Aline Coquelle

Photographe reporter, parisienne et nomade, 35 ans. Travaille en free lance pour la presse (le Figaro magazine, l'Optimum, Vogue, Marie-Claire, Sport & Style) et se produit sur différents projets personnels photographiques en Afrique, Océanie, Amériques et

Inde. Formation - Voyages en solitaire, à longs termes, dans des communautés indigènes (Lacandons, Mayas, Indiens, Ethiopiens) & capitales internationales : meilleure formation pour capter les différentes approches de regards et de notion de temps - DEA d'Ethnologie au Musée de l'Homme, Paris (1996-1997) - Maîtrise d'Histoire de l'Art, option Art Contemporain (1990-1991) - Licence d'Histoire de l'Art et d'Archéologie en Méso- Amérique, La Sorbonne, Paris (1989-1990) - Peter Beard, Agnès b, Jacques Meunier, Titouan Lamazou et Shankarrao Khodke ont été ses parrains. Parcours photos A.C. prépare chez Assouline une petite collection d'ouvrages “Mémoires de lieux”, dont les premiers sur Palm Springs, le polo argentin et travaille en indépendante sur un projet photo à Zanzibar, sur l'Inde Gandhienne et sur un livre de “rencontres voyageantes” et d'aides ponctuelles humanitaires. 2005 Californie, travail sur une des plus grandes collections privées d'art primitif au monde • Argentine, portrait de Buenos Aires et travail sur des estancias et familles liées au monde du polo • Chine, navigation sur le Yang Tsé.

2004 Terre de Feu chilienne et argentine : repérages de géographies du bout du monde + reportage dans les canaux glacés de Patagonie jusqu'au Cap Horn • Buenos Aires, Pampa et Nord de l'Argentine, reportage sur la Terre du polo • Californie, Palm Springs : L'architecture post-moderniste, et entretiens avec le photographe Julius Shulman et architectes Stewart Williams et Donald Wexler • Cuba, reportage “Les anges de Cuba, les enfants de Tchernobyl soignés à Tarara” et travail photo sur l'architecture de La Havane • Inde, Maharashtra, Cérémonie

funérailles de mon grand père adoptif Gandhien, Shankarrao Khodke, une histoire de transmission et d'amour sur 10 ans. 2003 Travail sur l'histoire de Zanzibar dont un reportage “Zanzibar, l'empreinte de Livingstone” • Séjour auprès du roi Njoya, souverain de la communauté Bamou, lors de la fête rituelle du Ngoun, reportage "Cameroun, dans le mystère des

rites bamouns" • Séjours entre Honduras et Guatemala au sein de communautés mayas et

reportage sur la ville d'Antigua Guatemala. 2002 Grâce au Mécénat d'Agnès b, photographies

et partage de la vie quotidienne de lépreux résidant dans la première léproserie ouverte sous l'égide de Gandhi en 1936 en Inde. Témoignages de leur vie, espoir, activités. portraits légués & aide à l'achat de médicaments • Longs séjours dans le Maharashtra et reportage "En Inde avec les derniers disciples de Gandhi" sous l'égide de Shankarrao Zanzibar : contacts avec différents personnages pour portraits. 2001 Reportage avec Titouan Lamazou à Kinshasa, République Démocratique du Congo, sur la création artistique contemporaine • Depuis décembre 2001,

travail sur un projet d'ouvrage photographique sur Zanzibar • Mexique, travail au cœur de la Sierra Madre • Entretien avec Raymond Depardon. 2000 Intégrée au magazine d'Air France Madame, Publications Condénast • Inde avec Shankarrao • Depuis 2000, entretiens et photos avec Peter Beard à Paris, New-York, Montauk, suite à un voyage au Kenya & Tanzanie & dans son ranch sur son parcours, ses liens avec l'Afrique, le monde de l'art,

la mode, l'ethnologie... 1999 Missions au Musée de l'Homme de Paris dont le

lancement du premier numéro du National Geographic en France avec recherches d'objets

ethnographiques en écho aux photographies de l'exposition • Travail sur les archives de la

photothèque pour un article sur cette collection, entretiens avec Jean Rouch.

1998 Tour du Monde pour le mensuel Jalouse. Lauréate du concours "Organisez un Tour du Monde et devenez notre reporter". Chroniques & photos parues sur 10 pays • FIJI, reportage sur la technique de fabrication du tapa (écorces battues) utilisé en tant que vêtements et biens d'échanges • Pérou / Bolivie / Chili : traversée du lac Titicaca, jusqu'aux mines de cuivre de Potosi, vers le Salar d'Uyuni et jusqu'au désert d'Atacama • Inde, Mémoires de Sankarrao.

1996 Réalisation d'archives photo sur les rituels mayas avec Samuel Franco, directeur du musée

Casa K'Ojom, consacré aux rites et coutumes mayas, à Antigua, GUATEMALA • MEXIQUE, Séjour au sein d'une communauté Lacandon, Chiapas.

Anabell Guerrero

Née à Caracas (Venezuela) vit et travaille depuis 1986 entre la France et le Venezuela.

Les dernières années elle a realisé les suivantes expositions individuelles :

« Terre des rêves » (2005) Galerie Lina Davidov, Paris (France), « Naufraghi di Terra » (2005) Fondation Italienne de la Photographie, Sala Bolaffi, Torino (Italie) « Totems aux frontières » (2004) Museo de Beaux Arts de Caracas (Venezuela) ; The Metropolitan Gallery (2004) City Hall (Burlington) et The Flynn Dog Gallery, Burlington (USA) ; « Photogrammes » (2003) Galerie Lina Davidov, Paris (France). « Borders » (2003) Seraphin Gallery, Philadelphie (USA). « Le regard fragmenté » (2002) Hillside Terrace (Art Front Gallery) Tokyo (Japon) ; Galerie Municipale du Château d’Eau (2001) Toulouse (France) et Galerie Lina Davidov (2001) Paris.

« Tropique-Tropisme » (2001) Galerie Laterna Magica, Helsinki (Finlande) ; Centre des cultures & des arts de la Caraïbe (2001) Martinique, Galerie H20 (1999) Barcelone (Espagne). 

« L'Intouchable » (2000) Galerie Lina Davidov París (France). « Les Refugiés » (1998) Primavera Fotográfica de Barcelone. (Espagne) et Maison de l'Amérique Latine (1998), Paris.« Convocation à la Presence » (1997) Musée d’Art Contemporain de Caracas Sofía Imber et Musée

d’Art Contemporain de Coro (Venezuela). « Ultimes Limbes » et « Tropique Tropisme » (1997 Galerie Esther Wonderhoff (Paris) et Galerie Minotauro (1996) à Caracas (Venezuela) On peut également citer sa participation aux IIIème Rencontres Iberoamericaines de la Photographie (2002): Musée de Beaux Arts de Caracas (Venezuela). Prix d’honneur de l’Association

Internationale des Critiques d’Art Festival Transphotographiques (2002), Lille (France).

