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Alexey Shlyk, The Weight Lifter, série The Appleseed Necklace, Belgium / Belarus, 2016-2020 © Alexey Shlyk
Tirage jet d'encre sur papier Hahnemühle, monté sur dibond et encadré, 100 x 125 cm

L'édition 2022

Le festival L’été photographique est un temps fort incontournable de la programmation annuelle du Centre 
d’art et de photographie de Lectoure qui œuvre au quotidien, dans le Gers en Occitanie, pour créer, parta-
ger un projet artistique et participer à la dynamique culturelle de ce territoire rural,  dans un souci perma-
nent de grande exigence artistique. Chaque année, ce rendez-vous estival, déployé dans plusieurs lieux 
emblématiques du patrimoine lectourois invite les visiteurs à découvrir des expositions temporaires et des 
événements ponctuels dans des lieux atypiques, véritables catalyseurs de créativité, terrains d’observation, 
d’expérimentation et de partage pour les artistes, les équipes et les visiteurs.  

Accueillir de nouvelles écritures curatoriales, diversifier les formes et les formats d’exposition, explorer des 
partenariats inédits participe à la vitalité d’un centre d’art. C’est à ce titre que j’ai souhaité cette année ap-
porter un souffle neuf à L’été photographique en invitant la critique et commissaire d’exposition indépen-
dante Émilie Flory. Tête chercheuse et voyageuse, Émilie Flory ne badine pas avec l’humour et a « carte 
blanche» pour concevoir la programmation artistique de l’édition 2022 du festival. Son projet nous entraîne 
dans une authentique aventure et délivre une édition tout à la fois acérée et enchanteresse, une édition 
2022 qui déride, qui interpelle, surprend, dénonce et expérimente. 

Marie-Frédérique Hallin, directrice du Centre d’art et de photographie de Lectoure
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Faire flamboyer l’avenir ¹

Le monde comme une petite boule de cristal,
tourne sur un torchon d’aspect métallique.
Si tu as grandi et que tu es encore enfant,
tu l’as, maintenant, dans tes mains.
Mais si tu t’es forcé à grandir, en oubliant ton enfance,
le monde se retrouve à tes pieds,
languit entre tes mains,
tremble devant tes yeux,
explose avec tes pensées,
et fait pleuvoir tes malheurs amers.²

Pour L’été photographique 2022, alors qu’une guerre aux portes de l’Europe vient s’ajouter à un contexte 
de pandémie mondiale, j’ai tenu à axer mon projet autour d’artistes dont le travail questionne la construction 
des mondes. Depuis toujours, les artistes ont su utiliser l’humour et l’absurde, faire des pas de côté pour 
parler de la réalité, se décaler et user de l’élan vital du rire pour supporter l’insupportable. Créer et détourner 
pour donner à penser. Ils construisent des mondes d’un point de vue politique, enfantin, architectural, uto-
pique, fantasque, imaginaire. Leurs œuvres traitent de gravité et d’espoir, elles permettent de s’extraire, de 
rire et de rêver, de continuer à avancer. À la longue, la vie sans utopie devient irrespirable, pour la multitude 
du moins : sous peine de se pétrifier, il faut au monde un délire neuf.³
Il faut un délire neuf, celui de la Movida que la jeunesse madrilène a composé et bâti au sortir du franquisme, 
celui aussi des performances qui flirtent avec le nonsense en pleine guerre du Vietnam, des interventions 
minimales et conceptuelles quand l’apartheid ronge l’Afrique du Sud. Il faut aussi la joie, la liberté et la puis-
sance de la photographie conceptuelle et performative des années 60-70. Elle marque l’entrée de ce me-
dium dans l’art contemporain par ceux qui étaient enfants en 39-45. Les œuvres de ces artistes — déjà 
ancrées dans une histoire mondiale de l’art contemporain — dialoguent ici avec une jeune génération alle-
mande, belge, espagnole et française. Plus sombres, ces derniers oscillent, leurs œuvres conservent cette 
double lecture, un peu plus grinçante. Certains embrassent, comme leurs aînés, la respiration qu’offrent les 
contre-cultures et la science-fiction. Ils travaillent, forment une communauté de pensées au délire commun. 
Ils revisitent les symboles historiques, pointent la ville contemporaine utopique et déchue, l’inventivité des 
survivants de conflits soumis aux dictatures, s’intéressent aux pseudosciences qui adoubent les commu-
nautés « platistes » et « ufoistes », interpellent les passages entre réalité et fiction, jouent du quotidien, des 
objets, des espaces. Ainsi, pour cette nouvelle édition de L’été photographique de Lectoure, la nécessité de 
construire des mondes revêt différentes formes, en différents lieux de la ville.
Une utopie est un berceau⁴, conservons des yeux d’enfants, continuons à écouter les poètes et faisons 
flamboyer l’avenir !

Émilie Flory
Madrid, mars 2022

1. et 4. Victor Hugo, La Fonction du poète in Les Rayons et les Ombres, 1840
2. Ouka Leele, Naturaleza viva, naturaleza muerta, Arnao Ed., 1986
3. Emil Michel Cioran, Histoire et utopie, 1960

À la maison de Saint-Louis / Centre d'art et de photographie

Au Centre d’art et de photographie, l’exposition a été construite à partir d’un ensemble de vidéos et de 
photographies de William Wegman des années 1960-1980 et des polyptyques du couple Anna et Bernhard 
Blume. D’autres figures importantes de l’art et de la photographie ainsi qu’une jeune génération de créa-
teurs viennent dialoguer avec ces pièces historiques. Ils sont allemand, américain, bélarus, belge, espagnol 
et français, nés entre 1937 et 1990 ; leurs œuvres participent à une même vision dans une filiation à l’amu-
sement, l’absurde et l’utilisation de l’humour pour évoquer ou détourner la gravité du monde. 

Annabelle Milon

« Depuis des années je collecte des images au détour de mes recherches à l’atelier. Elles proviennent de 
sources différentes (livres, journaux, magazines, internet, etc) et sont, de fait, de nature très variée. Il peut 
s’agir d’une œuvre d’art, d’une image scientifique, d’un détail d’une publicité, d’une image d’actualité ou 
encore d’un bout de papier imprimé rescapé. Ce qui m’incite à garder une image plus qu’une autre est pure-
ment instinctif mais répond sans doute à la logique propre à la collection. Au printemps 2020 j’ai décidé de 
me confronter à ce corpus d’images pour lui trouver une forme. Inspirée des travaux d’Aby Warburg (L’Atlas 
mnémosyne) et de l’artiste suisse Batia Suter (Parallel Encyclopedia), je me suis intéressée à l’idée d’atlas. 
Sa particularité de pouvoir assembler des matériaux et des temps hétérogènes m’a permis d’aborder mon 
corpus avec une méthode. J’ai créé des montages avec mes images par juxtaposition. Décontextualisées et 
hors d’usage, les images réunies pour leur seul motif, développent alors de nouvelles narrations. Prendre en 
photo ces compositions fait apparaître une nouvelle image, une nouvelle relation visuelle, où l’accumulation, 
l’invisibilité et la disparition se côtoient. Ces montages, construits par anachronismes temporels, posent 
ainsi la question de la récurrence de l’image, de sa survivance et de son absence. »

Annabelle Milon, 2022 (extraits).

Pour l'exposition, l'artiste a reçu le soutien de la Région Wallonie-Bruxelles et la Fédération Wallonie-Bruxelles.
Certaines œuvres de cette exposition ont été produites par le Centre d'art et de photographie de Lectoure.

