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Le verso du monde
Il faut retourner les photographies. Au dos des tirages de presse  
de l’AFP que nous publions dans ce numéro (complété d’un livre,  
d’une exposition dans le métro et d’un stand à Paris Photo), il y a 
parfois plus de vérité qu’au recto : un tampon, une date, une légende 
griffonnée par une main pressée, toute la vie d’une image avant qu’elle 
ne devienne icône. Ce numéro a choisi de regarder l’envers du décor. 
Car l’écosystème de la photographie se construit désormais moins sur 
des intentions que sur des équations. Écoles, prix, galeries, institutions, 
foires : chaque étage du circuit a ses comptes à tenir, et ces comptes 
finissent, sans bruit, par orienter ce qui se produit. Notre dossier  

 
« Du premier corpus à Paris Photo » le dit sans fard : l’artiste  
qui entre dans la machine en ressort « produit fini », et la moitié  
des photographes artistes-auteurs déclarent moins de 700 euros  
de revenus artistiques par an. Pierre Bourdieu publiait Un art moyen 
en 1965 ; nous voici face à un art des moyens. L’Irlande, elle, a tranché : 
après trois ans d’expérimentation, elle verse désormais 325 euros  
par semaine à 2000 artistes tirés au sort. Ailleurs, on continue 
d’appeler vocation ce qui ressemble furieusement à du bénévolat. […] 
 
Benoît Baume, directeur de la publication

Édito

One Day I Am Gonna Be A Man. © Jonas Glanz



16 LE FLUX

Les expos à ne pas manquerÀ faire, à voir, à méditer…
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1. LE FLUX À voir, à faire, à méditer

 Les expos à ne pas manquer
Le Flux est le pouls du magazine. Cette séquence d’ouverture 
donne le tempo en regroupant nos agendas et les événements 
incontournables de la culture de l’image. Entre rétrospectives 
historiques et découvertes contemporaines, c’est le rendez-vous 
indispensable pour ne rien manquer. Sa mise en page flexible 
s’adapte à l’actualité. Un format court, pensé pour guider le regard 
vers l’essentiel. 

Dans ce numéro, nous mettons en avant les événements  
qui rythmeront le mois de la photographie et plus encore.  
Parmi eux se compte notamment Paris Photo, dont la 29e édition  
se tiendra au Grand Palais, du 12 au 15 novembre 2026. Nous  
vous présentons également les prochaines expositions à découvrir  
à la Villa Pérochon, à Niort, au Jeu de Paume et au musée du Louvre  
ou encore à l’occasion du festival PhotoSaintGermain, à Paris. 

22 Les agendas 23Le flux

Jusqu’au 10 janvier 2027 
→  Parallax de Stan Douglas,  

au Jeu de Paume, Paris 

Jusqu’au 30 novembre 2026 
→  La Biennale de la Petite 

Photographie, Paris  

Jusqu’au 3 mai 2027 
→  Louvre Photo, au musée  

du Louvre, Paris 

Installée au Jeu de Paume, l’exposition 
Parallax est la plus importante monographie 
consacrée à Stan Douglas depuis plus de 
trente ans. Une quarantaine de ses œuvres, 
films et installations vidéos sont exposés. 

Alliant cinéma et photographie, l’artiste  
nous partage sa réflexion sur le rôle de  
la technologie dans la création des images  
et la manière dont celles-ci façonnent  
la mémoire collective. « Parallax » signifie  
le déplacement apparent d’un objet selon  
la position du spectateur. Stan Douglas  
nous montre ici comment les récits sont  
en perpétuelle construction et interruption. 
Il accompagne sa démarche d’une musique 
qui devient sa structure conceptuelle  
et aborde les questions de race, de classe  
et d’inégalités sociales. L’exposition retrace 
ses œuvres allant de 1980 à nos jours et  
se conclut avec Birth of a Nation (2025),  
une installation vidéo qui réinterprète  
le film raciste de D.W. Griffith de 1915.  
Les images de l’artiste sont celles de  
portraits, de scènes historiques recréées  
et d’archives qui révèlent des silences.

Pour sa première édition, la Biennale  
de la Petite Photographie (BiPP) s’installe  
rue de Seine dans la plus petite galerie  
photo parisienne. Dans quatre mètres  
carrés sont exposés onze artistes  
dont les œuvres ne dépassent pas  
quinze centimètres !

La BiPP met en avant une contrainte  
qui devient un manifeste, elle crée une 
relation singulière entre l’intime et l’image,  
en proposant de revaloriser le petit format.  
Si le XXe siècle a renversé l’image, en  
mettant en avant le grand tirage, faisant  
de lui une norme et déclenchant la course  
au spectaculaire, le petit format a malgré 
tout persisté. Le téléphone a rendu les photos 
naturelles et désirables avec une image  
qui tient dans le creux de la main. Dans cette 
exposition, le spectateur peut découvrir  
des mondes sensibles où l’image ne cherche 
ni à s’imposer, ni à déborder, ou à s’écraser, 
elle fait l’inverse. Ici, c’est la proximité qui  
est mise en avant, un petit format qui  
résiste et qui permet un lien physique  
aux clichés. Il n’y a pas de choc, le geste 
s’impose, chacun se penche sur les œuvres 
et ne forme qu’un avec elles, pour être  
au plus proche de la culture. 

Dans cette exposition, le Louvre devient 
modèle, inspiration et sujet principal.  
L’on défile dans le temps et l’espace,  
et l’on se plonge dans des images 
qui nous racontent de multiples histoires,  
celles du médium autant que du musée.

Avec plus de 300 photographies à  
découvrir au sein du palais, le visiteur explore 
différentes perspectives : des acteurs  
du musée, des lieux cachés, des coulisses, 
des salles d’exposition, des visiteurs 
célèbres ou anonymes, ainsi que de 
nombreuses œuvres d’art. L’exposition invite 
à la découverte, à la révélation et apporte 
un nouveau regard. Le parcours retrace 
l’évolution du médium, depuis les premiers 
clichés jusqu’aux œuvres contemporaines, 
à l’image des créations de Robert Polidori, 
photographe invité de l’exposition.  
Le spectateur se balade dans le temps,  
il parcourt les épopées de la Commune,  
les batailles de la Première et de la Seconde 
Guerre mondiale, l’époque des Trente 
Glorieuses, mais aussi les transformations  
du musée en lui-même. Fondée  
quelques décennies avant l’invention  
de la photographie, l’institution constitue 
le lieu idéal pour accueillir ces images et 
valoriser leur riche histoire. Pour les deux 
cents ans de la photographie, le Louvre vous 
offre un moment unique, à la croisée de 
l’histoire, de la photographie et de l’art !

© Stan Douglas

© Jalo Porkkala

Michel Chassat, Accrochage du Couronnement 
de l’impératrice Joséphine de Jacques Louis David, 

vers 1994. © Musée du Louvre / Michel Chassat /  
Michel Bourguet

Jusqu’au 28 novembre 2026 
→  Festival PhotoSaintGermain, Paris 

Jusqu’au 15 décembre 2026  
→  Une doublure d’invisible,  

à la Maison d’Auguste Comte, Paris
Du 13 au 16 novembre 2026 
→ Regards sur le Ritz Paris, Ritz, Paris

Pour sa 15e édition, sous la direction  
d’Aurélia Marcadier, le festival 
PhotoSaintGermain revient au cœur  
du quartier de Saint-Germain-des-Prés.  
La rive gauche célèbre la création 
photographique !

À travers les musées, les galeries,  
les librairies, les lieux inattendus, les écoles 
supérieures d’art ou bien les institutions,  
le patrimoine culturel parisien est  
valorisé. Pour célébrer le Bicentenaire  
de la Photographie, le festival explore  
cette année le motif de l’archive. Labellisées  
par le ministère de la Culture, les douze 
productions et coproductions exclusives 
nous plongent dans l’écosystème de ces lieux 
culturels. L’archive est vue ici comme matière 
vivante qui interroge son évolution à travers 
le temps et les regards contemporains. 
Ce parcours d’expositions est gratuit et 
accessible à tous pour valoriser l’émergence 
artistique. Avec une trentaine de lieux,  
les thématiques sont variées : documentaire, 
mémoire historique, écritures plastiques  
ou bien représentations sociales. L’occasion 
de se balader dans Paris autour des lieux  
et créations qui la font vivre.

Dans le cadre de PhotoSaintGermain, 
l’exposition Une doublure d’invisible présente 
les photographies et installations de l’artiste 
Pierre-Jérôme Jehel. Sur une invitation  
de la Maison d’Auguste Comte, musée 
consacré au philosophe du positivisme,  
cette exposition propose un dialogue  
entre lieu, image et mémoire.

Dans cet appartement parisien, conservé 
pratiquement en l’état depuis 1841, lorsque  
le philosophe s’y installe, les images  
de Pierre-Jérôme Jehel nous racontent  
une histoire de résonances. Le photographe 
a travaillé sur les lieux et les archives 
photographiques invitant le public à percevoir 
la dimension profonde de ce territoire intime. 
Il interroge la notion de maison comme  
lieu habité par une présence et une pensée,  
et ouvre à la curiosité et au mystère. Chaque 
série s’inspire d’un dispositif en écho  
à l’invention du principe photographique : 
focalisation, contact, négatif / positif, 
diffraction, photogramme. Cette approche 
d’observation et expérimentale évoque  
la démarche et l’enseignement  
qu’Auguste Comte menait, notamment  
dans cet appartement. Une façon  
de boucler la boucle…

À l’occasion de Paris Photo 2026,  
l’exposition Regards sur le Ritz Paris  
donne carte blanche aux étudiants  
photo-vidéo de Gobelins Paris. Dix-huit 
regards sur le Ritz et dix-huit créations. 

