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Écologie, les auteurs au chevet 
d’un monde à la dérive
Les photographes sont obligés d’aller sur le terrain pour réaliser leurs images. Toujours aux premières loges, 
ils connaissent le monde mieux que nous. C’est sans doute la raison pour laquelle nombre d’entre eux ont 
pris conscience – bien avant que l’écologie ne devienne une « tendance » – des problèmes environnementaux 
qui menacent notre planète. C’est probablement aussi pour cela qu’ils se sont engagés sur la question de 
l’eau, du dérèglement climatique, de la destruction de la biodiversité, des problèmes de pollution, de la 
disparition des forêts, des aberrations consuméristes et énergivores… Ils se sont faits lanceurs d’alerte 
avec des images qui nous interpellent par leur beauté, leur horreur ou leur inquiétante étrangeté. Sans 
nourrir beaucoup d’illusions sur la capacité des photos à changer le monde, ils poursuivent, ils insistent, ils 
s’acharnent à créer de nouvelles formes d’images qui nous surprennent et nous donnent à penser. 
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Les photographes n’ont pas le choix, ils sont obligés d’aller sur le terrain pour réaliser leurs images. Toujours aux premières loges, ils 
connaissent le monde mieux que quiconque. C’est sans doute la raison pour laquelle nombre d’entre eux ont pris conscience – bien avant 
que l’écologie ne devienne une « tendance » – des problèmes environnementaux qui menacent notre planète. C’est probablement aussi 
pour cela qu’ils se sont engagés sur la question de l’eau, du dérèglement climatique, de la destruction de la biodiversité, des problèmes de 
pollution, de la disparition des forêts, des aberrations consuméristes et énergivores… Ils se sont faits lanceurs d’alerte avec des images 
qui nous interpellent par leur beauté, leur horreur ou leur inquiétante étrangeté. Sans nourrir beaucoup d’illusions sur la capacité des 
photos à changer le monde, ils poursuivent, ils insistent, ils s’acharnent à inventer de nouvelles formes d’images qui nous surprennent et 
nous donnent à penser. Et parce que c’est aussi pour eux un moyen de combattre la solastalgie, ce « trouble anxieux lié à des phénomènes 
externes et en particulier aux changements environnementaux », comme l’explique le photographe Matthieu Gafsou, qui en a fait le titre 
de son nouveau projet. Éric Karsenty

Les auteurs au chevet d ’une planète à la dérive
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« Ce qui m’a poussé à choisir l’eau, c’est le 
fait qu’il s’agissait du sujet le plus universel, 
que je pouvais l’utiliser comme un “miroir” de 
ce que les gens font à leur planète – à propos 
des questions directement liées à l’eau, mais 
aussi pour nous interroger sur notre futur 
conditionné par ces interactions », explique 
Mustafah Abdulaziz, lauréat du 40e  prix 
 Leica Oskar Barnack, qui lui a été attribué le 
25 septembre à Berlin. Depuis plus de huit ans, 
le photographe, né à New York en 1986, a 
arpenté une quinzaine de pays (Sierra Leone, 
Inde, Éthiopie, Pakistan, Chine, Afrique du Sud, 
États-Unis, Nigeria, Islande, Australie, Suède…) 
pour en rapporter des images qui racontent nos 
différentes relations à « l’or bleu », un liquide 
bien plus précieux qu’on le suppose. 

CHANGER LES HABITUDES

À l’origine de cette exploration, que le 
photographe entend poursuivre encore 
plusieurs années, on trouve une statistique 
publiée en 2011 par les Nations unies qui 
prévoyait, pour 2025, plus de trois milliards 
de personnes confrontées à une pénurie d’eau. 
« Ce projet est ma façon d’explorer le monde. 
C’est une façon de donner un sens à un sujet 
d’une ampleur écrasante, mais capitale. Notre 
relation avec la planète est peut-être l’histoire 
la plus importante de notre époque, explique 
le photographe. Le but de mon projet est de 
montrer aux gens que nous sommes insépa-
rables de notre environnement. » Mais au-delà 
des problèmes environnementaux liés à l’eau 
que pointent ses images, Mustafah Abdulaziz 
veut aussi montrer que «  le monde est un 
endroit magnifique ». Il poursuit : « Je veux 
que les gens soient inspirés par la beauté que 
je photographie, et qu’ils soient motivés pour 
changer leurs habitudes. »
En effet, ce qui frappe quand on découvre 
ses photographies, c’est leur grande beauté 
plastique, la rigueur des cadrages et l’attention 
aux lumières qui donnent à son écriture docu-
mentaire une dimension esthétique revendiquée 

par l’auteur : « L’esthétique est inhérente à 
la photographie. Il est à la mode aujourd’hui 
d’être “anti-esthétique” dans la façon dont 
on montre les choses, de les faire apparaître 
comme si c’était sans pensée. Je trouve cela 
malhonnête et illusoire. » D’un autre côté, il 
se méfie de « l’hyper-esthétisme », qui donne 
au spectateur l’idée qu’il voit quelque chose de 
profond quand le photographe n’a fait qu’un 
« tour de magie visuelle ». « La seule chose 
qu’une photographie doit faire est de pousser 
le regardeur à s’interroger sur la question 
que le photographe pose à travers ses images. 
L’esthétique n’est que la voie à suivre pour y 
parvenir, non l’objectif », poursuit l’auteur. 
Travaillant en argentique et en format 6x7 
pour harmoniser ses différentes approches – et 
pour avoir un négatif physique constituant un 
document vérifiable –, il entend nous sensibiliser 
en nous montrant des réalités très différentes. 
Des problèmes de maladie au Pakistan ou en 
Sierra Leone aux aberrations en Californie où 
l’on arrose des golfs en plein désert, en passant 
par les rituels funéraires en Inde, ou encore de 
sublimes images de nature en Islande, Mustafah 
Abdulaziz explore les mille et une facettes liées 
à l’eau. « Ce qui a changé dans mon esprit 
après avoir fait ce travail durant huit ans, 
c’est ma sympathie et ma compréhension de 
la condition humaine. L’eau est le conducteur 
de l’œuvre, elle relie tant de choses, et est en 
soi un élément central fort du projet, mais ce 
n’est pas vraiment le sujet. Le sujet, c’est nous 
à ce moment critique où nous endommageons 
notre planète. L’eau est le paysage de notre 
histoire commune. »  

 www.mustafahabdulaziz.com

Mustafah Abdulaziz — L’eau en partage
Mustafah Abdulaziz, 33 ans, vient de recevoir le prix Leica Oskar Barnack pour sa série Water, qui interroge les relations entre l’homme et l’eau à l’échelle 
de la planète. Ses images nous rappellent la fragilité de la vie et la manière dont notre comportement individuel influe sur le bien-être de la collectivité.  
TexTe : Éric KarsenTy – PhoTos : MusTafah aBdulaziz

MUSTAFAH ABDULAZIZ.  
CLASSIC CLUB GOLF COURSE.  
PALM DESERT, CALIFORNIA, USA, 2015.  
« EN SURVOLANT CE TERRAIN DE GOLF EN 
HÉLICOPTÈRE, J’AI PU VOIR À QUEL POINT 
CETTE SITUATION EST RIDICULE. » ©
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La forêt amazonienne est au cœur de 
toutes les attentions. Alors que les ini-
tiatives  internationales se multiplient pour 
contraindre le gouvernement brésilien à agir 
pour la protection de cet écosystème indispen-
sable à la survie de la planète, Tommaso Protti 
s’est enfoncé dans la jungle à la recherche de 
ses bourreaux. En compagnie du journaliste 
britannique Sam Cowie, il a parcouru le territoire 
sur les traces des exploitations forestières et 
minières, mais aussi des trafiquants de drogue 
qui se mènent une guerre sans merci. Après 
des études en sciences politiques et une thèse 
sur la géopolitique de l’eau au sud-est de la 
Turquie, il a souhaité se rendre compte par 
lui-même de la situation dans la région. C’est 
là qu’il a commencé à prendre des images et à 
construire son premier projet photographique. 
Le véritable déclic vient de sa rencontre avec 
un autre photographe italien, Francesco Zizola 
(World Press Photo en 1996). « Francesco Zi-
zola est devenu mon mentor, j’ai commencé à 
travailler pour lui comme assistant. Il m’a tout 
appris sur ce métier », confie-t-il. Fort de ces 
expériences, il décide de partir à Londres pour 
suivre un master en photojournalisme, et c’est 
là que sa carrière a commencé.

