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Les projets de feld72 sont hétérogènes, allant d’interventions temporaires à des performances, de recherches à
caractère social à des bâtiments construits en utilisant chaque fois de médias, instruments et langages différents. Les
œuvres parlent italien (comme les habitants de Prata Sannita, le village où ils ont construit leur hôtel éclaté), les textes
critiques parlent anglais et leurs bâtiments allemand (la plupart de leurs œuvres se trouvent entre le Sud Tyrol et
l’Autriche). Engagé depuis toujours dans des interventions que l’on ne saurait pas classer dans une discipline spécifique,
le collectif autrichien a dès ses débuts travaillé sur des sujets transversaux, avec des professionnels appartenant à
d’autres domaines et en utilisant les instruments propres de l’art, du marketing, de la sociologie et de l’architecture.

Les feld72 ont, à leur manière, rendu actuel le thème de l’espace public, en proposant une vision où les activités
conçues sont capables de bouleverser, par l’interaction des personnes avec le lieu, les règles, les mécanismes et les
structures hiérarchiques qui souvent découlent de facteurs socio-économiques et influencent la perception de l’espace
commun.

L’architecture étant un média programmé à long terme, permet difficilement de mettre en oeuvre des changements
dans l’immédiat ou de saisir l’inattendu. Pour cette raison l’art, sous la forme des performances et montages, a permis
aux premiers feld72 de figer, même éphémèrement, que les idées qu’ils développaient au fur et à mesure sur le monde
sont aujourd’hui devenues le contexte et l’ossature de réalisation de leurs œuvres. Tous leurs projets se synthétisent
dans un slogan qui propose, comme dans un syllogisme, l’état des faits, une hypothèse de projet et la possible évolution
produite de la solution du problème. Le recours au slogan pourrait faire penser à une attitude post-idéologique, vouée
à la banalisation et à la nature marchande du produit de leur recherche. En réalité, les questions qui résument leurs
projets possèdent une nature freudienne. Le slogan est: les premiers pas vers un auto accomplissement prophétique
ou un défi paranoïaque afférent génèrent finalement ainsi une transformation du monde.

The projects by feld72 architects are diverse, ranging from temporary interventions to performances, from social
research works to buildings made using different media, instruments and languages every time. Their works speak
Italian (like the inhabitants of Prata Sannita, the town where they built a hotel with rooms scattered downtown) the
critical texts speak English and the buildings speak German (most of their works are located between South Tyrol
and Austria).The Austrian architects have always carried out interventions which are hardly classified within a
specific discipline. Since from their beginnings they have worked on cross-cutting issues and cooperated with
professionals from other walks of life using the tools and instruments of art, marketing, sociology and architecture.

The feld72 architects have renewed the theme of public space their own way, putting forward a vision where activities in the project can subvert,
through the interaction of people with places, the rules and mechanisms and the hierarchical structures that often stem from social and economic factors
affecting the perception of the common space.

Architecture takes its time, can hardly allow for changes “in progress” and cannot account for the “unexpected”. That is why art, in the form of
performances and installations, has allowed the first feld72 to freeze, though ephemerally, the ideas they were developing on the world that has now
become the context and framework for their buildings. All their projects are summarised in a slogan that suggests syllogistically, the actual facts, a project
hypothesis and the possible evolution thanks to the solution adopted. Using a slogan may lead to think of a post-ideological attitude, prone to the
vulgarization and slave to the consumerist nature of the product of their research. Actually the questions they use to summarize their projects are Freudian
in nature. The slogan is: the first steps towards a self-fulfilling prophecy or to a paranoid challenge to defy it, and so finally also to a transformation of the
world.

I progetti dello studio feld72 sono eterogenei, spaziano da interventi temporanei a performances, da ricerche dal carattere sociale a edifici realizzati,
utilizzando ogni volta media, strumenti e linguaggi diversi. I loro lavori parlano in italiano (come gli abitanti di Prata Sannita, il paese nel quale hanno
realizzato un albergo diffuso), i testi critici in inglese e gli edifici in tedesco (la maggiorparte delle loro realizzazioni sono a cavallo tra il Sud Tirolo e
l’Austria). Da sempre impegnato in interventi non catalogabili all’interno di una disciplina specifica, il collettivo austriaco ha fin dall’inizio lavorato su temi
trasversali, collaborando con professionisti provenienti da altri ambiti e utilizzando strumenti propri dell’arte, del marketing e della sociologia piuttosto
che dell’architettura.

I feld72 hanno a loro modo attualizzato il tema dello spazio pubblico, proponendo una visione in cui le attività ipotizzate sono capaci di sovvertire,
attraverso l’interazione delle persone col luogo, le regole, i meccanismi e le strutture gerarchiche che spesso derivano da fattori socio-economici e
vincolano la percezione dello spazio comune.

