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LE PRINTEMPS DE CAHORS 1994 

Petit à petit, sans à-coups ni démesure, le Printemps de Cahors est 
devenu, au bout de seulement trois années d'existence, un des festi­
vals les plus vivants d'Europe. Un des plus attendus aussi, car il joue 
un rôle unique d'observatoire de la création contemporaine en 
matière de photographie et d'arts visue ls : un lieu où l'on voit de 
nouveaux artistes émerger et se confronter à d'autres, où l'on voit 
évoluer des œuvres déjà affirmées, ou encore se rencontrer œuvres 
p lus anciennes et œuvres récentes. Car notre objectif n'est pas le 
nouveau à tout prix. Il peut être tout aussi intéressant, par exemple, 
de donner une lecture différente d'œuvres déjà connues des spécia­
listes, d'effectuer des rapprochements ou des oppositions, de donner, 
en clair, un contexte véritable à la création contemporaine. 

Le Printemps de Cahors a la chance extraordinaire de pouvoir se déve­
lopper en étant pratiquement libre de toutes contraintes ( dans les 
limites évidemment d'un budget somme toute modeste). Grâce à 
l'enthousiasme de sa Présidente, Marie-Thérèse Perrin, grâce à la fidé­
lité de ceux qui le soutiennent, c'est-à-dire les institutions nationales 
et régionales, ses différents mécènes et partenaires, et la Ville de 
Cahors, il est à l'abri de l'agitation ou de la sclérose qui affectent gra­
vement certaines autres manifestations. Il peut dès lors se consacrer à 
la seule mission qui lui incombe : présenter un programme de grande 
qualité, et le rendre accessible à tous ceux qui souhaitent s'y intéresser. 

Quoi de nouveau pour l'édition 1994 ? Les espaces d'expositions, tout 
d'abord, qui s'enrichissent du deuxième étage de l'espace Caviole, que 
la Municipalité a bien voulu faire rénover pour le mettre à la disposi­
tion du Printemps dès ce mois de Juin, mais qui est appelé à servir, bien 
entendu, à l'ensemble de la politique artistique de la Ville. A côté de 
cela, nous conservons les lieux emblématiques auxquels tout un chacun 
ici est attaché : le moulin Saint -James, la Chantrerie, le Grenier du 
Chapitre, le Musée, le Cellier des Élus, et enfin le Tribunal, utilisé à 
titre expérimental l'an passé, et qui s'est avéré un espace original, 
convenant bien à un certain type de présentation. 



Côté organisation, l'accroissement du travail de préparation et d'ins­
tallation nous a conduits à renforcer l'équipe, en confiant le commis­
sariat de la plus grande partie des expositions à Chantal Grande, 
directrice artistique d'un centre d'art à Tarragone (Espagne) - Régis 
Durand conservant quant à lui la charge de certaines expositions 
(« Tom Drahos », « Lieux de l'écrit », et « Photographies d'artistes » 

pour cette année) et demeurant le conseiller artistique de l'ensemble 
de la manifestation. 

Les projections nocturnes, dont le responsable est Jean Lelièvre, et 
qui constituent une des originalités du Printemps, renforcent elles 
aussi cette année leur programme artistique en faisant appel à 
l'œuvre de trois photographes importants, qui sont présentés dans les 
pages qui suivent. La section « Racines et Découvertes du Lot », 

dont l'organisation est confiée cette année à Patrick Olivier, évolue 
elle aussi. Installée mainten an t au rez-de-chaussée de l'espace 
Caviole, elle rend hommage cette fois à Jean Dieuzaide, figure tuté­
laire bien connue de la photographie en Midi-Pyrénées. Mais elle 
inaugure aussi, pour la partie « Découverte », une politique de com­
mande à un artiste, français ou étranger, sur la région du Lot, grâce à 
une subvention d'aide à la création attribuée par la Ville de Cahors 
(dont le bénéficiaire est cette année Olivier Mériel). Autre innova­
tion: à l'espace Caviole toujours, dans les petits locaux annexes de la 
cour, l'invitation lancée à une galerie ( toulousaine cette année, la 
galerie Sollertis) et à un éditeur de livres de photos (les éditions 
Marval), afin que le public du Printemps puisse rencontrer ces 
acteurs essentiels du monde photographique. 

Côté expositions, le Printemps continue dans la voie amorcée en 
1992, et qui constitue la spécificité de la manifestation : une photo­
graphie qui s'inscrit dans la création artistique contemporaine, plutôt 
que dans un répertoire des usages spécifiques du médium (reportage, 
publicité, mode, etc.). Pas de thème général non plus, puisque notre 
souci est avant tout de faire connaître des démarches individuelles. 
Toutefois, quelques grandes orientations se dessinent. Un ensemble 
autour du corps, tout d'abord - non pas tant sa représentation, 
sublime ou misérable, que son usage comme support d'une vision 
artistique particulière. Que celle-ci puisse être aussi bien concep­
tuelle, politique, humoristique, ou strictement privée, rend bien 
compte du caractère problématique de cette idée du corps aujour­
d'hui : corps morcelé, inquiet, support de toutes les angoisses 



contemporaines. Il y aura donc au Musée 4 artistes qui interrogent 
cela: Joan Fontcuberta, Patrick Raynaud, Andres Serrano, Javier 
Vallhonrat. Mais aussi, d'une certaine manière, Patrick Tosani 
(Chantrerie) ; ainsi que Dieter Appelt (Moulin) et Gerd Bonfert 
(Grenier du Chapitre) pour lesquels l'autoportrait a joué un rôle 
essentiel, même si aujourd'hui ils s'en éloignent au profit d'autres 
problématiques. 

Autre ensemble fort qui se dessine, celui qui concerne ce qu'on pour­
rait appeler une mémoire et une conscience du monde. Il inclut évi­
demment les 13 photographes des Lieux de l'écrit, qui ont tenté de 
traduire photographiquement l'imagination de l'espace chez 13 écri­
vains du vingtième siècle (Caviole). Mais également Tom Drahos 
et son projet de photographie-cinéma sur les villes européennes 
(Cellier), Walter N iedermayr et ses paysages panoramiques somp­
tueux et irréels (Moulin), Hannah Collins (Chantrerie) et la trou­
blante objectivité de ses fragments du réel, Bill Henson (Grenier) et 
ses images d'un monde dont le temps semble s'être . retiré, et, tout à 
fait à l'opposé, Jochen Gerz et sa sensibilité très fine aux jeux ambi­
gus de la mémoire et du désir collectifs (Chapelle du Musée). 

Ce ne sont pas là, redisons-le, des thèmes qu'il s'agissait de traiter, 
mais des lignes de force qui se dégagent de notre programmation. 
Demeurent aussi, et c'est tant mieux, des singularités: Miro Svolik et 
son sens de l'humour et de la mise en scène (Tribunal) ; Helmut 
Newton, qui a choisi de ne pas exposer ses photographies à la 
manière habituelle, et a imaginé pour elles un autre support et une 
autre présentation, à l'extérieur ( Cour du Musée) ; et enfin ces 
artistes qui ne sont pas photographes, mais qui parfois, plus ou moins 
régulièrement selon les cas, ont recours à l'image photographique 
dans leur œuvre, tels que Bertrand Lavier, John Chamberlain, Bernar 
Venet, Christian Boltanski, David Salle, Richard Long, Robert Rau­
schenberg, lmi Knoebel, dont nous présentons un ensemble de tra­
vaux au deuxième étage de l'espace Caviole. 

Partout où cela sera possible, des documents vidéos accompagneront 
les expositions. Et nous présenterons aussi le film que nous avons 
réalisé pendant le Printemps 1993, qui a laissé à chacun le sentiment 
très agréable d'une fête et d'un travail réussis, avec le secret espoir de 
faire, cette année, encore un peu mieux. 

Régis Durand 

Chantal Grande 



Hannah COLLINS ( 1956, vit à Barcelone) 

Les travaux d'Hannah Collins respirent un sens aigu et physique de 
la vie. Les espaces vides, occupés seulement par des morceaux de car~ 
ton ou par d'énormes superficies de plastique, nous conduisent vers 
ces photographies dans lesquelles le désert ( « Heart and sou l », 

« Le cœur et l'âme », comme elle le nomme), dans sa perfection, 
inquiète et irrite par sa pureté même. 

Les images sont inflexibles. Ni le romantisme, ni les rêveries n'y 
trouvent place, même pas pour forger une symbologie à usage cou~ 
rant. Les objets que nous voyons sont là, dans leur condition phy~ 
sique, et entrent seulement en jeu en composant un « ensemb le » 

d'étranges associations : des nappes froissées, des huîtres sur des pla~ 
teaux, des escargots dans un filet, une chevelure, des fleurs jonchant 
le sol et tout autour une obscurité profonde. 

C'est la quiétude, précisément, qui génère cet état indéterminé, 
indéfini, cette sensation imprécise que nous nommons anxiété, 
angoisse ou gêne. L'obscurité enveloppe, par son vide, les objets de 
cette réalité comme un utérus qui retiendrait tout. 

Juan Vicente Aliaga 

CHANTRERIE . 



HANNAH COLLINS, FRANCESCA, 1990 (COLLECTION MARCOS MARTIN BLANCO , 
COURT GALERIE JOAN PRATS, BARCELONE) 



Patrick TOSANI (1954, vit à Paris) 
Depuis la fin des années 70, Patrick Tosani a fait de la photographie 
l'outil quasiment exclusif autant que l'objet de sa démarche artis~ 
tique. Après plusieurs séries faisant appel à des objets souvent trans ~ 
formés et à des matériaux inertes ou organiques, stables ou instables, 
organisés selon une mise en scène et une structure narrative, telles 
les œuvres de 1982 (figurines ou architectures figées dans la glace), 
jusqu'aux Pluies (1986), son intérêt s'est focalisé sur des objets 
ordinaires de notre univers quotidien, talons, cuillères, tambours 
(1987 ~88) puis des objets moins courants, énigmatiques, dans les 
séries Circuits et Niveaux ( 1990). ( ... ) 

C'est avec les Ongles (1990) et la première série Vue (millefeuilles) 
(1990) que Patrick Tosani s'engage dans une recherche se rapportant au 
corps. Images de nourriture, ou du corps humain fragmenté, les œuvres 
ici rassemblées, apparaissent comme un des développements logiques de 
certaines œuvres antérieures telles les cuillères (lien emblématique 
entre la nourriture et le corps) ou les tambours (Géographie, 1988) 
(surface d'une peau tendue qui ne vibre que par les mains). 

Lorsque le corps se fait présent, il n'apparaît que sous une forme frag~ 
mentaire. C'est avec une très grande pudeur et prudence que l'artiste 
l'appréhende, privilégiant les extrémités comme les ongles, les che ~ 
veux, éléments protecteurs, dépourvus de sensibilité. Si d'ordinaire 
ceux~ci sont l'objet de la plus grande attention - coiffure, maquillage 
- ils sont présentés ici sous leur aspect le plus naturel, exempts de 
toute sensualité. 

La vision photographique de Patrick Tosani s'avère provocante 
et perturbatrice : millefeuilles et côtelettes deviennent inconsommables, 
bousculant par là le tabou qui entoure d'un caractère sacré toute 
nourriture ; les « portraits » des chevelures et des ongles conçus selon 
un angle de vue inhabituel et isolés du corps, nous contraignent à 
voir ce que l'on oublie de voir, ce que l'on ne veut pas regarder. ( ... ) 

En passant d'une œuvre à l'autre, nous sommes désorientés, ébranlés 
dans notre verticalité de spectateur : le plan supposé horizontal des 
têtes se retrouve dans le plan vertical du mur, les plantes des pieds 
(Sol, 1993) disposés à même le sol se retrouvent en dessous. Ce senti~ 
ment d'étrangeté spatiale ne pourrait surgir sans l'usage de dimen~ 
sions et de formats quasi architecturaux qui déterminent chacune de 
ces photographies. 

Laurence Bossé* 

CHANTRERIE. Exposition réalisée avec la collaboration de la galerie Liliane 
et Michel Durand~Dessert à Paris . 

* Extrait de la préface du catalogue de l'exposition Patrick Tosani, Musée d'Art 
Moderne de la Ville de Paris, déc. 93-janvier 94 . 



PA TRICK TOSANI, MT92, XX92 



Dieter APPELT (1935, vit à Berlin) 

Dans les travaux récents de Dieter Appelt, la photographie fait retour 
à elle-même. Délibérément, ces images renoncent à illustrer quoi que 
ce soit de significatif ou de sensationnel, elles ne se soucient plus de 
figer des instants spectaculaires ; de manière générale, elles mettent en 
cause l'immédiateté du rapport à l'objet. Le figuratif, avec tout ce qu'il 
comporte de factice et de superficiel, fait place à une démarche photo­
graphique qui se donne à voir pour elle-même, dans son épaisseur 
propre. Dans cette œuvre, nous voyons la photographie sonder et 
exp lorer une fois de plus ses propres possibilités, nous la voyons s'inter­
roger sur ce qui, dès avant sa naissance, était posé comme le pro­
gramme idéal d'un mode nouveau de connaissance du monde: « Nous 
aurions enfin la clé de toute une série de phénomènes si nous arrivions 
un jour à modifier autre chose que leur simple enveloppe extérieure. » 

L'œuvre photographique de Dieter Appelt prend à cœur d'ébranler et 
de défaire l'habituel rapport sujet-ob jet. Il ne s'agit pas d'instaurer 
une correspondance symbolique entre intériorité, expérience subjec ­
tive et expérience du monde, qui transformerait l'univers des objets 
en un arsenal d'allégories du sujet. L'analogie résiderait bien plutôt 
dans le fait que le monde extérieur et le monde intérieur se présen­
tent l'un et l'autre comme une chambre noire susceptible d'être 
éclairée de la même façon : ne parle-t-on pas d' « éclair » ou d' « illu­
mination » lorsqu'une idée jaillit subitement, comparable à l'objet 
sur lequel on projette un faisceau lumin eux ? 

