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Panorama exposes the human delusion 
that nature is ours to master, other 
pieces in the section “The Anthropo­
cene” establish that the world is no 
longer under our control. There is no 
place for us in these landscapes: Isabelle 
Hayeur’s Quarternary IV (Anthropocene), 
a view on an uninhabitable rocky land­
scape, is literally nowhere, a digital col­
lage of multiple locations and moments. 
Naoya Hatakeyama’s images of blasted 
rock frozen in midflight demonstrate 
speed and violence that fall outside  
of unaided human perception. Edward 
Burtynsky’s Railcuts describe unnaturally 
straight lines, railways carved through 
geologic contours. Vintage photographs 
from the Black Star archive at Ryerson 
show piles of tires and smashed cars, 
underscoring our delusion: waste, not 
wonder, is our real legacy, even as the 
junk is dwarfed by Hayeur’s inhospitable 
terrain.

Six photographs by Gene Daniels 
show various makes of cars in front  
of him on a Los Angeles freeway, inter­
rupted by clouds of exhaust (Air Pollution, 
California, USA [c. 1970]). These pictures, 
in the “Climate Control” section, visual­
ize pollution at ground level, but hung 
across from Hicham Berrada’s video of 
unfurling blue smoke, Celeste (2014), and 
Nicolas Baier’s endless fields of black 
clouds, Réminiscence 02 (2013), the car 
exhaust is just a puff. And although  
human influence on biomes may have 
once seemed exceptional, as illustrated 
by photographs of the effects of mercury 
poisoning at Minimata in the “Breaking 
Nature” section, it is now normalized 
and pervasive. Mishka Henner’s satellite 
images – Oil Fields (2013) – display the 
industrial logic with which resource  
extraction rewrites the landscape,  
referring back to Burtynsky’s railcut 
photographs. Brandi Merolla’s Fracking 
Photographs (2013) are cartoonish stag­
ings of fracking issues featuring toys 
that look more angry than playful. The 
“Humanature” gallery addresses the 
human manipulation of what, until  

recently, was thought of as entirely  
nature’s domain; in Adrian Missika’s 
video Darweze (2011), what appears to be  
an active volcano is in fact a methane­
filled crater in Turkmenistan, ignited  
by a natural-gas company in 1971 and 
burning ever since. The “Under Pressure” 
section is a magnifying glass on our 
small lives, occupying the corner of the 
gallery farthest from Charrière’s video. 
From that corner to this, there have 
been few people in any of the pieces, 
but here they are suddenly present.  
We see Joel Sternfeld’s photographs  
of the frustrated, exhausted delegates 
at the 2005 UN Framework Convention  
on Climate Change. In Gideon Mendel’s 
portraits, flood survivors stand in water 
at their homes: Jeff and Tracey Waters, 
Staines-upon-Thames, Surrey, UK (2014)  
is an update of Grant Wood’s American 
Gothic – humble, surviving, making do.

British Columbia’s Jumbo Glacier, an  
oratorio that incorporates temperature 
data in the area and a Latin translation 
of a press release announcing a resort 
project. This piece, which contributed to 
the cancellation of the development proj­
ect last summer, acts as a counterpoint 
to nearly everything else we have seen: 
at a scale that includes both humans 
and nature, it speaks to the possibility 
that our path may be corrected. In the 
scheme of things, this may be a small 
vanity, but it eases our way in and out of 
the anxieties of the rest of the exhibition.
—	 —
Leo Hsu is a writer, educator, curator,  
and photographer based in Toronto and 
Pittsburgh. He is a regular contributor to 
Fraction Magazine online, was formerly a 
newspaper photographer, and holds a PhD 
in anthropology from New York University. 
leo-hsu.com.
—	 —

In her catalogue essay, Ramade  
offers that she wanted to create a sense 
of anxiety in the audience, to incite curi­
osity and engagement. To do this, she 
juxtaposed familiar activist positions 
with less explicitly didactic ones, to  
provoke new ways of seeing. But the 
breadth of the pieces prevents us from 
seeing a clear “before” and “after”; the 
works play off of, and build upon, one 
another, and the exhibition feels more 
organically expansive than contrastive. 
Still, Ramade’s message comes across 
clearly, thanks to the Black Star images, 
which feel as though they come from 
another world – one where we did not 
yet realize what we were capable of.

The first and last piece that a visitor 
sees, in the RIC entryway, is Paul Walde’s 
Requiem for a Glacier (2012–14), video 
documentation of a pilgrimage by fifty 
musicians and singers to perform, on 

Harry Callahan
The Street
Vancouver Art Gallery, Vancouver
Du 11 juin au 30 octobre 2016

