
Sophie Calle est née en 1953 à Paris. Elle ne suit pas des études d’art mais c’est son 
père, fondateur du carré d’art à Nîmes qui l’initie à l’art contemporain. De 1970 à 1979, 
elle parcourt le monde entier et vit en exerçant des petits boulots. A son retour en 
France, une amie lui fait remarquer la tiédeur des draps lorsque celle-ci quitte le lit. De 
cette remarque nait sa première performance artistique, Les Dormeurs. Pendant huit 
jours des inconnus dorment dans son lit pour l’occuper sans discontinuité. Elle leur pose 
des questions, les prend en photo pendant leur sommeil, et note les détails de ces ren-
contres, des sujets abordés. Son travail n’appartient à aucun champ de l’art contempo-
rain. Elle est tantôt réalisatrice, peintre, écrivaine, performeuse, photographe, son art se 
définit avant tout comme une narration de l’intime.

Ce qui l’intéresse, c’est le passage des gens, la trace qu’ils peuvent laisser dans le pay-
sage, dans sa vie. Sa vie privée est vécue par le public, de la même manière que son art 
fait vivre les gens qu’elle rencontre. Dans son œuvre The Bronx, réalisée en 2002, elle 
demande à des passants de l’emmener où ils veulent dans le Bronx « et de préférence, 
dans un lieu que jamais ils n’oublieraient s’ils pouvaient un jour partir ». Elle photogra-
phie et retranscrit les récits de ces passants sur les lieux qu’ils aiment. En demandant 
à des inconnus de la guider dans le quartier, elle s’expose à un danger qui donne à son 
œuvre un certain frisson, et qui montre son intérêt pour le goût du risque. C’est d’ail-
leurs cette prise de risque qui constitue l’une de ses règles du jeu. Il est alors possible 
d’entendre « jeu » et « je », ces deux notions se superposant pour créer un jeu de l’in-
time. L’art de Sophie Calle questionne l’identité et son rapport à l’autre. Son art existe 
grâce à celui qui le regarde mais surtout grâce à celui qui le fait, puisqu’il s’agit d’un 
travail collaboratif où les sujets de ses œuvres en sont les acteurs.
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« L’ART CRÉATEUR DE LIENS »

Durant une période ou la création est considérée comme non essentielle, il est bon de 

rappeler sa capacité à créer du lien. Pour cette exposition, les œuvres présentées sont 

toutes issues de rencontres, de discussions, entre l’artistes et des inconnus, croisés 

par hasard, ou regroupés pour des projets.

Sophie CALLE
The Bronx, 2002 
Multiple, Format A4, 
Livre de 17 planches : 9 textes, 8 photos

Pierre BIDART
Série La tangente, 
Tanger, novembre 2019
Photographie Noir, C-41
30 x 40 cm

Dominique DELPOUX
Philippe Guénon – série Les ouvriers de la Cofra-Ambès, 2011
Photographie – Tirage Lambda
91,5 x 61 cm

Dominique Delpoux est né en 1962 à Albi dans le Tarn. Diplômé de photographie, il réa-
lise des commandes pour la presse, l’édition ou les institutions depuis 1993. Ce qui l’in-
téresse c’est le portrait et la représentation que les personnes donnent d’eux-mêmes à 
travers la photographie. Dès le début de sa carrière, son intérêt pour les gens se concré-
tise à travers des séries, notamment sur les ouvriers, les adolescents, les sportifs tout 
en questionnant la notion de double, de gémellité notamment dans son travail sur les 
couples gémellaires. 

Il utilise souvent l’image multiple pour explorer la temporalité et présente ses portraits 
conjointement et de façon chronologique. Le portrait de Philippe Guénon, appartient à 
une série Les ouvriers de Cofra-Ambès commencée en 2010, est un triptyque où chaque 
partie correspond à un moment de la journée. Celle de gauche représente le début du 
travail, puis la fin du travail au centre et à droite, le retour au vestiaire, où l’ouvrier retire 
son bleu de travail pour enfin montrer son corps, qui il est. A travers cette série, le pho-
tographe cherche à traiter de la représentation sociale et de la notion d’identité. Pour 
pouvoir pleinement saisir leur individualité, il a passé la journée avec eux, les ouvriers, à 
les photographier à différents moments de leur travail jusqu’aux vestiaires, le moment 
calme et intimiste de la fin de journée. Les œuvres polyptiques permettent de saisir les 
différentes facettes d’un même individu. Dominique Delpoux est parfois qualifié d’« an-
thropologue discret » puisque tout son art se base sur les rencontres qu’il peut faire et 
les portrait qu’il peut tirer. 