L’architettura è un media dai tempi lunghi e programmato, difficilmente permette di attuare cambiamenti in corso d’opera e di accogliere
l’inaspettato. Per questo, l’arte, sotto forma di performances e istallazioni ha permesso ai primi feld72 di fissare, anche se in maniera effimera, le
considerazioni che man mano sviluppavano su quel mondo che oggi è diventato il contesto nel quale realizzano i loro edifici. Tutti i loro progetti sono
sintetizzati in uno slogan, che propone, come in un sillogismo, lo stato di fatto, un’ipotesi progettuale e l’eventuale evoluzione data dalla soluzione del
problema. L’uso dello slogan potrebbe far pensare ad un atteggiamento post-ideologico, votato alla banalizzazione e alla natura consumistica del
prodotto della loro ricerca. In realtà le domande con cui sintetizzano i loro progetti, hanno una natura freudiana. Lo slogan è: the first steps towards a
self-fulfilling prophecy or to a paranoid challenge to defy it, and so finally also to a transformation of the world.

kit de survie sociale pour conducteurs automobiles victimes des embouteillages biennale de Rotterdam 2003, En collaboration avec Artgineering et D+NL

Le FILEkit est un outil d’urgence pour les conducteurs automobiles coincés dans les bouchons. Le kit contient des objets permettant de dépasser
les limites de la voiture et d’instaurer des comportements d’interaction entre les gens que les embouteillages bloquent dans le même endroit. Le kit
comprend, entre autres, un pistolet à eau, une fleur, un stylo, un préservatif et des jumelles. .

The FILEkit is an emergency set for car drivers stuck in traffic jams. The kit contains objects to lower car physical barriers and start interactive
behaviours with people imprisoned in traffic jams in the same place. Among other objects, it contains a water gun, a flower, a pen, a condom and a
pair of binoculars.

Il FILEkit è un equipaggiamento di emergenza destinato agli automobilisti isolati nel traffico. Il kit contiene oggetti capaci di abbattare i confini
dell’abitacolo e di innescare comportamenti di interazione fra le persone che il traffico ha imprigionato nello stesso luogo. Tra gli oggetti contenuti vi
sono: una pistola ad acqua, un fiore, un canocchiale, una penna e un preservativo.

intervention, 2002
Les feld72 ont conçu un sticker bleu, rond et voyant, avec une série de phrases qui renvoient à des actions, des sentiments et des désirs. L’adhésif

doit être appliqué par son propriétaire, dans un endroit qu’il croit être particulièrement significatif ou important, où il s’est plu et a vécu des instants
particuliers. De cette façon l’adhésif renverse l’anonymat des espaces urbains en transformant la généricité an-affective d’un lieu commun en espace
spécial, lié aux émotions et à l’histoire personnelle de celui qui a décidé de le marquer par son adhésif. Le verso du sticker peut être rempli avec la
description du lieu où il a été appliqué et un petit commentaire, style carte postale, et peut être envoyé. Ainsi les lieux et les émotions à distance
peuvent être connectés et mis en relation.

The feld72 group conceived a blue sticker, round and bright, with a series of sentences reminding of actions, feelings and desires. An individual
may stick his/her sticker to a place that is very meaningful and important, where he/she has been at ease and lived special moments. In this way the
sticker upsets the anonimity of urban spaces transforming the anaffectivity of a common place into a special place connected to the feelings and the
personal history of he/she who decides to leave a trace. On the back the sticker may be filled in, like a postcard, with a short description of the place
where it has been stuck and may be sent by mail. In this way far away places and feelings may be connected with one another.
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L’adesivo deve essere attaccato dal possessore in un luogo che ritiene significativo o importante, dove sia stato bene e abbia vissuto momenti
particolari. In questo modo l’adesivo ribalta l’anonimato degli spazi urbani, trasformando la genericità anaffettiva di un luogo comune in uno spazio
speciale, legato alle emozioni e alla storia personale di chi ha deciso di marcarlo con il suo adesivo. Il retro dello sticker può essere compilato con la
descrizione del luogo in cui è stato attaccato e un breve commento, stile cartolina, per poi essere spedito. In questo modo luoghi ed emozioni distanti
vengono connessi e messi in relazione.

Prata Sannita, 2005
Les architectes autrichiens ont participé au projet Villaggio dell’Arte (PaeSEsaggio - Parco Regionale del Matese). Tout le village de Prata Sannita a

été imaginé comme un hôtel éclaté, où il a été possible de récupérer des immeubles abandonnés et les transformer en lieux de séjour alternatifs.
L’intervention, pour laquelle on a utilisé des matériaux repérés sur place, a été vécu comme un happening par la communauté locale, qui a offert
volontairement sa main d’œuvre. Les “objets trouvés” ont été re-employés en adoptant de nouvelles fonctions. Pour aménager ces pièces 40 personnes
ont été impliquées avec un budget de seulement 10.000 euros. Parmi les œuvres achevées il y a une chambre avec des rails. Le lit peut glisser par une
brèche excavée dans le mur pour se pencher sur le parc du Matese. Il est étonnant que ce soit un groupe “d’étrangers” qui ait compris dans quelle mesure
en Italie, plus que garder les objets, il faut alimenter la conscience et la capacité des gens à s’identifier dans le lieu où ils habitent.

