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ÉDITORIAL

fondement même de l’idée des formes géométriques 
(Tousignant). La lumière se révèle aussi sous forme de 
clarté immanente ou comme apparition dans la lumière. 
Elle devient ainsi l’objet d’une sorte de quête d’une 
expérience plus directe dans la représentation, en ce qu’il 
y a de plus physique dans sa relation au corps, en tant que 
texture, couleurs et tonalités, par le recours notamment à 
des procédés transgressifs et expérimentaux (Désilets).

Dans la quête d’une expérience plus concrète, un autre 
glissement s’opère cependant vers les composantes 
des œuvres que sont : le papier, le bois, le verre, le 
métal et l’emballage plastique (Stasieczek, Rocher). Ces 
composantes font partie de l’œuvre et de sa compré-
hension, ainsi que de nos manières de l’appréhender, 
souvent soumises à des systèmes de lecture et de 
normalisation de l’expérience, dans lesquelles la condition 
première est souvent la transparence. Cependant, la 
conscience de la matérialité comme condition première 
d’existence des images et des œuvres, ainsi que son rôle 
dans l’expérience de l’observateur, conduisent plutôt à 
des approches qui cherchent à en réarticuler l’ordre et les 
principes, notamment en reconsidérant la relation entre 
l’œuvre, ses composantes et leur séquence d’apparition 
dans l’expérience de l’observateur. 

Dans les pratiques présentées dans cette exposition 
s’exprime un intérêt marqué pour la matérialité photo-
graphique comme condition du voir et sujet de la photo-
graphie. Elles soulignent chacune à leur manière la nature
singulière du photographique comme modalité d’appro-
priation et de représentation du monde qui nous entoure, 
ainsi que d’un désir de l’appréhender au plus près. 
Denis Rioux - Commissaire

sens, la lumière dans l’expérience de voir serait à concevoir 
comme une texture ou un motif constitué lui-même d’une 
multitude de particules de clartés tonales. Ce serait alors 
dans cette relation particulière, en photographie, que se 
trouve la véritable analogie au réel. 

Le deuxième aspect de la matérialité photographique, 
s’inscrivant dans un rapprochement au plus près des 
choses dans l’expérience de la représentation, est celui du 
rendu de l’espace. Il s’agit d’une conception de l’espace 
dans laquelle s’exprime une double vision, d’une part 
selon une vue à hauteur du regard, et d’autre part, selon 
une vue à vol d’oiseau ou topographique (Rioux). C’est une 
double vision qui rassemble en une même image ce qu’il y 
a de plus près et ce qu’il y a de plus loin, ou encore ce qui 
relève d’un fragment du monde (chorographie) et de sa 
vue d’ensemble (cosmographie). Elle est très étroitement 
liée à la distribution des détails, ou particules, en surface 
selon une esthétique constellée (Macchiagodena). 

Le troisième aspect de la matérialité photographique, 
la lumière, est en fait à la source même de l’expérience 
du visible. C’est elle qui fut à l’origine de l’invention de la 
camera obscura, mais aussi de l’idée même d’expérience 
photographique. Dans les œuvres ici exposées, autant 
que dans l’histoire de la photographie, apparaissent 
plusieurs manières de l’aborder. Soit dans sa conception 
plutôt fantomatique, ou ex nihilo, telle qu’elle se présente 
notamment dans les photogrammes (Julien-Fort), soit 
en tant qu’ombres diaphanes, illusions et tromperies du 
monde visible (Da Silva). Chez d’autres artistes de cette 
exposition, la lumière devient le moyen d’appréhender 
l’espace et de l’habiter (Stasieczek). Ou encore, elle est 
à la fois la source des formes et l’outil d’agencement au 

Cette exposition à la galerie La Castiglione aborde la 
notion de matérialité photographique dans un contexte 
où les procédés argentiques et numériques font toujours 
communément partie des pratiques et même des 
préoccupations en création contemporaine. Elle a pour 
objet de contribuer à une réflexion sur la matérialité 
photographique en tant que condition d’existence de 
l’image et des œuvres, sur leurs fondements au regard 
des pratiques actuelles et sur la nature de l’expérience 
qui en découle. Elle tente aussi de souligner sous certains 
aspects la complexité de notre rapport au réel et à la 
représentation, de l’ordre de la quête, que chaque artiste 
expérimente à sa manière.