→ Née en 1988 à Poissy, vit et travaille entre Bruxelles et Barcelone. Titulaire d’un Master en Arts plastiques, vi-
suels et de l’espace obtenu à l’École nationale supérieure des arts visuels de La Cambre à Bruxelles en 2012, Annabelle 
Milon explore dans son travail certaines formes d’expression traditionnelles de l’image, la gravure en particulier. Ses 
œuvres ont fait l’objet d’expositions personnelles ou en duo, à la galerie Uxval Gochez à Barcelone en 2022 ; en duo 
avec Maurice Pasternak à la galerie Albert Dumont à Bruxelles en 2017 ; à l’Atelier Vrije Grafiek à Gand en Belgique en 
2015 ; avec Margaux Schwarz chez De La Charge à Bruxelles en 2014 ; avec Sixtine Jacquart à la galerie La Place à Bar-
celone en 2013. Elle a également pris part à de nombreuses expositions collectives, comme récemment au Centre d’art 
contemporain La Sala, Vilanova i la Geltrú en Espagne en 2022 ; au Venice Art Projects à Venise en 2019 ; au Centre de la 
gravure et de l’image imprimée à La Louvière et au Musée des Beaux-arts de Liège en 2018 ; au Centre Élément à Paris 
en 2017 ; au Belgium Japan International Print Exchange à Tokyo, ainsi qu’à la Triennale de l’art imprimé au Musée des 
Beaux-arts à Le Locle en Suisse et à la 10ème Biennale internationale de gravure à Liège en 2015. Ses œuvres font partie 
de la collection du Musée Estrine à Saint-Rémy de Provence, de la collection de la commune d’Etterbeek en Belgique 
et de la collection de la galerie La Place à Barcelone, où elle a effectué une résidence en 2018. Elle est lauréate du Prix 
Louis Schmidt, édition gravure de l’Université Libre de Bruxelles et du 23ème Prix de la Gravure et de l’Image Imprimée de 
La Louvière en Belgique.
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William Wegman, Stomach Song, 1970-1971 © William Wegman
Courtoisie galerie Georges-Philippe et Nathalie Vallois, Paris - Vidéo, son, 1 min 19

Annabelle Milon, Variations, 2020-2021 © Annabelle Milon
Tirage noir et blanc encadré, 59 x 42 cm

William Wegman

Connu mondialement pour ses photographies anthropomorphiques avec ses chiens Braque de Weimar, 
William Wegman reste une figure importante de l’art conceptuel californien des années 60. « Son œuvre 
invite à une réflexion sur nos rites sociaux et les fondements de l'art avec une apparente légèreté : une 
touche de cérébralité servie avec une louche d'absurdité » (Encyclopédia universalis). Sa démarche s'ins-
crit dans un contexte historique qui donne la primeur à la performance, à l'expérience et au relationnel. L’ar-
tiste se met en scène, avec son premier chien Man Ray, puis avec la descendante de celui-ci, Fay Ray, dans 
des saynètes du quotidien, comiques et décalées. Sous une apparence parfois fantasque, les œuvres de 
Wegman critiquent souvent la prétention et induisent une inquiétude sous-jacente, celle du contexte de la 
guerre du Vietnam, mais également une certaine mélancolie face à la fin de l’enfance.

« L'œuvre vidéo de William Wegman est pleine de pièges. Si vous faites des plaisanteries — et la tentation 
est grande de faire des blagues sur l'homme et le chien, Wegman et Man, Bill et Ray — elles ne sont jamais 
à la hauteur de l'humour inarticulé de Wegman ou de l'éloquence comique de son chien. (…) Ce n'est pas 
que nous regardons ses vidéos loufoques avec un quelconque sentiment de supériorité, mais plutôt avec 
un étonnement ébahi, un acquiescement souriant, un plaisir perplexe, un vague malaise et du plaisir. » (Kim 
Levin, extraits. Wegman’s Video: Funny Instead of Formal in Wegman’s World, Walker Art Center Ed., 1982).

Les œuvres présentées à Lectoure sont prêtées par le Studio Wegman à New York, le Frac-Artothèque Nou-
velle-Aquitaine, Limoges et par la galerie Georges-Philippe et Nathalie Vallois, Paris. 

L’exposition au Centre d’art et de photographie regroupe un ensemble de photographies et de vidéos de 
l’artiste parmi lesquelles une œuvre vidéo-clip réalisée en 1988 avec l’artiste et réalisateur de films d’anima-
tion expérimental Robert Breer (1926-2011). Sa diffusion pour L’été photographique a été rendue possible 
grâce à l’aimable autorisation de Warner Music France. Le travail de Robert Breer est représenté en France 
par la galerie gb agency, Paris.

→ William Wegman est né en 1943 à Holyoke dans le Massachussetts aux États-Unis,  il vit et travaille entre 
New York et le Maine. C'est un artiste américain issu de l’art conceptuel californien. En 1965, il obtient sa licence du 
Massachusetts College of Art à Boston. En 1966, il intègre des sculptures gonflables aux performances qui ont lieu à 
l’Electric Circus, club mythique de l’East Village à New York loué par Andy Warhol. À cette époque Wegman associe ses 
sculptures à des environnements interactifs avec son, lumières et projections. Après avoir obtenu son M.F.A en peinture 
à l’Université de l’Illinois en 1967, il abandonne la discipline pour un temps au profit de la photographie et de l’expéri-
mentation vidéo. De 1968 à 1970, il enseigne à l’Université du Wisconsin. En 1969, il participe à l’exposition mythique 
de Harald Szeemann Live in Your Head: When Attitudes Become Form inaugurée à Berne en Suisse, qui circulera ensuite 
en Europe. Artiste célèbre et populaire, ses vidéos et photos apparaissent dans de nombreux films, publicités, livres et 
programmes télévisés comme Sesame Street et Saturday Night Live. Plusieurs rétrospectives et expositions sont orga-
nisées à travers le monde, Wegman’s World au Centre d’art Walker de Minneapolis en 1981 et Funney/Strange au Musée 
d’art de Brooklyn en 2006. Il expose au Centre Pompidou en 1991 ; aux Rencontres d’Arles en 2018 ; au Musée d’arts 
de Nantes et au Musée de la photographie de La Haye en 2021. Il est représenté par de nombreuses galeries à travers le 
monde et en France par la galerie Georges-Philippe et Nathalie Vallois.
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Anna et Bernhard Blume

« Précurseurs d’une certaine photographie mise en scène, à la frontière de la performance, leurs grands 
polyptyques ou séries induisent, avec beaucoup d’humour, plusieurs niveaux de lecture : confrontation d’un 
couple d’artistes à la vie quotidienne, réflexion artistique et esthétique sur le modernisme, et, enfin, médita-
tion plus complexe, philosophique et ontologique, sur l’existence humaine dans sa relation à son environne-
ment. Les Blume se mettent eux-mêmes en scène dans les intérieurs petits bourgeois des années 50 et 60,  
étouffants à force de saturation mobilière et décorative. [...]

Au premier regard, on assiste tout simplement au combat quotidien mené par un couple contre le chaos 
ordinaire, ou engagé par tout artiste, en début de carrière surtout, pour survivre tout en poursuivant son 
propre travail artistique. Ce combat devient également la métaphore d’une lutte entreprise par toute une 
génération contre la réification bourgeoise du monde pour s’affranchir des valeurs portées par la société 
occidentale d’après-guerre. [...]

L’utilisation récurrente du flou provoqué par le mouvement des personnages ou des objets, cette mala-
dresse honnie des photographes professionnels, rapproche leurs images de la pratique amateur, leur per-
met à la fin des années soixante de les rattacher au champ plus mouvant et vivant de la performance. [...] »

Anne Giffon-Selle (extraits), site internet de la galerie Françoise Paviot, Paris.

Les œuvres présentées à Lectoure sont prêtées par le Frac Normandie Caen et la galerie Françoise Paviot.

