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VALENTIN RODRIGUEZ
Quel bonheur de se retrouver pour la quatorzième édition du festival 
Photo Phnom Penh ! L’Institut français apporte son soutien indéfectible 
au festival depuis sa création, pour le plus grand bonheur des publics.

Le festival international PPP est devenu l’un des rendez-vous 
majeurs de la photographie en Asie du Sud-Est, cette année, ce sont 
plus de dix neuf artistes invités depuis la France,le Cambodge et 
Taïwan. Les formes artistiques de l’Asie et de l’Europe se rencontrent 
à Phnom Penh afin de susciter des complicités créatives et l’émergence 
de nouveaux talents cambodgiens. Les ateliers du Studio Images 
sont un maillon essentiel pour l’éveil et la formation à la photographie. 
Le festival PPP est aujourd’hui désiré et attendu grâce à l’immense 
travail accompli au long cours par Christian Caujolle et Sovan Philong 
sans qui rien ne serait possible.

Les photographes les plus réputés de la planète passent à Phnom Penh 
chaque année. Pour  cette édition 2023 : Denis Dailleux, Olivia Gay, 
Kim Hak, Alan Crumlish, Chang Chao-Tang , Shen Chao-Liang, 
Lee Ya-Yen, Chen Chun-Lu, Yang Shun-Fa, Aurélia Frey, Nhean Lyda, 
Hou Sokratana, Chhen Kimhong, Hul Kanha, Suong Mardy, 
Baty Morokot, Khiev Kanel,  Clorinde Coranotto, MISSV. Qu’ils soient 
ici tous remerciés pour leur participation essentielle. Prenez-vous 
au jeu de la découverte d’un parcours photographique à travers 
la déambulation dans une diversité de lieux emblématiques de la 
ville de Phnom Penh.

Venez savourer les plaisirs de la photographie, nous vous accueillerons 
et vous proposons en compléments des conférences et des visites 
guidées des expositions en khmer, français, anglais. Ce livret 
de médiation vous apportera une aide précieuse à la visite.

 Je renouvelle ici tous mes remerciements à tous les artistes, les équipes 
du festival et de l’IFC au cœur du festival ainsi qu’à tous les mécènes et 
les sponsors. Je vous invite à venir vivre les œuvres et des moments 
exceptionnels. Bon festival à tous !

Valentin Rodriguez
Directeur délégué de l’Institut français du Cambodge
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CHRISTIAN CAUJOLLE
15 ans ! Cela fait 15 ans que Photo Phnom Penh est né, à l'initiative d'Alain Arnaudet, 

alors directeur du Centre culturel français. Un festival qui avait la double ambition 

d'établir des échanges entre artistes européens et asiatiques et de favoriser 

l'émergence d'une nouvelle génération de photographes, dans un petit pays encore 

ébranlé par la folie meurtrière du régime Khmer rouge. 

En 2008, il était difficile de trouver quatre photographes cambodgiens à exposer ! 

Aujourd'hui, nous en avons exposé, nous en exposons et nous en exposerons des dizaines. 

Ces photographes sont également et régulièrement représentés à l'étranger, en Europe 

et dans la zone Asie-Pacifique. A l’époque, les principaux visiteurs de nos installations 

étaient des expatriés, mais depuis la tendance s’inverse et se diversifie, avec un intérêt 

croissant de la population locale, de la jeunesse, des étudiants. 

Ce festival de photos, le plus important de l’Asie du Sud-Est, existe aussi grâce aux 

nombreux bénévoles, que je remercie encore une fois, car sans eux ce festival 

n'existerait pas.

Artistes et volontaires prouvent que la photographie est devenue un véritable centre 

d'intérêt auprès des jeunes. Que les échanges entre cultures ont pris une véritable 

dimension pédagogique, dans un pays où la formation à la photographie n'est pas encore 

sérieusement envisagée.

Aujourd'hui organisé par l'Association Photo Phnom Penh, une ONG cambodgienne 

indépendante, et ce festival original et unique, bénéficie du soutien de ses principaux 

partenaires, l'Institut français, l’Institut français du Cambodge et la délégation de l'Union 

européenne au Cambodge, tout en élargissant son réseau de contributeurs locaux 

et internationaux. Nous sommes heureux et fiers du soutien apporté par l’Agence 

Suisse pour le Développement et la Coopération (SDC), prélude à la création future 

de la Maison de la Photographie. De même que nous nous réjouissons du retour, 

parmi nos partenaires, de Vinci Aéroports du Cambodge. 

Après la Confédération Suisse l'année dernière, nous sommes heureux d'accueillir 

un nouvel invité, Taïwan, avec cinq de ses photographes contemporains. Par leur diversité, 

inscrite dans l'histoire de la photographie ainsi que dans ses évolutions récentes, 

le programme élaboré par Taïwan mettra l'accent sur la vitalité de l'image photographique 

sur l'île.

A l'Institut français, dix années de travail de Kim Hak, qui a sillonné son Cambodge 

bien-aimé, rappelle que ce pays, est bien plus que les temples d'Angkor Vat et le Champ 

de la Mort des Khmers rouges. Ce travail sur le paysage, qui souligne la richesse et 

la diversité du territoire, dialoguera avec la démarche documentaire et les images 

aux couleurs subtiles d'Olivia Gay prises dans l'Est de la France. Denis Dailleux, qui 

a l'honneur d'être représenté sur les murs extérieurs de l'Ambassade de France, 

nous invite à un voyage à travers ses 30 années de souvenirs en Egypte dans 

des tons chaleureux et vibrants. Il présentera également une nouvelle œuvre tout 

aussi riche, réalisée en Inde où il s'est immergé dans le plus grand marché aux fleurs 

de Calcutta. La jeune cambodgienne Hul Kanha présentera sa nouvelle série d'images, 

entre photographie et peinture, à La Plantation. Le Centre Bophana, qui accueille 

le festival depuis ses débuts montrera les photographies prises par Alan Crumlish en 1989, 

dix ans après la chute du régime khmer rouge. Le jeune photographe Chhen Kimhong, 

quant à lui, présentera deux séries de son travail à la Sra’Art Gallery ainsi qu’à Factory 

Phnom Penh, en compagnie d’autres photographes du Studio Images.

Notre célèbre « exposition itinérante » sillonnera la ville pendant deux mois, grâce à 

une longue complicité avec toute une communauté de tuk-tuk qui, à l’arrière de 

leurs véhicules promènent des œuvres ainsi rendues accessibles à tous.

Il y aura trois soirées de projections, des débats, des tables rondes, des lectures 

de portfolios et surtout de rencontres qui compléteront notre programme. 15 ans 

après sa création, le festival Photo Phnom Penh est bien vivant et ne demande qu'à 

se développer, dans une période troublée et instable.

Christian Caujolle

 Fondateur, Directeur artistique de PPP
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KIM HAK (Cambodge, né en 1981)

My Beloved 

GALERIE DE L’INSTITUT FRANÇAIS DU CAMBODGE 

Pendant cinq ans, à partir de 2005, Kim Hak a voyagé à travers 
le Cambodge tout en travaillant pour l'industrie du voyage. 
C’était avant qu’il se consacre entièrement à la photographie. 
Cette connaissance du pays a été précieuse lorsqu’il a entrepris, 
en 2012, de commencer un voyage personnel avec quelques 
amis proches et sa famille, mais également seul dans tout 
le pays et de photographier la diversité et les paysages le long 
du Mékong, autour du lac Tonlé Sap et vers le sud jusqu'à la mer 
et les provinces côtières. Ce travail a duré dix ans et le photographe 
a pu constater que certains endroits ont disparu ou ont été 
considérablement transformés par les bouleversements rapides 
et constructions des dernières années. Cet album de voyage 
subjectif est toujours cadré avec une extrême précision et 
la couleur, sans effets, met en valeur avec finesse la richesse 
et la diversité des paysages du Cambodge. 

« My Beloved » est une déclaration d’amour de Kim Hak 
au Cambodge. Et à la photographie.

Né à Battambang City au nord-ouest du Cambodge en 1981, vit 
à Phnom Penh.
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Kim Hak a grandi en écoutant les souvenirs de ses parents sur 
le régime des Khmers rouges. Aujourd'hui, il utilise sa pratique 
artistique pour sensibiliser au passé de ce pays - pour se souvenir, 
se réapproprier et réinterpréter l'histoire sociale du Cambodge 
d'avant, pendant et après l'ère des Khmers rouges.

Le travail de Hak a exploré un certain nombre de thèmes liés à 
la culture de son pays, y compris les histoires de survivants 
(mémoire, camps de réfugiés, pays d'accueil, diasporas 
cambodgiennes, processus de guérison, communautés, 
humanité et renaissance), les funérailles du roi Sihanouk, 
l’architecture et aussi les transformations profondes du paysage 
au Cambodge.

Kim Hak a beaucoup exposé en Asie, en Océanie, en Europe, 
au Canada et aux États-Unis d'Amérique. Son travail a été 
présenté à l'échelle internationale dans des festivals d'art et 
de photographie et a été publié dans de nombreux magazines 
de photographie.
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Denis Dailleux (France, né en 1958)

Colors from Egypt and India

MUR DE L’AMBASSADE DE FRANCE AU CAMBODGE

Denis Dailleux ne vole jamais une photographie. L’humain est au 
cœur de son travail et soit il entre en relation avec ceux qui vont 
devenir ses modèles, soit il attend, comme il le dit joliment, que 
les « images s’offrent à lui ».

C’est par amour qu’il est parti pour le Caire et qu’il a découvert une 
ville et un pays qu’il n’a cessé de photographier durant trente 
ans avant que l’histoire d’amour ne se termine et ne soit 
résumée dans un gros livre, Misr, publié l’an passé. Il a commencé 
en noir et blanc, poursuivant les travaux qu’il avait commencés 
en France en réalisant les portraits de personnes proches, de sa 
famille, des habitants de son village, d’un quartier. Puis est venue 
la couleur, qui ne l’a plus quitté depuis. Une couleur subtile, 
toujours en lumière ambiante, qui lui permet, dans le format 
carré qu’il affectionne, des compositions harmonieuses dans 
lesquelles les personnages s’offrent à nous. Il transforme ainsi 
une ville que l’on dit poussiéreuse en une série de tableaux 
lumineux, une belle scène pour des individus.