Trois aspects de la matérialité photographique retiennent 
mon attention. Le premier est celui de la richesse des 
détails et de sa prolifération en surface. Il s’agit de détails 
discrets, comme autant de formes ou de particules, sels 
d’argents ou pixels, constitutifs de l’image en surface à 
partir desquels s’exprime une esthétique singulière. Vouloir 
rendre les choses avec richesse ou quantité de détails 
devient alors le moyen de se rapprocher au plus près du 
concret des choses, ou de leur matérialité, exacerbée par 
juxtaposition ou prolifération. Malgré la dématérialisation 
annoncée en photographie, c’est paradoxalement par 
les moyens du numérique que le rendu d’une matérialité 
accrue est obtenu, au profit d’une expérience plus tangible 
(Readman). Dans ces pratiques, c’est par le motif, ou la 
texture, que s’expriment les formes d’une expérience plus 
directe. Il ne s’agit plus dès lors d’un rapport analogique 
entre les formes iconiques de la représentation et celles du 
réel, c’est-à-dire de l’objet photographié, mais plutôt d’un 
rapport analogique entre deux textures, celle de l’image 
photographique et celle de l’expérience du visible. En ce 



the experience of seeing would need to be conceived as 
a texture or a motif itself made up of a myriad of particles 
of tonal clarities. It is then in this special relation within 
photography that the true analogy with the real is to be 
found.

The second aspect of photographic materiality, one that 
belongs to coming closest to things in the experience 
of representation, is that of the rendering of space. This 
understanding of space is one within which is expressed 
a double vision: on the one hand from an eye-level view, 
on the other hand from a bird’s eye or topographic view 
(Rioux). It is a double vision that gathers within a single 
image what is closest and what is most remote, or else 
what belongs to a fragment of the world (chorography) 
and to a comprehensive overview (cosmography). It is 
very closely tied to the distribution of details, or particles, 
on the surface, in accordance with a constellated esthetic 
(Macchiagodena). 

The third aspect of photographic materiality, light, is 
actually the very source of the experience of the visible. It 
was the wellspring of the invention of the camera obscura, 
but also of the very idea of photographic experience. In the 
works shown here, as well as in the history of photography, 
several ways of approaching it can be seen. Be it in its 
rather ghostly design or ex nihilo as it appears for instance 
in photograms (Julien-Fort), or as sheer shadows, illusions 
and deceits of the visible world (da Silva). For other 
artists of this exhibition, light becomes the means of 
apprehending and inhabiting space (Stasieczek). Or it is at 
once the source of forms and the arranging tool at the very 
foundation of the idea of geometric shapes (Tousignant). 
Light is also revealed in the guise of immanent clarity or 

as an apparition within light. It thus becomes the focus 
of some sort of quest for a more direct experience within 
representation, in what is most physical in one’s relation to 
the body, as texture, colours and hues, through a resort e.g. 
to transgressive and experimental procedures (Désilets).

Within the quest for a more concrete experience however, 
another slide takes place towards the components of the 
works, namely: paper, wood, glass, metal and plastic 
wrapping (Stasieczek, Rocher). These components are 
part of the work and of its understanding, as well as of our 
ways of experiencing it, often subject to systems regulating 
its reading as they normalize experience, in which the 
first condition is often transparency. Nevertheless, the 
awareness of materiality as a first condition of the existence 
of images and works, as well as its role in the observer’s 
experience, lead instead to approaches that seek to 
rearticulate order and principles, e.g. by taking another 
look at the relationship between the work, its components 
and their sequence of appearance within the observer’s 
experience. 

Within the practices on display in this exhibition is to be 
found a marked interest in photographic materiality as a 
condition of seeing and as the subject of photography. 
They each underline in their own way the unique nature of 
photography as a mode of appropriation and representation 
of the world around us, as well as of a desire to apprehend 
the latter at close quarters.

Denis Rioux - Curator

This exhibition at La Castiglione Gallery explores the idea 
of photographic materiality in a context where silver and 
digital processes are still commonplace as part of the 
practices and even the concerns of contemporary creation. 
Its aim is to foster reflection on photographic materiality 
as the condition of existence of the image and the works, 
and about the latter’s foundations with respect to current 
practices and to the nature of the experience issuing from 
them. It also attempts to underscore certain aspects of the 
complexity of our relation to the real and to representation, 
best described as a quest, which every artist experiences 
in his or her own way.