→ Anna Blume est née en 1937 à Bork en Allemagne, et décédée en 2020. Bernhard Blume est né en 1937 à 
Dortmund en Allemagne, et décédé en 2011 à Cologne. Anna et Bernhard Blume ont étudié à l’Académie de Düssel-
dorf (Allemagne) dans les années 60, à l’époque de l’enseignement de Joseph Beuys et de Hilla Becher, et en compagnie 
d’artistes comme Sigmar Polke, Imi Knoebel et Blinky Palermo, avant de poursuivre des études de philosophie à l’Univer-
sité de Cologne où ils choisirent de résider mais aussi de travailler ensemble. Ils sont considérés comme « des pionniers 
de la photographie mise en scène », à la frontière de la performance. Dès 1977, le travail de Bernhard Blume est intégré à 
la documenta 6 à Kassel. Leur travail collaboratif a fait l’objet d’expositions dans des musées et galeries du monde entier 
et ce, dès 1989  avec le MOMA à New York. Une grande exposition leur sera consacrée au Musée de la photographie de 
Chicago en 2000.  Entre 1991 et 2015, les expositions sont nombreuses en Allemagne : au Museum fûr Moderne Kunst 
de Frankfurt en 1991, à la Deichtorhallen à Hamburg en 1992, au Landesmuseum à Münster en 1993, à Bremem en 1995, 
à la Haus Konstruktiv à Zürich en 2007, à la célèbre Hamburger Bahnhof, Museum fûr Gegenwart à Berlin en 2008. En 
1997-1998 est inaugurée la première exposition dans une institution française au Centre national de la photographie à 
Paris. D’autres suivront à la galerie du Jeu de Paume en 2005, à la Maison européenne de la photographie en 2010 et au 
Centre Pompidou en 2015. Anna et Bernhard Blume ont reçu le Prix de l’Académie des Arts de Berlin en 2000 ; le premier 
prix d’art vidéo de Cologne en 1988 ; le Prix d’art Glockengasse de Cologne, en 1987. La galerie Françoise Paviot à Paris, 
qui a organisé des expositions régulières de leur travail, les représente depuis de nombreuses années. 

Alexey Shlyk

The Appleseed Necklace, qui se traduit par Le collier en pépins de pommes, est une série que l’artiste a 
réalisée dans son pays le Bélarus (avant d’y être interdit de séjour) et en Belgique entre 2016 et 2018. Pour 
L’été photographique, il a réalisé une nouvelle pièce avec des journaux récents, comme écho au conflit ac-
tuel entre la Russie et l’Ukraine.

« Chaque fois que je pense à mon pays natal, je me souviens de l'ingéniosité et de la créativité de ses ha-
bitants. Ces qualités ont probablement été héritées — ainsi que la tolérance — de la période soviétique. 
Comme je suis né en 1986, j'ai été citoyen de l'Union soviétique pendant une partie de ma petite enfance 
et je me souviens encore de mon passeport avec la faucille et le marteau et des rayons vides dans les ma-
gasins.

Cette série est basée sur la culture du bricolage autrefois prédominante dans mon pays d'origine et qui s'est 
développée à l'époque de mon enfance. Lorsque je mets en scène mes photographies aujourd'hui, je me 
réfère à mes souvenirs et à mes sentiments nostalgiques pour les choses que j'ai vues et entendues dans le 
passé, les événements auxquels j'ai participé. Je parle de créativité, d'artisanat, de diligence et de recyclage 
typique qui étaient naturels pour les personnes vivant dans des conditions de pénurie constante. C'était 
une époque où il fallait soit trouver un moyen de « voler » ce dont on avait besoin, soit le fabriquer avec les 
matériaux accessibles. »

Alexey Shlyk, The Appleseed Necklace, 2018 (extraits).

Certaines œuvres de cette exposition ont été produites par le Centre d'art et de photographie de Lectoure.

→ Né en 1986 à Minsk au Bélarus, vit et travaille à Anvers en Belgique. Diplômé de l’Université d’État du Bélarus avec 
une spécialisation en mathématiques en 2008, Alexey Shlyk se tourne vers la photographie et obtient une maîtrise en 
photographie à l’Académie royale des Beaux-arts d’Anvers en 2018. Son travail a fait l’objet d’une riche actualité ces 
dernières années et se déploie également en duo avec l’artiste Ben Van den Berghe. Parmi ses nombreuses expositions 
personnelles et collectives, on peut citer : Backspace au FoMu Foto Museum d’Anvers en 2022 ; Hybrids: Forging New 
Realities as Counter Narrative au Melkweg à Amsterdam en 2021 ; Modular Models à The Mothership à Anvers en 2021 ; 
Virtual Escape à la Gallery Gallery à Anvers en 2021 ; Track and Trace au festival de photographie de Courtrai en 2021 ; 
The Appleseed Necklace à la galerie Vasli Souza à Oslo et aux Journées de la photographie de Darmstadt en 2020 ; Pho-
tobook Belge au FoMu à Anvers en 2019 ; Glow au WARP contemporary art platform à Saint-Nicolas en 2019 ; A Group 
of People Walking Through The Space à Untitled Art Miami en 2018 ; The Appleseed Necklace à Photo Phnom Penh en 
2018 ; au Athens Photo Festival au musée Benaki en Grèce en 2018 ; au musée d’art de Chongqing en Chine en 2018 ; 
au Belfast Photo Festival en 2017 ; au festival international de photographie de Derby en 2017 ; au festival international 
de Breda en 2016 ; au musée d’art moderne de Minsk en 2014 ; au musée d’art contemporain de Saint-Pétersbourg en 
2014 ; au musée d’art de Shanghai en 2013. Plusieurs prix lui ont été attribués comme le Prix Roger De Coninck, ING 
Unseen Talent et FotoForum Talent en 2011, le prix Emerging Talent de LensCulture et Paris Photo Carte Blanche en 2017. 
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Anna et Bernhard Blume, Küchenkoller [La cuisine en furie], 1985 (détail) © Anna et Bernhard Blume 
Courtoisie galerie Françoise Paviot, Paris
Polyptique, 9 photographies argentiques, tirages noir et blanc encadrés,  50 x 33 cm chacun

Étienne Courtois, Sans titre, 2014 © Étienne Courtois
Tirage jet d'encre, 85,1 x 68,8 cm

Louis Dassé, Workout Routine, 2018 © Louis Dassé
Volume, panneaux de plexiglas, 90 x 51 x 75 cm, impressions sur papier semi-gloss, 70 x 45 cm chacune

Alexey Shlyk, The Hat, série The Appleseed Necklace, Belgium / Bélarus, 2016-2020 © Alexey Shlyk
Tirage jet d'encre sur papier Hahnemühle, monté sur dibond et encadré, 60 x 75 cm

08 09



Louis Dassé

« J’aime m’amuser et ironiser sur nos façons d’être. L’humour a cette capacité de placer, replacer les choses 
à leur juste valeur. À mon sens, le rire et l’humour sont à prendre avec grand sérieux. Ils sont les points d’ac-
cès à un regard distancié, critique et pas moins juste sur le monde. Dans mon travail, je cherche toujours à 
être sérieusement léger tout en étant légèrement sérieux. J’entretiens une pratique protéiforme qui touche 
autant à la photographie, à la sculpture, au dessin, à la vidéo et à la performance. Les situations de vie sont, 
pour moi, aussi fertiles que les objets qui les agrémentent. Ainsi, les pièces que je produis résultent souvent 
de l’assemblage d’objets préexistants, communs et banals, quotidiens apparemment sans qualités plas-
tiques particulières. Modifier leurs échelles, les extraire d’un environnement attendu et les décontextualiser 
sont les mécanismes que j’utilise pour révéler leurs potentiels artistiques, ironiques ou critiques. »

Louis Dassé, 2022.

→ Né en 1990 à Bordeaux, vit à Marseille et travaille partout où ses projets le mènent. Louis Dassé est diplômé de 
l’Institut supérieur des arts et du design de Toulouse en 2018. Son travail artistique a été présenté lors de l’exposition in-
dividuelle With pleasure, à Hanovre en Allemagne en 2021, sur une invitation du collectif Grapain. Il a participé à plusieurs 
expositions et projets collectifs. On peut citer entre autres Trois petits chats à la galerie du Lendemain à Paris en 2021 ; 
Un art de voisinage à l’espace Trois ͜ a, à Toulouse en 2020. On peut également mentionner la restitution de la résidence 
L’île aux oiseaux de l’atelier de recherches de l’isdaT « Territoire du Travail », à la maison Salvan à Labège en 2019  ; 
Première Presse à L’adresse du Printemps de septembre et à la Cartoucherie à Toulouse en 2019 ; Stefania à la Biennale 
internationale de design de Saint-Étienne en 2019 ; Activité permanente au BBB centre d’art à Toulouse en 2018. Louis 
Dassé faisait partie des lauréats de la résidence de post-production aux Maisons Daura en 2020. 