The Austrian architects have participated in a projects of Villaggio dell’Arte (PaeSEsaggio - Parco Regionale del Matese). The whole town of Prata
Sannita has been conceived as a hotel. Some abandoned places have been restored and transformed in alternative hotel rooms. Local materials have
been re-utilised. The event has been a happening for the local community. The inhabitants have volunteered as workers. The objects “found” on site were
given novel functions. 40 people have been involved in the operation based on a budget of 10,000 euros only. One of the rooms contains some rails and
the bed may slide into a breach in the wall and abut on the Matese Park. It is astonishing that a group of “foreigners” have been able to understand that in
Italy, rather than preserving objects, it is important to foster people awareness and capacity to identify with the place where they live.

Il gruppo di architetti austriaci ha partecipato al progetto del Villaggio dell’Arte (PaeSEsaggio - Parco Regionale del Matese). L’intera Prata Sannita è
stato immaginata un albergo diffuso, in cui fosse possibile recuperare alcuni locali abbandonati e trasformarli in luoghi alternativi per il soggiorno.

L’intervento, per il quale sono stati utilizzati materiali recuperati sul posto, è stata vissuto come un’happening della comunità locale, che ha prestato
volontariamente la propria manodopera. Gli “oggetti trovati” sono stati reimpiegati dando vita a nuove funzioni. Per la realizzazione delle stanze sono state

coinvolte 40 persone e un budget di 10.000 euro. Tra le opere portate a termine vi è una stanza da letto provvista di binari: il talamo può scivolare attraverso
una breccia praticata nel muro, sporgendosi in aggetto sul parco del Matese. Lascia stupiti, che proprio un gruppo di “stranieri” capisca quanto in Italia, più
che conservare gli oggetti, sia importante alimentare la coscienza e la capacità delle persone di identificarsi nel luogo in cui vivono.

Caldaro, 2006
Le Wine Centre est le premier grand projet du groupe autrichien, une façon de faire converger leurs expériences dans un objet qui dure dans

le temps. Le site se trouve dans une position périphérique, le long d’une route reliant les différents centres vinicoles de la région. La présence des
voitures a été vue comme un facteur positif, capable de renforcer l’identité de l’immeuble et d’attirer des clients potentiels. Le Wine Centre a la forme
d’un “L” ce qui a permis de rendre l’objet visible aux automobilistes et de réaliser dans le reste du lot, un espace plus intime avec un parking clients.
La texture des revêtements et des ouvertures à intervalles réguliers permettent aux automobilistes de percevoir le bâtiment qu’ils traversent. Les
fenêtres ouvrent les angles du bâtiment soulignant la valeur monumentale de l’immeuble qui apparaît non pas comme un espace résultant de
l'imbrication de plans mais comme un objet achevé ayant sa propre identité et son développement géométrique..

The Wine Centre is the first big project of the Austrian group, a way to let their past experience converge into an object that may last in time.
The site is in a peripheral area, along a road connecting many wine-making centres in the area. Cars are considered as positive elements, able to
reinforce the identity of the building and to attract perspective clients. The Wine Centre is L-shaped and this structure makes it visible by car drivers.
In the remaining part an inner space has been obtained and a car-park for clients. The finishing texture and the openings and regular intervals let
car drivers see the building while driving and passing by. The window frames have blunt corners which underline the monumental value of the
building that appears not as a space produced by the union of different planes but as a self-contained object with its own identity and geometry.

Il Wine Centre rappresenta il primo grande progetto realizzato dal gruppo austriaco, un modo per far convergere le loro esperienze passate in
un oggetto durevole nel tempo. Il sito si trova in una posizione periferica, lungo uno strada che collega diversi centri vinicoli dell’area. La presenza
delle auto è stata vista come un fattore positivo, capace di rafforzare l’identità dell’edificio e di attirare eventuali clienti. Il Wine Centre ha una forma
ad “L” che ha permesso di rendere l’oggetto visibile anche dall’occhio degli automobilisti e di ricavare nella parte restante del lotto, più interna, uno
spazio raccolto con un parcheggio per i clienti. I rivestimenti hanno una texture e delle bucature con un passo ampio, che assecondano la velocità
della vista in movimento che si ha da una automobile. Gli infissi rigirano sugli spigoli sottolineando il valore scultoreo dell’edificio che appare non
come uno spazio generato dall’unione di piani, ma come un oggetto compiuto, con una precisa identità e sviluppo geometrico.
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We could say that architecture is pornography
Théories et projets de feld72 / Theories and projects by feld72 architects / Teorie e progetti dello studio feld72

Giampiero Sanguigni
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Hervé ci ha lasciati: una morte, vorrei dire, inattesa, anche se la sua venerabile età (96 anni)
rende irrazionale tale affermazione. Eravamo talmente certi che sarebbe rimasto con noi per
sempre che la sua scomparsa ci sembra un'ingiustizia. Nel suo caso, è l’assenza a renderlo
presente. Pensando alla sua assenza lo sentiamo continuare a vivere nella nostra memoria.
Quando noi tutti non ci saremo più, Lucien Hervé vivrà ancora attraverso la sua opera potente,
grazie all’eredità che ci lascia e che non si riduce a semplici fotografie che ci trasmettono un
messaggio: da ciascuna delle sue immagini emerge la personalità di Hervé, la natura di questo
essere generoso, coraggioso, modesto, autentico, umano.

