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E        n quelque  cinquante clichés, réalisés entre 1953 et 
1975,  cette  première exposition française dédiée au corpus 
new-yorkais d’Evelyn Hofer (Allemagne, 1922 – Mexique, 

2009) fait le portrait  d’une auteure méconnue, « la plus célèbre des 
photographes inconnus aux États-Unis ». La formule, due à un critique 
du New York Times, la faisait paraît-il sourire ; aujourd’hui, plus de 
dix ans après  la disparition d’Evelyn Hofer, elle semble encore se 
vérifier. C’est que sa photographie est, somme toute, discrète.

Son New York – elle y réside exactement soixante ans – est fait de façades 
placides, de poses sereines et de trottoirs dégagés ; sous la surface de 
son image photographique, la ville serait presque silencieuse. Nous 
sommes loin du tumulte déjà décrit en 1925 par John Dos Passos dans 
son roman de la modernité américaine, Manhattan Transfer ; tout aussi 
loin de la cacophonie urbaine que vient exacerber un jeune William 
Klein dans ces mêmes années 1950 avec ses photographies prises au 
coude-à-coude. 

Dans  la ville où tout est mouvement, Evelyn Hofer, à rebours, s’arrête 
et s’applique à pratiquer la pose longue, à bonne distance, avec trépied 
et appareil grand format, adoptant souvent – et précocement – la cou-
leur. Ce classicisme recherché place ses portraits de New York au sein 
d’un double mouvement, paradoxal : le calme de ces rues dégage un 
sentiment d’immuabilité autant qu’il permet d’observer, dans la profon-
deur de ces plans savamment échelonnés et perspectives déployées, les 
indices d’un tissu urbain en radicale mutation.

Aux photographies noir et blanc et couleur (dont des tirages dye trans-
fer), l’exposition associe magazines et livres illustrés replaçant  le 
contexte de commande dans lequel, à l’image de la grande majorité des 
photographes de l’époque, son œuvre s’est développée.

 

Evelyn Hofer, Autoportrait, New York, 
années 1960. Courtoisie Galerie m, 
Bochum, Allemagne.

Lock’s St. James Street, London 1962. 
In London Perceived, Textes V.S. Prtichett. 
Ed.Harcourt Brace & World, New York 
1962
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Evelyn Hofer, Riker’s, New York, 1953 
Courtoisie Galerie m, Bochum, Allemagne. 
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DESTINATION NEW YORK

C’est en 1946 qu’Evelyn Hofer, alors âgée de 24 ans, arrive seule à 
New York. Née à Marburg en Allemagne en 1922, elle quitte le pays 
avec sa famille en 1933 à l’arrivée d’Hitler au pouvoir. Ils séjournent 

d’abord en Suisse, où elle se forme à la technique photographique auprès 
de deux professionnels à Zurich, puis prend des cours privés avec Hans 
Finsler (professeur de certains grands noms de la photographie, tels que 
Werner Bischof ou René Burri). De ses expériences en studios, elle apprend 
le maniement du Leica 35 mm, de la chambre grand format 20 x 25 cm et 
le travail de laboratoire. La famille se dirige ensuite vers l’Espagne – où le 
père s’engage auprès des Républicains– , avant qu’elle ne retourne à nou-
veau en Suisse, fuyant le franquisme. En 1942, ils quittent la Suisse pour 
la ville de Mexico, où la famille s’installe définitivement. Evelyn Hofer y 
démarre une activité de photographe indépendante, mais elle peine, dit-elle, 
à être prise au sérieux : « ils étaient convaincus que ma photographie n’était 
rien d’autre qu’un véhicule pour des aventures et in fine le mariage. » C’est 
à New York donc qu’elle décide de tenter sa chance. Dans la ville siège de 
l’édition, de la presse et de ses magazines à grand tirage, elle parviendra à 
développer son activité de photographe, entre commandes éditoriales, de 
mode et de reportage (qui l’amèneront souvent loin de New York).

La majeure partie de ses photographies de New York est également réalisée 
dans le cadre de commandes ; le large ensemble de prises de vues datées ici 
de 1964 a ainsi été effectué pour le livre New York Proclaimed, accompagné 
du texte de l’écrivain anglais V.S. Pritchett.

LES COMMANDES

Cinq ans avant le décès de la photographe, paraissait une première 
monographie rétrospective, sobrement intitulée Evelyn Hofer. On y 
trouve, à la toute fin, l’essai « Evelyn Hofer on Evelyn Hofer ». Si 

le titre peut laisser craindre que la photographe y échafaude le récit d’une 
mythologie personnelle, les premières lignes et les suivantes rassurent 
d’emblée. Evelyn Hofer y développe, dans un style qui ressort presque du 
mode d’emploi – tout en faits et sans emphase aucune –, ses étapes d’ap-
prentissage, les commandes et publications, les appareils utilisés. 
« Je fais mon commerce*, I simply do my work » dit-elle encore. L’humilité 
de la déclaration ne doit pas dissimuler l’exigence de ses choix de com-
mande. C’est par la photographie de mode, et l’entremise du directeur artis-
tique d’Harper’s Bazaar, Alexey Brodovitch, qu’elle débute. Elle travaille 
alors au Rolleiflex et découvre vite qu’elle a peu d’appétit pour l’exercice 
de la photographie de mode et l’atmosphère compassée du studio. De son 
aveu, ce n’est que vers la fin des années 1950, vers l’âge de 35 ans, que se 
présente la commande qui lui permettra de trouver son positionnement et 
de parfaire sa manière : l’écrivaine Mary McCarthy l’invite à l’accompa-
gner en Italie pour son livre The Stones of Florence. Pour dépeindre la ville 
renaissante, Evelyn Hofer choisit cette fois la chambre 4x5 pouces, appareil 
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New York Proclaimed, Textes V.S. Pritchett 
Photographies Evelyn Hofer. Ed.Harcourt 
Brace & World, New York 1965

Evelyn Hofer, Couverture, Vogue, 15 
novembre 1950, New York

Evelyn Hofer, The Stones of Florence, 
Textes Mary McCarthy, Harcourt Brace & 
World, New York 1960

Evelyn Hofer, The Welshman, In the fiery 
love for his own land, nohatred for another 
finds a place, Texte Roy Perrott, in Life 
International, #5, 1965



grand format qui devient, à compter de cette commande, son instrument de 
prédilection. Elle fait le portrait de pierres et d’édifices immémoriaux ; dans sa 
Florence ne résonne ni pas ni Vespa. Le cérémonial de la photographie à la 
chambre (on n’est pas loin du peintre portant son chevalet pour peindre sur 
le motif) épouse parfaitement la théâtralité tranquille de la ville. The Stones 
of Florence demeurera pour elle, le livre avec lequel tout a commencé. 