Étienne Courtois

Majoritairement photographique, le travail d’Étienne Courtois s'articule autour de la perception et de la re-
présentation. L’artiste s'intéresse à la nature de notre relation à l'image et à sa fracture, induite par l’ère nu-
mérique. Il joue avec les codes plastiques, étend le medium au-delà de sa fonction d'outil de représentation 
par des combinaisons de couleurs, de matière et de formes et l’utilisation occasionnelle d’aplats de peinture 
et éléments de collage.

La nature morte est récurrente dans l’histoire de l’art, Étienne Courtois la met au centre de ses œuvres, 
use et modifie le processus photographique pour construire un nouvel univers avec des compositions tou-
jours précises. Il sort du studio, utilise la lumière naturelle et la manipulation devant l'objectif pour offrir un 
ensemble artistique décalé, parfois surréaliste, toujours réjouissant. Avec des sujets du quotidien, Étienne 
Courtois réalise des images sans restriction qui permettent différents niveaux de lecture. Son approche libre 
du motif, de l'objet et de sa fonction, ainsi qu'une interprétation soulignée par le détournement et la diver-
sion, produisent des images capables tout à la fois de révéler le subjectif et l'ambiguïté.

Pour l'exposition, l'artiste a reçu le soutien de la Région Wallonie-Bruxelles et la Fédération Wallonie-Bruxelles.
Certaines œuvres de cette exposition ont été produites par le Centre d'art et de photographie de Lectoure. 

→ Né quelque part un jour précis, vit et travaille à Bruxelles. Le public a pu découvrir le travail d’Étienne Courtois à 
l’occasion d’expositions personnelles : Stay Out Of My Slippers, You Fool à Bruxelles en 2015 ; 4 Funnels on a Barrel à 
la Super Dakota Gallery à Bruxelles en 2015 ; Legerdemain à la maison Grégoire à Bruxelles en 2018 ; à la 44 Gallery à 
Bruges en 2019 ; au Wunderwal à Anvers et Bruxelles en 2020-2021. Il a également pris part à des expositions collec-
tives au centre d’art de Rotterdam en 2021 ; au Fotomuseum d’Anvers en 2020 ; à la Avee Gallery à Courtrai en 2020 ; à 
la Villa Carpentier à Ronse en 2020 ; à OV Project à Bruxelles en 2019 et 2019 ; au Doc à Paris en 2016 ; à la Galeria i! à 
Cracovie en 2016 ; à la Doomed Gallery à Londres en 2015. C’est la première fois que son travail sera présenté dans un 
centre d’art labellisé en France, à Lectoure pendant L’été photographique.  
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Ouka Leele, série Peluquería, 1979-1980 © Ouka Leele - Collection CA2M, Museo Centro de Arte Dos de Mayo, Móstoles
Photographie argentique, tirage noir et blanc encadré, 52 x 42 cm

Marie Losier, Eat My Make-up!, 2005 © Marie Losier - courtoisie galerie Anne Barrault, Paris
Vidéo 16 mm, son, 6 min

Ouka Leele

Amie d’Almodóvar, d’Alaska, Ceesepe, proche de Ruiz de la Prada, Garcia-Alix, compagne du peintre El Hor-
telano 1, Ouka Leele fait partie de cette jeunesse madrilène underground, créative et déjantée qui sort de 
l’ombre à la mort du dictateur en 1975. Figure de ce que l’on appelle communément La Movida madrileña 
(Todo Vale2 pour ceux qui l’ont créé), Ouka Leele a construit un univers artistique riche d’images, peintures 
et poèmes. Principalement connue pour ses photos colorisées à l’aquarelle, c’est la première version noir et 
blanc de sa fameuse série Peluquería qui est présentée ici. L’artiste regroupe devant l’objectif voisins, amis 
(anonymes ou célèbres) qui arborent des couvre-chefs improbables. Ils sont créateurs, loubards, penseurs, 
junkies ; leur jeunesse explose dans tous les sens du terme en cette période historique.3 

« La Movida c’est la liberté de l’art, de l’esprit, d’expression, de style, tout est libre. [...] À Madrid, tout était 
plus fou qu’à Barcelone, plus expérimental et plus vital. Tu sortais le soir et tu rencontrais Alaska ou un 
peintre ; le jour suivant, le peintre avait composé une chanson, un autre jour il faisait du cinéma, ensuite un 
tableau. Tout était très fou, très vivant, très amusant. C’était une époque où il fallait tout essayer, de totale 
liberté, de rupture avec tout ce qu’on nous avait enseigné. »4

	 1.  C’est à partir d’une peinture d’El Hortelano qu’Ouka Lele choisira son nom d’artiste auquel elle ajoutera un  
	 2ème E dans les années 1990.  
	 2.  Qui se traduit par tout est valable, dans la philosophie du tout est possible.
	 3.  La Transition (novembre 1975-octobre 1982) est la période après Franco où l’Espagne s’engage dans un 
	 processus démocratique, notamment avec la Constitution de 1978.
	 4.  Ouka Leele, Madrid, 1993, extraits d’entretien in La Movida - au nom du père, des fils et du Todo Vale de 
	 Magali Dumousseau-Lesquer, Éd. Le mot et le reste, 2012

Les œuvres présentées à Lectoure sont prêtées par le CA2M (Museo Centro de Arte Dos de Mayo) de Mós-
toles en Espagne. Cette exposition reçoit le soutien de l’AC/E (Acción Cultural Española).

→ Née en 1957 à Madrid en Espagne, décédée à Madrid en 2022. Figure emblématique de la Movida madrilène, 
cette vague d’émancipation de la révolution démocratique espagnole du début des années 1980, Ouka Leele a déve-
loppé une œuvre foisonnante et poétique où se rencontrent, dans une étrange mixité, peinture et photographie. D’abord 
attirée par le dessin et la peinture, elle décide pourtant d’étudier la photographie au Photocentro de Madrid. Dès 1976 
elle publie sa première série.  La même année, elle est citée dans Principio. Nueve jóvenes fotógrafos españoles et fait 
l’objet d’une première exposition en 1978. Elle séjourne à New York et Mexico, puis revient en Espagne en 1981. Son 
travail a fait l’objet d’expositions personnelles au Musée d’art contemporain de Madrid en 1987, à la Fondation Cartier à 
Paris en 1988, à Londres en 1992 pour The Special Photographers Company, au centre portuguais de la photographie à 
Oporto en 2004, à la galerie Ava à Lebanon aux États-Unis en 2007, au Museo del Traje à Madrid en 2008. Elle a égale-
ment pris part à de nombreuses expositions collectives dans le cadre de festivals de renom, de foires internationales et 
d’institutions muséales, parmi lesquelles les Rencontres d’Arles à trois reprises (dès 1978, puis 1987 et 2019) ; les Pro-
menades photographiques de Vendôme en 2018 ; Photo Fair Shanghai en 2016 ; la fondation Aperture à New-York en 
2010 ; le Musée d’art contemporain de Madrid en 2002 ; la Biennale de Valence en 2001 ; la Biennale internationale d’art 
contemporain de São Paulo au Brésil en 1987 ; ARCO 86 Madrid ; le Mois de la photographie à Paris en 1986 et 1994. 
Ouka Leele a reçu de nombreux prix, parmi lesquels le Prix Quijote de photographie de Tolède, le Prix Champagne - La 
joie de vivre, le prix POP-EYE pour l’ensemble de son œuvre, le Prix Isabel Ferrer et le Prix national de la photographie en 
Espagne. En France, son travail est représenté par la galerie VU à Paris.  
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Marie Losier

« Connue principalement pour sa carrière derrière sa caméra (une Bolex 16mm qui se remonte toutes les 
30 secondes), Marie Losier expose depuis quelques années monotypes, photographies et installations. Elle 
construit son univers artistique en conviant amis, famille, idoles dans un maelström déjanté. Son image-
rie est inspirée par les figures des cinémas structurel, underground et expérimental, les frères Kuchar, le 
complice Tony Conrad, les proches Bertrand Mandico et Elina Löwensohn… Les années new-yorkaises de 
l’artiste ont participé à constituer une partie de cette fratrie, d’autres viendront, comme Felix Kubin, à son 
retour en Europe. Tous sont les compagnons et partenaires d’un art sans cesse en mouvance et en réflexion, 
qui évoque aussi bien Méliès que des clips de MTV, la poésie beat que l’univers camp, Fluxus que de l’art 
vidéo et la « low fi ». [...]