I focus on three aspects of photographic materiality. The 
first one is the wealth of detail and its proliferation on the 
surface. It has to do with discrete details, as so many 
shapes or particles, silver salts or pixels, constituting the 
image on its surface, and through which a unique aesthetic 
is expressed. Wanting to render things with intricate 
richness or abundant detail then becomes a way of coming 
closer to the concreteness of things, or to their materiality, 
enhanced through juxtaposition or proliferation. In spite of 
the dematerialization expected to reshape photography, it 
is paradoxically by digital means that the rendering of an 
increased materiality is obtained, to the benefit of a more 
tangible experience (Readman). In these practices, it is 
through the motif, or the texture, that the forms of a more 
direct experience are expressed. They are then no longer 
about an analogical relation between the iconic forms of 
representation and those of the real, that is of the object 
being photographed, but more about an analogical relation 
between two textures, that of the photographic image and 
that of the experience of the visible. In this sense, light in 
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L’économie carbure à l’obsolescence. Il suffit de 
quelques années pour qu’un produit de consommation 
devienne périmé et soit relégué aux oubliettes. Le 
matériel photographique n’échappe pas à cette réalité. 
Les spécimens sélectionnés font désormais partie d’une 
vaste collection d’objets qui dans les faits n’existe plus. 
Contrairement au travail de l’entomologiste, mon projet ne 
s’inscrit pas dans une volonté de constituer une véritable 
collection d’objets, mais d’en rendre uniquement l’idée. 

Les ombres de Socrate s’inscrit dans un questionnement 
sur nos perceptions. Entre ce que l’on voit et la réalité, 
entre le vrai et le faux. Les ombres portées des objets 
photographiés envahissent l’image et la contaminent. Dans 
l’allégorie de la caverne de Platon, Socrate considérait 
le monde sensible comme la prison de l’âme, mais 
l’amalgame du plein et du vide des photographies libère 
plutôt l’objet de sa matérialité pour le propulser avec ses 
ombres dans un ballet étrange et protéiforme. Papillon aux 
ailes déployées ? Voiles diaphanes d’un catamaran ? Qui 
sait ce qu’ils représentent au juste. Socrate soutient que 
les hommes enchaînés dans les profondeurs de la terre 
n’attribueront de réalité qu’aux ombres des objets fabriqués. 
Appartenant à un passé plus ou moins récent, ces objets 
frappés d’obsolescence renaissent de leurs ombres. 
Entre hier et aujourd’hui, dans une double temporalité, ils 
subissent une métamorphose qui les préservera peut-être 
de l’oubli.

 

The economy accelerates obsolescence. A few years 
is all that’s needed for a new and inventive consumer 
product to become outdated and consigned to oblivion. 
Material photography is not exempt from this reality. The 
disappearance of objects connected to picture-taking 
weighs on me. But soon their invasive presence became 
a hindrance, so I resigned myself to letting them go after 
photographing them. The chosen specimens are an entry 
point to a collection that could be vast and without end, 
but which does not in actual fact exist. In contrast to the 
entomologist’s intent, my project does not stem from the 
desire to build an actual collection, but rather to sketch an 
idea of it.

Les ombres de Socrate (Socrates’ Shadows) is part of a 
broader interrogation of perception. Between reality and 
what we see, between truth and falsehood. The shadows 
cast by the photographed objects encroach on the 
image and contaminate it. In the allegory of Plato’s cave, 
Socrates describes the world of the senses as a prison for 
the soul.  Yet the conflation of substance and emptiness 
in these photographs frees the object of its materiality 
and propels it with its shadows into a protean and strange 
ballet. A butterfly with outstretched wings? The sheer of a 
catamaran’s sails? Who knows what exactly they represent. 
Socrates maintained that men chained in the depths of 
the earth are bound to ascribe reality only to the shadows 
of fabricated objects. Belonging to a more or less recent 
past, these objects, having become obsolete, are reborn 
out of their shadows, thanks to the shadows that they cast 
and which surround them. Between yesterday and today, 
these objects undergo a metamorphosis that may rescue 

Spécimen no 3305, de la série Les ombres de Socrate, 2019, 46 x 61 cm.

NOÉMIE DA SILVA



J’approfondis les fondamentaux de la photographie 
et en explore les mésusages. Dans le contexte de la 
surabondance et de la dématérialisation de l’image, je 
m’intéresse à des phénomènes ténus, liés au rayonnement 
et à la matérialité de la lumière, de même qu’aux effets 
d’un encodage totalisant du réel par le numérique. Je 
réalise de multiples prises de vues, qui supposent le 
détournement ou la mise en échec de certains paramètres 
techniques, ou qui se superposent jusqu’à l’épuisement 
d’un motif photographié, voire de l’acte photographique 
lui-même. J’obtiens des non-images, flirte avec le vide et 
l’indétermination. Dans la minceur du papier, la vibration 
d’une onde colorée, ou la densité d’une trame, une 
présence matérielle s’affirme pourtant — et résiste. La 
photographie devient corps.

