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1.
PRÉSENTATION

Du 13 juillet au 18 novembre 2024, la photographie 
s’invite sous toutes ses formes au Centre 
Pompidou-Metz à travers l’exposition Voir le temps  
en couleurs, sous le commissariat de Sam Stourdzé, 
l’un des plus grands spécialistes de la photographie. 
Aujourd’hui à la tête de la Villa Médicis à Rome,  
il a notamment dirigé les Rencontres d’Arles de 2014  
à 2020 et le musée de l’Élysée à Lausanne de 2010 
à 2014. L’exposition réunit près de 250 œuvres et 
50 photographes, offrant une traversée inédite des 
grands défis techniques qui ont jalonné l’histoire de 
la photographie, une discipline jusqu’ici peu explorée 
au Centre Pompidou-Metz. Le parcours donnera à 
découvrir des œuvres exceptionnelles : des planches 
rares de campagnes de restauration de chefs-d’œuvre 
de la Renaissance italienne, des marines peu présentées 
de Gustave Le Gray, ou encore des plaques autochromes 
de la collection du musée Albert Kahn.

Dispositifs optiques et mécaniques, procédés 
chimiques, propriétés physiques innovantes… 
Longtemps, la technique a été rangée du côté des 
sciences objectives. Pourtant, bien plus qu’un simple 
moyen de production photographique, ses évolutions 
précèdent, sinon provoquent, toutes ses grandes 
révolutions esthétiques.

En trois temps, le parcours propose de revenir sur 
les enjeux de l’image reproduite, aux origines de 
la photographie, sur l’avènement de l’instantané, 
qui autorise la discipline à se dire « moderne », 
et sur son rapport à la couleur, point de bascule 
vers une démocratisation inédite de la pratique.  
Au sein de chacune de ces trois sections, le travail 
photographique d’une figure emblématique est 
tout particulièrement mis à l’honneur. L’exposition 

fait jaillir une multitude d’artistes ayant exploré les 
facettes méconnues de la photographie, à travers  
Constantin Brancusi, qui a détourné la fonction 
reproductible de l’image pour produire des centaines 
d’interprétations photographiques de ses sculptures, 
Harold Edgerton, qui parvient, dans les années 1950, 
à figer le temps en image – jusqu’à provoquer leur 
décomposition – et Saul Leiter ou Helen Levitt, 
pionniers de la photographie couleur qui, par leurs 
jeux d’aplats, transforment la réalité en une forme 
poétique.

Véritable chassé-croisé temporel, l’exposition marie 
les travaux pionniers de photographes des XIXe et 
XXe siècles avec ceux d’artistes contemporains,  
comme Hans-Peter Feldmann, qui revisite avec son 
installation Shadow Play la camera obscura comme 
forme inaugurale de l’image reproduite, ou encore  
Dove Allouche, Ann Veronica Janssens, Laure 
Tiberghien et Hugo Deverchère, dont les œuvres 
soulignent les nombreux chemins qu’ouvrent, 
aujourd’hui encore, les manipulations techniques du 
médium.

Reproduire à l’infini

L’essai historique rédigé par Walter Benjamin en 
1935, L’œuvre d’art à l’époque de la reproductibilité 
technique, jette les bases du grand défi auquel  
l’émergence de la photographie a confronté tous 
les arts au XIXe siècle : la désacralisation de l’œuvre 
par sa possible reproductibilité, immédiate et infinie. 
Si la notion de reproduction est au cœur même 
du processus photographique, les artistes ont 

continuellement tenté d’en réinventer les enjeux, 
qu’ils soient formels ou conceptuels. Pour Constantin 
Brancusi, première grande figure de l’exposition, 
photographier ses propres œuvres ne relève pas 
du souci documentaire mais constitue bien une 
incarnation de sa pensée sur ses sculptures. Les 
multiples vues qu’il réalise de ses œuvres dans 
l’atelier révèlent son ambition de la mise en scène, 
ne laissant au hasard aucun détail, de la position 
du socle à l’éclairage, en passant par les fonds de 
couleur pour maîtriser la lumière. 

Dès ses débuts, la photographie a été utilisée comme  
un moyen d’objectiver le réel. En rendant 
accessible ce qui échappait jusqu’alors au 
domaine de l’observation, elle s’est révélée 
être un outil primordial pour documenter,  
diffuser et encourager les grandes conquêtes de 
l’histoire occidentale moderne. Grâce aux frères 
Bisson, qui réalisent près d’une centaine de vues 
panoramiques de chaînes montagneuses entre 1858 
et 1862, la montagne et ses sommets, jusqu’alors 
hostiles ou simplement inconnus, sont désormais à 
portée d’image.  En parallèle, les vues astronomiques 
se multiplient, sous l’impulsion notable des frères 
Henry, qui produisent en 1884 la première carte 
du ciel, et photographient un grand nombre de 
planètes, d’étoiles et de phénomènes astronomiques, 
largement diffusés auprès de la communauté 
scientifique et du grand public. Dans cette « optique », 
les photographies iconiques des conquêtes spatiales 
des années 1960 de la Nasa, rarement présentées en 
France, rappellent combien la photographie structure 
nos imaginaires autant qu’elle sert un dessein 
politique. Autre conquête, le royaume de l’infiniment 
petit voit la photographie supplanter le microscope. 
Peu à peu, elle quitte le domaine des sciences 
et accède au rang d’expérimentation visuelle, 
consacrée notamment par la photographe Laure Albin 
Guillot qui la renomme sans équivoque, en 1931,  
« micrographie décorative ».

