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Haptic Green, de Naruki Oshima, est une série 
photographie extrêmement précise, proche du 
scan sous certains aspects. L’image est consti-
tuée par de très nombreux cadrages composant 
une image finale — ce qui implique un long tra-
vail. Lorsque la photographie « globale » est finie, 
tout s’éclaire, grâce au temps passé sur l’image. 
Il est difficile d’apprécier la beauté de ses œuvres 
sur écran — elles sont trop détaillées. Travail 
hypersensoriel qu’une photographie à cadrage 
unique ne pourrait susciter. Oshima crée une expé-
rience exceptionnelle qui ne peut être éprouvée 
que par le biais de sa photographie. Il y a dans ses 
photographies d’Oshima de multiples plans flous 
ou nets. L’assemblage de ces plans et cadrages en 

une seule photographie est possible grâce au numé-
rique. Oshima travaille en référence à d’autres 
artistes, tels Cézanne (comme Risaku). À l’origine 
graveur, il a choisi la photographie comme médium 
et en utilise les qualités particulières. Figures, 
autre série d’Oshima, utilise la même technique 
que Haptic Green, mais le traitement du sujet est 
complètement différent. La description n’est plus 
son principal objectif : c’est l’expérience du regard 
qui prend le dessus, la rencontre sensorielle avec 
un individu plutôt qu’un portrait de cet individu. 
Oshima a étudié la photographie à l’académie de 
Düsseldorf avec Thomas Ruff.

Ken Kitano a photographié 5 134 personnes en 
14 ans, voyageant à travers l’Asie pourson projet 
Our Face. Il a commencé ce projet après le séisme 
de Kobe, l’attaque au gaz du métro de Tokyo par la 
secte Aum Shirikyo et d’autres actes de terrorisme 
et de guerre dans le monde. Il ne pouvait pas ima-
giner d’intégrer ces événements à ses propres pré-
occupations et cela le troublait. C’est pourquoi il a 
commencé à visiter différents endroits et à photo-
graphier des personnes, en superposant son propre 
portrait afin de créer une interconnexion, l’idée 
d’un « nous ». En cette époque de mondialisation, il 
existe encore des groupes culturels qui sont spé-
cifiques à chaque endroit. Il a, afin de transmettre 
à la fois les liens entre individu et les communau-
tés humaines qui les transcendent, créé cette 
série. Il pose un immense défi dans chacune de ses 
créations. Dans Our Face, il a réalisé des tirages 
analogiques de plus de 3 m de haut, constitués 

de superpositions de portraits en pieds d’indivi-
dus appartenant à des groupes. Kitano a connu la 
renommée internationale avec ce travail. Il a beau-
coup exposé au Japon et aux États-Unis. Pour son 
projet Gathering Light, il a installé son appareil 
photo pendant six mois dans différents endroits 
du Japon, afin de photographier le soleil en pose 
continue, entre le solstice d’hiver et le solstice d’été, 
en incluant un équinoxe. Les questions de Kitano 
concernent notre relation à la nature, à la terre et 
au cosmos. Il inclut le mouvement dans les images 
fixes, le mouvement de la Nature — en d’autres 
termes, il enregistre le mouvement de la vie tel qu’il 
est perçu sur les films négatifs, toujours attentif au 
processus contrôle / accident et surprises. Son tra-
vail actuel consiste en de grands photogrammes de 
bébés rampant sur d’immenses feuilles de papier.