À partir de deux surfaces monochromes qui se juxtaposent 
— une en noir, l’autre en blanc — je réalise des prises 
de vue à l’intérieur et à l’extérieur en utilisant des vitesses 
lentes et divers mouvements de balayage de l’appareil 
photographique. Je dépose ces surfaces dans différents 
lieux, à divers moments du jour et de la nuit, afin d’exploiter 
au gré du temps les conditions changeantes de la lumière. 
J’utilise pour ce faire une seule et même balance des 
blancs, déterminée au tout premier jour du début de la 
recherche. J’exploite ainsi les différentes températures de 
lumière pour colorer de manière incidente les noirs et les 
blancs. La variété des teintes enregistrées par l’appareil 
photo agit ici tel un révélateur de la lumière d’un lieu et 
d’un moment, voire un témoin du passage du temps. La 
lumière incidente, le déplacement de l’appareil et les 
divers paramètres d’exposition sont seuls à l’origine de la 
couleur.

I delve into the fundamentals of photography and explore 
its misuses. In the prevailing surfeit and dematerialization 
of images, I am interested in tenuous phenomena tied 
to the diffusion and the materiality of light, as well as in 
the effects of an ever-more totalizing digital encoding 
of the real. I take several photographs that assume the 
absence or intentional misapplication of various technical 
parameters, or that are superimposed on one another to 
the point of exhausting the photographed motif, or the act 
of photography itself. I produce non-images, flirting with 
emptiness and indeterminacy. And yet, in the thinness of 
the paper, the frequencies of a colour wave, or the density 
of a raster, a material presence asserts itself—and resists. 
Photography becomes a body.

From two juxtaposed monochrome surfaces—one black, 
the other white—I take shots, outdoor and indoor, using 
slow shutter speeds and various camera panning motions. 
I move these surfaces around in different places, at 
different times of day, to explore light conditions as they 
change. To do so, I use a single white balance setting 
throughout the entire project, calibrated on the very first 
day, thus exploiting the various light temperatures as 
incident colouration of the blacks and whites. The variety 
of hues recorded by the camera functions such as to 
reveal the light of a particular place or moment, indeed to 
bear witness to the passage of time. Colour is generated 
entirely by incidental light, camera movement, and the 
different variables of exposure.

MARTIN DÉSILETS

4,6 secondes, version 2, 2017, 2 éléments de 125 x 100 cm



Depuis plus d’une décennie, je collectionne les chutes 
de chambre noire. Les miennes et celles des autres. J’ai 
accumulé des boites pleines de pellicules ratées, opaques 
ou transparentes, toujours vierges d’images. Elles sont le 
résultat de mauvaises manipulations telles qu’un fi lm mal 
inséré dans l’appareil photo ou une pellicule voilée au 
développement. Les images n’ont existé que dans une 
période de latence suivant l’acte photographique, puis 
elles se sont échappées défi nitivement au regard. 

Ce corpus de photogrammes a été réalisé à partir de ces 
pellicules jetées au rebut. Je m’approprie ces accidents 
photographiques comme des métaphores révélant 
la réalité d’empreintes indicielles et illusoires à la fois 
des photographies. Sur le papier photosensible, je fais 
tournoyer ces milliers d’images disparues. Elles deviennent 
une masse évanescente que mes mains tentent de saisir. 
Afi n d’assurer leur pérennité, les photogrammes imprimés 
sur du papier baryté ont été virés au sélénium et ensuite 
au platine. Ces images fugitives se trouvent ainsi fi gées à 
jamais dans le temps.

For more than a decade I have been collecting scraps of 
fi lms from darkrooms, both mine and others. I now have 
boxes fi lled with failed, transparent or opaque fi lms, that 
are always devoid of images. They are the result of poor 
handling, like a fi lm incorrectly loaded in the camera or 
fogged during the processing stage, their image only 
existing in the latency period following the photographic 
act, to then vanish forever.

This body of photograms was created using these 
discarded fi lm scraps. I appropriate these mishaps as 
metaphors of both the indicial and illusory nature of 
photographic traces. I whirl these lost images around over 
photosensitive paper to create an evanescent mass that 
my hands attempt to grasp. Printed on baryta paper, these 
photograms are then selenium- or platinum-toned so that 
they may live on, as fl eeting images forever frozen in time. 

JANIE JULIEN-FORT

Série Les captures fugitives, 2019, 35,5 x 28 cm (chacune).



De quelles façons la mémoire peut-elle être matérialisée? 
Comment la manifester dans une image? Boundless soulè-
ve la question en examinant les propriétés physiques de la 
lumière et de la nature, usant  de matériaux récoltés en un 
lieu intimement connu, pour créer des images enracinées 
tant dans le romantisme que dans la vérité.

