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L’espacedel’autre 
 

 

L’exposition  L’espace de l’autreL’espace de l’autreL’espace de l’autreL’espace de l’autre     est une invitation du Centre d’art et photographie de Lectoure à 
l’Artothèque les arts au mur, de Pessac.  
 
Autour d’une collection de 700 œuvres et plus de 50 expositions depuis 2002,  l’Artothèque construit, 
par le biais du prêt, une relation privilégiée entre l’art contemporain et des publics diversifiés – 
particuliers, scolaires, universités, entreprises, collectivités, hôpitaux, centres sociaux, prisons …  La mise 
en place de résidences artistiques, conférences et actions éducatives complètent ce projet artistique 
unique en Région Aquitaine dans un double objectif de soutien à la création et de sensibilisation des 
publics. 
 
Enrichie chaque année par de nouvelles acquisitions, la collection de l’Artothèque permet d’appréhender 
les enjeux qui ont traversé les principales démarches artistiques depuis les années 1970 et de prendre en 
compte la pluralité des pratiques artistiques contemporaines. 
 
La photographie constitue environ un quart de cette collection. Des entrées thématiques témoignant 
d’enjeux majeurs contemporains tels que l’espace, l’architecture et l’urbanisme, le corps, le portrait et 
l’autoportrait y sont largement représentées. 
 
Toute tentative d’exposition autour de collections, privées ou publiques, constituées d’œuvres à priori 
isolées, présente un défi passionnant : comment faire sens et éviter l’émiettement ? 
 
La présente exposition tente d’éviter cet écueil en s’appuyant sur un parti pris thématique. Ainsi, 
L’espace de l’autreL’espace de l’autreL’espace de l’autreL’espace de l’autre, sujet politique par excellence, mais tout aussi existentiel, est envisagé ici comme une 
clé de lecture possible de la collection photographique de l’Artothèque de Pessac, qui est la matière de 
cette exposition. Cet axe se décline en questions liées aux propriétés du médium : les rapports entre 
l’espace public et l’espace privé, la définition de l’intime, la question de la représentation, l’écart entre le 
réel et son image, l’image de soi offerte ou confrontée aux autres, le décodage du monde visuel qui nous 
enveloppe, le quotidien comme source de fiction par le truchement de l’image …  
 

Dans les salles du rez-de-chaussée, c’est par la représentation de l’espace qu’est abordé le thème de 
L’espace de l’autreL’espace de l’autreL’espace de l’autreL’espace de l’autre, tandis qu’au premier étage, la question est traitée à partir de la figure, celle de 
l’autre, inscrite dans différent espaces, y compris celle de l’artiste lui-même, qui s’invite en quelque sorte 
dans l’espace du regardeur, souvent en qualité de sculpture vivante. 
 
L’exposition, qui réunit près de 50 œuvres de 37 artistes, est ponctuée en différents points de son 
parcours, de photographies d’Isabelle Kraiser. En effet, cette artiste à elle seule aborde L’espace de L’espace de L’espace de L’espace de 
l’autrel’autrel’autrel’autre dans différentes approches, rejoignant dans chacune les démarches d’autres  artistes.  
 
Presque toutes les œuvres exposées sont très récentes (moins de dix ans). Quelques pièces anciennes 
(1969 à 1999), qui font office de références, donnent à l’exposition sa perspective historique.    

 
François Saint Pierre (CAPL), Anne Peltriaux et Corinne Veyssière (les arts au mur) 
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L’exposition 

 
Plan d’accrochage 
 
Pour retrouver la présentation de chaque artiste et la fiche descriptivPour retrouver la présentation de chaque artiste et la fiche descriptivPour retrouver la présentation de chaque artiste et la fiche descriptivPour retrouver la présentation de chaque artiste et la fiche descriptive de l’œuvre, reportez vous à la page e de l’œuvre, reportez vous à la page e de l’œuvre, reportez vous à la page e de l’œuvre, reportez vous à la page 
du dossier indiquée en dessous du nom de l’artiste sur le plan d’accrochage.du dossier indiquée en dessous du nom de l’artiste sur le plan d’accrochage.du dossier indiquée en dessous du nom de l’artiste sur le plan d’accrochage.du dossier indiquée en dessous du nom de l’artiste sur le plan d’accrochage.    
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Né en 1972. Vit et travaille à Paris. 
Diplômé de l’Ecole nationale d’Art de Cergy en 1997. 
 
Dove Allouche interroge la notion du temps pour nous en livrer une expérience personnelle. Son travail 
cherche autant à restituer un réel, un moment qu’à s’en distancier. En 2004, l’artiste a réalisé Mélanophila, 
une série photographique où il reproduit fidèlement les tirages photographiques d’une forêt calcinée au 
Portugal. Pour ce projet, il déjoue les enjeux documentaires et authentiques de l’image photographique en 
opérant une subjectivation : les photographies sont dessinées, à la main, par l’artiste. Elles sont certes 
copiées à l’identique, mais perdant le lien optique que le film entretenait avec le réel, elle gagne une aura 
certaine provenant de l’artisanat laborieux du dessinateur. Puis Dove Allouche les reprend en photo, ces 
images deviennent un raccourci entre le réel et sa représentation, elles se replient sur elles mêmes  
enfermant un fait passé. 
 
 
Les images que réalisent Dove Allouche relèvent du contemporain en ce qu’elles sont des avatars qui 
jouent avec l’idée de la représentation et de l’authenticité. La photographie est souvent considérée comme 
le médium de l’authenticité et du témoignage, entretenant un rapport étroit avec la réalité, voire la vérité. Le 
statut documentaire de la photographie fait souvent l’objet d’un consensus, depuis Roland Barthes et l’idée 
du « ça a été ». 
 
En ce qui concerne la série photographique1 Le temps scellé (2006), Dove Allouche reprend les paysages 
de la Zone, espace indéterminé du film Stalker2 d’Andreï Tarkovski, réalisé en 1979, en Estonie, où règnent 
désolation et ruines. En retournant avec une chambre noire sur les lieux du tournage, l’artiste réactive les 
points de vue du film et l’idée d’un lieu de tous les possibles, un espace métaphorique où le présent se 
confond avec le passé et devient un temps « scellé », le futur. Ainsi, 30 ans après, Dove Allouche revient 
sur ce lieu « mystique » accompagné d’un des rares membres-survivants de l’équipe de tournage initiale 
(en effet, il semblerait que le tournage à Tallin près d’une usine chimique ait contaminé l’équipe et presque 
tous mourront de cancer des bronches) ; l’artiste réutilise alors les mêmes points de vue et la même 
lumière du film mais sans les acteurs, faisant revivre sa charge humaniste et métaphysique, sa puissance 
esthétique et sa densité poétique pour en faire une réflexion intemporelle et inépuisable qui nous fait 
perdre pied de la réalité pour lui substituer une vérité sublime, fragile et rédemptrice. 

 

                                                 
1 Cibachrome (aussi connu sous le nom Ilfochrome) est un procédé de tirage positif permettant d’obtenir une épreuve directement à partir de 
diapositives (procédé positif-positif). 
2  Résumé du film : Dans un pays indéterminé, la Zone (vaste no man’s land où jadis est tombé une météorite) est une région mystérieuse, 
dangereuse, où seuls les Stalkers, des passeurs-guides, osent s’aventurer. L’un d’eux tente d’emmener un écrivain et un physicien à l’intérieur 
de cette Zone, jusqu’à une chambre où leurs désirs les plus chers pourront être exaucés. 

Dove ALLOUCHE 
Le temps scellé 7 
Le temps scellé 8 
2006 
Tirages cibachromes 
24 x 31 cm 
Edition de 5 
Réf. ALLO08/01  
Réf. ALLO08/02 
Galerie Gaudel de Stampa 



L’espacedel’autre.DossierdePresse. Centred’d’d’d’artetphotographiedeLectoure. Exposition du 03 mars – 15 avril 2012 

 6

 

 
© Gaëlle Deleflie 
 

Née en 1970 à Cuxhaven (Allemagne). Vit et travaille à Berlin et New-York. 

Jessica Backhaus s'installe à Paris à l'âge de seize ans pour étudier la photographie et la communication 
visuelle. En 1995 elle part à New York, aujourd’hui elle partage sa vie entre l’Allemagne et New York et 
expose en Europe et aux Etats-Unis. En 2005 elle publie ses photographies dans un premier livre Jesus 
and the Cherries.  

L’œuvre photographique de Jessica Backhaus a pour sujet principal le quotidien, elle use de métaphores 
nostalgiques pour évoquer l’oubli. Elle crée un univers de souvenirs en s’attachant à l’expérience d’une 
disparition en douce extinction, en créant des tensions entre passé et présent, entre beauté et 
éphémère. Roland Barthes nous explique que la photographie est un art de l’éphémère qui ne peut pas 
capturer l’authentique et l’original, aussi Jessica Backhaus prend ses photographies tout en sachant 
pertinemment qu’il est déjà trop tard, les choses ont déjà changé…  

Jessica Backhaus enregistre des fragments de la réalité qui racontent une histoire et qui parlent du sens 
donné aux choses, en 2006 elle entame la série de photographies, What still remains (Ce qui reste). En 
traversant Broadway, la photographe trouve un peigne en plastique bleu et s’interroge sur cette 
trouvaille. D’où vient-il ? Qui l’a utilisé avant ? Comment est il arrivé sur ce trottoir ? Comment font les 
choses pour être là où elles se trouvent ? Certaines choses se perdent et Jessica Backaus s’intéresse à 
ce qui reste… Dans notre société de consommation occidentale tout est à usage unique, le changement 
survient très rapidement et certaines choses se laissent distancer, puis restent pour prendre une vie qui 
leur est propre. Cette série de 65 clichés recense des intérieurs, des paysages, des portraits, pris dans 
différents pays en posant un regard sur des objets oubliés ou délaissés. Les photographies reproduisent 
des objets et des décors devenus vieux, et essaient de percer le mystère de leur histoire …  

Jessica BACKHAUS 
Marlon Brando, 2006 
Série What still remains  
Photographie couleur 
28 x 35,5 cm 
Exemplaire 6 /15 
Réf. : BACK10/01 
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  © Gaëlle Deleflie 
 
 
 
 
 
 
 
 
 
 
 
Né en 1931 à National City (Californie). Vit et travaille à Santa Monica, Etats-Unis  
L’œuvre polymorphe de John Baldessari est un dialogue entre les formes cinématographiques, 
photographiques et picturales. Son travail artistique interroge les notions d’œuvre et d’auteur. L’artiste 
s’approprie habilement le vocabulaire de l’art conceptuel sans pour autant en épouser les dimensions 
solennelles. En 1966, il supervise ses premiers travaux sur le langage. Ils se présentent sous la forme de 
citations extraites de livres d’histoire de l’art ou de critique d’art. Il demande à des peintres d’enseigne, de 
peindre ces citations sur des toiles, de la manière la plus neutre possible.  
La mise en doute de la validité picturale conduira Baldessari à la destruction massive de ses œuvres 
peintes dans The Cremation Project (1970). Plus qu’un geste, cet événement marque un tournant décisif 
dans l’œuvre de l’artiste, il entame un travail artistique qui vise à questionner et déconstruire les 
paramètres sémantiques de l’image.  
John Baldessari a une attirance pour l’imagerie de masse (comme les affiches publicitaires) et plus 
généralement pour les procédés de reproduction mécanisés. Dans les années 80, il parcourt les boutiques 
d’Hollywood, récolte et collectionne des photographies et photogrammes de films.  
 
Partant de l’essence du cinéma, ce plasticien joue sur les codes du cinéma, les révèle en trouvant de 
nouvelles formes. John Baldessari est un peintre qui a trouvé d’autres moyens pour continuer la peinture 
dans le champ élargi de l’image-mouvement.  
La représentation du mouvement a beaucoup inspiré les mouvements du Futurisme et de Fluxus, où 
l’image statique se déployait de façon sérielle. 
Les œuvres de John Baldessari, des années 70 jouent sur l’humour, le décalage et l’aspect sériel ou 
répétitif des situations dans ses vidéos et ses photographies. Ouvertes au mouvement, à la fiction et à 
l’allégorie, elles poursuivent le travail sur la déconstruction de l’image, du montage et de l’hybridation. 
 
En 1973, avec la série Throwing Three Balls in the Air to get a Straight Line, John Baldessari tente de 
prendre en photo trois ballons alignés dans le ciel. Cette série est marquée par l’apparition de l’imprévu et 
du jeu. Il utilise le mouvement pour tenter, ironiquement, de créer une image de stase (arrêt, stagnation). 
L’image statique se déploie en forme sérielle, rappelant un effet  stroboscopique. 

 
 
 

John BALDESSARI 
Throwing three balls in the air to get a straight line (best of thirty-six attempts), 
1973 
Photographie 
24,3 x 32,3 cm 
2000 exemplaires 
Réf. : BALD08/01 
Editeur : Arti Graphiche La Monzese 
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Né en 1931 à National City (Californie). Vit et travaille à Santa Monica, Etats-Unis  
 
L’œuvre polymorphe de John Baldessari est un dialogue entre les formes cinématographiques, 
photographiques et picturales. Son travail artistique interroge les notions d’œuvre et d’auteur. L’artiste 
s’approprie habilement le vocabulaire de l’art conceptuel sans pour autant en épouser les dimensions 
solennelles. En 1966, il supervise ses premiers travaux sur le langage. Ils se présentent sous la forme de 
citations extraites de livres d’histoire de l’art ou de critique d’art. Il demande à des peintres d’enseigne, de 
peindre ces citations sur des toiles, de la manière la plus neutre possible.  
La mise en doute de la validité picturale conduira Baldessari à la destruction massive de ses œuvres 
peintes dans The Cremation Projet (1970). Plus qu’un geste, cet événement marque un tournant décisif 
dans l’œuvre de l’artiste, il entame un travail artistique qui vise à questionner et  
à créer une sorte d’équilibre. 
 
Ainsi il passe par les différents procédés du cinéma : montage, découpage, collage, séquences pour 
alléger les images de leur déconstruire les paramètres sémantiques de l’image.  
 
John Baldessari a une attirance pour l’imagerie de masse (comme les affiches publicitaires) et plus 
généralement pour les procédés de reproduction mécanisés. Dans les années 80, il parcourt les boutiques 
d’Hollywood, récolte et collectionne des photographies et photogrammes de films. Il s’aperçoit que les neuf 
dixièmes de ces photos représentent des scènes de violence, il  réalise à quel point la violence fait partie 
intégrante du langage cinématographique. Aussi, il décide de sélectionner des scènes puis de les 
décontextualiser :  
 
Ce que je voulais, c’était utiliser des thèmes violents au niveau du contenu et les compenser, les 
neutraliser dans la manière de traiter l’espace, en fonction de l’organisation formelle. Ainsi, c’est comme si 
je plaçais d’un côté une situation de violence et que, de l’autre, je la contrariais par des mécanismes 
formels, de façon gravité. Il désincarne et travestit les portées significatives et narratives, en s’appuyant sur 
des procédures d’oblitération et de parasitage d’images. L’oblitération des figures et les découpes colorées 
proviennent de l’expérience faite par Baldessari lors d’une séance de cinéma quand l’ombre portée d’une 
personne se levant avant la fin s’est découpée sur l’écran un court instant. Ces découpes colorées créent 
un doute face aux images, et sont à rapprocher de la théorie des rêves de Freud, où l’évidence première 
d’une image de rêve peut se révéler contraire.  
 
L’œuvre Two opponents illustre le travail de découpe et de montage, où le rapport à la figure est sans 
cesse contrarié par l’oblitération des visages. L’équilibre entre présence et absence est cause de 
mouvement. De ces images prélevées de leur contexte originel découlent des images à la fois opaques et 
perméables à une pluralité de scénarios que le spectateur est invité à reformuler en apportant sa propre 
charge émotionnelle. 
Avec la technique de l’oblitération c’est désormais la peinture qui met en doute la photographie.  La 
peinture intervient comme un « cut » dans l’image photographique et cinématographique.  
 
 
 

John BALDESSARI 
Two opponents (Blue and yellow), 
2004.  
Impression en sérigraphie 
30,5 x 30,5 cm 
Exemplaire n° 157/165 
Réf. : BALD08/02 
Christophe Daviet-Thery Livres et Editions d’artistes 
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Née en Finlande en 1968 à Turku, vit et travaille à New York. 