Encapsuler le temps 

La transformation la plus radicale qu’ait connue 
la photographie a été la maîtrise de l’instantané, 
atteinte dès 1841 avec le premier procédé négatif/
positif de l’histoire. C’est grâce aux temps de pose 
considérablement réduits que Gustave Le Gray réalise 
à partir de 1856 ses célèbres Marines, paysages 
photographiques d’océans saisis sur le vif, dont 
l’esthétique pittoresque reprend les codes de la 
peinture de paysage. Avec l’arrivée de l’instantané, 
c’est tout le rapport à l’outil qui est chamboulé :  
la photographie n’est plus simplement un moyen 
pour parvenir à une image pensée en amont, mais 
une fin en soi, avec la vertigineuse infinité de 
possibles que cela engage. Il lui reste encore un 
défi à surpasser : s’il veut restituer un ciel dense et 
nuageux, alors la mer apparaît sous-exposée et donc 
trop sombre ; en cas inverse, c’est le ciel, surexposé, 
qui disparaît. Qu’à cela ne tienne, Gustave Le Gray 
réalise les premières images manipulées, premiers 
photo-montages de l’histoire, en associant un négatif 
pour la mer et un autre pour le ciel. Il obtient ainsi 
une densité parfaite, de la mer au ciel. L’exactitude 
et la précision de ces nouveaux procédés ouvrent la 
voie à diverses expérimentations, dans le contexte 
de la modernité technique de la fin du XIXe siècle, 
exalté par la vitesse. Les travaux pionniers des 
physiciens Eadweard Muybridge et Étienne-Jules 
Marey bouleversent, aux États-Unis et en France, 
la compréhension de la physiologie humaine et 
animale. Avec le chronophotographe, inventé 
par Étienne-Jules Marey en 1882, il est possible 
d’enregistrer une série d’images successives, 
prises jusqu’au millième de seconde, sur une seule 
surface, révélant ainsi la trajectoire imperceptible 
des corps en mouvement. La révolution dépasse 
largement le cadre de la photographie, servant 
aussi bien les arts visuels – elle précède de près de  
30 ans les recherches des futuristes, et ouvre la voie 
au proto-cinéma – que la médecine, les sciences 
physiques et naturelles. De concert, artistes et 
scientifiques œuvrent à repousser les limites du 
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visible. Le professeur d’ingénierie électrique au 
Massachusetts Institute of Technology (MIT), Harold 
Edgerton, pousse, avec son flash stroboscopique, 
l’instantané photographique dans ses ultimes 
retranchements. La goutte de lait qu’il parvient à 
capter dans sa chute, à la seconde précise où elle 
rencontre une surface plane, incarne à elle seule une 
volonté d’exposer le passage du temps. Obsédé par 
cette recherche, il y consacra deux décennies, entre 
la première couronne formée par l’éclaboussure 
qu’il réalise en 1936, jusqu’à la version en couleurs 
vives en 1957, qui frappe par son immense clarté 
visuelle. Voici enfin l’une des grandes conquêtes de 
la photographie accomplie : encapsuler le temps. 

Fixer la couleur

Ultime défi justement, fixer la couleur. Elle est 
d’abord l’apanage des scientifiques, depuis les 
expérimentations pionnières de Louis Ducos du 
Hauron, qui réalise en 1877 la première photographie 
couleur de l’histoire, jusqu’aux plaques autochromes, 
qui connaissent au premier quart du XXe siècle un 
succès fulgurant, en témoigne l’utopie humaniste 
du banquier Albert Kahn qui voulait constituer les 
archives de la planète. Avec Yevonde Middleton, 
pionnière dans la photographie couleur en Angleterre, 
elle acquiert, dans les années 1930, des qualités 
esthétiques burlesques, excentriques et, pour l’une 
des premières fois, féministes. Saul Leiter, l’un des 
plus grands photographes coloristes, l’impose comme 
style photographique à part entière. Il déclare :  
« La peinture est glorieuse. J’aime la photographie, 
mais je ne suis pas certain que la photographie 
puisse faire ce que la peinture peut. » Et pourtant, 
il rendit en couleurs ce que peu avaient réussi à 

transmettre avant lui. En jouant avec de grands aplats 
et des palettes souvent monochromes, Saul Leiter 
travaille la couleur, annonçant Helen Levitt, William 
Eggleston, Joel Meyerowitz ou Stephen Shore, même 
si, paradoxalement, il fut célébré après eux. 

Voir le temps en couleurs, trois moments où 
les avancées technologiques ont permis de 
retenir sur papier les grandes conquêtes de la  
photographie : reproduire une image, retenir le temps 
et fixer la couleur… comme des utopies chaque 
fois conquises. La photographie nous rappelle son 
importance dans la découverte du monde, elle donne 
à voir, affirme sa subjectivité politique et sociétale. 
Elle est appréhendée comme une évidence, oubliant 
parfois que saisir l’image du monde est aussi un défi 
technique, et surtout, une source d’inspiration infinie 
pour les artistes.

Laure Albin Guillot, Sans titre, tiré de l’album « Micrographies décoratives », 1931  
Héliogravure, 41,6 x 35,9 cm  
Chalon-sur-Saône, musée Nicéphore Niépce, MNN 2006.30
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2.
ENTRETIEN  

AVEC LE COMMISSAIRE

Que vous inspire la citation suivante de Saul Leiter, 
l’un des plus grands photographes coloristes  
« La peinture est glorieuse. J’aime la photographie, 
mais je ne suis pas certain que la photographie 
puisse faire ce que la peinture peut » ?

J’ai une immense admiration pour Saul Leiter.  
Je l’ai connu à la fin de sa vie. Il a toujours été un 
peu grincheux. Il aurait aimé être reconnu comme 
peintre. Il a réussi à mettre son regard de peintre dans 
sa photographie, à travailler des aplats de couleur,  
à enchevêtrer les plans. Mais ce qu’il a réussi dans 
ses photographies couleurs, il n’a jamais réussi à le 
faire dans sa peinture... C’est un grand photographe.  
Et quant à la citation, elle marche aussi en substituant 
« peinture » par « photographie » : La photographie est 
glorieuse. J’aime la peinture, mais je ne suis pas certain 
que la peinture puisse faire ce que la photographie peut ».  
Je crois que c’est un peu ce que l’exposition raconte.

Avec la révolution numérique, comment voyez-vous 
l'avenir de la photographie ?

La révolution numérique est une conquête de plus.  
Elle n’est pas abordée dans l’exposition. C’est peut-être 
encore un peu tôt pour y lire les avancés esthétiques.

Parmi les 300 œuvres présentées, quel est votre 
œuvre coup de cœur ?

L'exposition est en effet extrêmement riche. Ce sont 
les rapprochements qui m’intéressent. Voir Douche 
Allouche dialoguer avec La Joconde, Degas avec 
Muybridge, Laure Tiberghien avec Ducos du Hauron... 
Et puis il y a des ensembles étonnants : Edgerton se 
déploie comme une exposition dans l’exposition. 
Middleton est une vraie découverte et on ne se lasse 
jamais de voir et revoir Saul Leiter.

Pourquoi avoir eu envie, aujourd'hui, de relire 
l'histoire de la photographie à travers le temps  
et la couleur ?

Cette exposition est une grande promenade à travers 
l’histoire de la photographie. Cela m’intéressait de revenir 
sur les grandes conquêtes de la photographie, celle de 
fixer l’image, celle de l’instantanéité et enfin celle de la 
couleur. Ce sont des défis qui vont offrir aux artistes – 
souvent des scientifiques à l’époque – des perspectives 
artistiques nouvelles. Leur obsession de coucher sur 
le papier ce que l’on voit devient la quête du graal.  
Les avancées techniques les en approchent toujours un 
peu plus. Mais ça reste une forme d’utopie inatteignable 
car l’image de la réalité ne sera jamais la réalité.   