En ce mois de novembre, le Ritz met  
en lumière la nouvelle génération d’auteurs. 
Place Vendôme, les étudiants explorent  
les facettes, l’esthétique et l’atmosphère  
de l’hôtel. Le Ritz n’est pas simplement  
un hôtel, il est aussi un symbole, un lieu  
où se tient un dialogue entre patrimoine, 
création contemporaine et excellence  
des images. Les étudiants nous dévoilent  
des images uniques, on part à la découverte 
des coulisses, des équipes souvent invisibles,  
du patrimoine architectural, de la décoration 
des lieux et, bien sûr, du luxe. La démarche  
de cette collaboration entre Gobelins Paris  
et l’établissement est celle de la transmission 
et du savoir-faire. Le Ritz se présente comme 
un lieu d’inspiration, d’esprit de liberté, 
d’ouverture et de progrès culturel. Comme 
avec Man Ray, en 1922, et sa série de portraits, 
le Ritz devient pour les étudiants un lieu 
propice à l’interprétation. 

Spirale Galerie, Zen Lefort, Derry, Irlande du Nord, 
Janvier 2023. © Zen Lefort / MYOP

 Pierre-Jérôme Jehel, Images virtuelles, 2025.  
Dans le salon, au 10 rue Monsieur le Prince,  

avec un portrait d’Auguste Comte.  
© Pierre-Jérôme Jehel

 Candy Biblocque, Flou et mouvement,
Ritz Paris × Gobelins Paris × Paris Photo. 



2. LES PORTFOLIOS
Portfolios : dés)incarnés

Véritable cœur visuel du magazine, cette séquence privilégie  
la proximité avec les photographes. À travers de grandes séries et 
des travaux souvent inédits, cette rubrique offre un espace où l’œuvre 
prend le temps d’être regardée, loin du flux d’images quotidien.

À l’occasion du mois de la photographie, ce numéro présente une 
série de portfolios présentés dans le cadre de plusieurs événements. 
Nous retrouvons ainsi Marisol Mendez, exposée au Photaumnales, 
Maciej Markowicz à la Galerie XII, Victorine Alisse au Festival Mois de 
la Photo, Jenna Garrett et Frédéric Stucin à 200LUX EXPO, Juliette Pavy 
à Planches Contact Festival et Summer Wagner à Paris Photo.

60 

Victorine Alisse

SÉRIE PHOTOGRAPHIQUE

Nous resterons ici  
tant qu’il y aura du thym  

et des olives

52 

SÉRIE PHOTOGRAPHIQUE

Motiongraphs

Maciej Markowicz

42 L’entrevue 43Les portfolios

Styliste, collectionneuse d’art contemporain  
et philanthrope, agnès b. incarne aujourd’hui encore  
une figure majeure du monde de la photographie. 
Alors que sa série 5 jours à Moscou en 1987 est  
exposée pour la première fois à la Maison agnès b.,  
elle revient sur son parcours.

agnès b. collectionne  
pour « sauver  
les choses de l’oubli »

Texte par Apolline Coëffet

© Nicolas Despis

À deux pas des plus grands musées parisiens se trouve 
un appartement rempli d’histoires. Plusieurs fenêtres 
ouvrent le salon sur la ville et son imprenable ligne d’ho-
rizon. Au mur, un point d’ironie signe l’espace : nous 
sommes chez agnès b., qui a nommé sa revue artistique, 
démarrée en 1997 avec Christian Boltanski et Hans-Ulrich 
Obrist, d’après ce symbole. Le jour de notre venue, elle 
porte un pull bleu ciel et une jupe de sa création, impri-
mée d’une photographie du canal Saint-Martin de nuit. 
« Je fais plein de vêtements en photo. Quand j’ai compris 
que l’on pouvait faire cela, je me suis lancée, il y a quelques 
années déjà. C’est amusant, je trouve ça chouette », ex-
plique-t-elle dans un sourire. Les rayons du soleil traversent 
la pièce et illuminent les tirages, les beaux-livres, les fleurs 
du jardin, fraîchement coupées, et divers objets, tous vec-
teurs d’anecdotes. Elle les manipule, tourne les pages des 
catalogues, une cigarette roulée entre les doigts, et nous 
en raconte quelques-unes. Elle attire notre regard sur le 
portrait d’une de ses filles, qui habille un coussin, ou en-
core sur le chapeau dont était coiffé son père le jour de 
son mariage. À cela s’ajoute un cliché d’André Villers, 
qu’elle a connu à Antibes et qu’elle « aimai[t] beaucoup », 
placé à cet endroit précis pour que l’air sceptique de 
Federico Fellini, sujet de l’image, surplombe les céra-
miques qu’elle a chinées au fil du temps. Il s’agit d’un  
ensemble habité et spontané, à l’instar de sa collection 
éclectique, qui témoigne de son amour pour « la diffé-
rence, la variété dans la qualité ». 

Tout commence à Versailles, où elle voit le jour et 
passe les deux premières décennies de son existence. 
« J’ai été élevée dans la beauté du château, du parc et de 
ses mystères. Il y a ces endroits fermés avec de petites 
clôtures vertes, en bois. Personne n’y va. Ce sont des 
arbres, des plantes, énumère-t-elle. J’ai aimé l’art depuis 
l’âge de mes 12 ans. Mon père l’a vite compris. Je faisais 
neuf heures de dessin par semaine aux Beaux-Arts de 
Versailles, après l’école. » Cette formation lui apprend à 

porter un autre regard sur le monde. Si elle songe à inté-
grer l’École du Louvre, à Paris, son mariage avec Christian 
Bourgois, à seulement 17 ans, puis la naissance de ses ju-
meaux, deux ans plus tard, bouleverse ses perspectives. 
À la place, elle entame une carrière dans la création de 
vêtements avant de lancer sa marque éponyme, le «b. » 
renvoyant à son nom d’épouse, en 1973. Loin d’être un 
simple engouement, son inclination pour l’art ne la quitte 
point et, en 1984, elle endosse une nouvelle fonction, celle 
de galeriste. « J’ai commencé la Galerie du Jour sur les 
conseils et la demande de Félix Guattari [psychanalyste 
et philosophe français dont elle était proche, ndlr] de mon-
trer Martine Barrat. Ça a été notre première exposition. 
Après, on a montré Martin Parr, Nan Goldin… J’ai montré 
beaucoup de photographes, avec beaucoup de respect 
et d’amour pour eux. Et puis, Dennis Hopper, aussi – il y a 
des photos de lui, là –, que j’aimais beaucoup. Je l’avais  
rencontré à Venise, à la Biennale, c’était super, et je suis 
maintenant amie avec son fils, Henry Hopper », nous  
raconte-t-elle en désignant des tirages présentés sur  
sa bibliothèque. 

À défaut de se rappeler comment la photographie 
est entrée dans sa vie, elle se souvient de l’acquisition de 
son premier boîtier : « Ça fait très longtemps que j’ai mon 
Nikon. Je l’ai acheté d’occasion, avec deux objectifs, bou-
levard Beaumarchais. J’ai pris énormément de photos, 
mais je ne les ai jamais montrées, sauf celles de la Russie, 
que je m’attends à voir accrocher pour la première fois rue 
Dieu, en novembre. J’adore les accrochages. Je fais tous 
ceux de La Fab., comme une dissertation visuelle. 
L’enchaînement vous emmène, il y a un début et une fin, 
tout un cheminement… » La série qu’elle évoque, réalisée 
en 1987, résulte presque d’un heureux hasard. Partie à 
Moscou pour cinq jours, seule avec un journaliste, dans 
le but de découvrir de nouvelles modes pour ELLE, elle 
apporte son argentique. « C’est le seul voyage que j’ai fait 
avec un appareil photo, parce que je vivais avec un photo-

graphe, Thierry Lefebure, qui ne voulait pas que j’en aie un. 
Il a fait beaucoup d’images, de portraits de moi, mais je fai-
sais le go-between avec les sujets. C’était ça, mon rôle », 
se remémore-t-elle. Ce séjour, donc, fut le premier où elle 
put immortaliser autre chose que ce que cette mère de 
cinq enfants surnomme tendrement sa « marmaille ». « Je 
suis Sagittaire ascendant Sagittaire, alors j’adore aller de 
l’avant, visiter, voir des trucs. Ce qui m’a le plus touchée, à 
Moscou, ce sont les gens », poursuit-elle. Ses compo sitions 
révèlent le quotidien d’anonymes : des enfants avec leurs 
parents, des commerçants dans leur uniforme, des pas-
sants et une multitude de détails qui suffisent à esquis-
ser des bribes de récits. 