POINT DE NON-RETOUR

À l’origine, son travail sur l’Amazonie était 
limité à la couverture photo des médias sur 
les tragédies de la jungle. Mais très vite, il a 

voulu être le témoin direct de ces évènements. 
« Lorsque le Brésil est entré dans une crise 
politique et économique sans précédent, la 
déforestation s’est intensifiée, et les assassi-
nats de défenseurs de l’environnement et des 
peuples autochtones se sont multipliés. Nous 
avons ressenti le besoin de lancer un projet 
au long cours qui offrirait une vision nouvelle 
de l’Amazonie moderne. » Le prix Carmignac 
du photojournalisme, qu’il reçoit en 2018, lui 
donnera les moyens de ses ambitions. « Il m’a 
apporté le temps et les ressources nécessaires 
pour travailler en profondeur et de manière 
indépendante. » Le portrait qu’il dresse de 
l’Amazonie est celui d’une terre où explosent 
les crises sociales et humanitaires associées à 
la destruction de l’environnement. « Je pense 
qu’il est important de sensibiliser les gens à la 
situation amazonienne. Selon les scientifiques, 
nous avons atteint un point de non-retour. Mais 
les différentes formes de violence résultent de 
la dynamique du marché et de la surconsom-
mation mondiale, du bœuf à la cocaïne. » Les 
constats que fait Tommaso Protti ne poussent 
pas à l’optimisme. Lui-même le reconnaît, les 
changements que beaucoup appellent de leurs 
vœux ne se produiront pas de sitôt. La voie 
politique dans laquelle s’est engagé le Brésil 
n’est pas près d’arranger les choses. « Jair 
Bolsonaro, le président d’extrême droite, brise 
les barrières de protection de la forêt et des 
populations indigènes en s’alliant à des lobbies 
agricoles influents. » Mais pour Tommaso 

Protti, la première démarche à adopter doit 
être le combat contre la pauvreté. « Au-delà 
des puissances économiques, nombre de pe-
tits agriculteurs, de bûcherons et de mineurs 
clandestins entrevoient la nature comme un 
obstacle au progrès et à leur développement. Il 
sera impossible de sauver l’environnement sans 
lutter contre la pauvreté. Tous les scénarios sur 
l’avenir de la forêt amazonienne reposent sur 
les mêmes rapports de force entre pauvreté, 
faiblesse institutionnelle et corruption.  » 
Ce  travail sur l’Amazonie sera à découvrir 
à la Maison européenne de la photographie, 
à Paris, début décembre.  

Les vélos partagés en libre-service et les 
désagréments qu’ils occasionnent sont une 
question débattue dans beaucoup de pays, y 
compris en France. Mais aucune situation n’est 
comparable à celle de la Chine. Dans un pays 
où la petite reine est élevée au rang de symbole 
culturel, la question de la nuisance provoquée 
par ce nouvel usage est devenue une préoccu-
pation gouvernementale et environnementale 
majeure. L’artiste Wu Guoyong a tenté d’en 
capter les enjeux. Ce dernier, né en 1963 dans 
la province de Hubei, travaille d’abord comme 
expert en ingénierie hydraulique. En 1992, alors 
que le pays se libéralise et que son dirigeant, 
Deng Xiaoping, incite les Chinois à « ne pas 
avoir peur de s’enrichir », il démissionne et 
part vivre à Shenzhen, une ville dynamique du 
sud de la Chine, près de Hong Kong. En 2011, 
à 48 ans, il ressent une profonde lassitude et 
réalise qu’il ne vit que pour son travail, pour 
subvenir à ses besoins. Il démissionne et se 
consacre à la photographie, une passion qu’il 
nourrit depuis sa jeunesse. « En 1983, grâce à 
un ami photographe, j’ai obtenu mon premier 
appareil. C’était un Phoenix 135, une marque 
chinoise. J’ai dépensé presque six mois de 
salaire pour l’avoir. » Après une période de 
recherches formelles, il réfléchit à des sujets 

plus personnels qu’il peut mener au long cours. 
Il commence ainsi à suivre des drogués en 
centre de désintoxication dans la région du 
Guangdong. C’est vers la fin des années 2010 
que Wu Guoyong s’intéresse aux vélos partagés 
et à leur impact écologique. 

ALIÉNATION CAPITALISTE

« L’essor des vélos partagés en Chine a 
eu lieu en 2016. Au début, comme tout 
le monde, j’étais satisfait de ce nouveau 
mode de transport public. Mais on s’est vite 
rendu compte que la situation allait devenir 
intenable. » En l’absence de limitation de la 
production par les pouvoirs publics, en moins 
d’un an, les vélos ont complètement bloqué 
l’espace public. C’est à partir de ce moment que 
Wu Guoyong a décidé de se saisir du problème. 
Il découvre le « Petit Bleu », le cimetière de vélos 
de Shenzhen. « Quand j’ai vu les photos prises 
par mon drone, cette masse de vélos colorés mis 
au rebut, j’y ai vu une forme de land art. Le choc 
a été au-delà des mots. » Le photographe se met 
alors en quête d’autres cimetières à travers le 
pays : il en trouvera 56 répartis dans 26 villes. 
Pour lui, ce phénomène reflète « les problèmes 
profonds du développement économique de la 

Chine. Les cimetières de vélos sont un aspect 
monstrueux de l’aliénation capitaliste. » En 
2017, des images de ces cimetières circulent 
sur les réseaux sociaux et sont reprises dans les 
médias. Le gouvernement décide alors d’agir et 
de réorganiser le secteur. « Le problème n’est 
pas spécifique à la Chine – bien que l’Europe 
soit relativement protégée. D’autres régions 
du globe qui connaissent un développement 
économique anarchique pourraient suivre la 
même trajectoire. » Pour lui, la solution se 
trouve dans la lutte contre le gaspillage et dans 
une réflexion sur la consommation de masse. 
« Les solutions écologiques aux défis de demain 
passeront par une coopération entre les pays 
développés et ceux en voie de développement. 
Ce travail m’a sensibilisé aux problèmes éco-
logiques et, en tant que photographe, je suis 
prêt à mettre mes images au service de la 
protection de l’environnement. »  

Tommaso Protti — Les bourreaux de la jungle
Le photojournaliste Tommaso Protti, lauréat du prix Carmingac du photojournalisme 2018, 
a parcouru la forêt amazonienne pour mettre au jour les drames qui se nouent sous la canopée. 
TexTe : Julien hory – PhoTos : ToMMaso ProTTi

Wu Guoyong — Ci-gît la petite reine
La photographie témoigne d’un état du monde, mais est-elle capable de faire bouger les choses ? 
Les travaux de Wu Guoyong sur les cimetières de vélos en Chine posent à nouveau la question 
avec intérêt. TexTe : Julien hory – PhoTos : wu GuoyonG

TOMMASO PROTTI. UN MEMBRE DE  
LA GARDE FORESTIÈRE GUAJAJARA DANS 
UN MOMENT DE TRISTESSE À LA VUE  
D’UN ARBRE ABATTU PAR DES BÛCHERONS 
PRÉSUMÉS ILLÉGAUX, DANS LA RÉSERVE 
INDIGÈNE D’ARARIBÓIA, ÉTAT DU 
MARANHÃO, BRÉSIL.

WU GUOYONG. CIMETIÈRE DE VÉLOS  
EN CHINE. « QUAND J’AI VU LES PHOTOS 
PRISES PAR MON DRONE, CETTE MASSE  
DE VÉLOS COLORÉS MIS AU REBUT,  
J’Y AI VU UNE FORME DE LAND ART.  
LE CHOC A ÉTÉ AU-DELÀ DES MOTS. »©
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Politique, société, 
étranger, portfolios…
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Les femmes refont 
surface
Réhabiliter les femmes 
artistes effacées de nos livres 
d’histoire, voilà l’enjeu de 
Resurface I & II. Cette série 
signée de l’artiste allemande 
Johanna Reich est présentée 
dans le cadre du festival 
PhotoSaintGermain,  
du 6 au 23 novembre. 

La Fisheye Gallery investit Paris Photo
Deux artistes de la Fisheye Gallery, Morvarid K et Stéphane 
Lavoué, présentent leur solo show sous la nef du Grand 
Palais, respectivement dans les secteurs Curiosa et Prismes. 

Paris, capitale de la photo
Cette année encore, la photographie envahit la capitale 
pour un festival d’expositions, de foires, de rencontres 
et d’événements en tous genres qui devraient satisfaire 
la curiosité des amateurs les plus exigeants. Un parcours 
éclectique guidé par nos coups de cœur. 