©  Denis Dailleux / Agence VU
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Photographe français, né en 1958 à Angers et vit à Paris. Il commence 
à photographier en noir et blanc, dans son environnement 
immédiat, puis est passé à la couleur avec son travail sur l’Egypte. 
Depuis quelques années, il se rend régulièrement au Ghana où il 
explore de nouvelles relations au corps et à l’espace, à la vie et à 
la mort, à la communauté, à la mer, qui ouvrent de nouveaux 
horizons à sa recherche photographique. Plus récemment, il a 
commencé à travailler en Inde. 

Denis Dailleux est également lauréat de prix prestigieux dont 
un World Press Photo – Catégorie Staged Portraits pour sa série 
« Mère et Fils » en 2014, et en 2019 le Prix Roger Pic décerné par
la Scam pour sa série « In Ghana – We shall meet again ». 
Membre de lʼAgence VUʼ (Paris),il est représenté par la galerie 
Camera Obscura (Paris), la Galerie 127 (Marrakech) et la Galerie 
Peter Sillem (Frankfurt).



©  Olivia Gay 

OLIVIA GAY (France, née en 1973)

Origines

MUR DE LA MÉDIATHÈQUE DE L’INSTITUT FRANÇAIS DU CAMBODGE 

Olivia Gay est une photographe documentaire française dont les travaux 

questionnent principalement la place des femmes et les questions liées 

au travail dans le monde contemporain, essentiellement en France. 

La série Origines que nous présentons ici a été réalisée en 2020 dans le cadre 

de la commande Mission photographique Grand Est, commandée par la Région 

Grand Est . Dans cette partie de la France frontalière de l’Allemagne et 

de la Suisse, la photographe a, comme toujours, dialogué avec les habitants, 

les a impliqués dans ses photographies. Pas d’images volées, juste

une attention bienveillante pour recueillir des moments de vie, de relations, 

révéler des espaces, questionner le quotidien en profondeur. La grande 

exigence, entre autres en ce qui concerne cadrage et la lumière, nous offre 

des photographies de grande qualité esthétique, en dialogue avec 

des traditions de la peinture. Un travail à la fois documentaire et plastique.

Olivia Gay, née en 1973, vit et travaille dans le Perche, en Normandie.

Elle a étudié l’histoire de l’art à l’Université de Bordeaux et la photographie 

à la New England School of Photography, Boston, USA, avant d’exercer 

le métier de photographe de presse. Diplômée de l’École nationale supérieure 

de la photographie d’Arles, elle prépare actuellement un doctorat recherche 

et création dans le cadre du programme RADIAN : Women at Work. Pour 

une photographie compréhensive. Sa recherche porte sur l'image 

des femmes au travail à partir d'une photographie « compréhensive »

(au sens d’une sociologie compréhensive, Weber). Elle a présenté 

son travail dans de nombreuses expositions, en France et à l’étranger et 

a reçu le Prix GD4 Art de la Fondation MAST en 2010, et le prix spécial Joy 

Hendricks HSBC en 2018. 



©  Olivia Gay 

Les photographies de cette exposition ont été produites dans le cadre 

de GRAND EST

Une mission photographique

Une commande de la Région Grand Est pilotée par La Chambre

en collaboration avec le CRI des Lumières. 

https://www.olivia-gay.com/



ALAN CRUMLISH (Ecosse, né en 1954)

CENTRE BOPHANA

1989 – The Road to Recovery 
En 1989, Alan a accompagné son frère Brian, réalisateur et le producteur 

Christeen Winford de Cormorant Films, au Cambodge pour documenter 

de nombreux aspects de la reprise sociale et culturelle qui avait lieu 10 ans 

après la défaite des Khmers rouges. Pendant cette période, il a photographié 

ce qui était alors connu sous le nom de Compagnie nationale de danse cambodgienne. 

À son retour, ces photographies sont devenues essentielles pour l'association 

caritative mondiale Oxfam, qui a assuré la première visite internationale 

de la compagnie en Occident en 15 ans, avec une invitation à se produire 

à Glasgow lors des événements de la Capitale européenne de la culture. 

Pendant leur séjour, Alan a photographié tous les aspects de la visite 

de la compagnie, des performances aux ateliers publics. Cela a donné lieu 

à une grande exposition – « Une vue du Cambodge » – qui a fait le tour 

de l’Écosse. Certaines de ces images font désormais partie de l'exposition 

actuelle. Amanda Rogers, universitaire britannique à l'Université de Swansea, 

a mené des recherches approfondies sur la tournée des danseurs à Glasgow 

et examiné ses implications culturelles et politiques. Son travail fournit 

une partie de la toile de fond contextuelle de cette exposition.

Dans le monde du théâtre, Alan a travaillé régulièrement pour les compagnies 

nationales écossaises - Scottish Ballet et Scottish Opera - ainsi que pour 

certaines troupes de théâtre expérimental telles que Wildcat.Un moment 

particulièrement significatif est survenu lorsqu'il a documenté le large 

éventail de compagnies et d'artistes internationaux présents tout au long 

de l'année lorsque Glasgow est devenue la première ville européenne 

de la culture en 1990.  

©  Alan Crumlish 
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Un regain d'intérêt pour cette période de développement rapide de la vie 

culturelle écossaise a conduit à son plus grand intérêt. L’exposition Playing 

to the Crowd en collaboration avec son collègue photographe Andy Wilson, 

documente la scène musicale de Glasgow dans les années 1980 et 1990. Il a 

également réalisé la photographie pour l’exposition du centenaire de la 

Glasgow School of Art, ainsi que la photographie d’un livre sur la complicité 

de Glasgow dans la traite négrière, intitulé It Wasnae Us (« Nous ne l’avons 

pas fait »). Plus largement, son portfolio comprend désormais un large 

éventail d'ensembles internationaux et d'artistes – de la Peter Brooke 

Company (Mahabarata et Carmen), de l'Opéra Bolchoï, du Dance Theatre 

de Harlem, de la Murray Louis Dance Company (États-Unis), du Ballet 

de l'Opéra de Paris avec Rudolf Noureev, la Rambert Dance Company, Sankai 

Juku et Surakarta, ainsi que des personnalités exceptionnelles telles que 

Luciano Pavarotti, Frank Sinatra, Mick Jagger, Paul McCartney, Ravi Shankar, 

Nina Simone, Cher et Mohammed Ali. Il a également été chargé d'entreprendre 

des études de portraits de personnalités littéraires célèbres telles que 

le romancier John Fowles et Laurens van der Post pour des profils médiatiques 

approfondis. Après la mort du chorégraphe britannique visionnaire 

Peter Darrell (qui est également devenu le fondateur du Scottish Ballet), 

Alan a conseillé et contribué à un livre d'hommage photographique dédié à 

Darrell et à ses réalisations - Man of Tomorrow.

Alan Crumlish est né en 1954 dans le port fluvial de Greenock, sur la côte ouest 

de l'Écosse. Il a d'abord obtenu son diplôme d'architecte, mais après une période 

d'enseignement à l'Université Strathclyde de Glasgow, il a décidé de faire 

un grand changement de carrière en devenant photographe indépendant. 

Au cours des 30 dernières années, le travail d’Alan a consisté en diverses 

commandes pour des clients commerciaux, l’industrie du tourisme et 

des organisations promouvant le bien-être social et les intérêts des minorités.

Mais d'autres intérêts plus larges ont toujours prédominé et, outre sa fascination 

pour l’architecture d'un point de vue photographique, une grande partie de 

son travail a été consacrée aux arts du spectacle, en particulier au théâtre et 

à la danse. 

Il s'intéresse également vivement à la capture de la beauté éphémère des jardins 

et de l'environnement naturel au sens large, pour lequel ses voyages l'ont conduit 

à travers l'Europe, en Asie du Sud-Est, en Australie et en Nouvelle-Zélande.

Alan vit actuellement près de la ville de Hawick, autrefois un centre de l'industrie 

textile écossaise, où il utilise sa formation originale en architecture pour restaurer 

et rénover un moulin traditionnel des années 1740 très dégradé et son jardin 

clos. Il aime également photographier sa collection toujours plus grande d’arbres 

et de fleurs. 



KANHA HUL (Cambodge, née en 1999)

Part of Life

THE PLANTATION URBAN RESORT & SPA
Son travail vise à décrire le lien entre le corps physique la 
nostalgie cachée, le traumatisme. L'utilisation répétitive 
de l'or dans cette série est tirée du proverbe cambodgien, 
"Les hommes sont comme l'or, les femmes sont comme 
du tissu blanc", ce qui signifie que les hommes sont capables 
de se remettre de leurs faux pas passés et de retrouver leur 
éclat d'origine, contrairement aux femmes qui portent 
à jamais la tache de leurs erreurs.

Elle aborde les thèmes du féminisme, de l'autodétermination, 
examine de manière critique les rôles traditionnels des femmes 
et des enfants dans sa société, en mettant l'accent sur 
la dissimulation de son propre visage, une métaphore de son 
propre parcours personnel pour réaliser son propre potentiel 
en tant qu'artiste.

Kanha Hul (née en 1999 à Siem Reap est étudiante en anglais 
à l'Université Paññāsāstra du Cambodge. Kanha croit que l'art 
en tant qu'expression et création est vital pour l'épanouissement 
et la maîtrise de soi tout en fournissant les moyens de communiquer 
et de se reconnecter à son âme. Sa pratique créative couvre 
la photographie, l'art de la performance, la peinture, 
le papier découpé, le collage, les techniques de pochoir et 
les projets participatifs. Le travail de Kanha met souvent 
en lumière le rôle des femmes dans la société, remet en question 
les croyances profondément ancrées de la société et célèbre 
la vie et la gloire des femmes. 

©  Kanha Hul



Les œuvres de Kanha ont été présentées dans des expositions 
collectives à travers le Cambodge et dans des galeries 
internationales : Cambodian Contemporary Art, Galerie Lee, 
Paris, France et Artxchange Gallery, Seattle, États-Unis 
(2020), "Asians Belong Here" à l'organisation SaveArtSpace, 
Art Billboard, New York, États-Unis et "Visualizing History" 
à Collaborative by Museum Collective, Sa Sa Art Project, 
Cambodge (2021). Kanha a fait l'objet d'expositions 
personnelles en 2023 "Values" à Silpak Trochaek Pneik, 
Phnom Penh, Cambodge.  