L'exposition réunit une scène de jeunes 
photographes qui dialoguent avec les pionniers  
de la photographie. Comment avez-vous envisagé 
cette conversation ?

L’exposition n’est pas une exposition historique, c’est 
un voyage. Les médiums dialoguent, il y a un peu 
de peinture – La Joconde ! –, un peu de sculpture –  
les chevaux de Degas. On s’arrête dans chacun des 
trois chapitres sur les quatre figures qui se déploient : 
Brancusi, Edgerton, Levitt et Leiter. Un certain nombre 
de présences contemporaines interrogent le medium, 
questionnent la photographie, avec cette même 
question qui obsédait leurs ainés, qu’est-ce que voir ?   

Qu'est ce qui a guidé le choix des œuvres ?

L’idée joyeuse de se promener dans la photographie. 
Nous avons réuni un ensemble de prêts exceptionnels, 
avec des pièces historiques majeures, comme les  
toutes premières photographies couleurs datant de la 
fin du XIXe siècle.

 SAM STOURDZÉ

« Cette exposition est une grande promenade  
à travers l’histoire de la photographie. Ça m’intéressait de revenir  

sur les grandes conquêtes de la photographie, celle de fixer l’image, 
celle de l’instantanéité et enfin, celle de la couleur. »

Né en 1973, Sam Stourdzé est spécialiste de l’image 
contemporaine et des relations entre art, photographie 
et cinéma. Il est commissaire de nombreuses expositions 
et auteur de plusieurs ouvrages de référence.

Ancien pensionnaire de l’Académie de France à Rome 
– Villa Médicis en 2007 dans la section cinéma, Sam 
Stourdzé a été directeur des Rencontres d’Arles de 
2014 à 2020 après avoir dirigé le musée de l’Élysée de 
Lausanne en Suisse entre 2010 et 2014 et assuré la 
rédaction en chef du magazine de photographie ELSE.

En six ans à la direction des Rencontres d’Arles, il a 
organisé 225 expositions, célébré en 2019 les 50 ans du 
festival, lancé une version chinoise du festival à Xiamen 
(Jimei x Arles International Photo Festival) et conçu 
le nouvel Institut pour la Photographie à Lille avec 
la Région Hauts-de-France. Au sein des Rencontres 
d’Arles, il s’est attaché à décloisonner la photographie 
en instaurant un dialogue avec les autres disciplines : 
l’art contemporain, la musique, le cinéma, l’architecture 
et la littérature.

En 2020, Sam Stourdzé est nommé directeur de 
l’Académie de France à Rome – Villa Médicis.  
Son projet s’articule autour de l’idée de mobilité, qu’elle 
soit artistique, sociale ou européenne.

BIOGRAPHIE

© Tous droits réservés



VOIR LE TEMPS EN COULEURS. LES DÉFIS DE LA PHOTOGRAPHIE VOIR LE TEMPS EN COULEURS. LES DÉFIS DE LA PHOTOGRAPHIE 

10 11

3.
LES ARTISTES

Berenice ABBOTT  

Laure Albin GUILLOT  

Dove ALLOUCHE  

James ANDERSON  

Anonyme, d'après Léonard De Vinci  

Louis-Auguste et Auguste-Rosalie BISSON  

Constantin BRANCUSI  

BRAUN, CLÉMENT & CIE  

Léon BUSY  

Paul CASTELNAU  

Georges CHEVALIER  

Fernand CUVILLE  

Edgar DEGAS  

Henri DESLANDRES  

Hugo DEVERCHÈRE  

Louis DUCOS DU HAURON  

Harold Eugene EDGERTON  

William EGGLESTON  

Hans-Peter FELDMANN  

Achille FERRARIO (FRATELLI ALINARI)  

Frédéric GADMER  

Fernand Valentin GOSSART  

GOUPIL & CIE  

Philippe HALSMAN  

Paul-Pierre et Prosper-Mathieu HENRY 

Ann Veronica JANSSENS  

Gustave LE GRAY  

Saul LEITER  

Auguste LÉON  

Helen LEVITT  

Albert LONDE  

Étienne-Jules MAREY  

Joël MEYEROWITZ 

MADAME YEVONDE (Yevonde MIDDLETON, dit) 

Gjon MILI  

Abelardo MORELL  

Eadweard MUYBRIDGE 

Nasa 

Arnold Abner NEWMAN 

Constance NOUVEL  

Jean PAINLEVÉ  

Stéphane PASSET  

Auguste PONSOT  

Gerhard RICHTER  

Wilhelm Conrad RÖNTGEN  

Thomas RUFF  

Camille SAUVAGEOT  

Stephen SHORE  

Edward STEICHEN  

Hiroshi SUGIMOTO  

Laure TIBERGHIEN

4.
PARCOURS D'EXPOSITION

Qu’est-ce que voir ? Avant même la naissance de la photographie, l’idée que pour comprendre 
le réel, il fallait se le représenter a guidé les premières expériences optiques. Avec Shadow 
Play (Paris), Hans-Peter Feldmann détourne l'usage traditionnel de la plus célèbre d’entre 
elles, la  camera obscura, lointaine ancêtre de la photographie qui permettait, au moyen d’un 
petit trou percé dans une chambre noire, de projeter l’image inversée et renversée du décor. 
Mais il lui redonne ses ambitions déchues : à la sérieuse étude du réel, il préfère le spectacle. 
Collectionneur de bibelots et jouets anciens, il rassemble ici une quarantaine d’objets qui 
prennent vie dans un étrange ballet mécanique. Au fond, nous dit l’artiste, ce qui importe 
davantage que l’objet, c’est son image – réduite à une silhouette dansante au mur. Et si elle 
existe, c’est parce qu’elle est multiple. 

