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a ppr oc he introduction
À chaque nouvelle édition, son défi.

Cette année, le challenge est décuplé. a ppr oc he s ’adapte et se transforme, en concertation avec les galeries, 
pour faire face à une situation inédite. Ensemble, nous avons fait preuve d’innovation, de flexibilité et d’agili-
té afin de construire un nouveau modèle de salon marchand, qui se déroulera exceptionnellement au sein 
même des galeries. Un retour aux sources, là où nous, curateurs, amateurs, institutionnels et collectionneurs 
venons nous inspirer et nous nourrir. 

Un format unique, mû par cette envie originelle du salon : réinventer sans cesse, ensemble.

Depuis sa création en 2017, a ppr oc he propose une sélection d ’œuvres qui réunit plusieurs approches du mé-
dium photographique. Salon à échelle humaine, construit comme une exposition, privilégiant des solo shows, 
a ppr oc he se dédie pour la première fois aux pièces uniques : un parti pris qui précise la place de la photogra-
phie dans l’art contemporain. La critique d’art et commissaire Léa Chauvel-Lévy, ainsi que le conseiller artis-
tique Tristan Lund, ont joint leurs regards aux nôtres afin de réunir un contenu artistique pluriel et ambitieux.
 Les artistes sélectionnés tiennent tous une place à la fois marquée et singulière dans la création contempo-
raine. Certains ne se considèrent pas photographes, d’autres le revendiquent. D’origines et de générations dif-
férentes, ils partagent des préoccupations communes. 
 Marco Barbon, Filip Berendt, Claudia Larcher et Katrien de Blauwer, tentent chacun à leur manière de redé-
finir notre environnement connu. La mémoire, le souvenir et les références du passé sont les bases de réflexions 
de Ken Matsubara, Patrick Waterhouse et Lucas Leffler. La photographie continue à être explorée pour ses pro-
priétés essentielles à travers les œuvres d’Ellen Carey, de Coraline de Chiara et de Roger Catherineau. Tandis 
que Vincent Ballard et Jean-Claude Ruggirello jouent avec la matérialité de l’image pour la rendre sculpture, 
Laurent Lafolie et Sylvain Couzinet-Jacques revisitent la figure humaine et le portrait. À travers ses œuvres Tho-
mas Devaux franchit les limites entre photographie, peinture et dessin. Enfin, le marchand Christian Berst nous 
plonge dans l’anatomie d’une mythologie individuelle à travers le témoignage compulsif d’un auteur anonyme. 
 Pour la première fois aussi, a ppr oc he allie photographie et musique et accueille le duo lauréat du Prix Swiss 
Life à 4 mains 2020, prix initié par la Fondation Swiss Life. Edouard Taufenbach et Régis Campo dévoilent leur 
œuvre commune Le Bleu du ciel, qui cherche, à partir du sujet de l’hirondelle, à développer une représentation 
sensible du passage du temps, du mouvement, des échanges et des circulations au sein d’un espace. 
 Nous tenons à remercier chaleureusement les galeries qui accueilleront le salon pour cette édition inédite 
(christian berst art brut, Galerie Papillon, Espace Bertrand Grimont), avec pour message l’envie de se fédérer 
au sein d’un salon marchand dont l’enjeu reste inchangé : faire naître des rencontres et des discussions entre 
les artistes, les galeries, les collectionneurs et le public d’a ppr oc he. 

Emilia Genuardi & Elsa Janssen
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a ppr oc he éditos

Il n ’y a pas de photographie sans désir. Les premières photographies que 
Hervé Guibert a aimées, n ’étaient pas des photographies. Il avait mis 
sous verre, sur son bureau, des pochettes de disques et avec sa bouche, 
parfois, il soufflait dessus. La buée faisait disparaître et réapparaître 
l ’image, réchauffée par son haleine. C ’était son jeu, son exploration, son 
expérience sensible de l ’apparition. Au début de l ’histoire de la photo-
graphie, avant que l ’on puisse fixer l ’image, elle volait, disparaissait, 
jouait des tours à sa façon à celui qui voulait la dompter, la rendre cap-
tive. Sur cuir, sur verre, sur pierre, l ’image du monde n ’était pas docile. 
 La photographie, dans sa dimension exploratoire telle qu  ’elle s ’est 
écrite au moment de sa proto-histoire, a ouvert des portes à certaines  
expressions artistiques contemporaines. Avant qu ’il ne soit technique-
ment possible de fixer et stabiliser l ’image, les expérimentations photo-
graphiques avaient en effet lieu sur cuir, sur verre, sur étain recouvert de  
bitume de Judée, ou à l ’aide de résine de gaïac. La génération d ’artistes 
présentée au sein du Salon a ppr oc he renoue avec cette tradition empi-
rique, expérimentale, qui cherche à la façon des pionniers à fixer l ’image 
du monde sur des supports variés. Autant de voies possibles pour affir-
mer que l ’art contemporain a eu et aura encore besoin de la photogra-
phie comme une de ses inspirations essentielles.
 
 Léa Chauvel-Lévy

C'est un salon qui célèbre la sculpture autant que la photographie, en ex-
posant des artistes qui emmènent le médium au-delà des limites de la 
pure représentation.
 Ce qui me passionne chez ces artistes, c ’est leur reconnaissance des 
possibilités de l ’objet qui porte l'image. Comment ses qualités nous dé-
placent-elles ou nous amènent-elles à nous poser davantage de ques-
tions et quelle est la relation entre l ’objet et l ’image qui y est représentée ?
 Ce sont des artistes libérés des deux dimensions du tirage, ne se 
conformant pas aux traditions de parfaite reproductibilité attendues en 
photographie, reconnaissant que le fait de pouvoir voir la main de l ’ar-
tiste par des techniques de chambre noire, le collage ou l ’application de 
peinture, propulse le spectateur dans un état d’ esprit différent. Qu ’il 
s ’agisse de se délecter des outils du métier dans les sculptures murales de 
Vincent Ballard, de s ’interroger sur la politique de la prise de vue dans 
l'œuvre de Patrick Waterhouse ou de condenser l ’espace architectural 
par le collage dans l ’œuvre de Claudia Larcher — ils attirent l ’attention 
sur les limites de la photographie conventionnelle. Ils reconnaissent que 
le geste visible de l ’artiste rend ces œuvres et leur message plus mémo-
rables, plus stimulants et plus excitants.
 Plutôt que la photographie comme un outil pour représenter quelque 
chose ou quelqu ’un, les techniques sculpturales employées par nombre 
de ces artistes enracinent le message dans l ’objet directement devant 
nous plutôt que dans l'image photographique transitoire et toujours re-
productible.
 
 Tristan Lund

http://approche.paris/fr/
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a ppr oc he 4e édition

01 Vincent Ballard
 Galerie Lumière des roses (fr)

02 Marco Barbon  Galerie Clémentine de la Féronnière (fr)

03 Filip Berendt  l’étrangère (uk) 
04 Katrien de Blauwer   Galerie Les filles du calvaire (fr) 
05 Ellen Carey  Galerie Miranda (fr)

06 Roger Catherineau  Les Douches La Galerie (fr)

07 Coraline de Chiara  Galerie Claire Gastaud (fr)

08 Sylvain Couzinet-Jacques  Galerie C (ch + fr)

09 Thomas Devaux Galerie Bertrand Grimont (fr)

10  Laurent Lafolie   Galerie Binome (fr)

11 Claudia Larcher  Galerie 22,48m2 (fr)

12 Lucas Leffler  Galerie Intervalle (fr)

13 Le fétichiste  christian berst art brut (fr) 

14 Ken Matsubara  Galerie Eric Mouchet (fr)

15 Jean-Claude Ruggirello  Galerie Papillon (fr)

16 Patrick Waterhouse  The Ravestijn Gallery (nl)

17 Edouard Taufenbach 
 & Régis Campo
 Prix Swiss Life à 4 mains

http://approche.paris/fr/


dossier de presse 5/45
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a ppr oc he 01 Vincent Ballard

Théâtres

Vincent Ballard parle volontiers de photographie en termes de gestes. Sa 
pratique de la sculpture lors de ses études aux Beaux-Arts n  ’est sans 
doute pas étrangère à sa manière singulière d  ’aborder le médium. Pour 
lui, tous les gestes nécessaires à l  ’apparition d  ’une image sont porteurs 
de sens ; dès lors, son travail va consister à inventer des modes d  ’action 
pour rendre visibles ces gestes qui disparaissent habituellement dans la 
planéité du tirage.
 Avec la série Théâtres, présentée à a ppr oc he, dont le titre fait écho 
aux Teatrini de Lucio Fontana, l  ’artiste déploie ses dernières recherches 
autour du photogramme. Dans le sillage des artistes minimalistes améri-
cains, il a recours à des formes géométriques simples et des couleurs pri-
maires, mais c ’est dans un mouvement très contemporain qu  ’il sort la 
photographie de son cadre pour la confronter à l  ’espace tridimensionnel. 
Concrètement, ce travail est réalisé sur un papier argentique couleur, à 
l  ’aide de morceaux de Plexiglas colorés, d  ’abord utilisés comme masques 
sous l ’agrandisseur, puis associés au tirage pour former une œuvre en vo-
lume. Ce dispositif crée un effet subtil de profondeur qui retient l  ’œil et 
le piège, le jeu des couleurs inversées finissant de le désorienter.
 Vincent Ballard sort diplômé des Beaux-Arts de Paris en 2014 et co-
fonde le collectif YOURS. En 2016, il expose au Musée de la Chasse et de 
la Nature pour la Nuit des musées, puis à la Fondation Hippocrène. Sui-
vra un premier solo show à la galerie Premier Regard, puis un deuxième 
à l  ’espace 19 Côté Cour. En 2018, il participe à l  ’exposition Adieu, com-
missaire ! sur l  ’invitation d  ’Éric Poitevin, puis au Parcours Saint-Ger-
main. Il débute sa collaboration avec la galerie Lumière des roses en 2019.