 ©  Hul Kanha
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CHHEN KIMHONG (Cambodge, né en 1993)

Bus Stop

EXPOSITION À LA SRA’ART GALLERY

C’est en 2014 que les premières lignes d’autobus publics sont 
apparues à Phnom Penh avec le projet de rendre la circulation 
plus fluide. Avec elles sont apparus de nouveaux éléments 
de mobilier urbain, les arrêts de bus, au design sobre, qui ont 
très vite attiré l’œil du graphiste qu’est Chhen Kimhong. Il les 
a photographiés de façon rigoureuse, tous cadrés en format 
vertical, de nuit et en adoptant un point de vue frontal sans 
aucune déformation et toujours vides. Il a astucieusement joué 
des teintes produites par l’éclairage urbain et par les différentes 
enseignes pour transformer ces modestes abris en sculptures 
lumineuses.

En mars 2019, en raison de la COVID 19, tous les transports 
publics ont été fermés. Cette situation a duré plus d’un an 
et demi. Chhen Kimhong a, lui, continué son inventaire et 
ses relevés des arrêts de bus, toujours de nuit. Désertés, ils se 
sont rapidement dégradés, certains ont été tagués, on a collé 
des affiches sur beaucoup et un certain nombre ont tout simplement 
disparu. L’ambiance de cette seconde série est moins lumineuse, 
plus sombre, parfois inquiétante. Le contraste entre les deux 
séries met en valeur la rigueur que s’est imposée le photographe 
et les possibilités, aussi bien esthétiques que de témoignage, 
d’une photographie documentaire bien menée. Et le fait que, 
en temps de pandémie comme en période ordinaire les abri bus 
soient toujours vides souligne le fait que ce mode de transport 
aux horaires aléatoires.



Né à Takmao en 1993, il a fait ses études au collège Hun Sen 
de Takmao, puis intègre l’Université de Phnom Penh où il obtient 
en 2018 son diplôme en techniques de la communication. Il s’initie 
à la photographie à partir de 2019 au sein d’une association 
professionnelle puis au Studio Images de l’Institut français 
avant de parfaire sa formation par un cours de montage vidéo. 
Dès 2018 il travaille comme créateur graphique pour différentes 
entreprises, collaborant avec les responsables du marketing, 
aussi bien pour des messages pour les réseaux sociaux que 
pour des produits de promotion imprimés.

Depuis 2023 il travaille pour Pathmazing Inc pour qui il crée 
des concepts visuels afin de communiquer les idées correspondant 
aux stratégies, comme le « compte à rebours » des 100 jours 
précédant les SEA Games qui se déroulèrent au Cambodge 
cette année. Il conçoit des visuels pour la promotion, des supports 
marketing hors ligne et numériques, il photographie tous 
les produits pour les publications quotidiennes sur les réseaux 
sociaux, traite avec les fournisseurs pour choisir les supports 
et valide l'impression. Il crée à la main ou à l'aide de progiciels 
informatiques, sélectionne la couleur, les images, le style de texte 
et la mise en page, en collaboration avec le responsable marketing, 
le numérique et l'équipe commerciale.

© Chhen Kimhong



A Trip of Nostalgia

© Chang Chao-Tang

CHANG CHAO-TANG (Taïwan, né en 1943)

EXPOSITION À FRIENDS FUTURES FACTORY (F3)

« C’est peut-être parce que j'ai grandi dans une petite ville que j'aime 
beaucoup prendre des photos à la campagne ou dans les champs dans 
la nature. Capturer le monde des enfants semble être un moyen de regarder 
en arrière et de se remémorer ce dont on se souvient et ce qui est oublié. 
Vieux visages rencontrés dans la rue, silhouettes, postures, attente et regard 
au loin sur la mer… sont-ils des prédictions, différentes possibilités imaginatives 
de ce que pourrait être l'avenir pour moi ? Toutes les personnes et tous 
les paysages semblent calmes et seuls ici, mais ils incarnent également 
une certaine forme de chaleur. C'est peut-être cette chaleur de la nostalgie 
qui m'a fait marcher sur le chemin de la photographie. » 

"Où que vous alliez, vous êtes à l’endroit stratégique." Quand il était 
lycéen, Chang Chao-Tang a pris son appareil photo et a commencé à faire 
des images. Depuis il n'a jamais arrêté. Ses photos révèlent la transcendance 
au milieu du banal, l'intimité au milieu de l'aliénation, l'humour au milieu 
de l'absurde. Elles reflètent les observations aiguës et la compréhension 
sérieuse du photographe, sa profonde préoccupation et son empathie. 
Il disait un jour : « Les photographes recherchent moins un panorama 
qu'une atmosphère, un état d'existence. Il peut s'agir d'un silence et 
d'un vide monumentaux, ou d'un fantasme et d'une attente subtils, ou peut-être 
d'une forme alternative inéluctable d'énergie et d'excitation. »

Sa carrière de plus de 50 ans a englobé la photographie, les programmes 
télévisés, les films documentaires et les drames. Ses œuvres ne se contentent 
pas de sentir le pouls de son époque, mais sont aussi de grands témoins 
de l'histoire. Il est récipiendaire de plusieurs prix importants, dont 
la Golden Bell (1976), le National Award for Arts (1999) et le National 
Cultural Award (2011).  
  



© Chang Chao-Tang 

Il a organisé des expositions et donné des cours sur la photographie et le cinéma. 

Il a organisé, édité et écrit des livres sur les photographes et la photographie taïwanais. 

Avec un dévouement sans faille, il a travaillé pour transmettre, construire et promouvoir 

l'héritage de la photographie fixe et du cinéma, guidant les moins expérimentés, 

apportant des contributions considérables et jetant une longue ombre dans son domaine.



SHEN CHAO-LIANG (Taïwan, né en 1968)

Drifting

FRIENDS FUTURES FACTORY ( F3 )

« Vers 2015, avec la publication successive de plusieurs ensembles 
de photographies sur la culture du divertissement folklorique, 
notamment Stage, Singers and Stages et Taiwanese Vaudeville 
Troupes, j'ai commencé à envisager de futures orientations 
créatives sur la base d'une recherche continue sur l'état 
intérieur de Taïwan. Parmi ceux-ci figuraient l'invocation directe 
ou indirecte d'événements ou de métaphores spirituellement 
symboliques pertinentes pour des perspectives culturelles 
ou géographiques dans la trajectoire du développement 
historique. Il présente les multiples visages du destin du territoire, 
reflète les rapports entre l'histoire et la terre, et dépeint 
les émotions complexes des différentes ethnies face à l'époque. 
Je tente par ailleurs de mettre en lumière Taïwan comme présence 
déterminante de la première chaîne d'îles au sens géographique, 
et sa connexion et son influence possibles avec les pays et régions 
voisins dans le contexte de la mondialisation, du régionalisme 
et de la géopolitique. »

« Sur la base de ce concept, j'ai collecté un ensemble d'images 
réalistes et narratives de tout Taïwan pour la série Drifting 
(2015-2022), qui passe au peigne fin les problèmes potentiels 
de colonialisme, d'identité nationale, d'ethnicité, de guerre 
froide, de droits de l'homme, de populations indigènes, écologie, 
environnement et énergie. Parmi mes projets créatifs personnels, 
cela a été une rupture avec les pratiques antérieures en termes 
de sujet et de portée géographique. »

© Shen Chao-Liang



Shen Chao-Liang est né à Tainan, Taïwan, en 1968. Il a obtenu 
sa maîtrise à la Graduate School of the Applied Media Arts, 
National Taiwan University of Arts. Il a travaillé comme 
photographe en chef adjoint pour le Liberty Times, Taïwan, 
artiste en résidence à la National Central University et 
est actuellement professeur agrégé adjoint à la National 
Taiwan University of Arts, et membre du conseil d'administration 
de la National Culture and Arts. Fondation, Taiwan. Outre 
la création photographique, il travaille également sur le commentaire 
photographique, la recherche, la conservation et est l'organisateur 
de Photo ONE, Taipei. Ses œuvres majeures incluent Reflections 
of Nan-Fang-Ao (2001) à la dernière série de YULAN Magnolia 
Flower (2008), Tsukiji Fish Market (2010), STAGE (2011), 
SINGERS & STAGES (2013) et Taiwanese Vaudeville Troupes (2016). 
Shen a remporté le Golden Tripod Award de la meilleure 
photographie (catégorie magazine), Taïwan, en 2000, 2002 et 
2012, le Asia Award à Sagamihara, Japon (2004), le Dong-gang 
Photography Award, Corée (2006), les artistes Recherché: 
Photography Category Award, NY, USA (2011), IPA (International 
Photography Awards) 1st Place in Professional: Book of Documentary, 
LA, USA (2012), et le Wu San-Lien Award 2015, Taïwan, entre autres.

http://www.shenchaoliang.com
https://www.facebook.com/chaoliang.shen

©
 Shen Chao-Liang



© Lee Ya-Yen

LEE YA-YEN (Taïwan, née en 1971)

Stranded Time

FRIENDS FUTURES FACTORY ( F3 )

Cette série d'œuvres présente principalement les créations photographiques 
de l'artiste depuis plus d'une décennie. Sa motivation est d'utiliser la photographie 
comme médium pour transformer le lien émotionnel entre elle et sa famille. 
Lorsque la vie devient chargée de pressions inévitables, l'artiste se tourne 
instinctivement vers la photographie, l'utilisant comme un moyen de libérer 
progressivement ses tensions intérieures et ses fluctuations émotionnelles. 
Le déroulé de la vie implique inévitablement des chagrins et des soucis imprévus. 
Pourtant, exprimer la douleur et le regret n'est pas dans les intentions de l'artiste. 
Par conséquent, elle utilise une approche narrative poétique pour choisir parmi 
toutes les photographies qu’elle a prises. Elle veut faire ressentir que chaque 
sensation du "passé" était autrefois le "présent", et que même le "futur" finira 
par devenir le "passé". C'est à travers les leçons de la vie que l'on comprend et 
accepte progressivement le concept d' « impermanence ». Cette série d'œuvres 
reflète métaphoriquement l'artiste plissant les yeux et regardant son propre 
passé. Grâce à l'examen rétrospectif, elle réalise finalement que l'impermanence, 
malgré ses ombres pesantes, produit également une variété de tons et de couches 
dans la vie. Puisse chaque spectateur qui s'intéresse à ces images découvrir 
ses propres réponses, surtout s'il se trouve encore au milieu des ténèbres de sa 
propre vie.