En 1976, le Museum of Modern Art de 
New York consacrait une rétrospective 
majeure au photographe américain 
Harry Callahan (1912-1999). Quarante 
ans plus tard, la Vancouver Art Gallery 
(VAG) saisissait l’occasion de célébrer 
l’anniversaire de cette rétrospective en 
présentant Harry Callahan: The Street. Du 
même coup, l’exposition misait, comme 
le faisait valoir le conservateur de la VAG 
Grant Arnold, à mettre en lumière les 

photographies de rue du photographe, 
lesquelles n’avaient pas encore été 
beaucoup considérées par la critique,  
les commissaires et dans les écrits 
consacrés à son travail1. Le thème avait 
pourtant été récurrent dans la pratique 
du photographe depuis les débuts de  
sa carrière jusqu’à ses dernières séries 
photographiques, mais il était toujours 
abordé de façons très différentes. De 
manière non négligeable, l’exposition  
a également permis à l’institution de 
présenter au public vancouvérois cent 
cinquante des cinq cent cinquante-six 
photographies de Callahan acquises 
grâce à un don de la Fondation familiale 
Rossy en 20132. L’année suivante, la 
même fondation, dont le siège social se 

trouve à Montréal, a donné des fonds  
à la VAG afin que cette dernière puisse 
acquérir trente-trois photographies  
supplémentaires. Larry Rossy, le fon
dateur et directeur général de la chaîne  
de magasins Dollarama, et son épouse, 
Cookie, sont d’importants philanthropes 
qui, en plus de soutenir le domaine  
des arts, donnent de l’argent pour des 
projets visant à améliorer les services  
de santé et à offrir de l’aide aux moins 
fortunés. De nombreuses œuvres de  
leur collection ont été données à des 
institutions canadiennes au cours des 
dernières années. À titre d’exemple, sen-
siblement en même temps que la VAG 
recevait ces dons très généreux, la Fon-
dation cédait une imposante collection 

Adrien Missika, Documentation photograph of Darvaza, Turkmenistan, 2011

Eleanor and Barbara, c. 1954, épreuve argentique, 
collection de la Vancouver Art Gallery, don de The Rossy 
Family Foundation, © The Estate of Harry Callahan,  
permission de la Pace/MacGill Gallery, New York



de photographies de l’écrivain de  
la Beat Generation Allen Ginsberg à 
l’Université de Toronto3. 

En 1938, Harry Callahan, alors âgé  
de 26 ans, achetait son premier appareil, 
un Rolleicord 120 à deux objectifs.  
Photographe essentiellement autodi-
dacte, il devient membre du Chrysler 
Camera Club à l’usine où il travaille. 
Puis, en 1940, il fait partie du Detroit 
Miniature Camera Club. Au cours de 
cette décennie, alors qu’il est encouragé 
par d’autres photographes, dont Arthur 
Siegel, et inspiré par les idées de László 
Moholy-Nagy, sa photographie devient 
de plus en plus expérimentale. Dès 

1946, il est embauché par Moholy-Nagy 
pour enseigner la photographie à l’Ins
titut de design de Chicago. Il prendra la 
tête du département trois ans plus tard. 
En 1947, sa première exposition solo est 
présentée à la 750 Studio Gallery à New 
York. En 1961, il quittera Chicago pour 
Providence, où il enseignera à la Rhode 

Island School of Design jusqu’en 1977. 
C’est à partir de cette même année que 
Callahan commencera à photographier 
presque exclusivement en couleur. 

Les photographies rassemblées  
dans Harry Callahan: The Street sont, 
entre autres, le fruit d’investigations et 
de réflexions sur les limites de l’espace 
public et de l’espace privé. Cette carac-
téristique de l’œuvre de Callahan est 
mise en évidence dès les premières  
séries de photographies exposées dans  
la première salle. La série de portraits 
d’Eleanor et Barbara, respectivement la 
femme et la fille de l’artiste, offrait une 
belle occasion de démontrer comment le 

photographe procédait de manière 
unique pour traiter d’un sujet intime : la 
famille. Toujours réalisés dans l’espace 
public, ces portraits surprennent par 
l’absence d’un quelconque sentiment 
d’intimité. Malgré la multitude des por-
traits exposés, Eleanor et Barbara nous 
restent inconnues. Ces deux femmes 

croqués à partir d’angles des plus  
inusités. De surcroît, ces photographies 
offrent un aperçu de la mode de cette 
période. 

Alors qu’au cours des années  
quarante, cinquante, soixante, ce sont  
surtout les espaces publics américains 
que Callahan photographie, à partir  
de la fin des années soixante, grâce à 
des bourses de voyage, le photographe 
se rendra au Mexique, en Amérique  
du Sud, au Maroc et en Europe. Ces 
photographies de voyage étaient expo-
sées dans les troisième et quatrième 
salles de l’exposition. Dans ces séries, 
Callahan continue d’investiguer la  
mouvance des gens dans la rue. Il est 
intéressant de constater aussi que, par-
fois, il a pris deux clichés d’une même 
rue, selon le même point de vue, mais  
à quelques moments d’intervalle. Le 
photographe rappelle à sa manière que 
l’espace public n’est pas un espace sta-
tique et que la photographie ne suspend 
pas le temps. Finalement, l’exposition se  
terminait avec la série Peachtree (1987-
1990) à laquelle Callahan a travaillé à  
la fin de sa carrière. Cet ensemble de 
photographies est marqué par l’absence 
de gens, mais leur présence est quand 
même perceptible par l’intermédiaire 
des mots imprimés au pochoir sur les 
murs de briques et par des affiches  
collées sur les murs des édifices et des 
poteaux électriques et parfois en partie 
arrachées.