Deepfakes,  
peur sur l’AI
Pourrait-on vivre dans un 
monde où plus aucune vidéo 
ne serait crédible ? Telle est la 
question que pose l’émergence 
des deepfakes, ces fausses 
vidéos de plus en plus réalistes 
générées par intelligence 
artificielle. 

Le Chili à travers  
ses livres photo
Una revisión al Fotolibro Chileno 
propose un panorama des 
livres photo chiliens durant 
le XXe siècle. Un ouvrage 
accessible en ligne qui permet 
aussi, à travers soixante 
volumes, de dessiner une 
histoire du pays.

Portfolio Killian le Kid
De 2017 à 2019, le photographe Thomas Fliche a suivi le 
jeune Killian Dufrenne, 13 ans, des rings de boxe aux rues 
de Charleroi, en Belgique. Une chronique complice qui nous 
fait découvrir le nouvel espoir de la boxe belge. 
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« J’ai pris conscience par mon vécu personnel qu’il y a toujours 
des imprévus pour chambouler les plans initiaux », prévient 
Morvarid K, artiste iranienne vivant entre la France et l’Allemagne. 
Une mauvaise chute, une séparation amoureuse ou un revirement 
politique… Au sens propre comme au figuré, nous sommes tous 
confrontés à l’idée de rupture. Comment l’individu vit ces périodes 
douloureuses ? Que reste-t-il de ces morceaux brisés ? La réponsede 
l’artiste est aussi complexe que sensible. « Je voulais voir comment 
nous pouvions modifier notre perception afin de ne plus voir ces 
cassures comme une perte de valeur. Elles font partie d’une nouvelle 
identité, parfois plus forte. Il s’agissait de s’interroger sur la manière 
dont ces cicatrices pouvaient enrichir l’expérience et la personnalité 
à l’échelle humaine, et le contenu, le caractère et la charge positive 
à l’échelle d’une œuvre d’art », confie l’artiste. 
Si elle puise dans ses photographies sa matière première, l’artiste 
revendique un statut de plasticienne. « Je dois injecter mon imaginaire 
dans la réalité. Et c’est dans la transformation photographique que je 
peux pousser cette dimension », précise-t-elle. Pour réaliser Ecotone, 
Morvarid K a convoqué deux champs artistiques symboliques. À l’oc-
casion d’une performance, elle s’est associée à deux danseurs : Yuko 
Kaseki et Sherwood Chen, et tous trois ont évolué avec ses tirages. « Les 
photos noir et blanc représentant des danseurs évoquent la complexité 

et la résilience humaine, tandis que les 
images en couleur figurent les éléments 
naturels. La force de la nature a tendance 
à apaiser l’homme. Les images étaient 
parfaites à l’origine ; à la fin de la perfor-
mance – épuisées comme les corps humains 
pouvaient l’être –, je les ai récupérées pour 
réaliser de nouvelles compositions. Je ne 
pouvais pas me rapprocher davantage de 

la réalité », se souvient-elle. Une collaboration qui fait sens puisque les 
trois artistes sont animés par des thématiques communes : l’engagement 
et la résilience – même si la cause est déjà perdue. 
« Nous sommes tous trois fascinés par l’idée de déceler le sublime dans 
la laideur, dans ce qui dérange ou dans la complexité humaine. Nous 
questionnons aussi le concept de frontière invisible. » Une notion en 
miroir de son deuxième temps de création. Fille de céramiste,  Morvarid K 
a appris avec l’artisan Muneaki Shimode la technique ancestrale du 
kintsugi, méthode japonaise de réparation des porcelaines. « Il s’agit 
d’assumer la cassure, de l’accentuer et de la souligner au lieu de la 
faire disparaître. Comme toute belle chose japonaise, en plus d’être 
une technique, le kintsugi est une philosophie de vie », explique 
l’artiste. De l’or sur le contour des images fracturées révèle ainsi des 
territoires inexplorés. Se crée alors une frontière – l’écotone pour les 
géographes – qui témoigne d’une nouvelle richesse. La question du 
sens est ici aussi importante que notre rapport à la beauté. Dans ce 
maillage qui nous lie à la nature, Morvarid K saisit les empreintes qui 
nous séparent d’une fin inéluctable.  

 www.instagram.com/morvaridk.art

L’art de la 
résilience

Dans son nouveau projet présenté à Paris Photo,  
l’artiste iranienne Morvarid K explore la notion de 
cassure. Elle livre avec Ecotone une topographie 
sensible de la complexité humaine. Un travail à 

découvrir à la Fisheye Gallery, au secteur Curiosa. 
TexTe : AnAïs ViAnd – PhoTos : MorVArid K

Fisheye Gallery, à Paris Photo
Du 7 au 10 novembre 2019.
Secteur Curiosa (stand SC5),
Grand Palais, 3, avenue du  
Général-Eisenhower, à Paris (8e).
www.fisheyegallery.fr
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Œuvres contemporaines et anciennes issues d’une vingtaine 

d’artistes explorant « le noir et ses profondeurs », l’exposition 

Quelque chose noir propose d’éclairer « les lueurs de l’obscur 

par l’image fixe ou mouvante, mais aussi via le texte, qu’il soit 

lu ou écrit, le son, la peinture ou encore le dessin », explique 

Fanny Lambert, commissaire de l’exposition. Galerie Gradiva.

www.photosaintgermain.com

À travers ce voyage imaginaire dans l’histoire de la  photographie américaine, Sébastien Reuzé revisite le road 
trip avec sa série Colorblind Sands présentée par  la galerie Meyer Zevil Art Projects au salon Approche.  « La couleur, ou son absence, est une source  d’inspiration permanente et joue un rôle important dans ce projet. Chaque œuvre est imprimée dans une teinte qui lui donne une tension spécifique. »www.approche.paris/fr
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Organisée par l’équipe de la Biennale de l’image tangible  entre deux éditions, cette exposition Hors sujet rassemble les travaux  de quatre photographes « autour de l’altération et la disparition du sujet  que la photographie est traditionnellement censée représenter ».Jusqu’au 17 novembre, galerie Plateforme, 73, rue des Haies, à Paris (20e).www.bit20.paris

Laure T
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ien
, Filtres#1, 2017.

Matthieu Boucherit, Caroline Delieutraz,  Juliette-Andréa Elie, Laure Tiberghien« En superposant des fragments d’images issus de différentes époques 

comme des billets de banque, des cartes géographiques, des pochettes 

de disques, etc., Malala Andrialavidrazana aborde les sujets de 

l’altérité, du métissage culturel ou encore la nécessité de remettre en 

question les préconceptions provenant d’un imaginaire “eurocentré”. 

Elle propose ainsi une forme de décolonisation par l’image, tout en 

allusion et en poésie », analyse Arian Fleury pour Aware (Archives of 

Women Artists Research & Exhibitions). Galerie Caroline Smulders.

www.parisphoto.com 
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La 10e campagne artistique de la société Pernod Ricard 

attribuée à Stéphane Lavoué met à l’honneur la culture de 

la convivialité, le partage et les rencontres. Avec Seriously 

Convivial, le lauréat du prix Niépce 2018 signe ainsi une série 

de portraits de collaborateurs de la société avec des personnes 

« qui jouent au sein de leurs communautés respectives un 

rôle de lien et d’ambassadeur de cette culture du partage ». 

Irlande, Chine, Islande, Cuba, États-Unis, Japon, Colombie, 

Italie… Un très beau tour du monde en forme de carnet de 

voyage à partager sans modération. À noter que Stéphane 

Lavoué sera également présenté par la Fisheye Gallery 

dans la partie Prismes de Paris Photo (lire aussi p. 92).  

www.parisphoto.com

Malala Andrialavidrazana, Figures 

1856, Leading Races of Man, 2016.

Pierre Liebaert, Pulvis, 2019. 
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Tim Walker, Marion Cotillard,  

Fashion : Dior Haute Couture. Paris, 2012.
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qu’elle a commencé à collecter les portraits des plus talentueuses 
peintres, sculptrices, cinéastes et femmes photographes de ces 
deux derniers siècles. 