Les œuvres de Dieter Appelt nous ouvrent les yeux sur les limites de 
nos préférences et de nos modèles, tout en indiquant une issue à ce 
cabinet de glaces où nous ne sommes finalement confrontés qu'à notre 
propre reflet. Et cette issue nous ramène à une photographie où l'ima­
ginaire devient réalité et où les ombres retrouvent l'usage de la parole. 

Bernd Weyergraf 

M OULIN SAINT-JAMES. Exposition réalisée avec la collaboration de la 
galerie Baudouin Lebon, Paris. 
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DIETER APPELT, OBJEKT WALDUNGEN (DÉTAIL) , 1988 



Walter NIEDERMAYR (1952, vit à Bolzano) 

Walter Niedermayr sait parfaitement que la photographie transforme 
la réalité en fiction, mais il sait aussi que la fiction a ses propres 
droits sur la réalité. Sa façon de mêler les photos en noir et blanc et 
en couleurs rend encore plus intense cette approche. Le rejet de la 
notion de réalité en premier ou arrière-p lan est aussi particulière­
ment clair dans le ton particulier des photos couleurs qui sont 
fluides, douces, et dont tout contraste prononcé est absent. 

La façon dont Niedermayr pense son moyen d'expression pose éga le­
ment le problème des genres de manipulations que permettent les 
images photographiques. 

Les images ne s'intéressent pas tant aux questions topographiques 
qu'au phénomène lin guistique de déplacement métonymique dans 
leq uel elles fonctionnent comme fragments. En fait nous percevons 
tout e réalité - et ceci à un point beaucoup plus important que l'on 
pourrait l'im aginer - comme l'effet cumu latif d'un champ d'images 
reliées entre elles. 

Les images font avant tout référence à elles-mêmes et à d'autres 
images. Les réalités au-de là d'elles sont des interprétations de l' esprit. 

La répétition est une tactique visue lle importante dans l'interpréta­
tion des Montagnes Blanches. Le spectateur est obligé de faire un 
effort personnel de perception en regard des séquènces et des images 
isolées à partir desquelles elles sont analysées. Ce n'est que lorsque 
nous les regardons lentement - chacune des photos est un acte maté­
riel de perception - que nous pouvons sonder le champ des images et 
reconnaître les différences et mouvements, qu'on peut, en fait, voir 
en elles. Chacune des séquences isolées se présente comme un pano­
rama, mais nous apprenons à discerner les vides et les fractures qui 
sont presque analogues aux ruptures réelles du paysage. Ces « bles­
sures » dans le paysage correspondent aux vides de perception que 
l'on retrouve entre les photographies isolées. La stratégie de répéti­
tion, des différences minimes et des chevauchements identiques, pro­
voque une sensation d'irritation qui contrarie constamment les 
courts-circuits possibles qui pourraient tendre à identifier réalité et 
image. 

Walter Niedermayr ne s'intéresse pas à la définition d'une vérité qui 
réside en dehors de ses images : il s'intéresse à l'intensification de la 
vision. 

Karl Aignier * 
MOULIN SAINT-]AMES. 

* Extrait du catalogue die Bleischen Berge, AR/GE Kunst Galerie Museum , Bozen , 
1993 . 



WALTER NIEDERMA YR, SASSOLUNGO GRU PP SELLA, 1991 
(COURT. AR/GE KUNST, GALER IE MUSEUM BOLZANO) 



Tom DRAHOS (né en 194 7 en Tchécoslovaquie, 
vit à Paris depuis 1968) 

Le parcours de Tom Drahos depuis plus de 25 ans peut se lire comme 
une exploration passionnée des ressources et des frontières de l'image 
photographique : de ses photos~constats des tout débuts, proches du 
reportage, aux « images fabriquées » dont il fut un des pionniers dans 
les années 70, aux gestes de plus en plus radicaux des années 80 et 
90, dans lesquels l'image photographique traverse toute une série 
d'avatars (déchirure, grattage, dissolution, brûlage, etc.). 

Ces dernières années, Tom Drahos s'est mis à explorer une autre 
dimension fondamentale de l'image photographique, sa temporalité. 
Comme pour aller au bout du paradoxe qui consiste à faire exister 
l'image fixe dans un flux temporel, il a recours au cinéma. Les films 
qu'il réalise ont pour sujet telle ou telle ville européenne, et sont faits 
à partir de milliers de photographies prises dans cette ville. Ces pho~ 
tos sont ensuite filmées en 16 mm. Le film subit diverses interven~ 
tions au développement, qui permettent d'agir sur la matière même 
de l'image, sa transparence ou son opacité notamment. 

Puis Tom Drahos tire une copie vidéo, avec un travail particulier sur 
la bande sonore. Le résultat est un objet paradoxal: cinématogra~ 
phique, certes, puisqu'il y a défilement d'images, mais riche de 
l'extraordinaire densité d'information dont la masse des photos est 
porteuse. La bande passe sur un récepteur vidéo installé dans un 
simulacre d'appartement qui est lui~même comme la photographie 
d'un intérieur ordinaire. Installation en apparence tranquille, mais 
traversée en réalité de tensions très fortes : banalité objective de 
l'environnement, mais subjectivité très chargée du film; présence du 
monde extérieur, mais vacuité de l'intérieur, etc. 

Régis Durand 

CELLIER DES ÉLUS. Exposition coproduite par le Printemps de Cahors et 
Paris Audiovisuel (Mois de la Photographie à Paris, où la pièce sera pré~ 
sentée en novembre 1994) . 



TOM ORAHOS, APPARENCE , SALAUMINES , 1994 



Gerd BONFERT (1953, vit à Cologne) 

Représentations d'un espace virtuel mis en forme par la luminance 
d'un support, les œuvres photographiques de Gerd Bonfert nous 
plongent dans un monde diaphane, traversé de lumière et pourtant 
obscur à notre entendement. 

Corps ou objets, visages ou parpaings tour à tour irradiés ou éblouis 
par une blancheur luminescente ne sont plus que prétextes à faire 
image ... 

L'outil, c'est la temporalité du procès photographique ; c'est lui qui, 
grâce au support, permet à la matière photographique de se faire voir 
épaisse et dense comme un bloc de glace luminescent. Usant ainsi du 
temps et de la durée, Gerd Bonfert allège le réel de son aspect maté­
riel et charge l'im age de sa propre substance. Les objets « éclairés », 

qu'ils soient ou soient devenus, tables, grilles métalliques ou dalles de 
pierre, manifestent leur propre virtualité. « Pleins » de lumière, ils 
apparaissent en effet comme flottants dans un espace gris intemporel, 
résistants tout juste à une apesanteur artificielle. Comme soumis à un 
couple de forces antagonistes d'attraction et de répulsion, ces disques 
lumin escents semblent ne plus être que pures projections dans un 
monde éthéré et pourtant opaque. Là, entre ce que la photographie 
permet de concevoir et ce qui n'est pas réalisable, se dessine la 
démarche du photographe. 

Parce que Gerd Bonfert sait que le passage par le virtuel est néces­
saire à la réalité pour se laisser saisir et méditer, parce qu'il sait laisser 
la lumi ère autant informer que fabriquer ses propres fantasmagories, 
parce que enfin il fait confiance aux potentialités créatrices du sup­
port sensible dans le travail photographique, ses œuvres de lumi­
nance se contemplent comme « des visions sans regard », inaugurant 
ainsi une nouvelle pensée de l' espace, une nouvelle qualité de ren­
contre entre la lumière et la matière. 

Michelle Debat* 

GRENIER DU CHAPITRE. Exposition réalisée avec la collaboration de la 
galerie Bouqueret + Lebon, Paris. 

* Extrait de « La luminance comme matière du virtuel » , cat . Gerd Bonf ert, galerie 
Bouqueret + Lebon, Paris. 



GERD BONFERT, 054-1, 1990 



Bill HENSON ( 1955, vit à Melbourne) 

Les œuvres présentées ici, commandées à l'origine par l'Opéra de 
Paris, représentent un nouveau développement pour Henson : à la 
fois par son utilisation de la couleur, et pour la manière dont il 
évoque ce qui unit un ensemble de personnes, à travers la conven~ 
tion, le dispositif général, des visages absorbés par l'écoute de la 
musique, que ce soit avec inquiétude, indifférence, ou avec une maî ~ 
trise de soi impénétrable. Visages attentifs, dans une demi~pénombre, 
comme si la source de lumière était celle de la scène, et qui suggèrent 
une profondeur intérieure qui se révèle face à l'autre événement, 
le drame musical qui se déroule sous leurs yeux. 

L'art d'Henson ne craint pas de laisser entrevoir un prodige immi~ 
nent. De fait, il joue de cette possibilité comme d'un piano, et c'est 
une des raisons pour lesquelles le simulacre du grand art est si présent 
dans ces photographies qui évoquent tant la peinture. Ce sont, en un 
sens, des représentations photographiques de la nature et de l'effet de 
l'art. Leur sujet est ce à quoi ressemble un visage qui écoute; mais 
d'une manière plus large, ce sont des tentatives pour donner une 
apparence à la manière dont l'art agit sur quelqu'un, sans avoir 
recours à des explications littéraires ou intertextuelles. Comme dans 
tous les travaux d'Henson, on y retrouve un sens du drame, du sujet 
manifeste. Voici des gens, en tenue de soirée, mais en train d'écouter, 
mais au ~delà de cette évocation concrète d'un projet complexe et 
allusif, cet ensemble est une histoire condensée de ce à quoi res~ 
semble un visage quand son regard se perd dans quelque chose 
d'autre. 

Peter Craven 

GRENIER DU CHAPITRE. 



BILL HENSON , PARIS OPERA PROJECT, 1990/91 (COLLECTION DE L 'ARTISTE) 



Jochen GERZ ( 1940, vit à Paris) 

« Alan Johnston disait : « Les images sont naïves et les mots sont 
jaloux. » Je n'ai jamais été photographe, en terme de métier. Ce que 
j'aime bien dans la photographie, c'est qu'elle permet de faire rapide­
ment une image, une image, sans plus. J'ai besoin d'images pour 
écrire, comme il s'avère que j'ai besoin de textes pour avoir mes 
images. Je ne peux pas imaginer les unes sans les autres. C'est comme 
une pré-constellation qui est en moi, que j'essaie de respecter. 
La photographie, en réalité, est un élément porteur à côté d'un autre. 
Si l'un lâche, l'autre aussi( ... ). 

Je me rends compte que la photographie n'est pas pour moi une signa ­
ture, une histoire à voir. Son avantage est qu'elle peut potentielle­
ment être faite par tous. La technologie, d'ailleurs, me donne raison. 
Avec les appareils récents, mon singe pourrait faire des photos. 

La photographie pourrait alors être l'outil, le pinceau de tout le 
monde. Comme si l'artiste était personne et tout le monde. Pas la 
« masse », pas la « majorité silencieuse », ni non plus une « minorité 
opprimée », ou encore une « minorité privilégiée », mais nous - sans 
plus-value, sans mise en place de muscle créatif, sans gymnastique 
bohème ... Le pinceau, tout simplement, que quelqu'un peut prendre 
ou laisser (je commence à partir d'ici à m'imaginer avec plaisir la vie 
après l'humanisme. Une seconde modernité : l'art non matériel et 
sans auteur). 

La photographie ne peut pas partir de zéro, elle doit servir ce qui se 
trouve devant l'appareil. Je ne peux rien inventer avec elle, je ren ds 
hommage à ce qui est. Et dans le contexte de la démesure du 
XXe siècle, des exagérations névrosées du fait artistique, l'acte photo­
graphique, par ce côté mimétique, me plaît. La photographie me 
semble devenir comme un palimpseste, comme un morceau de trot­
toir qui garderait l'empreinte de tout, une impression du temps, par­
faitement laconique et indifférente (aussi laconique et indifférente 
que le réel). Et qui, à partir de son mimétisme, peut se permettre de 
devenir relativement non reconnaissable, car on sait ce qu'elle doit 
au réel. Avec elle, je tiens mon fil d'Ariane, et je ne redoute plus 
l'errance sans fin dans un labyrinthe. La photographie n'exclut pas 
une véritable défaite des traces, elle permet de repenser le non­
mimétique, l'abstraction, avec modestie. » 

Jochen Gerz* 

CHAPELLE DU MU SÉE. 

