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Le festival Photo Phnom Penh est de retour cette année et reste l’un des 

festivals de photographie majeurs d’Asie du Sud-Est. Cet événement remarquable 
est co-organisé par Photo Phnom Penh Association (PPPA) et l’Institut français du 
Cambodge, en partenariat avec le Ministère de la Culture et des Beaux-Arts du 
Cambodge ainsi que la Mairie de Phnom Penh. 

Le festival sert de plateforme pour les photographes et les passionnés. Il continue à 
développer l’idée, fondamentale, de l’échange entre créateurs européens et 
asiatiques. Cette année, cinq artistes locaux et dix artistes internationaux 
exposeront leurs œuvres dans les 10 lieux choisis dans la ville de Phnom Penh. Ils 
viendront à la rencontre du public afin de partager leurs expériences et leurs 
histoires, et inspirer la jeune génération dans le but de continuer à faire grandir la 
connaissance et les pratiques de la photographie. 

L’ouverture du festival aura lieu les 21, 22 et 23 octobre avec au programme un 
vernissage, une visite en tuk-tuk, des conférences sur la photographie, des 
projections de films et de photos, des concerts ainsi que des lectures de portfolios 
dans divers lieux de la ville. 

Suivez Photo Phnom Penh sur Facebook pour plus de détails sur le programme et 
les activités. Facebook : Photo Phnom Penh Association 

Où? dans plus de 10 lieux à Phnom Penh dont l’Institut français 
Quand? du 21 octobre au 21 novembre 2017 
Langue : khmer, français, et anglais 
Entrée libre pour tous les événements 

Presse : Catherine Philippot – Relations Media 
    & Prune Philippot 

cathphilippot@relations-media.com 
prunephilippot@relations-media.com 

+ 33 1 40 47 63 42 
www.photophnompenh.org / 	  www.relations-media.com 



LES EXPOSITIONS 
 
 
-‐ A l’Institut Français du Cambodge : 

 
Sur le mur de l’Institut : 
 
     -     Sangva Keo (Cambodge) 
Phnom Penh était une ville horizontale, aux immeubles bas. Son développement 
récent, a fait pousser et fait pousser chaque jour de nouvelles structures verticales 
qui changent son aspect, son identité, sa perception. Il est pourtant difficile, même 
si l’on perçoit les changements, d’avoir une idée de ce à quoi ressemble le Phnom 
Penh actuel. 
En utilisant le format panoramique, en se plaçant en surplomb, en marquant les 
différents plans dans l’espace le photographe nous permet de découvrir une ville 
différente, dans laquelle horizontales et verticales doivent s’associer. 
 
Né en 1978 à Prey Veng, Sangva Keo enseigne l’anglais à Phnom Penh.  Sa passion pour la 
photographie l’a amené à rejoindre le Studio Images de l’Institut Français du Cambodge. 
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A la Galerie : 
Dans la Galerie 
 

-‐ Jeunes – Générations ( France) 
En 2017, à l'invitation du ministère de la Culture, le Centre national des arts 
plastiques et l'Association CéTàVOIR ont passé commande à 15 photographes pour 
qu’ils dressent un portrait de la jeunesse en France. Cette enquête visuelle est à la 
fois, par sa diversité géographique et par ses approches stylistiques variées, une 
documentation subjective sur une situation et un panorama de la photographie 
actuelle dans le pays. 
 
 
 
Photographes: Pablo BAQUEDANO, Marie-Noëlle BOUTIN, Gilles COULON, Chimène 
DENNEULIN, Gabrielle DUPLANTIER, Claudine DOURY, Guillaume HERBAUT, 
Yohanne LAMOULERE, Stéphane LAVOUE, Géraldine MILLO, Myr MURATET, Le 
collectif constitué d’Alexandra POUZET et de Bruno ALMOSNINO, Lola REBOUD, 
Klavdij SLUBAN, Patrice TERRAZ. 
 
 
 
 

 



 
 
 

-‐ Sopheak VONG ( Cambodge) 
On a élargi la route nationale numéro 21, celle qui mène de la ville de Takhmao à 
Koh thum, dans la province de Kandal. Pour ce faire, on a tranché dans les maisons 
qui étaient au bord de la route. En faisant poser les habitants dans leurs  demeures 
partiellement détruites devant des tissus ou des couvertures trouvées sur place le 
photographe introduit une dimension étrange, mystérieuse, troublante à une série 
clairement documentaire. 
Né en 1993 dans la province de Kandal, Vong Sopheak a étudié l’architecture d’intérieur à 
l'Université Royale des Beaux-arts de Phnom Penh. Il a étudié la photographie au Studio 
Images à l'Institut français du Cambodge en 2012-2013. Il a remporté trois prix au Canon 
Marathon Photo en 2013. 
 