En 2004, Philippe et Marion Jacquier créent la galerie Lumière des roses 
à Montreuil. Leur travail pionnier de revalorisation de la photographie 
anonyme les fait rapidement connaître des collectionneurs et des institu-
tions, notamment par le biais du salon Paris Photo auquel ils participent 
depuis 15 ans. En 2018, ils ouvrent une nouvelle voie d  ’exploration en ex-
posant de jeunes photographes plasticiens (Laure Tiberghien, Prix Dé-
couverte 2019 et Vincent Ballard) dont la particularité est de produire 
des œuvres  uniques qui interrogent les limites de l  ’outil photographique.

Galerie Lumière des roses 
12-14, rue Jean Jacques Rousseau  
93100 Montreuil 
www.lumieredesroses.com

Galerie Lumière des roses (fr)

Né en 1990 à Pau (France)
Vit et travaille à Paris

http://approche.paris/fr/
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a ppr oc he

← Théâtre #6 (Vert / Rouge) 
2020, photographie sur papier 
chromogène contrecollé  
sur aluminium, plexiglas,  
36 × 24,5 × 16 cm, pièce unique

→ Pli 
2020, tirage chromogène 
contrecollé, sur caisson en bois, 
plexiglas, dimension variables 
(caisson 55,5 × 55,5 × 14,5 cm / 
disque diam. 49 cm), pièce 
unique

© Vincent Ballard / Courtesy 
Galerie Lumière des roses

Galerie Lumière des roses (fr)01 Vincent Ballard

http://approche.paris/fr/
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a ppr oc he 02 Marco Barbon 

À l  ’épreuve du paysage

Depuis 2005, Marco Barbon explore, en se servant de la photographie et 
de la vidéo, la temporalité des images, ainsi que la zone de frontière entre 
la réalité et le rêve, le document et la fiction que l  ’image photographique 
est particulièrement apte à restituer. Dans ses travaux les plus récents, 
comme El Bahr (2011 – 2014) et The Interzone (2013 – 2017), l  ’artiste ita-
lien, installé en France depuis une vingtaine d  ’années, s  ’est intéressé à la 
question de l  ’entre-deux et à ce qui, dans les images, fait silence. 
 Son nouveau projet, présenté à a ppr oc he en avant-première et inti-
tulé À l  ’épreuve du paysage, s  ’inscrit dans la continuité de cette recherche 
visuelle autour de l  ’entre-deux, du fragment, de l  ’invisible et du hors-
champ. Comme le dit son titre, ces concepts seront mis à l  ’épreuve du 
paysage et des modalités de sa « construction ». 
 Après des études de Philosophie et une thèse de doctorat en Esthé-
tique de la Photographie à l  ’EHESS de Paris, Marco Barbon entame une 
recherche artistique personnelle qui interroge, sous différents angles, 
certaines dimensions du médium photographique et sa relation à 
l  ’image en mouvement. Auteur des livres Asmara Dream (Filigranes, 
2009), Cronotopie (Trans Photographic Press, 2010), Casablanca (Fili-
granes, 2011), Les pas perdus (Poursuite, 2014), Asmara (Be-Pôles, 2014), 
El Bahr (Filigranes, 2016) et The Interzone (Maison CF, 2017), ses œuvres 
ont été exposées dans des expositions individuelles et collectives en 
France et à l  ’étranger et font partie de plusieurs collections privées. 

Installée à Paris sur l  ’île-Saint-Louis en mai 2011, la galerie Clémentine 
de la Féronnière présente des expositions de photographies majoritaire-
ment contemporaines. Les photographes représentés se caractérisent 
chacun par une écriture unique, mais peuvent se situer dans des champs 
différents : photographie documentaire, historique ou plasticienne. Ados-
sée à une maison d  ’édition, la galerie s  ’est développée avec la volonté tou-
jours revendiquée de travailler étroitement avec ses artistes, sur le fond et 
la forme et en soutenant leur travail dans le temps. La galerie accueille 
cinq à six expositions par an et autant de livres sont publiés chaque an-
née par Maison CF, principalement des monographies, mais également 
des ouvrages de fond et catalogues de musées, diffusés en librairie.

Galerie Clémentine de la Féronnière & Maison CF
51, rue Saint-Louis en l  ’Île
75004 Paris 
www.galerieclementinedelaferonniere.fr
www.maisoncf.fr

Né en 1972 à Rome (Italie)
Vit entre Marseille  
et le reste du monde

Galerie Clémentine 
de la Féronnière (fr)
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a ppr oc he

← Sabaudia 
2015-2020, 4 tirages pigmentaires 
sur papier Hahnemuhle Photo 
Rag Pearl, contrecollés 
et encadrés (baguette or / ivoire, 
verre anti-reflets et anti UV), 
dimensions des tirages :  
24 × 32,4 cm, 36,2 × 51 cm, 
40 × 56,4 cm et 40,5 × 54,5 cm, 
exemplaire unique + 1 E.A.

© Marco Barbon / Courtesy 
Galerie Clémentine de la 
Féronnière

02 Marco Barbon Galerie Clémentine 
de la Féronnière (fr)



dossier de presse 10/45

a ppr oc he 03 Filip Berendt l’étrangère (uk) 

Fondée en 2015 par Joanna Gemes, l  ’étrangère est une galerie d  ’art 
contemporain qui vise à développer la carrière d  ’un nombre restreint 
d  ’artistes et à mettre en lumière leur pertinence dans le monde com-
plexe d  ’aujourd  ’hui. Le programme d  ’expositions de la galerie englobe 
toutes les pratiques artistiques, y compris la performance. En plus de ses 
expositions, la galerie soutient une plate-forme discursive à travers un 
programme permanent de conférences et d  ’événements où sont invités 
des conservateurs, artistes et critiques d  ’art. La galerie participe réguliè-
rement à des foires internationales afin d  ’améliorer le rayonnement et la 
visibilité des artistes qu  ’elle représente.

l  ’étrangère 
2 Keats Grove
UK, London NW3 2RT
www.letrangere.net

Monomyth

À la croisée de la peinture, de la sculpture et de la photographie, le tra-
vail de Filip Berendt est axé sur un processus consistant à rendre l  ’invi-
sible visible, révélant un ensemble de procédés et de strates cachés au 
sein d  ’une même image, découlant de rigoureux scénarios qu  ’il concré-
tise sur une surface plane. 
 Filip Berendt crée des œuvres tridimensionnelles à partir de maté-
riaux trouvés : aliments, ferraille, ou même des substances organiques 
telles que la moisissure, afin de recadrer et de redéfinir notre environne-
ment connu. Le processus d  ’abstraction auquel Filip Berendt soumet ses 
images culmine dans l  ’instantanéité de la photographie ; ces œuvres 
sculpturales n  ’ont jamais été destinées à être vécues en tant que telles,  
Filip Berendt détruit ces objets après les avoir utilisés et photographiés.  
Cette approche de la fabrication d  ’images trouve un écho dans les mots 
de l  ’artiste lorsqu  ’il dit : « Je ne me considère pas comme un photo-
graphe, au contraire je fais des actions et des sculptures performatives 
pour lesquelles un appareil photo s  ’avère être un outil idéal. » 
 Les œuvres inédites issues de la série Monomyth présentées à  
a ppr oc he sont composées de photographies en noir et blanc incrustées 
dans des blocs géométriques peints et colorés - témoignages du parcours 
personnel de l  ’artiste à la recherche d  ’un mythe unissant toutes les 
cultures. Monomyth, travail débuté en 2015, représente le modèle arché-
typal typique des récits de fiction, partagé par toutes les histoires my-
thiques, se manifestant comme le voyage du héros.
 Filip Berendt a obtenu une maîtrise au Royal College of Arts de 
Londres en 2011. Il a reçu le prix Sittcomm pour la photographie et une 
bourse pour la Residencia Corazón à Buenos Aires. Ses autres résidences 
d  ’artistes incluent Chiang Mai, en Thaïlande, et Treasure Hill Artist Vil-
lage, à Taipei. Filip Berendt a participé à de nombreuses expositions ins-
titutionnelles en Pologne, dont une exposition prestigieuse dans le cadre 
du Mois de la Photo de Cracovie 2019. Sa première exposition person-
nelle a eu lieu à Londres, à la galerie l  ’étrangère, en 2015. Son travail est 
présenté dans de nombreuses publications internationales, notamment 
le British Journal of Photography et FOAM, Amsterdam.

Né en 1975 à Lodz (Pologne)
Vit et travaille à Varsovie

http://approche.paris/fr/
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a ppr oc he

← Monomyth II G 
2016/2017, tirage à encres 
pigmentaires sur dibond, 
peinture acrylique, MDF, 
50 × 70 cm, pièce unique

→ Monomyth II E 
2018, tirage à encres pigmentaires 
sur dibond, peinture acrylique, 
MDF, 72 × 52 cm, pièce unique

© Filip Berendt / Courtesy 
l ’étrangère

l’étrangère (uk) 03 Filip Berendt

http://approche.paris/fr/
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a ppr oc he

La Galerie Les Filles du Calvaire a ouvert ses portes en 1996 dans le Ma-
rais dans un bâtiment industriel de 300m2 sur deux niveaux abrités par 
une grande verrière. La programmation de la galerie convoque tous les 
champs de l’art contemporain qui se croisent et s’enrichissent, les artistes 
confirmés ou émergents faisant souvent appel à une écriture plurielle. 
Elle est politique au sens noble du terme par son exploration obstinée du 
monde et la recherche de ce qui le fonde. La galerie participe activement 
à des foires et salons et collabore avec de nombreuses institutions en 
France et à l’étranger. Elle est à l’origine d’un grand nombre de publica-
tions, seule ou en co-production, qui sont un outil privilégié pour la dif-
fusion de la création.

