
FONDS D’ŒUVRES
PHOTOGRAPHIQUE 
du Carré Amelot



Le fonds photographique du Carré Amelot  
s’est constitué à partir de 2004,  
date à laquelle s’est mise en place  
une politique d’acquisition d’œuvres  
en soutien à la création artistique. 
Chaque exposition d’auteur présentée  
par l’Espace Culturel de la Ville de La Rochelle 
a ainsi fait l’objet de l’achat d’une photographie.

De 2004 à 2025, au fil d’une programmation  
de 3 expositions par saison, le fonds s’est enrichi  
et compte maintenant une quarantaine d’œuvres ;  
40 auteurs y sont représentés, grands noms  
de la photographie ou auteurs émergents.

Témoin d’une programmation attachée à évoquer  
le paysage très varié de la photographie aujourd’hui,  
ce fonds se destine à être offert aux regards  
du plus large public. 

Depuis 2016, l’ouverture à de nouveaux publics,  
par sa présentation hors-les-murs,  
devient la vocation principale de ce fonds,  
dans une perspective d’action culturelle  
dont l’axe structurant est la mise en relation  
des œuvres, des publics et des artistes.

Sur demande, tout ou partie de cet ensemble d’images  
peut être mis à disposition,  
dans le cadre d’actions construites en partenariat  
entre la structure demandeuse et le Carré Amelot.
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Israel Ariño

La Locura de Pasiphaé, série Espacio imaginario, 2000/2004
Tirage sur papier baryté, chlorobromure viré au sulfure, réalisé par l’auteur, cadre 51 x 41 cm.  
Exposition Cuentos de Cristal Oscuro, Espacio Imaginario, Chambre avec vue,  
séries réalisées au sténopé et procédés alternatifs de la photographie, du 1er octobre au 3 novembre 2006.

« La photographie est pour moi l’art de la rencontre et souvent de l’inattendu...  
J’aime souligner, par le cadrage, la présence d’un objet, d’un geste, d’un visage,  
comme un écrin qui sertit la beauté, ou un étau qui permet de concentrer le regard  
et l’effort. Cette image s’inscrit dans une série consacrée à la re-création d’espaces oubliés 
qui nous appellent à la contemplation et à la quiétude. L’espace photographié devient  
prétexte à un semblant de récit, une épiphanie dont le silence évoque un mystère  
indéfinissable, conjuguant réel, rêve et mythe…  
Derrière l’acte photographique se profile l’idée de la mémoire, la hantise de la perte.  
La puissance de la photographie à suggérer et subvertir la réalité, l’expérience  
du photographique me fascine ; je fais mienne la phrase de Winogrand : je photographie 
pour savoir ce que deviennent les objets, une fois photographiés… »



Sans titre, série Obirar, initiée en 2011
Tirage sur papier baryté, réalisé par l’auteur (don de l’artiste), cadre 94 x 77,5 cm.  
Exposition Héliographie contemporaine de l’AtelieRetaguardia, procédés primitifs de la photographie, du 20 avril au 20 juillet 2012.

« Obirar », verbe du patois de Catalogne signifiant « voir une chose de loin ou avec effort,  
sans bien la distinguer ». 
Obirar explore l’idée du paysage comme territoire métaphorique où se situe et se façonne  
la représentation de son propre imaginaire. 
Le paysage y est abordé et traité comme une invention, une fiction, un mensonge.

«Ces photographies sont les images d’un monde poétique et parfois insondable,  
à force d’évanescence. Elles ne répondent pas à la conception traditionnelle du paysage,  
par leur absence de perspective, de contrastes. Le recours à cette densité sert l’envie  
de traduire la sensation que l’on a, dans les bois, lorsque la lumière s’estompe  
mais où l’on croit percevoir une infinité de détails. L’obscurité de la nuit nous transforme  
en explorateurs d’espaces indéfinis, inconnus, vastes, capables de réfléchir nos propres 
images mentales. L’invention de ce paysage exige du spectateur un voyage intérieur.»

L’Explorateur et les caprices du hasard, photographies d’Israel Ariño et textes de Claude Tible  
et Enric Montes, catalogue d’exposition, réalisé avec le soutien de la Région Poitou-Charentes, 2012.

Israel Ariño



Mindaugas Ažušilis

Sans titre, série Happiness in Lithuania, Bonheur en Lituanie, 2011
Tirage numérique n° 2/5, cadre 68 x 65 cm. 
Exposition Happiness in Lithuania, Bonheur en Lituanie, du 6 mai au 12 juillet 2014.

Percutant et plein d’énergie, le travail de ce tout jeune photographe associe lucidité,  
ironie et rigueur, mettant à nu les représentations du bonheur, en Lituanie,  
et sans doute bien au-delà de ses frontières. 

« À l’aspiration légitime au bonheur succède l’obligation d’être heureux...  
À l’ère de la consommation et de la satisfaction immédiate des désirs, la peur  
d’être malheureux est probablement le plus grand obstacle à se sentir heureux... »  
Eglé Deltuvaité

Durant deux années, Mindaugas Ažušilis a construit son travail en toute indépendance  
et produit une série d’images dont la géométrie et la simplicité trompeuse accrochent  
le regard pour le conduire vers tous les détails porteurs de sens.

Happiness in Lithuania, photographies de Mindaugas Ažušilis, texte d’Eglé Deltuvaité, Tiražas Editions, 
2012. 
Mindaugas Ažušilis a été accueilli en résidence à La Rochelle en mai 2014, en collaboration  
avec le Centre Intermondes et avec le soutien de la Région Poitou-Charentes.



À la question : « Quels sont les photographes auxquels tu pensais au cours de ton travail  
en Lituanie ? », Mindaugas Ažušilis répond : « J’ai plutôt réfléchi à ce que pouvait être  
le bonheur et observé ce qui se passe dans mon pays. Pour réaliser ce travail en Lituanie, 
j’ai décidé de parcourir le pays, afin de m’imprégner de sa réalité… J’ai aussi beaucoup lu. 
Deleuze et Lacan ont été des références importantes pour réfléchir et analyser  
ce que je voyais. J’ai ensuite établi un protocole visuel très simple, ne laissant pas  
d’échappatoire, choisi mes sujets et établi avec eux une relation négociée,  
dans laquelle chacun trouvait sa place». Humour distancié, posture critique et respect  
des sujets colorent un premier travail étonnant de maturité et de fraîcheur. »

Accueilli en résidence à La Rochelle, il aborde le sujet à sa manière, à la fois intuitive,  
réfléchie et doucement corrosive. 
Durant ces trois semaines, il a parcouru la cité et ses environs, relevé ce qui,  
dans ce territoire, résonnait avec les situations observées dans son pays, ce qui, aussi,  
s’en différenciait. Loin du reportage, il laisse les images venir à lui et privilégie les moments 
de rencontre, avec les gens et les paysages, observe les pratiques, les comportements  
et la lumière. 

Bonheur à La Rochelle, photographies de Mindaugas Ažušilis, texte d’Eglé Deltuvaité, catalogue réalisé 
avec le soutien de la Région Poitou-Charentes, 2014.

Sans titre, série Bonheur à La Rochelle, 2014
Tirage numérique, cadre 68 x 65 cm.

Mindaugas Ažušilis



Sans titre, série Jérusalem, 1991/2006
Tirage Fresson, cadre 42,5 x 42,5 cm. 
Exposition séries Jérusalem et Les Visages, du 14 octobre au 20 décembre 2009.

Didier Ben Loulou

« Être à Jérusalem c’est pouvoir explorer une ville matricielle, un lieu d’origine  
où chacun suppose que quelque chose lui appartient. C’est remonter image après image 
aux mythes fondateurs. Finalement ce que j’ai tenté, c’est de descendre au plus près  
de ces mythes fondateurs et de constater la manière dont ils agissent encore et toujours  
sur ses habitants, et en cela Jérusalem a été pour moi une sorte de microcosme  
d’exploration. Je ne cesse de photographier par manque de choix et sous la contrainte  
des lieux et des êtres, seule la douleur me fait avancer. Je ne saurai jamais photographier  
un paysage pour sa simple beauté ou sans la présence de l’être humain. Je n’ai cessé de faire 
une photographie qui ne tend pas à la représentation, mais à l’identification des choses.  
La vie peut être éprouvante dans cette cité, j’y ai rencontré beaucoup de souffrance de part 
et d’autre. Des visages croisés disent la peur et l’attente, mais aussi le désir. Parce que la vie 
a toujours le dessus sur la grande Histoire. Le jeu des enfants, comme cette petite fille  
sur sa balançoire l’emporte sur la terreur et la fureur du monde.» 