Risaku Suzuki est l’un des photographes les plus 
reconnus du Japon contemporain. Il ne prétend 
pas avoir une écriture individuelle de la photogra-
phie, préférant explorer l’expérience développée 
entre ses photographies et le spectateur. Il ques-
tionne la perception visuelle et se demande com-
ment les spectateurs savent déjà ce que peuvent 
représenter les images. Il voyage énormément, avec 
ses appareils grand format, lourds et complexes. 
Curieusement, ses œuvres sont colorées et légères, 
contrairement à son matériel. Il aime ne pas avoir 
de composition précise, ce qui le pousse à titiller 
les spectateurs. Lesquels, intrigués, en viennent 
à se demander : « Mais pourquoi a-t-il photogra-
phié cet espace où il n’y a rien de spécial à voir ? » 
Il apprécie que son travail soit mis en question. Il 
veut nous mettre au défi : la perception visuelle est 
souvent trompeuse et illusoire. Dans sa série White, 
il pose des feuilles de papier blanc à côté de photo-

graphies de neige. Le spectateur, qui ne saisit pas 
immédiatement la différence, est conduit progres-
sivement à l’expérience qui consiste à regarder la 
photo enneigée. Suzuki croit également en l’impor-
tance pour la photographie d’intégrer les particu-
larités de l’endroit photographié. Son travail traite 
d’une esthétique de la beauté, apaisante, reconnais-
sable, mais néanmoins inconfortable pour notre 
esprit conscient. Ses sujets peuvent être considé-
rés comme des clichés japonais, mais il ne repré-
sente généralement pas le sakura (fleur de cerisier). 
Sur certaines photographies, il n’y a pas de mise au 
point, ce qui crée de l’abstraction. Le plus souvent, 
il suscite un curieux tiraillement, comme avec un 
tableau vers lequel on revient toujours sans savoir 
pourquoi. On peut contempler ses photographies 
pendant de longs moments. 

Le travail de Yuki Onodera est d’une indéniable 
finesse photographique ; sa technique est créative, 
inventive. Elle est l’une des photographes japonaises 
les plus connues à l’international. Ses œuvres sont 
ludiques et imaginatives. Elle se donne des défis qui ne 
peuvent se réaliser que par la photographie. Ses séries 
flottent souvent, sans contrainte de gravité. Ono-
dera travaille avec différents appareils et processus, 
en fonction de chaque série. Il y a une extrême beauté 
dans ses tirages gélatino-argentiques grand format 
qu’elle réalise avec son partenaire. Une perfection rare 
aujourd’hui. Onodera vit en France, où sa première 
série connue était Vêtement de seconde main, issue de 
l’exposition Dispersion de Christian Boltanski (1993). 
Elle a photographié chaque vêtement sur son balcon à 
Montmartre. Dans Comment fabriquer une perle, elle a 
placé des billes de verre dans une caméra et photogra-
phié des gens dans la rue. Les billes créent des ombres 
sombres et donnent l’impression que les corps des gens 
sont entraînés par la présence blanche de la « perle ». 
Pour cette série, Onodera a développé son film et opti-

misé le grain comme si sa surface était le gros plan de 
la perle, donnant l’impression que les tirages étaient 
fissurés et que les personnages évoluaient en volume. 
Transvest se composent de découpes, de photos dans 
des magazines et de photographies rétro-éclairées. 
À l’intérieur de chaque corps se trouvent des lampa-
daires, des bâtiments historiques, des images micros-
copiques du monde. Transvest propose des tirages de 
près de deux mètres de haut, proches de la taille de la 
personne. Eleventh finger est une série dans laquelle 
elle a photographié des personnes dans la rue avec un 
appareil caché, sans regarder le viseur. Elle a ensuite 
réalisé des photogrammes à l’aide desquels elle a, 
lors du tirage, masqué les visages de ses modèles. Ces 
photogrammes correspondaient à des mouvements 
et des attitudes dont ils n’étaient pas nécessairement 
conscients. Le onzième doigt — est le sien. Son tra-
vail a un thème, mais elle ne veut pas l’imposer en tant 
que pivot. Yuki Onodera offre au public la possibilité 
de vivre une expérience de voir à travers son travail 
photographique

