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1°  – Les expositions au Photo Club de Paris Val de Bièvre
Agnès Vergnes du Photo Club de Paris Val de Bièvre organise chaque mois la visite d’une exposition photographique. Le petit plus est qu’après l’avoir vue nous nous retrouvons autour d’un verre (une dizaine de personnes en général) pour échanger nos impressions et nos points de vue. C’est une « expérience » très enrichissante, très conviviale et très appréciée. Peut-être une idée pour vous ?
2°  – Parmi les expositions actuellement présentées à Paris et ayant fait l’objet de sorties programmées :
· Saul Leiteir à la Fondation Cartier-Bresson, 2 impasse Lebouis Paris 14ème, jusqu’au 13 avril

· E. Boubat à la Maison Européenne de la Photographie, 5 rue de Fourcy  Paris 4ème, jusqu’au 30 mars (gratuit le mercredi de 17 h à 20 h)

Dans le journal interne du Photo Club de Paris Val de Bièvre, et préalablement aux visites programmées, Agnès rédige un article de présentation de l’exposition choisie. Comme nous avons vu ces deux expositions et que nous les avons beaucoup aimées nous avons pensé que vous seriez intéressés par la lecture de ces articles. Les voici donc :
Saul Leiter : un monde à découvrir 
Un entre-deux mondes délicat, un univers poétique, onirique et apaisant sur lequel plane la douceur de la mélancolie, voilà ce qu'écrit Agnès Sire des photographies de Saul Leiter. Commissaire de l'exposition qui lui est consacrée à la Fondation Henri Cartier-Bresson, elle a rassemblé une centaine de photographies en noir et blanc et en couleurs. Les premières « montrent des silhouettes en transit, des ombres, visions mystérieuses et indirectes entre romantisme et film noir ». Les secondes aux « tons à la fois vifs et déteints, à l'absence de contours stricts » sont pour elle « des oeuvres plastiques dans l'esprit des peintres Bonnard ou Vuillard qu'il admire ». 
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La plupart des photographies ont été prises à New-York, ce qu'explique avec bonhomie l'artiste, « je suis très paresseux, et j'habite dans une ville, alors je photographie ce que je vois ». Réalisées de 1947 à la fin des années 60, les images sont pour beaucoup des tirages d'époque, pour les épreuves en noir et blanc faites par Saul Leiter, issues de collections privées ou empruntées à la Howard Greenberg Gallery. 
Saul Leiter, considéré comme l'un des pionniers de la street photography en couleurs, est venu à la photographie par la peinture. Né en Pensylvanie en 1923, d'un père rabbin, il décide en 1944 d'abandonner ses études talmudiques pour se consacrer à la peinture. Il expose aux côtés de peintres de l'expressionnisme abstrait tels Philip Guston et Willem de Kooning, se lie à Marc Rothko et Richard Pousssette-Dart. Ce dernier est aussi photographe et le pousse dans cette voie. L'exposition d'Henri Cartier-Bresson au MoMA en 1947 a également joué un rôle important dans ce choix. Cette année-là, il se procure un Leica contre des tirages d'Eugene Smith et commence à photographier New-York en noir et blanc. Dès 1948, il se tourne vers la couleur à un moment où celle-ci n'est jugée bonne que pour des illustrations de magazine ou des publicités. 

Les pellicules Kodachrome et Agfacolor sur le marché depuis la fin des années 30 ne rendent pas les tons avec exactitude. Saul Leiter joue de ces défauts, exploite des films périmés, se réjouit de ne pouvoir tout contrôler. « J'ai un grand respect pour le désordre, le jugement le plus sérieux que je peux avoir sur mon travail c'est qu'il est inachevé et c'est l'inachevé qui m'attire » explique-t-il. 

Saul Leiter ne fait pas de la photographie documentaire, le choix de la couleur ne répond pas à une volonté d'être au plus près du réel. Au contraire, il flirte avec l'abstraction, captant des apparitions/disparitions, des reflets, un interstice dans une palissade, des silhouettes derrière une vitre couverte de buée, un quai de gare où les voyageurs ne sont plus que des taches de couleur. Il dit de la couleur qu'elle est le sujet de la photographie au même titre que les autres ingrédients. Pour Hélène Simon, il s'en sert à la manière d'un peintre privilégiant les teintes étouffées. « Ses verts, ses rouges se dissolvent. Ses ocres, ses gris, ses roses s'évaporent même si quelques teintes éclatent parfois en aplat. Mais toutes vibrent intensément ». 

