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Le noir et blanc réinventé
On le croyait obsolète, désuet, réservé aux nostalgiques… il n’en est rien ! Le retour de l’argentique, 
le goût pour les procédés anciens, le désir d’expressivité, le renouvellement d’un certain classicisme, ou 
son inscription dans des démarches contemporaines constituent autant de voies que les photographes 
défrichent pour réinventer le noir et blanc. 
Évanescent et puissant, épique et onirique, précis et vaporeux, le monochrome permet un large champ 
des possibles, du reportage à l’art en passant par la mode ou le portrait. Il aimante nos likes sur Instagram, 
et constitue la majorité des ventes dans les foires de photographie contemporaine majeures. Il permet 
de se concentrer sur l’essentiel et d’échapper à la distraction, souvent marketing, des couleurs. Le cadre, 
la lumière, le sujet, la matière. Surtout la matière. Le noir et blanc porte un substrat physique dans son 
essence même. Du sel d’argent au charbon, la profondeur des noirs nous subjugue toujours autant. 
En explorant ce thème rebattu, Fisheye n’a évidemment pas choisi une voie classique ou attendue. En 
réunissant des auteurs contemporains autour de leur pratique, nous avons dessiné une carte qui permet 
de naviguer dans ce monde à part. 
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Nouvelle vague  
du noir & blanc

On le croyait obsolète, désuet, 
réservé aux nostalgiques…  
il n’en est rien ! Le retour  
de l’argentique, le goût 
pour les procédés anciens, 
le désir d’expressivité, 
le renouvellement d’un 
certain classicisme, ou 
son inscription dans des 
démarches contemporaines 
constituent autant de voies que 
les photographes défrichent 
pour réinventer le noir et 
blanc. D’une manière un 
peu arbitraire, nous avons 
défini quatre grandes familles 
pour explorer ce renouveau 
du monochrome : classique, 
rétro, expressionniste et 
arty. Bien sûr, de nombreux 
photographes résistent à cette 
classification approximative, 
et plusieurs pourraient glisser 
facilement d’une catégorie à 
l’autre. Ces quatre tendances 
ne sont au final qu’un 
prétexte pour revisiter les 
territoires toujours féconds des 
pratiques du noir et blanc. 

Nous l’avons appelé la famille rétro par commodité, mais 
loin de toute nostalgie, certains photographes réunis 
ici préfèrent évoquer « un dialogue vers le passé avec les 
yeux du présent », comme le précise le photographe espagnol 
Israel Ariño. D’autres, comme le Tchèque Martin Becka, 
parlent de « poser un regard archéologique sur une réalité 
vue comme les vestiges d’un passé qu’on regarderait d’un 
futur lointain ». La maîtrise de la chaîne de production des 
images passe alors par une étape importante en laboratoire, 
certains poussant jusqu’à fabriquer eux-mêmes leurs papiers, 
que ce soit pour le tirage, comme la Belge Sabrina Biancuzzi, 
ou pour les négatifs papier que Martin Becka confectionne 
avec soin. Ce dernier est d’ailleurs devenu un expert dans 
les procédés anciens qu’il enseigne aujourd’hui aux futurs 
restaurateurs à l’Institut national du patrimoine (INP). 
L’enseignement est aussi une des caractéristiques de cette 
famille pour qui la transmission des savoirs est une étape 
décisive. L’alchimie nécessaire à cette magie des images, à 
leur matérialité qui transforme les épreuves en expérience 
sensorielle, fait partie de l’apprentissage.
Les références des photographes évoqués sont assez variées. 
On retrouve évidemment les grands maîtres du XIXe siècle, 
comme Gustave Le Gray, et les artistes artisans des années 
1960, comme Denis Brihat et Jean-Pierre Sudre – « Il y a 
dans ces images un mystère, une matière très séduisante, 
ça m’intéressait de comprendre comment ces gens-là ont 
travaillé », explique Martin Becka. D’autres, comme le 
Français Arno Brignon, convoquent des auteurs plus modernes 
comme Michael Ackerman, Josef Koudelka, Robert Frank 
ou Anders Petersen. Bruno Fontana, lui, explique que son 
ambition est de « faire voir la réalité comme si nous la 
découvrions pour la première fois », en citant Brassaï :  
« Le réel rendu fantastique par la vision. » 
Le désir d’aller à l’essentiel, le goût de la lenteur, l’acceptation 
de l’accident et d’une part d’aléatoire, le plaisir de laisser 
« advenir une image » participent à cette relation poétique 
au monde, que chacun construit à sa manière. « Laisser 
glisser la maîtrise technique pour attraper un décalage », 
analyse Martin Becka ; « aller au-delà de l’image », poursuit 
Sabrina Biancuzzi ; « Porter un regard plus rêveur sur le 
monde », conclut Israel Ariño. 
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Claire Jolin, Guillaume Zuili et Renato 
D’Agostin ne cachent pas leur amour pour 
la texture. « J’adore la matière de la gravure 
et la force du noir pressé dans le papier. Je 
crois que je cherche la même chose quand 
je travaille en noir et blanc : le graphisme, 
la pureté et la matière », confie la première. 
Pour Guillaume Zuili, né en France en 1965 
et expert de la technique argentique depuis 
plus de trente ans, le passage en laboratoire 
est indispensable et l’emporte sur les prises 
de vue. « Dans mon laboratoire, je danse 
de joie, je hurle. C’est là que je m’exprime 
vraiment. C’est un jeu en même temps qu’un 
voyage initiatique, entre boulimie et plaisir. » 
Il y a quinze ans, il découvre le tirage lith, 
un procédé au temps long et aux nuances 
infinies. Aujourd’hui, il lui est impossible de 
revenir en arrière. « Le tirage lith amène 
une gamme incroyable de couleurs et de 
textures. Les noirs ont une profondeur et une 
densité fantastique. Quant aux blancs, ils 
sont sublimes, comme de la soie. » Un choix 
technique qui correspond à son approche 
esthétique. « Quand je photographie l’Ouest 
américain ou Los Angeles, j’ai un regard très 
nostalgique. Je vois le L.A. qui a existé au 
cinéma. Et j’aime cette lumière douce et dure 
à la fois. Je photographie de plus en plus à 
contre-jour. Je compose ainsi des silhouettes, 
des ombres chinoises. » Renato D’Agostin, 
né en 1983, évoque lui aussi ce rapport à la 
matière. Pour son dernier projet réalisé à 
Shanghai, Harmony of Chaos, il a superposé 
des images de plusieurs négatifs. La pièce 
finale symbolise la surcroissance urbaine 
en Chine. Il souligne ainsi un sentiment 
d’anxiété, voire de claustrophobie.