La somme de cette quête, Jérusalem, réunissant plus de 15 ans d’images, a été éditée,  
Éditions du Panama, 2008.



Sans titre, série Athènes, 2006/2009
Tirage numérique, cadre 52 x 52 cm. 
Exposition Athènes, du 10 octobre au 18 décembre 2014.

Entre 2006 et 2009, Didier Ben Loulou séjourne à Athènes. Il y entrevoit les restes  
de l’ancienne Attique, mais la confronte à la modernité. Comme à son habitude,  
le photographe refuse de travailler dans l’immédiat, écartant toute idée de reportage,  
et inscrit sa démarche dans un temps empreint de disponibilité, d’éthique artistique  
et d’humanité. Pollution, destruction, immigration de masse deviennent les enjeux  
d’une mise en perspective qui part des ruines antiques pour rejoindre ces nouveaux  
territoires sur lesquels vivent et travaillent des populations d’immigrés et des gens  
du voyage, à la périphérie de la capitale. Didier Ben Loulou mène une sorte d’enquête,  
explorant la « marchandisation » des êtres et des corps, de l’exil, de l’errance  
et de la pauvreté. Comme à Jaffa (1983-1989), à Jérusalem (1991-2006), le photographe  
n’a de cesse de questionner les mythes fondateurs des villes en les confrontant  
à l’incertitude et à la fragilité du monde actuel. 

Athènes, photographies de Didier Ben Loulou et poèmes de Yorgos Markopoulos,  
traduits par Michel Volkovitch, Éditions de La Table Ronde, 2013. 
En collaboration avec l’Artothèque, Espaces d’Art Contemporain à Caen, l’artothèque Benjamin Rabier  
à La Roche-sur-Yon et la galerie le Carré d’Art à Chartres de Bretagne.  
Avec le soutien de la Région Poitou-Charentes.

Didier Ben Loulou



Mathieu Bernard-Reymond

Exxon Mobil 9 AM to 11AM, série Monuments, 2005
Tirage numérique n° 1/10, réalisé par l’auteur, cadre 61 x 51 cm. 
Exposition Série TV, du 2 mars au 14 avril 2006.

« Pour Monuments débuté en 2005, j’utilise des graphiques économiques de différents types 
(projections, modèles d’analyses boursiers, résultats financiers...) pour produire des formes 
plastiques, des accidents architecturaux. Ces informations sont déplacées de force  
dans le domaine de la sculpture et du paysage. 
Dans Monuments, je crois qu’il existe un doute sur ces formes posées dans le paysage :  
faut-il les voir comme des objets-intrus à bannir, des formes plastiques séduisantes,  
des désastres écologiques ? Cette poétique ambigüe est pour moi la proposition optimale. »

Mathieu Bernard-Reymond s’amuse du faux-semblant, exposant là ce qu’il énonce  
comme « le paradoxe de l’image et de notre propre existence : un perpétuel aller-retour 
entre l’imaginaire et le réel, une tentative à la fois indispensable et perdue d’avance  
pour savoir où nous sommes ».

Décerné par l’Association Gens d’Images, le Prix Arcimboldo 2009 pour la création  
numérique a été attribué à Mathieu Bernard-Reymond pour la série Monuments.



Muriel Bordier

La Colonne, série Espaces muséaux, 2010
Tirage digigraphique contrecollé sur Dibond, cadre 113,5 x 76 cm. 
Exposition Espaces muséaux, du 17 février au 12 avril 2012.

À partir de maquettes photographiées, la série Espace muséaux pointe avec humour  
les rapports entre architecture, accrochage, œuvres, commissaires d’exposition et public. 
Photographe, plasticienne et vidéaste, Muriel Bordier aborde toujours ses sujets  
avec un goût prononcé pour la dérision et l’humour. Elle photographie d’abord  
des maquettes vides qu’elle a réalisées ; elle ajoute ensuite, par trucage numérique,  
les œuvres et les personnages de son musée fictif.
Maquette, pâte à modeler, trucage numérique sont autant d’outils avec lesquels l’artiste 
joue avec malice. Au fil des séries, elle élabore ainsi de petits mondes, explore  
avec gourmandise le « sens commun », révélant sa propre version d’une réalité qu’elle tourne 
joyeusement en dérision : « J’adore fabriquer, inventer, je m’amuse beaucoup.  
Quand un sujet ne m’amuse plus, j’abandonne ! ».

Cette série a reçu le prix Arcimboldo en 2010.



Muriel Bordier

L’Échappée, série En Piste !, 2023
Impression jet d’encre sur papier perlé contrecollé sur Dibond. Châssis tournant. 50 x 150 cm. 
Exposition En Piste !, du 7 septembre au 22 décembre 2023. 
Projet conçu et mis en œuvre dans le cadre de Entre les images, un programme national de transmission et d’atelier de pratique photographique 
développé par le réseau Diagonal avec le soutien financier du ministère de la Culture.

Dans un esprit humoristique et décalé, Muriel Bordier a proposé aux adhérents  
de l’association Cyclo Rochelais de réaliser une série de photographies, en s’appuyant  
sur des expériences vécues ou fictives.

En s’éloignant plus ou moins de l’histoire d’origine, elle veut reconstituer, sous forme  
de tableau photographique, l’épopée fantaisiste du Cyclo Rochelais.

Photographe et vidéaste, Muriel Bordier met en scène notre modernité pour mieux  
en soulever les aberrations, les ridicules et les violences en choisissant des éléments  
appartenant à notre mémoire collective et aux codes culturels de notre société.

Ses représentations humaines miniatures soulignent leur vulnérabilité et semblent  
parquées dans ces architectures monumentales. Cela leur donne un aspect attachant,  
pour leur fragilité et leur application à se soumettre aux exigences des codes sociaux,  
la douce assurance d’un bonheur collectif. Muriel pose et dispose ses acteurs lilliputiens 
dans une sorte de théâtre pour les observer telle une entomologiste. Elle nous invite  
à apprécier sa lecture désopilante et surréaliste du monde contemporain.



Muriel Bordier

La Poussée, série En Piste !, 2023
Impression sur Dibond. 100 cm de diamètre. 
Exposition En Piste !, du 7 septembre au 22 décembre 2023. 
Projet conçu et mis en œuvre dans le cadre de Entre les images, un programme national de transmission et d’atelier de pratique photographique 
développé par le réseau Diagonal avec le soutien financier du ministère de la Culture.

Dans un esprit humoristique et décalé, Muriel Bordier a proposé aux adhérents  
de l’association Cyclo Rochelais de réaliser une série de photographies, en s’appuyant  
sur des expériences vécues ou fictives.

En s’éloignant plus ou moins de l’histoire d’origine, elle veut reconstituer, sous forme  
de tableau photographique, l’épopée fantaisiste du Cyclo Rochelais.

Photographe et vidéaste, Muriel Bordier met en scène notre modernité pour mieux  
en soulever les aberrations, les ridicules et les violences en choisissant des éléments  
appartenant à notre mémoire collective et aux codes culturels de notre société.

Ses représentations humaines miniatures soulignent leur vulnérabilité et semblent  
parquées dans ces architectures monumentales. Cela leur donne un aspect attachant,  
pour leur fragilité et leur application à se soumettre aux exigences des codes sociaux,  
la douce assurance d’un bonheur collectif. Muriel pose et dispose ses acteurs lilliputiens 
dans une sorte de théâtre pour les observer telle une entomologiste. Elle nous invite  
à apprécier sa lecture désopilante et surréaliste du monde contemporain.



Cédric Calandraud

CAL37, série Être et devenir une fille d’ici, 2022
Tirage lambda sur papier baryté argentique, contrecollé sur alu 1mm, format papier 62x44 cm, format cadre extérieur 64x46 cm, cadre en bois 
blanc sur mesure, avec vitre anti-reflet. 
Exposition Le Reste du monde n’existe pas, du 21 septembre au 21 décembre 2024. 
Photographies produites avec le soutien de la Bourse Laurent Troude, du Centre national des arts plastiques, de la Grande commande nationale 
« Radioscopie de la France : regards sur un pays traversé par la crise sanitaire » financée par le ministère de la Culture et pilotée par la BnF,  
et du département de la Charente.

Durant cinq ans, Cédric Calandraud est revenu sur les terres de son enfance  
et de son adolescence pour photographier la jeunesse populaire et rurale qui habite  
les villages de l’est et du nord de la Charente. À travers une enquête immersive,  
il documente cette période, à la fin de l’adolescence, où certains partent étudier  
dans les villes sans savoir s’ils reviendront un jour et d’autres restent se former  
sur le territoire en espérant s’insérer rapidement dans la vie active.

