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1. Comprendre le mandat 

Qu'est-ce qu'un mandat ? 
Tout projet commence par un mandat. Il s'agit d'une demande à laquelle il faudra répondre par une 
réalisation. 

Le mandat peut être formulé par un·e client·e, une entreprise, une galerie, un musée ou un·e enseignant·e. Il 
peut également être défini par soi-même, lorsqu'on souhaite développer un portfolio, créer une vitrine ou 
améliorer sa communication. 

Un mandat ne décrit pas la solution. Il décrit un besoin. 

Par exemple : 

• créer une vitrine pour mettre en valeur les réalisations d'un atelier ; 
• photographier une collection de bijoux ; 
• préparer une exposition ; 
• produire des images pour un site internet ; 
• documenter les étapes de fabrication d'un projet. 

Plus un mandat est compris avec précision, plus il sera facile de proposer une réponse adaptée. 

Avant de commencer un projet, il est utile de répondre aux questions suivantes : 

• Quel est le besoin exprimé ? 
• Qui formule cette demande ? 
• Quel résultat est attendu ? 
• À qui cette réalisation est-elle destinée ? 

Comprendre le mandat est la première étape de tout projet. Chercher une solution avant d'avoir compris le 
problème conduit souvent à des propositions inadaptées. 

Analyser le besoin 
Le mandat exprime une demande. Le besoin explique pourquoi cette demande existe. Ces deux notions 
sont souvent confondues. 

Par exemple, un mandat peut être : 

« Nous souhaitons créer une nouvelle vitrine pour le secteur bijouterie. » 

Mais le besoin réel peut être tout autre : 

• attirer de futur·es apprenti·es ; 
• valoriser les réalisations des élèves ; 
• moderniser l'image de la formation ; 
• mieux utiliser un espace peu visible. 

Identifier le besoin permet de ne pas répondre uniquement à la demande formulée, mais au problème que 
cette demande cherche à résoudre. 

Pour analyser un besoin, il est utile de se poser plusieurs questions. 

• Pourquoi ce projet est-il nécessaire ? 
• Quelle situation souhaite-t-on améliorer ? 
• Quels problèmes cherche-t-on à résoudre ? 
• Quels sont les besoins prioritaires ?  
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Définir les objectifs 
Une fois le besoin compris, il devient possible de définir les objectifs du projet. 

Les objectifs décrivent ce que le projet devra permettre d'obtenir. Ils servent de référence pendant toute sa 
durée et permettront d'évaluer son succès une fois terminé. 

Un objectif efficace est : 

• clair ; 
• précis ; 
• réaliste ; 
• observable. 

Par exemple, au lieu de « Faire une belle vitrine » on préférera « Concevoir une vitrine qui attire le regard, 
mette en valeur les réalisations des élèves et donne envie de découvrir la formation ». 

Plus les objectifs sont précis, plus ils facilitent les choix qui seront faits par la suite. 

Ils permettent également de déterminer les critères qui serviront à évaluer le projet. 

Identifier les contraintes 
Aucun projet ne se déroule dans des conditions idéales. Chaque réalisation doit composer avec des limites 
qu'il est important d'identifier dès le départ. 

Ces contraintes peuvent concerner : 

• le budget ; 
• le temps disponible ; 
• les ressources humaines ; 
• le matériel ; 
• l'espace ; 
• les contraintes techniques ; 
• les contraintes légales ; 
• les contraintes de sécurité. 

Les contraintes sont parfois perçues comme des obstacles. Pourtant, elles permettent souvent d'orienter 
les choix et stimulent la créativité. 

Le cahier des charges 
Toutes les informations recueillies au cours des étapes précédentes peuvent être regroupées dans un 
cahier des charges. Ce document constitue la référence du projet. Il permet à toutes les personnes 
impliquées de partager la même compréhension du mandat et des objectifs. 

Un cahier des charges comprend généralement : 

• le contexte du projet ; 
• le besoin identifié ; 
• les objectifs ; 
• le public visé ; 
• les livrables attendus ; 
• les contraintes ; 
• le calendrier ; 
• les critères de réussite.  
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2. Intro à la communication 
La communication fait partie intégrante du métier de bijoutier·ère. Concevoir et fabriquer un bijou ne suffit 
pas : encore faut-il être capable de le présenter, de l'expliquer et de le mettre en valeur. Une photographie, 
une vitrine, un portfolio ou une publication sur les réseaux sociaux influencent la manière dont un travail 
sera perçu. 

Communiquer ne consiste donc pas uniquement à produire de belles images. C'est faire des choix pour 
transmettre un message à un public précis. Avant même de sortir un appareil photo ou de préparer une 
vitrine, il est nécessaire de se poser quelques questions simples. 

• Pourquoi est-ce que je communique ? 
• À qui est destiné mon message ? 
• Que veux-je que cette personne comprenne, ressente ou fasse ? 

Ces trois questions guideront l'ensemble des décisions qui seront prises par la suite : le choix des images, 
du support, du ton et même de la manière de raconter le projet. 

Pourquoi communiquer ? 

Il n'existe pas une seule manière de communiquer. Une même photographie ne répondra pas aux mêmes 
objectifs selon qu'elle est destinée à un portfolio, à une publication Instagram ou à un dossier de 
candidature. 

Avant de produire une image, il est donc utile d'identifier son intention. 

On communique généralement pour : 

• documenter, afin de conserver une trace d'une fabrication, d'une technique ou de son évolution ; 
• informer, afin d'expliquer un procédé, un matériau ou un projet ; 
• convaincre, afin de démontrer la qualité d'un travail ou défendre une idée ; 
• mettre en valeur, afin de susciter l'intérêt ou l'envie ; 
• vendre, afin de transformer cet intérêt en commande ou en achat. 

Une même communication peut répondre à plusieurs objectifs. Une photographie d'un bijou peut par 
exemple documenter un projet tout en valorisant le savoir-faire de la·du créateur·rice. 

L'important est de savoir quel objectif est prioritaire, car il influencera toutes les décisions prises par la 
suite. 

Comprendre son public 
Une communication n'existe jamais sans destinataire. Une même information peut être présentée de façons 
très différentes selon la personne à laquelle elle s'adresse. 

En bijouterie, les publics sont variés : 

• une clientèle ; 
• un·e enseignant·e ; 
• un jury ; 
• une galerie ; 
• des professionnel·les du métier ; 
• des recruteur·euses ; 
• le grand public. 

Chaque public possède ses propres attentes et son propre niveau de connaissance. 
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Par exemple, une photographie destinée à documenter une technique pourra montrer les outils, les gestes 
et les détails de fabrication. Cette approche sera pertinente pour des professionnel·les ou dans un contexte 
pédagogique. En revanche, une personne souhaitant acheter un bijou cherchera davantage à imaginer 
comment celui-ci sera porté et quelles émotions il évoque. 

Identifier son public permet de choisir : 

• le vocabulaire ; 
• les images ; 
• le niveau de détail ; 
• le support de communication. 

Une communication efficace n'essaie pas de parler à tout le monde. Elle s'adresse clairement aux personnes 
qu'elle souhaite toucher. 

Adapter sa communication 

Une fois l'objectif et le public identifiés, il devient possible de choisir la manière de communiquer. 

Une même création peut être présentée de façons très différentes selon le contexte. 

Par exemple : Situation ® La communication privilégie … 

• Documenter une fabrication ® la précision, les étapes, les détails techniques 
• Convaincre un jury ® les choix, les arguments, la démarche 
• Vendre un bijou ® l'émotion, la mise en valeur, le désir 
• Constituer un portfolio ® la qualité, la cohérence et la diversité des réalisations 

Il n'existe donc pas une "bonne" photographie ou une "bonne" présentation. Il existe une communication 
adaptée à un objectif donné. 

Construire son message 
Communiquer ne consiste pas uniquement à montrer un objet. C'est aussi donner au public des éléments 
qui lui permettent de comprendre ce qu'il regarde. Un bijou n'est jamais seulement un assemblage de métal 
et de pierres : il est le résultat d'une réflexion, de choix techniques, d'un savoir-faire et, souvent, d'une 
intention particulière. 

Raconter une histoire ne signifie pas inventer un récit. Il s'agit de mettre en évidence les éléments qui 
donnent du sens à une création. Une histoire aide le public à comprendre pourquoi un objet existe, 
comment il a été conçu et ce qui le rend unique. 

Pourquoi raconter une histoire ? 

Un récit permet de créer un lien entre le public et le projet. Il attire l'attention, facilite la compréhension et 
rend une réalisation plus mémorable. 

Il peut également permettre de : 

• expliquer une démarche de création ; 
• mettre en valeur un savoir-faire ; 
• montrer les étapes d'une fabrication ; 
• transmettre des émotions ; 
• donner de la valeur à une réalisation. 

Une histoire bien construite aide le public à s'intéresser au projet avant même d'en observer tous les détails. 
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Que peut raconter un bijou ? 

Chaque projet possède plusieurs histoires possibles. Selon le contexte, il peut être pertinent de mettre en 
avant différents aspects. 

Par exemple : 

• l'origine de l'idée ou de l'inspiration ; 
• les recherches réalisées ; 
• le choix des matériaux ; 
• les étapes de fabrication ; 
• les difficultés rencontrées et les solutions trouvées ; 
• l'usage du bijou ou la personne à laquelle il est destiné ; 
• les valeurs ou les émotions que le projet cherche à transmettre. 

Toutes ces histoires ne doivent pas forcément être racontées. L'important est de choisir celles qui 
renforcent le message que l'on souhaite transmettre. 

Comment raconter une histoire ? 

Une narration peut être construite de différentes manières. 

Par les images : 

• montrer les différentes étapes d'une fabrication ; 
• alterner des vues d'ensemble et des détails ; 
• photographier les gestes, les outils et les matières ; 
• créer une progression visuelle. 

Par le texte : 

• expliquer une intention ; 
• raconter une anecdote ; 
• donner un contexte ; 
• présenter la démarche de création. 

Par la mise en scène : 

• choisir un environnement cohérent ; 
• utiliser les couleurs, les matières et la lumière pour renforcer l'ambiance ; 
• guider le regard vers les éléments importants. 

Ces différents moyens peuvent être utilisés séparément ou se compléter. 

Attention 

Une bonne narration ne cherche pas à embellir artificiellement un projet. Elle met en valeur ce qui existe 
réellement. 

Un récit paraît crédible lorsqu'il reste sincère, cohérent avec le projet et adapté au public auquel il 
s'adresse. 
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Choisir le bon support 
Une fois le message défini, il reste à choisir le support qui permettra de le transmettre efficacement. Ce 
choix est loin d'être anodin : un même contenu peut être perçu de manière très différente selon qu'il est 
présenté sur un écran de téléphone, dans un portfolio imprimé, sur une affiche ou dans une vitrine. 

Le support ne sert pas uniquement à montrer une image. Il influence la manière dont le public la découvre, 
le temps qu'il lui consacre et les informations qu'il en retiendra. 

Avant de choisir un support, il est utile de se poser plusieurs questions : 

• À qui s'adresse cette communication ? 
• Quel est son objectif ? 
• Dans quel contexte sera-t-elle consultée ? 
• Combien de temps le public lui accordera-t-il ? 
• Quelles informations sont les plus importantes à transmettre ? 

Ces questions permettent de choisir un support adapté plutôt que de diffuser le même contenu partout 
sans distinction. 

Chaque support possède ses propres caractéristiques 

Aucun support n'est meilleur qu'un autre. Chacun possède des avantages, des limites et des usages 
particuliers. 

Le portfolio 

Le portfolio rassemble les réalisations les plus représentatives d'un·e professionnel·le. Il permet de 
présenter son travail de manière cohérente et de montrer l'évolution de ses compétences. 

Il est particulièrement utile pour : 

• une candidature ; 
• un entretien ; 
• une présentation à un·e client·e ; 
• une galerie ou une école. 

Un portfolio privilégie la qualité plutôt que la quantité. Chaque image doit apporter une information utile. 

La vitrine 

Une vitrine permet de présenter des objets réels dans un espace physique. Contrairement à une 
photographie, elle joue avec le volume, la lumière, les matériaux et le déplacement du public. 

Elle permet notamment de : 

• attirer le regard ; 
• créer une ambiance ; 
• raconter une histoire dans l'espace ; 
• mettre plusieurs objets en relation. 

La conception d'une vitrine demande donc une réflexion spécifique qui sera développée dans le chapitre 
consacré à la scénographie. 
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Les documents imprimés 

Les affiches, brochures, catalogues ou cartes permettent de transmettre des informations de manière plus 
durable qu'un contenu numérique. 

Ils offrent notamment la possibilité de : 

• présenter plusieurs images ensemble ; 
• ajouter des explications détaillées ; 
• conserver une trace physique du projet. 

Le choix du papier, du format et de la qualité d'impression influence également la perception du travail. 

Les réseaux sociaux 

Les réseaux sociaux privilégient une communication rapide et visuelle. Les images doivent attirer 
immédiatement l'attention, car elles sont souvent regardées pendant quelques secondes seulement. 

Ils sont particulièrement adaptés pour : 

• présenter une réalisation récente ; 
• montrer les coulisses d'un projet ; 
• partager des étapes de fabrication ; 
• développer sa visibilité. 

En revanche, ils permettent rarement d'expliquer un projet en profondeur. 

Le site internet 

Un site internet constitue une vitrine accessible en permanence. Il permet de présenter son travail, de 
partager des informations détaillées et de rassembler différents contenus au même endroit. 

Contrairement aux réseaux sociaux, le contenu reste organisé et facilement consultable dans le temps. 

 

Adapter le contenu au support 

Un même message ne se présente pas de la même manière sur tous les supports. 

Par exemple : 

Support Ce qui est privilégié 

Réseaux sociaux Images percutantes, lecture rapide 

Portfolio Sélection de travaux, cohérence, qualité 

Vitrine Expérience physique, lumière, mise en scène 

Document imprimé Explications détaillées, qualité d'impression 

Site internet Informations complètes, navigation, archivage 
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3. Analyse d'image et d'espace 
Nous sommes entouré·es d'images, d'objets, de vitrines, d'affiches, d'écrans et d'espaces conçus pour 
attirer notre attention. Certains passent presque inaperçus, tandis que d'autres retiennent immédiatement 
notre regard. Pourtant, nous prenons rarement le temps de nous demander pourquoi. 

Qu'il s'agisse d'une photographie, d'une vitrine, d'une exposition ou d'une publication sur les réseaux sociaux, 
toutes ces réalisations poursuivent un objectif commun : attirer l'attention, guider le regard et transmettre 
un message. 

Pour concevoir une communication efficace, il est donc essentiel d'apprendre à observer et à analyser ce 
qui nous entoure. Comprendre les choix réalisés par d'autres permet ensuite de faire les siens de manière 
plus consciente. 

Introduction 

Comment notre regard fonctionne-t-il ? 

Lorsque nous découvrons une image ou un espace, notre regard ne se déplace pas au hasard. En une 
fraction de seconde, notre cerveau sélectionne les éléments qui lui paraissent les plus importants et tente 
de leur donner du sens. 

Notre attention est naturellement attirée par : 

• les contrastes importants ; 
• les zones les plus lumineuses ; 
• les couleurs vives ou inhabituelles ; 
• les visages et les regards ; 
• les objets isolés ; 
• le mouvement ou sa suggestion ; 
• les formes qui se distinguent de leur environnement. 

Une fois ces premiers éléments repérés, notre cerveau cherche immédiatement à comprendre ce qu'il voit. 

Il se pose inconsciemment plusieurs questions : 

• Quel est le sujet principal ? 
• Où dois-je regarder en premier ? 
• Que se passe-t-il ? 
• Pourquoi cet élément est-il mis en avant ? 

Quelle émotion ou quelle idée cherche-t-on à transmettre ? 

Lorsqu'une image est bien construite, ces réponses apparaissent naturellement. À l'inverse, si plusieurs 
éléments se disputent l'attention ou si la hiérarchie visuelle est absente, le regard hésite et le message 
devient moins clair. 
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Le regard dépend de la personne qui observe 

Nous ne regardons pas tous·tes les mêmes choses. 

Notre expérience, notre métier, notre culture, nos connaissances ou nos centres d'intérêt influencent notre 
manière d'observer. 

Face à une vitrine de bijouterie, par exemple : 

• un·e bijoutier·ère remarquera les techniques de fabrication, les proportions ou la qualité des 
finitions ; 

• un·e client·e sera davantage sensible à l'esthétique générale, aux émotions suscitées ou à la 
manière dont il·elle imagine porter le bijou ; 

• un·e enfant sera peut-être attiré·e par les couleurs, les matières ou les formes les plus visibles. 

Concevoir une image ou un espace consiste donc à adopter le point de vue du public auquel il est destiné, 
plutôt qu'à se limiter à son propre regard. 

Développer un regard critique 

Observer ne consiste pas à dire qu'une image est belle ou réussie. Il s'agit de comprendre les choix qui ont 
été faits et les effets qu'ils produisent. 

Quelques questions permettent de guider cette analyse : 

• Qu'est-ce qui attire mon attention en premier ? 
• Pourquoi cet élément ressort-il davantage que les autres ? 
• Mon regard suit-il un parcours particulier ? 
• Quel est le message principal ? 
• Est-il compris rapidement ? 
• Quels choix de composition, de lumière, de couleur ou de mise en scène produisent cet effet ? 

Ces questions peuvent être appliquées aussi bien à une photographie qu'à une vitrine, une exposition, une 
affiche ou une publication sur les réseaux sociaux. 

Apprendre à observer ne consiste pas à reproduire les idées des autres. C'est développer un regard critique 
qui permettra ensuite de concevoir des projets plus cohérents, plus lisibles et plus efficaces. 

Analyser une photographie 
Analyser une photographie, quel que soit son sujet, revient à décoder un langage visuel complexe où 
chaque choix technique est porteur de sens. Une image n'est jamais une reproduction neutre de la réalité ; 
c'est une construction, une interprétation du monde par son auteur·e. Pour développer un esprit critique 
aiguisé, il convient d'examiner les leviers fondamentaux qui structurent notre perception et notre jugement : 

  



3. Analyse d'image et d'espace 

 21 

1. La lumière : révélatrice de vérité et d'émotion 

• Élément à observer : La direction, l'intensité, la douceur ou la dureté de la lumière, ainsi que sa 
température de couleur (chaude ou froide). 

• Impact sur la perception : La lumière est le premier vecteur d'émotion. Une lumière douce et diffuse 
(comme par temps couvert) tend à aplanir les contrastes, créant une atmosphère calme, 
bienveillante, parfois mélancolique ou intime. À l'inverse, une lumière dure et directionnelle (comme 
un soleil de midi ou un flash direct) crée des ombres marquées, du dramatique, du mystère, voire 
de la tension ou du danger. La température de couleur influence aussi le ressenti : des tons chauds 
(orangés) évoquent le confort, la nostalgie ou l'énergie, tandis que des tons froids (bleutés) 
suggèrent la modernité, la distance, la tristesse ou la technologie. Savoir lire la lumière, c'est 
comprendre l'ambiance que l'auteur·e a voulu installer avant même de regarder le sujet. 

2. La composition et la hiérarchie visuelle 

• Élément à observer : Le cadrage, l'angle de prise de vue (plongée, contre-plongée, niveau des yeux), 
la règle des tiers, les lignes directrices, et la gestion du plein et du vide. 

• Impact sur la perception : La composition dicte où le regard se pose en premier et comment il 
circule ensuite. Un sujet centré impose une idée de stabilité, de formalisme ou d'autorité, mais peut 
sembler statique. Un sujet décentré selon la règle des tiers crée du dynamisme et invite l'œil à 
explorer le reste de l'image. L'angle de vue est particulièrement puissant : une plongée (vue de 
dessus) tend à diminuer le sujet, à le rendre vulnérable ou insignifiant, tandis qu'une contre-
plongée (vue de dessous) le grandit, le rend héroïque ou menaçant. Les lignes directrices (routes, 
regards, architectures) guident inconsciemment l'œil vers le point focal. Une composition maîtrisée 
rend le message immédiatement lisible ; une composition confuse fatigue le spectateur et dilue le 
propos. 

3. La netteté, le flou et la profondeur de champ 

• Élément à observer : Ce qui est net, ce qui est flou, et la transition entre les deux. 

• Impact sur la perception : La netteté est un outil d'attention. Ce qui est net est important, c'est la 
vérité que l'auteur·e veut montrer. Le flou, qu'il soit d'arrière-plan (bokeh) ou de mouvement, sert à 
isoler le sujet, à créer de la profondeur ou à suggérer la vitesse, le temps qui passe, l'instabilité. Une 
grande profondeur de champ (tout est net) donne une vision documentaire, objective, où chaque 
détail a la même importance. Une faible profondeur de champ (sujet net, fond flou) subjectivise 
l'image, force le focus sur un détail précis et efface le contexte pour mieux concentrer l'émotion. 
Savoir lire ces choix, c'est comprendre ce que l'auteur·e a choisi de montrer et, tout aussi 
important, ce qu'il·elle a choisi de cacher. 

4. La couleur et le contraste 

• Élément à observer : La palette chromatique (monochrome, complémentaire, analogue), la 
saturation et le contraste entre les tons clairs et sombres. 

• Impact sur la perception : Les couleurs ne sont pas que décoratives ; elles sont symboliques et 
psychologiques. Le rouge attire l'œil et signale l'urgence ou la passion ; le bleu apaise et inspire 
confiance ; le vert évoque la nature ou la santé. La saturation (l'intensité des couleurs) joue aussi un 
rôle : des couleurs vives et saturées communiquent l'énergie, la joie, parfois l'agressivité ou 
l'artificialité, tandis que des couleurs désaturées (pastel ou grisées) suggèrent la subtilité, la 
nostalgie, le réalisme ou la sobriété. Le contraste (écart entre les plus clairs et les plus sombres) 
structure l'image : un fort contraste donne du punch, de la clarté et de la dramaturgie ; un faible 
contraste crée une ambiance douce, vaporeuse, parfois incertaine. 
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5. Le contexte et les éléments parasites 

• Élément à observer : Ce qui entoure le sujet, les détails en arrière-plan, les éléments inattendus ou 
intrus. 

• Impact sur la perception : Le contexte ancre le sujet dans une réalité (sociale, géographique, 
temporelle) ou, au contraire, le suspend dans un univers abstrait. Un élément parasite (une 
poubelle en arrière-plan d'un portrait, un panneau publicitaire qui semble sortir de la tête d'un 
personnage) peut détruire la crédibilité d'une image ou créer une dissonance cognitive qui 
détourne l'attention. À l'inverse, un contexte bien choisi enrichit le récit : montrer un artisan dans 
son atelier avec ses outils donne une preuve d'authenticité que ne permet pas un portrait sur fond 
blanc. Analyser le contexte, c'est évaluer la cohérence globale du message : est-ce que 
l'environnement renforce ou contredit le sujet principal ? 

En somme, analyser une photographie, c'est passer du « j'aime / je n'aime pas » instinctif à une 
compréhension rationnelle des mécanismes de l'image. C'est identifier comment la lumière, la composition, 
la couleur et la netteté ont été orchestrées pour provoquer une émotion spécifique, transmettre une 
information précise ou influencer notre opinion. Cette grille de lecture universelle permet de décrypter 
aussi bien une publicité, une œuvre d'art, une photo de presse qu'une image de réseau social, et offre les 
bases pour construire ensuite ses propres images avec intention et maîtrise. 

 

Analyser une vitrine (ou un espace d'exposition) 
Une vitrine, une exposition ou tout espace de présentation d'objets est une photographie en trois 
dimensions, augmentée par le mouvement du corps et la temporalité. Analyser un tel espace demande 
d'observer comment la scénographie transforme de simples objets en une expérience narrative et 
sensorielle. Les principes sont similaires à ceux de l'image fixe, mais s'enrichissent de la dimension spatiale 
et physique. 

1. La hiérarchie visuelle et le point focal spatial 

• Élément à observer : Quel élément capte le regard en premier ? Comment les objets sont-ils 
organisés par ordre d'importance ? 

• Impact sur la perception : Dans tout espace, l'œil cherche un point d'ancrage. Une scénographie 
réussie impose une hiérarchie claire : un objet « héros » mis en valeur par sa position centrale, sa 
hauteur, sa taille ou un éclairage spécifique, autour duquel gravitent des objets secondaires. Si tous 
les éléments sont traités avec la même intensité, le regard se disperse, créant une sensation de 
chaos ou de banalité où rien ne se détache. La hiérarchie guide le spectateur dans un ordre de 
lecture logique, du plus impressionnant au plus détaillé, structurant ainsi sa compréhension de 
l'offre ou du message. L'absence de hiérarchie dilue l'impact et diminue la valeur perçue de chaque 
objet individuellement. 

2. La circulation du regard et du corps 

• Élément à observer : Les lignes de force, les rythmes, les hauteurs variées, les chemins implicites. 

• Impact sur la perception : Un espace se lit comme une phrase ou une image, avec un début, un 
milieu et une fin. La disposition des objets crée des lignes directrices invisibles qui guident l'œil (et 
souvent les pas) du spectateur. L'alternance de pleins (objets, décors) et de vides (espaces de 
respiration) crée un rythme visuel : une succession trop dense fatigue et angoisse, tandis qu'un 
vide excessif peut sembler pauvre ou inachevé. La variation des hauteurs dynamise la lecture et 
oblige à changer de point de vue, rendant l'expérience active. Une bonne circulation permet de 
raconter une histoire séquentielle : on découvre, on explore, on approfondit. Si la circulation est 
bloquée ou confuse, le spectateur se sent perdu et ne retient rien.  
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3. L'éclairage comme outil de sculpture et d'ambiance 

• Élément à observer : La direction des sources, les contrastes lumière/ombre, la température de 
couleur, la gestion des reflets et de l'éblouissement. 

• Impact sur la perception : La lumière dans l'espace ne sert pas seulement à voir ; elle sert à révéler 
et à émouvoir. Elle sculpte les volumes : une lumière rasante accentue les textures, une lumière 
frontale aplatit les formes. Elle crée l'ambiance générale : chaude et tamisée pour l'intimité et le 
luxe, froide et vive pour la modernité et la technologie. La gestion des ombres est cruciale : elles 
donnent de la profondeur et du mystère, mais des zones trop sombres peuvent cacher 
l'information. Enfin, la maîtrise des reflets (sur les vitres, les vitrines, les objets brillants) est 
déterminante : un reflet parasite (la rue, le spectateur lui-même) brise l'immersion et ramène 
brutalement à la réalité extérieure, détruisant la magie de la scène. 

4. Le décor, les matériaux et la cohérence de l'univers 

• Élément à observer : La nature des supports, les couleurs dominantes, les textures, les éléments de 
décoration annexes. 

• Impact sur la perception : Le décor est le contexte qui donne sens aux objets exposés. Il doit créer 
un univers cohérent qui renforce le message. Des matériaux nobles (bois, pierre, velours, métal 
brossé) élèvent la perception de valeur des objets présentés ; des matériaux pauvres ou inadaptés 
(plastique bas de gamme, carton visible, tissus froissés) la dégradent instantanément. La palette 
de couleurs de l'espace doit harmoniser avec les objets, soit par contraste pour les faire ressortir, 
soit par analogie pour créer une ambiance immersive. Le décor raconte une histoire : un univers 
minéral pour évoquer la nature, un univers géométrique pour le design, un environnement 
reconstitué pour la mise en situation. Si le décor est en dissonance avec les objets (ex: des bijoux 
anciens dans un décor futuriste mal maîtrisé), il crée une confusion cognitive qui affaiblit le propos. 

5. La propreté, la précision et la maintenance 

• Élément à observer : Traces de doigts, poussière, alignement des objets, étiquettes visibles, usure 
du décor. 

• Impact sur la perception : Dans un espace physique, la notion de soin est encore plus palpable que 
dans une image. La poussière, les traces de doigts sur les vitres, les objets de travers ou les 
étiquettes mal dissimulées sont des signaux immédiats de négligence. Ils envoient un message 
subliminal puissant : si le·la professionnel·le ne prend pas soin de la présentation, comment peut-
on lui faire confiance pour la qualité de ses produits ou de ses services ? La perfection de 
l'alignement, la propreté irréprochable et la maintenance quotidienne sont les garants de la 
crédibilité. Un espace impeccable inspire le respect et la confiance ; un espace négligé suscite le 
doute et l'éloignement, indépendamment de la qualité réelle des objets exposés. 

Analyser une vitrine ou un espace d'exposition, c'est donc évaluer comment la spatialité, la lumière et la 
matière sont orchestrées pour créer une expérience immersive. C'est comprendre que chaque détail, de 
l'angle d'un spot à la texture d'un socle, participe à un discours silencieux mais persuasif. Cette capacité 
d'analyse spatiale est transférable à tout environnement : magasin, musée, stand d'exposition, ou même 
l'agencement de son propre atelier, permettant de maîtriser la manière dont on est perçu par les autres 
dans l'espace physique. 
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4. Travailler en équipe 
Un projet ambitieux ne repose pas uniquement sur les compétences techniques des personnes qui y 
participent. Sa réussite dépend également de la manière dont le groupe s'organise, communique, prend des 
décisions et s'adapte aux difficultés rencontrées. Travailler en équipe est une compétence professionnelle 
qui s'apprend, s'exerce et s'améliore. 

Organiser le groupe 

Organiser une première séance 

La première réunion pose les bases de tout le projet. Elle permet au groupe de construire une vision 
commune du travail à réaliser, d'identifier les premières contraintes et de définir une manière de collaborer. 
Une bonne organisation dès le départ évite de nombreux malentendus par la suite. 

Les objectifs de la première séance 

À la fin de cette première rencontre, chaque membre du groupe devrait être capable de répondre aux 
questions suivantes : 

• Quel est l'objectif du projet ? 
• Quel résultat doit être obtenu ? 
• Quelles sont les principales contraintes ? 
• Comment allons-nous communiquer ? 
• Quand aura lieu la prochaine réunion ? 

Les sujets à aborder 

Avant de commencer le travail, prenez le temps de discuter ensemble : 

• le but du projet ; 
• les attentes de l'enseignant·e ou du·de la client·e ; 
• le calendrier général ; 
• les ressources disponibles ; 
• les compétences présentes dans le groupe. 

Les erreurs fréquentes 

Les difficultés apparaissent souvent lorsque le groupe : 

• commence directement à produire des idées sans avoir compris le mandat ; 
• répartit les tâches trop rapidement ; 
• oublie de fixer une prochaine échéance ; 
• suppose que tout le monde a compris les mêmes choses. 

 

Identifier son rôle 

Dans un projet collectif, chacun·e ne peut pas tout faire en même temps. Répartir les rôles permet de 
clarifier les responsabilités, de mieux utiliser les compétences de chacun·e et d'éviter que certaines tâches 
soient oubliées tandis que d'autres sont réalisées plusieurs fois. 

Un rôle ne définit pas la valeur d'une personne au sein du groupe. Il désigne simplement le domaine dont elle 
assure le suivi. Être responsable de la communication, des recherches ou de la planification ne signifie pas 
réaliser seul·e l'ensemble du travail correspondant. Cela signifie surtout veiller à ce que cette partie du 
projet avance, coordonner les personnes qui y participent et signaler rapidement les difficultés éventuelles. 
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Les rôles doivent être attribués en fonction des besoins du projet, mais également des intérêts et des 
compétences des membres du groupe. Une personne appréciant l'organisation prendra peut-être 
naturellement en charge la planification, tandis qu'une autre préférera développer les aspects visuels ou 
effectuer les recherches documentaires. Cette répartition permet de valoriser les forces de chacun·e tout 
en laissant la possibilité d'apprendre de nouvelles compétences. 

Il est également important de rappeler qu'un rôle n'est jamais figé. Au fil du projet, les responsabilités 
peuvent évoluer en fonction des besoins, des imprévus ou des envies d'apprendre. Un groupe efficace reste 
capable d'adapter son organisation sans perdre de vue son objectif commun. 

Se connaître 
Avant de pouvoir travailler efficacement avec les autres, il est utile de mieux se connaître. Chaque personne 
possède des compétences, des préférences et des points à améliorer qui influencent sa manière de 
travailler. Un projet collectif n'a pas pour objectif que tout le monde fasse la même chose, mais que 
chacun·e puisse contribuer au mieux tout en développant de nouvelles compétences. 

Prendre le temps d'identifier ses forces et ses besoins permet de mieux répartir les responsabilités, de 
faciliter la collaboration et de rendre le travail plus agréable pour l'ensemble du groupe. 

Identifier ses préférences 

Nous ne sommes pas tous·tes motivé·es par les mêmes tâches. Certain·es apprécient organiser un projet, 
d'autres préfèrent effectuer des recherches, créer des visuels, rédiger des textes ou présenter un travail à 
l'oral. Connaître ses préférences permet de choisir des responsabilités dans lesquelles on pourra s'investir 
pleinement. 

Il est toutefois important de distinguer une préférence d'une compétence. Aimer une tâche ne signifie pas 
forcément la maîtriser, et inversement, être compétent·e dans un domaine ne signifie pas qu'il soit motivant. 

Quelques questions peuvent aider à identifier ses préférences : 

• Quelles sont les tâches que j'apprécie le plus ? 
• Dans quelles situations ai-je l'impression d'être efficace ? 
• Quelles activités me donnent envie de m'investir davantage ? 
• Quelles tâches ai-je tendance à repousser ? 

Les préférences peuvent évoluer avec l'expérience. Un projet est également une occasion de découvrir de 
nouveaux centres d'intérêt. 

 

Identifier ses envies d'amélioration 

Un projet collectif permet non seulement de mettre en pratique des compétences déjà acquises, mais aussi 
d'en développer de nouvelles. Il est donc intéressant d'identifier les domaines dans lesquels on souhaite 
progresser. 

Choisir volontairement une responsabilité légèrement en dehors de sa zone de confort est souvent une 
excellente manière d'apprendre. L'objectif n'est pas de tout maîtriser immédiatement, mais d'utiliser le 
projet comme une occasion de progresser. 

Par exemple, une personne qui n'est pas à l'aise à l'oral peut choisir de présenter une petite partie du projet. 
Une autre peut souhaiter apprendre à utiliser un logiciel, améliorer son organisation ou développer son sens 
de la photographie. 
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Avant de commencer un projet, il peut être utile de se demander : 

• Qu'aimerais-je apprendre grâce à ce projet ? 
• Quelle compétence ai-je envie de développer ? 
• Dans quel domaine aimerais-je gagner en confiance ? 

 

Mettre en avant ses compétences 

Chaque membre du groupe apporte des connaissances et des expériences différentes. Certaines 
compétences sont techniques, d'autres sont organisationnelles ou relationnelles. Toutes sont utiles au bon 
déroulement d'un projet. 

Partager ses compétences dès le début permet de répartir les responsabilités de manière plus pertinente 
et d'identifier les personnes qui pourront apporter leur aide dans certains domaines. 

Les compétences peuvent être très variées : 

• dessiner ou concevoir des objets ; 
• photographier ; 
• rédiger un texte ; 
• organiser un planning ; 
• résoudre des problèmes techniques ; 
• communiquer avec les autres ; 
• utiliser un logiciel ; 
• prendre des initiatives. 

Valoriser ses compétences ne consiste pas à se mettre en avant, mais à permettre au groupe d'utiliser au 
mieux les ressources dont il dispose. 

 

Chef·fe de projet 

Dans de nombreux projets, certaines responsabilités sont confiées à des personnes référentes. Leur rôle 
n'est pas de diriger le groupe, mais de coordonner une partie du travail afin que le projet avance de manière 
cohérente. 

Être chef·fe de projet demande autant des qualités d'organisation que des qualités humaines. Il s'agit avant 
tout d'aider les autres à travailler ensemble. 

 

Coordination et collaboration 

Chaque rôle fonctionne en interaction avec les autres. Il est donc important de : 

• communiquer régulièrement avec les autres chef·fes de projet, 
• échanger ses besoins ou contraintes (ex. planning, matériel, idées), 
• faire des retours constructifs aux autres pôles. 