Il suo talento obbligava al rispetto, la sua personalità spingeva all’umiltà. Hervé appartiene al
ristretto numero di artisti che il successo ha reso, se possibile, ancora più modesti. Il suo nome è
quello di un fotografo noto a livello mondiale: da molti citato, per volontà di precisione, come il
fotografo di Le Corbusier: altri dicono che sia stato il suo fotografo ufficiale. Oggi conosciamo tutte
le sfaccettature della sua opera e sappiamo che questo corrisponde alla metà della realtà.

Certo, è innegabile che, su richiesta di Le Corbusier, Hervé abbia veramente fatto o rifatto
fotografie di tutte le sue opere ed anche della sua vita. Le Corbusier non ha mai dato incarico
ufficiale ad altri per immortalare la sua opera, vale a dire non soltanto le sue costruzioni, ma tutte le
sue creazioni, i suoi disegni, i suoi quadri: così è stata preparata l’Opera Completa di Le Corbusier.

Hervé non si è limitato all'architettura d’avanguardia, ha raggiunto la notorietà con le sue foto di
architettura. Fotografando gli edifici con grande spirito creativo, ha dato valore artistico alla
fotografia di architettura. E’ a partire dalla sua opera che si può parlare di foto d’arte in architettura.
Eppure il suo lavoro non si limita all’architettura. Nel suo caso, vorrebbe dire disconoscere la realtà:
che va ampiamente al di là di questi limiti per abbracciare la sfera totale della fotografia: tutte le sue
immagini, quelle di bambini, i ritratti, le nature morte, i paesaggi posseggono le stesse qualità delle
foto di architettura. Scopre la stessa cosa perché è quella che cerca e che vuole esprimere: cosa si
nasconde dietro la forma.

Nel libro Le Beau Court la Rue, erige al centro della sua tematica artistica la cosa insignificante,
il “niente” che è davanti ai nostri occhi, per caso, in strada. Nelle sue immagini, figurano insieme il
reale e l’immaginario. E’ così che le sue foto, escono dai confini della cornice, prendono una
ampiezza diversa. Alla colonna visibile si aggiunge l’ombra portata da un elemento invisibile, che è
dietro di noi: Aggiunge un nuovo elemento a ciò che esiste, con tutta la sua presenza, anche se lo
nasconde. Vela o aggiunge o fa sparire alcuni elementi pur necessari e, riducendo quanto visibile,
produce un effetto diverso da quello che era dato all’origine. Al posto degli edifici, è lo spazio, il cielo,
il vuoto che attirano. Una nuova forma nasce da quello che non esisteva: partendo dall’elemento in
negativo e dalla “mancanza” si crea una forma nuova. a volte le nuvole occupano il vuoto, o un’auto
che passa occupa la strada deserta. Con il tempo, lo stesso oggetto non è mai identico a se stesso.

Hervé nous a quittés. Je pourrais presque dire de façon
inattendue, bien que, étant donné son âge vénérable (96 ans), cette
remarque paraisse déraisonnable. Et pourtant, nous étions tellement
persuadés qu’il allait rester avec nous pour toujours que nous
ressentons sa disparition comme une injustice. Mais dans son cas,
son absence nous le rend présent: c’est en pensant à cette absence
qu’il continue à vivre dans notre mémoire. Et lorsque nous aurons
disparu à notre tour, Lucien Hervé vivra encore à travers son œuvre
puissante, grâce à l’héritage qu’il nous laisse et qui ne se réduit pas
à de simples photos: celles-ci nous transmettent un message; de
chacune de ses images surgit la personnalité d’Hervé, la nature de
cet être généreux, courageux, modeste, authentique, humain.

Son talent forçait le respect, sa personnalité commandait l’humilité.
Hervé appartient au très petit nombre d’artistes que le succès avéré a
rendu encore plus modeste, dans la mesure du possible. Son nom est
celui d’un photographe mondialement reconnu. Nombreux ceux qui,
dans un souci de précision, le citent comme le photographe de Le
Corbusier; d’autres disent même qu’il en fut le photographe officiel.

Aujourd’hui que nous connaissons les multiples facettes de son
œuvre, nous savons que tout cela ne correspond qu’à la moitié de la
réalité. Certes, il est indéniable qu’à la demande de Le Corbusier,
Hervé ait vraiment fait ou refait des prises de vue de tout son travail;
de même, de son vivant. Le Corbusier n’a jamais donné de mandat
officiel à un autre que Lucien Hervé pour immortaliser toute son
œuvre, c’est-à-dire non seulement ses constructions mais aussi
toutes ses créations, ses esquisses et ses peintures. C’est ainsi que
furent élaborées les Œuvres Complètes de Le Corbusier.