CONCEPTUEL COMME UN MOT

« La couleur est liée au réel. Alors que le 
noir et blanc est plus conceptuel. Détaché 
du réel, il permet d’exprimer des idées, 
des sentiments ou encore des souvenirs. Il est 
conceptuel comme un mot. Le noir et blanc 
dit tout, et en même temps, rien. C’est ensuite 
au lecteur spectateur d’interpréter. Photogra-
phier le réel ne m’intéresse pas, je préfère 
créer des images mentales. » Pour réaliser 
Fensch, Claire Jolin, plasticienne française 
née en 1963, n’a cessé d’expérimenter. Son 
objectif ? Créer une distance entre le réel et 
les souvenirs du regardeur. « La brume, la 
buée, les filtres en plastique improvisés, ou 
même la nuit. J’aimais bien chaque résultat, 
mais j’étais la seule à voir dans mes images. 
J’allais trop loin dans la distanciation. Un 

jour, j’ai tenté une nouvelle approche, la 
double exposition. J’avais trouvé la bonne 
distance », précise la photographe. « Du 
silence visuel » : voici ce que symbolise le noir 
et blanc pour Renato D’Agostin. Le noir et 
blanc incite à se détacher de la perception de 
la réalité et à opérer une « traduction absolue 
de la réalité ». Né en 1971, l’Italien Alex 
Majoli, dans son projet Scene (exposé au BAL 
ces dernières semaines), prolonge cette idée 
et affiche un sens de la théâtralité. Il instaure 
en effet un « dialogue entre la perception de 
la réalité et la réalité objective ». Il flashe 
des acteurs de la société et compose des 
instants, ses « scenes », durant lesquels les 
hommes agissent en fonction de leurs rôles 
déterminés par la société. « L’ambition d’Alex 
Majoli n’est pas de “faire beau” comme on 
dit, mais d’arracher ce qui reste de scène à 
la vie dans un monde de chaos », témoigne 
Corinne Rondeau, écrivaine, critique et 
universitaire, dans le livre qui accompagne 
l’exposition (voir page 133). La révolte d’un 
manifestant, le désarroi d’un réfugié ou d’une 
prostituée droguée, il y a toujours un noir et 
blanc quasi insondable dans ses images. Le 
photographe de Magnum capture ainsi les 
sombres moments du monde contemporain. 
« Ma pratique plasticienne de l’image est une 
façon d’inclure le visiteur dans mes projets », 
précise Manon Lanjouère, jeune photographe 
née en 1993 et soutenue par la Fisheye Gal-
lery. Photo d’archive ou image fabriquée de 
toutes pièces ? Selon la photographe, ce n’est 
pas le noir et blanc qui installe de la distance 
entre le regardeur et le sujet. « Ce n’est pas 
parce que la photographie est une pratique 
mécanique qu’elle doit nécessairement 
retranscrire ou documenter une certaine 
idée du réel. Mon approche clinique amène 
déjà de la distance », ajoute-t-elle. « J’aime 
ne pas tout comprendre, et laisser place à 
l’imaginaire », complète Manon Lanjouère, 
friande du noir et blanc très dense. Selon 
Guillaume Zuili, le traitement du réel n’est 
pas le plus important. « Il faut imaginer ce 
qu’il y a en dehors du cadre. » Ce dernier 
propose avec ses images un voyage entre 
mythes et magie, laissant la place libre à 
l’interprétation. Un cadre propice à l’écoute 
des émotions. « Le noir et blanc et la couleur 
sont deux possibilités parmi la palette de 
matières dont dispose le photographe. Il y en 
a bien d’autres : le numérique, l’argentique, 
les procédés anciens, les optiques, etc. », 
conclut Claire Jolin. À chacun de trouver 
les associations qui serviront au mieux ses 
propos, et les combinaisons sont infinies. RE
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POLITIQUE - 75MISE AU POINT

Marc Pataut,
la photographie  
à bras-le-corps

À l’occasion de l’exposition Marc Pataut, de proche en proche,  
qui lui est consacrée au Jeu de Paume, l’artiste revient sur sa démarche 

photographique pétrie d’une riche matière humaine et sociale.
TexTe : MaThieu Oui – PhOTOs : Marc PaTauT

MISE AU POINT

C ’était vingt ans avant les gilets jaunes. À quelques 
détails près, l’image Vivre (ci-dessous), prise en 1998, 
aurait pu se situer lors d’une des manifestations  
de ces dernières semaines. Poussant des caddies  

et levant le poing, des chômeurs dénonçaient leurs conditions 
précaires, avec ce slogan : « 1 500 francs pour manger ! »  
Même ras-le-bol, même besoin de se faire entendre.
Né en 1952, Marc Pataut a été pendant plusieurs années le 
compagnon de route de l’Association pour l’emploi, l’information 
et la solidarité des chômeurs et des travailleurs précaires (Apeis) 
et de Ne pas plier, un collectif qu’il a fondé en 1991 avec le 
graphiste Gérard Paris-Clavel. « Avec Ne pas plier, l’idée est de 
fournir des mots et des images aux populations exclues, pour 
les aider à penser le politique, explique le photographe dans 

son atelier d’Aubervilliers. Nous étions en plein avènement 
du logo et de la publicité. Il m’était intolérable de constater 
que les personnes qui avaient besoin de communiquer, comme 
les chômeurs, n’avaient pas accès à ces moyens. » Assez vite, 
Marc Pataut et son complice se rendent compte qu’il ne leur 
suffit pas d’imprimer des affiches pour que les personnes s’en 
emparent. Il faut accompagner ces images, les faire vivre dans la 
rue. D’où l’idée d’imprimer des portraits de chômeurs en grand 
format et de les faire porter par des manifestants, place de la 
République, lors d’un rassemblement 
à Paris. « Le but était d’ancrer le 
mouvement dans une histoire, et que 
les manifestants s’instituent comme 
acteurs de ce qu’ils étaient  

MARC PATAUT, VIVRE,  
QUAND LES CADDIES SONT VIDES 
LA MISÈRE SE MET EN COLÈRE, 
PARIS, 1998. 
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Politique, société, 
étranger, portfolios…
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La Russie dans  
l’œil des femmes
Née avec l’effondrement  
de l’Union soviétique,  
une nouvelle génération  
de femmes photographes 
ausculte la société russe. 
Quatre jeunes auteures d’une 
école de photographie de  
Saint-Pétersbourg nous livrent 
leurs regards singuliers.

Véronique de Viguerie aux Philippines
Distinguée par plusieurs récompenses, dont le Visa d’or 
news l’an dernier, Véronique de Viguerie vient de publier un 
album avec Reporters sans frontières. Elle sera également 
présente cet été au festival Les Femmes s’exposent, 
à Houlgate, avec un reportage saisissant sur la guerre 
antidrogue aux Philippines. Entretien.

Les nouvelles frontières de La Gacilly
La 4e édition du partenariat entre Fisheye et le festival  
de La Gacilly, dont le thème est « Nouvelles frontières », 
a attiré plus de trois cents candidats. Focus sur les trois 
lauréats : Marine Lécuyer, Julien Mauve et Charles Delcourt.

Marc Pataut,  
la photographie  
à bras-le-corps
À l’occasion de l’exposition 
Marc Pataut, de proche en 
proche, qui lui est consacrée 
au Jeu de Paume, l’artiste 
revient sur sa démarche 
photographique pétrie d’une 
riche matière humaine et 
sociale.

Balade en Kyotographie
Sous le thème « Vibe », la 7e édition du festival international de 
la photographie de Kyoto s’est ouverte pour quatre semaines, 
avec une quinzaine d’expositions officielles et plus de soixante-
dix en off, transformant la ville en une vaste scène.

64 - FESTIVAL FESTIVAL - 65AGRANDISSEMENT AGRANDISSEMENT 

conseils d’Andrea Holzherr, curatrice à Magnum 
Photos. C’est donc un véritable work in progress 
proposé au public, où les photographes réalisent 
une performance pour mieux se réinventer. On 
notera au passage que Kosuke Okahara présente 
un formidable travail sur les Ibasyo, ces jeunes 
personnes – surtout des femmes – qui s’automu-
tilent pour « prouver leur existence ». Un sujet 
tabou dans la société japonaise.

