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Toute la rédaction a mis son cœur à l’ouvrage pour cette nouvelle 
formule. Portés par une direction artistique repensée pour restituer  
au plus près le travail des artistes, nous avons remanié notre  
approche éditoriale pour offrir une lecture plus directe. Notre volonté :  
garder l’accessibilité qui fait notre force, tout en approfondissant  
ces médiums qui fondent la culture de l’image.

Le magazine s’articule désormais autour de séquences  
qui fluidifient la lecture. « Le Flux » suit l’actualité de l’image.  
« Les Portfolios » conservent notre proximité avec les photographes  
à travers des séries parfois inédites. Au cœur de ce numéro,  
« Le Dossier » pose une question essentielle : la photographie a-t-elle  
déjà disparu ? Entre le vertige de l’intelligence artificielle et le retour 
nécessaire à la matière charnelle de l’image, nous y proposons une 
exploration en forme de renaissance, loin de toute complainte.  
Le parcours se poursuit avec « Les Écrans », décryptant la culture 
visuelle au quotidien, puis « La Librairie », dédiée à l’édition 
photographique, avant de s’achever sur un choix personnel  
de la rédaction à travers le format « Ce qui nous touche ».

Dans ces pages, nous donnons la parole aux artistes portant  
la création pure, ainsi qu’à toutes les forces vives œuvrant autour  
de ces médiums. L’image y devient un étendard pour exprimer  
notre singularité. Ensemble, ces talents prouvent, image après image,  
texte après texte, que le regard humain reste le véritable moteur  
de la création. Bonne lecture !

Fabrice Laroche, rédacteur en chef

La culture de l’image
Treize ans après sa création, Fisheye opère une deuxième mue.  
Si le titre connaît une croissance constante, il se réinvente aujourd’hui 
pour répondre à un monde en pleine mutation. Nous avons repensé 
cet objet pour qu’il se rapproche de la noblesse du livre photo :  
papier plus dense, rendu chromatique exigeant et maquette épurée 
où le logo s’efface en couverture pour laisser toute la place à l’image.
Notre nouvelle baseline, « La culture de l’image », est une boussole. 
Peu importe le support – argentique, numérique ou virtuel –  
nous privilégions le processus créatif et le regard d’auteurs engagés.  
Face à la dilution de la photographie dans un flux continu,  
Fisheye se place résolument du côté de la culture.

Cette édition met les auteurs à l’honneur , de l’expérimentation 
urbaine d’Antony Cairns à la justesse humaniste de Salih Basheer. 
Nous sommes particulièrement fiers de souligner la présence 
de Laura Henno, finaliste du prix Marcel Duchamp, dont le projet 
Outremonde incarne le cœur battant de nos engagements.

Ce numéro inaugure également un nouveau cycle de réflexion 
avec un dossier central consacré à l’intelligence artificielle. Face à la 
« bouillie visuelle » générée en quelques secondes, nous explorons l’IA 
comme un outil de réactivation de la mémoire. Cette ambition porte 
notre nouveau festival, NOÛS, en partenariat avec la BnF. Du 9 au  
19 avril prochain, onze artistes interrogeront les fonds patrimoniaux  
de la bibliothèque pour transmettre le savoir autrement.

Benoît Baume, directeur de la publication

#75 – Qui a volé nos imaginaires ?
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© Laura Henno



1. LE FLUX À voir, à faire, à méditer

Le temps des rétrospectives 
Pensée comme le pouls de l’actualité photographique, cette séquence d’ouverture 
donne le tempo du magazine. « Le Flux » regroupe de manière claire nos agendas  
et les événements incontournables de la culture de l’image. C’est le moment  
idéal pour faire le point : le temps des rétrospectives et des découvertes.

Afin de coller au plus près de l’actualité, cette rubrique bénéficie d’une  
mise en page flexible. Les articles s’y déploient sur des formats variables, d’une  
demi-page à une pleine page, selon l’importance de la mise en avant. Ce rythme 
sur-mesure permet de guider l’œil du lecteur vers ce qu’il faut absolument voir.

On y retrouve par exemple des rétrospectives historiques majeures, 
comme celle de Robert Capa au musée de la Libération de Paris ou la première 
rétrospective en France de Dana Lixenberg à la MEP. Le Flux fait également la part 
belle à la jeune création émergente, en mettant en lumière le festival Circulation(s) 
ou les quinze talents du salon unRepresented. Un condensé indispensable.
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Jusqu’ au 26 avril 2026
→  Exposition collective 

Beyond Our Horizons

Mêlant artisanat japonais et savoir-faire  
des maisons d’art françaises résidentes  
du 19M, la galerie du même nom accueille 
Beyond Our Horizons. 

D’abord présentée à l’automne au Japon,  
où elle a rencontré un franc succès,  
Beyond Our Horizons s’installe à la galerie 
du 19M avec une nouvelle scénographie. 
Placée sous le signe de l’émerveillement,  
la déambulation propose un dialogue  
entre des artistes, des artisans japonais  
et les onze maisons d’art réunies en ce lieu 
singulier. En résulte une série d’œuvres  
et d’installations liées par le savoir-faire  
et la thématique des cinq éléments du 
« godai », c’est-à-dire la terre, l’eau, le feu,  
le vent et le vide. Dès l’entrée se trouvent  
les larges compositions suspendues 
d’Aurélie Mathigot. Il s’agit de photographies 
de paysages naturels dont elle a brodé 
certains fragments. Plus loin, Thomas 
Mailaender ouvre et achève le parcours 
avec une création digitale en cinq écrans, 
mélangeant images d’archives des 
différents ateliers et visions de Tokyo.  
Elles se fondent dans l’ensemble, peuplé  
de sculptures, de toiles et d’autres objets,  
qui nous subjuguent par la minutie 
des ornements. 

Vue du festival 19M. © Mickaël Llorca

Du 21 mars au 17 mai 2026  
→ Circulation(s)

“Dolina”. © Davide Degano

Black Carnation Part Three. © Konstantin Zhukov

LE FLUX 

Du 9 au 12 avril 2026  
→ Art Paris – Grand Palais

Rendez-vous incontournable de la saison, 
Art Paris revient pour célébrer sa 28e 
édition. Un événement sous le signe  
du cosmopolisme.

Rendez-vous central de l’art moderne et 
contemporain, la foire réunit cette année  
165 exposants issus d’une vingtaine de pays. 
Fidèle à son ADN de défricheur, Art Paris 
mise sur la découverte en explorant 
deux thématiques fortes confiées à des 
commissaires invités. Le parcours « Babel 
– Art et langage », organisé par Loïc Le Gall 
interroge, les liens énigmatiques entre art
et langage au sein de la scène hexagonale.
En écho, Alexia Fabre porte un regard sur
la création internationale à travers le prisme 
du soin, de la mémoire et de la résilience
en lien avec le thème « La réparation ».
Outre ces parcours curatoriaux, la foire
valorise l’écosystème émergent via le
secteur « Promesses » et célèbre aussi les 
arts décoratifs avec le retour du secteur
« French Design Art Edition » sur les balcons. 
Une occasion unique de parcourir la
création actuelle sous la verrière iconique 
du monument parisien.

“Cuisine de Mélanie”, Nantes.
© AurelK/Galerie Binome

Du 10 au 12 avril 2026
→  Salon unRepresented

by a ppr oc he

Pour sa 4e édition, le salon unRepresented 
by a ppr oc he investit l’hôtel particulier  
Le Molière, à Paris. Ce rendez-vous singulier 
met en lumière quinze talents émergents. 

Sous la direction artistique d’Emilia 
Genuardi, le salon poursuit son engagement 
envers la création expérimentale 
en misant cette année sur la valorisation 
de la scène française. Loin des formats 
classiques, l’événement interroge notre 
rapport au monde : de l’impact de l’IA sur  
la photographie avec Catherine Rebois,  
à la mémoire des territoires miniers 
chez Elie Monferier, en passant par les 
hybridations textiles de Tania Arancia, 
lauréate de la bourse de création 
caribéenne. L’on pourra découvrir des 
œuvres où la photographie devient matière, 
volume et installation. Qu’il s’agisse des 
paysages cosmiques de Sandrine Elberg  
ou des transferts sur plâtre de Laure Sée,  
la sélection bouscule les repères visuels 
pour offrir une réflexion sur le vivant et 
l’intime. Au cœur du 1er arrondissement,  
le salon s’affirme comme un incubateur 
indispensable, offrant une visibilité inédite 
aux talents de demain.