DES POLAROIDS POUR RÉÉCRIRE L’HISTOIRE

Resurface I & II – sa série exposée au festival PhotoSaint- 
Germain du 6 au 23 novembre – rassemble les travaux de 
plus de 400 femmes artistes. La première partie se compose 
d’un film de trois heures qui présente 160 Polaroids dévoilant 
les visages de celles qui sont passées à la trappe de l’histoire. 
Pour la seconde partie, centrée sur les artistes plus connues 
mais sous-exposées, il s’agit de portraits tirés en grand format, 
tous issus de Polaroids scannés au premier stade de leur déve-
loppement – au moment où les contours émergent, à l’orée de 
leur révélation, entre présence et absence. Un jeu subtil entre 
numérique et analogique, dans lequel Johanna aime évoluer. 
Son travail se prolonge par la création du profil Wikipédia de 
chacune des artistes qu’elle présente. Une mission fastidieuse 
que l’Allemande mène à bien avec le concours d’expertes, de 
chercheuses et de chercheurs. La présence progressive de ces 
femmes artistes, jusqu’alors tout aussi sous-exposées sur le web, 
esquisse un autre paysage de l’art des XIXe et XXe siècles que 
celui enseigné depuis des décennies. Johanna est « fascinée » 

par l’idée que le monde est différent de celui que nous 
pouvions imaginer. « Quand je regardais en arrière, 
en tant qu’artiste féminine, je n’avais pas d’histoire, 
lâche-t-elle. Il n’y avait qu’une histoire masculine avec 
des artistes – certes merveilleux – comme Picasso 
ou Monet. J’ai été soulagée d’apprendre que nous 
avions aussi beaucoup de femmes artistes – et pas 
uniquement Frida Kahlo ! » Les mettre ainsi en ligne 
pour « réécrire l’histoire » lui permet de « changer 
le monde » en tentant d’en créer un plus équitable 
pour « en tirer quelque chose de positif ». 
Les femmes illustres oubliées l’ayant le plus marquée ? 
Une question qui suscite un choix cornélien pour 
l’artiste, tant elle a tissé des liens forts avec celles 
qu’elle a appris à connaître. Elle finit par citer Thalia 
Flora-Karavia, une peintre grecque qui croquait le 
quotidien des soldats de la guerre des Balkans de 
1912. Ou encore Jessie Tarbox Beals, la première 
photojournaliste aux États-Unis ! Bref, des femmes 
artistes aux parcours extraordinaires qui rappellent 
à Johanna qu’en 2019, rien n’est encore gagné sur 
le plan de l’équité. D’ailleurs, « à l’Art Cologne [plus 
ancienne foire d’art contemporain au monde, ndlr], il 
doit y avoir quelque chose comme 20 % seulement de 
femmes artistes exposées », regrette-t-elle, espérant 
malgré tout voir la situation s’améliorer. Johanna 
Reich profitera de sa présence à Paris à l’occasion de 
son exposition pour passer à la Bibliothèque nationale 
de France et faire avancer son nouveau projet. Ce 
dernier s’articulera autour de La Cité des dames, un 
récit allégorique du XVe siècle, 
dans lequel Christine de Pizan, 
son auteure, s’est efforcée de 
démonter les clichés sexistes 
de son époque. 

« QUAND JE REGARDAIS  
EN ARRIÈRE, EN TANT 

QU’ARTISTE FÉMININE,  
JE N’AVAIS PAS D’HISTOIRE. 

IL N’Y AVAIT QU’UNE 
HISTOIRE MASCULINE 
AVEC DES ARTISTES. »

À VOIR

Du 6 au 23 novembre 2019.
Resurface I & II, festival 
PhotoSaintGermain
L’agence à Paris
54, rue Mazarine, à Paris (6e) 

 www.lagenceparis.com
 www.johannareich.com
 www.photosaintgermain.com

JOHANNA REICH. CORINNE 
MICHELLE WEST, PIONNIÈRE  
DE L’EXPRESSIONNISME  
ABSTRAIT AU XXE SIÈCLE.  
SÉRIE RESURFACE I & II. 
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du genre, « Dr. Fakenstein », produit des 
fakes aussi hilarants que bon enfant qui ont 
été visionnés des millions de fois. Attrait 
de la nouveauté oblige, le deepfake sert 
aussi à communiquer. Début octobre, pour 
sa dernière campagne, Solidarité Sida a 
créé une fausse déclaration de Donald 
Trump (encore lui) annonçant fièrement 
l’éradication du virus du sida.
Mais dans les bas-fonds du Web, les deep-
fakes posent problème. « Ce n’est pas une 
menace hypothétique : les deepfakes sont 
déjà dévastateurs pour les femmes victimes 
de fausses vidéos pornographiques », 
affirme Henry Ajder, responsable de la 
communication de Deeptrace, une jeune 
start-up qui surveille de près l’émergence 
du phénomène. Avec environ 130 millions 
de vues et 15 000 vidéos recensées, la 
production de deepfakes a doublé en sept 
mois. Dans un rapport récent, l’entreprise 
insiste surtout sur un chiffre alarmant : 
96 % des deepfakes disponibles en ligne 
sont pornographiques. Dès le départ, des 
internautes s’étaient essayés à incruster 
des célébrités dans des films X. Désormais, 
ce trucage malsain cible des centaines de 
femmes dans des cas de revenge porn 
(contenu sexuel partagé sans le consen-
tement de la personne). Afin de prévenir 
ces détournements néfastes, Deeptrace 
développe un programme capable de 
mesurer l’authenticité d’une vidéo en lui 
attribuant une note de fiabilité. « Il faut voir 
cela comme un antivirus, explique Henry 
Ajder. Même si certains contenus réussiront 
toujours à passer entre les mailles du filet, 
il faut commencer dès maintenant à se pro-
téger contre les deepfakes malveillants. » 
À terme, un outil anti-deepfakes pourrait 
être intégré à chaque navigateur ainsi que 
sur Facebook, YouTube et consorts afin 
d’empêcher toute tentative de nuisance.

DOUTE PERMANENT

Quid d’une potentielle déstabilisa-
tion politique de grande ampleur ? 
Aucun deepfake n’a encore perturbé une 
 démocratie. Selon un journaliste du site 
américain The Verge, les craintes qui 
entourent ces vidéos truquées relèveraient 
même du fantasme. « Nous nous alarmons 
d’une crise qui n’existe pas », écrivait en 
mai dernier Russell Brandom. Selon lui, 
personne n’a attendu 2019 pour utiliser 
Photoshop ou manipuler, d’une façon 
ou d’une autre, l’opinion publique via 
les réseaux sociaux. En fait, le véritable 
risque serait moins la création de faux 

contenus que l’instauration d’un doute 
permanent. La multiplication à outrance de 
fausses vidéos amènerait le grand public 
à tout remettre en question, même des 
faits bien réels. À l’inverse, un homme 
politique coincé par une vidéo scandaleuse 
pourrait toujours prétendre que celle-ci 
a été  trafiquée. « Les deepfakes repré-
sentent une menace pour la vérité sur 
laquelle repose notre démocratie », plaide 
Yvette Clarke, parlementaire démocrate 
américaine qui a défendu cet été une loi 
pour lutter contre cette dérive potentielle. 
Parmi ses pistes de réflexion : instaurer 
sur chaque vidéo un marqueur digital qui 
permettrait de certifier son authenticité.
Cette idée, c’est le business model d’Amber, 
une entreprise installée depuis deux ans 
à San Francisco. Pour son patron, Shamir 
Allibhai, le mouvement antiraciste Black 
Lives Matter a agi comme un déclencheur : 
« Dans plusieurs événements, la version 
officielle des faits a été contredite par une 
vidéo amateur. Cela souligne l’importance 
de la vidéo et de son rôle de preuve. Notre 
but, c’est que la société puisse encore faire 
confiance aux images. » Amber développe 
une technologie complexe basée sur la 

blockchain, qui permettrait de certifier 
qu’une vidéo n’a pas été retouchée. Pour 
que ce système fonctionne, il faudrait qu’il 
soit adopté par les fabricants de  caméras. 
«  Avant d’imaginer équiper tous les 
smartphones, on pourrait commencer par 
intégrer notre technologie aux caméras de 
surveillance, aux caméras corporelles des 
policiers, aux drones… Que ce soit dans 
le cadre d’un procès ou dans les médias, 
nous sommes du côté de la vérité. Nous 
ne voulons pas qu’à force de douter de 
tout, les gens puissent dire “c’est faux” si 
quelque chose ne leur plaît pas. »
En plus de proposer ses services aux multi-
nationales afin de protéger leur réputation 
numérique, Shamir Allibhai cherche à 
nouer des partenariats avec Facebook, 
YouTube ou Twitter. Tous les acteurs de 
ce nouveau secteur s’accordent pour dire 
que la prévention contre les dangers des 
deepfakes doit passer par une collaboration 
entre les États, les ingénieurs et les géants 
de la Silicon Valley. Sensible à cet appel, 
Facebook vient de lancer en partenariat 
avec Microsoft le « Deepfake Detection 
Challenge », un concours de plusieurs mois 
doté de 10 millions de dollars. 