Evgen BAVCAR
Grille, 1993
Collotype
24,5 x 36,5 cm

Evgen Bavcar est un artiste photographe né en 1946 en Yougoslavie. Il perd totalement 
la vue suite à deux accidents consécutifs alors qu’il n’avait qu’une dizaine d’année. En 
1972 il fait un doctorat à la Sorbonne en philosophie de l’art et développe pleinement sa 
pratique artistique dans les années 1980. En 1988 il est le photographe officiel du mois 
de la photographie à Paris et publie un recueil autobiographique Le Voyeur absolu, en 
1992, dans lequel il expose sa vision de l’image. 

Son travail est une démarche conceptuelle et philosophique puisqu’il fait référence à une 
philosophie de l’image comme une représentation de l’invisible. Il s’agit pour lui de ma-
térialiser une image sur du papier alors que l’original est dans son imaginaire. Il est plus 
intéressant pour lui de la posséder que de la voir, puisque c’est le reflet de son monde 
intérieur. Pour autant, il ne peut pas voir les sujets qu’il prend en photo. C’est pour cela 
qu’il se fait aider par des médiateurs, souvent des enfants, qui dirigent son appareil pho-
to. De plus, les photographies sont prises principalement de nuit, ce qui peut faire réfé-
rence au monde onirique. Les médiateurs sont alors en charge d’éclairer la scène avec 
des projecteurs. C’est un travail collaboratif où chacun expose ses envies, désirs, par 
la photographie. Bavcar se représente une image qui appartient à son monde intérieur, 
tandis que la photo qui est prise est le résultat tangible de plusieurs mondes invisibles.

Pierre Bidart est né en 1968 à Bordeaux. En 1995, il réalise son premier livre Quartier Mu-
sique, série où il témoigne des actions de prévention menées par l’association «Musique 
de Nuit» auprès des jeunes de la rive droite de Bordeaux. Depuis 1997, il collabore à la 
revue Le Passant Ordinaire. 

Sa série Tangente, réalisée à Tanger en 2002, est un reportage photo sur les habitants 
de la ville qui veulent partir en Europe pour espérer y trouver une vie meilleure et voir ce 
que le continent a à leur offrir. Son travail est fait de rencontres puisqu’il part véritable-
ment à la recherche de ces candidats. Il s’immisce dans les quartiers où s’organisent ces 
migrations clandestines, le point de départ d’un eldorado européen. Pour cela, il voyage 
le plus léger possible pour se fondre dans la foule. Il ne part qu’avec un sac-à-dos, et un 
petit appareil photo Leica. De même, il ne réside que dans des hôtels en centre-ville, pas 
cher, pour pouvoir être au plus près du monde. Pierre Bidart doit réfléchir à sa manière 
de voyager pour pouvoir rencontrer des gens et tisser des liens. 

Guillaume HILLAIRET
Murs aveugles, 2010
Tirage numérique couleur satiné, contrecollé sur Dibond 2mm
30 x 45 cm

Né en 1971 à Périgueux, Guillaume Hillairet vit et travaille à Bordeaux. Il est diplômé des 
Beaux-Arts de Bordeaux et pratique la vidéo, la photographie, le dessin, l’installation. Il 
développe un travail sur l’évolution de la perception du corps dans un espace. Pour lui 
le temps et le lieu sont liés, c’est le temps qui construit les espaces. 

La série de photographies Murs aveugles, réalisée en 2010, cherche à nous faire recons-
idérer notre espace immédiat. En effet, en passant devant, le marcheur peut être ame-
né à se questionner sur ce qu’il se passe derrière ce mur. Une fenêtre laisse entrevoir 
une pièce, une ambiance alors que le mur plein interroge sur cette frontière. Il laisse le 
marcheur à son imagination et ses interrogations. La démarche de Guillaume Hillairet va 
plus loin, puisqu’il a également rencontré les gens qui vivent derrière ce mur aveugle. 
Il a alors pris en photo la pièce et mis en confrontation les deux images, celle du mur 
nu et celle de la chambre, salle de bain, bureau etc. mise en avant par un trait de lu-
mière créé par un néon. Murs aveugles est une série de rencontres entre l’artiste et les 
habitants mais aussi entre les habitants et le public. L’œuvre de Guillaume Hillairet est 
une rencontre avec soi, avec notre imaginaire lorsque le regard du public se pose sur les 
murs aveugles.