Galerie Les Filles du calvaire 
17, rue des Filles du Calvaire
75003 Paris
www.fillesducalvaire.com

Isabelle a 24 ans ... Isabelle a 42 ans

Katrien De Blauwer, « photographe sans appareil photo » comme elle 
aime se qualifier, collectionne et recycle des photographies et des images 
provenant de vieux magazines et journaux. Son travail est à la fois in-
time, en correspondance directe avec notre inconscient, et anonyme 
grâce à l'utilisation d ’images trouvées et de parties de corps qui ont été 
découpées. De cette façon, son histoire personnelle devient l'histoire de 
chacun.Katrien de Blauwer est une intermédiaire neutre : sans être l ’au-
teure des photographies, elle se les approprie et les intègre dans son 
propre monde intérieur, un monde qu ’elle révèle à la troisième personne.
Son travail porte donc essentiellement sur la mémoire. La mémoire par 
accumulation plutôt que par soustraction.
 Pour a ppr oc he, et après une première présentation au Musée des 
Beaux-Arts Le Locle (Suisse) par Nathalie Herschdorfer, elle présente 
Isabelle a 24 ans ... Isabelle a 42 ans, un travail dans lequel elle développe 
deux histoires parallèles où se révèlent deux moments de vie. L ’artiste 
découpe, défigure la photographie publiée, la colle, parfois ajoute une 
trace de peinture et nous révèle une histoire à l ’atmosphère inquiétante 
comme sortie d’un film noir.
 Après des études de peinture à Gand, Katrien de Blauwer étudie la 
mode durant deux ans à Anvers à la Royal Academy avant de se lancer 
dans ses premiers livres de collage. Son travail fait l ’objet de nombreuses 
expositions personnelles et collectives dans le monde : Nederlands Foto 
Museum (Rotterdam) Untitled Art (Miami), Les rencontres d’Arles 
(France), In cadaqués (Espagne), The Photography Show by AIPAD 
(New York), POST Gallery (Tokyo), Le Château d ’eau (Toulouse), Mu-
sée des Beaux-Arts Le Locle (Suisse). 

Née en 1969 à Renaix (Belgique)
Vit et travaille à Anvers 
(Belgique)

Galerie Les filles du calvaire (fr) 04 Katrien de Blauwer

http://approche.paris/fr/
http://www.fillesducalvaire.com
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a ppr oc he

← Isabelle (6) 
2016, collage photographique, 
13,6 × 18,6 cm, pièce unique

→ Isabelle (37) 
2019, collage photographique, 
9,2 × 12,6 cm, pièce unique

© Katrien de Blauwer / Courtesy 
Galerie Les filles du calvaire

Galerie Les filles du calvaire (fr) 04 Katrien de Blauwer

http://approche.paris/fr/


dossier de presse 14/45

a ppr oc he 05 Ellen Carey Galerie Miranda (fr) 

La Galerie Miranda, fondée en 2018 par Miranda Salt, franco-austra-
lienne, est dédiée à la photographie. Elle propose des expositions d  ’ar-
tistes reconnus dans leurs pays mais peu exposés en France ou en Eu-
rope. La Galerie Miranda a inauguré sa programmation le 8 mars 2018, 
Journée Internationale de la Femme, avec un premier cycle d  ’exposi-
tions dédié aux artistes femmes aux parcours exceptionnels : Jo Ann Cal-
lis, Nancy Wilson-Pajic, Marina Berio et Ellen Carey. 

Galerie Miranda
21, rue du Château d  ’Eau
75010 Paris
www.galeriemiranda.com 

Dings & Shadows & Crush & Pull 

À la question « Qu  ’est-ce qu  ’une photographie du 21e siècle ? », Ellen Ca-
rey répond en mariant le photogramme du 19e siècle et la technologie 
instantanée Polaroid du 20e siècle. Ces deux procédés ont en commun le 
négatif, point de départ de sa série Crush & Pull, dans laquelle Ellen Ca-
rey crée de nouvelles formes abstraites et des nouveaux tons subtils et 
moirés à partir d  ’un négatif de Polaroid 20 × 20 puis d  ’expérimentations 
avec la chimie des capsules d  ’encre Polaroid, l  ’exposition en chambre 
noire et le geste du tirage. Dings & Shadows, titre de la série de photo-
grammes en couleur que l  ’artiste crée sans référence visuelle entre papier 
photosensible et lumière, rompt ainsi avec la photographie tradition-
nelle mais s  ’en approprie les termes. Le « ding » – le mot en anglais pour 
un petit pli ou défaut dans un tirage photographique classique – est ici 
agrandi et creusé par l  ’artiste, afin d  ’attraper les ombres, ses « shadows ». 
 Pour a ppr oc he, la Galerie Miranda présente une fresque de la cé-
lèbre série des photogrammes abstraits en couleur Dings & Shadows ain-
si qu  ’un triptyque Polaroid 20 × 24 inédit de Crush & Pull, issu de la der-
nière série de l  ’artiste.
 Les œuvres d  ’Ellen Carey ont fait l  ’objet de plus de 60 expositions 
personnelles et ont figuré dans des centaines d  ’expositions collectives du 
monde entier. Elles font partie des collections permanentes de plus de 
20 musées d  ’art et de photographie comme l  ’Albright-Knox Art Gallery, 
l  ’Amon Carter Museum of American Art, l  ’Art Institut de Chicago, le 
George Eastman Museum, le LACMA (Los Angeles County Museum of 
Art), le Metropolitan Museum of Art, le New Britain Museum of Ame-
rican Art, le Norton Museum of Art, le Smithsonian American Art Mu-
seum, le Whitney Museum of American Art, le Wadsworth Atheneum 
Museum of Art, la Galerie de l  ’Université Yale, la Bibliothèque Natio-
nale de France ou encore le Centre Pompidou. Son travail figure dans 
plusieurs collections d  ’entreprises et privées telles que LeWitt Founda-
tion et JP Morgan. En novembre 2020, ses œuvres figureront dans l  ’ex-
position au Grand Palais d  ’œuvres issues de la Bibliothèque Nationale 
intitulée « Noir et Blanc : une esthétique de la photographie ». 

Née en 1952 à New York (USA) 
Vit et travaille à Hartford, CT 
(USA) 

http://approche.paris/fr/
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a ppr oc he Galerie Miranda (fr) 

← Crush & Pull 
2019, 3 épreuves couleur positifs 
Polaroid 20 × 24 – Triptyque, 
178-203 cm × 56 cm (chaque)  
ou 178-203 cm × 168 cm (Trip-
tyque), signé par l  ’artiste au 
verso, pièce unique

→ Dings & Shadows 
2017 – 2018 (#27),  
photogramme en couleur, 
épreuve chromogénique, nu :  
60 × 50 cm, encadré : 79 × 67 cm, 
signé par l  ’artiste au verso, pièce 
unique

© Ellen Carey / Courtesy de 
l ’artiste et Galerie Miranda, Paris

05 Ellen Carey 
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a ppr oc he

Depuis 2006, Les Douches la Galerie défend une photographie histo-
rique et contemporaine, avec une attention particulière pour la photo-
graphie documentaire, les expérimentations formelles et les proposi-
tions artistiques actuelles qui questionnent la frontière du médium. À 
travers plus de soixante expositions et un fonds riche de près de 2 500 
photographies, Les Douches la Galerie propose une vaste sélection 
d’œuvres du début du 20e siècle à aujourd’hui, dans un souci constant 
d’excellence du tirage. 

Les Douches la Galerie
5, rue Legouvé 
75010 Paris
www.lesdoucheslagalerie.com

La photographie hors la loi

Dès 1948, le travail photographique de Roger Catherineau se construit 
comme une quête d ’expérimentation. Rejetant toute notion de représen-
tation du réel, il élabore des images non référencées, troubles et le plus 
souvent abstraites. Développant la notion de « transformation produc-
tive », il souhaite composer de toutes pièces l’image qu’il se fait d’un objet, 
et non pas le reproduire. 
 C ’est donc sans règle d ’or mais selon son instinct qu’il découvre puis 
perfectionne les méthodes de développement et de tirage, auxquelles il 
ajoutera les surimpressions, les solarisations, les virages et autres manipu-
lations chimiques. Au début des années 1950, il fait du photogramme son 
procédé de prédilection. Technique de l’image par contact et sans appareil, 
le photogramme permet à Catherineau de composer ses œuvres avec la 
seule lumière et l ’empreinte de l ’objet. Détaché de la première génération 
de photographie expérimentale des années 1930, il ne pratique pas le pho-
togramme comme un jet automatique, mais comme une technique de 
composition exigeante et maitrisée. Il détruit d’ailleurs tous les tirages ju-
gés mineurs ou inachevés au fil de ses expérimentations et dans la der-
nière partie de sa vie, ne gardant que des œuvres d ’une grande intensité. 
 Pour a ppr oc he, Les Douches la Galerie a choisi dans les archives de 
Roger Catherineau une sélection de photogrammes uniques, représenta-
tifs de sa virtuosité technique et de sa grande liberté d ’expérimentation. 
Présentée à Paris pour la première fois depuis l’exposition du Centre Pom-
pidou L’invention d’un art, 150e anniversaire de la photographie en 1989, 
son œuvre remarquable redéfinit les limites du médium photographique. 
 Roger Catherineau se forme au dessin et à la peinture à l’École du 
Louvre et à l’École des Arts de Paris avant d’initier sa pratique photogra-
phique. Déçu par les laboratoires, il développe et tire lui-même ses photo-
graphies. Très vite, il élabore une pratique expressionniste abstraite, et il 
est invité en 1955 à participer à la grande exposition Subjektive Fotografie 
2 à Sarrebruck. Son œuvre est également exposée en France, en Belgique 
et en Allemagne, et publiée dans de nombreuses revues et compilations in-
ternationales. Ses photographies sont dans les collections du Musée Na-
tional d’Art Moderne, de la Bibliothèque Nationale de France et du Musée 
Folkwang à Essen (collection Otto Steinert).