Plus que tout autre chose, ce sont peut-être les ren-
contres et les histoires qu’elles engendrent qui animent 
agnès b. Quelques minutes plus tôt, alors qu’elle évoque 
son enfance, elle nous fait une confidence. « Quand mes 
parents ont déménagé, ma mère a jeté le dossier de tous 
mes dessins des Beaux-Arts. J’étais triste, je ne m’en suis 
pas aperçue tout de suite. C’est compliqué, mais les rela-
tions, c’est toujours plus ou moins compliqué, finalement. » 
Pourtant, à mesure que les souvenirs s’égrènent et que 
les noms d’artistes se succèdent, tout semble simple et 
relever de l’évidence. Les 6500 œuvres que comporte sa 
collection, conservée à La Fab., dans le 13e arrondis sement 
parisien, depuis son inauguration, en 2020, ont été ac-
quises naturellement, par affinité : « Ça s’est fait peu à peu, 
souvent en direct avec les artistes. À chaque fois, c’est dif-
férent. C’est encore une rencontre. Je ne dirais pas une 
histoire d’amour, mais pas loin. Tout d’un coup, dire à 
quelqu’un que l’on aime son travail, ça nous expose et, en 
même temps, c’est un plaisir. Je trouve ça beau. C’est tou-
jours un geste d’encouragement pour l’artiste, quel  
qu’il fût. » 

Styliste, galeriste, collectionneuse d’art contem-
porain, philanthrope et aussi réalisatrice et productrice, 
car son goût pour l’image se traduit tout autant dans le ci-
néma, agnès b. s’impose ainsi comme une conteuse qui 
transmet volontiers la mémoire d’une époque qu’elle a 
bien connue. « J’ai eu la chance de rencontrer tous ces 
gens formidables. Il y en a beaucoup que j’ai connus, dans 
les photographes », souligne-t-elle joyeusement. Quand 
nous lui demandons ce que cela représente, être collec-
tionneur, aujourd’hui, elle répond : « Je trouve que c’est sau-
ver des choses. Sauver des choses de l’oubli. » La formule 
est jolie, elle donne à réfléchir. Elle fait écho à son passé 
et va sans doute de pair avec son engagement dans les 
causes sociales et environnementales qu’elle soutient à 
travers ses activités. Parmi elles se compte notamment 
la Fondation Tara Océan, dont elle est la mécène fonda-
trice, qui se consacre à la préservation des écosystèmes 
marins et à la sensibilisation des publics. Tout au long de 
son parcours, agnès b. a emprunté les chemins qu’elle 
considère les plus justes. Elle a incarné, comme elle l’en-
tendait, ce conseil qu’elle donne désormais à ses dix-sept 
petits-enfants et cinq arrière-petits-enfants : « Soyez libres. 
Libres et bons. » 

5 jours à Moscou en 1987, d’agnès b., est à découvrir au 
17, rue Dieu, à Paris, jusqu’au 13.11.2026. À la Fab., elle pré-
sente également Gerard Malanga jusqu’au 10.01.2027 et 
Histoires d’amour du 20.11.2026 au 21.03.2027.

Jenna Garett

L’entrevue : Rencontre avec agnès b.
Styliste, collectionneuse d’art contemporain et philanthrope,  
agnès b. incarne aujourd’hui encore une figure majeure du monde  
de la photographie. Alors que sa série 5 jours à Moscou en 1987  
est exposée pour la première fois à la Maison agnès b., elle  
revient sur son parcours.



3. LE DOSSIER
Dossier : 	du premier corpus à Paris Photo
Notre dossier s’intéresse au parcours qui mène jusqu’à Paris Photo. 
Formations, rencontres, prix photo, livres, galeries, foires, acheteurs, 
collectionneurs… Si un organigramme le résume de manière 
schématisée, l’analyse le décrypte en profondeur et évoque  
des choix qui échappent souvent à l’artiste lui-même.

La réflexion : Rencontre avec Anne Bourrassé 
« Quand je serai morte, nous aurons atteint l’égalité de genre  
dans l’art. » C’est en ces mots qu’Anne Bourrassé, commissaire 
d’exposition et critique, commence Les Refusées. Publié aux  
éditions du Seuil, son essai interroge les mécanismes qui effacent  
les femmes de l’histoire de l’art.

106 Les repères 107Le dossier

L’école : 
un début, 

pas une arrivée

1
Se montrer :  
une marche 
après l’autre

2

Se montrer :  
une marche 
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La galerie : 
50 %,

et ça formate
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L’institution :
une petite 

consécration
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Paris Photo :  
on y vient 

pour acheter
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Paris Photo :  

on y vient 
pour acheter
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Les résidences : La Cité internationale des 
arts (avec plus de 300 ateliers-logements), 
la Villa Médicis, et tous les appels  
à candidatures à retrouver sur le site  
du CNAP. 

Le livre : L’autoédition ou une maison 
spécialisée. Par exemple, LE BAL peut 
coéditer, et Paris Photo-Aperture 
PhotoBook Awards existe depuis 2012. 

Les lectures portfolios : Aux Rencontres 
d’Arles, une vingtaine de minutes face  
à une personne du métier.

Les festivals et les salons : Le Réseau LUX 
(33 festivals et foires qui rémunèrent  
les photographes), le salon a ppr oc he,  
du 12 au 15.11.2026.

Les prix et les bourses : Résidence BMW Art 
Makers, le prix LE BAL de la Jeune Création 
avec l’ADAGP. Côté public : le CNAP  
et la DRAC.

Le marché secondaire : La revente,  
surtout aux enchères, est en hausse :  
+ 9 % en 2025. Un record établi en 2022,  
à 12,4 M$ pour Le Violon d’Ingres, 
de Man Ray.

Être repéré : Grâce aux festivals, lectures de 
portfolio, recommandations, visites d’atelier. 
Il faut privilégier une approche directe.

Signer : Un contrat de représentation,  
le plus souvent à 50 %. L’entrée  
dans le marché primaire est le passage 
obligé avant les grandes foires.

Sans galerie : C’est possible,  
mais c’est difficile : à travers  
des résidences, le 1 % artistique, 
et collectionneurs fidèles.

Repères de galeries :  
À Paris : Binome  
ou Clémentine de la Féronnière.

Les lieux : Le Jeu de Paume, centre d’art sans 
collection, né en 2004. Jusqu’au 10.01.2027 : 
Parallax, Stan Douglas. Le musée Nicéphore 
Niépce. Le MoMA, où exposer a aussi  
une valeur marchande.

Les amis des musées : C’est une cotisation  
annuelle pour soutenir un lieu, musée ou  
centre d’art, qui permet de produire des œuvres, 
rencontrer des artistes. Au Jeu de Paume,  
les amis aident à produire de nouvelles œuvres.

L’argent : Les subventions sont en baisse,  
d’où l’importance croissante du mécénat.

Paris Photo : Depuis 1997,  
la foire est organisée chaque 
novembre. Cette année  
ce sera du 12 au 15.11.2026  
au Grand Palais. Les galeries  
y exposent après sélection  
par un comité.

D’autres modèles : Le salon a ppr oc he,  
depuis 2017, en même temps que Paris 
Photo, au Molière. unRepresented,  
au printemps, pour les artistes sans galerie.

Celles et ceux qui achètent : Des particuliers,  
des fondations, des family offices, des fonds 
d’investissement, des collections telles que  
la Collection Pinault. Jusqu’au 18.01.2027,  
Remember Me à la Bourse de Commerce.

Vivre de son art : La moitié des 
photographes artistes-auteurs déclarent 
moins de 700 € de revenus artistiques par 
an, quand pour les femmes, ce sont moins 
de 600 € par an. En Irlande, 325 € par 
semaine peuvent être attribués, et en 
Belgique, une allocation peut être mise  
en place pendant trois ans.

L’organigramme

L’école : 
un début, 

pas une arrivée

1
Le premier corpus : Réaliser  
un projet long et cohérent plutôt 
que des images isolées.

Les réseaux sociaux : Instagram,  
« une vitrine incontournable ».  
@young_emperors approche  
le million d’abonnés quand 
Wolfgang Tillmans dépasse  
les 420 000.

L’école : C’est du temps pour 
expérimenter sans se mettre  
en danger. Quelques exemples : 
Beaux-Arts de Paris, Gobelins 
Paris, ENSAD Dijon,  
Le Fresnoy à Tourcoing.

Se former autrement : Grâce 
aux réseaux, formations en ligne  
ou sur place, parfois financées 
par l’AFDAS.

L’autodidacte : Apprendre  
aux côtés de grandes figures,  
en assistant. Avoir des métiers 
annexes pour vivre : galerie, 
montage d’expositions,  
post-production, laboratoire, 
retouche de tirages.

Du premier corpus au stand de Paris Photo, il y a plusieurs étapes à passer. 
Formation, réseau, galerie, institutions, foires : à chacune de ces étapes,  
des choix à faire et des acteurs différents. Ce circuit ne fabrique pas l’œuvre,  
mais détermine ce qui sera gardé, vu et acheté. En reprenant des éléments  
au cœur du magazine, voici une proposition de voie, à suivre, pas à pas.
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Dernière	étape	du	circuit	de	la	photographie	d’art :	la	foire,	là	où	les	œuvres	 
se	montrent,	se	vendent.	À	la	tête	de	Paris	Photo,	forte	de	200	galeries	 
et	75	000	visiteurs	sur	cinq	jours,	Florence	Bourgeois	explique	comment	 

on	y	entre,	qui	achète	et	ce	qui	la	fait	vibrer.