Il se sert de la couleur pour composer ses photographies, les architecturer. Il utilise aussi des éléments pour diviser l'image symétriquement grâce à un arbre, un poteau, un encadrement de fenêtre,... Il ose, toujours selon Hélène Simon, des cadrages audacieux, donner toute son importance au hors-champ, saisir un bout de parapluie rouge ou un pied sur le bord d'un cliché. 

Redécouvert dans les années 1990, Saul Leiter est un photographe encore peu connu. Pourtant exposé dès 1953 au MoMA avec des tirages en noir et blanc et invité en 1957 pour y présenter une conférence sur la photographie en couleur, il a rapidement choisi de se consacrer à la photographie de mode. De 1953 au milieu des années 80, il sera publié par les magazines Esquire, Harper's Bazaar, Vogue, Elle, Nova... Il fera de ce travail
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de commande une création personnelle : « quand je travaillais pour une photographie de mode, j'avais l'espoir que le  résultat ressemblerait davantage à une photographie qu'à une photo de mode ». 

C'est d'ailleurs en 1991, par une exposition de ses clichés de mode au Victoria and Albert Museum, que son oeuvre a été remise en lumière avant de faire l'objet d'une présentation à la Howard Greenberg Gallery en 1993, galerie qui accompagne toujours la reconnaissance de l'artiste. En 2006, Saul Leiter participe au festival de la mode d'Hyères. L'exposition présentée à la Fondation Henri Cartier-Bresson est sa première exposition personnelle en France. 

Une découverte qu'il ne faut donc absolument pas rater. Je vous invite à nous y retrouver le dimanche 27 janvier 2008 à 15 h pour la visiter et en débattre ensuite. 

Agnès Vergnes 

Edouard Boubat : révéler le monde 
« Un photographe est un peu comme un nuage, poussé partout, dépendant toujours du monde extérieur », « je pense que les photographies que nous aimons ont été faites quand le photographe a su s'effacer », « dans la photo, il y a toujours un élan qui dépasse l'élan intellectuel. Clac. Le coup de foudre. » voilà ce qu'Edouard Boubat, interrogé en 1986 par le photographe Franck Horvat, dit de la photographie. Il explique disparaître au moment de la prise de vue, ne plus être lui mais faire partie d'un tout, du paysage, de la personne, photographiés. S'oublier, ne remarquer aucun détail et ne prêter attention qu'à une vision générale. 
Edouard Boubat se veut un capteur, un flâneur sachant reconnaître les images qui lui sont offertes. Dans le même entretien, il raconte: « ce que je sais, c'est qu'on ne fait jamais plus de deux ou trois bonnes photos par an. Mais il y a des moments bénis. Je me rappelle une matinée superbe au Brésil. J'arrive devant un vieux cirque et là je sais tout de suite que je dois faire des photos, que ça m'est donné. » Dans un autre entretien avec Thibaut Saint James, en 1999, il dit « le plus grand bonheur, c'est quand la photo devient une sorte de cadeau, celui de l'inattendu qui dépasse nos attentes. » « Je ne me pose pas la question de savoir si une photo est bonne ou mauvaise. Ce qui est important, c'est (...) que je saisisse quelque chose à la prise de vue et que je sois saisi après par cette chose.(...) Le plus important dans une photo, c'est qu'elle crève les yeux.» 

N'ayant jamais voulu enseigner, ne s'essayant pas à théoriser la photographie, il ne donne qu'un conseil : s'approcher au plus près de la vie, ouvrir l'oeil. « J'aime la photographie, c'est tout. Ce tout est la vie. Elle est inépuisable. Un bouquet de fleurs est inépuisable. » Ce voyageur inlassable est séduit par les univers les plus différents, 
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jusqu'aux plus modestes. « Si je ne vais pas de l'autre côté de la terre, je peux photographier la fleur du jardin, un peu de lumière au pied de ma fenêtre ou ma chaise de paille » 
Né en 1923, Edouard Boubat fréquente l'atelier de photogravure de l'école Estienne de 1938 à 1942. Dans l'après-guerre, il fait ses premières photographies. Il réalise l'image célèbre de la petite fille aux feuilles mortes dans les jardins du Luxembourg, rencontre Lella, sa muse et première femme, en fait un portrait icône en 1947. La même année, il reçoit le prix Kodak pour une exposition au salon international de la photographie. Il est publié dans Camera en 1950 et participe en 1951 à une exposition collective à la librairie-galerie la Hune aux côtés de Brassaï, Doisneau, Izis. 

