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La thématique 

L’Autoportrait ... vers un commun de l’œuvre

Toujours connectés au réel du terrain, souvent engagés dans une altérité 
co-créatrice avec les personnes qu’ils rencontrent, prenant de plus en plus 
la mesure du « pouvoir des images », les photographes inscrits dans les 
Nouvelles écritures de la photographie documentaire ne représentent plus 
seulement le monde qui se trouve devant leur « objectif », ils s’y 
confrontent, s’y affectent, s’y cherchent et souvent s’y trouvent. 

Dans ce travail de soi, les photographes documentaires ont de plus en plus 
conscience d’être partie prenante d’une transformation du monde. Porteurs 
de récits personnels ou collectifs, intimes et politiques, les 
questionnements que soulèvent ces photographes aident à construire 
notre perception du réel, à nourrir notre imaginaire et nos récits du monde, 
et à rétablir le lien avec l’invisible. 

Avec L’Autoportrait... vers un commun de l’œuvre, proposition est faite 
de faire apparaître le travail qu’accomplissent les photographes lorsqu’ils 
autodocumentent par le médium photographique leur relation d’altérité 
avec le monde : reconnaissance de soi en l’autre et de l’autre en soi. 
L’autoportrait ne parle pas que de soi mais révèle la part collective qu’il 
porte, et ouvre à un commun de l’œuvre.

Pour un engagement photographique à être documentaire plutôt que faire
du documentaire.



La lettre du parrain,
Fabrice Humbert

Puissances photographiques

Moi qui suis un homme de l’écrit, je crois n’aimer rien tant que les photographies. Il y a 
en elles une authenticité qui provoque l’émotion, comme une altérité qui porte une 
charge irréfragable de vérité. J’aime les photos de famille. J’aime la mémoire qu’elles 
convoquent, le monde dont elles témoignent aussi, puisqu’il s’agit souvent de photos 
d’autrefois, et j’observe en elles la trace du Temps. J’aime aussi d’autres photos, moins 

personnelles, qui ont pu me convoquer, puisque tel est le mot qu’on pourrait choisir : la 
force de l’altérité est une convocation. Je pense à la photo du médecin du camp de 
concentration de Buchenwald, le docteur Wagner, qui est à l’origine de mon récit 
L’Origine de la Violence. Cette photo a changé ma vie. Elle a convoqué les fantômes et 
les a conduits vers un récit organisé, qui a donné corps au fantasme d’un disparu, David 

Wagner, mon grand-père : la photo réelle a donné naissance à un récit, pour partie 
imaginaire, qui avait néanmoins la force d’une origine authentique, ancrée dans la vie 
de ma famille. Il y a dans l’expérience de la photo la puissance intime d’un déclencheur. 
Ce n’est pas pour rien que la photo est si liée dans les représentations aux pouvoirs 
magiques, à l’occultisme, au spiritisme de Mummler, et cela dès sa naissance. Elle 

convoque, elle donne corps, elle déclenche. L’objet plane est en vérité une incarnation 
qui renvoie à mille puissances.

Tout cela est lié à une vérité. Si la photo a ce pouvoir, c’est parce qu’elle va au-delà 
d’elle-même, elle prend appui dans le corps du monde et s’y installe. Elle est elle-même 

et un autre, tout ce qui l’entoure, tout ce à quoi elle renvoie. Une photo de famille est 
une lignée, une photo de guerre charrie le sang et la mort du monde qu’elle convoque. 
J’ai travaillé voilà quelques années de cela sur la célèbre photo de Nick Ut, The Napalm 
Girl. Cette photo a été prise au Vietnam le 8 juin 1972 par un jeune homme de 21 ans 
qui ne se destinait en rien au photojournalisme mais qui avait pris la place de son frère 

mort sur le front. Sur cette photo, le choc de la guerre et de l’innocence enfantine 
brûlée au napalm est une révélation et une convocation : malgré tous les discours de 
propagande possibles, aucun ne pourra expliquer cette enfant de neuf ans rongée par 
la braise du napalm. Cela, on le sait, on le sent. Ce qu’on sait peut-être moins, c’est que 
cette photo si célèbre est souvent considérée comme un fake, cet étrange terme qui 

témoigne de la révolution moderne. Partout, on lit que Napalm Girl est un montage, 
que Napalm Girl est une mise en scène, que Napalm Girl a été joué et rejoué comme 
une répétition de théâtre. La puissance historique de cette photo provient de sa vérité : 
elle porte en elle le destin d’une enfant et d’un jeune photographe au sein de la guerre 
du Vietnam. A partir du moment où cette photo n’est pas ce qu’elle semble être, la 

puissance de convocation disparaît. 

Napalm Girl n’est pas un fake, je ne le crois pas du tout, et je ne vois même pas 
comment cette scène pourrait être rejouée. Mais les doutes qui escortent cette photo 
disent beaucoup du trouble de notre époque. 