L'artiste a obtenu un diplôme en beaux-arts et une maîtrise en histoire de l'art 
occidental de la National Taiwan Normal University. Elle a choisi la photographie 
comme médium de création artistique pour transmettre sa profonde préoccupation 
pour l'imagerie visuelle environnementale. Utilisant une technique de prise de vue 
intuitive combinée au mouvement, son objectif est de capturer des moments 
fugaces et le statut immédiat de ses sujets, créant une connexion directe et 
correspondante entre ses émotions intérieures et les personnes, les objets et 
l'espace qui l'entourent. Grâce à une expérimentation constante des techniques 
de représentation dans ses œuvres photographiques, elle cherche à explorer et 
à expérimenter le processus de transformation et l'interprétation de l'œuvre d'art. 



©
 Lee Ya-Yen

Ces dernières années, Lee s'est principalement concentrée sur la photographie de rue 
avec une approche subtile, souvent renforcée par le développement de séries. 
Ses œuvres ont été invitées à des expositions prestigieuses, dont Yet Another 
Gaze - A New Horizon for Contemporary Taiwanese Photography au Lian Zhou Photo 
Festival en 2016, The 2nd Photography Biennale à Tianshui, et The Private Times: 
Beitou Local Image Collecting Project -II au Taiwan Honggah Museum en 2018. En 2022, 
elle a participé à l'exposition collective A Thousand Names of Zeng - Wen River 
à Mattauw Earth Triennial. Sa série intitulée Encountering the Future of the Past a reçu 
le prix du meilleur portfolio au Festival international des arts photographiques 
de Taipei 2020 (voir Photo ONE). Actuellement, parallèlement à son rôle d'artiste 
photographe, Lee est également professeur d'art dans un lycée municipal de Taipei.



© Chen Chun-Lu 

CHEN CHUN-LU (Taiwan, née en 1956)

Collecting Childhood

FRIENDS FUTURES FACTORY ( F3 )

« Mon parcours créatif s’enracine dans ma collection, elle-même issue 
de mon enfance. Je suis né en 1956 à Tainan, Taïwan, à une époque où les moyens 
de subsistance des gens étaient difficiles et où le paysage était rempli 
de terres agricoles et d'étangs à poissons. La "pauvreté" était le portrait vivant 
de la majorité des gens ordinaires à cette époque. Cependant, ces expériences 
d'une enfance pauvre sont étonnamment devenues le recours et l'énergie 
de mon expression créative. Alors que j'approchais de l'âge de cinquante ans, 
mon attachement et mon désir d'enfance ont grandi. Il y a de nombreuses 
années, je visitais fréquemment les marchés aux puces ou je cherchais 
en ligne, à la recherche d'objets pouvant évoquer des liens émotionnels avec 
mon enfance : vieilles photographies, disques vinyles, jouets, artisanat 
folklorique, ustensiles quotidiens, etc. Ce qui a commencé comme un simple 
passe-temps et une collection s'est progressivement transformé en éléments 
essentiels de mon processus créatif. »

« Dans la série Collecting Childhood, j'utilise la toile de fond de mon enfance 
dans les années 1960. J'utilise un appareil photo grand format 4X5 et des films 
souples pour capturer les images. Grâce à une combinaison d'approches 
réalistes et conceptuelles, j'intègre diverses techniques telles que la photographie, 
la peinture, le collage et le travail sur ordinateur pour recréer mes histoires 
d'enfance avec leurs aspects vibrants et colorés. »

« Ces œuvres sont une manifestation de ma nostalgie et un hommage à mon 
enfance, où la pauvreté a coexisté avec l'émerveillement de l'enfance. 
Aujourd'hui, ils sont devenus pour moi un moyen d'exprimer et de canaliser 
ma créativité. À travers la série Collecting Childhood, j'espère évoquer 
les souvenirs et les émotions chéris des spectateurs, tout en incitant à la 
réflexion sur les aspects significatifs de la vie. » 



Chen Chun-Lu est né en 1956 à Tainan, Taïwan. Il est diplômé d'une école 
de photographie spécialisée à Tokyo, au Japon. Il a autrefois dirigé une entreprise 
professionnelle de tirages photographiques à Taipei et a également cofondé 
une galerie de photographies à Taipei. Actuellement, il est à la retraite, mais 
continue de se consacrer à la photographie et à la création.

Les expositions solo notables incluent :
1985 : Exposition personnelle Wind I au Musée des Beaux-Arts de Taipei.
1989 : Expositions personnelles Wind II au Musée des Beaux-Arts de Taipei 
et au Musée d'art provincial de Taichung.
1991 : Exposition personnelle Dark Breathing au Musée des Beaux-Arts de Taipei.
1992 : Exposition personnelle Dark Breathing au KODAK CULTURE CENTER 
à Milan, Italie.
1995 : Participation à la 1ère Biennale Internationale de Photographie de Tokyo 
Genesis au Tokyo Metropolitan Museum of Photography au Japon.
1997 : Exposition personnelle Genesis au Seattle Center, USA, lors du Taiwan 
Arts Festival.
2000 : Exposition personnelle Open Sky au NIKON SALON à Ginza, Japon.
En 2006, il participe à l'exposition Beyond the Horizon. Taïwan Photography 20 
au National Art Museum of China à Pékin.
En 2019, il a eu des expositions personnelles intitulées Collecting Childhood 
au NIKON SALON à Ginza et Osaka, au Japon.

En outre, il a publié trois collections de photographies : Wind, Dark Breathing 
et Open Sky.

©
 Chen Chun-Lu 



© Yang Shun-Fa

YANG SHUN-FA (Taïwan, né en 1964)

La beauté submergée de Formose  

FRIENDS FUTURES FACTORY ( F3 )

La beauté submergée de Formose - Partie II  de The Island Project - 
est une série d'images représentant des constructions immergées 
d a n s  l 'e a u  l e  l o n g  d e s  c ô t e s  d e  Ta ï w a n .  E n  2 0 1 4 ,  Ya n g  S h u n - F a 
a commencé ses enquêtes photographiques de terrain le long de la côte 
taïwanaise. Lorsqu'il a vu pour la première fois ces maisons en briques au 
milieu d'étangs à poissons dans le comté de Chiayi, il s'est demandé: 
"Pourquoi quelqu'un construirait- i l  sa maison dans l 'eau ?" Après 
des recherches approfondies, il s'est rendu compte que ce qu’il voyait 
est le résultat du comportement humain et du changement climatique. 
La surexploitation des eaux souterraines et l'élévation du niveau de la 
mer ont provoqué un affaissement du sol et une intrusion de l’eau de mer, 
qui ont tous deux rendu ces maisons inhabitables et le terrain inutilisable.

Les constructions abandonnées sont les conséquences de l'irrévérence humaine 
envers la nature ; elles représentent également la situation de Taïwan dans 
les relations internationales. Pour Yang, ils sont autant un avertissement 
qu'une métaphore : le mode de vie des habitants de la côte est en train 
de disparaître et Taïwan continue de lutter au niveau international. Il est 
désireux de révéler cette situation avec son travail. Seulement cette fois, 
par rapport à ses œuvres précédentes, il choisit d'être moins franc avec son style. 
Il attire les spectateurs avec des images « pittoresques » méticuleusement 
produites et les confronte à la sombre réalité qui se cache à l'intérieur.

De plus, Yang alimente le titre en mandarin de La beauté submergée 
de Formose - Taïwan Shui Mo - avec une touche linguistique, avec laquelle 
il soulève 3 points. Premièrement, il implique que Taïwan a coulé (水沒), 
écologiquement et politiquement. Deuxièmement, il se réfère à la forme 
et à l'esthétique des lavis d'encre (水墨) dans son choix de présentation 
de ces images. Enfin, il pose la question : « Est-ce que Taïwan est belle ? ("美嗎?"), 
Qui ressemble à "水沒" et "水墨" lorsqu'il est prononcé dans le dialecte 
taïwanais. Et la réponse est pour le public à contempler.



© Yang Shun-Fa

Né en 1964, Yang Shun-Fa a grandi dans une famille d'agriculteurs à Tainan. 
Il connaissait les conditions difficiles de la terre et ce qu'il faut pour lutter 
dans un tel environnement. Après son service militaire, il est entré à China 
Steel Corporation et y a travaillé depuis. Il a appris la photographie au club 
photo de CSC et c’est là qu’il s'est plongé dans le monde de la création 
d'images. Depuis plus de 30 ans, il a produit des dizaines de projets, dont 
beaucoup ont été exposés dans de grandes institutions et festivals du monde 
entier, notamment le Musée des Beaux-Arts de Kaohsiung, le Grand Palais, 
Paris, la Biennale du Kosovo et la Maison Européenne de la Photographie, 
Taipei Fine Musée des Arts, Festival de photographie de Lishui, CO4 Taïwan 
Avant-Garde Documenta.

L'approche artistique de Yang a évolué du premier style pictural, à une expression 
plus subjective, puis à la photographie mise en scène et aux manipulations 
d'images numériques. Ses expérimentations se sont poursuivies tout au long 
des années 1990 et 2000. Ses réflexions sur l'atmosphère sociale de l'ère 
post-loi martiale de Taïwan ont été incorporées dans des projets de documentaire 
social, d'interventions artistiques, d'art de la performance et d'installations 
photo. Les travaux notables incluent Reconstructed Kingdom (1993-1997), 
Rampant Beasts (1998-2002), le projet d'intervention communautaire 
Embellishing Hongmaogang (2007), Home and Rootless (2004-2008) et 
The Island Project (2014-en cours).