C’est surtout à ces derniers que le photographe s’est intéressé. Les apprenti.e.s, caristes,  
manutentionnaires et assistantes maternelles qui perpétuent un style de vie rurale  
et populaire. Il est allé à leur rencontre dans les établissements scolaires du territoire,  
sur leur lieu de travail ou pendant leur temps libre quand ils se retrouvent « chez les uns  
les autres», au terrain de motocross ou sur les berges de la rivière.

Au fil des images, se dessine une jeunesse qui mène des vies sur le fil, entre précarité  
et isolement géographique, mais des vies solidaires qui font la part belle à l’amitié, au travail 
et à l’entretien d’une bonne réputation..

Légende : Centre social du Chemin du Hérisson, Confolens (2 700 habitants), 
Novembre 2022.

Amélie et Laetitia, 24 ans, sont belles-sœurs et toutes les deux issues  
de la communauté des gens du voyage sédentarisés. Je les ai rencontrées 
à l’occasion d’un atelier photo organisé au centre social du Chemin  
du Hérisson qui les accompagne dans leurs démarches administratives. 
Elles ont choisi de poser ensemble et de s’habiller à l’identique.  
C’était l’une des premières fois qu’elles laissaient leurs enfants à la maison 
avec leur mari et prenaient un temps pour elles.



Daniel Challe

Julia, Capri, Italie, 2006, série Fuga
Tirage digigraphique, n° 1/3 + 2EA, cadre 107 x 107 cm. 
Exposition Baby box, le journal photographique, du 14 mars au 25 avril 2009.

Le journal photographique de Daniel Challe aime croiser l’intime et le monde, alternant  
séries en couleur et en N&B, utilisation d’appareils photographiques professionnels  
et boitiers d’amateur. 

« Que la photographie ne soit pas, à mon sens, une pratique mélancolique (j’ai toujours  
ressenti de la joie à photographier) ne signifie pas pour autant qu’elle dénierait la mort.  
Sa part d’ombre l’écrit au cœur même de chaque image, comme si l’absence était là  
de toute éternité. La photographie est pour moi un rythme, une énergie qui a à voir  
avec cette secousse que nous apporte le Rock’n roll… 
Il y a une électricité propre à la photographie qui redonne à la vie son enthousiasme,  
sa ferveur adolescente. Être photographe, c’est porter au fond de soi le désir d’une vibration 
avec la nature, les villes, les paysages, les corps. Rythme qui vient du premier regard  
de l’enfance et qui se perd parfois dans un monde adulte dominé par la lassitude,  
l’adaptation, la raison. » 

Baby box, le journal photographique, photographies et textes de Daniel Challe, illustrations  
de Maryline Champalle, en coédition avec Diaphane, avec le soutien de la Région Poitou-Charentes, 2009. 



Broken White, 2010
Tirage numérique contrecollé sur Dibond, 180 x 110 cm. 
Exposition Broken White, du 8 octobre au 15 décembre 2010.

Dans le cadre des Escales indiennes à La Rochelle en 2010, Nikhil Chopra, performer  
et plasticien indien, a mis en scène un nouveau personnage, succédant à Yog Raj Chitrakar 
(« faiseur d’image ») dont la double identité indienne et occidentale, évoquait l’histoire  
coloniale de son pays ainsi que son histoire personnelle.

Avec Laurent Millet, il a investi les carrières de Crazannes, dont la pierre a alimenté  
la construction des monuments de la région. 

«Je propose de faire visiter la ville à mon personnage pour une série de performances  
qui consisteront à dérouler de larges morceaux de coton indien pour y dessiner la ville  
et des architectures de la région. La photographie devient alors un instrument précieux  
pour documenter la performance. Les photographies deviennent ainsi des objets vitaux  
qui permettent à la performance d’être vue a posteriori et de devenir moi-même partie  
du public.» 

Résidence de Nikhil Chopra, Laurent Millet, artiste invité, en collaboration avec l’Espace Art Contemporain 
et le Centre Intermondes, avec le soutien de la Région Poitou-Charentes.

Nikhil Chopra / Laurent Millet



Piscine de Pantin, extrait de Portraits de Français, 2000
Tirage argentique, cadre 61,5 x 92 cm. 
Exposition Portraits de Français, du 26 avril au 6 juin 2008.

Luc Choquer

Portraits de Français est un projet mené par le photographe Luc Choquer, initié de la fin  
des années 90 à 2006. Il parcourt l’ensemble du territoire français, à la rencontre des gens  
de toutes conditions sociales, de toutes professions, dont il fait le portrait.

« Le choc produit par ses photos est d’abord visuel ; les Français qu’il nous montre  
sont mis en scène, habillés (souvent costumés), colorés, accessoirisés au terme  
de la discussion-négociation qu’il conduit avec chacun d’eux. Ses photos ne sont donc pas 
« volées » et personne n’est « pris sur le vif ». Il ne cherche pas à dévoiler une réalité  
éphémère, mais à accumuler les indices pour rendre perceptibles des trajectoires  
individuelles. Chaque image semble contenir toute la vie de son sujet.  
Luc Choquer est autant biographe que photographe. » 
Gérard Mermet, sociologue, auteur de Francoscopie (Larousse)

Portraits de Français, photographies de Luc Choquer et entretiens conduits par Bernard Pelosse,  
filmés par Philippe Roméo, aux Éditions La Martinière, 2007.



Jiayun Deng

« Ce projet photographique a été réalisé à Tongren, ma ville natale, dans la province  
du Guizhou en Chine. Le titre est inspiré des questions que je me pose, de ma relation  
à cette ville et de ma vie nomade depuis une douzaine d’années.
Durant les nuits de confinement, je suis allée plusieurs fois à la périphérie de la ville,  
recherchant constamment des endroits que je n’avais jamais visités auparavant.  
Cette expérience de rupture m’a donné l’occasion de repenser la réalité de la frontière  
entre l’homme et la nature et d’explorer mes sentiments profonds, mais compliqués,  
pour ma ville natale.
Ce travail porte sur cette question de frontière. La nature a été profondément transformée 
par les comportements humains et l’activité humaine est progressivement absorbée  
par des paysages artificiels.
Nous sommes convaincus de l’efficacité de notre mode de vie auquel nous sommes  
habitués et nous nous construisons des critères pour accepter la réalité.
À travers cette série d’œuvres, je fais des tentatives visuelles sur la notion de frontières  
entre esthétique et nature, et entre vie quotidienne et exigences émotionnelles individuelles 
profondes. »

Sans titre, 2021
Tirage numérique, cadre 50 x 60 cm. 
Exposition Until we wake up, du 12 janvier au 5 mars 2022.



Bernard Descamps

Kouchipuram, série Silences, lieux sacrés de l’Inde du Sud, 2003
Tirage argentique sur papier baryté, réalisé par l’auteur, cadre 71 x 71 cm. 
Exposition Silences, lieux sacrés de l’Inde du Sud, création,du 3 octobre au 6 novembre 2004.

Ces images sont des silences prélevés au temps. Dans ce N&B plein de douceur qui convient 
si bien à son regard ouvert aux autres et à sa patience légendaire, Bernard Descamps  
photographie l’étrange ballet des pèlerins, où tout s’ordonne dans des mouvements  
gracieux... 

« Je réalise des images qui ne décrivent pas les objets ou les événements, qui ne racontent 
rien, mais qui voudraient dévoiler de minuscules fragments du temps. […] Je ne voyage  
que pour me rencontrer, pour trouver mes images, celles qui sont en moi et que j’essaie 
inlassablement de faire apparaître. L’autre est un guide, un initiateur et un complice  
dans cette quête. J’ai toujours espéré que, derrière l’aspect visible des choses, se cachait  
un esprit : une sorte d’animisme dans lequel la photographie pourrait révéler un peu  
de cet au-delà... »

Silences, lieux sacrés de l’Inde du sud, Éditions Filigranes 2008.



Bertrand Desprez

Sans titre, série Ao ba, la feuille bleue, 1999
Tirage digigraphique, (don de l’artiste), cadre 72 x 63 cm. 
Exposition Ao ba, la feuille bleue, du 14 janvier au 24 février 2010.

Au bleu du ciel répond le bleu outremer pour conter une histoire japonaise,  
celle d’une mystérieuse feuille bleue, « ao ba ». Ao ba, joli nom donné dans l’archipel nippon 
à une simple bâche, carré de plastique fabriqué en série qui, dans ce pays au climat  
incertain, remplit de multiples offices. Éphémère tatami sur les pelouses des parcs  
au printemps, ombrelle estivale pour céréales en quête de fraîcheur, paravent d’automne, 
douillet manteau d’hiver pour arbres dénudés… 
Pour déceler cette subtile expression de l’âme japonaise à travers la vie d’une bâche  
en plastique, sans doute fallait-il un œil extérieur prédisposé à la lecture poétique  
du monde...