 
©Vong_Sopheak 
 
Dans le jardin : 
 
        - Kanel KHIEV ( Cambodge) 
Le choix est clairement documentaire : raconter le quotidien des producteurs de 
briques, expliquer le processus, faire mieux connaître un objet ordinaire et connu 
de tous. Comme une histoire, avec un début et une fin, de la terre glaise au 
bâtiment, dans une belle tradition de la couleur et avec des images graphiques qui 
rythment le récit. 
Né en 1988 à Phnom Penh Kanel KHIEV est diplômé en informatique et en comptabilité et 
a obtenu sa maîtrise en audit. Il est actuellement Senior Core Banking Officer (Banquier) 
dans l'un des instituts de microfinance du Cambodge.  
Il a débuté la photographie en 2013 et a participé à divers ateliers. 
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En extérieur : 
 
- Sur le mur de l’Ambassade de France : 
 
Eric PILLOT (France)    
 IN  SITU. 
Depuis plusieurs années le photographe s’approche des animaux sauvages dont 
certains n’existeront plus que dans les zoos d’ici quelques temps.  
Il en souligne, dans des couleurs douces, la beauté, parfois étrange, les poses, les 
attitudes, les expressions.  Il les regarde et, en même temps, ces animaux le 
regardent et nous regardent. 
Dans les décors artificiels de leurs cellules qui essaient maladroitement de 
reproduire la nature ils apparaissent comme des figures de récits et de contes, des 
« personnages » de livres pour enfants. 
Cette vision poétique d’animaux qui ne nous sont pas familiers est également une 
façon de nous interroger sur nous, sur notre avenir, sur nos différences. 
Eric Pillot (né en 1968) découvre la photographie sur le tard, après avoir effectué des études 
scientifiques, et travaillé plusieurs années comme ingénieur. Il commence à photographier 
l’animal par hasard, en découvrant un jour des ours polaires nageant sous l’eau dans le 
bassin vitré d’un zoo. Il s’intéresse ensuite à la mise en scène de l’animal sauvage et aux 
architectures des zoos qu’il voit comme des constructions culturelles. Il a remporté le Prix 
HSBC pour la photographie en 2012 et le Prix de Photographie Marc Ladreit de 
Lacharrière-Académie des beaux-arts en 2015. 
 
Une sélection différente est présentée dans la cour du Lycée Sisowath, en plein centre de la ville, 
début des initiatives pédagogiques de l’Association. 
http://www.ericpillot.com/  
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A Koh Pich ( Diamond Island) : 
 
Caleb Charland. (USA) 
BACK TO LIGHT 
 La série «Back to Light», se fonde sur un exercice classique des cours de sciences à 
l’école: la batterie de pommes de terre. En insérant un clou galvanisé d’un côté 
d'une pomme de terre et un fil de cuivre de l'autre côté un petit courant électrique 
est généré. Ce travail témoigne de notre  curiosité pour la façon dont le monde 
fonctionne et d’une préoccupation pour l'avenir des sources d'énergie terrestres. 
Simple, renvoyant à des souvenirs d’enfance mais en même temps très savantes 
dans leur utilisation de la lumière ces images sont à la fois poétiques et une 
réflexion profonde sur les enjeux des énergies pour l’avenir. 
Né en 1980, Caleb Charland a grandi à la campagne dans le Maine rural. En aidant son 
père à remodeler la maison familiale il a pris conscience des possibilités qu’offrent les 
matériaux pour construire des visions. Diplômé du Massachusetts College of Art and 
Design et a obtenu un MFA de l'École de l'Institut d'Art de Chicago. Son travail, exposé 
aux USA et à l’international, figure dans des  collections majeures. Il est l'un des artistes 
contemporains qui travaillent sur la relation entre art et science. 
http://calebcharland.com/  
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SOUN SAYON  ( Cambodge) 
Element:The Portraits of construction workers 
Soun Sayon est chaque jour sur des chantiers et son travaille l’amène à être en 
permanence en relation avec les ouvriers du bâtiment. C’est ainsi qu’il a décidé de 
réaliser leur portrait en les faisant poser avec leurs outils, qui désignent leur 
spécialité. Alors que le numérique est largement majoritaire il a décidé de travailler 
en Polaroïd, mais aussi en film noir et blanc, pour éviter toute anecdote que 
pourrait donner la couleur et pour manifester son attachement à la photographie. 
Ses portraits frontaux, classiques, attentifs à la lumière, mettent en évidence les 
regards et le rapprochent encore des travailleurs qu’il côtoie et lui permettent de 
mieux les connaitre et de mieux les comprendre. 
Né en avril 1986 dans la province de Battambang il est ingénieur civil et supervise la 
construction de sites et suit le déroulement et la progression des travaux. 
Passionné d’art, il a commencé à s’intéresser à la photographie en 2008 et a suivi les cours 
du Studio Images à l’Institut Français du Cambodge ainsi que le stage de Patricia Lanza ( 
Annenberg Space for Photography, Los Angeles, California) organisé par PPP ainsi qu’un 
stage à  Angkor Photo Festival en 2015.  
http://sounsayon.com/  
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PUTPUT  (  Suisse / Danemark ) 
 