Ces dernières années, il s’implique à documenter et à représenter son île 
bien-aimée de Taïwan. The Island Project a été conçu dans ce but en 2014 et 
Yang Shun-Fa se consacre actuellement sur cet objectif. The Island Project 
comprend quatre parties : Hommage à Chen Ting-Shih (Part I), The Submerged 
Beauty of Formosa (Part II), The Submerged Beauty of Formosa—Defending 
the Nation, the Land (Part III), Taiwan To- Allez (Part IV).



AIR GALLERY BY SRA’ART (FACTORY PHNOM PENH)

AURÉLIA FREY (France, Née en 1977)

Le sortilège des marins

A l’instar de Marguerite Duras et marquée par les écrits de cette dernière, 
Aurélia Frey souhaite mettre en avant l’omniprésence de l’eau au Cambodge 
et au Vietnam. Ce sujet à la fois intriguant et passionnant qu’est l’eau, 
porteuse de vie et de mort, avait déjà été mis à l’honneur par l’artiste à travers 
son projet Les Sortilèges des Marins dont elle présente certaines photographies, 
complétées par le début de son travail en résidence au Cambodge dans 
le cadre de La Route des Résidences. Établissant un lien subtil entre littérature, 
peinture et photographie, elle scrute la lumière et ses effets pour inventer 
des ailleurs poétiques.

Diplômée de l’Ecole Nationale Supérieure de Photographie (ENSP), Aurélia 
Frey voit sa carrière ponctuée par la découverte de nouvelles contrées : 
elle a, entre autres, travaillé en Egypte, en Norvège, en Islande et a parcouru 
pendant cinq mois le Qhapac Nan, chemins des incas à la frontière de l’Equateur, 
de la Bolivie et du Pérou. La photographe-auteure a participé à de nombreuses 
résidences, dont celle de la Casa Velázquez de Madrid. Son travail a également 
été exposé dans une multitude de lieux : le Musée d’Histoire Naturelle du Caire, 
le Château de Tours, le Festival Manifesto de Toulouse

Aurélia Frey est résidente dans le cadre du programme La Route des résidences, 
soutenu par l’Institut français (Paris) et le Fonds de dotation La Petite Escalère. 
En Asie depuis le 15 octobre, et pour une résidence de 3 mois au Vietnam et au 
Cambodge, au sein de la Villa Marguerite Duras de l’Institut français du Cambodge, © Aurélia Frey

Ci et là-bas

La programmation de Photo Phnom Penh 2023 s’enrichit de trois nouvelles 
expositions qui seront présentées à Phnom Penh Factory, ancien lieu 
industriel devenu grand centre alternatif culturel – malheureusement 
temporaire – où se déroulent de très nombreuses activités et qui est très 
prisé de la jeunesse.



https://aureliafrey.com/

et de la Villa Saigon de l’Institut français du Vietnam, Aurélia Frey travaille 
à capturer « les secrète résonnances des moments » des deux pays qui 
l’accueillent.
 
La Villa Marguerite Duras

Ce programme de résidence d’écriture accueille chaque année 3 auteurs/autrices 
en résidence, pour une durée maximale de 12 semaines. Cette résidence 
d’écriture contribue à renforcer le soutien de l’IFC à l’écriture, à la traduction 
et à l’édition, déjà engagé auprès de partenaires tels que le Sipar et le salon 
du livre du Cambodge. L’objectif est de favoriser l’émergence d’une nouvelle 
dynamique autour de l’écriture, en phase avec le Cambodge d’aujourd’hui, 
et d’amplifier l’émergence locale du secteur éditorial, pour une meilleure 
influence à la fois de la culture et de la langue françaises. Défendre et 
soutenir le livre, première industrie culturelle française, constitue en effet 
un véritable enjeu éducatif et interculturel, dans un pays où la majorité 
de la population à moins de 30 ans. 

La Villa Saigon

Programme de résidences interdisciplinaires, la Villa Saigon accueille 
depuis 2018 des artistes de tous horizons : chorégraphes, peintres, 
sculpteurs, musiciens, architectes, auteurs… Lors de résidences d’une durée 
maximale de 12 semaines, 8 à 10 artistes développent chaque année 
des projets ayant trait au Vietnam, articulés à la scène locale. Ces résidences 
permettent le croisement des idées, des personnes et des disciplines; 
elles prennent corps dans un événement de sortie de résidence, permettant 
d’inviter le grand public vietnamien à rencontrer l ’artiste français 
et à découvrir son travail. Des artistes vietnamiens sont également 
sélectionnés régulièrement pour se rendre en France, grâce au programme 
“Réciprocité” de la Villa Saigon – IFV.

© Aurélia Frey



AIR GALLERY BY SRA’ART (FACTORY PHNOM PENH)

©  Clorinde Coranotto

Née en 1999, art nOmad est une structure mobile d'art performatif basée 
à Arnac-la-Poste, commune rurale en France qui est dotée depuis 2005 
d’un véhicule construit sur mesure : le Véhicule art nOmad (ou "Van"), 
sculpture modulable et pionnier, en France, des équipements d'art contemporain 
itinérants.  art nOmad est un projet artistique et expérimental en constante 
évolution, conduit par Clorinde Coranotto (assistée d’Aurélie Verlhac, sa complice) 
et nourri de rencontres et d’opérations co-construites avec des artistes, 
des étudiants d’écoles d’art, des curateurs, des historiens et critiques d’art, 
des auteurs, des chercheurs, des techniciens, des enseignants, des institutions… 
et des publics-participants de tous horizons.

En 2021 lors de la 3e Triennale art nOmad - « nattes-nappes », le commissaire 
« performatif » invité Valentin Rodriguez (directeur de l’Institut français 
du Cambodge) choisit de dessiner un double parcours : l’un en Occident 
en 2021, l’autre en Extrême-Orient en 2023. 
Pour cette première phase en France, une importante exposition a permis 
de présenter de nombreux artistes de la scène artistique cambodgienne. 
Des œuvres furent présentées par toute une équipe dans et autour du Véhicule 
art nOmad en France. C’est en écho à sa thématique que Clorinde Coranotto 
(auteure de cette triennale d’art contemporain itinérante) était intervenue sur 
la carrosserie du camion en la faisant recouvrir avant de partir par un collage 
de photos numériques imprimé sur papier adhésif. Elle proposa également 
à Véronique Framery – alias MissV – de participer à cette aventure dans le cadre 
d’une résidence embarquée pendant laquelle elle produisit un ensemble 
de sténopés sur les lieux hétérotopiques (Hétérotopies #1). 

A Phnom Penh Clorinde Coranotto, poursuivant la série de « ses peaux 
de camion et autres » démarrée en 2005, recouvrira cette fois-ci un tuk-tuk 
en découpant des motifs de la série « Métapeaux de tuk-tuk » imprimées sur 
papier autocollant issues de son "Journal photographique" retraçant cette 
troisième triennale. Elle ira cette fois-ci à la rencontre d'enfants des ONG 
partenaires avec une "cape scratch" crée toujours à partir d'impressions 
de son livre, devenant ainsi un support de nouvelles performances.

MissV (France, Born 1980)
Clorinde Coranotto (France, Born 1967)



https://www.instagram.com/missvpictures/?hl=en

Comme elle l’avait fait pour la première phase de la Triennale en France, 
elle photographiera la suite de cette aventure qui se déroulera au Cambodge. 

De son côté, MissV poursuivra sa résidence entamée en 2021 avec art nOmad 
sur les lieux hétérotopiques. Le diptyque constitué (Hétérotopies #1&2) ainsi 
que quelques pièces de son travail au long cours sur l'image fantôme seront 
présentés au public lors de PPP.

Légende visuel  Clorinde Coranotto :
Collage numérique à partir de photos du "Journal photographique de la 3e 
Triennale art nOmad - parcours français" (ouvrage français/khmer, paru aux 
éditions art nomad en 2023)

Née en 1967, Clorinde Coranotto fonde en 1999 art nOmad, une structure 
mobile d’art performatif à Arnac-la-Poste, petite commune rurale au cœur 
de la France. Pratiquant un art de contact, cette plasticienne créée en 2005 
le Véhicule art nOmad, à la fois sculpture performative et pionnier des dispositifs 
d’art contemporain itinérants – véhicule dont la carrosserie devient le châssis 
sur lequel elle tend de nouvelles peaux. Après de multiples expériences 
en partage, elle met en œuvre en 2015 avec sa complice Aurélie Verlhac, 
la toute première Triennale art nOmad – une triennale d’art contemporain 
itinérante qui dure le temps de son déplacement. 

Née en 1980, MissV vit et travaille à Limoges. Après 10 ans de carrière dans 
le théâtre, elle quitte tout pour entrer à l’École nationale supérieure d’art 
de Limoges et y obtient son DNSEP en 2021. Formée en photographie auprès 
de Nicolas Treatt, Gérard Rondeau, Pierrot Men, Denis Dailleux, Sarah Duby, 
Philippe Bazin, elle accorde une importance particulière aux procédés 
analogiques et à la poétique de l’accident. Elle développe un travail sur l’Image 
fantôme, et photographie depuis 2015 à 4 mains avec Clément Delpérié pour 
le projet [Just] Kids. Son travail a été présenté aux Francophonies en Limousin, 
à la Maison François Méchain, aux Rencontres de la Jeune Photographie 
à Niort, aux Bains-Douche à Chauvigny, à la Cryogénie à Strasbourg, à la Tour 
de Bridiers de la Souterraine, au lycée Valin de La Rochelle.  

©  MissV



STUDIO IMAGES
Regard sur le Cambodge

Studio Images, créé suite à la première édition du festival, est 
la seule structure sérieuse d'enseignement de la photographie au 
Cambodge. Au sein de l'Institut français, elle permet gratuitement 
aux jeunes filles et aux jeunes hommes d'acquérir les instruments 
leur permettant de s'exprimer. Pour cette exposition collective, 
le but est de montrer une diversité de points de vue, de jeunes, 
sur le pays.