La réussite de ce projet repose sur l’idée que chaque rôle soutient les autres, dans une logique de co-
construction. Il n’y a pas de hiérarchie entre les rôles, mais une complémentarité. 
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En ayant une personne référente par domaine, tout le monde peut s’orienter plus facilement : 

• une question sur la mise en page ? → aller voir la·le responsable impressions ; 
• un doute sur un texte ? → s’adresser au·à la rédacteurice en cheffe ; 
• besoin de programmer un shooting ? → contacter la direction photo concernée ; 
• une question transversale ou un problème logistique ? → se tourner vers l’assistant·e de direction. 

Il est attendu que : 

• chaque chef·fe de projet prenne des initiatives dans son domaine ; 
• tout le monde collabore activement à la réussite globale du projet, même en dehors de son rôle 

principal ; 
• les chef·fes de projet sachent demander de l’aide, mais aussi mobiliser les compétences des autres 

membres de la classe. 

Responsabilités ≠ isolement 

Recevoir une responsabilité ne signifie jamais devoir tout réaliser seul·e. 

Être responsable d'un domaine consiste avant tout à s'assurer que le travail avance, à coordonner les 
personnes concernées et à vérifier que les objectifs sont atteints. Les tâches peuvent être réparties entre 
plusieurs membres du groupe. 

Une personne responsable doit notamment savoir : 

• demander de l'aide lorsque cela est nécessaire ; 
• déléguer certaines tâches ; 
• faire appel aux compétences des autres ; 
• informer le groupe de l'avancement du travail ; 
• signaler rapidement les difficultés rencontrées. 

Un projet fonctionne d'autant mieux que les responsabilités sont partagées et que chacun·e reste 
disponible pour soutenir les autres. 

 

Collaborer efficacement 

Écouter et communiquer clairement 

Une communication efficace ne consiste pas uniquement à transmettre une information. Elle implique 
également de s'assurer que les autres l'ont comprise. 

L'écoute active consiste à porter une attention réelle à ce que dit son interlocuteur·rice avant de répondre. 
Reformuler une idée ou poser une question permet souvent d'éviter les malentendus. 

Quelques bonnes pratiques : 

• laisser les autres terminer leurs explications ; 
• reformuler lorsqu'un point semble ambigu ; 
• poser des questions plutôt que faire des suppositions ; 
• exprimer ses idées de manière précise ; 
• annoncer rapidement un problème ou un retard. 

Une communication claire favorise la confiance et limite les erreurs. 
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Donner un retour constructif 

Les retours permettent d'améliorer un projet. Encore faut-il qu'ils soient formulés de manière utile. 

Un retour constructif porte sur le travail réalisé et non sur la personne. Il explique ce qui fonctionne, ce qui 
pourrait être amélioré et propose, lorsque c'est possible, des pistes de réflexion. 

Un bon retour est : 

• précis ; 
• argumenté ; 
• respectueux ; 
• orienté vers l'amélioration. 

Recevoir un retour demande également une certaine ouverture. Il est préférable de chercher à comprendre 
les remarques avant de les défendre ou de les rejeter. 

 

Prendre des décisions collectives 

Dans un projet, toutes les décisions ne peuvent pas être prises individuellement. Certaines nécessitent une 
discussion afin de choisir la solution la plus adaptée aux objectifs du groupe. 

Selon les situations, plusieurs méthodes peuvent être utilisées : 

• rechercher un consensus lorsque cela est possible ; 
• trouver un compromis acceptable pour chacun·e ; 
• voter lorsque plusieurs solutions restent envisageables ; 
• confier une décision technique à la personne la plus compétente dans ce domaine. 

Quelle que soit la méthode choisie, il est important que chacun·e comprenne la décision prise et les raisons 
qui la motivent. 

 

Gérer les conflits 

Les conflits font naturellement partie du travail en équipe. Dès que plusieurs personnes réfléchissent 
ensemble, il est normal que des idées, des méthodes ou des priorités différentes apparaissent. Un conflit 
n'est donc pas forcément un problème. Au contraire, il peut permettre d'améliorer un projet, à condition 
qu'il soit abordé avec respect. 

La plupart des conflits ne naissent pas d'une mauvaise intention. Ils apparaissent souvent parce que les 
personnes concernées n'ont pas les mêmes informations, ne poursuivent pas exactement le même objectif 
ou interprètent une même situation de manière différente. Avant de chercher une solution, il est donc 
essentiel de chercher à comprendre le point de vue de l'autre. 

L'empathie consiste précisément à essayer de comprendre ce que vit une autre personne, sans pour autant 
être obligé·e de partager son opinion. Cela demande de prendre un instant pour se demander : 

• Pourquoi cette situation est-elle importante pour cette personne ? 
• De quoi a-t-elle besoin ? 
• Qu'est-ce qui peut expliquer sa réaction ? 
• Est-ce que j'ai bien compris son point de vue ou est-ce que je fais une supposition ? 

Comprendre ne signifie pas être d'accord. Cela permet simplement de construire une discussion sur une 
base plus juste.  
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Lorsqu'un désaccord apparaît, il est souvent utile de distinguer quatre éléments : 

• les faits : ce qui s'est réellement passé ; 
• les interprétations : ce que chacun·e pense que cela signifie ; 
• les émotions : ce que cette situation provoque ; 
• les besoins : ce qui est important pour chacun·e. 

Cette distinction permet d'éviter que la discussion ne se transforme en échange d'accusations. Au lieu de 
dire : « Tu ne fais jamais ta part du travail. », il est plus constructif d'exprimer un fait précis, d'expliquer les 
conséquences sur le projet et de formuler le besoin qui en découle. 

Quelques attitudes favorisent la résolution des conflits : 

• écouter sans interrompre ; 
• poser des questions avant de tirer des conclusions ; 
• critiquer les idées plutôt que les personnes ; 
• reconnaître lorsque l'on s'est trompé ; 
• accepter qu'il puisse exister plusieurs bonnes solutions ; 
• demander l'aide d'une personne extérieure si le dialogue devient impossible. 

Un conflit bien géré renforce souvent la confiance au sein d'un groupe, car chacun·e se sent écouté·e et 
respecté·e. 

 

Être solidaire et flexible 

Un projet ne se déroule jamais exactement comme il a été imaginé au départ. Les idées évoluent, de 
nouvelles contraintes apparaissent, certaines solutions se révèlent moins pertinentes que prévu et des 
opportunités inattendues se présentent. Cette évolution n'est pas un échec : elle fait partie du processus 
de création. 

Au début d'un projet, il est impossible d'anticiper toutes les difficultés ou toutes les découvertes qui seront 
faites en cours de route. Plus le groupe expérimente, échange et teste des idées, plus sa compréhension du 
projet s'affine. Il est donc normal que le résultat final soit différent de celui imaginé lors des premières 
séances. 

Accepter cette évolution demande une certaine souplesse. Il faut parfois renoncer à une idée que l'on 
appréciait beaucoup, modifier la répartition des tâches ou revoir entièrement une partie du projet. Ces 
changements peuvent être frustrants, surtout lorsqu'ils remettent en question un travail déjà réalisé. 

La frustration est une émotion normale. Elle apparaît lorsqu'un écart existe entre ce que l'on espérait et ce 
qui est réellement possible. Dans un projet collectif, apprendre à reconnaître cette frustration permet 
souvent d'éviter qu'elle ne se transforme en tensions ou en conflits. 

Une équipe efficace considère les changements comme des informations plutôt que comme des obstacles. 
Lorsqu'une idée ne fonctionne pas, elle ne cherche pas un responsable : elle cherche une meilleure solution. 

Faire preuve de solidarité signifie également reconnaître que les besoins du groupe évoluent. À certains 
moments, une personne aura besoin d'aide. À d'autres moments, ce sera elle qui apportera son soutien aux 
autres. 
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Une bonne équipe sait donc : 

• adapter son organisation lorsque le projet évolue ; 
• accepter de modifier les responsabilités si cela devient nécessaire ; 
• partager les connaissances et les ressources ; 
• demander de l'aide sans y voir un signe de faiblesse ; 
• proposer spontanément son aide lorsqu'une difficulté apparaît ; 
• garder l'objectif commun plus important que les préférences individuelles. 

Un projet réussi n'est pas un projet qui suit parfaitement le plan établi au premier jour. C'est un projet qui a 
su évoluer grâce aux idées, aux essais, aux erreurs et aux apprentissages réalisés tout au long du processus. 

Organiser le travail 

Journal de projet 

La mémoire d'un groupe est souvent plus fragile qu'on ne l'imagine. Après plusieurs semaines de travail, il 
devient difficile de se souvenir des décisions prises, des idées abandonnées ou des raisons qui ont conduit 
à certains choix. Un journal de projet permet de conserver cette mémoire collective. 

Contrairement à un simple compte rendu de réunion, le journal de projet retrace l'évolution du projet dans 
son ensemble. Il permet à chaque membre de comprendre où en est le groupe, ce qui a déjà été réalisé et 
quelles seront les prochaines étapes. 

Un journal de projet peut être tenu sur papier ou sous forme numérique. L'important est qu'il soit facilement 
accessible et régulièrement mis à jour. 

Il peut notamment contenir : 

• les objectifs du projet ; 
• les comptes rendus des réunions ; 
• les décisions importantes ; 
• les tâches attribuées ; 
• les échéances ; 
• les recherches et références ; 
• les essais réalisés ; 
• les difficultés rencontrées ; 
• les solutions retenues ; 
• des photographies de l'avancement ; 
• les prochaines étapes. 

Le journal de projet ne sert pas uniquement à s'organiser. Il constitue également une trace précieuse du 
chemin parcouru. Dans de nombreux métiers créatifs, il permet de justifier les choix réalisés, de préparer 
une présentation ou d'analyser un projet une fois celui-ci terminé. 

Planifier 

Planifier consiste à transformer un objectif parfois très abstrait en une succession d'étapes réalisables. Une 
bonne planification aide le groupe à savoir ce qui doit être fait, dans quel ordre et à quel moment. 

Une planification n'est jamais définitive. Elle évolue au rythme du projet et doit être régulièrement adaptée 
en fonction des imprévus, des nouvelles idées ou des contraintes rencontrées. 

Pour construire un planning, il est utile de commencer par identifier les grandes étapes du projet avant de 
les découper en tâches plus petites. 
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Une planification efficace répond généralement aux questions suivantes : 

• Quelles sont les grandes étapes du projet ? 
• Quelles tâches doivent être réalisées ? 
• Dans quel ordre ? 
• Qui est responsable de chaque tâche ? 
• De quelles ressources avons-nous besoin ? 
• Quelles sont les échéances importantes ? 

Il est souvent préférable de prévoir une marge de sécurité plutôt que de planifier chaque journée au plus 
juste. Les imprévus font partie intégrante de tout projet. 

Respecter les délais 

Les délais ne servent pas uniquement à terminer un projet à temps. Ils permettent surtout de coordonner le 
travail des différentes personnes qui y participent. 

Dans un projet collectif, le retard d'une seule tâche peut empêcher plusieurs autres personnes d'avancer. 
Respecter les délais est donc une manière de respecter le travail du reste de l'équipe. 

Il arrive cependant qu'un retard soit inévitable. Dans ce cas, le plus important est d'en informer rapidement 
le groupe afin qu'il puisse adapter son organisation. 

Quelques bonnes pratiques permettent de limiter les retards : 

• commencer les tâches importantes suffisamment tôt ; 
• annoncer rapidement une difficulté ; 
• réévaluer régulièrement le planning ; 
• distinguer les tâches prioritaires des tâches secondaires ; 
• prévoir une marge pour les imprévus. 

Respecter un délai ne signifie pas produire un travail parfait dès la première tentative. Dans un projet 
créatif, il est souvent préférable de disposer d'une première version améliorable plutôt que d'attendre trop 
longtemps avant de montrer son travail. 

Cahier des charges 

Le cahier des charges définit clairement les attentes liées à une responsabilité ou à une mission. Il précise le 
rôle de chaque personne, les objectifs à atteindre, les limites de son intervention et les livrables attendus. 

Il ne s'agit pas d'un outil de contrôle, mais d'un document qui facilite l'organisation du groupe. Lorsque 
chacun·e connaît précisément son rôle, les responsabilités deviennent plus claires et les malentendus sont 
moins fréquents. 

Un cahier des charges comprend généralement : 

• la mission ; 
• les responsabilités ; 
• les compétences utiles ; 
• les collaborations avec les autres rôles ; 
• les ressources disponibles ; 
• les livrables attendus. 

Les rôles varient selon les projets. Une même personne peut également assumer plusieurs responsabilités. 
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Exemples de rôles 

Les rôles présentés ci-dessous sont des exemples. 

Tous les projets n'ont pas besoin des mêmes responsabilités. Selon la taille du groupe, une même personne 
peut assurer plusieurs rôles, ou plusieurs personnes peuvent partager une même responsabilité. 
L'important n'est pas de reproduire exactement cette organisation, mais de s'assurer que toutes les 
dimensions du projet sont prises en charge. 

Direction de projet 

Mission 

Assurer la coordination générale du projet en accompagnant les chef·fes de projet, en facilitant la 
collaboration entre les différents pôles et en veillant au respect des objectifs, du calendrier et du cahier des 
charges. 

Responsabilités 

• accompagner les chef·fes de projet dans l'organisation de leur travail ; 
• assurer la cohérence entre les différents pôles du projet ; 
• veiller au respect du planning général et des principales échéances ; 
• identifier les difficultés susceptibles d'avoir un impact sur l'ensemble du projet ; 
• faciliter la communication entre les responsables ; 
• arbitrer les priorités lorsque plusieurs besoins entrent en concurrence ; 
• communiquer régulièrement l'état d'avancement du projet aux parties concernées ; 
• intervenir en cas de difficulté majeure afin d'aider le groupe à trouver des solutions ; 
• suivre l'évolution globale du projet et s'assurer qu'il reste cohérent avec les objectifs définis ; 
• participer à l'évaluation finale du projet afin d'identifier les réussites et les pistes d'amélioration. 

Collabore principalement avec 

• l'ensemble des chef·fes de projet ; 
• les enseignant·es ou les personnes mandantes ; 
• les partenaires externes lorsque cela est nécessaire. 

 

Direction artistique 

Mission 

Définir la cohérence visuelle et conceptuelle du projet. 

Responsabilités 

• définir l'identité visuelle du projet ; 
• orienter les choix esthétiques ; 
• garantir la cohérence entre les différents éléments produits ; 
• accompagner les choix de couleurs, de matériaux, de typographies ou d'ambiances ; 
• collaborer avec les autres responsables afin de maintenir une vision commune. 

Collabore principalement avec 

• la direction de la photographie ; 
• la scénographie ; 
• la rédaction ; 
• la communication ; 
• les responsables des retouches.  
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Direction de la photographie 

Selon le projet, cette responsabilité peut être répartie entre plusieurs personnes (studio, reportage, 
documentation, etc.). 

Mission 

Organiser et superviser la production des images. 

Responsabilités 

• planifier les prises de vue ; 
• préparer le matériel ; 
• choisir les cadrages, les éclairages et les ambiances ; 
• garantir la qualité technique des photographies ; 
• collaborer avec la direction artistique. 

Collabore principalement avec 

• la direction artistique, afin de respecter l'identité visuelle du projet ; 
• la retouche ; 
• l'impression. 

 

Direction de la scénographie 

Mission 

Concevoir la mise en espace du projet. 

Responsabilités 

• imaginer l'organisation de l'espace ; 
• réfléchir à la circulation du regard ; 
• choisir les supports de présentation ; 
• organiser l'installation ; 
• veiller à la lisibilité et à l'équilibre de l'ensemble. 

Collabore principalement avec  

• la direction artistique, afin de respecter l'identité visuelle du projet ; 
• l'impression ; 
• la rédaction. 
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Responsable communication 

Mission 

Assurer les échanges avec les personnes extérieures au projet et valoriser le travail réalisé. 

Responsabilités 

• assurer les contacts avec les partenaires ; 
• préparer les supports de communication ; 
• organiser la diffusion des informations ; 
• coordonner les publications ; 
• veiller au respect du droit à l'image et des autorisations lorsque cela est nécessaire. 

Collabore principalement avec 

• la rédaction ; 
• la direction artistique. 

 

Responsable impression et reprographie 

Mission 

Garantir la qualité des productions imprimées. 

Responsabilités 

• vérifier les formats ; 
• contrôler la résolution des images ; 
• choisir les supports d'impression ; 
• préparer les fichiers ; 
• superviser les impressions. 

Collabore principalement avec 

• la direction artistique, afin de respecter l'identité visuelle du projet ; 
• la personne responsable des retouches, pour obtenir des fichiers de qualité ; 
• la scénographie, afin d'adapter les formats aux supports d'exposition. 

 

Responsable de la retouche d'images 

Mission 

Préparer les images pour leur diffusion. 

Responsabilités 

• harmoniser les photographies ; 
• corriger les défauts techniques ; 
• adapter les images à leur support de diffusion ; 
• exporter les fichiers dans les formats adaptés. 

Collabore principalement avec 

• la direction de la photographie ; 
• la direction artistique ; 
• la personne responsable de l'impression.  
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Rédacteur·ice en chef·fe 

Mission 

Produire les contenus écrits du projet. 

Responsabilités 

• rédiger les textes ; 
• relire et corriger les contenus ; 
• harmoniser le style rédactionnel ; 
• sélectionner les informations pertinentes ; 
• collaborer avec la direction artistique pour assurer la cohérence entre textes et images. 

Collabore principalement avec 

• la direction artistique, afin de respecter l'identité visuelle du projet ; 
• la communication ; 
• la scénographie. 
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Faire le bilan du travail de groupe 

La fin d'un projet ne marque pas uniquement la fin d'une production. C'est également l'occasion d'analyser le 
travail réalisé afin d'identifier les réussites, les difficultés rencontrées et les pistes d'amélioration. 

Cette étape est souvent négligée, alors qu'elle constitue l'un des meilleurs moyens de progresser d'un projet 
à l'autre. 

Le bilan ne consiste pas à chercher des responsables ou à distribuer des reproches. Il vise à comprendre ce 
qui a fonctionné et pourquoi. 

Le groupe peut notamment s'interroger sur les points suivants : 

Le projet 

• Les objectifs ont-ils été atteints ? 
• Le résultat répond-il au cahier des charges ? 
• Quelles décisions se sont révélées particulièrement pertinentes ? 
• Que faudrait-il faire différemment lors d'un prochain projet ? 

L'organisation 

• La répartition des rôles était-elle adaptée ? 
• Le planning était-il réaliste ? 
• Les informations circulaient-elles correctement ? 
• Les responsabilités étaient-elles clairement définies ? 

La collaboration 

• La communication était-elle efficace ? 
• Les désaccords ont-ils été gérés de manière constructive ? 
• Chacun·e a-t-il·elle trouvé sa place dans le groupe ? 
• Les compétences de chacun·e ont-elles été suffisamment valorisées ? 

Les apprentissages 

• Qu'ai-je appris ? 
• Quelles compétences ai-je développées ? 
• Qu'aimerais-je améliorer lors d'un prochain projet ? 
• Que retiendrai-je de cette expérience ? 
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5. Construire un concept 

Générer des idées 

Chercher 

La naissance des idées 

Beaucoup de personnes pensent que les idées apparaissent soudainement, comme une intuition ou un 
éclair de génie. Pourtant, lorsqu'on observe le travail des créateur·rices, des artisan·es, des designer·euses 
ou des scientifiques, on constate que les idées se construisent rarement de cette manière. 

Le plus souvent, elles naissent progressivement. Une discussion fait penser à un livre, une visite rappelle un 
souvenir, une photographie évoque une matière ou une architecture. Notre cerveau établit sans cesse des 
liens entre les choses que nous avons vues, entendues, apprises ou vécues. Certaines associations sont 
immédiates, d'autres prennent plusieurs jours, voire plusieurs mois, avant d'émerger. 

Cette manière de comprendre la créativité est importante. Elle signifie que les idées ne dépendent pas 
uniquement de l'inspiration. Elles se nourrissent de notre curiosité, de nos expériences et de notre capacité 
à faire des liens entre des univers parfois très différents. 

Autrement dit, il est possible d'apprendre à avoir davantage d'idées. Non pas en cherchant à devenir plus 
créatif·ve, mais en développant son regard, en enrichissant ses références et en restant curieux·euse de ce 
qui nous entoure. 

Nourrir sa curiosité 

On entend souvent dire que certaines personnes seraient naturellement créatives tandis que d'autres ne le 
seraient pas. En réalité, les idées naissent rarement d'un talent inné. Elles apparaissent lorsque notre 
cerveau établit des liens entre des expériences, des connaissances et des références accumulées au fil du 
temps. 

Chaque personne construit progressivement son propre répertoire d'images, d'objets, de lieux, de matières, 
de techniques ou de souvenirs. Plus ce répertoire est riche et varié, plus il devient facile de faire des 
associations et de proposer des idées originales. 

Ce bagage est différent pour chacun·e. Certaines personnes ont grandi dans un environnement où les 
visites de musées, les livres ou les activités culturelles étaient fréquents. D'autres ont développé leurs 
références à travers les jeux vidéo, le cinéma, la musique, les réseaux sociaux, le sport, la mode, la nature ou 
les voyages. Toutes ces expériences constituent une culture personnelle qui peut nourrir un projet. 

Comme le dessin, la photographie ou la communication, la curiosité s'entretient par la pratique. 

Observer régulièrement de nouvelles choses, se poser des questions et chercher à comprendre développe 
progressivement la capacité à établir des liens entre des univers différents. 

Les personnes qui semblent avoir beaucoup d'idées sont souvent celles qui prennent l'habitude de 
regarder, de lire, de visiter, d'expérimenter et de conserver des références. Leur créativité est moins le 
résultat d'un don que d'une pratique régulière de la curiosité. 
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Développer son regard 

La curiosité se cultive. Il n'est pas nécessaire de voyager à l'autre bout du monde ou de visiter les plus 
grands musées pour enrichir ses références. 

De nombreuses ressources sont accessibles gratuitement ou à faible coût. 

Par exemple : 

• visiter des expositions ou des musées ; 
• emprunter des livres à la médiathèque de l'école ou dans une bibliothèque ; 
• feuilleter des catalogues d'exposition ; 
• observer des vitrines de bijouterie, de musées ou de commerces ; 
• regarder des documentaires ; 
• suivre le travail de créateur·rices, d'artisan·es ou de photographes ; 
• explorer l'architecture, le design, la mode, la nature ou les sciences ; 
• conserver les images, les objets ou les idées qui attirent votre attention. 

La curiosité ne consiste pas à tout connaître. Elle consiste à rester attentif·ve à ce qui nous entoure. 

Construire son propre répertoire 

Chaque découverte peut devenir une source d'inspiration pour un projet futur. 

Il peut être utile de conserver régulièrement : 

• des photographies ; 
• des croquis ; 
• des palettes de couleurs ; 
• des matières intéressantes ; 
• des textures ; 
• des typographies ; 
• des compositions ; 
• des objets remarquables ; 
• des références d'artistes ou de designers. 

Avec le temps, cette collection personnelle devient une véritable bibliothèque d'idées dans laquelle il est 
possible de revenir puiser. 

Multiplier les pistes 

La première idée est souvent celle qui vient le plus rapidement. Elle s'appuie sur nos habitudes, nos 
références les plus proches ou les solutions que nous connaissons déjà. Elle peut être pertinente, mais elle 
est rarement la seule possible. 

Produire plusieurs pistes permet de comparer différentes approches avant de choisir une direction. Une 
idée qui semble moyenne au départ peut également devenir très intéressante lorsqu'elle est combinée avec 
une autre. 

Au début d'un projet, il est donc préférable de chercher la diversité plutôt que la perfection. 

Pour stimuler cette exploration, il peut être utile de se fixer quelques objectifs simples : 

• produire plusieurs propositions avant d'en sélectionner une ; 
• chercher volontairement des solutions très différentes les unes des autres ; 
• modifier une idée existante plutôt que de repartir de zéro ; 
• combiner plusieurs pistes pour créer une nouvelle proposition. 
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Quelques questions pour guider cette étape : 

• Quelles sont les différentes facettes de ce sujet ? 
• Quels mots me viennent immédiatement à l'esprit ? 
• Quels synonymes, opposés ou métaphores existent ? 
• Quels souvenirs ou quelles émotions ce sujet évoque-t-il ? 
• Quels autres domaines pourraient avoir un lien avec cette question ? 

Suspendre son jugement 

Lorsqu'une idée apparaît, nous avons souvent tendance à l'évaluer immédiatement : « Ce n'est pas 
réalisable. », « C'est une mauvaise idée. » ou « Cela ne fonctionnera jamais. » 

Cette réaction est naturelle, mais elle peut freiner la créativité. Une idée qui semble peu convaincante au 
premier abord peut devenir très pertinente après quelques adaptations ou en étant associée à une autre 
proposition. 

Pour cette raison, il est utile de distinguer deux étapes : 

1. produire des idées ; 
2. les évaluer. 

Pendant la première étape, toutes les propositions sont les bienvenues. L'objectif est d'explorer sans 
chercher immédiatement à choisir. 

La sélection viendra ensuite, lorsque le groupe disposera d'un ensemble de pistes suffisamment riche pour 
faire des choix éclairés. 

Quelques méthodes 

Il n'existe pas une seule manière de générer des idées. Selon les personnes, le contexte ou le type de projet, 
certaines méthodes seront plus adaptées que d'autres. 

Brainstorming 

Le brainstorming est une méthode de travail collectif qui consiste à produire un maximum d'idées dans un 
temps limité. 

Pendant cette phase, les idées ne sont ni critiquées ni évaluées. L'objectif est de favoriser la quantité afin 
d'ouvrir le plus largement possible le champ des possibles. 

Quelques règles facilitent son déroulement : 

• proposer librement toutes les idées ; 
• éviter les critiques pendant la séance ; 
• rebondir sur les propositions des autres ; 
• rechercher la diversité des réponses ; 
• noter toutes les idées, même les plus inhabituelles. 

Brainwriting 

Le brainwriting suit le même objectif que le brainstorming, mais les idées sont d'abord produites 
individuellement par écrit avant d'être partagées avec le groupe. 

Cette méthode permet souvent à des personnes plus réservées de s'exprimer plus facilement et limite 
l'influence des premières idées proposées. 
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Les analogies 

Cette méthode consiste à chercher comment un autre domaine répond à un problème similaire. 

Par exemple : 

• Comment un musée met-il une œuvre en valeur ? 
• Comment une bibliothèque organise-t-elle ses collections ? 
• Comment un théâtre guide-t-il le regard du public ? 

Observer d'autres disciplines permet souvent de découvrir des solutions auxquelles on n'aurait pas pensé 
dans son propre domaine. 

Les contraintes créatives 

Les contraintes peuvent devenir un moteur de créativité. 

Se fixer volontairement une limite oblige le cerveau à explorer des solutions nouvelles. 

Par exemple : 

• utiliser un seul matériau ; 
• travailler avec une seule couleur ; 
• imaginer plusieurs solutions à partir d'un même objet ; 
• limiter le nombre d'éléments utilisés. 

Paradoxalement, moins il y a de possibilités, plus notre créativité est souvent sollicitée. 

Conserver ses idées 

Les idées apparaissent rarement au moment où l'on s'assoit devant une feuille blanche. Elles surgissent 
souvent au détour d'une conversation, en observant un détail, pendant un trajet ou juste avant de 
s'endormir. 

Prendre l'habitude de conserver ces idées permet de constituer progressivement une véritable 
bibliothèque personnelle dans laquelle il sera possible de revenir puiser. 

Peu importe le support utilisé. L'essentiel est de pouvoir retrouver facilement ses réflexions. 

Par exemple : 

• un carnet ; 
• une application de notes ; 
• des croquis ; 
• des photographies ; 
• des notes vocales ; 
• un dossier regroupant des références. 

Toutes les idées ne seront pas utilisées immédiatement. Certaines resteront en attente pendant plusieurs 
mois avant de trouver leur place dans un futur projet. Une idée n'est jamais vraiment perdue tant qu'elle a 
été conservée. 

  



5. Construire un concept 

 41 

Intelligence artificielle 
L'intelligence artificielle est devenue un outil courant dans les métiers de la création. Elle permet de 
rechercher des informations, d'explorer des idées, de reformuler un texte, de produire des images ou encore 
d'organiser des recherches. 

Comme n'importe quel outil, elle ne remplace ni les connaissances, ni l'esprit critique, ni la capacité à 
prendre des décisions. Elle peut accélérer certaines étapes d'un projet, mais elle ne décide pas à la place 
de son utilisateur·rice. 

Utiliser une intelligence artificielle ne consiste pas à lui déléguer sa réflexion, mais à décider à quel moment 
elle peut réellement enrichir la sienne. 

Les limites 

L'intelligence artificielle ne possède ni expérience personnelle, ni sensibilité, ni intention. 

• Elle ne visite pas d'exposition. 
• Elle ne manipule pas les matériaux. 
• Elle ne ressent pas les émotions provoquées par une œuvre. 
• Elle ne connaît pas le contexte spécifique d'un projet autrement que par les informations qu'on lui 

fournit. 

C'est pourquoi elle peut proposer des idées, mais elle ne peut pas décider lesquelles sont les plus 
pertinentes. 

Cette responsabilité appartient toujours à la personne qui mène le projet. 

Une utilisation responsable 

Comme tout outil, l'intelligence artificielle implique certaines responsabilités. 

Il est notamment important de : 

• respecter les droits d'auteur et les licences d'utilisation ; 
• vérifier les informations produites ; 
• citer les sources lorsque cela est nécessaire ; 
• protéger les données personnelles et confidentielles ; 
• ne pas présenter un contenu généré automatiquement comme un travail entièrement personnel. 

Un impact environnemental 

L'intelligence artificielle semble immatérielle, mais son fonctionnement repose sur des infrastructures bien 
réelles. 

Chaque requête mobilise des centres de données, des serveurs, des réseaux de communication et des 
systèmes de refroidissement qui consomment de l'électricité et des ressources. L'entraînement des 
modèles nécessite également d'importantes capacités de calcul. 

Cela ne signifie pas qu'il faut renoncer à utiliser l'intelligence artificielle. En revanche, comme pour n'importe 
quel outil, il est utile de se demander si son utilisation est pertinente. 

Avant d'y avoir recours, quelques questions peuvent être utiles : 

• Ai-je réellement besoin de l'intelligence artificielle pour cette tâche ? 
• Puis-je trouver cette information dans un livre, auprès d'une personne ou par une simple 

observation ? 
• Est-ce que cette utilisation me fait réellement gagner du temps ou améliorer mon travail ? 
• Est-ce que je pourrais regrouper plusieurs demandes plutôt que d'en faire une multitude ?  
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Faire des choix 
Après avoir exploré plusieurs pistes, vient le moment de choisir une direction. Cette étape est souvent 
délicate, car plusieurs idées peuvent sembler intéressantes. Pourtant, un projet ne peut généralement pas 
tout faire. Il est donc nécessaire de faire des choix. 

Sélectionner une idée ne consiste pas à désigner « la plus belle » ou « la plus créative ». Il s'agit d'identifier 
celle qui répond le mieux au besoin, aux objectifs et aux contraintes du projet. 

Faire un choix ne consiste pas à défendre son idée préférée, mais à être capable d'expliquer pourquoi elle 
répond mieux au projet que les autres propositions. 

Choisir, c'est aussi renoncer 

Faire un choix signifie toujours laisser d'autres possibilités de côté. 

Cette étape peut être frustrante, surtout lorsqu'un groupe a consacré du temps à développer plusieurs 
pistes. Pourtant, renoncer fait partie intégrante de toute démarche de conception. 

Renoncer ne signifie pas qu'une idée est mauvaise. Cela signifie simplement qu'elle n'est pas la plus adaptée 
au projet en cours. 

Conserver les pistes écartées présente plusieurs avantages : 

• elles témoignent du chemin parcouru ; 
• elles permettent de justifier les choix réalisés ; 
• elles évitent de revenir plusieurs fois sur les mêmes propositions ; 
• elles pourront nourrir de futurs projets. 

Faire un choix, c'est accepter qu'aucune solution ne permettra d'explorer toutes les directions à la fois. En 
donnant une priorité à certaines idées, on donne également au projet une identité plus claire et une plus 
grande cohérence. 

Critères de choix 

Pour comparer plusieurs propositions, il est utile de définir des critères communs. Ceux-ci permettent 
d'évaluer chaque idée de manière plus objective et facilitent les discussions au sein du groupe. 

Les quatre critères présentés ci-dessous constituent une base de réflexion applicable à la plupart des 
projets. 

Pertinence → Est-ce que je réponds à la bonne question ? 

Intention → Quelle est ma réponse à cette question ? 

Cohérence → Est-ce que toutes mes décisions renforcent cette réponse ? 

Faisabilité → Puis-je réellement la mettre en œuvre ? 
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Pertinence 

Avant toute chose, une idée doit répondre au problème posé. 

Une proposition peut être esthétique, ambitieuse ou très créative, mais si elle ne répond pas au besoin 
identifié au début du projet, elle risque de passer à côté de son objectif. 

Lorsque plusieurs idées semblent intéressantes, il est souvent utile de revenir au mandat ou au cahier des 
charges. 

Quelques questions peuvent guider cette réflexion : 

• Répond-elle au besoin identifié ? 
• Permet-elle d'atteindre les objectifs fixés ? 
• Le public comprendra-t-il le message ? 
• Apporte-t-elle une réponse au problème posé ? 

L'intention 

Tout projet est une réponse à une question. 

Qu'il s'agisse d'un thème, d'un mandat ou d'un problème à résoudre, il existe rarement une seule bonne 
réponse. Deux personnes confrontées au même sujet proposeront souvent des solutions différentes, car 
chacune s'appuie sur son expérience, ses références, sa sensibilité et sa manière de comprendre le monde. 

Concevoir un projet consiste donc à prendre position. Il ne s'agit pas de chercher à être original·e à tout prix 
ou d'inventer quelque chose qui n'a jamais été fait. Il s'agit de construire une réponse personnelle, 
cohérente et assumée. 

Cette intention devient le fil conducteur du projet. Elle permet de justifier les choix réalisés, d'orienter les 
recherches et de prendre des décisions lorsque plusieurs possibilités sont envisageables. Les matériaux, les 
formes, les couleurs, les photographies, les textes ou la scénographie doivent progressivement renforcer 
cette même idée. 

Lorsque l'intention est claire, le projet gagne en cohérence et en force. À l'inverse, lorsqu'elle reste floue ou 
change constamment, les décisions deviennent plus difficiles et le résultat perd souvent de sa lisibilité. 

Une bonne idée n'est donc pas celle qui cherche à surprendre à tout prix. C'est une idée qui répond au 
problème posé, qui défend une vision personnelle et qui reste fidèle à cette vision jusqu'à la réalisation 
finale. 

Cohérence 

Une fois l'intention définie, chaque décision doit contribuer à la renforcer. 

Le choix des matériaux, des couleurs, des formes, des photographies, des textes ou de la scénographie n'est 
jamais indépendant. Pris séparément, chacun de ces éléments peut être pertinent. Ensemble, ils doivent 
raconter la même histoire. 

La cohérence ne signifie pas que tout doit se ressembler. Elle signifie que chaque choix trouve sa place 
dans une intention commune. 

Lorsqu'un projet est cohérent, il paraît naturel et facile à comprendre. À l'inverse, lorsque les décisions se 
contredisent, le message devient moins clair et le projet perd de sa force. 

Être cohérent ne consiste donc pas à répéter une même idée, mais à veiller à ce que toutes les décisions 
prises aillent dans la même direction. 
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Par exemple : 

• les couleurs sont-elles en accord avec l'ambiance recherchée ? 
• la scénographie renforce-t-elle le message ? 
• les photographies, les textes et les supports racontent-ils la même histoire ? 
• les choix réalisés sont-ils compatibles entre eux ? 

Faisabilité 

Une bonne idée doit pouvoir être réalisée dans les conditions du projet. 

