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Pour Pierre Blache, « l’acte photogra-
phique a toujours été lié au nomadisme ».
Ce nomadisme s’accommode de la proxi-
mité autant que de l’éloignement, alors
que son intérêt constant pour la repré-
sentation du paysage peut se traduire 
par de minuscules jardins captés au gré 
de déambulations urbaines (Jardins du 
Plateau, 2008) ou par des sites inédits 
saisis lors de voyages à l’étranger. Sa plus
récente exposition présentée à Occurrence

est d’ailleurs le fruit d’un périple de six
mois en Inde effectué en 2010, où cette
fois le territoire physique fait une plus
grande place aux individus qui l’habitent.
C’est une exposition en forme de carnet 
de voyage composée de photographies, 
de vidéos et de sons où la quête de soi fait
preuve d’un dialogue fécond avec l’inconnu,
d’une rencontre sensible avec l’Autre. 

À défaut de comprendre les rouages
complexes d’un pays des plus éclectique 

et énigmatique, Pierre Blache s’est laissé
guider par le hasard des promenades et
des rencontres, et a cherché ici à mettre 
en relief les multiples sensations qui l’ont
nourri au cours de son long séjour en terre
indienne. De cet univers aux cultures riches
de contradictions, ce sont donc des cou-
leurs, des textures, des visages, des gestes,
des lectures, l’atmosphère des ruelles et
des chambres d’hôtel auxquels l’exposi-
tion Non loin de Chandigarh nous convie. 

Pierre Blache
Non loin de Chandigarh
Occurrence, espace d’art et d’essai
contemporains, Montréal
Du 21 janvier au 2 mars 2012

Curated by Erin Silver, this bilingually 
(and cleverly) titled exhibition juxtaposed
works by Matthieu Brouillard and Donigan
Cumming, two artists who, although they
are separated by a generation and conse-
quently possess different measures of expe-
rience, are both well known to the Montreal
art scene. The act of juxtaposition is, in it-
self, a strong curatorial statement, and in
this case it is especially worth drawing out
its effects and implications.

Placing works side by side in order to
compare and contrast them is a standard art-
historical strategy – the ultimate paradigm
is the double projection in the art-history
classroom, a method still used despite the
changeover from analogue to digital slides.
Within the context of exhibitions, it functions
in much the same way: viewers are invited
to assess two bodies of work against each
other, to see where and how they intersect
or diverge. The driving force behind this
strategy is the idea that viewers’ under-
standing of each corpus will be greater 
after such a meeting has taken place.

In “Coming through the Fog”, however,
the nature of the juxtaposition went far be-
yond the mere positioning of works along-
side one another. Brouillard’s and Cumming’s
photographs are overwhelmingly similar 
on many levels, a fact that was reinforced
by several astute curatorial techniques. 

The works, which were all printed in various
large formats on identical paper affixed 
directly to the walls with magnets, were
conflated in salon-style clusters. Rather
than being identified with individual labels,
a schema supplied by the gallery and left 
on the bench in the middle of the space was
the only key to determining each artist’s
contribution. The most obvious attempt at
blurring the line between Brouillard’s and
Cumming’s practices was the audacious
joining, in two separate instances, of their
images on a single print.

The overriding impression created by 
the exhibition, enhanced by the actual pho-
tographs selected, was thus one of same-
ness. Sitting on said bench at the centre 
of the gallery, I felt enveloped – this was a
“one-room-show,” almost installation-like
in its embrace – by a mass of bodies, many
of which were entirely or partly naked, and
most of which were not, as has been said,
ugly or grotesque, but rather tragically and
painfully ordinary. Coming through the Fog
was an opportunity to revisit fragments
from Cumming’s long-term photographic
projects, from the 1980s and 1990s, based
on intimate relationships with his subjects
(who are represented primarily in the privacy
of their own homes), and from Brouillard’s
series produced since the early 2000s,
which place nameless bodies in empty or 

Matthieu Brouillard 
and Donigan Cumming
Coming through the Fog: 
Les rencontres de Matthieu Brouillard et de Donigan Cumming
FOFA Gallery, Concordia University, Montreal
19 March to 20 April 2012

Matthieu Brouillard, Séjour, 2005, from the series Les Cadavres anticipés, 2007 ; Donigan Cumming, Untitled (July 22,1988), b&w photograph, courtesy of FoFA gallery

industrial spaces and imbue them with
heroic or mythological attributes.