Les commandes l’amèneront à voyager régulièrement. Elle photographie 
notamment pour Harper’s Bazaar, Life, Time, Vogue, House and Garden 
alternant séries de mode et, avec plus de jubilation, portraits d’artistes et 
reportages à dimension sociale dans des milieux « invisibilisés » dirait-on 
aujourd’hui. Dans la lignée de The Stones of Florence, elle sera également, 
pour le même éditeur, la photographe de plusieurs livres dédiés aux grandes 
villes : London Perceived (1962), The Presence of Spain (1964), New York 
Proclaimed (1965) puis pour Harper & Row (par ailleurs éditeur du maga-
zine Harper’s Bazaar), Evidence of Washington (1966) et Dublin: a Portrait 
(1967).

Le fait que les photographies d’Evelyn Hofer sont désormais accrochées en 
galeries et dans des foires, sur les cimaises de musées et de centres d’art, ne 
doit pas faire oublier leur raison d’être initiale : le contexte de commande 
qui les a fait exister et a permis leur diffusion, en tout premier lieu, à un 
large public.

* En français dans le texte. 

NEW YORK : À LIVRE OUVERT

Le titre l’annonce, New York Proclaimed (proclamée) veut affirmer, en 
mots et en images, ce qu’est le New York de 1964 ; un livre-état des lieux 
qui inclurait tous les espaces constituant le tissu de la ville, tous les habi-

tants la peuplant. Pour atteindre cet objectif de représentativité, l’auteur étaie 
son texte de faits historiques marquants (la maison d’édition est spécialisée dans 
les livres pédagogiques) et s’essaie à la description de typologies de citoyens, 
affirmant son point de vue d’observateur extérieur (V.S.Pritchett est Anglais). 
Parfois, le texte prend des allures de récit personnel, (à la manière du Nouveau 
Journalisme)* et recourt à des anecdotes – inserts de paroles de chauffeurs de 
taxi par exemple qui traversent soudain le texte pour dire les tensions commu-
nautaires. De même la photographie révèle des individus qui, parce qu’ils ont 
été choisis et isolés de la foule, deviennent inévitablement, posés sur la page en 
regard du texte, des archétypes de ce qui fait la société new-yorkaise de 1964. 

* Le terme est du à Tom Wolfe, il désigne un style de journalisme faisant appel à certaines techniques 
littéraires, adopté principalement dans la presse écrite des années 1960 et 1970. L’un des procédés 
fréquemment utilisés est le récit à la première personne, impliquant directement le journaliste qui 
devient alors le narrateur et donne ses impressions subjectives. Il demeure cependant un travail de 
reportage, nourri de faits.

 

Evelyn Hofer, Faces of Black Washington, 
1968, Time Life book
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Evelyn Hofer, Policeman, 59th St., New 
York, 1964. Courtoisie Galerie m, Bochum, 
Allemagne. 

Evelyn Hofer, View from FDR
Drive Downtown, New York, 1964. Cour-
toisie Galerie m, Bochum, Allemagne. 

Vue de la ville du futur, extrait de l’expo-
sition Futurama de General Motors, New 
York World’s Fair, 1964. D.R.



NEW YORK, THE PLACE FOR NEWNESS
New York, « la Pierre de Rosette du XXème siècle », c’est Rem Kool-

haas, grand architecte et théoricien néerlandais, qui l’écrit en 1978 
dans son étude en forme de manifeste, New York Délire. Et lui de 

poursuivre : « entre 1890 et 1940, une nouvelle culture (l’ère de la Ma-
chine) choisit Manhattan comme laboratoire : île mythique où l’invention 
et l’expérience d’un mode de vie métropolitain et de l’architecture qui lui 
correspond peuvent se poursuivre comme une expérimentation collective 
qui transforme la ville entière en usine de l’artificiel, où le naturel et le réel 
ont cessé d’exister. » Il y évoque également ce qu’il nomme « la culture de 
la congestion », observant « l’instabilité programmatique » de New York. 
Autrement dit, si les cimes des gratte-ciels et les contours de la skyline 
se découpent nettement, ce qui se joue dans les entresols, au détour des 
ruelles, au-delà des pas-de-porte, défie toute velléité de programme urbain 
strictement appliqué. 
Le texte de V.S.Pritchett qui se déploie dans les pages de New York 
Proclaimed, en regard des images d’Evelyn Hofer, appuie cette mutation 
propre à New York, essentielle et perpétuelle. Alors qu’il raconte la ville et 
qu’Evelyn Hofer la photographie, New York travaille, dans ce milieu des 
années 1960, à l’expansion de son territoire au-delà de Manhattan. « La ville, 
écrit-il, avec quatre arrondissements de part et d’autre des eaux, compte 7 
781 984 habitants. À Manhattan, ils sont empilés, mis en rayon, placés à 
une densité de vingt-neuf mille par kilomètre carré. »3 

Et Pritchett de poursuivre, commentant le nom de New York, revenant sur 
l’écho de l’adjectif New : « (…) la nouveauté devenait, de jour en jour, l’es-
sence morale du lieu. Il n’existe pas d’endroit où la nouveauté soit à ce point 
constamment recherchée. »4  

En 1964, les grands chantiers battent leur plein. Une vague de destruction 
touche les édifices du début de siècle ; en tête de liste, pour l’émoi et l’écho 
médiatique que sa démolition suscita, figure Penn Station, gare achevée 
en 1910, considérée comme le fleuron du style Beaux-Arts, détruite entre 
1963 et 1966. Les panneaux de démolition, palissades et échafaudages ne 
sont jamais très loin dans les cadres d’Hofer. Les paysages de multivoies et 
échangeurs routiers – qu’elle parvient, comme les trottoirs, à quasi vider de 
leurs usagers – sont tout aussi présents. Si l’on associe davantage la culture 
de la voiture à Los Angeles, New York compte déjà dans les années 1960 
plus de kilomètres d’autoroutes que la ville californienne. Ces ouvrages 
tentaculaires en pleine ville sont dus à Robert Moses, dit « le maître de la 
construction », urbaniste responsable du redesign de la ville dès les années 
1930, de son expansion au-delà de Manhattan, notamment par la construc-
tion sur la métropole de 13 (!) ponts. 