Il ne s’est pas limité à l’architecture de l’avant-garde. Lucien
Hervé a atteint la notoriété à travers ses photos d’architecture. C’est
parce qu’il a photographié les bâtiments avec une vision hautement
créatrice qu’il a donné à la photographie d’architecture une valeur
artistique. C’est depuis le travail qu’il a effectué qu’on peut parler de
photographie d’art en architecture. Et pourtant, son art ne se borne
pas à l’architecture. Dans son cas, ce serait méconnaître la réalité de
son œuvre : elle dépasse largement ces limites pour embrasser la
sphère tout entière de la photographie. Ses photos de genre, ses
images d’enfants, ses portraits, ses natures mortes, ses paysages
possèdent les mêmes qualités que ses photos d’architecture. Il y
découvre la même chose parce c’est la même chose qu’il y cherche
et qu’il veut exprimer : ce qui se cache derrière la forme.

Dans son livre Le Beau Court la Rue, il érige au centre de sa
thématique artistique la chose insignifiante, le «rien» qui est là
devant nos yeux, par hasard, dans la rue. Dans ses images, figurent
ensemble le réel et l’imaginaire. C’est ainsi que ses photos, à l’étroit
dans leur cadre, prennent de l’ampleur. À la colonne visible s’ajoute
l’ombre portée par un élément invisible, placé derrière nous. Il ajoute
un nouvel élément à ce qui existe, avec toute son ambiance, tout en
le cachant. Il voile ou il ajoute ou il fait disparaître certains éléments
si nécessaire, et, en rendant moins visible, il produit un autre effet
que ce qui était donné au départ. À la place des bâtiments, c’est
l’espace même, le ciel, le vide entre eux qui attirent le spectateur.

Une nouvelle forme va naître de ce qui n’existait pas; à partir de
l’élément en négatif et du manque, se crée une nouvelle forme.

Parfois des nuages occupent le vide, ou une voiture qui passe
occupe la route déserte: avec le temps, le même n’est plus tout à fait
identique à lui-même. En modifiant la composition de l’image, il nous
fait voir différemment ce qui subsiste de son apparente permanence:
dans un environnement transformé, le visible change de physio-
nomie et l’échelle des valeurs change de qualité.LU
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7 En partant du concret – grâce à l’abstraction – il arrive à un autre concret.

À travers ses prises de vue, tout se transforme: les hommes, les paysages et les photos de genre. Sur la photo
représentant le Père Couturier, la soutane blanche du moine se confond avec la couleur claire de la colonne de béton derrière
lui. Nous voyons les deux en même temps : ni colonne, ni être humain, mais une forme commune. Une forme dont on pourrait
dire qu’elle exprime le gothique à travers la conjugaison des deux éléments. Avec ses photographies, il invente des
métaphores.

Que ce soit un bâtiment, une photo de genre ou un portrait, Lucien Hervé cherche toujours la même chose: l’esprit humain.
Cet esprit imprègne même sa représentation des bâtiments. Pour Hervé, l’architecture est de la poésie et chez lui, les

constructions parlent. C’est pourquoi il a choisi de citer une phrase de Paul Valéry, tirée d’Eupalinos ou l’Architecte, en exergue
de son exposition Photographie et Architecture: «[…] d’entre les édifices dont elle [la ville] est peuplée, les uns sont muets; les
autres parlent; et d’autres enfin, qui sont les plus rares, chantent. »

Il cherche à exprimer l’âme des bâtiments, la vie de ceux qui y habitent, leurs sentiments, leur mentalité. Il n’existe pas
une seule photo d’architecture (y compris celle de constructions gigantesques) où quelque part, perdu dans un coin, la plupart
du temps coincé entre des éléments de béton, ne surgisse un être humain. Ce n’est jamais un homme dans sa gloire qui
apparaît mais plutôt un homme fragile : c’est aussi sa façon d’humaniser l’image. Parfois seule l’ombre de l’homme apparaît,
tel le porteur de seau d’eau, photographié pendant la construction de l’Unité d’Habitation de Marseille. Il a le dos un peu
courbé, il est un peu tordu, le seau est lourd: Hervé nous fait ressentir l’expérience des hommes qu’il photographie.

Hervé parle avec des signes. On ne peut se tromper sur la pensée derrière l’image. Ailleurs, il photographie sur un
bâtiment l’ombre de celui qui se trouve derrière, composition qui donne une dualité à l’image. Sur une photo représentant un
petit garçon indien, il lui laisse la tête dans l’ombre pour mieux exprimer son angoisse et sa honte.

Il n’avait pas peur, et même si ses mains tremblaient, son travail était sûr. Car il savait qu’en coupant, il atteignait une
couche plus profonde, qu’il allait plus loin que le concepteur lui-même n’avait imaginé. C’est ce que Le Corbusier a reconnu,
disant que Lucien Hervé découvrait dans un immeuble ce que lui, l’architecte, n’avait pas imaginé y être. Le pouvoir imaginatif
d’Hervé était sans limite.