Yet, once this overriding sameness was
acknowledged and conceded to, the differ-
ences between their works were given a
chance to emerge. The greatest distinction
revolves around the idea of control – the
control that each photographer apparently
has over his respective subjects and scenes.
Speaking in filmic terms, Brouillard can be
seen as an Alfred Hitchcock type: a director
who meticulously storyboards his scenes
before their execution. Brouillard’s images
are beautifully lit and his subjects carefully
positioned; he knows drama and isn’t afraid
to use it. Cumming, conversely, can be
likened to a Werner Herzog (in his guise 
as a documentarian): a director who deftly
coaxes out the idiosyncrasies of his subjects
as the scene unfolds. There is a strong ele-
ment of disarray in Cumming’s photographs
– a sense that reality unbridled is being 
captured.

Yet (again), just as Herzog’s presence 
behind the camera is undeniable, so is
Cumming’s, or it assuredly is when his
works are seen through Brouillard’s fog. 
For that is the effect of the juxtaposition of
these two practices, in the end: the ostensi-
ble methodological distinction between
them is put into doubt. For Cumming, 
rubbing shoulders with Brouillard brings
out the potential theatrics involved in the
making of his photographs and emphasizes
the directorial or participative role played
by the photographer. For Brouillard, the 
encounter leads one to consider the sig-
nificance of his own relationships with his
subjects, who take on a less generic, hu-
manity-as-such character. One is suddenly
and forcefully confronted not with bodies,
but with people.

It is worth asking whether, once this meld-
ing of works has taken place, Brouillard’s
and Cumming’s separate practices will ever
be looked at in the same way, especially
since the exhibition has been memorialized
by a catalogue, co-produced by the FOFA
Gallery and Centre SAGAMIE, that includes
essays by Erin Silver and Eduardo Ralickas,
as well as a joint statement by the artists. 
I would venture that this is precisely what
Brouillard and Cumming had in mind.
— —
Zoë Tousignant is a Ph.D. student in art history
at Concordia University. She holds a master’s
degree in museum studies from the University 
of Leeds, U.K. Her doctoral research concerns
photographic modernism in Canadian illustrated
magazines between 1925 and 1945.
— —

Matthieu Brouillard and Donigan Cumming, 2012, installation view, courtesy of FoFA gallery
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Pondichéry, 2010, impression numérique sur papier chiffon, 66 x 178 cm

Bhopal III, 2010, impression numérique sur papier chiffon, 66 x 178 cm

Il y a d’abord chez Blache une volonté
de se tenir au plus près de ses sujets,
comme dans cette série de sept portraits
de jeunes commerçants captés de la rue,
en plan rapproché, postés à proximité 
de leur minuscule et colorée échoppe 
d’artefacts. Tous possèdent une certaine
candeur, fixant ou non l’appareil photo, 
se prêtant au jeu du photographe avec 
ses angles de vue complices. Ailleurs, ce
sont des gros plans photographiques sur
de frêles mains et pieds, appartenant à ce
que l’on croit être des moines vêtus de 
leur chape blanche. Gros plans sur des
gestes d’une touchante simplicité dont 
le caractère expressif, anonyme et intime
accentue la forte charge symbolique. Même

approche dans le diptyque Bhopal III, où
l’image d’un enfant aux pieds nus se dé-
plaçant avec un (trop) gros tambour dans
les bras, avoisine celle d’un animal couché
au sol, une main tatouée sur son flanc. 

Avec l’acuité visuelle à laquelle il nous 
a habitués, Blache s’attarde aux détails,
capte les signes évocateurs qui se profilent
à la surface des choses et provoque ici des
filiations tant conceptuelles que poétiques.
Le second diptyque de la séquence suit
cette même logique. Dans Pondichéry, un
close up d’extraits d’un roman cohabite
avec la très belle image d’une silhouette de
moine sur une route baignée de faisceaux
lumineux, enveloppant la scène d’un voile
occulte. 

