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Lisa Oppenheim

ARTIS T S’ VOICE PH OTO G R A MM ES

À VOIR

• “The Sun Placed In  
The Abyss”, Columbus 
Museum of Art, 
Columbus, Ohio,  
du 7 octobre 2016 au  
8 janvier 2017.
Exposition individuelle :
• Moca Cleveland, 
Cleveland, Ohio,  
à partir de janvier 2017.
www.lisaopp.net

Lisa Oppenheim est 
représentée par les galeries 
The Approach (Londres), 
Tanya Bonakdar  
(New York) et Juliette 
Jongma (Amsterdam).

Infra
   paysages

80

La pratique de Lisa Oppenheim 
(née en 1975 à New York)  
embrasse photographie et vidéo. 
L’artiste, qui réinterprète les 
images grâce à des technologies 
anciennes et nouvelles, se sert 
également de matériaux 
inhabituels : tissus, dentelles, 

bois. La série Landscape  
Portraits qu’elle  
a con�ée à L’O�ciel Art   
est le résultat d’une  
nouvelle expérimentation.  
Elle s’entretient à ce propos  
avec Chris Sharp, critique  
et commissaire d’expositions.
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LISA OPPENHEIM, LANDSCAPE PO RTRAITS ( APP LE) (VERSI O N IV),   
2016, SÉRIE DE QUATRE PH O TO GRAPHIES ARGENTIQUES SUR GÉ L ATINE, 

125,4 X 125,4 CM.

 Vos Landscape Portraits qui, 
aussi incroyable que cela paraisse, sont des 
photogrammes, ne relèvent pas seulement de 
l’intérêt général à l’égard de l’histoire tech-
nique de la photographie que vous manifestez 

-
quement à celle du photogramme. Le photo-
gramme, qui se passe du mécanisme d’un ap-
pareil photographique et enregistre un objet 
ou un matériau donné directement sur le pa-
pier photographique, pourrait être considéré 
comme la photographie indicielle par excel-
lence. Pourquoi le photogramme revêt-il une si 

Les photogrammes sont, 

photographies réalisées sans appareil. Mais ils 

qu’une photo faite avec un appareil. Par exemple 
la densité d’un objet est quelque chose qui n’est 
pas apparent dans une photographie. L’épaisseur 
d’une lamelle de bois ou l’aspect collant de sa tex-
ture n’est pas visible. Une photographie enre-
gistre avant tout la surface du matériau. La quan-

que j’ai utilisées pour réaliser les Landscape 
Portraits et qui va impressionner le papier photo-
graphique placé en dessous est déterminée par la 
densité et l’épaisseur du bois lui-même. Il y a très 
peu de décisions à prendre. Aucun “moment dé-
cisif”, aucune composition à prendre en compte. 
C’est l’objet lui-même, et non l’appareil photo, 

manière, dans Landscape Portraits, les lamelles 

la fois le sujet de la photographie et l’objet qui 
produit directement l’image. Je m’intéresse à la 
façon dont ces images, et les photogrammes en 

photographie traditionnelle dans le rendu de re-
présentation d’un objet. 

Je n’avais jamais pensé au photogramme en 
tant que négation partielle de l’autorat, alors 

mode de délégation. Vous êtes, jusqu’à un cer-
tain point, une délégante, fonction qui ne doit 
pas être confondue avec celle d’administra-
trice. Une des choses que je trouve extrême-
ment rafraîchissantes dans votre travail est 

qu’en dépit du fait qu’il s’insère dans un cadre 
rigoureusement conceptuel, il reste incroya-
blement sensible aux matériaux et exprime 
une forte sensibilité personnelle. Quelle est 
votre relation au “moment décisif” dont le 
rejet paraît jouer un rôle important dans 

Beaucoup de choses, en matière de photogra-
phie, ont été écrites, à commencer par Cartier-
Bresson lui-même, sur l’instant où une photo 
est prise. Or, ce que j’ai toujours trouvé problé-
matique par rapport à ce “moment décisif” (et 
je pense que cela concerne aussi la photogra-
phie de studio, dans laquelle le “moment déci-
sif” est peut-être juste un peu plus préparé) est 
que le cadre temporel est vraiment très réduit. 

-

quelle façon la regarde-t-on le lendemain du 

Est-ce que tout cela n’est pas précisément le 

rendent pas seulement compte d’un moment 
dans le temps, mais aussi et surtout d’une 
abondance de temps, qui s’étend même avant 
le moment où une image a été réalisée. Dans 
mes Landscape Portraits, je pense aux arbres 
comme à des exemplaires d’objets qui 
contiennent des représentations du temps, 
puisque leurs cercles de croissance suivent des 
rythmes plus ou moins reconnaissables. Tous 
ces moments, toutes ces formations d’anneaux 
de croissance précèdent nécessairement le mo-
ment où la feuille de bois est placée sur le papier 
photographique et exposée dans une chambre 
noire, et pourtant l’image obtenue les contient 
les uns comme les autres. Et, si l’on se tourne 
vers le futur, la façon de lire ces photogrammes 
changera nécessairement. Et si une des espèces 

Et si l’épreuve elle-même venait à être endom-

ces éventualités deviendront des événements et 
des moments qui seront contenus dans l’image 

-
ture. Ce qui m’intéresse et m’inspire constam-
ment en tant qu’artiste travaillant dans le do-
maine de la photographie, c’est de constater à 
quel point le temps représenté dans une image 
peut être extensible.  