Primavera Fotografica de Barcelone (2002) Espagne Festival de Trois Continents (1998) Nantes (France) ; Rencontres Photographiques d’Arles « L’Autre Monde » (1991) « Photographie dans la Caraïbe » et « Tropique Tropisme » Galerie Botello (2003), San Juan de Porto Rico et Galerie Lina Davidov (2003) Paris. Actuellement en résidence d’artiste à Evry (2004- 2005) où elle réalise différentes interventions photographiques et notamment une Installation urbaine sur la façade de l’Hôtel de ville (7m X 1,50m) intitulée « Totems à la frontière » Ses oeuvres figurent dans des nombreuses collections publiques et privées, parmi lequelles on peut citer: Musée des Beaux Arts. Caracas (Venezuela) , Galerie Municipale du Château d’Eau, Toulouse (France),

Saasttamoisen Säätiö (Fondation Saasttamoinen) Espoo Arts Muséum, (Finlande), Galerie Lina

Davidov. Paris (France), Collection permanente du Musée d’Art Contemporain de Caracas (Venezuela), Bibliothèque Nacionale. Paris (France), Banco de imágenes. Conac.Ministère de la Culture.Caracas. (Venezuela), Bert Hartkamp. Amsterdam (Hollande)

Didier Goupy

Né en 1960 à Evreux, Didier goupy réalise toutes premières photographies au Maroc en 1983 puis en 1985. Il devient photographe professionnel en 1987. Collabore à l’agence Editing depuis 2002. Publications de travaux personnels - Photomagazine août 1986 : Essai sur la couleur

(Irlande, paysages) - Photomagazine juin 1988 : Portfolio couleur (Egypte, ambiances) 

- Magazine Zoom 1989 : Lourdes, le pèlerinage (photographies en NB) - Photographie Magazine août 1990 : in “Profession voyageur” (couleur) - Photoreporter 1990 : Portfolio couleur (divers)

- Photoreporter 1992 : Lourdes - Photographie magazine juin 1997 : Regards Indiens (couleur)

Travaux avec les institutions et la presse Entre 1996 et 1997, Didier Goupy réalise, un reportage pour un ouvrage intitulé “Voyage dans les musées de Bretagne” en collaboration avec l’écrivain Kenneth White pour le compte de l'association des musées de Bretagne avec le soutien de la Drac Bretagne, le département des publics de la Direction des musées de France.

En septembre 1997, il publie un ouvrage sur les Maîtres D’Art edité par la Réunion des Musées

Nationaux et le Centre National des Arts Plastiques. Entre 1994 et 1996 il a collaboré avec le musée de Dunkerque et réalise une série de portraits d’artistes (céramistes) dans leurs ateliers et ce, pour l’édition d’ouvrages leur étant consacrés (collection Dialogues Céramiques).

Il réalise en 1998 et 1999 un long travail en noir et blanc sur les relations patients-soignants pour la Fédération des Centres de Lutte Contre le Cancer Depuis des années il réalise des reportages ayant trait à des sujets sensibles dont le cancer, mais aussi la délinquance chez les très jeunes, le monde des handicapées physiques et mentaux, les déficiences psychiques. Réalisation du calendrier 2002 de l’agence spatiale européenne ; une série de portrait de scientifiques

responsables de missions satellitaires pour les années à venir.

Il expose en octobre 2002 à la galerie “fait et cause” (direction artistique Robert Delpire) un travail en noir et blanc pour commémorer les 100 ans de l’association du moulin vert.

Une commande de photographies en couleur par le Conseil Général du Morbihan sur le thème du

patrimoine religieux dans le département et ce pour une exposition à Ste Anne d’Auray en juillet 2003. Une commande en NB avec le plus grand centre de centre de rééducation en France (Kerpape, Morbihan) pour réaliser un travail photographique sur une période de deux années et ce pendant toute la durée des travaux de réorganisation du centre ; le thème abordé étant le soin et la relation entre les personnes. Publication en octobre 2002 du travail sur le cancer dans le magazine Paris-Match. En 2003 Commande de Paris-Match en relation avec le plan CHIRAC de lutte contre les accidents de la route. En 2004 il voyage en afrique et réalise une série de portraits en couleur notamment en éthiopie et au niger. Il réalise au japon pour Michel Bras un travail de commande sur la fabrication de couteaux très spéciaux et pour VSD un reportage en finlande sur

une association qui prend en charge la jeunesse délinquante.

Projet 2005

Exposition d’une série de portraits en couleur réalisé en Inde, au Niger et en Ethiopie au festival

chroniques nomades 2005 à honfleur. Préparation d’un livre “file Indienne” : un série de portraits en couleur accompagné d’un texte du généticien Axel Kahn aux editions transphotographicpress (dominique gaessler)

François Suchel

Né le 24 décembre 1969 à Yaoundé, Cameroun. Après des études scientifiques, j’entame une

formation de pilote de ligne à Air France. De 1988 à 1990 j’apprends à piloter sur des petits avions. En mars 1991 j’effectue ma première qualification de type sur Boeing 737. Après 2 années sur le réseau moyen courrier, je passe la qualification Airbus A340 en 1994 qui me donne accès au long courrier. Aujourd’hui je vole toujours sur cette machine ainsi que sur Airbus A330 depuis 2002. Mon goût pour la photographie est intimement lié à l’univers des voyages. J’ai utilisé mon premier appareil photo lors d’un séjour de 7 mois à Phoenix (Arizona - USA) dans le cadre de ma formation de pilote de ligne. J’y ai découvert les grands espaces de l’ouest américain ainsi que les œuvres de grands

maîtres comme Ansel Adams. Un voyage en Australie en 1993 en compagnie d’Olivier Grünewald, photographe de nature, m’a permis de découvrir la chambre 4x5. J’ai par la suite utilisé ce matériel sur des sujets de nature s’inscrivant dans une recherche d’abstraction et de symbole. En 2000, à l’occasion d’un projet d’exposition collective sur le thème du passage je m’achète un Polaroïd SX-70 et entame un travail, toujours d’actualité, sur le mode de vie de naviguant de l’aviation civile. Intitulé « nomade du ciel », ce sujet est une nouvelle étape pour moi. Il va de pair avec un intérêt croissant pour les livres de photographie grâce auxquels je redécouvre ce média. Aujourd’hui j’utilise aussi le noir et blanc pour des photos prises à l’intérieur de l’avion. Je commence également une petite collection de tirages. Je collabore occasionnellement avec la presse spécialisée (Air France Magazine, Montagne Magazine, Trek Magazine, Aviation & Pilote). J’ai également travaillé avec les « Editions des correspondances » pour la diffusion de cartes postales et d’affiches. Certaines de mes images de

nature sont diffusées par l’agence BIOS. 