« Les deepfakes représentent une 
menace pour la vérité sur laquelle 
repose notre démocratie. » 

CE FAUX VISAGE A ÉTÉ 
CRÉÉ GRÂCE À UN GAN 
(GENERATIVE ADVERSARIAL 
NETWORK).

104 - SOCIÉTÉ MISE AU POINT

André Kertész. Près de la porte de Vanves, 1936.
Sélection de 2 prises de vues d’après bandes
négatives originales 35 mm numérisées.
© Ministère de la Culture - Médiathèque de
l’architecture et du patrimoine, Dist. RMN-Grand
Palais / André Kertész

Maison de la photographie
Robert Doisneau
1, rue de la Division
du Général Leclerc 94250 Gentilly
+ 33 (0)1 55 01 04 86

ENTRÉE LIBRE
Exposition coproduite par la Maison de 
la Photographie Robert Doisneau et
la Médiathèque de l’architecture et du 
patrimoine.

La Maison de la Photographie Robert Doisneau est 
un équipement de l’Établissement public territorial 
Grand-Orly Seine Bièvre.

DU 22 NOVEMBRE 2019 AU 9 FÉVRIER 2020

André Kertész
Marcher dans l’image
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« J’enfile des gants et donne quelques directs sur un sac 
dans un coin. Le garçon me regarde du coin de l’œil et 
esquisse un petit sourire. » Le premier contact entre Killian 
Dufrenne, 13 ans, et Thomas Fliche, 29 ans, se fait en un éclair, 
direct. L’adolescent, surnommé « le Kid », s’entraîne au Boxing 
Club Garcia, à Bouffioulx, non loin de Charleroi, en Belgique, 
une salle fondée par Julio Garcia en 1990 et reprise par ses fils 
Antonio et Loris. Ce dernier travaillait à l’usine de Caterpillar 
Gosselies qui avait fait la une des journaux lors de sa fermeture 
en 2016. C’est en s’intéressant à l’histoire de ce site et via la 
presse locale que Thomas Fliche a repéré les Garcia et Killian, 
le jeune espoir des moins de 52 kg. 
« Killian est un garçon réservé, assez introspectif », avait 
prévenu Angélique, sa mère, lorsque le photographe l’a contactée 
pour lui faire part de son projet de travailler sur le parcours 
sportif de son fils, mais pas seulement. « Je m’intéresse à la 
notion de territoire, à ses délimitations, aux incidences de son 
passé sur les hommes qui y vivent », précise Thomas Fliche. 
Il avait déjà arpenté la région d’Amiens lorsqu’il s’intéressait 
aux fermetures d’usines « qui donnent le tempo » – notamment 
celle de Whirlpool –, et au sentiment d’abandon ressenti par les 
salariés de part et d’autre de la frontière belge. 

PARLER DU TERRITOIRE

C’est une drôle d’histoire qui se trame alors entre les deux 
personnalités, des solitaires qui se reconnaissent au-delà 
des mots. Killian accorde d’emblée sa confiance à Thomas 
qui, en plus de sa formation de photojournaliste à l’École des 
métiers de l’information, à Paris, connaît bien les rings pour y 
avoir boxé durant son adolescence. Il continue d’ailleurs à 

De 2017 à 2019, le photographe Thomas Fliche  
a suivi le jeune Killian Dufrenne, 13 ans, des rings 
de boxe aux rues de Charleroi, en Belgique.  
Une chronique complice qui nous fait découvrir  
le nouvel espoir de la boxe belge.
TexTe : Éric KarsenTy – PhoTos : Thomas Fliche 

Killian le Kid
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Le Chili à travers  
son édition  

photographique 

Una revisión al Fotolibro Chileno, c’est d’abord un siècle de 
livres photo chiliens, soixante ouvrages réunis pour proposer une 
première monographie sur le sujet. De façon poétique, c’est aussi 
un inventaire de formes et de messages : « Le panorama des livres 
photo chiliens révèle un monde habité par des 
naufragés qui n’ont cessé d’envoyer des bouteilles 
à la mer sans attendre de réponses. Ce livre est 
le premier inventaire des messages retrouvés 
dans ces bouteilles qui nous sont parvenus », 
écrit Horacio Fernández en ouverture du livre, 

résultat de deux années de recherche menées sous la direction 
éditoriale de Luis Weinstein et Andrea Jösch. 
Au fur et à mesure que se déploie l’ouvrage, les auteurs 
proposent plusieurs définitions du livre photo, de «  livres 

écrits avec des photos » à « séquences photo-
graphiques cohérentes dans lesquelles tout : le 
design, le texte, l’impression… sont au service de 
l’image ». Le prisme « chilien » choisi est délimité 
en introduction. Mais qu’en est-il alors de cette 
révision ? « Une révision, littéralement, si nous   

Una revisión al Fotolibro Chileno propose un panorama des livres photo  
chiliens durant le XXe siècle. Un ouvrage accessible en ligne qui permet aussi,  

à travers soixante volumes, de dessiner une histoire de ce pays.
TexTe : AnnAëlle VeyrArd
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EL EN CORAZÓN, HIMNO A LAS 
GLORIAS DEL PUEBLO EN LA 
GUERRA (1936-1937), TEXTE :  
P. NERUDA, ED. ERCILLA, 1938.

www.fujifilm-x.com/fr *A l l égez -vous ,  pho tog raph i e z  p l u s 

CARRY LESS, SHOOT MORE*

Sam Partaix photographié par Vince Perraud au Fujifilm X-T30 + Objectif XF35mm 1.4

• Capteur X Trans 4 CMOS-BSI, APS-C, 26,1 Mpx
• Processeur X Processor 4
• Compact, discret, léger 383g
• Rafale sans "blackout" jusqu'à 30 ips
• AF de phase sur 100% du capteur
• Vidéo 4K DCI, 30 fps, sortie 4:2:2 sur 10 bits

T O U T  D ' U N  G R A N D



Rencontres, expos, livres…

DIRECTEUR DE LA RÉDACTION
Benoît Baume
benoit@becontents.com
Tél. : 06 82 93 67 79

RÉDACTEUR EN CHEF
Éric Karsenty
eric@fisheyemagazine.fr
Tél. : 06 13 45 22 61

RELATIONS PRESSE
Catherine Philippot
cathphilippot@relations-media.com
Tél. : 01 40 47 63 42 

FISHEYE MAGAZINE
8-10, passage Beslay, Paris (11e)
Tél. : 01 77 15 26 40
contact@becontents.com

COMMUNIQUÉ 
DE PRESSE
FISHEYE N° 39

Michel Poivert ou  
l’exercice du regard
Michel Poivert, historien de la photographie, 
critique et commissaire d’exposition, est 
devenu un intellectuel incontournable 
du monde de la photo. À l’occasion de la 
sortie de son nouvel ouvrage, qui présente 
la photographie française des cinquante 
dernières années, retour sur ce personnage 
discret et méconnu.

Thomas Struth, un cas d’école
L’artiste allemand membre de l’École de 
Düsseldorf présente une rétrospective 
de ses œuvres au musée Guggenheim 
de Bilbao, dans le pays basque espagnol. 
L’occasion de revenir sur artiste majeur 
dont les travaux continuent de marquer 
l’histoire de la photographie.  
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C’est un historien de renom très peu pré-
sent dans les médias, un commissaire à la 
 signature prestigieuse qui quitte les lieux 
avant le vernissage – il n’aime pas les monda-
nités, assurent les artistes. Dans le microcosme 
de la photographie, dont la « géopolitique » est 
 composée de nombreuses chapelles, Michel 
Poivert semble faire figure d’exception. Rassem-
bleur, à l’écoute, et d’une humilité très douce, 
l’intellectuel a de quoi inquiéter tout journaliste 
qui s’aventure à en brosser un portrait sans 
s’encombrer de mots-valises et d’une bien-
veillance suspecte. Mais tous les photographes 
interrogés s’accordent sur ce point : l’historien 
est un « cadeau » pour le monde de la photo.
Né à Toulon en 1965 d’un père militaire et d’une 
mère au foyer, Michel Poivert vient d’une famille 
où l’on ne va pas au musée. Sa rencontre avec le 
monde de l’art s’est faite par le jeu des 7 erreurs 
dans le Télé 7 Jours sur lequel il se penchait 
chaque semaine avec sa mère : des mauvaises 
reproductions de Manet ou de Gauguin qu’il 
fallait scruter pour en repérer les minuscules 
altérations. C’est sa madeleine de Proust à lui. 
« Il y en a qui ont découvert le monde de l’art 
dans les musées ; moi, c’était dans le programme 
télé », ironise-t-il. Des images qu’il a réimpri-
mées, des décennies plus tard, pour les montrer 
à ses élèves de l’université Paris I. Il aime leur 
raconter cette entrée en matière singulière pour 
rassurer « les rares étudiants qui ne viennent 
pas de cette bourgeoisie traditionnelle – ceux 
qui bossent à côté, qui n’ont pas les mêmes 
codes que les autres », afin de leur signifier 
que l’art est à tout le monde. Ce sont eux que 
le professeur préfère en secret.
Adolescent, c’est en se plongeant dans les bou-
quins ramenés par un grand frère qui venait 
d’entrer aux Beaux-Arts qu’il redécouvre « sa 
fascination pour ce monde-là ». Il comprend 
aussi le sésame qu’il représente en matière 
de sociabilité. « À 15 ans, un peu gringalet, 
pas vraiment à mon avantage, j’ai réalisé 
que parler d’art, ça intéressait les gens. Être 
capable d’expliquer la théorie de la couleur de 
Kandinsky, bizarrement, faisait son petit effet. » 
Il décide alors de faire carrière de cet « exercice 
du regard », comme il le décrit élégamment, et 
entame à Bordeaux des études d’histoire de l’art, 
aux côtés de passionnés de cinéma, de peinture 