Avant de faire un choix, il est utile d'évaluer les moyens disponibles : 

• le temps ; 
• le budget ; 
• les compétences du groupe ; 
• le matériel ; 
• les contraintes techniques ; 
• les autorisations éventuelles. 

Évaluer la faisabilité ne signifie pas renoncer à ses ambitions. Il s'agit de trouver le meilleur équilibre entre 
ce que l'on aimerait réaliser et ce qu'il est réellement possible d’accomplir. 

Un projet simple mais abouti sera souvent plus convaincant qu'une idée très ambitieuse réalisée dans la 
précipitation. 

Questions pour aider à guider les choix : 

• Quelles informations sont les plus inspirantes, surprenantes ou pertinentes pour mon projet? 
• Quels éléments semblent se connecter entre eux (idées, motifs, symboles)? 
• Y a-t-il des thèmes récurrents qui pourraient structurer ma réflexion? 
• Certaines informations collectées m’amènent-elles à reformuler ou approfondir ma problématique 

initiale? 
• Quels liens puis-je établir entre les aspects pratiques (techniques, matériaux) et les idées 

abstraites ou symboliques? 
• Quels éléments collectés pourraient être écartés pour éviter la surcharge ou le hors-sujet? 
• En quoi cette sélection d’idées répond-elle à mon objectif ou problématique de départ? 
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Visualiser 

De l'idée à la matière 

Une idée reste abstraite tant qu'elle n'a pas été représentée. Il est souvent difficile d'évaluer sa pertinence, 
sa faisabilité ou sa cohérence uniquement en l'imaginant. 

Visualiser consiste à transformer progressivement une idée en quelque chose de concret. Il peut s'agir d'un 
dessin, d'un assemblage de matières, d'une maquette, d'un prototype ou d'un moodboard. L'objectif n'est 
pas encore de produire le résultat final, mais de rendre le projet suffisamment tangible pour pouvoir 
l'observer, le discuter et le faire évoluer. 

Cette étape permet de tester une idée avant de consacrer davantage de temps ou de ressources à sa 
réalisation. Elle révèle souvent des qualités, mais aussi des difficultés qui n'étaient pas visibles au départ. 
C'est également à ce moment que de nouvelles pistes apparaissent et que le projet commence 
véritablement à prendre forme. 

Visualiser ne consiste donc pas uniquement à représenter une idée. C'est une manière de poursuivre la 
réflexion. 

Expérimenter 

Chaque représentation est une occasion d'apprendre quelque chose sur son projet. 

L'objectif n'est pas de réaliser immédiatement une version parfaite, mais d'explorer différentes possibilités, 
de comparer plusieurs solutions et de confronter le concept à la réalité. 

Pour guider cette réflexion, il peut être utile de se poser quelques questions : 

• Comment puis-je traduire mon idée en formes, volumes, couleurs, matières ou textures ? 
• Quelle partie de mon concept mérite d'être explorée en premier ? 
• Quels matériaux, outils ou techniques puis-je utiliser pour réaliser un premier essai ? 
• Quelles contraintes techniques, économiques ou temporelles dois-je déjà prendre en compte ? 
• Que m'apprennent ces premiers essais ? 
• Mon idée fonctionne-t-elle aussi bien dans la réalité que dans mon imagination ? 
• Certaines difficultés révèlent-elles de nouvelles pistes de réflexion ? 
• Puis-je explorer cette idée sous différents angles, qu'ils soient esthétiques, symboliques ou 

fonctionnels ? 
• Existe-t-il des références issues d'autres disciplines qui pourraient enrichir mon projet ? 

Chaque expérimentation apporte de nouvelles informations. Il est donc normal que le projet évolue au fur et 
à mesure des essais. 

Le moodboard 

Le moodboard est un outil de réflexion et de communication. Il permet de rendre visible une intention avant 
même que le projet n'existe réellement. 

Contrairement à une simple collection d'images, un moodboard cherche à traduire une idée, une 
atmosphère ou une direction. Il aide autant la personne qui le réalise que celles qui le découvrent à 
comprendre où le projet souhaite aller. 

Un bon moodboard doit permettre à une personne extérieure de percevoir rapidement l'univers du projet, 
même sans explication orale. 

Il ne cherche pas à montrer le résultat final, mais à rendre perceptible son identité.  
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Construire une intention 

Chaque élément présent sur un moodboard doit avoir une raison d'être. 

L'objectif n'est pas d'accumuler des références, mais de sélectionner celles qui participent toutes à 
raconter la même histoire. 

Avant d'ajouter une image, un texte ou un matériau, il peut être utile de se poser une question simple : 

Qu'est-ce que cet élément apporte à mon projet ? 

S'il n'apporte aucune information nouvelle, il est probablement inutile. 

À l'inverse, si un élément enrichit la compréhension du concept, il mérite sa place. 

Un moodboard efficace est souvent celui où chaque élément complète les autres plutôt que de les répéter. 

Multiplier les supports 

Une idée ne s'exprime pas uniquement par des photographies. 

Plus les supports sont variés, plus il devient possible de transmettre les différentes dimensions d'un projet. 

Selon les besoins, un moodboard peut réunir : 

• des photographies ; 
• des dessins ou des croquis ; 
• des palettes de couleurs ; 
• des échantillons de matières ; 
• des textures ; 
• des matériaux ; 
• des typographies ; 
• des mots-clés ou de courtes citations ; 
• des objets ou fragments d'objets ; 
• des tissus, papiers ou fils ; 
• des références artistiques, architecturales, scientifiques ou naturelles. 

Chaque support apporte une information différente ; une texture ne raconte pas la même chose qu'une 
photographie, une typographie ne transmet pas la même émotion qu'une couleur, une matière permet 
parfois de comprendre instantanément ce qu'une image ne montre pas. 

C'est leur combinaison qui construit progressivement l'univers du projet. 

Construire une composition 

Un moodboard est lui-même un exercice de communication visuelle. 

Sa mise en page participe pleinement au message qu'il transmet. 

L'organisation des éléments, les espaces laissés libres, les alignements, les tailles, les couleurs ou encore la 
hiérarchie visuelle influencent la manière dont le regard circule. 

Créer un moodboard revient déjà à composer une image. 
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Les mêmes principes que ceux utilisés en photographie, en graphisme ou dans la conception d'une 
exposition s'y retrouvent : 

• guider le regard ; 
• créer une hiérarchie ; 
• équilibrer les masses ; 
• jouer avec les contrastes ; 
• laisser des espaces de respiration ; 
• éviter les répétitions inutiles. 

Un moodboard désordonné communique souvent une idée confuse. 

À l'inverse, une composition claire permet de comprendre rapidement l'intention du projet. 

Esquisses et croquis 

Le dessin est un outil de réflexion qui permet d'explorer rapidement plusieurs solutions avant de passer à 
leur réalisation. 

L'esquisse sert avant tout à chercher. Elle est rapide et n'a pas besoin d'être précise, propre ou esthétique. Il 
est souvent préférable de multiplier les petites esquisses, les variantes et les annotations plutôt que de 
développer trop tôt une seule idée. Les essais peuvent être conservés : ils témoignent du cheminement de 
la réflexion et peuvent redevenir utiles plus tard. 

Le croquis permet ensuite de préciser une piste. Les proportions deviennent plus justes, les volumes plus 
compréhensibles et les principaux détails commencent à apparaître. 

Enfin, le croquis rehaussé permet de présenter l'idée plus clairement. Les ombres et lumières, les matériaux, 
les pierres, les couleurs ou les annotations contribuent à rendre le projet lisible et attractif. Il ne s'agit pas 
d'un dessin technique, mais d'un dessin de présentation et de compréhension. 

Premières maquettes 

Une maquette, aussi appelée mockup lorsqu'elle est réalisée numériquement, permet de tester un projet 
avant sa réalisation définitive. 

Contrairement au produit final, une maquette n'a pas pour objectif d'être parfaite. Elle sert à vérifier une 
idée, à tester une hypothèse ou à mettre en évidence d'éventuels problèmes alors qu'il est encore facile de 
les corriger. 

Une maquette permet notamment de vérifier : 

• les proportions et les dimensions ; 
• l'organisation des éléments dans l'espace ; 
• la lisibilité d'un message ; 
• l'équilibre de la composition ; 
• le choix des couleurs ou des matériaux ; 
• l'expérience du public ou de l'utilisateur·rice. 

Elle aide également à communiquer une idée à d'autres personnes avant d'engager davantage de temps, de 
matériaux ou de ressources. 

Toutes les maquettes n'ont pas besoin d'être réalistes et le niveau de précision dépend de ce que l'on 
souhaite tester. 
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Par exemple : 

• un croquis rapide permet de tester une composition ; 
• une maquette en papier permet de vérifier des volumes ; 
• un prototype en carton permet de comprendre une structure ; 
• un mockup numérique permet de visualiser un projet dans son contexte ; 
• une impression à l'échelle permet de contrôler les dimensions. 

Il est inutile de consacrer plusieurs heures à reproduire un détail qui n'apporte aucune information 
supplémentaire. 

La maquette est un espace d'expérimentation. 

Elle permet d'essayer différentes solutions, de comparer plusieurs versions et de prendre des décisions 
avant la fabrication définitive. 

Il est souvent utile de se demander : 

• Qu'est-ce que je cherche à vérifier ? 
• Que m'apprend cette maquette ? 
• Quels problèmes révèle-t-elle ? 
• Quelles nouvelles idées fait-elle apparaître ? 
• Que pourrais-je modifier avant de poursuivre le projet ? 

 

Faire évoluer son projet 
Un projet évolue rarement de manière linéaire. Les premiers croquis conduisent à modifier le moodboard, 
une maquette révèle une difficulté technique, un essai de matériau ouvre une nouvelle piste. 

Ces allers-retours font partie intégrante de la conception. Ils ne sont pas le signe que le projet avance mal, 
mais qu'il s'affine progressivement. 

Chaque nouvelle représentation permet de prendre du recul et de poser un regard différent sur son travail. 
Il est donc normal de revenir en arrière, de modifier certaines décisions ou d'abandonner une idée au profit 
d'une autre plus pertinente. 

Concevoir consiste moins à trouver immédiatement la bonne réponse qu'à améliorer progressivement une 
proposition jusqu'à ce qu'elle réponde au mieux aux objectifs du projet. 
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6. Présenter et défendre 

La critique 
Dans les métiers de la création, une critique est un moment d'échange autour d'un projet. 

Elle permet de présenter une idée, d'expliquer sa démarche, de justifier ses choix et de recueillir les 
remarques d'autres personnes. 

Contrairement au sens courant du mot, une critique n'a pas pour objectif de dire si un projet est « bon » ou 
« mauvais ». Elle cherche avant tout à comprendre le raisonnement qui a conduit aux différentes décisions 
et à proposer des pistes d'amélioration. 

Dans la vie professionnelle, ces situations se retrouveront également lors de rendez-vous avec une 
clientèle, des collègues, des responsables d'atelier ou des partenaires. 

Apprendre à présenter son travail et à recevoir des remarques fait donc pleinement partie du métier. 

Recevoir une critique 

Recevoir une critique fait partie du processus de création. 

Une remarque ne remet pas en question la valeur d'une personne. Elle porte sur un projet, une idée ou une 
solution technique. 

Il est donc important de prendre le temps d'écouter avant de répondre. 

Certaines remarques permettront d'améliorer le projet, d'autres correspondront simplement à une opinion 
différente. Dans les deux cas, elles apportent une information précieuse : elles montrent comment le travail 
est perçu par une autre personne. 

Il peut être utile de : 

• écouter la remarque jusqu'au bout ; 
• demander des précisions si elle manque de clarté ; 
• prendre quelques instants avant de répondre ; 
• distinguer les faits des opinions ; 
• noter les commentaires afin de les analyser plus tard. 

Il n'est pas nécessaire d'accepter toutes les critiques. En revanche, il est toujours intéressant d'essayer de 
comprendre pourquoi elles ont été formulées. 

Les désaccords font partie du dialogue. Ils permettent souvent d'approfondir une réflexion et d'affiner un 
projet. 
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Structurer son discours 
Une présentation, qu'elle soit orale ou écrite, repose sur une structure claire. 

Avant de préparer des images ou un diaporama, il est utile de réfléchir à la manière dont les informations 
seront présentées. 

Une structure simple permet au public de suivre facilement le raisonnement : 

• présenter le contexte ou la demande ; 
• expliquer le problème ou les contraintes rencontrées ; 
• montrer les recherches réalisées ; 
• présenter les différentes pistes explorées ; 
• expliquer les choix retenus ; 
• montrer le résultat final ; 
• conclure en évoquant les difficultés rencontrées et les améliorations possibles. 

Il n'est pas nécessaire de tout montrer. Une bonne présentation sélectionne les informations les plus 
pertinentes afin de guider progressivement le public vers la compréhension du projet. 

Les transitions entre les différentes parties sont tout aussi importantes que leur contenu. Elles permettent 
au public de comprendre pourquoi l'on passe d'une idée à une autre. 

Argumenter ses choix 

Concevoir un projet consiste à prendre une succession de décisions. 

Pourquoi avoir choisi cette pierre plutôt qu'une autre ? Pourquoi cette technique de fabrication ? Pourquoi 
cette forme, cette finition ou cette photographie ? 

Lors d'une critique, le public ne cherche généralement pas à savoir si un choix est « juste » ou « faux ». Il 
souhaite comprendre pourquoi il a été fait. 

Argumenter ne consiste pas à défendre son projet à tout prix. Il s'agit d'expliquer le raisonnement qui a 
conduit à une décision. 

Un argument solide repose souvent sur plusieurs éléments : 

• les contraintes du projet ; 
• les besoins de la clientèle ; 
• les propriétés des matériaux ; 
• les exigences techniques ; 
• les références étudiées ; 
• les essais réalisés ; 
• les avantages et les limites de la solution retenue. 

Il est tout à fait acceptable de reconnaître qu'un choix résulte d'un compromis ou qu'une autre solution 
aurait également pu fonctionner. 

Dans les métiers de la création, plusieurs réponses peuvent être pertinentes. Ce qui distingue un projet 
professionnel est la capacité à justifier les décisions prises. 
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Choisir les bonnes informations 

L'une des difficultés les plus fréquentes consiste à vouloir tout montrer. Après plusieurs semaines ou 
plusieurs mois de travail, il est tentant de présenter chaque croquis, chaque essai ou chaque réflexion. 

Pourtant, une bonne présentation ne cherche pas à être exhaustive. Elle sélectionne les informations les 
plus pertinentes afin de guider progressivement le public vers la compréhension du projet. 

Avant d'ajouter une image, un texte ou un schéma, il est utile de se poser quelques questions : 

• Cette information apporte-t-elle réellement quelque chose ? 
• Permet-elle de mieux comprendre le projet ? 
• Est-elle indispensable à ce stade de la présentation ? 
• Existe-t-il une manière plus simple de transmettre cette idée ? 
• Chaque élément présenté doit avoir une raison d'être. 

Il est souvent préférable de montrer quelques images de grande qualité plutôt qu'une multitude de 
photographies similaires. De la même manière, un texte court, clair et précis est généralement plus efficace 
qu'une longue explication. 

Le public découvre le projet pour la première fois. Il est donc important de lui fournir suffisamment 
d'informations pour comprendre la démarche, sans le noyer dans des détails qui n'apportent pas de valeur. 

Enfin, il est utile d'adapter le niveau de détail au contexte. Un jury de professionnel·les, une clientèle ou un 
concours n'attendent pas nécessairement les mêmes informations. Une bonne présentation sélectionne 
son contenu en fonction de son destinataire. 

 

La présentation orale 
Présenter un projet à l'oral est un exercice exigeant. Il demande de structurer ses idées, de les exprimer 
clairement et de répondre aux questions du public. 

Pour beaucoup de personnes, prendre la parole devant un groupe est une source de stress. Cette réaction 
est normale. Le stress ne signifie pas que la présentation sera mauvaise : il traduit simplement l'importance 
que l'on accorde à l'exercice. 

L'objectif n'est donc pas de supprimer le stress, mais d'apprendre à le gérer. 

Connaître son sujet 

Lorsque l'on présente un projet que l'on a conçu soi-même, on possède un avantage considérable : 
personne ne connaît aussi bien ce projet que son auteur·rice. 

Le jury, les enseignant·es ou la clientèle découvrent le travail pour la première fois. Ils ne connaissent ni les 
recherches réalisées, ni les essais effectués, ni les difficultés rencontrées. 

La personne qui présente le projet est donc la plus compétente pour expliquer sa démarche. 

Il n'est pas nécessaire de tout savoir sur tous les sujets. En revanche, il est important de connaître les 
raisons qui ont conduit aux principaux choix réalisés. 
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Préparer plutôt qu'apprendre par cœur 

Une présentation mémorisée mot à mot devient souvent difficile à suivre dès qu'un oubli survient. 

Il est généralement plus efficace de connaître la structure de son intervention et les idées principales que 
l'on souhaite transmettre. 

Les diapositives, les images ou les objets présentés servent alors de repères pour accompagner le discours 
plutôt que de texte à réciter. 

Une bonne préparation consiste davantage à comprendre son propre raisonnement qu'à apprendre un 
texte. 

Accepter de ne pas tout maîtriser 

Une présentation comporte toujours une part d'incertitude. 

Il est possible de préparer son discours, de choisir ses images et de répéter son intervention. En revanche, il 
est impossible de prévoir exactement les réactions du public ou les questions qui seront posées. 

Cette incertitude fait partie de l'exercice. 

L'objectif n'est pas de contrôler la manière dont le projet sera reçu, mais de communiquer le plus clairement 
possible son intention et son raisonnement. 

Une question inattendue n'est pas un échec. Elle constitue souvent une occasion de préciser un point ou de 
montrer sa capacité de réflexion. 

Gérer le stress 

Quelques habitudes permettent de rendre la prise de parole plus confortable : 

• arriver suffisamment tôt afin de préparer le matériel ; 
• vérifier que les images et les supports fonctionnent correctement ; 
• répéter plusieurs fois la présentation, idéalement devant une autre personne ; 
• faire une série de respirations lentes 5 minutes avant la présentation ; 
• prévoir un verre d'eau et quelque chose de discret à manipuler, comme un stylo ou une bague ; 
• parler à un rythme légèrement plus lent que lors d'une conversation. 

Il est également utile de marquer de courtes pauses entre les différentes parties. Ces silences permettent 
au public d'assimiler les informations et donnent le temps à la·au présentateur·rice de reprendre son souffle. 

Communiquer avec le public 

Une présentation est avant tout un échange. 

Regarder régulièrement son auditoire, parler distinctement et adapter son rythme facilitent la 
compréhension. 

Les supports visuels ne remplacent pas la parole. Ils servent à illustrer le discours, à montrer des exemples 
ou à attirer l'attention sur un élément important. 

Enfin, il est préférable de parler de manière naturelle plutôt que de chercher à impressionner son public. 
Une présentation claire, honnête et bien structurée est généralement plus convaincante qu'un discours 
complexe. 

Une présentation réussie ne consiste pas à réciter parfaitement un texte. Elle permet au public de 
comprendre le projet, les choix qui ont été réalisés et le raisonnement qui les relie. 
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Répondre aux questions 

Les questions posées à la fin d'une présentation permettent souvent d'évaluer la maîtrise du projet. 

Avant de répondre, il est préférable d'écouter la question jusqu'à son terme et de s'assurer qu'elle a bien été 
comprise. 

Si nécessaire, il est tout à fait possible de demander qu'elle soit reformulée. 

Une réponse efficace est généralement : 

• précise ; 
• concise ; 
• directement liée à la question. 

Lorsqu'une réponse n'est pas connue, il est préférable de le reconnaître plutôt que d'improviser une 
explication incertaine. Expliquer la manière dont on chercherait l'information ou la réflexion menée est 
souvent plus pertinent que de tenter de deviner. 

Les questions ne sont pas des pièges. Elles permettent au public de mieux comprendre le projet et offrent 
souvent l'occasion d'aborder des aspects qui n'avaient pas été présentés. 

Réaliser un dossier de présentation 
Un dossier de présentation permet de communiquer un projet lorsqu'il n'est pas possible de le présenter 
oralement. Il peut être utilisé dans le cadre d'un concours, d'une candidature, d'un portfolio, d'une demande 
de financement ou pour accompagner un projet. 

Contrairement à une présentation orale, le lecteur découvre le document seul. Celui-ci doit donc être 
suffisamment clair pour être compris sans explication supplémentaire. 

Avant de commencer la mise en page, il est conseillé de réfléchir à la structure générale du document. 

Un dossier comprend généralement : 

• une page de couverture ; 
• un sommaire (pour les documents importants) ; 
• une présentation du projet ou de son contexte ; 
• la démarche de recherche ; 
• les références et les inspirations ; 
• les différentes étapes de développement ; 
• les choix techniques et esthétiques ; 
• le résultat final ; 
• une conclusion ou une réflexion personnelle. 

Toutes les parties n'ont pas besoin d'occuper la même place. Les éléments les plus importants doivent être 
mis davantage en valeur. 
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Les images 

Les images occupent souvent une place essentielle dans un dossier de création. 

Il est préférable de privilégier : 

• des photographies de qualité ; 
• des images suffisamment grandes pour être observées confortablement ; 
• des légendes lorsque cela est nécessaire ; 
• une sélection pertinente plutôt qu'une accumulation. 

Les croquis, prototypes, essais et photographies permettent souvent d'expliquer une démarche plus 
efficacement qu'un long texte. 

Les textes 

Le rôle du texte est d'accompagner les images, non de les répéter. 

Chaque paragraphe doit apporter une information complémentaire : expliquer une intention, justifier un 
choix, présenter une difficulté ou décrire une solution. 

Un vocabulaire simple, des phrases courtes et une hiérarchie claire facilitent la lecture. 

La mise en page 

La mise en page participe pleinement à la compréhension du dossier. 

Les principes abordés dans le chapitre consacré au graphisme s'appliquent également ici : 

• utiliser une grille de construction ; 
• conserver des marges régulières ; 
• aligner les différents éléments ; 
• limiter le nombre de typographies ; 
• utiliser les espaces vides pour aérer la lecture ; 
• maintenir une identité graphique cohérente. 

Le graphisme doit accompagner le contenu sans chercher à le remplacer. 

Relire et faire relire 

Avant d'envoyer un dossier, il est recommandé de prendre le temps de le relire attentivement. 

Une seconde lecture permet souvent de corriger des fautes, d'améliorer certaines formulations ou de 
supprimer des répétitions. 

Il est également très utile de faire relire le document par une autre personne. Un regard extérieur repère 
souvent des incohérences, des passages peu clairs ou des informations manquantes qui échappent 
facilement à la personne ayant réalisé le projet. 

Comme pour une critique de projet, ces retours constituent une occasion d'améliorer le travail avant sa 
diffusion. 
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7. Photographier 

Le matériel 

Appareils photo 

Un appareil photographique est un outil conçu pour enregistrer la lumière. Son rôle est de capter la lumière 
réfléchie par les objets afin de produire une image qui pourra être conservée, observée ou partagée. 

Quel que soit son âge ou sa technologie, un appareil photographique fonctionne toujours selon le même 
principe. La lumière traverse un objectif, puis atteint une surface sensible qui enregistre l'image. Pendant 
près de deux siècles, cette surface sensible a évolué, passant des plaques photographiques aux pellicules, 
puis aux capteurs numériques, mais le principe fondamental est resté identique. 

De l’argentique au numérique 

Depuis son invention au XIXᵉ siècle, la photographie a connu de nombreuses évolutions techniques. 
Pourtant, toutes poursuivent le même objectif : enregistrer la lumière afin de créer une image. 

Les premiers procédés photographiques nécessitaient plusieurs minutes d'exposition et produisaient une 
image unique sur une plaque métallique ou de verre. L'apparition des pellicules a ensuite permis de réaliser 
plusieurs photographies sur un même support, contribuant largement au développement de la 
photographie auprès du grand public. 

Pendant plus d'un siècle, la photographie argentique a dominé. Dans un appareil argentique, la lumière 
traverse l'objectif puis impressionne une pellicule recouverte d'une émulsion chimique sensible à la lumière. 
L'image reste invisible jusqu'au développement, durant lequel différentes réactions chimiques la révèlent 
progressivement. 

À partir des années 1990, les capteurs numériques ont progressivement remplacé les pellicules. Dans un 
appareil numérique, la lumière atteint un capteur électronique composé de millions de photosites. Chaque 
photosite mesure la quantité de lumière reçue et la transforme en données numériques. Ces informations 
sont ensuite traitées par l'appareil afin de produire un fichier image pouvant être visualisé immédiatement. 

Malgré ces différences technologiques, les principes fondamentaux de la photographie restent les mêmes. 
Dans les deux cas, la lumière traverse un objectif avant d'être enregistrée sur une surface sensible. Les 
notions d'exposition, de focale, de profondeur de champ ou de composition s'appliquent de manière 
identique, quel que soit le type d'appareil utilisé. 

Les principales différences concernent surtout la manière de travailler. Avec une pellicule, chaque 
photographie est précieuse : le nombre de vues est limité, le résultat n'est visible qu'après développement 
et chaque déclenchement possède un coût. La photographie numérique permet au contraire de contrôler 
immédiatement l'image obtenue, de corriger les réglages et de multiplier les essais sans coût 
supplémentaire. 

Aujourd'hui, la photographie numérique est devenue la technologie de référence pour la plupart des usages 
professionnels et amateurs. L'argentique continue cependant d'être utilisé par certain·es photographes 
pour ses qualités esthétiques, son rendu particulier ou le rythme de travail plus réfléchi qu'il impose. 

Il ne s'agit donc pas d'opposer deux technologies, mais de comprendre qu'elles reposent sur le même 
principe tout en proposant des approches différentes de la pratique photographique. 
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Capteurs et pellicule 

Dans un appareil photographique, la lumière traverse l'objectif avant d'être enregistrée sur une surface 
sensible. En photographie argentique, cette surface est une pellicule photosensible. En photographie 
numérique, elle est remplacée par un capteur électronique. 

Le capteur remplit donc exactement le même rôle que la pellicule : il reçoit la lumière et enregistre l'image. 
Cette continuité explique pourquoi de nombreux termes utilisés aujourd'hui en photographie numérique 
proviennent directement de l'époque argentique. 

Par exemple, le terme plein format (Full Frame) désigne un capteur dont les dimensions correspondent à 
celles de la célèbre pellicule 24 × 36 mm, utilisée pendant de nombreuses décennies. 

Les différents formats de capteurs 

Tous les capteurs n'ont pas la même taille. Les formats les plus courants sont : 

• Petit format : principalement utilisé dans les smartphones et certains appareils compacts. 
• APS-C : très répandu sur les appareils hybrides et reflex destinés aux amateur·rices avancé·es et 

aux professionnel·les. 
• Plein format (24 × 36 mm) : héritier direct de la pellicule argentique 24 × 36 mm. 
• Moyen format : utilisé pour les travaux nécessitant une très haute qualité d'image. 

Chaque format possède ses avantages et ses limites. 

Pourquoi la taille du capteur est-elle importante ? 

La taille du capteur influence directement le rendu de la photographie. 

Un grand capteur permet généralement : 

• de capter davantage de lumière ; 
• d'obtenir une meilleure qualité d'image ; 
• de mieux gérer le bruit numérique en basse lumière ; 
• de produire plus facilement un arrière-plan flou (faible profondeur de champ). 

En revanche, il implique souvent : 

• un appareil plus volumineux ; 
• des objectifs plus grands et plus lourds ; 
• un coût plus élevé. 

À l'inverse, un petit capteur présente plusieurs avantages : 

• un appareil plus compact et plus léger ; 
• un coût généralement inférieur ; 
• une profondeur de champ naturellement plus importante, ce qui permet d'obtenir plus facilement 

une image entièrement nette. 

Ses performances sont toutefois plus limitées lorsque la lumière est faible. 
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Les différents types d’appareils photo 

Il existe aujourd'hui plusieurs familles d'appareils photographiques. Toutes permettent de réaliser des 
images de qualité, mais chacune répond à des usages différents. 

Les appareils compacts 

Les appareils compacts sont conçus pour être transportés facilement. Leur objectif est intégré au boîtier et 
ne peut généralement pas être remplacé. 

Ils privilégient la simplicité d'utilisation et conviennent bien aux usages quotidiens ou aux voyages. Leur 
petite taille implique toutefois un capteur plus réduit et des possibilités de réglages plus limitées. 

 

Les appareils bridge 

Les bridges occupent une position intermédiaire entre le compact et le reflex. 

Ils possèdent généralement un très grand zoom intégré tout en conservant un objectif fixe. 

Leur polyvalence permet de photographier aussi bien des paysages que des sujets très éloignés sans 
changer d'objectif. En contrepartie, leur capteur reste souvent plus petit que celui des appareils 
professionnels. 

 

Les appareils reflex 

Pendant plusieurs décennies, les reflex ont constitué la référence pour les photographes professionnels. 

Leur nom provient du miroir situé à l'intérieur du boîtier. Celui-ci renvoie la lumière vers le viseur optique 
avant de se relever au moment du déclenchement. 

Les reflex permettent de changer d'objectif et offrent une excellente qualité d'image. Leur mécanisme les 
rend cependant plus volumineux et plus lourds que les appareils hybrides modernes. 

 

Les appareils hybrides (Mirrorless) 

Les appareils hybrides, également appelés mirrorless, fonctionnent sans miroir. 

La lumière atteint directement le capteur, tandis que le viseur affiche une image électronique. 
Contrairement au viseur optique d'un reflex, qui montre uniquement la scène telle qu'elle est vue à travers 
l'objectif, le viseur électronique prévisualise l'image telle qu'elle sera enregistrée. Les effets des différents 
réglages sont visibles immédiatement, ce qui facilite la prise de vue et le contrôle de l'exposition. 

Cette conception permet de réduire l'encombrement tout en conservant une qualité d'image équivalente à 
celle des reflex. 

Aujourd'hui, les hybrides représentent la technologie dominante dans la photographie professionnelle et 
remplacent progressivement les reflex. 

Le Fujifilm X-T5 utilisé à l'ETVJ appartient à cette famille d'appareils. 
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Objectifs 

L'objectif est l'un des éléments les plus importants d'un appareil photographique. Il guide la lumière jusqu'au 
capteur et influence directement le rendu de l'image. 

Contrairement au boîtier, qui évolue rapidement avec les progrès technologiques, un bon objectif peut être 
utilisé pendant de nombreuses années. Son choix a souvent davantage d'impact sur le résultat final que 
celui du boîtier lui-même. 

Chaque objectif possède des caractéristiques qui influencent notamment : 

• le cadrage ; 
• l'angle de champ ; 
• la perspective ; 
• la quantité de lumière qui entre dans l'appareil ; 
• la distance minimale de mise au point. 

Selon le sujet photographié, certains objectifs seront donc plus adaptés que d'autres. 

Les objectifs à focale fixe 

Un objectif à focale fixe possède une seule longueur focale. Il ne permet donc pas de zoomer ou de 
dézoomer. 

Pour modifier le cadrage, le·la photographe doit se déplacer. 

Les objectifs à focale fixe présentent plusieurs avantages : 

• une excellente qualité optique ; 
• une grande ouverture, permettant de travailler plus facilement en faible lumière ; 
• un poids souvent réduit ; 
• une conception plus simple et plus robuste. 

Ils encouragent également à réfléchir davantage au cadrage et à la composition. 

En contrepartie, leur utilisation est moins polyvalente puisqu'ils ne permettent pas de modifier le 
grossissement. 

Les objectifs zoom 

Les objectifs zoom permettent de faire varier la longueur focale sans changer d'objectif. 

Ils offrent une grande polyvalence et permettent de s'adapter rapidement à différentes situations de prise 
de vue. 

Ils sont particulièrement utiles lorsque le déplacement est difficile ou lorsque le sujet change rapidement 
de position. 

En contrepartie, ils sont généralement plus lourds, plus complexes et parfois moins lumineux que les 
objectifs à focale fixe. 
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Les objectifs macro 

Les objectifs macro sont conçus pour photographier de très petits sujets à très courte distance. 

Ils permettent d'obtenir un fort niveau de détail tout en conservant une excellente qualité d'image. 

En bijouterie, ils sont particulièrement adaptés pour : 

• photographier un bijou ; 
• mettre en valeur un sertissage ; 
• montrer une texture ou une finition de surface ; 
• documenter une fabrication. 

Les téléobjectifs 

Les téléobjectifs possèdent une longue focale qui permet de photographier des sujets éloignés tout en 
conservant un cadrage serré. 

Ils sont principalement utilisés pour : 

• la photographie sportive ; 
• la photographie animalière ; 
• certains portraits. 

En bijouterie, leur utilisation reste limitée. Ils peuvent toutefois être employés lorsque l'on souhaite isoler un 
sujet ou produire une très faible profondeur de champ. 

Comprendre les indications inscrites sur un objectif 

Plusieurs informations sont gravées sur le fût de l'objectif. Elles permettent de connaître ses principales 
caractéristiques. 

Par exemple : 

XF 80 mm f/2.8 R LM OIS WR Macro 

Chaque indication possède une signification. 

Longueur focale 

La valeur exprimée en millimètres (mm) indique la longueur focale de l'objectif. 

Elle détermine principalement : 

• l'angle de champ ; 
• le grossissement du sujet. 

Par exemple : 

• 16 mm : grand-angle ; 
• 35 mm : focale standard sur APS-C ; 
• 80 mm : téléobjectif court et objectif macro ; 
• 200 mm : téléobjectif. 
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Ouverture maximale 

L'inscription f/2.8, f/4 ou f/1.4 indique l'ouverture maximale de l'objectif. 

Plus cette valeur est petite, plus l'objectif laisse entrer de lumière. 

Une grande ouverture permet notamment : 

• de photographier plus facilement en faible lumière ; 
• d'obtenir un arrière-plan plus flou ; 
• de mieux isoler le sujet. 

Macro 

La mention Macro signifie que l'objectif est conçu pour réaliser des prises de vue à très courte distance 
tout en conservant un fort niveau de détail. 

Tous les objectifs ne sont pas des objectifs macro. 

Stabilisation 

Chez Fujifilm, la mention OIS (Optical Image Stabilization) indique que l'objectif possède un système de 
stabilisation optique. 

Cette stabilisation réduit les effets des petits mouvements de l'appareil et facilite les prises de vue à main 
levée lorsque la vitesse d'obturation est faible. 

Résistance aux intempéries 

La mention WR (Weather Resistant) indique que l'objectif est protégé contre la poussière et les projections 
d'eau. 

Il peut être utilisé dans des conditions plus difficiles, sans pour autant être totalement étanche. 

Motorisation 

Les lettres LM (Linear Motor) indiquent que l'objectif est équipé d'un moteur linéaire pour la mise au point 
automatique. 

Ce système est généralement plus rapide, plus précis et plus silencieux. 

Bague de diaphragme 

Chez Fujifilm, la lettre R (Ring) indique que l'objectif possède une bague permettant de régler directement 
l'ouverture du diaphragme. 

Cette caractéristique est propre à de nombreux objectifs Fujifilm et participe à leur ergonomie. 

 

Objectif Utilisation principale 

XF 80 mm f/2.8 Macro Photographie de bijoux, détails, sertissage 

XF 16-80 mm f/4 Photographie polyvalente, documentation, exposition 

XF 35 mm f/2 Sujet isolé, photographie générale 

XF 90 mm f/2 Portraits de loin, beaux flous 
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Carte mémoire (SD) 

Les cartes SD (Secure Digital) sont les supports de stockage utilisés par la plupart des appareils 
photographiques numériques. Elles permettent d'enregistrer les photographies et les vidéos réalisées avec 
l'appareil. 

Contrairement à une pellicule argentique, une carte SD peut être utilisée de nombreuses fois. Les fichiers 
peuvent être copiés sur un ordinateur, archivés, puis supprimés afin de libérer de l'espace pour de nouvelles 
prises de vue. 

La carte SD est un élément essentiel de la chaîne photographique : sans elle, les images ne peuvent pas être 
enregistrées. 