Expositions

Exposition itinérante dans les FNAC (contrat de 4 ans : galerie Forum des Halles été 2002, FNAC Annecy octobre 2002, etc.) Artothèque d’Annecy octobre 2002 Prix Lauréat concours FNAC Attention Talent 2002 avec « Nomade du ciel » Concours international Polaroïd PIPA 2004. Mention avec une photo d’Ipanema (Brésil)

 Commandes Achat de 24 tirages de collection pour l’aménagement d’un groupe de gîtes ruraux dans le cadre du projet « villages pour la Terre ». Communauté de commune, Mairie d’Arlanc (Puy de Dôme)- 2001 Salon du livre 2004 : décoration du stand de la FNAC « le café des plaisirs »

Hiên Lam Duc

20 JUIN 1966 Date de naissance officielle. Né en réalité, selon le calendrier lunaire l'année du chat, au bord du Mékong, terre laotienne ; je l'ai toujours

adoptée. 1967 Tète grand-mère, ses seins fripés, froissés, réserves d'affection. 1968 Scolarité difficile, payante. Cancre, école buissonnière, inventif, milles astuces pour échapper à cette fournaise, me réfugier à la pagode pour ensorceler la maîtresse, me plonger dans le fleuve,

savonner la journée. 1970 La population s'agite, ennemis grouillent dans la jungle, hôpitaux remplis de plaintes, de mutilés. Regrets, j’aurais dû enregistrer la scène. Juin : déménagement, bidon-quartier. Amitié gravée au compas sur nos bras, sang mêlé d'encre de chine. Souvenir indélébile. 1972 Quitter l'école définitivement. Passeur de devises, de marchandises, contrebandier. 1973 Haut-parleurs hurlent, surgissent de tous les coins de la ville. Les chansons changent de rythme, de timbre. Il est question de coalition, un leurre. Apprenti mécanicien, odeur de graisse et vapeur d’essence. 1975 Deuxième exode. Traverser le Mékong. La nuit. Attendre les passeurs dans les champs de bananiers, le fleuve semble endormi. La pirogue évite des masses noires, corps noyés, entrechoqués, troncs déracinés, portés par le courant. Le regard suspendu au ciel, cherche des nuages pour enrober la lune. Bras tendus, mains agrippées aux rebords. Les bouts des doigts effleurent l'eau. Atmosphère humide. Camps en Thaïlande : Nongkhai, prison. Tous dépouillés par les soldats. Sikhiu, camp spécifique pour réfugiés vietnamiens. Clôturé. Nos vies à la merci de l'humeur des militaires Thaïs. Miradors. Survivre dans le ghetto, Jardinage, petits trafics. Claustrophobe, j'ai traversé ces barbelés. Fuir, quitter le camp, sacrifier la famille, gagner ma vie, liberté cachée. Recherché, ramené, battu, crâne rasé : signe de la honte et de la soumission. De cette aventure, une épine rouillée sous la peau. 1977 hiver Premier contact avec la France, gris, picotements sous la peau. Paris, Créteil, centre de transit, papiers, administration, rectification de l'âge. Rattraper le temps perdu, un ami. Depuis huit ans sans scolarité. Seule éducation : expérience de la vie. À dix ans, déraciné, tronc dérivant sur le fleuve, cerveau en crue. Corps menu, pas eu le temps de se développer. Sensation d'avoir vécu trente ans. Maintenant, scolarité imposée. Classe "d'intégration". Six mois en contact avec des étrangers, turcs, algériens, marocains, tunisiens, italiens. Je déchiffre leurs langues, la mienne, le Français. Apprentissage de la liberté. Esprit vif, sauvage, boulimie d'apprendre. Prix 2001 - World Press, 1er Prix portrait - Les Irakiens sous embargo 1996 - Bourse de la fondation Hachette - Bourse Villa Médicis hors les murs 1995 - Prix Leica, Grand Prix Européen de la Ville de

Vevey 1994 - Prix "Moins Trente" du Centre National de la Photographie - Bourse de la Fondation pour la Vocation de Marcel Bleustein Blanchet Publications  : 2001 "FACES", éditions Anako • 1999

"Enfance, enfances", Editons Liana Lévi - "Carnet de visites", Editions Nathan, collection Photo Poche -"Irak, Jardin des murmures", Editions Anako • 1996 "Est-ce ainsi que les hommes vivent", livre collectif,

éditions Marval - "Pauvre de nous", livre collectif, collection Photo Note • 1993 "Roumanie des gamins

du pavé" Edition Anako Presse : Géo, Paris Match, Le Monde, Libération, La Croix, Animan….. Campagne d'affichage : "Comme une Image" en 1995 pour le Conseil Général de Seine Saint Denis

"On ne pourra pas dire qu'on ne savait pas" en 1999 pour Action Contre la Faim Expositions Mk2 Quai de Seine - Université Royale des Beaux- Arts de Pnom Penh - Galerie Pour que l’esprit Vive,

Hôtel de ville de Paris - Centre National de la photographie (Paris) - Maison Robert Doisneau à

Gentilly - FNAC (Paris), Vevey (Suisse), Espace Lyonnaise d'Art Contemporain - L'ABATTOIR (Chalon

sur Saône) - Lectoure, " Désirs d'exil" Beaux -Arts de Lyon : DNSEP (Diplôme National Supérieur Expression Plastique) 

Isabel Muñoz

Née en 1951 à Barcelone, elle vit et travaille depuis 1970 à Madrid. Isabel Muñoz a étudié la photographie au Foto Centro de Madrid avec Eduardo Momene et Ramon Mourelle. C’est aux Etats-Unis que, de 1984 à 1987, elle s’initie à différents aspects techniques de la photographie et du laboratoire. Elle est aujourd’hui “la” grande spécialiste des procédés de tirages anciens dont le tirage au platine et le tirage papier albumine.

Expositions

2004 “Surma” & Rétrospective Galerie VU, Paris/ France 2003 “Danses” Maison Robert Doisneau, Biennale de la Danse, Gentilly / France 2002 “Danses” Dans Museet, Stockholm / Suède 2001 “Danses” Agora d’Evry / France 2000 “Sans titre” PhotoEspaña, Madrid / Espagne 1999 “D’Afrique et de Chine” Galerie VU, Paris / France • “Africa” Galerie Max Estrella, Madrid / Espagne • Le Cambodge (Ballets Khmers, architecture) EFTI, Madrid / Espagne • “Tango et Flamenco” Festival de danses “Estudanses”,

Université de Villetanneuse / France 1998 “Tauromachie” Galerie FNAC Callao / Espagne “Drag-Queen” Galerie Utopia Parkway • “Le corps et la danse” Théâtre National de la Communauté

Française de Belgique / Bruxelles • PhotoEspaña 98, Madrid / Espagne 1997 “Danse khmer” Rencontres Internationales de la Photographie, Arles / France • Rétrospective Festival de Beiteddine, Beyrouth / Liban • “Tango et Flamenco” Espace Malraux, Chambéry / France 1996 Rétrospective Galerie Scavi Scaligeri, Vérone / Italie • “Danses” Galerie Municipale du Château d’Eau, Toulouse / France • “Rythmes” La Filature, Mulhouse / France 1995 “Tauromachies” Rencontres Internationales de la Photographie, Arles / France 1994 Rétrospective Museo Nacional de Antropologia, Madrid / Espagne • “Tango, Flamenco, Oriental” Julie Saul Gallery, New-York / Etats-Unis 1993 “Tango” Nouveau Théâtre d’Angers, Angers /

France • “Tango” Bunkamura Gallery, Tokyo / Japon 1992 “Flamenco” The Chrysler Museum, Norfolk /

Etats-Unis “Tango et Flamenco” 39ème salon de la Photographie, Gijon, Asturias/ Espagne

1991 “Tango” Fondation Nationale de la Photographie, Lyon / France • “Tango” 4ème Biennale

de la Photographie de Cordoba/ Espagne 1990 “Tango” Galerie Jean-Pierre Lambert, Mois de la