ou de photo, dans une ville qui, dans les années 
1980, vivait une frénésie collective – menée de 
jour par les cadors de l’art contemporain dans 
son musée au bord de la Garonne, et de nuit par 
les précurseurs de la musique industrielle dans 
ses sous-sols. Un terrain de jeu excep-
tionnel pour un étudiant fasciné par 
l’avant-garde. Mais c’était aussi 
– surtout – l’heure de la gloire 
du 8e art, qui s’imposait alors 
comme une pratique majeure. 
Découvrant le côté hybride 
du pictorialisme, entre photo-
graphie et peinture, il décide 
d’en faire le sujet de sa thèse, 
à Paris I Panthéon-Sorbonne. À 
l’époque, le sujet intéresse peu, 
voire pas du tout. Le pictorialisme qui 
apparut au tournant du XXe siècle n’est pas 
à la mode. L’historien de l’art en devient alors le 
spécialiste, un statut qu’il balaie d’une phrase : 
« Ce n’est pas difficile quand on est seul. » Les 
terrains en friche, voilà ce qui l’intéresse.

UNE GRANDE JUSTESSE

Vingt-cinq ans plus tard, dans la même faculté, 
l’histoire de la photographie est passée d’un 
cours isolé à une vraie formation, de la licence 
au doctorat. Et le thésard devenu prof – auteur 
de plusieurs livres, de commissariats d’expo et 
de nombreuses critiques – est aujourd’hui un 
penseur incontournable du milieu. Peut-être 
parce qu’il en parle avec tendresse, comme on 
évoque un enfant troublé qu’on aurait regardé 
grandir. Peut-être aussi parce qu’il emploie des 
mots d’une grande justesse, comme le répètent les 
photographes qui lui ont confié leurs œuvres. Ou 
encore parce qu’il a sauvé (avec d’autres) certaines 
des grandes collections photo hexagonales. À tout 
juste 30 ans, Michel Poivert a en effet préservé 
la Société française de photographie (SFP) et 
ses prestigieuses collections d’une liquidation 
judiciaire, remis la “vieille dame” criblée de dettes 
sur pied et pris la présidence d’un conseil d’ad-
ministration débordé. En 2021, c’est lui qui sera 
à la tête du Collège international de photographie 
du Grand Paris (CIPGP, à Ivry-sur-Seine), sorte 
d’université populaire dédiée à la conservation 
et à la valorisation de l’image photographique.

L’esthète et académicien semble, au final, avoir 
mené à bien «  le sens » de sa vie, comme il 
le définit. À savoir : « Être proche de ceux qui 
créent, les écouter et les commenter. » Il réfute 
le cliché qui voudrait qu’un historien de l’art 

soit nécessairement un artiste raté. Lui 
ne possède pas de boîtier, ne s’est 

jamais essayé à la photographie. 
Ce qu’il cherche, c’est le contact 
avec les artistes. «  Ils ont un 
côté fascinant, explique-t-il, 
c’est comme ceux qui entrent 
dans les ordres : il n’y a pas 
de marche arrière. Ce sont des 

chercheurs, des éclaireurs, et le 
résultat de leur travail nous ouvre 

des horizons. C’est leur transcen-
dance que je recherche dans ma vie 

sociale. J’aime leur façon de parler, leur 
langage qui n’est pas policé. Ce sont des figures 
sociales de liberté. (…) Écrire pour eux, ça me va, 
analyse l’historien. Comme les gens qui composent 
les BO des films : c’est ma place ! »
Aujourd’hui, l’académicien vit à Montreuil, en-
touré bien évidemment de photographies aux 
murs – d’auteurs dont il taira le nom, pour ne 
pas créer de tensions et tant sa crainte de diviser 
est obsessionnelle. Dans son dernier ouvrage, il 
tente d’offrir une définition de la photographie 
française, de sa production des années 1970 à nos 
jours. Vaste programme, inédit jusqu’à présent. 
La synthèse ne manquera pas de faire tiquer les 
puristes, d’autant qu’elle ébranle sévèrement le 
« mythe humaniste » incarné notamment par 
Robert Doisneau ou Henri Cartier-Bresson, que 
l’historien rêve de « purger » de la mémoire col-
lective pour qu’elle arrête de lui faire de l’ombre. 
« Il n’y a pas eu de processus sacrificiel, on reste 
focalisé sur quelque chose qui n’existe plus », 
estime-t-il. Michel Poivert voudrait offrir à la 
communauté des photographes contemporains en 
France « le sentiment d’exister pleinement dans 
l’histoire », et aimerait la voir « faire corps ». 
Aujourd’hui, c’est une communauté tellement 
« partagée, indécise, dure avec elle-même, analyse 
l’historien, qu’elle a du mal à se définir », et aurait 
besoin qu’on lui tende un miroir. Le photographe 
Guillaume Herbaut, qui l’a rencontré il y a une 
dizaine d’années, le concède : « Personne ne 
pouvait le faire à part lui. » 

Historien, critique et commissaire d’exposition…Michel Poivert est un acteur clé  
du monde de la photographie. À l’occasion de la sortie de son ouvrage qui retrace 

l’histoire du média en France ces cinquante dernières années, portrait  
d’un expert incontournable qui cultive la discrétion. 

TexTe : Sofia fiScher – PhoTo : Jérôme BonneT / moddS

Michel Poivert 
ou l’exercice du regard

À LIRE
50 ans de  

photographie française 
de 1970 à nos jours

Éditions Textuel, 
 www.editionstextuel.com

59 €, 416 pages.

Reconnexion 
au vivant
L’œuvre immersive Retour  
aux sources a été inaugurée en 
septembre dans les crayères 
de la maison Ruinart, à Reims. 
Réalisation du duo d’artistes 
Mouawad+Laurier, elle est 
connectée au vivant par une 
série de capteurs, et contrôlée 
par intelligence artificielle. 
Découverte d’un projet unique 
et porteur de sens. 

Antoine Romand, 
expert en 
photographie
Indépendant, Antoine Romand 
est l’un des dix experts en 
France qui travaillent avec des 
maisons de vente aux enchères 
et évolue dans un monde 
associant passion de l’image 
et loi du marché. 

MÉTIER - 95MISE AU POINT

Il est l’un des dix experts en photographie en France. Indépendant,  
Antoine Romand travaille principalement avec des maisons de vente aux 

enchères et évolue dans un monde qui mêle passion de l’image et loi du marché.  
TexTe : Carole Coen – PhoTos : laurenT VillereT

Expert en photographie 
Antoine Romand

ANTOINE ROMAND EXAMINE 
L’UNE DES ŒUVRES POUR 

LA PROCHAINE VENTE AUX 
ENCHÈRES, UNE PLAQUE  

DE CUIVRE DE LAURE  
ALBIN GUILLOT DE 1946. 