* Extrait d'un entretien avec R. Durand, Art Press, n° h ors série. La photographie, 
l'intime et le public, 1990. 



JOCHEN GERZ, BEAUTY, 1993 (COURT. GALERIE SIMA, NUREMBERG) 



Javier VALLHONRAT (1953, vit à Madrid) 

Dans ses travaux précédents, « Hommages », « Animal- Végétal », 

« L'espace possédé », Javier Vallhonrat confrontait sa propre configu­
ration poétique du monde à une vision critique du mode photogra­
phique. Ainsi, son travail s'est déroulé autour du possible conflit 
surgi de cette confrontation. En se photographiant, l'auteur jette un 
pont entre la photographie en tant qu'image, et l'expérience de la 
photographie comme processus. 

Éliminant le regard du photographe, travaillant dans l'obscurité 
totale, avec des allumettes comme unique source lumin euse, l'auteur 
provoque devant l'objectif une série d'événements, de faits divers, 
enregistrés sous forme de « spectres ». Le temps, la lumière et 
l'espace, en un seul acte, deviennent objet photographique, 
empreinte de cet événement. 

Ainsi le photographe, immergé dans le processus créatif, intègre 
expérience active et image photographique. Selon ses propres paro­
les : « Travailler dans l'obscurité totale, trouée uniquement par le res­
plendissement des allumettes, m'a procuré un sentiment de fugacité, 
non seulement de l'image, mais aussi comme expérience vécue, me 
permettant de condenser celle-ci en une image. Ce qui m'intéresse, 
c'est qu'à travers ce processus, j'ai pu redéfinir ma relation avec le 
support photographique. » 

Chantal Grande 

MUSÉE. 



JAVIER VALLHONRA T, AUTOGRAMAS , 1991, /If 3 (COURT GALERIE FORUM) 



Joan FONTCUBERTA (1955, vit à Barcelone) 

Bien au-delà des dichotomies et des lectures dualistes, Fontcuberta 
ana lyse les possibilités d'interprétation d'un corps depuis le corps de 
l'im age. Dans son travail avec des corps, anatomiques et artistiques, 
et avec les ombres, qui sont autant d'absences de ceux-ci, le corps des 
images de la série Doble Cos (Corps double) apporte plus d'informa­
tion que les images mêmes des corps qui sont présentés. Le travail 
impose une confusion qui, tout en s'é loignant des dichotomies et des 
dualités déjà enracinées dans son travail, é largit le spectre interpréta­
tif autour du corps, dans une vision contemporaine et pluridiscipli ­
naire, le prêtant à de multiples lectures. Dans l'Hi storia Artificia l de 
Joan Fontcuberta, Doble Cos est l 'un, personne et cent mille de 
Pirandello, au moyen de la photographie. Dans l'œuvre sont présents 
le corps que nous voyons et dont nous savons qu'il existe, celui dont 
nous nous souvenons en voyant un nu, celui que nous imaginons 
sous un vêtement, celui que nous évoquons depuis un portrait pictu­
ral, la masse de muscles et de nerfs qui, nous le savons, se trouve dans 
le corps et provoque le désir, le sque lette qui le soutient et, présent et 
absent à la fois, le corps de l'âme : la matière incorporelle par défini­
tion que nous souhaitons atteindre pour pénétrer notre corps avec sa 
forme et ainsi, selon le mot d'Aristote, « l'in-former » . Donner forme 
à notre corps. 

A partir de concepts et de techniques déjà .utilisés dans la série 
Palimpsestos, dans laque lle l'artiste travaillait avec des restes de fleurs 
et avec la manipulation d'images végétales, Fontcuberta travaille, 
dans Doble Cos, avec des images prises à la peinture et avec ses 
empreintes, ses ombres et ses surimpressions afin de vaincre le pos iti­
visme sur son propre terrain. Le photographe catalan démystifie le 
dogmatisme des images en discréditant le document photographique. 
Il camoufle la nature en artifice, et l'artifice sous l'empreinte de la 
nature, pour que le doute transcende, le doute qui approche la 
rigueur. 

Donner un corps à une idée, c'est la réaliser et réveiller un corps, 
c'est le remplir de vie, l'ouvrir à de nouvelles sensations, le rendre 
capable d'une meilleure compréhension d'autant d'événements. 
Le Doble Cos de Fontcuberta est l'image d'une idée, le corps de celle­
ci, et cette idée est celle de la multiple vision d'un même corps : celle 
que nous voyons, celle que nous interprétons, celle dont nous avons 
la nostalgie, celle que nous devinons et celle que nous retenons. 
Le corps double de Fontcuberta se dédouble et se déplie afin de reflé­
ter, depuis son extravagance et sa comp lexité, la diversité corporelle. 

Anatxu Zabalbeascoa, Mars 1994 

MUSÉE . 



JOAN FONTCUBERTA , LE REVE, 1993 (COLLECTION DE L 'ARTISTE) 



Patrick RAYNAUD (1946, vit à Paris) 

L'exposition du corps nu, la présentation du corps mort ou mis à 
mort, souvent avec ses blessures, représente depuis toujours un acte 
de vénération, où le fait même que le regardeur se voie confronté à 
un cadavre nu fait naître une relation hautement ambiguë et dans un 
certain sens perverse. La contemplation provoque l'admiration et 
l'effroi, une identification quasi mystique avec le mort qui est en 
même temps une mise à distance à reculons . Le corps devient un 
objet d'adoration mais aussi un monument à la mort. ( ... ) 

En présentant des mannequins grandeur nature presque réels dans 
des caisses d'emballage, Patrick Raynaud essaie d'intensifier cette 
effrayante approche de la réalité pour indiquer différents niveaux de 
signification. Les corps nus exposés ici sont des imitations artifi­
cielles et non pas de vraies représentations (ce n'est donc pas une 
documentation, ni une « reproduction » du corps vrai, les représen­
tations sont des trompe-l'œil). 

En d'autres termes, ces objets troublants servent ici d'objets de 
démonstration. Cela signifie aussi que l'on peut - et doit - faire, 
montrer, essayer, démontrer avec eux « tout » ce qui n'est ni « per­
mis », ni possible avec des corps vrais. La possibilité physique ainsi 
que le manque de limites morales, la liberté incontrôlée, ouvrent ici 
des perspectives étendues, insécurisantes, dangereuses, qui renvoient 
à des domaines situés au-delà de nos systèmes de valeurs convention­
nels, sociaux, moraux, juridiques et conceptuels. ( ... ) 

L'acte de l'emballage et du déballage reçoit ainsi une signification 
métaphorique, rituelle et même éthique. L'artiste emballe les conte­
nus et les messages qui renvoient à un autre niveau de réalité et à 
une autre « conscience radicale », dans une œuvre d'art. Et cette der­
nière devient elle-même une caisse d'emb a llage contenant des 
œuvres d'art précieuses. La méga-structure culturelle « travaille » 

avec les œuvres d'art, s'en sert, les transporte et les présente, les 
emmagasine et les reproduit af in d'augmenter leur valeur culturelle 
et d'atteindre des bénéfices financiers. ( ... ) 

En ouvrant les caisses, on dévoile l'œuvre d'art, tout comme l'inter­
prétation d'une œuvre d'art fait apparaître les significations et les 
messa ges cachés. ( ... ) 

© Lorand Hegyi * 
MU SÉE. 

* Extrait de « La catharsis cac h ée », préface du catalogue de l' expos iti on. 
Patrick Raynaud, Palais Lichten ste in , Vienn e, sept. 1993 . 



PATRICK RAYNAUD , PASSAGERS CLANDESTINS , 1991 (COLLECTION DE L 'ARTISTE) 



Andres SERRANO (1950, vit à New York) 

Les portraits de nomades que j'ai faits au début des années 1990 doi~ 
vent beaucoup au travail d'Edward Curtis, qui au début du siècle a 
passé sa vie à tenter de faire une chronique de ce qu'il pressentait 
être « une race en voie de disparition » à savoir les Tribus Indiennes 
d'Amérique. 

A la différence de Curtis, je n'ai pas fourni de décors ou d'habits à 
mes modèles, mais comme mon prédécesseur, je portais un appareil 
photo de studio portable, un trépied, un flash, un réflecteur et me 
suis fait accompagner de deux assistants. Les sujets étaient payés à 
titre symbolique et tous, sauf deux, ont accepté la parution. 

Bien que je n' a ie pas forcément cherché à rendre les personnes pho~ 
tographiées plus nobles ou héroïques qu'elles n'étaient, on me félicite 
parfois pour la dignité que je leur ai donnée. Ce à quoi je réponds 
que je n'ai rien donné à ces personnes qu'elles ne possédaient déjà. 
Néanmoins, j' avais envie de donner un visage, un nom et une pré~ 
sence à ces sans~abris qui restent invisibles même lorsque nous les 
« regardons ». Et en cela, je pense avoir réussi. 

Andres Serrano 

M USÉE . 



ANDRES SERRANO, "PAYNE", SÉRIE DES NOMADES , 1990 (COURT GALERIE YVON LAMBERT, PARIS) 



Helmut NEWTON ( 1920, vit à Monte,Carlo) 

A la différence de nombre de ses confrères, Helmut Newton n'hésite 
pas à conduire ses recherches formelles vers des œuvres d'inspirations 
diverses, dans le but d'élargir son répertoire iconologique et afin 
d'éviter le ressassement. C'est dans cette perspective que, depuis 
1980, il élabore une esthétique intrinsèque à la statuaire antique en 
produisant des « grands nus » dont la charge érotique, si elle ne laisse 
pas indifférent, nous déporte vers l'onirisme. Étape pour le moins ori, 
ginale du langage photographique, ces anatomies surdimensionnées 
confèrent une valeur statufiante à des effigies de papier dont l'objet 
sexuel est évincé par la froideur toute marmoréenne que la pose 
induit. Muscles bandés à l'extrême, cambrures sous tension, complé­
tés par le raffinement de chaque détail, parviennent à définir leur 
propre logique de l'illusion que parachève avec sensualité le travail 
de la lumière. L'effet de tridimensionnalité demeure ici une énigme 
qui s'apparente à ce que l'on nomme la « manière ». Quand on 
regarde ces « grands nus » de quatre mètres de haut, ce qui frappe de 
façon indélébile, c'est l'équilibre à la fois subtil et violent de la pré­
sence de corps glorifiés, projetés dans la double spatialité du fond 
photographique et de l'infini du ciel. Exercice inhabituel dont l'habi­
leté novatrice défie avec hardiesse, de manière presque provocante, 
les lois de la pesanteur, selon une rhétorique subjective et ambiguë 
de la « femme-colosse ». 

L'horizontalité est bannie pour un parti-pris de verticalité exempt 
d'artifice et dont l'effet spectacu laire est renforcé par le socle -pi édes­
tal, l'ensemble mesurant cinq mètres de haut et deux mètres de côté. 
Représentation majeure de la plastique féminine, guerrière et séduc­
trice, fixant l'instabilité du monde. Héritage esthétique qui nous fait 
immédiatement songer au Gattamelata de Donatello ou au Coleone 
de Verrochio. 

José Alvarez 

COUR DU MUSÉE. 



HELMUT NEWTON, NAKED TOWER, 1994 (COLLECTION DEL 'ARTISTE) 



Miro SVOLIK (1960, vit à Prague) 

Toutes tentatives pour classer Miro Svolik et trouver le fil conduc­
teur de son œuvre ont été jusqu'à présent plus ou moins superfi­
cielles, puisqu'il est particulièrement difficile dans son cas de rendre 
compte de questions classiques telles que l'origine du style, les 
racines artistiques et la source de son originalité. Son œuvre émane 
de et consiste en de nombreuses tendances souvent contradictoires, 
avec des éléments tirés de la poésie, de l'art naïf, de la prose lyrique 
et surréaliste, pour n'en mentionner que quelques-unes, et un style 
humoristique et optimiste qui doit beaucoup à l'art du carnaval. 

Svolik débuta ses études dans le département photographique de 
l'École des Arts et Métiers de Bratislava. En 1981, après avoir tra­
vaillé près de deux ans dans un laboratoire photographique d'agran­
dissement d'épreuves couleurs, il poursuivit ses études dans le 
département photographique à la Faculté de Film et de Télévision à 
l'Académie des Arts de Représentation de Prague. 

La teneur métaphorique des œuvres de Svolik a souvent été à l'ori­
gine d'interprétations erronées. Pendant la période communiste, les 
critiques étrangers en particulier, par méprise, eurent tendance à 
attribuer un contenu politique à son œuvre pendant que d'autres, 
comparant ses photos à des films de Chaplin, ont évoqué la révolte 
contre un monde mécanisé, alors qu'en fait, la technologie ou la 
révolte en soi n'intéressent pas Svolik. 

Son œuvre est beaucoup plus soucieuse de la complexité des rela­
tions et des contacts humains, qu'il explore dans ses photos par le 
biais des contrastes : noir et blanc, homme et femme, haut et bas, 
montée et descente. La technique de montage du cinéma est un des 
éléments-clés du style de son œuvre. Si, dans les années 60, le sens 
général de son œuvre prend sa source dans le conflit de diverses 
prises de vues, à la manière de séquences de film, dans les années 80, 
Svolik compose la prise de vue elle-même comme un assemblage. 