Photographie, Paris / France 1989 Galerie Spectrum, Saragosse / Espagne 1ères Rencontres de la Photographie, Villa de Leganès, Madrid/ Espagne 1987 “America, America” Asociacion Cultural

Hispano Norteamericana, Madrid/ Espagne 1986 “Toques” Institut français, Madrid / Espagne

Edition 2004 Monographie - texte de Christian Caujolle , Ed. Actes Sud 1999 Photobolsillo - texte de Christian Caujolle , Ed. La Fabrica 1997 “Rome Baroque” - texte de Gérard Mace, Ed. Marval - “I corpi, la Pietra”, Ed. Leonardo Arte 1995 “Tauromachies” - texte de Christian Caujolle, Ed. Plume 1994 “Tango” - texte d’Evelyne Pieiller, Ed. Plume “Fragments” texte de Christian Caujolle et Jacques Boesch, Ed. Actes Sud 1993 “Flamenco” - texte de Jacques Durand, Ed. Plume Collections - Maison Européenne de la Photographie – Paris - Musée d’Art Moderne de New-York, Musée d’Art - Moderne de Houston, Collection de la Ville de Genève - Collections privées. 
Jean-Michel Pancin

33 ans, célibataire, diplômé de l’ENSAD Paris, section Photo et Vidéo. Formation - Diplôme de Ecole Nationale Supérieure des Arts Décoratifs (ENSAD) - Licence Arts Plastiques, université de Paris VIII - Maîtrise de sciences économiques, université d’Aix- Marseille II – Licence d’économie internationale, université de Durham (Grande-Bretagne) - Etude de l’allemand au Goethe Institut, Wetzlar, (Allemagne) Expériences professionnelles - Photographe indépendant, parutions dans Beaux- Arts Magazine, Connaissance des arts, Aden, Ulysse, Figaro Madame, Têtu. - Realisation en 2005 à Wendover (Nevada) d’un projet photographique avec l’AFAA

- Réalisation en 2004 du film « God Bless… » présenté à Paris au LunchBox/MissChina dans le cadre de l’exposition « Cams Projects » (juin2004) et à « La nuit Blanche » (oct 2004) - Réalisation d’une commande pour le festival des Transphotographiques de Lille autour du thème « La nature dans la ville » (fev.2004). - Réalisation d’une commande pour la Caisse des Dépôts et Consignations sur la cité Apollinaire à Avignon, publiée dans le livre collectif. Renouvellement Urbain aux éditions de l’imprimeur (2002). - Réalisation d’un reportage photo sur l’intervention

d’acteurs à l’hôpital d’Avignon, ainsi que d’un documentaire vidéo consacré au même sujet, Scènes d’hôpital, sélectionné au festival Les écrans documentaires de Gentilly (2001).

- Photographe de presse pour le quotidien « La Provence » (Etés 95, 96 et 97)

Récompenses et bourses - Lauréat de la bourse de la création 2004 du festival des Transphotographiques de Lille - Nominations aux bourses du Talent n°15, n°17, n°18. Portfolio diffusé sur www.photographie.com - Premier Prix Leica 2001 pour un travail photographique autour de Paris la nuit . - Titulaire de la dotation Kodak jeune talent 2001

Expositions - Exposition à Lille dans le cadre des Transphotographiques 2004 - Exposition à la Caisse des dépôts de Paris autour du livre Renouvellement Urbain (juin 2003), ainsi qu’à

Avignon (février 2003). Projection de cette série de photographies lors des Rencontres internationales de la photo d’Arles (juin 2002). - Exposition collective des bourses du talent 2002 à Picto Bastille - Exposition du Prix Leica-Ensad, avec portfolio sur le site www.chambrenoire.com (avril 2001) - Exposition au Printemps de Cahors 2000 Installation sonore et photographique autour de panoramiques du métro parisien

Johann Rousselot

Né en 1971, a étudié la photographie au “75”, à Bruxelles. Son travail de fin d'études, des portraits noir et blanc dans les boites de nuit de la ville, lui vaut une distinction du jury et le Grand Prix d'Auteur de la F.P.F 1997. Ce travail lui révèle l'une de ses thématiques les plus obsessionnelles : le culte des apparences, le souci de l'image de soi, l'individualisme exprimé au travers du corps et de l'habit. La nuit étant souvent le théâtre de ses recherches. Il passe son temps à Paris entre commandes presse et institutionnelles qui lui permettent de financer ses projets personnels, à la croisée du documentaire et de l'esthétique pure, un photojournalisme dégagé des contraintes temporelles et de l'actualité immédiate. Lauréat du Prix Kodak de la Critique Photographique 2003.

Michel Séméniako

Né en 1944 à Annecy. Vit et travaille à Vitry-sur-Seine. Après des études de sociologie, Michel Séméniako expose ses premières séries de photographies de 1967 à 1970. Provisoirement attiré par la réalisation audiovisuelle, il revient à la photographie en 1979 et obtient en 1991 le prix « la villa Médicis hors les murs ». Un an plus tard, son travail est de nouveau récompensé par le « prix Nadar ». De 1991 à 2004 il est membre de l’agence Métis. Actuellement, maître de conférence en photographie, il enseigne à la Faculté des Arts d’Amiens. L’oeuvre de Michel Séméniako s’oriente autour de deux thèmes principaux. Le premier est d’inspiration sociale. L’auteur s’interroge sur le tissu social et plus spécifiquement sur les liens existants au sein des membres d’une communauté. Pour cela, il a réalisé plusieurs séries de « photographies négociées » où le sujet photographié affirme sa propre identité et devient co-auteur des images produites. Le deuxième axe de recherche s’oriente autour des

images de nuit. L’auteur privilégie les lieux de mémoire sur lesquels il intervient à l’aide de

faisceaux lumineux. Pratiquant des temps d’expositions très longs, il se déplace, sans jamais

apparaître, dans l’espace photographié pour éclairer à la torche les premiers plans. En redessinant les

contours, il souligne les aspects cachés des objets ou paysages et créé un univers merveilleux où les

frontières entre le visible et l’invisible, l’animé et l’inanimé, le réel et l’imaginaire s’estompent.

Dans sa dernière série « Exil », il intègre des personnages qu’il met en scène dans des décors

nocturnes.

Paul Tourenne

Né en 1923 à Paris. Paul Tourenne est passé à la postérité comme soliste des Frères Jacques. Parallèlement à sa longue carrière de chanteur –près de 40 ans à l’affiche en France et dans le monde-, il a pu assouvir, en amateur, une autre passion où il a affirmé un talent des plus originaux : la photographie. L’intérêt de Paul Tourenne pour la photographie remonte à loin. Enfant déjà, il était fasciné par l’image. En sortant de l’école, il se précipitait dans les agences de voyages pour y demander des prospectus et étant toujours plongé dans les magazines découpant des photos pour les coller sur des cahiers. Ayant commencé à travailler à 15 ans dans les services de la taxe radiophonique, Paul Tourenne s’y ennuyait. Il suit ensuite une formation de moniteur de colonie de vacances. Sa première collo, Paul Tourenne la fera avec Alain Saint Ogan, le créateur de Zig et Puce, l’une des premières bandes dessinées. Pour ce qui est de la photo, tout

est parti de ce jour où, baladant des enfants dans les rues de Dives-sur-Mer, entre Houlgate et Cabourg, il remarque dans une vitrine un joli 6 X 9 Lumière à soufflet, un appareil coûteux pour l’époque, néanmoins il l’achète avec son premier salaire de moniteur. Sur la lancée, il acquiert des livres sur la photo et se met à « mitrailler ». Ah il en en gâché de la pellicule !… Développant lui-même ses photos sur du papier citrate exposé au soleil et fixé dans un bain d’hyposulfite.