Reprenons ce portrait du jeune homme à vélo. Derrière lui, se dresse le pont 
de Queensboro, dont toutes les voies seront graduellement après-guerre 
consacrées à la voiture au détriment des transports en commun existants 
(participant à la marginalisation de populations ne pouvant circuler en voi-
ture). Derrière lui encore, de l’autre côté du pont, hors champ, se tient la 
foire internationale de New York, dernière grande œuvre de Robert Moses, 
vitrine futuriste où les visiteurs peuvent survoler l’histoire du monde recons-
tituée en carton-pâte, assis dans des voitures profilées suspendues à des rails. 

Evelyn Hofer, Hot Dog Stand, Little Italy, 
New York, 1963. Courtoisie Galerie m, 
Bochum, Allemagne. 
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Evelyn Hofer, Queensboro Bridge, New 
York, 1964. Courtoisie Galerie m, Bochum, 
Allemagne. 

Evelyn Hofer, Three Boys at the Front 
Door, New York, 1975. Courtoisie Galerie 
m, Bochum, Allemagne. 

Evelyn Hofer, Arteries, New York, 1964. 
Courtoisie Galerie m, Bochum, Allemagne. 



Dans une lecture rétrospective, ce jeune homme à vélo, fier, à l’équilibre 
assuré, semble bien loin de ces fantasmes. La photographe sait sans doute 
que ces accords de couleurs complémentaires –T-shirt rouge et pelouse verte– 
ont pour effet d’asseoir avec tout autant d’asssurance, l’appartenance légitime du 
garçon à la ville.

3 V.S.Pritchett in New York Proclaimed, p.12. Note : en 2021, le rapport de densité au mètre carré est 
de 73000 ; la ville comptant 8 820 000 habitants.
4 Ibid., p.13

 

PORTRAITS DE RUE(S) 

Parce que New York se caractérise par l’intensité de la vie dont ses 
trottoirs débordent, elle a constitué le creuset le plus favorable au dé-
veloppement de ladite « photographie de rue ». Si le terme est assez 

fourre-tout, on peut raisonnablement proposer de le borner à une pratique 
en extérieur, caractérisée par une photographie prise à la volée, sur le mode 
de l’instantané – au rythme du passant au pas pressé, tout contre lui, sorte 
de danse improvisée entre le photographe et une matière nécessairement 
volatile, parce qu’en mouvement constant. 

Evelyn Hofer, elle, se tient à bonne distance ; trépied déployé et chambre en 
place, elle aurait du mal à faire oublier sa présence. Le sujet pose en toute 
conscience et se prête au temps long du portrait à la chambre photogra-
phique. Les portraits qui en ressortent dégagent un sentiment de permanence 
contrastant avec le caractère urbain. La rue est silencieuse, quasi toujours 
dépourvue de circulation, voire de déchets. Le trop-plein des trottoirs que 
William Klein embrassait, la cacophonie qu’il célébrait, le chahut des enfants 
dont Helen Levitt se délectait, sont absents du New York d’Evelyn Hofer. Les 
signes du temps (qui passe) et des temps (ce moment précis des années 1960) 
sont pourtant bien présents. L’architecture supporte ses habitants, malgré les 
cicatrices, amputations, démolitions qui lui sont infligées et qui se profilent 
souvent en arrière-plan. La constance du cadre en pied, de la pose sereine, 
du silence ressenti, a pour effet de placer tous ces protagonistes sur un pied 
d’égalité. L’homme d’affaires, le garçon à vélo, la guichetière, le vendeur 
ambulant font face. Les façades, visages multiples de l’architecture new-
yorkaise, sont elles aussi choisies et isolées du tumulte et tiennent souvent 
ces êtres hors de portée des stigmates sociaux qu’une représentation plus 
réaliste leur imprimerait. 
On peut les lire ainsi, autant de clichés procédant d’un même parti-pris de 
leur auteure : donner à chacun, en dehors des habitudes de représentations 
communautaristes, le droit à un portrait au classicisme manifeste, les deux 
pieds dans sa ville. 1964 est marquée par des émeutes raciales importantes 
à New York, et les inégalités sociales sont criantes. Citons parmi les chiffres 
rapportés dans New York Proclaimed par Pritchett, dans l’immédiat voisinage 
du portrait du garçon à vélo devant le pont de Queensboro : « 14% de la 
population est noire et les faits concrets démontrent qu’elle n’occupe que 
3% de l’espace d’habitation de la ville. » 

Helen Levitt, New York, 1940 © Film 
Documents LLC Courtesy Galerie Thomas 
Zander, Cologne

William Klein, Big Face, big button, New 
York, 1954. Courtoisie de l’artiste
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Evelyn Hofer, Bowery, New York, 1965. 
Courtoisie Galerie m, Bochum, Allemagne. 

Evelyn Hofer, Ça c’est, New York, 1953. 
Courtoisie Galerie m, Bochum, Allemagne. 

Evelyn Hofer, Prague, 1984, Photo: Ondrej 
Kubicek



L’EMPIRE DES SIGNES

Si c’est à Paris qu’Eugène Atget le premier témoigne de la richesse du 
langage visuel urbain, documentant les devantures et enseignes pari-
siennes, c’est bien à New York que cette photographie « de surface » 

se déploie. Berenice Abbott, grande admiratrice d’Eugène Atget, et Wal-
ker Evans sont les deux photographes qui explorent la densité des signes 
urbains se déversant, dès les années 1920, sur la ville. 

La publicité présente sur les toits d’immeuble, panneaux sandwich sur les 
trottoirs, vitrines de boutiques, emballages sur les étals devient matière à des 
jeux de surface et d’échelle. La photographie se fait volontairement « plate ». 

Evelyn Hofer ira volontiers explorer ce potentiel graphique, qu’elle allie à 
sa pratique de la couleur. La photographie titrée « Ça c’est » prise en 1953 
la montre pleinement consciente de la force d’expression de la scène tant 
sur un plan plastique que sémiologique.  
Ça c’est… New York,  pourrait-on aisément compléter : une photographie 
en forme de carte d’identité de la ville.  

