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Depuis des années, 
le photographe David Maisel 
parcourt le ciel pour 
livrer les mystères d’une terre 
souillée par la main 
de l’homme. Entre photo 
et peinture, ses images 
sublimes et énigmatiques 
ont intégré le MoMA 
et autres prestigieux musées, 
et font partie intégrante 
de l’histoire de la 
photographie. Rencontre 
avec un aventurier 
passionné de l’image.

PROPOS RECUEILLIS PAR Nathalie Fraser

David Maisel en plein 
travail de prise de vues 
aériennes avec son 
appareil photo 
Hasselblad 6 x 6 cm. 



Format carré, couleurs franches acides ou noir et 
blanc onirique, les œuvres de David Maisel invitent 
à une contemplation où l’émerveillement laisse 
place à l’étonnement puis au choc. Ces composi-
tions abstraites sont en réalité des zones (lac, mine, 
conurbation) où la main de l’homme a eu une in-
fluence radicale sur le paysage originel. Depuis le 
ciel, perché dans son Cessna, le photographe scrute 
la Terre tel un deus ex machina, motivé à la fois par 
la force de l’image et par le désir de répertorier une 
vision du paysage américain en mouvement. 
Vos premières prises de vues depuis le ciel re-
montent au début des années 80, quand vous ac-
compagniez votre professeur de Princeton pour 
photographier le volcan du mont Saint Helens 
après son éruption. Vous avez eu une révélation ?
J’avais déjà en tête le travail de Frederick Sommer, 
qui avait réalisé dans les années 40 des images du 
désert américain depuis le ciel. C’était un ami de 
Max Ernst, très influencé par le surréalisme. Avant 
cela, je travaillais à la chambre photographique, 
de façon très statique. Voir le monde d’en haut, en 
mouvement permanent, c’était un challenge et un 
potentiel immense car la quantité de paysages que 
l’on peut voir augmente de façon exponentielle. J’ai 
été captivé, et je continue à l’être 30 ans plus tard. 
Quelle est votre technique pour localiser les 
zones que vous souhaitez photographier ?
Il y a 28 ans, j’allais à la bibliothèque consulter les 
documents du gouvernement sur les différentes 
mines, il n’y avait aucune photo. C’était assez inté-
ressant car le lieu ne se révélait à moi visuellement 
qu’une fois sur place. Aujourd’hui, je peux utiliser 
Google Earth Pro – c’est ce que j’ai fait pour ma série 
The Fall sur la région de Tolède en Espagne. Je dé-
couvre parfois des lieux par accident, mais je préfère 
néanmoins me documenter le plus possible. Pour la 
série Terminal Mirage, j’avais lu que le Spiral Jetty 
de Robert Smithson allait à nouveau être visible 
puisque le Grand Lac Salé s’était asséché. Du coup, je 
me suis demandé ce que l’eau allait révéler d’autre… 
Comment se passe la collaboration avec le pilote, 
et la prise de vues une fois en vol ?
Je choisis de préférence un pilote originaire de la 
région ou qui la connaît bien. Parfois, je travaille sur 
plusieurs mois, voire années, mais j’essaie de voler 
avec la même personne. Mon appareil photo est un 
Hasselblad 6 x 6 cm, je le tiens à la main. Je shoote 
toujours sur pellicule car j’aime ce ressenti. Le for-
mat carré du Hasselblad est inattendu pour les pay-
sages, il permet en quelque sorte d’écraser l’espace 
pour donner un rendu plus abstrait. 
Justement, vos images sans horizon ont ce côté 
très abstrait qui en fait presque des toiles.
Je suis passionné par l’histoire de la peinture en 
général et le courant abstrait. La semaine dernière, 
j’ai visité le centre d’art Dia:Beacon dans l’État de 
New York, où se trouve une collection sublime d’art 
minimaliste, dont des œuvres d’Agnès Martin…
La beauté de vos œuvres se confronte à leur sujet 
très sombre, socialement et écologiquement… 
La beauté est une façon d’attirer l’attention : il ne 
faut pas confondre beauté et glamour. Mes œuvres 
ne sont pas faites pour être jolies, mais pour lancer 