Mexico. © Julien Mignot

Les agendas

Comme à l’accoutumée, Circulation(s) 
célébrera la photographie contemporaine 
émergente. Une fois encore, le festival 
reprendra ses quartiers au CENTQUATRE-
PARIS, dans le 19e arrondissement.  

Voilà déjà quinze ans que Circulation(s), 
lancé par le collectif Fetart qui en assure  
la direction artistique depuis ses débuts, 
s’intéresse à la jeune création photographique 
européenne. En 2026, ce ne sont pas  
moins de 26 artistes de quinze nationalités 
différentes qui se réuniront pour cette 
nouvelle édition. À travers des approches 
variées, toutes et tous traitent de 
problématiques contemporaines parmi 
lesquelles se comptent les questions 
de mémoire et d’identité. Après la Roumanie, 
la Biélorussie, le Portugal, l’Arménie, la 
Bulgarie, l’Ukraine et la Lituanie, l’événement 
fera la part belle à l’Irlande, qui prendra la 
présidence du Conseil de l’Union européenne 
à partir du mois de juin. « C’ est un territoire 
qui, par ailleurs, a desproblématiquesqui 
nous intéressent, souligne Amélie Samson, 
coordinatrice générale. Qu’ est-cequ’un 
territoirequi connaît la dualité ?Onconnaît 
cette histoire-là et, en même temps, quand  
on interroge les artistes irlandais, ils et elles  
se sententplutôt appartenir à l’île d’Irlande, 
sans distinction entre la République d’Irlande 
et l’IrlandeduNord.Cela reprend les 
thématiquesde frontièresque l’on retrouve 
ailleursenEurope. » Dans ce cadre, le public 
pourra découvrir les œuvres d’Ellen Blair, 
Clodagh O’Leary, Dònal Talbot et Ruby Wallis.

16 LE FLUX

Let’s Sit Down Before We Go Lake Baïkal, Camping site, 1993. © Bertien van Manen

À faire, à voir, à méditer… Le temps des rétrospectives



2. LES PORTFOLIOS
Chercher dans la matière
Véritable cœur visuel du magazine, cette séquence permet de conserver  
une proximité précieuse avec les photographes. À travers de grandes séries  
et des travaux souvent inédits, cette rubrique offre un espace privilégié  
où l’œuvre se déploie sans contrainte et prend le temps d’être regardée.

Dans ce numéro, la sélection met à l’honneur l’expérimentation et la 
diversité des écritures. Des corps sous pression de Marie Quéau aux accidents 
photochimiques de Yasmina Benabderrahmane, jusqu’aux écosystèmes 
multidimensionnels de Josèfa Ntjam, en passant par la polyvalence d’Oan Kim, 
chaque artiste dévoilé ici nous prouve que la technique n’est qu’un tremplin  
pour la pensée.

Qu’elle soit organique ou digitale, la méthode s’efface toujours  
derrière le propos de l’artiste. Face à cette multiplicité infinie de territoires  
visuels, une seule question demeure au fil des pages : entre la matière  
tangible et la création numérique, où se cache notre propre regard ?

92

Photographie,  
Jeu vidéo, Paysage

Pascal Greco
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L’entrevue Texte par Benoît Baume

Dans la clameur électrique de l’Accor Arena, j’étais venu 
écouter Feu ! Chatterton et, soudain, une silhouette fami-
lière s’est détachée de la pénombre pour rejoindre le 
groupe. Un saxophone à la main, Oan Kim a pris la lumière. 
J’étais stupéfait. Je devais interviewer ce photographe, 
deux jours après, que je savais musicien brillant, mais je 
ne m’attendais pas à cela. Et pourtant, en le regardant jouer, 
cette présence m’a semblé d’une évidence absolue. Cet 
artiste est si inattendu, si plein de ressources, que le voir 
ainsi transcender les disciplines paraissait finalement tout 
à fait naturel.

Cette dualité n’est pas une posture, c’est une colonne 
vertébrale. Né en 1974, Oan Kim a construit son identité sur 
ce va-et-vient constant entre l’image et le son, deux mondes 
qu’il a longtemps gardés étanches avant d’accepter leur 
porosité. Son parcours académique porte déjà les stig-
mates de cet écartèlement brillant : d’un côté, la liberté des 
Beaux-Arts de Paris ; de l’autre, la rigueur monacale du 
CNSM où il étudie l’écriture musicale, le contrepoint ainsi 
que la fugue.

« Le conservatoire, c’était un peu l’armée, se souvient-il 
On reste enfermé dans une pièce pendant douze heures, 
avec juste du papier et un crayon. L’idée, c’est d’être  
capable de composer sans entendre ce que tu écris. » À 
l’inverse, la photographie a été pour lui une école du dehors, 
une manière d’arpenter le monde, chaussures aux pieds. 
Il résume cette dichotomie avec une formule qui fait 

mouche : « La photo consiste pour moi à mettre tes chaus-
sures et sortir de chez toi. La musique, tu enlèves tes 
chaussures, tu t’enfermes dans une pièce sans fenêtre et 
tu fermes les yeux. » Pendant des années, Oan Kim a mené 
ces deux vies en parallèle, laissant l’une reposer quand 
l’autre l’appelait. En photographie, il rejoint l’aventure col-
lective de l’agence MYOP en 2005, porté par l’enthou-
siasme de son ami d’enfance, Guillaume Binet. Au sein de 
ce groupe de documentaristes, il assume une position 
singulière, celle du plasticien qui refuse le reportage pur. 
Ses images, qu’il s’agisse des fanfares de sa jeunesse ou 
de ses errances urbaines, ne cherchent pas à prouver le 
réel mais, à en révéler l’étrangeté. Il travaille la matière, le 
flou, la solarisation, cherchant un rendu « cotonneux, 
proche du dessin de Georges Seurat ».

Mais pour comprendre la densité de son œuvre, il faut 
regarder vers l’Est, vers l’ombre tutélaire de son père, Kim 
Tschang-Yeul. Géant de la peinture coréenne contempo-
raine, célèbre pour ses gouttes d’eau peintes avec une 
obsession zen, ce père a infusé chez son fils une sens ibilité 
particulière, faite de non-dits et de mystère. Leur relation, 
pudique, s’est tissée par-delà les mots. « On ne se parlait 
pas beaucoup », confie-t-il, évoquant le documentaire 
L’homme qui peint des gouttes d’eau qu’il a coréalisé sur 
lui. « C’était un peu comme les chiens : ils ne se parlent pas, 
mais ils aiment bien être proches les uns des autres. Rien 
que ça, c’est une forme de communication. » →

Oan Kim,  
l’art de la fugue
Ils sont de ces artistes insaisissables qui ne 
s’enferment dans aucune case, préférant habiter 
les silences entre les disciplines. Photographe 
cofondateur de l’agence MYOP et musicien virtuose, 
Oan Kim a fait de l’indécision un art de vivre, et de 
créer. Rencontre avec un touche-à-tout mélancolique 
qui, à force de ne pas choisir, a fini par tout réussir.