NOUVELLE FORMULE DU FESTIVAL OFF

Si dans les quinze expositions du festival 
officiel, on compte surtout des auteurs inter-
nationaux, dont certaines têtes d’affiche comme 
Albert Watson, Alberto Korda, Alfred Ehrhardt ou 
Vik Muniz (lire page 67), KG+, le festival off, fait, 
quant à lui, la part belle aux auteurs japonais et 
asiatiques en général. Cette édition marque même 
son passage à l’âge de raison avec une nouvelle 
formule intitulée KG+ Select. À l’initiative de 
Lucille Reyboz et Yusuke Nakanishi, les fondateurs 
de Kyotographie, un appel à projets a été lancé 
avec, à la clé, une douzaine de bourses d’un 
montant de 2 000 euros pour permettre à des 
photographes émergents de monter un projet et 

de l’exposer, accompagné d’un catalogue. Une 
opération destinée à « faire monter le niveau 
des participants », explique Lucille Reyboz, qui 
a fort bien atteint son objectif. 
Les douze projets retenus sont ainsi exposés dans 
une ancienne école primaire, où chaque auteur dis-
pose d’une classe pour présenter son installation. Là 
encore, les travaux bénéficient d’une scénographie 
soignée. On pense ainsi à Chika & Ichio Usui, un 
couple d’artistes japonais qui a recouvert le sol de 
gazon synthétique pour y installer des sculptures 
qui font écho à leurs photos. Sur ces dernières, on 
peut voir la tête, les jambes ou les bras de la femme 
qui sortent de terre. Des images qui évoquent 
Cindy Sherman et Samuel Beckett, ainsi qu’un 
dicton japonais disant qu’il faut « planter quelque 
chose dans la terre » pour que son projet pousse 
et se réalise, explique Philippe Bergonzo, directeur 
de KG+. On pense aussi à l’émouvant travail de 
Sangsun Bae sur la mémoire des Coréens nés sous 
l’occupation japonaise et vivant au Japon depuis 
plusieurs décennies en dissimulant leurs origines. 
Elle-même coréenne, la photographe née en 1971 
(une des trois femmes de la sélection) expose, en 
plus de ses portraits, des sculptures évoquant les 
liens confus des personnes à leur histoire.  

HO WING KA JIMMI.  
PHOTO EXTRAITE DE  
LA SÉRIE LAUNDRY ART  
DANS LAQUELLE LE 
PHOTOGRAPHE CHINOIS 
MONTRE COMMENT LES 
HABITANTS DE HONG 
KONG FONT SÉCHER LEUR 
LINGE DANS L’ESPACE 
PUBLIC. KG+.

INSTALLATION DE L’ARTISTE 
TEPPEI KANEUJI QUI  
A INVESTI UNE ANCIENNE 
IMPRIMERIE POUR EN FAIRE 
UNE SPLASH FACTORY  
À L’AIDE DE SCULPTURES, 
DE VIDÉOS D’ARTISTES, 
D’ANIMATIONS 3D,  
DE PHOTOGRAPHIES  
ET DE BANDES-SON 
ORIGINALES.
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Née avec l’effondrement de l’Union soviétique, une nouvelle  
génération de femmes photographes ausculte la société russe.  

Quatre jeunes auteures d’une école de photographie  
de Saint-Pétersbourg nous livrent leurs regards singuliers.

TexTe : Carole Coen

Pression des réseaux sociaux, diktats de 
l’apparence, obligation de réussite profes-
sionnelle, mais aussi retour aux valeurs 
traditionnelles. Dans un pays où elles n’ont pas 
eu à conquérir leur émancipation – « acquise » 
sous le régime soviétique, dont le droit de vote 
en 1917, et le droit à l’avortement en 1920 –, 
les femmes peinent pourtant à faire entendre 
leur voix, dans la sphère privée comme dans 
la vie publique. Quatre jeunes photographes 
issues de DocDocDoc, une école de photographie 
de Saint-Pétersbourg, nous livrent leur lecture 
singulière de la société. Des problématiques liées 
au monde actuel, mais qui relèvent aussi de leur 
propre réalité et de la situation complexe où elles 
se trouvent en tant que femmes dans la société 

russe. Car si la moyenne d’âge des étudiants est 
de 32 ans, trois sur quatre sont des étudiantes. 
« Je n’ai pas vraiment d’explication sur ce 
chiffre, reconnaît Feodora Kaplan, cofondatrice 
de DocDocDoc. Ce qui est sûr, c’est que ces 
femmes explorent souvent les problématiques 
qui leur sont propres. » 

RÉACTION DE DÉFENSE

Aujourd’hui, en Russie, les femmes sont 
toujours enfermées dans leur rôle de pilier 
de la famille. En janvier 2017, un projet de loi 
dépénalisant les violences domestiques a été 
voté par la Douma, dans le but de « préserver 
les valeurs traditionnelles familiales ». Sauf en 

cas d’hospitalisation, une femme ne 
peut pas porter plainte ou demander 
protection contre un conjoint violent : 
ce n’est plus qu’un délit administratif. 
« En plus de ce vide législatif, il y a 
un vrai déni au sein de la société 
elle-même », souligne la photographe 
Tata Gorian, née en 1984. « Des 
phrases comme “ça doit rester dans 
la famille” ou “s’il t’a battue, c’est 
que tu l’as provoqué” sont courantes. 
Ma série Gaping [“Béant” en fran-
çais, ndlr] est née d’une réaction 
de défense à cette violence-là. »  

La Russie dans 
l’œil des femmes

AGRANDISSEMENT

TATA GORIAN, GAPING, 2018. « CE GANT EST  
UNE RÉFÉRENCE DIRECTE À MARGARITA GRACHEVA.  
EN 2017, SON EX-MARI L’A EMMENÉE DANS UNE 
FORÊT ET LUI A TRANCHÉ LES MAINS. ELLE AVAIT 
DÉPOSÉ PLAINTE CONTRE LUI UN MOIS AVANT. » 

ANYA MIROSHNICHENKO, FEMININITY VULGARIS, 
2018. « MALHEUREUSEMENT, BEAUCOUP 
DE FEMMES RUSSES SE SOUMETTENT AUX 
STÉRÉOTYPES MODERNES, JUSQU’À OUBLIER QUI 
ELLES SONT VÉRITABLEMENT. LA COMPARAISON  
À DES MODÈLES EST UNE ROUTE QUI VA DROIT  
VERS NULLE PART. » ©
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effacé est de suivre un « stage de purification » 
de six semaines organisé par l’Église, en accord 
avec le gouvernement. Si on en ressort clean, on 
peut être retiré de cette liste.

Le rôle de l’Église est important 
dans cette histoire ?
Oui, la population des Philippines est ca-

tholique à plus de 80 %, et l’Église a un rôle de 
poids dans le pays. Elle s’est d’ailleurs opposée 
très tôt à la politique du président encourageant 
les exécutions. D’abord en organisant des cam-
pagnes dénonçant les crimes, avec des photos 
exposées dans les églises, ensuite en protégeant 
les personnes inscrites sur les listes via des 
réseaux clandestins. Du reste, ce n’était pas 
toujours facile de travailler, car les prêtres sont 
très méfiants, et on les comprend.

On voit aussi beaucoup  
de familles sur vos photos…
Les cadavres des scènes de crimes sont 

orientés vers des morgues déjà saturées. Les 
pompes funèbres sont débordées, et certaines 
familles hésitent parfois à récupérer leur proche 
de peur d’être inscrites, elles aussi, sur les listes 
de gens à abattre. Quand nous avons rencontré 
les proches venus récupérer un corps, ils étaient 
effondrés, mais aussi révoltés par la situation, 
et volontaires pour témoigner de cette injustice. 
Toutes les familles étaient d’accord pour qu’avec 
Manon, nous racontions leur histoire.