Ses œuvres dépeignent une grande maison joyeuse de laquelle les parents seraient partis pour ne lais-
ser que des enfants surexcités, débordant d’imagination, qui éclatent de rire en jouant aux adultes. Ils 
construisent des cabanes et des soucoupes volantes, se déguisent et se griment, cuisinent, mangent, rient, 
chantent et sautent partout. Ils portent des bonnets de bain à fleurs, des poulpes et des oiseaux en guise de 
couvre-chef, ils lancent des paillettes dorées et surtout, surtout, ils n’oublient jamais de danser. »

Émilie Flory (extraits), 2019 (extraits du texte Eat MyMake Up!  rédigé pour l’exposition éponyme de l’artiste 
à la galerie Anne Barrault à Paris en janvier 2020).

Les œuvres présentées à Lectoure sont prêtées par la galerie Anne Barrault, Paris.

→ Née en 1972 en France, vit et travaille à Paris. D’abord formée à la littérature à l’université de Nanterre, c’est à New 
York au Hunter College que Marie Losier suit un cursus « Beaux-arts » avant de réaliser de nombreux portraits filmés 
intimes, poétiques de cinéastes, musiciens et compositeurs de l’avant-garde tels que Alan Vega, Mike et George Kuchar, 
Guy Maddin, Richard Foreman, Tony Conrad et Genesis P-Orridge. On retrouve ses films au programme de prestigieux 
festivals, comme à Cannes, Berlin, Rotterdam, New York, Paris ou encore Turin. Son premier long-métrage, The Ballad of 
Genesis and Lady Jaye, a reçu le Teddy Award, le Prix Caligari, le grand prix à Indielisboa, le Prix Louis Marcorelles et le 
prix des bibliothèques (Festival Cinéma du Réel). Le film est sorti en France, au Canada, au Mexique, aux États-Unis et 
en Allemagne. En 2013-2014, Marie Losier a obtenu le DAAD Residency Award à Berlin et le Guggenheim Award pour 
travailler sur son film Cassandro the Excotico!, qui fut projeté en première mondiale lors du festival de Cannes en 2018. 
Des expositions personnelles lui ont récemment été consacrées au festival Vila do Conde au Portugal et à la Cinematek 
de Bruxelles en 2022 ; à The Film Gallery et au musée de la Chasse et de la Nature à Paris en 2021 ; au Nouveau musée 
national de Monaco et à la galerie Anne Barrault à Paris en 2020 ; au Jeu de Paume et à la Fondation d’entreprise Ricard 
à Paris en 2019 ; au centre d’art Le BBB à Toulouse et au MoMa à New York en 2018. À cette occasion, le MoMa a fait 
l’acquisition de ses films pour sa collection permanente. Ses œuvres sont également présentes dans les collections du 
CNAP, des Abattoirs, musée - Frac Occitanie à Toulouse, de la SEM Collection et du Frac-Artothèque Nouvelle-Aquitaine 
Limoges. Marie Losier a aussi pris part à des expositions collectives au Centre national des arts modernes de la Répu-
blique du Bélarus, à la Villa Arson à Nice, au Transpalette à Bourges, au musée d’art contemporain de Saint-Pétersbourg, 
au Centre Georges Pompidou à Paris, à l’Institut pour la photographie à Lille ou encore aux Abattoirs, musée - Frac Oc-
citanie à Toulouse. Elle est représentée par la galerie Anne Barrault à Paris.

Ian Wilson

Figure mythique de l’art conceptuel, Ian Wilson est d’abord peintre dans les années 1960, ses recherches 
sur les liens entre peinture et sculpture, son expression picturale minimale et la volonté d’un certain dépouil-
lement l’orientent naturellement vers le monochrome et l’abstraction. À partir de 1968, il abandonne peu à 
peu toute forme de matérialité et choisit le langage comme moyen de création. Il participe alors aux grandes 
expositions d’art conceptuel aux côtés de Joseph Kosuth, Art & Language, Robert Barry, Lawrence Weiner, 
etc. Ian Wilson est toutefois celui qui est allé le plus loin dans la dématérialisation de l'art, notamment avec 
ses œuvres les plus connues les Discussions. Pour lui, la communication orale est un objet, il veut parler au 
lieu de fabriquer des choses et utilise le langage comme objet à sculpter. Il libère ainsi l'art d’un lieu spéci-
fique. Grâce au langage, vous pouvez appréhender le monde non visuel.1 

Entre 1968 et 1983, Wilson a réalisé des œuvres qui n'impliquent pas sa participation active et orale. C’est le 
cas pour l’œuvre titrée Ian Wilson de 1969 présentée pour L’été photographique dont le protocole consiste 
à intégrer son nom dans la liste des artistes d’une exposition collective, à l’oral et dans l’ensemble des élé-
ments de communication écrites.

	 1. Ian Wilson en 2002 répondant à la question d’Oscar van den Boogaard dans une interview : Qu’est-ce qui 
	 vous pousse à l’abstraction ?

Œuvre à protocole, présentée en accord et en partenariat avec la galerie Jan Mot, Bruxelles.

→ Né en 1940 à Durban en Afrique du Sud, décédé en 2020 aux États-Unis. Ian Wilson s’installe aux États-Unis 
en 1960, où il étudie à l’Art Students League de New York, avant de se consacrer à la réalisation d’œuvres figuratives, 
suivies d’œuvres abstraites. En 1968, il réalise sa dernière œuvre matérielle, Chalk Circle et fait du mot Temps son thème 
de travail. Artiste phare du mouvement de l’art conceptuel, l’objet artistique de Ian Wilson tient au fil des années dans 
l’immatériel, dans le « dématérialisé », dans « la communication orale en tant que forme d’art » : les discussions. Il refuse 
tout enregistrement de ses discussions et seul un certificat signé par l’artiste sur l’heure et le lieu de l’événement peut 
être acheté. Le travail de Ian Wilson est présent au sein d’expositions importantes dès 1982, à la Documenta 7 à Kassel ; 
au Musée d’art moderne de la ville de Paris en 1990 ; au MACBA à Barcelone en 2007 ; au MAMCO à Genève en 2009 ; 
au Musée de Brooklyn en 2012 ; au  Musée d’art moderne de New-York et à l’Art Institute de Chicago en 2013 ; à la Tate 
Modern de Londres et au KW Institute of Contemporary Art de Berlinen 2017 ; au Musée d’art moderne Georges Pom-
pidou à Paris en 2019. Ses œuvres sont conservées dans des collections publiques au Musée d’art moderne Georges 
Pompidou à Paris, au 49 Nord 6 Est - Frac Lorraine et au MRAC Occitanie ainsi qu’à la Herbert Foundation à Gent en 
Belgique. La galerie Jan Mot à Bruxelles représente son travail. 
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France Dubois

Dans le prolongement de sa production d’images et toujours avec un lien fort avec le cinéma, France Dubois 
conçoit et développe un travail d’installations intégrées dans l’architecture et les espaces urbains. À partir 
de sa connaissance de l’image et de ses composantes physiques, elle explore notamment les nombreuses 
possibilités offertes par la lumière en tant que médium artistique.

Ces œuvres sont réalisées selon des processus de production et de présentation expérimentaux qui entrent 
en résonance avec le contexte : projection vidéo, peinture murale ou installation lumineuse sur mesure s’ins-
crivent dans l’espace d’intervention. À cette fin, l’artiste recourt notamment aux technologies numériques, 
non seulement comme support technique mais aussi en tant qu’outil de création.

À la Cerisaie, France Dubois présente pour la première fois l’œuvre immersive Microfilms, installation lumi-
neuse qui reprend le principe de la projection cinématographique et invite le visiteur à se laisser porter. La 
lumière et les surfaces éclairées deviennent le support de projection des images mentales de chacun, elles 
reflètent les couleurs et les intensités de films oubliés, revus ou rêvés.

La composition musicale qui accompagne l'installation est de Mylena Bergeron.
Cette exposition est co-produite par le Centre d'art et de photographie de Lectoure, avec le soutien de Loupi 
Lighting.