HANS-PETER FELDMANN  VOIR 

VOIR 

temps

couleurs

VOIR

LE TEMPS

EN COULEURS

Hans-Peter Feldmann, Shadow Play (Paris), 2011 
bois, moteurs électriques, lampes, métal, céramique,  

plastique, papier, tissu, verre, fer blanc. Dimensions variables. 
 Paris, Centre Pompidou, Musée national d’art moderne 

© Adagp, Paris 2024 Photo : Centre Pompidou, MNAM-CCI/ 
Georges Meguerditchian/Dist. GrandPalaisRmn 
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La photographie est reconnue dès ses origines comme un 
outil au service de la préservation de biens culturels. En 1895, 
pour la première fois, une campagne de restauration de 
La Cène de Léonard De Vinci s’appuie sur des photographies 
en grand format. Les multiples vues de chefs-d’œuvre 
de Botticelli interrogent, elles aussi, les informations que 
l’image photographique transporte avec elle à des fins 
d’archivage. Mais la photographie d’œuvre d’art ne se 
pose pas seulement en rapport documentaire à l’œuvre. 
L’artiste et théoricien Gustave Le Gray, qui photographie 
en 1855 la Joconde, muse reproductible à l’infini, d’après 
un dessin d’Aimé Millet, manipule les agents chimiques 
de ses tirages afin d’étudier la variété de leurs tonalités. 
Peintre de formation, il revendique une pensée esthétique 
de la photographie, qui interprète plus qu’elle ne montre. 
Avec l’œuvre Repeint, une photographie agrandie à près 
d’un million de fois d’un échantillon de peinture prélevé 
sur un tableau de la Renaissance italienne du Louvre, Dove 
Allouche déplace la reproduction d’œuvre d’art vers un 
registre expérimental. 

 LA CONQUÊTE DES ŒUVRES

« Pourquoi écrire sur mes sculptures ? Pourquoi ne pas 
tout simplement montrer leurs photos ? » Pour Constantin 
Brancusi, plus qu’un outil documentaire, la photographie 
est un support d’étude pour la conception de ses sculptures.  
Il commence sa pratique en 1904, moment où il s’installe 
à Paris. En 1914, alors qu’un ensemble de ses sculptures 
est exposé à New York, Brancusi, mécontent des vues qui 
lui parviennent, décide qu’il photographiera désormais  
lui-même son travail. Soutenu par son ami Man Ray qui le 
conseille pour l’achat de matériel photographique, il construit 
dans les années 1920 un laboratoire à cet effet dans son 
atelier. La série qu’il réalise entre 1920 et 1940 révèle son 
ambition de la mise en scène, ne laissant au hasard aucun 
détail, de la position du socle à l’éclairage, en passant par les 
fonds de couleur pour maîtriser la lumière. 

CONSTANTIN BRANCUSI ET LA PHOTOGRAPHIE  

Goupil & Cie, La Joconde, reproduction de peinture, 1864  
Épreuve sur papier albuminé, 25 x 17 cm  
Paris, musée d’Orsay PHO 1991 12 274

Constantin Brancusi, Plante exotique, 1925,  
Epreuve gélatino-argentique, 39,9 x 29,9 cm  
Paris, Centre Pompidou, Musée national d’art moderne  
© Succession Brancusi - Adagp, Paris 2024 
Photo : Centre Pompidou, MNAM-CCI/Philippe Migeat/Dist. GrandPalaisRmn

À la fin du XIXe siècle, alors que résonnent les aspirations 
profondes d’un monde en expansion, les nouveaux modes 
d’enregistrement du réel ouvrent la voie à de multiples 
expérimentations. De l’invention de la microphotographie à 
la découverte des rayons X par Wilhelm Röntgen en 1895, 
le réel s’étend au-delà de la simple observation à l’œil 
nu. Progressivement, les représentations de l’infiniment 
petit glissent du champ scientifique vers celui des arts. 
Proche des avant-gardes cinématographiques, Jean 
Painlevé offre à ses observations de la vie sous-marine de 
nouvelles perspectives oniriques, tandis que Laure Albin 
Guillot revendique, en 1931, l’application décorative de 
ses vues microscopiques de cellules de végétaux et de 
minéraux. La conquête de l’invisible s’étend aujourd’hui 
à la matière souterraine : réalisées à partir de lamelles de 
roche sédimentaire finement tranchées, les photographies 
de Dove Allouche démontrent les potentialités encore 
inexplorées du médium photographique. 

LA CONQUÊTE DE L’INVISIBLE   

Depuis les premières photographies astronomiques 
jusqu’aux missions Apollo de la Nasa, l’espace a été 
le terrain d’une bataille conduite par les images.  À la 
fin du XIXe siècle, les techniques de la photographie se  
développent, et la sensibilité des plaques permet 
d’enregistrer des objets invisibles à la lunette. Les frères 
Henry produisent ainsi un grand nombre de photographies 
d’étoiles et portent la connaissance de la surface de la Lune 
à un degré de précision inédit. Dans les années 1960, les 
images prises depuis l’espace, ultimes icônes de la conquête 
spatiale, chargent la photographie d’une lourde tâche, 
celle de nous montrer un monde auquel elle seule a accès. 
Elles irriguent le champ médiatique au point de devenir, 
pour les artistes contemporains, des images à déjouer. 
Pour Thomas Ruff, dont les photographies proviennent 
d’archives scientifiques et de magazines, comme pour Hugo 
Deverchère, qui réalise des vues terrestres à partir d’une 
technique de captation utilisée par les astronomes pour 
l’observation spatiale, il est question de déplacer cette 
imagerie du registre des sciences vers celui du sublime. 

LA CONQUÊTE DE L’ESPACE  

Dove Allouche, Evaporite_19, 2019  
Tirage argentique Lambda d’après une lame mince  

prélevée sur un bloc de gypse, 175 x 125 cm  
Paris, collection particulière Photo Dove Allouche © Adagp, Paris 2024

Nasa, Première sortie extravéhiculaire non attaché (Bruce McCandless II), 1984  
Tirage chromogénique d'époque sur papier  

"This Paper Manufactured by Kodak", 33,6 x 26 cm 
Paris, collection Jean-Fabien G. Phinera



VOIR LE TEMPS EN COULEURS. LES DÉFIS DE LA PHOTOGRAPHIE VOIR LE TEMPS EN COULEURS. LES DÉFIS DE LA PHOTOGRAPHIE 

14 15

La montagne est encore terra incognita quand les 
frères Bisson, explorateurs et techniciens hors pair, 
entreprennent d’en photographier les sommets. 
Entre 1855 et 1862, ils réalisent près d’une centaine de 
vues panoramiques de chaînes montagneuses du Mont-
Blanc, qui doivent au procédé au collodion humide 
leur étonnante netteté. Le défi est technique, car les 
frères Bisson emportent avec eux jusqu’à 250 kg de 
matériel afin de développer leurs plaques de verre sur 
place. Et si certains ciels solarisés montrent les limites 
auxquelles le médium se heurte encore, leur intérêt se 
trouve surtout dans leur sujet. En saisissant par l’image 
une réalité à laquelle le spectateur ne prend pas part,  
les frères Bisson consacrent une idée qui traversera tout 
le XIXe siècle : il faut voir pour découvrir. 