A la fin de la guerre, Paul Tourenne fait la connaissance, à Paris, de 4 frères photographes

professionnels, les Thomas d’Hoste. Ces gars, des fonceurs, l’ont littéralement dynamisé. Les clichés au format 6 X 9 revenant trop chers, il passe au Rolleiflex 6 X 6 avec lequel il décroche un 4ème prix au concours organisé par la firme pour ses 25 ans. Ce succès l’encourage, il se met au 24 X 36 d’abord avec un Retina 2 pour en arriver, fortement conseillé par Pierre Duverger, au Leica auquel il reste fidèle. Grâce à la facilité d’utilisation de ce dernier, il a pu s’adonner à sa frénésie de prises de vues notamment au cours des nombreuses tournées des Frères Jacques dans le monde, pendant les voyages et entre les spectacles. Les grands photographes qui l’ont influencé : tous les grands dans leurs diverses conceptions de la prise de vue, à commencer par Henri Cartier-Bresson, Robert Doisneau, Willy Ronis, Edouard Boubat, André Kartész…

Très éclectique dans ses sujets, Paul Tourenne peut être inspiré par un personnage, une architecture, une scène de rue, ou tout simplement la lumière. La lumière… surtout la lumière… C’est du reste lui qui,

du temps des Frères Jacques, réglait les lumières des spectacles. Cela dit, il affectionne certains thèmes :

la texture des sols, les affiches en strates déchirées, les graffitis superposés, les effets de miroir sur des

mannequins de vitrines, des formes étranges de certains bois flottés… Il n’a pas de conception particulière en matière de photo, ni de « philosophie » : fonctionnant à l’instinct, il se laisse guider par

l’insolite, l’inattendu, l’humour et la poésie. La photo fut et reste toujours sa passion. Il l’aime en

véritable amateur. Son vieil ami, Fred Mella, passionné de photographie, lui aussi, à coutume de

dire qu’ils sont des « amacœurs ». Ca les résume parfaitement. Michel Felet

Shadi Ghadirian

Née en 1974, à Téhéran, Iran. B.A degré en Photographie, à l’Université d’Azad, Téhéran, Iran.

Travaille pour : - Musée de la Photographie (Akskhaneh Shahr) - Photographe pour un agence de publicité (Simia nama) - Photographe pour le magazine Mahtab - Enseigne la photographie dans plusieurs instituts (Young Cinematographer Foundation – Rasame Honar institut - Reyhaneh Photographic Institut)

- Editeur photo de Femmes sur le site Iranien (www.womeniniran.com) - Directrice du premier site Iranien spécialisé dans la photographie (www.fanoosphoto.com)

Expositions 1997 Participe à l’Exposition Internationale de la Photo Documentaire à Téhéran • Exposition collective (sur le thème des enfants), Aria Gallery, Téhéran 1998 Participe à Sooreh International Photo Exhibition, Téhéran • Exposition collective (sur le thème des personnes âgées), Barg Gallery, Téhéran 1999 Golestan Gallery, Téhéran 2000 London Guildhall University, Londres • Exposition collective (jeunes photographes à Paris et en Iran), Barg Gallery, Téhéran • IWSF 2000 (The

Iranian Women's Studies Foundation) Worth Ryder Gallery at University of California, Berkeley •

Leighton House Museum, Londres • Nikolaj Contemporary Art Center Copenhagen, Danmark •

Ballymena Arts Festival, Irlande du Nord • The House of WorldCultures, Berlin 2001 A Space Gallery, Toronto • Barbican Art Center (Iranian Contemporary Art), Londres • Espace Electra, Paris

2002 Silk Road Gallery, Téhéran • 2002 Villa Moda, Kowait • Musée d’Art Contemporain, Téhéran •

exposition collective, Silk Road Gallery, Téhéran • Thssaloniki Museum of Photography (Glimpses Of

Iran), Grèce Boulogne, France • Exposition collective, Université de la Sorbonne, Paris • Sharjah International Biennial 6, Sharjah

2004 San Jose Museum of Art, New -York • The

House of WorldCultures, Berlin • Hotel Ibis – Dubai

Expositions itinérantes

Exposition itinérante Fnac : Fnac Forum Paris,

France, Janvier 2001 • Fnac Clermont Ferrand,

France, Mai 2001 • Fnac Montpellier, France,

Septembre 2001 • Fnac Metz, France, Janvier 2002 •

Fnac Porto Santa Catarina, Portugal, Juillet 2002 •

Fnac Cergy, France, Novembre 2002 • Fnac Vélizy,

France, Mars 2003 • Fnac Barcelone L'Illa, Espagne,

Juin 2003 • Fnac Alicante, Espagne, Septembre

2003

Exposition itinérante Photospania Festival : Tenerife

(Canaries), FotoNoviembre, Espagne, Novembre

2001 • Valladolid, EspaSala San Benito, Espagne,

Avril 2002 • Pamplona Espa Centre Culturel de

Pamplune, Espagne, Septembre 2002 • Bolzano,

Italie, Février 2004

Exposition itinérante Veil : The New Art Gallery

Walsall, Angleterre, Février et Avril 2003 • Bluecoat

Gallery, Liverpool, Angleterre, Juillet et Aout 2003 •

Modern Art Oxford, Novembre et Janvier 2004 •

Culture House, Stokholm, Suède, Mars 2004

Exposition itinérante Harem Fantasies and the new

Scheherzades : Centre de Culture Contemporaine de

Barcelonne, Espagne, Février à Mai 2003 • Musée

d’histoire naturelle, Lyon, France, 2004

Exposition itinérante Wemon in Orient – Wemon in

Occident : PrinzMaxPalais, Karlsruhe, Germany,

Mars 2003 • Frauen Museum, Bonn, Germany, Mai

2003 • Kommunale Galerie, Berlin, Germany, Aout

2003 • Gaseig-Ausstellungs, Munchen, Germany,

Mai 2004

HONFLEUR

Chroniques Nomades

Dédié depuis sa création à la photographie du voyage, le festival

Chroniques Nomades s’est efforcé, loin de l’imagerie touristique ou

publicitaire, d’approfondir la question du « dépaysement » au sens plein

du terme : non un simple exotisme du décor ou des mœurs, mais

une expérience de l’Ailleurs et d’abord de l’Autre, de sa différence, du

côtoiement des cultures et, en définitive, de notre propre identité.

Si le portrait a toujours tenu une place importante dans nos programmations,

il s’est imposé plus qu’à l’ordinaire, pour cette neuvième édition, comme

pratique dominante des photographes-voyageurs. Non le portrait typique

avec sa visée classificatrice, tel qu’il s’est manifesté pendant l’ère coloniale

ou dans la pratique ethnographique, mais un portrait lié à la rencontre, au

rapport entre deux sujets. Un portrait contemplatif, attentif à faire la part

de l’individu et celle de son groupe social.