Le travail de Kazuyoshi Usui recrée intentionnel-
lement des cadrages imparfaits. Il mélange des 
éléments dont la coexistence semble impossible. 
Le spectateur se demande si l’image représente 
la réalité ou une mise en scène. Il crée des fictions 
tragi-comiques et illusoires qui se présentent 
comme des récits mais qui ressemblent plutôt à des 
légendes que les spectateurs peuvent choisir pour 
créer l’histoire qui se développe dans les interstices 
des photographies. Usui voulait à l’origine devenir 
cinéaste mais s’est dirigé vers la photographie dès 
qu’il a commencé à la pratiquer. Son premier docu-
mentaire portait sur le 14 􀈏  Dalai Lama ; l’inspiration 
première lui était venue du mouvement d’ indépen-
dance du Tibet dont Adam Yauch (un des membres 
des Beastie Boys) était alors un des porte-parole. Sa 
trilogie Showa, qu’il travaille depuis près de 20 ans, 
est basée sur des lieux qui ont gardé une « parfum » 
de l’ère Showa, dans laquelle il a grandi, mais qui 
sont en train de disparaître. 

Usui ne travaille pas sur le souvenir : il imagine 
Showa comme si cette ère s’était poursuivie jusqu’à 
notre époque. Ce sont des lieux qui hantent les films 
underground ou de de catégorie B, de même que 
les marginaux qui y vivent en réalité — dans leur 
esprit ou dans l’imagination du photographe. Usui a 
été inspiré par les peintres japonais Kiyokata Kabu-
ragi et Settai Komura pour leur utilisation des cou-
leurs, ainsi que par la cinématographie de Kazuo 
Miyazawa, et par le réalisateur John Waters. La 
« beauté des extrémités » (taikyoku no bi) imprègne 
également la trilogie Showa. Le sublime et l’étrange, 
la terreur et l’humour, oriental et occidental, la vie 
et la mort, l’avant et l’arrière alimentent ces clichés. 
Usui a étudié auprès de Hosoe Eiko, pionnier de la 
photographie. Cette influence est visible dans ses 
travaux photographiques en noir et blanc, tels que 
Macaroni Christian.

Yuji Hamada quant à lui a étudié l’histoire de 
la photographie, il est l’auteur d’une thèse sur 
le photographe américain Robert Adams. Sa 
connaissance approfondie des travaux d’autres pho-
tographes l’a conduit à remettre en cause les élé-
ments de base de la photographie, tels que la lumière, 
la couleur, le processus d’impression (quelles sont 
les différentes potentialités de R G B et de C/M/Y ?). 
La préoccupation principale est de rendre visible 
des choses invisibles — telles la lumière. Hamada 
s’implique dans un type de photographie peu fré-
quent dans sa génération. Il travaille avec des films 
qui ne sont plus fabriqués depuis la fin des années 
1990 ; il développe et tire lui-même la plupart de ses 
œuvres, que ce soit en couleur ou en noir et blanc. Il 
mélange des produits chimiques et s’ intéresse aux 
processus de développement et de tirage et à leur 
potentiel. Hamada accompagne le film dans ses spé-
cificités argentiques. Il laisse ces spécificités trans-
paraître sans les forcer. Autre aspect remarquable 

de son travail : son côté enjoué qui incite le specta-
teur à se pencher plus attentivement sur les clichés. 
Même si son travail est minutieux, Hamada possède 
une ouverture d’esprit et une souplesse qui lui per-
mettent d’écouter, de dialoguer et de réfléchir à sa 
propre photographie. Dans une autre série, Primal 
Mountain, il a créé une sculpture de montagne en 
aluminium et l’a photographiée en éclairage natu-
rel sur son balcon. L’idée de cette série était née avec 
une carte postale qu’il avait reçue d’un ami vivant en 
Suisse, juste après la catastrophe de Fukushima en 
2011. La montagne en aluminium représente les cen-
trales nucléaires — elles ressemblent à de vraies 
montagnes mais n’en sont pas. Hamada a réalisé 
une installation de cette série à Vevey, en Suisse .La 
photographie de Hamada est riche d’une qualité qui 
manque énormément dans un monde de la photo-
graphie aux évolutions trop rapides. 
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17 octobre / October 17 
th

Musée Yves Saint Laurent, présentation avec  
Christine Eyene (historienne d’art, commissaire,  
dir. artistique de la Biennale de Casablanca).