Né en 1925 à Tours, décédé en 
1962
A vécu et travaillé à Paris

Les Douches la Galerie (fr) 06 Roger Catherineau 
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a ppr oc he Les Douches la Galerie (fr) 

← Photogramme, c.1957 – 1958, 
tirage d’époque, réalisé par 
l’artiste, 30 × 39,8 cm, tampon de 
l’artiste au verso, N° Inv. 
RC2010001, pièce unique

→ Photogramme, c.1957 – 1958, 
tirage d’époque, réalisé par 
l’artiste, 30,4 × 39,8 cm, tampon 
de l’artiste au verso, N° Inv. 
RC2010003, pièce unique

© Roger Catherineau / Estate 
Éric Rémy, Courtesy Les 
Douches La Galerie, Paris

06 Roger Catherineau 
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a ppr oc he 07 Coraline de Chiara Galerie Claire Gastaud (fr) 

Au fil de ses intuitions, Claire Gastaud a construit depuis 1986 une ligne 
artistique forte et plurielle qui articule la peinture figurative, des pra-
tiques conceptuelles et celles héritières du land art. La galerie crée ainsi 
des alliances entre les générations, entre les médiums et entre les terri-
toires. Françaises et internationales, les figures historiques et tutélaires 
rencontrent les générations suivantes pour écrire une histoire commune. 
La galerie privilégie une expérience du regard à travers des pratiques ar-
tistiques singulières et engagées, en phase avec le monde actuel. 

Galerie Claire Gastaud
5-7 rue du Terrail 
63000 Clermont-Ferrand
www.claire-gastaud.com

Two suns in the sunset 

La pratique artistique de Coraline de Chiara est un décloisonnement 
perpétuel de l  ’image photographique et de la peinture, tantôt la peinture 
opère un recouvrement de l  ’image (travail à la cire, sérigraphie, collage) 
tantôt elle crée l  ’illusion d  ’une image. Le travail du cyanotype permet 
d  ’amorcer une nouvelle alliance entre photographie et peinture.
 Le support, qu  ’il soit papier ou toile, est enduit d  ’une émulsion pho-
tosensible sur lequel Coraline de Chiara appose des objets, fragments, 
chutes de papier, négatifs ou encore calques tramés de sérigraphie. Le 
soleil agit sur cette émulsion laissant apparaître des photogrammes, ou 
encore des spectres de documents. À partir de ce moment, le bleu cyan 
est soit assumé, soit utilisé en sous-couche et Coraline de Chiara inter-
vient à la peinture afin de réveiller certains éléments, les contredire ou 
les confondre. 
 Le solo show présenté à a ppr oc he Two suns in the sunset, emprun-
tant son titre au morceau des Pink Floyd, propose un contre-temps dans 
lequel deux temps se rencontrent; comme dans les paroles, le soleil se 
lève à l  ’est alors le jour finit ailleurs, une impression de flottement, une 
pause. Ce projet réalisé en confinement, au rythme du soleil fait naître 
une réflexion sur la lenteur et l  ’épuisement de l  ’image.
 Diplômée de l  ’Ecole Nationale des Beaux-Arts de Paris en 2011, Co-
raline de Chiara fut, en 2009, lauréate du prix LVMH des jeunes créa-
teurs et sélectionnée et représentée par Jean-Michel Alberola pour le 
Prix Antoine Marin. Elle a depuis participé à de nombreuses exposi-
tions : Palais de Tokyo (Paris), Lage Egal (Berlin), Clovis XV (Bruxelles), 
Musée d  ’art contemporain de Rochechouart, Palais des Beaux- Arts (Pa-
ris), Maison Rouge (Paris), Musée Cognacq-Jay (Paris), etc. 

Née en 1982 à Jakarta  
(Indonésie)
Vit à Aubervilliers et travaille au 
Pré-Saint-Gervais à Celsius
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a ppr oc he Galerie Claire Gastaud (fr) 

← Adhérence 
2020, gouache et cyanotype sur 
papier, 20 × 30 cm, pièce unique

→ Pachamama 
2020, acrylique et cyanotype sur 
papier, 30 × 40 cm, pièce unique

© Coraline de Chiara / Courtesy 
Galerie Claire Gastaud

07 Coraline de Chiara 
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a ppr oc he 08 Sylvain Couzinet-Jacques  Galerie C (ch + fr) 

La Galerie C défend une vision humaniste et généreuse de l  ’art. Elle as-
pire à des échanges sincères avec son public et s  ’engage auprès de ses ar-
tistes en collaborant étroitement avec eux et pour eux — par des exposi-
tions hors-les-murs, des publications ou encore en les accompagnant 
dans des expositions institutionnelles. La Galerie C célèbre la rencontre 
et le dialogue à travers une pluralité de médiums et des prises de risque, 
en présentant des univers authentiques et singuliers établis à travers des 
démarches qui lui semblent avant tout fondamentales. Réalités mani-
festes, lucidités rêveuses et regards visionnaires s  ’unissent pour mouvoir 
les saisons et l  ’esprit de la Galerie C. La Galerie C est un espace d  ’art 
contemporain indépendant à Neuchâtel (Suisse), crée en 2011 par Chris-
tian Egger. Une antenne parisienne ouvrira à l  ’automne 2020. 

Galerie C 
E. Léopold-Robert 1a
Ch–2000 Neuchâtel

6, rue Chapon 
75003 Paris
www.galeriec.ch

Sub Rosa 

Depuis plusieurs années, Sylvain Couzinet-Jacques développe une ré-
flexion à mi-chemin entre le genre documentaire pour sa résonance 
avec le présent et les arts visuels autour du concept de ré- enchantement. 
De la crise immobilière en Espagne à la figure des black blocks, en pas-
sant par le projet Eden et l  ’utopie du Black Mountain College, ses œuvres 
reflètent un monde soumis à des tensions qui produit les stratégies de 
son ré-enchantement. Les enjeux globaux de la circulation immatérielle 
de données, de la propriété privée et de l  ’appropriation collective sont à 
la base d  ’une exploration visuelle et sculpturale. 
 Sub Rosa est une installation vidéo et sonore d  ’une durée de 12 
heures autour d  ’adolescents à Madrid et d  ’un monument en ruine du 
fascisme espagnol. Sous une forme fragmentaire porteuse d  ’émotions, il 
dresse le portrait de la désorientation de cette génération et l  ’oppose aux 
structures dominantes de pouvoir. Complémentaire à la vidéo, le projet 
photographique se décline sous forme d  ’œuvre ouverte unique et iné-
dite, recomposable à l  ’infini.
 Sylvain Couzinet-Jacques est diplômé de l  ’École supérieure des 
beaux-arts de Marseille (2010) et de l  ’École nationale supérieure de la 
photographie d  ’Arles (2012). Son travail a été présenté au BAL à Paris, 
au Fotofestival Mannheim (commissariat d  ’Urs Stahel), à Aperture 
Foundation à New York ou encore au C/O Berlin. Entre 2015 et 2016 il 
été résident du Centre photographique d  ’Île-de-France et de la Cité in-
ternationale des arts à Paris. En 2015, il est lauréat du prix Immersion: 
une commande photographique franco-américaine, décerné par la Fon-
dation d  ’entreprise Hermès, en alliance avec Aperture Foundation. En 
2019 il est sélectionné pour l  ’exposition Foam Talents décerné par le Fo-
tomuseum d  ’Amsterdam et il reçoit le prix C/O Berlin Talent Award. 

Né en 1983 à Sens (France)
Vit et travaille à Paris 

http://approche.paris/fr/
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a ppr oc he Galerie C (ch + fr) 

← Sub Rosa 
2019, livre publié par C/O Berlin 
et Spector Books (Leipzig)
impressions couleurs sur papiers 
résidus de l  ’imprimeur, 900 
copies, 144 pages

→ Sub Rosa 
2019, vue d  ’exposition à C/O 
Berlin (All.), film de 9 heures  
sur 4 écrans synchronisés,  
synthétiseur modulaire  
customisé, quadriphonie 
(collaboration avec Matthias 
Puech pour la création sonore)

© Sylvain Couzinet-Jacques, 
ADAGP 2020 / Courtesy  
Galerie C

08 Sylvain Couzinet-Jacques  
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a ppr oc he 09 Thomas Devaux Galerie Bertrand Grimont (fr) 

Depuis décembre 2008, à quelques encablures du centre Pompidou, la 
galerie Bertrand Grimont représente des artistes français et étrangers. 
Utilisant des médiums aussi variés que la peinture, le dessin, la sculpture, 
l’installation, la photographie ou la vidéo, chacun de ces artistes déve-
loppe une œuvre exigeante, parfois nourrie d’autres champs discipli-
naires tels que le design et l’architecture. Hors de toute démonstration, la 
galerie s’attache à présenter des travaux qui, à travers une certaine 
culture des matériaux et du corps, interrogent notre rapport au réel.