“Traiteur chinois”, Tentative d’inventaire, Paris, 2025. © Oan Kim

© Oan Kim/MYOP

Portfolio – Marie Quéau

Portfolio – Pascal Greco Le portrait – Oan Kim

Portfolio – Robbie Lawrence



3. LE DOSSIER
La photographie a-t-elle déjà disparu ?
Plongez au cœur de notre grand dossier avec l’analyse de Michaël Naulin,  
qui interroge un bouleversement majeur : à l’heure du bicentenaire 
du médium, l’intelligence artificielle signe-t-elle la fin de la photographie ?  
	 Face à la massification d’images générées par des algorithmes, de  
nombreux métiers de la production visuelle sont sinistrés, tandis que l’opacité 
autour des droits d’auteur soulève des défis juridiques colossaux. Pourtant,  
cette enquête révèle une véritable renaissance. Face à la « bouillie visuelle » 
générée en quelques secondes, le monde de l’art observe un puissant retour  
à la matière et au tangible. De nombreux talents se tournent vers les techniques 
anciennes comme l’argentique, à l’image de Laure Winants partie documenter  
la glace en Arctique. Parallèlement, d’autres créateurs comme Delphine Diallo  
ou le duo Brodbeck & de Barbuat s’emparent de l’IA pour en faire un outil 
de réécriture poétique et de mémoire collective. Libérée de son obligation 
d’enregistrer le réel, la photographie s’offre aujourd’hui une seconde vie.

Les savoir-faire : rencontre avec Laurent Lafolie 
Artiste auteur, maître tireur et enseignant, Laurent Lafolie 
explore les limites de la matérialité photographique.  
Dans son atelier, il grave, brûle et imprime sur des 
supports aussi variés que le cristal, la porcelaine ou  
le papier washi. Un entretien sur un parcours singulier  
où l’intelligence de la main guide chaque geste.

La transmission : Isabelle Gaudefroy et Yue Cheng 
À l’heure où l’image se consomme en une fraction  
de seconde, que signifie étudier l’art ? Entretien croisé 
entre Isabelle Gaudefroy, nouvelle directrice du  
Fresnoy – Studio national des arts contemporains,  
et l’artiste Yue Cheng sur la nécessité de l’école  
et la quête d’une voix propre.
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Fata Morgana. © Yue Cheng

Fata Morgana, exposition personnelle, Institut pour la Photographie, Lille, France, 2023.© Yue Cheng

LA TRANSMISSION 133 LE DOSSIER

Fabrice Laroche : Isabelle Gaudefroy, qu’est-ce qui vous a 
poussée à prendre la direction du Fresnoy aujourd’hui ?

 Isabelle Gaudefroy : Le Fresnoy est une institution que 
j’ai toujours eue dans mon espace mental. Dès ma 
visite, en 1999, il m’est apparu comme un endroit de 
promesses, de tous les possibles. Il réunissait ce qui 
m’intéressait, c’est-à-dire l’accompagnement des ar-
tistes, la pluridisciplinarité, l’ouverture à l’international. 
C’était une sorte d’utopie et ça l’est resté. Quand j’ai 
appris le départ d’Alain Fleischer, postuler fut une évi-
dence. Mon idée aujourd’hui n’est pas de tout changer, 
mais de travailler à l’expansion du lieu. Il faut faire 
connaître ses trois piliers : pédagogie, production et 
diffusion. Cela passe par une vraie saison culturelle, 
pour réancrer le Fresnoy sur son territoire tout en 
confirmant son ouverture au public international.

logie, l’environnement et d’autres domaines, et pour 
ma part sur la crise climatique. On choisit de faire de 
l’art pour aider le monde, pour tenter de répondre aux 
grands défis de notre époque.

Étudier l’art, est-ce avant tout s’acheter la liberté de ne pas 
être « rentable » tout de suite pour trouver sa propre voix ?
IG  Le Fresnoy accueille des artistes en devenir. C’est un 

sas dans lequel tout est possible. Les artistes sont à 
un moment où l’ouverture à de nouvelles expériences 
est large, tout en sachant déjà ce qui les intéresse. Ce 
temps permet de grandir et de produire matérielle-
ment deux œuvres en deux ans. C’est une transition 
où l’apprentissage perdure, mais où l’on est déjà dans 
la création.

Yue, où en êtes-vous aujourd’hui ?
YC  Je poursuis un doctorat en collaboration avec le 

Fresnoy et l’Université du Québec à Montréal (UQAM). 

C’est un domaine émergent appelé « recherche-créa-
tion ». L’idée est que ces deux pôles ne fassent plus 
qu’un. Lorsque la recherche et la création fusionnent, 
le sens de l’œuvre s’en trouve élargi.

Isabelle, que diriez-vous à un·e jeune artiste qui n’ose pas 
postuler par peur de ne pas être à la hauteur ?
IG  100 % des gagnant·es ont tenté leur chance ! Ici, l’on 

accueille des artistes qui possèdent une singularité. 
La diversité d’origines et de disciplines y est immense. 
Ce qui compte, c’est le projet. À partir du moment où 
l’on porte une vision, on est légitime de postuler. Nous 
demandons beaucoup moins de formatage que dans 
d’autres écoles : il n’y a pas de portfolios de dessins 
imposés. Il faut venir avec un projet et une conviction.

Le mot de la fin ?
YC  Si l’on rêve du Fresnoy, c’est certainement pour les 

bonnes raisons. 

« La jeunesse et les artistes nous aident  
à appréhender cette complexité  
en nous ouvrant à d’autres mondes,  
d’autres façons de voir. »

Isabelle Gaudefroy

« On choisit de faire de l’art pour aider 
le monde, pour tenter de répondre  
aux grands défis de notre époque. »

Yue Cheng

Yue Cheng, après vos années à l’ENSP d’Arles, pourquoi 
avez-vous ressenti le besoin d’aller au Fresnoy ?

 Yue Cheng : Pendant mes études à Arles, je me suis 
toujours intéressée aux expérimentations. Je cher-
chais comment réaliser une hybridation de différents 
médias, j’essayais de pousser cette frontière entre les 
médiums. J’ai rencontré des artistes émergent·es  
diplômé·es qui m’ont encouragée, et c’est vraiment 
assez rare pour les jeunes artistes. On a du soutien 
technique, financier et surtout artistique. Une fois le 
cursus terminé, on intègre une communauté qui nous 
accompagne tout au long de notre parcours d’artiste.

Vient-on ici pour dompter des outils techniques ou pour 
débusquer une forme de vérité personnelle ?
IG  Ce qui compte, c’est que les artistes aient à disposition 

les technologies et un soutien artistique pour exprimer 
ce qu’ils ou elles ont à dire. Je suis partisane de la tech-
nologie minimale nécessaire. Sans céder à la  
fasci nation de la complexité, l’artiste doit trouver le 
juste médium pour son œuvre. C’est toujours la ques-
tion du sens qui doit primer.

Yue, comment votre regard a-t-il changé en passant d’Arles 
au « laboratoire total » du Fresnoy ?
YC  Actuellement, mes projets s’apparentent plus à des 

productions digitales, mais l’approche photographique 
reste au centre de mon travail. J’ai essayé de mélanger 
les pratiques. Pour questionner ce que la photographie 
pourrait devenir. Par exemple, une installation, une 
structure ou une scénographie.

Isabelle, comment envisagez-vous la photographie tradi-
tionnelle dans un lieu tourné vers le futur ?
IG  Selon moi, il n’y a aucune antinomie. C’est vraiment 

ce que nous essayons d’instaurer : l’idée qu’il y a un  
continuum entre les médiums traditionnels et ceux 
qui s’appuient sur des technologies avancées. Garder 
cette possibilité de faire de la photographie argentique 
aussi bien que de l’art digital en immersion me paraît 
essentiel. C’est ce qui permet de ne pas formater les 
étudiant·es. Il y a un équipement photographique et 
cinématographique incroyable ici, et il faut absolu-
ment garder ce patrimoine de connaissances.

Est-ce qu’une image « vraie » est une preuve du réel ou une 
émotion que l’on construit avec la machine ?
IG   Quand une œuvre est réussie, elle nous pose des 

questions plutôt que de nous apporter des réponses. 
Elle suscite une émotion qui peut être esthétique ou 
intellectuelle qui est transformative.

Face à l’immédiateté de l’IA, pourquoi un lieu comme cette 
école est-il indispensable ?
IG  On est dans un monde d’une grande complexité. 

Aujourd’hui, plus que jamais, l’art est essentiel. Le fait 
de continuer à former de jeunes gens qui inventent 
un univers créatif est fondamental. La jeunesse et les 
artistes nous aident à appréhender cette complexité 
en nous ouvrant à d’autres mondes, d’autres façons 
de voir.