Yves Saint Laurent Museum, presentation with 
Christine Eyene (art historian, curator, artistic dir.
of the Biennale of Casablanca). 

 18 octobre / October 18 
th

Galerie Comptoir des mines, présentation par  
les artistes sur le processus créatif. 

Comptoir des Mines Gallery, presentation by  
the artists on the creative process. 

19 octobre / October 19 
th

Palais el Badi, projection sur grand écran du travail  
des six artistes présenté par Deborah Levy  
(Historienne de l’art et régisseure d’expositions).
Chaque artiste présentera son travail et aura  
une séance de questions/réponses avec le public. 

Palace el Badi, projection on the big screen of the 
work of the six artists a Each artist will present  
their work and will have a question/answer session 
with the audience.
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Ken Kitano   北野謙
« Faisant chevaucher les images des autres sur moi-même, j’ai commencé 
par cette création choquante et expérimentale. Il était important  
de casser les contours et les limites. Mes tentatives étaient audacieuses. 
Le portrait venait juste de s’établir dans le tirage. Je l’ai trouvé très  
effrayant, très beau. Ce “ chevauchement ” est un des constituants de 
ma photographie. »

Yuji Hamada   濱田祐史
« La photographie est un médium qui offre une possibilité d’imaginer 
l’ensemble et l’invisible. Nous savons que l’expérience ordinaire est  
banale, mais lorsque nous la ressentons, nous sommes parfois surpris. 
Ces choses négligées parce que trop simples constituent une de mes 
idées-clés. Avec l’utilisation de l’appareil photo, je les réintroduis sous 
différents angles. »

Risaku Suzuki   鈴木  理策
« Je veux photographier le monde tel qu’il était plutôt que comment je  
le voyais. C’est différent du “ photographier pour la photographie ”, qui 
veut plus ou moins dire “ j’ai photographié de cette façon ”. En adoptant
ce principe de photographier le monde tel qu’il était, nous avons sans 
doute l’impression de sentir le monde que nous avons “ raté ”. Ce n’est pas
la preuve que j’étais là qui importe. Ce qui importe, c’est que le public
se demande si ce paysage existe toujours là où il a été photographié. »

Kazuyoshi Usui   薄井一議
« Pour moi, “ Showa ” est un mot clé qui exprime la survie des gens.  
À l’époque (Showa), il y avait des gens qui vivaient imprudemment. Même 
si c’était dur, même si c’était inélégant, ils vivaient cette survie avec un 
grand rire. Nous vivons maintenant dans l’ère que la génération qui nous
a précédée a construite après la Seconde Guerre mondiale. Même si  
nous sommes en récession, nous vivons dans une société où rien ne 
manque. Sauf qu’en fait, il manque quelque chose. Je me demande  
s’il est acceptable de vivre une vie “ possible ” plutôt qu’une vie “ pleine ”.
C’est pour cette raison que j’ai voulu créer un monde fictif par le biais  
de la photographie. Et si l’ère Showa n’était pas finie ? »

Naruki Oshima   大島  成己
« Je travaille sur l’idée selon laquelle “ Voir, c’est avoir une nouvelle relation 
avec le monde ”, principalement avec le médium photographique, en  
brisant le sens de la perspective, en apportant de la déviation dans la com‑ 
préhension du cadre quotidien, je tente d’exprimer en soulignant la  
lumière, la couleur et la sensation qui fait que le sujet est image. Dans mes
œuvres, le sens de “ quotidien ” est affaibli. C’est plutôt l’étrangeté  
éphémère dans le phénomène visuel qui est présentée avec force devant 
nos yeux. »