Ce reportage a été publié dans des 
magazines, dans la collection 100 photos 
pour la liberté de la presse de Reporters 
sans frontières, et sera aussi montré au 
festival Les Femmes s’exposent cet été…
Oui. J’aimerais bien que l’on n’ait plus besoin 

de poser ces questions de différence homme/
femme, de créer des prix spécifiques pour les 
femmes [comme le prix Canon de la femme photo- 
journaliste obtenu par Véronique de Viguerie en 
2006, ndlr], mais les femmes sont toujours sous- 
représentées. Je crois qu’il faut encore créer des 
opportunités et avoir recours à la discrimination 
positive. Le nombre de publications signées par 

des femmes dans les journaux est ridiculement 
bas ; le nombre de sélections de dossiers dans 
les concours photo, également. Sur le terrain, je 
rencontre plein de jeunes femmes photographes 
dont le travail est très bon – je ne dis pas meilleur 
que leurs confrères masculins –, et ces images 
sont très peu publiées et exposées.

Quels conseils donnerais-tu à  
ces jeunes femmes photographes ?
J’ai souvent des étudiantes qui m’appellent et 

me demandent si c’est encore possible pour une 
femme de faire ce métier… ou d’autres, un peu 
plus âgées, qui m’interrogent : « Comment fais-tu 
pour être maman ? » Je trouve ça dingue que 
ces questions se posent 
encore, même chez les 
photographes de la 
nouvelle génération. Il 
y a une peur irration-
nelle de la vulnérabilité 
engendrée par le fait 
d’être une femme, alors 
que c’est souvent une force. Être une femme n’est 
pas une faiblesse. Nous ne sommes pas plus faibles 
que les hommes, nous avons des différences mais 
qui ne sont pas disqualifiantes pour réaliser ce 
travail. En revanche, il y a une autre difficulté à 
surmonter pour les photographes, hommes ou 
femmes, jeunes ou moins jeunes, c’est le fait que de 
nombreux magazines d’actualité qui les envoient 
sur le terrain demandent de les payer en droits 
d’auteur, et pas en salaire comme la loi l’exige. 
Les jeunes photographes, souvent précaires, sont 
alors obligés d’accepter ces conditions qui les 
privent de toute protection sociale. D’autant que 
la profession n’est pas très solidaire.

Quel sera votre prochain sujet ?
Je reviens du Brésil où j’ai travaillé sur les 

militantes indiennes d’Amazonie qui tentent de 
protéger leur forêt de la politique du président 
Jair Bolsonaro et des compagnies d’exploitation 
industrielle. C’est un reportage réalisé pour le 
magazine Marie Claire, toujours avec Manon 
Quérouil-Bruneel, mon binôme. 

À VOIR
Festival Les Femmes s’exposent
Du 7 juin au 31 août 2019,
à Houlgate (14).

 www.lesfemmessexposent.com

DEUX JEUNES HOMMES 
SOUPÇONNÉS DE 
CONSOMMER DE LA DROGUE 
ONT ÉTÉ TUÉS. MANILLE, 
PHILIPPINES, OCTOBRE 2016.

CES QUATRE JEUNES HOMMES 
SONT SUR LA LISTE DES 
PERSONNES À SUPPRIMER, 
ET DONC MENACÉS DE 
MORT. ILS ONT REJOINT LE 
PROGRAMME RISE UP MONTÉ 
PAR LE FRÈRE JUN SANTIAGO 
POUR DÉNONCER LES 
PRATIQUES DE CETTE GUERRE 
CONTRE LA DROGUE MENÉE 
PAR LE PRÉSIDENT RODRIGO 
DUTERTE. ILS SE CACHENT 
ET CHERCHENT À OBTENIR 
LA PROTECTION DE L’ÉGLISE 
DE BACLARAN. MANILLE, 
PHILIPPINES, JUIN 2017.

LA POLICE SUR UNE SCÈNE 
DE CRIME LIÉE À LA DROGUE. 
PHILIPPINES, OCTOBRE 2016.©

 V
Ér

o
n

iq
u

e d
e V

ig
u

er
ie
 / 

re
Po

rt
ag

e B
y g

et
ty

 im
ag

es
.

Les nouvelles 
frontières  

de La Gacilly

Fisheye affiche cette année encore son engagement pour  
les thématiques environnementales. En témoigne la 4e édition  

du partenariat avec le festival de La Gacilly, dont le thème  
« Nouvelles frontières » a attiré plus de trois cents candidats.  

Focus sur les trois lauréats : Marine Lécuyer,  
Julien Mauve et Charles Delcourt. 

TexTe : AnAïs ViAnd

Marine Lécuyer
« Je pense que nous faisons partie d’une 
génération pour laquelle le dérèglement 
climatique n’est plus une théorie, mais une 
réalité concrète qui apporte, chaque jour ou 
presque, son lot de désastres et de catastrophes 
naturelles. J’ai un très grand respect pour la planète sur 
laquelle nous vivons », confie Marine Lécuyer, 33 ans. Comme 
beaucoup, la jeune femme tente de limiter son impact sur 
l’environnement et essaie d’avoir une action positive sur 
le monde qui l’entoure. Entre autres, elle photographie. Sa 
dernière série intitulée Burning sonne comme un cri d’alarme. 
Le projet est né il y a bientôt deux ans, au cœur du désert 
californien. « C’était le début de l’été, il faisait extrêmement 
chaud − les températures dépassaient chaque jour les 50 °C, 
et nos pérégrinations nous avaient menés, mon compagnon et 
moi, à la rencontre d’une communauté de gens en marge de la 
société, installée dans le désert. Nous étions dans un paysage 
aux allures postapocalyptiques. J’ai entrevu très brièvement 
ce que pouvait représenter le fait de vivre sans accès à l’eau 
sur un territoire aussi aride », se souvient Marine Lécuyer. 
Marquée par l’atmosphère des lieux et la question centrale 
de l’eau, elle a imaginé une fiction dystopique et poétique. 
Photographies personnelles, images abîmées et fragments 
de textes s’assemblent pour former un tout intrigant. En 
découvrant ses clichés, on se doute qu’il est déjà trop tard, 
sans vraiment se figurer l’ampleur de la catastrophe. 
  www.marinelecuyer.com
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ALLEZ 
PLUS LOIN 
EN RÉALITÉ AUGMENTÉE 
AVEC BLINKL

Ce pictogramme placé sur  
les photos signale un contenu  
en réalité augmentée accessible 
en toute simplicité, sans 
application à télécharger. 

➔ Connectez-vous sur le site 
fisheyemagazine.fr avec votre 
smartphone ou votre tablette. 
➔ Cliquez sur le pictogramme dans 
la barre de menu supérieure… 
et laissez-vous guider. 

➔ Une fois la caméra de votre 
smartphone activée, vous n’avez qu’à 
scanner l’une des photos signalées 
par le pictogramme pour découvrir 
un contenu multimédia exclusif.
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Naissance du Palais virtuel
Créer un lieu dédié à la VR au Palais de Tokyo était l’un des 
projets de Jean de Loisy, l’ancien directeur de l’institution. 
C’est désormais chose faite avec la nouvelle saison qui 
présente trois œuvres en réalité virtuelle jusqu’au 12 mai.

Portrait, la grâce de Vanessa Winship
La photographe britannique développe depuis plusieurs 
années une œuvre délicate en noir et blanc, qui lui a valu 
le prestigieux prix Henri Cartier-Bresson, en 2011.  
À Sète, elle expose son travail réalisé lors de sa résidence 
à ImageSingulières. 

Unseen Amsterdam, 
écosystème 
vertueux
Avec sa foire internationale, 
son magazine, et une 
plateforme web dédiés au 
8e art, Unseen Amsterdam 
s’impose comme un acteur 
majeur du milieu de la 
photographie contemporaine 
aux Pays-Bas.