Certes, l’exposition est teintée de l’aura
mystique qui colle à cette partie du monde.
Mais c’est dans la mise en exposition, dans
la façon d’occuper l’espace que les œuvres
traduisent le mieux l’esprit des lieux et
l’expérience personnelle du photographe.
Blache a fait le choix judicieux d’un nombre
restreint d’œuvres, d’un accrochage sobre
et d’un type d’encadrement significatif

pour ses photographies. De fait, l’épais-
seur des cadres en forme de boîte-écran et
l’absence de vitres exacerbent et rendent
plus palpables les couleurs et les textures
des images. Quant à la série des portraits
et celle des gestes, leur format réduit 
accentue le cadrage serré des sujets, font 
figure de petits tableaux, comme des fenê-
tres ouvertes sur le quotidien des gens. 

En contrepartie, une photographie de
grande dimension tapisse le mur du fond
de la galerie. Bhopal 1 illustre la partie
haute des murs d’une chambre d’hôtel 
où sont suspendues une photographie 
de Gandhi et celles de déesses indiennes
(Blache a d’ailleurs reproduit l’accrochage
incliné des cadres sur sa propre série de

portraits). Figures sacrées, patine des
murs et décoration défraîchie de la pièce
rendent compte de la modestie des lieux 
et des rituels d’un peuple, donnant ainsi le
ton au projet photographique de l’artiste.
Non seulement l’effet mural de l’œuvre
par vient à envelopper l’espace d’exposi-
tion (comme le fait également une dis -
crète trame sonore), mais l’ensemble du
dispositif de présentation réussit fort bien
à transposer la matérialité, voire la « cou-
leur » du territoire indien, à entretenir ici 
un contexte de dépouillement et d’intimité,
intégrant inévitablement le spectateur 

au cœur même du périple du photographe.
À cela s’ajoute la présence tacite de ce
dernier qui transparaît non seulement

dans sa proximité avec les gens mais aussi
dans les chambres d’hôtel qu’il a fréquen-
tées ou dans un livre de chevet au pied d’un
lit défait (Kaniakumari), comme autant 
de traces du cheminement intérieur qui 
a guidé l’artiste au cours de son trajet. 

La vidéo présentée au sous-sol de la 
galerie demeure toutefois un des moments
forts de l’exposition. Des sites topographi -
ques d’Asie du Sud-Est saisis en plans fixes
et à très longue distance focale se succè-
dent à l’aide de fondus enchaînés et en
boucle. De minuscules personnages s’y
meuvent silencieux et avec une extrême
lenteur, captant littéralement l’attention
par leur pouvoir hypnotique. Dans la lignée
de ses précédents projets vidéographi ques,
Blache exploite les effets de suspension et
de temporalité de l’image accentuant ici le
rapport d’échelle qui s’établit entre l’être
animé et l’environnement démesurément
grand dans lequel il évolue. Si ces plans
éloignés contrastent avec la proximité des
sujets photographiés, ils ont en commun
le mérite de solliciter une lenteur du re-
gard mais surtout de relativiser la place 
de l’humain dans l’immensité de son terri-
toire. En s’engageant avec sérénité sur
la voie de l’Autre, Pierre Blache apporte

bel et bien une sensibilité nouvelle à sa 
réflexion, qu’elle soit d’ordre philosophique
ou photographique. 
— —
Mona Hakim est commissaire d’exposition,
historienne de l’art et critique. Elle est l’au-
teure de nombreux opuscules, monographies
d’artistes et textes de catalogues. Son champ
d’intérêt porte sur la photographie contempo-
raine et actuelle. À titre de commissaire, elle a
réalisé plus d’une quinzaine d’expositions solos
et collectives, ici et à l’étranger. Elle enseigne
l’histoire de l’art et l’histoire de la photogra-
phie au cégep André-Laurendeau (Montréal).
— —