Valérie du CHENE
Lieux dits 35, 44, 2011
Gouache sur papier
16 x 22 cm

Valérie du Chéné est née en 1974 à Paris. Elle vit et travaille dans l’Aude et à Paris. Diplô-
mée d’un BTS Plasticien de l’environnement architectural à l’ENSAAMA (École Nationale 
Supérieure des Arts Appliqués et des métiers d’Arts), et des Beaux-arts de Paris, Valérie 
du Chéné s’interroge sur l’espace par le volume, la sculpture, l’assemblage, le dessin et 
la gouache.

Avec humour et poésie cette artiste se positionne en tant que chercheur, analysant les 
faits de son quotidien, essayant de trouver une logique à leurs fonctionnements pour 
mieux nous dérouter et établir un nouveau rapport aux choses qui nous entourent. Elle a 
développé un travail de la couleur et du volume autour de la rencontre et de la confron-
tation de l’espace mais aussi de l’autre. La série Lieux dits est un projet qui aborde ces 
deux notions. En effet, elle a élaboré un processus de rencontres où l’artiste propose des 
rendez-vous à des individus de milieux socio-professionnels différents. Les œuvres de la 
série Lieux dits sont donc des transcriptions iconographiques de ces rencontres, récits. 
L’artiste s’est emparée d’un mot, d’une sensation, émotion pour fixer sur le papier ce 
que la rencontre lui procurait. Elle s’est basée sur le langage et les récits des individus 
pour créer son propre récit pictural, en lien avec ses émotions.

Missy PRINCE
Red Simpson, 2015

Photographie C-Print
21 x 25,5 cm

Missy Prince est née en 1971 à Gulport (Mississipi) et vit à Portland en Oregon. Elle a 
étudié la philosophie et la littérature. Elle découvre la photographie après l’acquisition 
de son premier appareil photo lorsqu’elle était au lycée. La curiosité et l’observation ont 
amené l’artiste à se perfectionner dans cette pratique, ses photographies fortement in-
fluencées par le cinéma présentent un instant T et se lisent dans un récit filmé. 

Ces photographies capturent des intérieurs et des extérieurs modestes, la réalité de ce 
qui se trouve autour de nous. En y regardant de plus près, on constate que ces photos 
racontent l’histoire des villes, prospères, désormais appauvries, et la vie des derniers 
résidents. Déserts, villes dépeuplées, paysages silencieux constituent la matière photo-
graphiée par Missy Prince. Elle prend ses photos principalement lors de voyages. Ce qui 
l’intéresse c’est aller à la rencontre des gens qui vivent dans ces milieux inhospitaliers 
et plus particulièrement dans le désert, un espace immense, avec une lumière particu-
lière et une beauté qui peut tuer rapidement. Pour photographier une personne il faut 
qu’il y ait un élément qui aide à la compréhension de l’environnement. Pas un simple 
stéréotype mais un détail qui sert le portrait. Plus la personne est générique moins elle 
est intéressante à photographier d’après l’artiste, sauf si elle sert la lisibilité de l’œuvre. 
Ces photographies sont avant tout des rencontres avec des lieux et les personnes qui 
les peuplent. 

Leila SADEL
Disparaitre ici, 2012
Photographie, dessin, texte
91,5 x 167 cm

Leila Sadel est née à Casablanca en 1985, elle vit et travaille à Bordeaux. Elle utilise la 
photographie, le dessin, l’installation, le texte, le son et la vidéo. Elle crée des liens entre 
différentes propositions formelles afin de suggérer de multiples lectures et narrations 
entre des images, des dessins et des textes.

L’œuvre proposée ici, est issue de l’édition Tracé(s) réalisée dans le cadre de sa rési-
dence «Ecritures de Lumière» à l’Artothèque les arts au mur. Parcourir le territoire de 
Pessac durant plusieurs mois a amené l’artiste à s’intéresser et à capturer les traces et 
interventions des habitants et des passants sur leur environnement : architectures par-
ticulières, objets oscillants entre ordinaire et étrange. Elle conçoit son œuvre comme un 
voyage dans plusieurs temporalités où elle parcourt des lieux, retrace des récits de ren-
contres, capture des images d’objets… Elle fait émerger des fictions et construit des his-
toires. Son œuvre est mise au service de la rencontre de lieux et de personnes. De cette 
manière le spectateur est déjà sans le savoir, au cœur de l’histoire et de la rencontre. 
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