LA COULEUR

C’est par le noir et blanc que la photographie entre dans le champ 
de l’art puis de son marché – datons le phénomène, largement, des 
années 1970. Le noir et blanc est alors implicitement perçu comme 

plus « vrai », plus apte, de par sa distance au réel, à en extraire les traits 
essentiels, en opposition au « bruit » de la couleur et son numéro de charme 
jugé malgré tout un peu vulgaire. Alors que la photographie noir et blanc 
bénéficie d’expositions au Museum of Modern Art (MoMA) de New York 
dès les années 1930, il faut attendre 1976 pour que celui-ci consacre la pre-
mière exposition d’importance à une pratique couleur : “William Eggles-
ton’s Guide”. Le noir et blanc est alors si solidement implanté dans l’ima-
ginaire artistique lié à la photographie, à sa mythologie, que cette attention 
soudaine pour la couleur, venant d’un musée pionnier en matière photogra-
phique, a valeur de jalon. L’histoire de la photographie couleur, nous a-t-on 
longtemps appris, aurait commencé, pour de vrai, avec William Eggleston, 
« le père de la photographie couleur ». Ce récit-là fait pourtant l’impasse 
sur une très vaste production couleur, en développement constant depuis 
les années 1930. L’étude de la photographie couleur a ainsi longtemps fait 
les frais de cette opposition art/commerce, beaux-arts/arts appliqués qui 
sévit au sein de la photographie. La « compromission » de la photographie 
couleur avec le photojournalisme, la mode, la publicité, et pire encore, avec 
le grand public amateur*, faisait tache. Pourtant, c’est bien en regardant 
du côté des photographes de mode, des productions pour les magazines, 
que l’on trouve dès l’immédiat après-guerre un désir d’expérimentation et 
d’innovation par la couleur (Erwin Blumenfeld en sera le pionnier dans les 
pages de Vogue dès 1945). 

Evelyn Hofer, Broadway at Times Square, 
New York, 1964. Courtoisie Galerie m, 
Bochum, Allemagne. 
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Walker Evans, Hair Care Shop Window 
Off Broadway, New York, 1963, Made for 
Unpublished Fortune Magazine Portfolio 
«The Clothes: A Note on Sartorial Actua-
lity». Courtesy of Skinner Auctioneers. 

Evelyn Hofer, Ça c’est, New York, 1953. 
Courtoisie Galerie m, Bochum, Allemagne. 

Berenice Abbott, Jacob Heymann Butcher 
Shop, New York, 1938. © Estate of Bere-
nice Abbott



Dès les années 1930, l’Allemagne commercialise l’Agfacolor, la France le 
Lumicolor et les États-Unis le Kodachrome et l’Ektachrome, qui les sup-
plantera après-guerre. Ces films, ainsi que les progrès survenus dans les 
méthodes d’impression couleur dans la presse, permettent d’étendre l’usage 
de la couleur aux magazines, à des coûts de plus en plus abordables. Si, 
à mesure des avancées techniques, la photographie couleur devient plus 
accessible dans les décennies d’après-guerre, elle n’en est pas pour autant 
plus réaliste. Prenez une nature morte, un bol avec des fruits sur une table 
en bois, il était plus facile pour un néophyte (jusqu’à la recréation numé-
rique des filtres sépia et autres effets paramétrés dans nos téléphones) de 
dater cette nature morte en couleur qu’en noir et blanc. À chaque époque 
correspondait une patine distincte : celle du Kodachrome par exemple et 
ses couleurs saturées, à laquelle pouvait s’ajouter, si la photographie était 
regardée dans les pages d’un magazine, l’impression en trichromie d’alors. 
Le photographe László Moholy-Nagy écrivait dans ces mêmes années 1930  
à propos de la palette colorée accessible aux photographes et ses limites : 
« Le langage de la gradation que nous avons finalement maîtrisé en noir et 
blanc est totalement invalidé. Nous sommes revenus au point où en étaient 
les peintres réalistes à la Renaissance : l’imitation de la nature avec des 
moyens inadéquats.» Si l’on file la comparaison de Moholy-Nagy, disons 
que les Kodachrome et Ektachrome correspondraient à l’âge du maniérisme 
(on pense aux rouges vibrants de Pontormo). C’est bien cette picturalité du 
support qui fascine Evelyn Hofer, elle qui regardera toujours plus du côté 
de la peinture (et qui portraitura tant de peintres, de Basquiat à Balthus) que 
de la photographie. Elle pratiquera la couleur dès le début des années 1950 
et ne s’en départira jamais, poursuivant ce désir de picturalité jusque dans 
ses natures mortes réalisées dans les dernières années de sa vie. 

Nota bene : Plusieurs tirages présentés dans l’exposition portent la mention 
dye transfer. Le dye transfer est un procédé de tirage en couleurs long et 
complexe, aujourd’hui abandonné. Il est réalisé à partir d’une diapositive 
en couleurs, trois négatifs de sélection sont nécessaires. Le film diapositif 
est copié sur un film noir et blanc sur lequel sont intercalés respectivement 
un filtre bleu, vert puis rouge. Trois matrices sont ainsi créées au format 
du tirage final, elles sont alors imprégnées d’une solution colorante cyan, 
magenta ou jaune. En les appliquant successivement contre un support de 
papier, elles transmettent leur matière colorante. La photographie en cou-
leurs est ainsi reproduite par transfert. Les tirages dye transfer sont réputés 
pour leur grande stabilité. Les photographies couleur des années 1950 pré-
sentées en début d’exposition ont été réalisées au Nikon avec des pellicules 
Kodachrome 35mm, celles faites ultérieurement ont été prises à la chambre 
4 x 5 pouces avec des plans films Kodak Ektachrome.

* Le géant Kodak présente ses avancées technologiques au grand public à la foire internationale de 
New York en 1964, coiffant son pavillon aux accents futuristes d’un cube orné de 4 tirages couleur 
monumentaux, les plus grands jamais tirés. La marque vient juste de lancer  l’Instamatic, première 
gamme d’appareils photo grand public abordables mise sur le marché, avec pellicules couleur.

Textes : Raphaëlle Stopin

Exposition coproduite avec la galerie m, Bochum, Allemagne et GwinZegal, Guingamp.

Evelyn Hofer, Pewter Pitcher with Grapes 
(Still Life No. 7), New York, 1997. Courtoi-
sie Galerie m, Bochum, Allemagne. 

Pavillon Eastman Kodak, New York 
World’s Fair, 1964. D.R.
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1 - © Evelyn Hofer, Queensboro Bridge, New York, 1964. 
Courtoisie de la Galerie m, Bochum, Allemagne.

2 - © Evelyn Hofer, Broadway and 46th Street, New York, 
1964. Courtoisie de la Galerie m, Bochum, Allemagne.

3 - © Evelyn Hofer, View from FDR Drive Downtown New York, 1964. Courtoisie de 
la Galerie m, Bochum, Allemagne. 
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5 - © Evelyn Hofer, Three Boys at the Front Door, New York, 
1975. Courtoisie de la Galerie m, Bochum, Allemagne.