Fabrice Laroche : Vous venez de la finance et du luxe. 
Comment êtes-vous arrivée à la tête de Paris Photo ?

Florence Bourgeois : J’ai eu dix-sept ans de vie 
profes sionnelle dans la finance et le luxe, chez 
LVMH. À la naissance de mon quatrième enfant, 
j’ai pris un congé parental. J’ai passé une licence 
d’histoire de l’art à la Sorbonne et le diplôme de 
l’École du Louvre, car j’avais envie de réorienter 
ma carrière vers le milieu de l’art dans lequel j’évo-
luais déjà depuis longtemps à titre personnel. Une 
fois ces diplômes en poche, j’ai décidé de changer 
de secteur d’activité et de carrière. J’ai eu l’oppor-
tunité de prendre la direction générale du PAD 
(Pavillon des arts et du design), qui m’a initiée à 
l’événementiel, puis celle de Paris Photo. J’avais la 
volonté de travailler dans le milieu de l’art, pas spé-
cifiquement dans la photographie.

Votre passé de gestionnaire vous sert-il dans un milieu 
qu’on dit plus intuitif ?
FB   Je me considère comme responsable d’une 

business unit, ou comme chef d’orchestre d’une 
petite entreprise au sein d’un groupe RX [organi-
sateur de salons, ndlr]. Le travail avec les expo-
sants, c’est le cœur de la foire. Mais il faut  
orchestrer beaucoup d’autres sujets : faire venir 
les collectionneurs majeurs, les grandes insti-
tutions qui vont potentiellement acheter sur la 
foire, les partenaires qui vont étendre le champ de 
ce qui sera montré au Grand Palais. Gérer une foire 
comme Paris Photo, c’est tout sauf intuitif. Il faut 
aussi réfléchir à ce que va être la photographie 
demain. C’est pour cela que je travaille main dans 
la main avec une direction artistique, représentée 
par Anna Planas.

Florence Bourgeois,  
cheffe d’orchestre  

de Paris Photo

Propos	recueillis	par	Fabrice	Laroche

Après trois éditions au Grand Palais éphémère, de 2021 à 
2023, Paris Photo est revenue au Grand Palais. Qu’est-ce 
que cela a changé ?
FB  Notre retour au Grand Palais a surtout signé une 

augmentation de superficie très importante : on 
avait 16 000 mètres carrés au Grand Palais, 12 000 
au Grand Palais éphémère, et 21 000 dans la nou-
velle version de Paris Photo, depuis 2024. Plus de 
surface permet évidemment d’avoir davantage 
de projets, de faire revenir une collection – cette 
année, une exposition curatée par le Centre 
Pompidou, sur la base de ses collections –, de  
développer le pôle lié aux éditeurs, d’avoir de nou-
veau un auditorium où nous allons proposer des 
conversations. L’ADN de Paris Photo, c’est bien sûr 
la partie marchande avec les galeries, mais ce sont 
aussi les éditeurs, les expositions de nos parte-
naires et toute la programmation offerte dans le 
cœur de la foire.

Comment les galeries sont-elles sélectionnées ? 
FB  Nous avons un comité de sélection composé de 

sept galeries internationales qui choisit les 200 
galeries de la foire. De la même façon, nous tra-
vaillons avec un comité de sélection composé 
d’éditeurs pour leur propre secteur. Les galeries 
doivent présenter un projet en dévoilant les photo-
graphies qui seront présentées sur le stand, et une 
scénographie. Au printemps, durant deux jours, 
nous revoyons avec le comité de sélection, l’en-
semble des projets reçus. En général, le premier 
jour, nous faisons une première répartition. Le deu-
xième jour, nous regardons à nouveau les projets 
en attente de validation, ou ceux sur lesquels nous 
avons besoin de précisions de la part des galeries, 
sur l’accrochage, sur la nature des images qui vont 
être présentées. Nous cherchons à avoir une repré-
sentation des plus élargies, en particulier cette 
année, puisque l’on fête le Bicentenaire de la 
Photographie. Nous avons ainsi prêté une attention 
particulière aux galeries historiques qui reviennent 
cette année ou qui viennent pour la première fois.

Un artiste entre à Paris Photo grâce à sa galerie. Mais y 
a-t-il une autre porte d’entrée ?
FB  Nos clients sont les galeries et les éditeurs, et les 

galeries représentent des artistes. Mais il n’y a pas 
que ça, il y a, notamment, le prix Étudiants Paris 
Photo. Eux ne sont pas sur le marché, ils ne sont 
pas là pour être vendus. C’est un appel à candi-
datures lancé auprès de 200 écoles européennes 
de photographie et d’arts visuels. Quatre jeunes 
sont choisis et vont présenter leur portfolio à la 
foire, et être exposés en exposition collective sur 
des cimaises gare de Lyon, dans le cadre d’un par-
tenariat avec la Picto Foundation et SNCF Gares 
& Connexions. Il arrive que certains lauréats, dont 
les portfolios ont été présentés sur la foire, soient 
approchés par des galeries et accrochés l’année 
suivante sur les cimaises d’une galerie à Paris 
Photo. Nous présentons également sur la foire le 
projet lauréat du programme du mécénat culturel 
BMW Art Makers, entre un commissaire et un 
artiste qui n’est pas forcément représenté par une 
galerie. Ce travail est présenté aux Rencontres 
d’Arles et à Paris Photo avec une scénographie 
particulière. Cette année, Pictet, notre nouveau 
partenaire officiel, va présenter deux de ses lau-
réats, Alfredo Jaar et Valérie Belin, ce qui visibilise 
les artistes de façon très significative.

Qui achète à Paris Photo ?
FB  Il y a les collectionneurs et les institutions musé-

ales. Et ça, c’est très important, nous avons plus de 
200 musées qui viennent du monde entier chaque 
année. Paris Photo est vraiment un point de 
convergence de l’écosystème international. Nous 
avons toujours un groupe du Met, du MoMA, du 
SFMOMA, de la Tate, etc., qui viennent avec leurs 
trustees [les mécènes membres de leurs conseils 
d’administration, ndlr] pour découvrir ou redécou-
vrir la scène photo sur deux siècles, mais aussi 
potentiellement pour acheter. Nous avons égale-
ment, bien sûr, toutes les collections corporate, 
que ce soit des banques ou autres, qui sont inté-
ressées par la photographie et veulent l’intégrer 
aux collections. Et puis, il y a les amateurs, parce 
que c’est un médium qui permet d’être acheté à 
partir de quelques centaines d’euros. Après, les 
prix peuvent s’envoler. Le projet d’August Sander, 
présenté à l’entrée de Paris Photo en 2024, pour 
le retour au Grand Palais, a été découvert à la foire : 
c’était la première fois qu’on présentait ces 619 
portraits dans leur ensemble. Il a été acheté par 
l’université de Yale dans les semaines qui ont suivi. 
Mais les amateurs peuvent acheter une œuvre ou 
un livre signé par un artiste. →

© Nicolas Despis

« L’ADN	de	Paris	Photo,	c’est	bien	sûr	la	partie	
marchande	avec	les	galeries,	mais	ce	sont	aussi	 
les	éditeurs,	les	expositions	de	nos	partenaires	 
et	toute	la	programmation	offerte	dans	le	cœur	 
de	la	foire. »
Florence	Bourgeois
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Puis viennent les prix et les bourses. Un prix donne de la 
visibilité, une bourse donne les moyens de produire, et les 
artistes ont besoin des deux, du privé comme du public. 
Côté privé, Baptiste Rabichon, lauréat de la Résidence 
BMW en 2017, le dit sans hésiter, c’est ce qui l’a fait  
basculer : « Ça enclenche des choses derrière. » Côté 
public, le Centre national des arts plastiques (CNAP) 
finance des projets de photographie documentaire, et les 
directions régionales des affaires culturelles (DRAC) 
accordent des aides individuelles à la création.

Pour créer, il faut aussi du temps et un lieu. C’est ce 
que donnent les résidences : un atelier, souvent un loge-
ment, parfois une bourse. À Paris, la Cité internationale 
des arts compte plus de 300 ateliers-logements, où des 
artistes de toutes disciplines séjournent de deux mois à 
un an. Pour s’y retrouver, le CNAP publie les appels à can-
didatures des résidences sur son site.

Reste le livre. On peut choisir l’autoédition ou passer 
par une maison spécialisée. Clémentine de la Féronnière, 
éditrice puis galeriste, rencontrée dans sa galerie de l’île 
Saint-Louis, pointe un usage devenu courant : beaucoup 
d’éditeurs attendent aujourd’hui que le livre soit financé 
avant d’être fabriqué. Or, c’est quand le risque est porté 
par l’éditeur que celui-ci se bat ensuite pour que le livre 
soit un succès en librairie, donc vu, lu, diffusé le plus lar-
gement possible. À Paris, LE BAL, un centre d’art consacré 
à la photographie documentaire, ouvert en 2010 dans une 
ancienne salle de bal près de la place de Clichy, co-édite 
des livres avec des éditeurs spécialisés. Et chaque année, 
les Paris Photo-Aperture PhotoBook Awards, créés en 
2012, récompensent des livres dans trois catégories, dont 
le prix du Premier Livre photo.