« Elle est partout, multiple. Je l’observe. Elle me guette. Allongé, je l’attends, patiemment. 
D’est en ouest, du nord au sud, elle se distingue : l’art du paravent ou l’art du trompe-l’œil. 
Derrière chaque chose, tout reste à découvrir, l’envers du monde... »

Ao ba, la feuille bleue, photographies de Bertrand Desprez, texte de Claire Dé, Éditions Filigranes  
et Baudoin Lebon, 2004.



Tom Drahos

The Sacrificer 1, The Sacrificer 2, Heat, triptyque extrait de Jaïna, 1983
Tirage digigraphique sur papier Archival Ilford, 3 cadres 22,5 x 27 cm. 
Exposition Jaïna, du 18 novembre au 19 décembre 2008.

Tom Drahos, plasticien contemporain, a remis en question physiquement  
et de façon sensible la spécificité de la photographie. Parce que toute image est un fantôme 
doté de mémoire, à l’artiste d’en découvrir les strates pour en organiser une combinatoire 
nouvelle. Le cycle Jaïna est composé de grandes photographies couleur, transparentes, 
coupées, déchirées, trouées, agrafées. 
Cette pratique de décomposition du réel (ancrée depuis les papiers collés de Braque,  
Picasso, Matisse dans l’histoire de la re-présentation du réel) est très présente  
dans l’esthétique du photographe. Ce que l’on voit au final n’est pas ce qui a été  
photographié, mais juste une image. Tom Drahos parle lui-même de « fission de la réalité  
par la voie de la photographie » à propos de Jaïna, de « cette matière qui est devenue  
une image grâce à la photographie, en redevenant une matière dotée de mémoire visuelle ».



Jean-Pierre Favreau

Sans titre, série Voyages à Tokyo, 2003
Tirage N&B sur papier baryté, réalisé par l’auteur, cadre 50 x 66 cm. 
Exposition Voyages à Tokyo, du 11 janvier au 26 février 2005.

« Peut-être est-ce cette idée d’éternité représentée par l’homme au regard absent  
qui m’importe et que je tente de photographier. Au Japon, les regards ont l’air encore  
plus lointains, mais ils me semblent peut-être plus absents que rêveurs.  
Sans doute parce que les personnages que je photographie sont extraits d’une foule  
en pleine activité. Ni le bruit, ni l’agitation de la ville ne les atteignent. Sur quelle planète 
vont-ils se poser dans leurs ailleurs passagers ? Et puis les lieux, le silence d’une rue,  
l’aspect mystérieux d’une place vide un dimanche après-midi, quand la ville est exsangue... 
Cette solitude aussi me touche. Alors je tente de la capter. Quand le ciel est gris, on parle  
de soi. Quand il est bleu, c’est encore un petit morceau d’éternité que l’on retient. » 



Thierry Girard

La Tour de la Cloche, Xi’An, Shaanxi, Chine, 2003, série Voyage au Pays du Réel
Tirage digigraphique, avec tampon de l’auteur, cadre 77 x 62 cm. 
Exposition Voyage au Pays du Réel – En suivant la grande diagonale de Victor Segalen, du 7 mars au 9 avril 2008.

Voyage au Pays du Réel est le résultat de trois séjours en Chine entre 2003 et 2006,  
sur les routes de Chine, à travers les provinces du Hénan, du Shaanxi, du Sichuan  
et du Yunnan.

« Thierry Girard a suivi les trajets de Segalen. S’il n’y a pas vu la même chose, c’est bien sûr 
que la Chine a changé. Mais c’est aussi que le visible est toujours le fruit d’un regard  
et que le sien porte le poids d’une histoire personnelle et collective. Aux signes de 1914 
s’ajoutent ceux de la Chine moderne ; à l’œil de Segalen se superpose celui  
de Thierry Girard. Ainsi s’édifie notre rapport le plus fécond au réel : voulant l’élucider,  
nous y engageons de nouvelles énigmes que d’autres, à leur tour, auront à charge d’élucider. 
Profondeur des œuvres, dirait Segalen. Fermez donc vos yeux ronds, vos yeux visibles,  
et convenez de voir aveuglément chacune des images ici montrées. » 
Christian Doumet

Voyage au pays du Réel, photographies de Thierry Girard, textes de Thierry Girard et Christian Doumet, 
Éditions Marval, 2007. 
Exposition en collaboration avec la Direction des Affaires Culturelles de la Ville de La Rochelle  
et le soutien de CulturesFrance.



Christophe Goussard

Sans titre, série Les Autres, balade araméenne, 2007
Tirage digigraphique, cadre 83 x 63 cm. 
Exposition Les Autres, balade araméenne, du 10 juin au 17 juillet 2010.

Cette série a pour cadre un petit village, en Syrie, au nord de Damas. En 2007, les habitants 
de Maaloula, chrétiens et musulmans, comptaient parmi les derniers locuteurs de la langue 
araméenne, supposée être celle du Christ, se disant ainsi Araméens. 
Alors que la guerre et les affrontements confessionnels faisaient rage alentour, Maaloula 
maintenait une coexistence pacifique entre chrétiens et musulmans, chacun faisant en sorte 
que le lien ancien ne soit pas brisé. 
Autant que la persistance et le rôle d’une langue, les auteurs (photographe et écrivain)  
s’interrogent dans ce travail, sur cet effort des deux communautés, dans un village  
sur les hauteurs duquel règne une étrange Vierge en résine. Ils questionnent également 
leurs propres représentations. Le temps de trois voyages, du printemps à l’hiver,  
qu’il ne s’y passe rien ou que le village soit en ébullition festive, ils s’égarent dans les ruelles 
et les maisons, jusqu’à glisser d’un récit documentaire à un récit fictionnel, d’une tentative 
de description à une réinterprétation de la réalité, d’une approche photographique en N&B 
à une utilisation de la couleur.

Les Autres, balade araméenne, texte de Christophe Dabitch, Éditions Filigranes, 2009.



Sébastien Grenier

Sans titre, série Robinson ou l’île intérieure, 2000/2006
Triptyque, tirages sur papier baryté avec virage sépia, réalisés par l’auteur, 3 cadres 41 x 51 cm.  
Exposition Rêves d’animaux, du 29 février au 29 mars 2003.

Sébastien Grenier place le rapport à la nature au centre de son travail artistique  
depuis plus de quinze ans et s’inscrit dans un parcours initiatique personnel. Il envisage  
la nature en tant que forme d’une vérité incarnée et prône un certain retour au « primitif »,  
au « wilderness ». 

Au cours de son voyage chaque homme rencontre à un moment une île.  
Territoire du fantasme et de l’utopie, l’île est un microcosme hors des cartes, hors du temps. 
Pour l’appréhender, nous devons d’abord nous dévêtir de notre culture, quitter un monde 
familier. Elle est ce lieu où l’on se mesure à soi-même. 

Robinson ou l’île intérieure retrace cette rencontre. L’espace géographique clos est un cadre 
où se développe une transformation et symbolise celui de l’individu. Il se présente  
sous la forme de ce qui pourrait être un « journal métaphysique » avec sa propre alchimie, 
l’exotisme pour l’exotisme en serait exclu, le voyage serait immobile. 



Laurent Gueneau

Mireuil, rue Gustave Courbet, série Zedpépéahupé, 2017 
Tirage numérique, cadre 106,5 x 133,5 cm. 
Exposition Zedpépéahupé, du 7 avril au 13 juillet 2017

« Construction d’intérêt urbain », « Sans intérêt de protection », « Construction dénaturée »,  
« Erreur à corriger », « Espace public à soigner », « Espaces de respiration », « Espace de mise  
en scène urbaine », « Végétation à préserver », « Perspectives visuelles », « Cône de vue  
à préserver »…  Ces éléments de légendes sont extraits du plan réglementaire  
de la Z.P.P.A.U.P. (Zone de Protection du Patrimoine Architectural Urbain et Paysager)  
de la Ville de La Rochelle.   
Ce dispositif a pour objet de « préserver le patrimoine paysager et exprime l’ambition  
d’améliorer la notion de champ de visibilité en lui substituant un périmètre intelligent ».  
C’est donc ce dispositif qui oriente et crée le paysage.