Toutes ces caractéristiques de son art ramènent au caractère de l’artiste, du créateur. Son regard résulte de sa générosité:
c’est quelqu’un qui est sensible au malheur des autres. Quand il organise une grève dans le milieu de la Haute Couture, cela
lui fait perdre son travail. En captivité en Allemagne, ses camarades le choisissent comme porte-parole et il exige des gardiens
nazis qu’ils respectent la Convention de Genève à l’égard des prisonniers de guerre. Il s’évade de la forteresse et il doit, pour
y arriver, se rendre temporairement aveugle. Après son évasion réussie, il rejoint la Résistance. Mais son courage se révèle
aussi lorsqu’il taille dans ses photos, qu’il les mutile à coups de ciseaux. Il ne craint pas pour son œuvre, il enlève ce qu’il tient
pour superflu. Il coupe la tête d’une coupole, parce que sa présence semble inutile par rapport à la composition de l’ensemble.
On a dit de lui qu’il était minimaliste. Je préfère dire qu’il ne voyait que l’essentiel.

On dénombre plus de cent expositions personnelles de Lucien Hervé à travers le monde, ainsi qu’un chiffre équivalent de
livres avec ses photos. Ajoutons à tout cela le fait que malgré la maladie l’ayant paralysé à vie depuis ses 55 ans, il a continué
à travailler et à prendre des photos en chaise roulante : pour citer son médecin, c’est en ignorant son mal qu’il l’a vaincu. Il n’a
pas été seul dans son combat : sans la volonté surhumaine de sa compagne, son épouse Judith, il n’aurait pas pu réaliser son
œuvre, particulièrement dans les quarante dernières années. Elle était à ses côtés, elle l’encourageait, elle le déchargeait de
toutes les corvées à chaque fois qu’elle le pouvait, elle s’occupait de ses œuvres, des expositions, de tout ce qui avait trait à
la vie artistique et quotidienne. C’est ainsi que Lucien Hervé a pu réaliser ses expositions et écrire ses livres. À côté des livres
nouveaux, les anciens ont été réédités. Ensemble, Hervé et Pierre Puttemann ont sillonné la Belgique et ont publié le résultat
de leur travail commun, L’architecture moderne en Belgique (1972). Citons encore deux autres ouvrages essentiels:
Architecture of Truth, the Cistercian Abbey of le Thoronet (Phaidon, 2000) et Lucien Hervé, l’Homme Construit d’Olivier Beer
(Seuil, 2001). Une grande rétrospective de l’œuvre de toute sa vie fut organisée en 2002 à l’Hôtel de Sully à Paris. La même
année, il obtint le Grand Prix de la Ville de Paris pour l’ensemble de son œuvre.

Sa vie tient du miracle mais il est plus juste de dire que c’est à sa force d’âme, à son instinct de survie et à la lutte
vigoureuse de son corps qu’il la devait. C’est incroyable, mais en 2005, confiné chez lui, il faisait encore des photos, à 95 ans.
En exposant les photos de cette période, il a encore engrangé de grands succès, jusqu’aux derniers temps.
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1 Paul Valéry, Eupalinos ou l’architecte, 1923

We count more than 100 personal exhibitions of Lucien Hervé in the world and more or less the
same number of books. Despite his disease which had paralysed him at 55, he has kept on working
and taking pictures on his wheel-chair. His doctor said: c’est en ignorant son mal qu’il l’a vaincu. He
was not alone in this fight: without the immense willpower of Judith, his wife, he could have not made
it, especially during the last forty years of his life. She was always there, on his side, to encourage
him and to help him with things and trifles in the daily life, the organization of exhibitions and all that
had to do with these aspects of life and art. Thanks to her, Lucien Hervé could make his exhibitions
and write his books. Besides new books, the old ones have been re-published. Hervé and Pierre
Puttemann travelled all over Belgium together and published the result of their joint work in
L’architecture moderne en Belgique (1972). We also mention two more essential works: Architecture
of Truth, the Cistercian Abbey of le Thoronet (Phaidon, 2000) and Lucien Hervé, l’Homme Construit
d’Olivier Beer (Seuil, 2001). A great exhibition of his works was organised in 2002 at Hôtel de Sully
in Paris. That year he was also awarded the Grand Prix de la Ville de Paris for his career.

His life seems a miracle but it is better to say that he owes everything to his soul and spirit, his
instinct of survival and the powerful fight of his body. Incredibly, in 2005, in his that he could not
leave, he was still making photos, at 95. The exhibitions of the photos of this period have still been
a hit. To the very last.
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Modificando la composizione dell’immagine, ci fa vedere in modo diverso quanto esiste al di sotto
dell’apparente permanenza: in un ambiente trasformato, il visibile cambia la sua fisionomia e la scala
dei valori la qualità. Partendo dal concreto, grazie all’astrazione, arriva ad un diverso concreto.

Attraverso le sue fotografie, tutto si trasforma, i paesaggi e le foto in genere: sulla foto che
rappresenta le Père Couturier, la sottana bianca del monaco si confonde con il colore chiaro della
colonna di cemento dietro di lui. Noi vediamo le due cose insieme, né colonna né uomo, ma una forma
comune. Una forma di cui potremmo dire che esprime il gotico attraverso la coniugazione di due
elementi. Con le sue fotografia, inventa delle metafore.