6 - © Evelyn Hofer, Pine Street on a Sunday, New York, 1964. 
Courtoisie de la Galerie m, Bochum, Allemagne.

4 - © Evelyn Hofer, Riker’s, New York, 1953. Courtoisie de la Galerie m, Bochum, 
Allemagne.
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7- © Evelyn Hofer, Bowery, New York, 1965. Courtoisie de la 
Galerie m, Bochum, Allemagne.
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CARTOGRAPHIE

Les cinq arrondissements de New York et ses 
deux aéroports (JFK et La Guardia).
cc Wikimedia

Cette image satellite (couleurs artificielles) 
montre Manhattan, avec le Queens et Brooklyn 

au sud-est et le New Jersey à l’ouest. Central 
Park est visible au centre. 

Le plan quadrillé de la ville est bien visible. 
(cc) NASA/GSFC/MITI/ERSDAC/JAROS, and 

U.S./Japan ASTER Science Team
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Années 1940
1941 : attaque japonaise à Pearl Harbor (Hawaii) le 7 décembre. 
Déclaration de guerre des États-Unis au Japon le 8 décembre. 
Déclaration de guerre de l’Allemagne et de l’Italie aux États-Unis le 11 décembre.
1944 : débarquement allié en Normandie le 6 juin.
1945 : bombes atomiques sur Hiroshima et Nagasaki les 6 et 9 août.
1946 : début de la Guerre froide. Winston Churchill parle du « rideau de fer ».
1948 : premier fast-food, créé par deux frères Maurice McDonald et Richard McDonald.
1949 : naissance de l’OTAN à New York.

Années 1950
1950 : début du Maccarthysme, croisade anti-communiste par le sénateur Joseph McCarthy.
1951 : construction du Guggenheim à New York par l’architecte Frank Lloyd Wright.
1952 : début de l’Action Painting (ou expressionnisme abstrait) lancé par Harold Rosenberg, qui consiste à 
projeter des couleurs liquides (Pollock, De Kooning, Kline, Rothko).
1953 : exécution des époux Rosenberg, accusés d’espionnage.
1955 : ouverture du parc d’attractions Disneyland, en Californie.

Années 1960
1960 : début du pop art lancé par Andy Warhol.
1962 : décès de Marilyn Monroe le 5 août.
1963 : Ich bin ein Berliner, discours historique de John Fitzgerald Kennedy le 26 juin. 
Discours de Martin Luther King : I have a dream le 28 août. 
Assassinat de John Kennedy à Dallas le 22 novembre.
1964 : début de la guerre du Viêt Nam. 
Le président des États-Unis, Lyndon Baines Johnson, signe le Civil Rights Act, le 2 juillet 1964.
1966 : fondation des Black Panthers à Oakland par des amis de Malcolm X 
Black Power, expression lancée par Stokely Carmichael, prônant le retour des Noirs en Afrique.
1968 : assassinat de Martin Luther King le 4 avril. 
Le 5 juin, Bob Kennedy, frère de John, meurt lui aussi assassiné.
1969 : Easy Rider de Dennis Hopper. Premiers pas d’Armstrong sur la lune. 
Concert de Woodstock, dans l’État de New York.

Années 1970
1973 : construction du World Trade Center (417 m) à New York. 
Elections des premiers maires noirs à Los Angeles, Atlanta et Détroit. 
Cessez-le-feu au Viêt Nam. Insurrection indienne à Wounded Knee (Dakota du Sud).
1974 : la crise du Watergate entraîne la démission de Richard Nixon.
1975 : légalisation partielle de l’avortement.
1979 : accident nucléaire à Three Mile Island.

Source Wikipedia

CHRONOLOGIE SÉLECTIVE
ÉTATS-UNIS, ANNÉES 1940 À 1970
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GLOSSAIRE
Chambre photographique : La chambre photographique est la descen-
dante directe de la camera obscura. La camera obscura (chambre obscure) 
consiste en une boîte étanche à la lumière, percée d’un trou : la lumière 
pénétrant par le trou forme une image sur la paroi sur laquelle elle se trouve 
projetée (à l’envers). Connue dès l’Antiquité, elle était largement utilisée 
par les artistes depuis la Renaissance pour dessiner fidèlement paysages, 
natures mortes ou portraits. Avec l’invention de la photographie, le trou est 
remplacé par un objectif. 
C’est l’appareil des débuts de la photographie (c.1840) et demeure le seul 
type d’appareil existant jusque vers 1888. 
C’est un appareil dit grand format ; la surface sensible (plaque de verre ou 
plan film) peut mesurer selon la taille de l’appareil environ 10 x 12,5 cm 
ou 20 x 25 cm (contre 2,4 x 3,6 cm pour un appareil petit format ordinaire). 
La taille du film permet d’obtenir un piqué important (soit un grand degré 
de détails) et ainsi des agrandissements supérieurs à ceux permis par les 
appareils de petit ou moyen format.   
À l’origine en bois, très lourde, elle était utilisée en studio. Progressive-
ment ont été commercialisés des modèles plus légers et plus maniables per-
mettant au photographe plus de mobilité – comme celle qu’utilise Evelyn 
Hofer, et qui permet notamment de sortir dans la rue. Elle demeure cepen-
dant un instrument exigeant, à utiliser sur trépied, obligeant à effectuer 
les prises de vues une par une, avec une productivité faible. Le temps de 
la prise de vue, le photographe disparaît un temps sous un voile noir (ou 
un grand châle comme sur cette photographie d’Evelyn Hofer au travail) 
pour pouvoir voir l’image (à l’envers) qui apparaît sur le verre dépoli de 
l’appareil. Dans le cas de portraits, le sujet est donc toujours pleinement 
conscient d’être photographié ; l’appareil ne permet pas au photographe de 
passer inaperçu…
Il existe aujourd’hui des versions numériques de la chambre photogra-
phique. Les deux modèles sont utilisés de nos jours, malgré des coûts net-
tement supérieurs (acquisition de l’appareil pour la version numérique / 
achat de fournitures pour la version argentique). 

Photographie appliquée : La photographie appliquée désigne toute pho-
tographie réalisée au service d’un objectif précis, généralement défini par 
un client (qui peut être une agence de publicité, un magazine etc.). Elle 
est ainsi une photographie réalisée dans le cadre d’une commande. Il est 
d’usage de distinguer « photographie appliquée » et « photographie d’art ». 
On observe pourtant que la distinction est invalide : il est très courant de 
voir des réalisations faites dans le cadre de commande être exposées et 
vendues, et donc assimilés au champ de l’art. S’il y a lieu d’opérer une 
distinction c’est entre « photographie de commande » et « travail person-
nel » : on définit alors le contexte de réalisation (la photographie a été 
réalisée à l’initiative du photographe, ou sur demande) sans préjuger de 
l’intérêt artistique de la réalisation. 

