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Beyond the Surface of a Photograph: On “Faint 
Light, Dark Shadows” 

北美館今年三月推出了一檔自行策劃的攝影大展「微光闇影」，這是第一次專以

攝影為主的展覽現身一樓空間，加上去年數檔與攝影相關的實驗展回顧展、攝

影論壇以及典藏專冊的出版 1，這一切也許並非刻意主導，但在種種機緣對照之

下，這一年來北美館顯得對攝影藝術表現了超乎過往的重視。
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自然，北美館對於攝影的器重即便來得不算早，也算是順理成章。畢竟北美館

是台灣目前三個主要美術館（台灣美術館、高雄市立美術館）裡最早開始收藏

攝影作品、也是典藏數量最多的單位，更不用說過去幾年所累積下來的張才、

鄭桑溪、鄧南光、李鳴鵰、張照堂、李小鏡與王信等大型回顧展，都為台灣

的重要攝影創作者進行了重要的寫史意義與藝術價值之肯認。因此，首度出現

在一樓大型展場的攝影聯展不免令人預設了某種攝影藝術上的使命之聯想，即

使展覽本身的發想未必具有此一企圖。然而，當北美館有意挾其典藏與自行策

劃能力再次切入當代攝影藝術，走出規模較小、以邀請策劃和創意實驗取勝的

實驗典藏展時，也許可以再深入思考幾個問題：首先，作為在攝影中心正式成

立與成熟完備之前、目前仍算台灣最重要的攝影藝術典藏單位的美術館，試圖

透過企畫性的大展與當代攝影對話之際，其展現了什麼樣的議題面向與思考性？

其次，這樣的展覽策劃能否有助於我們對台灣脈絡下的攝影發展之理解與知識生

產？是否建立在某種歷史基礎上，與之對話、拆解或重新組構意義？

最一開始踏入「微光闇影」的展場時，心中並未有太多預設的想法。乖乖按著

展覽的指示與排序，從李佳祐伸手不見五指的空間開始，走向金成財的傳統紀

實，再到邱國竣、侯怡亭、洪政任的檔案與紀實之變形，抵達陳以軒與張雍一

系列失焦或鏡頭受阻擋的作品，以及陳彥呈與李國民的攝影裝置，途中還經過

了李元佳、劉振祥那些意義不明但流露奇異美感的肖像。至此，心中大致錨定

了此展覽企圖與當代藝術結合之可能的想法。

但是跨越了中場，卻感覺好似闖入另外一個展覽。大量的、當代紀實經典逐一

開啟：沈昭良的「玉蘭」系列，林柏樑的席德進、七等生肖像，潘小俠拍攝茶

室女子身上刺青的「艋舺—醉巡」系列，張乾琦拍攝龍發堂的「鍊」系列，何

經泰的「工殤顯影」，還有以綠色小組的影片搭配劉振祥、許伯鑫、黃子明的

解嚴前後街頭影像的「歷史性的暗影」單元。最後，則以侯淑姿首度在台展出

的《Japan-Eye-Love-You》和侯鵬暉的《自畫像》於性別上的探觸做收尾。

看完這個展覽，有困惑、有感動，也有一些新的啟發。困惑主要來自於整場展

覽的策劃、作品選擇與取樣上，就我個人看來，這個展覽存在一個難以理解的

斷裂。當我以開放的心情在展覽前半部逐一閱讀許多 70、80年代新秀之作，心
中並不存在任何關於攝影歷史、世代感甚至是某種屬於攝影發展的線性時間概

念，一旦試著將這些印象與展覽論述中提及「光」與「影」概念相結合時，某

種程度上，確實能夠在李佳祐、陳以軒、張雍、陳彥呈等人的作品中，感受到

展覽所試圖賦予它們在場的「任務」：面對攝影長期對視覺中心的擁護，透過對

清晰性與可見性的抵抗，反思這個以光線書寫、受到機械決定的媒介，究竟有

沒有可以更後設的方式去反省其本身對於視覺優位性的非自覺性呢？當視覺之外

的感知被迫開啟，比如觸覺，那麼邱國竣與侯怡亭的作品正好撐開了攝影的平

1

李國民，後方為《觀心經》，

1999-2014，前方為《動物與
人的蘊與界》，2000-15，北美
館展覽現場  
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面性，帶來了立體的觸覺性，洪政任的皺折與拼貼也正呼應著這樣的物質性。