Yue, avec le recul, qu’est-ce que l’école vous a apporté que 
vous n’auriez peut-être pas trouvé seule ?
YC  Dans cette école, on envisage l’art comme une expé-

rimentation, ce qui est plus accessible que la théorie. 
On y mène des recherches personnelles sur la socio-
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Dans sa critique du Salon de 1859, Charles Baudelaire 
considérait « l’industrie photographique » comme « le re-
fuge de tous les peintres manqués, trop mal doués ou trop 
paresseux pour achever leurs études », convaincu que 
« les progrès mal appliqués de la photographie » engen-
dreraient « l’appauvrissement du génie artistique français, 
déjà si rare ». On n’ose imaginer l’avis de l’auteur des Fleurs 
du mal sur les images générées artificiellement. Certains 
s’amuseront à demander la réponse à l’IA. 

Un troublant parallèle demeure. Deux siècles après 
l’invention de la photographie, l’intelligence artificielle nous 
propulse dans un nouveau chapitre de « l’image technique », 
concept cher au philosophe et critique d’art Vilém Flusser 
(1920-1991), développé dans l’essai Pour une philosophie 
de la photographie. 

HORIZON ALGORITHMIQUE

La massification de l’image générée est une révolution  
visuelle. Sa rapidité de développement et d’amélioration 
nous dépasse. Midjourney, Stable Diffusion (Stability AI), 
Dall-E et ChatGPT (OpenAI), Gemini (Google)… La généra-
tion d’images photoréalistes à partir de simples textes – les 
prompts – ou à partir d’images n’a plus besoin d’aucune 
forme de captation optique. Les défauts et hallucinations 
des premières versions diffusées à partir de 2022 ont été 
corrigés en quelques mois. 

Aujourd’hui, le réalisme troublant des modèles d’IA 
génératives (IAg) renverse un écosystème tout entier. 
« L’horizon indus triel de la production des images sera ce-
lui des algo rithmes, bien plus que celui des technologies 
d’enregistrement », constate Michel Poivert, historien de 
la photographie et professeur à l’université Paris I Panthéon-
Sorbonne. Tel un séisme sur les métiers de l’image, des 
secteurs entiers de la production visuelle sont sinistrés. 
« La photographie d’illustration avait déjà été considéra-
blement affectée par l’usage des microstocks, la photo-
graphie de publicité était encore un peu épargnée, mais 
aujourd’hui l’IA générative balaie tout », fait remarquer 
Marie-Anne Ferry-Fall, directrice générale de la Société 
de droits d’auteur dans les arts visuels (ADAGP). 

Que restera-t-il bientôt du photographe-illustrateur, 
de la séance en studio, des natures mortes, ou encore des 
mannequins ? Le tout IA est-il devenu l’avenir de l’image  
commerciale ? 2025 a donné un élément de réponse. 

IA, JE T’AIME, MOI NON PLUS

« Un cycle vient de s’achever », observe David Raichman, 
directeur exécutif de création et leader global de l’IA créa-
tive de l’agence de publicité Ogilvy Paris. « L’engouement 
et la fascination autour de l’IA laissent place à une soif 
d’humanité et d’imperfection », ajoute-t-il. 

L’IA, nouvelle mal aimée ? L’ AI Slop, cette bouillie 
visuelle de contenus médiocres générés artificiellement 
qui submerge le web et engendre un « cannibalisme des 
IA » – certains y voient même la mort d’Internet –, a provo-
qué un effet boomerang. En témoignent des polémiques 
récentes comme celle suscitée par la marque Guess après 
la publication dans les prestigieux magazines Vogue et 
Harper’s Bazaar d’une campagne mettant en scène une →

À l’heure du bicentenaire de la photographie, 
l’intelligence artificielle bouleverse notre 
rapport à l’image. Les algorithmes renversent 
tout un écosystème de métiers. Ils offrent en 
même temps un nouvel imaginaire à explorer. 
Faut-il y voir la fin de la photographie ?  
Entre retour au tangible et quête de sens,  
le médium semble s’offrir une seconde vie.

Bending backwards, 2018. © Wendelien Daan
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Les savoir-faire  Propos recueillis par Fabrice Laroche

Laurent Lafolie : 
la matière et le désir

BLANK, œuvres uniques. 15 images 180 × 225 cm, 
gravure laser sur carton gris recyclé. © Laurent Lafolie

Missingu, œuvre évolutive. 50 à 450 tirages 25 × 20 cm sur papier washi kozo 1 g.  
Structures suspendues, exposition NÉO-ANALOG. © Laurent Lafolie

Fabrice Laroche : Comment la relation à la matière in-
fluence-t-elle votre pratique artistique ? 

Laurent Lafolie : C’est mon premier rapport aux choses. 
Je fais des objets avec des images. D’une image, on 
peut dire qu’elle est avant tout mentale ou en lien avec 
l’immatériel. J’ai besoin pour ma part de lui donner un 
corps. Ce rapport aux images vient de l’enfance, quand 
je regardais les Calligrammes du poète Guillaume 
Apollinaire, notamment « Il pleut » un poème qui, avec 
ses lignes verticales, dessinait physiquement la pluie. 
Je fais le même jeu de détournement du médium avec 
les images à partir desquelles je réalise des objets.
Prenez mon projet sur les forêts brûlées en Sicile,  
exposé à la Galerie Binome en 2025. Là, le fond et la 
forme ne font qu’un. J’ai photographié des arbres et 
des paysages calcinés, et le tirage lui-même est une 
brûlure, provoquée par une longue gravure laser sur 
du carton recyclé, une sorte de pyrogravure. 
En donnant une troisième dimension à mes images, 
j’invite par ailleurs le public à bouger, à chercher son 
propre point de vue. Il faut côtoyer l’œuvre pour cela, 
être toujours dans un rapport physique aux images.

Quelle approche privilégiez-vous dans la représentation 
du visage, notamment au travers de votre série Alma ?
LL  Je ne sais pas faire de portraits souriants. Ce qui me 

touche, c’est le visage de la solitude, celui que l’on  
a quand on est tout seul. Lorsque je photo  graphie un 
visage, je tends, en utilisant souvent la temporalité  
de la chambre photographique, à ce que la personne 
ne soit pas dans la séduction, qu’elle ne cherche plus 
à paraître belle, profonde, intelligente…
Mon parcours a basculé vers 2005. Avant, je photo-
graphiais le travail des danseurs et chorégraphes 
contemporains. Puis j’ai fait le choix de travailler seul 
et j’ai commencé à photographier des visages.

Artiste auteur, maître tireur et enseignant, Laurent Lafolie explore  
les limites de la matérialité photographique. Dans son atelier, il grave, brûle  

et imprime sur des supports aussi variés que le cristal, la porcelaine ou le papier washi. 
Entretien sur un parcours où l’intelligence de la main guide chaque geste.

Durant cette période, j’ai fait une sorte de tour de 
France où j’exposais sur des places de diverses villes : 
j’arrivais à six heures du matin sur un lieu avec ma 
chambre photographique, je faisais une installation 
et je photographiais les gens que je rencontrais. À ce 
jour, j’ai réuni plus de 450 visages.

Quel rôle jouent le Japon et l’usage du papier washi dans 
vos créations ?
LL  Le washi est associé à l’un de mes premiers gestes 

artistiques. Je suis allé au Japon pour le papier qui y 
est aussi présent que le vin en France. Chaque washi 
possède un nom selon son grammage, sa fibre (kozo, 
gampi, mitsumat…). Avec le projet Missingu pour  
l’exposition NÉO-ANALOG, j’ai utilisé un papier très 
léger, le tenguyoshi avec lequel chaque tirage pèse 
moins d’un gramme. Les papiers sont fixés sur des 
structures ou des fils et se mettent en mouvement  
en fonction du déplacement des visiteurs. C’est ici le 
papier qui a provoqué le projet.