Son œuvre apparaît comme une tentative de l'artiste pour procurer 
des solutions positives aux problèmes, crises et injustices auquels sont 
confrontés aujourd'hui les êtres humains de notre planète. 

Vaclav Masek* 

TRIBUNAL. 

* Extrait du catalogue « One soul, one body ». 
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LIEUX DE L'ÉCRIT 

Au départ, il y a l'idée que littérature et photographie (une certaine 
photographie) entretiennent des relations étroites: un même rapport 
indirect et complexe au temps, un même potentiel d'exploration de 
l'imaginaire où se mêlent représentation objective et construction sub­
jective. D'où le projet de les rapprocher, en prenant comme objet 
l'œuvre de quelques grands écrivains du vingtième siècle, et plus parti­
culièrement, dans cette œuvre, la question de l'espace. D'un côté, 
donc, un essai d'analyse de l'œuvre; de l'autre, un «essa i » phot ogra­
phique pour donner à voir le rapport particulier aux lieux et à l'espace, 
réels ou imaginés, de chaque écrivain. Une telle rencontre met évi­
demment en lumière le caractère fluctuant et polymorphe de notre 
imaginaire lorsque nous lisons ou lorsque nous regardons des photogra­
phies : l'écrit fait image, et l'image dérive sans cesse vers la fiction, sans 
que jamais la relation entre les deux ne se réduise à une illustration ou 
à une correspondance simple. 

De cela est née en 1990 une collection, publiée par les Éditions Mar­
val, qui compte à ce jour 13 titres. Chaque ouvrage comporte un essai 
d'une soixantaine de pages, ainsi que 32 photographies originales. 
C'est une sélection du travail des treize photographes que nous présen­
tons ici, 13 rencontres parfois étonnantes, inattendues, entre un écri­
vain et un photographe qui est aussi un lecteur attentif et passionné de 
cette œuvre. 

Régis Durand 



LIN DELPIERRE, EXTRAIT DE PAVESE, 1994 



ESPACE CAVIOLE, DEUXIEME ÉTAGE. Exposition réalisée en collaboration 
avec l' Artothèque de Vitré et les Éditions Marval. 

Œuvres de Patrick Bailly-Maître-Grand, Milan Chlumsky, Arnaud 
Claass, Jean Daive, Lin Delpierre, Alain Fleischer, Thierry Girard, Igna­
cio Gomez Pulido, Yves Guillot, Jorge Molder, Jean-Philippe Reverdot, 
Magdi Senadji, ]un Shiraoka. 



MILAN CHLUMSKY , EXTRAIT DE PASOLINI , 1992 



PHOTOGRAPHIES D'ARTISTES 

Sont réunis sous ce titre des travaux photographiques d'artistes qui 
n'utilisent pas la photographie de manière habituelle. Il s'agit de 
peintres ou de scu lpteur s qui ont recours à la photographie, avec une 
fréquence et pour des raisons d'ailleurs fort variables. Dans certains 
cas, l'im age photographique joue un rôle essentiel dans leur travail, 
même si elle n'en est pas le support exclusif. Ainsi Robert Rauschen­
berg a-t-il toujours pratiqué la photographie, sous sa forme directe, 
ou sous la forme de décalques ou de sérigraph ies de photos trouvées 
et retravaillées. Ainsi Richard Long a-t-i l souvent recours à la photo­
graphie (mais pas exclusivement à elle) pour fixer une trace de ses 
interventions dans la nature qui donneront lieu aussi à des sculptures 
ou à des wall drawings. Ainsi encore Christan Boltanski a-t-il abon­
damment utilisé la photographie, soit comme source de portraits 
anonymes pour des installations, soit comme matériau pour de 
grandes Compositions. Pour Bernar Venet, John Chamberlain, Ber­
trand Lavier, les œuvres photographiques ont une affinité évidente 
avec le travail de sculpture pour lequel ils sont connus. Même chose 
pour l'abstraction géométrique d'lmi Knoebel, dont on trouvera ici 
une intéressante version photographique, tandis que dans le cas de 
David Salle, c'est un peu l'univers sous-jacent à ses peintures qui 
nous est révélé. 

Régis Durand 

ESPACE CAVIOLE. Exposition réalisée avec le concours de la Ga lerie 
Gilbert Brownstone, Paris, ainsi que celui de collectionneurs privés. 



BERTRAND LAVIER, BANDE AMORCE IV° 2, 1991 (COURT GALERIE DURAND - DESSERT) 





PROJECTIONS DE NUIT 

Une des originalités du Printemps de Cahors est la mise en scène 
d'un parcours nocturne, alliant projections d'images et travail sur la 
lumièr e, qui conduit le spectateur d'exposition en exposition, tout en 
donnant à voir autrement la photographie. Cette année, la mise en 
scène prend pour thème « Lumière et transparence » . Elle est conçue 
à partir du travail de trois photographes dont les œuvres sont proje­
tées sur des supp orts choisis en fonction de la nature et du contenu 
des images. 
Les différentes séries que comporte l'œuvre de Keiichi Tahara (les 
fenêtres, les portraits, les corps, les polaroids, les éclats, etc.) sont 
proposées sous forme d'autant de modules audio-visue ls sur écran 
géant en plein air. Dans le cloître, des photographies sur dalles de 
verre sont disposées autour du déambulatoire. Au centre, une struc­
ture blanche renvoie la lumière qui permet leur lecture en transpa­
rence. 

Les photographies de Deidi von Schaewen sont des images de ces 
st ructur es éphémères que sont échafaudages et bâches sur des 
immeubles ou des monuments en travaux, pseudo-architectures 
vivantes qui les dissimulent et se substituent provisoirement à eux. 
Ces images sont projetées sur différentes façades du parcours, comme 
si elles étaient en quelque sorte restituées dans une mise en abyme 
vertigineuse : images nées de l'image d'un mur dissimulé, sur un mur 
qu'elles dissimulent. 

Les photographies de Lois Greenfield sont en suspension, comme les 
corps qui le s composent, et captées par des écrans invisibles (des 
tulles presque transparents) tendus dans les ruelles étroites . Les corps 
en paraissent d'autant plus aériens, et leur position dans l'espace plus 
étrange. Sur un écran d'eau disposé sur le Lot, d'autres corps flottent 
dans l'élément liquide. 

Jean Lelièvre 



Keiichi TAHARA (né en 1951 au Japon, vit à Paris) 

On se souvient de la série des Fenêtres (1975), par laquelle s'imposait 
sur la scène alors un peu étriquée de la photographie une superbe 
réflexion sur l'objet autant que sur la matière véritables de la photo­
graphie. Cette réflexion s'est poursuivie depuis à travers de nom­
breux sujets : l'architecture, le portrait (dont un ensemble fut montré 
ici même en 1992), etc. Mais plutôt que de sujet ou de matière, peut­
être serait-il plus juste de parler à son sujet d'une substance photo­
graphique qui fait l'objet des investigations de Keiichi Tahara. Cette 
substance n'est jamais donnée d'avance, elle fait, dans chaque travail 
particulier, l'objet d'une redécouverte et d'une nouvelle élaboration. 
Le choix du sujet apparent semble donc être plus un moyen qu'une 
fin, au même titre que le support ou le dispositif d'exposition. 

lei, on verra par exemple des photographies d'enfants ou d'adultes 
tirées sur des plaques de verre et installées au sol comme des stèles, la 
transparence du support conférant aux visages et aux corps une qua ­
lité remarquable, à la fois matérielle et immatérielle. Et nous rappe­
lant que la lumière, en photographie comme en peinture, n'est pas 
seulement ce qui rend visible, mais l'objet même de la pensée de 
l'artiste. Cette pensée de la lumière prend chez K. Tahara les formes 
les plus diverses : des photographies tirées sur des plaques de pierre 
sensibilisées, où ce support en apparence le plus improbable recèle 
des subtilités infinies, qui deviennent comme des fragments d'une 
archéologie imaginaire ; mais aussi des images abstraites, dans les­
quelles aucune forme du monde n'est reconnaissable, et où seul 
compte le jeu de l'ombre et de la lumière. L'ensemble de l'œuvre de 
K. Tahara fera l'objet de projections en continu. 

Régis Durand 

COUR DE L'ESPACE CAVIOLE (projections) et CLOITRE DE LA CATHÉ­

DRALE (installation). 



KEIICH/ TAHARA, FRAGMENTS DE CORPS, 1993 (COLLECTION DE L 'ARTISTE) 



Deidi von SCHAEWEN (1941, vit à Paris) 

Un œil d'artiste et l'âme d'un grand reporter : Deidi von Schaewen 
ne se contente pas d'être photographe d'architecture ni de saisir 
l'angle qui rendra intelligibles les édifices, qui fera vivre des œuvres à 
peine achevées. Toujours en alerte, elle ne perd pas de vue ce qui 
bouge dans la ville, la théâtralité involontaire du décor urbain. 
Depuis 1966, elle collectionne, comme des « ready-made », les 
emballés spontanés, ces immeubles, ces monuments que des bâches, 
ou des échafaudages dérobent momentanément à notre regard et 
qu'ils nous révèlent sous un jour nouveau, drapés dans une silhouette 
captivante. 

Derrière le jute et les toiles plastiques bleues ou jaunes, derrière la 
tôle et les résilles de métal, sous les couleurs délavées et les matières 
brillantes, sous l'opaque ou les reflets, le lisse ou le drapé, la rue 
devient décor. Avec les réflexes d'une voyageuse obstinée qui appelle 
la chance, elle a rapporté dans ses filets les édifices les plus ordi­
naires, transfigurés, comme les monuments les plus célèbres : un Par­
thénon dérobé, une statue de la Liberté emprisonnée, un Duomo de 
Milan escamoté, Big Ben incarcéré, le Zwinger de Dresde habillé ou 
la Casa Mila de Barcelone ne laissant plus deviner que ses chemi­
nées. 

Toiles, accrochages, trouvailles, « installations », mises en abstrac­
tion : le matériau d'une recherche commencée avec les « Murs », 

premier ouvrage publié en 1977, par la photographe née à Berlin qui, 
après avoir vécu et travaillé à Barcelone et à New York, a choisi 
Paris. Auteur d'un film sur Man Ray, elle n'ignore rien du message 
des Surréalistes. Disparitions, inventions, collages du réel, son regard 
met en évidence l'inattendu. 

Michèle Champenois 



DE/Dl VON SCHAEWEN, FRANCE SUD, 1973 (COLLECTION DE L 'ARTISTE) 



Loïs GREENFIELD ( 1950, vit à New York) 

Si d'ordinaire, réduisant la photographie au rôle de subordonnée, le 
photographe de danse soumet tout à celle-ci, rendant compte de son 
histoire, archivant ses réussites, idéalisant et idolâtrant le danseur, 
c'est à la photographie que Loïs Greenfield accorde la primauté. 
La danse est simplement son sujet, son paysage. 

Ce dont elle n'a pas besoin, c'est d'une chorégraphie préétablie : 
« Je dis à mes danseurs de laisser leur chorégraphie à la porte. » Les 
danseurs ne prennent pas la pose. Ils dansent et la photographe, sui­
vant la description de la critique Deborah J owitt, « arrache son cli­
ché à un champ en mouvement ». 

On ne sera guère surpris d'apprendre que les danseurs qui collaborent 
avec Loïs Greenfield sont ravis de la liberté qu'elle leur donne; plus 
surprenante, sans doute, est la réaction de nombreux chorégraphes 
qui, par le truchement de la photographe, ont découvert de nou­
veaux aspects de leur travail. 

Qu'est-ce qui caractérise les images de Loïs Greenfield ? D'abord, à 
l'évidence, le format carré, ceint sur les quatre côtés par les bordures 
noires qui représentent le cadre du viseur. 

Plutôt qu'une délimitation passive, ces bordures noires sont des 
lignes de force actives sur lesquelles on voit les danseurs réagir : ils 
vont rebondir dessus, ils y sont pendus ou bien ils les franchissent. 
Les tensions entre les diverses énergies en présence sont multiples, 
entre la force de gravité et une extrême légèreté, le linéaire et le cur­
viligne, la sérénité de l'expression et l'intensité de l'effort physique, 
l'équilibre et la perte de l'équilibre. 

Ce qui débuta comme danse photographiée dans ses premières images de 
reportage des années 1970 s'est transformé en« photographie dansée ». 

William Ewing* 

* Extr ait de Hors cadre, Thames & Hud son, Paris , 1992. 
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RACINES ET DÉCOUVERTES DU LOT 

Olivier MERIEL (1955, vit à Saint,Aubin ,sur,Mer) . 

Olivier Meriel, photographe français né en 1955, révélé par sa pre , 
mière exposition à la galerie Michèle Chomette en 1989, est un pay , 
sagiste fidèle à la veine classique de la photographie « profonde ». 