Basés sur des idées, les objets que créent et photographient les deux complices 
provoquent la surprise, l’arrêt, puis l’intérêt alors qu’ils semblent tout à fait 
absurdes et loufoques. Ils séduisent par leur humour et l’aspect ludique de leurs 
créations. 
Influencés par le Pop art et le surréalisme, ils inventent vraiment un langage visuel 
dépouillé, nouveau, pratiquent la couleur de façon brillante et, sous des apparences 
ludiques et superficielles ils nous obligent vite à réfléchir à notre relation aux objets 
du quotidien. 



Ils disent créer ces images « dans l'espoir que le spectateur puisse regarder deux fois ... 
ou plus et peut-être à la deuxième fois découvrir quelque chose d'inattendu ou invisible. » 
 
Créé en 2011 par Stephan Friedli (Suisse) et Ulrik Martin Larsen (Danemark) et 
actuellement basé à Copenhague, PUTPUT est la rencontre visuelle et conceptuelle de deux 
esprits. À la croisée de la photographie, de la sculpture et du design leurs images 
interrogent avec humour notre relation aux objets du quotidien.  
http://www.putput.dk/  
 

 
© Put Put. Courtesy Galerie Esther Woerdehoff. 
 
 
GUILLAUME MARTIAL  ( France ) 
Le Modulor et Folding. 
L’ancien danseur Guillaume Martial est, tout naturellement, concerné par la 
question de l’espace. Et la photographie elle aussi interroge l’espace qu’elle doit 
ramener à deux dimensions. D’où des séries, très construites, pour réfléchir à la 
place de l’homme dans l’espace. 
Jouant avec dérision et un joli sens de l’humour sur des figures classiques du sport 
ou soulignant l’aspect graphique de ses compositions l’artiste cherche à la fois à 
nous faire sourire et à nous faire réfléchir. 
Il se met en scène avec une extrême précision mais il ne s’agit en rien 
d’autoportraits ou de narcissique, simplement de constructions qu’il doit contrôler 
dans le moindre détail pour obtenir l’effet burlesque qu’il recherche. 
Guillaume Martial est né en 1985, à Caen.  
Après 10 ans de patinage artistique de haut niveau if fait des études supérieures de cinéma 
à Paris. Ses courts métrages sont sélectionnés et primés dans plusieurs festivals en France et 
à l’étranger. Il se consacre ensuite à la photographie. En 2009 il passe plusieurs mois sur le 
lieu de tournage du film Jour De Fête de Jacques Tati. A partir de là son travail s’inscrit 
dans la tradition du cinéma burlesque. Finaliste du prix Leica Oskar Barack en 2015 il 
reçoit la même année le Prix HSBC et publie son premier livre, Slap Stick, aux éditions 
Actes Sud. 
http://www.guillaumemartial.fr/  



 
©  Guillaume Martial/	  Courtesy Galerie Esther Woerdehoff. 
 
 
 
 
 
 
 
 
 
 
 
 
 
 
 
 
 
 
 
-‐ A l’Université Royale de Phnom Penh, à l’entrée et au 

département des langues étrangères. 