La capacité de stockage 

Les cartes SD existent en différentes capacités, généralement exprimées en gigaoctets (Go) ou en 
téraoctets (To). 

Une carte de plus grande capacité permet de stocker davantage de photographies ou de vidéos. 

Le nombre d'images pouvant être enregistrées dépend de plusieurs facteurs : 

• la capacité de la carte ; 
• la résolution de l'appareil ; 
• le format d'enregistrement choisi (JPEG ou RAW) ; 
• la durée des vidéos. 

Pour une utilisation courante en photographie, une carte de 64 à 128 Go est généralement suffisante. 

La vitesse d'écriture 

Toutes les cartes SD n'enregistrent pas les données à la même vitesse. 

Une carte rapide permet : 

• d'enregistrer plus rapidement les photographies ; 
• de réaliser des rafales plus longues ; 
• d'enregistrer des vidéos en haute définition sans interruption. 

À l'inverse, une carte trop lente peut ralentir l'appareil lorsque de nombreuses images sont prises 
successivement. 

Manipuler une carte SD 

Les cartes SD sont robustes, mais elles restent des supports électroniques qui demandent quelques 
précautions. 

Il est recommandé de : 

• insérer et retirer la carte lorsque l'appareil est éteint ; 
• attendre la fin de l'enregistrement avant de retirer la carte ; 
• conserver la carte dans son boîtier de protection lorsqu'elle n'est pas utilisée ; 
• éviter l'humidité, la poussière et les températures extrêmes ; 
• sauvegarder régulièrement les photographies sur un autre support. 

Une carte SD ne doit jamais être considérée comme une solution d'archivage permanente. 
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Formater une carte SD 

Avant une nouvelle séance de prise de vue, il est recommandé de formater la carte SD directement depuis 
l'appareil photo. 

Le formatage efface l'ensemble des fichiers présents sur la carte et prépare son système de stockage pour 
une nouvelle utilisation. 

Cette opération permet notamment : 

• d'éviter certains problèmes d'enregistrement ; 
• d'optimiser les performances de la carte ; 
• d'assurer une meilleure compatibilité avec l'appareil. 

Attention : le formatage supprime définitivement toutes les données présentes sur la carte. Il est donc 
indispensable de vérifier que les photographies ont été sauvegardées avant de lancer cette opération. 

Les cartes SD à l'ETVJ 

Les appareils Fujifilm X-T5 utilisés à l'ETVJ possèdent deux emplacements pour cartes SD. 

Cette configuration permet notamment : 

• d'augmenter la capacité de stockage ; 
• d'enregistrer une copie de sauvegarde sur une seconde carte ; 
• de séparer les différents types de fichiers, par exemple les fichiers RAW et JPEG. 

Cette double sauvegarde est particulièrement utile lors de travaux importants, car elle réduit le risque de 
perte de données en cas de défaillance d'une carte. 

Gérer ses images après un shooting 

À la fin de chaque séance de prise de vue, il est important de transférer toutes les photographies sur 
votre clé USB personnelle. Les cartes SD de l'école sont destinées à être réutilisées et ne constituent pas 
un espace de stockage permanent. 

Une fois les images sauvegardées, la carte peut être formatée avant sa prochaine utilisation. Toute carte 
remise à son emplacement est considérée comme disponible pour les utilisateur·rices suivant·es et peut 
être effacée sans préavis. 

Ne laissez donc jamais vos photographies uniquement sur la carte SD. Si vous oubliez de les transférer 
avant de ranger le matériel, vous risquez de les perdre définitivement. 

Prendre l'habitude de faire un pré-tri 

Pendant la séance de prise de vue, il est recommandé de supprimer progressivement les images 
manifestement inutilisables, par exemple celles qui sont : 

• floues ; 
• mal exposées ; 
• déclenchées par erreur ; 
• faites pour vérifier des réglages ;  
• réalisées en double sans intérêt. 

Ce premier tri présente plusieurs avantages : 

• il facilite le choix des meilleures photographies à la fin du shooting ; 
• il réduit le nombre de fichiers à transférer et à archiver ; 
• il évite d'encombrer inutilement les cartes SD et les espaces de stockage. 
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Batteries 

Les batteries doivent être rechargées à l'aide du chargeur adapté ou, selon les appareils, directement par le 
port USB. 

Afin de prolonger leur durée de vie, il est conseillé de : 

• recharger les batteries avant qu'elles ne soient complètement déchargées ; 
• utiliser un chargeur adapté au modèle de batterie ; 
• éviter les températures extrêmes pendant la recharge ; 
• stocker les batteries dans un endroit sec et tempéré lorsqu'elles ne sont pas utilisées pendant une 

longue période. 

Une batterie lithium-ion ne souffre pas d'un « effet mémoire ». Il n'est donc pas nécessaire de la décharger 
complètement avant de la recharger. 

Les batteries à l'ETVJ 

Les appareils Fujifilm X-T5 utilisés à l'ETVJ fonctionnent avec des batteries rechargeables NP-W235. 

Avant chaque utilisation, il est important de : 

• vérifier que la batterie est suffisamment chargée ; 
• emporter une batterie de rechange lors d'une longue séance de prise de vue ; 
• remettre les batteries en charge après utilisation afin que le matériel soit prêt pour les 

utilisateur·rices suivant·es. 

Une bonne gestion des batteries fait partie de la préparation d'une séance photographique. Elle permet 
d'éviter les interruptions de travail et garantit la disponibilité du matériel pour l'ensemble de la classe. 

Trépieds 

L'utilisation d'un trépied présente plusieurs avantages : 

• éviter le flou de bougé ; 
• réaliser des photographies avec des temps de pose plus longs ; 
• conserver exactement le même cadrage entre plusieurs prises de vue ; 
• faciliter les réglages de l'éclairage et de la composition ; 
• travailler avec davantage de précision. 

Le trépied permet également de libérer les mains afin de déplacer un bijou, ajuster un éclairage ou modifier 
un décor sans avoir à repositionner l'appareil après chaque intervention. 

Avant de commencer la prise de vue, il est important de vérifier que le trépied est correctement installé. 

Pour cela, il est recommandé de : 

• déployer les pieds de manière stable ; 
• verrouiller correctement chaque section ; 
• vérifier que la tête du trépied est bien serrée ; 
• fixer solidement l'appareil photo, en gardant la sangle autour du cou tant qu’on ne l’a pas bien fixé ; 
• éviter de placer le trépied dans un passage où il pourrait être heurté. 
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Limiter les vibrations 

Même lorsque l'appareil est installé sur un trépied, une légère vibration peut réduire la netteté de l'image. 

Pour limiter ces mouvements, il est possible de : 

• utiliser le retardateur de l'appareil (2 ou 10 secondes) ; 
• utiliser une télécommande, l’application mobile ou un déclencheur à distance ; 
• éviter de manipuler le trépied pendant l'exposition. 

Lumières continues 

Les lumières continues produisent un éclairage constant qui reste allumé pendant toute la durée de la prise 
de vue. 

Contrairement aux flashs, qui n'émettent de la lumière qu'au moment du déclenchement, elles permettent 
d'observer directement les effets de l'éclairage sur le sujet. 

Cette caractéristique facilite la mise en place de la photographie. Les ombres, les reflets et les contrastes 
sont visibles en temps réel et peuvent être ajustés avant même de prendre la photo. 

Leur puissance est généralement plus faible que celle d'un flash. Lorsque la lumière est insuffisante, il peut 
être nécessaire : 

• d'utiliser un trépied ; 
• d'augmenter le temps de pose ; 
• d'ouvrir davantage le diaphragme ; 
• d'augmenter la sensibilité ISO. 

Ces réglages permettent de compenser le manque de lumière tout en conservant une image correctement 
exposée. 

Réflecteurs et diffuseurs 

Les réflecteurs 

Un réflecteur est une surface qui permet de rediriger la lumière vers un sujet. 

Contrairement à une lampe ou à un flash, un réflecteur ne produit pas sa propre lumière. Il utilise la lumière 
déjà présente pour éclairer certaines zones de l'image ou modifier le rendu des ombres. 

En photographie de bijoux, les réflecteurs sont des outils essentiels. Ils permettent de contrôler les reflets, 
de révéler les volumes et d'adoucir les contrastes sans ajouter de nouvelle source lumineuse. 

L'efficacité d'un réflecteur dépend principalement de sa position. 

Avant d'ajouter une nouvelle source lumineuse, il est souvent préférable d'observer les effets produits en 
déplaçant simplement un réflecteur. 

Quelques millimètres de déplacement peuvent suffire à modifier un reflet, faire apparaître une texture ou 
révéler un détail jusqu'alors invisible. 
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Les différents types de réflecteurs 

Les réflecteurs existent dans différents matériaux et différentes couleurs. Chaque surface modifie la lumière 
d'une manière particulière. 

• Blanc : produit une lumière douce et diffuse. Il est souvent utilisé pour éclaircir discrètement les 
ombres. 

• Argenté : réfléchit davantage de lumière et produit un éclairage plus intense. Il est utile lorsque 
davantage de luminosité est nécessaire. 

• Doré : apporte une lumière plus chaude. Son utilisation est plus fréquente en portrait qu'en 
photographie de bijoux. 

• Noir : contrairement aux autres, il ne réfléchit pas la lumière. Il absorbe la lumière et permet 
d'assombrir certaines zones ou de renforcer les contrastes. 

Les diffuseurs 

Les diffuseurs laissent passer la lumière tout en la dispersant. Ils se placent sur la source de lumière, ce qui 
a pour effet d’augmenter la taille apparente de la source lumineuse, et produisent une lumière plus douce, 
des ombres moins marquées et des reflets plus homogènes. On peut utiliser du papier calque, du papier 
cuisson pour les lampes qui chauffent, du plexiglas dépoli, du tissu. 

En photographie de bijoux, ils permettent également de contrôler les reflets sur les surfaces métalliques 
polies. Sans diffuseur, le métal peut refléter directement l'environnement, le matériel de prise de vue ou 
même la personne qui photographie. 

Une solution simple consiste à utiliser un cône en papier calque placé autour de l'objectif, entre le bijou et 
l'appareil photo. Le papier calque diffuse la lumière tout en masquant l'environnement immédiat, ce qui 
permet d'obtenir des reflets plus uniformes et de mettre davantage le bijou en valeur. 

Boites à lumière 

Les boîtes à lumière, aussi appelées studios photo portables ou tentes de prise de vue, sont des dispositifs 
conçus pour faciliter la photographie de petits objets. 

Elles créent un environnement lumineux contrôlé dans lequel il est plus facile de gérer les ombres, les 
contrastes et les reflets. Elles sont particulièrement adaptées à la photographie de bijoux, dont les surfaces 
métalliques et les pierres précieuses réfléchissent fortement la lumière. 

Contrairement à un studio photographique traditionnel, où les sources lumineuses sont installées 
séparément, certaines boîtes à lumière intègrent directement leur propre éclairage. Elles permettent ainsi 
de réaliser rapidement des prises de vue dans des conditions d'éclairage homogènes et reproductibles. 

Une boîte à lumière permet notamment de : 

• diffuser la lumière de manière uniforme ; 
• adoucir les ombres ; 
• limiter les reflets parasites ; 
• créer des reflets plus homogènes sur les métaux polis ; 
• isoler le bijou de son environnement. 

Grâce à ces caractéristiques, les boîtes à lumière permettent d'obtenir rapidement des photographies 
propres, homogènes et faciles à reproduire. Elles sont particulièrement adaptées à la photographie de 
catalogue ou de boutique en ligne, où l'objectif est de présenter les objets de manière claire, fidèle et 
cohérente. 
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Toutefois, cette lumière très diffuse présente également certaines limites. En réduisant les contrastes, elle 
peut atténuer les textures, diminuer la perception des volumes et rendre les métaux moins brillants. Utilisée 
sans réflexion sur l'éclairage, la composition ou l'intention photographique, une boîte à lumière produit 
souvent des images très neutres, parfois impersonnelles. 

Une photographie techniquement correcte n'est pas nécessairement une photographie expressive. Pour 
donner davantage de caractère à une image, il est souvent nécessaire de sortir du schéma d'éclairage 
standard, d'utiliser des réflecteurs ou des caches, de modifier la direction de la lumière ou de construire une 
ambiance plus personnelle. 

La boîte à lumière est donc un excellent outil pour maîtriser les bases de la photographie de produits et 
réaliser des images de qualité constante. Elle ne doit toutefois pas limiter la créativité ni remplacer une 
réflexion sur l'esthétique générale de l'image. 

L'ETVJ met à disposition une boîte à lumière spécialement conçue pour la photographie de petits objets, 
comme les bijoux. 

Cette boîte intègre directement plusieurs sources d'éclairage LED placées derrière des panneaux diffusants 
en papier calque. La lumière est ainsi répartie de manière homogène avant d'atteindre le sujet, ce qui 
permet d'obtenir un éclairage doux et de limiter les reflets trop marqués. 

La boîte est équipée : 

• d'un éclairage sur le côté gauche ; 
• d'un éclairage sur le côté droit ; 
• d'un éclairage au-dessus du sujet ; 
• d'un variateur permettant d'ajuster l'intensité lumineuse ; 
• d'une grande ouverture frontale pour installer l'appareil photo ; 
• d'une ouverture sur le dessus, permettant de réaliser des prises de vue en plongée ; 
• d'un panneau frontal en tissu qui peut être refermé afin de réduire les reflets de l'environnement et 

de masquer la personne qui photographie. 

Chaque groupe de lumières (gauche, droite et dessus) peut être allumé ou éteint indépendamment des 
autres. Il est ainsi possible de construire progressivement son éclairage en choisissant quelles directions de 
lumière utiliser. L'intensité lumineuse est ensuite réglée à l'aide du variateur commun. 

Cette flexibilité permet de tester rapidement différentes configurations d'éclairage et d'observer leur 
influence sur les volumes, les textures et les reflets du bijou. 

Traitement des images 

Une fois les photographies réalisées, elles sont transférées sur un ordinateur ou une tablette afin d'être 
triées, archivées et, si nécessaire, retouchées. 

Cette étape permet notamment de : 

• sélectionner les meilleures images ; 
• organiser les photographies dans une photothèque ; 
• développer les fichiers RAW ; 
• ajuster l'exposition, les couleurs et le contraste ; 
• préparer les images pour l'impression ou la diffusion numérique. 

Le choix du matériel et des logiciels dépend des besoins de chaque utilisateur·rice, mais aussi du volume de 
photographies à traiter. 
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L'ordinateur 

L'ordinateur reste l'outil le plus performant pour le traitement photographique. 

Grâce à sa puissance de calcul, à son écran de grande taille et à ses possibilités de stockage, il est 
particulièrement adapté au développement des fichiers RAW, aux retouches complexes et à l'archivage de 
grandes photothèques. 

Plus les appareils photographiques produisent des images de haute résolution, plus le traitement des 
fichiers demande des ressources informatiques importantes. Une quantité importante de mémoire vive 
(RAM), un processeur performant et un stockage rapide contribuent à rendre le travail plus fluide. 

Un ordinateur peu puissant reste capable d'ouvrir les images, mais les temps de chargement, d'exportation 
ou de retouche peuvent devenir plus longs lorsque les fichiers sont volumineux. 

La tablette 

Les tablettes offrent une solution légère et mobile pour trier, développer ou retoucher des photographies. 

Leur écran tactile facilite certaines manipulations, notamment les retouches locales réalisées au doigt ou au 
stylet. 

En revanche, les applications disponibles sur tablette proposent généralement moins de fonctionnalités 
que leurs équivalents sur ordinateur. Certaines options avancées de développement, de catalogage ou de 
retouche peuvent être absentes ou simplifiées. 

Les tablettes constituent donc un excellent outil pour un travail rapide ou en déplacement, mais elles 
remplacent difficilement un ordinateur lorsqu'il s'agit de gérer de grandes quantités d'images ou d'effectuer 
des retouches complexes. 

Le smartphone 

Les smartphones permettent également de trier, développer et retoucher des photographies. Ils sont 
particulièrement pratiques pour effectuer des corrections rapides ou préparer des images destinées à être 
publiées sur les réseaux sociaux. 

Plusieurs applications offrent des outils de qualité professionnelle, parmi lesquelles : 

• Adobe Lightroom Mobile, qui permet de développer des fichiers RAW, de synchroniser les 
photographies avec un ordinateur et de retrouver une interface proche de celle de Lightroom ; 

• Snapseed, une application gratuite développée par Google, reconnue pour sa simplicité 
d'utilisation et la qualité de ses outils de retouche. 

Les logiciels utilisés à l'ETVJ 

À l'ETVJ, le traitement des photographies s'appuie principalement sur la suite Adobe. 

Les principaux logiciels utilisés sont : 

• Adobe Lightroom Classic sur ordinateur, pour importer, classer, archiver et développer les fichiers 
RAW ; 

• Adobe Photoshop, pour les retouches plus poussées, les photomontages et les corrections 
localisées ; 

• Adobe Lightroom sur iPad, et smartphone pour le tri, le développement et les retouches courantes. 

Ces logiciels permettent de conserver un flux de travail cohérent entre les différents appareils utilisés 
pendant la formation. 
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D'autres logiciels existent 

La suite Adobe est largement utilisée dans les métiers de la photographie, du graphisme et de la 
communication visuelle. Elle constitue aujourd'hui une référence dans de nombreux environnements 
professionnels. 

Il existe toutefois de nombreuses alternatives, gratuites ou payantes, qui répondent à des besoins variés. 

Parmi les logiciels les plus connus, on peut citer : 

• GIMP, logiciel libre de retouche d'images, souvent considéré comme une alternative à Photoshop ; 
• Darktable, logiciel libre spécialisé dans le développement des fichiers RAW et la gestion de 

photothèques ; 
• Affinity Photo, logiciel payant proposant de nombreuses fonctions comparables à Photoshop sans 

abonnement ; 
• Capture One, logiciel professionnel reconnu pour la qualité de son développement RAW et sa 

gestion de la couleur. 

Le choix d'un logiciel dépend des besoins, du budget et des habitudes de travail. Les principes de 
développement, de retouche et d'organisation des images restent cependant largement identiques d'un 
logiciel à l'autre. 

Les réglages 

Choisir le format de fichier, RAW et JPEG 

Avant même de commencer à photographier, il est important de choisir le format dans lequel les images 
seront enregistrées. Les deux principaux formats sont le RAW et le JPEG. 

Le JPEG est une image déjà développée par l'appareil photo. Lors de l'enregistrement, celui-ci applique 
automatiquement de nombreux traitements, comme la balance des blancs, le contraste, la netteté, la 
saturation ou encore une compression du fichier afin de réduire sa taille. Le résultat est une image légère, 
immédiatement utilisable et facilement partageable. En contrepartie, une partie des informations 
enregistrées par le capteur est définitivement supprimée. 

Le RAW, quant à lui, enregistre les données brutes du capteur avec un minimum de traitements. Le fichier 
est plus volumineux, mais il conserve un maximum d'informations sur la lumière et les couleurs. Il offre ainsi 
une bien plus grande latitude lors du développement de l'image : il est possible de corriger plus facilement 
l'exposition, la balance des blancs ou de récupérer des détails dans les hautes lumières et les ombres sans 
dégrader sensiblement la qualité de la photographie. 

Pour cette raison, les photographes travaillent généralement à partir du RAW, puis exportent un JPEG une 
fois le développement terminé. 

À l'ETVJ, il est recommandé de photographier en RAW + JPEG. Le JPEG permet de visualiser et de partager 
rapidement les images, tandis que le RAW constitue le fichier de référence pour le développement et 
l'archivage. 

Choisir la taille de l'image 

L'appareil photo permet également de choisir la définition des images enregistrées. 

Lorsque les photographies sont destinées à être imprimées, recadrées ou archivées, il est généralement 
préférable d'utiliser la définition maximale proposée par l'appareil. Les fichiers occupent davantage 
d'espace de stockage, mais offrent une plus grande liberté lors du traitement ou de l'impression. 

Une définition plus faible peut être suffisante pour des images destinées uniquement au web ou aux 
réseaux sociaux.  
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Les réglages d’exposition 

Pour enregistrer une photographie, le capteur de l'appareil doit recevoir une quantité de lumière adaptée. Si 
cette quantité est insuffisante, l'image sera trop sombre. À l'inverse, si elle est trop importante, certaines 
zones deviendront complètement blanches et perdront leurs détails. 

La quantité de lumière enregistrée dépend de trois réglages : 

• l'ouverture du diaphragme ; 
• la vitesse d'obturation ; 
• la sensibilité ISO. 

Ces trois paramètres sont souvent représentés sous la forme du triangle d'exposition. Ils agissent ensemble 
pour déterminer l'exposition de la photographie. 

Modifier l'un de ces réglages influence l'exposition. Pour conserver la même luminosité, il est généralement 
nécessaire de compenser en modifiant l'un ou les deux autres. 

Par exemple, si l'on ferme le diaphragme et que l'on laisse entrer moins de lumière, il faudra augmenter le 
temps d'exposition ou la sensibilité ISO afin de conserver une image correctement exposée. 

L'exposition résulte donc toujours d'un équilibre entre ces trois réglages. 

Cependant, ces paramètres ne servent pas uniquement à contrôler la lumière. Chacun d'eux influence 
également le rendu de la photographie : 

• l'ouverture agit sur la profondeur de champ ; 
• la vitesse d'obturation influence la représentation du mouvement ; 
• la sensibilité ISO peut faire apparaître du bruit numérique. 

Le rôle du·de la photographe consiste donc à trouver le meilleur compromis entre une exposition correcte 
et le rendu souhaité. 

Avant d'étudier chacun de ces réglages en détail, il est utile de comprendre ce que l'on entend par 
exposition. 

 

L'exposition 

L'exposition désigne la quantité de lumière enregistrée par le capteur au moment de la prise de vue. 

Une photographie peut être : 

• correctement exposée : les détails sont visibles dans les zones sombres comme dans les zones 
lumineuses ; 

• sous-exposée : l'image est trop sombre et certaines informations sont perdues dans les ombres ; 
• surexposée : l'image est trop claire et certaines zones deviennent entièrement blanches, sans 

détail. 

Il n'existe cependant pas une exposition parfaite dans toutes les situations. Selon l'intention du·de la 
photographe, une image peut être volontairement plus sombre ou plus lumineuse afin de renforcer une 
ambiance ou de mettre en valeur un sujet. 

L'objectif n'est donc pas d'obtenir systématiquement une exposition « moyenne », mais de choisir une 
exposition adaptée au résultat recherché. 
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L'ouverture du diaphragme 

À l'intérieur de l'objectif se trouve un dispositif appelé diaphragme. Il est constitué de plusieurs lamelles 
métalliques qui peuvent s'ouvrir ou se fermer afin de laisser passer une quantité plus ou moins importante 
de lumière. 

Lorsque le diaphragme est très ouvert, une grande quantité de lumière atteint le capteur. 

Lorsqu'il est plus fermé, la quantité de lumière est réduite. 

L'ouverture constitue donc l'un des principaux réglages permettant de contrôler l'exposition d'une 
photographie. 

Les valeurs d'ouverture 

L'ouverture est exprimée par un nombre précédé de la lettre f, par exemple : 

• f/2 
• f/2,8 
• f/4 
• f/5,6 
• f/8 
• f/11 
• f/16 

Ces valeurs peuvent sembler contre-intuitives. 

Plus le nombre est petit, plus l'ouverture est grande. 

À l'inverse, plus le nombre est grand, plus l'ouverture est petite. 

Par exemple : 

• f/2,8 laisse entrer beaucoup de lumière ; 
• f/16 laisse entrer beaucoup moins de lumière. 

Cette logique s'explique par le fait que le nombre f correspond à un rapport mathématique entre la focale 
de l'objectif et le diamètre de l'ouverture. Il ne représente donc pas directement la taille du diaphragme. 

Il n'est pas nécessaire de retenir cette formule. Il suffit de comprendre que petit nombre = grande 
ouverture et grand nombre = petite ouverture. 

 

L'ouverture et le rendu 

L'ouverture ne modifie pas uniquement la quantité de lumière. Elle influence également la profondeur de 
champ, c'est-à-dire l'étendue de la zone qui apparaît nette sur la photographie. 

Une grande ouverture produit généralement une faible profondeur de champ. 

Une petite ouverture augmente la profondeur de champ. 

Cette notion sera développée plus en détail dans le chapitre consacré au rendu de l'image. 
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La vitesse d’obturation 

Lorsque l'on déclenche une photographie, le capteur n'est pas exposé à la lumière en permanence. Un 
obturateur contrôle le temps pendant lequel la lumière peut atteindre le capteur. 

La vitesse d'obturation correspond à cette durée d'exposition. Elle détermine combien de temps le capteur 
enregistre la lumière. 

Cette durée est généralement très courte et s'exprime en secondes ou en fractions de seconde. 

Par exemple : 

• 1 s 
• 1/2 s 
• 1/15 s 
• 1/60 s 
• 1/125 s 
• 1/500 s 
• 1/1000 s 

Plus le temps d'exposition est long, plus le capteur reçoit de lumière. 

À l'inverse, plus il est court, moins la lumière est enregistrée. 

La vitesse d'obturation constitue donc l'un des trois réglages du triangle d'exposition. 

La vitesse et l'exposition 

La vitesse d'obturation influence directement la quantité de lumière enregistrée. 

Une vitesse lente laisse entrer davantage de lumière et produit une image plus lumineuse. 

Une vitesse rapide réduit le temps d'exposition et produit une image plus sombre. 

Si la vitesse est modifiée, il est généralement nécessaire d'ajuster également l'ouverture du diaphragme ou 
la sensibilité ISO afin de conserver une exposition correcte. 

La vitesse et le mouvement 

La vitesse d’obturation ne contrôle pas uniquement l’exposition. Elle détermine également la manière dont 
le mouvement est enregistré. 

Une vitesse rapide permet de figer un sujet en mouvement. 

Une vitesse lente enregistre les déplacements pendant toute la durée de l’exposition et peut produire un 
flou de mouvement. 

Ce flou n’est pas toujours un défaut. Il peut être utilisé volontairement pour traduire une impression de 
vitesse, de déplacement ou de fluidité. 

Le mouvement du sujet et celui de l’appareil 

Le flou de mouvement peut avoir deux origines. 

Le sujet photographié peut se déplacer pendant la prise de vue. 

L’appareil photo peut également bouger légèrement lorsque la·le photographe déclenche. 

Dans les deux cas, si la vitesse d’obturation est trop lente, l’image risque de perdre en netteté. 
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Pour éviter ce phénomène, il est possible : 

• D’augmenter la vitesse d’obturation, et ne pas descendre en dessous de 1/125s lorsque l’on tient 
l’appareil à la main ; 

• d'utiliser un trépied ; 
• de déclencher avec un retardateur ou une télécommande ; 
• d'activer la stabilisation de l'appareil ou de l'objectif lorsque celle-ci est disponible. 

ISO 

La sensibilité ISO est le troisième réglage du triangle d'exposition. 

Contrairement à l'ouverture et à la vitesse d'obturation, elle ne contrôle pas la quantité de lumière qui 
atteint le capteur. Cette quantité est déterminée uniquement par l'objectif et le temps d'exposition. 

Le réglage ISO agit sur la manière dont le signal enregistré par le capteur est traité afin de produire une 
image plus ou moins lumineuse. 

Lorsque la valeur ISO augmente, l'image devient plus claire. En contrepartie, la qualité de l'image diminue 
progressivement. 

Les ISO : de l'argentique au numérique 

Le terme ISO existait déjà à l'époque de la photographie argentique. 

Chaque pellicule possédait une sensibilité fixe, indiquée par une valeur ISO, par exemple 100 ISO, 400 ISO ou 
800 ISO. Une pellicule de faible sensibilité produisait une image plus fine et moins granuleuse, mais 
nécessitait davantage de lumière. À l'inverse, une pellicule plus sensible permettait de photographier dans 
des conditions plus sombres, au prix d'un grain plus visible. 

Une fois la pellicule installée dans l'appareil, il n'était plus possible de modifier sa sensibilité. Il fallait terminer 
la pellicule ou la remplacer par une autre. 

Les appareils numériques ont conservé cette échelle de valeurs, mais leur fonctionnement est différent. Le 
capteur possède une sensibilité de base, et l'appareil permet de modifier la valeur ISO d'une photographie à 
l'autre. 

Contrairement à la photographie argentique, augmenter les ISO ne rend pas le capteur plus sensible à la 
lumière. L'appareil amplifie simplement le signal enregistré par le capteur afin d'obtenir une image plus 
lumineuse. Cette amplification entraîne toutefois une augmentation du bruit numérique, comparable au 
grain que l'on observait sur les pellicules les plus sensibles. 

Les ISO et le bruit numérique 

L'augmentation de la sensibilité ISO présente toutefois une contrepartie. 

En amplifiant le signal du capteur, l'appareil amplifie également les imperfections présentes dans ce signal. 
Ces imperfections apparaissent sous la forme de petits points colorés ou d'un grain plus marqué dans 
l'image. Ce phénomène est appelé bruit numérique. 

Plus la valeur ISO est élevée : 

• plus l'image est lumineuse ; 
• plus le bruit numérique augmente ; 
• plus les détails les plus fins peuvent être atténués. 

Les appareils photo récents gèrent généralement mieux les hautes sensibilités que les modèles plus 
anciens, mais le principe reste identique. 

  



7. Photographier 

 73 

Quelle valeur ISO choisir ? 

En photographie de bijoux, où le sujet est immobile et où l'éclairage peut être contrôlé, la sensibilité ISO est 
généralement le dernier réglage que l'on modifie. Il est souvent préférable d'ajouter de la lumière ou 
d'allonger le temps d'exposition plutôt que d'augmenter les ISO. 

Pour obtenir la meilleure qualité d'image, il est recommandé de travailler avec la sensibilité native de 
l'appareil, généralement ISO 100 ou ISO 125 selon le modèle utilisé. 

Ce n'est que lorsque les autres réglages ne peuvent plus être modifiés que l'on augmente la sensibilité ISO. 
C'est par exemple le cas lorsque l'ouverture est déjà suffisamment fermée pour obtenir la profondeur de 
champ souhaitée ou lorsque la vitesse d'obturation ne peut pas être allongée sans provoquer de flou. 

Avec les appareils Fujifilm utilisés à l'ETVJ, des valeurs inférieures à ISO 1000 permettent généralement de 
conserver une très bonne qualité d'image. Au-delà, le bruit numérique devient progressivement plus visible 
et certains détails les plus fins commencent à disparaître. 

Les logiciels de développement, comme Adobe Lightroom Classic, intègrent aujourd'hui des outils de 
réduction du bruit particulièrement performants, notamment grâce à l'intelligence artificielle. Ils permettent 
d'améliorer sensiblement des images prises à des sensibilités élevées. Toutefois, ces traitements ne 
remplacent pas une prise de vue réalisée dans de bonnes conditions : ils atténuent le bruit, mais ne 
peuvent pas restituer tous les détails qui n'ont pas été enregistrés par le capteur. 

Réglage des ISO 

Sur les Fujifilm X-T5, la molette de réglage des ISO peut être verrouillée en appuyant sur le bouton situé en 
son centre. Ce verrouillage évite de modifier accidentellement la sensibilité lors de la manipulation de 
l'appareil. 

Il est également possible d'utiliser le mode ISO automatique. Dans ce mode, la·le photographe définit une 
plage de sensibilités, par exemple de ISO 125 à ISO 800. L'appareil ajuste ensuite automatiquement la valeur 
ISO à l'intérieur de cette plage afin d'obtenir une exposition correcte, en fonction des réglages d'ouverture 
et de vitesse d'obturation. 

Cette fonction est particulièrement pratique lorsque l'on souhaite conserver le contrôle sur l'ouverture et la 
vitesse d'obturation tout en laissant l'appareil gérer la sensibilité. Elle permet de se concentrer sur le rendu 
de la photographie sans avoir à modifier constamment les ISO, tout en limitant leur augmentation à une 
valeur maximale choisie à l'avance. 

Les réglages de rendu 

Les réglages de rendu ne déterminent pas la quantité de lumière enregistrée par le capteur. Leur rôle est de 
contrôler l'apparence de la photographie. 

Deux images peuvent être parfaitement exposées tout en présentant un rendu très différent selon les 
réglages choisis. 

Ces paramètres permettent notamment de décider : 

• quelle partie du sujet sera nette ; 
• quelles couleurs seront reproduites ; 
• sur quelle zone l'appareil effectuera la mise au point. 

Contrairement aux réglages d'exposition, il n'existe pas de valeur universellement correcte. Chaque choix 
dépend du sujet, des conditions de prise de vue et de l'intention de la·du photographe. 
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Les principaux réglages de rendu sont : 

• la mise au point ; 
• la profondeur de champ ; 
• la balance des blancs. 

Mise au point 

Lorsque l'on observe une photographie, certaines parties de l'image paraissent parfaitement nettes, tandis 
que d'autres peuvent être légèrement ou fortement floues. 

La mise au point consiste à choisir l'endroit précis où l'objectif produira la meilleure netteté. 

Pour y parvenir, les différentes lentilles qui composent l'objectif se déplacent les unes par rapport aux 
autres. Ce déplacement permet de faire converger les rayons lumineux provenant d'un point précis du sujet 
exactement sur le capteur. Lorsque cette convergence est correcte, le sujet apparaît net. Si la mise au point 
est réalisée devant ou derrière le sujet, celui-ci devient flou. 

Toutes les photographies possèdent une zone de netteté. La·le photographe doit donc choisir avec 
précision où effectuer la mise au point en fonction du sujet et du résultat recherché. 

Les modes de mise au point 

Les appareils photo modernes proposent plusieurs modes de mise au point. Sur les Fujifilm X-T5, ils sont 
sélectionnés à l'aide du sélecteur situé à l'avant du boîtier. 

• M (Manual Focus) : la mise au point est effectuée manuellement à l'aide de la bague de mise au 
point de l'objectif. Ce mode offre un contrôle très précis et est particulièrement adapté à la 
photographie de bijoux réalisée sur trépied. 

• S (Single Autofocus ou AF-S) : l'appareil effectue automatiquement la mise au point lorsque le 
déclencheur est enfoncé à mi-course. Une fois la netteté obtenue, elle est verrouillée tant que le 
déclencheur reste à mi-course. Ce mode convient aux sujets immobiles. 

• C (Continuous Autofocus ou AF-C) : l'appareil ajuste la mise au point en permanence tant que le 
déclencheur est maintenu à mi-course. Il suit les déplacements du sujet afin de conserver la 
netteté pendant son mouvement. Ce mode est particulièrement adapté aux sujets mobiles, comme 
une personne qui marche, un animal ou un sportif. 

Les Fujifilm X-T5 disposent d'une assistance à la mise au point appelée Focus Peaking. 

Lorsque cette fonction est activée, l'appareil affiche un liseré coloré sur les zones qui apparaissent les plus 
nettes. Selon les réglages choisis, ce contour peut être blanc, rouge, bleu ou jaune. 

Cette aide visuelle facilite la mise au point manuelle, en particulier lors de la photo où la profondeur de 
champ est très faible. 

Le Focus Peaking se règle dans le menu Autofocus > Assistance de mise au point. Cette fonction est 
nommée PIC HTE LUM M AP, abréviation de Pic Haute Lumière Mise au Point. 

Profondeur de champ 

Après avoir choisi où effectuer la mise au point, il reste à déterminer quelle partie du sujet sera nette. 

Cette étendue de netteté est appelée profondeur de champ. 

Une faible profondeur de champ ne laisse apparaître comme nette qu'une petite partie du sujet. À l'inverse, 
une grande profondeur de champ permet de conserver une plus grande partie du sujet nette. 

Le choix de la profondeur de champ influence fortement la lecture d'une photographie. Il permet d'isoler un 
détail, de guider le regard ou, au contraire, de montrer l'ensemble d'un objet avec précision.  
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La profondeur de champ dépend principalement : 

• de l'ouverture du diaphragme ; 
• de la distance de prise de vue ; 
• de la focale de l'objectif. 