Celle qui, depuis son invention, incarne une attention minutieuse au 
monde réel, et se fonde sur une connivence exemplaire avec la 
lumière naturelle au rythme des saisons et des heures ; celle, encore, 
qui va à l'essentiel des choses, à la permanence de leur beauté, par 
une vision en noir et blanc servie par une chambre 20/25 et des 
tirages nobles par contact sur des papiers riches en argent et virés au 
platine. 
Comme il l'avait réussi dans son territoire propre, le Bessin en Nor, 
mandie, bien au,delà du pittoresque et du charme, Olivier Meriel a 
su pénétrer les secrets, les étrangetés lumineuses et les enchante, 
ments de la région du Lot, à travers ses sous,bois, ses intérieurs de 
chapelles et ses cascades, en apprivoisant une magie intemporelle, un 
état de grâce avec la nature, que seule la photographie peut capter et 
transmettre. 

Michèle Chomette 

E SPACE CAVIOLE, rez,de,chaussée. Exposition dans le cadre de Racines 
et découvertes du Lot , bourse d'aide à la création de la Ville de Cahors. 



OLIVIER MERIEL, MARS 1994 (COURT GALERIE CHOMETTE) 



Jean DIEUZAIDE (1921, vit à Toulouse) 

Reportages consacrés aux grands événements comme aux plus 
humbles, voyages au long-cours à la découverte de pays inconnus, 
inventaire systématique de l'architecture romane, travaux de com ­
mande, jeux d'expérimentation, natures mortes, paysages : d'où 
qu'elles soient issues, les images de Jean Dieuzaide respirent la même 
ferveur, la même formidable énergie à susciter le dialogue. 

Au passage, sa quête nous en apprend beaucoup sur la photographie 
elle -même et son histoire, tant elle foisonne de tous les modes de 
création et de confrontation au réel, de toutes les circonstances qui 
permettent de faire œuvre. 

C'est d'ailleurs avec une inlassable volonté que Jean Dieuzaide s'est 
fait l'ambassadeur de la photographie dans toutes ses formes, la 
tenant pour « un moment de la métamorphose du monde » et 
œuvrant pour faire connaître ses richesses au plus grand nombre. 

Fondateur de la Galerie du Château d'Eau à Toulouse, institution 
sans équivalent au monde, cofondateur des Rencontres Internatio­
nales de la Photographie d'Arles, militant et conférencier de tou­
jours, il a fait découvrir à plusieurs générations de publics la richesse 
du patrimoine photographique international, et a suscité bien des 
vocations. 

Christophe Léger 

ESPACE CAVIOLE, rez-de-chaussée. Exposition dans le cadre de Racines 
et découvertes du Lot, réalisée avec le concours de l'artiste et des 
Éditions Marval. 



JEAN O/EUZAIDE, LE CHAPEAU DE MON PERE, PHOTO 1975, TIRAGE 1985 
(COURT GALERIE DU CHATEAU D 'EAU) 





VERSION ANGLAISE PAR GILA WALKER 

Th e Printemp s de Cahors ha s slow ly but surely grow n into one o f th e live liest festiva ls in Europe, and thi s 
it ha s accomplished with ne ith er set backs nor hype in only three years. lt ha s a lso become one of the mo st 
hi ghly anticip ated event s of its kind for it fulfill s a uniqu e ro le as an observatory affording a wide view of 
contempora ry creat ion in the rea lm of photography and visua l arts: a pl ace wh ere n ew artists can be see n 
emerg ing, where th e ir works ca n be held up aga inst chat of ot hers, wh ere we ca n watc h th e deve lopm ent of 
a lready co nfirmed arti sts, and where o lder works can be set sicle by sicle with more rece nt ones . Our a im is 
not nov elty ac a il costs . lt is eq ually inter estin g, for in sta nc e , to give a different reading of a lready kn ow n 
works by spec ialists, to co mpare and to contrast, ind eed to prov ide contemporary creat ion with a genuine 
context. 

Th e Printemps de Cahors has had th e ex trao rdin ary luck of be ing ab le to develop with v irtu a lly no co nstraint s 
(ot her chan the in ev itable fin anci a l limi tations of a fa irly modest bud get ). Th an ks to th e enthu siasm of its 
president, Marie-Th érèse Perrin, and th e undyin g support of th e national and regiona l institution s, th e spo n­
sors and partners, and the Municip a lity of Ca hors, it ha s not bee n exposed to th e ups and clowns nor to the 
ossificat ion that has seriously affected ce rta in ot her eve nt s. For th is reaso n it has been ab le to devote itse lf 
ex clu sive ly to its sole mission , namely to present a hi gh -qu ality pro gramm e, and make it access ible to a il those 
who are in terested. 

What's new ac the 1994 Printemps de Cahors? First of a il, there is a new ex hibiti on space this year. Th e 
municipality grac iously renovate d the secon d floo r of Espace Cav iole so chat it wou ld be ready for th e Prin­
te mp s in Jun e, and this space will of co urse be used througho ut the year in the framewo rk of the c ity 's ove ra ll 
art policies. Next to th is new space , we have co nserved ail th e embl ematic sites to which we have a il beco me 
stro ngly attached: th e Moulin Sa int -James, the C hantreri e , the Grenier du C hap itre, th e Museum, th e Ce llier 
des Elus, and the Tribunal, whi ch we used last year on a trial bas is and which turned out to be an original 
space, approp riate for ce rtain types of presentation. 

ln tenns of th e organization, the increase in our work load, in the preparation and th e insta llat ion, ha s led us 
to re inforce our staff; thi s yea r, C hant a l Grande, arti stic dir ec to r of an art ce ntr e in Tarr ago na (Spain), was 
p lace d in charge of most of the exhi bitions, while Rég is Durand h as maintain ed hi s ro le as overa ll arti stic 
adv isor to the Print emp s de Ca hors and remained in charge of ce rt a in ex hibiti ons ("T om Drahos", "Lie ux de 
l'éc rit", and "Photographies d'artistes"). 

The programme of ni gh t-time pro jec tions, one of th e o rigin a l aspects of th e Pr int emp s, supervi sed by Jea n 
Lelièv re , has a lso been re infor ced by presenting the work of three imp ortant ph otogra ph ers discussed in the 
texts hereafte r. Th ere h ave a lso been some changes in th e "Rac in es et Déco uverte du Lot " sec tion, entru ste d 
thi s yea r to Patr ick O livier. Now insta lled on th e ground floor of th e Espace Cav iole, th e ex hibiti on rend ers 
bornage to Jea n Dieuza ide, a tutelary auth ority, well kn own on the photographie sce ne in the Midi-Pyr énées 
region . ln the framewo rk of th e "Déco uverte" part, this yea r mark s the beginning of a policy of co mmi ssion ing 
works on the Lot reg ion from French or fore ign arti sts , chat h as been made possible by a gram for crea tion 
from the Munici pa lity of Ca hors (whi ch went to O livier Mérie l this year). Another inn ova tion , aga in in the 
Espace Cav io le (in th e small premises adjo inin g th e co urt yard), was the inv itation ex ten ded to a gallery (thi s 
yea r to th e So llerti s gallery in T oulou se) and a publ isher of photographie boo ks (Editi ons Marval) to pe rmi t 
the pub lic to become acq uaint ed with these key acto rs on th e photo scene. 

ln terms of ex hibition s, the Prin te mps is co ntinuin g a long th e pat h on which it set out in 1992 and which 
co nst itut es the singu larit y of the eve nt: the focus is on photography in th e rea lm of co nt empora ry art ist ic crea­
tion, and not on prov id ing a repertory of such spec ific uses of the medium as photojo urn alism, adv erti sing, 
fashi on, and so on. Nor is there an ove rridin g theme, since ou r foremost co nce rn is to draw atte ntion to indi ­
v idual approac hes. No net hel ess, some major trend s have beco me appa rent. To begin with, th ere is a group of 
works chat bas a bearing on the body - less in the sense of a rep resent at ion, be it sublime o r wretc hed, that of 
its use as a supp ort for particu lar arti st ic visions. Th e face chat thi s vision ca n be co nce ptu al, political, hum o­
rous, or st rictly pr ivate, cl ea rly br ings out the prob lematica l characte r of the idea of body, for the body today 
h as become somethin g divided and un set tl ed; the vehicle of a il forms of co n te mp orary anx iety . Th e four 
art ists ac th e Museum addr ess this issue: Joa n Fontcuberta, Patr ick Raynaud, Andres Se rrano and Javi er Va ll­
honr at. But in a certa in way it can be said chat Patri ck T osa ni (Chan trerie ), D ieter Appe lt (M oulin) and 
Ge rd Bonfert (Grenier du C hapitr e) also be lon g to thi s gro up insofa r as the self-portra it has played an essen­
tia l ro le in their works, eve n if they are now leav ing it beh ind to addr ess ot her issues. 

Anoth er vita l thr ead chat has emerged can be see n in a gro up of works focusing on what co uld be ca lled the 
memory and conscio usness of the world. Thi s gro up includ es, of co urse, the thirteen photographers from the 
Lieux de l'écrit ex hibiti on who have endeavo ured to photograph ica lly translate th e way space is imag ined in 
the writ ings of thirteen Z0th -ce ntury auth ors. Others who ca n be regarded as belonging to thi s group are: T om 
Drahos with hi s c inema-p hoto grap hy project focused on European cit ies; W alte r Niedermayr wit h hi s sump­
tuous, unreal panoram ic land scapes; 1-lan nah Co llin s with th e troubl ing objec tivit y of her fragment s of the 
rea l; Bill 1-lenson with hi s pictur es of a world from which cime seems to have withdrawn; and, on the oppos ite 
end of the spect rum, Joc hen Ge rtz with hi s keen sensitivity to the ambi guou s int erpl ay bet ween co llective 
memory and desire . 



Th ese are not (let us reiterate the point) themes chat we have chosen to take up but rather the main underlying 
threads which have emerged from the programme. Finally, there is the singleness of th e remai nin g art ists, and this 
is ail th e becter: Miro Svo lik and his sense of hum or and mise-en-scène; Helmut Newton, who decided not to 
exhibit h is pictures in a customary fashion and who conceived a different support and presentation for th em out­
doors ; and, lastly, chose artists who are not ph otog raph ers but who have sometimes, more or less regularly, used 
photography in th eir works . Their phot ographie works will be present ed in an exhibition on th e second floo r of 
the Espace Caviole chat includ es such artists as Bertrand Lavier, John C hamberlain, Bem ar Venet, Ch rist ian Bol­
tan ski, David Salle, Richard Long, Robert Rauschenberg and !mi Knoebel. 

Wherever possible video documents will acco mp any exhibiti ons. And we will be scree nin g the film chat we 
rea lized at the Printemps 1993 chat left eac h of us with very pleasant feelings of a successfu l party and a job 
well clone, and the sec ret hope chat, thi s yea r, we would do even becter. 

Régis Durand and Chanta l G rande 

Dieter APPEL T (1935, lives in Berlin) 

Dieter Appelt's rece nt works bring photography back to itse lf. Hi s images deliberately eschew illustrat ing any­
thin g chat might be e ither mea nin gful or sensationa l, and the re is no atte mpt to transfix spectac ular moment s. 
By and large, they challenge the imm ed iacy of the relat ionship to the ab ject . Figuration, with ail the facticity 
and superficiality chat it ent a ils, is supplanted by a photographie app roach chat shows itse lf for what it is, in its 
own dept h. In these works, we see ph otogra phy onc e again probing and exp lorin g its own possibilities. We see 
it int errogat ing th e programme chat was posited before its ex istence , one of a new idea l mode of kn ow ledge of 
the world: "at last we will have the key to a whole galaxy of phenomena if only one day we can manage to 
mod ify somet hin g othe r chan the mere oute r env elop" . 

Dieter Appe lt is int ent on upsett ing and undoing the habituai re lations hip between subject and ab ject. Thi s 
he achi eves not by estab lishin g a symb olic co rrespo nd ence between an in.ner subj ect ive exper ience and the 
exper ience of the world chat would transform the uni verse of abjects int o an hu ge co llect ion of subject a llego­
ries. lnst ead, the analogy pos ited by hi s work has more to do with the face chat both the out er and the inn er 
world resembl e a darkroom and chat light can be thrown on both of them in th e same fashion; ind eed we use 
terms such as a "flash" o r an "illuminati on" when we speak of ideas sudd enl y dawning on us, just as we illumi ­
nate an ab ject with a flash. 

Dieter Appelt's works open our eyes to th e limit s of our preferences and mode ls, and at the same time they 
show us a way out of this ch amb er of mirror s wh ere ultim ate ly we have co nfront ed t~ot hin g but our own 
reflections . And this way out takes us back to a photography wh ere the imaginary becomes reality and shades 
can once aga in speak. 

Bernd W eye rgraf 

Walter NIEDERMA YR (1952, lives in Bolzano) 

Walter Niedermayr known.s quite clearly chat photography turns rea lity int o fiction; but he a lso knows that 
fiction has its own particular daims to reality . These reflections are made more in tense by his way of mixin g 
black and white and co lor photographs. The rejection of the not ion of fore- and background realities is a lso 
particu larly clea r in the spec ific "tone" of the co lor photographs, which are fluid, soft and free of a il sharp 
co ntra sts. Niedermayr's reflect ions on hi s med ium also raise the question of the kinds of manip ulat ions that 
photographie images allow. ( ... ) 

The images are far less co nce rn ed with top ogra phi ca l questions (a co mpl aint about the disappearance of the 
natural landscape) than with lin guistic ph enom ena of meto nymic d isplace ment in which th ey function as 
fragment s. Th e mean ing of the individual photo grap hs resu lts from the process of th e ir inter/)ictorial disp lace­
ment and one witnesses the appeara nc e of new semanti c const ruct ions chat function within the seq uences as 
parameters of possible relationship. W e in fact expe rience every reality - and to a far greate r extent chan we 
rea lize - as the cum ulat ive effect of a field of int er-re lat ing images . Images refer first and foremost to them­
selves and to ot her images. The realities that lie beyond them are mental co nstruct ions. 