À la Cerisaie

→ Née en 1972 à Montpellier, elle vit et travaille à Paris. France Dubois forme son regard au travers de rencontres et 
d’influences successives, de la cinéphilie à l’image contemporaine. Elle se saisit d’abord d’une caméra pour produire des 
vidéos relevant à la fois du documentaire et de l’expérimentation, et elle réalise des séries photographiques qui reposent 
sur une certaine appréhension des lieux. Elle réalise en 2014 sa première œuvre in situ permanente pour le centre de loi-
sirs de Meadows, dans le cadre d’une commande de 1% artistique passée par le Conseil des Arts et la Ville d’Edmonton 
au Canada. Ses installations sont présentées en France et à l’étranger, notamment dans le cadre des Nuits Blanches de 
Paris, de Montréal et de Toronto. Ses œuvres vidéo, distribuées par Heure Exquise en France et Vidéographe au Canada, 
sont diffusées dans de nombreux festivals. Sélectionnés par les Voies Off des Rencontres d’Arles, exposés au centre 
d’art image/imatge et pour les 25 ans de la résidence des Rencontres de la jeune photographie internationale de Niort, 
ses travaux photographiques se sont également vus décerner la Bourse à la création des Transphotographiques en 
2005. Ses œuvres font partie de collections privées et publiques, comme l’artothèque de Pessac et la collection vidéo 
du département de la Seine-Saint-Denis.

France Dubois, Microfilms, 2022 © France Dubois
Installation lumière dynamique in situ, dimensions variables
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Philippe Braquenier et David De Beyter

Seeing Is Believing1 
Pour l’exposition qui aurait pu s’intituler Looking For Astronauts2, Philippe Braquenier, David De Beyter et 
Émilie Flory jouent du trouble des sujets traités par les deux artistes. La découverte et la déambulation à 
travers la pseudoscience des ufologues3 de The Skeptics de De Beyter et celle des platistes4 de Earth Is Not 
A Globe de Braquenier se répondent en effet en une juste valse. En s’appuyant sur les corrélations entre les 
deux communautés d’apparence scientifique, cette nouvelle entité qu’est l’exposition mêle sciemment et 
pour la première fois les œuvres des deux séries sans franche distinction.

Avec The Skeptics, An Investigative of the Negative Blindness5, David De Beyter s’intéresse aux amateurs 
de l’ufologie scientifique. Ce travail, mené en grande partie en Espagne, s’appuie sur les écrits, la documen-
tation et les recherches d’une communauté d’ufologues sceptiques réunie dans les années 70, pendant 
près de 15 ans. L’artiste révèle ainsi des pratiques contemporaines oubliées qui sculptent un imaginaire du 
chaos géologique. En se concentrant également sur les vagues successives « d’apparitions », il propose 
une réflexion sur la perte des utopies et la question du progrès. Ses œuvres interrogent cette mythologie 
que les ufologues scientifiques tentent de déconstruire, la gouvernance d'une réalité par la technologie.

C’est aussi à partir des écrits et expériences que Philippe Braquenier construit Earth Not A Globe. « Dans 
ce projet hybride, Philippe Braquenier opère une plongée au cœur des mécanismes discursifs des théories 
conspirationnistes. Il s’y propose d’épingler une série d’énoncés « platistes » et de les passer au tamis de 
son expérience créative et singulière. Pour ce faire, il s’empare des procédés utilisés par les disciples de 
Rowbotham et s’emploie à démontrer par l’image les mêmes expériences empiriques. À force de manipu-
lations, de fragmentations, de détournements et de montages, il en vient à fabriquer lui-même ses pièces à 
conviction. Dépouillées de leur contexte et accompagnées de légendes concises, chacune d’elles pourrait 
nous faire douter de la rotation de la terre ou de l’existence de la gravité. À cela près que l’auteur rend visible 
les marques de ses interventions plastiques, comme autant d’indices de son processus de travail. »6

À l'école Bladé

Quatre artistes investissent l’école Bladé. À l’étage, la tête tournée vers les cieux, la série Earth Not A Globe 
de Philippe Braquenier se mêle aux images de The Skeptics de David De Beyter. Les artistes et la commis-
saire ont créé un espace spécifique pour L’été photographique qui interpelle les pseudosciences et leurs 
adeptes. Cette proposition joue du trouble et des doutes, de l’histoire et des réalités de deux communautés, 
les platistes qui croient la terre plate et les ufologues, spécialistes des ovnis. Au rez-de-chaussée, la série 
La Noche en Balde de Miguel Ángel Tornero (également présente à la halle) et le travail d’Anne-Charlotte 
Finel ramènent sur terre. Les œuvres de ce second binôme invitent à une promenade plus sombre, un che-
minement nocturne investi de paysages, de lisières et d’entre-deux. Les artistes questionnent le monde et 
le vivant, les peurs, l’animalité et la nébuleuse du  réel.

→ Philippe Braquenier est né en 1985 à Mons en Belgique, il vit et travaille à Bruxelles. Il a suivi des études en 
photographie à la Haute École Libre de Bruxelles où il enseigne depuis 2016. Son travail photographique a fait l’objet 
de plusieurs expositions personnelles : Palimpseste aux halles Saint-Géry à Bruxelles en 2021 ;  Earth Not A Globe à la 
Ravestijn Gallery à Amsterdam en 2021 et au Jimei Photo Festival de Xiamen en Chine en 2020 ; Palimpseste au Centre 
Wallonie-Bruxelles à Paris en 2019, au Breda Photo Festival au Pays-Bas en 2018, au Mundaneum à Mons en 2017, au 
Manège à Mons en 2014. Depuis 2009, il a également été invité pour des expositions collectives : au BPS22 à Charle-
roi ; au Athens Photo Festival en Grèce ; au Centre d’art actuel BANG au Canada ; à la Biennale de Belgique ; au festival 
Circulation(s) à Paris ; à Voies Off à Arles ; à la Biennale d’architecture de Venise ; au Maxxi museum à Rome ; au FoMu 
à Anvers ; à la fondation Aperture à New York. Deux monographies ont été publiées aux éditions Art Paper Editions en 
2018 : Palimpseste et Eurotopie. Philippe Braquenier est aussi finaliste du prix Louis Roederer et le Prix du Hainault des 
Arts plastiques en 2020 ; il obtient la même année la bourse de la Arctic Circle Foundation et est retenu pour participer 
à une résidence en Norvège, Sunnhorland - AiR Kloster ; il reçoit le prix .tiff Young Belgian Talent - FOMU en 2016. Le 
travail de Philippe Braquenier est représenté par la galerie The Ravestijn à Amsterdam.

→ David De Beyter est né en 1985 à Tourcoing, il vit et travaille entre Tourcoing et Le Pré Saint-Gervais. Il est 
diplômé de l’atelier de photographie de La Cambre et du Fresnoy - Studio national des arts contemporains. Depuis 2013, 
il enseigne à la Haute École Libre de Bruxelles et à La Cambre. Parmi ses expositions personnelles, citons D’où rayonne 
la nuit à la galerie Bacqueville à Oost-Souburg aux Pays-Bas en 2021 ; The Skeptics à la galerie Bacqueville à Lille en 
2020 ; Big Bangers à la halle aux sucres à Dunkerque en 2019 ; The Skeptics aux Rencontres d’Arles en 2019 ; Build 
and Destroy au Centre photographique d’Île-de-France à Pontault-Combault en 2016 ; Nothing Else Matters au Centre 
d’art image/imatge à Orthez en 2016 ; Just A Good Crash au BBB centre d’art à Toulouse en 2015. Son travail est éga-
lement présenté lors de grandes foires internationales telles que Unseen Amsterdam, Unbound Exhibition Amsterdam 
et Around Video Art Fair à Lille, Photo London et Paris Art Fair. Il a pris part à des expositions collectives, récemment au 
Frac Grand Large à Dunkerque, au Pearl Art Museum à Shanghai, au festival Lianzhou Foto en Chine, à FOAM Talents à 
Francfort, Londres, Amsterdam et New York, aux Rencontres d’Arles, au Palais de Tokyo. Il est finaliste du Prix découverte 
aux Rencontres d’Arles en 2019, lauréat du prix FOAM Talents en 2018 et du prix Facing Forward en 2011. Il reçoit une 
bourse de recherche de l’Institut pour la photographie de Lille en 2020 et est résident à la Casa de Velásquez à Madrid 
en 2018. Ses œuvres figurent parmi les collections du CNAP, du FOAM Amsterdam, du Fotomuseum de Winterthur, des ar-
tothèques de Pessac et Pau. Le travail de David de Beyter est représenté par la galerie Bacqueville à Lille et à Oost-Souburg.