到這裡，以年輕攝影者為主的前半部展出與呈現，存在著很多與攝影的媒介性

質對話的可能。

只是到了後半部，許多過往那種「一張決勝負」、「一個畫面或切片卻說出了一

個或一整代人故事」的意義飽滿作品逐一現身之時，伴隨這些作品而來的歷史性

與時間感彷如洪流般向我席捲而來，瞬間逆轉了前半場的所構築的觀展基調。

直白說，林柏樑、潘小俠、何經泰、張乾琦、沈昭良與「歷史性的暗影」展

間中的大量街頭運動影像，可說已是台灣脈絡下的攝影經典，它們並非還在嘗

試或摸索或顛覆攝影本體的作品，其中有不少作品也許因為攝影論述的長期較少

人投入、尚未能被發展出相應深厚的論述，但難以否認的是，這些作品可能指

出了九〇年代台灣攝影發展的某一段歷程：紀實攝影之「發明」及其變貌 。 2

這些影像在我看來，既呼喚起某種時代性記憶，也正好呼應了解嚴三十年以後

台灣社會的變化，同時更召喚著本地長期缺乏的攝影史建構及其意義。但這似

乎與展覽說明中所指的「時間陳釀、延遲發表、等待被認同」、「隱匿被拍者」

等這一番近似陳傳興式的論述與發表行動，顯得頗為背離。當然，某種程度上

可以理解這些照片，不論是潘小俠那粗礪不假修飾地拍攝底層生命之幽暗，或

是林柏樑那善於在光影變化中勾勒被攝者性情氣質的肖像，的確都存在某種時代

的「暗面」與抵抗遺忘的氣味。但是，卻也不至於是某種延遲的曝光，事實上，

它們在九〇年代、或更早之前的出現是與時代的脈動有著相應的意義，同時也

透過不同形式曾有發表。

左圖─

洪政任，左為《海洋音樂祭》，

2014，右為《自由行》，2013，
北美館展覽現場  
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中圖─

左前為張乾琦，《鍊 II》，
1998，右後為何經泰《工殤》，
1995，北美館展覽現場  
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右圖─

林柏樑，《黑暗之光：莫那能

與妹妹》，1978，北美館展覽
現場  
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至此，展覽似乎企圖包覆各種差異，以反思攝影本質為主的作品，和摸索紀錄

形式、面向社會的攝影，各自分陳。但是展覽論述卻不指向此一差異，並從中

開展問題，而是透過略顯抒情的策展說明，試圖以較無邊際的定義去涵蓋這些

不同，因而不免令人困惑：哪一張照片不是光與影的明暗交織？又有哪一張照片

不因為時間的累積而被添附意義？此外，許多指涉時間肯定的作品，應也不是

一場刻意延遲發表或者不世出的謀畫，如果這裡面有些照片如經被遺忘了、被

封存而今得以再度現身，所需要的也應該是為彼此失落或錯過的時間重新接起與

歷史對話的向度，並非以失落的時間去增添影像物質的神秘性。

近幾次到北美館，有一個不知道算不算準確的觀察，感覺上年輕的朋友、學生

族群不少，甚至可能多過於其他年齡層。近來隨著攝影空間、圖書室以及活動

講座的紛起，明顯也感覺到愛好攝影的群體漸漸變多了起來，新的議題、新的

空間、新的年輕攝影者，各自努力創造機會。與這些難能的群聚同時並起、於

公共美術館所誕生的這場攝影大展，應該也能吸引到不少喜愛攝影的年輕朋友

吧。但是，我似乎同時也感覺到，在這一次的展覽中，相較許多更當代、反

思攝影本質，那些所謂老的東西才新鮮，且可能，更生猛。例如，從沒見過的

八〇年代街頭運動影像、2000年以後不見得有太多機會親睹原作的《鍊》或《工
殤顯影》系列。

2

余政達，《It's So Reality ! 操實
境》，2015，多頻道影像裝置，
full HD 畫質，彩色，有聲，
循環播放，15 ' 
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某個週日下午，我看見許多年輕人流連於「歷史性的暗影」、稱奇於綠色小組的