Repetition is an imp ortant visual tactic in the const ruction of Die bleichen Berge. The spectator is forced to 
make a persona! effort of percept ion with respect to the seq uences and the single images from which they are 
co nst rued. lt is on ly when we look at them slow ly - eac h of the photographs is a materialized act of perception 
- that we can plumb the field of images an d recognize the differences and move ments that in face can be seen 
within them. Each of the individu al sequen ces presents itself as a panorama, but we learn to make out gaps and 
fractures that are nearly analogous to the mater ial disruptions of the landscape. These "wounds" in the land ­
scape correspond to the gaps of perception chat lie between the ind ividual photographs. The strategy of repet i­
tions, minimal differences and identi ca l overlappings gives rise to a sense of irritation that constan tly thwarts 
the possible short c ircuit s chat might atte mpt to iclentify reality and image . W alter Nieclermayr is not co ncerned 
with defining a truth that lies outsicle his images: he is co ncerned with th e intensification of seei ng. 

Karl Aignier 



Hannah COLLINS (1956, lives in Barcelona) 

H ann ah Co llins' works ex ude a keen , ph ysica l sense of life. Th e empt y spaces, inh abited onl y by pieces of 
ca rdboa rd or by enormous plastic areas , lead us to ward ph otograph s wh ere th e perfec tion of th e desert ( Co llin s 
tenns it "H ea rt and soul") disturb s and irrit ates us by its ve ry purit y. 

Th e images are un yieldin g. ln them, th ere is no place for rom antici sm and no place for reve ries, not even for 
th e sake of forging a symbology for ordin ary use. Th e abjec ts we see are here, in th eir ph ysica l co nditi on, and 
th ey are only brought in to pla y insofar as th ey co mpose an "ensemb le" of stran ge associations: creased table­
cloth s, oysters on trays, snails in a net, a h ead of h air, flowers strewn on th e ground and deep darkn ess ail 
aro und. 

lt is prec isely th e quietn ess chat genera tes thi s ind etermin ate , ind efinit e scare, thi s impr ec ise sensation chat we 
ca ll anxiety, anguish or discomfort . 

Th e darkn ess enve lops th e ab jec ts of this rea lity by its vo id in th e mann er of a womb chat co nt ains ail. 

Juan Vicent e A liaga 

Patrick TOSANI (1954, lives in Paris) 

S ince th e lare '80s, ph otog raph y has been th e quasi-exclu sive instrum ent and subject of Patri ck T osani' s arti s­
tic end eavour. ln his works from th e 1982 figurin es or archit ec tural structures frozen in ice to his 1986 Pluies 
(Rains), he made use of often transformed abjec ts along with materi als chat co uld be eith er inert or organi c, 
stable or un stable, and whi ch he staged or stru ctur ed along narrati ve lin es. Th ereafter, he turn ed hi s attenti on 
to co mm onpl ace abjec ts such as hee ls, spoo ns and drum s (198 7-88 ), and th en focused , in his 1990 C ircui ts 
and N iveaux (Leve ls), series, on less ordin ary, more enigmatic abjec ts. ( ... ) 

With his 1990 O ngles (N ails) and th e first Vu e (Vi ew ) series (devo ted to mill e-feuilles ), Patri ck T osani began 
to delve in to issues related to th e body . Th ese images of food or fragmen ted hum an bodies seem to be th e logi­
ca l extension of some of hi s ea rlier works such as th e spoo ns (an embl ematic link between food and body) or 
th e drum s of Géographie (1988 - surfaces of stretched skin chat onl y vibrate when to uched by th e hand). ( ... ) 

Wh en th e body makes its presence felt , it appea rs onl y in fragment ary form . le is wich a keen sense of propri ety 
and caut ion chat th e artist app rehend s it, focusing on ex tremiti es such as nails and hair. Th ese are protec tive 
element s chat lack sensitivity , and alth ough th ey are often th e a bjec t of meticulous primpin g, T osani present s 
th em unp olished , as natur al as can be, and bere ft of ail sensuality . 

U ltim ate ly, Patri ck T osani 's ph otographie vision is provoca tive and disturbin g. The mill e-feuill es and th e eut ­
lets beco me inedibl e, thereby und erminin g th e taboo surroundin g th e sacred characce r of food. Th e "portr a its" 
of hair and na ils are ta ken from such unu sual angles and are so isolated from th e body chat we are co mpelled 
to see wh at we h ad forgott en to see, what we would have preferred noc to see . ( ... ) 

Movin g from one work to th e nex t , we are increas ingly disorient ed as our verti ca l stance as spec tato rs is sha­
ken. Th e purportedly horizonta l plane of th e heads is found on th e vert ica l plane of th e wall; th e soles of fee t 
(Sol - Gro und - 1993 ) find their way from th e ground level to somewhere above. Th e dete rminin g facto rs chat 
gives rise to the sense of spatial str angene ss is the quasi-archi tec tu ral sca le. 

Laurence Bossé 

Tom DRAHOS (born in 1947 in Czechoslovakia; moved to Paris in 1968 ) 

T om Drahos' output ove r th e past 25 years can be read as a passionate exploration of th e resources and bounds of 
th e photographie image. Thi s continuin g thr ead can be followed from his very first, nearly journalistic snapshots , 
th rough th e kind of"m anu factured images" of which he was one of th e pioneers in th e '70s, to his ever more radi­
ca l steps in the '80 and '90s when he cook th e photogra phi e image th rough a whole series of ava tars (t earing it, 
scratc hin g it , dissolving it , burnin g it, etc .). 

Ove r th e pasc few yea rs, T om Drahos has been probin g anoth er fund ament al dim ension of the photogra­
phi e image , namely its cempora licy. He pushes th e paradox of makin g an arrested image ex ist in a te mpora l 
flux to its oute r limit s by reso rtin g to th e use of cinema. Each mov ie focuses on a Europ ean c ity and is made 
of ch o usa nd s o f p ic tur es taken in th e cit y . Th ese a re th e n fi lmed in 16 mm . V ario us manipu lati o n s 
durin g developm ent allow him to modify th e very substance of th e image, and parti cularly its t ransparency or 
opacit y. 

Th e wh ole is chen tran sferred to video and a sound crack is add ed. Th e outco me is a paradox ica l a bjec t: cin e­
matog raphi c, to be sure, since th ese are mov ing pictur es, but imbu ed with a richn ess chat stems from th e 
ex traordin ary density of information harboured in th e mass of ph otograph s. Th e cape is played on a VC R ins­
talled in a moc k apa rtm ent , chat itself resemble s a ph otog raph of an ordin ary int erior. Thi s dece pti vely t ran ­
quil installation is ac tu ally craversed by ex tremely powerful tensions betwee n th e cnvi ronm ent's objec tive 



ban ality and th e film' s hi ghl y ch arged subj ec ti vity , and between th e presence of the ex terior world and th e 
vacuit y of th e int erior - to name but two . 

Régis Dur and 

Gerd BONFERT (1953, lives in Koln) 

( ... ) G erd Bonfert' s ph o tographi e works - represent ations of a virtu al space sh aped by th e lumin ance of a sup­
port - plun ge us into a di aph anous world, trave rsed by ligh t but no Jess obscure to our mind s. 

Th e bodies and a bjec ts, altern ately irradi ated or dazzled by a lumin esce nt whit eness, are merely pretext s for 
image-makin g. ( ... ) 

Th e instrum ent is th e temp orality of th e ph otographi e pro cess ; it is th e instrum ent chat, th ank s to th e sup­
port, enables photo graphi e matte r to loo k as thi ck and den se as a lumin esce nt ice blac k. U sing cime and dura ­
t ion in thi s way, G erd Bonfert light ens th e materia l aspect of the rea l and imbu es th e image with its own 
substance . Th e "illumin ate d" a bjec ts, wheth er th ey are - or have beco me - ta bles, meta l grids o r stone pavin g, 
manif est the ir own virtu ality. "Full " of light, th ey app ear in face to be floa tin g in a gray timel ess space , ju st 
barely res istin g an artifici a l weightl essness. As if subj ec ted to th e twofold inimi ca l forces of attra c tion and 
repul sion, the se lumin esce nt dises see m to be no thin g but pur e proj ec ti ons in a world chat is eth erea l yet 
opaqu e. Here , betwee n what is co nce ivable throu gh ph o tograph y and wh at is unr ea lizable, is wh ere th e ph o­
to graph er's appr oa ch emerges. 

Because G erd Bonfert kn ows chat rea lity must necessaril y pass throu gh the virtu al if it is to be grasped and 
cont empl ed, beca use he kn ows how to let light both inform and form his fant astic images, and finally beca use 
he tru sts th e creative potenti a lities of th e sensitiv e supp ort in th e ph otogra phi e work, hi s œ uvres of lumin anc e 
can be loo ked at as "sightl ess visions". ln thi s way, he inaugurate s a new concepti on of space and a new qu ality 
of enco unt er between light and matt er. 

Michelle Debat 

Bill HENSON (1955, lives in Melbourne) 

Th e present exhibiti on co mmi ssioned by th e Paris O pera is a fuller development for Henson both in his use of 
co lour and in th e way he present s hum an faces in interpl ay throu gh th e conve nti on, th e framin g device, of th e 
face int ent on music: wheth er in appr ehension or indifference , o r with an inscrut able self-possession. W atchin g 
faces, lit from below sit in a half light chat suggests chat th e only illumin ation co rnes from th e stage and wh at 
th ese faces suggest is always a reve lation of some inwardness before th e oth er event; th e musical drama unfoldin g 
before the ir eyes . Thi s drama of port raiture in repose is itself int ensely dramatic and Henson has clone wond ers to 
make his camera suggest th e gradations and modulati ons of a pa int erly appr ehension. lt is drama full of shadows 
and chiaroscuro, of Rembrandti an depth s of brown and gold and blackest green. 

H enson' s art is never afra id to suggest some portent ju st out of reac h. lnd eed it plays on th e possibilit y like a 
piano , chat is one reaso n wh y th e simul ac rum of hi gh art is so manifest in th ese most pa int erly of H enson' s 
pictur es. Th ey are in one way ph otographi e represent ations of the natur e and effec t of art, th e ir occas ion is 
how a face may loo k as it listens but th ey are, in a fuller sense , att empt s to instanti ate th e idea of art, chat is to 
say the idea of th e ex perience of art, with out any reco urse to lite rary or im ertextu al obv iousness. As with a ll of 
Henson' s work th ere is a sense of dram a, a manif est subject - here are peo ple, form ait y dressed, wh o sic and lis­
ten but beyo nd thi s natur a lising of a co mpl ex and allusive assigment thi s Henson series is an encapsulated hi s­
tory of how th e face may be seen when it loo ks away int o somethin g oth er. 

Peter C raven 

Jochen GERZ (1940, lives in Paris) 

Al an John sto n used to say chat "pic tur es are naive and words jea lous". I have never co nsidered myself a ph o to­
graph er in professional tenn s. Wh at I like about ph otography is chat it enables you to make a pictur e quickl y. 
A pic tur e and nothin g more . I need images for my writ ing as I happen to need text s for my images . I cann ot 
imagine one with out th e oth er. lt is somethin g like a pre-co nste llati on whi ch is in me and whi ch I try to res­
pec t . Ph otograph y is ac tu a lly one susta inin g element alongside anoth er. If ones gives way, so do es th e oth er. 
( ... ) 

I rea lize chat a ph otograph to me is not a signatur e or a stor y to be seen. lt s pot enti a l adva nt age is chat it can 
be clone by anyone, and th e techn o logy bea rs me out on this po int . My monk ey co uld cake pictur es with th e 
latest ca meras. 

Phot ography co uld beco me everyone 's coo l or bru sh. As if th e arti st were nobody and everybody. And I am 
speakin g neith er of th e "m asses" and th e "silent majority" nor of an "oppr essed min ority" and eve n less of a 



"pri vileged min orit y". Just us - with out surplu s va lue, with out flexin g our crea tiv e muscles, with out bohemian 
gymn astics ... Just th e brush chat someo ne can pickup and put down (and here I begin to relish at th e thou ght 
of life after humani sm, of a second modernit y: auth orl ess non -mat erial art) . 