AIR GALLERY BY SRA’ART (FACTORY PHNOM PENH)

© Hou Sokratana  (David James)

HOU SOKRATANA (DAVID JAMES) (Cambodge, né en 1982)

Trash
Pour évoquer et visualiser les désastres entrainés par 
la prolifération du plastique qui finit par se retrouver dans 
les océans et a de graves effets sur la faune, mais également 
sur la flore sous-marine, Hou Sokratana (David James) a choisi 
la métaphore et de composer un petit conte tragique. On peut 
voir, sous une belle lumière, le ballet des poissons, libres, 
puis peu à peu ils se trouvent confrontés au plastique – transparent 
donc peu visible – et sont enfermés et se retrouvent prisonniers. 
Sans dramatisation excessive, c’est un constat désolé pour 
mobiliser contre cette pollution dramatique.

Né en 1982 à Siem Reap, Hou Sokratana (David James) a d’abord 
appris le dessin à Color Cambodia, puis a suivi en 2011 un cours 
d’initiation à la photographie avant d’obtenir en 2014 
son diplôme en ingénierie civile. Pratiquant également 
la sculpture, qu’il a exposé à plusieurs reprises, il a complété 
sa formation en photographie en suivant en 2019 le workshop 
donné par Philong Sovan. Il  est également guide pour 
des touristes japonais. 
 



© Baty Morokot

La petite ville de Siem Reap – qui donne accès aux temples 
d’Angkor – est traversée par un long canal sur lequel ont été 
édifiés une vingtaine de ponts, la plupart en bois. Depuis 
quelques années et en raison des transformations de la ville 
qui veut s’adapter de plus en plus au flux touristique, certains 
sont détruits et remplacés par des ponts en béton afin 
de permettre aux voitures de les emprunter.

Baty Morokot a documenté, calmement et en couleurs, l’activité 
permanente sur ces vieux ponts indispensables à tous, empruntés 
aussi bien par les piétons que par les motos.
 
Née en 1986 à Siem Reap où elle réside et travaille, elle 
pratique d’abord et prioritairement la peinture. Son travail 
de bénévole dans sa communauté s'inspire autant de son 
observation de la vie quotidienne, de la nature et de la culture. 
Elle utilise la peinture comme moyen d'explorer les souvenirs, 
une nouvelle perspective sur ces objets ordinaires et 
ces situations de la vie quotidienne.
 
Elle a rejoint Artcation à Chhlong, un programme d'ateliers 
conçu pour les clients du Relais et les enfants locaux, Kratie 
(2021), elle a suivi l'atelier de photographie dirigé par Sovan Philong, 
Siem Reap (2019). Elle est diplômée de la Build Bright University 
dans le domaine de la comptabilité et de la finance (2007).

AIR GALLERY BY SRA’ART (FACTORY PHNOM PENH)

BATY MOROKOT (Cambodge, née en 1986)

Siem Reap Bridge 



AIR GALLERY BY SRA’ART (FACTORY PHNOM PENH)

© Chhen Kimhong

CHHEN KIMHONG (Cambodge, né en 1993)

Buddhist Monk Robe

AIR GALLERY BY SRA’ART (FACTORY PHNOM PENH)

Un travail graphique et plastique en jouant avec la robe d’un moine jetée 
dans les airs. Et une recherche à la fois sur les formes et sur la couleur. 
Il présente par ailleurs sa série sur les « Bus stops », une exposition 
individuelle, dans le cadre du festival.

Né à Takmao en 1993, il a fait ses études au collège Hun Sen de Takmao, 
puis intègre l’Université de Phnom Penh où il obtient en 2018 son 
diplôme en techniques de la communication. Il s’initie à la photographie 
à partir de 2019 au sein d’une association professionnelle puis au 
Studio Images de l’Institut français avant de parfaire sa formation par 
un cours de montage vidéo.

Dès 2018 il travaille comme créateur graphique pour différentes entreprises, 
collaborant avec les responsables du marketing, aussi bien pour des messages 
pour les réseaux sociaux que pour des produits de promotion imprimés.

Depuis 2023 il travaille pour Pathmazing Inc pour qui il crée des concepts 
visuels afin de communiquer les idées correspondant aux stratégies, 
comme le « compte à rebours » des 100 jours précédant les SEA Games 
qui se déroulèrent au Cambodge cette année. Il conçoit des visuels 
pour la promotion, des supports marketing hors ligne et numériques, 
il photographie tous les produits pour les publications quotidiennes sur 
les réseaux sociaux, traite avec les fournisseurs pour choisir les supports 
et valide l'impression. Il crée à la main ou à l'aide de progiciels informatiques, 
sélectionne la couleur, les images, le style de texte et la mise en page, 
en collaboration avec le responsable marketing, le numérique et 
l'équipe commerciale. 



©
 N

hean Lyda

AIR GALLERY BY SRA’ART (FACTORY PHNOM PENH)

NHEAN LYDA (Cambodge, née en 1986)

Mat

Lyda, formée à la photographie par Studio Images, elle a été invitée en 
2021, ainsi que 9 autres photographes cambodgiens, à participer 
à l’exposition sur le textile “Natte, Nappe,Map” à l’Institut français 
du Cambodge. Pour  cette carte blanche, elle a fait flotter des nattes sur 
le Mékong où l’on vient fréquemment les laver. Elle a produit avec ces 
objets familiers des images poétiques en jouant subtilement sur la 
couleur et la lumière.

Née à Phnom Penh en 1986, elle a terminé ses études en 2007 et s’est 
établie comme commerçante au Marché Russe. En 2009 elle a rejoint le 
Studio Images et elle a suivi les ateliers organisés dans ce cadre à 
l’Institut français du Cambodge. Très occupée par ses obligations 
familiales, elle pratique la photographie à un rythme lent



AIR GALLERY BY SRA’ART (FACTORY PHNOM PENH)

KHIEV KANEL (Cambodge, né en 1988)

« Le White Building, ou Bodeng comme on l'appelle communément, 

est un immeuble d’habitation collective municipal construit en 1963, 

situé au cœur de Phnom Penh. Symbole du modernisme au Cambodge, 

ce bâtiment servait de logement à des enseignants, des artistes et 

des fonctionnaires à faible revenu. De 1975 à 1979, le White Building 

a été abandonné mais a été réoccupé par d'anciens et de nouveaux 

locataires après la victoire sur le régime des Khmers rouges en 1979. 

Les gens qui y vivent n'aiment pas dire aux autres qu'ils sont des résidents 

du White Building car ceux qui n’y vivent pas ne voient que le côté 

obscur de ce bâtiment. En revanche, je pensais que c'était une maison 

d'harmonie. Lorsque je suis entré pour la première fois dans ce bâtiment, 

j’ai senti qu’il y régnait une atmosphère paisible et familiale. Cependant, 

selon le plan d'urbanisation du gouvernement, le White Building sera 

un impact émotionnel, économique et social sur les personnes qui 

y vivent. C’est ma tentative d’enregistrer l’histoire du White 

Building, des jeunes, des artistes traversant leur vie dans un espace 

historique en voie de disparition qui pourrait bientôt disparaître, 

mais j’espère ne pas être oublié. »

En documentant les espaces et la vie quotidienne du Bâtiment Blanc, 

Khiev Kanel a construit une mémoire de ce qui a aujourd'hui disparu 

au cœur de la capitale.Ses images en couleurs sans effet, son attention 

aux détails, aux gestes des gens, à l'atmosphère, sont désormais 

un document pour l'Histoire.  

Before The Raze 

© Khiev Kanel

Khiev Kanel est né en 1988 à Phnom Penh. Il est diplômé en informatique 

et en audit mais se tourne vers la photographie en 2013. Il travaille avec 

la photographie, l'image en mouvement et la performance. La pratique 

artistique de Kanel se concentre sur les histoires personnelles, 

l’environnement, les questions économiques et sociales. Son travail 

personnel exprime l'auto-dépression et le sentiment de fragilité résultant 

de la perte de membres de sa famille, qui pourraient trouver un écho 

chez d'autres personnes confrontées à des problèmes similaires.  



© Khiev Kanel

https://khievkanel.wixsite.com/kanel

Son autre domaine de travail concerne l'oppression sociale, les justices 

sociales et les droits de l'homme, y compris les problèmes générés 

par l'urbanisation et la dégradation de l'environnement tels que les expulsions, 

les droits fonciers et les pollutions (eau, air, bruit et lumière). 

Khiev Kanel a été largement exposé au Cambodge et dans la région. 

Sa dernière exposition personnelle Staircases, a eu lieu à Java Art Gallery 

Touk Kork, Phnom Penh en 2018. Son film projeté pour la saison 

culturelle 2023 est Pineapple Eyes III. Certaines expositions collectives 

et performances récentes incluent Pineapple Eyes II, Art Fair Philippines 

(2021) ; Pineapple Eyes II, exposition des lauréats du Julius Baer Next 

Generation Art Prize (2021), Singapour ; Célébration d'ouverture en douceur 

et collecte de fonds de STP (Silapak Trotchaek Pneik 2021), vente aux 

enchères et exposition de collecte de fonds Sa Sa (2020), Phnom Penh 

40 ans (2020), Riverside Walkway ; Future Light (2019), Futures Factory, 

Phnom Penh ; Immerger (2018), Sa Sa Art Projects ; Royaume du plastique, 

Meta House, Phnom Penh ; Être personne et aller nulle part, Festival 

Tokyo, Tokyo, Japon ; Nous aurons été jeunes, Ilham Gallery, Kuala 

Lumpur (2017-2018) ; Projets Mabini, Manille ; Komunitas Salihara, Jakarta; 

Parc de sculptures d'art NU, Bandung ; Objectifs - Centre de photographie et 

de cinéma, Singapour ; Bus Hin, Penang ; Corps de chagrin, Sa Sa Art 

Projects, Phnom Penh ; « Remains », exposition éphémère, Kon Leng 

Khnhom, Phnom Penh (2018) ; et « Bricks », Photo Phnom Penh 2017, 

Institut français, Phnom Penh, Cambodge. 



EXPOSITION  À L'AÉROPORT DE PHNOM PENH

Nous sommes très heureux que notre partenaire Cambodia 
Airports by Vinci soit de retour parmi nos partenaires. Nous 
annoncerons l'édition 2023 de PPP à l'aéroport de Phnom Penh 
avec les photographes Kim Hak (Cambodge), Suong Mardy 
(Cambodge), Olivia Gay (France),  Chhen Kimhong (Cambodge) et 
Baty Morokot (Cambodge).