En tant que maître tireur pour d’autres artistes, comment 
équilibrez-vous votre expertise technique et la vision  
de l’auteur ? 
LL  Le tireur, c’est un peu quelqu’un qui se met « en creux » 

au service d’une interprétation. Un négatif ou un fichier 
numérique, c’est une partition. Par exemple, Mario 
Giacomelli a tiré lui-même ses paysages d’hiver vus 
d’avion de manière très contrastée. Les sillons  
enneigés évoquent ainsi davantage des camps de la 
mort que des champs. Si on les avait tirés avec un 
grade normal, on n’y aurait vu que des paysages  
hivernaux. L’interprétation dévoile le propos.
Mon travail de tireur, c’est de pousser l’auteur des 
images à dire ce qu’il veut. En réalité, tout le monde 
sait ce qu’il veut, mais personne ne sait comment le 
trouver. Durant l’interprétation je fais expressément  →
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La confiance dans les différents modèles d’IA devient  
ainsi le maître-mot. Une lueur d’espoir pour les auteurs ? 
« La bataille est rude et le rapport de force ne joue pas en 
faveur des auteurs, prévient la directrice des affaires 
publiques et juridiques de l’UPP. Il est essentiel que les  
créateurs de tous les répertoires (photographie, musique, 
vidéo, image…) soient capables de parler d’une même voix, 
non seulement en France mais à l’échelle européenne, 
pour être audibles face aux entreprises d’IA. »

EXPLORATEURS 
DES ESPACES LATENTS

Depuis les années 2010, photographes et plasticiens se 
sont emparés de ces nouveaux outils algorithmiques. La 
création par IA a trouvé sa légitimité sur le marché de l’art 
contemporain. Les institutions muséales et les foires se 
sont saisies du sujet. De récentes expositions comme 
AImagine – Photography and Generative Images, présen-
tée au Hangar, à Bruxelles, ou Le monde selon l’IA au Jeu 
de Paume, à Paris, ont permis de découvrir la variété des 
expressions artistiques. 

Aux balbutiements de la démocratisation des mo-
dèles d’IA génératives, certains artistes, comme le duo  
Brodbeck & de Barbuat, ont montré les anomalies et les 
biais de cette « promptographie » naissante en reprodui-
sant de grands classiques de l’histoire de la photographie. 
« À l’époque du projet, on a essayé de traiter les défauts 
de l’IA comme une nouvelle esthétique, comme un sur-
réalisme 3.0. Mais tous ces défauts ont depuis été gom-
més. Notre projet est déjà un peu vintage et s’apparente 
finalement aujourd’hui à une sorte d’archéologie de l’IA », 
souligne Simon Brodbeck. 

Aujourd’hui, les artistes mettent la main dans le mo-
teur. S’émancipant des modèles génératifs dominants, ils 
conçoivent leurs propres GANs (réseaux adversaires gé-
nératifs), se réapproprient leurs archives et les réinventent. 
Dans son projet Artefacts, le photographe et plasticien 
Valia Russo a créé un GAN à partir de banques d’images 
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de grandes collections muséales et de clichés iconiques 
de l’histoire de la photographie pour les transformer en 
fausses sculptures anciennes. 

Les espaces latents, mondes mathématiques et abs-
traits rassemblant différentes données (images fixes ou 
en mouvement, textes, sons…) sur lesquelles s’entraînent 
les intelligences artificielles, deviennent de nouvelles terres 
d’exploration. « Je vois l’IA comme une forme de mémoire 
collective. Elle génère des images à partir d’un immense 
réservoir de culture visuelle existante. Elle fonctionne à la 
manière de notre mémoire personnelle : par des images, 
des histoires et des références partagées », décrit l’artiste 
Sander Coers qui a réalisé sa série POST à l’aide d’une intel-
ligence artificielle alimentée par les albums photos de sa 
famille (voir Fisheye #60). 

Pour Delphine Diallo, l’intelligence artificielle est de-
venue « un outil de réactivation de la mémoire ancestrale », 
ravivant le souvenir des anciennes civilisations africaines. 
« L’IA, souvent critiquée pour ses biais systémiques, peut, 
si elle est reprogrammée, devenir un terrain de réécriture 
poétique, un atelier de mythologie vivante, une matrice 
de résistance douce », explique-t-elle. L’image générée re-
constitue des pages oubliées de l’histoire. Dans sa série 
As Bárbaras, l’artiste Claudia Jaguaribe combine des élé-
ments réels et fictifs à l’aide de l’intelligence artificielle 
pour redonner un visage aux femmes oubliées de l’histoire 
brésilienne. L’IA devient ainsi un outil plasticien au service 
de l’artiste, « aux côtés de la photographie, des archives et 
des processus matériels », poursuit Sander Coers. 

RETOUR VERS LA MATIÈRE

Mais l’IA n’a pas le monopole de la tendance artistique. 
Un autre phénomène est en cours : un irrésistible et para-
doxal retour au tangible se fait sentir, comme une brise  
rétro-technique soufflant sur la création. Les procédés 
pré-numériques renaissent de leurs cendres : l’argentique 
s’offre une seconde vie, photographes et artistes reviennent 
à la chambre, au cyanotype ou à la sérigraphie. D’autres → 

« On observe un retour à la terre, aux matériaux bruts.  
Il y a une demande énorme pour les techniques anciennes. »

Véronique Souben

Before Bernd et Hilla Becher 3. © Valia Russo

A Dinner No. 02. Impression UV sur contre-plaqué, 2025. © Sander Coers
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4. LES ÉCRANS
Réinjecter du rêve
Indissociables de notre quotidien, les écrans et les réseaux sociaux ont 
radicalement transformé notre rapport à l’image. Cette séquence décrypte 
comment la photographie survit à l’uniformisation numérique, coincée entre  
la tyrannie des formats et la quête effrénée d’engagement. Pour illustrer  
cet équilibre fragile entre liberté artistique et diktats technologiques, nous donnons 
la parole à des créateurs qui refusent la normalisation. Une véritable réflexion 
sur le temps et l’attention que nous accordons aux images. La rubrique propose 
également « La sélection », une mise en avant d’œuvres fortes et singulières.  
	 Pour prolonger cette expérience visuelle et rendre ces formats accessibles  
à tous, chaque projet est accompagné d’un QR code permettant au lecteur  
de plonger directement dans l’univers de l’artiste depuis son smartphone.

À screener, à scroller, à sauvegarder…
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Lumière perçante. © Jonathan Chandi

À screener, à scroller, à sauvegarder… Réinjecter du rêve
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2. Uta Genilke | Se conformer ou s’humilier
Dans Sacre, Uta Genilke interroge la notion de sacrifice inhérente  
à la condition d’artiste. « Quels sacrifices est-on prêt à faire pour 
être reconnu ? Jusqu’où faut-il se conformer, s’humilier ou se vendre 
pour réussir ? », se demande-t-elle. S’inspirant du ballet Le Sacre 
du printemps d’Igor Stravinsky et de l’histoire de son ancienne 
professeure de danse, la photographe fait l’antithèse du sacrifice. 
Cette danseuse avait été contrainte d’abandonner sa carrière après 
avoir refusé de subir une mammectomie exigée par le nouveau 
directeur du ballet. En réponse à cette violence, Uta Genilke met  
en scène des corps qui reprennent le pouvoir : « Ils dansent par joie 
et dévotion, célébrant la force élémentaire du printemps dans  
un rituel sombre, mais doux », soutient-elle.

3. Hui Choi | Une évasion guérisseuse
Le photographe et réalisateur chinois Hui Choi nous invite sur  
les bords du Sangri Tsekyong Tso, un lac niché dans le comté  
de Mozhugongka au Tibet. Tourné au 16 millimètres, ce film, intitulé 
གཟི་བྱིན་ལྷ་མཚོ། qui signifie « le lac sacré au pouvoir 
majestueux », est une contemplation délicate, une plongée 
introspective, une évasion guérisseuse. Le bleu du ciel rencontre  
les bleus de l’eau, le vent souffle sur les montagnes, le printemps 
semble s’installer dans cette contrée où seule la nature règne. 
« Lorsque les fleurs de Galsang s’épanouissent, des ondulations 
glissent sur l’eau, chaque vague étant une pensée tendre venue  
de la mer de nos cœurs », confie l’artiste. Du lac émane une  
force invisible que Hui Choi réussit à saisir sur la pellicule,  
en quelques secondes. 