Erwin Olaf  
à livre ouvert
Le photographe néerlandais 
fête cette année ses quarante 
ans de carrière avec un 
livre rétrospectif et trois 
expositions qui retracent  
un parcours foisonnant  
et expérimental.

La condition urbaine de Cyrus Cornut
Devenu photographe après des études d’architecture, Cyrus 
Cornut aime décrypter les villes, notamment l’Asie urbaine. 
D’une rigueur documentaire, ses images de Chongqing, 
mégapole chinoise, laissent transparaître une douce mélancolie.

110 - RÉALITÉ VIRTUELLE SENSIBILITÉ

La nouvelle saison « Sensible » du Palais de Tokyo 
conduit le visiteur dans un immense espace occupé 
par les installations de Julien Creuzet. « Avec une 
exposition, on peut raconter une histoire, et cette histoire 
peut prendre la forme d’une fiction. Je tends à proposer 
des visions, et j’élabore une fiction dès lors que je réfléchis, 
que je crée des formes, ainsi qu’une mise en relation de 
ces différentes formes, un dispositif de circulation… Je 
décide de comment je veux donner à voir », explique le 
jeune artiste plasticien, vidéaste, performeur et poète. Une 
petite file de visiteurs s’est formée devant l’intrigante chaise 
tournante découverte l’été dernier au VR Arles Festival. On 
y enfile un casque Oculus Go pour se plonger dans Maïs 
Chaud Marlboro, la création de Julien Creuzet, véritable 
ode sensible et inventive à l’infini métissage du village 
mondial de Barbès, coproduite par Fisheye 360 – spécialisé 
dans la production de contenus immersifs – et le Palais 
de Tokyo. Cette œuvre a été présentée pour la première 
fois au VR Arles Festival à l’été 2018. Dans un espace 
dédié, de grandes lettres annoncent le Palais virtuel où les 
projections de Julio Le Parc attendent le visiteur. Pour cet 
artiste de 90 ans, icône de l’art cinétique, qui recherche 
une connexion immédiate et sensorielle avec son public, la 
réinterprétation en réalité virtuelle de sept de ses peintures 
de la série Alchimies est une expérimentation réussie. Une 
plongée dans des sensations chromatiques enveloppantes en 
cheminant dans les nuages de points aux quatorze couleurs 
fétiches de l’artiste. Il déclare à ce propos : « D’une manière 
générale, par mes expériences je cherche à provoquer un 
comportement différent du spectateur, à combattre la 

passivité, la dépendance ou le conditionnement idéologique, 
en développant les capacités de réflexion, de comparaison, 
d’analyse, de création et d’action. »

MONDE PSYCHÉDÉLIQUE

En contrepoint de l’installation de Julio Le Parc, une autre 
salle expose le monde psychédélique d’Antwan Horfee. 
Pour le prolifique artiste parisien, tout est parti d’une maquette 
architecturale sculptée en plâtre et en pâte à modeler, visible dans 
l’espace d’exposition. En collaboration avec Fisheye 360 pour sa 
réalisation technique, l’artiste a détourné le capteur Kinect de 
Microsoft, utilisé dans le jeu vidéo. Ce qui lui a permis de scanner 
et recréer sa maquette en réalité virtuelle, à l’intérieur de laquelle 
il nous invite à nous balader comme dans un mirage. Dans les 
casques de VR à disposition du public, l’œuvre est devenue un 
monde à taille réelle, volontairement cheap, et appelée Gigamaku, 
où le tangible s’est transformé en monde virtuel. 
Dans celui-ci, des objets se nichent, cachés comme 
des trésors, ou tombent carrément du ciel. Autant 
de chichas et de pommes dessinées et animées par 
l’artiste, soucieux de s’approprier et de détourner les 
techniques de la réalité virtuelle. « Sensible » est le 
résumé de nos impressions à la sortie de ces expé-
riences artistiques où la réalité virtuelle intensifie ce 
que font si bien les artistes : nous immerger dans les 
imaginaires du monde, et produire les devenirs imprévisibles de 
nos destins mélangés. Le Palais virtuel se prolongera à l’automne, 
en coproduction entre le Palais de Tokyo et Fisheye 360, avec 
une politique volontariste de production d’œuvres immersives. 

À VOIR
Saison « Sensible » 
Jusqu’au 12 mai 2019,
au Palais de Tokyo,
13, avenue du Président-
Wilson, à Paris (16e). 

 www.palaisdetokyo.com

LES ALCHIMIES DE JULIO  
LE PARC.

PLONGÉE DANS L’UNIVERS 
HALLUCINÉ D’ANTWAN 
HORFEE. 

Créer un lieu dédié à la VR au Palais de Tokyo était  
l’un des projets de Jean de Loisy, l’ancien directeur de l’institution.  

C’est désormais chose faite avec la nouvelle saison qui  
présente trois œuvres en réalité virtuelle jusqu’au 12 mai.

TexTe : Fabbula

Naissance  
du Palais virtuel
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122 - CIMAISES

Devenu photographe après des études d’architecture,  
Cyrus Cornut aime décrypter les villes, notamment l’Asie urbaine. 
D’une rigueur documentaire, ses images de Chongqing, mégapole 

chinoise, laissent transparaître une douce mélancolie. 
TexTe : Éric KarsenTy – PhoTo : cyrus cornuT

Cyrus Cornut : 
la condition urbaine

Ce photographe de 41 ans est un 
voyageur dans l’âme, amoureux des 
cités d’Asie. « Le voyage deviendra dès 
lors une nécessité, explique-t-il. J’ai dû 
être chinois dans une vie antérieure tant 
j’aime l’atmosphère des villes asiatiques : 
Pékin, Shanghai, Hong Kong, Canton, Séoul, 
Osaka, Singapour, Bangkok… Les diffé-
rentes cultures qu’on y croise, la cuisine, 
une forme de sérénité… J’ai une certaine 
fascination pour cette partie du monde. » 
Cyrus Cornut entame son cheminement 
photographique à la faveur d’un périple à 
Pékin, en 2005. C’est alors la période des 
« années croisées France-Chine », organi-
sées à l’occasion du 40e anniversaire des 
relations diplomatiques franco-chinoises, 
qui voient se développer de nombreux 
échanges culturels entre les deux pays. C’est 
ainsi que le jeune architecte découvre plu-
sieurs photographes français avec lesquels 
il sympathise. À cette époque, Cyrus Cornut 
a presque terminé ses études d’architecture, 
mais il fait venir son appareil photo et se 
lance dans l’aventure. De retour à Paris, il 
montre ses images et obtient un premier 
succès d’estime avec un coup de cœur de 
l’Association nationale des iconographes, 
qui lui organise une exposition. L’année 
suivante, en 2006, il expose aux Rencontres 
d’Arles, repéré par Raymond Depardon, 
directeur artistique du festival. De 2007 à 
2010, il réalise un projet sur la banlieue 
parisienne, Voyage en périphérie, qu’il ex-
pose à la Bibliothèque nationale de France 
en 2010. Il ne reprendra pas ses études. 