© Olivia Gay

© Chhen Kimhong 

© Suong Mardy 

© Kim Hak

© Baty Morokot

SUONG MARDY

KIM HAK

OLIVIA GAY

CHHEN KIMHONG

BATY MOROKOT



https://www.facebook.com/MardySuongPhotographer?mibextid=ZbWKwL

© Suong Mardy

SUONG MARDY  (Cambodge, né en 1981)

Peu de photographes cambodgiens travaillent en noir et blanc 
mais Mardy Suong le fait, s'appuyant sur une forte tradition 
photographique. Amoureux de la nature et de la biodiversité 
il poursuit son long voyage avec les oiseaux, un de ses sujets 
de prédilection. Et il semble jouer avec eux dans le rectangle, 
montrant comment ils occupent l'espace du ciel ou de l'eau. 
Il peut réaliser des portraits, saisir des moments de danse, 
du rythme et il est toujours très soucieux de la composition 
et de la géométrie.

Né à Phnom Penh en 1981, il est ambassadeur Sony Alpha 
au Cambodge depuis 2015 et fondateur de Cambodia Street 
Photography et Cambodia Biodiversity Photography. Il est 
un professionnel de la photographie de rue, de paysage et 
de la faune. Il a commencé la photographie en 2009. En 2013, 
il a été le 1er vainqueur du Canon Photo Marathon du Cambodge. 
En 2015 et 2017, en coopération avec l'ambassade du Cambodge 
en Chine, ses œuvres ont été exposées à Pékin, en 2016. Pour 
aider les étudiants cambodgiens en Corée du Sud, il a 
organisé une exposition de photos caritative. En 2017, 
il participe au Mois de la photographie à Tokyo, auJapon. 
En 2018 il est 3ème lauréat du Sony World Photography 
Award. En 2018, il participe à l'exposition Photo Project avec 
le Photo Phnom Penh Festival à l'IFC, en avril 2019 il 
obtient le prix de 2ème meilleure photo de la meilleure photo 
de tourisme de l'ASEAN pour le 32e programme ASEANTA 
AWARDS OF EXCELLENCE.

En novembre 2019, il a participé à l'atelier Photo Project, 
organisé par Angkor Photo Festival à Siem Reap. En 2022, il a publié 
le premier livre de Cambodia Street Photography 2021 et en 2023 
il se prépare à publier le deuxième livre de Cambodia Street 
Photography 2022 et la même année Cambodge Biodiversity 
Photography. Il a participé à l'exposition photo de photographie 
d'oiseaux avec le Salon national des carrières et de la productivité 
en 2023.

Oiseau

EXPOSITION  À L'AÉROPORT DE PHNOM PENH



© Amy Lee Sanford

EXPOSITIONS ET PROGRAMMES ASSOCIÉS

Exposition « Nostalgia » 25-Oct au 31-Déc-2023

Une exposition collective de photos de collections personnelles 
organisée par Prum Bandiddh, Cheng Vanthan et Dana Langlois.

Les images possèdent une incroyable capacité à capturer l’essence 
de nos vies et les moments importants qui façonnent notre histoire. 
Pour célébrer ce pouvoir captivant et la beauté intemporelle 
de la photographie argentique, nous sommes ravis de présenter 
une exposition centrée sur le thème de la « Nostalgie ». Le thème 
nous permet d'inclure des instantanés de la vie quotidienne, 
des événements familiaux, des mariages, etc. Les images vont 
des années 1950 à nos jours, offrant un aperçu de l'évolution 
de la vie quotidienne et des traditions cambodgiennes à travers 
l'objectif.

Java Creative Cafe Toul Tom Poung



https://solange-brand.com/en/ © Solange Brand

EXPOSITION “ ANGKOR 1968 ”

Des photographies inédites des temples d'Angkor par Solange Brand

En décembre 1968, alors qu’elle a 22 ans, Solange Brard découvre 
Angkor. Elle vient de passer trois ans à l’ambassade de France 
à Pékin, période durant laquelle elle a été une des très rares 
à photographier la Révolution culturelleben couleurs. Sur le chemin 
du retour par la France celle qui devait devenir directrice artistique 
du Monde Diplomatique est fascinée et profondément touchée 
par la beauté et le mystère des temples khmers envahis par 
la végétation et pas encore fréquentés par les touristes.

Les photographies en couleur de cette découverte sont exposées 
pour la première fois au Templation Angkor Resort de Siem Reap et 
à l'hôtel PenhHouse à Phnom Penh. 

Les tirages sont disponibles à la vente.

Penh House Hotel - Phnom Penh (ouverture le 30 Nov 2023)



LANCEMENT OFFICIEL DU LIVRE “CAMBODIA STREET PHOTOGRAPHY 2022”

23-Déc-2023

La photographie de rue se donne pour objectif de photographier toutes 

les activités et la vie des Cambodgiens dans la rue et dans l’espace 

public (ville, province, village). Cambodia Street Photography est un groupe 

indépendant sur Facebook avec sa page Facebook et un groupe Facebook 

d'environ 12 000 membres passionnés par la photographie de rue. 

Le but de la création de ce groupe de Cambodia Street Photography est de :

(1) partager les connaissances et sensibiliser à la photographie de rue 

et inspirer les idées créatives de photographie étrange dans les lieux 

publics du Royaume du Cambodge, (2) encourager les jeunes et les 

amateurs de photographie de tous âges à connaître la valeur de la 

photographie ( les photographies sont des composit ions et 

des souvenirs importants). (3) Encouragez les membres du groupe 

à organiser un concours en choisissant de bonnes photos quotidiennement, 

mensuellement ou annuellement et en offrant diverses incitations 

aux membres qui donnent le meilleur. (4) Promouvoir la réalisation 

photographique au niveau international et la connaissance 

des capacités des photographes du Royaume du Cambodge.

C'est la deuxième année que l'équipe compile le livre 2022, qui est 

une collection de photos comme bonnes chaque mois ou chaque année. 

Ce livre contient les œuvres de 162 photographes et un total 

de 472 photos prises en 2022. Le lancement du deuxième livre 

de Cambodia Street Photography 2022 aura lieu le samedi 23 

décembre 2023 au Legend Premium Olympia Cinema.

 

Cinéma Légende Premium Olympia



 •   1826 : Nicéphore Niépce prend la première photographie permanente 
stable.
 • 1839 : L'invention du daguerréotype par Louis Jacques Mandé 
Daguerre est annoncée à Paris
 • 1839 : William Henry Fox Talbot publie sa démarche photographique 
dans "Some Account of the Art of Photogenic Drawing" Talbot a créé 
des images d'objets en les plaçant sur du papier sensibilisé au chlorure 
de sodium et au nitrate d'argent. Il les appelait des « dessins photogéniques ».
 •  1841 : William Henry Fox Talbot introduit le calotype, un raffinement 
supplémentaire de son processus négatif-positif. Le processus du calotype 
a considérablement augmenté la sensibilité photographique du négatif 
et réduit le temps d'exposition nécessaire dans l'appareil photo 
à quelques secondes.
 •   1842 : Sir John Herschel invente le procédé du cyanotype, photographies 
de teinte bleue qui sont aujourd’hui à nouveau très pratiquées.
 •   1848 : les frères Langenheim de Philadelphie présentent la première 
diapositive photographique à projeter avec une lanterne. En élargissant 
l 'utilité de la photographie et en la rendant adaptée à des fins 
de divertissement et d'éducation, les diapositives avec lanterne ont 
duré jusque dans les années 1950.
 •   1850 : Louis Désiré Blanquart-Evrard annonce la méthode de création 
de tirages albuminés. Les photographes adoptent volontiers le nouveau 
papier d'impression de Blanquart-Evrard. En 1866, la British Quarterly 
Review estimait qu'en Angleterre seulement, six millions de blancs 
d'œufs étaient utilisés chaque année pour fournir de l'albumine pour 
la surface des papiers.
 •   1852 : John Adams Whipple prend des daguerréotypes de la Lune 
à travers le télescope de l'observatoire du Harvard College, l'un des plus 
grands télescopes au monde à l'époque. Parmi les premières vues 
réussies de la Lune à l'aide d'un télescope, les daguerréotypes de John 
Adams Whipple ont marqué le début de l'ère de la photographie 
astronomique.
 

• 1854 : Le format de la carte de visite est popularisé par André-Adolphe-Eugène 
Disdéri de Paris, dont l'atelier était fréquenté par une clientèle d'élite, 
dont l'empereur Napoléon III.Dans les années 1870, des millions 
de cartes de visite étaient fabriquées dans le monde entier et souvent 
rassemblées dans des albums destinés à être visionnés à la maison. 
De taille similaire à la carte de visite courante de l'époque, la carte 
de visite consistait en une photographie, généralement une impression 
à l'albumine, montée sur une carte mesurant environ 10 x 6 cm.
• 1856 : le procédé de ferrotype est breveté aux États-Unis par 
le scientifique, photographe et astronome américain Hamilton Smith. 
Le ferrotype était une alternative peu coûteuse au daguerréotype. 
Souvent réalisés par des photographes de rue itinérants et presque 
toujours utilisés pour la photographie de portraits, les ferrotypes 
étaient populaires en Amérique jusqu'au début du XXe siècle.
• 1863 : Felice Beato, l'un des premiers photographes et photojournalistes 
de guerre, arrive à Yokohama, au Japon. Huit ans après avoir photographié 
la guerre de Crimée, Felice Beato ouvre un studio à Yokohama. Son travail 
a grandement influencé la photographie souvenir japonaise, ou Yokoha-
ma shashin, et il est devenu l'un des photographes occidentaux les plus 
célèbres au Japon.
 • 1869 : Le mouvement pictorialiste s'épanouit en tant que style 
photographique de la fin des années 1860 au début des années 1900.
 •  1874 : Le papier à la gélatine d'argent devient disponible dans 
le commerce. L'utilisation généralisée du papier gélatine argentique 
dans les années 1890 en a fait le procédé d'impression photographique 
en noir et blanc le plus courant du 20e siècle.
 •  1877 : Eadweard Muybridge développe un obturateur rapide et
 se lance dans des études sur la locomotion humaine et animale.
 •   1885 : le criminologue et anthropologue français Alphonse Bertillon 
invente le portrait d’identité judiciair. Travaillant pour la préfecture 
de police de Paris, Bertillon a inclus des portraits photographiques 
standardisés dans les dossiers complets qu'il a créés pour identifier 
les criminels. Son système fut rapidement adopté par la police 
en Grande-Bretagne, en Europe et aux États-Unis.