La lettre du parrain,
Fabrice Humbert

(suite)

En 2023, des photos d’IA circulent partout, le faux est le vrai, des créations du réel 
prennent la place du réel, la réalité est le produit d’une image. Faut-il garder le nom de 
photo pour la création d’une IA ? La photo est arrachée au monde, la convocation n’est 
plus que ce mélange de rire et d’angoisse, avant même que de toute façon nous 
devenions incapables de discriminer l’image fake et la photo. Que le monde soit le 

produit de l’imaginaire humain, je crois que c’est le destin de l’humanité. Un monde à 
notre image. Que cet imaginaire nous arrache à nous-mêmes, qu’il dissolve le monde 
dans le péril de l’illusion, que les machines floutent la vérité, voilà une autre question.
Il y a dans le pouvoir de la photo une expérience intime qui est, paradoxalement, celle 
de l’altérité. Or, L’image fake dissout vérité, intimité, altérité. Peut-être crée-t-elle d’autres 

mondes et dans ce cas, sous le nom de fiction, elle peut être porteuse de vérité. Mais le 
trouble du faux est d’un autre ordre, il est celui d’un monde qui se défait parce qu’il ne 
se désigne pas du doigt comme fiction. C’est l’image d’entre les mondes, des images 
limbiques qui altèrent la confiance de l’homme en lui-même et qui dénouent le lien 
qu’une société opère avec la vérité. En ce moment historique, nous sommes entre les 

mondes. Je considère Photo Doc comme l’expression d’un choix du monde et de 
l’expérience de terrain. L’autoportrait entend révéler une vérité intime et c’est à travers 
cette vérité que le spectateur peut saisir l’universel humain. Si Kikaï affirme « qu’on peut 
tromper avec des mots, mais pas avec des images », l’IA montre qu’on peut tromper 
avec tout. Mais justement l’éthique de l’autoportrait, c’est de ne pas tromper.  Sans 

vérité, ou du moins sans recherche de vérité, l’autoportrait n’a pas de valeur. Puisse ce 
salon 2023 réaffirmer l’éthique de la photographie.

Fabrice Humbert, avril 2023

Fabrice Humbert est un écrivain français, agrégé et docteur ès lettres, il est l’auteur de 
plusieurs romans dont L’Origine de la violence (Le Passage, 2009) pour lequel il obtient 
le Prix Renaudot du livre de poche en 2010. Son dernier roman, La Fortune de Sila (Le 
Passage, 2010), a quant à lui reçu le Grand Prix RTL-Lire en 2011.)



L’invité d’honneur, Hiroh Kikaï

The Asakusa Portraits - The Persona Series –
Un projet de in)(between gallery  

Hiroh Kikai (1945-2020) philosophe de formation et photographe autodidacte, est
devenu une figure majeure du monde de la photographie japonaise.
En 2004 son livre Persona remporte à la fois le 23ème Domon Ken Awards et le prix 
annuel de la Photographic Society of Japan "PSJ ". En 2009, ICP et Steidl publient
Asakusa Portraits, une compilation beaucoup plus importante de sa série Persona, et en
2019 avant sa mort, Chikuma Shobo publie une collection de ses portraits d'Asakusa
pris de 2005 à 2018 sous le nom de PERSONA The Final Chapter.
_
Pour Hiroh Kikai le philosophe, la photographie avait un vocabulaire plus limité par 
rapport aux films, cette opinion a changé après avoir découvert les œuvres de Diane 
Arbus. Il déclare alors "J'ai été surpris qu'il y ait des photos que je ne me lasse pas de 
regarder". À partir de ce moment, il comprend que la photographie pouvait être son 
médium pour explorer et documenter la réalité physique et mentale humaine. En tant
que philosophe, il s'est intéressé à l'humanité et à sa population « invisible », inconnue
et à ses yeux de photographe, l'humanité est devenue son sujet essentiel : « un être
humain est un organisme mystérieux et étrange. En tant que photographe, je prends
des photos pour rendre hommage aux gens ».

Asakusa est un centre de pèlerinage florissant et un lieu de distraction pour une partie 
de la population japonaise. Depuis des décennies, il a été et est encore aujourd'hui le 
quartier de Tokyo de rassemblement et de refuge pour les immigrants domestiques 
japonais des préfectures les plus économiquement défavorisées ainsi que pour les 
Japonais les moins favorisés socialement. Kikai, un immigré japonais lui-même de la 
préfecture de Yamagata a trouvé ses égaux à Asakusa. 

Ces portraits décrivent son affection pour les gens auxquels il s’identifiait, lui rappelant 
ceux de sa ville natale, des usines où il travaillait autrefois.
Kikaï le philosophe-photographe a commencé ses photographies d’Akusa en 1973.



Son sentiment de reconnaissance, son interaction avec ses sujets, le peuple d'Asakusa, 
a transcendé sa relation de photographe avec celui communément appelé son 
« modèle ». Il n’a pas seulement photographié ces personnes pour en faire "des 
portraits d'Asakusa" mais il en a aussi fait des « autoportraits ». Tout en documentant par 
l’image des éléments de la réalité physique et mentale d’inconnus, une population 
ségréguée, il ajoute des extraits de leurs conversations, qu’il utilisait comme titres pour 
chacun des portraits d'Asakusa. Pour Kikaï, l'appareil photo ne capture pas seulement le 
sujet mais aussi l'âme du photographe. » Comme je suis photographe, je n’oublie pas 
qu'on peut tromper avec des mots, mais pas avec des images ». 