Katharina Bosse expose en Allemagne, aux Etats-Unis et en France. Cette photographe travaille sur les 
faux semblants et la mascarade, elle sonde la force des stéréotypes et nous montre comment des 
femmes se sont approprié des codes en assumant totalement la réception de leur image et les 
fantasmes liés à un corps mis en scène. Elle décortique les rôles qui planifient notre existence sociale. 

L'artiste s'illustre par différentes séries photographiques, dans sa dernière série Portrait of the artist as a 
young mother (2008), Katharina Bosse traduit directement son expérience personnelle avec audace et 
humour. Après 6 ans passés à New York, elle retourne vivre en Allemagne et donne naissance à deux 
enfants, ce double changement de vie donne lieu à un travail d’autoportrait, en posant enceinte et avec 
ses enfants l’artiste note le changement identitaire que constitue pour une femme l’expérience de la 
maternité. Elle apparaît cheveux au vent dansant une bacchanale, ou diaphane comme une déesse de 
Botticelli, ou bestiale à quatre pattes allaitant son petit comme la louve romaine de Romulus et Remus, 
ou drapée de rouge et masquée telle une figure dévoratrice… 

Dans sa série New Burlesque, entamée en 2003, Katharina Bosse a photographié les acteurs du 
Burlesque aux Etats-Unis, partout où des artistes, seuls ou en groupe, redécouvrent l'art du Burlesque. A 
ce propos, elle explique : 

Le Burlesque est surtout une sorte de striptease démodé, où l'accent est mis sur la suggestion et non sur la 
nudité. Il y a souvent de l'humour et des éléments comiques. C'est différent du striptease commercial en ce 
que les acteurs ne forcent pas le public à donner de l'argent. En fait, on ne gagne pas beaucoup d'argent 
avec le burlesque. Les acteurs le font pour l'amour de jouer, d'être sur scène et de s'exprimer. Chacun est 
unique, et (sur scène) on trouve un large éventail d'âge et de corpulence. Généralement, il n'y a pas de 
metteur en scène, les acteurs créent eux-mêmes leur personnage, costumes et chorégraphies.     
Dans cette série, la photographe extrait les performeuses burlesques hors de leur contexte spectaculaire et 
les photographie de jour au sein d’espaces quotidiens. En les faisant rejouer une posture de scène dans un 
espace intime, Katharina Bosse souligne l’ambiguïté d’une double identité dissimulée et brouille les 
frontières entre sphère publique et privée. 
 
Avant d’être un genre de spectacle, le burlesque -puis l’avènement récent du « Nouveau Burlesque »- 
serait d’abord une attitude. Cet activisme burlesque prend les formes d’un décalage désiré, construit, 
assumé, d’une réaction à des conventions et des imageries socialement prédéterminées, enfin d’un 
décadrage qui s’inscrit pourtant dans le contexte de la mise en scène et d’une remise en question de la 
représentation de soi. 

         Cécile Camart 
 
 
 
 
 
 

Katarina BOSSE 
New Burlesque-Dirty Martini, 2001 
Photographie - C-print 
84.5 X 69 cm 
Exemplaire 2/10 
Réf. : BOSS11/01 
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Né en 1969. Vit et travaille à Vienne. 
 
Un aspect essentiel du travail de Bernhard Cella réside dans l’exploration des formes intérieures et 
extérieures de ces moments ainsi que celles issues de son travail, qui évoquent la représentation et le 
mouvement (canons classiques de l’art). 
 
Cella et l’hôtel Gablerbräu de Salzbourg mettent en place des installations parallèles. Les photographies 
prises à Paris en 2005 sont installées dans l’hôtel et la décoration originelle de l’hôtel sont exposées au 
musée de Salzbourg. C’est comme un échange équitable. L’association artistique de Salzbourg, une 
institution semi-publique, héberge toutes les images de l’hôtel central, qui sont ainsi sorties de leur 
contexte. De son côté, l’hôtel héberge des œuvres d’art qui font référence à des espaces publics. 
 
Dans son travail, Cella s’intéresse surtout aux aspects sociaux évidents, c’est-à-dire tous ceux 
abondamment traités dans l’art des 1990’s. Les références conventionnelles sont remplacées par les 
images de SDF, qui deviennent à leur tour la norme. 
Cette démarche confronte notre conception de la réalité de la vie et le poids des images avec ces lieux de 
vie et de sommeil. Le Moi se grave dans un lieu respectable. Notre vie se stabilise en fonction de repères, 
qui changent ou s’éliminer lorsque l’on vit dans la rue 
 
2 collections, 2 emplacements, 2 objectifs différents se rencontrent. Cette forme de l’art, n’existe pas avec 
l’aide des observateurs reconnaissants comme à l’opéra ou au cinéma. Mais, il faut s’oublier soit moi pour 
devenir le premier maillon de ce changement des mentalités. 
 
Aussi Cella procède dans son installation parallèle comme une demande silencieuse, comment pendant 
les 7 semaines du lieu, des images et du Moi se laisser porter dans une relation mutuelle et une ambiance. 
 

Bernhard CELLA 
Die Kunst des Verweilens, 2006 
Photographie 
Série de 6 planches 
30 x 46 cm 
Exemplaire 2/5 
Réf. CELL07/01ABCDEF/PF 
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Formation : 
2000 : Ecole Nationale Supérieure des Beaux-Arts de Bordeaux 
 
Cédric Couturier est un artiste plasticien qui vit et travaille à Bordeaux. Il participe notamment au collectif 
Vous êtes ici et a réalisé de nombreuses expositions. 
 
Cette série de photos tâche de reconstituer des corps à partir de plusieurs individus en  prélevant des 
morceaux chez les uns et les autres. En respectant ce protocole, les actants trouvent des positions pour 
substituer un membre et en greffer un autre. Les qualités de peau se démarquent, la dimension des 
organes choisis change (nous exerçons des torsions en fonction de la souplesse de chacun, nous 
inventorions chaque articulation, nous jouons avec les différentes échelles des corps, nous nous soucions 
des parties les plus charnues, les plus petites et les plus osseuses). 
Les phalanges sont des segments reliés à une main, elle-même reliée à un poignet et à un bras. Il est 
possible d’en faire l’ablation, mais que faire de ces morceaux isolés et d’une main sans doigt ? Le corps 
entier s’adapte au monde et le monde ne cesse de se référer à cette entité. La totalité du corps est 
restituée, les opérations qui le délitent et le recomposent sont effectuées à l’aide d’un appareil 
photographique, unique outil pour ce genre de chirurgie. L’avantage sur le docteur Frankenstein, c’est que 
les fragments de corps peuvent êtres exploités à volonté et donner lieu à plusieurs créatures possibles. 
Elles ne prendront vie dans l’atelier que pendant un vingt cinquième de seconde. 
Les fragments de ces corps mutants sont comme les pièces de plusieurs puzzles mélangés, les 
combinaisons d’expériences donnent parfois des résultats inattendus. Les caractéristiques de ces trois 
corps ré-agencés créent des décalages corporels parfois discrets qui travaillent notre perception. Les liens 
particuliers qui existent à un moment donné entre les actants engendrent des types de morphologies bien 
distinctes.  
 
Cédric Couturier 

Cédric COUTURIER 

Corps fragmentés / réagencés, 2003 
Tirages numériques 
35 X 25 cm 
7 exemplaires 
Réf. : COUTC03/01,02,03,04 
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Nicolas Descottes est né en 1968 à Rennes. 
Il vit et travaille à Paris. 
 
La photographie peut-elle aider à comprendre la réalité? 
Qu’est ce qui fait la réalité de la réalité? 
Voici le point de départ de son travail. 
Ces photographies sont à la fois représentation du réel et image construite. 
 
Photographe aux ambiances urbaines, parfois surréalistes. Un travail photographique intense, où le 
photographe fait ressentir au témoin de ses oeuvres un vide, une appréhension tangible. Un monde 
industriel où l'onirisme est vraiment présent. Les photographies de la Mer d'Aral sont imprégnées d'un 
blanc nébuleux, montrant et démontrant la mort lente de cet espace géographique. A Odessa ce sont des 
hommes de dos, sans particularités hormis leur plongeon vers l'infini et des territoires où la géométrie est 
seule à vivre. Des immeubles où des incendies ont eu lieu : des vies envolées, des souvenirs qui se 
noient... nous montre cela sans jamais faire apparaître l'humain en tant que tel. Des feux, des facades 
architecturales anonymes et tellement parlantes de notre société car elles sont le symbole d'un repli, d'une 
société qui se cache pour ne pas voir les indélicatesses faites à l'environnement.  
 
Que dire de ces photos d'avions brûlés, de kérosène perdu, de neige carbonique inondant les objets? Etre 
spectateur, être figé, être témoin. 
 
Dans cette série 3199LM Maasvlakte, photographies prises dans une zone industrielle de Rotterdam, 
Nicolas Descottes présente des événements qui ont manifestement eu lieu, feu, eau, neige carbonique et 
qui ont laissé des traces. 
Le feu a transformé des choses laissant des indices qui nous invitent à imaginer et à déduire toutes sortes 
de drames que les photos ne disent pas. 
Nous sommes alors face à une image qui nous paraît réelle. Cependant cette surabondance 
d’événements, de catastrophes dans ce même endroit est improbable. 
Certains éléments manquent de réalisme pour construire une fiction. L’illusion est alors déficiente car 
l’absence de contexte singulier empêche de situer réellement les scènes dans l’espace et dans le temps. 
 
Les images proposent donc une réalité fictionnelle, au statut ontologique intermédiaire entre la fiction et la 
réalité ou les choses ont bel et bien eu lieu, mais sur un mode étrange. 
Dans cette série la photo fabrique une nouvelle réalité dont la fonction est à imaginer.  
 
 

Nicolas DESCOTTES 
3199 LM MAASVLAKTE, 2006 
Tirage photographique contrecollée sur 
aluminium 
50 x 60 cm 
10 exemplaires 
Réf.  DESC06/01 
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Né en 1972. Vit et travaille à Paris. 
Photographe et vidéaste : http://franced.org.free.fr/ 
 
Ce n’est qu’il y a six ans, lorsqu’elle abandonne son emploi dans une grande entreprise, que France 
Dubois prend la décision de se consacrer exclusivement à son art. Depuis, elle conjugue dans sa pratique 
artistique la photographie et la vidéo, produisant à partir de ses images documentaires de nouvelles formes 
de narration. Ses œuvres vidéo sont diffusées dans de nombreux festivals en France et à l’étranger. 
Sélectionnées par les Voies Off des Rencontres d’Arles et la résidence de jeunes photographes Pour 
l’Instant, ses travaux photographiques se sont également vus décerner la Bourses à la création des 
Transphotographiques en 2005. 
 
Cette œuvre appartient à la série photographique Cadre moyen et s’inscrit dans le prolongement de ses 
travaux antérieurs, reposant sur une certaine appréhension des lieux. Pour traiter d’une activité a priori 
abstraite, celle de la vie de bureau, la photographe privilégie une approche subjective. Investissant le réel 
comme espace de fiction, elle suit des pistes, prélève des indices, scrute le territoire dans une singulière 
perspective : percer le mystère du tertiaire. France Dubois explique que son approche, relève du 
documentaire et de l’expérimentation, et s’articule autour d’une certaine appréhension des lieux. Elle fait 
une auscultation de la ville et un portrait de la figure humaine dans cet espace. Les couleurs et la lumière 
sont ses guides.  
 
Proposant une approche de son travail par le récit, c’est un texte de l’écrivain Charles Delwart qui 
accompagne souvent ses œuvres : 

Vous pensez à quelque chose mais quoi. Un point avec une flèche, vous pensez à cela. Devant vous aucun 
élément ne correspond, mais l’image vous est venue en tête pourtant. Vous revient à répétition. Dans la réalité autour 
de vous, vous cherchez une forme circulaire, une flèche, ce qui vous y fait penser là mais ce sont des lignes. 

Un câble, les néons du plafond, un autre câble qui mène plus loin, rentre dans un mur, ressort ailleurs, 
l’alignement des carrés de moquette. Des lignes de fuite que vous suivez immobile. Des perspectives qui vous 
ramènent à un moment ou un autre là où vous vous tenez. Mais aucun point. 

Là où vous vous rendez chaque jour. Participez à des réunions, discutez les problématiques reprises à l’ordre 
du jour. Traversez les couloirs à répétition, affairé. Impliqué, tous les atours de l’implication. 

Des dates dans un agenda, des notes sur un bloc, des graphes sur des paperboards. Des correspondants, 
des conversations téléphoniques structurées. Des mails, des documents parcourus, des problématiques devenues les 
vôtres au fil des jours car au fil des jours il est logique que cela le soit devenu. 

L’image revient. Un rond plein. Là exactement, à nouveau. 
Qui vous sort de vos problématiques, vous en sort malgré l’implication et les atours de l’implication. Vous 

voulez comprendre, trouver. Non plus mentalement, immobile, mais en mouvement. 
Suivre les lignes, d’un lieu à l’autre, le long des couloirs, des câbles, vous l’influx électrique à travers les 

câbles, un sens puis un autre. Le long des dalles du plafond qui tracent une direction, reprennent celles du sol mais 
en altitude. Une salle de réunion, un recoin, une salle d’archivage, d’autres bureaux qui ressemblent au vôtre mais ne 
le sont pas. Et partout le point qui est là. 

Qui se déplace avec vous dans l’espace dont vous avez à force une vision plus large, distanciée. Une carte 
avec les lieux parcourus mis à plat, vous-mêmes devenant le point qui se déplace sur le plan général, vous y pensez, 
une flèche pointant l’endroit précis où vous vous tenez. 

La position de votre corps dans l’ensemble. Et la phrase qui vous vient, partout où vous allez, d’un endroit à 
l’autre : vous n’êtes pas ici. 

France DUBOIS 
Paper Board, 2008 
Série photographique Cadre Moyen 
80 x 80 cm 
Tirage lambda sur papier Kodak Metallic 
Exemplaire n° 1/5 
Réf. DUBO08/01 
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© Gaëlle Deleflie 
 
Née en 1975. 
 
 
C’est en 1995 que débute le projet documentation céline duval. Elle constitue depuis un fond 
iconographique utilisant des photographies amateurs, cartes postales, images de magazines, ainsi que ses 
propres photographies. Elle nous donne a voir des images de la vie de tous les jours, ordinaires, infimes. 
Dénonçant à travers certaines de ses classifications certains comportements stéréotypés, afin de faire 
remonter les vérités cachées du corps et de la vie. Chaque classement est découpé en sous-parties, 
détaillant au maximum les gens, les objets et les endroits qui les entourent. 
Son travail a une dimension sociologique, l’idée est évoquée à travers le mot «documentation». Mais il 
serait réducteur de s’en tenir seulement à cette dimension. Son goût extrême du classement donne à ses 
photographies des résonnances visuelles inédites. 
documentation céline duval ne se définit pas comme une artiste, elle réalise un travail d’iconographe, ne 
donnant pas le statut d’œuvres d’art à ses créations, mais les considérants plutôt comme «simples 
documentations» 
 
 
Si la photographie de famille est traitée ici avec les mêmes égards que dans une agence de presse, c’est 
pour redonner au sujet toute sa dimension. Ce sujet est révélé, voire réinventé par l’artiste. L’image est 
déplacée de l’archive privée vers une diffusion publique. Un sujet se substitue à un autre, le second plan 
refait surface. Le héros ordinaire endosse de nouveaux rôles. La figure initiale se retrouve comme 
rechargée, porteuse d’un message, d’une allégorie. Détachée de l’album de famille, l’image embraye le 
pas du grand récit. 
 
Elle indexe une multitude de figures et de formes sur des photographies d’amateurs, de pays, de 
magazines ou de cartes postales, en attente de republication.  
Comme dans le travail photographique de Christian Boltanski (né en 1944), les photographies de Céline 
Duval évacuent la dimension anthropologique des images et préfèrent l’inscription des corps dans l’espace. 
 
Les éditions et les expositions de Céline Duval jouent à la fois de la simplicité et de la démesure. 
 