Vous décrivez ce que j’appellerais un art de 
contingence, un art qui cherche à recon-
naître ses propres passé, présent et futur 
mutables, sensible et accommodant à l’égard 
de tout changement susceptible d’intervenir 
dans sa lecture. A une époque où une si 
grande partie de l’art contemporain ne 
s’adresse qu’au présent et peut-être au futur 
immédiat, cela est extrêmement réconfor-
tant. Une telle conscience des multiples tem-
poralités ferait presque de vous une clas-

Ma première impulsion serait de répondre non. 
Je ne pense pas être une classique. Lorsque je 
pense à des artistes classiques ou néo-classiques, 
je pense à des artistes qui pratiquent activement 
des modes de production ou des représentations 

une sculpture classique en l’imprimant en 3D, 
par exemple. Je suis en revanche extrêmement 
intéressée par l’histoire matérielle de la photo-

veine sans fétichiser des matériels désuets ou cer-
tains gadgets archaïques, mais j’essaie autant que 
possible de ne pas tomber dans ce travers. Je 
m’intéresse à des artistes comme Liz Deschenes 
et Morgan Fisher qui abordent eux aussi cette 
histoire de manière non fétichiste. Pour emprun-
ter et détourner légèrement une remarque de 
Godard à propos du cinéma, une photo est tou-
jours un document sur sa propre réalisation. 
Mon intérêt et ma pratique tournent autour de 
cette notion – à savoir que l’objet matériel est à la 
fois la forme et le contenu de sa production. Où et 
de quelle façon une photographie est exposée 
relèvent l’un et l’autre des circonstances qui pro-
duisent son contenu. De la même façon, l’en-
semble des relations sociales et des relations de 
travail entre le photographe et l’objet ou la per-
sonne qui est photographiée contribue, autant 
que l’image elle-même, au contenu de la photo. 
Même la pâte utilisée pour fabriquer le papier 
photo, ou la source de l’argent contenu dans 
l’émulsion, peut également générer du sens. En 
cela, et tout bien considéré, j’ai quelque chose 
d’une classique dans la mesure où j’espère que 
mon travail parle à un passé vécu et matériel qui 
n’est pas cantonné à un moment historique par-
ticulier, mais qui s’étend à travers tout un réseau 
de relations dans et en dehors de la photographie. PH

O
TO

S 
CO

U
RT

ES
Y 

O
F 

TH
E 

A
RT

IS
T 

A
N

D
 

TH
E 

A
PP

RO
A

C
H

, L
O

N
D

O
N

“Dans Landscape Portraits, les lamelles de bois sont à la fois  
le sujet de la photographie et l’objet qui produit directement 
l’image. Je m’intéresse à la manière dont ces images opèrent 

84



Coxhead, Gabriel. “Lisa Oppenheim: Analytic Engine”
Time Out London, May 5, 2016



Dafoe, Taylor. “Photo-Poetics: An Anthology”
The Brooklyn Rail, March 27, 2016

Anne Collier, Woman With a Camera (Cheryl
Tiegs/Olympus 1), 2008. Chromogenic print, 31 3/4 ×
42 1/2 inches. © Anne Collier. Courtesy of the artist;
Anton Kern Gallery, New York; Corvi-Mora, London; Marc
Foxx, Los Angeles; The Modern Institute/ Toby Webster
Ltd., Glasgow.

MAILINGLIST

ArtSeen March 4th, 2016

Photo-Poetics: An Anthology
by Taylor Dafoe

SOLOMON R. GUGGENHEIM MUSEUM
NOVEMBER 20, 2015 – MARCH 27, 2016

At first glance, Photo-Poetics seems like a rehashing of recent iterations of the New Photography
series at MoMA. Six out of the ten artists, including Anne Collier, Moyra Davey, Leslie Hewitt, Elad
Lassry, Lisa Oppenheim, and Sara VanDerBeek, have been featured in MoMA’s series, itself perhaps
the closest thing New York has to a proper survey of newfangled photo-based work. However, Photo-
Poetics positions itself as an anthology, not a survey. The difference is curatorial: whereas a survey is
a selection that aims to capture a moment or movement, an anthology asserts no such reach. It is,
simply, a gathering of likeminded artwork, and in this case the common ground is a concern for the
properties of the medium.

In some ways Photo-Poetics is quite conservative—all
the artists’ work is traditional camera-and-print-
focused; they’re mostly still lifes, largely studio-based;
and with the exception of films, it’s all printed and
framed. But this narrowness of scope is a positive.
Unlike other new photo shows, hamstrung by the same
issues they purport to explore (often squeezing in as
much work as possible as a means of dramatizing the
over-saturated image culture in the digital age) here,
there is plenty of real estate for each artist.