un défi, et l’une des façons d’y parvenir est ce pro-
cessus entre séduction et déception. Je veux qu’elles 
restent dans la mémoire visuelle du spectateur bien 
après qu’il soit passé à autre chose. J’y vois une 
sorte d’élégance qui n’est pas forcément en conflit 
avec le sujet de l’image. Il est certain qu’un reporter 
photo ou un membre d’association écologique pho-
tographierait ces mêmes lieux très différemment. 
Au début de votre carrière, vous vous êtes inter-
rogé sur votre technique de travail énergivore. 
Où en êtes-vous aujourd’hui ?
Mon empreinte carbone est sûrement moins consé-
quente que d’autres habitants de pays développés, 
et pourtant je suis complice de tout cela. Il a fallu 
que je l’accepte. Mes images ne montrent pas sim-
plement du doigt les méchants industriels. Nous 
utilisons tous les métaux et les minéraux qu’ils pro-
duisent dans nos téléphones, nos ordinateurs… Je 
préfère l’assumer en tant que problème et continuer 
à travailler plutôt que d’aller vivre dans une grotte. 
Pourquoi avoir choisi de vous consacrer aux pay-
sages “détruits”?
Je ne serais pas à l’aise en photographiant un lieu im-
peccable, je préfère mettre en scène notre condition 
contemporaine. Il s’agit en quelque sorte d’autopor-
traits, ou du moins de portraits d’une société. Ces 
lieux sont intéressants, en tout cas davantage qu’un 
parc naturel qui, selon moi, est tout aussi artificiel. 
Après avoir commencé par le noir et blanc, vous 
êtes passé à la couleur pour mieux rendre les 
teintes incroyables. Touchez-vous à la chromie ?
Absolument pas. Je suis ravi car récemment une 
chaîne de télé locale a fait un reportage sur moi 
et le cameraman m’a accompagné en avion au-
dessus du lac Owens. Le film a révélé mes images 
comme une représentation absolue de la réalité. 
Ce numéro de Mixt(e) questionne cette idée du 
point de vue – les habitants du coin vivent près du 
lac, mais n’ont jamais pu constater ces couleurs 
car ils n’ont pas la capacité de voir au-dessus…
C’est primordial. Le théoricien Victor Chklovski l’a 
compris quand il a parlé de la défamiliarisation. Il 
s’agit d’une étape essentielle si l’on veut voir les 
choses autrement, et clairement. 
Hormis la série The Fall, votre travail se concentre 
sur les États-Unis. C’est volontaire ?
Ce sont des paysages que je connais bien. Je m’inscris 
dans un courant photographique important. Au 
xixe siècle, Timothy O’Sullivan et William Henry 
Jackson furent les premiers à travailler sur les 
paysages américains, imités ensuite par Robert 
Frank ou Joel Sternfeld. Je suis aussi inspiré par le 
travail de photographes des années 70 tel Lewis 
Baltz et sa “nouvelle topographie”. Je continue sur ce 
chemin pour montrer à quoi ressemblent les États-
Unis, et révéler des paysages totalement inattendus. 
Quand vous voyagez en avion, vous choisissez 
toujours la place côté hublot ?
Excellente question ! Non, justement je préfère le 
côté couloir. Je ne recherche pas les vues aériennes 
quand je suis simplement en transit.  
www.davidmaisel.com
Oblivion 2N, 2004. issue de la série du même nom, images aériennes 
urbaines de Los Angeles et sa périphérie.