4. Emilien Guyard | Croquis de lumière
Les racines rurales d’Emilien Guyard irriguent chacune de ses 
photographies. « Les paysages et les saisons ont toujours nourri mon 
regard et mon imaginaire », confie-t-il. Enrichi par son expérience  
de la peinture, il compose une photographie colorée, texturée et 
résolument expérimentale. Le monde naturel, les paysages urbains 
et les hippodromes constituent son terrain de recherche visuelle. 
« Cela me permet de me rapprocher de l’objectif qui guide mon 
travail : retrouver la peinture à travers la photographie », confie 
l’artiste. Au fil des saisons qui défilent, la chaleur de l’été émane de 
ses tirages tandis que le vent glacial de l’hiver s’engouffre dans ses 
images. Tel un peintre, Emilien Guyard fait de « la prise de vue un 
croquis où la lumière et la couleur dessinent les premières lignes ».

5. Bailey McDermott | De papier et de toxicité
Entre photographie, vidéo et gravure, Bailey McDermott transforme 
le mouvement en estampes. Depuis son atelier de Melbourne,  
il fige des séquences filmées dans de petites vignettes en noir  
et blanc gravées sur du bois. Sa série actuelle met en scène BUZO,  
un personnage inspiré d’un graffiti urbain qui vivait sur un mur  
près de chez lui. « L’œuvre existe à la fois en vidéo image par image 
et en impressions sur papier mûrier, les deux formes sont 
indissociables », précise l’artiste. Intitulée BUZO AND COKE?,  
cette série en cours explore la complexité des relations toxiques  
et de l’interdépendance, qu’il s’agisse de passion amoureuse  
ou d’addiction.

6. Eneraaw | Métamorphoses du paysage
Les photographies d’Eneraaw semblent émaner d’un monde 
enchanté. La rue, son terrain de jeu, lui offre des scènes du quotidien 
et des instants simples qu’elle se plaît à capturer. C’est ensuite dans 
son atelier que ses balades visuelles se métamorphosent. « L’idée 
est de s’extraire de l’image figée : que la photo devienne une porte 
d’entrée. Je souhaite que celui qui la regarde puisse laisser libre 
cours à son imagination, se raconter une histoire, et deviner ce qu’il 
s’est passé juste avant ou juste après », confie l’artiste. Il s’en dégage 
une atmosphère onirique, pareille à celle d’un tableau magique.

7. Jasper Yi Cao | Les amours épistolaires
Après la découverte fortuite d’une boîte de correspondances 
amoureuses datant des années 1990, Jasper Yi Cao s’est lancé  
dans une quête photographique sur les traces de ces échanges 
épistolaires. Ces lettres, imprégnées de fragments de vie et de 
voyages à travers le sud de la Chine, sont devenues le fil conducteur 
de son œuvre. « En les lisant, j’ai ressenti une proximité émotionnelle 
inattendue avec une vie qui n’était pas la mienne. J’ai remplacé  
les protagonistes originaux par ma propre présence et mon propre 
point de vue », précise l’artiste. Ses images se sont mêlées aux lettres 
pour devenir le livre Love Letters, Fireworks, and Time Travel,  
« une histoire d’amour renouvelée qui se déroule entre le passé  
et le présent ».

8. Houda Kabbaj | Fragments minéraux
Houda Kabbaj explore la matérialité du monde. Elle utilise l’outil 
photographique pour sonder le vivant, étudiant la photosensibilité 
des plantes ou des structures minérales. Sa série Proéminences 
incarne cette quête : des pierres récoltées lors d’une traversée  
du désert de vingt-huit jours viennent sculpter l’image. « Par un 
procédé d’embossage, le papier photosensible épouse le relief de  
la roche avant de révéler des paysages hybrides », explique l’artiste. 
Pour elle, ces fragments minéraux sont des « témoins silencieux  
des phénomènes naturels propres à ces territoires ». Sous l’action 
de la lumière, la surface du papier s’anime, faisant surgir des reliefs 
étranges au cœur des horizons désertiques.

9. Manon Recordon | Une nécéssité critique
Manon Recordon mène une recherche académique et plastique de 
longue haleine dédiée à l’œuvre d’Octavia Estelle Butler (1947-2006), 
première autrice afro-américaine de science-fiction. L’artiste conçoit 
un dialogue entre littérature et arts visuels. « L’espérance s’est 
imposée avec une force immédiate dès la première lecture de son 
œuvre. Examiner cette notion, aujourd’hui, dans le vif de l’actualité 
mondiale n’est pas fortuit, c’est une nécessité critique », soutient-
elle. En faisant converger images d’archives, photographies glanées 
sur les traces de l’écrivaine, films, éléments sonores et écrits, Manon 
Recordon façonne un portrait singulier de Octavia Butler, dont l’écho 
traverse et éclaire notre présent. « De ces fragments naîtra un 
film-essai dont l’achèvement est prévu fin 2026 », confie-t-elle.
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4. LA LIBRAIRIE

MAIS AUSSI…

Les ovnis éditoriaux
Cette dernière séquence offre un espace dédié pour découvrir, lire et analyser 
l’édition photographique. À l’heure du tout-numérique, le livre reste un objet d’art  
et un formidable espace de résistance matérielle. La rédaction vous propose 
d’abord une plongée dans l’histoire visuelle militante avec le catalogue Couper, 
coller, imprimer, qui retrace la pratique radicale du photomontage politique  
au 20e siècle. Du côté de notre coup de cœur, l’ouvrage Myriade d’Isis Ascobereta 
se présente comme un délicat herbier onirique sur la nature en ville, mêlant 
cyanotype et infrarouge dans un objet pensé pour une lecture lente et tactile.  
Enfin, notre sélection balaye toute la richesse de la création éditoriale actuelle. 
Vous y croiserez aussi bien la poésie surréaliste du photographe new-yorkais 
Rodney Smith que la drôle de leçon de géométrie menée par le célèbre braque de 
Weimar de William Wegman. Une bibliothèque idéale pour nourrir nos imaginaires.

Ce qui nous touche 
Pour clôturer ce magazine, nous ouvrons un espace intime  
où l’équipe partage une émotion visuelle. Pour ce  
premier numéro, c’est la rédaction qui se prête à l’exercice.

À lire, à annoter, à feuilleter…
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À lire, à annoter, à feuilleter… Les ovnis éditoriaux
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Ce qui nous touche Texte par Ana Corderot, journaliste et secrétaire de rédaction Ce qui nous touche Texte par Fabrice Laroche, rédacteur en chef

Femmes féroces et vulnérables

Avec Au bain des dames, c’est dans la vie 
pure de Marseille que l’on plonge la tête 
la première, précisément auprès de ces 
habitantes : Joëlle, son groupe d’amies à la 
retraite et le chien Pastis. Sous la chaleur 
brûlante d’une journée d’été, les corps 
exposés plein soleil, elles s’échangent des 
rires francs et des parts de pizza. Les courbes 
huilées, que les années ont savamment 
dessinées, se déploient en plans rapprochés 
aux couleurs chaudes. « J’avais une idée 
archivée depuis longtemps, qui s’appelait 
Les Tournesols, à propos de ces femmes  
qui restent des heures à la plage à Marseille. 
Elles font presque partie du paysage,  
je les vois depuis toujours », me raconte 
Margaux Fournier à propos de la genèse 
du film. Ce que je retiens surtout de cette 

rencontre, c’est son énergie. Ce qu’elle  
me partage ce jour-là au café est solaire  
et je comprends encore mieux son intérêt 
sincère pour l’autre. Pas très envie de  
trop intellectualiser son film, parce que  
ce qui le sous-tend, c’est justement son 
authenticité. De cet échange, je saisis 
davantage Marseille dont elle est originaire 
et ces femmes féroces et profondément 
vulnérables. « On ne dirait pas que j’ai vécu 
tout ça », lance Joëlle tout sourire, après avoir 
dévoilé des années de violences conjugales  
à l’écran. Le souffle se coupe, comme si  
on avait chopé une insolation. Mais on revient 
vite à la vie, avec la volonté de s’y baigner 
pleinement, seins nus si ça nous chante.
César du meilleur court métrage 2026. 