Ph ocograph y can not start from nought. lt must make use of wh at is found in front of th e camer a. 1 can in vent 
nothin g with it; 1 ca n only rend er homage to what is. And in thi s 20th century settin g of outra geo usness and 
neurotic exaggera tion of th e artist ic ac t, wh at pleases me about takin g picture s is tl1is mim etic aspec t. lt see ms 
to me chat ph otograph y is beco min g like a palimpsest, like a piece of th e sidewalk chat retains th e tra ce of ail, 
an impr ession of cime, chat is perfec tly laco nic and indiffer ent (as laco nic and indifferent as th e real) . And 
which, sta rtin g from its mim esis, can allow itself to beco me relativ ely unr ecog nizable, beca use we kn ow wh at 
it owes to th e rea l. With it, 1 h ave found my Ari adn e's clew, my vital lead, and I am no longer afraid of errin g 
endl essly in a labyrinth. Ph otogra ph y does not excl ude a genuin e erasing of traces ; it enables us to rethink the 
non -mim etic and th e abstra ct , with. modesty . 

Joc hen G erz 

Javier V ALLHONRAT ( 1953, lives in Madrid) 

ln h.is ea rlier works - Hommages, Animal-Végétal, and L'espace />ossédé (Space posseded) - Jav ier Vallhonr at 
confron ted bis own poe tic co nfigura t ion of th e world with a critica l outlook on th e ph otographie process. Hi s 
work deve loped around th e potenti al co nflict arising from thi s confront ation. Tim e, suspend ed in tim elessness, 
beca me ch.e essenti al element. 

By takin g pictur es of him self, th e artist brid ges th e gap between ph otograph y as image and its experience as 
process . By elimin at ing th e ph ocograph.er's gaze and workin g in utt er darkn ess , with matches as th e onl y 
source of lighc, Va llh onr at triggers a series of eve nt s and acc identai inciden ts in front of th e ca mera whi ch are 
recorded in th e form of specto rs. 

Th e simult aneo us merging of tim e, light and space in to a single ace beco mes th e ph.orog raphi e subject, th e 
tr ace of tl1is event . Th e ph ocograph er, imm ersed in th e crea tiv e process, in th e "whil sc", inte graces ac t ive 
experience and ph otogra phi e image. T o quote th e arrise : "W orkin g in total darkn ess, pierced on ly by th e 
dazzle of th e matches, gave me a sense of flee tin gness, not only of th e image but a iso of th e ex perience itse lf, 
and thi s enabled me to crystallize it in to an image. Wh ac int erescs me is chat, chrou gh. chis process , 1 was able 
to redefine my re lacionshi p to th e photog raphi e support". 

C hant al G rand e 

Joan FONTCUBERTA (1955, lives in Barcelona) 

Font cuberta goes beyond dichotomy and dualiscic read ings to analyze th e int erpretativ e possibilit y of a body 
on the basis of th e body of the image . ln his work on anato mie and artistic bodies wh.ich, with. th e sh.adows, 
are th e absence of th ese, th e body of images of th e Double Cos (Donbl e body) series furni shes more inform a­
tion chan do th e images of th e bodies shown . Leavin g behind th e dichotomies and dualitie s th.ac were deeply 
ground ed in his work, thi s series is inform ed by a co nt emporary, pluri-disciplinary vision, open to mu lt iple rea­
din gs, chat causes co nfusion and th ereby widens th e body's int erpretativ e scope. ln Joa n Font cuberta 's Artifi ­
cial Scory, Doble Cos is th e ph otographi e equi va lent of Pir and e llo 's one, none and a hundr ed th ousand. 

Present in thi s work are th e body chat we see and th e one tl1ac exiscs, th e one chat a nud e calls to mind, th e 
one chat we imagine und ernea th clothin g, th e one chat we evoke in a pain ted portrait, th e mass of muscles 
and nerves chat we kn ow are th ere benea th th e body and chat arouse desire, and the skele ton chat susta ins it ; 
at once present and absent is th e body of the soul : chat matt er chat is "in co rporea l" by définit ion, and chat we 
would so like to obt ain so as to imbue our bodies with its form and in thi s way, followin g Ari sto te, be "in-for­
med". To give form to our bodies. 

O n th e basis of th e same co ncep ts and procedur es chat inform ed th e Palimpsestos series where th e arrise wor­
ked with remn ant s of flowers and manipul ated plant images , in Doble Cos Font cuberta cakes images from pain­
tin gs, and th ro ugh th e ir t races , shadows and doubl e exposures bea ts pos iti vism on its own gro und s. Th e 
Cata loni an ph ocograph er demyst ifies th e dogmatism of images by depriving th e ph otograp hi e doc um ent of its 
credibility. H e camouflages n ature in artifi ce and co nceals artif ice beneath the mark of natur e so as to let 
doubt well up. 

T o give body to an idea is to rea lize it and to awaken a body is to give it life, to open it to new sensations, to pro ­
vide it with. a becter grasp of ail ch.ac rakes place . Doble Cos is m e image of an idea , th e body of th e same, and th e 
idea is chat of a multip le vision of a selfsame body, th e one we see, m e one we in terpret , th e one we regret, th e 
one chat we sense and th e one we retain . Fontcub erra's double body folds and unfold s in its baroqu e co mp lexity 
for th e sake of reflectin g co rporea l diversity. 

Anatxu Zabalbeascoa March 1994 



Patrick RAYNAUD (1946, lives in Paris) 

Exhibicing the naked body , presencing the body dead or being put co death - ofcen wich ics wound s - has 
a lways rep resenced an ace of ve neracion wherein the very confro nt ation becween beholder and naked corpse 
gives rise to a hi gh ly ambi guous re lacionship, one chat is, in a ce rta in sense, pe rverse . Th e co ncemp lacion crig­
gers a sense of the aweso me, a qu asi-myscica l identifi cat ion wich the dead person chat is at the same cime a dis­
tancing chat pushes away. Th e body becomes an object of adorat ion but also a monum ent to death ( ... ) 

By presenci ng deceptively tru e-to- life-s ize dummies in packing cases, Pa tri ck Rayna ud atte mpts to int ens ify 
chis fright enin g approac h co rea lity so as co point to the differents levels of signifi cat ion. The naked bodies 
ex hibit ed here are artifi c ial imi tat ions not rea l rep resentat ions (it is therefore neith er a doc umentat ion nor a 
"reproduction" of the rea l body; the representations deceive the eye) . 

ln ot her words, these tro ublin g objects serve here as objects of demonstration. This also mea ns chat we can -
and mu st - do, show, try and prove with th em "ail" chat is neither "permitted" nor possible with real bod ies. 
The physical possibilities, the lack of mora l bo und s and the un ta med freedom open onco wast, insecure and 
dangerous pe rspect ives relate d to rea lms beyond a il our va lue systems, be chey convenc iona l, soc ial, moral, 
lega l or co ncep tu al ( ... ) 

Th e ace of pack ing and unp ack ing is thereby given a metap horic, ritu al and even et hi ca l sign ifica tion . Th e 
arr ise packs the co nt ent s and messages chat refer back to anot her leve l of rea lit y an d anot her "radical 
co nscio usness" inco a work of art . And the latt er becornes itse lf a packing case co nt a inin g precious art works . 
The cultura l rnega-s tru ctur e "wo rks" with arc works it makes use of thern, transports and presents them, 
sto res and rep roduces thern for the sake of increas ing the ir cu ltur al va lue and mak ing rnoney ( ... ) Ope nin g 
the crates un ve ils t h e art work, ju st as int e rp ret in g a work brings o ut it s hidd en signifi cat ions a nd 
messages. ( ... ) 

Lorand Hegyi 

Andres SERRANO (1950, lives in New York) 

The Nornad portraits, whi ch I did in the ea rly part of 1990, we re large ly based on the turn -of-t he-cenc ury 
work of Edward C urti s, who spent his life trying CO ch roni cle what he felt was a "va ni shin g race", namely the 
Native Amer ican Trib es . 

Un like C urti s, I d id not prov ide rny rnodel s with props or clothing, but like my predecessor, 1 ca rried a po r­
tab le studi o ca rn ra, tripod, flash equiprn ent and sea rnless paper, and was acco rnpani ed by two assistants . The 
subj ec ts were pa id a nomina l fee and ail but two accepted to sign mode ! re leases. 

Although, it was not necessarily rny in tenti on to imbu e the peop le I phocographed with an hernie o r nob le 
stat ure, I am sornet imes co mplim ent ed on how much d igni ty I have given thern . 

My response is chat I did not give these people anythin g they did not a lready possess. le was, however, rny 
desire CO give a face, a name and a prese nce to the homeless who remain invisible even when we "see" thern. 
And in chis, 1 think, I have succee ded . 

Andres Se rrano 

Helm ut NEWTON (1920, lives in Monte-Carlo) 

Un like many of his co lleag ues, Helmut Newto n does not hes itate to cake hi s forma i resea rch in the d irect ion 
of diverse inspirat ional sources thereby widenin g hi s ico no logica l repe rtory and avo idin g red un da ncy. S ince 
1980 he has bee n deve lop ing an aes th et ic intrin sic to anti que sta tu ary through hi s "m onum en ta l nud es" 
whose erot ic imp ort, while not leav ing us indiff ere nt , ca rrics us int o the rea lm of the one iric . Co nst itut ing an 
origina l stage in th e language of photography, chese ove rsized figures co nfer stat uesq ue rnajesty on paper effi­
gies whose sex ual thrust is supp lant ed by the rnarrnorea l co ldn ess induced by the pose . T he utte r tension of 
the muscles and tautness of the curves work together with the ref inemenc of each deta il co defi ne an inn er 
log ic of illusion whi ch the light ing sens ually co nsurnm ates. The three-dimensional effec t remains an en igma 
akin to what is ca lled the "ma nn er". What str ikes us indelibly as we look ac these four-mcte r-high "monumen­
tal nudes" is the eq uilibrium, ac once sub tle and vio lent, of the glorif ied bod ies presence as chey are hurled 
inco th e double spatia lity of the photographie grou nd and the infinit y of the sky. The inn ovacive sk i li of thi s 
unu sual exe rc ice bo ldly defies the laws of grav ity - in an a lmost provocat ive man ner - by way of a subject ive 
and ambi guous rhecorical present at ion of the "woman-colossus". 

Horizont a lit y has been utte rly banished from chese reso lucely vert ica l co mp os itions. Bereft of art ifice, the 
spectac ular impac t is re inforced by the pedesta l - the who le meas urin g five meters in he igh t and two mete rs in 
width. T h is major rep resencacion of femin ine plast icity , warlike and sedu ct ive , transfixes th e instability of the 
world, in an aest het ic tradition chat imm ed iate ly ca lls to m ind Do nate llo 's Ga tta melata and Verrocchio's Co l­
leo ni . 

José Alvarez 



Miro SVOLIK (1960, lives in Prague) 

A il atte mpt s to classify Miro Svo lik and to find th e co ntinu ous thread of hi s oe uvre have so far been more or 
less supetfic ia l, since it is particularty d ifficult in hi s case to acco unt for such co nventi onal issues as stylistic 
origin, arti st ic roots and the source of hi s origina lity and singleness . 

When scr utini zed, it beco mes clear ch at hi s oe uvre is informed by manifold references . Hi s work arises from 
and cons ists in num ero us, often co n tradicto ry tend enci es , with elements d rawn from poetry, na ive art, lyric 
prose and surr ea lism, to ment ion but a few, and a hum oro us and opt imist ic sty le chat owes much to ca rniv al 
art . 

Svo lik began hi s stud ies in th e photograp hy depa rtm ent of the Brat islava Arts and Cra fts Sc hoo l. ln 198 1, 
afte r working nea rly two yea rs in a photographie laboratory enlar ging co lour pr int s, he pur sued hi s studi es in 
he photography department ac the Film and T elev ision Faculty of the Aca demy of Perform ing Arts in Prague. 

Th e meta ph oric co nt ent of Svo lik' s works has ofte n led to erroneo us int erp reta tions . During th e co mmuni st 
period, foreign cr itics in particular mista kenl y tended to asc ribe a political thrust to hi s output , whi le ot hers, 
co mp arin g his pictur es to C hap lin 's films, evo ked th e revo it aga inst a mec hani zed world, when, in face, Svo lik 
is not int ereste d in techn o logy or revo le perse . Hi s work is mu ch more co nce rn ed with the intri cacy of hum an 
relat ions and bonds, which he ex plores in hi s pictures through co ntr asts : black and white, man and woman, 
up and down, flying and falling. Never is there an att empt to present naive o r simpli st ic ove rridin g visions of 
rea l hum an expe rience, in the guise, for instance, of a po lit ica l o r a tec hn o log ica l soluti on to hum an prob lems. 

The techniqu e of film mont age is one of the key sty listic e lement s in hi s work. If, in th e '70s, the overa ll sense 
of hi s work derived from the co nfront at ion of va rious shots, in the mann er of film sequences, in the '80s, Svo­
lik composed the shot itself as an assembl age . Underlying hi s oe uvre is th e arti st's at tempt to provide posit ive 
soluti ons to th e problems, c rises, and inju stices chat face the hum an planer coday. 