Les portraits indiens de Didier Goupy, les femmes voilées de Shadi Ghadirian,

les femmes-totems d’Anabell Guerrero, les « portraits de corps » des Surma

d’Ethiopie par Isabel Muñoz, les portraits officiels collectés en Syrie par

Jean-Michel Pancin sont autant de variantes de cette approche. Avec

Aline Coquelle, le journal de voyage se fait récit d’une expérience unique

de transmission de la mémoire dans un ashram de l’Inde centrale, tandis

que celui de François Suchel, pilote de ligne, tient du journal intime. Le

voyage, c’est aussi le grand projet de Hiên Lam Duc de remonter le

Mékong jusqu’à sa source en même temps que de retrouver celle de son

identité ; c’est l’exil des émigrés clandestins que met en scène Michel

Séméniako ; ce sont les déambulations nocturnes de Johann Rousselot

dans les rues de villes indiennes où s’offre le théâtre de la vie privée ; ce

sont les notes teintées d’humour qu’a collectées Paul Tourenne pendant les

tournées des Frères Jacques.

Proches ou lointains, il est autant de voyages que de voyageurs. Du moins,

tous ceux-ci ont-ils en commun, par-delà le besoin impérieux qui les pousse

à partir, de s’interroger sur la part d’eux-mêmes qu’ils poursuivent.

Claude Geiss

directeur artistique

www.chroniquesnomades.com

Aline Coquelle

Gandhiji Tales

Depuis longtemps, l’Inde l’appelait. Un prétexte se présenta : on fabriquait

dans un ashram à l’est du Maharashtra, en plein cœur du pays, un papier

artisanal d’une si belle qualité que le Mahatma Gandhi en faisait un usage

exclusif. Partie chercher du papier, Aline Coquelle trouva un grand-père

adoptif, un mentor : Shankarao Khodke.

La conquête fut lente et difficile : l’homme, âgé de quatre-vingts ans, était

sollicité par tant d’enfants, de femmes pauvres, de lépreux qui demandaient

son aide ! Il fallut à la photographe faire ses preuves : se rendre utile,

accepter les besognes les plus humbles pour capter l’attention puis, peu à

peu, l’affection de celui qui allait lui confier ses souvenirs, l’histoire des lieux

qui est une page de celle de l’Inde écrite par Gandhi qui fonda ici son ultime

ashram et y vécut durant quinze ans, y prônant les valeurs de tolérance

et le retour à une économie artisanale traditionnelle et autarcique.

C’est l’histoire de cette rencontre avec une personnalité rare et un lieu que

nous conte de manière spontanée cet album de voyage autant que de

famille : le quotidien, les événements, les fêtes, le deuil final, jalonnent ce

voyage à l’intérieur d’une communauté de villages, à l’intérieur d’une

mémoire.

Photographier est d’abord pour Aline Coquelle un moyen d’échange, de

nouer des relations durables. Elle parcourt sans relâche le monde avec

cette idée fixe, peut-être naïve, due sans doute à sa formation d’ethnologue,

de devenir dépositaire de la mémoire individuelle et collective de

ceux qu’elle rencontre et d’avoir à son tour, par ses images, à les transmettre

pour les faire vivre. C’est peut-être aussi ce que lui signifiait

Shankarao Khodke quand il lui disait : « Tu es mes yeux sur le monde »

Anabell Guerrero

Totems à la frontière

Durant quatre années, Anabell Guerrero s’est immergée dans l’univers des

Indiens Wayùu qui peuplent la péninsule semi-désertique de la Guajira,

partagée depuis le XIXe siècle entre le Venezuela et la Colombie. Entre plaine

aride et montagne desséchée, cinquante mille Guajiro, comme les nomment

les Occidentaux, vivent en contact de plus en plus étroit avec « la

Civilisation » des villes-marchés et principalement de Maracaibo, centre

pétrolier avide d’une main d’œuvre affectée aux tâches les plus ingrates.

Le processus d’acculturation engagé depuis plusieurs siècles s’accélère

aujourd’hui sous la pression économique, posant avec acuité aux Guajiro le

problème de leur identité. Comment s’adapter sans se dissoudre ?

Face à cette assimilation qui déstructure les jeunes et plonge les anciens

dans le désarroi, les femmes assurent un rôle de conservation, assumant

leur part des tâches agricoles, perpétuant la langue, la tradition du tissage

et surtout le fonctionnement d’une société organisée en clans matrilinéaires

tandis que l’homme est voué au détachement et à la mobilité.

Anabell Guerrero construit de ces femmes une représentation fragmentée

et monumentale : égéries sereines qui évoquent immanquablement des

cariatides soutenant les vestiges d’une civilisation millénaire, encore vivante

mais pour combien de temps ? La frontière sur laquelle se dressent ces

totems est à la fois celle, politique, qui sépare deux pays et celle, culturelle,

où se heurtent deux civilisations.

Par le refus de l’arrière-plan, de l’anecdote, de la narration, ces métaphores

de la résistance ont le mystère, la présence, l’universalité des grandes

figures votives des arts dits « premiers ». Loin de toute vision ethnologique, la

photographie d’Anabell Guerrero a ici plus à voir avec la sculpture, avec

sa logique soustractive qui ne livre que l’essentiel : l’icône.

Didier Goupy

L’Autre

Très tôt dans sa carrière de photographe, Didier Goupy a été capté par

l’Inde : attiré par son mysticisme, il avait décidé d’y photographier sages,

moines et sadhu. Mais, très vite, la rencontre de la couleur et du regard a

orienté différemment son travail. Pendant huit années, il a renouvelé cette

expérience d’un regard intense, dévorant, un regard indien enchâssé dans

une gangue de couleurs ; le tout perçu de manière globale et indifférenciée,

comme peut le faire un tout jeune enfant. C’est sans doute parce que

cette expérience s’enracine dans sa propre enfance que Didier Goupy a

l’impression que ses photographies préexistent à leur réalisation et qu’il

éprouve, lorsque se fait la rencontre, un inexplicable bonheur.

Photographier, c’est donc reconnaître et restituer une sensation très précise.

Pas d’anecdote, aucune intention psychologique dans ces portraits. Seuls

comptent la couleur, présente pour sa valeur émotionnelle (il cite volontiers

Aurélie Nemours) et le regard d’inconnus, chargé d’un désir qu’il sait attiser

par le sien.

Cette expérience, Didier Goupy a voulu la renouveler et la vérifier dans un

autre monde culturel, celui de l’Afrique. Là aussi, en Ethiopie puis au Niger,

avec d’autres couleurs, une autre flamme dans la pupille, l’échange des

regards a fonctionné, toujours aussi intense et dénué d’intention.

Ainsi, le voyageur poursuit-il sa quête, ressuscitant toujours ailleurs une sensation

mystérieuse mais familière, enfouie au plus profond de lui-même.

François Suchel

Nomades du ciel

Pour le nomade, le voyage n’est pas un état de transition. C’est une manière

d’être, pérenne, une identité, le contraire d’une aventure. C’est le quotidien

du pilote de ligne : celui de François Suchel. Peu de points de repères

dans cette vie à la fois programmée et instable : chaque semaine, un nouvel

équipage, une nouvelle destination parmi les cinquante desservies par

les Airbus A 330/340 de sa compagnie. Gens et villes à peine connus, parfois

à peine aimés, déjà disparus.