L'influence de l'ouverture 

L'ouverture du diaphragme est le réglage qui influence le plus directement la profondeur de champ. 

Une grande ouverture (par exemple f/2) produit une faible profondeur de champ. Seule une petite partie 
du sujet apparaît nette. 

Une petite ouverture (par exemple f/11 ou f/16) augmente la profondeur de champ et permet de conserver 
une plus grande partie du sujet nette. 

C'est pourquoi les photographies de bijoux sont souvent réalisées avec une ouverture relativement fermée, 
afin de montrer clairement les différents éléments de la pièce. 

Dans certains domaines, comme la photographie horlogère, même une très petite ouverture ne permet pas 
d'obtenir une profondeur de champ suffisante. Les mouvements des montres présentent en effet de 
nombreux détails répartis sur plusieurs plans. 

On utilise alors une technique appelée focus stacking. Elle consiste à réaliser une série de photographies 
sans déplacer l'appareil photo, en modifiant uniquement la mise au point entre chaque prise de vue. On 
utilise ensuite un logiciel pour combiner les zones nettes de chaque image pour produire une photographie 
finale où l'ensemble du sujet apparaît parfaitement net. 

L'influence de la distance 

Plus l'appareil photo se rapproche du sujet, plus la profondeur de champ diminue. 

À l'inverse, lorsque le sujet est photographié de plus loin, la zone de netteté devient plus importante. 

En macrophotographie, où l'on travaille très près du sujet, la profondeur de champ peut devenir 
extrêmement faible. Il suffit parfois de quelques millimètres pour passer d'une zone parfaitement nette à 
une zone complètement floue. 

L'influence de la focale 

La focale de l'objectif influence également la profondeur de champ. 

À cadrage identique, une longue focale (par exemple un téléobjectif) produit généralement une profondeur 
de champ plus faible qu'une courte focale (grand-angle). Il devient alors plus facile d'isoler le sujet sur un 
arrière-plan flou. 

À l'inverse, une courte focale offre généralement une profondeur de champ plus importante et permet de 
conserver une plus grande partie de la scène nette. 

En pratique, cet effet est toutefois moins marqué que celui de l'ouverture du diaphragme ou de la distance 
de prise de vue. En photographie de bijoux, la profondeur de champ est principalement déterminée par la 
proximité du sujet et par l'ouverture choisie. 
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Balance des blancs 

Les couleurs d'une photographie dépendent de la lumière qui éclaire le sujet. 

Contrairement à ce que l'on pourrait penser, toutes les sources lumineuses n'émettent pas une lumière de la 
même couleur. Une bougie produit une lumière très chaude, tirant vers l'orange. Un ciel couvert produit au 
contraire une lumière plus froide, tirant vers le bleu. 

Notre cerveau s'adapte naturellement à ces variations. Une feuille blanche nous paraît généralement 
blanche, quel que soit l'éclairage. 

Un appareil photo ne réalise pas automatiquement cette correction. Il doit donc être informé de la couleur 
de la lumière afin de reproduire fidèlement les couleurs de la scène. 

Ce réglage est appelé balance des blancs. 

Température de couleur 

La couleur d'une source lumineuse est décrite par sa température de couleur, exprimée en kelvins (K). 

Quelques exemples : 

• bougie : environ 1800 K ; 
• ampoule à incandescence : environ 2700 K ; 
• éclairage LED neutre : environ 4000 K ; 
• lumière du jour : environ 5500 K ; 
• ciel couvert : environ 7000 K. 

Il est important de comprendre que la valeur choisie pour la balance des blancs ne correspond pas au 
rendu que l'on souhaite obtenir, mais à la température de la lumière qui éclaire le sujet. 

Par exemple, si une scène est éclairée par une ampoule à 2700 K, la balance des blancs doit être réglée 
sur 2700 K. L'appareil photo ajoute alors la correction nécessaire pour neutraliser la dominante orangée de 
cette lumière et restituer des couleurs naturelles. 

De la même manière, si une scène est éclairée par une lumière du jour d'environ 5500 K, la balance des 
blancs doit être réglée sur 5500 K. 

Le réglage de la balance des blancs doit correspondre à la température de la source lumineuse, et non 
au rendu que l'on souhaite obtenir. 

Les différents réglages de la balance des blancs 

Les appareils photo proposent plusieurs modes de balance des blancs. 

Le mode Automatique (AWB) analyse la scène et estime la température de couleur de la lumière. Dans la 
plupart des situations, il fournit un résultat satisfaisant. 

Il est également possible de sélectionner un préréglage correspondant à une source lumineuse, par 
exemple : 

• lumière du jour ; 
• nuageux ; 
• ombre ; 
• tungstène ; 
• fluorescent. 

Enfin, il est possible de régler directement une température de couleur en kelvins ou de réaliser une balance 
des blancs personnalisée à l'aide d'une charte grise ou d'une feuille blanche. 
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En photographie de bijoux, la fidélité des couleurs est essentielle. 

Une balance des blancs incorrecte peut modifier l'apparence d'un métal, d'une pierre précieuse ou d'un 
émail et donner une représentation trompeuse du bijou. 

Lorsque l'éclairage reste identique pendant toute la séance, il est préférable de conserver le même réglage 
de balance des blancs afin d'obtenir une série de photographies homogène. 

Si les photographies sont réalisées au format RAW, la balance des blancs peut être ajustée après la prise de 
vue sans perte de qualité. 

Les différents modes 

Les modes d'exposition 

Les appareils photo modernes proposent plusieurs modes d'exposition. 

Chaque mode détermine la répartition des réglages entre la·le photographe et l'appareil photo. Selon le 
mode choisi, l'appareil peut régler automatiquement certains paramètres ou laisser un contrôle total à la·au 
photographe. 

Le choix du mode dépend du niveau de maîtrise, des conditions de prise de vue et du résultat recherché. 

Les Fujifilm X-T5 utilisent une approche légèrement différente de nombreux appareils photo. Il n'y a pas de 
molette dédiée aux modes P, A, S ou M. Ces modes sont obtenus en combinant les réglages de la bague 
d'ouverture de l'objectif et de la molette des vitesses. 

Mode Programme (P) 

En mode Programme, l'appareil choisit automatiquement l'ouverture du diaphragme et la vitesse 
d'obturation afin d'obtenir une exposition correcte. 

La·le photographe peut toutefois intervenir sur d'autres réglages, comme les ISO, la balance des blancs ou la 
compensation d'exposition. 

Ce mode est particulièrement adapté aux situations où il est nécessaire de photographier rapidement sans 
se préoccuper des réglages d'exposition. 

Sur un Fujifilm X-T5, le mode Programme est obtenu en plaçant : 

• la bague d'ouverture sur A ; 
• la molette des vitesses sur A. 

Priorité à l'ouverture (A ou Av) 

En mode Priorité à l'ouverture, la·le photographe choisit l'ouverture du diaphragme et l'appareil règle 
automatiquement la vitesse d'obturation. 

Ce mode est particulièrement utile lorsque la profondeur de champ constitue le principal critère de 
composition. 

Il est très utilisé en photographie de bijoux. 

Sur un Fujifilm X-T5 : 

• choisir l'ouverture sur la bague de l'objectif ; 
• placer la molette des vitesses sur A. 
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Priorité à la vitesse (S ou Tv) 

En mode Priorité à la vitesse, la·le photographe choisit la vitesse d'obturation et l'appareil règle 
automatiquement l'ouverture. 

Ce mode est utilisé lorsque le contrôle du mouvement est prioritaire, par exemple pour figer un sujet en 
déplacement ou produire un flou de mouvement. 

Sur un Fujifilm X-T5 : 

• placer la bague d'ouverture sur A ; 
• choisir la vitesse sur la molette. 

Mode Manuel (M) 

En mode Manuel, la·le photographe règle elle·lui-même l'ouverture et la vitesse d'obturation. 

L'appareil n'effectue aucune correction automatique de l'exposition, mais indique si les réglages choisis 
conduisent à une sous-exposition ou à une surexposition. 

Ce mode offre un contrôle complet et garantit des réglages identiques d'une photographie à l'autre. 

Il est particulièrement adapté à la photographie de bijoux réalisée sur trépied avec un éclairage maîtrisé. 

Sur un Fujifilm X-T5 : 

• choisir l'ouverture sur la bague de l'objectif ; 
• choisir la vitesse sur la molette. 

 

Les modes de prise de vue 

Les modes de prise de vue déterminent la manière dont les photographies sont réalisées lorsque l'on 
appuie sur le déclencheur. 

Selon le mode choisi, l'appareil peut enregistrer une seule image, une série de photographies ou attendre 
quelques secondes avant de déclencher. 

Le choix du mode dépend du sujet photographié et de la situation de prise de vue. 

Prise de vue image par image 

En mode image par image, l'appareil enregistre une seule photographie à chaque pression sur le 
déclencheur. 

Il s'agit du mode le plus utilisé en photographie de bijoux. Il permet de composer soigneusement l'image, de 
vérifier les réglages et d'ajuster la position du sujet entre chaque prise de vue. 

Prise de vue en rafale 

En mode rafale, l'appareil enregistre plusieurs photographies tant que le déclencheur reste enfoncé. 

Ce mode est principalement utilisé pour photographier des sujets en mouvement, afin d'augmenter les 
chances d'obtenir une image au moment souhaité. 

En photographie de bijoux, la rafale est rarement nécessaire puisque le sujet est immobile. 
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Le retardateur 

Le retardateur déclenche automatiquement la prise de vue après un délai choisi, généralement de 2 ou 10 
secondes. 

Cette fonction permet d'éviter les vibrations provoquées par l'appui sur le déclencheur. 

Elle est particulièrement utile lorsque l'appareil est installé sur un trépied ou lors des photographies en 
macro, où le moindre mouvement peut réduire la netteté de l'image. 

Lorsque l'on ne dispose pas d'une télécommande, le retardateur constitue une solution simple pour limiter 
les risques de flou de bougé. 

Le bracketing 

Le bracketing consiste à réaliser automatiquement plusieurs photographies d'une même scène en faisant 
varier un ou plusieurs réglages entre chaque image. 

Selon les paramètres choisis, l'appareil peut modifier : 

• l'exposition, par exemple les photos HDR qui permettent d’avoir toutes les zones de l’image 
correctement exposées (photos de paysage avec le ciel bien visible) ; 

• la balance des blancs ; 
• la simulation de film ; 
• la mise au point, qui peut être utile en bijouterie pour avoir plusieurs zones nettes. 

Cette fonction permet ensuite de sélectionner la photographie la plus adaptée ou de combiner plusieurs 
images lors du traitement. 

L'intervallomètre 

L'intervallomètre permet de programmer une série de photographies prises automatiquement à intervalles 
réguliers. 

Cette fonction est principalement utilisée pour réaliser des time-lapses ou suivre l'évolution d'un sujet dans 
le temps. 

 

Sur le Fujifilm XT-5, la molette de sélection des modes de déclenchement contient les options suivantes : 

Position Fonction 

S Vue par vue 

CL Rafale lente 

CH Rafale rapide 

BKT Bracketing 

Adv. Fonctions avancées 

Panorama Panorama automatique 
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Composer une image 

La composition est un choix 

Une photographie ne se construit pas uniquement lors du traitement de l'image. 

Avant même d'appuyer sur le déclencheur, la·le photographe prend de nombreuses décisions : où se placer, 
quoi montrer, quoi exclure du cadre, comment organiser les éléments dans l'image, quel angle de vue choisir 
ou encore comment utiliser la lumière. 

Comme les peintres et peintresses qui réfléchissaient longuement à la composition de leurs œuvres avant 
de poser le premier coup de pinceau, la·le photographe construit son image avant de la réaliser. Même si 
une photographie est capturée en une fraction de seconde, une image réussie repose avant tout sur les 
choix effectués avant le déclenchement. 

Composer une photographie ne consiste pas à appliquer une série de règles, mais à organiser 
volontairement les différents éléments de l'image afin de guider le regard et de servir une intention. 

Plus ces choix sont réfléchis au moment de la prise de vue, moins il sera nécessaire de corriger l'image par 
la suite. Le recadrage ou les retouches permettent d'améliorer une photographie, mais ils ne remplacent pas 
une composition pensée dès le départ. 

Comme en bijouterie, la qualité du résultat dépend en grande partie des décisions prises avant la 
réalisation. Un bijou ne se conçoit pas en espérant corriger ses proportions une fois terminé. Il en va de 
même pour une photographie. 

Avec l'expérience, ces choix deviennent de plus en plus naturels. La·Le photographe apprend 
progressivement à observer la lumière, les formes, les lignes, les couleurs et les espaces avant même de 
porter l'appareil à son œil. 

Observer avant d'appliquer des règles 

Lorsqu'on découvre la photographie, il est tentant de rechercher des règles simples à appliquer. 

Pourtant, il n'existe pas de composition parfaite. 

Au fil des siècles, la peinture, le dessin, l'architecture, puis la photographie ont développé des codes visuels 
qui facilitent la lecture d'une image. Ces codes ne sont pas des obligations. Ils constituent des repères qui 
permettent de mieux comprendre pourquoi certaines images semblent plus équilibrées, plus dynamiques 
ou plus agréables à regarder. 

Les connaître permet ensuite de les utiliser… ou de s'en écarter volontairement. 

Guider le regard 

Chaque photographie raconte une histoire. 

La composition consiste à guider le regard de la personne qui observe l'image afin qu'elle découvre cette 
histoire dans l'ordre souhaité. 

Sans organisation, le regard risque de se disperser entre plusieurs éléments qui attirent simultanément 
l'attention. 

À l'inverse, une composition réfléchie permet d'orienter naturellement le regard vers le sujet principal, puis 
de lui faire découvrir progressivement le reste de l'image. 

Avant de déclencher, il est donc utile de se poser une question simple : 

Quelle est la première chose que je souhaite que l'on regarde ?  



7. Photographier 

 81 

Choisir son cadre 

Photographier consiste autant à choisir ce que l'on montre que ce que l'on décide de laisser en dehors de 
l'image. 

Chaque bord du cadre constitue une limite qui influence la lecture de la photographie. 

Avant de déclencher, il est utile d'observer attentivement l'ensemble du cadre. 

Un objet coupé involontairement, une personne qui passe à l'arrière-plan ou un élément très lumineux sur le 
bord de l'image peuvent détourner l'attention du sujet principal. 

Un cadrage soigné permet souvent d'éviter de nombreuses corrections par la suite. 

Le placement du sujet 

Le placement du sujet influence immédiatement la perception d'une photographie. 

Un sujet placé exactement au centre produit généralement une impression de stabilité, de calme ou de 
symétrie. 

À l'inverse, un sujet légèrement décentré crée souvent une image plus dynamique et laisse davantage de 
place au regard pour parcourir le reste de la composition. 

C'est pour cette raison que de nombreuses photographies utilisent la règle des tiers. 

La règle des tiers 

La règle des tiers est l'un des repères de composition les plus connus. 

Elle consiste à imaginer que l'image est divisée en trois parties égales horizontalement et verticalement. 

Les quatre points d'intersection de ces lignes correspondent à des zones qui attirent naturellement le 
regard. 

Placer le sujet principal près de l'un de ces points permet souvent d'obtenir une composition plus équilibrée 
qu'un cadrage systématiquement centré. 

Cette règle n'a cependant rien d'obligatoire. Certaines photographies fonctionnent parfaitement avec un 
sujet centré, notamment lorsque la symétrie joue un rôle important. 

Équilibrer l'image 

Une photographie ne se résume pas à son sujet principal. 

Tous les éléments présents dans le cadre participent à l'équilibre général de l'image. 

Un objet imposant placé d'un côté peut être compensé par plusieurs petits éléments de l'autre côté. 

À l'inverse, un espace vide peut devenir un élément important de la composition en laissant respirer l'image. 

L'équilibre ne signifie pas nécessairement que tout doit être symétrique. Une composition asymétrique peut 
être tout aussi harmonieuse si les différents éléments se répondent. 
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Organiser les plans 

Une image paraît souvent plus vivante lorsqu'elle présente plusieurs niveaux de lecture. 

On distingue généralement : 

• le premier plan ; 
• le sujet principal ; 
• l'arrière-plan. 

La présence d'un premier plan permet souvent de renforcer l'impression de profondeur. 

Cette organisation est utilisée depuis longtemps en peinture afin de guider le regard à travers l'image. Les 
photographes emploient aujourd'hui les mêmes principes. 

En photographie de bijoux, un élément placé au premier plan peut également contribuer à mettre en valeur 
le sujet sans détourner l'attention. 

Les lignes 

Notre regard suit naturellement les lignes présentes dans une image. 

Ces lignes peuvent être réelles, comme une table, une chaîne ou le bord d'un bâtiment. 

Elles peuvent aussi être suggérées par une direction, un mouvement ou le regard d'une personne. 

Les lignes permettent de guider l'œil vers le sujet principal ou de créer un parcours à travers l'image. 

Avant de photographier, il est intéressant d'observer quelles sont les lignes dominantes et où elles 
conduisent le regard. 

Le rythme 

Comme en musique, une image peut présenter un rythme. 

Celui-ci apparaît lorsque certaines formes, couleurs ou motifs se répètent. 

Une succession d'objets similaires crée une impression d'ordre et de régularité. 

À l'inverse, un élément différent au milieu d'une répétition attire immédiatement l'attention. 

Observer ces répétitions permet de renforcer la composition ou de mettre en valeur le sujet principal. 

Soigner l'arrière-plan 

Le sujet principal attire naturellement le regard de la·du photographe. 

Pourtant, l'arrière-plan occupe souvent une grande partie de l'image. 

Un fond encombré, un objet mal placé ou une couleur très vive peuvent détourner l'attention du sujet 
principal. 

Avant de déclencher, il est utile d'observer non seulement le sujet, mais également tout ce qui l'entoure. 

Parfois, il suffit de se déplacer de quelques centimètres pour simplifier considérablement une composition. 
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Utiliser les couleurs 

Les couleurs participent elles aussi à la composition. 

Elles peuvent attirer le regard, créer un contraste ou renforcer une ambiance. 

Une couleur très vive devient rapidement un point d'attention. 

À l'inverse, des couleurs proches produisent généralement une impression plus calme et plus harmonieuse. 

Lors de la prise de vue, il est donc important d'observer les couleurs présentes dans le décor autant que 
celles du sujet lui-même. 

Choisir son angle de vue 

Une photographie ne montre pas uniquement un sujet. Elle montre également le point de vue adopté par 
la·le photographe. 

Photographier à hauteur des yeux, en plongée ou en contre-plongée modifie la perception des formes et 
des volumes. 

De même, se rapprocher ou s'éloigner transforme la relation entre le sujet et son environnement. 

Avant de photographier, il est souvent préférable de se déplacer plutôt que de se contenter de zoomer. 

Quelques pas suffisent parfois à révéler une composition plus intéressante. 

Comprendre la lumière 

Observer avant de photographier 

Avant de sortir son appareil photo, il est utile de prendre quelques instants pour observer la lumière. 

La lumière influence les couleurs, les volumes, les textures, les ombres et les reflets. Deux photographies 
d'un même sujet peuvent produire des résultats très différents selon l'éclairage utilisé. 

Apprendre à photographier, c'est aussi apprendre à reconnaître une belle lumière. 

Observer la qualité de la lumière 

Toutes les lumières ne produisent pas le même rendu. 

Une lumière directe, comme le soleil de midi, crée des ombres marquées, des contrastes importants et des 
reflets très brillants. 

À l'inverse, un ciel couvert agit comme un immense diffuseur. La lumière devient plus homogène, les ombres 
s'adoucissent et les reflets sont moins agressifs. 

Aucune de ces lumières n'est meilleure qu'une autre. Elles produisent simplement des rendus différents. 

Observer la direction de la lumière 

La direction de la lumière modifie la perception des volumes. Avant de photographier un bijou, il est souvent 
utile de se déplacer autour du sujet ou de le faire pivoter afin d'observer comment la lumière révèle ses 
détails. 

• Une lumière de face atténue les reliefs. 
• Une lumière latérale met davantage en valeur les textures, les gravures et les formes. 
• Une lumière arrière peut créer une silhouette ou faire ressortir la transparence de certains 

matériaux comme les pierres précieuses.  
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La lumière naturelle 

Lorsque cela est possible, la lumière naturelle constitue une excellente source d'éclairage. 

Au cours d'une journée, elle évolue constamment. Une photographie réalisée en plein soleil, sous un ciel 
couvert ou en fin de journée ne produira pas le même résultat. 

Les lumières du matin et de la fin de journée sont souvent appréciées pour leur douceur et leurs teintes 
chaudes. Les photographes parlent alors de Golden Hour. 

Les arbres, les bâtiments ou les nuages peuvent également modifier la lumière en créant de l'ombre ou en la 
diffusant naturellement. 

 

Photographier les bijoux 

Une photographie pour chaque intention 

Un même bijou peut être photographié de nombreuses façons. 

Le choix de la lumière, du décor, du cadrage ou du modèle dépend avant tout de l'objectif de la 
photographie. Une image destinée à un catalogue ne répond pas aux mêmes besoins qu'une publication sur 
les réseaux sociaux ou qu'un reportage en atelier. 

Avant de préparer une séance photo, il est donc utile de se poser une première question : 

Quel est le rôle de cette photographie ? 

La réponse guidera ensuite l'ensemble des choix techniques et esthétiques. 

La photographie de catalogue 

L'objectif d'une photographie de catalogue est de présenter le bijou de la manière la plus fidèle possible. 

L'image doit permettre d'observer clairement les formes, les proportions, les matériaux et les détails. Elle 
cherche avant tout à informer. 

Pour cette raison, les photographies sont généralement réalisées dans un environnement très contrôlé : 

• fond uniforme ; 
• éclairage homogène ; 
• peu d'ombres ; 
• reflets maîtrisés ; 
• cadrage identique d'un bijou à l'autre. 

Ce type de photographie est particulièrement adapté : 

• aux boutiques en ligne ; 
• aux catalogues ; 
• aux archives d'un atelier ; 
• à l'inventaire d'une collection. 

L'esthétique reste volontairement discrète afin que toute l'attention se porte sur le bijou. 
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La photographie de présentation 

Une photographie peut également chercher à mettre un bijou en valeur tout en conservant une maîtrise 
complète de la prise de vue. 

Le bijou reste le sujet principal, mais le décor, la lumière et les matières participent davantage à l'ambiance 
de l'image. 

Un fond texturé, une lumière plus directionnelle ou quelques accessoires soigneusement choisis peuvent 
renforcer le caractère du bijou sans détourner l'attention. 

Cette approche est fréquemment utilisée pour : 

• les publications sur les réseaux sociaux ; 
• les magazines ; 
• les affiches ; 
• les dossiers de présentation ; 
• la communication d'un atelier. 

L'objectif n'est plus seulement de montrer un objet, mais également de transmettre son univers. 

Le bijou porté 

Un bijou prend souvent une autre dimension lorsqu'il est porté. 

La photographie montre alors non seulement l'objet, mais également sa relation avec le corps, les 
proportions, le mouvement et l'usage. 

Ce type d'image se rapproche de la photographie de mode. 

Le choix du modèle, des vêtements, de la coiffure, du maquillage, de la lumière et du décor participe 
pleinement à la composition de l'image. 

Selon l'intention recherchée, la séance peut être réalisée : 

• en lumière naturelle ; 
• en studio ; 
• en intérieur ou en extérieur. 

Chaque choix influence la manière dont le bijou sera perçu. 

L'objectif n'est pas uniquement de montrer le bijou, mais également de raconter une histoire et de créer une 
émotion. 

Photographier le geste 

La photographie peut également mettre en valeur le travail de la·du bijoutier·ère. 

Ces images montrent la fabrication, les outils, les gestes et l'environnement de l'atelier. Elles s'inspirent 
souvent de la photographie documentaire ou du reportage. L'objectif n'est pas de mettre en scène une 
image parfaite, mais de témoigner d'un savoir-faire. 

Les traces de travail, les outils utilisés ou les mains marquées par l'atelier participent souvent à 
l'authenticité de la photographie. 

En revanche, les gestes représentés doivent toujours être techniquement justes. Une photographie destinée 
à illustrer un métier engage la crédibilité de la personne qui la réalise. Une posture incorrecte, une mauvaise 
prise en main d'un outil ou une séquence de travail incohérente seront rapidement remarquées par les 
professionnel·les du métier. 

Photographier un savoir-faire implique donc de comprendre les gestes que l'on souhaite montrer.  
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Photographier des bijoux : quelques techniques 

La photographie de bijoux présente des défis particuliers. Les dimensions réduites des objets, les surfaces 
métalliques réfléchissantes et les pierres transparentes demandent une attention particulière à la 
préparation de la scène et à la maîtrise de la lumière. 

Les techniques présentées ci-dessous ne sont pas des recettes à appliquer systématiquement. Elles 
constituent des pistes permettant de résoudre les difficultés les plus courantes. 

Préparer le bijou et son environnement 

En macro, le moindre défaut devient visible. Une trace de doigt, une poussière ou un résidu de pâte à polir 
peuvent rapidement attirer l'attention et nécessiter un long travail de retouche. 

Avant la prise de vue, il est donc recommandé de nettoyer soigneusement le bijou, par exemple à la vapeur 
ou aux ultrasons selon les matériaux utilisés. Un rinçage à l'eau distillée ou à l'alcool permet également de 
limiter les traces de séchage. 

L'environnement mérite la même attention. Un fond propre, des accessoires dépoussiérés et l'utilisation 
d'une soufflette permettent de limiter les retouches en post-production. 

En photographie de bijoux, il est presque toujours plus rapide d'enlever une poussière avant de 
photographier que de la supprimer ensuite sur l'ordinateur. 

Maîtriser la lumière et les reflets 

Les métaux polis agissent comme des miroirs. Ils ne reflètent pas seulement les sources lumineuses, mais 
également tout ce qui les entoure : la pièce, la·le photographe, l'appareil photo ou les objets présents dans 
l'environnement. 

L'objectif n'est donc pas de supprimer les reflets, mais de les contrôler. 

Des réflecteurs, des panneaux blancs ou noirs, du papier calque ou encore un environnement construit 
autour du bijou permettent de choisir les reflets que l'on souhaite faire apparaître. 

Pour les surfaces très bombées, un cône de papier calque placé entre l'objectif et le bijou diffuse les reflets 
et produit un rendu plus homogène. Cette technique est efficace, mais elle peut également rendre les 
surfaces métalliques moins naturelles en remplaçant l'environnement par une grande surface blanche 
uniforme. On peut combiner le cône de calque avec une bande noire ou blanche à l’intérieur du cône pour 
redonner un reflet net. 

Photographier les pierres 

Les pierres transparentes facettées constituent l'un des sujets les plus délicats. 

Une partie de la lumière traverse la pierre, est réfractée, puis ne revient pas vers l'objectif. Une photographie 
peut alors donner une pierre sombre ou sans éclat. 

Pour révéler sa couleur et sa transparence, il est souvent utile d'apporter de la lumière par l'arrière ou par 
les côtés, à l'aide d'une table lumineuse ou d'un réflecteur. 

Les facettes, quant à elles, brillent parce qu'elles reflètent leur environnement. De grands réflecteurs 
permettent de créer ces éclats lumineux et d'en contrôler l'emplacement. 

Quelques centimètres de déplacement d'une source lumineuse ou d'un réflecteur suffisent parfois à 
transformer complètement l'apparence d'une pierre. 

On peut aussi faire une pose longue durant laquelle on déplace une source lumineuse pour éclairer depuis 
plusieurs endroits le bijou. 
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Faire tenir le bijou 

Un bijou ne tient pas toujours naturellement dans la position souhaitée. Il est souvent nécessaire d'utiliser 
des supports temporaires. 

La pâte adhésive, la cire, un fil de couture, du fil de pêche ou un petit support fabriqué en fil métallique 
permettent de maintenir discrètement le bijou pendant la prise de vue. 

Lorsque certains supports restent visibles, ils peuvent être retirés en post-production. L'utilisation d'un fil 
de couleur absente du reste de l'image facilite parfois cette opération grâce aux outils de sélection par 
couleur. 

Les compétences de la·du bijoutier·ère peuvent également être mises à profit pour fabriquer des supports 
sur mesure, parfaitement adaptés à chaque pièce. 

Mettre le bijou en scène 

La photographie de bijoux permet également de créer des univers qui dépassent la simple représentation 
de l'objet. Avec quelques accessoires simples, il est possible de transformer une scène et de renforcer 
l'atmosphère d'une image. 

Un écran de tablette ou d'ordinateur peut servir d'arrière-plan en affichant un paysage, une texture ou un 
dégradé de couleurs. Utilisé avec une faible profondeur de champ, il crée un décor crédible sans quitter le 
studio. 

Des miroirs, des plaques de verre ou une fine couche d'eau permettent de produire des reflets qui 
prolongent les formes du bijou ou apportent une ambiance plus poétique. Photographier à travers un 
récipient rempli d'eau ou une plaque de verre légèrement mouillée peut également créer des déformations 
et des jeux de lumière intéressants. 

Enfin, de simples feuilles, des plantes ou des formes découpées dans du carton peuvent être placées 
devant l'objectif ou entre la source lumineuse et le bijou. Légèrement floues, elles créent des premiers plans, 
des ombres ou des effets de profondeur qui enrichissent la composition tout en guidant le regard vers le 
sujet principal. 

Ces artifices doivent toujours rester au service du bijou. Leur rôle est d'accompagner la mise en scène et de 
renforcer l'intention de la photographie, sans détourner l'attention de la pièce présentée. Soyez créatif·ve. 
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Législation 
Il ne faut pas confondre le droit à l’image, qui relève de la protection des données, avec la protection des 
photographies considérées comme des œuvres, qui relève du droit d’auteur. 

1. J’ai pris la photo moi-même 

• Une photo originale prise par vous vous confère automatiquement des droits exclusifs en tant 
qu’auteur·ice. Vous pouvez en disposer librement. 

• Si une personne figure sur la photo, il est nécessaire d’obtenir son accord, préférablement par 
écrit, avant de diffuser l’image sur Internet, les réseaux sociaux ou dans une publication, surtout 
pour un usage commercial. 

• Lorsqu’une photo est prise dans un espace public ou un événement public : 
o Si une personne est le sujet principal et est clairement identifiable, son consentement est 

requis. S’il s’agit d’un·e mineur·e, l’accord du·de la représentant·e légal·e est requis. 
o Si la personne n’est pas l’objet principal, le consentement n’est pas obligatoire. 

2. Photos contenant des éléments soumis à des droits de tiers 

• Si la photo inclut des œuvres ou des créations protégées par des droits d’auteur·ice (par exemple, 
une sculpture ou une peinture), vous devez obtenir l’autorisation du·de la titulaire des droits avant 
toute publication. 
Exception : les œuvres exposées publiquement et de manière permanente dans un lieu public 
peuvent être photographiées et publiées sans autorisation. 

• Les œuvres architecturales visibles depuis un espace public peuvent également être 
photographiées, publiées et diffusées sans autorisation. 

3. J’aimerais utiliser une image sous droit d’auteur·ice 

• Vous pouvez utiliser une image protégée sans demander d’autorisation uniquement pour un usage 
strictement personnel ou privé. Cependant, la diffusion sur un réseau social dépasse ce cadre. 

• Une utilisation à des fins internes, comme dans un intranet ou pour de la documentation en 
entreprise, est permise. Toutefois, publier l’image sur le site Internet de l’entreprise nécessite une 
autorisation. 

• Modifier une image sous droit d’auteur·ice exige toujours une autorisation préalable. 
• N’utilisez jamais une image appartenant à une autre personne sans obtenir une autorisation écrite. 

4. J’ai payé les droits pour utiliser une image 

• Lorsque vous avez payé les droits d’utilisation d’une image, vous pouvez l’employer dans les limites 
prévues par l’accord. Cependant : 

o Vous ne pouvez ni revendre l’image ni transmettre les droits à une tierce personne. 
o L’utilisation de l’image n’est pas exclusive : d’autres acheteur·euses peuvent utiliser la 

même image. 
• Les coûts d’utilisation varient en fonction de la taille de l’image, de la durée d’exploitation, de la 

zone géographique de diffusion et de l’usage prévu. 
• En cas d’utilisations multiples (par exemple pour différents supports ou périodes), des paiements 

supplémentaires peuvent être requis. 
• Lorsque vous utilisez des images provenant de portails gratuits, veillez à lire attentivement les 

conditions d’utilisation, respectez-les scrupuleusement et conservez une preuve de ces conditions 
pour éviter tout litige. 
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8. Post-production 

Retoucher 

Les logiciels de développement 

Il existe de nombreux logiciels permettant de développer et de retoucher des photographies. À l'ETVJ, nous 
utilisons principalement Adobe Lightroom, Lightroom Classic et Photoshop, mais il existe de nombreuses 
alternatives, gratuites ou payantes. 

Quel que soit le logiciel utilisé, les principes restent les mêmes. Les outils permettent généralement d'agir 
sur les mêmes paramètres : l'exposition, le contraste, la balance des blancs, les couleurs, la netteté ou 
encore le recadrage. 

Les noms des réglages, leur emplacement dans l'interface ou leur fonctionnement précis peuvent varier 
d'un logiciel à l'autre, mais les concepts restent identiques. 

Une fois ces notions comprises, il devient relativement simple de passer d'un logiciel à un autre. L'important 
n'est donc pas d'apprendre un logiciel par cœur, mais de comprendre ce que chaque réglage produit sur 
l'image. 

Les chapitres suivants présentent les principaux réglages que l'on retrouve dans la plupart des logiciels de 
développement photographique. 

Les principaux réglages de développement 

Le développement d'une photographie consiste à ajuster les informations enregistrées par le capteur afin 
d'obtenir une image fidèle à l'intention de départ. 

Les logiciels comme Lightroom permettent de modifier de nombreux paramètres sans altérer le fichier 
original, en particulier lorsque la photographie est réalisée au format RAW. 

L'objectif du développement n'est pas de transformer complètement une image, mais de révéler son 
potentiel tout en conservant un rendu naturel. 

Luminosité et contraste 

Ces réglages permettent d'équilibrer la lumière dans l'image. 

• Exposition : ajuste la luminosité générale de la photographie. 
• Contraste : augmente ou diminue la différence entre les zones claires et les zones sombres. 
• Hautes lumières : récupère des détails dans les parties les plus lumineuses de l'image. 
• Ombres : éclaircit ou assombrit les zones sombres afin de révéler davantage de détails. 
• Blancs : définit le point blanc de l'image. 
• Noirs : définit le point noir de l'image. 

Ces réglages permettent souvent de retrouver des détails qui semblaient perdus lors de la prise de vue. 
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Couleurs 

Ces outils permettent de corriger ou d'ajuster le rendu des couleurs. 

• Balance des blancs (Température) : corrige une dominante trop chaude (jaune/orange) ou trop 
froide (bleue). 

• Teinte : corrige une dominante verte ou magenta. 
• Vibrance : augmente l'intensité des couleurs les moins saturées tout en préservant les tons déjà 

vifs. 
• Saturation : augmente ou diminue uniformément l'intensité de toutes les couleurs. 
• Mélange des couleurs (HSL) : permet de modifier individuellement la teinte, la saturation ou la 

luminosité de chaque couleur. Cet outil est particulièrement utile pour ajuster la couleur d'une 
pierre, d'un métal ou d'un fond sans affecter le reste de l'image. 

Détails 

Ces réglages permettent de mettre en valeur les textures et les petits détails. 

• Texture : accentue les détails fins sans modifier fortement les contrastes. Ce réglage est 
particulièrement intéressant pour révéler les surfaces d'un bijou. 

• Clarté : renforce les micro-contrastes et donne davantage de relief aux textures. 
• Correction du voile : augmente ou réduit le contraste général de l'image. Il permet notamment de 

redonner du caractère à un fond qui paraît terne ou voilé. 

Ces réglages doivent être utilisés avec modération afin d'éviter un rendu artificiel. 

Netteté et bruit 

• Netteté : accentue les contours afin d'améliorer la sensation de précision. 
• Réduction du bruit : atténue le grain numérique qui apparaît principalement lorsque les 

photographies sont réalisées avec des ISO élevés. 