« L‘archive est une spéculation sur le temps… En même temps, l’idée d’archive me plaît car à un moment 
donné l’archiviste disparaît, c'est-à-dire qu’il y a une notion d’anonymat… » 

documentation céline duval 
Trophée 3, 2007 
Sérigraphie sur papier rivoli 
100 x 70 cm  
Edition de 30 
Réf. : DUVA08/01 
Semiose galerie - éditions 
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Autres œuvres de la « Documentation céline duval » présentées dans l’exposition 
 
 
 

 
© Gaëlle Deleflie 
 
 
 
 
 

 
© Gaëlle Deleflie  
 
 
 

 
© Gaëlle Deleflie 

documentation céline duval 
Le sexe des anges, 2005 
Sérigraphie sur papier Rivoli 240 g 
40 x 70 cm 
Exemplaire 15/30 
Réf. DUVA07/01 

documentation céline duval 
Trophée 2, 2007 
Sérigraphie sur papier rivoli 
100 x 70 cm  
Edition de 30 
Réf. : DUVA08/02 
Semiose galerie - éditions 

Documentation Céline Duval 
La fente, 2008 
Sérigraphie sur papier Rivoli 300g 
70 x 50 cm 
Edition de 100 
Réf. : DUVA09/01 
Editeur : Semiose éditions 
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Née en 1975 à Saint Jean de Luz. 
Vit à Bordeaux. 
 
 
Le travail photographique de cette artiste naît de l’expérience de la gémellité. Car si tout individu se 
reconnait et se constitue d’abord dans le regard d’autrui, par l’image qu’il renvoie, il n’en est pas de même 
pour le jumeau. En effet, ce dernier se distingue par une apparence qui paradoxalement est aussi celle 
d’un autre. Pour Maitetxu Etcheverria, la gémellité est une expérience de l’image. L’image est avant tout un 
reflet. Cette expérience gémellaire va l’orienter vers les territoires du double que sont les studios de 
cinéma. Dans le flux de ce monde consommateur d’images, cette photographe a le désir d’aller à la 
recherche des lieux de fabrication d’images. A ce propos elle dit : 
 
Le monde est pleins d’images comme s’il lui était d’une absolue nécessité de se réfléchir pour mieux se 
voir et se représenter(…) L’image peut faire et défaire des carrières, provoquer des guerres, nous faire 
croire à une vie sur mars, à l’utilité des crèmes anti-âge… 
 
Dès 2001, l’année de son diplôme, elle met son travail en rapport avec le cinéma en réalisant une série sur 
des décors de courts métrages. Ces photographies portent un intérêt au simulacre et à l’espace habitable 
et son agencement. 
 
La Façade Rouge (2007) provient de la série Studios, qu’elle travaille depuis 1998. Avec cette série, la 
photographe désire se rapprocher de l’univers des grands studios d’Europe de l’Est, où se délocalise 
aujourd’hui une partie de la production du cinéma mondial.  
 
« Tout ici témoigne que la mort a trouvé son domicile idéal »3. Derrière les murs de ces studios de 
Bucarest, il y a un dédale de rues, des bâtiments en construction, des pavillons aux abords familiers, 
rappelant ceux des villes aisées de la côte Est américaine. Tout ceci incarne le rêve américain, l’accès à la 
propriété pour tous. Aux portes de ces studios Bucarest lutte pour gommer les derniers stigmates 
communistes pour accéder au plus vite à l’idéal mercantile d’un monde standardisé et lisse.  

                                                 
3  J. Baudrillard, Amérique, éd. Le Livre de Poche 

Maitetxu ETCHEVERRIA  
Façade rouge, 2007 
Série « Studio » 
Tirage lambda 
60 x 80 cm  
Exemplaire n°1/7 
Réf. : ETCH08/01 
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Née en 1940 à Linz, Autriche. Vit et travaille entre Vienne et Cologne. 
 
Valie Export, de son vrai nom Waltraud Lehner, est une figure majeure de l’art autrichien. De nombreuses 
expositions et rétrospectives lui sont récemment consacrées, notamment en Allemagne et aux Etats-Unis. 
            Cette artiste réalise à la fois des films, des 
performances, des vidéos et des photographies, son art ne se veut pas esthétique aussi, la photographie 
est surtout un médium permettant de laisser une trace documentaire. Son travail est précurseur, il 
questionne la position de l’image féminine sur le plan social et son impact dans les médias, la culture. Son 
corps est le médium incontournable de son travail artistique, il est sa matière première. Dans le domaine 
de l’art, le féminisme suscite un travail de déconstruction des mécanismes responsables de la domination 
masculine, afin de pouvoir établir une identité propre à la femme. Les femmes artistes se tournent vers les 
nouveaux médias et les nouvelles techniques (film, vidéo, photo, body art…) et mettent fin à leur rôle 
d’objet dans la peinture et la sculpture traditionnelles. 

En 1955, Valie Export réalise ses premiers autoportraits et de 1960 à 1964, elle étudie à l'Institut fédéral de 
l'enseignement supérieur et expérimental pour l'industrie textile dans la section design à Vienne. Dès la fin 
des années 60, elle s’engage aux côtés des actionnistes viennois et dénonce attitudes et clichés de la 
culture. Valie Export s’interroge, agit en se nourrissant de son intérêt pour les théories poststructuralistes, 
psychanalytiques ou anthropologiques. En 1967, elle invente son nom pour faire de sa vie une « création 
propre » et s’approprie celui d’une marque de cigarettes très consommée en Autriche -Smart Export-  pour 
devenir Valie Export. En 1968, avec la série Identity Transfert, elle se décline dans différentes postures 
évoquant les rites féminins, ce qui n’est pas sans rappeler le processus que Cindy Sherman développera 
plus tard. Elle interroge également la position du corps dans l’espace public et architectural. Les œuvres de 
Valie Export que se soient en photographies ou en vidéos sont toujours revendicatrices et violentes. En 
1968 elle promène un homme tenu en laisse comme un chien, afin de questionner le ressenti de quelqu’un 
qui est contraint de vivre un rôle qui n’est pas le sien. Cette même année avec Aktionhose, elle entre dans 
un cinéma avec des jeans échancrés autour du sexe et un fusil à la main avec l’idée de retourner le rôle de 
la femme objet qui devient sujet en ayant un rôle de pouvoir actif. Dans Body Sign Action, une performance 
de 1970, elle se fait tatouer un porte-jarretelles et l’amorce d’un bas sur le haut de la cuisse gauche et 
dénonce ainsi l'édification des symboles de la féminité par les médias dans une société de consommation. 
Pour l’artiste, le porte-jarretelles est utilisé comme le signe d’un esclavage passé, comme le symbole d’une 
sexualité réprimée. Pour Valie Export, les nouveaux médias peuvent constituer, conserver ou bien changer 
l’image du corps de la femme.     

L’image a toujours été considérée comme un double du réel. Le refus de l’image appartient aux formes 
émancipatrices de l’esthétique féminine.      

Valie Export       

Valie EXPORT 
Tatoo I, Prise de vue 1972 
Tirage 1996  
Tirage argentique  
Exemplaire 24/30 + 3 E.A 
30 x 24 cm 
Réf. : EXPO10/01 
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Né en 1944 à Paris, il vit et travaille entre Rome, Paris et Tourcoing. 
 
Alain Fleischer est à la fois cinéaste, photographe, plasticien, écrivain et auteur de nombreuses 
installations. Ses études de lettres modernes, de linguistique, de sémiologie et d’anthropologie sont 
complétées par un séjour à la Villa Médicis de 1985 à 1987. Il a enseigné à l’Ecole Nationale Supérieure de 
Cergy-Pontoise et à l’Ecole Nationale Supérieure de photographie d’Arles. En 1997 il crée Le Fresnoy - 
Studio National des Arts Contemporains. Cette structure qu’il dirige actuellement est un laboratoire 
d’expérimentation artistique qui accueille de jeunes créateurs. 
 
Artiste prolixe et pluridisciplinaire, il n’hésite pas à interroger les différents médiums en les confrontant les 
uns aux autres. Ses travaux photographiques n’y échappent pas et résultent de mises en scène et de 
dispositifs complexes qui tendent à faire naitre une fiction. L’œuvre photographique de Fleischer travaille 
sur une image latente, fragmentée où se côtoient des objets de l’enfance, des accessoires de son univers 
quotidien dont la fonction est de mettre en abîme la photographie. 
Chaque image est le résultat d’un processus lent et compliqué, chaque œuvre représente plusieurs 
journées de travail : rassembler les images qui seront réutilisées par projection, installer le dispositif, les 
objets, réaliser la prise de vue puis faire faire des tirages au laboratoire, c’est un processus analogue à la 
réalisation d’une mise en scène.  

        Alain Fleischer 
 
Qu’il soit symbolisé ou matérialisé le miroir dédouble, crée des situations inédites. Le cadre servant non 
plus de décoration mais de symbole renvoyant à la peinture, à l’histoire de l’art. La thématique du miroir est 
récurrente dans l’œuvre de Fleischer car c’est pour lui un formidable outil de mise scène. En mettant à mal 
les codes classiques de la représentation, il nous amène à remettre en question ce que nous tenions pour 
acquis. Le miroir reflète l’image du spectateur qui se retrouve intégré à l’œuvre, confronté à la 
photographie passée, effacée. L’image est la trace d’un évènement qui n’existe que par elle et qui est 
susceptible de disparaître. Lorsque le miroir est, comme ici, représenté par l’intermédiaire de la 
photographie il permet à Fleischer de mettre en abîme le médium lui-même. En effet, en explorant les 
problématiques du cadre et du reflet, Alain Fleischer interroge la photographie et sa relation avec l’instant, 
comment peut-elle devenir un dépôt de mouvement et de temps ? Cette œuvre nous perturbe, remet en 
question notre vision du temps et notre relation à l’image. Qui peut être la femme dont on aperçoit le 
reflet ? Quand est elle apparut ? Autant de questions qui font de l’œuvre de Fleischer un travail ludique, 
artistique et intriguant.  

Alain FLEISCHER 
L’empreinte du fer à repasser, 1982 
Série : Argenteries et autres reflets  
Tirage argentique noir et blanc sur papier 
baryté 
56 x 40 cm 
Exemplaire 8/10 
Réf. : FLEI10/01 
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Né en 1971 à Haslash an der Mühl, en Autriche.  
Il vit et travaille à Düsseldorf. 
 
Il participe à des expositions collectives depuis 1994 en Allemagne, aux Pays-Bas et en France, et des 
expositions temporaires lui sont consacrées depuis 1991, notamment en Allemagne, en Autriche, en France et 
aux Etats-Unis. Son œuvre a fait l’objet de cinq publications, en 2003 en Autriche, en 2006 à Londres, en 2008 à 
New-York et 2009 de nouveau à Londres. 
 
Il fait ses études à l’Ecole des Beaux-Arts de Düsseldorf en photographie auprès de Bernd et Hilla Becher. Ces 
artistes donnaient à leur photographies de sites industriels, un caractère de documentaire « objectif », en les 
prenant toutes, sous la même lumière neutre, et avec la même composition (angle de vue, cadrage).  
Le travail de Bernhard Fuchs, se fonde sur des aspects formels semblables, mais différents dans le contenu. 
L’homme dans son environnement est une notion importante que l’on retrouve dans ses œuvres. Quand l’artiste 
parcourt la campagne, des situations d’images surgissent et lui permettent de réunir les hommes et la Nature. 
Il réalise la série, Strassen und Wege (Rues et Chemins). Ces photographies sont issues de ses promenades 
dans les environs de la ville de son enfance, elles montrent des routes et des chemins traversant la nature et 
témoignent de l’activité de l’Homme, de ses mouvements et de ses déplacements. 
Bernhard Fuchs réalise également des portraits qui, formellement, peuvent évoquer ceux du photographe 
allemand au style documentaire, August Sander (1876-1964). Bernard Fuchs photographie des personnes 
proches de son entourage autrichien, et exprime l’attachement de ces hommes à leur cadre de vie, leur contexte 
quotidien, souvent rural. Dans ces portraits, la physionomie, la posture, les vêtements et le positionnement de 
l’homme dans la pièce, participent à une description subtile de l’individu dans son environnement personnel. 
Bernhard Fuchs donne des éléments de compréhension au spectateur, cependant, celui-ci reste dans le doute 
quant à l’identité et le statut social ou professionnel de ses modèles.  
 
Cet aspect ambigu se retrouve dans sa série sur les voitures. En effet, elles peuvent refléter avec ironie le 
monde de la publicité, tout en rendant compte de l’usage, du quotidien. 
Il adopte la méthode de travail utilisée pour ces portraits. Il prend en photo des voitures plutôt anciennes, leur 
design un peu dépassé les rend presque mélancoliques attachantes et uniques. Cette série suit deux modèles 
visuels : un qui est purement objectif (comme avec Weisser LKW,Weimar), rappelant la publicité, où les voitures 
sont toutes photographiées rigoureusement de profil au centre de l’image, et l’autre, plus idyllique où la 
perspective est beaucoup plus profonde et laisse un champ plus libre à l’imaginaire. Dans le premier 
cas, l’environnement plat fonctionne comme une scène qui colle à la voiture en termes de couleur et de structure, 
dans le second cas la profondeur de champ du paysage induit des actions invisibles et suscite un espace de 
narration. 

Bernhard FUCHS 
Weisser LKW,Weimar, 2005 
Photographie C-Print 
48 x 38 cm 
Edition de 8 
Réf. : FUCH09/01 
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Jean-Christophe GARCIA 
Documents potentiels/Pareil n’est pas égal, 2006-2007 
Tirages argentiques 
50 x 60 cm 
Exemplaire 2/5 
Réf. GARC07/01,02,03 
 
 
 

Né en 1959 à Saint-Emilion. Vit et travaille en Aquitaine. 
Diplômé de la faculté d’arts plastiques de Bordeaux 
 

Dans le même esprit que la série « Pareil n’est pas égal » au lycée Merleau-Ponty de Rochefort, Garcia 
photographie en série des bureaux. Ces espaces de vie aseptisés et neutres à l’origine, que les individus 
s’approprient en disposant des objets et photographies personnels. Ces petits détails marquent l’espace et 
révèlent la personnalité de leur occupant. Même sans présence humaine, le lieu garde alors une trace de 
leur passage et de leur présence. 
 

Si les coins sont les endroits sensibles dans la pièce où semble se focaliser par objets interposés  
l’investissement plus intime de son occupant, ces objets eux-mêmes, comme aussi  la lumière à cet instant 
là de la prise de vue, petits événements du lieu, se font une place par hasard, presque par effraction dans 
le cadre de l’image prédéfini par un protocole strict. Ils prennent une place objective dans l'image. La 
composition de l'image photographique se fait ainsi sans et avec eux, ne doit rien à leur présence mais 
reste disponible à leur apparition.  
 

"Documents Potentiels" adopte une forme qui doit à la typologie des espaces où pareil n'est pas égal. Les 
images comme les lieux se suivent et diffèrent. Ce n'est pas ce qui ressemble qui importe, mais les 
différences, les écarts à l’intérieur d’une norme non choisie et extérieure à soi. 
C'est aussi une typologie qui se montre en tant que telle, montre comment elle se fait, comment 
inlassablement je place l'appareil photographique là où le protocole dicte de le mettre. Hauteur, axe, 
emplacement, boîtier et focale sont fixés une fois pour toute. 
Un geste simple, mécanique, répétitif, un geste neutre produisant une image dont l’objectivité, son style 
documentaire,  permet au spectateur-regardeur d’inventer de nouveaux espaces à partir de ceux existants, 
des espaces de narrations possibles et qui lui appartiennent. 
Enfin, si ces images peuvent être perçues comme des documents décrivant des espaces où s'inscrivent 
des signes d'appropriation, il faut les considérer elles-mêmes comme des objets, singuliers et plats, 
maintenant autonomes, et leur conférer la faculté de regard. Ainsi le spectateur est invité à regarder une 
chose qui elle-même le regarde. 
 

Projet réalisé au lycée Merleau-Ponty de Rochefort, en partenariat avec Captures et avec le soutien du Conseil 
Régional de Poitou-Charentes. 
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Gilbert Proersch, né en 1943 dans les Dolomites (Italie) et George Passmore, né en 1942 dans le Devon 
(Royaume Uni) se rencontrent à la St Martin’s School of art de Londres en 1967. 
Artistes de l’objet et de la performance, leur art, se situant à la jonction du Pop art et de l’art conceptuel, va 
s’imposer sur la scène internationale. 
Réunissant leurs deux personnalités pour ne former plus qu’une identité commune, symbolisées par le 
même costume strict, ils inventent un nouveau mode de vie répondant aux exigences sociales 
contemporaines et traditionnelles. 
 