Pour ce travail de résidence sur le territoire de La Rochelle, Laurent Gueneau a décidé  
de s’appuyer sur ce document et y superposer son regard. Car si le paysage témoigne  
de l’histoire autant qu’il révéle la société contemporaine qui l’occupe, il est aussi le fruit 
d’une construction éminemment culturelle et affective. Alors ce sont aussi ses pas  
vagabonds qui l’ont guidé dans cette déambulation et dessiné son propre paysage.

Zedpépéahupé, photographies de Laurent Gueneau, préfaces de Dominique Mathis  
et Martine Perdrieau, catalogue accompagnant l’exposition présentée au Carré Amelot, 2017 
Exposition avec le soutien de la DRAC Nouvelle-Aquitaine.



Élodie Guignard

Sans titre, série En Été, 2021
Tirage tirage numérique, cadre 62,5 x 62,5 cm. 
Exposition En Été, du 6 avril au 24 juillet 2021.

Depuis toujours, Élodie Guignard s’inspire d’histoires.  
Que ce soit dans les séries bretonnes où elle met en scène de jeunes gens dans la nature, 
dans les séries indiennes où elle fait poser les habitants d’un village, à la frontière  
du Bangladesh, ou lorsqu’elle photographie des compagnons d’Emmaüs dans des costumes 
fantasques, il s’agit toujours de transfigurer le réel et nous plonger dans un temps arrêté, 
imaginaire et imaginé. 

En janvier 2019, elle a exposé sa série Narcisse au Carré Amelot.  
En 2021, En été, sa nouvelle exposition, y est présentée, avec des photos originales,  
réalisées sur le territoire rochelais. 
Au cours d’un mois de résidence, elle est allée à la rencontre de Rochelais.  
Avec la participation active de ces modèles, elle a composé des mises en scène  
autour d’histoires et de mythes, en des endroits de nature qu’elle a découverts  
au cours de ses balades.



Hiromi Horikoshi

Sans titre, série Au-delà de la rivière, 2012
Tirage numérique, cadre 87,5 x 67,5 cm. 
Exposition Au-delà de la rivière, du 9 janvier au 8 février 2014.

Dans cette série d’images aux couleurs délicates se dessinent une personnalité  
et une identité affirmées. Sous le regard subtil de la photographe, des sites ordinaires  
sont projetés hors du temps, suspendus entre terre, mer et ciel, voilés de lumière diffuse, 
enrichis de couleurs sourdes.

Hiromi Horikoshi regarde le monde, avec la conscience aigue de sa posture :  
« L’art n’est pas directement impliqué dans la vie et la mort, mais il est une tentative  
de s’emparer, au plus près, de celles-ci, de les explorer et les interroger. Nous, les artistes, 
sommes tentés d’explorer une région du monde qui n’a jamais été vue, au-delà de la rivière - 
nous l’appelons Higan en japonais - ce qui peut être traduit comme « paradis ». Et il faut  
une vie entière pour cela ». 



Arja Hyytiäinen

Subway République Tchèque, Prague, série Europe - The Scenario, n° 2/5, 2002
Tirage sur papier baryté, réalisé par l’auteur, cadre 60 x 81 cm. 
Exposition Arja Hyytiäinen – Photographies, du 7 avril au 9 juillet 2011.

« Parfaitement contemporain, libre et exigeant, le travail d’Arja Katarrina Hyytiäinen  
s’inscrit dans l’école actuelle, venue de la tradition de la photographie de rue  
et qui en a renouvelé la forme pour revendiquer le statut d’auteur.  
Affirmant sa nécessité et sa singularité, se donnant clairement comme subjectif et influencé 
par des esthétiques cinématographiques, l’ensemble, extrêmement respectueux  
des personnages représentés s’inscrit dans un nouvel humanisme contemporain. » 
Christian Caujolle

Arja Hyytiäinen ne cherche jamais à décrire, mais s’inscrit dans le monde à la rencontre  
des autres et la photographie lui sert à garder trace des émotions nées de ces rencontres. 
Ses séries photographiques tournent autour de thèmes comme la condition humaine,  
la marginalité et servent de mémoires aux rencontres inattendues de sa vie. 



Michael Kenna

Structure and thirty six posts, Biwa Lake, Honshu, Japon, 2002
Tirage sur papier baryté, viré au sélénium, n° 1/45, réalisé par l’auteur, cadre 41 x 51 cm. 
Exposition Paysages du Japon, du 18 janvier au 24 février 2007.

« Loin des phénomènes de mode et du dogmatisme esthétique, Michael Kenna bâtit  
une œuvre consacrée au paysage, enclos dans le format de la miniature.  
La présence humaine s’y inscrit en creux, d’une manière étrange, fantomatique...  
Cette conception photographique et paysagère nous paraît plus proche de la théorie  
orientale de l’art du paysage, où ce n’est pas le contemplateur qui se projette  
dans le paysage et se l’approprie comme métaphore de son moi, mais le paysage lui-même 
qui se manifeste et s’exprime face au contemplateur et à l’artiste.  
Tout l’inverse de la conception romantique. Chez Kenna, l’habitation du monde ne se réduit 
pas à la présence active de l’homme bâtisseur. L’habitation du monde engage l’homme 
esthétiquement. […] Dans les peintures de Caspar David Friedrich, un personnage vu de dos 
occulte le paysage qu’il contemple. On ne voit personne dans les photographies de Kenna : 
c’est le regardeur qui les habite. » 
Anne Biroleau, conservatrice au Cabinet des estampes et de la photographie  
à la Bibliothèque nationale de France



Michel Lagarde

« Je ne suis pas un photographe au sens classique du terme. Je ne photographie  
pas une réalité présente. Je me sers des outils de prise de vue et de retouche informatique 
pour inventer, tel un peintre, une « vision photographique ».  
Dans mon travail, la photographie, le théâtre, le cinéma, la peinture se rejoignent  
pour créer une image épique. Je raconte des histoires, j’illustre et photographie  
mon inconscient. Un processus de travail long et complexe puisque je pars  
d’une feuille blanche.  
Ce n’est pas vraiment moi que je mets en scène dans les Dramagraphies, ce sont plutôt  
des rôles que j’interprète comme acteur. La distanciation est importante, elle me permet  
de « projeter » les images plutôt que de les intérioriser.  
Je ne raconte pas ma vie, je m’amuse à l’interpréter. » 

Le Scaphandrier, 2019
Tirage argentique Lambda sur papier RC brillant, cadre 80 x 60 cm. 
Exposition Dramagraphies, autoportraits photographiques, du 18 septembre au 8 décembre 2018.



Rita Leistner

Mosaïque Figure-Fond, série Looking for Marshall McLuhan in Afghanistan, 2011
Tirage numérique, 110 x 110 cm. 
Exposition À la recherche de Marshall McLuhan en Afghanistan, du 14 février au 19 avril 2014.

En 2011, Rita Leistner, photojournaliste et artiste, a suivi un bataillon de Marines  
sur le terrain des opérations de l’armée américaine en Afghanistan, dans le cadre du projet 
Basetrack, expérience sur les médias sociaux. Designers, écrivains et photographes  
collaboraient à ce projet, dont l’objectif était d’alimenter un site et une page Facebook,  
mettant en relation directe les soldats et leurs proches. Les images étaient réalisées  
avec des I-Phones et l’application Hipstamatic. 
Associant analyse et expérience, elle applique les théories de McLuhan à sa production,  
en rupture avec les précédentes. Dans une série de compositions textes et images,  
Rita Leistner questionne ces instruments numériques, véritables « extensions de l’homme », 
infléchissant la représentation de la guerre et de l’humain. L’installation, images et textes 
ouvre un ensemble de questions sur la portée de ces outils contemporains. 

Looking for Marshall McLuhan in Afghanistan, Éditions Intellect Books, en Angleterre  
et Presses de l’Université de Chicago, 2013. 
Exposition en collaboration avec les Musées d’Art et d’Histoire de La Rochelle,  
avec le soutien de la Région Poitou-Charentes.



Daniel Maigné

Le Lapin d’Hélène, série Vents d’autan, n° 9, 1995.
Tirage sur papier baryté, réalisé par l’auteur, cadre 51 x 66 cm. 
Exposition Vents d’autan, du 6 janvier au 18 février 2006.

Vents d’autan est une chronique intimiste de la vie en famille à la campagne...  
Scènes de la vie quotidienne rurale, hymne à la nature et aux jours heureux qui coulent  
à l’ombre des cerisiers... 