UNE PRÉSENCE HUMAINE MINIMALE

Pourtant, sa formation initiale per-
met de mieux comprendre son tra-
vail. « J’ai appris à regarder la ville 
pendant mon cursus d’architecte.  
En décryptant une ville, ses tracés, ses 
architectures, et la manière dont elle se 
construit, je l’apprécie », analyse le pho-
tographe. Depuis, Cyrus Cornut parcourt 
l’Asie urbaine avec son boîtier, et photo-
graphie à l’instinct, au fil de ses errances. 
Une première série qu’il nomme Les villes 
sont comme des océans, en référence au 
« sentiment océanique » – une notion 

psychologique formulée par l’écrivain 
Romain Rolland et qui se rapporte à la 
sensation de ne faire qu’un avec l’univers. 
« Il n’y avait pas de recherches particu-
lières, je marchais dans les villes et je 
faisais des photos. Il en ressortait une 
présence humaine minimale dans une 
ville maximale. Aujourd’hui, je fais des 
images décidées, préparées. Je travaille à 
la chambre 4 x 5, et je prends entre cinq 
et dix vues par jour, il y a donc beaucoup 
moins de déchets », précise-t-il. Pour 
préparer son séjour à Chongqing, Cyrus 
Cornut a fait une lecture sur plan de la ville : 
axes, cours d’eau. Il a analysé les différents 
points de vue, et étudié les plans-masses où 
l’on voit l’architecture ancienne et nouvelle 
d’un seul coup. « Dans la ville classique, 
on trace les rues, et ce qui reste entre les 
rues constitue les pâtés de maisons. Dans 
la ville moderne, on trace les bâtiments, et 
ce qui reste est l’espace résiduel », explique 
le photographe-architecte. Mais à l’épreuve 
du réel, la situation est différente. « Sur un 
plan, tu vois la topographie. 
Dans la ville, tu sens la côte. 
Il y a un effort, des points de 
vue nouveaux naissent au 
fil des déplacements. Il y a 
quelque chose de physique : le 
poids du matériel, le décalage 
horaire, l’angoisse de la page 
blanche… Les premiers jours, 
tu te demandes ce que tu fais 
là. Puis une première image 
s’impose, et ça se débloque. » 
Sur ses images, les hommes 
sont tout petits, parfois à la 
limite de la visibilité, et la ville 
écrase tout. « On est comme 
un observateur, on n’a pas 
de prise », avoue Cyrus Cor-
nut, qui concède un certain 
fatalisme, comme l’évoque le 
« temps qui passe » du titre 
de l’exposition. Et comme le 
laisse transparaître la douce 
mélancolie distillée par ses 
photos brumeuses aux cou-
leurs laiteuses.  

 www.cyruscornut.com

À VOIR
Exposition Chongqing,  
sur les quatre rives du temps  
qui passe, de Cyrus Cornut. 
Du 24 mai au 29 juin 2019,
à la Fisheye Gallery, 2, rue de 
l’Hôpital-Saint-Louis, à Paris (10e).

 www.fisheyegallery.fr

Du 24 mai au 14 juillet 2019,  
dans le cadre du Festival du regard. 
Tour EDF, parvis de la Préfecture, 
à Cergy-Pontoise (95).

 www.festivalduregard.fr
 www.facebook.com/festivalduregard

ALLEZ 
PLUS LOIN 
EN RÉALITÉ AUGMENTÉE 
AVEC BLINKL

Ce pictogramme placé sur  
les photos signale un contenu  
en réalité augmentée accessible 
en toute simplicité, sans 
application à télécharger. 

➔ Connectez-vous sur le site 
fisheyemagazine.fr avec votre 
smartphone ou votre tablette. 
➔ Cliquez sur le pictogramme dans 
la barre de menu supérieure… 
et laissez-vous guider. 

➔ Une fois la caméra de votre 
smartphone activée, vous n’avez qu’à 
scanner l’une des photos signalées 
par le pictogramme pour découvrir 
un contenu multimédia exclusif.

120 - PLATEFORME PLATEFORME - 121SENSIBILITÉ

« Repousser les limites de la photographie », 
tel est l’objectif poursuivi par Unseen Ams-
terdam, foire internationale, magazine et 
plateforme web. « La photographie est plus 
populaire et importante que jamais, et les artistes 
ne cessent de repousser les limites du média, 
redéfinissant ce que la photographie est et peut 
faire. Il s’agit là d’une évolution passionnante, 
qui souligne une chose : la photographie est 
l’un des outils de communication 
les plus appropriés pour interpréter, 
questionner et redéfinir la réalité 
qui nous entoure », annonce Amelie 

Schüle, commissaire d’exposition pour Unseen 
Amsterdam. Aux Pays-Bas, et notamment dans 
la capitale néerlandaise, on compte plusieurs 
institutions et espaces dédiés aux projets inno-
vants. Le paysage photographique est très riche, 
et les artistes qui expérimentent sont nombreux : 
Melanie Bonajo, Alexandra Hunts, Scheltens & 
Abbenes ou Persijn Broersen & Margit Lukács, 
entre autres. « J’observe qu’ils ont tendance à dé-

velopper des projets qui s’étendent 
au-delà du cadre et redéfinissent 
ainsi la photographie. Dans nombre 
de projets documentaires, les récits 

sont enrichis et renforcés par l’utilisation de la 
fiction ou d’autres supports tels que la vidéo, la 
sculpture ou la réalité virtuelle. »

PASSERELLES ENTRE LES MÉDIAS

La foire Unseen Amsterdam a été fondée en 
2012 dans le but de consacrer un espace aux 
talents émergents et aux artistes établis qui 
présentent leurs dernières créations. « Unseen 
a été créé pour mettre en valeur la diversité de 
la photographie, tout en mettant l’accent sur 
l’invisible. La foire s’adresse aux collectionneurs 

MARIA KOKUNOVA, 
FACE, 2018.

Avec sa foire internationale, son magazine, et une plateforme web  
consacrés au 8e art, Unseen Amsterdam s’impose comme un acteur majeur 

du milieu de la photographie contemporaine aux Pays-Bas.
TexTe : AnAïs ViAnd

Unseen Amsterdam, 
écosystème vertueux
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confirmés ainsi qu’aux jeunes 
collectionneurs », précise Amelie 
Schüle. Unseen Amsterdam a 
évolué au rythme de la créa-
tion contemporaine. En 2018, 
l’événement a attiré 25 000 vi-
siteurs. Désormais, un festival 
s’ajoute à la foire et propose 
un programme de conférences, 
d’expositions, en établissant 

des passerelles entre les médias. En témoigne 
le rendez-vous qui se tiendra le 17 mai 2019 
à Londres : « Je travaille actuellement sur une 
conférence avec la London School of Economics, 
explique la commissaire. Nous aborderons la 
photographie et le développement urbain. Dans 
le prochain numéro du magazine, le photographe 
et écrivain britannique Lewis Bush proposera 
un article sur le traitement du phénomène de la 
gentrification par les photographes. » Une occasion 
d’établir un dialogue entre chercheurs et artistes 
travaillant sur des thèmes similaires. Car une des 
missions est bien d’augmenter l’impact des arts 
sur la société. Et pour ce faire, Unseen se déploie 
sur la Toile. Plus de deux cents photographes 
sont présentés chaque année sur une plateforme 
web de curation et d’échanges. Langages visuels 
fascinants, techniques expérimentales, les équipes 
tentent de repousser les limites du 8e art. « Foire, 
plateforme et magazine sont interconnectés, c’est 
une sorte de collage ! », précise-t-elle. Les artistes 
présentés en galerie figurent sur la plateforme 
et trouvent souvent une place en print. Quant 
à ceux publiés dans le magazine, ils pourraient 
être invités à prendre la parole dans le cadre des 
conférences données durant les manifestations. 
« C’est très stimulant de travailler dans ce genre 
d’écosystème », estime Amelie Schüle.
Parmi ses récentes découvertes, la commissaire 
d’exposition signale deux femmes. Eva Sajovic, 
prochainement publiée dans le magazine et sur 
la plateforme, et exposée à la foire en septembre. 
Cette photographe slovène a travaillé sur Ele-
phant and Castle, un quartier londonien soumis 
à d’importants travaux de réaménagement. 
Elle a imaginé un studio photo mobile où les 
habitants sont libres de se représenter comme ils 
le souhaitent, leurs portraits constituant ainsi les 
bribes d’un récit personnel et urbain. Le studio 
photo fait office de tribune où se confrontent 
habitants, promoteurs immobiliers et élus locaux. 
La photographe hongroise Alíz Veronika Ács a, 
quant à elle, réalisé une enquête sur les femmes 
de sa famille et sur son passé, suite au décès 
de son grand-père. Un prétexte pour étudier la 
sorcellerie dans les sociétés contemporaines. 
Deux artistes qui donneront à voir des pro-
ductions non conventionnelles, à l’image de la 
superstructure hollandaise. 