Albert Gilou, directeur artistique des revues Réalités et Connaissance des arts, le remarque à cette occasion et l'engage. Pendant une quinzaine d'années, il va parcourir le monde, rapportant des images d'Inde, d'Espagne, du Portugal, des Etats-Unis, du Japon, de la Chine,... des reportages silencieux et poétiques selon l'expression de Bernard George, dans la préface du Photopoche qui lui est consacré. Le photographe y cherche le quotidien, des gestes de tous les jours, une atmosphère, une ambiance, rien de théâtral ou d'exceptionnel mais quelque chose de l'essence des choses et des hommes. Ouvert aux autres, à ce qu'il découvre, il note : « je suis en Auvergne avec un paysan, je partage le saucisson et le vin. Je suis au Japon, je partage le riz, le poisson et le thé, (...). Je suis à Irkoustk dans une classe de danse. Je suis à Rome avec un cardinal. (...). Je suis dans le malheur et le soleil du monde. » 

Franck Horvat a écrit « Boubat regarde le monde comme s'il venait de débarquer et comme si ses yeux venaient de s'ouvrir ». Perçu comme un homme naïf, Edouard Boubat s'en défend pourtant ou plutôt nuance. « Je ne suis pas plus naïf que n'importe qui, quand on a été en Afrique ou en Amérique du Sud ou en Inde, où il y a des centaines de milliers de lépreux, on ne peut pas être naïf. (...) Non, je ne suis pas naïf. Mais, il faut quand même une certaine naïveté pour avoir le regard neuf, et moi j'ai cette naïveté. » 

Décrit par Jacques Prévert qui fut son ami comme un correspondant de paix, Edouard Boubat est pour Robert Doisneau capable de révéler les instants de plénitude d'un monde déchiqueté. « Il faut regarder ses images, mais ce qui s'appelle regarder, comme on respire profondément devant la fenêtre ouverte, leur rayonnement est si bienfaisant qu'après je l'espère, vous ne verrez plus les choses ni les gens de la même manière. » 

Faisant partie de l'école des photographes humanistes, comme ses collègues de l'agence Top-Rapho à laquelle il se rattache, devenu indépendant en 1967, tels Willy Ronis, Sabine Weiss, Robert Doisneau, il s'en distingue pourtant par l'onirisme de ses images, leur intemporalité, un esprit de contemplation,... La magie de ses 
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photographies, leur mystère quelquefois peuvent expliquer le compagnonnage d'Edouard Boubat avec des écrivains tels Michel Tournier, Antoine Blondin, Bernard Noël, Christian Bobin. 

Georges Vercheval dit de ses photographies qu'elles dépassent la représentation, appellent à en savoir davantage, à passer de l'autre côté du miroir et admire que le photographe, doué pour le bonheur, sache capter « la tendresse d'un regard, l'élégance du geste inachevé, une pluie de pétales de cerisiers, un miracle de lumière sur les bords de la Seine,... ». 

La sélection de 150 images présentées à la Maison Européenne de la Photographie permet de traverser la carrière du photographe, longue de plus de 50 ans, Edouard Boubat s'étant éteint en 1999. 

Parallèlement, est proposée une exposition sur le magazine Réalités, mensuel qui se voulait observatoire du monde et faisait référence dans les décennies 1950 et 1960. Il employa Edouard Boubat et Jean Philippe Charbonnier, publia aussi des oeuvres de Bruce Davidson, Henri Cartier Bresson, William Klein, Eugene Smith,...120 couvertures et doubles pages offrent la possibilité de compléter la rétrospective de Boubat d'un autre éclairage, de découvrir la manière dont les images se confrontent à d'autres photographies, un titre, une typographie. Une manière de voir les images des photographes dans leur contexte économique et rédactionnel de l'époque. 

Je vous invite à visiter ces deux expositions mais aussi celles consacrées aux portraits de ville de Jean Christophe Ballot, aux mises en scène poétiques de Shoji Ueda *, à l'univers multiforme, entre mode, recherches plastiques et graphiques de Peter Knapp, le dimanche 24 février 2007 à 15 h. 

Agnès Vergnes 

Une remarque personnelle :
* Si vous ne connaissez pas Shoji Ueda ne ratez pas son exposition à la MEP. Il est également exposé à la Galerie Camera Obscura, 268 boulevard Raspail à Paris 14ème, jusqu’au 22 mars. Personnellement j’ai été sous le charme. DC
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3°  – Stage numériquede Printemps des 29 et 30 mars 2008
Le stage de Printemps est complet. Le prochain stage numérique est prévu à l’automne. La date devrait être fixée en mai.
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