Che sia un edificio, una foto di ambiente, un ritratto, Lucien Hervé cerca sempre la stessa cosa:
lo spirito dell’uomo. Questo spirito impregna anche la sua rappresentazione degli edifici. Per Hervé,
l’architettura è poesia e le costruzioni parlano. Perciò ha scelto di citare una frase di Paul Valéry, tratta
da Eupalinos ou l’Architecte a commento di una sua mostra Fotografia e Architettura: “fra gli edifici di
cui (la città) è popolata, alcuni sono muti, altri parlano; altri ancora, ma sono più rari, cantano…”1

Cerca di esprimere l’anima degli edifici, la vita degli abitanti, i loro sentimenti, la loro mentalità. Non
esiste una sola foto d'architettura (incluse quelle di costruzioni gigantesche) in cui in qualche punto
non sorga un essere umano, stretto in un angolo, compresso da elementi in cemento. Non è mai un
uomo nella sua gloria che appare, ma piuttosto un uomo fragile: è il suo modo di umanizzare
l’immagine. A volte solo l’ombra dell’uomo compare, come il portatore di un secchio d’acqua,
fotografato durante la costruzione dell’Unità di Abitazione di Marsiglia. Ha il dorso un po’ curvo e
ruotato, il secchio è pesante: Hervé ci fa sentire cosa prova l’uomo fotografato. Parla con segni. Non
ci si può sbagliare sul pensiero che è dietro l’immagine. Altrove, fotografa su un edificio l’ombra di
qualcuno che è alle spalle, composizione che determina dualità dell’immagine, o, sulla fotografia di un
bambino indiano, lascia la testa nell’ombra per meglio esprimere angoscia e vergogna.

Non aveva mai paura, e se le sue mani tremavano, il suo lavoro esprimeva sicurezza: era
cosciente che, tagliando, raggiungeva un’espressione più profonda, al di là di quanto la sua stessa
concezione avesse immaginato. E’ quanto gli aveva riconosciuto Le Corbusier dicendo che Lucien
Hervé sapeva scoprire in un edificio quello che lui stesso, l’architetto, non aveva immaginato. La
capacità di immaginazione di Hervé era senza limiti.

I caratteri della sua arte riportano al carattere dell’artista, del creatore. Il suo sguardo esprime la
sua generosità; è sensibile alla sofferenza degli altri. Quando organizza uno sciopero nell’ambiente
della alta moda, perde il lavoro, da prigioniero in Germania, viene scelto come porta-voce e pretende
che i carcerieri nazisti rispettino le regole della Convenzione di Ginevra nei confronti dei prigionieri di
guerra. Evade dalla prigione e, per riuscirci, si rende temporaneamente cieco. Una volta fuori, si
unisce alla Resistenza. Ma il suo coraggio si manifesta anche quando interviene sulle fotografie, che
taglia a colpi di forbici. Non si preoccupa del suo lavoro e taglia quanto ritiene superfluo. Taglia la parte
più alta di una cupola perché la ritiene inutile in rapporto all’immagine complessiva. Si dice di lui che
fosse minimalista; preferiva dire che vedeva solo l’essenziale.

Si contano più di cento mostre personali di Hervé nel mondo, ed un numero equivalente di libri
con le sue foto. Dobbiamo aggiungere che, malgrado la sua malattia lo avesse paralizzato a soli 55
anni, ha continuato a lavorare ed a fare fotografie sulla sedia a rotelle: per citare il suo medico, è
ignorando il suo male che ha potuto vincerlo. Ma non ha affrontato da solo questa battaglia: senza la
volontà sovrumana della sua compagna, sua moglie Judith, non avrebbe potuto realizzare la sua
opera, specialmente negli ultimi quaranta anni. Era sempre al suo fianco, l’incoraggiava e lo liberava
di tutte le fatiche in tutti i modi possibili, si occupava delle sue opere, delle mostre, di tutto quanto
avesse attinenza con la sua vita d’artista e con la vita quotidiana. E’ così che Lucien Hervé ha potuto
realizzare mostre e scrivere libri. Accanto ai libri nuovi, quelli vecchi hanno visto nuove edizioni:
insieme, Hervé e Pierre Puttemann hanno percorso tutto il Belgio ed hanno pubblicato i risultati del
loro lavoro comune, L’architecture moderne en Belgique (1972). Citiamo ancora due opere esenziali:
Architecture of Truth, the Cistercian Abbey of le Thoronet (Phaidon, 2000) e Lucien Hervé, l’Homme
Construit d’Olivier Beer (Seuil, 2001). Una grande retrospettiva della sua opera completa è stata
organizzata nel 2002 all’Hotel de Sully a Parigi. Nello steso anno gli viene conferito il Grand Prix de la
Ville de Paris, per l’insieme della sua opera.

La sua vita sembra un miracolo, ma è più giusto dire che egli debba tutto alla sua forza d’animo,
al suo istinto di sopravvivenza, alla lotta energica sostenuta dal suo corpo. Ha dell’incredibile, ma nel
2005, confinato nella sua casa, a 95 anni, faceva ancora fotografie. Le mostre delle foto di questo
periodo hanno ancora avuto grandi successi. Fino all’ultimo istante
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Hervé has left us. Unexpectedly I dare say though insensible this may sound given his age (96). And yet we were so
convinced he would stay with us forever that we think it unfair that he should no longer be here. In his case, his absence keeps
him here. Thinking about his absence makes him live in our memory. When we all pass away, Lucien Hervé will still live through
his powerful works, thanks to his heritage which is not limited to his photos: there is a message behind each and everyone of
them; each image conveys Hervé personality, the very nature of this generous, bold, modest, true and genuine human being.