 

 LA CONQUÊTE DE LA MONTAGNE

Les vues marines que Gustave Le Gray réalise entre 1856 
et 1858 marquent une étape décisive dans l’histoire  
de la photographie instantanée. Elles consacrent 
le paysage marin comme sujet unique, dans une  
trajectoire qui rappelle celle des peintres romantiques. 
Le principal défi relève pourtant de la technique :  
Le Gray est le premier à parvenir à rendre simultanément 
la mer et le ciel, aux intensités lumineuses inconciliables, 
sur un seul et même tirage. En combinant deux 
négatifs, un pour la mer et un pour le ciel, il signe les 
premiers photomontages de l’histoire. Le photographe 
Hiroshi Sugimoto prend le contrepied de l’instantané :  
la théâtralité passe, cette fois-ci, par des temps de pose 
très longs.  Le rendu vaporeux rappelle ce que les marines 
de Le Gray disaient déjà en creux : le photographe  
est un peintre comme un autre qui joue avec le réel. 

 LA CONQUÊTE DE L’INSTANT

LE TEMPS

Gustave Le Gray, La Grande Vague à Sète, n° 17, 1857  
Épreuve sur papier albuminé d'après un négatif sur verre au collodion humide, 33,9 x 41,4 cm  
Bar-le-Duc, musée barrois, 14.01.30.1  
© Photo Musée barrois / N. Leblanc

Dans le contexte de la modernité technique de la fin du XIXe siècle, exalté par la vitesse, les travaux pionniers 
des physiciens Eadweard Muybridge et Étienne-Jules Marey bouleversent, en Angleterre et en France, notre 
compréhension de la physiologie humaine et animale. Avec le chronophotographe, inventé par Marey en 1882, 
il est possible d’enregistrer sur une seule surface une série d’images successives, prises jusqu’au millième de 
seconde, révélant ainsi la trajectoire imperceptible des corps en mouvement. La révolution dépasse largement 
le cadre de la photographie, servant aussi bien les arts visuels – Edgar Degas s’appuie sur les découvertes de 
Muybridge publiées en 1878 dans la revue La Nature pour réaliser ses propres sculptures de chevaux – que la 
médecine, les sciences physiques et naturelles et, plus tard, le cinéma. 

 LA CONQUÊTE DU MOUVEMENT

Les années 1930 marquent l’accomplissement d’une quête ouverte 
un demi-siècle plus tôt par la chronophotographie. Avec Harold 
Edgerton, professeur d’ingénierie électrique au Massachusetts 
Institute of Technology (MIT) et inventeur en 1926 du flash 
stroboscopique, capable de clignoter à un millionième de seconde, 
le mouvement cesse définitivement d’être un obstacle. Ses images 
saisissantes de corps en action, de balles de fusil lancées à 
pleine vitesse et de liquides appesantis par la gravité célèbrent le 
mariage incontestable des deux statuts de la photographie : outil 
de représentation et mode d’expression. Deux décennies plus tard, 
l’Américaine Berenice Abbott voit dans l’œuvre de son aîné « une 
véritable hyperréalité, une véritable fantaisie au-delà de ce que 
le subconscient pouvait concocter ». Engagée très tôt auprès de 
l’avant-garde artistique, à Paris puis à New York, c’est aux lois de la 
physique qu’elle consacre sa série Documenting Science, réalisée 
à la fin des années 1950 pour le compte du MIT, dans un contexte 
de course à l’innovation scientifique au cœur de la Guerre froide. 

LE FLASH STROBOSCOPIQUE DU DOCTEUR EDGERTON

Harold Edgerton, Batterman Dives, 1955 
Dye-Transfer, 50,8 x 40,64 cm  

Boston, Collection Arlette et Gus Kayafas  
© Harold Edgerton/MIT, courtesy Palm Press, Inc., from the Kayafas Collection

Eadweard Muybridge,  
Cheval au galop, 1887  
Épreuve photomécanique  
(héliogravure) 18 x 41,5 cm 
Paris, Musée d'Orsay, PHO 1983 165 160 22 
© Musée d’Orsay, Dist. RMN-Grand Palais / 
Patrice Schmidt
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Dans les années 1940, marquées par l’essor des magazines et de la publicité, 
le travail de Philippe Halsman rencontre un vif succès. À l’orée de la guerre, 
il quitte Paris pour New York et s’y fait rapidement un nom. Intéressé par 
les innovations techniques de la photographie, il conçoit en 1936 son propre 
appareil à double lentille, et se dote d’un flash électronique pour photographier, 
à partir des années 1950, le moment précis où ses sujets s’envolent. Il renomme 
la méthode « jumpology », convaincu de sa force à saisir la personnalité enfouie 
des célébrités qui se prêtent au jeu – de Marilyn Monroe, Salvador Dalí, Alfred 
Hitchcock à Grace Kelly. Avec Dalí Atomicus, ode surréaliste aux nouvelles 
lois de la physique, trucages et artifices sont de mise pour célébrer l’aspect 
récréatif de la photographie.  

JUMPOLOGY

En 1912, le banquier, mécène et philanthrope Albert 
Kahn lance le projet des « Archives de la planète », un 
inventaire visuel destiné à archiver un monde en voie 
de transformation. Pendant plus de vingt ans, sous la 
direction du géographe Jean Brunhes, une douzaine 
d’opérateurs se rendent dans près de cinquante pays 
et y photographient les paysages, la topographie ainsi 
que les sociétés humaines et les traces de leur activité. 
À partir du procédé couleur des plaques autochromes, 
inventé quelques années plus tôt par les frères Lumière, 
ils produisent près de 72 000 photographies à l’aspect 
granulé caractéristique.  

Plus de cent ans plus tard, Laure Tiberghien interroge 
la matière de l’image pour y déceler les secrets de 
la couleur. Elle étudie ses variations à travers des 
protocoles rigoureux de manipulations effectués en 
chambre noire. Elle reconstitue les conditions qui ont 
présidé à sa naissance : la lumière, l’action des sels 
d’argent sur une surface sensible et le temps. 

LES ARCHIVES DE LA PLANÈTE

Les toutes premières photographies couleur sont le 
fruit de découvertes scientifiques. L’un des premiers à 
trouver « la solution du problème » – c’est ainsi qu'il 
baptise son brevet en 1869 – est l’inventeur Louis 
Ducos du Hauron, grâce à la méthode indirecte de la 
trichromie, basée sur la combinaison de trois filtres 
colorés. Mais il ne résout pas encore l’aspiration 
collective de fixer directement la couleur sur une plaque 
sensible. À sa suite, le physicien Gabriel Lippmann met 
au point en 1891 une nouvelle méthode qui conserve, 
par la simple force des interférences des ondes 
lumineuses, la pureté des couleurs et toutes leurs 
variations. Véritable prouesse technique, sa découverte 
lui vaudra un prix Nobel de physique en 1908 et sera 
remployée par quelques scientifiques dans un objectif 
expérimental. Son élève Auguste Ponsot, chargé de 
cours à la faculté des sciences de Lille, s’emploiera dès 
1904 à améliorer la méthode, en témoignent les rares 
plaques aux couleurs iridescentes qui lui ont survécu.  