Mémoires en couleurs : le murmure des plaques de verre 

Au détour d’un marché berlinois,  
mon regard s’est posé sur des écrins 
cartonnés enfermant un trésor : des plaques 
de verre Agfa Farbenplatte des années 1930. 
Pour le passionné d’archives que je suis,  
ce n’est pas qu’une découverte matérielle, 
mais le début d’une réappropriation.

Techniquement, la plaque Agfa est  
un miracle de chimie. Contrairement au  
grain pointilliste des célèbres autochromes,  
ce procédé utilisait de minuscules particules 
de résine colorée. D’une netteté et d’une 
luminosité époustouflantes sur ce format  
9 × 12 cm, l’atmosphère est réconfortante.  
En observant cette nature morte, on y 
devine la douceur des fruits et le parfum  
des lys rouges, délicatement disposés sur  
une table à l’étoffe bleutée. La composition  
n’a rien d’anodin. La lumière est solennelle  
et enveloppante, les fleurs émergent  
depuis la pénombre. Autant d’éléments  

qui rappellent à la fois les toiles de  
Jean-Baptiste-Siméon Chardin ou d’Henri 
Fantin-Latour. Cette archive fait émerger en 
moi plusieurs interrogations, dont celle-ci : 
pourquoi, alors que le monde des années 
1930 vacillait, un photographe a-t-il pris le 
temps de composer ces scènes naïves ? 
Cette photographie fige un moment 
d’éternité face à l’incertitude, c’est un acte  
de résistance esthétique : face à l’angoisse  
de l’inconnu, l’humain se tourne vers  
la couleur et la lumière. 

En exhumant ces images, je cherche  
l’âme derrière l’objectif. Était-ce un 
professionnel ou un amateur cherchant 
à s’évader ? Ce sont des empreintes, des 
fenêtres sur des inconnus qui murmurent 
que la beauté est notre refuge le plus fragile, 
mais aussi le plus puissant. Redécouvrir ces 
plaques, c’est offrir une seconde vie à ces 
mémoires en couleurs et, enfin, les partager.

Margaux Fournier
@mkarakoss
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L’événement� Texte�par�Maxime�Delcourt

NOÛS × BnF-P :  
entre création 
numérique 
et transmission 
du savoir  

Kimchi & Chips, “Unzead Characters”. © Gallery Shilla

Graphset, simulation de Cepheide Mark III Vanité.

Sabrina Ratté, vue de l’installation Pharmakon à la galerie Eisode, Montréal, 2025. © Roger Tellier-Craig

C’est�la�grande�nouvelle�de�ce�début�d’année :�
en�partenariat�avec�BnF-P,�Fisheye dévoile 
NOÛS,�un�festival�pensé�pour�interroger� 
la�création�artistique�à�l’ère�de�l’intelligence�
artificielle�et�orchestrer�ainsi�un�précieux�
dialogue�entre�l’art�contemporain�et�le�
patrimoine.�L’événement�est�à�découvrir� 
du 9 au 19 avril 2026.

« NOÛS » renvoie, en grec ancien, à l’esprit, à l’intellect, mais 
surtout à « cette forme d’intelligence collective qui nous 
dépasse et nous relie ». Séduit par la portée symbolique 
d’un tel terme, évoquant l’idée d’échange et de partage, 
Fisheye a souhaité donner l’accès aux fonds exceptionnels 
de la BnF – livres, gravures, photographies, cartes, docu-
ments, enregistrements sonores, etc. – à différents artistes, 
animé·es par un même dessein : la transmission du savoir.

De Tobias Gremmler à Justine Emard, qui s’intéresse 
à la figure de la sirène pour incarner le visage de l’intelli-
gence artificielle, de Kimchi & Chips à Audrey Large, en 
passant par le studio de création Graphset, Sabrina Ratté 
ou encore Obvious, qui a créé un algorithme pour compo-
ser des visuels en respectant les proportions du nombre 
d’or, les onze artistes invité·es témoignent d’un réel enthou-
siasme envers les collections presque infinies de la BnF. 
Tous·tes sont également certain·es d’avoir trouvé en l’IA 
l’outil le plus adéquat pour explorer des millions de docu-
ments et en tirer du sens, pour être à la croisée de l’histoire 
et de l’actualité, du mythologique et du poétique, de ce que 
l’on croit savoir et de ce que l’on a fini par oublier.

Trois ans après la fin de l’aventure Palais Augmenté, 
Fisheye revient donc avec un nouveau festival gratuit, por-
té par des installations inédites, en phase avec les préoc-
cupations et les obsessions de notre média : le rapport au 
réel, aux archives, la mise en forme du récit, plus que jamais 
nécessaires au sein d’un monde sous l’emprise des fake 
news. L’IA générative, au fond, n’est même pas le sujet : 
NOÛS, organisé du 9 au 19 avril, c’est avant tout une ode à 
la collaboration artistique, le déploiement au cœur d’une 
institution essentielle d’œuvres pensées comme des co-
propriétés collectives. Avec, comme point commun, un 
même intérêt pour les outils génératifs, plus que jamais 
propices à tous types d’explorations narratives. 

09 avril
— 19 avril
2026

festival
art & ia
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La sélection Textes de la rédaction

LA LIBRAIRIE

7. Triangle Carré Cercle, William Wegman
William Wegman, figure majeure de la pho-
tographie contemporaine et pionnier de l’art
vidéo des années 1970, propose une drôle de
leçon de géométrie menée par… son chien Fay
Fay ! S’inscrivant dans la célèbre lignée des
chiens-modèles inaugurée par Man Ray, son
premier braque de Weimar, Fay Fay guide les
petits lecteurs dans la découverte des figures
qui se cachent dans le quotidien, comme le
triangle d’une voile ou les cercles des cer-
ceaux. Publié en 1995, Triangle Carré Cercle, 
ce livre pour enfant, aujourd’hui réédité en
une version bilingue, s’inscrit dans la volonté
de William Wegman de rendre l’art accessible
et ludique. Véritable imagier, le petit album car-
ré aux pages cartonnées invite à une lecture 
lente et tactile.
Semiose Éditions, 14 pages, 12 €..

8. Le printemps arrive, et avec lui les 
hirondelles, Fanny Boucher et Édouard Élias
Pendant sa captivité en Syrie, le photographe 
Édouard Élias a façonné un jeu d’échecs dans
l’obscurité de sa cellule. Des années plus tard,
cet objet devient le cœur d’un travail mené
avec l’artiste Fanny Boucher : Le printemps
arrive, et avec lui les hirondelles. Le livre en
restitue cette collaboration où photographie
et héliogravure dialoguent sans hiérarchie. Les
images s’attardent sur les formes, les surfaces,
les traces du temps, laissant affleurer ce que
le récit ne montre pas frontalement. Déployé
sur 200 pages, l’opuscule transforme un geste
de survie en matière artistique, sans pathos et
avec une retenue aussi sobre que touchante.
The(M) Éditions, 200 pages, 95 €.

9. Winterland: The Colors of Snow, 
Christophe Jacrot
Christophe Jacrot immortalise la neige comme 
un état passager, parfois dense, parfois fra-
gile, qui métamorphose tant les villes que les
paysages. Dans Winterland : The Colors of
Snow l’hiver devient un terrain d’observation
fascinant et méditatif. Les scènes semblent
suspendues, prises dans un silence épais où
la couleur, autre que ce blanc enveloppant, se
glisse par touches discrètes. Le livre se par-
court tel un album de souvenirs, en laissant
revenir des sensations familières de froid et
de lumière diffuse. Le format renforce cette
impression de panorama, tandis que la couver-
ture cartonnée le transforme en un bel objet
fait pour durer. Un ouvrage invitant à contem-
pler l’hiver tout au long de l’année.
Éditions teNeues, 208 pages, 65 €.