	 1. Voir c’est croire en français.
	 2. Vers et titre d’une chanson du groupe américain The National sur l’album Alligator, 2005.
	 3. Spécialistes des objets volants non identifiés (UFO en anglais) qui recueillent, analysent et interprètent les 
	 informations et les données concernant ces phénomènes pseudo-scientifiques.
	 4. En 1849, Samuel Rowbotham, auteur, inventeur et socialiste anglais, écrit sous le pseudonyme de Parralax 
	 un pamphlet Zetetic Astronomy: Earth Not a Globe dans lequel il soumet la théorie selon laquelle la Terre ne 
	 serait pas ronde mais plane, le Pôle Nord en son centre et les planètes, le soleil et la lune juste éloignés de 
	 quelques miles de sa surface. Depuis, de nombreux adeptes de la zététique « l’art du doute », partisans du 
	 complot, créationnistes perpétuent cette théorie présentée comme une revendication scientifique qui dé 
	 nonce une tromperie mondiale.
	 5. Les sceptiques, une enquête sur l'aveuglement négatif en français
	 6. Extraits du texte de Marie Papazoglou.

Pour cette exposition, Philippe Braquenier reçoit le soutien de la Fédération Wallonie-Bruxelles et de Wal-
lonie Bruxelles International. Certaines œuvres de cette exposition ont été produites par le Centre d'art et de 
photographie de Lectoure avec le soutien du laboratoire Photon Toulouse.
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Anne-Charlotte Finel, TÊTES, 2021 © Anne-Charlotte Finel - courtoisie galerie Jousse Entreprise, Paris
Vidéo DV couleur, 5 min 36, musique de Voiski

Miguel Ángel Tornero, La Noche en Balde, 2019 (détail) © Miguel Ángel Tornero - courtoisie Juan Silió galería, Madrid
Ensemble de collages photographiques, formats variables

David De Beyter, Figure 45. (Negative surface luminance), série The Skeptics, 2019-2022 © David De Beyter
Courtoisie galerie Bacqueville, Lille - Tirage jet d'encre encadré, 150 x 120 cm

Philippe Braquenier, Jerry, série Earth Not A Globe, 2016-2021 © Philippe Braquenier
Courtoisie galerie The Ravestijn, Amsterdam - Tirage chromogénique encadré, 100 x 80 cm
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Anne-Charlotte Finel

« Jour/nuit, nature/culture, artificiel/naturel… On pourrait égrener ainsi les nombreuses dichotomies qui 
peuplent le travail d’Anne-Charlotte Finel. Néanmoins, loin de confrontations binaires et frontales, ses 
œuvres jouent au contraire de subtiles variations, d’infimes mouvements, parfois à peine perceptibles, qui 
en font toute la richesse et la singularité. Qu’elle filme ces espaces transitoires, à l’orée des villes, où la nature 
semble avoir repris ses droits, qu’elle s’intéresse à d’impressionnantes architectures scintillant dans la nuit, 
ou observe au plus près des phénomènes naturels ou scientifiques, Anne-Charlotte Finel parvient toujours 
à transcender les images saisies. [...] Sans basculer vers l’abstraction - certaines de ses vidéos permettent 
d’ailleurs d’échafauder une amorce de narration –, Anne-Charlotte Finel instaure un rapport sensible et sen-
soriel à son travail, qui nous amène parfois aux confins de l’imaginaire. Cette sensation d’être happé, ab-
sorbé par l'œuvre, s’origine dans sa manière de filmer. En poussant la technique dans ses retranchements, 
elle parvient à donner une réelle matérialité aux images, jusqu’à laisser parfois apparaître motifs, textures 
ou patterns. L’artiste est également très attentive aux bandes-son qui accompagnent ses films. Elle tra-
vaille ainsi depuis plusieurs années avec le musicien Luc Kheradmand à la création de nappes sonores qui 
viennent souligner la dramaturgie des images. »

Extraits du texte d’Antoine Marchand écrit à l’occasion de l’exposition personnelle d’Anne-Charlotte Finel 
« Des sirènes au fond des prunelles », Centre d’art Le Lait, Albi, 2019.

Les œuvres présentées à Lectoure sont prêtées par la galerie Jousse Entreprise, Paris. 
Certaines œuvres de cette exposition ont été produites par le Centre d'art et de photographie de Lectoure.

→ Née à Paris en 1986, vit et travaille à Paris. Anne-Charlotte Finel est diplômée de l’école des Beaux-Arts de Paris 
en 2010. Anne-Charlotte Finel est artiste vidéaste et travaille également sur d’autres supports, comme la sérigraphie. 
Elle travaille fréquemment en collaboration avec d’autres artistes, notamment avec Luc Kheradmand, dit Voiski, pour la 
musique. Récipiendaire du Prix Vidéo de la Fondation François Sommer en 2015 et du prix du Conseil départemental 
des Hauts-de-Seine remis lors du Salon de Montrouge en 2016, elle a présenté des expositions personnelles à la Ga-
lerie Édouard Manet, centre d’art à Gennevilliers en 2017 ; à la Galerie Jousse Entreprise à Paris, aux Ateliers Vortex à 
Dijon et dans cinq villes de Russie, Mourmansk, Kazan, Vladivostok, Saratov et Kaliningrad, en partenariat avec l’Institut 
français de Saint-Pétersbourg en 2018 ; au Centre d’art Le Lait à Albi en 2019 ; à The Chimney à New York en 2020 ; au 
Frac Nouvelle-Aquitaine Méca en 2021. Son travail a été intégré à des expositions collectives au MACVAL de Vitry-sur-
Seine en 2021 ; au CAPC à Bordeaux en 2020 ; au Musée d’arts de Nantes et au CAC Passerelle en 2019 ; au Centre 
d’art contemporain Les Tanneries en 2018 ; au MRAC Occitanie, au Palais de Tokyo, à la Synagogue de Delme et au Frac 
Poitou-Charentes en 2017 ; au Musée du Quai Branly en 2012 ; mais aussi à l’international, à Taïwan, au Mexique, en 
Australie, à Hong-Kong, en Italie, en Allemagne, au Japon et aux États-Unis. Ses œuvres sont présentes dans les collec-
tions publiques du CAPC à Bordeaux, du MRAC à Sérignan, du FMAC à Genève et du CNAP à Paris. Elle est représentée 
par la galerie Jousse Entreprise à Paris.

Miguel Ángel Tornero

« Dans la nature hybride et contradictoire de mon travail, coexistent l'intérêt pour les possibilités de la phy-
sicalité de l'image imprimée et la fascination pour le flux vertigineux d'images qui redéfinissent sans cesse 
l'expérience photographique et, finalement, notre façon de faire relation avec elle. Une vulnérabilité particu-
lière, devant laquelle j'utilise le collage comme un écosystème dans lequel j'essaie de coudre les couches, 
réconcilier les stimuli, digérer les informations... et trouver la manière dont les parties d'un tout, qui parfois 
débordent, coexistent et font sens.

Dans la série La Noche en Balde, on perçoit une approche émotionnelle du paysage. Dans ce projet, j’utilise 
le collage photographique et un procédé plastique libre et intuitif comme véhicule pour explorer des zones 
rurales délaissées, incultes, dans lesquelles pousse ce que l'on pourrait appeler la botanique périphérique : 
les mauvaises herbes et, surtout, les chardons et les pitas ; des éléments déroutants — apparemment inu-
tiles — qui poussent contre, sans que personne ne s'en occupe ou ne travaille dessus. Éclairés uniquement 
par la lumière crue du flash de l'appareil photo, nous cherchons à nous réconcilier avec l'environnement et 
avec nous-mêmes, revendiquant le besoin et la beauté de ces lieux périphériques, sombres, incontrôlés, 
oisifs et sauvages. »

Miguel Ángel Tornero, La Noche en Balde, 2019.