LA CONQUÊTE DE LA COULEUR

EN COULEURS

Alors que la photographie couleur en est encore à ses balbutiements 
en Angleterre, Yevonde Middleton milite, dès les années 1930, pour la 
reconnaissance de cet art qui n’a « ni histoire, ni tradition, ni vieux maître, mais 
seulement un avenir ! ». Engagée pour les droits des femmes, elle rejoint en 
1910 le mouvement des suffragettes, et signe plusieurs tribunes publiques pour 
la reconnaissance des femmes photographes. Dans l’entre-deux-guerres, elle 
bénéficie de la croissance du secteur de la publicité et reçoit de nombreuses 
commandes de portraits. C’est son utilisation assumée de la couleur qui fait 
son originalité. Grâce au procédé Vivex, une technique d’impression novatrice 
pour manipuler les effets de la couleur, elle signe ses séries les plus célèbres, 
parmi lesquelles, à partir de 1935, « Goddesses », une satire surréaliste de la 
bourgeoisie féminine en Angleterre.  

LA PHOTOGRAPHIE DE MIDDLETON  
COMME UNE CHROMOTHÉRAPIE

Yevonde Vivex, John Gielgud as Richard II in 'Richard of Bordeaux', 1933  
by colour print NPG x11658 © National Portrait Gallery, London

Léon Busy, Kyôto , Japon Des actrices-danseuses habillées en geishas , 
entourant une maiko ( apprentie geisha ), 1912 
Fac-similé d'après une plaque autochrome originale, 12 x 9 cm,  
Musée départemental Albert-Kahn, Département des Hauts-de-Seine, A7289
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À l’heure où le noir et blanc est encore considéré comme seul digne d’intérêt, 
Saul Leiter s’illustre en figure pionnière de la photographie couleur. En 1946,  
il quitte son Pittsburgh natal et rejoint New York, berceau d’une nouvelle 
génération de photographes regroupés autour d’une pratique consciente et sociale 
de la photographie de rue. S’il doit ses premières photographies à cet héritage –  
il s’achète son premier Leica après avoir visité l’exposition du photoreporter Henri 
Cartier-Bresson organisée au Museum of Modern Art de New York –, c’est avec 
la couleur, appliquée par touches fugaces ou grands aplats pour transcender 
l’ordinaire, qu’il réalise ses séries les plus notoires. Proche des expressionnistes 
abstraits, admirateur des nabis et lui-même peintre, il parvient, au moyen de 
cadrages inhabituellement serrés, de jeux d’interstices, de superpositions et de 
transparence, à libérer la couleur de sa forme. Toutefois cette partie de son œuvre 
restera confidentielle jusqu’à sa redécouverte au début des années 1990. 

LES COULEURS DE SAUL LEITER 

Saul Leiter, Taxi, 1956 
Cibachrome, 27,94 x 35,56 cm 

Collection Florence et Damien Bachelot

L’AMÉRIQUE À L’ASSAUT  
DE LA COULEUR 

Tandis que l’arrivée de la couleur a permis un accès 
plus immédiat à l’événement photographié, jusque-là 
neutralisé par le noir et blanc, le flou en tant qu’effet 
artistique a longtemps servi à orienter notre regard 
sur une partie précise de la photographie, rapprochant 
le travail du photographe de celui du peintre. Pour 
Gerhard Richter, qui entame en 1962 sa série de 
« tableaux photographiques », des toiles réalisées à 
partir de photographies, le flou sert l’ambition inverse : 
« J’estompe pour rendre l’ensemble homogène, pour  
que tout soit d’égale importance. » En dissimulant le 
geste du peintre, le flou renforce la sensation de réalisme 
et rappelle que si la photographie est d’abord une affaire 
d’exactitude, ses défaillances techniques balisent aussi 
les frontières du médium. À la traditionnelle question 
du devenir de la peinture face à la multiplication de 
son image, Gerhard Richter hier et Constance Nouvel 
aujourd’hui en oppose une toute autre : que devient la 
photographie désormais reproductible par la peinture ?  

Les années 1970 s’affirment aux États-Unis comme le 
nouvel âge de la photographie moderne, caractérisé 
par une popularisation extensive de la couleur. 
Autour des figures pionnières d’Helen Levitt, Joel 
Meyerowitz et Stephen Shore, parfois réunies sous 
le nom d’École de New York, de nouvelles pratiques 
marquées par l’effervescence du melting-pot des 
mégalopoles voient le jour. Les sujets ordinaires tels  
la ville, la voiture, les objets du quotidien, la famille, 
se muent en archétypes américains, alors que se 
lèvent les premières voix critiques du consumérisme.  
Mais parce qu’elle a d’abord circulé dans la presse 
illustrée et la publicité, la photographie couleur 
rencontre en premier lieu de grandes résistances.  
Il faut attendre les expositions personnelles de William 
Eggleston et Stephen Shore, organisées à quelques mois 
d’intervalle au Museum of Modern Art de New York en 
1976, pour que le noir et blanc cesse d’être le standard 
de référence. Helen Levitt avait ouvert la voie en 1974 
à travers la forme inédite d’un diaporama de quarante 
photographies couleur projetées en continu pendant un 
mois au MoMA.  

LES TABLEAUX PHOTOGRAPHIQUES  
DE GERHARD RICHTER

Stephen Shore, Conoco Sign, Center Street, 
Kanab, Utah, August 9,1973 
Tirage 2007, C-Print, 50,8 x 61 cm 
Londres, Sprüth Magers 
© Stephen Shore, Courtesy 303 Gallery,  
New York and Sprüth Magers
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5.
PROGRAMMATION ASSOCIÉE

CONFÉRENCE

LE MONDE EN COULEUR : L'AUTOCHROME 
AU SERVICE DES "ARCHIVES DE LA PLANÈTE"  
par Julien Faure-Conorton, chargé  
de recherche et de valorisation scientifique  
de la collection du musée Albert Kahn  
JEU 07.11.2024 | 18h30
  
Connu pour son vaste jardin à scènes paysagères, le musée 
départemental Albert-Kahn, situé à Boulogne-Billancourt 
(Hauts-de-Seine), abrite les « Archives de la Planète », une 
collection composée d’environ 72 000 autochromes (le premier 
procédé de photographie en couleur) et une centaine d’heures 
de films ramenés d’une cinquantaine de pays par une douzaine 
d’opérateurs entre 1910 et 1932. Cette conférence présentera 
cet ensemble unique au monde, le nouveau musée qui l’abrite 
et les deux grandes figures qui en sont à l’origine, le banquier 
philanthrope Albert Kahn (1860-1940) et le géographe Jean 
Brunhes (1869-1930), directeur scientifique du projet. Elle 
s’intéressera également au rôle joué par la couleur dans ce vaste 
inventaire du monde au début du XXe siècle. 