En 1968, ils réalisent leur première exposition commune de sculptures objets. Par la suite ils innovent et 
élargissent la notion de sculpture en s’intégrant eux-mêmes dans leurs œuvres et en ajoutant des activités 
quotidiennes comme marcher et boire. 
 
Ces sculptures vivantes qui incarnent la représentation du soi, leur vie et leur partenariat, sont présentées 
comme des œuvres d’art. Gilbert et George veulent exprimer quelque chose de réel, des émotions et «un 
art sentimental, émotionnel, qui s’adresse directement aux gens en parlant de leur vie».  
Leur art influencé par la religion et la sexualité, évoque des thèmes quotidiens tel que l’alcool, le deuil, la 
déchéance, la politique ou la violence. 
Ils réalisent également à partir des années 1970 des performances, des œuvres postales ou 
photographiques en noir et blanc ainsi que des vidéos. 
 
Dans cette lithographie de 1990, on retrouve bien cette idée de sculpture vivante. Ils se présentent comme 
œuvre d’art, l’un à côté de l’autre, associés au texte faisant référence à l’alcool et la violence.  
 
Pour eux «l’art en générale dit le bien, le bon, le moralement correct. Nous, nous croyons à l’ensemble du 
cycle: la fleur et la merde. Car tout cela change sans arrêt, la morale d’aujourd’hui n’est pas celle de 
demain, la sexualité, les attitudes religieuses sont en révolution permanente. » 
 

GILBERT & GEORGE 
Les dix commandements, 1999 
Lithographie 
92 x 64 cm 
Exemplaire : 75/99 
Réf.  GILB06/01 
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Laura Henno est née en 1976. Elle vit et travaille à Lille.  
 
Diplômée de l’Université de Lille III en Arts Plastiques, elle poursuit ses études à l’Ecole Nationale 
Supérieure des Arts Visuels de La Cambre à Bruxelles, section photographie, puis au Fresnoy, Studio 
National des Arts Contemporains à Tourcoing. 
La recherche photographique de Laura Henno porte sur la relation entre l’individu et le lieu, et non sur le 
portrait.  L’artiste élabore des mises en scène, des climats fictionnels, en commençant par une longue 
recherche de lieux où elle pourra créer une tension et établir un équilibre fragile pouvant faire basculer 
l’image dans une ambiance ambiguë, où poésie et intrigue se mélangent.  
Les individus qu’elle a choisis sont des adolescents, pour le caractère transitoire, difficilement palpable de 
cette période de l’existence. Ces jeunes ne sont pas des comédiens mais d’abord des amis puis des 
inconnus rencontrés lors d’une résidence en Finlande. Mais c’est dans un milieu hospitalier à Dunkerque 
que la photographe a su véritablement partir des gens pour aller vers la photographie et non le contraire. 
Pour chaque mise en scène, les jeunes semblent isolés dans leur rêverie ou immobilisés par quelque 
chose qui nous échappe, comme des personnages sortis d’une narration dont leur histoire, leurs pensées 
et parfois même leurs visages restent inconnus. Lors de la prise de vue, Laura Henno joue sur leur 
hypersensibilité et sur cette prise de contact avec un lieu qui leur est inconnu. Elle s’appuie à la fois sur 
une forme de proximité et une mise à distance qui prolonge leurs doutes et les projette dans cet entre-deux 
sur lequel repose l’image.  
La lumière naturelle enveloppe les modèles, Laura Henno utilise le clair obscur et le contre jour. Les lieux 
choisis, sont sobres, intemporels et minimalistes, et permettent de focaliser l’attention sur le sujet.  
Les paysages où j’insère mes modèles occupent un statut différent selon les images, ce qui me permet de 
faire évoluer ses liens avec l’individu, de jouer sur différents champs de l’image. J’essaie de convoquer la 
peinture et le cinéma afin de complexifier ma mise en scène et d’initier des temporalités distinctes. Il 
m’importe de travailler sur la fixité et le mouvement, l’instant saisi et le temps suspendu. 
 
 
 

Laura HENNO 
Summer-Crossing-Untitled, N°32,  2009 
Tirage argentique couleur 
49 X 60 cm 
Exemplaire 1/5 
Réf. : HENN11/01 
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© Gaëlle Deleflie 
 
 
 
Né le 11 octobre 1971 à Périgueux, vit et travaille à Bordeaux.  
 
Guillaume Hillairet est diplômé des Beaux Arts de Bordeaux et commissaire du lieu d'art À Suivre. Il 
pratique la vidéo, la photographie, le dessin, l’installation. Il développe un travail sur l’évolution de la 
perception du corps dans un espace. Il appréhende cette notion par la durée avec un espace temps qui est 
sensiblement perturbé. Dans le montage de ses vidéos, il use d’une rapidité extrême des images, jouant 
sur la persistance rétinienne du spectateur ou à l’inverse d’une lenteur statique. Par exemple, dans 
Disparition(s) III, le spectateur a l’impression de se trouver devant une image fixe et pourtant il finit par 
s’apercevoir que mobiliers et objets, disparaissent de la pièce. La durée d’observation que cet artiste 
propose, permet au spectateur de saisir physiquement les glissements de lieux, d’espace et de temps. 
Pour Guillaume Hillairet le temps et le lieu sont liés, c’est le temps qui construit les espaces. 
 
Les lieux sont depuis de nombreuses années un facteur essentiel des formes visuelles et narratives que je 
travaille. J’envisage chacun de mes projets dans un sens géographique élargi qui englobe aussi bien un 
espace, un endroit, une pensée, une action. (…) J’essais d’inventer des points de liaison qui parlent des 
lieux et de nous à l’intérieur de ces lieux.  
 
Guillaume Hillairet nous invite à reconsidérer notre environnement immédiat, et la série de photographies 
Murs aveugles, participe à cette notion. Ces photographies sont issues d’une résidence effectuée en 
2009/10 sur la ville de Pessac, dans le cadre d’un projet du ministère de la culture : Ecritures de lumière. 
Ce double projet confronte des espaces publics visibles et des espaces privés intimes. Murs aveugles 
présente cent photographies prises à Pessac. Muni d’un plan cadastral, Guillaume a arpenté à pied, toute 
la ville et a collecté un répertoire de formes géométriques. 
Les murs aveugles sont les éléments du paysage urbain qui ferment notre regard, ils n’ont aucune 
ouverture sur l’espace extérieur et intérieur et nous interroge sur cette frontière. De couleurs, formes, 
matériaux variés, ils laissent à notre imagination la liberté de construire les espaces intimes qui se trouvent 
derrière. L’autre partie du projet, Intérieur Jour, est constitué de 16 photographies de pièces situées 
derrière un mur aveugle. Présentées dans les panneaux publicitaires de la ville, elles ont formé un 
parcours dans la commune de Pessac. 
 
Le promeneur a alors face à lui comme une fenêtre qui s'ouvre sur un intérieur directement dans la rue, 
renversant ainsi le rapport qu'il peut y avoir, se balader en extérieur, sans jamais pénétrer à l'intérieur de ce 
qui nous entoure.        
 
Guillaume Hillairet 
 

           

Guillaume HILLAIRET 
Murs aveugles, 2010 
Série de 100 photographies Murs aveugles. 
Tirage numérique couleur satiné, contrecollé sur 
Dibond 2mm 
30 x 45 cm 
Exemplaire 1/5 + 2EA 
Réf. : HILL10/01 
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©Isabelle Kraiser 
 
Née en 1960, vit à Bordeaux. 
 
L’histoire commence par une compulsion d’achats : 4 robes démodées de couleurs criardes au prix modique de 3 
euros pièces, sur le marché métissé de Saint-Michel à Bordeaux. Le soir même Isabelle Kraiser décide d’exhiber une 
de ces robes lors d’une soirée, et a l’intime sensation que cette « seconde peau » va devenir le médium idéal pour de 
nouvelles créations. 
En portant ces robes-blouses dans des espaces publics ou en posant pour les pages d’un catalogue de mode 
détourné, l’artiste se met en situation d’être et de se faire remarquer. Elle décide ensuite de laisser la place au hasard 
des réactions suscitées par ses attitudes et sait dès lors que « n’importe quoi peut arriver… ». 
Les photographies, textes et vidéo présentés lors de l’exposition à l’artothèque de Pessac sont les témoignages 
artistiques sous formes de portraits personnels et intimes de ce travail commencé en avril 2004. 
 
 
Isabelle Kraiser est une artiste performeuse qui pratique de façon incessante et obsessionnelle l’autoportrait 
photographique depuis plusieurs années. Sa réflexion autobiographique a atteint un stade de maturité, et la 
dimension narcissique laisse désormais place à un travail sur le portrait corporel dans l’espace. 
Pour ses « actions-robes », elle a décidé de confier son objectif à deux photographes complices Hervé Sanchez et 
A.D.. Si elle affirme aujourd’hui la nécessité d’être photographiée par d’autres, elle refuse pour autant de devenir un 
simple modèle de chair. La parfaite connaissance de son image lui permet en effet de diriger et de choisir le regard 
que les photographes doivent poser sur elle. 
 
 
L’artiste intervient vêtue d’une robe  « has-been » dans des espaces publics symboliques lors d’événements 
mondains - défilé de mode, soirée électorale présidée par Alain Juppé, tribunal d’instance de Bordeaux - ou dans de 
simples lieux de passage - Union Square à New York ou quai de Bordeaux. Actrice aux rôles multiples, elle adapte 
son attitude en fonction du lieu d’intervention. Ses actions dérisoires, cyniques ou provocatrices sont légitimées par la 
présence de son photographe qui la hisse au rang de personnalité publique. Isabelle Kraiser, par sa présence, désire 
modifier la perception qu’ont les autres de l’espace dans lequel ils se situent. Elle esthétise alors l’événement, elle 
érige le banal en art contextuel. 
Toutes ses performances sont systématiquement associées à des « cartes postales », qui sont en réalité des brèves 
anecdotiques rédigées par l’artiste relatant ses impressions. Ces textes sont ensuite diffusés sur Internet, rendant 
ainsi la performance interactive. 
 
 
La publication – virtuelle - d’un catalogue de mode type « La Redoute » est une autre forme de création inspirée par 
l’achat de ses robes. En posant comme modèle Isabelle Kraiser introduit une réflexion sur le rôle identitaire du 
vêtement en tant qu’attribut de différenciation sociale. La robe blouse des années 60 renvoie dans l’inconscient 
collectif à une époque où la femme était féminisée en apparence mais n’avait pas encore d’autre forme de 
reconnaissance sociale que celui de «  femme au foyer  ». Ce travail est aussi une réflexion sur le paraître, sur 
l’apparence et ses préjugés, sur la difficulté de s’affirmer en simple état de corps. 
 
 
Cette question du corps est au cœur des préoccupations de l’artiste. Depuis trois ans elle expérimente « son voyage 
intérieur » grâce à des recherches poussées sur l’anatomie et ses secrets fonctionnels internes. Adepte du Body Mind 
Centery (BMC), elle rejoint la réflexion de grands chorégraphes qui s’interrogent sur la notion d’improvisation. Ce 
travail offre à l’artiste un champ d’expérimentation - illustré par ses poses photographiques - sur la dynamique de 
l’être dans l’espace, sur le mouvement, sur la relation de son corps à l’esprit. 
Isabelle Kraiser revendique la maîtrise de son image et de son destin. En élaborant son œuvre, elle avoue mener un 
travail thérapeutique qui la rapproche significativement de l’acceptation de soi. Et le rapport à l’autre en devient 
primordial. 
Florence FARGEAUT, Juillet 2004 

Isabelle KRAISER 
New York, 2004 
Série « Isabelle Kraiser présente la 
collection robes 2004/2005 » 
Tirage argentique couleur 
60 x 80 cm 
Réf. : KRAI05/01 
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Isabelle KRAISER 
Palais de Tokyo, photographie n°1 , 2004 
Série « Isabelle Kraiser présente la collection robes 2004/2005 » 
Photographie couleur, tirage argentique 
90 x 60 cm 
Réf. : KRAI05/03 
 

 

Palais de Tokyo, photographie n°2 , 2004 
Série « Isabelle Kraiser présente la collection robes 2004/2005 » 
Tirage argentique couleur 
60 x 90 cm 
Réf. KRAI05/04 

©Isabelle Kraiser 
 
Née en 1960, vit à Bordeaux. 
 
L’histoire commence par une compulsion d’achats : 4 robes démodées de couleurs criardes au prix modique de 3 euros pièces, sur 
le marché métissé de Saint-Michel à Bordeaux. Le soir même Isabelle Kraiser décide d’exhiber une de ces robes lors d’une soirée, 
et a l’intime sensation que cette « seconde peau » va devenir le médium idéal pour de nouvelles créations. 
En portant ces robes-blouses dans des espaces publics ou en posant pour les pages d’un catalogue de mode détourné, l’artiste se 
met en situation d’être et de se faire remarquer. Elle décide ensuite de laisser la place au hasard des réactions suscitées par ses 
attitudes et sait dès lors que « n’importe quoi peut arriver… ». 
Les photographies, textes et vidéo présentés lors de l’exposition à l’artothèque de Pessac sont les témoignages artistiques sous 
formes de portraits personnels et intimes de ce travail commencé en avril 2004. 
 
Isabelle Kraiser est une artiste performeuse qui pratique de façon incessante et obsessionnelle l’autoportrait photographique 
depuis plusieurs années. Sa réflexion autobiographique a atteint un stade de maturité, et la dimension narcissique laisse 
désormais place à un travail sur le portrait corporel dans l’espace. 
Pour ses « actions-robes », elle a décidé de confier son objectif à deux photographes complices Hervé Sanchez et A.D.. Si elle 
affirme aujourd’hui la nécessité d’être photographiée par d’autres, elle refuse pour autant de devenir un simple modèle de chair. La 
parfaite connaissance de son image lui permet en effet de diriger et de choisir le regard que les photographes doivent poser sur 
elle. 
 
L’artiste intervient vêtue d’une robe  « has-been » dans des espaces publics symboliques lors d’événements mondains - défilé de 
mode, soirée électorale présidée par Alain Juppé, tribunal d’instance de Bordeaux - ou dans de simples lieux de passage - Union 
Square à New York ou quai de Bordeaux. Actrice aux rôles multiples, elle adapte son attitude en fonction du lieu d’intervention. 
Ses actions dérisoires, cyniques ou provocatrices sont légitimées par la présence de son photographe qui la hisse au rang de 
personnalité publique. Isabelle Kraiser, par sa présence, désire modifier la perception qu’ont les autres de l’espace dans lequel ils 
se situent. Elle esthétise alors l’événement, elle érige le banal en art contextuel. 
Toutes ses performances sont systématiquement associées à des « cartes postales », qui sont en réalité des brèves anecdotiques 
rédigées par l’artiste relatant ses impressions. Ces textes sont ensuite diffusés sur Internet, rendant ainsi la performance 
interactive. 
 
La publication – virtuelle - d’un catalogue de mode type « La Redoute » est une autre forme de création inspirée par l’achat de ses 
robes. En posant comme modèle Isabelle Kraiser introduit une réflexion sur le rôle identitaire du vêtement en tant qu’attribut de 
différenciation sociale. La robe blouse des années 60 renvoie dans l’inconscient collectif à une époque où la femme était féminisée 
en apparence mais n’avait pas encore d’autre forme de reconnaissance sociale que celui de «  femme au foyer  ». Ce travail est 
aussi une réflexion sur le paraître, sur l’apparence et ses préjugés, sur la difficulté de s’affirmer en simple état de corps. 
 
Cette question du corps est au cœur des préoccupations de l’artiste. Depuis trois ans elle expérimente « son voyage intérieur » 
grâce à des recherches poussées sur l’anatomie et ses secrets fonctionnels internes. Adepte du Body Mind Centery (BMC), elle 
rejoint la réflexion de grands chorégraphes qui s’interrogent sur la notion d’improvisation. Ce travail offre à l’artiste un champ 
d’expérimentation - illustré par ses poses photographiques - sur la dynamique de l’être dans l’espace, sur le mouvement, sur la 
relation de son corps à l’esprit. 
 