Evelyn Hofer, Prague, 1984, Photo: Ondrej 
Kubicek

in Popular Encyclopedia, Angleterre, 1894

Vue sur le dépoli d’une chambre photo-
graphique. 

Jabez Hogg dans le studio de Richard Beard, 
photographe inconnu, Angleterre, 1843
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Procédé dye transfer

Vivian Maier Chicago, 1956. Estate of 
Vivian Maier, Courtesy of Maloof Collec-
tion and Howard Greenberg Gallery, NY

Saul Leiter, Man in Straw Hat,1957. 
Courtesy of Howard Greenberg Gallery, 
New York

Evelyn Hofer, Little Italy, New York, 
1964. Courtoisie de la galerie m, Bochum, 
Allemagne.

Dye transfer : Plusieurs tirages présentés dans l’exposition portent la men-
tion dye transfer. Le dye transfer est un procédé de tirage en couleurs long 
et complexe, aujourd’hui abandonné. Il est réalisé à partir d’une diapositive 
en couleurs, trois négatifs de sélection sont nécessaires. Le film diapositif 
est copié sur un film noir et blanc sur lequel sont intercalés respectivement 
un filtre bleu, vert puis rouge. Trois matrices sont ainsi créées au format 
du tirage final, elles sont alors imprégnées d’une solution colorante cyan, 
magenta ou jaune. En les appliquant successivement contre un support de 
papier, elles transmettent leur matière colorante. La photographie en cou-
leurs est ainsi reproduite par transfert. Les tirages dye transfer sont réputés 
pour leur grande stabilité.

Rolleiflex : Iconique, le Rolleiflex est l’un des appareils photographiques 
les plus représentatifs du moyen format. Fabriqué en Allemagne, à partir 
de 1929, il est reconnaissable à ses deux objectifs et au fait que la visée 
se fasse sur le dessus de l’appareil. Comme avec la chambre photogra-
phique, le photographe regarde une image inversée. Le format carré du 
négatif, et donc de la photographie obtenue, est lui aussi distinctif.

Diner : Un des rares intérieurs photographiés par Evelyn Hofer dans son 
ensemble sur New York, le diner (prononcé daïneur) est un lieu symbo-
lique du style de vie américain. C’est l’ancêtre du fast-food, là où l’on se 
fait servir le café filtre, et où l’on mange snacks ou plats basiques, à table 
ou au comptoir. Le premier diner a été inventé en 1872, installé dans une 
roulotte, tirée par un cheval. Le principe d’une cantine mobile, ouverte la 
nuit, inspire d’autres entrepreneurs qui créent leurs propres wagons-res-
taurants : le « diner » est né. Dès la fin du dix-neuvième siècle, il connaît 
un essor important, entraînant la pose de quotas dans certaines villes du 
pays. Le diner prend alors l’apparence d’un restaurant, le plus souvent 
construit en pré-fabriqué, qui cependant conserve souvent cette esthétique 
du wagon, avec ses fameuses banquettes.

Yellow cab : C’est le nom donné aux taxis à New York. Michel Pastou-
reau, historien médiéviste, spécialiste notamment de la symbolique et de 
l’histoire culturelle des couleurs, revient sur l’origine de ce lien : « C’est la 
famille Thurn und taxis – une famille princière originaire à la fois d’Alle-
magne, d’Autriche et de Suisse –  qui a inventé les taxis, comme ses 
armoiries étaient sur fond jaune, c’est devenu la couleur des taxis, 
mais aussi de la poste. Comme elle avait sur son blason, un cor de chasse, 
il est devenu l’emblème de la Poste dans de nombreux pays.» 
Le taxi jaune est emblématique de New York, en 1967, la ville ordonnait 
que tous les taxis soient peints en jaune afin de réduire le nombre de chauf-
feurs « non officiels » et de rendre les taxis plus facilement reconnaissables. 
La ville en compte aujourd’hui 13500.

One Way : « Sens unique », c’est un des panneaux de signalisation que 
l’on voit le plus à New York ! Construite selon un plan orthogonal strict, 
Manhattan possède un plan de circulation très contraignant : les avenues 
et rues sont majoritairement à sens unique. 
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Street photography : La « photographie de rue » est un genre, aux 
contours assez flous, qui désigne une photographie réalisée dans l’espace 
public, urbain, au contact direct avec le flux de la rue, ses passants, sa 
circulation, son mouvement. Le photographe qui la pratique se saisit de 
l’inattendu, et va souvent rechercher une grande proximité physique avec 
le passant, soit pour se faire oublier et faciliter une photographie prise à la 
volée, soit – ou simultanément – pour suggérer l’énergie, voire la tension 
à l’œuvre dans la ville contemporaine.
On a souvent fait le parallèle entre l’émergence, dans l’après-guerre, de 
cette pratique et l’essor du jazz, les deux procédant d’un certain goût pour 
l’improvisation et une célébration de la frénésie urbaine moderne. 
Evelyn Hofer se démarquera de cette pratique et se maintiendra toujours 
à bonne distance de ces sujets, à la recherche d’une sérénité hors du 
tumulte. 

Pour découvrir ou approfondir le vocabulaire spécifique au langage 
et à la technique photographique, le lexique d’Observer/Voir (Les 
Rencontres de la photographie d’Arles) est disponible ici : https://
observervoir.rencontres-arles.com/fr/lexique/

Joel Meyerowitz, New York City, 1975. 
From the Howard Greenberg Gallery. 

Vivian Meier, At the Balaban & Katz 
United Artist Theater, Chicago, IL, 1961. 
Estate of Vivian Maier, Courtesy of 
Maloof Collection and Howard Greenberg 
Gallery, NY

Helen Levitt, New York, 1988. Helen 
Levitt Film Documents LLC. Courtoisie 
de la galerie Thomas Zander. 
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VISITE-ATELIER SUR RÉSERVATION
Le Centre photographique vous propose deux formats de visite : 
La visite simple est gratuite, d’une durée variant entre 45mn (si suivie d’un atelier) et 1h, elle s’effectue de 
préférence en matinée, du mardi au vendredi. Elle est adaptée à chaque niveau et encourage la participation 
des participant.e.s. 
La visite peut être accompagnée d’un atelier de pratique artistique adapté au niveau des participant.e.s. Le 
coût de la visite-atelier est de 30 euros. 
Informations et réservations : info@centrephotographique.com

À partir de reproductions de plusieurs clichés de New York choisis parmi les grands classiques de l’histoire 
de la photographie de rue, les participant.e.s seront invités à construire leur image de New York. Les notions 
de composition et de cadre croiseront celles de la représentation des classes sociales et des communautés.