Les temps morts entre les vols sont les vrais moments de vie. Lors de ses

escales lointaines, entre les deux parenthèses d’une énième arrivée et d’un

nouveau départ, François Suchel photographie. Son regard, plutôt que de

s’attarder sur les gens ou les choses, les effleure, les caresse, comme si les

rues, les visages, les corps, entrevus au rythme d’une déambulation sans

but, s’avéraient d’une extrême fragilité. Le temps, grâce à l’usage du

Polaroïd, d’un furtif échange d’image avec un inconnu.

De passage, toujours de passage : les noms des lieux tombent dans l’oubli,

pas les sensations ni les atmosphères qui plus tard recomposeront une géographie

subjective, peu soucieuse d’exactitude, et ordonneront la succession

des images.

Dans cette confusion des lieux, cette instabilité du temps, un point de repère

demeure à l’horizon du retour à la maison : l’ancrage de la vie de famille

et surtout des enfants. Leur naissance, leur croissance, leurs maladies,

leurs jeux scandent le temps éclaté du pilote, oriente son errance. Ils lestent

son destin.

Les photographies de François Suchel se lisent comme un journal personnel

paradoxal : la chronique intimiste, murmurée, d’un homme projeté sans

répit aux extrémités de la planète.

Isabel Muñoz

Les Surma d’Ethiopie

Près de cinquante ethnies cohabitent dans la vallée de l’Omo, au sud-ouest

de l’Ethiopie. Dans cette région désolée, où la pratique des razzias est fréquente,

les habitants mènent une vie semi-nomade, partent surveiller leurs

troupeaux sur les plateaux, passant une partie de leur temps à se décorer

mutuellement le corps. Ce corps, Isabel Muñoz en a fait le fil conducteur de

son œuvre, qu’il s’agisse de celui des danseurs, des toreros ou de la statuaire

baroque. Elle l’interroge ici en suivant la tribu des Surma, pasteurs et

guerriers, l’une des dernières à vivre nue malgré les efforts des missionnaires

pentecôtistes américains pour les évangéliser et les « civiliser ».

Pourtant, paré ou peint, le corps, ici, ne paraît jamais nu. Arraché à la nature,

il s’affirme au contraire comme objet culturel. Masqué, scarifié, rasé,

remodelé, il se fait support de signes et signe lui-même. Les douloureuses

scarifications célèbrent la bravoure d’un individu dans les combats interethniques

où la kalachnikov tend à remplacer la sagaie. Les peintures corporelles,

les coiffures, les parures inscrivent à même la peau de ces jeunes

hommes, de ces enfants, de ces vieillards l’identité et la place de chacun,

son appartenance à une communauté. Mais pour fonctionnelles qu’elles

soient, ces inscriptions dénotent aussi une intention esthétique permanente.

Isabel Muñoz explore ces corps, parfois les fragmente, s’attarde au grain de

la peau. Si elle s’attache au sens des pratiques, à l’élégance des formes, elle

n’y sacrifie jamais la sensualité, servie par des tirages au platine qui rend

la chair palpable. Ces corps-architectures sont aussi des corps porteurs de

désir. En ce sens, Isabel Muñoz bouleverse les limites traditionnelles entre le

genre de la photographie ethnographique, et celui du nu apollinien ou de

l’image érotique.

Jean-Michel Pancin

Omniprésence

Il y a trois ans, Jean-Michel Pancin s’est rendu en Syrie avec l’intention de

témoigner par la photographie de son approche d’un pays pour lui inconnu.

Dans les rues de Damas ou d’Alep, il a été frappé par l’omniprésence

des portraits du chef de l’Etat, Bachar el-Assad, dans les lieux parfois les plus

inattendus.

Après quelques jours, cette présence obsédante, qui aurait dû paraître

oppressante, s’est avérée presque amusante tant la diversité de ces portraits

– celle de leurs expressions, de leurs mises en scène ou de leurs supports –

et surtout la liberté qui préside à leur affichage, sont une source d’étonnement.

Peint ou photographié, épinglé au mur d’un cinéma parmi des photos

d’actrices hardiment dénudées ou apposé derrière le pare-brise d’un

véhicule comme une vulgaire vignette-auto, affiché sur un arbre ou entre

deux quartiers de viande chez un boucher, le portrait du raïs, qu’il soit

découpé dans un magazine ou encadré avec ostentation, est l’objet de

toutes les manipulations dont on ne sait, pour les plus extravagantes, si elles

témoignent d’un irrespect téméraire ou au contraire d’une familiarité avec

l’icône du chef qui lui ôte toute valeur politique.

C’est de cette transformation d’une obligation imposée par un pouvoir – qui

cultive le culte de la personnalité – en source de créativité populaire, de ce

détournement dont on ne sait s’il est volontaire ou non, qu’a voulu rendre

compte Jean-Michel Pancin. En adoptant ce point de vue très étroit des

mésaventures d’un portrait officiel, il nous livre une réflexion politique et

dessine en creux un autre portrait : celui d’un peuple, à travers son attitude

quotidienne et intime face au pouvoir.

Johann Rousselot

Nuit indienne

Johann Rousselot est un familier de la nuit. Elle est sa muse et son terrain

de recherche favori. Elle est le temps où, loin du travail, on s’affranchit des

contraintes sociales, on se recrée une image de soi-même. Loin des clubs

branchés parisiens, Johann Rousselot a retrouvé la même attirance esthétique

pour une nuit bien différente : celle de l’Inde.

Venu pour photographier la shining India, celle des nouvelles classes

moyennes ambitieuses et prospères, qui étalent leur réussite le jour et s’abritent

la nuit derrière leurs murs et leurs milices de sécurité, il s’est laissé capter

par le spectacle nocturne de la rue. Ici, pas de rupture nette avec la vie

diurne. Bien que moins fiévreuse, l’activité se poursuit après le coucher du

soleil. On travaille, on mange, on se lave dehors. On dort sur place, à

même le sol, près des échoppes refermées, hommes et animaux soumis à

la même alternance de la chaleur accablante du jour et de la douceur nocturne.

Pour son seul plaisir – et le nôtre – le photographe s’abandonne à une

déambulation dans cette Inde traditionnelle. Pas de distinction ici entre vie

publique et privée. La vie est une, incessante. Elle prend parfois des airs de

fête malgré la pauvreté. Elle s’offre, digne, indifférente à l’objectif du photographe

qui opère en pose. Ici peut-être plus qu’ailleurs, la nuit est un

théâtre inépuisable.

Michel Séméniako

Exil

On hésite un instant : sont-ce des documents captés à la dérobée, des mises

en scène ces photographies de fuyards égarés dans la nuit, de clandestins

qui, paradoxalement, irradient une lumière éblouissante à la manière des

figures sacrées de la peinture religieuse ? Michel Séméniako n’est pas reporter

et assume ce théâtre de l’exil aux décors méticuleusement choisis dans

des friches industrielles, des zones portuaires. Des mises en scène, oui, mais

nourries d’images d’archives, de récits innombrables, de souvenirs. Des

images présentes dans son imaginaire personnel, au-delà de l’enfance :

dans la mémoire familiale de ses parents, Russes immigrés, même si cette

mémoire a été refoulée au nom de l’intégration et du refus du passé.