« Nul retour possible aux instants vécus, aux endroits baignés de lumière. Il faut saisir,  
tout en étant saisi. Déjà, les enfants ont grandi et le jardin prévoit de faner. J’emprunte  
mon chemin à des pas japonais. »

« Pendant dix ans, au rythme lent des saisons, Daniel Maigné a observé les choses de la vie 
et ses rapports avec la terre profonde de Gascogne. […] La vie comme la mort sont là,  
lentes et violentes. […] Le bonheur, si tant est qu’il existe, est à portée de mains, éphémère. 
La photographie de Daniel Maigné en est la conscience aigüe. » 
P. Devin

Vents d’autan, photographies de Daniel Maigné, texte de Pierre Devin,  
Éditions CRP Nord / Pas-de-Calais, 2001.



François Méchain

La Montagne, série Équivalences, 1982
Tirage argentique original repeint par l’artiste, 60 x 45 cm. 
Exposition Un Parcours / hommage à François Méchain, séries Séquences et Équivalences, du 8 septembre au 10 décembre 2020.

Les séries des Équivalences ainsi que celle des Séquences qui les ont précédées,  
présentées pour la première fois au Carré Amelot, ont été réalisées entre 1978 et 1982. 
Elles marquent le début d’un parcours artistique singulier qui s’attache ici à la fois à porter 
un regard poétique sur le monde et à questionner le medium photographique.  
Elles constituent le prélude d’une aventure plasticienne qui durera plus de 40 ans  
jusqu’à la disparition de l’artiste en février 2019. 
Ces œuvres transposent en quelque sorte le principe du haïku dans le domaine visuel.  
Elles déclinent un regard sensible porté sur le réel où les images rendent compte  
d’un imaginaire attentif à ce qui nous entoure au quotidien.

Exposition en collaboration avec le Centre Intermondes et la Direction de la Culture et du Patrimoine  
de la Ville de La Rochelle.



Tina Merandon 

« Bercée d’images répétitives et fabuleuses, les photographies de Tina Merandon  
se développent dans la chambre noire de la mémoire, comme si le cirque contenait  
en lui-même des négatifs perdus, une série d’illuminations ou d’épiphanies fluorescentes… 
De manière magistrale, Tina Merandon laisse venir à nous ces silhouettes blanches :  
elle nous les montre flottantes dans l’hélium, aériennes et/ou inquiétantes, toujours prises 
dans la beauté d’un geste. Parfois, l’écuyère ou le voltigeur sont surexposés au danger 
comme à la lumière. Puis, il y a les monstres venus des contrées les plus reculées du rêve, 
l’homme volant et le clown flamme, l’éléphant et la jeune fille, femme-nénuphar dépliant 
son ombrelle au-dessus du vide.Toutes ces images nous regardent, nous et notre enfance, 
nous et l’inquiétante étrangeté de tout ce qui est vivant. » 
Yann Ciret

Dans les étoiles, n° 3/12, série Le Cirque, 1999
Tirage argentique sur papier Kentmere Classic, réalisé par l’auteur, cadre 55,5 x 64 cm. 
Exposition La Graine et les étoiles, du 30 septembre au 31 octobre 2008.



Les Petits Lutteurs, n° 1, 2/12, 2007
Tirage digigraphique sur Papier Somerset Velvet Epson, (don de l’artiste), cadre 70,5 x 82 cm. 
Exposition La Graine et les étoiles, du 30 septembre au 31 octobre 2008.

« Qui est vu ne voit pas et qui se sait ne pas voir, montre de lui ce qu’il n’a jamais vu.  
C’est tout le mystère de cette série rattachée à un « théâtre des corps ».  
Si Tina Merandon magnifie ses modèles, c’est en leur donnant les attitudes tantôt languides, 
tantôt roides des épopées modernes. Discours amoureux, que ces photographies.  
Dans ces batailles, que la photographe agence, les modèles y défient le regard par l’absence, 
comme la pesanteur par sa négation. Ils ne sont pas là pour nous, mais pour eux,  
ce qui provoque l’effraction de notre regard. C’est la relation humaine, au plus profond  
de son intime, qui se révèle, avec sa part d’ombre et de lumière. La photographie  
de Tina Merandon ne cherche pas de vérité documentaire, naturaliste, mais elle enregistre 
frontalement nos rêves et nos cauchemars devenus visibles par la scénographie. » 
Yan Ciret, 2009

Tina Merandon 



Laurent Millet

La Chasse / 13, série Petites Machines à images, 2003
Tirage argentique, réalisé par l’auteur, cadre 81 x 61 cm. 
Exposition Laurent Millet – Photographies, du 4 mars au 30 avril 2005.

« Je construis devant des paysages aux lignes épurées, des assemblages de matériaux  
inspirés des nasses de pêches, des pièges de chasse, des cabanes… Puis je les photographie 
à l’aide d’une chambre photographique et de négatifs papiers.  
Plus qu’une citation d’un certain épisode de l’histoire de la photographie - le calotype -  
cette technique est surtout celle qui me permet de pousser plus avant mon obsession  
de voir se confondre la matière de l’image et celle du paysage. » 

« Dans La Chasse, ces architectures incertaines fonctionnent comme des pièges, qui viennent 
nous rappeler notre histoire ancestrale, celle de la chasse pour la survie.  
Laurent Millet réinvente, dans ses compositions, le statut du paysage.  
Morcelant la photographie, par de complexes assemblages de négatifs, sa pratique s’inscrit 
entre mise en scène et photos non posées. »  
François Seigneur

Exposition en collaboration avec les Affaires Culturelles de la Ville de La Rochelle.



Pascal Mirande

Nastasja, Gullivers XIII, Gulliver(s), initiée en 2008.
Deux tirages numériques contrecollés sur Dibond, cadre 50 x 50 cm. 
Exposition Gulliver(s), du 3 mai au 13 juillet 2013.

« Très tôt, les images de Pascal Mirande ont été construites en intégrant des assemblages  
de matériaux simples, comme éléments d’un récit fictionnel, étrange et poétique.  
La série des Gulliver(s), en introduisant le corps humain, semble affirmer des préoccupations 
nouvelles. Les corps photographiés évoquent des figures connues de l’histoire de l’art,  
mais ils sont bien contemporains et encore plus éloignés de leur « modèle » que ne l’étaient 
les images faussement parodiques du pop art ou des nouveaux réalistes. Ce travail n’évoque 
ni la peinture ni la sculpture : nombre d’œuvres y sont traitées, sinon en N&B du moins  
avec des couleurs très retenues, comme un refus délibéré de ce qui pourrait évoquer  
le pictural, mais aussi toute évocation de récit, autobiographique ou fictionnel.  
Ses précédents travaux mettaient déjà en scène une méditation sur la nature des choses.  
La série renforce cette préoccupation et nous met en présence de l’homme  
avec son individualité, ses particularités, ses doutes, ses contradictions.  
Ces photographies sont des natures mortes de l’humain. »
Jacques Sauvageot



« La photographie interroge, elle est ambiguë dans son rapport au réel ; c’est pour cela  
que je l’utilise. J’exploite ces relations et joue avec l’échelle pour transformer  
des constructions dérisoires en fiction. J’ai fabriqué des machines volantes en brindilles, 
ficelle et papier dans l’esprit de celle de Léonard de Vinci et des premiers avions.  
Les objets sont photographiés « en vol », l’absence de profondeur de champ donnant  
au paysage l’apparence d’un décor. En utilisant un appareil Polaroid j’ai pu tricher  
sur la profondeur de champ et exploiter les teintes particulières et imprévues  
de ce support. »

« Le travail de Pascal Mirande s’inscrit dans la longue tradition de « la photographie  
de la mise en scène », qui traverse toute l’histoire du médium. Les photographies  
de Pascal Mirande se construisent d’abord dans le temps. Très tôt, ses images ont été 
construites en intégrant des éléments qu’il a d’abord fabriqués ; placés dans des paysages 
ou des fragments de paysage, ils constituent les éléments d’un récit fictionnel, étrange, 
poétique. » 
Jacques Sauvageot

Exposition en collaboration avec l’Espace Art Contemporain, Ville de La Rochelle.

Atomium, série Icares, 2007
Tirage numérique couleur d’après Polaroïd SX70, cadre 68 x 68 cm. 
Exposition Hangar Icares, du 5 mai au 9 juin 2007.

Pascal Mirande



Photographe, dessinateur, constructeur ou encore inventeur, Pascal Mirande s’est forgé  
un imaginaire peuplé de mythes et de symboles universels dont les décors mettent  
en scène l’infiniment petit ou l’infiniment grand. Il crée des univers personnels fictionnels 
par l’élaboration de volumes et d’objets fabriqués photographiés ou dessinés. Il utilise  
des formats d’images qui s’inspirent parfois de la photographie du XIXe siècle.  
C’est au spectateur d’inventer une fiction ou de retrouver les bribes d’une histoire. 
Pascal Mirande se contente d’utiliser l’existant quitte à le bousculer légèrement  
pour parvenir au leurre. Il aime à revisiter les mythes : ici Babel renaît grâce à une simple 
borne de chantier parée d’échafaudages précaires. Le bois est un matériau récurrent  
des installations de l’artiste, mais il n’hésite pas à recourir à l’objet ready-made,  
si son aspect est susceptible de participer à la mystification. L’image légèrement floue,  
les couleurs passées installent le mystère...