Galerie Bertrand Grimont
42-43, rue de Montmorency
75003 Paris
www.bertrandgrimont.com

Obscurs Objets

Le travail de Thomas Devaux est proche de la peinture et du dessin. Dès 
ses premiers travaux, l’artiste poursuit sa recherche sur les thèmes du sa-
cré et du profane. L’artiste développe actuellement un ensemble intitulé 
Cet Obscur Objet du Désir, décliné en trois séries : The Shoppers, Rayons 
et Dichroics. Il y questionne les nouvelles transcendances du monde 
contemporain. Dans The Shoppers, Thomas Devaux capte sur le vif les 
visages de clients de supermarché au moment du règlement en caisse. 
Dans Rayons, il complète sa vision critique de l’univers consommatoire 
en se réappropriant les codes de la peinture abstraite. Dans sa série Di-
chroics, réalisée en mêlant du verre dichroïque à des photographies, 
l’œuvre obéit cette fois-ci à une composition plus verticale et miroïque 
qui intègre le corps du spectateur en le fondant dans la couleur. La 
confrontation physique et formelle avec le regardeur révèle une part en-
fouie : celle du primitivisme magique que cristallise la forme-totem. Cet 
Obscur Objet du Désir apparaît comme une fable plastique par laquelle 
le public peut prendre conscience de sa propre consumation.
 Pour a ppr oc he, Thomas Devaux présentera des oeuvres uniques 
inédites en cours de production, issues de son opus Obscurs Objets : des 
œuvres de sa série Dichroics — hypnotisantes, réfléchissantes et irra-
diantes jouant avec la lumière et le décor — et un grand Rayon, investis-
sant l’espace d’une tension permanente entre le sacré et le profane. 
 Thomas Devaux a obtenu une Licence en Section Art du Spectacle. 
Ces oeuvres font partie de prestigieuses collections privées ou publiques, 
comme celle de la BNF. Il a été nommé au « Prix Art Contemporain » 
d’Arte/Cutlog en 2011 et remporte la Bourse du Talent la même année. 
Plusieurs documentaires ont été réalisés sur son travail et projetés à la 
Maison Européenne de la Photographie et au Centquatre en 2016. Il par-
ticipe chaque année à de nombreuses expositions et de grandes foires in-
ternationales.

Né en 1980 à Marcq-en-Baroeul 
(France)
Vit et travaille à Paris
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a ppr oc he 09 Thomas Devaux Galerie Bertrand Grimont (fr) 

← Rayon 1.58 
2021, papier Fine Art impression 
pigmentaire, cadre doré à la 
feuille d’or 22 carats, 300 × 150 
cm, Edition 3 + 1EA

→ Dichroic Shopper 2.9 
2021, verre dichroïque, impres-
sion pigmentaire, cadre doré à la 
feuille d’or 22 carats, 120 × 100 
cm, Edition 3 + 2EA

© Thomas Devaux / Courtesy 
Galerie Bertrand Grimont
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a ppr oc he 10 Laurent Lafolie Galerie Binome (fr) 

Depuis 2010, la Galerie Binome (Le Marais, Paris) est dédiée à la photo-
graphie contemporaine, spécifiquement aux arts visuels en quête de 
nouvelles formes en photographie. Sa programmation d ’expositions et 
de foires internationales s ’ouvre aux artistes émergents de l ’art contem-
porain explorant les frontières conceptuelles et formelles du médium. La 
Galerie Binome est Membre du Comité professionnel des galeries d ’art. 

Galerie Binome 
19, rue Charlemagne 
75004 Paris 
www.galeriebinome.com 

Tou

Laurent Lafolie concentre ses recherches depuis une quinzaine d ’année 
sur les mécanismes d ’apparition et de perception des images. Également 
reconnu comme un des meilleurs tireurs de sa génération, il pousse l ’ex-
périmentation de la chimie, le choix des supports (washi, calque, verre, 
soie) et des processus de tirage (contact, platine, impression UV, encre 
au charbon, photogravure) au rang d ’enjeu artistique. Ces projets ont 
encore pour point commun d ’utiliser la transparence ou l ’invisibilité 
comme point de fuite du regard du spectateur. Les dispositifs de présen-
tation jouent quant à eux sur l ’agencement et la disposition des images : 
suspension et superposition, inversion, cumul et report au sein de 
boîtes-tableaux, sculptures et installations. Laurent Lafolie crée des ob-
jets photographiques, dont le spectateur, par ses déplacements autour et 
face aux œuvres, en modifie la lecture.
 Pour a ppr oc he, La proposition Tou, allusion au concept lacanien du 
« pastout », révèle la place de l ’absence et du contingent dans la construc-
tion de ses œuvres. Médium de prédilection, la figure traverse sa pra-
tique depuis des années et constitue une archive de laboratoire, objet 
d ’un remaniement sans fin. Des entrelacs de portraits où les identités se 
dissolvent, s ’absorbent, se compensent, et reforment l ’image de tout un 
chacun, en creux.
 Artiste autodidacte, Laurent Lafolie fait régulièrement l ’objet d ’invi-
tations en résidence de création et son travail d ’expositions personnelles, 
notamment à la Chapelle des Dames Blanches à La Rochelle (2019), Es-
pace F à Matane au Canada (2017), Galerie Binome à Paris et Lawan-
gwangi Creative Space de Bandung en Indonésie (2016), Gallery JM à 
Heyrimaeul-Gil en Corée du Sud (2015), La Grande Plage à Biarritz 
(2014), Le Lieu à Lorient (2013), La Capsule au Bourget (2012), Usine 
Utopik de Tessy sur Vire (2012), La Commanderie de Lacommande et 
School gallery à Paris (2011).

Né en 1963 à Sens (France)
Vit et travaille à Salies-de-Béarn 
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a ppr oc he Galerie Binome (fr) 

← Série l/l 
2020, 2 tirages pur platine 
112 × 156 cm, sur fil de soie 
naturelle continu, superposés 
inclinés, fond et dos coton 
contrecollés sur Dibond 2 × 3 
mm, cadre et montants en 
chêne, verre musée 3 mm, pièce 
unique dans une édition de 3 
(+2EA)

→ Série i|i.04 – Imaginatio 
2020, photogravure, encre 
blanche et oxyde de magnésium 
sur verre extra-clair sablé 
encadrement en métal peint, 
verre musée 2mm, 47 × 38 cm, 
pièce unique

© Laurent Lafolie / Courtesy 
Galerie Binome

10 Laurent Lafolie

http://approche.paris/fr/


dossier de presse 26/45

a ppr oc he 11 Claudia Larcher Galerie 22,48m2 (fr) 

Fondée en octobre 2010 par Rosario Caltabiano, 22,48 m² se veut un es-
pace singulier d’exposition et un lieu de diffusion pour les œuvres 
contemporaines de la scène internationale, avec une attention toute par-
ticulière portée à la création émergente. Depuis ses débuts, la galerie a 
organisé plus de 60 expositions. Portant un regard ouvert aux nouvelles 
technologies, elles ont pour point commun un questionnement sur 
l’évolution de l’art contemporain. La galerie 22,48 m² s'oriente ainsi prin-
cipalement vers des activités touchant les champs de la critique, de la 
culture et de la pédagogie. À travers son travail de recherche innovant, 
elle s’efforce de réfléchir à une vision nouvelle de la galerie d'art, et, dans 
ce sens, fait partie intégrante de la dernière génération d’acteurs du mar-
ché de l’art.

Galerie 22,48m2
30, rue des Envierges
75020 Paris
www.2248m2.com
 

Collapse

Claudia Larcher est une artiste visuelle qui se concentre sur l'animation 
vidéo, le photo-montage, le collage et l'installation. Son œuvre se dé-
marque par une pratique polymorphe et complexe, qui se confronte 
sans hésitation aux modèles et aux histoires de l’art. L ’artiste propose 
une œuvre artistique en lien direct avec l’architecture, à travers une re-
cherche de lieux liés à l'histoire, à la familiarité et à la mémoire, s ’inter-
rogeant sur la signification de la « maison » et de « l'identité ». Utilisant 
l ’assemblage, le collage ou l ’échantillonnage, Claudia Larcher rend im-
possible de distinguer l ’original de la copie, le modèle de la réplique, la 
réalité de l'imagination. 
 À première vue, il n ’y a peut-être rien à voir de l ’effondrement (« col-
lapse ») du titre du solo show présenté ici à a ppr oc he. Rien qui ne s ’ef-
fondre, pas de destruction. Cependant, qu ’il s ’agisse d ’une vidéo, d ’un 
montage encadré ou d ’une installation murale, les compositions dans 
l ’espace de Claudia Larcher ont cette qualité concrète mais très irréelle 
des rêves. Ces œuvres ne représentent pas l ’effondrement de bâtiments 
particuliers, mais représentent l ’effondrement des paradigmes architec-
turaux modernistes.
 Claudia Larcher a étudié « Media Art and Sculpture » de 2001 à 2008 
à l ’Université des Arts Appliqués de Vienne. Depuis 2005, elle a présen-
té son travail dans diverses expositions individuelles et collectives : 
Tokyo Wonder Site (Japon), Slought Foundation Philadelphia (USA), 
Weimar Art Festival (Allemagne), Centre Pompidou (France), Museum 
of Contemporary Art / Roskilde, steirischer Herbst (Autriche), Antho-
logy Film Archives (USA) et Manifesta en 2020. Elle remporte plusieurs 
prix tels que le Game Award et le Kunsthalle Wien Award (2008), le 
Hilde Goldschmidt Award (2019) ainsi que le Outstanding Artist Award 
du ministère autrichien de la Culture (2016). En mars 2019, la première 
monographie de Claudia Larcher a été publiée par deGruyter Verlag. 

Née en 1979 à Bregenz  
(Autriche)
Vit et travaille à Vienne
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a ppr oc he Galerie 22,48m2 (fr) 

← L'Archittetura n°32 
2018, collage papier, cadre en 
bois, 33 × 25 × 9 cm,  
pièce unique

→ Ornament is crime 
(Série Urban Landscapes) 
2019, photographie imprimée, 
40 × 61 cm, pièce unique

© Claudia Larcher / Courtesy 
Galerie 22,48m2

11 Claudia Larcher
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a ppr oc he 12 Lucas Leffler Galerie Intervalle (fr) 

Depuis 2014, Intervalle milite pour ses artistes et promeut leurs œuvres 
auprès des amateurs et des collectionneurs, à la galerie et dans les foires. 
La galerie s’est installée sur les pentes de Belleville, à Paris, où elle expose 
les images qui éclairent notre regard sur le monde. Intervalle représente 
neuf artistes français et étrangers et en a exposé vingt-trois. Les exposi-
tions reprendront en janvier 2021 dans un nouvel espace dans le 3e ar-
rondissement de Paris.