Des amis, des étudiants, des acteurs tiennent les rôles de ces voyageurs de

l’ombre. Regroupées par séries monochromes, les images suggèrent des

embryons de narration, esquissent des destins. Une série verte pour le

départ : de ce vert fluorescent dont les caméras thermiques, aptes à repérer

toute présence, colorent une nuit qui n’a plus de secret, des sous-bois qui

ne sont plus des refuges. Bleue, l’errance nocturne, le passage, la recherche

d’une brèche hypothétique dans des frontières toujours recommencées,

dans la conscience de ceux qui les ignorent. Rouge, l’énergie du désespoir,

le désir de se planter, de faire racine quelque part dans la ville ? Non, aller

toujours ailleurs : là où on les reconnaîtra.

En refusant toute dramatisation, en intégrant à cet ensemble des textes

laconiques et drus, en recourant une nouvelle fois à sa manière propre

d’éclairer ses « tableaux », Michel Séméniako leur confère une force et une

gravité particulières : ici se déroule un combat contre l’obscurité pour, simplement,

exister.

Paul Tourenne

Un photographe en chanteur

Trente-sept ans de carrière, trois cents chansons interprétées : trente-sept

ans de voyages à travers le monde et combien de photos ? Paul Tourenne,

ténor-soliste des Frères Jacques, s’est pris de passion pour la photographie

avant même de faire de la chanson son métier. Fasciné dès l’enfance par

les images, qu’il découpait dans des magazines pour en faire des albums,

il commence par photographier l’univers qui l’entoure, attentif aux inattendus

du quotidien. Avec le succès international du quatuor, il met à profit ses

continuelles tournées pour photographier le monde : avant, après les répétitions

ou les représentations, il disparaît pour arpenter seul, Leica au cou,

les villes où il est de passage. En France, en Pologne, aux Etats-Unis ou au

Japon, il se laisse toujours guider par l’insolite et par son goût de la belle

lumière (n’était-ce pas lui qui réglait les éclairages des spectacles ?).

Partout, du quotidien, il révèle la poésie de l’instant, teintée souvent de

malice, toujours de tendresse : ce monde qu’ont si bien chanté et mis en

scène les Frères Jacques dont chaque chanson était un spectacle complet

et autonome. Un monde où des enfants jouent à saute-mouton sur les

tombes, se moquent des militaires ou dévalent les rues en caisse à roulettes,

où des péniches sont encore halées par des chevaux, où la fumée des trains

glorifie les cheminots dans les gares de triage.

Le monde de Jacques Prévert et de Robert Doisneau bien sûr, l’ami complice

: même connivence avec les enfants et les petites gens, même regard

attentif et gouailleur. Et lorsque la modernité est présente, principalement à

travers l’architecture, c’est à Jacques Tati que l’on songe ; cet univers de

béton impersonnel, strictement ordonnancé, rigoureusement cadré, un rien

de présence vivante suffit à le déstabiliser : le passage intempestif d’une

mouette, l’intrusion incongrue d’un palmier échevelé ou de la jambe pendante

d’un ouvrier par une fenêtre.

Sur toute chose, Paul Tourenne promène un regard généreux mais jamais

mièvre, un regard de gamin espiègle toujours avide de débusquer dans la

banalité des sujets d’émerveillement.

Shadi Ghadirian

Comme chaque jour

Bénéfice paradoxal d’un art encore peu considéré, voire ignoré, la photographie

en Iran jouit d’une relative liberté. Aussi, les jeunes photographes

se montrent volontiers critiques et s’attachent à rendre compte de l’évolution

et des blocages d’une société écartelée entre des conceptions morales,

religieuses, politiques ou économiques opposées.

Femme et photographe, Shadi Ghadirian veut ici témoigner de la condition

féminine dans son pays. L’efficacité subversive de ses images tient à la simplicité

du procédé : faire poser devant un fond neutre des femmes en tchador,

dont le visage est remplacé par un instrument ménager. Voilées de

sombre, la femme-balai, la femme-cafetière ou la femme-fer à repasser

demeurent anonymes, nous restent invisibles de même que, sans regard,

elles sont aveugles. Shadi Ghadirian travaille sur le stéréotype et son art,

insolent, est celui du caricaturiste. Elle avait pratiqué celui du pastiche dans

une précédente série, Des icônes décalées, où elle imitait le style des portraits

photographiques du XIXe siècle, l’époque Qajar en Iran : des femmes

voilées y posaient avec un objet anachronique (boîte de Coca, poste de

radio) signifiant par là la difficulté du monde arabo-musulman à entrer

dans la modernité. Une fois de plus, ici, elle en témoigne par le décalage

entre un costume traditionnel, signe de l’enfermement, et des instruments

ménagers modernes. Mais ne nous y trompons pas : ces derniers sont aussi

symboles d’aliénation, de dissolution de l’identité individuelle dans le flot

quotidien de la routine ménagère. S’ils sont critiques de la tradition, ces portraits

ne le sont pas moins de l’illusion que le modernisme technologique,

dont l’Occident fait l’aune de tout progrès, porte inévitablement en lui la

libération.

Hiên Lam Duc

Le Mékong à hauteur d’eau

Pendant dix ans, Hiên Lam Duc n’a cessé d’arpenter le monde, courant

d’une détresse à l’autre, partageant le combat humanitaire de l’association

Equilibre. Depuis 1999, il a entrepris de renouer avec le fleuve de son enfance

: le Mékong. S’il cède à une fascination personnelle, il conçoit aussi un

vaste projet pour célébrer le grand fleuve : remonter en bateau ses quatre

mille deux cents kilomètres, depuis son delta au Viêt Nam jusqu’à son origine

dans l’Himalaya.

Cours d’eau civilisateur, il fut la voie de circulation de l’hindouisme, du

bouddhisme, le moyen de pénétration des colonisateurs et plus tard du

communisme. Il est aussi le fleuve-mère au bord duquel Hiên passa son

enfance, son espace de jeu quand il faisait l’école buissonnière, la voie de

sa liberté quand il le traversa de nuit et clandestinement en 1975 avant de

connaître la vie des camps de réfugiés et l’exil.

De ce projet en cours, pour lequel il a reçu le prix Chroniques nomades

2004, le photographe nous livre quelques étapes où alternent la déambulation

nonchalante en bateau-stop, et une enquête rigoureuse sur des

peuples, des mondes culturels fort divers mais tous liés à la présence du

fleuve. De la lente remontée, à hauteur d’eau, émane une beauté sereine

des paysages qui semble celle des origines du monde, sans doute inspirée

de souvenirs d’enfance. Avec l’enquête ethnographique, Hiên Lam Duc

renoue avec son genre favori : le portrait. Il nous entraîne chez les Cham,

au Viêt Nam, musulmans qui commercent sur le fleuve, puis chez les Iko au

Laos, peuple montagnard animiste qui cultive et fume l’opium.

Peu à peu, au fil de l’eau, au gré des rencontres, s’écrit la chronique d’un

voyage à rebours dans l’Histoire et dans l’histoire personnelle du photographe.
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