 

HISTOIRE DE LA PHOTOGRAPHIE



 •  1888 : George Eastman commercialise l'appareil photo Kodak n° 1 
avec le slogan : "Vous appuyez sur le bouton, nous faisons le reste". 
 •   1898 : Alta-Vista présente le premier appareil photo panoramique 
américain produit en série. Les premières photographies panoramiques 
sont apparues dès 1845, mais l'Alta-Vista et le Kodak Panoram n°4, 
introduits en 1899, permettaient aux amateurs de prendre de petits 
panoramas ne dépassant pas 12 pouces en utilisant un film en rouleau 
et sans trépied.
 •  1900 : Eastman Kodak présente l'appareil photo Brownie au prix 
de détail d'un dollar. Sans doute l'appareil photo le plus populaire 
du XXe siècle, le Kodak Brownie, facile à utiliser et peu coûteux, 
a considérablement élargi le marché amateur de la photographie, 
donnant naissance à des générations de photographes, qui compilaient 
souvent leurs photographies dans des albums.
 •  1903 : L'invention de l'avion par les frères Wright révolutionne 
la photographie aérienne
 •  1907 : En France, les frères Lumière introduisent le procédé de couleur 
autochrome. Premier procédé couleur commercial, l'autochrome 
est devenu populaire auprès des photographes amateurs et est resté 
disponible jusqu'à la fin des années 1930.
 •  1924 : la photographie surréaliste est introduite dans la publication 
d'André Breton, Le Manifeste du surréalisme.
 •   1925 : Leica I devient le premier appareil photo 35 mm pratique et 
est une réussite commerciale.
 •  1934 : l'exposition de la National Alliance of Art and Industry à New 
York présente des photographies publicitaires et industrielles dans 
un cadre artistique. Dans les années 1930, la photographie était 
devenue le support de choix pour la plupart des publicités imprimées, et 
une nouvelle génération de photographes appliquait une sensibilité 
moderniste à leur travail commercial.
 • 1935 : Eastman Kodak présente le Kodachrome, le premier film 
transparent couleur
 • 1936 : Life de Henry Luce, le premier magazine d'information 
américain entièrement photographique, paraît dans les kiosques.
 •  1940 : le Museum of Modern Art de New York crée le premier 

département de photographie dans un musée d'art et nomme 
Beaumont Newhall directeur.
 • 1942 : Eastman Kodak développe le procédé Kodacolor pour réaliser 
des tirages couleur à partir de négatifs couleur.
 • 1947 : Edwin Land présente le premier appareil photo instantané, 
le Polaroid Land Camera Model 95, qui produit des impressions en 60 
secondes environ.
 • 1949 : Ouverture du Musée international de la photographie à la 
George Eastman House à Rochester, New York.
 • 1955 : Edward Steichen organise l'exposition "The Family of Man" 
au Museum of Modern Art de New York.
 • 1962 : National Geographic, l'un des premiers pionniers des photographies 
imprimées en couleur, devient le premier grand périodique américain 
à publier un numéro contenant uniquement des photographies en couleur.
 • 1963 : Kodak lance l'Instamatic, le premier appareil photo compact.
 • 1975 : Steven Sasson, ingénieur chez Eastman Kodak, développe 
le premier appareil photo numérique qui reste au niveau de la recherche.
 • 1977 : On Photography de Susan Sontag est publié.
 • 1980 : Roland Barthes publie La chambre claire.
 • 1981 : Invention et annonce de la photographie numérique.
 • 2000 : lancement du téléphone avec appareil photo.
 • 2004 : Kodak cesse la production d'appareils photo argentiques.
 • 2012 : Faillite de Kodak.



La photo est 
votre mémoire
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votre mémoire
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IFC

Inauguration IFC

IFC

Médiathèque 
de l’IFC 

(1er étage)

9:00 
-

20:00
10:00 

-
11:00

15:00 
-

16:00

Lecture de portfolios

Présentation de 
14 livres de
photographie 
de la médiathèque
de l’IFC par
Philong Sovan 

18:00 
-

19:00

Vernissage de 
l’exposition " Looking
at Cambodia" et "
Ici et là-bas"

Air Gallery by Sra'Art
(Factory Phnom Penh)

Air Gallery by Sra'Art
(Factory Phnom Penh)

Air Gallery by Sra'Art
(Factory Phnom Penh)

PROGRAMME  PHOTO PHNOM PENH FESTIVAL 2023

7-DÉC-
2023

8-DÉC-
2023 

9:00 
- 

20:00

19:00 
-

20:00

18:30 
-

19:00

LIEUJOUR PROGRAMMEHORAIRE

Projection des travaux
de 5 photographes
cambodgiennes et 
des photographies
contemporaines
venues de Taïwan

IFC

19:00 
-

20:00

Projections: 
"The expired film"
de Mech Sereyrath;
« Far-Near » 
de Jens Olof Lasthein,
photographe suédois

Air Gallery by Sra'Art
(Factory Phnom Penh)

9-DÉC-
2023  

Médiathèque
de l’IFC 

(1er étage)

Départ:
- IFC
- Plantation
- Centre Bophana
- Ambassade de France
- Sra’Art Gallery
- Friends Futures Factory (F3)
- Retour à IFC

9:00 
-

20:00

10:30 
-

11:30

14:00 
-

16:30

Conférence 
de Denis Dailleux

Tour en Tuk Tuk
(Expositions 
extérieures 
et intérieures)

"Le couronnement du
roi Jayavarman VII" par
la Norodom Buppha
Devi Dance School  

18:00 
-

19:00

19:00 
-

19:45

Projection des 
12 finalistes du
Leica Oskar Barnack
Award, et des vidéo
du Vietnamien
Huy Quần Hoa  

IFC

IFC



La photo est 
votre mémoire

10-DÉC-
2023 

9:00 
-

20:00

18:00 
-

19:00

Remise des prix du 
concours photo: 
« Un patrimoine bâti
enfermé, caché et oublié »
soutenu par European
Union in Cambodia 

 
19:00 

-
21:00

Soirée de clôture
de Photo Phnom
Penh festival 

Air Gallery by Sra'Art
(Factory Phnom Penh)

Air Gallery by Sra'Art
(Factory Phnom Penh)

Air Gallery by Sra'Art
(Factory Phnom Penh)

12-DÉC-
2023 

18:30 
-

19:30

Conférence de
Alan Crumlish et
Amanda Rogers

BOPHANA CENTER

16-DÉC-
2023

15:00 
-

16:00

Conférence
de Kim Hak

IFC CINEMA

18-DÉC-
2023

18:30 
-

19:30

Rencontre avec
Hul Kanha et
visite guidée
de l’exposition

PLANTATION

GALLERY

22-DÉC-
2023

18:30 
-

19:30

Rencontre avec
Chhen Kimhong et 
visite guidée
de l’exposition

SRA'ART GALLERY

23-DÉC-
2023  

15:00 
- 

20:00 

Lancement officiel du
livre Cambodia Street
Photography 2022 

LEGEND PREMIUM

OLYMPIA 

25-OCT
AU

31-DÉC 

10:00 
-

17:00

Exposition 
« Nostalgia »

JAVA CREATIVE CAFÉ

(TTP)

30-NOV
AU

31-DÉC
2023

10:00 
-

19:00

Exposition 
“Angkor 1968” 

PENHHOUSE

HOTEL

EXPOSITIONS ET PROGRAMMES ASSOCIÉS 

LIEUJOUR PROGRAMMEHORAIRE



Le projet « La photo est votre mémoire » vous propose d’imprimer ou 
de scanner les photos de votre choix, gratuitement, dans les lieux et 
horaires indiqués dans ce programme, tout le long du weekend 
d’inauguration du festival. Si vos photos sont anciennes ou abîmées, 
l’équipe de Photo Phnom Penh les scannera, les retouchera pour 
les préserver, et les imprimera.
 
Ne perdez pas la mémoire contenue dans vos photos !

LA PHOTO EST VOTRE MÉMOIRE



L’INSTITUT FRANCAIS DU CAMBODGE

#218 RUE 184 - BP 827

+855 (0)23 985 611 / 612

LA GALERIE DE L’INSTITUT FRANÇAIS DU CAMBODGE 

EST OUVERTE :

- DU LUNDI AU JEUDI DE 10H À 18H

- DU VENDREDI AU SAMEDI DE 10H À 17H

POUR LES VISITES GUIDÉES DANS LES AUTRES LIEUX D’EXPOSITION, VEUILLEZ CONTACTER :

PHOTOPHNOMPENH@GMAIL.COM

PRESSE INTERNATIONALE:

 CATHERINE PHILIPPOT - RELATIONS MEDIA & PRUNE PHILIPPOT

CATHPHILIPPOT@RELATIONS-MEDIA.COM

PRUNEPHILIPPOT@RELATIONS-MEDIA.COM

+ 33 1 40 47 63 42

WWW.RELATIONS-MEDIA.COM

NOUS PROPOSONS DES VISITES GUIDÉES GRATUITES À L’INSTITUT FRANÇAIS DU CAMBODGE

VEUILLEZ RÉSERVER À L’ADRESSE SUIVANTE :

INFO@INSTITUTFRANCAIS-CAMBODGE.COM

Suivez-nous sur les réseaux sociaux :



L’équipe de la médiation culturelle vous attend à l’IFC !

Responsable culture :

Borin KOR

Responsable médiation et pôle cinéma :

Rochivorn THEN

Chargées de la médiation culturelle :

Cyrielle PAULEAU

Ruby CHUM

Stagiaire en médiation culturelle :

Kanha UONN

M PRINTING AND ADVERTISING
012 44 63 66 - 069 44 63 66

F A S H I O N  

SAHAT
- Royal Palace Hotel -



NOTES