Galerie Intervalle
Nouvelle adresse à découvrir en Janvier 2021
www.galerie-intervalle.com

Zilverbeek

Lucas Leffler s’inspire de la nature alchimique du médium photogra-
phique, entre magie et science. Un jour, alors qu’il est encore étudiant 
aux Beaux Arts, il tombe sur un article de presse qui relate l’aventure ro-
cambolesque de deux ouvriers de l’ex-usine de films photographiques 
Agfa. Anvers, à la fin des années 90. Après avoir perdu leur travail, les 
deux amis décident de récupérer dans la boue de la rivière souillé par les 
rejets polluants de leur ex-usine, les sels d’argent qui entrent dans la fa-
brication du papier photo. C’est l’argent qui les intéresse évidemment 
mais la teneur est bien trop faible pour faire fortune. Espoir déçu. Trente 
ans plus tard, Lucas Leffler, fasciné par cette histoire, prend sa pelle et 
son seau. Il rapporte dans son atelier des litres de boue de la « Silver 
Creek » et réalise, après des mois de tests, sa propre émulsion photogra-
phique à la boue. Ces tirages argentiques à la boue, prises de vues de la 
rivière et de ce qu’il reste de l’usine, sont à la fois une expérimentation 
photographique, une performance artistique et la quête d’un Graal.
 Pour a ppr oc he, Lucas Leffler présentera neuf tirages à la boue de 
deux formats différents montés sous cadre en acier brut. Zilverbeek ou 
l'histoire d’un homme qui a sorti de la boue d’une rivière et l’a transfor-
mée en argent. 
 Lucas Leffler a suivi des études à la Royal Academy of Fine Arts de 
Gent (Belgique) de 2016 à 2019. Son travail a notamment été présenté 
lors de l’exposition collective reGeneration4 au Musée de l’Elysée (Lau-
sanne), au salon Art Paris au Grand Palais, lors du festival Manifesto à 
Toulouse, et dans de nombreuses expositions collectives en Belgique. Il 
participera également au Photo Brussels Festival #05 The World Within, 
au Hangar Art Center (Bruxelles) et la Biennale de l’Image Tangible, à 
Paris.

Né en 1993 à Gaume (Belgique)
Vit et travaille à Bruxelles 
(Belgique)

http://approche.paris/fr/
http://www.galerie-intervalle.com


dossier de presse 29/45

a ppr oc he

← Zilverbeek #6 
2019, tirage analogique réalisé 
en chambre noire avec la boue 
provenant de Silver Creek,  
40 × 60 cm, édition de 4 (en 
raison du processus, chaque 
impression est différente), pièce 
unique

→ Zilverbeek #18 
2020, tirage analogique réalisé 
en chambre noire avec la boue 
provenant de Silver Creek, 
70 × 100 cm, édition de 3 (en 
raison du processus, chaque 
impression est différente), pièce 
unique

© Lucas Leffler / Courtesy 
Intervalle

12 Lucas Leffler Galerie Intervalle (fr) 

http://approche.paris/fr/
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a ppr oc he 13 Le fétichiste christian berst art brut (fr) 

La galerie christian berst art brut démontre depuis 2005 que celui-ci 
n  ’est circonscrit ni à une époque, ni à un périmètre géographique, ni 
même à un spectre formel. Mais qu  ’il interroge plutôt la notion de my- 
thologie individuelle chère à Harald Szeemann. En mettant sa passion 
au service de créateurs hors des sentiers battus, qu  ’ils soient des « clas- 
siques » déjà consacrés par les musées et les collections ou des décou- 
vertes contemporaines promises à la reconnaissance du monde de l  ’art, 
la galerie tend, par ses expositions et ses publications, à faire pénétrer un 
public toujours plus large dans les arcanes de l  ’art brut. 

christian berst art brut 
3–5, passage des Gravilliers 
75003 Paris 
www.christianberst.com 

Anatomie d’une mythologie

La galerie christian berst art brut présente un extrait d’un fonds photo-
graphique anonyme ayant changé de main à plusieurs reprises. Soit des 
centaines de tirages amateurs courant sur une décennie, entre 1996 et 
2006, et témoignant du fétichisme de son auteur. Celui-ci se manifeste 
au travers de clichés de jambes gainées de collants, prises indifférem-
ment dans la rue ou à la télévision. Sa pratique évoque celle de Miroslav 
Tichy, à la différence que notre auteur devient parfois lui-même acteur. 
Dans les deux cas — comme fréquemment dans l’art brut — se posent 
les questions brûlantes de l’artification auquel procède notre regard et de 
la part d’imaginaire collectif qui infuserait dans pareille mythologie in-
dividuelle.

Date de naissance inconnue
A vécu en France

http://approche.paris/fr/
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a ppr oc he christian berst art brut (fr) 

← Sans Titre  
1999, tirage argentique d’époque 
15 × 10 cm, pièce unique

→ Sans Titre 
2002, tirage argentique d’époque 
15 × 10 cm, pièce unique

Courtesy christian berst art brut

13 Le fétichiste

http://approche.paris/fr/
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a ppr oc he 14 Ken Matsubara Galerie Eric Mouchet (fr) 

Repetition Books 

Les œuvres de Ken Matsubara tentent d  ’explorer la possibilité de faire 
fondre des souvenirs qui résident profondément dans la conscience et de 
les insérer dans des objets du quotidien. Ses œuvres sont composées de 
photographies, de vidéos issues de la mémoire et d  ’objets anciens qui in-
carnent eux aussi le souvenir. 
Convaincu que les images animées ont la capacité d  ’appeler et d  ’expri-
mer la manière fluctuante des propriétés du souvenir, il suppose donc, 
que les souvenirs sont génétiquement inhérents à notre ADN et qu  ’ils 
contiennent une vaste connaissance du passé. De plus, ceux-ci partagent 
une mémoire collective qui va au-delà de l  ’individuel et s  ’interpénètrent 
entre le passé et l  ’ère actuelle. Si nous pouvons nous rappeler de tels sou-
venirs, Ken Matsubara pense qu  ’il y a un potentiel pour que notre ave-
nir dépasse les frontières des notions culturelles, historiques et sociales 
de l  ’individualité. Nous oscillons ainsi entre le passé et l  ’avenir dans un 
état de répétition, sans cesse en quête de moyens sans fin.
 Les œuvres de Ken Matsubara ont fait l  ’objet de nombreuses exposi-
tions personnelles et collectives à travers le monde, et sont présentes 
dans diverses collections publiques telles que le Tokyo Metropolitan Art 
Museum (Tokyo), la Maison du Livre, de L’image et du Son, La Biblio-
tèque de Villeurbanne (Lyon), le Polaroid Corporation of Japan (Tokyo).
 Après Hou Chou, sa première exposition personnelle à la Galerie Eric 
Mouchet en 2016 et en France, Repetition Books est un avant-goût de son 
second solo show à la galerie au printemps 2021.

Marchand d  ’art et collectionneur depuis plus de 20 ans, Eric Mouchet a 
ouvert, en 2014, à Saint-Germain-des-Prés, une galerie dédiée à l  ’art 
contemporain et aux artistes émergents. La galerie produit également 
des expositions et des livres sur l  ’art moderne et des artistes certifiés tels 
Le Corbusier, Eikoh Hosoe, Hudinilson Jr., ou Robert Mapplethorpe.
Ces deux visages constituent les jalons de la philosophie de la Galerie 
Eric Mouchet et font partie intégrante de son identité qui permet ainsi 
de penser et d  ’accompagner les artistes émergents et leurs productions. 

Galerie Eric Mouchet
45, rue Jacob 
75006 Paris 
www.ericmouchet.com 

Né en 1949 à Tokyo (Japon)
Vit et travaille à Tokyo

http://approche.paris/fr/
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a ppr oc he Galerie Eric Mouchet (fr) 

← Repetition – Book « HOTEL 
CONTINENTAL SAIGON » 
2014, film, médias mixtes, 
pupitre à partitions, 24 × 30 cm, 
pièce unique

→ Repetition – Book « CONEY 
ISLAND » 
2014, film, médias mixtes, 
pupitre à partitions, 24 × 30 cm, 
pièce unique

© Ken Matsubara / Courtesy 
Galerie Eric Mouchet

14 Ken Matsubara 

http://approche.paris/fr/
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a ppr oc he 15 Jean-Claude Ruggirello Galerie Papillon (fr) 

Créée par Claudine Papillon en 1989, la Galerie Papillon est aujourd  ’hui 
dirigée par Marion Papillon. La galerie est reconnue pour sa ligne édito-
riale caractéristique, son engagement pour la scène artistique française 
et sa sensibilité pour les œuvres sur papier. Elle réunit des artistes qui ont 
en commun le sens de la poésie, de l  ’ironie et de l  ’audace. Son équipe se 
renouvelle et se développe avec de plus jeunes artistes et des artistes 
étrangers.

Galerie Papillon
13, rue Chapon
75003 Paris 
www.galeriepapillonparis.com

Système des poussières

Depuis plus de 30 ans, Jean-Claude Ruggirello développe une œuvre 
singulière fondée sur une exploration de gestes simples, économes, qui 
produisent dans leurs infinies variations et dans leur savante répétition 
une forme de grammaire peu commune dans le champ des arts plas-
tiques. Au fil de sa carrière, l  ’artiste a exploré de nombreux médiums : la 
vidéo, le dessin, la sculpture, le son, la performance et la photographie.
 Dans Système des poussières, l  ’usage de la photographie opère comme 
un dialecte qui se développe dans la périphérie d  ’une langue. Ici, les 
bribes d  ’images se taisent, elles ne disent rien du temps, du lieu ni de la 
figure représentée, elles sont sans gravité, ce sont des rémanences, des 
fréquences photographiques qui émettent des hypothèses de sculpture. 
Le montage des fragments s  ’apparente à une partition écrite avec des dé-
bris d  ’images qui flottent dans l  ’espace, comme la poussière suspendue 
dans la lumière, révélant ainsi la géographie d  ’un équilibre instable.
 Les recherches de Ruggirello sont marquées par une quête de dé-
pouillement qui passe parfois par l  ’accumulation de formes pour at-
teindre leur épuisement et de fait, leur dépassement. Son travail est tou-
jours construit sur une saisissante surprise visuelle qui distille, dans un 
second temps, une infinité de lectures poétiques.
 Diplômé des Beaux-arts de Marseille en 1985, Ruggirello fait partie 
des artistes référencés dans le livre 20 ans d  ’art en France, sous la direc-
tion de Michel Gauthier, conservateur au Centre Pompidou, publié par 
la Fondation d  ’entreprise Ricard (Ed. Flammarion) en novembre 2018. 
Les œuvres de JC Ruggirello font partie de nombreuses collections pu-
bliques et privées telles que le FRAC Bourgogne, le FRAC Aquitaine, le 
FNAC, le Musée de Rennes, le Fonds communal de Kruishoutem, Bel-
gique, le FRAC PACA et le Musée des Beaux-Arts de Nantes.