Ce travail traite visuellement de la dichotomie de la 
mémoire; de sa capacité à rendre des expériences avec 
précision tout comme de ce qui en elle relève de la fiction. 
Ces photographies sont des représentations d’un paysage, 
filtrées par des images astrales façonnées à partir du 
sable, de l’eau, des feuilles et de la lumière. Les images 
qui en découlent sont des expositions de plusieurs heures 
qui m’ont permis de me reconnecter à cet espace chargé 
de souvenirs. Les images expriment, à la manière d’un 
palimpseste, les manifestations de l’intangible, de la vérité, 
et un espace personnel sous forme de paysages utopiques.

Boundless parcourt la surface photographique afin de 
créer des expressions semblables à des souvenirs, de 
l’expérience subjective à travers des collisions, des 
textures, de la lumière, des paysages. Les photographies 
rendent compte d’une réappropriation du paysage par le 
biais d’un retour à la matière et à une expérience tactile 
des négatifs. Ce sont des images-traces faites à partir 
d’éléments naturels, extraites des paysages où je retourne 
pour de nouvelles photographies filtrées par la matière. 
Le travail s’enracine dans un affrontement élémentaire à 
ces matériaux, empreint de nostalgie, dans une volonté 
de ressourcement et de béatitude centrée sur l’acte de 
contempler les étoiles. Les constellations sont découvertes 
par des moyens terrestres tandis que le paysage devient 
une abstraction de la mémoire et de la dissonance.

 

In which ways can memory be materialized? Can it be 
manifested in an image? Boundless addresses such 
concerns by examining the physical properties of light and 
nature through the return to a familiar place on a mountain 
in the north, ingrained with nostalgia and emotion. The 
resulting images are nocturnal abstractions of recollection 
that are simultaneously rooted in Romanticism and truth.

The work visually engages the dichotomy of memory; 
its capacity for accuracy and fiction, expressed in a 
singular form: the photograph. These photographs are 
representations of a landscape, filtered through physically 
manipulated, astral-like images that are crafted from 
terrestrial material. They employ in turn an emotional space 
to create expanses of utopian lands. Boundless applies 
sand, water, leaves, light, and memory as tactile material 
to create visual fictions of a place of personal importance.

Memories continue to develop through time as our 
emotional, physical, and temporal connections to 
their events change. Boundless is a navigation of the 
photographic surface to create similar expressions of 
subjective experience through the collision of texture, 
light, and landscape. The photographs enable a personal 
reclamation of the landscape through a tactile approach 
to negatives; creating trace images with its natural 
elements, abstracting them, and then returning to the site 
to photograph through an altered lens—filtered by matter. 
The work grounds itself on the elemental engagement with 
nostalgia, reconnection, and bliss, with the act of stargazing 
at its core. Constellations are discovered through terrestrial 
means, and the abstractions of a landscape become the 
interpretations of memory and dissonance.

FRANCIS MACCHIAGODENA

Nocturne no. 6, de la série Boundless, 2018, 122 x 152.5 cm.



Depuis plusieurs années, ma pratique artistique s’intéresse 
de manière particulière, à la matérialité/plasticité et aux 
propriétés d’écriture de la transcription photographique. 
L’œuvre Foisonnements, présentée dans le contexte de 
cette exposition, est issue de l’ensemble Déploiements 
réalisé en 2006. Les travaux de cette série explorent de 
vastes horizons au moyen de balayages panoramiques 
successifs qui détaillent les éléments qui se déposent 
à la surface de ces espaces. La répétition du geste 
photographique induit ici une stratification des images qui 
révèle de manière prégnante leur contenu.  

Parmi ces grands paysages panoramiques, qui saisissent 
par leurs étendues à la fois vacantes mais investies par 
l’activité humaine, se dessine une forêt de pylônes ; le profil 
d’une zone industrielle surplombant un espace agricole ; 
un champ aux labours désorganisés ; et enfin, un sombre 
paysage décomposé en couches stratifiées. Témoins des 
transformations constantes que subit l’environnement, 
ces éléments architecturaux viennent hanter ces grands 
espaces ouverts, de même qu’ils évoquent en filigrane la 
menace possible de l’épuisement des ressources.

 

For several years, my artistic practice has been centered 
on the materiality and plasticity of the image and on the 
writing properties of photographic transcription. The work 
Foisonnements (Proliferations), presented in the context 
of this exhibition, is taken from a larger series created in 
2006, entitled Déploiements (Deployments). The works in 
this series explore vast horizons by means of successive 
panoramic scans which detail the elements deposited on 
their surface. The repetition of this photographic gesture 
gives rise to a stratification of the images, which in turn 
reveals their content in a significant way.

Out of these large panoramic landscapes, striking for 
their vast expanse, seemingly vacant but showing signs 
of human activity, the viewer can make out: a forest of 
pylons; the profile of an industrial area bordering an 
agricultural area; a field with disorganized soil tillage; and 
finally, a dark landscape broken down into stratified layers. 
Witnesses to the constant transformations undergone by 
the environment, these architectural elements haunt these 
vast open spaces, just as they hint at the possible threat of 
the exhaustion of resources.