Isabelle Kraiser revendique la maîtrise de son image et de son destin. En élaborant son œuvre, elle avoue mener un travail 
thérapeutique qui la rapproche significativement de l’acceptation de soi. Et le rapport à l’autre en devient primordial. 
Florence FARGEAUT, Juillet 2004 
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Isabelle KRAISER 
Exhibitions privées, 2000 
Tirage numérique 
45 x 30 cm  
Exemplaire 1/15 
Réf. : KRAI03/01 
 

©Isabelle Kraiser  

Exhibitions privées, 2000 
Tirage numérique 
45 x 30 cm  
Exemplaire 1/15 
Réf. : KRAI03/02 

 
Isabelle Kraiser est née en 1960 et vit à Bordeaux. Elle est artiste photographe. 
Entre 1996 et 1998, elle suit des cours d’art contemporain à l’école des Beaux-Arts de Bordeaux. Elle est 
lauréate du CANON CREATORS DIGITAL CONTEST avec la série n°1 des exhibitions privées. 
 
En 2003, en collaboration avec le TNT de Bordeaux, elle réalise la production de la création iN-ouT : elle 
invite d’autres artistes, danseurs et performers, à entrer dans un cube aux parois translucides où ils 
improvisent, en réagissant aux objets qu’ils trouvent. Elle les y photographie et ses images sont 
immédiatement diffusées sur des écrans installés à l’extérieur du dispositif. Le public découvre ainsi l’action 
en temps réel. 
 
Cette artiste photographe et auteur de performances, s’interroge avant tout sur elle-même. Elle commence 
la photographie à 40 ans, et cette construction artistique est le symbole de sa recherche d’identité. C’est à 
ce moment qu’elle s’adonne à l’autoportrait, et qu’elle immortalise « ses petits bouts d’elle. » 
Elle interroge son image, son intimité. Par la suite elle interroge l’intimité de ses copines. Isabelle Kraiser 
sonne à leur porte, rentre et les photographie au saut du lit, en les suivant jusque dans leur salle de bain. 
Ce travail interroge chacun sur la société du paraître et son conformisme. 
 
Cette photographie est extraite d’une série s’intitulant Exhibitions privées, réalisée entre 2000 et 2002. Ce 
travail photographique s’attache à saisir les moments de la vie privée, les impressions de son quotidien, 
comme celui de ses amies proches. Elle accumule des images morcelées de son corps, de son visage, en 
divers lieux, espaces et continents. Elle s’est photographiée dans la piscine au 25ème étage d’un building de 
Bangkok, ou dans sa cuisine avec ses enfants. Sur ces images, son corps est en mouvement ou posé. 
L’acte photographique s’apparente au départ à la photo de famille, mais s’en éloigne aussitôt, car il remet 
en cause la représentation convenable des corps. Ces images brouillent les codes de l’esthétisme, à 
travers le cadrage, les lumières plus crues, le flou… 
C’est une façon pour elle de casser les normes et les règles qui nous encadrent.  
Les Exhibitions privées sont proposées au regardeur en tête à tête avec elle. Dans cette série, ce qui 
l’intéresse c’est l’image de soi, l’image de l’autre, le regard que l’autre porte sur son image. 
Depuis 2004, elle est passée de l’espace privé à l’espace public, avec ses Actions-robes. Elle achète des 
robes informes aux couleurs criardes à 3 euros au marché à St Michel, et elle les porte dans les rues chics 
de New York ou dans une soirée électorale présidée par Alain Juppé. Ses Actions- robes deviennent des 
événements parce qu’un photographe la suit. Par la suite, elle écrit un texte qui raconte l’effet produit par 
cette performance en public, et les réactions des autres sur son paraître. 
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Né en 1985 à Libourne. Vit et travaille à Paris. 
 
Nino Laisné est diplômé de l’Ecole des Beaux-Arts de Bordeaux. Il a poursuivit ses recherches artistiques 
dans des résidences d’artistes à Fontenay-le-Comte et à Monflanquin en 2010. 
Ces expériences l’ont amené à explorer de nouveaux médiums comme la vidéo bien qu’il continue de 
réaliser des séries de photographies entre Paris, Bordeaux et Buenos Aires. 
Il participe à de nombreuses expositions collectives et participe à des projets comme Exhibition d’Olivier 
Bardin en 2009. 
Auteur d’un recueil de textes, guitariste dans un groupe de tango, il ajoute à sa pratique l’exercice de 
plusieurs disciplines, il continue notamment des études de musique en parallèle de sa carrière artistique. 
 
Cet artiste est très influencé par le cinéma, et plus spécifiquement par la nouvelle scène argentine, Nino 
Laisné s’interroge sur la représentation sociale et sur celle du drame, qu’il soit bourgeois ou familial, il 
représente le drame sans l’exhiber, dans un instant suspendu.  
Ces scènes sont construites avec beaucoup de précision, de manière presque scénographique. L’espace 
est modelé, les personnages présents sur les photographies sont des acteurs pour accentuer la distance. 
 
Ni les personnages, ni les lieux ne sont véritablement situés, ce qui contribue évidemment à nous dérouter, 
à donner un sentiment de flottement, d’atemporalité.   Nino Laisné 

 
Le spectateur en vient à se questionner sur la nature de la scène qu’il a sous les yeux, prise dans un entre-
deux, dans l’anticipation du drame dont nous attendons l’apparition. Ces scènes peuvent être qualifiées 
de drames bourgeois, basés sur la conception de Giorgio Agamben où il y a un regroupement sans 
distinction entre pauvres et riches, avec une classe qui prétend à la propriété, au capital et au loisir. Nino 
Laisné met en scène cette nouvelle classe sociale dans des situations d’inconforts, de malaise lié au 
contexte social. Ainsi, les personnages évoluent avec un air absent, comme s’ils aspiraient à autre chose 
que ce qu’ils sont.  
 
On est dans l’idée du drame, dans la suspension de l’instant avant le drame. Dans mes images, il y a des 
repérages qui fabriquent cet arrêt temporel. Et c’est justement ce qui peut faire déboucher sur l’idée du 
drame, du bouleversement, aussi bien que sur l’anecdotique. Il n’y a finalement rien pour affirmer la 
dimension dramatique et pourtant il nous semble que l’irréparable est en route. Comme si tout ce que nous 
pouvions projeter dans ces images était faux. Comme si rien ne fera évènement.    
   
 
 Nino Laisné 
 
L’influence latine de l’artiste se ressent aussi dans la composition de son œuvre, dans sa dimension 
esthétique, avec une certaine sensualité dans la monstration du corps. 
Malgré l’air fatigué des personnages qui donne à l’œuvre toute son incertitude, nous pouvons retrouver 
dans leur fragilité et leur aspect alanguis, une véritable notion de beauté. 

Nino LAISNE 
Le Téléphone, 2008  
Série : Les heures  
Tirage lambda brillant pelliculé mat contrecollé 
sur Dibbon 
70 x 120 cm 
Exemplaire 1/5 + 2EA 
Réf. : LAIS10/01 
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Né le 15 août 1964 à Marseille. Vit à Paris et au Pays Basque. 
 
Thomas Lanfranchi a suivi des études de mathématiques, et a continué son parcours avec un 
enseignement des Beaux arts en Allemagne où il fût en contact avec la veine des sculpteurs minimalistes. 
Le travail artistique de Thomas Lanfranchi est en lien direct avec la problématique de la lévitation du 
volume dans l’espace. Cette notion est expérimentée et traduite par la pensée et la construction de formes 
volantes et flottantes. Lors de performances collectives et publiques, il tente de recréer par la pensée un 
cube de nuage ou de brouillard. Afin d‘affiner ses recherches, l’artiste a commencé en 1993 une série qu’il 
a intitulé : Thomas Lanfranchi « Le grand faussaire ou l’histoire vrai de la méditation des formes ». 
 
Habité depuis maintenant une dizaine d’années par des idées de légèreté et de transparence, j’utilise le 
vent et la lumière en intervenant dans des sites choisis. Ces deux éléments me permettent de 
m’approcher, pour le moment au plus près de mes idées de lévitation monochromique et formelle qui sont 
au centre de mes recherches. 
 
Thomas Lanfranchi installe ou s’installe avec des formes volantes, qui sont faites en matière légère qui, 
retenues par un bout, reçoivent le vent pour  gonfler et prendre volume. A partir de différentes gammes de 
plastique, de nylon et de polyan, ou de spinnaker, l’artiste réalise des formes légères et aériennes qu’il a 
déjà fait voler à Hossegor, la dune du Pyla, Soulac, Peyressource mais aussi à Sydney, Hong Kong, 
Liverpool ou Pasadena … Ses impressionnants volumes colorés peuvent atteindre 20 mètres de longueur. 
Il utilise son corps comme unité de mesure, à partir de sa taille (1,80 mètres), l’artiste conçoit ses volumes 
(entrées d’air, circonférence, longueur, largeur…) en proportion de son corps.  
Ces formes volantes sont le résultat d’une hybridation entre la sculpture et la performance. Ses volumes 
sont affranchis de la gravité, ils oscillent entre monumentalité et fragilité, toujours en mouvement, instables, 
gracieux… 
Pour Thomas Lanfranchi, l’acte artistique est ce moment éphémère, improbable qui fera vivre ce volume, 
cette extension du corps, qui peut imploser ou ne jamais décoller. La vidéo et la photographie sont alors, 
des supports de mémoire. Parfois, quelques mots inscrits sur ses volumes donnent un sens ou un non 
sens à cette performance visuelle et poétique.  
L’espace, et le plus souvent le ciel, isole les formes, les révèle et les fait exister…surtout si nous retenons 
l’idée que Thomas Lanfranchi est un passionné de science-fiction.   
 
 
 
 
 

Thomas LANFRANCHI 
Rien, 2009 
Impression pigmentaire sur papier 
Hahnemülhe 
Exemplaire 3/5 
100 x 135 cm 
Réf. : LANF10/01 
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Edouard Levé est né en 1965 à Neuilly sur Seine. Il est mort en octobre 2007. 
 

Artiste marqué par la souffrance du double et du dédoublement, il place ce trouble au cœur de son travail. 
D'abord très conceptuel, il met volontairement fin à une carrière de peintre abstrait et se lance dans la 
photographie en couleur, composée en intérieur, avec des modèles en vêtements de ville, posant sur un 
fond uni, souvent dans des postures en lien avec un sport (Rugby) ou une activité (Pornographie).  
Ecrivain, Edouard Levé travaille une écriture sobre, dégagée du pathos, dans des livres livrés sans "mode 
d'emploi", où le lecteur doit reconstituer une continuité. Son dernier manuscrit, Suicide, est déposé chez 
son éditeur trois jours avant qu'il ne se donne la mort à 42 ans.  
 

Dans Fictions, sur fond noir et sol noir, les personnages habillés en noir se livrent à des actions collectives 
dont le sens nous échappe. Inquiétantes, énigmatiques ou absurdes comme un rêve, les scènes ne 
semblent pourtant pas étonner ceux qui les interprètent : ils gardent, quelle que soit la situation, un sérieux 
cérémonial. Les modèles sont de tous âges. L'harmonie noire des vêtements sobres efface les signes 
sociaux. Difficile d'identifier le lieu (studio noir), ou l'époque (pas d'indices temporels, usage de l'argentique 
noir et blanc).  
À l'issue de ces neutralisations, reste le potentiel fantasmatique du hors champ narratif : quelque chose qui 
précède ou suit le moment de l'action, et dont on ne voit qu'un fragment. Une pièce du puzzle est donnée, il 
faut reconstituer ce qui manque. Un photogramme du film, plutôt que son scenario. Une phrase de 
l'histoire, plutôt que le roman.  À la différence de ses travaux antérieurs, qui s'inspiraient de codes visuels 
établis (Rugby, Pornographie, Actualités), Edouard Levé a conçu ces tableaux vivants en les dessinant 
d'imagination, sans se référer à un univers sémiologique préexistant. Le sens fuit à mesure que l'on s'en 
approche. Aucune solution n'est donnée à ces rébus. 
 

Ses modèles rejouent des situations sociales, politiques, sportives, oniriques, pornographiques, inspirées 
d'images préexistantes. Au départ, les rêves qu'il reconstitue sont les siens : "Je choisis des rêves, dit-il, 
dont ne me reste qu'une image arrêtée. J'écarte donc ceux qui se présentent comme des films, avec une 
narration, un début et une fin." Après quoi, il s'efface, il quitte sa propre intimité et commence à travailler 
l'inquiétante étrangeté des images qu'il arrache à l'actualité des photos de presse qu'il classe et archive.  
Reconstitution après reconstitution, Levé soustrait, élimine, gomme dans le champ de ses photos de plus 
en plus d'indices, signes, accessoires, informations. Sur fond neutre, monochrome, gris ou noirs, les 
visages sont inexpressifs, les costumes sont uniformes, jusqu'à faire de ses acteurs des personnages 
interchangeables et non des sujets singuliers. Ces rêves sont « comme des films muets dont nous 
n’aurons jamais les sous-titres », ces « images crispent comme le son du verre qu’on érafle, elles irradient 
leur malaise » (Emmanuelle Lequeux). 

Edouard LEVE 
Fictions, 2006 
Portfolio 
Photographie 
Série de 10 planches 
25 x 30 cm 
Ex. 20 
Réf. 
LEVE07/01ABCDEFGHIJ/PF 
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Lilly Lulay est née en 1985 à Francfort en Allemagne, où elle vit et travaille.  
 
Lilly Lullay est une artiste qui interroge le médium photographique par la collection de photographies 
amateurs. Elle utilise plastiquement ces clichés en mêlant parfois collage et  broderie. Ces images 
collectées sont des matériaux et des couleurs que Lilly Lullay utilise comme un peintre.   
Elle questionne la capacité des photographies à pouvoir stocker des émotions et des souvenirs. Dans la 
série Abstraktionen (2008), elle efface la réalité concrète des images, en isolant des fragments et crée des 
compositions proches d’un coloriste pour associer couleurs et émotions. Dans l’œuvre Amerika 1993 
(2010), elle retrace le voyage accompli aux Etats-Unis en 1993 par un couple de touristes allemands. De 
ce lot de photographies de canyons, l’artiste a isolé 88 fragments de ciel qui, une fois ré-agencés, peuvent 
évoquer le raz de marée d’images photographiques présentes dans notre société contemporaine. 
 
Lilly Lulay est une photographe qui ne réalise qu’à de rares occasions ses propres images. Son travail 
s’adosse en grande partie sur la collecte de clichés anonymes ordinaires trouvés au gré de ses 
déplacements. Cette forme d’appropriationnisme témoigne de cette surprésence de l’image dans une 
société de plus en plus conceptualisable comme un "phénomène vu". La quantité des images est telle, leur 
production si aisée, que leur durée de vie et leur valeur s’en trouvent d’autant diminuées. Les marchés de 
l’occasion – brocante, vide grenier – regorgent d’images que Lilly Lulay récupère afin de revisiter et 
questionner leur statut. En faisant cela, l'artiste ne cherche pas à questionner la notion d’auteur ou encore 
les conditions de production de l’art, mais plutôt à mettre en chantier le processus photographique lui-
même. 
Quelles sont les raisons qui nous poussent à prendre des photos? Au-delà du sujet qui a motivé la prise de 
vue, que ce manifeste-t-il de plus dans une photographie amateur ?  
Formellement, l'artiste se sert de divers procédés, comme le découpage, le collage ou la broderie afin de 
permettre à un sujet de se substituer à un autre. L’objet initial des clichés utilisés est escamoté au profit 
d’un élément contingent isolé dans la composition.  
Cette approche qui lie physiquement l’artiste à ses matériaux, comme un peintre à sa palette, crée les 
conditions à la fois pour faire transiter le statut des photographies de la sphère privée à la sphère publique 
et pour aménager de nombreux passages entre réalité et fiction. 
La série de collages Mindscapes est composée de différentes photographies trouvées et achetées, toutes 
issues d'un contexte privé. Les images anonymes ont été revisitées pour laisser place à des compositions 
abstraites où surnagent par endroits des vestiges de l’ancienne réalité. Découpés puis assemblés, les 
clichés originaux ont disparu. Les sujets concrets se sont évanouis au profit de géographies mentales. Par 
le déplacement et un travail formel, les images se chargent ici d’un tout autre sens. Elles recomposent des 
images inaccessibles à l’objectif de l’appareil photographique. Une fois retravaillées, elles s’arrachent à la 
réalité qu’elles désignaient pour concourir à l’écriture d’une fiction poétique. 

                  Texte Galerie Ilka Bree 

LILLY LULAY 
Mindscapes 02, 2010  
Collage photographique 
28,5 X 37,5 cm 
Exemplaire unique 
Réf. : LULA11/01 
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Né en 1962. 
Vit et travaille à Londres. 
 