Jason Larkin ( Grande Bretagne)Past Perfect (2008 - 2016) C’est une série 
photographique mettant en lumière les relations omniprésentes et visuelles des 
guerres et des conflits dans des musées publics. Ces images sont une étude de la 
façon dont ce passé violent est préservé et présenté à la société à travers le monde. 
«Je me suis concentré sur la structure de ces espaces artificiels, pour donner une nouvelle 
perspective à la façon dont l'histoire et la mémoire peuvent se construire dans l'espace du 
musée. " 



Né en 1979, le photographe britannique est internationalement connu pour ses projets 
documentaires sociaux à long terme, ses portrait en situation et l’analyse du paysage. Il 
travaille lentement, en s’immergeant dans les milieux qu’il explore pour souligner les 
problèmes sociaux, économiques et politiques dans des séries complètes. Son travail met 
souvent en perspective la réalité actuelle en référence aux héritages historiques. Il a publié 
différents livres importants, essentiellement après ses travaux en Egypte et en Afrique du 
Sud. 

http://jasonlarkin.co.uk/  
 

 
© Jason Larkin. 
 
 
 
 
 
 
 
 
En Intérieur 
 
X-em Gallery: 
 
Weronika Gęsicka ( Pologne) 
Traces 
Elle travaille sur la mémoire et ses mécanismes. Elle s'intéresse aux théories 
scientifiques, pseudo-scientifiques, mnémoniques et aux divers troubles qui la 
concernent. Son principal domaine d'activité est la photographie, mais elle crée 
aussi des objets et des constructions, souvent en collaboration avec des artisans,  
parfois avec d'autres artistes. 



Une partie importante de son art utilise des documents d'archives de diverses 
sources. Ce sont à la fois des banques d'images ou des images trouvées sur Internet 
et des archives de police ou d’anciennes photographies de presse, entre autres des 
années cinquante et soixante. 
Weronika Gesicka, est née en 1984 à Włocławek (Pologne). Ell est diplômée du 
département graphique de l'Académie des Beaux-Arts de Varsovie et de l'Académie de 
photographie de la même ville. Elle a reçu une bourse du Ministère polonais de la Culture et 
du Patrimoine national. 
Elle a exposé dans la plupart des pays européens, dans de nombreux festivals et musées. 
http://weronikagesicka.com/en/start-1/  
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La Plantation 
 
Chino Otsuka  ( Japon / Grande Bretagne) 
Imagine finding me et Generations 
Imagine finding me est une série de double autoportraits créés autour de ses 
photographies d'enfance tirées de l’ album de famille. Avec l'aide d'un retoucheur 
numérique, Otsuka insère les autoportraits contemporains dans des photographies 
anciennes d'elle-même, provenant de divers lieux qu'elle a visités. 
Dans Generations (2000), inspiré par les films classiques japonais de Y. Ozu et par 
un écrivain comme Amy Tan, Otsuka photographie la maison de sa grand-mère au 
Japon, et se représente avec sa grand-mère et sa mère. 
Née à Tokyo, au Japon elle est arrivée à l'âge de 10 ans au Royaume-Uni pour intégrer 
l’école de Summerhill. Elle a exposé au Royaume-Uni, en Europe, en Amérique du Nord et 
en Asie. Elle a eu une exposition majeure au Huis Marseille Museum for Photography, à 
Amsterdam. Parmi les expositions collectives : le Musée J. Paul Getty, LACMA, aux États-
Unis, le Musée métropolitain de photographie et le Musée d'art métropolitain de Tokyo. 
Elle a également publié quatre livres au Japon en tant qu'écrivain dont le premier, 
autobiographique, à l'âge de 15 ans. 



http://www.chino.co.uk/  
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Centre Bophana 
 