In an an exhibition angled towards “mechanisms of
representation” (to borrow a phrase from the curator,
Jennifer Blessing), it is worth noting that the lineup is
predominantly female: a refreshing nine out of the ten
artists are women. The show highlights their respective investigations into the camera’s distinct
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Claudia Angelmaier, Hase, 2004. Chromogenic print, 43
× 78 3/4 inches. © Claudia Angelmaier. Courtesy the
artist.

Lisa Oppenheim, Killed Negatives: After Walker Evans,
2007-09. Fifteen chromogenic prints, 10 × 13 inches.
Courtesy the artist and The Approach, London. © Lisa
Oppenheim. Photo: Owen Conway.

form of representation and replication, and the history thereof. Says Blessing, “Theirs is a sort of
‘photo-poetics,’ an art that self-consciously investigates the laws of photography and the nature of
photographic representation, reproduction, and the photographic object.”

Anne Collier is interested in reproduction and commoditization in commercial media; her
contribution features photos of printed objects. Her subjects are women or hobbyist photography or
the intersection of the two in the name of advertising. Her image, Woman With a Camera (Cheryl
Tiegs/Olympus 1) (2008), is a photograph of an Olympus ad from the ’70s, the supermodel made-up
and posing somewhat ridiculously with a 35mm camera. In contrast, May/Jun 2009 (Cindy
Sherman, Mark Seliger) (2009) is a shot of two copies of Vogue Magazine with Cindy Sherman on
the cover, smoking a cigarette.

Claudia Angelmaier’s work explores similar themes of
replication and representation. Her piece, Hase (2004),
is a photograph of nearly a dozen printed reproductions
of Dürer’s Young Hare (1502). Collected in one scene,
apparent are the variances in color and resolution that
occur with different printing processes. This image,
canonical as it is, has been printed countless times.
Necessarily, the vast majority of people will have only
seen it in its reproduced—and inaccurate—form. What’s
more, the viewer is aware of the fact that these
reproductions, further reproduced by Angelmaier’s camera, are themselves merely representations
of verisimilitude. The other works of Angelmaier’s are pictures of postcards of well-known artworks,
all of which feature a woman as their subject. The postcards are shot from their underside, but lit
just enough so that you can see through it to reveal the content—acting like a negative, and at once
providing a commentary on the commoditization of artwork, the specific intricacies of photographic
representation, and women as muses throughout art history.

These ideas of negative space and art historical winking
appear in the works of Lisa Oppenheim and Sara
VanDerBeek as well. In Oppenheim’s work Killed
Negatives: After Walker Evans (2007 – 09), she
photographs scenes recreated from a series of
Depression-era Walker Evans photos deemed not
suitable for publication and hole-punched. Displayed are
prints from the original negatives, and, below them,
single circles of what Oppenheim reimagines as the
missing part of the originals. In two versions of her
piece, A sequence in which a protester throws back a
smoke bomb while clashing with police in Ferguson,
Missouri (2014, 2015), the artist creates prints of found images of explosions that occurred during
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Sara VanDerBeek, From the Means of Reproduction,
2007. Chromogenic print, 40 × 30 inches. Solomon R.
Guggenheim Museum, New York. © Sara VanDerBeek.

the Ferguson riots of 2014, invoking the history of photojournalism and the camera’s role as
documenter of social strife. However, the images are cropped so that just the smoke is in the frame,
effectively removing the political context. The prints are also made by exposing the negatives with
the light of flame, reuniting the content to the form, and introducing a subtle humor.

Sara VanDerBeek’s From the Means of Reproduction
(2007) is a photo of a hanging mobile created by the
artist for the shot. Dangling from the sculpture are
various images of reproduced artworks, from ancient
artifacts to sculptures by Rodchenko and David Smith.
All feature a circular motif, a metaphor for propagation.
The most prominent image hangs at the bottom: a black-
and-white picture of a birth control pill from Life
magazine. By visually establishing an unexpected poetic
connection between the political struggle of women’s
rights and the tensions inherent in art replication,
VanDerBeek brilliantly raises questions of power,
authority, and ownership.

The show’s catalogue is devoted to Sarah Charlesworth.
Her influence is everywhere here, both in the content of
the images and their aesthetic—look at Lassry’s colored
frames, VanDerBeek’s art-historical allusions, or the
orientation of Sontag’s still lifes, to name a few
instances. Charlesworth, a product of the Pictures
Generation, hasn’t received as much attention as some
of her other contemporaries, notably close friends Cindy Sherman and Laurie Simmons. Her work
has garnered much more attention recently though, peaking in last year’s great retrospective at the
New Museum. She’s become a touchstone for a new generation of artists. Charlesworth passed away
in 2013, a victim of that all-too-familiar art-world irony in which female artists aren’t properly
appreciated until they’re close to the end of their lives. Thanks to these smart artists and this well-
curated show, the spirit of her work isn’t going away again anytime soon.

CONTRIBUTOR

Taylor Dafoe
TAYLOR DAFOE is the Assistant Art Editor for the Brooklyn Rail.
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