With their square format, acid-bright colours or 
oneiric black and white, David Maisel’s works invite 
a kind of contemplation that turns into surprise 
and finally into shock. These apparently abstract 
compositions are in fact zones (lakes, mines, 
conurbations) on which man’s influence has played 
a radical role in transforming the original landscape. 
From the sky, perched in a Cessna plane, Maisel 
overlooks the land like a kind of deus ex machina, 
motivated both by the power of the image and 
by the desire to record this alternative American 
vision. Exhibited and collected by the MoMA and 
many other prestigious museums, his images are an 
integral part of photographic history.
Your first experience of photographing from a 
Cessna dates back to the early 1980s when you 
joined your Princeton professor on a research 
trip to Mount Saint Helens after its eruption. Was 
this a revelation of sorts?
I was already interested in the work of Frederick 
Sommer who had made these horizonless images of 
the American desert in the 1940s. He was a friend of 
Max Ernst and was heavily influenced by surrealism. 
Before that trip I worked with a camera on a tripod, 
in a very static way. Seeing things from above and 
in motion was both challenging and exhilarating, 
because the magnitude of the landscape you can see 
increases exponentially. It captivated me and seemed 
worth exploring - and I still am, 30 years later. 
How do you approach researching the areas you 
want to photograph?
28 years ago when I was first researching mining, 
I went to the public library to read the government’s 
annual general reports on mines. There were no 
photos at all, which was quite interesting to me as the 
place was only visually revealed once you got there.
Today the tools at my disposal have changed: I might 
use Google Earth Pro to look at an area I’m already 
interested in, which I did in Spain for my recent 
series The Fall. Sometimes I discover things by 
accident, but I do tend to research things a lot prior 
to shooting: for the Terminal Mirage series, I read 
that Robert Smithson’s Spiral Jetty was coming back 
into view as the Great Salt Lake was in drought, so 
I wondered what else was in there. 
Do you always fly with the same pilot?
As much as possible, I try to fly with pilots local to 
the area. Sometimes my work in an area stretches 
across months or even years, but I try to fly with 
the same person if I can. My camera is a handheld 
Hasselblad 6x6cm, because the human element is 
very important to me, and I still shoot with film for 
the same reason. The Hasselblad’s square format 
is not a traditional landscape format, but I like the 
way it presses the space and abstracts things. 
Your images have a very abstract nature that 
makes them almost painterly.
Photography is my medium, but I’m passionate 
about visual art, the history of painting in general 
and particularly abstraction. Last week I was at the 
Dia:Beacon arts centre in New York state, which 
has one of the greatest collections of minimalist art, 
including many Agnes Martin paintings. 

The inherent beauty of your works contrasts with 
their very dark socio-political subject matter.
Beauty is a tool and a device to draw attention: 
beauty and glamour are not the same things. 
My works are not made to be pretty but to be 
challenging, and one of the ways that they do this 
is through this process of seduction and betrayal. I 
want them to stay in the mind’s eye long after the 
spectator has moved on. I think they have a kind 
of elegance that isn’t necessarily in conflict with 
the subject. If a photo reporter or a member of an 
environmental protection agency took pictures at 
the same sites, they would be very different. 
Early in your career you questioned the nature 
of your work, the fact that it involves a plane, 
chemicals…
I probably have a smaller carbon footprint than 
many people in developing countries and yet I’m 
complicit. Dealing with that early on was essential. 
I don’t want my pictures to point a finger at evil 
industrialists. We all use these metals and minerals 
in our phones, our computers… I’m embedded in it, 
I might as well own up to it rather than refute it and 
go and live in a cave. 
Your work has always focused on damaged scenes. 
I wouldn’t feel comfortable taking pictures of 
pristine landscapes; I’d rather make images that 
stage our contemporary condition. In some way 
these are self-portraits, or at least portraits of a 
society. These are interesting places, at least they 
are to me, more interesting than a national park, 
which is in a way almost as artificial as these sites. 
You started out shooting in black and white but 
moved to colour to better capture these other-
worldly shades. Do you alter the colour in any way?
I was delighted because a local television company 
recently made a documentary about my work. The 
cameraman flew with me over Owens Lake and 
the film shows the exact same colours, which is 
illustrative to me that I am making the best possible 
print and not inventing something. 
This issue of Mixt(e) looks at the notion of 
viewpoint - people living alongside the lake have 
probably never been able to see these actual 
colours because they cannot see it from above…
That is really important. Victor Schklovsky talks 
about this process of defamiliarization. It’s an 
essential stage if we want to actually see things.
Other than your recent series The Fall, your work 
focuses on the USA. Why is this?
This is what I know best, and there is a great history 
of looking at the American landscape, dating back 
to the 19th Century with Timothy O’Sullivan and 
William Henry Jackson, then later with Robert 
Frank or Joel Sternfeld, and the work of the New 
Topographics like Lewis Baltz in the 1970s. It’s the 
continuing question of what America looks like, and 
making these landscapes as unfamiliar as possible. 
When you fly commercially, do you always choose 
the window seat?
That is such a good question! I usually sit in the aisle 
seat because I like to move around. I don’t need the 
aerial view when I’m just in transit. 

The Mining Project  
(Inspiration, Arizona 9), 1989 Terminal Mirage 29, 2003

Terminal Mirage 14, 2003 Terminal Mirage 21, 2004
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