De haut en bas et de gauche à droite : Helen Levitt, New York, 1973 © Film Documents LLC Courtesy Galerie Thomas 
Zander, Cologne ; Garry Winogrand, Los Angeles, 1964, Courtesy of Fraenkel Gallery; William Klein, Dance in Brooklyn, 
New York, 1954, Courtesy of Polkagalerie, Paris ; Philip-Lorca diCorcia, Hong-Kong, 1996. Courtesy of the artist and 
David Zwirner, New York/London ; Richard Sandler, Two Faces, 5th Ave, NYC, 1989, The eyes of the city. Estate of Richard 
Sandler ; Garry Winogrand, New York World’s fair, 1964. Courtesy of Fraenkel Gallery. 
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PISTES D’ATELIER EN CLASSE 

Evelyn Hofer, Three Boys at the Front Door, New York, 1975. 
Courtoisie Galerie m, Bochum, Allemagne. 

Helen Levitt, New York, 1940 (© Helen Levitt/Film Documents LLC/Galerie Thomas 
Zander, Cologne – Propriété de Helen Levitt)

Un exercice de comparaison entre deux photographies peut être fait. Pour cela, nous pouvons choisir deux 
photographes contemporains l’un de l’autre ayant des sujets communs, comme c’est le cas avec Evelyn Hofer 
et Helen Levitt et la ville de New York. De cette façon, nombre d’éléments caractéristiques de la pratique pho-
tographique peuvent être abordés, comme le cadrage, le mode portrait ou paysage, la distance au sujet photo-
graphié, posé ou pris sur le vif, la couleur et le noir et blanc, etc ... 

PISTE #1

À propos du portrait 
------> Quels sont les points communs entre les deux photographies ? (toutes deux sont prises devant un 
perron d’un immeuble à NewYork ; toutes deux comptent trois personnages...)
------> Quels sont les points de divergence ? Observer et décrivez l’atttitude dans laquelle chaque photo-
graphe choisit de portraiturer ces jeunes. (posé, frontal / en mouvement, flou en premier plan...)
------> Observez la relation des personnages au sein de chaque groupe : partagent-ils une même pose ? Sont-
ils chacun dans une action qui leur est propre ? Quelle est la direction de leur regard ? Regardent-ils vers la 
photographe ? 
------> Décrivez l’usage du cadre (les figures sont-elles centrales ? Ou au contraire, sont-elles coupées par le 
cadre ? Quel effet, quelles sensations cela produit-il sur le spectateur ? 
------> Dans chacune des photographies, il y a une ouverture : une porte sur l’une, une fenêtre sur l’autre. Où 
se situe les sujets par rapport à ces ouvertures ? Qu’est-ce que cela vient suggérer dans l’espace de l’image 
? La dualité intérieur / extérieur, ce qui est offert au regard et ce qui reste dissimulé. L’ouverture crée un 
espace théâtral, avec scène et coulisses. 
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Berenice Abbott, Nightview, New York, 1932. Courtoisie Galerie Les Douches, Paris.
A droite : Evelyn Hofer, Highway Construction, Harlem River, New York, 1964. Cour-
toisie de la galerie m, Bochum, Allemagne. 

Saul Leiter, Times Square, année 1950. Courtoisie de Howard Greenberg Gallery, 
New York. A droite : Evelyn Hofer, Ça c’est, New York, 1953. Courtoisie de la gale-
rie m, Bochum, Allemagne. 

PISTE #2

PISTE #3

À propos de la couleur 
------> Evelyn Hofer et Saul Leiter ont œuvré tous deux 
en couleurs dès le début des années 1950 : dans ces deux 
photographies, se trouvent des enseignes, quelles diffé-
rences de traitement observez-vous ? Pourquoi choisir le 
flou : qu’est-ce que le flou permet de mettre en évidence ? 

À propos de la ville 
------> Quelles images de la ville ces deux photographies 
projettent ? Décrivez le choix de l’angle de prise de vue 
(plongée et vertige provoquée / Premier plan et perspec-
tive bouchée)
------> Quel usage est fait de la lumière à disposition ?
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AGENDA - PROGRAMME CULTUREL

JEUDI 12 MAI, 19H
La métropole du futur : un imaginaire photogra-
phique par Nathalie Roseau, architecte et docteure en 
urbanisme 

Nathalie Roseau évoquera l’imaginaire des futurs 
urbains, en s’appuyant sur l’histoire métropolitaine 
de New York. Elle reviendra sur la place particulière 
qu’y occupe la photographie, comme document et fic-
tion, dans sa capacité à saisir les latences, les change-
ments, les prémices et dans sa vocation à construire 
des identités iconiques. Le tournant des années 1960-
1970 fera l’objet d’une mise en contexte, au moment 

DIMANCHE 27 MARS, 14H30
Rouen Remix
avec l’artiste Clothilde Evide 
Atelier collage et stop-motion, 6/10 ans 

Une balade en stop-motion est proposée dans de 
vieilles cartes postales de la ville de Rouen. Collages, 
dessins et animations donneront vie à un nouveau 
Rouen pour une œuvre collective. 

MERCREDI 20 AVRIL, 14H
Rose York, Vert Nouille
avec l’artiste Sophie Grassart (Tigre)
Visite et atelier, 4/10 ans
Atelier gravure et cartes postales 

À New York on peut voir du rose York, du vert nouille, 
du gris pigeon ou du mauve boulevard. Viens dessiner 
la ville, mélanger des couleurs, inventer un timbre et 
une carte postale ! 

RENCONTRE / CONFÉRENCE

VERNISSAGE
VENDREDI 25 FÉVRIER - à partir de 18h

PROJECTION
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JEUDI 19 MAI, 20H 
Soirée courts-métrages sur le thème New York. 
En partenariat avec le Courtivore. 

Pour la quatrième année consécutive, le Festival du 
court-métrage Le Courtivore vient faire escale au 
Centre photographique pour prolonger –  en cinéma  –
les thématiques à l’œuvre dans l’exposition. C’est 
ici la ville de New York qui sera exploré avec une 
sélection de courts-métrages mêlant allégrement les 
genres.