Diplômé de l’université des Beaux-Arts de Bristol et de l’école de sculpture de Londres. 
 
Charles Mason, dans ses travaux récents, déploie une approche minimale déceptive. Les formes 
sculpturales employées sont le plus souvent des éléments récupérés de l’espace urbain, puis déplacés 
dans le lieu de la galerie. 
 
Les objets qui pourraient être définis par leur forme et leur emploi propre, ici, sont laqués, peints ou 
recouverts de scotch leur offrant une aura d’utopie moderniste. Ils semblent imiter et offrir les souvenirs de 
leur fonction pratique, qu’implique la reconnaissance immédiate pour le spectateur, mais le contexte reste 
inapproprié. Face aux sculptures semblent courir quelques tensions physiques intrinsèques liées à la 
question de la survie de ces objets en tant que sculpture. La question de ces objets et de leurs propres 
cadres physiques est un moyen de créer du sens et ces mêmes limites jouent le rôle de la sculpture. 
 
« Les travaux investissent une voie dans laquelle nous reconnaissons nous-même les matériaux du monde 
qui les constituent. Comme des créatures plongées dans un monde physique nous pouvons hésiter entre 
nous perdre nous-même, à la fois mentalement et littéralement, ou attendre de les localiser ou d’en 
retrouver les fragments, comme si nous n’avions jamais été totalement en possession de ce que nous 
voyons. Les sculptures de Charles Mason jouent activement de ce genre de contradictions fortes indiquant 
sans enquête ou besoin sécuritaire, deux états mutuellement dépendants qui existent rarement en 
harmonie l’un avec l’autre ». 

Simon Wallis 
 

Charles MASON 
Sans titre, 2007 
Tirage numérique 
41,5 x 29,5cm 
Exemplaire unique 
Réf. MASO07/01 
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Née à Tours en 1976. 
Vit et travaille à Bordeaux. 
 
2001 : Ecole nationale supérieure des arts de Cergy. 
1998 : Diplômée de l’école du Louvre. 
 
 
Artiste multi facettes, la jeune plasticienne joue avec l’équilibre et surtout le déséquilibre, héritage de son 
passé de danseuse et de trapéziste. Dessins oniriques, installations instables et transformables, 
photographies qui luttent contre la pesanteur, l’univers de Caroline Molusson s’exprime dans la perception 
inhabituelle de l’espace qui nous entoure. 
 
Au travers de ses travaux, elle essaye d’élaborer une relation plus consciente aux espaces dans lesquels 
nous nous trouvons. Elle cherche à perturber nos habitudes en jouant sur la multiplication des points de 
vue, la perte des directions, la lutte contre la pesanteur, le basculement et le bouleversement des repères. 
Elle essaye de sortir d’un rapport purement utilitaire au corps, à l’espace et aux objets afin de laisser 
entrevoir une autre réalité dans laquelle les lois physiques seraient différentes.  
 
Des Equilibres de Caroline Molusson nous entraine dans une étrange dimension où nos sens nous 
trompent. En jouant sur les positons et avec les meubles, elle nous prouve que l’espace n’est pas statique 
et qu’il existe maintes manières de l’occuper. Les photos perturbent la perception habituelle du spectateur 
et chacune d’entre elles est une devinette à résoudre. 
 
« J’essaie d’être attentive à la perception physique, sensorielle de notre environnement afin de le 
retranscrire de multiples façons dans mon travail. Je cherche à partager les sensations ressenties et à les 
mettre en forme, trouver un rythme et une énergie. Comment vivre la réalité autrement dans notre propre 
corps ? Comment sortir de son corps et de son espace ? » 

Caroline MOLUSSON 
Des Equilibres 2, 2001 

Photographie (tirage lambda) 
50 x 75 cm 
Exemplaire n°2/3 
Réf. : MOLU08/01 
Galerie IIka Bree 
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Série de 5 œuvres extraites : 1000019 (visuel) / 1011986 / 3540671 / 4810349 / 5075481 
 
Né en 1931 à Hocquincourt en France, décédé le 6 août 2011 en Italie. 
 
Né de parents polonais, il retourne dans ce pays en 1935, puis il est déporté en Allemagne avec sa famille 
en 1940. Il revient en France en 1945. Il suit une formation de dessinateur lithographe, puis il fait l’école 
d’Arts plastiques de Lodz en 1949 et les Beaux-Arts de Varsovie de 1950 à 1956.  
En 1965, Roman Opalka décide de visualiser le temps dans sa durée par des nombres, et d’inscrire son 
propre corps dans un processus de création qui manifeste l’articulation entre l’art et la vie.  Ce choix est, et 
restera jusqu’à sa mort celui d’un projet de vie, il s’appelle Opalka 1965/1-(infini).  

L’idée de Roman Opalka est simple : il s’agit de peindre à la suite, des nombres, en partant du chiffre «un» 
pour aller jusqu’à « son » infini. La première toile, représente les nombres de 1 à 35 327. Ce Détail de 
«l’infini» réalisé, l’artiste prend une autre toile et commence par peindre le nombre suivant le dernier, qui 
est inscrit sur la dernière ligne de la toile précédente tout en bas à droite. Il peint donc ce nouveau nombre, 
tout en haut, en commençant bien à gauche, sur la nouvelle toile, et poursuit avec le nombre suivant, et ce, 
de toile en toile… 

Le projet est fixé sous la forme suivante : les nombres sont toujours peints à la peinture acrylique blanche 
avec un pinceau n°0, sur des toiles de 196 x 135 cm , sur des fonds unis. Jusqu’en 1972, Opalka peint des 
chiffres blancs sur des fonds noirs, puis il décide d’éclaircir ses fonds, à chaque nouvelle toile il ajoute au 
fond noir et au gris d’origine, 1% de blanc. Ainsi chaque Détail se dirige avec régularité et lenteur vers le 
blanc. Ultime étape du monochrome de l’invisibilité absolue qui durera, si elle est atteinte, jusqu’à la fin de 
la vie, d’un vieillard vivant une vie déjà achevée. A partir de 1972, il décide d'enregistrer sa voix prononçant 
en polonais chacun des nombres qu’il peint au fur et à mesure. Puis, dans son atelier, après chaque 
séance de travail, Opalka prend une photographie de son visage devant la toile qui est en cours de 
réalisation et toujours dans les mêmes conditions d’éclairage, d’attitude et de vêtement. Ceci montre un 
autre visage de sa visualisation du temps.  

Moins connu que l’activité picturale du peintre, son travail photographique est au cœur de l’ouvrage publié 
par Bernard Chauveau Editeur et le Néant, éditeur. Conçu par Roman Opalka, ce livre d’artiste se veut une 
extension directe de son protocole artistique centrée sur sa pratique photographique. L’artiste, face à 
l’objectif, matérialise son regard sur le temps. 50 photographies couvrant la période de 1972 à nos jours 
ont été choisies par l’artiste pour composer cet ouvrage. Chaque portrait est imprimé en bichromie sur une 
double page avec le nombre correspondant à celui apposé sur la toile au moment de la prise de vue. 
L’ensemble est complété par le texte fondateur de l’artiste, « Statement Opalka  1972 », reproduite dans la 
version originale, en polonais, mais aussi en français et en anglais. Le tirage est limité à 245 exemplaires. 

Roman OPALKA 
Roman OPALKA, 2009 
Photographie 
50 autoportraits originaux imprimés en 
bichromie de 1972 à nos jours 
30 x 48 cm 
Réf. : OPAL09/01ABCDE/PF 
Editeur : Editions Bernard Chauveau 
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Né en 1978 à Aubagne. Il vit et travaille à Altier (Lozère) et à Marseille. 
 
Les photographies de Lucien Pelen mettent en scène un personnage, perdu dans l’immensité du paysage. 
Entre land-art et performance, hyperréalisme et incongruité, ses acrobaties et autres périlleuses 
déambulations évoquent Yves Klein, Philippe Ramette, Francis Alÿs. 
 
Se mettant en scène, souvent dans le plus simple appareil, il réalise de véritables performances et autres 
prouesses de haute voltige, ne cessant de défier les lois de la gravité. L’artiste ne cherche pas à réaliser 
une performance sportive, mais à incarner un état transitoire et précaire. Au bord d’un précipice, en haut 
d’une falaise, en équilibre sur un pont, perché au sommet d’un poteau télégraphique ou pendu la tête en 
bas à une branche d’arbre, il semble inéluctablement attiré par le vide. C’est d’ailleurs ce dernier qui 
prévaut dans la composition de la plupart de ses photographies. L’homme s’égare dans l’immensité des 
paysages. La nature reprend ses droits sur lui et le miniaturise pour mieux le dominer. 
 
Quelques secondes sont parfois nécessaires pour enfin le détecter, s’aspergeant le visage à l’aide d’un 
arrosoir en se tenant d’une seule main à la rambarde d’un pont, ou bien pendu au beau milieu d’un champ, 
nu et armé d’un balai et d’un couvercle de poubelle. 
 
L’œuvre Lozère 2 représente un paysage dans lequel on aperçoit un individu volant dans l’espace, 
basculant sur sa chaise du haut d’une falaise. L’artiste lance un défi à l’espace et au temps. La chute 
possible devient l’évidence du paysage : le corps, dans un mouvement impossible, écrit sa possibilité 
d’existence en échappant à la logique du commun. 
 
Est-ce le paysage qui habite l’homme ou bien l’homme qui habite le paysage ? Les photos de Lucien Pelen 
dévoilent des paysages éblouissants, dans lequel l’homme cherche à retrouver à travers ses nerfs, ses 
muscles et parfois sa nudité le contact direct avec le souvenir de la nature. L’homme n’est plus dans le 
paysage, c’est le paysage qui est passé en lui. 

Lucien PELEN 
Lozère 2, 2005 
Photographie couleur 
60 X 60 cm 
Exemplaire 6/6 
Réf. PELE07/01 
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Giuseppe Penone est né à Garessio, (Italie) en 1947, il vit et travaille à Paris et en Italie. 

Les recherches de Giuseppe Penone portent sur le caractère double de la nature : l'ancrage de l'homme 
dans le monde concret et la transformation de ce monde par l'homme. Il développe ces notions tout au 
long de sa production artistique, que ce soit à travers ses sculptures, dessins, photographies ou 
installations. Son ensemble d'œuvres intègre différents niveaux de sens sur la nature et sur la notion de 
sculpture vivante. Il élabore une pensée philosophique sur l’être et son rapport à la nature en privilégiant 
une connaissance sensorielle du réel plutôt que sa représentation. 

Giuseppe Penone est le dernier arrivé au sein de l’Arte Povera, mouvement réunissant des artistes 
italiens comme Michelangelo Pistoletto et Mario Merz. Certains de ces artistes utilisent des matériaux du 
quotidien et aculturels, comme la corde, le ciment, le végétal…et contrastent avec la noblesse des 
matériaux traditionnels de la sculpture tels que le marbre ou le bronze. Les artistes de l’Arte povera 
utilisent un langage métaphorique qui renvoie à la nature ou à la société contemporaine. La pensée, qui 
préside à ce mouvement contemporain des événements de 1968, est contestataire et réagit contre "l’art 
riche” d’une société de consommation.  

La réalité physique est un point de départ pour l'artiste, donnant lieu à des correspondances, par 
exemple entre création et respiration, geste et trace, espace et action, nature et corps humain. Son 
œuvre se distingue par son ancrage au sein de la terre de Ligurie et de son village de Garessio, lieu 
riche d’eau et de grottes, des traces d’une préhistoire toujours présente à l’horizon de l’artiste.  
                

L’œuvre de Penone est en prise avec les questions du temps, de l’être, du devenir. Mettant l’accent 
autant sur le processus créateur que sur l’œuvre, l’artiste s’identifie au souffle, au flux, à l’érosion, à la 
croissance afin de rendre compte que l’essence précède l’existence. Révélant le mouvement incessant 
au cœur du cycle naturel qui, avec le temps, altère les êtres et les choses, l’artiste aborde de différentes 
manières la relation du corps à l’œuvre, que ce soit par l’implication de son propre corps dans ses 
sculptures en articulant nature végétale et nature humaine, jusqu’à la métamorphose de l’une dans 
l’autre. En 1968, il réalise l’œuvre J’ai empoigné un arbre, il continuera à grandir sauf à cet endroit, 
Giuseppe Penone saisi un arbre de sa main droite, détache délicatement sa main, en mémorise la forme 
par un moulage en plâtre, puis réalise une version en acier qu’il replace au même endroit sur l’arbre. 
Pendant dix ans, l’arbre grossi et croît autour de cette empreinte. Giuseppe Penone accorde au toucher 
une place privilégiée, le considérant comme le premier des sens formant notre pensée. Le toucher 
détermine notre empreinte, notre présence au monde mais l’empreinte témoigne aussi du vide que laisse 
le corps en se déplaçant dans l’espace ce qui est également un des principes de la sculpture. 

Le toucher procède d’une expérience cognitive qui contribue à former notre connaissance et c’est 
seulement à partir de cette connaissance que l’on peut voir.      

Giuseppe Penone 

Giuseppe PENONE 
Géométrie dans les mains, 2010 
12 impressions jet d’encre sur papier  
Hahnemülhe 300g 
30,5 x 22 cm 
Exemplaire 16/35 
Réf. : PENO10/01 
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Né en 1974.Vit et travaille à Paris. 
 
Dans ses œuvres Jacques Perconte travaille sur les différentes étapes de déformation d’un corps et d’une 
image à travers des supports comme le multimédia, la vidéo, la photo. Très vite, le corps s’inscrit dans sa 
pratique. Il a commencé ses travaux sur « le corps du texte et le texte du corps » où il pratiquait plutôt la 
peinture et le dessin, en prenant en compte le trait, sa texture, la couleur et le modelé. Puis il se met à la 
vidéo, il filme des corps et regarde les images filmées, et se pose la question du lien entre la vidéo et 
l’image du corps, et rapidement il filme les écrans. En 1997, il fait ses premières photos d’écrans avec les 
premiers appareils photos numériques. En 2002, il fait la série Corps numériques et entame une collection 
de photos de corps. 
Dans sa pratique, Jaques Perconte se sent très proche  des mouvements picturaux Colorfield et Hard 
Edge. En photographiant l’image sur l’écran, il recherche la saturation des couleurs, les défauts des 
images, pour créer des effets de matières, des textures différentes. Il met en avant les contours de l’image 
avec les pixels. Les moires, les trames créent également des textures, des matières.  
 
It’s all about love synthétise les grandes étapes d’un travail pour la préparation du livre 38 degrés.  
Avec ce projet de livre, et en prenant pour modèle Isabelle, sa compagne, Jacques Perconte lie son travail 
photographique à son histoire d’amour. Il aboutit à une grande collection d’images, toutes différentes. Dans 
ce travail la relation entre Jacques Perconte et l’image s’est développée, agrandie, mais l’artiste s’est 
éloigné de son modèle Isabelle, et donc de son amour. Il décide alors de trouver un moyen de quantifier la 
quantité d’amour qui réside dans l’image, à chaque fois qu’une image se matérialise. It’s all about love est 
une œuvre sur Internet (une pièce de net art) qu’il débute en 2004.  
A chaque fois que l’on consulte une image, elle est plus ou moins modifiée avant d’être affichée : le code 
source de l’image (le code hexadécimal) est altéré par un programme (love writing program) qui remplace 
une variable (calculée suivant différents paramètres), par le texte « I love you ». Le code source ainsi 
modifié, l’image est altérée (pixellisation, déformation, nouvelles couleurs, disparition). Cette méthode 
absurde d'écriture littérale de l'amour dans l'image, dans le code, donne à voir chaque fois une nouvelle 
collection d'images plus ou moins empreintes d'amour. Là où il y a plus d’amour, il y a moins de 
représentation. 
 
 
Voir le site http://itsallaboutlove.38degres.net/  et cliquer sur un programme pour voir ce qui ne se voyait peut-être pas assez  
 
Color-field : Mouvement artistique aux Etats-Unis et au Canada des années 1950/60. Signifie « champ de couleur ». Ce terme désigne des tableaux présentant de 
vastes plages de peinture uniformes, d’où est exclue toute illusion de profondeur. La toile, souvent recouverte de couleur d’un bord à l’autre, semble un fragment 
de surface. La distinction entre figure et fond disparait au profit du « all over »  (terme employé pour définir les peintures de Jackson Pollock en 1940, et qui 
correspond à une répartition uniforme des éléments picturaux sur toute la surface du tableau, qui semble se prolonger au-delà des bords).  
Hard Edge : Mouvement artistique aux Etats-Unis, des années 1950/60. Ce terme s’applique à des toiles dont la surface est couverte de plages de couleurs 
uniformes et bien délimitées. Là aussi, la distinction entre figure et fond disparait au profit du « all over » . Ces œuvres présentent une surface agencée selon une 
géométrie rigoureusement symétrique. 