Vaclav Masek 

THE WRITTEN REALM (Lieux de l'écrit) 

Th e sta rtin g point was th e idea of the close relat ionship between literatu re and photography (a ce rtain kind of 
photography) : both have th e same indir ect and co mpl ex relationship to cime, and the same potentia l for 
exp lorin g the imaginar y th rough a co mbin at ion of object ive representation and subj ect ive co nst ruct ion . Thi s 
idea gave rise to th e pro ject of brin ging the two toge th er, by ta kin g as a focus the work of seve ra l major 20th­
cent ury writers, and more particu larly the issue of space . S ide by side, an ana lytica l essay and a photographie 
"essay'' ace to manife st th e spec ific re lacionship of eac h writer to places and to space - be chey rea l o r imagi­
nary. Such an enco un te r obviously brin gs to light the fluctu atin g and po lymorp hous charac ter of our imagi­
nary when we read or when we loo k ac a photograph : writing is image- makin g, and images cease lessly move 
towa rd fict ion, without th e re lat ionship between th e two eve r becoming reduced to chat of a mere illustrat ion 
o r a simple co rrespo nd ence . 

Thi s project led to the co llect ion publi shed by Editions Marva l since 1990, which now co mpri ses 13 titles. 
Each book includ es an essay, app rox imate ly 60 pages long, and 32 original photographs. H ere, we are exhibi ­
t ing a se lect ion of the work of these thirteen photographers : thirt een encount ers, some of which are quite 
aston ishin g and un expected, between a writer an d a photographer who is a lso an a tt enti ve, pass ionate reader 
of the work. 

Régis Durand 

PHOTOS BY ARTISTS 
We are presenting und er thi s title the photograph ie work of art ists who do not custo marily empl oy photogra­
phy as a medium : painters and sculptor s who use photography , more or less frequently and for a wide va riety 
of purposes. ln some cases, the pho tograp hi e image plays an imp ort ant ro le in th eir work eve n th ough it is not 
the ex clu sive med ium. Thi s is crue of Robe rt Rausch enb erg who has a lways pract iced photography, in a 
straig ht forward manner and also in the form of t ransfers or serigrap hs of found and rewo rked photos . le is crue 
as we ll of Richard Long who often ( though not excl usively) empl oys photography to fix th e trace of hi s ac es in 
nature which a lso give rise to sculptur es o r wall drawin gs. S imilarly, C hri st ian Boltanski has used photographs 
ab und antl y, e ith er as a source of anonym ous portraits for hi s insta llatio ns, or as mate ria l for hi s large Composi­
rions. Th ere is an overt affinity between th e photographie works of Bernar Venet, John C hamb erla in and Ber­
trand Lav ier and the sculptura l works for which th ey are kn own. !m i Kn oe bel's photos present an int erestin g 
vers ion of hi s geo met ric abstract ion , whi le David Sa lle's pictures reveal to us somethin g of the uni verse und er­
lying hi s paintings. 

Rég is Durand 

The Circuit by Night 

O ne of the o riginal aspects of the Printemps de Ca hors is the mise-e n-scè ne of a c ircuit by ni ght co mbinin g 



picture projec tions and elabora te lightin g dev ices th at ac t to lead th e spec tato r from exhibiti on to ex hibiti on 
but also to present ph otogra ph s in a different way. Th e th eme of thi s year's noc tum al mise-e n-scene is "Light 
and transparency". lt has bee n des igned on th e bas is of the work o f thr ee ph oto graph ers whose pictur es are 
proj ec ted on supp orts chosen acco rdin g to th e natur e and co nt ent of th e images. 

Th e d iffe rent series that co mpri se KEIICHI TAHARA'S output (wind ows, po rtra its, bodi es , po laroid s, 
flashe s, etc .) are propo sed in th e form of separate audio -visual unie s on a giant outd oo r scree n. In th e clo is­
ter, hi s ph otog raph s on glass pla tes are arranged around th e ambul a to ry. A whi te stru ctur e a t th e ce ntr e 
serves to th row back th e light whi ch makes th e pictur es appea r tr anspa rent. 

DElDI VO N SC HAEWEN 's works co nsist in images of eph emeral stru ctur es : chose sca ffo ldin gs and co ve­
ring s th a t are livin g pseudo-a rchit ec tur a l stru ctur es te rnporaril y co ncea lin g and suppl antin g buildin gs and 
monum ent s und er repa ir. Th ese images are projec ted on diffe rent façades a long th e c ircuit , as if th ey werc 
bein g restor ed in a verti ginous mise-en-abym e, images sprung from th e image of a co nc ea led wa ll, on a wa ll 
th at they co nceal. 

LOI S GREENFIELD' s p ictur es are suspend ed , like th e bodies chat co mpose th em. Proj ec ted on invi sible 
screens (n ea rly tran sparent tul le ) stre tched ac ross narrow stree ts, th e bodi es see m a il th e more ae ria l and 
th e ir pos ition in space eve r str ange r. O th er bodies floa t on a scree n of water place d on th e Lot rive r. 

Jea n Lelièvre 

Keiichi T AHARA (born in 1951 in Japan ; lives in Paris) 

lt would be hard to forget th e imp ac t of Keiichi T ahara's 1975 series Fenêtres (Wind ows) on th e somewh at 
co nfin ed ph otog raphie scene ac th e cime. le was a superb reflec tion on bo th the a bjec t and th e ve rita ble 
materia l o f ph o tograph y. S in ce th en, T ahara has pur sued thi s reflecti on acro ss num erou s subj ec ts, includin g 
archit ectur e and portraitur e (a group of th e la tt e r were exh ib ited here in 1992). But perh aps it would be 
more appr opri ate to say th at th e a bject o f T ahara' s inv estiga tions is less th e ph o tographi e subjec t or mate­
ria l th an its substance. Thi s substance is never a prio r given as such ; instead , with eac h part icular work, it is 
discove red and e laborat ed anew. lt see ms th en th at the cho ice of an ap parent subject is more a mea ns th an 
an end in itse lf, in th e dame way as th e sup/)Ort , or the exhibiti on arrangement . 

Exhibit ed here , for instance , are pictur es of childr en and adules prin ted on glass plate s and install ed like 
stel es on th e ground. Th e tran sparency of th e supp ort imbu es th ese faces and bodies with a remarkable qu a­
lity th a t is at once material and imm at erial. And it remind s us chat light , in ph oto grap hy as in pa intin g, is 
not only wh at rend ers visible . lt is a lso th e very a bjec t of the arti st' s thinkin g. T ahara 's thinkin g on light 
tak es on a wide va riet y of form s. Th ere are bi s pic tur es print ed on sensitized stone slabs, wh ere tl1is see min ­
gly unlik e ly supp ort is revealed to harbour infinit e subtl eties , and beco mes like fragment s of an imag inary 
arch eo logy. Th ere are a lso hi s abstrac t images wh ere no form in th e world is recog ni zabl e, and wh ere a il 
chat matte rs is th e play o f shadow and light . Th ere will be ongo ing scree nin gs o f th e who le ofT ahara's out ­
put . 

Régis Durand 

Deidi von SCHAEWEN (1941, lives in Paris) 

With an arti st' s eye and th e spirit of a grea t reporter, Deidi von Sc haewen do es no t limit herself to archi ­
tectura l ph o to graph s, to graspin g th e angle th a t rend ers a buildin g int e lligible and chat bre ath es life int o a 
bare ly co mpl ete d structur e. Thi s is a ph o to graph er wh o is co ntinu ously on th e loc kout for every ch ange in 
th e c ity , and wh o never !oses sight of th e in adv ertent th ea tri ca lit y o f th e urb an settin g. S ince 1966, vo n 
Sc hae wen has been co llec tin g, in the mann er of a "ready made", spon caneo usly enve loped stru ctur es : buil ­
din gs and monum ent s temp orarily co ncea led from our view by co verin gs o r sca ffo ldin gs, whi ch revea l th em 
in a new light, drap ed in a captiv atin g silh ouett e . 

Behind th e burl ap and th e b lue and ye llow plas ti c co verin gs, behind th e metal framework and jac ks, 
benea th th e fadin g co lo rs and th e shin y materia ls, benea th th e opac ity and th e reflec ti ons, th e smoo thn ess 
and th e fo lds, th e stree t itse lf beco mes a settin g. With th e reflex of a single- mind ed tr ave ller bec konin g 
chance, over th e past twent y yea rs she has filled ber net with ba th co mm onpl ace buildin gs - tr ansfigured -
and some o f th e world' s most well-kn own monum ent s : th e Parth enon co nc ea led, th e Statu e of Libe rty 
impri soned, th e Duomo of Mil ano eclip sed, Big Ben inca rcerat ed, th e Dresde Zwin ge r c lo th ed and th e Casa 
Mila in Barce lona with on ly its chimn eys exp osed to th e eye . 

She has pur sued tl1is qu est ever since Murs (W alls), her first pub lished work, using a variety of mate ria ls 
and proce dur es : ca nv asses , hangin gs, found a bjec ts, "in stall at ions", and abstr ac t dev ices. Born in Berlin , 
vo n Sc hae wen lived and worked in Barce lona and N ew York befo re se ttlin g in Paris. Auth or of a film on 



Many Ray, she is thorou ghly familiar with the Surrea list message, and her own gaze seeks out the unexpee­
ted and brin gs it to light through disappearances, inv enti ons and co llages of the real. 

Mich èle C hampenoi s 

Loïs GREENFIELD (1950, lives in New York) 

If the allegiance of the co nventi onal dance photographer is to th e dance, with photography in the role of 
handmaid en there to repo rt on its progress, doc ument its achieve ments for posterity, idealize the dance and 
idolize the dancer - Greenficld's allegianc e is first and foremost to photography. Dance is her subject matter, 
her "landscape". 

What she does not need is prescribed choreography : "l tell my dancers to leave th e ir chorcograp hy at the 
door". Nor does she have her dance rs pose. ln stea d, she gets her dancers dancing an d as dance criti c Deborah 
Jow itt puts it, "snatches the image out of a field of mot ion". 

Not surpri singly, the dancers with whom Greenfield works relish the freedom she gives them ; surpr ising, per­
haps, is the positive repo nse of many of the choreograp hers, some of whom hav e discove red new aspec ts of 
th eir work in her imagery. 

What characterizes a Loïs Greenfield images ? First, the obvious : a square format, bo unded on four sides by 
the black bord ers wich rep resent the camera fram e. An act ive rather chan passive clem ent or force to wich 
dancer are seen to respond in a dyn amic way. Bouncing off, hang ing from, breaking throu gh. lt is the ten sion, 
or rather te nsions , between various oppos ing forces which empowe r a Greenfield image : between th e force of 
grav ity and weightlessness ; between the linea r and th e cu rvilin ca r ; between se renity of exp ress ion and 
ttaxing physical act ivity, and between balance and imbalance 

Dancer and photographers are ab le to push th e limit s of their und ersta ndin g and the boundaries of their res­
pective arts . 

Wi lliam Ewing 

Olivier MERIEL (1955, lives in Saint -Aubin -sur-Mer) 

The work of Olivier Merie l was revea led in 1989 by his first ex hibiti on at th e Ga lerie Michè le C hom ette. 
This French photographe r, born in 1955, works in the classical vein of "depth" land scape. From its inv ent ion, 
th is genre ha s embod ied a scrupulous atte nti on to the rea l world, ground ed in an exe mp lary und erstandin g of 
natura l lightin g as it shift s with the hours of the day and the seaso ns of the year. lt is a genre that goes right to 
the core of things, co nvey ing the last ingness of their beauty with black and white photos ta ken by a 20/25 
camera and print ed by co nt act on a rich grade of platinum toned , silve r paper. 

He has managed in the Lot region to acco mplish what the already did on his home ground in Normandy (le Bes­
sin) , name ly to delve, beyond the picturesque or the charmin g, in to the region' s glowing stra ngeness, its secrets 
and its enc hantm ents through the und ergrowt h , the interior of the chape ls and the cascades. ln a way that only 
photography can capt ure and transmit, he has tamed a timeless magic and astate of grace with nat ure. 

Miche lle C homette 

Jean DIEUZAIDE (1921, lives in Tou louse) 

Jean Dieuzaide's pictures may spring from photojournalism (maj or news tapies or events of h umbl er d imen­
sions), from sea-bo und voyages in pur suit of unkn ow n land s, fro m system atic inv entor ies of Romanesque 
archi tectu re, from co mmi ssioned works , expe rim ent al approac hes, st ill lifes, land scapes and more, but whate­
ver their source, his images always exude the same fervent ener gy and the same formidable capac ity to trigger 
a dialogue. 

And from his quest we learn much in passing concernin g photography itself and its history, for his work is replete 
with ail modes of creat ion and of confront ing th e rea l, and with ail circumstances liable to yield an oe uvre. 

Moreover, Jean Dieuzaide ha s undertaken with re lent less determination to champ ion photography in ail its 
forms, holdin g it to be "a moment in the mera morp hosis of the world", and do ing his utm ost to make its 
wealth kn own to the widest audience possib le. 

Found er of th e Ga ler ie du C hâteau d'eau in Tou louse, an inst ituti on that is uniqu e in the world, and co-fo un­
der of th e Rencontr es Int ernationales de la Photograp h ie of Arles, thanks to Jean Dieuzaide's cease less efforts 
and conferences, severa l generat ions hav e discove red th e intrinsi c wealth of our int ernat ional photograph ie 
herit age and nota few have been inspired to cake up photography. 

C hri stop he Léger 
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