L'augmentation de la netteté et la réduction du bruit doivent être équilibrées. Une réduction du bruit trop 
importante peut faire disparaître certains détails fins. 

Corrections de l'objectif 

Les logiciels de développement peuvent corriger automatiquement certains défauts liés à l'objectif utilisé. 

• Corrections de l'objectif : suppriment les distorsions, le vignettage et certaines aberrations 
chromatiques. 

• Transformation : permet de redresser les perspectives et de corriger les déformations 
géométriques. 

Ces corrections sont particulièrement utiles lorsque les lignes du sujet ou du décor doivent rester 
parfaitement droites. 

Recadrer et redresser 

Le recadrage permet d'améliorer la composition ou d'adapter une photographie à un format de publication. 

Le redressement corrige une ligne d'horizon ou un axe qui paraît incliné. 

Il est toutefois préférable de soigner le cadrage dès la prise de vue. Un recadrage important réduit la 
résolution de l'image et ne remplace pas une composition réfléchie. 
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Retouches locales 

Contrairement aux réglages précédents, qui s'appliquent à toute la photographie, les retouches locales 
permettent d'intervenir uniquement sur une partie de l'image. 

Les outils de sélection automatique permettent par exemple d'isoler : 

• le sujet ; 
• l'arrière-plan ; 
• certaines zones de l'image. 

Il devient alors possible d'éclaircir une pierre, d'accentuer une texture, d'assombrir un fond ou de guider 
plus efficacement le regard vers le bijou. 

Les retouches locales doivent rester discrètes. Elles servent à renforcer la lecture de l'image, sans donner 
l'impression que la photographie a été fortement modifiée. 

Exporter une image 
Une fois les retouches terminées, la photographie doit être exportée dans un format adapté à son 
utilisation. 

Les paramètres d'exportation dépendent du support de diffusion : une image destinée à un site Internet ne 
nécessite pas les mêmes caractéristiques qu'une photographie imprimée en grand format. 

Les principaux paramètres à choisir sont : 

• le format de fichier (JPEG, TIFF, PNG...) ; 
• les dimensions de l'image en pixels ; 
• la résolution (ppi ou dpi) lorsqu'une impression est prévue ; 
• la qualité de compression. 

Dimensions et résolution 

Lors de l'exportation d'une photographie, deux notions sont souvent confondues : les dimensions et la 
résolution. 

Les dimensions correspondent au nombre de pixels qui composent l'image. Par exemple, une photographie 
de 6240 × 4160 pixels contient environ 26 millions de pixels (26 Mpx). Ce nombre est fixe : il ne change pas, 
quel que soit le support sur lequel l'image est affichée ou imprimée. 

La résolution, exprimée en PPI (Pixels Per Inch, pixels par pouce), indique la densité de ces pixels lors de 
l'impression. Plus la résolution est élevée, plus les pixels sont rapprochés les uns des autres et plus l'image 
peut être observée de près sans que les pixels deviennent visibles. 

À l'inverse, une résolution plus faible répartit les mêmes pixels sur une surface plus grande. L'image peut 
alors être imprimée dans un format plus important, mais les détails seront moins fins lorsqu'on s'en 
approche. 
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La distance de visionnement 

Contrairement à une idée très répandue, 300 PPI n'est pas une obligation. 

La résolution nécessaire dépend avant tout de la distance à laquelle l'image sera observée. 

Une photographie encadrée ou un livre sont généralement regardés à une trentaine de centimètres. Dans 
ce cas, une résolution comprise entre 240 et 300 PPI permet d'obtenir une excellente qualité d'impression. 

En revanche, une grande affiche est rarement observée d'aussi près. À quelques mètres de distance, l'œil 
humain ne distingue plus les pixels individuels. Une résolution de 100 à 150 PPI est alors largement 
suffisante. 

Les très grandes bâches publicitaires ou les panneaux d'affichage, visibles à plusieurs dizaines de mètres, 
sont souvent imprimés entre 30 et 60 PPI. Malgré cette faible résolution, ils paraissent parfaitement nets 
lorsqu'ils sont observés à la distance prévue. 

Plus une image est destinée à être observée de loin, moins elle a besoin d'une résolution élevée. 

Quelques repères de résolution 

Support Distance d'observation Résolution conseillée 

Livre, magazine, photographie encadrée 20 à 50 cm 300 PPI 

Tirage mural, affiche 1 à 3 m 150 PPI 

Grande affiche 3 à 10 m 100 PPI 

Bâche, panneau publicitaire Plusieurs mètres 30 à 60 PPI 

 

Ces valeurs sont données à titre indicatif. Le choix dépend toujours du support final et de la distance à 
laquelle il sera regardé. 

Exemple pratique 

Prenons une photographie de 24 mégapixels, soit environ 6000 × 4000 pixels. 

Cette même image peut être imprimée à différentes tailles : 

Résolution Taille d'impression approximative 

300 PPI 50 × 33 cm 

150 PPI 100 × 67 cm 

100 PPI 150 × 100 cm 

 

Le fichier est exactement le même dans les trois cas. Seule la densité des pixels sur le papier change. 
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PPI ou DPI ? 

Les deux termes sont souvent utilisés comme s'ils étaient synonymes, mais ils ne désignent pas exactement 
la même chose. 

PPI (Pixels Per Inch) décrit la densité de pixels du fichier numérique. C'est cette valeur qui permet de 
calculer la taille maximale d'impression. 

DPI (Dots Per Inch) décrit la densité de points déposés par une imprimante sur le papier. 

Dans la pratique, de nombreux logiciels et imprimeurs utilisent encore le terme DPI pour parler de la 
résolution d'une image. Dans ce manuel, nous utiliserons principalement le terme PPI, qui est le plus correct 
lorsqu'il s'agit de fichiers numériques. 

Formats de fichier, d’impression et résolutions 

 

Usage Support Format 
de 
fichier 

Dimension 
(px) 

Résolution Taille 
d'impression 
maximale 

Distance 
d'observation 

Livre, 
magazine, 
photographie 
encadrée 

Papier JPEG ou 
PDF 

Par ex. 
6000x4000 

300 PPI 50x33cm 20 à 50 cm 

Tirage mural, 
affiche 

Papier JPEG ou 
PDF 

Par ex. 
6000x4000 

150 PPI 100x67cm 1 à 3 m 

Grande affiche Papier JPEG ou 
PDF 

Par ex. 
6000x4000 

100 PPI 150x100cm 3 à 10 m 

Bâche, 
panneau 
publicitaire 

Papier, 
tissu 

JPEG ou 
PDF 

Par ex. 
6000x4000 

30 à 60 PPI 5x3m à 
2,5x1,5m 

Plusieurs 
mètres 
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Usage Support Format 
de 
fichier 

Ratio/Taille Dimension 
(px) 

Résolution Taille 
d'impression 
maximale 

Livre, magazine, 
photographie 
encadrée 

Papier JPEG ou 
PDF 

Libre Par ex. 
6000x4000 

300 PPI 50x33cm 

Tirage mural, 
affiche 

Papier JPEG ou 
PDF 

Libre Par ex. 
6000x4000 

150 PPI 100x67cm 

Grande affiche Papier JPEG ou 
PDF 

Libre Par ex. 
6000x4000 

100 PPI 150x100cm 

Bâche, panneau 
publicitaire 

Papier, tissu JPEG ou 
PDF 

Libre Par ex. 
6000x4000 

30 à 60 PPI 5x3m à 
2,5x1,5m 

Photo capteur 
APS-C Fujifilm 
XT-5 

Numérique RAW et 
JPEG 

3:2 7728 x 5152 
px 

300 PPI 65x43cm 

Photo capteur 
moyen format 
Fujifilm GFX50r 

Numérique RAW et 
JPEG 

4:3 8256 x 6192 
px 

300 PPI 70x42cm 

Impression A5 JPEG ou 
PDF 

148 x 210 
mm 

1754 x 2480 
px 

300 PPI Franc bord 

Impression A4 JPEG ou 
PDF 

210 x 297 
mm 

2480 x 3508 
px 

300 PPI Franc bord 

Impression A3 JPEG ou 
PDF 

297 x 420 
mm 

3508 x 4961 
px 

300 PPI Franc bord 

Impression A2 JPEG ou 
PDF 

420 x 594 
mm 

4961 x 7016 
px 

300 PPI Franc bord 

Impression A1 JPEG ou 
PDF 

594 x 841 
mm 

4684 x 6622 
px 

200 PPI Franc bord 

Impression A0 JPEG ou 
PDF 

841 x 1189 
mm 

4967 x 7022 
px 

150 PPI Franc bord 

Carré Instagram JPEG 1:1 1080 x 1080 
px 

  

Portrait Instagram JPEG 4:5 1080 x 1350 
px 

  

Paysage Instagram JPEG 1,91:1 1200 x 628 
px 

  

Story Instagram JPEG 9:16 1080 x 1920 
px 

  

Reel Instagram MOV et 
MP4 

9:16 1080 x 1920 
px 
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Imprimer 

De l'écran au papier 

Une photographie ne produit pas le même effet selon qu'elle est observée sur un écran ou imprimée sur 
papier. 

L'écran émet sa propre lumière, tandis que le papier ne fait que réfléchir la lumière ambiante. Les couleurs, 
les contrastes et la perception des détails peuvent donc varier sensiblement entre les deux supports. 

Obtenir une belle impression ne dépend pas uniquement de la qualité de la photographie. Le choix de 
l'imprimante, du papier et des réglages d'impression joue également un rôle essentiel. 

Les imprimantes 

Toutes les imprimantes ne sont pas conçues pour produire des photographies. 

Les deux principales technologies sont les imprimantes laser et les imprimantes à jet d'encre. 

Les imprimantes laser 

Les imprimantes laser utilisent une poudre appelée toner, qui est déposée sur le papier puis fixée par la 
chaleur. 

Elles sont rapides, économiques pour l'impression de documents et produisent des textes très nets. 

En revanche, elles sont moins adaptées à la photographie. Les dégradés sont souvent moins subtils et la 
restitution des couleurs plus limitée. 

Les imprimantes laser sont principalement utilisées pour : 

• les documents ; 
• les rapports ; 
• les présentations ; 
• les affiches simples. 

Tour dans les ateliers : KONICA MINOLTA C250i PS 

Les imprimantes à jet d'encre 

Les imprimantes à jet d'encre projettent de très fines gouttelettes d'encre directement sur le papier. 

Les modèles photographiques utilisent souvent plusieurs couleurs d'encre (6, 8, 10 ou davantage), ce qui 
permet d'obtenir des dégradés très fins et une excellente restitution des couleurs. 

Elles constituent aujourd'hui la référence pour l'impression photographique de qualité. 

Plotter : EPSON SC-P5000 Series 

Petite imprimante : EPSON ET-8550 Series 
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Les imprimantes à l’ETVJ 

Imprimante Technologie Utilisation principale Avantages Limites 

EPSON SC-
P5000 

Jet d'encre 
photographique 
(plotter) 

Tirages 
photographiques de 
haute qualité et 
grands formats 

Excellente restitution des 
couleurs, très grande 
précision, compatible avec 
de nombreux papiers 
photo 

Impression plus lente 
et coût plus élevé, 
impression depuis un 
ordinateur, hors 
réseau 

EPSON ET-
8550 

Jet d'encre 

Tirages photo 
courants jusqu'au 
format A3+, impression 
dessin numérique 

Très bonne qualité 
photographique, 
économique grâce aux 
réservoirs d'encre, 
polyvalente, impressions 
depuis les Ipad 

Format limité par 
rapport au plotter, 
gamme de papiers 
plus restreinte 

KONICA 
MINOLTA 
C250i 

Laser couleur 
Documents, dossiers, 
photocopies 

Impression rapide, 
économique, idéale pour 
les documents du 
quotidien, scanner intégré 

Moins adaptée aux 
photographies 
exigeantes et aux 
papiers photo/épais 

 

Pilotes d’impression 

Avant l'impression, l'ordinateur communique avec l'imprimante à l'aide d'un pilote d'impression. 

Ce logiciel permet notamment de définir : 

• le format du papier ; 
• l'orientation ; 
• la qualité d'impression ; 
• le recto-verso ; 
• le type de papier utilisé ; 
• la gestion des couleurs. 

Ces réglages sont essentiels. Chaque imprimante a son propre pilote d’impression, il est donc impératif de 
l’installer avant toute impression pour garantir l’accès à l’entier des options de l’imprimante. 

Le choix du papier 

Le papier influence autant le rendu final que l'imprimante. 

Une même photographie peut produire une impression très différente selon le support utilisé. 

Les principaux critères sont : 

• la texture ; 
• la blancheur ; 
• le grammage ; 
• la finition. 
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Papier brillant (Glossy) 

Le papier Glossy possède une surface très lisse et brillante. Il accentue la saturation des couleurs, les 
contrastes et la profondeur des noirs, ce qui produit des images très éclatantes et détaillées. 

En contrepartie, sa surface réfléchit fortement la lumière. Selon l'éclairage, ces reflets peuvent gêner la 
lecture de l'image. Ce type de papier est également sensible aux traces de doigts. Il est donc préférable de 
manipuler les tirages avec soin, idéalement en portant des gants. 

Le papier Glossy convient particulièrement aux photographies destinées à être conservées dans un album 
ou présentées dans un cadre. En revanche, il est moins adapté aux encadrements sous verre, où les reflets 
du papier s'ajoutent à ceux de la vitre. 

Papier lustré (Lustre ou Satin) 

Le papier Lustré constitue un compromis entre le papier brillant et le papier mat. Sa surface légèrement 
texturée diffuse une partie de la lumière tout en conservant des couleurs riches et des contrastes 
soutenus. 

Sa texture le rend également plus résistant aux traces de doigts, ce qui permet de manipuler les tirages 
plus facilement sans laisser de marques. 

Polyvalent, il convient aussi bien à la réalisation d'albums photographiques qu'aux tirages destinés à être 
exposés ou encadrés. C'est aujourd'hui l'un des papiers les plus utilisés pour l'impression photographique. 

Papier mat (Matte) 

Le papier Matte possède une surface non réfléchissante qui diffuse la lumière. Les reflets sont quasiment 
inexistants, ce qui facilite la lecture de l'image quelles que soient les conditions d'éclairage. 

Sur les imprimantes photographiques, il est généralement associé à une encre noire mate, spécialement 
formulée pour ce type de papier. Cette combinaison permet d'obtenir des noirs plus profonds et d'éviter un 
rendu grisâtre. 

La surface du papier étant plus texturée, elle est toutefois plus sensible aux frottements. Des manipulations 
répétées peuvent écraser légèrement le grain et laisser des marques. 

Le papier mat est particulièrement adapté aux expositions sans vitre, aux reproductions d'œuvres et aux 
photographies où l'on recherche un rendu plus sobre et plus naturel. 

Réaliser des tests d’impressions 

Malgré tous les réglages effectués sur l'ordinateur, une photographie imprimée ne ressemble jamais 
exactement à ce qui est affiché à l'écran. 

Un écran produit sa propre lumière, tandis qu'une feuille de papier ne fait que réfléchir la lumière ambiante. 
Les couleurs, les contrastes et la luminosité peuvent donc paraître légèrement différents une fois l'image 
imprimée. En général, on peut pousser un peu plus la luminosité des images lorsqu’elles vont être imprimées 
afin de compenser la luminosité de l’écran. 

Il est tout à fait normal que le premier tirage ne soit pas parfait. 

Les photographes réalisent généralement plusieurs impressions de test afin d'ajuster progressivement le 
rendu. Selon le résultat obtenu, il est possible de modifier légèrement la luminosité, le contraste, les 
couleurs ou le recadrage avant de lancer une nouvelle impression. 

Cette méthode est souvent plus efficace que de chercher à obtenir immédiatement un résultat parfait sur 
l'écran. 
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Pour limiter le gaspillage de papier et d'encre, il est également possible d'imprimer uniquement une partie 
de la photographie, par exemple un détail présentant des ombres, des couleurs ou des textures 
importantes, afin de vérifier le rendu avant d'imprimer l'image complète. 

Les réglages d’impression 

Les fenêtres d'impression varient selon le système d'exploitation (Windows ou macOS), l'application utilisée 
(Lightroom, Photoshop, Word, navigateur Internet...) ou encore le modèle d'imprimante. 

Les noms des réglages, leur emplacement et leur présentation peuvent donc être différents d'un ordinateur 
à l'autre. 

En revanche, les paramètres à vérifier restent pratiquement toujours les mêmes. Avant de lancer une 
impression, il est recommandé de parcourir l'ensemble des réglages afin de s'assurer qu'ils correspondent 
au résultat souhaité. 

Assemblage 

Lorsque plusieurs exemplaires d'un document comportant plusieurs pages sont imprimés, l'assemblage 
détermine l'ordre des pages. 

Assemblé : chaque exemplaire est imprimé dans son intégralité (1-2-3, puis 1-2-3...). 

Non assemblé : toutes les pages 1 sont imprimées, puis toutes les pages 2, etc. 

Ce réglage est particulièrement utile lors de l'impression de dossiers ou de portfolios. 

Mise en page 

La mise en page permet de choisir la manière dont le document occupe la feuille. 

Selon les logiciels, il est notamment possible de : 

• centrer automatiquement l'image ; 
• conserver ou non les marges ; 
• remplir complètement la feuille ; 
• adapter l'image au format du papier. 

Il est important de vérifier que l'image n'est pas recadrée involontairement. 

Zoom ou échelle 

Ce réglage permet d'agrandir ou de réduire la taille d'impression. 

Pour les photographies, il est généralement préférable de conserver une échelle de 100 %, sauf si un 
redimensionnement est volontaire. 

Nombre de page par feuille 

Certaines applications permettent d'imprimer plusieurs pages sur une même feuille. 

Cette fonction est utile pour : 

• réaliser des planches de contact ; 
• économiser du papier lors de corrections ; 
• comparer plusieurs photographies. 
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Les formats et types de papier 

Deux réglages doivent toujours être cohérents : 

• le format du papier (A4, A3, 10 × 15 cm, etc.) ; 
• le type de papier (ordinaire, mat, brillant, lustré...). 

Sur les imprimantes jet d'encre, le choix du type de papier influence directement la quantité d'encre 
déposée et la qualité du résultat. 

Couleur ou Noir/blanc 

Selon les besoins, il est possible d'imprimer : 

• en couleur ; 
• en niveaux de gris ; 
• en noir et blanc. 

Certaines imprimantes proposent également différents modes de gestion des couleurs ou des profils 
spécifiques pour la photographie. 

Magasin et bac de sortie 

Les imprimantes professionnelles disposent souvent de plusieurs magasins contenant différents papiers. 

Avant d'imprimer, il est important de vérifier que le bon bac d'alimentation est sélectionné et que le papier 
souhaité y est effectivement chargé. 

Certaines imprimantes possèdent également plusieurs bacs de sortie destinés à différents types de 
documents. 

Disposition et finition 

Les options de disposition permettent notamment de choisir : 

• l'orientation (portrait ou paysage) ; 
• le recto/verso ; 
• les marges ; 
• l'ordre des pages. 

Les options de finition peuvent ajouter automatiquement : 

• une agrafe ; 
• une perforation ; 
• un pliage ; 
• d'autres traitements selon les capacités de l'imprimante. 

Ces fonctions sont principalement utilisées pour les dossiers et les documents multipages. 

Recto-verso 

L'impression recto-verso permet d'imprimer automatiquement sur les deux faces d'une feuille. 

Selon les documents, il est possible de choisir : 

• un retournement sur le bord long (livres) ; 
• un retournement sur le bord court (calendriers, blocs-notes...). 
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Livret 

Certaines applications proposent une mise en page automatique en livret. 

Les pages sont alors réorganisées afin de pouvoir être pliées et reliées après l'impression. 

Cette fonction est particulièrement pratique pour réaliser de petits catalogues ou des brochures. 

Qualité 

La plupart des imprimantes proposent plusieurs niveaux de qualité. 

Une qualité élevée dépose davantage d'encre et produit des dégradés plus fins ainsi qu'une meilleure 
restitution des détails. 

En contrepartie, l'impression est plus lente et consomme davantage d'encre. 

Pour une photographie destinée à être conservée ou exposée, il est généralement conseillé de sélectionner 
la qualité maximale. 

 

La mise en page 

Une photographie n’est pas toujours destinée à être regardée seule. Elle peut être intégrée dans une affiche, 
un portfolio, un catalogue, un dossier de présentation, un site Internet ou une publication destinée aux 
réseaux sociaux. 

La mise en page consiste à organiser les textes, les images et les espaces afin de faciliter la lecture et de 
mettre le contenu en valeur. Comme pour la composition photographique, chaque élément doit occuper 
une place réfléchie et servir une intention. 

Une mise en page réussie ne cherche pas nécessairement à attirer l’attention sur elle-même. Elle guide le 
regard, hiérarchise les informations et permet au public de comprendre rapidement ce qui est important. 

Les logiciels 

De nombreux logiciels permettent de réaliser une mise en page. 

À l’ETVJ, Adobe InDesign est principalement utilisé pour les documents imprimés et les publications 
multipages. Adobe Photoshop peut également servir à préparer les images ou à réaliser des compositions 
simples. 

D’autres logiciels existent, notamment : 

• Affinity Publisher ; 
• Scribus ; 
• Canva ; 
• certains logiciels de présentation ou de traitement de texte. 

Les outils, leur nom et leur emplacement changent selon les logiciels, mais les principes de mise en page 
restent les mêmes. L’important n’est donc pas seulement de maîtriser une interface, mais de comprendre 
comment organiser visuellement une information. 
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Les codes graphiques 

Une mise en page lisible repose généralement sur quelques principes simples : 

• créer une hiérarchie claire entre les titres, les sous-titres, les textes et les légendes ; 
• aligner les éléments selon des axes communs ; 
• conserver des marges régulières ; 
• laisser des espaces vides pour aérer la composition ; 
• limiter le nombre de typographies et de couleurs ; 
• maintenir une identité graphique cohérente dans l’ensemble du document. 

Le choix d’une typographie, d’une couleur ou d’une taille de texte apporte également une information. Une 
typographie très décorative ne produit pas la même impression qu’une typographie sobre et géométrique. 
Ces choix doivent donc être adaptés au message, au support et au public. 

Dans la plupart des cas, une composition simple et maîtrisée est plus efficace qu’une accumulation d’effets 
graphiques. 

Les grilles de construction 

Les textes et les images ne sont généralement pas placés au hasard sur une page. Ils s’appuient sur une 
structure composée de lignes invisibles appelée grille de mise en page ou trame de construction. 

La grille permet notamment de : 

• définir les marges ; 
• organiser les colonnes ; 
• créer des alignements réguliers ; 
• répartir les espaces ; 
• maintenir une cohérence entre plusieurs pages ; 
• faciliter la lecture. 

Cette méthode a notamment été développée et systématisée par le graphiste suisse Josef Müller-
Brockmann dans son ouvrage Systèmes de grille pour le design graphique. La grille y est présentée comme 
un outil permettant d’organiser rationnellement les informations sans imposer une composition unique. 

Selon les besoins, différentes structures peuvent être utilisées : 

• la grille à une colonne, adaptée aux compositions simples et aux textes continus ; 
• la grille à plusieurs colonnes, utile pour organiser des textes, des images et des légendes ; 
• la grille modulaire, composée de lignes et de colonnes formant des modules ; 
• la grille hiérarchique, construite plus librement selon l’importance des différents contenus. 

L’utilisation d’une grille ne limite pas la créativité. Elle fournit une structure à partir de laquelle il devient plus 
facile de créer des variations, de comparer plusieurs propositions et de maintenir une cohérence visuelle. 

Une grille peut également être volontairement rompue. Toutefois, cette rupture est plus efficace lorsqu’elle 
résulte d’un choix conscient plutôt que d’un placement approximatif. 
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Alignements et espaces 

Les éléments d’une page gagnent généralement à partager des alignements communs. Un titre, une 
photographie, une légende et un bloc de texte alignés sur les mêmes axes donnent naturellement une 
impression d’ordre. 

Les espaces vides font également partie de la composition. Ils séparent les informations, créent des 
respirations et permettent de mettre certains éléments en valeur. 

Une page n’a pas besoin d’être entièrement remplie pour paraître achevée. À l’inverse, une accumulation 
d’informations peut rendre la lecture difficile et affaiblir la hiérarchie visuelle. 

Le graphisme au service du message 

Le graphisme ne doit pas être ajouté uniquement pour décorer un document. Il participe à la manière dont 
celui-ci sera compris et perçu. 

Avant d’ajouter une couleur, une forme, un effet ou une typographie, il est utile de se demander : 

• cette décision facilite-t-elle la lecture ? 
• renforce-t-elle l’identité du projet ? 
• attire-t-elle le regard vers une information importante ? 
• reste-t-elle cohérente avec les autres éléments ? 
• risque-t-elle de détourner l’attention du contenu ? 

Lorsque le graphisme devient plus visible que le message, il est souvent nécessaire de simplifier. 

Adapter la mise en page à la publication 

Une même information ne sera pas organisée de la même manière selon le support prévu. 

La mise en page peut notamment concerner : 

• une affiche ; 
• un flyer ; 
• un portfolio ; 
• un catalogue ; 
• un dossier de présentation ; 
• un livre ou une brochure ; 
• une présentation projetée ; 
• un site Internet ; 
• une publication destinée aux réseaux sociaux. 

Chaque support impose ses propres dimensions, son propre mode de lecture et ses propres contraintes. 
Une affiche doit être comprise rapidement et à distance, tandis qu’un portfolio peut proposer une lecture 
plus lente et détaillée. 

Avant de commencer la mise en page, il est donc nécessaire d’identifier : 

• le support final ; 
• le public visé ; 
• la quantité d’informations à transmettre ; 
• l’ordre dans lequel elles doivent être découvertes ; 
• les contraintes de format, d’impression ou d’affichage. 

Une bonne mise en page organise les informations afin que leur lecture paraisse naturelle. Elle ne consiste 
pas à remplir un espace, mais à construire un parcours pour le regard. 
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9. Exposer 

La vitrine 

Rôle d'une vitrine 

Une vitrine ne sert pas uniquement à exposer des bijoux. Elle constitue souvent le premier contact entre un 
atelier, une marque ou une boutique et le public. 

Son objectif est d'attirer l'attention, de susciter la curiosité et de donner envie de s'approcher. Elle doit 
mettre les bijoux en valeur tout en transmettant une identité, une ambiance ou un message. 

La conception de vitrines est d'ailleurs un métier à part entière. Les polydesigner·euse 3D, spécialisé·es en 
communication dans l'espace, conçoivent et réalisent des vitrines, des stands, des expositions, des décors 
ou des espaces de vente. Leur travail consiste à mettre en scène des objets afin de guider le regard, 
valoriser un produit et créer une expérience pour le public. 

Même si la·le bijoutier·ère ne réalise pas toujours des vitrines aussi complexes, les principes de composition, 
de lumière, de couleurs et de narration restent les mêmes. Une vitrine efficace ne cherche pas à montrer 
tout ce qui est disponible. Au contraire, elle sélectionne les éléments les plus pertinents afin de construire 
une présentation claire et cohérente. 

Comme une photographie ou une affiche, une vitrine est une composition. Chaque élément qui la compose 
influence la manière dont elle sera perçue. 

Définir le projet 

Avant de commencer à installer une vitrine, il est essentiel de définir le cadre du projet. Cette étape permet 
de donner une direction à la conception et d'orienter les choix qui seront faits par la suite. 

Une vitrine n'a pas toujours besoin de raconter une histoire. En revanche, elle doit toujours être conçue 
avec une intention. 

Cette intention peut être très simple : mettre en valeur une collection, attirer le regard, créer une ambiance, 
présenter un savoir-faire ou simplement proposer une composition harmonieuse. 

Certaines vitrines s'appuient sur un véritable thème (une saison, un univers imaginaire, une matière, une 
technique de fabrication...). D'autres recherchent uniquement un équilibre entre les formes, les couleurs, les 
matières et la lumière. Aucune de ces approches n'est meilleure que l'autre. L'essentiel est que les choix 
réalisés soient cohérents et servent le résultat recherché. 

Dans de nombreuses situations, cette liberté est toutefois encadrée par une identité visuelle déjà existante. 
Une bijouterie, une marque ou une entreprise possède souvent une image qu'elle souhaite transmettre à 
travers l'ensemble de sa communication. La vitrine doit alors s'intégrer naturellement à cet univers. 

Une identité visuelle peut notamment définir : 

• les couleurs à privilégier ; 
• les matériaux ou les textures ; 
• le style général de la présentation ; 
• les typographies et les éléments graphiques ; 
• la manière de présenter les produits ; 
• l'utilisation du logo ou d'autres éléments de communication. 

Respecter une identité visuelle ne signifie pas renoncer à toute créativité. Au contraire, il s'agit de proposer 
des solutions originales tout en restant fidèle à l'image de la marque. Dans la pratique professionnelle, la 
créativité consiste souvent à répondre à un cahier des charges plutôt qu'à créer sans aucune contrainte.  
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Avant de commencer la conception, il est utile de répondre à quelques questions : 

• Quel est le message principal de la vitrine ? 
• Quels bijoux doivent être mis en valeur ? 
• À quel public s'adresse-t-elle ? 
• Quelle ambiance souhaite-t-on créer ? 
• Existe-t-il une identité visuelle ou une charte graphique à respecter ? 
• Les prix doivent-ils être affichés ? Si oui, sous quelle forme et où seront-ils placés ? 
• Combien de temps la vitrine restera-t-elle installée ? 
• Les bijoux devront-ils être retirés régulièrement, par exemple chaque soir pour être placés au 

coffre ? 

Ces réponses guideront l'ensemble des choix de composition et permettront de concevoir une vitrine à la 
fois esthétique, cohérente et adaptée à son utilisation. 

Rechercher des références 

Concevoir une vitrine ne consiste pas à attendre qu'une idée apparaisse spontanément. Les créatif·ves 
nourrissent constamment leur regard en observant le travail des autres et en s'intéressant à des domaines 
très variés. 

Avant de commencer un projet, il est donc utile de rechercher des références. Cette étape permet de 
découvrir des solutions auxquelles on n'aurait pas pensé, d'enrichir son vocabulaire visuel et d'ouvrir de 
nouvelles pistes de réflexion. 

Il est toutefois important de ne pas limiter cette recherche à des vitrines de bijouterie. S'inspirer 
uniquement de personnes qui réalisent le même travail conduit souvent à reproduire des idées déjà vues. 

Les références peuvent être puisées dans de nombreux domaines : 

• les musées et les expositions ; 
• le théâtre et la scénographie ; 
• le cinéma et les séries ; 
• la photographie de mode ou de produit ; 
• l'architecture ; 
• le design d'intérieur ; 
• le graphisme ; 
• la peinture et la sculpture ; 
• la nature, les paysages ou les phénomènes lumineux. 

Chaque discipline apporte un regard différent sur la lumière, les couleurs, les volumes, les matières ou la 
manière de guider le regard. 

L'objectif n'est pas de copier une réalisation existante, mais de comprendre pourquoi elle fonctionne. Une 
couleur, une composition, un matériau ou un éclairage peuvent ensuite être réinterprétés et adaptés à son 
propre projet. 

Plus les références sont diverses, plus il devient facile de développer un langage visuel personnel. 
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Composer l'espace 

Les mêmes principes que ceux utilisés en photographie ou en graphisme s'appliquent également à une 
vitrine. 

Le regard du public ne parcourt jamais l'espace au hasard. Il est guidé par la disposition des objets, les 
contrastes, les couleurs et la lumière. 

Une composition équilibrée repose notamment sur : 

• un point d'intérêt clairement identifiable ; 
• une hiérarchie entre les différents éléments ; 
• un équilibre des masses et des volumes ; 
• des espaces vides qui permettent au regard de respirer ; 
• un rythme créé par la répétition ou la variation des formes. 

Il est souvent préférable de présenter peu de bijoux, mais de leur laisser suffisamment d'espace pour être 
observés. 

Manipulation et sécurité 

Une belle vitrine doit également rester pratique et sûre à utiliser. 

Dans une bijouterie, les bijoux sont souvent retirés de la vitrine chaque soir pour être placés au coffre. Leur 
disposition doit donc permettre une manipulation rapide, sans risquer d'endommager les pièces ni de 
déranger l'ensemble de la composition. 

Il est préférable d'éviter les installations trop complexes qui nécessitent de démonter une partie de la 
vitrine pour accéder à un bijou. Les supports doivent être suffisamment stables pour maintenir les pièces 
en place tout en permettant de les retirer facilement. 

La sécurité doit également être prise en compte dès la conception. Les bijoux de grande valeur ne 
devraient pas être placés de manière à pouvoir être saisis rapidement lors de l'ouverture de la vitrine. Les 
systèmes de fixation, les présentoirs ou la disposition des pièces peuvent contribuer à ralentir une tentative 
de vol tout en restant discrets. 

Lors des manipulations, il est recommandé de préparer un espace de travail propre, d'utiliser un plateau ou 
un tapis afin de limiter les risques de chute et de manipuler une seule pièce à la fois lorsque cela est 
possible. 

La conception d'une vitrine doit donc tenir compte de l'ensemble de son cycle de vie : son installation, son 
entretien, sa sécurité, le remplacement d'un bijou vendu et son démontage. 

Une vitrine réussie est une vitrine qui reste esthétique, fonctionnelle et sûre tout au long de son utilisation. 

Les supports 

Les supports permettent de présenter les bijoux à différentes hauteurs et sous différents angles. 

Bustes, socles, cubes, présentoirs, mains ou supports fabriqués sur mesure contribuent à créer une 
composition dynamique et à mettre certaines pièces en valeur. 

Leur rôle est d'accompagner les bijoux, non de leur voler la vedette. Leur forme, leur couleur et leur matière 
doivent rester cohérentes avec l'ensemble de la présentation. 

Les supports peuvent également avoir une fonction pratique. Ils permettent de stabiliser les bijoux, de les 
orienter vers le public ou de faciliter leur manipulation lorsqu'ils doivent être retirés régulièrement de la 
vitrine. 
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Les couleurs et les matières 

Les couleurs participent fortement à l'ambiance générale. 

Une palette limitée est souvent plus efficace qu'une multiplication de couleurs. 

Les matières jouent également un rôle important. Bois, métal, tissu, papier, pierre ou plexiglas produisent 
chacun une impression différente et dialoguent avec les matériaux du bijou. 

Le décor doit mettre les pièces en valeur sans créer de concurrence visuelle. 

La lumière 

La lumière dirige naturellement le regard et révèle les volumes. 

Une vitrine bien éclairée attire l'attention et met en valeur les matériaux, les textures et les pierres. À 
l'inverse, un éclairage trop uniforme peut produire une présentation plate, tandis qu'une lumière mal 
orientée risque de créer des ombres gênantes ou des reflets qui masquent les bijoux. 

Lorsque l'on conçoit soi-même l'éclairage, il est possible de jouer sur l'intensité, la direction, la température 
de couleur ou le nombre de sources lumineuses afin de créer une ambiance particulière. 

Dans de nombreuses situations, cependant, la lumière est déjà en place. C'est souvent le cas dans une 
boutique, un musée ou une exposition, où l'éclairage ne peut pas être modifié. 

Dans ce cas, il faut apprendre à composer avec la lumière existante plutôt que chercher à la transformer. Il 
est alors possible de : 

• déplacer légèrement les bijoux afin d'éviter les reflets les plus gênants ; 
• modifier leur orientation pour mieux révéler les pierres ou les surfaces polies ; 
• choisir des supports de différentes hauteurs afin que les pièces reçoivent davantage de lumière ; 
• répartir les objets en fonction des zones les mieux éclairées de la vitrine ; 
• utiliser des matériaux clairs ou foncés pour renforcer le contraste avec les bijoux. 

Il est également important d'observer la vitrine depuis la position du public. Un éclairage qui paraît 
satisfaisant lors de l'installation peut produire des reflets importants lorsque la vitrine est observée depuis 
l'extérieur, notamment à cause des vitrages ou de la lumière du jour. 