Certains livres servent de repère. En 1958, Robert 
Delpire publie, en France, Les Américains de Robert Frank, 
alors que le photographe ne trouve pas d’éditeurs aux 
États-Unis. Cette première édition accompagne les photos 
de textes, notamment de Simone de Beauvoir, William 
Faulkner et John Steinbeck. Le livre ne sort aux États-Unis 
qu’en 1959, chez Grove Press, avec une introduction de 
Jack Kerouac. Aujourd’hui, delpire & co, dans le quartier 
de Saint-Germain-des-Prés, prolonge la maison.

LA GALERIE :  
50 %, ET ÇA FORMATE

La galerie reste un moment important dans une carrière. 
On y arrive par les festivals, les lectures de portfolio, les 
recommandations d’autres artistes ou de commissaires, 
ou les visites d’atelier, que certains préfèrent : plus directes, 
elles permettent de voir le travail se faire plutôt que d’en 
recevoir une présentation par e-mail. L’approche à froid, 
elle, marche rarement. Baptiste Rabichon est arrivé chez 
Binome par un commissaire indépendant qui lui a trans-
mis le message de la galeriste : « Elle est intéressée par 
ton travail, n’hésite pas à la contacter de ma part. » Il par-
ticipait alors à une exposition collective. Il lui a écrit, elle 
est venue. Baptiste Rabichon le résume ainsi : « Ça ne vient 
pas de nulle part. »

Signer avec une galerie peut tout changer dans une car-
rière. Un contrat de représentation, c’est partager le prix 
de son travail, le plus souvent à 50 %. C’est l’entrée dans 
le marché primaire, celui de la première vente d’une 
œuvre, où achètent surtout des collections privées. C’est 
aussi le passage obligatoire avant les grandes foires 
internationales.

Peut-on vivre sans galerie ? Sylvie Hugues répond : 
« Oui, tout à fait », d’autant que « les galeries photo en 
France, il n’y en a pas beaucoup ». Pour elle, la galerie est 
« une caisse de résonance internationale », car « les photo-
graphes français ont beaucoup de mal à s’exporter ».

Baptiste Rabichon est moins affirmatif : « Vivre de 
ses ventes sans galerie, c’est quand même difficile. » Il 
connaît pourtant des artistes qui s’en passent, avec les 
résidences ou le 1 % artistique, une part du budget de cer-
taines constructions publiques réservée à des œuvres. 
Ce que la galerie a changé pour lui ? « Un peu plus d’argent » 
et les « foires, plus de visibilité ». Dans un système mar-
chand, explique-t-il, « ça formate des choses, l’à-côté 
devient secondaire. Ce qui est dommage ». Et il dépend de 
ses ventes : « Les ventes, pour moi, c’est primordial. Sans 
ça, c’est la cata. »

Yasmina Benabderrahmane, elle, n’a pas de galerie.  
Lauréate, en 2019, du prix LE BAL de la Jeune Création 
avec l’ADAGP (la société qui gère les droits des artistes 
des arts visuels), pensionnaire de la Villa Médicis, en 2022-
2023, elle travaille le film, l’argentique, l’installation et les 
archives. Pour elle, ne pas en avoir, « au début, ce n’était 
pas forcément un choix ! », elle ne trouvait pas «celle qui 
ait suffisamment de fonds pour [l]’aider à la production ». 
Travailler avec une galerie, pour elle, « c’est comme un 
mariage », et une celle-ci ne saurait faire ce qu’elle ne sait 
pas faire : « Voir l’œuvre d’art comme un produit de marché, 
de marketing, ce que je n’arrive pas à faire parce que je ne 
suis pas du tout assez détachée de mes pièces. »
 Emilia Genuardi, la fondatrice du salon a ppr oc he, 
voit de plus en plus « le photographe qui expérimente  
[…], qui sort du cadre », qui « a envie de sortir de la photo  
plate encadrée sur le mur ». C’est le cas de Yasmina 
Benabderrahmane. Son installation multimédia La Bête, 
un conte moderne, exposée au BAL en 2020, « est une 

unité, donc [elle] ne peut pas être, par définition, dissociée », 
et « le prix est tellement cher qu’un privé ne pourrait pas 
foncièrement se le payer, sauf si c’est une fondation ». Faire 
plus vendable, on le lui a déjà demandé : « Oui, bien sûr, 
parce que c’est plus simple pour une galerie. » Mais 
produire coûte cher, et « l’encadrement coûte trois fois 
plus qu’un tirage et je ne peux pas produire toutes mes 
images faute d’espace de stockage ». Pour produire La 
Bête, le prix LE BAL lui a apporté 20 000 euros. Yasmina 
Benabderrahmane l’explique de cette manière : « Si, 
aujourd’hui, je vends peu ou je ne suis pas très présente 
auprès des galeries, c’est parce que je n’ai pas d’œuvres 
déjà façonnées et finies. » 

Son travail circule pourtant, en France comme à 
l’étranger. Des collectionneurs la suivent de près et conti-
nuent d’acheter son travail. La collectionneuse Françoise 
Déchery en fait partie : « je vais dans son atelier, on a été la 
voir à Rome » et « je la soutiens comme je peux en lui ache-
tant des œuvres ». →

Un prix donne de la visibilité,  
une bourse donne les moyens  
de produire, et les artistes  
ont besoin des deux, du privé  
comme du public.

Vue du Hangar de Bruxelles. © Baptiste Rabichon

Tête. © Yasmina Benabderrahmane

L’entretien : Florence Bourgeois, cheffe d’orchestre de Paris Photo
Dernière étape du circuit de la photographie d’art : la foire, là  
où les œuvres se montrent, se vendent. À la tête de Paris Photo, forte 
de 200 galeries et 75 000 visiteurs sur cinq jours, Florence Bourgeois 
explique comment on y entre, qui achète et ce qui la fait vibrer.



4. L’ÉMERGENCE
L’attention : « Photographie », qu’est-ce que ça veut dire ?
Alors que le monde célèbre le Bicentenaire à travers  
des expositions, des foires et des festivals, une question  
s’impose. Que signifie aujourd’hui « photographie », à l’heure  
où les technologies ont bouleversé le médium et où produire  
une image ne suppose plus nécessairement de photographier ?

Le favori
Le favori de Marie Baranger est dédié à Marie Wengler.  
Dans A Stigma Burnt on My Quivering Flesh, elle mène  
une recherche « sur le “cerveau déviant”, envisagé comme  
une construction historique et une condition vécue au présent »,  
nous explique l’artiste.

À découvrir, à aimer, à partager…

La sélection
Enfin, notre sélection vous invite à poser un autre regard sur ce monde 
qui vibre juste sous nos yeux. Au fil des QR codes, découvrez divers 
univers, tous liés, cette fois-ci, à un événement photographique.
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Alors que le monde célèbre le Bicentenaire à travers des expositions, des 
foires et des festivals, une question s’impose. Que signifie aujourd’hui 
« Photographie », à l’heure où les technologies ont bouleversé le médium et 
où produire une image ne suppose plus nécessairement de photographier ?

« Photographie » :  
qu’est-ce que ça veut dire ?

Texte par Marie Baranger

tualisé et vérifié. Il va falloir rester vigilant, comprendre 
de quelle nature est la photographie qui se présente de-
vant nous.» Grida partage aussi cette idée : « Les images 
générées par IA ne sont pas totalement coupées du réel, 
elles sont nourries de données visuelles et de références 
culturelles existantes. » Selon la galeriste, avec le numé-
rique, les images ne témoignent plus seulement de notre 
monde, elles servent aussi à partager des expériences. 

DÉBORDER DU CADRE

Que reste-t-il de la photographie lorsque l’image n’est plus 
une simple surface, ou qu’elle peut être générée ? Pour 
certains artistes, il ne s’agit plus uniquement de produire 
des images, mais d’interroger leurs conditions d’existence, 
leur matérialité et les frontières du médium.
 Dans sa série, De l’épaisseur aux profondeurs, expo-
sée en avril 2026 à unRepresented by a ppr oc he, 
Catherine Rebois associe des composants électroniques 
à ses tirages photographiques. L’artiste tente de rendre 
visible ce qui demeure habituellement invisible, comme 
« les opérations, les transformations et les mécanismes 
qui travaillent l’image en profondeur, explique-t-elle. Je 
cherche à déplacer l’image photographique de sa posi-
tion habituelle, celle d’une surface que l’on regarde fron-
talement, pour explorer ce qui se joue au-delà de sa  
visibilité immédiate. » L’image n’est plus seulement ce que 
l’on voit, mais aussi ce qui la rend possible. 
 Le collectif japonais THE COPY TRAVELERS,  
composé de Shunsuke Kano, Teppei Sako et Yaya Ueda, 
s’empare de l’image au sens large. Il travaille le collage, la 
reproduction et l’assemblage, afin d’explorer les possi-
bilités respectives de la photographie et de la vidéo. 
Présenté dans l’exposition Five Views –  La photographie 
émergente japonaise à la Maison de la culture du Japon, 
à Paris, il propose une installation où les frontières se 
brouillent. « Nous ne travaillons pas en étant très attentifs 
aux séparations entre photographie, vidéo et installation. 
Selon les conditions de chaque média et du lieu d’expo-
sition, nous cherchons à voir quelles images nous → 