SYLVIE READMAN

Foisonnements, de la série Déploiements, 2006, 118 x 240 cm.





L’installation rétroéclairée Sans-titre (herbes) s’inscrit dans 
ma démarche de création au seuil des images et sur la 
nature de l’expérience photographique. Elle représente 
les choses dans leur manière d’apparaître, en dehors de 
leurs fonctions, dans l’expérience du visible et de ce qui se 
présente là, dans l’instant où tout s’arrête dans la présence 
du c’est ça et du juste ça. Le rendu détaillé ou descriptif 
de l’œuvre veut rendre compte de ce qui en photographie 
ne relève ni de la signification, ni des usages, mais bien 
de la premièreté du visible des choses, ainsi que de leurs 
conditions d’existence, faites de lumière ou de clartés 
tonales. 

Dans cette œuvre, je voulais explorer le contexte 
particulier de l’installation rétroéclairée, de manière à 
exacerber la visibilité de l’image et sa matérialité. Elle 
met en valeur l’effet de premièreté et de visibilité accrue 
dans l’expérience du visible en tant que motif ou texture, 
à la fois brut et complexe, constitué d’une multitude de 
particules discrètes. Avec cette installation, je m’intéresse 
à l’idée même d’apparaître des choses, dans la lumière, en 
dehors de ce qui permet de les nommer et dans laquelle 
l’analogie au réel se trouve dans la richesse des détails et 
la contexture du sujet.

 

The backlit installation Untitled (herbs) belongs within my 
creative approach on the threshold of images and on the 
nature of photographic experience. It represents things in 
their mode of appearance, regardless of their functions, 
in the experience of the visible and of what presents itself 
there, in the instant when everything stops in the presence 
of the that’s it and of the just that. The detailed or descriptive 
rendition of the work aims to give an account of what in 
photography pertains neither to meaning, nor to uses, but 
indeed to the firstness of the appearance of things, as well 
as of their conditions of existence, as made of light or of 
tones of brightness. 

In this work, I wanted to explore the particular context of 
the backlit installation, so as to enhance the visibility of the 
image and its materiality. It highlights the effect of firstness 
and heightened visibility in the experience of the visible as 
a motif or a texture, at once raw and complex, made up 
of a multitude of discrete particles. With this installation, 
I am interested in the very idea of things appearing, in 
light, outside all that allows us to name them, in which the 
analogy with the real is found in the wealth of detail and the 
subject’s contexture.

Sans titre (Herbes),  2019, 86 x 117 x 8 cm.

DENIS RIOUX



M’inspirant d’observations de chantiers de construction 
urbains, mes installations photographiques explorent les 
spécificités de ce territoire en transition par des jeux de 
tensions et d’équilibres formels. Des correspondances 
se forment entre les photographies, la documentation 
d’atelier, les matériaux bruts, les supports d’impression, 
les objets trouvés ou bricolés, les outils ou machines 
d’apparition qui caractérisent notamment l’histoire du 
médium photographique et qui influent sur mon traitement 
de la matérialité de l’image. 

Que l’impression soit sur papier ou directement sur bois, 
gypse, mousse isolante ou encore plexiglas, le support est 
tout autant pour moi un sujet qu’un outil de réflexion ; il me 
sert à révéler les différentes épaisseurs de mes images qui 
composeront par la suite mes objets photographiques. Les 
temps et le lieu où ma pratique prend forme et s’espace, 
dans l’atelier, le laboratoire et la galerie, se superposent 
parfois et se croisent souvent dans mes dispositifs. 

Ici, les deux œuvres présentées détournent la fonction 
du cadre de l’image ; celui-ci ne sert plus seulement à 
circonscrire les limites du sujet photographié. Dans la 
première, il s’intègre pleinement et absorbe les lignes de 
composition du sujet représenté : un échafaudage de 
chantier japonais. Dans la deuxième, le cadre disparaît 
au profit d’une intervention sculpturale in situ qui donne à 
l’architecture le pouvoir de s’imposer une seconde fois à 
l’intérieur de l’image. L’impression sur deux panneaux de 
bois rappelle la matière du sujet central de la prise de vue ;      
le renforcement précaire d’une colonne en marbre grâce 
à un contre-plaqué bon marché. J’ai choisi une mise en 
espace invitant le spectateur à se déplacer, afin que son 
point de vue sur l’œuvre soit renouvelé.