Babel, série Les Mythes, 1995/1996
Tirage argentique N&B, virage sépia au pinceau, papier RC, 2005, cadre 72 x 72 cm.

Pascal Mirande



Sarah Moon

Circuss, d’après le conte d’Andersen La Petite Fille aux allumettes
DVD, production Take Five et livre d’artiste, tirage de tête accompagné d’un tirage original signé, Éditions Kahitsukan,  
musée d’Art Moderne de Kyoto, 2003. 
Exposition Circuss, du 17 novembre au 17 décembre 2005.

« Depuis ses tout débuts, Sarah Moon n’a cessé de dire la fugacité de la beauté et la fragilité 
des illusions. Dans un style tout de délicatesse et d’invention, elle a signé quelques-unes  
des campagnes de publicité les plus créatives de ces dernières années, elle a fait  
les couvertures et les bonnes pages des plus importants magazines illustrés.  
Couronnée par le Grand prix national de la photographie, elle a aujourd’hui une œuvre  
très diversifié que le cinéma vient encore enrichir. […] Ce qu’il a d’émouvant, ce conte-là, 
c’est que Sarah Moon se l’est raconté à elle-même. C’est son chant de rêve, son chemin 
d’ombre et de nostalgie. Car Sarah est une exceptionnelle diseuse de mésaventure.  
Même si vous écoutez bien, vous ne l’entendrez pas finir l’histoire en chuchotant  
avec Andersen que personne ne saura jamais avec quelle joie Jeanne est entrée  
dans l’année nouvelle. »
Robert Delpire, éditeur

Commande publique de l’État, collection du Fonds National d’Art Contemporain - CNAP, ministère de la 
Culture et de la Communication, Paris. 



Standing Still s’inspire du mode opératoire des plantes qui, enracinées, n’ont d’autre choix 
que de faire face à toute situation. Cette contrainte les amène à tisser un rapport au monde 
radicalement différent de celui du règne animal. La plante s’adapte, mute,  
non pour dominer son environnement, mais pour coexister avec lui. Là où l’humain  
exploite, se croyant omnipotent et séparé de la nature, la plante s’inscrit dans une logique 
d’interdépendance.
Standing Still se développe à travers un ensemble d’œuvres qui mêlent archives  
photographiques, matières organiques, gestes artisanaux et manipulations expérimentales. 
L’intention n’est pas de représenter la nature, mais de travailler à partir d’elle. De faire parler 
les matériaux, qu’ils soient issus d’une forêt incendiée, d’un laboratoire scientifique  
ou d’un fragment de mémoire photographique.
Standing Still cherche à laisser place à la relation entre les matériaux, les gestes, le temps  
et le regard de celui qui observe.

En collaboration avec la Chapelle des Dames Blanches

Standing Still 6-4, série Standing Still, 2026
Pièce unique, 20x30 cm - Tirage photographique et papier carbone.

Morvarid K



Igor Moukhin

Moscou, série My Moscow, 2010
Tirage argentique N&B, réalisé par l’auteur, cadre 53 x 53 cm. 
Exposition My Moscow, du 5 octobre au 14 décembre 2013.

My Moscow - le titre de la série - exprime beaucoup en deux mots. 
Il signifie : « Je suis né à Moscou, j’y ai survécu, alors je peux tout me permettre ».  
Car Moscou ne ressemble pas aux autres villes russes. Ce sont des villes dans la ville,  
peuplée en minorité par des Moscovites et par des millions d’autres, venus d’ailleurs,  
par vagues. Ces vagues humaines coulent, se déploient, débordent et emportent avec elles 
l’individu comme l’histoire. 
Igor Moukhin photographie comme s’il réalisait un film sur Moscou, long de plusieurs 
décennies. Chaque instant de cette longue pellicule – qu’il soit décisif, discret ou tapageur - 
raconte tout à la fois un épisode de vie humaine et un moment d’une époque dure :  
celle du changement sans espoir.

Igor Moukhin Photographies, texte de Christian Gattinoni, Éditions Loco, 2012.



Jürgen Nefzger

Athènes, série Études de cas
Tirage numérique contrecollé sur dibond, cadre 76 x 62 cm. 
Exposition Études de cas – Athènes 2010, du 6 octobre au 19 décembre 2012.

« ...Dans mes images j’invite souvent le spectateur à contempler une scène. Je l’installe  
hors action, à une certaine distance du sujet. J’ouvre une porte vers la mise en garde.  
Mon point de vue n’est pas romantique mais politique et je pense que dans mes images  
la contemplation devient le lieu d’une réflexion sur des devenirs contemporains  
inquiétants... La beauté d’une image est là pour nous plonger dans l’observation  
de notre présent, pas pour nous en sortir… » 

« Dans une ville hantée par son déclin, les panneaux publicitaires désaffectés opèrent 
comme des révélateurs. La disparition soudaine des affiches publicitaires constitue  
une brèche dans ce récit idyllique. Le blanc des panneaux désaffectés démasque  
une imposture : celle qui s’obstine à voir dans la joyeuse anarchie graphique des réclames 
un indice de liberté. Blancs, les panneaux émergent comme un système centralisé  
détraqué ; une machine totalitaire défectueuse.» 
Christophe Catsaros 



Miki Nitadori

Sans titre, série Triumph 
Tirage couleur diasec / dibond, édition n° 1/8, cadre 30 x 39 cm. 
Exposition Triumph + vidéo Blond ambition, du 15 janvier au 21 février 2009.

Inlassablement, Miki Nitadori pose la question de l’identité nationale, avec, en filigrane,  
une souffrance : être une jeune femme d’origine japonaise, qu’est-ce que cela veut dire ? 
Que reste-t-il à un peuple lorsqu’il oublie sa culture ? Née à Tokyo, Miki Nitadori a grandi  
à Hawaï, parmi les 1ères et 2èmes générations de Japonais américains, installés aux États-Unis 
au moment de Pearl Harbor.  
Triumph peut être lu comme un retour introspectif apparemment libre de sens, en forme  
de pèlerinage surréaliste. Les images en sont des photos re-photographiées et recadrées  
en gros plan. L’utilisation de la reproduction comme procédé photographique crée  
un sentiment de souvenirs partagés…  
Triumph est un hommage à la vie, dont chaque seconde est unique et définitivement  
perdue, dont nous prenons rarement conscience... sauf face à la mort. 

« Triumph représente mon processus d’apprentissage sur comment vivre ; ma recherche 
pour créer l’unité entre le monde et moi-même. » 



Daniel Nouraud

Sans titre, série Hiatus chilien, 2006
Tirage argentique N&B, réalisé par l’auteur, cadre 61,5 x 51 cm. 
Exposition Hiatus chilien, du 17 mars au 14 avril 2007.

« Dans les photos de Daniel Nouraud, on sent – cela fait le charme vif de leur belle surprise – 
que celui qui les a faites n’était pas là d’abord dans le but principal de faire  
des photographies, même si c’est son métier. Beaucoup de ces photos portent la trace  
réjouissante de ce que Daniel Nouraud ne les a pas cherchées ni attendues, il les a prises  
du coin de l’œil, en passant, sans sujet préconçu, sans volontarisme. C’est le réel qui lui a fait 
signe, par surprise, et auquel il a réagi presque de façon réflexe, avec l’élégance,  
la souplesse, la véritable disponibilité de celui qui n’est pas en train de s’adonner  
consciencieusement à son art. Ces photos relèvent de la vision périphérique,  
des tropismes intimes, de l’indécidabilité des choses vues à la dérobée, du coin de l’œil. 
J’aime les surprises visuelles qui les parsèment, leur disponibilité aux petits rébus  
du visible. Elles relèvent plus du préconscient et de ses jeux, d’une faculté ludique retrouvée 
de s’abandonner sans résistance à l’attraction des signes flottants, sans certitude de sens.» 
Alain Bergala

Hiatus chilien, photographies de Daniel Nouraud, texte d’Alain Bergala, catalogue d’exposition.



Koji Onaka

Sans titre, n° 4, série Matatabi
Tirage argentique couleur, réalisé par l’auteur, cadre 51 x 40,5 cm. 
Exposition du 10 janvier au 11 février 2012.