« Digital Sublime Flora », State of Water I, 2026.  
© Yeonjeong Jang / byGRIDA

De l’épaisseur aux profondeurs, 2026.  
© Catherine Rebois

« En voyant mon exposition à Paris Photo 2025, les gens 
se demandaient si c’était de la photographie. C’est à ce 
moment que j’ai compris que j’avais réussi », se souvient 
Grida, fondatrice de la galerie d’art digital byGRIDA, qui 
opère entre Paris et Séoul. Cette année, pour sa deuxième 
participation au secteur « Digital » de la foire, elle prépare 
une exposition qui fait dialoguer l’histoire de la photogra-
phie coréenne et l’art numérique contemporain. « Alors 
que la photographie servait à documenter notre histoire 
et à préserver nos souvenirs, l’art numérique permet de 
réinterpréter ces souvenirs ou d’imaginer des mondes 
qui n’ont jamais existé », explique-t-elle.
 L’image peut désormais emprunter les codes visuels 
de la photographie sans en être une, et s’installer dans les 
lieux qui lui sont dédiés. Si l’IA ébranle la définition même 
du médium, elle n’en est pas l’unique agitatrice. Depuis 
des décennies, le mouvement, la vidéo et l’installation en 
déplacent eux aussi les frontières. Les artistes expérimen-
taient déjà les passages entre les différents régimes 
d’images. Le théoricien Raymond Bellour a notamment 
étudié ces zones de transition. « Dans les années 1970, 
avec les pratiques conceptuelles et le cinéma expéri-
mental, des artistes ont commencé à travailler sur la du-
rée, la répétition et la transformation de l’image, ce qui 
avait déjà déplacé bien des enjeux », rappelle Catherine 
Rebois, artiste et chercheuse en esthétique de l’art.

TRACE DU RÉEL ?

Il est indéniable que l’IA ouvre un nouveau chapitre dans 
le rapport qu’entretient la photographie au réel. Pourtant, 
le 8e art, comme on l’entend traditionnellement, n’a jamais 
garanti, à lui seul, l’objectivité. Avant même l’arrivée du 
numé rique, Joan Fontcuberta interrogeait déjà les rap-
ports entre vérité et fiction dans son travail. Pour Catherine 
Rebois, l’enjeu n’est donc pas tant la disparition du rapport 
au réel que sa transformation. « La photographie n’a pas 
forcément perdu un certain rapport au réel, car ses condi-
tions de fabrication avec IA sont quant à elles bien réelles, 
mais ce rapport doit désormais être interrogé, contex-

« La photographie n’a pas forcément  
perdu un certain rapport au réel, car ses 
conditions de fabrication avec IA sont quant 
à elles bien réelles, mais ce rapport doit 
désormais être interrogé, contextualisé et 
vérifié. Il va falloir rester vigilant, comprendre 
de quelle nature est la photographie 
qui se présente devant nous. »
Catherine Rebois, artiste et chercheuse en esthétique de l’art
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À la découverte de nouveaux talents À découvrir, à aimer, à partager… 

Drifting Through Time and Space. © Darcy Wootton-Davies

134 La sélection 135L’émergence

Inès Berdugo, Du formol dans le cœur, Arte
Un matin, sans crier gare, Inès Berdugo se réveille avec une drôle 
de pustule sur le menton. Rendez-vous chez le dermatologue peu 
concluants, crèmes, incantations… Rien n’y fait. Elle va voir une 
spécialiste en décodage thérapeutique qui lui affirme qu’elle n’a pas 
fait le deuil de son père. Décédé dix ans auparavant, alors qu’elle était 
adolescente, le fantôme de celui-ci revenait la hanter, en ressortant  
par tous ses pores. Inès n’avait-elle effectivement pas eu le temps  
de « faire son deuil » ? Intriguée et perplexe, elle décide alors de mener 
l’enquête, de comprendre. En personnage principal, elle construit  
Du formol dans le cœur. Une série documentaire, construite en  
cinq épisodes, qui suit Inès au fil de ses rencontres des personnes 
travaillant au contact de la mort : thanatopracteurs, croque-morts, 
maîtres de cérémonie et même rabbine. Elle interroge, à travers le 
travail des autres, son propre rapport à la mort. Mêlée d’introspection  
et d’échanges avec sa famille, la série navigue à travers les aléas  
du deuil. « J’ai accepté que ça dure toute la vie, qu’il n’y ait pas de fin  
à ce deuil, je suis juste un peu moins dans le déni, j’ai plus d’outils  
pour le comprendre », avoue Inès Berdugo. Un voyage sans arrivée 
précise, mais où le cœur, à force d’allers-retours, se fait, un jour,  
un peu moins lourd.

Cristóbal Ascencio, Palimpsesto
Et si la photographie contemporaine était abordée comme  
un palimpseste, ce manuscrit sur parchemin dont on a effacé  
la première écriture pour pouvoir y écrire à nouveau ? Empruntant  
au cycle de création et de déconstruction de Pénélope dans L’ Odysée 
d’Homère, qui, pour différer le moment de choisir un nouvel époux 
durant l’absence d’Ulysse, tisse le jour le linceul de Laërte, avant  
de le défaire la nuit, Cristóbal Ascencio conçoit une œuvre stratifiée. 
Celle-ci est construite selon un protocole millimétré : photographier 
Ithaque, effacer les images, tenter d’en récupérer les données  
à l’aide d’un logiciel, puis intégrer au code source des fichiers des 
fragments de L’Odyssée évoquant directement Pénélope. « Les images 
numériques sont traitées comme des conteneurs fragiles portant 
des couches d’histoire et de sens », explique l’artiste. De ces strates 
successives naît finalement une tapisserie physique, tissée  
sur des métiers Jacquard pilotés par ordinateur, hommage ultime 
à Pénélope. Ce travail est exposé dans le cadre du festival les 
Photaumnales, jusqu’au 29 novembre 2026. 

Youqine Lefèvre, Lone Islands
D’ici quelques dizaines d’années, la population japonaise va  
fortement diminuer. Le taux de natalité y est l’un des plus bas au monde  
et la population vieillit à grande vitesse. De ce constat, Youqine Lefèvre 
construit la série Lone Islands, exposée jusqu’au 8 novembre au musée 
de la Photographie Charles Nègre, à Nice. « Ce travail interroge  
les causes et les conséquences de cette “problématique”, ainsi que  
ses possibles solutions », explique-t-elle. Entre une résidence à Tokyo 
et un voyage à travers Kyūshū, les préfectures de Kyoto, Gifu et Niigata, 
et les îles de Sado et Yakushima, l’artiste dresse le portrait du Japon 
d’aujourd’hui, partagé entre vie rurale et vie dans la mégalopole.  
« J’ai choisi une approche sociologique et interviewé 90 personnes  
sur des sujets comme la famille, l’amour, les inégalités de genre,  
le rapport au travail ou encore l’isolement », précise la photographe.  
Un moyen de révéler la complexité de cette crise démographique,  
sans tomber dans les stéréotypes.

Simon « Raion » Lavi, Over the Shoulder
À l’aide de l’intelligence artificielle, l’artiste visuel Simon « Raion » 
Lavi compose un univers à la fois politique et absurde. Dans sa série 
Over the Shoulder, il met en scène des personnages de dos dans 
des paysages aux allures catastrophiques. « Lorsque l’on regarde 
la photo d’une personne de dos, on se prive de ce que l’on cherche 
généralement en premier lieu : le visage, constate l’auteur.  
Le spectateur se retrouve alors juste derrière le sujet, suffisamment 
près pour partager son espace. Nous regardons ce qu’il regarde. »  
Et ce que l’on regarde, ce sont les effets du dérèglement climatique,  
la déforestation, la guerre, ou encore la solitude. « Souvent, c’est le  
décor qui véhicule l’émotion, un calme qui semble légèrement décalé, 
un moment qui paraît suspendu entre l’avant et l’après », conclut-il. 

Alice Santini, Sous la Vigne
Alice Santini propose un récit souvent oublié, effacé. Dans le Lot,  
elle a photographié la vigne et celles et ceux qui la font vivre.  
« Ce projet est né d’une tension : celle entre la beauté apparente  
d’un territoire et les réalités qu’elle dissimule », raconte-t-elle.  
Ce qui l’intéresse, ce sont les matières, les silences, les déchets  
et les rebuts des vendanges. À la croisée de l’intime et du politique,  
Sous la Vigne se dévoile au bar Chez Philou, dans le 20e arrondissement 
de Paris, jusqu’au 2 décembre 2026. Avec dignité, l’artiste donne  
corps à ces travailleuses et travailleurs qui, dans l’ombre, luttent  
contre les effets du dérèglement climatique. « Ces personnes sont  
trop occupées à maintenir leurs cultures [...], pour pouvoir alerter  
sur la gravité de leur situation », explique-t-elle. Avec délicatesse,  
et sans se conformer aux codes de la photographie documentaire  
ou conceptuelle, elle cherche à « rendre visible ce qui ne l’est pas ».