La lumière est donc une contrainte autant qu'un outil de composition. Une bonne scénographie ne consiste 
pas uniquement à disposer les objets, mais aussi à tirer parti des conditions d'éclairage disponibles. 

Les informations destinées au public 

Selon le contexte, une vitrine doit parfois transmettre d'autres informations que la simple présentation des 
bijoux. 

Il peut notamment être nécessaire d'afficher : 

• le prix des bijoux ; 
• leur nom ou leur collection ; 
• les matériaux utilisés ; 
• le nom de la marque ou de l'atelier ; 
• un texte de présentation ; 
• un QR code renvoyant vers un site Internet ou une boutique en ligne. 

Ces éléments font partie intégrante de la composition. Ils doivent être pensés dès le début du projet et non 
ajoutés une fois la vitrine terminée. 
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Leur présentation doit rester lisible, discrète et cohérente avec l'identité visuelle de la vitrine. Des 
étiquettes trop grandes, des typographies inadaptées ou des supports mal placés peuvent rapidement 
détourner l'attention des bijoux. 

Lorsque les prix sont affichés, ils doivent être faciles à identifier sans pour autant devenir l'élément principal 
de la composition. L'objectif est d'informer le public tout en conservant la mise en valeur des créations. 

Observer le parcours du regard 

Une fois la vitrine installée, il est utile de prendre du recul. 

Le premier bijou que l'on remarque est-il bien celui que l'on souhaitait mettre en avant ? 

Le regard circule-t-il naturellement entre les différents éléments ? 

Certaines zones paraissent-elles vides ou, au contraire, surchargées ? 

Observer la vitrine depuis différentes distances et différents angles permet souvent d'identifier des 
améliorations qui n'étaient pas visibles pendant son installation. 

Faire vivre une vitrine 

Une vitrine est rarement permanente. 

Elle évolue au fil : 

• des nouvelles collections ; 
• des saisons ; 
• des événements ; 
• des expositions ; 
• des fêtes ou des périodes commerciales. 

Modifier régulièrement une vitrine renouvelle l'intérêt du public et permet de mettre en avant de nouvelles 
créations sans repartir systématiquement de zéro. 

Entretenir une vitrine 

Une vitrine demande un entretien régulier afin de conserver son efficacité et de continuer à mettre les 
bijoux en valeur. 

Au fil des jours, la poussière s'accumule sur les supports, les vitrages et les bijoux. Les traces de doigts, les 
fibres textiles ou les petits déplacements provoqués lors des manipulations peuvent également altérer la 
qualité de la présentation. 

Il est donc recommandé de contrôler régulièrement : 

• la propreté des vitrages ; 
• l'état des bijoux et des supports ; 
• la présence de poussières ou de fibres ; 
• le bon fonctionnement de l'éclairage ; 
• la stabilité des différents éléments. 

Quelques minutes d'entretien suffisent souvent à redonner tout son impact à une vitrine. 
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Photographier sa vitrine 

Une fois terminée, il est recommandé de photographier la vitrine. 

Ces images permettent : 

• d'archiver son travail ; 
• de constituer un portfolio ; 
• de communiquer sur un site Internet ou les réseaux sociaux ; 
• d'analyser les choix réalisés afin d'améliorer les présentations futures. 

 

Le stand d'exposition 
Les principes de composition d'une vitrine s'appliquent également à la conception d'un stand. Qu'il s'agisse 
d'un marché de créateur·rices, d'un salon professionnel, d'une exposition ou d'un marché de Noël, le stand 
constitue souvent le premier contact entre le public et les créations. 

Contrairement à une vitrine, le stand est un espace dans lequel les visiteur·euses peuvent circuler, 
s'approcher des bijoux, les essayer et échanger directement avec la·le créateur·rice. Il doit donc être à la 
fois attractif, fonctionnel et facilement transportable. 

Concevoir un stand mobile 

Un stand est conçu pour être monté, démonté et transporté régulièrement. Il est donc préférable de choisir 
des éléments : 

• robustes ; 
• légers ; 
• démontables ; 
• peu encombrants ; 
• rapides à installer. 

Les caisses de transport peuvent également être pensées comme des éléments du stand. Une caisse bien 
conçue protège le matériel pendant le transport tout en facilitant le rangement et l'installation. 

Avant de fabriquer un présentoir, il est utile de se demander : 

• Entre-t-il dans la voiture ? 
• Passe-t-il dans une porte ? 
• Est-il trop lourd pour être manipulé seul ? 
• Peut-il être monté rapidement ? 
• Est-il suffisamment solide pour supporter des montages répétés ? 

Construire en hauteur 

Comme pour une vitrine, un stand gagne à présenter les bijoux à différentes hauteurs. 

Des socles, des présentoirs ou des structures verticales permettent de créer du rythme, d'attirer le regard 
et de rendre le stand visible de plus loin. 

À l'inverse, un stand où tous les objets sont posés à plat sur une table paraît souvent peu dynamique. 
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Penser à l'éclairage 

Les conditions d'éclairage varient fortement d'un événement à l'autre. 

Certains salons disposent d'un bon éclairage, tandis que d'autres sont relativement sombres ou présentent 
une lumière peu flatteuse. 

Lorsque cela est autorisé, un éclairage complémentaire peut considérablement améliorer la présentation 
des bijoux. 

Des lampes LED peu gourmandes en énergie, parfois alimentées par batterie, permettent d'éclairer un stand 
même lorsqu'aucune prise électrique n'est disponible. 

Assurer la sécurité 

Les bijoux de valeur demandent une attention particulière. 

Selon le contexte, il peut être judicieux d'utiliser : 

• des vitrines ou des cloches transparentes ; 
• des présentoirs verrouillables ; 
• des systèmes d'attache discrets ; 
• une disposition permettant de garder les pièces les plus précieuses à proximité. 

L'organisation du stand doit également permettre de surveiller facilement l'ensemble des bijoux pendant les 
échanges avec la clientèle. 

Informer le public 

Un stand doit permettre aux visiteur·euses de trouver rapidement les informations importantes. 

Il est souvent utile de prévoir : 

• des prix clairement affichés ; 
• des cartes de visite ; 
• un QR code renvoyant vers un site Internet ou une boutique en ligne ; 
• une présentation de l'atelier ou de la démarche artistique ; 
• des emballages facilement accessibles. 

Ces éléments doivent être intégrés à la composition générale afin de rester lisibles sans détourner 
l'attention des bijoux. 

Se démarquer 

Lors d'un salon, plusieurs dizaines, voire plusieurs centaines d'exposant·es peuvent être réunis dans un 
même espace. 

Un stand gagne à posséder une identité visuelle reconnaissable : une palette de couleurs cohérente, des 
matériaux récurrents, un éclairage soigné ou une présentation originale permettent au public de mémoriser 
plus facilement un atelier. 

Chercher à se démarquer ne signifie pas nécessairement en faire plus que les autres. Une présentation 
simple, cohérente et bien réalisée attire souvent davantage l'attention qu'un stand surchargé. 
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Accueillir la clientèle 

La qualité d'un stand ne dépend pas uniquement de sa présentation. La manière d'accueillir les 
visiteur·euses influence fortement leur expérience. 

Être disponible, écouter les besoins de la clientèle, répondre aux questions avec précision et laisser le 
temps d'observer les créations contribuent à instaurer un climat de confiance. 

La vente constitue un métier à part entière. Même si la·le bijoutier·ère connaît parfaitement son travail, 
accueillir le public, présenter une collection ou accompagner une personne dans son choix demande des 
compétences spécifiques qui s'acquièrent avec l'expérience. 

Selon le contexte, il peut être intéressant de tenir un stand à deux. Cela permet de se relayer pour les 
pauses, de monter et démonter l'installation plus facilement, d'assurer une présence continue auprès du 
public et de bénéficier d'un regard extérieur sur le fonctionnement du stand. Travailler à deux rend 
également les longues périodes d'attente plus agréables lorsque la fréquentation est faible. 

Si l'on expose seul·e, il est utile de réfléchir à l'organisation du stand afin de pouvoir s'absenter quelques 
instants en toute sécurité ou demander ponctuellement à une personne de confiance de le surveiller. 

Vendre un bijou ne consiste pas seulement à présenter un objet. Il s'agit également de partager un savoir-
faire, une démarche, des valeurs et une passion. 

Un stand réussi est donc le résultat d'un équilibre entre la qualité des créations, leur mise en scène et la 
qualité de l'accueil proposé au public. 
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L’exposition 
Une exposition ne consiste pas uniquement à présenter des objets dans un espace. Elle permet de partager 
une démarche, de faire découvrir un savoir-faire, de rencontrer un public et de mettre en valeur un travail 
dans un contexte réfléchi. 

Contrairement à une vitrine ou à un stand de marché, une exposition invite généralement le public à 
prendre davantage de temps. Les visiteur·euses ne viennent pas seulement regarder un objet, mais 
découvrir un univers, comprendre une démarche ou apprécier un travail. 

Concevoir une exposition est un métier à part entière. Les commissaires d'exposition (ou curateur·rices) 
sélectionnent les œuvres, définissent un fil conducteur, organisent leur présentation et construisent le 
parcours proposé au public. Même lorsqu'une exposition est réalisée par une seule personne, ces questions 
restent essentielles : pourquoi montrer ces pièces, dans quel ordre et dans quel but ? 

Définir le projet 

Comme pour une vitrine, une exposition commence par une réflexion. 

• Quel est l'objectif de l'exposition ? 
• À qui s'adresse-t-elle ? 
• Combien de pièces seront présentées ? 
• Les œuvres seront-elles à vendre ? 
• Faut-il prévoir des cartels, un texte d'introduction ou un catalogue ? 
• Quelle durée est prévue ? 
• Un vernissage ou une médiation doivent être organisés ? 
• Qui assure le montage, la surveillance et le démontage ? 

 

Choisir un lieu 

Le lieu influence fortement la manière dont une exposition sera perçue. 

Une galerie, un musée, une école, une bibliothèque, une bijouterie, un atelier ou un espace public n'offrent ni 
les mêmes contraintes, ni le même public. 

Avant de confirmer un lieu, il est utile d'observer : 

• la taille de l'espace ; 
• la circulation des visiteur·euses ; 
• la lumière naturelle et artificielle ; 
• les murs disponibles ; 
• les possibilités d'accrochage ; 
• les prises électriques ; 
• les accès pour le montage ; 
• les conditions de sécurité. 

Une exposition réussie est souvent celle qui tire parti des qualités du lieu plutôt que d'essayer de les 
masquer. 
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Contact avec le lieu 

Une bonne exposition repose aussi sur une bonne organisation. 

Avant l'installation, il est important d'échanger avec les responsables du lieu afin de clarifier : 

• les dates de montage et de démontage ; 
• les horaires d'accès ; 
• les possibilités d'éclairage ; 
• les systèmes d'accrochage autorisés ; 
• les assurances ; 
• la surveillance ; 
• les ventes éventuelles, avec quel système et les commissions ; 
• la communication prévue par le lieu. 

 

Scénographie 

La scénographie consiste à organiser l'espace afin de proposer une expérience de visite. Elle ne se limite 
pas à disposer des objets dans une salle : elle guide le regard, accompagne les déplacements du public et 
met les œuvres en valeur. 

Comme en photographie ou en graphisme, la composition joue un rôle essentiel. La différence est qu'ici, le 
support n'est plus une image ou une page, mais un espace dans lequel les visiteur·euses évoluent. 

Adapter au public 

Une exposition destinée à des professionnel·les du bijou ne sera pas conçue de la même manière qu'une 
exposition destinée au grand public. 

Le niveau de vocabulaire, les informations fournies, les textes de salle ou la manière de présenter les pièces 
doivent être adaptés aux personnes auxquelles on s'adresse. 

Une exposition destinée à des enfants pourra par exemple proposer davantage d'interactions, tandis qu'une 
exposition spécialisée privilégiera des informations techniques plus détaillées. 

Construire un parcours 

Une exposition raconte rarement tout d'un seul regard. Le public découvre progressivement les œuvres au 
fil de sa visite. 

Avant l'installation, il est utile de réfléchir au parcours proposé : 

• Par où les visiteur·euses entrent-ils ? 
• Quelle est la première œuvre qu'ils découvrent ? 
• Existe-t-il un ordre de lecture particulier ? 
• Certaines œuvres doivent-elles être mises davantage en valeur ? 
• La circulation est-elle fluide ? 

Le parcours peut être chronologique, thématique, technique ou entièrement libre. L'important est qu'il soit 
compréhensible et agréable à suivre. 

Gérer les espaces 

Une exposition ne consiste pas à remplir tous les murs disponibles. 

Les espaces vides permettent au regard de respirer et mettent davantage les œuvres en valeur. Ils créent 
également des moments de pause dans la visite. 

À l'inverse, une accumulation d'objets ou de textes peut fatiguer le public et rendre la lecture plus difficile.  
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La hauteur de présentation 

La hauteur d'accrochage influence fortement le confort de visite. 

Pour des œuvres murales, le centre des pièces est généralement placé à hauteur du regard. Cette règle 
n'est pas absolue, mais elle constitue un bon point de départ. 

Lorsque plusieurs œuvres sont présentées ensemble, leurs alignements doivent être réfléchis afin de 
produire une lecture cohérente. 

Les bijoux présentés en vitrine ou sur des socles doivent également être facilement observables sans 
obliger le public à se pencher ou à lever excessivement la tête. 

Penser à l'accessibilité 

Une exposition doit être pensée pour être accessible au plus grand nombre. 

Il est notamment recommandé de veiller à : 

• laisser des passages suffisamment larges pour permettre la circulation des personnes en fauteuil 
roulant ou avec une poussette ; 

• éviter les obstacles au sol ; 
• placer les œuvres, les vitrines et les textes à une hauteur confortable pour la majorité des 

visiteur·euses ; 
• garantir un éclairage suffisant pour faciliter la lecture des cartels ; 
• utiliser une typographie lisible et une taille de caractères adaptée. 

Lorsque cela est possible, il peut être intéressant de proposer plusieurs niveaux de lecture : un texte court 
accessible à toutes et tous, complété par des informations plus détaillées pour les personnes souhaitant 
approfondir le sujet. 

Concevoir une exposition accessible ne consiste pas uniquement à respecter des normes. Il s'agit de 
permettre au plus grand nombre de profiter pleinement de la visite. 

La lumière 

La lumière fait partie intégrante de la scénographie. 

Elle attire naturellement le regard, met en valeur les volumes et révèle les matières. 

Selon les possibilités offertes par le lieu, il est possible de jouer sur la direction, l'intensité ou la température 
de couleur de l'éclairage. 

Lorsque l'éclairage est imposé, il est souvent plus efficace d'adapter l'emplacement des œuvres que 
d'essayer de modifier entièrement l'installation. 

Prendre du recul 

Une fois l'exposition installée, il est important de parcourir soi-même l'espace comme le ferait un·e 
visiteur·euse. 

Cette observation permet de vérifier : 

• que le parcours est fluide ; 
• que les œuvres sont visibles depuis les principaux points de vue ; 
• que les textes sont lisibles ; 
• que les éclairages ne produisent pas de reflets gênants ; 
• que certaines œuvres ne se concurrencent pas visuellement. 

Une scénographie réussie accompagne discrètement la visite. Elle met les œuvres au premier plan sans 
attirer l'attention sur elle-même.  
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Les textes 

Les textes accompagnent les œuvres sans les remplacer. Ils peuvent être présentés sous forme de cartels à 
côté de chaque œuvre, d’un texte commun à plusieurs ou dans un catalogue d’exposition disponible à 
l’entrée. 

Ils permettent d'apporter des informations, de présenter une démarche ou de donner un contexte à la 
visite. 

Il est généralement préférable de privilégier des textes courts, rédigés dans un langage clair et facilement 
lisible. 

Les textes indiquent habituellement : 

• le titre de l'œuvre ; 
• le nom de l'auteur·rice ; 
• la date ; 
• les matériaux et techniques ; 
• éventuellement le prix ou un numéro de référence ; 
• une description. 

Sécurité 

Une exposition doit permettre au public de découvrir les œuvres dans de bonnes conditions tout en 
garantissant leur protection. 

En bijouterie, les pièces exposées représentent souvent une valeur financière importante. La sécurité doit 
donc être prise en compte dès la conception du projet. 

Selon le lieu et la valeur des bijoux, il peut être nécessaire de prévoir : 

• des vitrines fermant à clé ; 
• des cloches de protection pour les pièces les plus précieuses ; 
• des systèmes de fixation discrets ; 
• une surveillance humaine ou vidéo ; 
• une assurance adaptée couvrant les œuvres pendant le transport, l'installation et toute la durée de 

l'exposition. 

La circulation du public doit également être anticipée. Les passages doivent rester dégagés afin d'éviter les 
collisions ou les chutes. Les socles, vitrines et supports doivent être parfaitement stables et ne présenter 
aucun risque de basculement. 

Les œuvres doivent rester suffisamment proches pour être observées, tout en conservant une distance qui 
limite les manipulations involontaires. 

Lorsque les bijoux sont proposés à la vente, il est recommandé de ne jamais laisser une personne manipuler 
seule une pièce de grande valeur. Les essayages se déroulent idéalement en présence de la·du bijoutier·ère 
ou d'une personne responsable de l'exposition. 

Enfin, il est utile de réfléchir à l'organisation quotidienne de l'exposition : qui ouvre et ferme le lieu, où sont 
conservées les clés, comment les bijoux sont-ils rangés la nuit et qui est responsable en cas d'incident. 

Une bonne sécurité reste discrète. Son rôle est de protéger les œuvres sans nuire à l'expérience des 
visiteur·euses. 
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Communiquer autour d'une exposition 

La qualité d'une exposition ne dépend pas uniquement des œuvres présentées. Pour qu'elle rencontre son 
public, il est nécessaire de prévoir une communication adaptée. 

Cette communication commence bien avant le vernissage et se poursuit parfois pendant toute la durée de 
l'exposition. 

Selon le contexte, plusieurs supports peuvent être utilisés : 

• une affiche ; 
• un flyer ou un carton d'invitation ; 
• un communiqué de presse ; 
• une publication sur les réseaux sociaux ; 
• une newsletter ; 
• une annonce sur un site Internet ; 
• une signalétique à proximité du lieu d'exposition. 

Tous ces supports doivent partager une identité visuelle cohérente afin que le public puisse facilement les 
associer à l'exposition. 

Les informations essentielles 

Une communication efficace répond rapidement aux principales questions que peut se poser le public : 

• Quel est le titre de l'exposition ? 
• Qui expose ? 
• Où a lieu l'exposition ? 
• À quelles dates et à quels horaires ? 
• L'entrée est-elle libre ou payante ? 
• Un vernissage est-il prévu ? 
• Comment accéder au lieu ? 

Ces informations doivent être clairement lisibles et hiérarchisées. 

Affiches et flyers 

L'affiche a pour objectif d'attirer l'attention et de donner envie de découvrir l'exposition. Elle doit rester 
simple, lisible et être comprise en quelques secondes. 

Le flyer ou le carton d'invitation peut contenir davantage d'informations et être distribué avant l'événement 
ou remis aux visiteur·euses. 

Dans les deux cas, il est préférable d'utiliser une photographie de qualité ou un visuel représentatif de 
l'exposition plutôt qu'une accumulation d'images. 

Les réseaux sociaux 

Les réseaux sociaux permettent d'annoncer une exposition, d'en montrer la préparation et d'en partager les 
moments importants tout au long de son déroulement. Ils constituent aujourd'hui un moyen de 
communication privilégié pour toucher un large public. 

Avant l'ouverture, photographier le montage, publier quelques détails des œuvres ou montrer les coulisses 
de la préparation permet de susciter la curiosité et de donner envie de venir découvrir l'exposition. 

Pendant toute la durée de l'événement, il est recommandé de continuer à communiquer régulièrement. 
Rappeler les horaires d'ouverture, annoncer une animation particulière ou partager quelques images de 
l'exposition permet de maintenir l'intérêt du public. 
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Les stories sont particulièrement adaptées à ce type de communication. Plus spontanées et rapides à 
produire qu'une publication classique, elles permettent de montrer la vie de l'exposition au quotidien : un 
extrait du parcours, les derniers préparatifs avant l'ouverture, un essayage de bijou, l'ambiance du 
vernissage ou encore quelques moments d'échange avec les visiteur·euses, en veillant bien entendu à 
obtenir leur consentement avant de publier des photographies ou des vidéos où elles apparaissent. 

Les publications permanentes demandent généralement davantage de préparation. Elles permettent de 
mettre en avant les plus belles photographies de l'exposition, de présenter certaines œuvres ou de partager 
une réflexion plus approfondie sur la démarche artistique. 

Une fois l'exposition terminée, les réseaux sociaux constituent également une précieuse archive du projet. 
Une publication récapitulative retraçant les différentes étapes — préparation, montage, vernissage, 
exposition et démontage — permet de conclure le projet, de remercier les personnes ayant contribué à sa 
réussite et de conserver une trace de cette expérience. 

Le vernissage 

Le vernissage marque l'ouverture officielle d'une exposition. Il constitue souvent le premier moment de 
rencontre entre les créateur·rices, les visiteur·euses, les partenaires et les médias. 

Au-delà de la découverte des œuvres, il permet d'échanger, de présenter sa démarche, de développer son 
réseau professionnel et de remercier les personnes ayant participé au projet. 

Accueillir le public 

L'accueil fait partie intégrante de l'expérience proposée. 

Être disponible, répondre aux questions et laisser les visiteur·euses découvrir les œuvres à leur rythme 
contribue à créer une atmosphère agréable. Un mot d'introduction ou une courte présentation du projet 
peuvent également aider le public à entrer dans l'exposition. 

Nourriture et boissons 

Il est courant de proposer quelques boissons et une petite collation lors d'un vernissage. Ce moment 
convivial favorise les échanges entre les participant·es et incite le public à prolonger sa visite. 

Il est toutefois important de tenir compte des œuvres exposées. 

Les boissons ou aliments susceptibles de tacher ou d'endommager les œuvres devraient être consommés à 
distance de celles-ci. Dans certains lieux, il est préférable de prévoir un espace distinct consacré au buffet 
afin de protéger les pièces présentées. 

Le choix des boissons et de la nourriture peut également participer à l'identité de l'événement. Une 
sélection simple, soignée et adaptée au contexte est généralement suffisante. 

Penser à l'organisation 

Quelques éléments méritent d'être anticipés avant l'ouverture : 

• le nombre de personnes attendues ; 
• le mobilier nécessaire (tables, verres, nappes, poubelles...) ; 
• les allergies ou régimes alimentaires éventuels ; 
• le rangement et le nettoyage après l'événement ; 
• la présence de suffisamment de personnes pour accueillir le public et gérer l'organisation. 
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Installer l'exposition 

Une exposition réussie est rarement improvisée. Avant le montage, il est conseillé de réaliser un plan, des 
croquis ou une maquette permettant d'anticiper la disposition des œuvres, la circulation du public et les 
contraintes du lieu. 

Cette préparation permet notamment de : 

• répartir les œuvres dans l'espace ; 
• vérifier les dimensions disponibles ; 
• anticiper les besoins en mobilier, socles ou vitrines ; 
• préparer les systèmes d'accrochage ; 
• estimer le temps nécessaire au montage. 

Avant l'arrivée des œuvres, il est recommandé de préparer entièrement le lieu : 

• nettoyer les espaces d'exposition ; 
• installer les cimaises, socles ou vitrines ; 
• vérifier l'éclairage ; 
• préparer les outils nécessaires au montage ; 
• protéger les sols ou les surfaces fragiles si nécessaire. 

Une bonne organisation facilite grandement le travail et limite les manipulations inutiles des œuvres. 

Le montage 

Le montage constitue l'étape durant laquelle le projet prend véritablement forme. Même si un plan a été 
préparé, quelques ajustements sont souvent nécessaires une fois les œuvres installées. 

Il est généralement préférable de procéder dans un ordre logique : 

• installer les éléments les plus volumineux ; 
• positionner les vitrines, socles et mobilier ; 
• accrocher les œuvres murales ; 
• régler l'éclairage ; 
• installer les cartels et les textes ; 
• effectuer les derniers ajustements. 

Pendant toute la durée du montage, les œuvres doivent être manipulées avec précaution. Il est conseillé de 
travailler à deux pour les pièces lourdes ou fragiles, d'utiliser des gants lorsque cela est nécessaire et de 
préparer un espace sécurisé pour déposer temporairement les œuvres. 

Le montage est également un moment d'observation. Il est important de prendre régulièrement du recul afin 
d'évaluer : 

• les alignements ; 
• les espacements entre les œuvres ; 
• la cohérence générale de la scénographie ; 
• la lisibilité des textes ; 
• l'effet produit par la lumière. 

Une fois l'installation terminée, il est utile de parcourir l'exposition comme le ferait un·e visiteur·euse afin de 
vérifier que le parcours est fluide et que chaque œuvre bénéficie de l'espace nécessaire. 
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Les cadres, systèmes d'accrochage et vitrines 

Le choix du système de présentation influence fortement la perception des œuvres. 

Les cadres 

Le cadre protège l'œuvre tout en participant à sa mise en valeur. 

Son choix dépend notamment : 

• du style de l'exposition ; 
• du type d'œuvre présenté ; 
• des matériaux utilisés ; 
• de l'identité visuelle du projet. 

Il est généralement préférable de conserver une cohérence entre les différents cadres afin d'éviter qu'ils 
attirent davantage l'attention que les œuvres elles-mêmes. 

Selon les besoins, il est possible d'utiliser : 

• des cadres classiques ; 
• des passe-partout ; 
• des caisses américaines ; 
• des cadres vitrés ou sans vitrage. 

Les systèmes d'accrochage 

Chaque lieu possède ses propres contraintes. 

Les œuvres peuvent être suspendues à l'aide de : 

• cimaises ; 
• câbles ; 
• crochets ; 
• rails d'accrochage ; 
• vis ou chevilles ; 
• aimants ou fixations temporaires lorsque les murs ne peuvent pas être percés. 

Avant toute installation, il est indispensable de vérifier les règles imposées par le lieu d'exposition. Certains 
espaces interdisent de percer les murs ou imposent un système d'accrochage spécifique. 

Toutes les fixations doivent être adaptées au poids des œuvres et offrir une marge de sécurité suffisante. 

Un accrochage soigné repose également sur des alignements réguliers, des espacements cohérents et une 
hauteur adaptée à la lecture. 

Les vitrines 

Les vitrines sont souvent indispensables pour présenter des bijoux. 

Elles assurent plusieurs fonctions : 

• protéger les œuvres de la poussière ; 
• limiter les manipulations ; 
• renforcer la sécurité ; 
• créer un environnement contrôlé autour des pièces. 

Le choix de la vitrine dépend du type de bijoux présentés et du contexte de l'exposition. 
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On peut notamment utiliser : 

• des vitrines sur socle ; 
• des vitrines murales ; 
• des cloches en verre ou en plexiglas ; 
• des vitrines sécurisées fermant à clé. 

L'intérieur de la vitrine mérite autant d'attention que son enveloppe. Les supports, les tissus, les socles, les 
couleurs et l'éclairage doivent être choisis afin de mettre les bijoux en valeur sans créer de concurrence 
visuelle. 

Les vitrages doivent être parfaitement propres avant l'ouverture de l'exposition, car les poussières et les 
traces deviennent rapidement visibles sous les éclairages. 

Enfin, il est important de tenir compte des reflets. Une vitrine placée face à une fenêtre ou à un projecteur 
peut rendre l'observation difficile. Il est souvent nécessaire de déplacer légèrement la vitrine, d'orienter les 
projecteurs ou de modifier la position des bijoux afin d'améliorer le confort de visite. 

Outils et matériel 

Monter une exposition nécessite bien plus que les œuvres elles-mêmes. Préparer une caisse contenant le 
matériel indispensable permet de gagner un temps précieux lors de l'installation et d'éviter de devoir 
improviser une solution au dernier moment. 

Cette caisse peut être réutilisée d'une exposition à l'autre et complétée progressivement en fonction de 
l'expérience. 

Outils 

• marteau ; 
• tournevis plats et cruciformes ; 
• visseuse-perceuse avec batteries chargées ; 
• forets pour le bois, le métal et le béton ; 
• jeu d'embouts ; 
• pinces (universelle, coupante, à bec) ; 
• cutter avec lames de rechange ; 
• ciseaux ; 
• mètre ruban ; 
• règle métallique ; 
• niveau à bulle ou niveau laser ; 
• équerre. 

Fixations 

• clous de différentes tailles ; 
• aiguilles ou épingles ; 
• vis à bois ; 
• chevilles adaptées aux différents types de murs ; 
• crochets et pitons ; 
• agrafeuse avec des agrafes de rechange ; 
• fil nylon transparent ; 
• colliers de serrage (type Rilsan, Colson) ; 
• cordelette ou ficelle. 
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Adhésifs 

• ruban de masquage (scotch de carrossier) ; 
• ruban adhésif double face ; 
• ruban toilé (gaffer) ; 
• adhésif transparent ; 
• Patafix® ou pâte adhésive. 

Le ruban de masquage est particulièrement utile pour réaliser des repères sans abîmer les murs ou 
maintenir temporairement des éléments pendant le montage. 

Électricité 

• rallonges ; 
• multiprises ; 
• enrouleur électrique ; 
• adaptateurs de prises si nécessaire ; 
• lampes d'appoint ; 
• ampoules de rechange ; 
• piles ou batteries de rechange. 

Nettoyage 

• chiffons microfibres ; 
• essuie-tout ; 
• soufflette ; 
• pinceau souple pour retirer les poussières ; 
• nettoyant pour vitres ; 
• alcool isopropylique ou acétone ; 
• aspirateur à main ; 
• balayette ; 
• rouleau anti-poil ; 
• éponge magique ; 
• gants en coton ou en nitrile. 

Avant l'ouverture, il est recommandé d'effectuer un dernier nettoyage des vitrines, des cadres et des bijoux 
afin d'éliminer les traces de doigts et les poussières apparues pendant le montage. 

Retouches et peinture 

• peinture blanche et noire ; 
• pinceaux de différentes tailles ; 
• petit rouleau ; 
• bac à peinture ; 
• enduit de rebouchage ; 
• papier abrasif fin ; 
• chiffon humide. 

Quelques retouches permettent souvent de faire disparaître les petits défauts laissés par une exposition 
précédente ou les marques provoquées lors du montage. 
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Papeterie 

• crayons à papier ; 
• stylo bille ; 
• marqueur indélébile ; 
• feutres fins ; 
• bloc-notes ; 
• étiquettes ; 
• gomme d’architecte ; 
• gomme. 

Scénographie 

• tissus de différentes couleurs ; 
• nappes ou fonds photographiques ; 
• papier Canson ou cartons de présentation ; 
• plaques de mousse rigide (carton plume) ; 
• petits socles supplémentaires ; 
• cales en bois ; 
• serre-joints ; 
• pastilles en feutre pour caler des objets ; 
• pinces de maintien. 

Ces éléments permettent d'adapter rapidement la scénographie si certaines idées évoluent pendant le 
montage. 

Divers 

• escabeau ; 
• lampe frontale ; 
• chargeurs de téléphone et d'appareil photo ; 
• batterie externe (powerbank) ; 
• enceinte pour la musique ; 
• couteau multifonction ; 
• petite trousse de premiers secours ; 
• bouteille d'eau et quelques collations. 

Le montage d'une exposition est souvent plus long que prévu. Prévoir de quoi travailler confortablement 
permet de rester concentré jusqu'à l'ouverture. 

Préparer une check-list 

Avant chaque exposition, il est utile de préparer une liste du matériel à emporter. Cette vérification limite les 
oublis et permet de contrôler que chaque outil a bien été récupéré au moment du démontage. 

Avec l'expérience, cette caisse devient un véritable atelier mobile, prêt à accompagner chaque nouveau 
projet d'exposition. 

Démontage et archivage 

Le démontage fait partie intégrante du projet. Il mérite autant d'attention que le montage. 

Avant de retirer les œuvres, il est recommandé de réaliser plusieurs photographies de l'exposition dans son 
ensemble ainsi que des différents espaces. Ces images constitueront une documentation précieuse pour 
un portfolio, un dossier de candidature ou la préparation d'une future exposition. 

Les bijoux doivent ensuite être retirés méthodiquement, un par un, puis rangés dans leurs écrins ou leurs 
emballages de transport. Les socles, vitrines, cadres et éléments de scénographie sont démontés avec soin 
afin d'éviter toute détérioration.  
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Avant de quitter les lieux, il est important de vérifier que : 

• toutes les œuvres ont été récupérées ; 
• les ventes ont été enregistrées ; 
• les bijoux réservés sont identifiés ; 
• les emballages et certificats sont prêts pour les client·es ; 
• le matériel de présentation est complet ; 
• le lieu est rendu propre et dans l'état où il a été mis à disposition. 

Une fois l'exposition terminée, il est conseillé d'archiver l'ensemble du projet : 

• les photographies de l'exposition ; 
• les affiches, flyers et supports de communication ; 
• le plan de scénographie ; 
• les cartels et textes de présentation ; 
• les articles de presse ou publications sur les réseaux sociaux ; 
• les statistiques de fréquentation, lorsqu'elles sont disponibles. 

Prendre le temps d'analyser le projet est également une étape importante. Identifier ce qui a bien 
fonctionné, les difficultés rencontrées et les améliorations possibles permettra de préparer plus 
efficacement les expositions futures. 

Une exposition ne s'achève réellement qu'une fois les œuvres rangées, les ventes finalisées et l'expérience 
documentée. 

Entretien 

Une exposition évolue au fil des jours. Les passages du public, la poussière, les variations de lumière ou les 
manipulations peuvent progressivement modifier sa présentation. 

Un contrôle régulier permet de conserver une exposition accueillante et professionnelle. 

Il est conseillé de vérifier quotidiennement : 

• la propreté des vitrines, des socles et des cadres ; 
• l'absence de poussières ou de traces de doigts sur les bijoux ; 
• le bon fonctionnement de l'éclairage ; 
• la stabilité des œuvres et des supports ; 
• la lisibilité des cartels et des textes ; 
• le réapprovisionnement des catalogues ou leur état ; 
• le bon fonctionnement des systèmes de sécurité. 

Les bijoux peuvent nécessiter un nettoyage ponctuel afin de retrouver tout leur éclat. Les vitrages méritent 
également une attention particulière, car les traces de doigts deviennent rapidement visibles sous les 
éclairages. 

Lorsque des œuvres sont vendues, il est important de mettre à jour les cartels ou d'ajouter une discrète 
mention « vendu » afin d'informer le public tout en conservant la cohérence de l'exposition. 

Une exposition bien entretenue témoigne du soin apporté aux œuvres et du respect accordé aux 
visiteur·euses. 
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Présenter et vendre les bijoux 

Lorsqu'une exposition a également pour objectif de vendre des bijoux, il est important d'anticiper 
l'expérience de la clientèle tout en préservant la cohérence de l'exposition. 

Préparer les ventes 

Une exposition-vente nécessite une organisation administrative aussi soignée que la présentation des 
bijoux. 

Avant l'ouverture, il est recommandé de prévoir l'ensemble du matériel nécessaire afin de pouvoir conclure 
une vente rapidement et dans de bonnes conditions. 

Il est notamment utile de préparer : 

• un catalogue ou une liste des bijoux exposés ; 
• les prix de chaque pièce ; 
• un système de numérotation permettant d'identifier facilement les bijoux ; 
• des reçus ou des factures ; 
• des certificats d'authenticité, si nécessaire ; 
• des cartes de visite ; 
• les emballages et sacs destinés à remettre les bijoux. 

Il est également important d'anticiper les moyens de paiement proposés. Selon le contexte, il peut être 
nécessaire de disposer : 

• d'une caisse avec un fond de monnaie pour les paiements en espèces ; 
• d'un terminal de paiement par carte bancaire ; 
• d'une solution de paiement par téléphone ou QR code ; 
• d'un accès à Internet si le système de paiement l'exige. 