À VOIR
Foire Unseen Amsterdam
Du 20 au 22 septembre 2019.
La Fisheye Gallery y présentera une sélection 
de photos inédites de Delphine Diallo, 
Théo Gosselin et Maud Chalard.

 www.unseenamsterdam.com

EVA SAJOVIC, 
NATTYBO, HOME 
FROM HOME 
TRAIL, SÉRIE THE 
ELEPHANT&CASTLE, 
2007-2010.

ULRICH GEBERT,  
GESTALT 32, SÉRIE 
GESTALT, 2018.
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I l est certain qu’il y a du confort à Palm Springs, derrière 
les murs et les portails. Mais il y a aussi un non-endroit 
brumeux, envahi par le trafic, avec un fossé toujours 
plus profond entre riches, majoritairement blancs, et 

pauvres, majoritairement non blancs », témoigne Francis 
Hodgson, professeur et critique anglais, au sujet de la ville 
américaine photographiée par Erwin Olaf. La série Palm 
Springs, réalisée en 2018, constitue le troisième chapitre d’un 
travail amorcé par le photographe néerlandais sur les villes 
en transition, faisant suite à Shanghai, en 2017, et à Berlin, 
en 2013. Visible à partir du 18 mai 2019 à la galerie Rabouan 
Moussion à Paris, ce projet constitue une nouvelle étape en 
même temps qu’un retour en arrière. Pour la première fois, 
Erwin Olaf photographie des paysages et opère un retour 
dans les années 1960. « J’aime les détails des sixties à Palm 
Springs et les histoires qu’ils évoquent », confie-t-il. Intrigué 
par cette ville artificielle bâtie sur un ancien désert, l’artiste a 
choisi de documenter un microcosme à l’image des États-Unis. 
Sur l’une des images, on trouve deux jeunes hommes amoureux : 

l’un blanc en sous-vêtements, et l’autre noir, vêtu d’un uniforme 
militaire. Autre instant de vie : une mère noire et sa fille métisse 
venues pique-niquer observent un champ d’éoliennes. La 
fillette salue un drapeau américain emmêlé dans un arbre. 
Il dresse un portrait d’une Amérique de la discrimination 
et du racisme quelques années après la proclamation de 
la fin de la ségrégation raciale. « Un corps est un corps. Je 
voulais célébrer tous les types de peaux. J’ai toujours essayé 
d’être tolérant et ouvert aux autres », précise simplement le 
photographe. Il suggère l’évidence plus qu’il ne la montre. Là est 
le génie d’Erwin Olaf : diffuser des messages forts et pourtant 
subtils. Quand on l’interroge sur Donald Trump, il se dérobe 
gentiment : « Trump n’est qu’un personnage temporaire, je 
préfère m’intéresser aux mentalités et aux tendances. » Pour 
ce projet, il évoque deux artistes inspirants. Il a puisé dans 
l’œuvre de Gordon Parks, photographe, essayiste, journaliste 
et militant noir américain, le goût pour la justice. Quant à 
David Hockney – peintre, dessinateur, graveur, photographe 
et théoricien de l’art britannique –, ses images de piscines   

Cette année, le photographe néerlandais Erwin Olaf fête ses quarante ans  
de carrière. Un livre publié aux éditions Hannibal et trois expositions  

retracent son parcours foisonnant et expérimental. 
TexTe : AnAïs ViAnd – PhoTos : erwin olAf / courTesy gAlerie rAbouAn Moussion

Erwin Olaf  
à livre ouvert

À VOIR 
Rétrospectives 
Erwin Olaf
Jusqu’au 12 mai 2019,
au Gemeentemuseum 
et au Fotomuseum, 
à La Haye, aux Pays-Bas.

Exposition Erwin 
Olaf : Palm Springs
Du 18 mai au 
27 juillet 2019,
à la galerie Rabouan 
Moussion,
11, rue Pastourelle, 
à Paris (3e).

À LIRE 
Erwin Olaf : I am
Éd. Hannibal, 65 €, 
400 pages.

À CLIQUER 
 www.erwinolaf.com

ERWIN OLAF,  
I AM, 2009.

ERWIN OLAF,  
THE KITE, PALM SPRINGS, 2018.

ERWIN OLAF,  
I WISH, 2009.

ERWIN OLAF,  
I WILL BE, 2009.

ERWIN OLAF,  
PALM SPRINGS, AMERICAN 
DREAM, PORTRAIT OF ALEX, 
2018.

« 
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Nous avions été prévenus. Vanessa Winship est 
à approcher délicatement. Car l’artiste n’aime 
pas se mettre en avant, et apprécie peu le jeu 
médiatique. En réalité, la photographe britannique 
est à l’image de son travail : nostalgique, hypersen-
sible, poétique, précise. Elle marque de longues 
pauses où elle semble réfléchir bien au-delà de la 
question. Comme un contre-miroir mystique de 
notre société impulsive et individualiste, l’artiste 
est à la fois grave et méditative, douce et à l’écoute. 
Sa manière de concevoir le monde se déploie 
sur toute une gamme de gris, où la technique 
photographique se mélange au rapport au temps, 
à la mer, aux oiseaux migrateurs et à la pauvreté.
Pour la décrire, nous aurions voulu interroger les 
personnes qu’elle a photographiées. Car il ressort, 
dans ses portraits, une vulnérabilité que les modèles 
semblent lui offrir. « Elle ne transperce pas l’âme, 
comme on peut le dire souvent, un peu bêtement, 
analyse Patricia Morvan, directrice de l’agence VU’, 
qui représente la photographe. Elle la respecte 
et lui donne une force. » Là où les portraitistes 
expliquent souvent devoir « capturer » l’essence 
de leurs sujets, bondissant sur le moment où leur 
proie aurait baissé sa garde, les hommes – et 
surtout les femmes – que photographie Vanessa 
Winship semblent lui livrer leur fragilité tout en 
confiance. Comment ce pacte s’est-il scellé ? Que 
s’est-il passé dans les instants qui ont précédé 
l’image ? Comment décide-t-on, dans un parc aux 
États-Unis, ou sur un chemin reculé de l’Anatolie, 
de confier ce qu’on a de plus délicat et de plus 
chancelant à une étrangère à la silhouette frêle ? La 
clé se trouve peut-être dans cette aura que dégage 
la photographe, une empathie profonde, une écoute, 
qui créent, au milieu d’un Brexit, de la pauvreté ou 
de crises migratoires, une bulle salutaire.
Vanessa Winship est née en 1960 dans le petit 
village rural de Barton-upon-Humber, en Angleterre. 
Un endroit défavorisé entouré de champs de blé 
et de pommes de terre, « où les gens manquent 
de confiance », explique-t-elle. Fille d’une famille 
de quatre enfants, elle grandit en regardant par 
la fenêtre avec sa sœur les lumières de la ville de 
l’autre côté de la rivière. « On aimait imaginer que 
c’était le bout du monde, et qu’il n’y avait plus 
rien après, raconte la photographe. C’est un de ces 
endroits que soit on fuit, soit on ne quitte jamais. » 
À 19 ans, Vanessa Winship arrête ses études et 
tombe enceinte. Après la naissance de son fils, elle 