Magdalena Wysocka and Claudio Pogo, *Artifacts* 
Courtesy of Open Doors Gallery, London 
« La photographie nous a toujours promis le monde, mais ne  
nous en a souvent offert que les vestiges », observent les artistes  
Magdalena Wysocka et Claudio Pogo. Avec leur série *Artifacts*,  
le duo décortique notre volonté de mesurer le monde. « Nous 
passons au crible des images sédimentées à la recherche de signes : 
organismes vivants, systèmes de classification, désir humain 
de compréhension », expliquent-ils. À partir d’images glanées 
dans des revues scientifiques, des atlas oubliés ou des archives 
photographiques, ils exhument des récits obscurs et transforment, 
grâce à la risographie, ces imprimés éphémères en artefacts uniques. 
« Nous imprimons à contre-courant de sa logique, couche par couche, 
avec des décalages et des désalignements délibérés sur toile brute : 
nous ne nions pas la reproductibilité, nous la perturbons », confient-ils. 
Leurs reliques sont à découvrir à Paris Photo, secteur « Emergence ». 

Matthieu Soudet, Relier
Avec sa série Relier, présentée à la galerie L’Établi, à Rouen,  
du 13 au 22 novembre, Matthieu Soudet invite à faire corps  
avec le monde de l’Anthropocène. « Ce projet est né de l’exploration  
des rives de la Seine normande, de Rouen au Havre, là où les  
marées sont encore marquées et où l’érosion révèle le réseau caché  
des racines des arbres sur les quelques plages non endiguées  
qui subsistent », précise le photographe. Construit comme un refuge,  
le travail, qui mêle photographies, dessins et objets naturels glanés,  
donne à voir une errance poétique « qui pose des questions sur  
notre manière de relationner avec le monde non humain ».  
Alors, avec autant de candeur que de réflexion, Matthieu Soudet 
projette son imagination sur les végétaux et les minéraux qu’il 
rencontre : « Je vois un corps dans une racine, un oiseau dans  
un bout de bois ou un dragon dans un arbre. » Il convoque ainsi une 
expérience sensible et encourage une nouvelle façon de relier.

Texte par la rédaction



4. LA LIBRAIRIE

MAIS AUSSI…

Regards de l’intérieur
La librairie présente deux ouvrages publiés chez Fisheye Éditions : 
AFP, de l’autre côté des tirages de presse et Didier Lefèvre,  
les images qui content. Le premier nous plonge dans les coulisses  
de ces images de travail devenues des œuvres à part entière.  
Le second rend hommage à un photographe dont le parcours  
est représentatif de sa génération. La sélection présente,  
quant à elle, neuf livres qui ont retenu notre attention.

Ce qui nous touche 
À travers cette rubrique qui clôt le magazine, journalistes  
et collaborateurs lèvent le voile sur les clichés qui les habitent, 
dévoilant comment une simple image vient percuter  
leurs histoires intimes. 

À lire, à annoter, à feuilleter…
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Colin Dodgson, Earthquake Weather, édité chez Loose Joints. © Colin Dodgson

153Ce qui nous touche

CE QUI 
NOUS TOUCHE

À l’ombre des songes
Elle me paraît tendre, cette image. J’y sens la moiteur de 
l’herbe dans laquelle ils sont allongés, au pied des larges 
feuilles de songe. Il fait chaud, lourd. Les peaux se cherchent, 
se prélassent, puis se collent pour ne plus se détacher.  
Je redeviens adolescent : je longe la rivière Langevin, dans  
le sud de La Réunion, avec mon amoureuse de l’époque,  
en quête d’un écrin à l’abri du monde. Né et ayant grandi  
à La Réunion, de racines comoriennes et mahoraises,  
le photographe Mougalid Junaid Moussa met en scène une 
histoire d’amour comme on conte une fable douce, sans 
urgence ni drame. Ici, tout s’accorde. Les verts sont profonds, 
la lumière légèrement voilée, comme celle d’un souvenir 
qu’on aurait trop regardé. Le couple n’occupe pas le centre  

 
de l’image : blotti dans un coin du cadre, sous un ciel 
immense, il se fond dans son décor. Le brun des pantalons 
rejoint la terre, le blanc des débardeurs répond aux nuages, 
des fleurs orangées couronnent une chevelure. Ils prolongent 
la nature, et la nature prolonge leur idylle. Instinctivement,  
je pense à Tyler Mitchell, qui compose des photographies aux 
allures de tableaux où les communautés afro-descendantes 
vivent des utopies libérées de toute oppression et de tout 
stigmate. Mougalid Junaid Moussa partage cette ambition : 
gommer subtilement la frontière entre l’univers de la mode  
et l’expression personnelle, façonner des imaginaires où  
les corps noirs habitent pleinement leur environnement. Ici, 
l’amour se vit à l’ombre, mais sans avoir besoin de se cacher. 

Mougalid Junaid Moussa 
@mougalid

Texte par Luis-Antoine Berne, chargé de production

Il y a les images qu’on regarde pour le travail, et celles qu’on garde pour soi.  
Pour Luis-Antoine Berne, c’est un couple allongé dans l’herbe de La Réunion, photographié 

par Mougalid Junaid Moussa. Ça le ramène à son adolescence. Pour Sarina Soleymani,  
ce sont les sièges d’un théâtre abandonné à Beyrouth, saisis par Myriam Boulos, sur lesquels 

quelqu’un a écrit : « Je t’aime à en mourir ». Elle y revoit Téhéran. Pour Irène Guerrier,  
c’est un album de Mardi gras de 1879, trouvé en brocante : 22 visages, et une histoire  

à imaginer. À la rédaction, on attend ces regards. Et ils nous touchent.
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Jusqu’au	2	mai	2027,	Rafael	Pavarotti	fait	l’objet	d’une	importante	rétrospective	 
au	musée	des	Arts	décoratifs	(MAD),	à	Paris.	En	quelques	années	seulement,	 
l’artiste	brésilien	est	parvenu	à	se	faire	une	place	dans	la	mode	grâce	à	une	
esthétique	graphique	et	colorée,	complétée	ici	par	une	scénographie	d’Ibby	Njoya.

Pour échapper à la grisaille, quoi de mieux qu’une expo­
sition haute en couleur ? Si cette idée vous séduit, vous 
trouverez votre bonheur au musée des Arts décoratifs. En 
ce moment même, celui-ci consacre une importante rétro-
spective à Rafael Pavarotti, étoile montante de la mode 
qui a su développer un langage créatif imprégné de son 
histoire personnelle. De fait, l’artiste afro-autochtone  
brésilien puise dans son héritage familial et culturel pour  
composer des images fortes, identifiables en un regard. 
Si son œuvre comporte des motifs récurrents, tels que des 
fleurs pareilles à un troisième œil ou encore des cercles 
renvoyant au renouvellement infini, les nuances vives et 
les jeux de lumière et de textures demeurent sa principale 
signature. « La couleur a toujours été plus que de simples 
pigments pour moi. Elle est un ancêtre, un rythme, un es-
prit, une mémoire. C’est une voix qui a existé avant moi et 
qui perdurera après moi. Elle symbolise quelque chose de 
plus large, de vivant, qui appartient au Sud et au nouveau 
monde qui est en train d’émerger », assure­t­il dans le  
communiqué diffusé à l’occasion de l’événement. 

CAPTER L’ATTENTION  
DU SPECTATEUR

Naturellement, cette vibrante variété chromatique se  
retrouve dans la scénographie qui a été conçue par Ibby 
Njoya, l’un des fidèles collaborateurs du photographe. « Ce 
projet a été un défi passionnant, comme c’est souvent le 
cas lorsque l’on travaille avec des lieux tels que le MAD, où 
l’on ne peut généralement pas modifier grand-chose à l’ar-
chitecture, mais où l’on doit néanmoins transformer  
l’espace et lui donner un caractère unique. Rafael et moi 
avons toujours parlé le même langage, celui de la couleur, 
et c’est donc par-là que nous avons commencé à construire 
le fil conducteur et le récit de l’exposition », explique-t-il. À 
notre arrivée, nous foulons ainsi une moquette écarlate 
qui nous mène devant une vitrine dévoilant les boîtiers 
du père de Rafael Pavarotti, à l’aide desquels il a réalisé 
ses premiers tirages, dès son adolescence. Nous y retrou­
vons également des carnets bien remplis, des livres qui 
l’ont marqué et un mobile de trombones colorés fabriqué 
par sa mère. Le reste de l’espace est occupé par des cli­
chés jouant avec les échelles, parfois accrochés sur des 
cloisons centrales ajoutées pour l’occasion. Ces murs ar­
tificiels scindent cette pièce, comme les suivantes, et 

Les silhouettes hautes  
en couleur de Rafael Pavarotti

Texte	par	Apolline	Coëffet

Naomi Apajok pour Balmain par Olivier Rousteing,  
automne-hiver 2023. © Rafael Pavarotti

Jeremiah Berko Fordjour pour Dior, printemps-été 2021. 
En collaboration avec Amoako Boafo. © Rafael Pavarotti

Nyaueth Riam pour Bottega Veneta par Matthieu Blazy,  
British Vogue, septembre 2022. © Rafael Pavarotti

créent des angles sombres, rappelant les coulisses, ce 
que le public ne voit pas d’ordinaire, dans lesquels sont 
cachées des robes de créateur. « Avec ces triangles noirs, 
les visiteurs sont guidés à travers un effet de “ vision tun-
nel ” qui les transporte à l’instant et à l’endroit précis où 
Rafael a immortalisé chaque vêtement », précise notre in­
terlocuteur. Mis à part ces recoins, la peinture de chacune 
des salles est d’une tonalité riche faisant écho à des élé­
ments de cette nature qui lui est chère. Rien n’est laissé 
au hasard. Le rouge, qui occupe une place prépondérante 
chez l’artiste, correspond aux fruits de l’urucum (roucou) 
quand le jaune renvoie à ceux du biribá (rollinier). Le vio­
let, lui, fait référence aux baies d’açaï et le marron à la fo­
rêt amazonienne. « Au-delà de l’inspiration tirée des ori-
gines de Rafael, la disposition des couleurs a été pensée 
pour mettre en valeur la palette éclatante qu’il utilise, pour­
suit Ibby Njoya. Les murs doivent donner l’impression d’être 
le prolongement des contrastes présents dans ses images, 
permettant ainsi aux œuvres de se démarquer et de cap-
ter immédiatement l’attention du spectateur. »