紀錄片以及那個尚無法有太多記憶的年代，或者面對著圍成一個圓形的《鍊》

和《工殤》系列帶著崇拜的眼神細看，我不禁對此感到有點興趣。當舊已成新，

也許真要在遺忘與記憶之間拉扯出一種可以被重新講述的空間，世代才算真的翻

新到下一輪。某種程度上，我相信不同年齡的觀者都可以在「微光闇影」找到

觀看的意義，但卻想像不到，我所感受到的斷裂卻意外地被這些年輕的觀者所

接合。這所謂的歷史暗影或充滿時間感的攝影，就像我們從青少年就聽慣了的

自由與民主，有時只是一種概念，遠不及於那些曾被禁錮與衝撞的身體感，但

是這些影像，因著攝影本身無可迴避的此曾在，直挺挺地在這個展覽間裡鋪陳

出那時代的迫近感，同時，也衝撞著沒有趕上的後來者。

在美術館裡觀覽這些照片是耐人尋味的。其意義也不同於在某個歷史空間或藝文

特區裡的展出，這些照片原有一些生產的脈絡，不論是基於批判意識與社會議題

而發想的拍攝計畫，或是滾動在紀錄時代的熱望之下、因應解嚴前後各種反對運

動而快速在主流或黨外媒體發表狀態，往往大多都不在於藝術機構的脈絡與框架

之下。許多過往在報章媒體出現的照片，不全然以藝術為目的，也不為與藝術

觀念對話，於今受到藝術機構的重視、脫離原有的脈絡被再次轉化並重新置入脈

絡，其所勾連出的是一種怎麼的意義與感受之重新配置？這令我十分人好奇。

透過美術館的展覽，是否引發了新的對話關係？也許是可能的。不可諱言，「微

光闇影」在展示手法與空間配置上可以見到諸多細節與用心，作品的序列與相鄰

關係，以及獨立空間的運用，都企圖為觀者帶來新的視角，或許也正因為美術

館的場所與展示手法而強化了許多作品的藝術力量。不過，我也透過此一展示

上的脈絡重構，感受到了一次當代藝術與攝影之間的關係變化與重置。

 《歷史性的暗影》計劃單元，
北美館展覽現場  
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在這個攝影與藝術彼此之間交聚匯流的時代，變化從 90年代已開始。許多藝
術家使用攝影作為表現的技法，攝影與特定藝術機構的關係也逐漸改變，攝影

被藝術機構收藏、展示，藝術家運用攝影術創作，攝影家也尋求藝術場域的認

可。在這個時代裡，選擇以攝影做為表達自我的創作者，與過往以攝影作為拍

照紀錄但不傾向表述自我的創作者，明顯有些不同。當代更有許多創作者能夠

掌握攝影的媒體特質而企圖改變藝術的視覺性、改變當代藝術的觀念。

當然，也不是每個攝影家都接受或安於這樣的變化，比如像是以新聞報導工作

為主的攝影者，可能從未以藝術家身分自居，甚或藝術家可能是一張令人感到

不安的標籤。但如今，美術館等藝術策展領域在積極面向社會、試圖連結不同

領域學科或知識的同時，已經改變了這種攝影與藝術的分殊關係。

「微光闇影」在此時出現的意義，也許就是又一次的、在台灣脈絡下的、藝

術機構對攝影的納入與重構。這或許代表著當代藝術與攝影之間的關係上的變

化，也可說是歷史中的一個節點。拜展覽所賜，很多佳作的確透過這次展覽的

機會而可以再次親賭，北美館仍有相當的典藏實力與調度能力，將一些真正的

好作品帶到世人眼前，靈光並未真正消逝。

但有點可惜的是，「微光闇影」展覽本身的定調讓人無法看見，許多作品如何從

3

侯鵬暉，《自畫像》局部，

2007-09，北美館展覽現場 
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一個與時代對話的脈絡被帶到這個展覽脈絡與當下的理由。甚至，展覽本身有

未能意識到自身可能的任務，既已吸納了這麼多不同面向的創作者：運用攝影的

藝術家、尋求藝術目的的攝影家，或是不為藝術目的的攝影家，它們共同表現

了當代攝影的不同面貌與價值取向，從而也在作品中映現了極為不同的意義。

但何不就從這裡開展更多的對話？對於台灣的攝影變貌，尚待更多的釐清與認

識，是否需要未立先破地以二元對立觀點執意尋訪幽暗，是否能更具宏觀與更

直面攝影藝術所帶來的挑戰的策展想像？是值得斟酌與期待的。其次，策展人

曾在展覽座談會上強調這不是一檔研究展，確實，展覽本身不一定需要肩負寫

史工作、負責挖掘史料、或是依循歷史框架，但展覽本身如何借重藝術史或攝

影史或與之對話，甚或更自覺地意識到自身可能就是歷史，也許皆有思考的必

要。以「微光闇影」所象徵的、當代藝術機構對攝影的收藏、接納，與再次脈

絡化的展示之間，實在毋須迴避對於當代藝術與攝影歷史進行一種意義上的承

繼，或者橫向的變異。

1 北美館的一樓空間主要用來舉辦國內外重要大型展覽，展覽內容向來廣受外界關注且被認

為具指標意義，過去攝影展往往辦在三樓或地下一樓，位居一樓多少代表了館方的重視程

度。而關於去年北美館的攝影展覽，在沈柏逸於報導者中的評論中已略有點數，如 2016台
北雙年展、「舞弄珍藏：召喚／重想／再述的實驗室」中的「對照記」與「寫真筆談」，還

有「另一種目線：王信攝影展」，見〈《 微光闇影》——紀實的回盼與轉向〉（https://www.
twreporter.org/a/photo-faint-light-dark-shadows-1）一文。相關的攝影論壇有如去年台南文
化局於北美館主辦的「交陪×攝影論壇：2016台北雙年展計畫」以及今年的「是什麼讓攝
影如此有魅力 ? 它的虛實、矛盾與其他」系列講座。而在 2016年底，北美館也特別為攝影
典藏出版專冊：《定格．造影：台北市立美術館攝影典藏選輯》（台北：台北市立美術館，

2016）。
2 根據張世倫 2017年 4月 29日於北美館的演講：「紀實攝影的「發明」與變貌：以「微光闇

影」與台灣攝影史為對話線索」而來。
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