Lorsque le bijou reste exposé jusqu'à la fin de l'exposition, il est généralement demandé à la clientèle de 
régler la totalité du montant au moment de la vente ou, selon les conditions fixées par l'organisateur ou 
l'atelier, de verser un acompte permettant de réserver la pièce. 

Dans tous les cas, les conditions de vente doivent être clairement expliquées : montant versé, délai de 
livraison ou de retrait, modalités d'expédition et éventuelles conditions de retour. 

Une bonne préparation administrative permet de consacrer davantage de temps à l'accueil de la clientèle et 
limite les risques d'erreur ou d'oubli au moment de la vente. 

Avant l'ouverture, effectuez une vente fictive. Vérifiez que les prix sont corrects, que le terminal de 
paiement fonctionne, que les reçus peuvent être établis et que vous savez où se trouvent les emballages si 
les client·es repartent directement avec le bijou, les certificats et les cartes de visite. Comme pour le 
montage d'un stand, cette répétition permet souvent d'éviter des difficultés le jour de l'événement. 

Permettre l'essai des bijoux 

Les visiteur·euses souhaitent souvent essayer les créations avant de prendre une décision. 

Il est donc utile de prévoir : 

• un ou plusieurs miroirs bien placés ; 
• un espace permettant d'essayer les bijoux confortablement ; 
• un éclairage fidèle aux couleurs et aux matériaux ; 
• une surface propre sur laquelle poser les bijoux pendant les manipulations. 
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Pour les pièces particulièrement délicates ou de grande valeur, il peut être préférable que les manipulations 
soient réalisées par la·le bijoutier·ère ou par une personne responsable de l'exposition. 

Selon les matériaux présentés, l'utilisation de gants en coton ou en nitrile peut être recommandée afin 
d'éviter les traces de doigts et de limiter les risques d'oxydation ou de rayures. 

Gérer les ventes pendant l'exposition 

Lorsqu'une pièce est vendue, il n'est pas toujours souhaitable de la retirer immédiatement de l'exposition. 
Son absence peut déséquilibrer la scénographie et donner progressivement une impression de vide. 

Une pratique courante consiste à laisser le bijou en place jusqu'à la fin de l'exposition, avec l'accord de 
l'acheteur·euse. 

Une petite pastille ou une discrète mention « vendu » permet alors d'indiquer que la pièce est réservée. 

Cette solution présente plusieurs avantages : 

• elle préserve la qualité de l'exposition jusqu'à son démontage ; 
• elle permet aux autres visiteur·euses de découvrir l'ensemble de la collection ; 
• elle valorise le travail de l'artiste en montrant que certaines pièces ont déjà trouvé acquéreur. 

Il est alors important d'informer clairement l'acheteur·euse que le bijou lui sera remis ou expédié à l'issue de 
l'exposition, en précisant le délai prévu. 

Préparer la remise des bijoux 

À la fin de l'exposition, il est recommandé de vérifier soigneusement les ventes réalisées, de préparer les 
emballages et d'organiser les remises ou les expéditions. 

Une bonne organisation permet de clôturer l'exposition sereinement tout en laissant une image 
professionnelle auprès de la clientèle. 

Une exposition ne s'achève pas au démontage des œuvres. La qualité du suivi après la vente participe 
pleinement à l'expérience proposée aux client·es.  
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10. Diffuser son travail 
Il n'existe pas de stratégie de communication universelle. Certain·es bijoutier·ères développent 
principalement leur activité grâce à Instagram, d'autres privilégient les salons, les expositions, le bouche-à-
oreille ou les recommandations de leur clientèle. L'essentiel est de choisir des moyens de communication 
cohérents avec son activité, sa personnalité et le temps que l'on est prêt à y consacrer. 

Maintenir sa communication dans le temps 
Créer un compte sur un réseau social ou réaliser un site Internet demande relativement peu de temps. En 
revanche, les maintenir à jour représente un investissement régulier. 

Chaque canal de communication nécessite de produire de nouveaux contenus, de répondre aux messages, 
de mettre à jour les informations et de suivre l'évolution des plateformes. 

Avant de se lancer, il est donc utile de se demander : 

• Combien de temps puis-je consacrer à ma communication chaque semaine ? 
• Suis-je capable d'alimenter régulièrement ce canal ? 
• Ce support est-il réellement adapté à mon activité et à mon public ? 

Il est souvent préférable de communiquer sur un nombre limité de plateformes, mais de manière régulière et 
soignée, plutôt que de multiplier les comptes qui restent inactifs. 

La communication fait partie du travail de la·du bijoutier·ère, mais elle ne doit pas prendre le pas sur la 
création elle-même. Un équilibre doit être trouvé entre le temps consacré à fabriquer les bijoux et celui 
consacré à les faire connaître. 

Il est également important d'accepter que la communication évolue avec le temps. Un site Internet peut 
être enrichi progressivement, un portfolio peut être complété au fil des projets et les réseaux sociaux 
peuvent être adaptés selon les besoins ou les nouvelles habitudes du public. 

Une communication durable repose davantage sur la régularité que sur la quantité. Quelques publications 
pertinentes et de qualité auront généralement plus d'impact qu'une succession de contenus publiés 
uniquement pour rester visible. 

Faire soi-même ou faire appel à un·e professionnel·le ? 
Communiquer efficacement demande des compétences variées : photographie, graphisme, rédaction, 
création de sites Internet, référencement, gestion des réseaux sociaux ou encore commerce en ligne. 

Il est rarement possible de maîtriser parfaitement tous ces domaines en début de carrière. Il est donc 
important d'identifier les tâches que l'on peut réaliser soi-même et celles pour lesquelles l'aide d'un·e 
professionnel·le peut représenter un véritable investissement. 

Par exemple, il est souvent envisageable de publier soi-même sur les réseaux sociaux, de rédiger une 
description ou de mettre à jour son portfolio. En revanche, la création d'une identité visuelle complète, le 
développement d'un site Internet complexe ou la mise en place d'une boutique en ligne demandent parfois 
des compétences techniques importantes. 

Au début d'une activité, le budget est souvent limité. Il n'est donc pas toujours possible de déléguer ces 
tâches. Dans ce cas, il est préférable de commencer avec des solutions simples mais bien réalisées, puis 
d'améliorer progressivement sa communication à mesure que l'activité se développe. 

À l'inverse, certains investissements peuvent rapidement être rentabilisés. Une identité visuelle cohérente, 
un logo professionnel, un site Internet bien conçu ou une boutique en ligne fiable peuvent renforcer la 
crédibilité d'un atelier et faire gagner un temps précieux au quotidien.  
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Faire appel à un·e professionnel·le ne signifie pas abandonner sa communication. Le rôle de la·du 
bijoutier·ère reste essentiel : définir son identité, expliquer son travail, fournir les contenus et participer aux 
choix. Le ou la spécialiste apporte ensuite son expertise technique pour transformer ces idées en outils de 
communication efficaces. 

Comme dans de nombreux domaines du métier, il ne s'agit pas de tout faire soi-même, mais de savoir 
quand il est pertinent de demander l'aide d'une personne spécialisée. 

 

Choisir le bon canal de communication 
Il n'existe pas de solution unique pour communiquer son travail. Le choix du canal dépend avant tout du 
public que l'on souhaite atteindre et des objectifs que l'on poursuit. 

Une clientèle locale ne recherchera pas forcément les mêmes informations qu'une galerie, un employeur ou 
un jury de concours. 

Avant de créer un nouveau support de communication, il est utile de se poser quelques questions : 

• À qui est-il destiné ? 
• Quel message souhaite-t-on transmettre ? 
• Combien de temps pourra-t-on consacrer à sa mise à jour ? 
• Ce support est-il adapté au type de contenu que l'on souhaite partager ? 

Il est souvent préférable de communiquer efficacement sur un nombre limité de plateformes plutôt que 
d'être présent partout sans pouvoir les maintenir à jour. 

Le portfolio 

Qu'est-ce qu'un portfolio ? 

Un portfolio est une sélection de travaux destinée à présenter un savoir-faire, une démarche ou une 
identité professionnelle. 

Contrairement à un catalogue, qui cherche à montrer l'ensemble d'une production, le portfolio sélectionne 
uniquement les projets les plus pertinents pour un objectif donné. 

Il peut être utilisé dans de nombreuses situations : 

• rechercher un emploi ; 
• présenter son travail à une galerie ; 
• participer à un concours ; 
• répondre à un appel à projets ; 
• intégrer une formation ; 
• rencontrer une clientèle ; 
• présenter son travail sur un site Internet. 

Le portfolio constitue souvent la première impression qu'une personne aura de votre travail. Il mérite donc 
d'être construit avec autant de soin que les projets qu'il présente. 

  



10. Diffuser son travail 

 127 

Adapter son portfolio à son destinataire 

Un portfolio n'est pas un document universel. 

Le contenu présenté dépend toujours de la personne à qui il est destiné. 

Une galerie sera souvent sensible à la cohérence d'une démarche artistique. 

Un employeur cherchera davantage à comprendre les compétences techniques et la capacité à s'intégrer 
dans un atelier. 

Une clientèle s'intéressera principalement aux créations proposées, à leur qualité et à leur style. 

Il est donc pertinent d'adapter la sélection des projets, leur ordre ou les informations présentées en 
fonction du contexte. 

Construire plusieurs versions d'un même portfolio est une pratique courante chez de nombreux·ses 
professionnel·les. 

Contenu du portfolio 

Sélectionner les projets 

L'une des erreurs les plus fréquentes consiste à vouloir tout montrer. 

Après plusieurs années de formation, il est tentant d'inclure chaque réalisation. Pourtant, un portfolio gagne 
en qualité lorsqu'il est sélectif. 

Chaque projet présenté devrait avoir une raison d'être. 

Avant d'ajouter un travail, il est utile de se demander : 

• Représente-t-il mon niveau actuel ? 
• Apporte-t-il quelque chose de différent des autres projets ? 
• Correspond-il au type de travail que je souhaite continuer à réaliser ? 
• Suis-je capable d'en parler avec assurance ? 

Quelques projets très bien présentés auront généralement davantage d'impact qu'une longue succession 
de réalisations inégales. 

Le portfolio ne raconte pas tout ce qui a été fait. Il montre ce que l'on souhaite que les autres retiennent de 
son travail. 

Construire une série 

Un portfolio ne doit pas être perçu comme une accumulation de projets indépendants. 

Les différentes pages dialoguent entre elles et construisent progressivement une image cohérente du 
travail présenté. 

Comme dans une exposition ou une série photographique, il est utile de réfléchir : 

• à l'ordre des projets ; 
• au rythme de la lecture ; 
• à l'alternance entre vues d'ensemble et détails ; 
• à la diversité des techniques présentées ; 
• aux respirations visuelles entre les différentes pages. 

Les premières pages jouent un rôle particulièrement important. Elles donnent souvent envie de poursuivre 
la lecture. 

Il est donc préférable d'y placer les projets les plus représentatifs de son travail.  
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Montrer une démarche 

Le résultat final ne raconte qu'une partie du projet. 

Les recherches, les dessins, les prototypes, les essais, les maquettes ou les photographies de fabrication 
permettent de mieux comprendre la réflexion qui a conduit à l'objet terminé. 

Présenter cette démarche montre non seulement le résultat obtenu, mais aussi la capacité à concevoir, 
expérimenter et résoudre des problèmes. 

Selon le contexte, il peut être pertinent d'inclure : 

• des croquis ; 
• des recherches de formes ; 
• un moodboard ; 
• des essais de matériaux ; 
• des prototypes ; 
• des photographies de fabrication ; 
• des détails techniques. 

Ces éléments donnent de la profondeur au portfolio et témoignent de la richesse du processus de création. 

Mise en page et textes 

La qualité du portfolio dépend autant de sa présentation que des projets qu'il contient. 

Les photographies doivent être soignées, correctement exposées et suffisamment grandes pour permettre 
d'observer les détails. 

La mise en page doit rester sobre afin de mettre les réalisations en valeur. 

Les textes ont pour rôle d'accompagner les images, non de les remplacer. Quelques informations clairement 
rédigées sont généralement plus efficaces qu'un long paragraphe. 

Chaque projet peut être accompagné de quelques informations essentielles : 

• le titre ; 
• la date de réalisation ; 
• les matériaux ; 
• les techniques employées ; 
• le contexte (travail d'école, concours, commande, projet personnel). 

L'ensemble du document doit conserver une identité graphique cohérente, en accord avec le travail 
présenté. 

Portfolio papier ou numérique 

Aujourd'hui, un portfolio peut prendre différentes formes. 

Le portfolio numérique est facile à partager par courrier électronique, à intégrer sur un site Internet ou à 
consulter sur une tablette. Il permet d'ajouter des vidéos, des animations, des liens vers d'autres contenus 
et d'être mis à jour rapidement. 

Le portfolio imprimé offre une expérience différente. La qualité du papier, de l'impression, de la reliure et de 
la mise en page participe pleinement à la présentation du travail. Il facilite également les échanges lors d'un 
entretien, d'une rencontre avec une clientèle ou d'une présentation de projet. 

Ces deux supports ne s'opposent pas. Ils sont souvent complémentaires et répondent à des besoins 
différents. 
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Par exemple, lors d'un entretien d'embauche, il peut être judicieux d'envoyer une version numérique du 
portfolio avant la rencontre afin que l'employeur puisse en prendre connaissance. Le jour de l'entretien, 
apporter une version imprimée permet de guider la discussion, de feuilleter les projets ensemble et 
d'échanger plus facilement. 

Le portfolio papier offre également la possibilité de présenter des documents originaux qui perdent 
souvent en qualité lorsqu'ils sont numérisés. C'est notamment le cas des gouachés, des croquis, des 
recherches de mise en couleur, des échantillons de matériaux ou de certains essais techniques. Observer 
ces documents directement permet d'apprécier la finesse du dessin, les textures ou la qualité d'exécution, 
des aspects parfois difficiles à restituer sur un écran ou après une impression. 

Un portfolio imprimé de qualité représente souvent un investissement important, tant par le coût de 
l'impression et de la reliure que par le temps consacré à sa réalisation. Il n'a donc pas vocation à être 
distribué ou laissé systématiquement à son interlocuteur. Il est tout à fait courant de venir avec son 
portfolio, de l'utiliser comme support de présentation pendant l'entretien, puis de repartir avec. La version 
numérique, envoyée en amont ou après la rencontre, permet ensuite à la personne de le consulter à 
nouveau. 

Le choix du support dépend donc du contexte, mais disposer à la fois d'une version numérique et d'une 
version imprimée constitue souvent la solution la plus polyvalente. 

 

La newsletter 

Une newsletter est un courrier électronique envoyé à une liste de personnes ayant choisi de s'y inscrire. Elle 
permet de maintenir un lien direct avec une clientèle ou un public déjà intéressé par le travail de l'atelier. 

Pour fonctionner, elle s'appuie sur une base de données d'adresses e-mail, constituée par exemple grâce à 
un formulaire sur un site Internet, un QR code lors d'une exposition ou une inscription après un achat. Les 
personnes doivent toujours avoir accepté de recevoir ces messages. 

Une newsletter peut servir à annoncer : 

• une nouvelle collection ; 
• une exposition ou un marché ; 
• une actualité de l'atelier ; 
• une nouveauté sur le site Internet ; 
• un projet ou une technique particulière. 

Il n'est pas nécessaire d'en envoyer souvent. Pour un atelier de bijouterie, quelques envois pertinents dans 
l'année peuvent suffire. L'important est d'avoir quelque chose d'intéressant à transmettre plutôt que de 
communiquer uniquement pour rester visible. 

Des outils spécialisés comme Mailchimp, Brevo ou MailerLite permettent de gérer les inscriptions, les 
désinscriptions et l'envoi des newsletters à partir d'une même base de données. 
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Le site Internet 

Le site Internet constitue généralement la référence principale d'une activité professionnelle. Contrairement 
aux réseaux sociaux, il appartient à son propriétaire et son contenu n'est pas soumis aux algorithmes d'une 
plateforme. 

Il permet notamment de présenter : 

• son atelier ; 
• son portfolio ; 
• ses coordonnées ; 
• ses prestations ; 
• son parcours ; 
• une boutique en ligne. 

Le site Internet est souvent l'endroit où une personne intéressée cherchera des informations fiables et 
durables. 

Comprendre les différents éléments 

La création d'un site Internet repose généralement sur trois éléments distincts. 

• Le nom de domaine correspond à l'adresse du site (par exemple : www.monatelier.ch). 
• L'hébergement est l'espace dans lequel sont stockés les fichiers du site. Il permet de rendre le site 

accessible sur Internet. 
• Le système de gestion de contenu (CMS) est le logiciel qui permet de créer et de modifier les 

différentes pages du site sans avoir à programmer. 

Ces trois éléments sont parfois proposés séparément, parfois réunis dans une même offre. 

Les principales solutions 

Plusieurs solutions permettent aujourd'hui de créer un site Internet sans connaissances avancées en 
programmation. 

• En Suisse, Infomaniak est un hébergeur largement utilisé. Il propose l'enregistrement de noms de 
domaine, l'hébergement de sites Internet, l’envoi de newsletter ainsi qu'une installation simplifiée de 
WordPress, qui est le système de gestion de contenu le plus utilisé au monde. Très flexible, il 
permet de créer aussi bien un portfolio qu'un site professionnel complet ou une boutique en ligne. 
Sa prise en main demande un peu plus de temps, mais il offre une grande liberté de 
personnalisation. 
Cette solution présente l'avantage de regrouper l'ensemble des services au même endroit tout en 
bénéficiant d'une assistance en français et d'une infrastructure située en Suisse. 

• Cargo est une plateforme particulièrement appréciée dans les domaines de l'art, du design, de la 
photographie et de l'architecture. Elle privilégie la qualité de la mise en page et laisse une grande 
liberté graphique. Pour un portfolio ou le site d'un·e créateur·rice souhaitant présenter son univers 
visuel, Cargo constitue une excellente solution. Ils ont aussi une offre pour étudiant·e et de la 
documentation sur comment utiliser leur plateforme. En revanche, la plateforme est en anglais et si 
l'objectif principal est de développer une boutique en ligne importante ou un site très évolutif, 
WordPress reste généralement plus adapté, même si la plateforme propose un système intégré de 
boutique en ligne. 

• Wix permet de créer rapidement un site grâce à une interface très intuitive. Il convient 
particulièrement aux personnes souhaitant mettre en ligne un premier site sans connaissances 
techniques particulières. 

• Squarespace met l'accent sur la qualité graphique de ses modèles. Il est particulièrement apprécié 
pour les portfolios, les sites de photographes, de designers ou de créateur·rices.   
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Les boutiques en ligne 

Si l'objectif est de vendre directement des bijoux sur Internet, il est possible d'ajouter une boutique e-
commerce. 

Selon la solution choisie, différentes options existent : 

• WooCommerce, qui s'intègre à WordPress ; 
• les boutiques intégrées proposées par Wix, Squarespace ou cargo ; 
• des plateformes spécialisées comme Shopify. 

Une boutique en ligne demande davantage de travail qu'un simple site vitrine. Elle implique notamment la 
gestion des paiements, des stocks, des livraisons, des retours et des mises à jour de sécurité. 

Avant de créer une boutique, il est donc utile d'évaluer le temps que l'on pourra consacrer à son 
fonctionnement. 

Les réseaux sociaux 

Les réseaux sociaux permettent de présenter son travail, de développer une communauté et de maintenir 
un lien avec sa clientèle. 

Ils constituent un excellent moyen de montrer les coulisses d'un atelier, de documenter un projet ou 
d'annoncer une exposition. Ils ne remplacent toutefois pas un site Internet, qui reste la référence pour les 
informations durables et les contenus plus complets. 

Chaque réseau social possède ses propres codes, mais certains principes s'appliquent à toutes les 
plateformes. 

Construire une image professionnelle 

Chaque publication contribue à construire l'image que le public se fait d'un atelier. 

Avant de publier une photographie, une vidéo ou un texte, il est utile de se demander : 

• Cette publication apporte-t-elle une information intéressante ? 
• Représente-t-elle fidèlement mon travail ? 
• Correspond-elle à l'image que je souhaite donner de mon atelier ? 

Il est souvent préférable de publier moins souvent, mais avec des contenus de qualité. 

Construire une cohérence 

Au fil du temps, les publications forment un ensemble. Les couleurs, les photographies, le ton des textes et 
les sujets abordés participent progressivement à construire une identité reconnaissable. 

Cette cohérence ne signifie pas que toutes les publications doivent être identiques. Au contraire, la 
diversité des contenus enrichit la communication, à condition qu'ils restent cohérents avec l'identité de 
l'atelier. 

Représenter le métier avec crédibilité 

Les réseaux sociaux contribuent à l'image que le public se fait de la bijouterie. Les gestes présentés, le 
vocabulaire utilisé et les explications données doivent être techniquement justes. 

Montrer une mauvaise utilisation d'un outil, employer un terme inapproprié ou diffuser une information 
erronée peut rapidement nuire à la crédibilité du travail présenté, en particulier auprès des 
professionnel·les. 

Lorsque des collaborations sont réalisées ou que des références extérieures sont utilisées, il est également 
important de citer les personnes concernées et de replacer les images dans leur contexte.  
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Choisir ses publications 

Tout ne mérite pas nécessairement d'être publié. 

Avant de partager un contenu, il est utile de se demander s'il apporte une nouvelle information ou un 
nouveau regard sur son travail. 

Un bijou terminé, un détail technique, une étape de fabrication, une exposition ou une réflexion personnelle 
peuvent tous constituer des publications intéressantes, à condition qu'elles apportent chacune quelque 
chose de différent. 

La qualité d'une communication repose davantage sur la pertinence des contenus que sur leur quantité. 

Comprendre le rôle des algorithmes 

Sur la plupart des réseaux sociaux, les publications ne sont pas montrées de manière chronologique. Elles 
sont sélectionnées par un algorithme qui détermine les contenus les plus susceptibles d'intéresser chaque 
utilisateur·rice. 

La qualité d'une photographie ou d'une vidéo ne garantit donc pas qu'elle sera largement diffusée. Une 
publication très soignée peut être peu visible, tandis qu'un contenu plus simple peut atteindre un public 
beaucoup plus large. 

Les critères utilisés par ces algorithmes évoluent régulièrement. Selon les périodes, certaines plateformes 
mettent davantage en avant les vidéos, les publications comportant plusieurs images, les contenus 
suscitant des interactions ou encore les publications récentes. 

Il est donc utile de se tenir informé·e des évolutions des plateformes afin d'adapter sa communication 
lorsque cela est pertinent. 

Cependant, il est important de garder un certain recul. Les algorithmes changent constamment, tandis que 
la qualité du travail, des photographies et des informations partagées demeure. Construire une identité 
visuelle cohérente et publier des contenus pertinents reste une stratégie plus durable que de chercher à 
suivre chaque évolution des plateformes. 

Les réseaux sociaux sont des outils de diffusion, mais ils ne devraient pas être l'unique moyen de 
communiquer son travail. Un site Internet, un portfolio, des expositions, des marchés ou le bouche-à-oreille 
permettent également de construire une présence professionnelle, indépendamment des évolutions des 
algorithmes. 

Instagram 

Instagram est aujourd'hui le réseau social le plus utilisé dans les métiers de la création. Il met principalement 
en valeur les photographies et les vidéos courtes. 

La plateforme permet notamment de partager des images individuelles, des carrousels, des vidéos (Reels) 
et des stories, chacun de ces formats répondant à des usages différents. 
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Construire un carrousel 

Un carrousel permet de présenter plusieurs images au sein d'une même publication. 

L'ordre des photographies influence fortement la manière dont le public découvre le projet. 

Il est souvent pertinent de commencer par l'image la plus forte afin d'attirer l'attention, puis de développer 
progressivement le sujet : 

• une vue générale du bijou ; 
• un détail ; 
• le bijou porté ; 
• une étape de fabrication ; 
• un croquis ou une recherche. 

Les images ne doivent pas être choisies uniquement parce qu'elles sont réussies, mais parce qu'elles 
racontent ensemble quelque chose de plus complet qu'une photographie isolée. 

Montrer plusieurs images presque identiques apporte rarement une information supplémentaire. 

Chaque photographie d'un carrousel devrait avoir un rôle précis : montrer une nouvelle face du bijou, un 
détail, un changement d'échelle ou une étape différente du projet. 

Cette diversité maintient l'intérêt du public et valorise davantage le travail présenté. 

Les descriptions 

La photographie attire le regard ; la description apporte le contexte. 

Quelques lignes suffisent souvent à expliquer : 

• l'origine d'un projet ; 
• une difficulté technique ; 
• un choix de matériau ; 
• une source d'inspiration ; 
• le contexte de réalisation (travail d'école, concours, commande ou projet personnel). 

Le texte ne doit pas répéter ce qui est déjà visible sur l'image, mais compléter les informations qu'elle ne 
peut pas transmettre. 

Stories et Reels 

Les stories permettent de partager rapidement le quotidien de l'atelier : une étape de fabrication, une 
exposition, un vernissage ou un moment de travail. Leur caractère temporaire autorise une communication 
plus spontanée. 

Les Reels sont particulièrement adaptés pour montrer les gestes du métier, les jeux de lumière sur un bijou 
ou les différentes étapes d'une réalisation. Les vidéos courtes, centrées sur une seule idée et bien 
rythmées, retiennent généralement davantage l'attention qu'un contenu plus long. 

Quel que soit le format choisi, l'objectif reste le même : proposer un contenu pertinent, fidèle au travail 
présenté et respectueux du métier. 

TikTok 

TikTok privilégie les vidéos courtes et dynamiques. 

La plateforme permet de montrer les gestes du métier, les étapes de fabrication ou certaines techniques de 
manière très accessible. 

Elle demande toutefois une production régulière de contenu et un investissement important en temps.  
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Facebook 

Facebook permet de rejoindre des groupes spécialisés, un marketplace afin de trouver de l’outillage de 
seconde main et de toucher un public parfois plus âgé auprès de qui il sera possible de communiquer 
autour d'événements, d'expositions ou de marchés. 

LinkedIn 

LinkedIn est un réseau professionnel. 

Il convient particulièrement pour présenter son parcours, partager des projets, développer son réseau 
professionnel ou rechercher un emploi. 

Les contenus publiés y sont généralement plus institutionnels que sur Instagram. 
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11. Archiver 
Au fil de sa carrière, une ou un bijoutier·ère produit une grande quantité de documents : photographies, 
dessins, modèles 3D, dossiers de présentation, devis, affiches, vidéos ou encore fichiers d'impression. 

Sans organisation, retrouver un ancien projet devient rapidement difficile. 

Archiver son travail permet notamment de : 

• retrouver facilement un projet réalisé plusieurs années auparavant ; 
• documenter son évolution ; 
• préparer un portfolio ou une exposition ; 
• réutiliser certaines recherches ou solutions techniques ; 
• répondre à une demande de reproduction, de réparation ou de modification d'un bijou. 

Une archive bien organisée constitue une véritable mémoire de son travail. 

Organiser ses fichiers 
Au fil des années, le nombre de fichiers produits devient rapidement très important. Une bonne 
organisation permet de retrouver un document en quelques secondes, même plusieurs années après sa 
création. 

Cette organisation repose sur une arborescence, c'est-à-dire une structure de dossiers et de sous-
dossiers, comparable aux branches d'un arbre. À partir d'un dossier principal, chaque niveau contient des 
dossiers plus spécifiques qui permettent de classer progressivement les différents documents. 

Il n'existe pas une seule bonne manière de construire une arborescence. L'important est d'adopter une 
logique claire et de la conserver dans le temps. 

Par exemple, il est possible de commencer par classer ses projets par année, puis par projet, avant de 
séparer les différents types de fichiers.  

Par exemple : 

2026 
│ 
├── Concours_Bijou_Contemporain 
│   ├── Dessins 
│   ├── Photos 
│   │   ├── RAW 
│   │   ├── JPEG 
│   │   └── Exports 
│   ├── Impression 
│   ├── Présentation 
│   └── Références 
│ 
└── Commande_Alliance_Dupont 
    ├── Devis 
    ├── Dessins 
    ├── Photos 
    └── Facturation 
 
Cette organisation permet de retrouver rapidement les différents documents liés à un projet. 

Il est également préférable d'éviter de mélanger les fichiers personnels, scolaires et professionnels dans un 
même dossier. 
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Il est également recommandé de distinguer les fichiers sources, qui permettent encore de modifier un 
projet (par exemple un document Rhino, Photoshop ou Word), des fichiers exportés, destinés à être 
imprimés, partagés ou publiés (PDF, JPEG, PNG, STL, etc.). Les fichiers sources sont les plus précieux, car ils 
permettent de reprendre un projet plusieurs années après sa création. 

Une arborescence simple, logique et utilisée de manière constante est généralement plus efficace qu'une 
organisation très complexe. Plus le système est facile à comprendre, plus il sera facile à maintenir au fil des 
années. 

Nommer ses fichiers 

Le nom d'un fichier constitue sa première information. 

Des intitulés comme : 

• Photo final.jpg 
• Présentation définitive.pdf 
• IMG_4582.jpg 

deviennent rapidement difficiles à comprendre quelques mois plus tard. 

Il est préférable d'utiliser un nom qui décrit clairement le contenu du document. 

Par exemple : 

• 2026-05-12_BagueOpale_Photo01.jpg 
• CFC_DossierPresentation_v03.pdf 
• CollierPerles_DessinTechnique.pdf 
• NOMprénom_CV.pdf 

Un bon nom de fichier contient généralement : 

• une date (si elle est utile) ; 
• le nom du projet ; 
• une description courte ; 
• éventuellement un numéro de version. 

Quelques bonnes pratiques facilitent également l'organisation : 

• éviter les accents et les caractères spéciaux ; 
• limiter les espaces (utiliser des tirets ou des tirets bas) ; 
• rester cohérent dans toute son arborescence. 

Un fichier correctement nommé se retrouve beaucoup plus facilement grâce aux outils de recherche de 
l'ordinateur. 

Gérer les différentes versions 

Un projet évolue constamment. Il est fréquent de modifier un dessin, une photographie ou un dossier de 
présentation plusieurs fois avant sa version finale. 

Plutôt que d'écraser systématiquement le fichier précédent, il est préférable de conserver les principales 
étapes du travail. 
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Une méthode simple consiste à numéroter les versions : 

• DossierPresentation_v01.pdf 
• DossierPresentation_v02.pdf 
• DossierPresentation_v03.pdf 

Cette méthode permet de revenir facilement à une version précédente en cas d'erreur. 

À l'inverse, des noms comme : 

• final.pdf 
• final2.pdf 
• final_definitif.pdf 
• final_vraiment_definitif.pdf 

deviennent rapidement source de confusion. 

Lorsque le projet est terminé, il est possible de conserver uniquement les étapes importantes et de 
supprimer les versions intermédiaires devenues inutiles. 

Sauvegarder ses données 
Un ordinateur peut tomber en panne, être volé ou subir une mauvaise manipulation. Une sauvegarde permet 
de retrouver son travail même lorsque le support principal n'est plus accessible. 

Une bonne sauvegarde ne consiste pas à copier ses fichiers une seule fois, mais à les enregistrer 
régulièrement sur plusieurs supports. 

Il est recommandé de conserver au minimum : 

• une copie sur son ordinateur ; 
• une copie sur un support externe ; 
• une copie stockée à un autre endroit, par exemple dans un service de stockage en ligne. 

Ainsi, la perte d'un ordinateur ou d'un disque dur ne signifie pas la disparition de plusieurs années de travail. 

Les sauvegardes automatiques sont généralement plus fiables que les sauvegardes réalisées manuellement 
de manière occasionnelle. 

Plusieurs solutions permettent de conserver ses fichiers. 

Le disque dur externe 

Le disque dur externe offre une grande capacité de stockage pour un coût relativement faible. Il est 
particulièrement adapté à l'archivage de photographies, de vidéos ou de projets volumineux. 

En revanche, comme tout appareil électronique, il peut tomber en panne. Il ne devrait donc jamais 
constituer l'unique copie des fichiers. 

Le SSD externe 

Le SSD fonctionne sans pièces mécaniques. Il est plus rapide, plus silencieux et résiste généralement mieux 
aux chocs qu'un disque dur traditionnel. 

Son coût est toutefois plus élevé pour une capacité identique. 
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Le stockage en ligne (Cloud) 

Les services de stockage en ligne permettent d'accéder à ses fichiers depuis plusieurs appareils et 
facilitent les sauvegardes automatiques. 

Ils offrent également une protection supplémentaire en cas de perte ou de vol de l'ordinateur. 

Parmi les services les plus courants, on peut citer : 

• Infomaniak kDrive ; 
• Google Drive ; 
• Dropbox ; 
• Microsoft OneDrive ; 
• Apple iCloud. 

Le stockage en ligne ne remplace toutefois pas totalement une sauvegarde locale. Il est préférable de 
combiner plusieurs solutions afin de limiter les risques de perte de données. 

Une bonne stratégie d'archivage repose sur la multiplication des copies plutôt que sur la confiance 
accordée à un seul support. 

Le NAS (Network Attached Storage) 

Un NAS est un petit serveur de stockage que l'on installe chez soi ou dans un atelier et qui est accessible 
depuis plusieurs ordinateurs reliés au réseau. 

Il permet de centraliser les fichiers, de partager facilement les documents entre plusieurs personnes et 
d'automatiser certaines sauvegardes. De nombreux modèles peuvent également continuer à fonctionner 
même si l'un des disques durs tombe en panne, grâce à un système de redondance des données. 

Le NAS constitue une solution particulièrement intéressante pour les ateliers, les petites entreprises ou les 
personnes manipulant un grand nombre de fichiers. Il ne remplace toutefois pas une véritable sauvegarde : 
un incendie, un vol ou une mauvaise manipulation peuvent toujours entraîner une perte de données. Il est 
donc recommandé de compléter un NAS par une sauvegarde externe ou un stockage en ligne. 
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12. Références et sources d'inspiration 
Liste non exhaustive de sources d’inspiration 

Sites  

• https://www.marieloudumauthioz.ch/portraits : pour son travail sur les portraits de personnalités et 
d’artisans 

• https://www.homofaber.com/en/artisans : pour la représentation des artisans et leur travail 
• https://artsandculture.google.com/partner/conde-nast-archive : pour s’inspirer des shootings de 

mode 
• https://www.magnumphotos.com 
• https://www.gettyimages.fr 

Instagram  
Belles photos 

• https://www.instagram.com/theindependentphoto/ 
• https://www.instagram.com/piariverola/ 
• https://www.instagram.com/somewhere.global/ 
• https://www.instagram.com/c__l__o/ 
• https://www.instagram.com/contemporary100/ 
• https://www.instagram.com/studiopayol/ 

Photos de bijoux 

• https://www.instagram.com/baiushki/ 
• https://www.instagram.com/noe.cotter/ 
• https://www.instagram.com/aliciasciberras_/ 
• https://www.instagram.com/lise___dupont/ 
• https://www.instagram.com/charlesnegre/ 
• https://www.instagram.com/a.sgandurra/ 
• https://www.instagram.com/calypsomahieu/ 
• https://www.instagram.com/anna_piasek/ 

Techniques de la photo 

• https://www.instagram.com/instaphotigy/ 
• https://www.instagram.com/meifatan/ 

Magazines 

• https://www.gaze-magazine.com 
• https://www.foam.org/magazine 
• https://fisheyemagazine.fr 
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Musées de photo 

• https://elysee.ch 
• https://www.mep-fr.org 
• https://jeudepaume.org 
• https://www.le-bal.fr 
• https://www.fotografiska.com/museums 

Festivals 

• https://www.rencontres-arles.com/fr 
• https://www.parisphoto.com/fr-fr.html 
• https://www.images.ch 
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https://www.mep-fr.org/
https://jeudepaume.org/
https://www.le-bal.fr/
https://www.fotografiska.com/museums
https://www.rencontres-arles.com/fr
https://www.parisphoto.com/fr-fr.html
https://www.images.ch/