Jacques PERCONTE 
Sans titre, 2008 
Série « It’s all about love » 
Polypropylène sur plastique 
108 x 108 cm 
Exemplaire n°1/3 
Réf. PERC08/02 
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Né en 1962 à Plymouth. Vit et travaille à New York et Provincetown (Massachussets). 

Jack Pierson couvre un large éventail de techniques, il réalise des peintures, des photographies, des 
sculptures, des installations, des assemblages de lettres, des dessins et des livres d’artiste, qui sont des 
invitations au rêve dans un quotidien intime, anodin.     Son style est caractéristique de l’école 
photographique de Boston qui regroupe les artistes David Armstrong, Nan Goldin , Mark Morrisroe, et 
Philip-Lorca Dicorcia.  Ces artistes travaillent indépendamment les uns des autres mais ils explorent tous 
une photographie intimiste.                                       

Les images de Jack Pierson, nous plongent dans un univers évoquant publicité et cliché 
cinématographique. Il articule un travail autour du quotidien mythifié par des images énigmatiques mais 
évocatrices d’une vie fantasmée. Les photographies de Jack Pierson ont des couleurs délavées, 
surexposées ou floues afin de manifester la nature évanescente du sujet ; comme une voix qui s’éteint ou 
une image qui s’évanouit. Beaucoup de ses œuvres jouent sur un registre mélancolique avec la nostalgie 
de rêves non accomplis : ceux du rêve américain et du cinéma hollywoodien de série B.    
       Jack Pierson utilise ses amis comme modèles et questionne la culture des 
stars, qu’il s’agisse des stars du cinéma, du théâtre ou de l’art. Cet artiste joue avec légèreté sur ce 
qu’explique Roland Barthes dans Les Mythologies : le quotidien le plus trivial de l’homme célèbre, exerce 
de la fascination et au lieu de l’humaniser, le rend divin. Ce qui intéresse Jack Pierson, c’est l’attraction de 
ces mirages inaccessibles, dans lesquels chacun se projette, même si ce n’est que pour n’en retenir que 
de la frustration.   

Dans cette série de 13 photographies de lieux de vacances à Provincetown Jack Pierson décline des 
images banales, ses photographies sont les fragments d’un quotidien : un intérieur, une chambre vide, un 
lit défait, un coin d’évier, un bouquet fané, le visage d’un ami, le corps d’un amant, une fenêtre, un bord de 
mer…  Provincetown 11, est livrée comme un élément disparate, un extrait d’une narration décousue qu’il 
faut monter soi même. Jack Pierson utilise l’allusion, la distance et nie toute narration, sauf celle que le 
spectateur souhaite vivre.   

Les images de Jack Pierson sont prenantes en ce qu’elles nous renvoient à nous même, à nos solitudes, 
nos attentes, aux lieux traversés, aux êtres rencontrés, à l’éternelle dichotomie entre identité et désir, à la 
vie qui s’écoule et au temps qui passe, à nos vanités.        
            

 Véronique Bouruet-Aubertot 

 

Jack PIERSON 
Provincetown 11, 2003 
Série 13 images d’un lieu de vacances  
Tirage argentique sur papier archival  
61 x 50,8 cm 
Exemplaire 9/25 
Réf. : PIERJ10/01 
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Née en 1973 à Cambrai. Obtient un BTS Arts appliqués, Textile et Impression en 1995 et suit les cours de 
l’Ecole des Beaux Arts de Bordeaux de 1998 à 2001. Vit et travaille à Bordeaux. 
 
Chantal Raguet interroge les frontières entre le décor, l’ornement et les arts décoratifs. Elle définit sa 
démarche comme un style décoratif « transgressif », qui touche au recouvrement mural, au motif et au 
mobilier. Dans son travail, il y a une certaine forme de volonté de tromper sur l’apparence, sur l’aspect, tout 
en conservant une portée esthétique, poétique ou symbolique. Son vocabulaire plastique passe par la 
collecte obsessionnelle, l’accumulation, la répétition, la déconstruction, le renversement, l’inversion, la 
contradiction.  
 
Le mobilier est pour elle un récepteur du bon goût ou du dégoût. Dans l’œuvre Commode Louis Caisse, de 
2001, une commode disparaît sous une multitude de boutons violemment cloués dans le bois. Cette œuvre 
est dans le « faire joli » en apparence, car elle dénote une forme inquiétante d’invasion.  
 
« J’évolue parmi des éléments de proximité, considérés comme banals, quotidiens, vulgaires ou désuets. 
Je procède par prélèvements et pratique le vandalisme oculaire. Je les réactive et questionne leurs places 
et valeurs respectives. »    
 
La démarche de Chantal Raguet a une perspective critique de l’ordre et des codes établis, elle dénonce les 
normes au profit des minorités et de toutes formes de mises à l’écart. Le décoratif permet à l’artiste de 
maintenir une position d’insoumission et de subversion. En 2004, dans Aujourd’hui j’ai joui, et à partir d’une 
toile de Jouy, elle remplace des saynètes aux figurines convenues, tirée d’un Watteau ou d’un Fragonard, 
par une ménagère poussant son chariot de supermarché, ou une marée noire dans un paysage bucolique.  
En 2006, dans Projet FOMEC, Chantal Raguet a dissimulé des miniatures pornographiques représentant 
des hommes entre eux. Elle voulait exprimer les rapports masculins entre eux dans une société 
« hétéronormée ».  
 
L’Autoportrait est une œuvre singulière puisqu’il s’agit d’une photographie de l’artiste. Les objets du 
quotidien sortis de leur contexte, sont ici ses cheveux : des cheveux perdus, collectés et enroulés avec des 
câbles électriques autour de son visage, son cou, ses seins... Cette œuvre est évolutive, car elle continue 
d’accumuler les cheveux perdus. En effet dans l’Autoportrait, de 2003 on ne voyait que l’espace du visage, 
celui de 2005 on voit son buste, et en 2007, son corps est envahi de cheveux, jusqu’aux coudes. 
 
« J’effectue toutes sortes de corrections, de retouches et de réajustages sur l’emplacement réel des 
choses. Je voudrais rendre regardable ce qui ne l’est pas ou faire voir ce que l’on ne voit plus pour des 
raisons d’accoutumance visuelle (…) ». 

Chantal RAGUET 
Autoportrait, 2005 
Photographie 
Impression numérique sur bâche 
91x 91 cm 
Réf. : RAGU09/01 
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Né en 1928 à Baden en Autriche, il vit et travaille à Vienne et à Enzenkirchen. 

Il a fait des études d’architecture à l’Ecole de Villach (1947-1949), puis il a suivi un enseignement à 
l’Akademie der bildenden Künste de Vienne (1950). Arnulf Rainer est cofondateur du Hundsgruppe (« 
Groupe du chien »), d’inspiration révolutionnaire et surréaliste, il développe un travail existentiel proche de 
l’Art corporel, il s’inspire des différents aspects du langage corporel. 

Arnulf Rainer, pratique un art de la défiguration. L’un des procédés picturaux que cet artiste affectionne 
consiste à travailler à partir d’images existantes, le plus souvent des reproductions d’œuvres d’autres 
artistes, qu’il recouvre de « surillustrations » ou « surpeintures » (« Übermalungen »), qui changent les sens 
ou révèlent en elles un sens nouveau. L’artiste a une relation conflictuelle avec la représentation en général, 
et avec les images sacralisées. Dans les années 1960, cette relation de fascination et de rejet se manifeste 
dans des autoportraits (les Faces Farces) où la figure humaine subit de telles atteintes que le mot sacrilège 
peut être évoqué. Dans une série de 1978, l’artiste surcharge et brouille les photos de masques mortuaires 
de grands hommes comme Canova, Beethoven, Nietzsche… Il utilise le répertoire pictural de 
l’expressionnisme abstrait, avec la projection de peinture, raturages, griffures…Il nous donne à voir un 
visage défiguré, à peine reconnaissable, voire invisible. Il met en péril la caractéristique même du portrait : la 
ressemblance.  
Son travail est porté sur l’intériorité, l’identification, la transformation. Par exemple ce qui l’intéresse dans 
ces masques mortuaires, c’est l’absence de charge émotionnelle dans l’expression. Le masque mortuaire 
est un arrangement qui tend à effacer toute idée de souffrance. Il inspire le repos, la paix. Rainer, contre 
cette tradition, crée une métamorphose du masque mortuaire. Le graphisme rehaussé souligne et exacerbe 
les caractéristiques de ces visages pour faire de véritables hommages à ces penseurs, musiciens, poètes, 
politiques, acteurs…  

Depuis les années 1950, Arnulf Rainer s’intéresse à l’art brut, il fait des recherches sur les institutions 
psychiatriques, collectionne des textes, dessins et photos d’archives psychiatriques. L’artiste essaie 
d’imiter ce qu’il voit dans ces archives, notamment en prenant de la drogue. En 1967, il écrit Schön and 
Wahn, une apologie de l’art des psychopathes, dans laquelle il défend les valeurs expressives des gestes 
et grimaces schizophréniques. C’est alors qu’il dessine et peint sur des autoportraits photographiques où 
il fait des grimaces. Les photographies sont faites dans des photomatons et chez des photographes 
professionnels, ces autoportraits portent une certaine tension des muscles et des nerfs, nécessaire afin 
d’obtenir des expressions faciales. La tension faciale détermine un changement de personnalité, la 
tension nerveuse exprime tous les sentiments refoulés, ce que l’artiste appelle les forces psychotiques. 
Arnulf Raiser tente une identification mimétique des états psychotiques. 

Arnulf RAINER 
Selbsbildnis, 1969 
Tirage argentique 
60 x 50 cm 
Exemplaire 10/10 
Réf. : RAIN10/01 
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Sophie 
RISTELHUEBER 
La ligne de l’équateur, 2006 
Sérigraphie 
Exemplaire 3/10 
60 x 72 cm 

Réf. RIST07/01 

 
 
Le Luxembourg III, 2004 
Tirage jet d’encre 
44X58 cm 
Exemplaire 14/23 

Réf. RIST07/02 

© Gaëlle Deleflie 
 
Née le 21 octobre 1949. Vit et travaille à Paris. 
 
Sophie Ristelhueber a étudié à la Sorbonne et à l’Ecole pratique des hautes études. Jusqu’an 1980, elle 
travaille dans l’édition.  
Ses œuvres fondatrices datent de 1982 à 1986. Quand elle enregistre la destruction de Beyrouth pour la 
Mission photographique de la DATAR (Délégation à l’aménagement du territoire et à l’action régionale), 
elle observe des paysages dans les montagnes françaises du Centre et des Alpes. Par la suite, Sophie 
Ristelhueber ne cesse de se porter sur les lieux de conflits - Arménie, Bosnie, Liban, Koweït, Iraq. 
 
Sophie Ristelhueber déclare : « Je suis une femme en colère ». Toujours selon ses propres mots, elle 
« s’attache depuis plus de vingt ans, aux désordres de lieux traversés par des évènements majeurs quels 
qu’ils soient (mais d’origine très diverse), tels qu’une guerre civile (Beyrouth - photographie, 1984), un 
tremblement de terre (Arménie, 1989), guerre du Golfe (fait, 1992), les grandes frontières symboliques 
(Evry One, 1994), et La campagne, 1997, les grandes frontières symboliques d’Asie Centrale, avant que le 
11 septembre ne les mette en première ligne (L’Air est à tout le monde, II, III, IV, 2000, 2001, 2002), la 
Mésopotamie, de Babylone aux conflits les plus récents (Dead Set, 2000, et Irak, 2001) ». 
 
Ce que l’artiste accomplit n’a pas vocation de s’inscrire dans le contexte - fortuit, éphémère -du reportage. 
Elle interroge les conflits de la fiction et de la réalité, parcourt les marges, se livre à une manière 
d’archéologie des indices, elle se fond, muette, dans le monde perceptible et audible. 
 
« Les êtres humains sont toujours absents de ses photographies de guerre, qui se focalisent seulement sur 
les traces de la violence : les ruines, les cratères de bombes qui meurtrissent la terre. Ses images sont 
comparables à celles d’une archéologue découvrant les vestiges d’un désastre, hantés par le silence et 
l’oubli » (Luc Desbenot). 
 
Il existe une exception : une série de photographies où l’humain est présent. Elle photographie les victimes 
de la Bosnie après un voyage en Yougoslavie en 1994. Il s’agit de personnes couturées par du fil épais 
qu’elle traite en très grand format, tels des paysages. 
 
En 2005, dans l’une de ses œuvres, figurent densément toutes ses obsessions : traces, destructions, 
obstacles en tous genres pour se séparer de l’autre. Comme toujours chez elle, il ne s’agit pas de relever 
un contexte ou responsabilités politiques d’un côté ou d’un autre, mais de créer une œuvre sans limite de 
temps et d’identité. 
 
« Ses images ne cherchent aucunement à imposer un jugement ou à réorganiser le regard, mais plutôt à 
élaborer des récits multiples offrant un éventail de possibilités nouvelles et stimulantes. Image après 
image, projet après projet, des thèmes fondamentaux comme l'inquiétude de la mémoire, les délires du 
pouvoir ou l'obscénité de la souffrance humaine sont abordés non pas sous l'angle de la fatalité ou de 
l'excès, mais de leur inscription discrète dans la vie qui passe, inexorablement. » (1) 
 
(1). Marta Gili, extrait de la préface du catalogue d'exposition Operations de Sophie Ristelhueber, coédité par Les presses du réel, 
le Centre national des arts plastiques (CNAP) et les éditions du Jeu de paume, 2008. 
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Né en 1947 à Paris. Il a travaillé au Japon, aux Etats –Unis, au Québec, en Corée et en Europe 
 
Georges Rousse a envers la peinture et la photographie un double comportement. Il se sert de la 
photographie pour déterminer le morceau d'espace qu'il va utiliser, mais par la suite il réalise un travail de 
peintre. 
Il recherche des lieux "en souffrance", voués à la destruction. Il s'agit de trouver l'âme de ce lieu, d’en 
extrapoler les volumes et d’en réimplanter les formes. Il le nettoie ensuite, cherche un espace de clarté qu'il 
transformera bientôt en foyer de lumière. Il travaille en respectant les grandes règles des maîtres de la 
peinture et de la perspective. Ces lieux proches de la mort sont en quelque sorte réhabilités par l'apparition 
savante de formes géométriques, de couleurs ou de mots.  
 
C'est alors que le photographe signe son intervention. La photo et sa révélation sur un support chimique va 
magnifier la lumière, aplanir les volumes, et rendre ainsi visible l'illusion tant préparée. Son œuvre pose la 
question de la réalité et de son illusion. En effet, comment détecter dans ses photos l'artifice du réel. Alors 
qu'il simule la réalité il crée un lieu unique vu d'un seul point focal choisi par lui. L’œuvre exposée est 
toujours la photo finale prise du point de vue à partir duquel il construit ou déconstruit l’espace, 
automatiquement le spectateur peut reconstituer mentalement l’espace réel qui est devenu un espace 
photographique, plan. 
 
Dans les années 1980, personne ne pouvait visiter les espaces investis. Mais en vingt ans, il y a eu une 
évolution très rapide de la technologie. Ce que l’artiste faisait en 1986 dans les espaces était perçu comme 
étant réalisé dans un espace réel, mais aujourd’hui ses œuvres semblent travaillées sur ordinateur. Ainsi, il 
a décidé de montrer les espaces aux gens, pour qu’ils éprouvent physiquement la transformation du lieu, et 
qu’ils comprennent qu’il travaille sur l’espace et non sur l’image manipulée par ordinateur. 
 