« Matatabi est un nom attribué, autrefois, aux gens qui vivaient dans l’errance, sans domicile 
fixe et un peu « yakuza ». Dans cette série, j’évoque des lieux, tels qu’on peut les percevoir  
au fil d’une vie errante. Je n’accorde pas d’importance au choix de l’endroit où je prends  
des photographies. Ce qui m’intéresse en arrivant quelque part, n’importe où, c’est de rester 
attentif à ma réaction sensible : c’est alors que  j’appuie sur le déclencheur. 
Depuis l’âge de 16 ans, j’ai un laboratoire et j’ai photographié en N&B jusqu’en 1998.  
Depuis cette date, j’utilise le négatif couleur et je réalise moi-même les tirages couleur. 
Comme beaucoup d’artistes, j’ai choisi de travailler moi-même mes tirages, en jouant  
sur les contrastes et nuances afin restituer au plus juste, selon moi, une ambiance.  
D’en donner ma propre interprétation visuelle... »



Sans titre, série La Rochelle 
Tirage argentique couleur, réalisé par l’auteur, cadre 51 x 40,5 cm.

« Au début, le fait que des personnes, qui ne sont jamais venues au Japon s’intéressent  
à mon œuvre, était curieux pour moi. Mais j’ai fini par comprendre que, quand on regarde 
une photo, on la regarde à travers le filtre de ses souvenirs, ses connaissances,  
son imagination, sa sensibilité. On va bien au-delà de la surface sensible du papier.  
Pour cette raison, je suis convaincu que la photographie a la capacité de transcender  
le temps et le lieu, pour atteindre une dimension universelle. Je suis arrivé depuis peu  
de temps à La Rochelle. J’ai visité peu d’endroits, mais j’essaie de parcourir la ville.  
Je suis très curieux de voir comment je vais réagir face à cette ville qui est très différente 
d’une ville japonaise. Est-ce que je peux réaliser une œuvre sur la Ville de La Rochelle ?  
Si tel est le cas, j’en serai très heureux. »

Résidence de Koji Onaka au Centre Intermondes, en janvier 2012.

Koji Onaka



Alexandra Pouzet

Paris (métro) / Saint-Flour / Paris (Pigalle), série Les Veines du temps, 2003
Triptyque, tirages Polaroid sous marie-louise, comportant un poème manuscrit d’Alain-Pierre Pillet, cadre 41 x 31 cm. 
Exposition Les Veines du temps, du 19 novembre au 18 décembre 2004.

« Le Puy-en-Velay, Saint-Flour, Saint-Étienne, Lyon, Genève, Venise, Bruxelles, Bilbao, Gênes, 
Lisbonne… et puis retour à Poitiers. Ce train de villes qu’égrène Alexandra Pouzet  
n’est pas seulement l’itinéraire d’un voyage, il est le tout premier chemin du désir  
qui se donne à lire dans Les Veines du temps. Désir de voir et de savoir, désir d’approcher 
« l’énormité du monde » à travers d’autres quotidiens tout autant que l’intériorité  
de sa propre existence pour « trouver le lieu et le moi acceptable ».  
Pulsation, respiration à trois temps, chaque triptyque met en rapport deux fragments  
de ville et un fragment de corps. Le plus souvent celui de l’artiste. Centrée ou décentrée, 
cette présence nous balance entre intimité et société. »  
Dominique Truco



Éric Tabuchi & Nelly Monnier

Sans titre [région Perthois], 2022
Composition, sous cadre 73 x 104 cm, de 5 photos des régions naturelles Perthois, Bigorre, Beauce, Bresse Bourgogne et Champagne berrichonne. 
Exposition Mémoire des formes, du 16 janvier au 26 avril 2025.

Éric Tabuchi et Nelly Monnier développent depuis 2017 leur projet d’Atlas des Régions  
Naturelles (ARN), encyclopédie photographique du bâti et des paysages du territoire  
français. Une documentation globale des 450 régions naturelles – ou « pays » –  
qui composent le territoire français. Une aventure photographique hors normes destinée  
à se déployer sur plusieurs années, au rythme d’une publication par semestre.

« Ces territoires, Nelly et Éric les ont sillonnés afin d’explorer non seulement le paysage,  
mais surtout les manières culturelles de l’habiter et de le transformer. Les routes,  
les habitations, les commerces, les initiatives individuelles de construction, la typographie 
des enseignes, les noms de villages : ils traquent à la fois les invariants, les particularismes 
et les écarts à la norme qui, en se croisant, définissent une physionomie de nos modes  
de vies et de nos identités. À l’ivresse de la vitesse inhérente à notre monde contemporain, 
Nelly Monnier et Éric Tabuchi opposent l’éloge de la lenteur et des petites routes. C’est dans 
leur voiture, à vitesse réduite, qu’ils sillonnent discrètement le paysage, ponctuant cet atlas 
d’innombrables arrêts. Ils nous donnent à voir un catalogue des manières de vivre  
et de construire où le sublime côtoie l’insolite. » Jérôme Sother

En partenariat avec le FRAC, Fonds Régional d’Art Contemporain Nouvelle-Aquitaine MÉCA,  
dans le cadre du mois de l’architecture 17.



Sylvie Tubiana

Estampes n°I, série Estampes, 2008
Tirage argentique N&B contrecollé sur alu, cadre 82 x 82 cm. 
Exposition Black Light Boxes, caissons lumineux, lampes de poche et vidéo, du 12 janvier au 22 février 2008.

« Sylvie Tubiana a noué des liens profonds avec le Japon au fil de son cheminement créatif. 
Dans la série Estampes, elle superpose des nus, toujours par un processus de projection,  
à des pièces graphiques de l’époque Edo. Un long travail d’étude et de sélection a donc  
précédé la prise de vues, afin que la photographe puisse s’imprégner des images gravées  
et en isoler les figures les plus appropriées.  
Sylvie Tubiana redonne chair et vie aux beautés japonaises et aux guerriers farouches  
qui peuplent les gravures nippones, le corps se fait réceptacle pour ces personnages  
du passé. Les frontières entre féminin et masculin sont abolies, les kimonos se font  
tatouages sur les corps.  
Adoptant la pureté graphique du N&B, les photographies issues de cette rencontre  
entre une artiste du XXIe siècle et les figures les plus emblématiques de la gravure japonaise 
sont comme un retour aux origines de l’estampe, à une époque où l’utilisation de la couleur 
n’était pas encore maîtrisée. »  
Valérie Douniaux, 2012



Isabelle Vaillant

Marion en classe de CM2, 2018
Impression numérique jet d’encre, cadre 42 x 55 cm. 
Exposition L’Autre en soi, du 5 avril au 7 juillet 2018.

Dans le cadre d’une résidence de création de juillet à décembre 2017, Isabelle Vaillant  
est allée à la rencontre des habitants, des commerçants, des pêcheurs... et tous ceux  
qu’elle a croisés à la Rochelle, afin de réaliser la deuxième série d’une performance  
photographique qui interroge les notions d’identité, d’intimité et d’étrangeté. 
Le principe était simple : elle a fait son portrait à côté des gens en mimant leur attitude. 

Dans ce paysage étrange pour les sujets et la photographe, Isabelle Vaillant crée un trait 
d’union entre les photos de la série. Dans toutes ces images, elle apparaît elle-même  
et quelqu’un d’autre à la fois. Ce corps toujours différent qui passe de photo en photo  
intrigue, mobilise le regard, ouvre le théâtre de l’intimité et permet l’espace fragile  
du questionnement et de la rencontre.



Isabelle Vaillant

Tara et Christine, 2018
Impression numérique jet d’encre, cadre 42 x 55 cm. 
Exposition L’Autre en soi, du 5 avril au 7 juillet 2018.

Dans le cadre d’une résidence de création de juillet à décembre 2017, Isabelle Vaillant  
est allée à la rencontre des habitants, des commerçants, des pêcheurs... et tous ceux  
qu’elle a croisés à la Rochelle, afin de réaliser la deuxième série d’une performance  
photographique qui interroge les notions d’identité, d’intimité et d’étrangeté. 
Le principe était simple : elle a fait son portrait à côté des gens en mimant leur attitude. 

Dans ce paysage étrange pour les sujets et la photographe, Isabelle Vaillant crée un trait 
d’union entre les photos de la série. Dans toutes ces images, elle apparaît elle-même  
et quelqu’un d’autre à la fois. Ce corps toujours différent qui passe de photo en photo  
intrigue, mobilise le regard, ouvre le théâtre de l’intimité et permet l’espace fragile  
du questionnement et de la rencontre.
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