Une école ? Il n’en existe pas. Bien 
qu’il ait à peine dépassé la qua-
rantaine, c’est « à l’ancienne » 
qu’Antoine Romand a appris son 
métier d’expert en photographie. 
En 2005, il accepte, pour un ami 
qui débute sa carrière de commis-
saire-priseur, de s’occuper d’une 
petite collection de photos. Après un 
cursus en histoire de l’art, Antoine 
Romand finissait alors sa spécialisation en his-
toire de la photographie sous l’égide de Michel 
Poivert, critique d’art et historien spécialiste du 
média, qui, dit-il, est celui qui lui a transmis sa 
passion. Trois ans plus tard, il vivait complètement 
de son activité. Aujourd’hui, il travaille avec deux 
 assistants et réalise en moyenne six grandes 
ventes par an, ce qui le place parmi les plus 
actifs de sa profession. 
« Mon métier ? C’est de voir beaucoup, beaucoup 
de photographies », annonce Antoine 
Romand avec un grand sourire. Nous 
sommes dans un bureau encombré 
de l’étude Ader-Nordmann, l’une des 
maisons de vente aux enchères avec 
lesquelles il collabore. En cette fin 

septembre, Antoine, François et Agathe s’affairent 
pour préparer « la » vente de cette fin d’année, 
qui se tiendra à l’hôtel Drouot le 7 novembre, 
à l’occasion de Paris Photo. Un peu plus tôt, il 
a reçu un vendeur avec lequel il traite depuis 
des années. Dans son lot figurent des tirages du 
photographe américain Edward Curtis, célèbre 
pour ses clichés des Indiens d’Amérique du début 
du XXe siècle. Pourtant familier de son œuvre, 
l’expert, dérouté par la texture du tirage, se 

pose des questions sur la technique 
d’impression. C’est l’un des points 
qu’il lui faudra éclaircir avant 
d’inscrire la pièce au catalogue, 
parmi quelque 300 autres – dont 
un grand format plutôt sulfureux de 

Robert Mapplethorpe, pour lequel 
Antoine Romand pressent déjà un 
acheteur. « Dans ce métier, le réseau 
est essentiel », explique-t-il. Un 
réseau qu’il a bâti au fil des années 
et des ventes, grâce à la relation 
de confiance qu’il est parvenu à 
établir avec ses interlocuteurs : col-
lectionneurs, marchands, galeristes, 
brocanteurs… « Au début, on est 

très observé, raconte-t-il, et les compétences 
ne suffisent pas. Il faut suivre son instinct, 
éviter les pièges, prendre quelques risques et 
bien sentir les gens : les relations humaines 
comptent beaucoup », poursuit-il. Comme compte 
une certaine humilité : « Un expert est censé 
pouvoir répondre à toutes les questions et, 
forcément, il ne peut pas tout connaître. Savoir 
à qui s’adresser pour combler ses lacunes fait 
partie du jeu. »

UN TRAVAIL D’ENQUÊTE

Un « jeu » qui consiste d’abord à authentifier 
une photographie. Un processus complexe, où sont 
prises en compte les informations que livrera   

“C’est à une promenade longue et sinueuse, touffue et pleine de surprises, 
que nous convie l’explorateur-photographe « en zigzag » Mario Del Curto, 

à la découverte des liens infinis que nous entretenons avec les plantes.”
Imagine demain le monde 

“Le photographe nous révèle l’universalité inattendue du jardin.”
Beaux Arts Magazine

Mario Del Curto

PP FISHEYE DEL CURTO-10 19.indd   1 22/10/2019   10:58
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Membre de la célèbre École de Düsseldorf, le photographe allemand présente 
une rétrospective de ses œuvres au prestigieux musée Guggenheim de Bilbao,  

dans le pays basque espagnol. L’occasion de revenir sur un artiste majeur,  
dont les travaux continuent de marquer l’histoire de la photographie.  

TexTe : Éric KarsenTy – PhoTos : Thomas sTruTh

Thomas Struth, 
un cas d’école

C’est la première fois que le musée  Guggenheim 
de Bilbao, véritable institution de l’art contem-
porain, consacre une imposante rétrospective à 
un photographe vivant. L’œuvre de  Thomas Struth 
se déploie en effet sur cinq décennies, abordant 
des préoccupations sociales en traitant de thèmes 
comme l’espace public (Unconscious Places), 
la famille (Family Portraits), le rapport à l’œuvre 
d’art (Museum Photographs), la nature (New 
Pictures from Paradise), le paysage dans sa di-
mension politique (This Place) mais aussi, plus 
récemment, les relations entre nature et politique 
(Nature & Politics) et les animaux (Animals). Un 
véritable panorama qui dévoile également des 
images d’archives rarement montrées, permettant 
de mieux comprendre le fonctionnement de cet 
artiste né en 1954 en Allemagne.

MONTRER LES PROCESSUS SOCIAUX

D’abord étudiant en peinture, Thomas Struth 
suit l’enseignement de Gerhard Richter, un 
peintre dont les toiles abstraites ne semblent 
pas avoir de sujet mais trouvent leur origine dans 
des photographies qu’il collecte dans la presse, 
chez des amateurs, ou qu’il prend lui-même. Les 
liens entre peinture et réel conduisent le jeune 
étudiant à s’intéresser lui aussi à la photographie, 
qu’il pratique dans les rues, en noir et blanc, au 
35 mm, puis à la chambre. Le goût du protocole 
et de la série se manifeste rapidement, et ses 
Lieux inconscients (Unconscious Places) tentent 
de montrer les processus sociaux (les effets de la 
mondialisation, de la croissance de l’économie 
et de la démographie) qui s’inscrivent dans les 
structures urbaines. La photographie devient 
dès lors essentielle pour lui, et il s’inscrit à 
l’académie des Beaux-Arts de Düsseldorf, où 
il suit l’enseignement de Bernd et Hilla Becher 
– photographes documentaires à l’origine de 
l’École de Düsseldorf (voir encadré). 
Plus tard, dans les années 1980, il fait la connais-
sance d’un psychanalyste, Ingo Hartmann, qui 

demande à ses patients d’apporter des photos de 
famille dans le cadre de leur thérapie. Intéressé 
par l’expérience, Thomas Struth va sélectionner 
une soixantaine de clichés avec le thérapeute, 
et les présentera en grand format et en noir et 
blanc. Son intention est de montrer des images 
ouvertes à différentes interprétations qui dévoilent 
« les similitudes physiques des membres de la 
famille et leur environnement social ». Le grand 
format des images devient une des marques de 
fabrique de l’artiste et de l’École de Düsseldorf. 
Cette volonté de « faire tableau » traverse toute 
une génération d’artistes utilisant la photographie, 
selon la terminologie de l’époque, en même temps 
qu’elle souligne une relation particulière à la 
peinture chez Thomas Struth, comme le montrent 
ses séries Museum Photographs et Public. Ici, 
le photographe s'intéresse au regard que porte 
le public sur les œuvres d’art dans les musées. 
Dans l’une des salles du Guggenheim Bilbao, 
une série de cinq cadres composant une fresque 
photographique monumentale montre un public 

qui regarde vers le hors-champ de l’image. Ce 
sont des visiteurs de la galerie de l’Académie de 
Florence qui admirent le David de Michel-Ange, 
sans qu’apparaisse l’œuvre en question. Un travail 
qui met en lumière la valeur intemporelle de 
l’œuvre d’art, en même temps qu’il interroge le 
tourisme de masse et notre manière de regarder 
le monde – un questionnement qui traverse toute 
l’œuvre de l’artiste, comme il le démontre par la 
suite avec ses études de paysages.

PERCEPTION SENSORIELLE

Invité par le photographe français 
 Frédéric  Brenner à participer au projet 
This Place, qui vise à explorer la complexité 
d’Israël et de la Cisjordanie (avec onze autres 
photographes), Thomas Struth signe là quelques-
unes de ses images les plus fortes : des photos qui 
racontent, avec sobriété et élégance, des tensions 
extrêmes. Plus loin dans l’exposition, on découvre 
aussi des paysages où la nature prend possession 

du cadre, une ma-
nière pour l’auteur 
de renouer avec une 
perception sensorielle 
pour composer ses 
New Pictures from Paradise. En contrepoint à ces 
clichés pris dans les forêts luxuriantes du Brésil, 
d’Australie, de Chine ou d’Allemagne, l’artiste 
braque l’objectif de sa chambre photographique 
sur une série de paysages artificiels, comme le 
premier parc d’attractions conçu par Walt Disney. 
Des grands formats aux couleurs saturées, qui nous 
forcent à observer ce monde étrange et écœurant 
façonné par l’homme. 
L’œuvre de l’artiste allemand se renouvelle en 
permanence dans des questionnements qu’il 
soumet à notre regard, comme avec sa série 
Nature & Politics, qui explore les innovations 
technologiques. Des images qui nous présentent 
une complexité telle qu’elle est devenue incom-
préhensible et hors d’atteinte, sauf pour une très 
petite minorité de scientifiques. Mais ce sont sans 
doute ses dernières images, celles de la série Ani-
mals, montrées ici pour la première fois, qui nous 
ont le plus touchés. On y voit, toujours en grand 
format et en couleur, des animaux morts – de mort 
naturelle, nous précisent les cartels – couchés sur 
des fonds colorés. Des natures mortes qui ne le 
semblent pas, et qui expriment la fragilité de la 
vie avec force, douceur et gravité. « J’ai essayé 
de montrer les animaux d’une manière belle et 
digne. Je m’intéresse à l’idée d’abandon : une fois 
qu’on meurt, tout le cirque que l’on a créé avec 
la plus grande détermination, ce théâtre s’arrête 
définitivement. Ces photos doivent être comme 
des coups, le souvenir de la mort s’apparentant 
à un sursaut », conclut l’auteur. 