Kim Hak ( Cambodge) 
Pensé comme un des éléments du  Bassac Front Development (Riverfront) dans les 
années 60, le White Building a été inauguré en 1963. Ila  été conçu par l'architecte 
cambodgien Lu Ban Hap, supervisé par le grand architecte cambodgien Vann 
Molyvann et l'ingénieur franco-russe Vladimir Bodiansky.  pour loger des locataires 
à revenu modéré et principalement des artistes. 
Après la victoire sur les Khmers rouges en 1979, le ministère de la Culture et des 
Beaux-Arts a réuni là les artistes survivants et offert à quelques centaines de 
familles des appartements dans les immeubles collectifs. 
Le photographe a passé les deux derniers mois avant la destruction du bâtiment en 
juillet 2017 avec les quelque 2500 personnes vivant là-bas. 
"Left Behind",  est une façon de continuer son travail sur l'histoire et la mémoire. 
Né à Battambang en 1981, Kim Hak vit et travaille à Phnom Penh. 
Il a centré son travail sur l’histoire des survivants, les funérailles du roi Sihanouk, la 
documentation de l’architecture et la transformation du paysage de sa région, entre autres. 
Ses photographies ont été exposées en Australie, Nouvelle-Zélande, France, Grande-
Bretagne, Pays-Bas, Slovaquie, États-Unis, Canada, Népal, Hong Kong, Singapour, 
Thaïlande, Birmanie et Cambodge. 
http://www.kimhak.com/  
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Java Café & Gallery 
 
Bounpaul Phothyzan (Laos) 
La nature, sa mise en danger par les hommes, est au cœur de la création de l’artiste 
laotien. La photographie – et les images – ne sont que les traces d’interventions 
dans le paysage qui s’apparentent à du land art et qui peuvent être aussi bien 
monumentales – quand il travaille avec les paysans sur les bords du fleuve avec des 
bois flottés qui dessinent des arêtes de poissons – qu’intimistes et fragiles lorsqu’il 
accumule les fleurs orangées. Et ses maisons rouges dans le paysage revendiquent 
une poésie qui défie les grandes constructions contemporaines. 
Né en 1979 dans la province de Champasak, au Laos, il a suivi les enseignements de la National faculty of 
Fine Arts de Vientiane où il a obtenu son diplôme dans la section peinture. Il a poursuivi sa formation et 
obtenu son master à la MAHASARAKHAM University  en Thaïlande. Il a exposé à Singapour, au Japon, en 
Italie, en Thaïlande et en Corée du Sud. 
 

 
© Bounpaul Phothyzan 

DC-Cam 
 
Linh Nguyen. ( Vietnam)  
Sanctified Clouds  
Artiste multidisciplinaire Linh Phuong Nguyen pratique l'installation, la sculpture 
et la vidéo. 
Elle traite  des changements culturels et géographiques, de la tradition et de 
l'histoire brisée du Vietnam. Ses œuvres interrogent la vérité, le visible et le non 
visible, la forme et le temps. Pour "Sanctified Clouds", Linh Phuong Nguyen a 
imaginé un rythme bleu de nuages artificiels inspirés des peintures baroques. Les 
bombardements, la fumée et la brume ressemblent aux nuages. La pièce reflète la 



référence indirecte de l'artiste à l'histoire des guerres et questionne  
la beauté du pouvoir. 
Vit et travaille à Hanoi, au Vietnam. 
A étudié à l’Albertina Belle di Arti Torino 2006 – 2007puis comme étudiante  invitée à la 
Stadelschule de Francfort avec Tobias Rehberger en 2015 - 2017. 
Elle a exposé au Japon, à Singapour, en Espagne, aux États-Unis, en Jordanie, en 
Irlande, en Suède, entre autres. 
 
La pièce "Sanctified Clouds" que nous présentons est une copie de l’œuvre unique 
originale qui fait partie de la collection de Darat al Funun, The Khalid Shoman 
Foundation, à Amman, en Jordanie. 
Un grand merci à la Fondation pour nous permettre de l'exposer. 
https://ocula.com/artists/nguyen-phuong-linh/  
 

 
© Lynh Nguyen 
 
Le festival Photo Phnom Penh, fondé en 2008, a pour objectif de créer des échanges profonds entre jeunes 
artistes asiatiques et européens. Il est animé depuis la première édition par Christian Caujolle, qui en est le 
directeur artistique. 
Photo Phnom Penh est organisé par la structure de droit cambodgien Photo Phnom Penh Association, 
présidée par S.A.R. Sylvia Sisowath.  
Melle Monory Sarom, Directrice exécutive de l’Association a la responsabilité, avec son équipe et les 
nombreux bénévoles, de la mise en œuvre du festival. 
Cette nouvelle édition n’aurait pas été possible sans le soutien généreux et déterminant de Monsieur 
ZHONG Weixing, photographe et collectionneur. 
Il est organisé en partenariat avec l’Institut Français du Cambodge ( IFC ) et bénéficie du soutien de 
l’Institut Français ( Paris), de l’Association des Amis de Photo Phnom Penh ( Paris) et de dons de 
partenaires privés. 