Inspired by observations of urban construction sites, 
my photographic installations explore the specificities of 
this transitional territory in plays of tensions and formal 
equilibriums. Correspondences arise between photographs, 
studio documentation, raw materials, printing mediums, 
found objects or tinkered contraptions, tools or machines for 
making things appear that among other things characterize 
the history of the photographic medium and influence its 
treatment of the materiality of the image. 

Whether the print is made on paper or directly on wood, 
gypsum, insulating foam or plexiglass, the medium is for 
me as much a subject as a tool of reflection; it allows me to 
reveal the various thicknesses of the images of which my 
photographic objects will in turn be made. The times and 
place in which my practice takes shape and room, in the 
studio, the lab and the gallery, are sometimes superimposed 
and often intersect in my arrangements.

Here, the two works shown effect for their part a detournement 
of the picture frame; the latter is no longer used only to 
circumscribe the limits of the subject being photographed. 
In the first one, it is fully integrated and absorbs the lines 
of composition of the subject represented: a Japanese 
construction site scaffolding, while in the second one, the 
frame disappears, making way for a site-specific sculptural 
intervention that gives architecture the power to impose itself 
a second time within the image. The latter is now printed 
on two wood panels, reminding us through this material of 
the photo’s central subject: the precarious reinforcement 
of a marble column with cheap plywood. I chose a spatial 
staging that invites the viewer to move, so as to renew his/
her viewpoint on the work.

LUCIE ROCHER

Sans titre, 2019, photographie, verre, plexiglass et bois, 51 x 76 cm.



Photogenic Activity est une étude matérialiste des façons 
dont la photographie s’insère dans des espaces de 
production artistique et de pratique en atelier. Issus de 
mon travail en atelier dans le quartier Ahuntsic à Montréal, 
ces documents photographiques captent une étude de 
la matérialité par le biais d’un assemblage de lampes 
jetées et réutilisées ainsi que de matériaux de construction 
et de fi nition photographique. La fi ltration saturée de 
la lumière solaire entrant par les fenêtres orientées vers 
l’ouest constituait l’étude d’une proposition. Dans cette 
intervention, je m’intéressais aux manières dont la couleur 
peut infl uencer la production en atelier si l’on travaille avec 
un environnement de lumière monochromatique. Lire et 
faire des marques à la lumière azurée qui se déversait 
par les fenêtres devint un état situé de désaturation. À 
force de manipuler des rouleaux d’adhésif de montage 
et des bâches de polypropylène, ainsi que d’utiliser de la 
peinture en aérosol en plus de peindre avec de la lumière 
en chambre noire, mes yeux se sont ajustés à la teinte 
azurée qui brillait de feux plus dorés à mesure que le 
soleil se rapprochait de l’horizon. Ces gestes provisoires 
devinrent des accessoires à photographier, et quand je 
quittais l’atelier, mes yeux recevaient la lumière solaire à 
spectre complet comme un magenta fl amboyant qui me 
ramenait à la réalité. Durant cette période, le 45e Président 
des États-Unis fut assermenté et le cirque médiatique qui 
s’ensuivit s’inséra comme un traumatisme dans toutes les 
conversations. Les idées de vérité et de fausse vérité me 
réancraient dans l’atelier par le regard, tandis que des 
interventions supplémentaires de la couleur me fi rent sortir 
de mon état situé de désaturation en reprenant contact 
avec le réel, me fournissant du contraste avec la tension 
isolée entre jeu et contrôle, répétée sur la surface de la 
documentation imprimée et encadrée.

Photogenic Activity is a materialist study in the ways 
photography inserts itself into spaces of art production 
and studio practice. Working out of my studio in Ahuntsic 
in Montreal, these photographic documents capture a 
study in materiality through an assemblage of discarded 
and repurposed lighting, building, and photographic 
fi nishing materials. The saturated fi ltration of the sunlight 
that enters through the west facing windows was a 
propositional study. In this intervention, I was interested 
in the ways that colour can infl uence studio production if 
working in a monochromatic light environment. Reading 
and mark-making with the azure-hued light that poured 
into the windows became a desaturated situatedness. 
Manipulating rolls of mounting adhesive, polypropylene 
sheeting and using spray paint as a supplement to painting 
with light in the darkroom, my eyes adjusted to the azure 
hue that burned more golden as the sun approached the 
horizon. These provisional gestures became props to 
photograph, and on leaving the studio my eyes received 
full-spectrum sunlight as a garish magenta that brought 
me back to reality. During this period, the 45th President 
of the United States was sworn into offi ce and the media 
circus that followed inserted itself like a trauma into every 
conversation. Ideas of truth and fake truth anchored 
me back into the studio through looking, and further 
interventions of colour grounded me out of the desaturated 
situatedness into the real, providing contrast within the 
isolated tension between play and control, repeated on the 
surface of the printed and framed documentation.