Né en 1959 à Tunis (Tunisie)
Vit et travaille à Paris

http://approche.paris/fr/
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a ppr oc he Galerie Papillon (fr) 

In dust we trust II 
2018, collage photo, cendre, 
papier, 64 × 48 cm, pièce unique

© Courtesy de l  ’artiste et Galerie 
Papillon

15 Jean-Claude Ruggirello

http://approche.paris/fr/
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a ppr oc he 16 Patrick Waterhouse The Ravestijn Gallery (nl) 

Depuis sa fondation à Amsterdam en 2012 sous l  ’impulsion de Narda 
Van  ’t Veer et Jasper Bode, The Ravestijn Gallery soutient la photogra-
phie contemporaine audacieuse et irrévérencieuse. Aujourd  ’hui, elle re-
présente et encourage des artistes des Pays-Bas et du monde entier dont 
les œuvres repoussent les limites de la photographie tant par leur esthé-
tique affirmée que, plus en profondeur, par le travail conceptuel dont 
elles témoignent. En plus de son programme d  ’expositions et de sa par-
ticipation à des salons ou à des foires internationales d  ’art et de photo-
graphie, The Ravestijn Gallery enrichit sans cesse son fonds propre de 
photographies des XXe et XXIe siècles.

The Ravestijn Gallery
Westerdok 824
1013 BV Amsterdam 
www.theravestijngallery.com

 Restricted Images: made with the Warlpiri of Central Australia 

Patrick Waterhouse s  ’intéresse à l  ’histoire et à la mémoire. La collabora-
tion fait partie intégrante de sa pratique, informant et façonnant la tra-
jectoire de ses projets à mesure que le travail se forme par la conversa-
tion et l  ’engagement avec les personnes représentées et les communau-
tés dans lesquelles elles vivent. 
 Pour la réalisation de Restricted Images, Patrick Waterhouse a vécu et 
travaillé avec les communautés Warlpiri de Yuendemu et Nyiripi sur une 
période de cinq ans, prenant des photographies et invitant ensuite les 
membres de la communauté australienne à restreindre leurs images en 
utilisant la peinture traditionnelle par points. En faisant participer les 
gens au processus de leur représentation, le projet renoue avec les no-
tions de pouvoir dans la photographie et l  ’art. 
 Les photographies de Patrick Waterhouse ont été exposées, entre 
autres, au FotoMuseum d  ’Anvers, au musée Guggenheim de Bilbao,  à la 
National Gallery of Art de Washington et au Bal à Paris. Elles ont égale-
ment intégré des collections comme celles du musée Guggenheim de 
New York, du SFMOMA (San Francisco) et du Centre Pompidou (Paris). 
Il a reçu le Prix Découverte Louis Roederer des Rencontres d  ’Arles et le 
prix Deutsche Börse avec Mikhael Subotzky.

Né en 1981 au Royaume-Uni 
Vit et travaille entre le Royaume-
Uni et le reste du monde

http://approche.paris/fr/
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a ppr oc he The Ravestijn Gallery (nl) 

← Let  ’s Go Back To Mining / 
Restricted with Dorothy 
Napururla Dickson 
2014 – 2018, peinture acrylique 
sur tirage à encre pigmentaire,  
67 × 100 cm / encadré 89 × 122 
cm, pièce unique, (PW083)

→ Nangala Waiting for Iguana / 
Restricted with Julie Nangala 
Robertson 
2014 – 2018, peinture acrylique 
sur tirage à encre pigmentaire, 
88 × 70 cm / encadré 110,6 × 92,3 
cm, pièce unique, (PW052)

© Patrick Waterhouse / Courtesy 
The Ravestijn Gallery

16 Patrick Waterhouse

http://approche.paris/fr/
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a ppr oc he 17 Edouard Taufenbach 
 & Régis Campo

Le Bleu du ciel

Ce projet autour du vol de l  ’hirondelle est l  ’histoire d  ’un voyage. Il part d  ’un souvenir d  ’enfance, de la musique de ces oiseaux dans le ciel et de leur rassem-
blement sur les fils électriques avant leur grand départ pour l  ’Afrique, annonçant la fin de l  ’été. À partir du sujet de l  ’hirondelle, Edouard et Régis cherchent 
à développer une représentation sensible du passage du temps, du mouvement, et des échanges et circulations au sein d  ’un espace. À l  ’échelle du vol, le mou-
vement des hirondelles dans le ciel est l  ’objet d  ’une fascination qui nourrit l  ’imaginaire. Les oiseaux semblent suivre une partition faite de ruptures, d  ’accélé-
rations et de silences, dessinant des formes abstraites comme des signes à interpréter. Ce projet est une expérimentation au croisement des usages artistiques 
et scientifiques des médiums photographique et musical. Entre rigueur formelle et narration subjective, la recherche déploie une approche où l  ’hirondelle en 
vol figurant un vecteur de force, donne forme et matière à un insatiable désir de liberté avec le ciel pour perspective. Sans jamais s  ’illustrer l  ’une l  ’autre, l  ’image 
et la musique se pourchassent, se dépassent successivement. Un exercice de voltige où la répétition de rythmes et de motifs s  ’appuyant sur la composition de 
la musique itérative dialogue avec la répétition d  ’images organisées. D  ’une case à l  ’autre, d  ’une mesure à l  ’autre, d  ’une hirondelle à l  ’autre, Le Bleu du ciel des-
sine des espaces de liberté, construisant un sentiment de mouvement, de vitesse, de ruptures de lignes, si caractéristiques du vol des hirondelles.

Prix Swiss Life à 4 mains

La Fondation Swiss Life au service de l’intérêt général
À travers son mécénat, la Fondation Swiss Life œuvre pour une société où chacun peut se réaliser, grâce à ses choix personnels et l’entraide collective. Gui-
dée par des valeurs d’accomplissement, de confiance, de proximité et de solidarité, elle s’affirme comme le référent qui catalyse, partout en France, les en-
gagements solidaires de Swiss Life par une promesse ambitieuse : « soutenir vos choix, accompagner vos rêves ».

Le Prix Swiss Life à 4 mains, une rencontre inédite entre photographie et musique
Soutien actif de la création artistique depuis plus de 10 ans, la Fondation Swiss Life a lancé en 2014 son Prix Swiss Life à 4 mains – photographie et mu-
sique. Destiné à révéler ou valoriser des talents, ce prix artistique, l’unique Prix photographie et musique en France, récompense un projet de création 
croisée et originale d’un-e photographe et d’un-e compositeur-trice. Avec cette 4e édition, la Fondation réinvente son Prix sous le signe de l’audace, de la 
générosité et de la liberté en le faisant vivre sur 2 ans partout en France.

Né en 1988 à Neufchâteau 
(France)
Vit et travaille à Paris

Né en 1968 à Marseille (France)
Vit et travaille à Paris

Edouard Taufenbach, photographe
Diplômé d ’un Master II arts et médias numériques de Paris 1 – Panthéon 
Sorbonne, Édouard Taufenbach a déjà de nombreuses expositions person-
nelles à son actif. Il reçoit le Prix Coup de Cœur du Festival Ici & Demain 
en 2014, et est reçu en résidence à la Villa Médicis en 2019. Il est représen-
té par des galeries à Paris, New-York, Rome et Mexico City. Il poursuit un 
travail formel à partir de photographies déjà existantes qu  ’il retravaille à la 
manière d  ’un monteur. Par l  ’accumulation, le cadrage, la juxtaposition et 
la répétition, il cherche à déployer le potentiel formel et fictionnel des 
images.

Régis Campo, compositeur
Régis Campo étudie la composition auprès de Georges Bœuf au Conser-
vatoire de Marseille. Il reçoit son premier prix en 1995 au Conservatoire de 
Paris. Le compositeur russe Edison Denisov le considère comme « l  ’un des 
plus doués de sa génération ». Sa classe de composition au Conservatoire 
de Marseille est un lieu de partage et d  ’ouverture à diverses esthétiques mu-
sicales. Son style, souvent qualifié de ludique et de coloré, met l  ’accent sur 
l  ’invention mélodique, l ’humour, la joie et sur une grande vitalité des tem-
pos. Il est élu à l  ’Académie des beaux-arts en 2017 dans la section Compo-
sition musicale, au fauteuil précédemment occupé par Charles Chaynes.
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a ppr oc he

← Le Bleu du ciel – In motion 
2019, tirage jet d  ’encre, édition 
de 1 + 1 édition d  ’artiste,  
LBDC I — Rome

→ Le Bleu du ciel – Partition & 
schéma de vol

© Edouard Taufenbach

17 Edouard Taufenbach 
 & Régis Campo

Prix Swiss Life à 4 mains
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a ppr oc he

Emilia Genuardi,
fondatrice et directrice 
C  ’est sans doute de son histoire multiculturelle, qu  ’Emilia Genuardi tire 
sa curiosité et son appétit pour les rencontres artistiques. Née à Téhéran, 
elle grandit à Rome, puis au Luxembourg pour finalement faire des 
études d  ’histoire de l  ’art à l  ’Université de Manchester. C  ’est à Paris, en 
2000, qu  ’elle décide de s  ’installer pour entamer sa vie professionnelle 
dans le milieu de la photographie. S  ’ensuivent différentes collaborations 
en tant qu  ’agent d  ’artistes photographes, experte pour les maisons de 
vente et directrice artistique. Ces diverses expériences la confortent 
dans sa passion pour la photographie et l  ’amènent petit à petit vers l  ’art 
contemporain. En 2017, elle cofonde avec Sophie Rivière le salon a ppr 
oc he. L  ’année suivante Emilia Genuardi s  ’associe avec Elsa Janssen 
pour créer a ccr oc he, société de production d  ’événements culturels, 
qui produit le salon a ppr oc he.