VISITES COMMENTÉES
SAMEDI 26 FÉVRIER - 16H
SAMEDI 26 MARS, doublée en langue des signes - 16H
MARDI 26 AVRIL - 19H
SAMEDI 21 MAI - 16H

Événements gratuits. 
Informations et réservations à info@centrephotographique.com 

ATELIERS POUR ENFANTS

où la modernisation urbaine et infrastructurelle de la 
ville rencontre des résistances et controverses, alors 
que la ville va faire face à une crise importante, et 
que s’affirment les préoccupations écologiques mon-
diales.

Après avoir exercé dans les champs de la planifica-
tion urbaine et de l’architecture, Nathalie Roseau réa-
lise une thèse de doctorat consacrée à l’imaginaire de 
la ville aérienne et l’histoire culturelle des aéroports 
new-yorkais et parisiens depuis 1909 jusqu’à nos 
jours. S’attachant à la question des futurs urbains, 
passés et présents, son dernier livre (Le futur des mé-
tropoles, Temps et infrastructure, Metispresses, 2022) 
propose une relecture d’un objet controversé, l’infras-
tructure, dont elle raconte la genèse et la réalisation, 
les débats et les crises auxquelles ces artefacts sont 
encore confrontés, à New York, Paris, Hong Kong.  
Cofondatrice du projet scientifique Inventer le Grand 
Paris, Histoire croisée des métropoles, Elle est pro-
fesseure d’urbanisme à l’École nationale des Ponts et 
Chaussées, où elle dirige le Laboratoire Techniques, 
Territoires et Sociétés.



OUVRAGE DISPONIBLE
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EVELYN HOFER
Begegnungen / Encounters

Prix de vente : 58 €
Co-ed. Steidl / Galerie m
2019
280 pages, 190 images
Anglais / Allemand 
ISBN 978-3-95829-563-6



PROCHAINEMENT HORS LES MURS

Kim Boske (Pays-Bas, 1978) se rappelle qu’enfant, fas-
cinée par les arbres, elle rêvait de pouvoir les appré-
hender dans leur entière majesté, d’un seul et même 
regard. À défaut de disposer de l’outil qui lui permet-
trait ce spectacle total, elle en faisait le tour très vite 
pour tenter d’imprimer dans son esprit l’image la plus 
complète qu’elle puisse former, celle qui restituerait 
le plus justement l’expérience vécue. Devenue artiste, 
elle choisit à dessein la photographie pour s’essayer à 
la concrétisation de ce jeu d’enfant et faire image de la 
réalité bruissante et vivante de l’arbre. D’emblée, elle 
entreprend, non d’enregistrer le seul instant T comme 
la photographie sait faire, mais de retenir dans une 
même image une multitude de clichés, une succession 
de points de vue. Leur superposition déploie alors le 
temps long de la découverte d’un paysage et du che-
minement de l’artiste en son sein.

Souvent entendue comme la reproduction de l’appa-
rence du réel, la notion philosophique de mimèsis 
s’entend ici comme la dynamique, la relation active 
avec une réalité vivante. L’exposition présente dans 
le cadre du Jardin des Plantes retrace, en une sélec-
tion d’œuvres clés de ses différentes séries, le parcours 
d’une artiste qui n’a eu de cesse de remettre en jeu la 
représentation de cette relation. C’est bien ce qui se 
murmure à la surface de l’image, le récit de l’expé-
rience du regard face à la chose naturelle qu’elle aura 
choisie d’explorer – forêt du bout du monde, jardin 
du voisin, cascade sauvage ou bouquet sage. Dans 
ce voyage dans le temps, elle nous emmène jusqu’au 
Japon, son plus récent terrain d’expérimentation, où 
elle prolonge l’expérience en immergeant ses images-
temps dans des bains d’indigo, nous invitant à regar-
der littéralement par-delà leur surface.

KIM BOSKE, Mimesis. Exposition du 12 mars au 1er mai 2022
Pavillon du Jardin des Plantes, Rouen
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Avec le soutien du :

Ci-dessus : Kim Boske, Amagoi No Taki #4, 2018. Papier wash 
fait main, teinté dans de l’indigo naturel à l’usine Awagami, 
Kamiyama, Japon. Courtoisie de l’artiste et de la galerie Flat-
land, Amsterdam.

RÉSERVEZ VOS VISTES DE GROUPE !



LE CENTRE PHOTOGRAPHIQUE ROUEN NORMANDIE

Le Centre photographique Rouen Normandie, situé en cœur de centre ville, déploie en ses murs une 
programmation annuelle de 3 à 4 expositions, complétée par des propositions hors les murs, en partenariat 
avec des institutions régionales et nationales (lieux d’art, établissements scolaires, hospitaliers etc.) et un 
programme de résidences artistiques au sein d’un espace dédié situé sur la rive gauche de la ville.

Avec une programmation rassemblant des auteurs tels que Walker Evans, Stephen Gill, Amie Dicke, Charles 
Fréger, Marina Gadonneix, Marleen Sleeuwits, Michael Wolf, William Klein, Eamonn Doyle, Dana Lixenberg, 
Géraldine Millo, le Centre photographique s’attache à montrer les différents visages de la photographie et 
de ses usages. Faisant se côtoyer figures historiques et artistes dits « émergents », le Centre photographique 
défend des propositions artistiques singulières, en prise avec les réalités du monde, au travers d’expositions 
pour majeure partie inédites sur le territoire français et proposant un panorama international de la création 
photographique.

Une politique soutenue de projets éducatifs, tant en milieu urbain que rural, et un programme riche de 
visites, débats, projections, ateliers de pratique photographique, d’écriture littéraire, de performances, 
viennent offrir au plus large public l’occasion d’appréhender autrement le monde de l’image (photographie 
et image en mouvement), de mettre au jour ses résonances avec d’autres formes d’expression artistique 
et ses ramifications dans la société. Lectures de portfolios, workshops et bourses s’y adjoignent pour un 
accompagnement des photographes professionnels, régionaux et nationaux.

Le Centre conduit également régulièrement des résidences photographiques avec pour territoire assigné la 
grande région de Normandie. Les artistes sont invités à porter leur regard sur un aspect de la région qui peut 
faire écho avec les enjeux à l’œuvre dans leur travail personnel. Chaque résidence est alors une rencontre 
entre une écriture visuelle, un cheminement conceptuel et les visages d’un territoire. 

Exposition À Fleur de monde, à propos du toucher, mai-octobre 2021. Centre photographique Rouen Normandie. 

Le Centre photographique Rouen Normandie reçoit le soutien de :

Il est membre des réseaux :
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