Les images très poétiques de Callahan 
nous incitent, en fin de parcours, à ne 
pas nous replonger la tête dans nos 
écrans, mais plutôt à regarder comment 
les gens occupent l’espace public et à 
prêter une attention plus vive aux fa-
çades des différents édifices qui longent 
les rues que nous arpentons quotidien-
nement. L’œuvre d’Harry Callahan peut 
être interprétée comme une invitation  
à ralentir notre regard afin de mieux 
considérer le monde qui nous entoure. 
—	 —
1  Voir le catalogue de l’exposition Harry 
Callahan: The Street, Vancouver, Vancouver  
Art Gallery ; Londres, Black Dog Publishing, 
2016.  2  Voir le communiqué de presse diffusé 
par la Vancouver Art Gallery le 10 juin 2014 : 
https://www.vanartgallery.bc.ca/media_room/
pdf/VAG_RLS_Callahan.pdf  3  Margaret Wall, 
“Major collection of Allen Ginsberg photos 
donated to the University of Toronto,” U of T 
News, 21 janvier 2014, https://www.utoronto.
ca/news/major-collection-allen-ginsberg-photos- 
donated-university-toronto 
—	 —
Ariane Noël de Tilly est titulaire d’un  
doctorat en histoire de l’art de l’Université 
d’Amsterdam et a effectué un stage 
d’études postdoctorales à la University  
of British Columbia de 2011 à 2013. Ses  
recherches portent sur l’exposition, la diffu-
sion et la préservation de l’art contempo-
rain ainsi que sur l’histoire des expositions. 
Elle est chargée de cours à l’Emily Carr 
University of Art + Design à Vancouver. 
—	 —

sont presque toujours photographiées 
au centre de la composition, mais à  
une certaine distance. Les points de  
vue adoptés par Callahan, dans le cas 
de cette série, résultent en des images 
où règne un parfait équilibre entre l’at-
tention apportée aux sujets humains  
et aux éléments architecturaux. 

Un peu plus loin, sur le même mur 
dans la première salle, une autre série 
des plus intéressantes semblait faire 
une typologie des façades de maisons  
et des immeubles d’appartements ; des 
façades austères, délabrées ou, encore, 
bien entretenues. Dans la plupart des 
cas, Callahan a choisi de photographier 
une section de la façade plutôt que  
son entièreté. Des éléments référentiels 
comme la rue ou encore le ciel sont  
absents de l’image. Dans l’objectif de 
Callahan, la façade devient une grille, 
une composition de lignes bien droites 
et de formes géométriques. Le cadrage 
donne un rythme à ces images. De plus, 
les façades font écho à différentes inter-
prétations du rôle de la façade dans 
l’histoire de l’architecture, soit la façade 
comme le début de la démarcation de 
l’espace privé, si on l’envisage de l’inté-
rieur ou, encore, comme la fin de l’es-
pace public si on l’observe depuis la rue. 

Toujours dans cette première salle,  
la pratique expérimentale de Callahan 
était présentée dans les œuvres accro-
chées sur le mur opposé, en particulier 
dans la série de photographies réalisées 
à Détroit et Chicago entre 1941 et 1948, 
pour laquelle l’artiste a fait appel à la 
technique des expositions multiples. 
Dans le cas de chacune d’entre elles,  
le négatif a été exposé de six à huit fois 
pour la même scène, mais à différents 
moments et pas tout à fait du même 
point de vue. Chaque image résultant  
de ces expérimentations, lorsqu’elle est 
imprimée, donne l’illusion d’être un petit 
film rendant compte du rythme effréné 
de la vie moderne. Dans cette première 
salle, d’autres photographies prises à 
Chicago à l’automne 1958 se sont éga
lement révélées d’un très grand intérêt. 
Dans ce cas-ci, Callahan avait choisi  
de surexposer les clichés. Ce choix de 
traitement contribue à faire perdre  
à ses photographies leur texture et  
met en relief les éléments graphiques.  
L’effet est dramatique et l’ambiance,  
cinématographique. 

Dans la deuxième salle, le commis-
saire avait choisi de présenter quelques 
exemples des premières photographies 
couleur de Callahan, ainsi qu’un en-
semble de photographies de femmes 
marchant le long des grandes artères  
de Chicago en 1961 et 1962. Ces images 
sont à la fois d’une grande spontanéité 
et très réfléchies en matière de cadrage. 
D’une part, les expressions faciales, pas 
toujours flatteuses, invitent à se rendre 
à l’évidence que les passantes ignoraient 
qu’elles étaient photographiées. D’autre 
part, les gratte-ciel de Chicago sont  
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Providence, 1985, impression par transfert thermique ; Providence, 1967, épreuve argentique, collection de  
la Vancouver Art Gallery, dons de The Rossy Family Foundation, © The Estate of Harry Callahan, permission de la 
Pace/MacGill Gallery, New York