- Luigi Clavareau- in)(between gallery

1987 A clerk who was letting her hair grow long
© Hiroh Kikaï

1995, A man living with a crow,
Asuka district © Hiroh Kikaï



Aneighty-oneyearsold ladywho had started photography a few years before and had won a number of 
prizes,1985, Asakusa district © Hiroh Kikaï

A taciturn laborer 1985, Asakusa district© Hiroh Kikaï



Tables-rondes du weekend...
Avec le GIS LE SUJET DANS LA CITÉ

AUTOPORTRAIT EN MIROIRS… MIROIRS DE L’AUTOPORTRAIT
Autour de David Wojnarowicz, et avec Marion Scemama,
Antoine d’Agata.
En dialogue avec Christine Delory-Momberger & Valentin 
Bardawil.

AUTOPORTRAIT EN FAMILLE
Avec Guillaume Geneste & Julien Magre.
En dialogue avec Christine Delory-Momberger & Valentin 
Bardawil.

PHOTOGRAPHIE CONTEMPORAIRE ET ANTHROPOCÈNE
Avec Danièle Meaux.
En dialogue avec Christine Delory-Momberger & Valentin 
Bardawil.

HISTOIRE D’UNE ENQUÊTE AUTOUR D’UNE PHOTOGRAPHIE
Avec Fabrice Humbert, écrivain et parrain du Salon.
En dialogue avec Christine Delory-Momberger & Valentin 
Bardawil.

LANCEMENT DU LIVRE CÔTE FENÊTRE, Édition d’Une rive à l’autre
Avec le photographe Antoine Lecharny et la neuroscientifique 
Joëlle Provasi.

Infos en ligne

https://photodocparis.com/tables-rondes-foire-2023


Exposants et 
photographes
galeries, festivals, collectifs, éditeurs, 
l‘Espace-des photographes

• 6 Mois  / Farshid Tighehsaz
• Galerie Écho119/ Dana Cojbuc, Chieko Shiraishi
• Galerie Huit Arles/ Claudio Ahlers, Elliott Landy
• In)(between Gallery/ keizo kitajimanew, Junku

Nishimura, Lin Zhipeng, Antoine d’Agata
• Galerie Le Thé des écrivains/ Anne Garde
• Galerie La Bonne Espérance / Luna Mey
• Galerie Madé/ Estelle Hoffert
• Galerie Marfa JGM / Gustavo Urruty
• Galerie Orbis Pictus / Jesse A. Fernàndez
• Photo Doc Galerie / Hiroh Kikaï - Invité d’honneur
• Collection PhotoSerie / Laurent Reyes, Françoise 

Evenou, Hervé Baudat, Isabeau de Rouffignac, David 
Siodos

• Larvoratoire / Cléo-Nikita Thomasson, Isabel Perez del
Pulgar

• F compagnie / 93 Grand Angle
• Festival Fictions Documentaires/ les femmes

gitanes de Berriac et Hortense Soichet
• Festival Les Boutographies/ Camille Lenain
• IANDÉ- la photographie brésilienne/Ilana Bar



6MOIS – Paris
Farshid Tighehsaz
Fabiola Ferrero

FREE FROM FREEDOM

Farshid Tighehsaz est le lauréat 2022 du Prix 6MOIS.

Né dans la ville de Tabriz, au nord de l'Iran, en 1987, il fait partie de cette génération qui a 
grandi après la révolution iranienne de 1979 et la guerre Iran-Irak (1980-1988). Depuis 10 ans, 
le jeune photographe documentaire dresse le portrait intimiste d'une jeunesse et d'une 
société en lutte contre la pauvreté et la dépression. Un cri intérieur qui résonne aujourd'hui à 
travers les manifestations de femmes, d'étudiants et de toute une partie de la population. Son 

projet Labyrinthe a été récompensé par le magazine français 6Mois  pour sa 3e édition.

- Mikael Naulin pour Blind.

I CAN’T HEAR THE BIRDS
Fabiola Ferrero est la lauréate 2021 du Prix 6MOIS, ex aequo avec Seïf Kousmate

Née à Caracas en 1991, elle est une photographe vénézuélienne. Journaliste de formation, 

elle met l’émotion au cœur de son travail. Pour raconter la chute de son pays, où, sur 28 
millions d’habitants, plus de 5 millions ont été contraints à l’exil, elle choisit une écriture 
intime. «Je ne me demande pas ce qui s’est passé pour que le pays de mon enfance devienne 
ce qu’il est aujourd’hui mais comment cela affecte nos âmes.» 
Gardienne des maisons vides de sa famille, elle raconte avec ses photographies ce pays 

qu’on déserte.



I CAN’T HEAR THE BIRDS © Fabiola Ferrero



Free from freedom © Farshid Tighehsaz
























































































