« Les grands formats photographiques ont toujours été le médium privilégié pour restituer artificiellement la 
monumentalité des lieux et plonger le spectateur dans mon imaginaire. Le papier photographie, traduit 
convenablement cette monumentalité. Le numérique a évolué rapidement apportant à mes tirages une meilleure 
transparence, une subtilité des lumières, une saturation des couleurs, une constance d’un exemplaire a l’autre. 
Avec cette série d’estampes à jet d’encre travaillée dans l’atelier Franck Bordas à Paris, j’ai voulu, sans concurrencer 
les photographies monumentales épuisées, aller le plus loin possible dans ce que j’estime être ma lumière, ma 
couleur et les partager plus intimement, par le papier, avec ceux qui ne peuvent aller dans ces lieux. » 
 

Georges ROUSSE 

Metz, 2003 
Tirage numérique 
112 x 92 cm 
Exemplaire : 30 
Réf. : ROUS03/01 
Editeur : Catherine Putman 
Editions 
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Né en 1959 à St-Chamond, il a fait des études à l'Ecole des Beaux- Arts de St Etienne. Il vit à Paris.  

Djamel Tatah peint systématiquement des portraits isolés ou des groupes. Ces figures sont 
enveloppées d'un vêtement informe, elles ont un port altier, quelquefois les épaules tombantes ; mais 
elles sont toujours anonymes. Cette inexpressivité lui permet de dépasser le sujet portrait pour privilégier 
la puissance picturale dans un système explorant les contrastes. Djamel Tatah s'inscrit dans un retour au 
genre du portrait mais rejette les codes esthétiques de la figuration traditionnelle pour libérer l'intensité 
psychologique. 

 

Il travaille d'après des photographies qu’il réalise lui-même. L'utilisation de cette technique est un outil 
qui lui permet d'extraire des informations visuelles, des gestes qu’il recherche pour les projeter sur la 
toile. Il fait poser des gens de son entourage parce qu'ils lui offrent une plus simple image d'eux-mêmes, 
qu’il peut exploiter plus librement. De plus, le procédé photographique, renforce sa distance avec le 
modèle. Cette photo du modèle est traitée ensuite à l'ordinateur ou avec un calque, puis il la retourne, la 
corrige, l'imprime et la projette directement sur la toile. Ce processus, dans une expérience directe, 
annule le travail de dessin et de composition et contribue à défaire l'identité du modèle. 

 

Ses personnages ne disent rien, n'expriment rien, ils sont là simplement face à nous. Ce qui est 
exprimé, c'est une réalité retenue qui en cela devient source d'émotion. Il a choisi une simplicité des 
moyens qui imposent une charge affective à ses tableaux qui nous parlent de la coexistence de nos 
solitudes, de nos rencontres manquées. 

 

Presque toujours dans les toiles de Tatah se retrouve cette silhouette isolée et solitaire dans un 
traitement similaire. Cet être sans nom qui n'est personne en particulier mais tout le monde et chacun, 
est comme le reflet en miroir d'un proche de l'artiste ou peut-être de lui-même.  

 

Djamel TATAH 

Sans titre, 2007 
Lithographie 
63 X 70,5 cm 
25 exemplaires 
Réf. : TATA07/01 
Editeur : Michael Woolworth 
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Né en 1954 à Boissy-l’Aillerie, il étudie l’architecture de 1973 à 1979. Il est Lauréat du prix Niepce en 1997. 
Il vit et travaille à Paris où il enseigne à l’Ecole Nationale Supérieure des Beaux-Arts. 
 
Depuis le début des années 80, Patrick Tosani prend pour base de son travail une interrogation de la 
nature du médium photographique et de ses possibilités. De sa formation d’architecte, Tosani semble avoir 
conservé un goût prononcé pour la monumentalité comme pour la construction de l’espace. Dès les 
années 80, il transpose ces notions dans des photographies qui se nourrissent dans un premier temps 
exclusivement du monde des objets, avant que n’apparaisse progressivement, le corps humain. 
  
Ses clichés mettent chaque fois le spectateur à l’épreuve de ses perceptions tactiles, visuelles et spatiales. 
Traqués sur fond neutre par un cadrage serré et restitués à l’échelle monumentale dans une vision toujours 
frontale, ces fragments de réalité se retrouvent disséqués sur de grands formats couleur, tout en prenant le 
corps du spectateur comme étalon. 
 
La simplicité comme la précision quasi chirurgicale des œuvres de Patrick Tosani mettent l’objet à nu sous 
son angle le plus glacial, creusant l’écart entre le réel et son image. La matière est là, mais reste figée en 
surface, sans profondeur, dans une perpétuelle ambiguïté. 
 
Ce qu’il recherche, c’est la justesse dans la lisibilité et veut montrer ce que peut la photographie par son 
réalisme, sa manière frontale de présenter les choses. Tout son travail consiste à rechercher comment on 
passe de la réalité si riche en trois dimensions (qui inclut celle du temps) à un espace en deux dimensions, 
plat, frustrant. Mais cet appauvrissement du réel, cette frustration, sont passionnants car ils obligent à une 
manipulation mentale, à une conceptualisation. 
 
L’événement, chez lui n’a pas beaucoup de prise. Ses photos ne font pas référence à l’histoire ou bien peu. 
Il n’illustre pas un propos ou un événement, mais la forte présence visuelle qu’il tente de donner à ses 
images, et qui n’a pas en premier lieu un objectif formel, aurait surtout l’ambition de questionner la 
personne, l’individu aujourd’hui, dans son environnement, en faisant l’économie de procédures 
d’illustrations à la mode. Il souhaite que la masse et la densité, dont il a doté visuellement ces images, 
évoquent la densité des individus et des personnes nécessairement inscrits socialement dans notre 
époque. 

Patrick TOSANI 
PO 46, PO 46, PO 46, PO 46, 1985198519851985    

Photographie couleur C-Print 
51 X 41 cm 
Exemplaire : 4/8 
Réf. : TOSA02/01 
Galerie Emmanuel Perrotin 

Cdd XXXIV, Cdd XXXIV, Cdd XXXIV, Cdd XXXIV, 1996199619961996    

Photographie C-Print 
49 X 38 cm 
Exemplaire : 4/10 
Réf. : TOSA02/02 
Galerie Emmanuel Perrotin 
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Jean-Luc Verna est né en 1966 à Nice, il vit et travaille à Paris. Il enseigne à l'Académie d'Art à la Villa 
Arson. 
 
Il débute sa carrière à la fin des années 1980. Artiste atypique, professeur donnant ses cours sur fond de 
rock hurlant, il est décrit comme un « dandy glamour et excessif, dont les dessins et les autoportraits 
combinent érotisme, rococo et punk. ». Depuis 1995, ses expositions personnelles portent souvent le titre 
Vous n’êtes pas un peu beaucoup maquillé ?- Non.  
Jean-Luc Verna trouve tour à tour dans le dessin, le cinéma, la musique, la photographie ou sur sa propre 
peau des terrains d'expression. Mais le dessin reste son activité principale. Il puise aussi bien dans les 
« grands genres » du passé que dans la culture populaire pour engendrer des êtres hybrides et mettre en 
scène des personnages fabuleux, fées squelettiques, super-héros, et autres chimères. Mouches, 
couronnes mortuaires, têtes de mort, candélabres, baguettes magiques sont plus que des accessoires 
pour Jean-Luc Verna, il porte un fort intérêt pour la citation et n’hésite pas à manipuler les signes. 
Le regard de l’artiste a conscience de la vanité des symboles, de leur artificialité, il est tatoué d'étoiles des 
pieds à la tête. Autrefois le tatouage était l’emblème de la marginalité et de l’exotisme, aujourd’hui il a 
investi l’art contemporain en prenant le corps pour support, il devient une œuvre d’art vivante. Le tatouage 
pose la question de l’engagement « corps et âme » de l’artiste. En 2000, Jean-Luc Verna se fait tatouer 
dans le dos le prénom de sa galeriste (Florence) et le nom de sa galerie Air de Paris. 
Le corps de Jean-Luc Verna est littéralement au service d’un personnage, d’une situation, d’une action, 
d’une image qui existe déjà et à laquelle il renvoie sans tricher. L’artiste visionne des concerts et recherche 
dans les catalogues et revues d’art, les gestes qui rapprochent ces deux univers, puis il se fait 
photographier dans des poses communes aux gloires de l'histoire de l'art et de la légende du rock. Il écrit 
sa propre histoire de l’art et du rock, il crée un répertoire de poses et des passerelles entre deux champs 
artistiques et historiques différents, ainsi Nina Hagen en concert se retrouve à prendre la même pose que 
la Petite danseuse de quatorze ans d’Edgar Degas, ou celle du Martyr St Mathieu du peintre Le Caravage. 
 
« Le corps : le dessin est la colonne vertébrale de mon travail. Je me sculpte, je me maquille depuis l'âge 
de 13 ans. […] Je suis sensible aux processus d'altération des corps : les tatoos, le body piercing et le 
maquillage. Je ne vise pas à choquer les gens. En côtoyant des punks, j'ai adopté leurs poses, leur 
grandeur, leur élégance et leur beauté. J'ai été inspiré par l'explosion de leur raffinement. »  
                       Jean-Luc Verna 

Jean-Luc VERNA 
*Caravage  «Martyr de St Mathieu» détail) 
* Nina Hagen, Barbara, J. Hallyday 
« échange avec le public », 2000 
Polaroïd couleur 
Exemplaire unique 
11 x 09 cm 
Réf. : VERN10/01 
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Bruce WRIGHTON 
Nash-Rambler, Wilber’s Jewelers, 1987 
Photographie, prise de vue 1987  
Tirage moderne C-print 2011 
40,5 X 34,5 cm 
Exemplaire 2/25 
Réf. : WRIG11/01 

 

Fred, Binghamton, NY, 1987  
Photographie, prise de vue 1987   
Tirage moderne C-print 2011 
40,5 X 34,5 cm 
Exemplaire 1/15 
Réf. : WRIG11/03 

 

The stag hotel, Johnson city NY, 1986  
Photographie, prise de vue 1986  
Tirage moderne C-print 2011 
35 X 39,5 cm 
Exemplaire 1/15 
Réf. : WRIG11/02 
 

  
Bruce Wrighton est né en 1950 et est décédé en 1988. Il habita et travailla à Binghamton dans l’état de 
New York jusqu’à sa mort à l’âge de 38 ans.  
 
Bruce Wrighton est un photographe indépendant américain, qui, après des études d’arts plastiques à 
l’université de Rochester, gagne sa vie grâce à des commandes commerciales. Ses photographies sont 
ancrées dans la tradition d’Eugène Atget, Lewis Hine et August Sander. Bruce Wrighton réalise un travail 
en quête de vérité humaine, il s’inspire beaucoup de son univers quotidien et de l’espace urbain qui 
l’entoure, notamment Binghamton, sa ville natale.   
 
Sa démarche est de réhabiliter la beauté ignorée d’un objet, d’un mobilier, d’une chose industrielle tout en 
faisant ressortir une certaine laideur. Bruce Wrighton est fasciné par les espaces publics, il en révèle 
l’esthétique trouble en confrontant : le lieu public et l’intime, le flux de personnes et les temps suspendus. 
Cet artiste n’est ni un reporter à la volée, ni un «  commentateur social ». Il est attaché au milieu populaire 
et à la banalité du quotidien. Il entretient un rapport très proche avec la population et les modèles qu’il 
photographie. 
 
Je veux que les gens puissent être libres de voir ce que j’espère ils verront, c’est-à-dire cette coupure entre 
une asociabilité manifeste et l’intensité d’une vie commune à tous. 
 
Témoin des années Reagan, le corpus de son œuvre se divise en trois projets. Dans la première série 
intitulée Streets Portraits, il saisit dans son objectif des individus, couples, issus du monde prolétaire, de la 
classe ouvrière, et des couches populaires de Binghamton. Tous ces personnages à l’expression singulière 
reflètent la quintessence des sentiments humains en action dans le lent broyage du mythe/mirage de 
l’American Dream. 
 
La série des Dinosaurs and dreamboats, renvoie par le biais de ces photos de voitures aux beaux jours de 
l’Amérique, une Amérique optimiste, moderne, débordante de confiance. Ces photos lisses et acidulées, 
sont mises en scène dans des stations service des Highways ou devant des architectures rétro. 
 
La dernière série St Georges and the Dragon, se réfère aux symboles, icônes et idoles qui peuplent des 
mini-sanctuaires en devenant des cabinets de curiosités involontaires. Ces scènes insolites, teintées de 
superstition ou de croyance, ont été prises au cours de ses pérégrinations. Il explore la puissance des 
images et des emblèmes ancestrales et sacrées, qu’il découvre à Binghamton dans les bars, les églises, et 
à l’intérieur des maisons. A travers ces clichés il tente d’approfondir la question : «  Comment dépasser et 
transcender la banalité du quotidien. » 
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LeCentred’artetphotographie 
deLectoure 
 
Le Centre d’art et photographie de Lectoure est un lieu de réflexion, d’échanges, d’expérimentation 
et de production centré sur les implications de la photographie dans la création artistique et sur la 
place de l’image dans le monde actuel. Ancré sur un territoire rural, dans le Gers, où il est la seule 
structure professionnelle présente dans son domaine, il s’inscrit dans le réseau international des 
institutions consacrées aux arts visuels. Le Centre d’art et photographie soutient l’émergence de 
nouvelles formes artistiques en leur offrant une vitrine d’exposition largement ouverte au public, en 
plusieurs temps forts. 
 
Une programmation en trois temps forts : 
- Depuis 1990, l'Été photographiquel'Été photographiquel'Été photographiquel'Été photographique propose une dizaine d’expositions, en majorité des créations, 
dans différents lieux de la ville. 
- En mai, CheminementsCheminementsCheminementsCheminements associe des expositions à des activités artistiques, culturelles et festives 
dans des villages du Pays Portes de Gascogne. 
- En hiver, le Centre d’art et photographie présente des expositions dans ses murs et de façon 
biennale, une exposition en alternance avec Ruralité plurielleRuralité plurielleRuralité plurielleRuralité plurielle,,,, manifestation organisée avec 
différents acteurs culturels du Gers pour une approche artistique et scientifique de la question de la 
ruralité. 
 
Un pôle de ressources pour la médiation culturelle, la formation et l’éducation artistique. 
Outre les actions en milieu scolaire pour les élèves et enseignants de l'académie de Toulouse, le 
Centre d’art et photographie conçoit et réalise depuis 2001 le programme de médiation culturelle du 
festival Le Printemps de septembre à Toulouse. Il mène également des programmes de formation 
continue à l’échelle de la région. 
 

 

 
Le Centre de photographie de Lectoure reçoit le soutien de : 
Ministère de la culture et de la communication (Délégation aux arts plastiques et DRAC Midi-Pyrénées) 
Conseil régional Midi-Pyrénées 
Conseil général du Gers 
Pays Portes de Gascogne 
Ville de Lectoure 
 

 

L’équipe : 
Direction artistique : François Saint Pierre 
Administration et coordination : Solenne Livolsi 
Régie : Fabrice Bittendiebel 
Médiation culturelle : Dominique Blanc 
Secrétariat : Claudine Zaccone
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Informationspratiques 
 
Moyens d’accès 
En voiture :  
Depuis Paris : A-20 jusqu’à Montauban, puis A-62 direction Bordeaux, sortie Valence d’Agen, puis Lectoure par D-953. 
Depuis Toulouse : N-124 direction Auch jusqu’à l’Isle-Jourdain, puis direction Fleurance par D-654 et Lectoure par N-21. 
Depuis Bordeaux : A-62, sortie Agen, à 30 mn de Lectoure par N-21.  
 
En train :  
Gares TGV de Toulouse et Agen / Correspondances car SNCF : Agen – Lectoure et Auch - Lectoure. 
 
En avion :  
Aéroport de Toulouse-Blagnac, à 1 heure de Lectoure / Aéroport d’Agen, à 30 mn de Lectoure. 

 
Exposition Du samedi 3 mars au dimanche 15 avril 2012 

Vernissage Samedi 3 mars 2012 à 11h 

Conférence d’A. Peltriaux et C. Veyssière, co-directrices artistiques de 
l’artothèque de Pessac, accompagnées d’I. Kraiser, artiste, à 14h30 au 
CAPL 

Horaires tout public Du mercredi au dimanche de 14 h à 18 h 

visite commentée sur demande, entrée libre 

Visites commentées 
pour les scolaires 

Sur rendez-vous uniquement du 7 mars au 6 avril les jeudis et vendredis de 9h à 17h 

Tarif  Entrée gratuite pour tous 

Contact  05 62 68 83 72  contact@centre-photo-lectoure.fr 