quitte Barton-upon-Humber avec son compagnon 
de l’époque pour Bristol, où elle repasse le bac, 
avec l’option photo. Le couple a peu de moyens, et 
la photographe galère pour acheter son premier 
appareil, un Praktica, et des pellicules. 
Elle déménage ensuite à Londres où elle entame un 
des rares cursus de photo du pays dans les années 
1980. Là-bas, elle rencontre George  Georgiou, éga-
lement photographe, et aujourd’hui son compagnon 
depuis plus de trente-cinq ans. Ils commencent 
ensemble leurs carrières, devenant peu à peu ce 
que le petit monde de la photo décrit comme un 
couple solide, habité par la photographie. Profitant 
d’un maigre héritage, ils achètent une propriété 
délabrée qu’ils retapent. Ils la revendent, et utilisent 
l’argent pour partir. Ils traversent alors l’Europe en 
voiture pour s’installer à Belgrade, en Serbie. De 
là, ils sillonnent les Balkans, puis partent en Grèce, 
en Turquie, en Albanie, au Kosovo, en Roumanie, 
en Bulgarie, en Russie, en Ukraine et en Géorgie.
De ces vagabondages, ils produisent des travaux 
très différents. Vanessa Winship travaille en noir 
et blanc, souvent à la chambre. Le petit livre Sweet 
Nothings (paru en 2008), collection de portraits 
d’écolières dans une Anatolie où les classes 
comptent très peu de filles, révèle sa mélancolie et 
sa sensibilité hors norme. George Georgiou est, lui, 
dans la veine humaniste documentaire, en couleur. 
Quand l’un part en résidence, l’autre suit. « George 
passe ses journées à me suivre avec un bâton pour 
me rappeler de faire attention à mon horizon. Et 
quand c’est lui qui travaille, le soir, on s’assoit dans 
notre chambre de motel crasseuse et on revoit ce 
qu’il a pris pendant la journée. » Vanessa Winship 
se définit comme « une photographe très timide », 
là où son compagnon est hyperactif. « Mais ma vie, 
nos vies n’auraient pas été les mêmes si nous ne 
nous étions pas rencontrés. Nous nous demandons 
souvent si nous serions toujours photographes 
aujourd’hui, sans l’autre pour épauler, répondre 
aux moments de doute. »
Quand elle reçoit le prestigieux prix Henri Cartier- 
Bresson en 2011 – seule femme à l’avoir reçue – 
pour son projet Là-bas : une odyssée américaine, 
c’est avec George Georgiou au volant qu’elle part 
sur les routes des États-Unis durant plus d’un an. 
Sa série She Dances Like Jackson, dans le sillage de 
Robert Frank et Robert Adams, dresse un portrait 
d’une société en pleine interrogation sur ses rapports 
de classes, tout en archivant avec beaucoup de 

tendresse les infimes moments de grâce quotidienne 
qui la traversent. « Comme un bruit de fond de 
mon voyage, les présidentielles se déroulaient ; 
[…] se terminant un mois après, avec l’élection de 
Barack Obama », écrit Vanessa Winship à propos 
de She Dances Like Jackson. « Mais mon attention 
était plutôt tournée vers ce qui se passait au-delà, 
aux événements et non-événements de la vie des 
gens ordinaires : une fête foraine, un carnaval, une 
promenade sur la rive, une réunion à l’église. »
À Sète, où elle a passé l’hiver lors d’une résidence du 
festival ImageSingulières, elle était une fois encore 
à l’écoute des détails qui font partie de la grande 
histoire. Alors que les gilets jaunes occupent les 
ronds-points et les conversations, la photographe 
raconte, toujours aussi poète, avoir écouté pendant 
un mois « des histoires d’hommes nageant avec 
les poulpes, d’huîtres et de coquillages, de mort, 
de couples qui veulent acheter une maison mais 
qui n’ont pas de quoi la payer ».
Vanessa Winship est une hypersensible. Nous 
l’avions compris. Une éponge de mer qui absorbe 
toutes les brutalités, les beautés et les questionne-
ments qui l’entourent. Parfois, nous aurions presque 
envie de la soulager de toutes ces vies anonymes 
qu’elle semble avoir avalées. « En un mois, on 
entend tellement d’histoires. […] Vous regardez par 
la fenêtre, ce sont cent scénarios, cent quotidiens, 
cent histoires qui défilent à la minute. »
Une chose est sûre : l’artiste ne sait pas faire dans 
les conversations mondaines. Est-ce pour cela que, 
malgré plus d’une dizaine de prix prestigieux, elle 
obtient rarement la couverture médiatique qu’elle 
mérite ? « Les dîners, les règles de ce petit monde : 
ce n’est vraiment pas son truc », explique-t-on à 
l’agence VU’. Prenant peu de commandes, vivant 
une vie « extrêmement monotone et tournée exclu-
sivement vers la photographie », selon ses propres 
termes, Vanessa Winship est une artiste à part. Dans 
un article de 2014 titré « L’incroyable et méconnue 
chroniqueuse des marginaux de ce monde », The 
Guardian s’interrogeait sur le succès trop discret 
de la photographe. À la recherche d’un semblant de 
réponse, nous sommes tombés sur ces lignes qu’elle 
a écrites à propos de She Dances Like Jackson : « Au 
fil du temps, j’ai compris le désir fondamental de 
l’homme pour des moments de communication et 
de connexion avec les autres êtres. […] Comme une 
petite ondulation à peine audible sur la surface d’un 
étang, mon travail est ma trace de ce moment. » 

La photographe britannique développe depuis plusieurs années une œuvre délicate  
en noir et blanc, qui lui a valu le prestigieux prix Henri Cartier-Bresson, en 2011.  

À Sète, elle expose son récent travail réalisé lors de sa résidence à ImageSingulières.  
Rencontre avec une photographe discrète qui mérite une attention particulière.

TexTe : Sofia fiScher – PhoTo : GeorGe GeorGiou

La grâce de 
Vanessa Winship



Fisheye est un magazine…
Bimestriel de 140 pages, disponible en kiosques et 
dans les librairies, Fisheye explore le monde à travers 
toutes les écritures photographiques, en privilégiant 
les regards d’auteurs émergents, sans oublier les 
photographes confirmés.

… un site internet 
www.fisheyemagazine.fr
Avec des rubriques pour découvrir les tendances et les 
actus, les portfolios et les entretiens, les livres et les vidéos, 
ainsi que nos coups de cœur. Le site de Fisheye est relayé 
par une présence quotidienne sur les réseaux sociaux : 
Instagram, Facebook, Twitter…

… et une galerie 
www.fisheyegallery.fr
Ouvert depuis un an et demi, cet espace accorde une 
attention particulière à la nouvelle génération d’auteurs 
qui fait ses premiers pas sur le marché de l’art. Éditions 
limitées, tirages sélectionnés et prix étudiés s’affichent sur 
les murs de la Fisheye Gallery, à Paris au cours de l’année, 
et aux Rencontres d’Arles, durant l’été.

Fisheye est accessible en format numérique pour tablettes, 
smartphones et ordinateurs, pour seulement 2,99 € en passant 
par le site www2.lekiosk.com.
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