DES MODÈLES  
POUR LES GÉNÉRATIONS FUTURES

Outre leur aspect esthétique plaisant, les 200 tirages qui 
jalonnent le parcours permettent d’évoquer la repré-
sentation des mannequins racisés. Une vitrine retrace 
d’ailleurs, plus largement, l’évolution de leur inclusion dans 
les magazines de mode en montrant quelques couver­
tures marquantes. Le photographe brésilien s’inscrit dans 
cette continuité avec les séries qu’il a imaginées pour cer­
taines maisons, comme Dior, Balmain, Margiela ou 
Ferragamo, et des titres de presse emblématiques, tels 
que Vogue, i-D, Acne Paper ou même le New York Times. 
Parmi ces images se compte notamment la couverture 
du British Vogue de février 2022, dont Edward Enninful 
était alors rédacteur en chef, qui rassemblait neuf man­
nequins noirs. « Rafael Pavarotti affirme vouloir travailler 
pour les générations futures en créant des modèles qui 
permettront à tous les enfants de se reconnaître et de se 
projeter, quelle que soit la couleur de leur peau », assure 
le musée des Arts décoratifs. 

Rafael Pavarotti, photographe,	au	MAD,	à	Paris,	
jusqu’au	02.05.2027.
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Des salles de rédaction au marché de l’art, 
les tirages de presse apparaissent comme 
des œuvres d’art à part entière. Elles sont 
révélées aujourd’hui dans un bel ouvrage  
à paraître chez Fisheye Éditions. 

Ce sont des images de travail, des tirages de papier faits 
dans l’urgence, sans recherche esthétique de « la belle 
image ». Des documents réalisés par des professionnels 
pour des professionnels, pour un usage d’information 
dans la presse écrite. Des images qui balisent notre his-
toire et nos imaginaires. Des objets singuliers témoignant 
des dernières décennies du XXe siècle, une époque où la 
circulation des photos argentiques était encore physique : 
tirages à l’agrandisseur, légendes et crédits au verso des 
images avec conditions commerciales tamponnées, dos-
siers transmis par coursiers au sein des rédactions, 
images crayonnées et recadrées en fonction des ma-
quettes… Véritables « reliques » de l’actualité, ces épreuves 
dévoilent, dans leur matérialité même, l’archéologie du 
geste journalistique avant l’ère du numérique.

Une fois la photo prise, l’image sur support argen-
tique doit subir un ensemble de traitements chimiques 
pour la révéler et la fixer. La rapidité demeure une condi-
tion essentielle au fonctionnement d’une structure 
comme l’Agence France-Presse (AFP), qui doit livrer les 
clichés à ses abonnés au plus vite afin de respecter les 
délais de bouclage. Au plus fort de cette période, entre 
1980 et 1990, on comptait jusqu’à quinze personnes au  
laboratoire de l’agence. Une véritable ruche capable de 
produire une grande quantité de tirages en rapport avec 
l’importance des événements et leur diffusion. Les  
moments les plus forts : élections, défilés de mode, catas-
trophes, mariages people, Festival de Cannes, nécro logies, 
Jeux olympiques… pouvaient générer plusieurs centaines 
de tirages par jour et impliquaient de rester parfois toute 
une nuit au labo.

OUVRIERS DE L’INFO

Les éditeurs de l’agence choisissaient alors, sur négatif, 
deux ou trois images pour « raconter l’événement » d’une 
manière synthétique. Les photographies devaient être 
« carrées, nettes et sans bavure », rapporte l’un des photo­
graphes en activité dans ces années­là. Pas d’effet de style 
pour ces « ouvriers de l’info » comme ils s’appelaient eux­
mêmes, mais une grande rigueur sur les informations qui 
accompagnent leurs clichés – dont la règle de « 5W », qui 
consiste à préciser les quoi, qui, où, comment et pourquoi 
de l’événement. Les photos étaient donc tirées par le labo 
de l’agence, légendées et créditées à leur verso dans un 
premier temps, puis directement au recto, sous l’image, 
un peu plus tard. Les épreuves étaient par la suite en-
voyées par courrier ou par coursier aux rédactions des  
journaux abonnés.

Il arrivait que les photographes sur le terrain, loin 
du bureau, en France ou à l’étranger, soient amenés à dé-
velopper les films par eux­mêmes, dans des laboratoires 
improvisés, comme les « toilettes d’un stade », nous rap-
porte un laborantin embarqué avec des éditeurs pour un 
match de coupe d’Europe au Parc des Princes. Les films 
étaient alors développés avec des bains chauds, essorés 
au panier à salade et séchés au sèche­cheveux pour ga-
gner du temps. Deux ou trois photos étaient ensuite édi-
tées sur négatif, tirées sur un agrandisseur de fortune, 
puis transmises à la rédaction de l’agence, le desk, via un 
« Belin » (soit un bélinographe, un procédé transformant 
l’image en signaux sonores envoyés par téléphone) où 

AFP, les reliques 
argentiques

Texte par Éric Karsenty

l’image était toujours accompagnée de sa légende. Ces 
premières photos étaient redistribuées par ce biais au 
sein des rédactions, et l’on en faisait même des tirages 
(par reproduction) pour alimenter les magazines en  
attendant de recevoir les négatifs (par la poste, par train 
ou par un voyageur). Une fois les négatifs reçus au desk, 
un second editing complétait ces premiers tirages afin  
d’offrir une sélection élargie aux abonnés. Ce sont donc 
ces tirages qui cristallisent dans leur double visage  
recto/verso la circulation des images.

LE FILM D’UNE ÉPOQUE

C’est tout le film d’une époque qui défile sous nos yeux, la 
même magie que l’on ressent à la découverte d’une vieille 
boîte de photos oubliée au fond d’un placard. Chaque cli-
ché nous transporte dans le temps et dans l’espace, à la 
manière de « capsules temporelles ». Et c’est ce que nous 
rapporte AFP, de l’autre côté des tirages de presse, un ou-
vrage qui accompagne une sélection des tirages de presse 
de l’agence exposée à Paris Photo et présentée dans 17 
stations du métro parisien, jusque début janvier 2027. C’est 
aussi toute une époque du photojournalisme qui se dé-
ploie au fil de ces clichés qui égrènent les signatures de 
photographes longtemps laissés dans l’ombre, sous les 
radars de l’histoire de la photo. Une histoire qui ne s’inté-

ressait pas beaucoup aux reporters dont le métier d’in-
former nécessitait aussi une grande débrouillardise : la 
partie laboratoire et transmission imposait de trans porter 
du matériel lourd et encombrant, il fallait parfois démon-
ter et remonter un standard téléphonique, trouver les per-
sonnes pour transporter des films par des circuits plus 
ou moins officiels… 

Les photographes de l’agence étaient de véritables 
« couteaux suisses », des « pionniers de l’info », ajoute Joël 
Robine, qui confie sa dévotion à son métier : « C’était ma 
vie, je parlais image, je pensais image. Même si ce que je 
voyais me déchirait, j’essayais toujours de prendre des 
photos bien cadrées, graphiques. » Des qualités de regard 
désormais reconnues grâce aux expositions, aux publi-
cations et aux ventes aux enchères développées par 
l’agence ces dernières années. Une manière de démon-
trer, s’il était encore nécessaire, que le travail de l’infor-
mation peut se conjuguer à un regard d’auteur. Cette  
reconnaissance conduit aujourd’hui à accrocher ces ti-
rages de presse aux cimaises des galeries et à les publier 
dans un livre qui fait la part belle aux deux côtés de ces 
documents. En passant des salles de rédaction, où ils 
étaient des documents de travail pour professionnels, au 
marché de l’art, les tirages de presse nous révèlent des 
fragments essentiels de notre histoire. 

AFP, de l’autre côté  
des tirages de presse,
Fisheye Éditions, 
144 pages, 42 €.

Lancement le  
12 novembre à Paris 
Photo, puis disponible 
en librairie ou sur 
Fisheye Store.

© Collection AFP

Partenariats 
Fisheye cultive des liens étroits avec ceux qui font vivre l’image.  
À la Bourse de Commerce, Remember Me dévoile une infime partie 
des chefs-d’œuvre de la Collection Pinault. La Philharmonie revient 
sur le parcours d’Hassan Hajjaj quand le musée des Arts décoratifs 
consacre une rétrospective à Rafael Pavarotti, étoile montante  
de la mode. Le Palais de Tokyo rend hommage à Paul Kodjo et le salon  
a ppr oc he fait la part belle à la photographie expérimentale.

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

http://store.fisheyemagazine.fr
http://fisheyemanufacture.com
http://fisheyemagazine.fr
http://fisheyeimmersive.com
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