À VOIR 
Thomas Struth
Jusqu’au 19 janvier 2020,
au musée Guggenheim Bilbao.

 www.guggenheim-bilbao.eus/fr
 www.thomasstruth32.com

L’ÉCOLE DE DÜSSELDORF
L’enseignement de Bernd et Hilla Be-
cher à la Kunstakademie de Düssel-
dorf, entre 1976 et 1996, a imprimé 
sa marque à toute une génération 
d’artistes comme Andreas Gursky ou 
Thomas Ruff. Après avoir réalisé un 
inventaire du patrimoine industriel 
en Allemagne selon un protocole 
précis (travail à la chambre grand 
format, frontalité, utilisation du noir 
et blanc, perspectives redressées…), 
le couple a développé une approche 
documentaire distanciée qui a fait 
école. L’usage du grand format pour 
« faire tableau », le développement 
de travaux en série et une certaine 
forme d’objectivité contribueront à 
donner à leurs étu-
diants une reconnais-
sance internationale, 
concrétisée par des 
cotes sur le marché 
de l’art encore jamais 
atteintes pour la pho-
tographie.

HANNAH ERDRICH- HARTMANN  
ET JANA-MARIA HARTMANN, 
DÜSSELDORF 1987.

MUSÉE PERGAME 1,  
BERLIN 2001.

MONT BENTAL,  
PLATEAU DU GOLAN 2011.
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aux origines de ces crayères  », 
explique Maya Mouawad, qui a 
créé l’œuvre avec Cyril Laurier, son 
compagnon. Cette œuvre en forme de 
racine de huit mètres de haut et en 
acier marin contrôle des lampes ul-
tra-sophistiquées composées de LED 
et de haut-parleurs – ces lampes étant elles-mêmes 
enveloppées par des structures en verre soufflé de 
Murano, en Italie. Trois autres lampes descendent 
du plafond, à plus de trente mètres, et se déplacent 
verticalement grâce à des moteurs. Les données 
issues des capteurs connectés à l’atmosphère et 
au monde de la vigne nourrissent l’intelligence 
artificielle de l’œuvre qui les traduit en lumière, 
en son et en mouvement. Son état fluctuant reflète 
ce qui se passe autour d’elle, à l’extérieur, dans la 
nature, et à l’intérieur, dans les cuves ou les caves. 
L’œuvre se synchronise avec le monde et l’analyse. 

SE METTRE À L’ÉCOUTE

Lancée pour les 290 ans de Ruinart, Retour 
aux sources va monitorer son environnement 
jusqu’au triple centenaire de la marque. 
Échappant à la volonté de l’homme, cette œuvre 
ne sera jamais la même pour les spectateurs qui 
la découvriront. « Ce qui est essentiel pour nous, 
c’est de démontrer que nous avons besoin de nous 
reconnecter au vivant. Les arbres, et la nature 
en général, ont une intelligence bien supérieure 
à celle des humains, nous commençons à peine 
à en avoir conscience. RAS propose de se mettre 
à l’écoute de ces signes et de les traduire de 
manière immersive », analyse Cyril Laurier. Il 
faut venir voir cette œuvre pour la comprendre. 
Intégrée à la visite publique de la maison, elle 
sera visible par tous ceux qui se rendront chez 
Ruinart à Reims. Un moment de grâce qui vous 
marquera plus que vous ne l’imaginez. 

 www.ruinart.com

Les arbres,  
et la nature  
en général, ont 
une intelligence  
bien supérieure  
à celle des 
humains, nous 
commençons  
à peine à en avoir 
conscience.

CAUSTIQUES GÉNÉRÉES  
PAR L’ŒUVRE,, QUI DONNENT 
LA SENSATION AU VISITEUR 
D’ÊTRE AU FOND DE L’OCÉAN. 

MISE AU POINT  
ET DÉVELOPPEMENT  
DE L’ALGORITHME  
QUI CONTRÔLE  
RETOUR AUX SOURCES.
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L’art numérique  
à portée de clic
Depuis septembre, la Fondation Orange  
et le centre des arts d’Enghien-les-Bains 
proposent un Mooc sur l’art et la création 
numérique. Pourquoi ? Comment ?  
Que peut-on attendre de ces cours en ligne ?  
Ce dispositif peut-il favoriser l’acte créatif ? 
Éléments de réponse. 

Depuis septembre, la Fondation Orange et le Centre des arts d’Enghien-les-Bains 
proposent un Mooc sur l’art et la création numérique. Pourquoi ? Comment ?  
Que peut-on attendre de ces cours en ligne ? Ce dispositif peut-il favoriser 

l’acte créatif ? Éléments de réponse. 
TexTe : MaxiMe DelcourT

L’art numérique 
à portée de clic

Les Mooc (« Massive Open Online Courses ») 
proposent en général des cours dispensés 
par des établissements renommés comme 
Polytechnique ou HEC à l’aide de vidéos en accès 
libre. L’idée ? Offrir l’opportunité aux apprenants de 
passer des examens et d’obtenir une certification. 
Début 2018, on comptait ainsi plus de 10 000 Mooc 
disponibles à travers le monde. Avec à chaque 
fois cette envie de répondre à certains besoins : 
renforcer l’attractivité des universités à l’interna-
tional, affiner la pédagogie, offrir un complément 
à l’enseignement traditionnel et permettre aux 
étudiants de suivre des cours à un rythme adapté, 
et selon un mode d’apprentissage ludique.
À en croire Dominique Roland, directeur du Centre 
des arts d’Enghien-les-Bains et initiateur du Mooc 
« Art et création numérique », cela fait plusieurs 
années qu’il pense à investir ce domaine : « Depuis 
l’ouverture du Centre des arts, en 2002, on a 
accueilli de très nombreux artistes, répertorié 
tout un tas de documentation et enregistré divers 

éléments d’expérience. Il fallait arriver à trans-
mettre ces valeurs et cette réflexion des artistes 
à travers un outil de notre époque : le Mooc. »

OUVERTURE D’ESPRIT

Pour mettre au point le Mooc « Art et création 
numérique », l’équipe Enghien-les-Bains, en 
partenariat avec la Fondation Orange, s’est 
appuyée sur son fonds de documentation, avec une 
volonté de transmettre et de rendre accessible l’art 
à tout le monde – avec une attention particulière 
pour les publics éloignés et ceux qui n’habitent 
pas la région parisienne ou les grandes villes de 
France. C’est le cas notamment de Yannick Va-
tusek, qui habite à Forbach, en Moselle : « Je réside 
dans une petite ville où, au mieux, on a droit à une 
pièce de théâtre de temps à autre. Là, ce genre 
d’initiative apporte une ouverture 
d’esprit et augmente notre capital 
culturel. Et surtout, ça nous permet 

de découvrir de nouvelles technologies. » À titre 
d’exemple, Yannick Vatusek cite la visite virtuelle 
de dizaines de musées proposée par certains 
Mooc. « Autant de lieux que je n’aurais jamais 
pu fréquenter en temps normal », confesse-t-il.
Yannick Vatusek n’est pas totalement novice en la 
matière : issu des Beaux-Arts et âgé de 57 ans, il a 
même été formateur dans une école préparant à 
la 3D. Quand on l’interroge, il dit pourtant avoir 
découvert un « monde extraordinaire, qui touche 
le théâtre, la danse, la photo et la musique. Je 
pensais naïvement que l’art numérique se limitait 
à la 3D ». On en revient alors à l’ambition de 
Dominique Roland : « Faire comprendre que l’art 
numérique n’est pas un art fumeux. Qu’il corres-
pond à nos sociétés actuelles et qu’il est plus que 
temps qu’il soit enseigné, que des publications et 
des projets existent pour expliquer à quel point les 

artistes issus de cette mouvance dé-
cloisonnent les genres. » Et Yannick 
Vatusek de compléter : « Je suis   ©
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Fisheye est un magazine…
Bimestriel de 160 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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