LES DÉFIS DE LA PHOTOGRAPHIE 
de Sam Stourdzé 
JEU 17.10.2024 | 18h30

Cette conférence se propose de retracer les grands défis 
techniques qui ont marqué l’histoire de la photographie. À partir 
des trois notions centrales de l’exposition, la révélation, le temps 
et la couleur, son commissaire Sam Stourdzé reviendra sur les 
intrications de la photographie, des sciences et de l’esthétique, 
depuis les origines du médium jusqu’à aujourd'hui. À travers 
les quatre grandes figures de l’exposition, Constantin Brancusi, 
Harold Edgerton, Saul Leiter et Helen Levitt, il montrera comment 
les révolutions techniques du médium ont transformé notre 
regard sur le monde.

CINÉMA

TOUTE LA BEAUTÉ ET LE SANG VERSÉ 
de Laura Poitras 
MER 10.07.2024 | 22h30
 
Nan Goldin a révolutionné l'art de la photographie et réinventé 
la notion du genre et les définitions de la normalité. Immense 
artiste, elle est aussi une activiste infatigable, qui, depuis des 
années, se bat contre la famille Sackler, responsable de la crise 
des opiacés aux États-Unis et dans le monde. Toute la beauté 
et le sang versé nous mène au cœur de ses combats artistiques 
et politiques, mus par l'amitié, l'humanisme et l'émotion.  

En partenariat avec la Ville de Metz

Toute la beauté et le sang versé  
de Laura Poitras

ACCESSIBILITÉ
Méditation pleine conscience  
Atelier proposé au cœur des espaces d’exposition devant des 
œuvres choisies.  2 séances.  
Relaxation-hypnose 
Atelier proposé au cœur des espaces d’exposition devant des 
œuvres choisies. 1 séance. 
En collaboration avec le Centre hospitalier de Jury -  Clinique Tivoli -  
Malade Alzheimer

Atelier danse & thérapie 

  
En collaboration avec l’association Ateliers Roses de Metz

Les ateliers enfants bénéficient 
du soutien d'AÉSIO mutuelle

ATELIER JEUNE PUBLIC

TOTOTL*  
(AMANTECAS CHAPITRE 1 : PEDRO) 
Par Omar Castillo Alfaro 
DU 14.09.2024 AU 31.01.2025
 
« Pedro, un perroquet de l’État de Tampico (Nord-Est du 
Mexique), a grandi avec ma famille. Pedro est ma maison  
et ma famille. Pedro a été extirpé de sa région pour que  
nous puissions l’humaniser. Pedro est le point de départ de 
ma recherche ». ​Omar Castillo Alfaro. 

Avant la colonisation de l’Amérique, il y avait des écoles 
de plumassier, appelées amantecas. Pour les cultures 
mésoaméricaines, l’utilisation des oiseaux était une référence 
à Quetzalcoatl, le serpent à plumes (dieu de la mythologie 
aztèque). Ce dieu était protecteur de l’art de la plume.  
Les oiseaux exotiques étaient élevés pour l’utilisation de leurs 
couleurs. Les plumes avaient des usages rituels, funéraires, 
festifs et guerriers ; c’était un art d’une habileté extrême.  
Les premières miniatures religieuses qui ont circulé en 
Amérique latine ont été réalisées grâce à cette technique, 
qui est donc intimement liée à la naissance de l'image sur 
ce continent. Le travail d'Omar Castillo Alfaro s'attache à 
construire une imagerie contemporaine à partir de savoirs-
faires qui ont captivé l’Europe entre le XVIe et le XVIIIe siècle et 
qui ont aujourd’hui pratiquement disparu. 

Dans un décor mystérieux et envoûtant, l'artiste invite les 
enfants à la découverte d'un art sacré mésoaméricain, dont 
la pratique respectueuse est en soi une sensibilisation à la 
protection des espèces menacées. 

*Oiseau en Náhuatl

Omar Castillo Alfaro, Andromeda  - Quiero andar volando, 
lejos, lejos de la realidad y no quiero bajar. 
(Amantecas, chapitre 1 : Pedro , série), 2024  
Plume d'oiseaux naturelle pigmentée, papier coton  
et bois.  300 x 150 x 3 cm 
© Photo Elias Galindo López

Un atelier mêlant danse contemporaine et découverte des œuvres 
présentées dans l’exposition. La séance débute par un temps de 
retour de soi, d'ancrage, un voyage corporel. Elle se poursuit en 
musique par une exploration de l'espace, à la rencontre d’une 
œuvre choisie, afin de s'en imprégner, la contempler, changer 
d'angle de vue. La mise en mouvement, en solo, en duo puis 
en groupe, est guidée par le biais de métaphores et d'images 
mentales.

ETUDIANTS 

PROJETS EDUCATIFS  
AUTOUR DE LA PHOTOGRAPHIE

Différents projets seront menés auprès de 400 collégiens 
et lycéens, lors de "journées spéciales". Ainsi, les étudiants 
de l’École Supérieure d’Art de Lorraine présenteront leurs 
réalisations photographiques à des élèves du secondaire. 
D’autres étudiants feront découvrir le nouveau laboratoire 
photographique de l’École d’art avec démonstration et 
expérimentation. Enfin une conférence sera animée par un 
professeur relais sur les relations entre art et photographie à 
travers des repères historiques.
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6.
PARTENAIRES

Le Centre Pompidou-Metz constitue le premier exemple de décentralisation d’une grande institution 
culturelle nationale, le Centre Pompidou, en partenariat avec les collectivités territoriales. Institution 
autonome, le Centre Pompidou-Metz bénéficie de l’expérience, du savoir-faire et de la renommée 
internationale du Centre Pompidou. Il partage avec son aîné les valeurs d’innovation, de générosité, 
de pluridisciplinarité et d’ouverture à tous les publics.

Il développe également des partenariats avec des institutions muséales du monde entier. En prolongement 
de ses expositions, le Centre Pompidou-Metz propose des spectacles de danse, des concerts, du cinéma 
et des conférences.

Il bénéficie du soutien de Wendel, mécène fondateur.