His talent would urge respect though humble his attitude was. Hervé belongs to that handful of artists whom success makes
even more modest. His name is known worldwide as a great photographer. Many qualify him, for precision’s sake, as Le
Corbusier’s photographer, other even say he was Corbu’s official photographer.

Nowadays we know how multi-faceted his work is and are aware this may only depict half of his activity. Nobody can deny
that Hervé, upon Le Corbusier demand, has really shot pictures of all his works and of his life, Le Corbusier has never charged
anyone else but Lucien Hervé with the task of taking pictures of his works, i.e. all his buildings and all his creations, sketches
and paintings. This is how the Le Corbusier’sŒuvres Complètes developed.

But his activity was not limited to avant-garde architecture.
Lucien Hervé reached popularity through his architectural photos. He used to take pictures of buildings based on a creative

vision adding an artistic value to architectural photography. It is only after his work that art photography in architecture is born.
But his art is not limited to architecture; that would mean misunderstanding his work. His art deploys far beyond these limits to
cover the whole sphere of photography. His genre photos, his images of children, his portraits, his natures mortes, his
landscapes bear the same quality as his photos of architecture. He discovers the same thing because it is the same thing which
he is looking for and wants to reveal: what hides behind the shape.

In his book Le Beau Court la Rue, he puts the insignificant thing, the tiny little thing that means nothing at the core of his
artistic discourse, the “nothing” which lies there, before our eyes, in the street. In his images both reality and imagination are
featured. This is how his photos escape from the boundaries of the frame and become larger. A visible column plus the shadow
of an invisible object behind us. He adds new elements to existing things without showing or revealing it. He veils or hides some
elements and so doing he produces an effect other than the original.Instead of buildings, we see the space, the sky the vacuum
in-between that attracts the viewer. A new shape originates from what was not existing; starting from the negative and absence,
a new shape is created. Sometimes clouds can be seen in the sky, or a car along the desert road: over time, the same is no
longer the same. By changing image composition, he shows what is behind and beyond: in a changed environment, what is
visible changes and the value system changes, too. Starting from practical things, thanks to abstraction, he gets to a different
actual reality.

Through his images everything changes: man, landscape and genre photos. In the photo featuring Père Couturier, his white
gown gets confused with the light colour of the concrete column behind him. We see them both at the same time: neither column
nor human being but a mix. A shape expressing gothic by combining the two elements. With his photographs he was able to
invent metaphors.

Whether it is a building, an image or a portrait, Lucien Hervé is always looking for the same thing: the human spirit. It is this
spirit that we see in the way he represents the buildings. For Hervé, architecture is poetry and building can speak in his works.
That is why he chose to quote a sentence by Paul Valéry, drawn from d’Eupalinos ou l’Architecte, as a subtitle to his exhibition
Photographie et Architecture: «[…] d’entre les édifices dont elle [la ville] est peuplée, les uns sont muets; les autres parlent; et
d’autres enfin, qui sont les plus rares, chantent.»1.

He wants to express the soul of the buildings, the life of those who live in them, their feelings, their way of thinking. There
is no photo of architecture (including those of giant buildings) where you cannot find a human being even if lost somewhere or
stuck between concrete elements). And it is never a glorious human being whom we see but a fragile man: this is his way to
humanize images. Sometimes you only see a man’s shadow, like in the water porter picture taken during the construction of the
Unité d’Habitation in Marseille. He is bending forward, the torso is slightly twisted, the water buckle is heavy: Hervé let us feel
the experience of the men he makes a photograph of.

Hervé speaks with signs. You cannot be wrong on the thought behind the image. Some other times he photographs the
shadow of a building onto another, thus making dual images. In a photo of an Indian kid, he heaves his head in the shade in
order to better express his shame.

He was not scared and even if his hands were trembling he would be very decided in his gestures. He knew that by cutting
he would reach a deeper layer, going even beyond the boundaries originally conceived by the designer. This is what also Le
Corbusier had understood. He used to say that Hervé could discover in a building something that even himself, the architect,
could not imagine. The power of Hervé’s imagination had no limits.

All the features of his art tell us something about his character as an artist, as a creator. His vision stems form his generosity:
he was sensitive to others’ unhappiness. He organised a strike in the circle of Haute Couture and lost his job. When he was a
prisoner in Germany, his mates chose him as their representative and he asked for the Nazi prison guards to respect the Geneva
Convention on war prisoner’s rights. He succeeded to escape from prison by becoming temporarily blind and after evasion he
immediately joined the Résistance. And we see his courage when he cuts his photos, too. He used scissors to make his cuts,
with no fear, and to remove what was unnecessary. He may cut the top of a dome, because its presence was useless with
respect to the whole composition. He has been called a « minimal ». I’d rather say he could only see what is essential.