© Marie-Sophie Leturq

Elsa Janssen,
directrice 
Elsa Janssen est experte dans la programmation d  ’évènements culturels. 
Elle a débuté sa carrière dans le groupe Galeries Lafayette, au sein du-
quel elle a été de 2007 à 2017 directrice des événements culturels : pen-
dant 10 ans, elle a développé et dirigé la Galerie des Galeries, l  ’espace 
culturel des Galeries Lafayette Haussmann, pour laquelle, elle a monté 
plus de 40 expositions. Passionnée par la création sous toutes ses formes, 
elle s  ’attache à développer des projets avec des créateurs venus de tous 
horizons (arts plastiques, mode ou encore design) : parmi eux, Philippe 
Katerine, Hans-Peter Feldman, Olivier Saillard, Maurizio Cattelan, Alex 
Prager, ou encore Xavier Veilhan. En 2017, elle crée sa structure de 
conseil en direction artistique ; en 2018, elle fait la rencontre d  ’Emilia 
Genuardi et elles fondent ensemble a ccr oc he.

http://approche.paris/fr/
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a ppr oc he

Léa Chauvel-Lévy
Après avoir étudié la philosophie politique et éthique à la Sorbonne puis 
à l  ’École des Hautes Etudes en Sciences sociales, Léa Chauvel-Lévy est 
aujourd  ’hui critique d  ’art et commissaire d  ’exposition indépendante. 
Directrice des résidences LVMH Métiers d  ’art, on lui doit également de 
nombreux textes pour les galeries ainsi que des entretiens d  ’artistes.

© Shehan Hanwellage

Tristan Lund 

Tristan Lund est conseiller artistique indépendant spécialisé dans la 
photographie. Il est le conservateur de The Incite Project, une collec-
tion de photojournalisme, de photographie documentaire et d  ’art pho-
tographique basée au Royaume-Uni. De 2017 à 2019, il a été le com-
missaire de la section Discovery, dédiée aux jeunes galeries, de la foire 
Photo London.

http://approche.paris/fr/
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a ppr oc he éditions précédentes

Direction artistique : Emilia Genuardi, Elsa Janssen, Étienne Hatt
12 galeries — 3 artistes en Secteur a ppr oc he 

Cathryn Boch, Galerie Papillon (fr) ∙ Anaïs Boudot, Galerie Binome (fr) ∙ Jonny Briggs, Ncontemporary (it) ∙ 
Lindsay Caldicott, Christian berst art brut (fr) ∙ My-Lan Hoang-Thuy, secteur a pp roc he ∙ Éléonore False, Sec-
teur a ppr oc he ∙ Benoit Jeannet, Galerie Eric Mouchet (fr) ∙ Lebohang Kganye, AFRONOVA Gallery (za) ∙ Dou-
glas Mandry, Bildhalle Gallery (ch) ∙ Thomas Paquet, Galerie Thierry Bigaignon (fr) ∙ Pugnaire & Raffini,  
Ceysson & Bénétière (fr-lu-us) ∙ Sébastien Reuzé, Meyer Zevil Art Project (fr) ∙ Noé Sendas, MC2 Gallery (it) ∙ 
Laure Tiberghien, Galerie Lumière des roses (fr) ∙ Dune Varela, Secteur a ppr oc he 

2017

2018

2019

Direction artistique : Emilia Genuardi, Léa Chauvel-Lévy
13 galeries — 1 artiste en Secteur a ppr oc he

Ron Haselden, Galerie des petits carreaux (fr) ∙ Guillaume Zuili, Galerie Clémentine de la Féronnière (fr) ∙ Éric 
Flogny, Galerie Cédric Bacqueville (fr) ∙ Eva Stenram, The Ravestijn Gallery (nl) ∙ Roman Moriceau, Galerie 
Derouillon (fr) ∙ Thomas Mailaender, Chez Mohamed Galerie (fr) ∙ Aurélie Pétrel, Ceysson &  Bénétière (fr-lu-
us) ∙ Anouk Kruithof, Galerie Escougnou-Cetraro (fr) ∙ Julien Mignot, Galerie Intervalle (fr) ∙ Thomas Hauser, 
Galerie Un-spaced (fr) ∙ Bérénice Lefebvre, Galerie Eric Mouchet (fr) ∙ Paul Créange, Secteur a ppr oc he ∙ 
Edouard Taufenbach, Galerie Binome (fr) ∙ Raphaëlle Peria, Galerie Papillon (fr)

Direction artistique : Emilia Genuardi, Elsa Janssen
12 galeries — 2 artistes en Secteur a ppr oc he

David De Beyter, Galerie Cédric Bacqueville (fr) ∙ Juliana Borinski, Secteur a ppr oc he ∙ Marie Clerel, Galerie 
Binome (fr) ∙ Marianne Csaky, Inda Gallery (hu) ∙ Erik Dietman, Galerie Papillon (fr) ∙ Bruno Fontana, Galerie 
des petits carreaux (fr) ∙ Emmanuelle Fructus, Un livre une image (fr) ∙ Vittoria Gerardi, Galerie Thierry  
Bigaignon (fr) ∙ Alice Guittard, Double V Galerie (fr) ∙ Louis-Cyprien Rials, Galerie Eric Mouchet (fr) ∙ Maya 
Rochat, Seen Fifteen Gallery (uk) ∙ Daniel Shea, Webber Gallery (uk) ∙ Thomas Sauvin & Kensuke Koike,  
Secteur a ppr oc he ∙ Ruth Van Beek, The Ravestijn Gallery (nl)

http://approche.paris/fr/
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a ppr oc he partenaires

Leader mondial de la presse artistique, The Art Newspaper a ouvert un 
bureau en France en mars 2018. Déjà présent à Londres et à New York 
(édition internationale en anglais), le groupe, fondé en 1990, est aussi 
implanté en Italie, en Grèce, en Russie et en Chine. Respecté pour son 
travail d’investigation, son indépendance et sa vision globale inégalée 
dans le champ de la presse artistique, The Art Newspaper est la référence 
pour tous les acteurs de l’art à travers le monde. S’appuyant sur un réseau 
unique de plus de 50 correspondants situés dans 30 pays, les éditions 
françaises de The Art Newspaper, numériques et papiers, délivrent à la 
fois une information nationale et internationale et allient la réactivité et 
la souplesse du digital à la densité de l’analyse propre aux publications 
mensuelles. Toute l’actualité française est couverte par la rédaction si-
tuée à Paris et dirigée par Philippe Régnier. The Art Newspaper a notam-
ment choisi la France pour lancer son premier Daily, édition numérique 
quotidienne, qui vient renforcer l’offre éditoriale proposée par le groupe.
www.daily.artnewspaper.fr

http://approche.paris/fr/
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a ppr oc he

horaires* lieux

plan

infos pratiques

Mardi 25 mai 2021
11h – 14h Vernissage presse
14h – 21h Vernissage sur invitation uniquement

Mercredi 26 mai 2021
11h – 13h VIP, sur invitation uniquement
13h – 20h Ouvert au public, sur réservation

Jeudi 27 mai 2021
11h – 13h VIP, sur invitation uniquement
13h – 20h Ouvert au public, sur réservation

Vendredi 28 mai 2021
11h – 13h VIP, sur invitation uniquement
13h – 20h Ouvert au public, sur réservation

Samedi 29 mai 2021
11h – 13h VIP, sur invitation uniquement
13h – 20h Ouvert au public, sur réservation

Dimanche 30 mai 2021
11h – 13h VIP, sur invitation uniquement
13h – 18h Ouvert au public, sur réservation

3  Espace Bertrand Grimond
  43, rue de Montmorency
  75003 Paris

↪	 	 Vincent Ballard
  Marco Barbon
  Ellen Carey
  Roger Catherineau
  Sylvain Couzinet-Jacques
  Thomas Devaux
  Lucas Leffler
  Edouard Taufenbach 
  & Régis Campo
  Prix Swiss Life à 4 mains

2  Galerie Papillon
  13, rue Chapon
 75003 Paris

↪  Filip Berendt
 Laurent Lafolie
 Ken Matsubara
 Jean-Claude Ruggirello
 Patrick Waterhouse

1  christian berst art brut   
  3 – 5, passage des Gravilliers  
  75003 Paris

↪  Katrien de Blauwer
  Coraline de Chiara 
  Claudia Larcher
  Le fétichiste

→ réservations sur approche.paris, à partir du 1er mai

* horaires susceptibles d'être modifiés
 en fonction de la situation sanitaire

http://approche.paris/fr/
http://approche.paris/fr
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Relations Media 
relations-media.com

Emilia Genuardi
fondatrice, directrice 
+33 (0)6 10 49 74 98
emilia@accroche-production.com 

Elsa Janssen
directrice 
+33 (0)6 59 67 76 42
elsa@accroche-production.com 

Carole Vigezzi 
coordinatrice générale
+33 (0)6 77 61 57 65
carole@accroche-production.com

Catherine & Prune Philippot 
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→ Pour télécharger le kit presse cliquez ici

http://approche.paris/fr/
http://approche.paris/approche_PressKitMai2021.zip