Avec la participation  : 
Département des Hauts-de-Seine, musée départemental Albert Kahn

Partenariats médias

WENDEL, MÉCÈNE FONDATEUR DU CENTRE POMPIDOU-METZ

Depuis son ouverture en 2010, Wendel est engagé auprès du Centre Pompidou-Metz. Wendel a souhaité 
soutenir une institution emblématique, dont le rayonnement culturel touche le plus grand nombre. 

En raison de son engagement depuis de longues années en faveur de la culture, Wendel a reçu le titre 
de « Grand Mécène de la Culture » en 2012.

Wendel est l’une des toutes premières sociétés d’investissement cotées en Europe. Elle exerce le métier 
d’investisseur de long terme qui nécessite un engagement actionnarial qui nourrit la confiance, une 
attention permanente à l’innovation, au développement durable et aux diversifications prometteuses.

Wendel a pour savoir-faire de choisir des sociétés leaders, comme celles dont elle est actuellement  
actionnaire : ACAMS, Bureau Veritas, Crisis Prevention Institute, IHS Towers, Scalian, Stahl et Tarkett.

Créé en 1704 en Lorraine, le groupe Wendel s’est développé pendant 270 ans dans diverses activités,  
notamment sidérurgiques, avant de se consacrer au métier d’investisseur de long terme à la fin des 
années 1970.

Le Groupe est soutenu par son actionnaire familial de référence, composé d'environ mille trois cents 
actionnaires de la famille Wendel réunis au sein de la société familiale Wendel-Participations, actionnaire 
à hauteur de 39,6 % du groupe Wendel.

CONTACTS 

Christine Anglade  
+ 33 (0) 1 42 85 63 24  
c.anglade@wendelgroup.com

Caroline Decaux 
+ 33 (0) 1 42 85 91 27 
c.decaux@wendelgroup.com
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7.
VISUELS DISPONIBLES

Tout ou partie des œuvres proposées dans ce dossier de 
presse en pages 6, 11, 12, 13, 14, 15, 16, 17, 18, 19, 20 et 21  
sont protégées par le droit d’auteur. Chaque image doit  
être associée à ses légende et crédit et utilisée uniquement 
pour un usage presse. Tout autre usage devrait être autorisé 
par les détenteurs des droits. Les conditions d’utilisation 
peuvent être transmises sur demande. Les œuvres dépendant 
de l’ADAGP sont signalées par le copyright ©ADAGP, Paris  
2024 et peuvent être publiées pour la presse française 
uniquement aux conditions suivantes : - Pour les publications 
de presse ayant conclu une convention générale avec l’ADAGP 
: se référer aux stipulations de celle-ci. - Pour les autres 
publications de presse : exonération des deux premières 
œuvres illustrant un article consacré à un événement 
d’actualité en rapport direct avec celles-ci et d’un format 
maximum d’1/4 de page. Au-delà de ce nombre ou de ce  
format les reproductions seront soumises à des droits 

de reproduction / représentation.  Toute reproduction en 
couverture ou à la une devra faire l’objet d’une demande 
d’autorisation auprès du Service Presse de l’ADAGP.  
Le copyright à mentionner auprès de toute reproduction 
sera : nom de l’auteur, titre et date de l’œuvre suivie de  
©ADAGP, Paris 2024 et ce, quelle que soit la provenance de 
l’image ou le lieu de conservation de l’œuvre. Ces conditions 
sont valables pour les sites internet ayant un statut de presse 
en ligne étant entendu que pour les publications de presse 
en ligne, la définition des fichiers est limitée à 1 600 pixels 
(longueur et largeur cumulées).

CONTACT : presse@adagp.fr
Société des Auteurs dans les Arts Graphiques et Plastiques  
11, rue Berryer - 75008 Paris, France
Tél. : +33 (0)1 43 59 09 38
adagp.fr

Pour télécharger les visuels, rendez-vous sur votre compte presse sur notre site internet. Si vous n'avez pas encore de compte, veillez à  
le créer. Cette procédure simple nous permet de mieux garantir le respect du droit à l'image des auteurs.  
Pour tout précision, vous pouvez nous joindre à tout moment à presse@centrepompidou-metz.fr

Étienne-Jules Marey, Saut à la perche, 1890 
Tirage d'une chronophotographie collé sur une plaque cartonnée annotée, 46,5 x 61,5 cm
Paris, Collège de France, Archives, 55.1.55 

Helen Levitt, N.Y., 1971  
Dye-transfer, 31,8 x 43,2 cm 
Cologne, Galerie Thomas Zander 
© Film Documents LLC Courtesy Thomas Zander, Cologne

William Eggleston, Untitled, vers 1971-1973 
Tirage pigmentaire 
Paris, Galerie David Zwirner  
by Eggleston Artistic Trust. Image courtesy of Cheim & Read, New York

Léon Busy pour "Les Archives de la Planète" 
Un acteur et une actrice du Théâtre Saïgonnais,  
en costume de scène, dans un jardin, Ha-Noi, Tonkin, Indochine, 1915 
Fac-similé d'après une plaque autochrome originale, 12 x 9 cm,  
Musée départemental Albert-Kahn, Département des Hauts-de-Seine, A7289
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LE CENTRE POMPIDOU-METZ
1, parvis des Droits-de-l’Homme - 57000 Metz

+33 (0)3 87 15 39 39  
contact@centrepompidou-metz.fr  
centrepompidou-metz.fr

 Centre Pompidou-Metz 

 @PompidouMetz 

 Pompidoumetz

HORAIRES D’OUVERTURE
Tous les jours, sauf le mardi et le 1er mai

01.11 > 31.03 
LUN. | MER. | JEU. | VEN. | SAM. | DIM. : 10:00 – 18:00

01.04 >  31.10 
LUN. | MER. | JEU. : 10:00 – 18:00   
VEN. | SAM. | DIM. : 10:00 – 19:00

COMMENT VENIR ?
Les plus courts trajets via le réseau ferroviaire

Metz

Strasbourg

Bordeaux
Lyon

Bâle

Lille

Nantes

50’

4:00
3:00

2:50

4:30
4:30

Paris 85’

Bruxelles

Luxembourg

50’

3:00

Francfort

4:00
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CONTACTS PRESSE

CENTRE POMPIDOU-METZ
Presse régionale 

Marie-José Georges
Responsable Pôle Communication,  

mécénat et relations publiques
Téléphone : +33 (0)3 87 15 39 83 

Portable : +33 (0)6 04 59 70 85
marie-jose.georges@centrepompidou-metz.fr

AGENCE CLAUDINE COLIN
Presse nationale et internationale 
Laurence Belon
Téléphone : +33 (0)1 42 72 60 01 
Portable : +33 (0)7 61 95 78 69
laurence@claudinecolin.com