5. L’herbe aux yeux bleus, Sophie Zénon
Sophie Zénon prolonge son projet L’humus du 
monde, exposé au Château d’Eau à Toulouse
jusqu’au 22 mars 2026, à travers un véritable
objet d’art : L’herbe aux yeux bleus. Cette plante
américaine arrivée en Lorraine au début du
20e siècle est le point de départ de cette ex-
ploration entre nature et mémoire. Les plantes
conservent-elles des souvenirs des conflits ?
Pour tenter de répondre à cette interrogation,
l’autrice a imaginé un ouvrage composé de
deux carnets. Le premier se caractérise par la
finesse de son papier où la transparence laisse
apparatre photogrammes, paysages et frag-
ments d’archives qui s’entremêlent. Le second
apporte un cadre plus textuel afin d’offrir des
éléments de réponses concrets aux lecteurs .
Éditions Païen, Galerie le Château d’Eau,
80 pages, 25 €.

6. Fenêtres sur l’insolite, Albarrán Cabrera
« Dis-moi comment tu photographies et je te 
dirai qui tu es. » Cette phrase de Julio Cortázar,
posée en préface de Fenêtres sur l’insolite,
donne le la de ce deuxième livre d’une trilo-
gie entamée par Remembering the Future.
Dans le sillage de l’écrivain argentin, Albarrán
Cabrera traquent ici l’inattendu dans le réel,
cherchant à capturer « l’incaptable ». Le duo
déploie une narration visuelle onirique, servie
par une alchimie de procédés : platine, pal-
ladium, cyanotype et feuilles d’or sur papier
japonais. L’objet-livre imaginé par Grégoire
Pujade-Lauraine, matérialise cette quête
avec une rigueur élégante. Sous la couverture
rigide, les 140 images fonctionnent comme au-
tant de « fenêtres sur l’insolite », révélant que
toute photographie est un défi, une ouverture,
un « peut-être ».
Editorial RM, 88 pages, 56 €.

1. Rodney Smith : Photography 
Between Real and Surreal
Pour accompagner la première grande ré-
trospective de l’œuvre de Rodney Smith en
Italie, Silvana Editoriale publie Photography
Between Real and Surreal, une élégante
monographie du travail du photographe new-
yorkais. Ce livre relié au format généreux se
lit comme un véritable objet d’art. Les images
respirent et entrent en dialogue avec d’éclai-
rantes analyses. Au fil des pages et à travers
des clichés à la parfaite maîtrise technique,
Rodney Smith fait naître un monde à la fron-
tière du réel, où poésie, ironie et surréalisme se
côtoient. L’ouvrage dévoile non seulement ses
célèbres photographies de mode, mais aussi
d’architecture, dans lesquelles une esthétique
cinématographique semble s’être glissée.
Silvana Editoriale, 128 pages, 34 €.

2. Atlas des lieux extraterrestres,  
Philippe Baudouin
« Entre rigueur scientifique et fascination col-
lective, l’Atlas des lieux extraterrestres pro-
pose une cartographie mentale et matérielle
des empreintes de l’espace », écrit l’ingénieur
aérospatial Allan Petre en préface du beau
livre signé Philippe Baudouin. Empreintes vé-
ritables ou supposées, elles témoignent de
l’influence de notre croyance en « un autre
venu des étoiles » sur nos architectures, nos
œuvres, nos cultes. L’auteur nous présente
un atlas richement documenté, où chaque
double page se déploie comme une carte et
donne corps à ces lieux saugrenus : dômes
néo-futuristes ou autres ovniports. C’est avec
une iconographie complète et troublante que
Philippe Baudoin nous propose d’embarquer
pour un voyage vers l’inconnu, depuis la Terre.
Lapérouse Éditions, 224 pages, 34,90 €.

3. Solargraphs, Robert Charles Mann
Loin d’un instantané, les images dévoilent ici 
une durée étirée. Elles se forment au fil des
jours, laissant apparaître des traces lumi-
neuses qui traversent les paysages sans ja-
mais les figer totalement. Avec Solargraphs, 
Robert Charles Mann choisit de ralentir
radicalement le regard. Le soleil y dessine des
trajectoires presque musicales. Réalisé à l’aide
d’appareils à sténopé, ce travail s’oppose à la
saturation visuelle contemporaine et invite à
regarder autrement. L’objet accompagne cette
temporalité. Son format carré et sa couverture
toilée le rendent agréable à consulter. La pré-
face de Brad Pitt accompagne avec justesse
cette approche du temps comme matière pre-
mière. Solargraphs se découvre lentement, au
rythme des solstices.
Éditions Hemeria, 112 pages, 59 €.

4. Gueules d’assassin – La photographie  
à l’assaut du crime, Bruno Fuligni
À mi-chemin entre l’archive et l’enquête, 
Gueules d’assassin, le nouveau livre de
l’historien et écrivain Bruno Fuligni dévoile
une captivante galerie de portraits de cri-
minels. Le volume se feuillette tel un dossier
sensible avec sa couverture aux airs d’archive
froissée et sa centaine de clichés historiques.
Comment la photographie a-t-elle influencé
les pratiques policières ? Une interrogation
parmi d’autres que l’auteur propose d’explorer
en retraçant l’histoire du médium dans l’en-
quête criminelle. De page en page, le visage
devient document judiciaire. L’historien nous
avertit : «depuis quelques années, caméras et
ordinateurs nous dévisagent », transformant
nos traits en données. Observateurs autant
qu’observés, nous pouvons tous devenir de
potentiels suspects.
Collection Jacques Dallest, Mareuil Éditions, 
189 pages, 30 €.
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Partenariat : le festival NOÛS 
Du 9 au 19 avril 2026, Fisheye et la BnF-P présentent  
NOÛS, un événement gratuit où onze artistes interrogent  
la transmission du savoir. À l’aide de l’IA, ils explorent  
les collections de la Bibliothèque nationale de France  
pour faire dialoguer art contemporain et patrimoine.

La sélection – Livres



Un store
store.fisheyemagazine.fr
Rendez-vous sur notre e-shop pour enrichir votre collection et 
retrouver l’ensemble de l’univers Fisheye. Cet espace marchand 
vous permet de vous abonner pour ne manquer aucun numéro ou 
de compléter votre bibliothèque avec nos magazines et hors-série. 
Vous y trouverez également nos éditions de livres, la revue dédiée 
à l’immersif, les éditions déléguées ainsi que des goodies exclusifs. 
Enfin, le store propose une sélection de tirages d’artistes pour faire 
entrer la photographie d’auteur dans votre quotidien.

La Manufacture
fisheyemanufacture.com
Depuis 2013, Fisheye Manufacture met ses savoir-faire au service 
des marques. L’objectif est de donner de la profondeur à chaque 
histoire grâce à une expertise complète en curation, création, 
rédaction, production, édition et exposition.

Un site et des réseaux sociaux
fisheyemagazine.fr

Prolongez l’expérience sur le site pour découvrir toute l’actualité de 
l’image, décrypter les tendances et explorer nos portfolios, entretiens, 
coups de cœur et agendas. Cette dynamique se poursuit au quotidien 
sur Instagram, YouTube, TikTok et Facebook. Avec des formats 
protéiformes, nos réseaux sociaux deviennent une véritable extension 
du site, fédérant une communauté de plus de 170 000 passionnés.

Un média dédié aux arts numériques
fisheyeimmersive.com

Fisheye Immersive est le média de référence dédié aux arts 
numériques et immersifs. Il se décline en une newsletter bimensuelle, 
un magazine en ligne et une revue imprimée dont le premier numéro 
est disponible sur le Fisheye Store.

Une maison d'édition
fisheyeeditions.com

Fisheye Éditions a pour ambition de donner à voir des écritures photo
graphiques variées. En proposant des visions d’artistes singulières 
sur notre monde, la maison d’édition transforme le récit photogra-
phique en objet durable.

Deux galeries
fisheyegallery.fr

Avec deux espaces ouverts à Paris et à Arles, les Fisheye Gallery 
accompagnent la nouvelle génération d’artistes sur le marché de 
l’art. Éditions limitées et tirages sélectionnés à prix étudiés s’affichent 
sur leurs murs pour soutenir la jeune création.

L’écosystème Fisheye