PATRYK STASIECZEK

Photogenic Activity (Pink Azure Sunset), 2018, 76 X 101,6 cm.



Dans un exposé de recherche rédigé il y a quelques années, 
je définissais la matérialité du processus photographique 
en termes de lumière et de luminosité. La lumière comme 
révélateur et fixateur des choses placées dans des espaces 
clairs-obscurs où des objets installés au sol, des collages 
et des dessins au mur de l’atelier deviennent la matière 
première qui arrange et cerne l’image photographique. 
Le mélange des éclairages naturel et artificiel vient mettre 
en relation des éléments de différente nature, formelle, 
conceptuelle et en référence au photographique.

Tout en poursuivant ma recherche dans l’esprit de 
démarches préalables, dans mes récentes installations 
photographiées, je m’intéresse aux dispositifs lumineux 
et au matériel ainsi qu’aux accessoires de travail associés 
à la photographie d’atelier. Il s’agit d’un modus operandi 
que j’ai voulu explorer davantage en créant des images 
qui concernent le processus de création intime de l’artiste 
photographe, les choses qui l’entourent et qui l’inspirent 
dans son travail. En devenant sujet et catalyseur d’image, 
le matériel d’éclairage et ses raccords électriques 
apparents sont « mis en lumière » au même titre que les 
autres éléments qui font partie intégrante de ces œuvres 
de nature composite. 

Ces images parlent d’abord et avant tout des 
aménagements lumineux de mon atelier où sont 
entreposées les composantes des œuvres à venir. Elles 
révèlent la sensibilité du traitement photographique et 
la subtilité de ses apparences pour investir un domaine 
d’expression régi par ses codes et sa géométrie. Des 
codes de création qui seront revus au gré de l’inspiration, 
selon la nature de l’idée et sa finalité.

In a research report written some years ago, I defined the 
materiality of the photographic process in terms of light 
and luminosity. Light as a developer and fixer of things 
placed in chiaroscuro spaces where objects on the floor, 
collages and drawings on the studio wall become the raw 
material that arranges and circumscribes the photographic 
image. The mixture of natural and artificial lighting brings 
together elements of a different nature, formal, conceptual 
and in reference to the photographic.

While pursuing my research in the spirit of previous 
approaches, in my recent photographed installations I am 
interested in the lighting devices and the work equipment 
and accessories associated with studio photography. It 
is a modus operandi that I wanted to explore further by 
creating images that relate to the intimate creative process 
of the photographic artist, the things that surround and 
inspire him in his work. By becoming subject and image 
catalyst, the lighting equipment and its apparent electrical 
connections are “brought to light” in the same way as the 
other elements that are an integral part of these works of a 
composite nature.

These images speak first and foremost of the lighting 
arrangements in my studio where the components of the 
works to come are stored. They reveal the sensitivity of the 
photographic treatment and the subtlety of its appearances 
to invest a field of expression governed by its codes and 
geometry. Codes of creation that will be revised according 
to inspiration, depending on the nature of the idea and its 
purpose.

SERGE TOUSIGNANT
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La Castiglione est une galerie d’art contemporain 
spécialisée en photographie. Elle fut fondée en 2014 à 
Montréal par Marie-Josée Rousseau. Elle a pour vocation 
de présenter, de promouvoir et de soutenir la création 
photographique contemporaine. 

Ce catalogue a été produit à l’occasion de l’exposition 
La matérialité photographique présentée par la galerie 
La Castiglione du 26 février au 4 avril 2020. Denis Rioux, 
commissaire de cette exposition collective, nous fait 
découvrir une variété de projets artistiques de qualité 
autour de la matérialité photographique.

Nous remercions chaleureusement les artistes qui ont 
généreusement collaborer à ce projet :  Noémie da Silva, 
Martin Désilets, Janie Julien-Fort, Francis Macchiagodena, 
Sylvie Readman, Denis Rioux, Lucie Rocher, Patryk 
Stasieczek et Serge Tousignant.

La Castiglione is a contemporary art gallery specialized in 
photography. It was founded in 2014 in Montreal by Marie-
Josée Rousseau. Its purpose is to present, promote and 
support contemporary photographic creation. 

This catalog was produced on the occasion of the exhibition 
Photographic Materiality presented at La Castiglione Gallery 
from February 26 to April 4, 2020. Denis Rioux, curator of 
this group exhibition, makes us discover a variety of quality 
artistic projects around the idea of photographic materiality.

We warmly thanks the artists who have generously 
collaborated on this project: Noémie da Silva, Martin 
Désilets, Janie Julien-Fort, Francis Macchiagodena, Sylvie 
Readman, Denis Rioux, Lucie Rocher, Patryk Stasieczek et 
Serge Tousignant.
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