Cette exposition reçoit le soutien de l’AC/E Acción Cultural Española0
Certaines œuvres de cette exposition ont été produites par le Centre d'art et de photographie de Lectoure..

→ Né en 1979 à Baeza en Espagne, vit et travaille à Madrid. Miguel Ángel Tornero est diplômé des Beaux-arts de 
l'Université de Grenade et est actuellement membre des ateliers Nave Oporto à Madrid. Il a effectué des résidences 
artistiques à l’Académie d’Espagne à Rome en 2012-2013, à la Künstlerhaus Bethanien à Berlin en 2010 et à la Casa 
de Velázquez en 2004. Il a reçu les prix Grünenthal en 2011, Purificación García en 2007 et ABC en 2003. Il a égale-
ment reçu le prix national du meilleur livre d’art publié en 2014 de la part du ministère espagnol de la Culture et le prix 
du livre (mention d’honneur) aux Rencontres d’Arles en 2015 pour son livre The Random Series. Parmi ses expositions 
personnelles, citons : Quemar ramón à la galerie Juan Silió à Madrid en 2020 ; Sin atajos à l’université de Jaén en 2019 ; 
Looking Was Serious Work but also a Kind of Intoxication au DA2 de Salamanque en 2019 ; The Random Series au 
Centre Pasquart en 2016, à la galerie Jörg Brockmann à Genève en 2016 et au Künstlerhaus Bethanien à Berlin en 2010. 
Son travail a également fait l’objet de nombreuses expositions collectives en Espagne (Barcelone, Madrid, Santander, 
Córdoba, Móstoles, Murcia, Séville) et à l’étranger (Kyoto, Istanbul, Belgrade, Arles, Rome, Milan, Turin, Miami, Santa Fé, 
Mexico et Paris). Ses œuvres figurent dans plusieurs collections publiques et privées en Espagne. Miguel Ángel Tornero 
est représenté par la galerie Juan Silío à Madrid.
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À la halle aux grains

Une boîte dans la boîte. À la Halle aux grains, il est question de chemins et de cabanes, de lieux-dits, d’au-
to-constructions, d’abris, de refuges et d’utopies. Tourner autour d’une boîte avec les imaginaires de Valérie 
du Chéné, Nicolás Combarro, David Coste et Miguel Ángel Tornero qui posent des extérieurs comme des 
décors — et y entrer. Entrer dans la boîte et sauter dans La Vie en RoseRock de Thorsten Brinkmann, comme 
saute expressément le lapin blanc d’un monde à l’autre. Plonger à l’intérieur et découvrir valser Richard 
Wagner et ses personnages, un presse-agrume, Les Monty Python, un dragon, Superman, Dark Vador et 
DADA. Prêt ?

Thorsten Brinkmann

L'artiste allemand Thorsten Brinkmann est connu pour ses œuvres qui oscillent entre les genres de la pho-
tographie, de la sculpture, de la performance et de l'installation. Outre ses autoportraits photographiques 
mis en scène, il incorpore également des sculptures, des objets composés à partir de divers objets du quo-
tidien, trouvés dans les marchés aux puces, les déchets encombrants ou les décharges - seaux métalliques, 
tringles à rideaux, bols, coquetiers, cages à oiseaux, balais, réfrigérateurs, accessoires et vêtements mis 
au rebut - en assemblages inattendus générant des narrations mystérieuses qui donnent vie au paradis 
de Brinkmann, le transformant en un lieu mystique qui reste ouvert à l'interprétation et à l'ambivalence. 
Les œuvres réalisées jouent avec les genres artistiques classiques que sont la nature morte, le paysage, la 
sculpture et proposent avec humour un réseau dense de références à l’histoire de l’art et à la pop-culture. 
Ces grandes installations nous font prendre conscience de l'interface entre le familier et l'inattendu, entre 
l'imaginable et le jamais imaginé.

→ Né en 1971 à Herne en Allemagne, vit et travaille à Hambourg. Élève, entre autres de Bernhard Blume, Thorsten 
Brinkmann étudie à la HFBK, école des Beaux-arts de Hambourg d’où il sort diplômé en 2004. Son travail a fait l’objet de 
nombreuses expositions personnelles, par exemple récemment : à la galerie Mathias Güntner à Hambourg en 2021, à la 
galerie Hopstreet à Bruxelles en 2021, 2018, 2016 et 2014 ; à la fondation Herbert Gerisch à Neumünster en Allemagne 
en 2020 ; à la galerie Martin Asbaek à Copenhague au Danemark, à la Pablo’s Birthday Gallery de New York, à la gale-
rie Anita Beckers de Francfort-sur-le-Main, à l’ARCO de Madrid, à la galerie Städtische à Otterndorf en Allemagne en 
2019 ; au Centre Photographique - Pôle Image Haute-Normandie à Rouen, au Gemeentemuseum de La Haye, à la galerie 
Feldbuschwiesnerrudolph à Paris en 2018. Il a aussi participé à des expositions collectives à travers le monde, à la fon-
dation Mudima à Milan en Italie ainsi qu’à l’Art Düsseldorf et au Musée du design de Holon en Israël en 2022 ; à Unseen 
Amsterdam, à la 4ème biennale méditerranéenne d’Haïfa et de Sakhnin en Israël et au Tripostal à Lille en 2021 ; à New-
York, en Belgique, en Allemagne, aux Pays-Bas en 2018…Il intervient régulièrement pour donner cours et conférences 
dans des écoles et universités en Allemagne, aux États-Unis, en Autriche et en Finlande. Ses œuvres ont intégré des 
collections privées et publiques, parmi lesquelles celles de la galerie d’art de Hambourg, du musée communautaire de 
La Haye, la collection Caron en France, en Allemagne des collections Falkenberg, Kunsthalle zu Kiel, Rusche, la collection 
Mont Blanc Roosen-Trinks, la collection du Musée national d’art et d’histoire culturelle de Münster, celles du musée d’art 
moderne de Salzbourg en Autriche, du musée de la Photographie de Winterthur en Suisse, la collection Evan Mirapaul 
aux États-Unis. Thorsten Brinkmann a reçu en 2020 le Photo Art Price de l’humour en photographie de Darmstadt et en 
2011 le Prix d’art de Finkenwerder. Son travail est représenté par plusieurs galeries en Allemagne, en Belgique, en Italie 
et aux États-Unis.

Valérie du Chéné

« Valérie du Chéné fabrique des récits et s’interroge sur les rapprochements ou interactions de l’espace 
et de la couleur. Ses gouaches et installations construisent son œuvre, se souviennent de Sonia Delaunay 
et Tadao Ando. Ses sculptures d’assemblages rappellent le travail du sculpteur et cinéaste Robert Breer, 
pratiquant sans a priori le trait, l’approche du volume et le cinéma d’animation. Ainsi, c’est aussi sans a priori, 
que Valérie du Chéné pour chacun de ses projets, analyse des faits de son quotidien, essayant de trouver 
une logique à leurs fonctionnements. C’est avec une grande liberté qu’elle élabore des rencontres prenant 
la forme de protocoles qu’elle allie à sa pratique du béton et du graphisme. Cette artiste produit une œuvre 
dans un indissociable rapport à l’autre et au paysage car « C’est sa manière de faire ! » pour reprendre les 
mots de Didier Semin dans un texte qu’il lui a consacré en 20101.

Composé de 37 dessins, cet ensemble appartient à LIEUX DITS [...]. Soixante-six témoins volontaires ont 
été interrogés sur leur relation particulière à un endroit de leur choix. Ces entretiens ont donné lieu à la pro-
duction de 80 gouaches et 60 dessins sur papier et à la réalisation d’une peinture murale [...]. »

	 1. Valérie du Chéné, Lieux dits, Éditions Villa Saint Clair, 2010

Valérie Mazouin, 2012 (extraits).

L’œuvre présentée à Lectoure est prêtée par Les Abattoirs / Musée Frac Occitanie Toulouse. 

→ Née en 1974 à Paris, vit et travaille à Coustouge dans l’Aude, et à Toulouse. Diplômée de l’École nationale supé-
rieure des Beaux-arts de Paris en 2001, Valérie du Chéné est professeure à l’Institut supérieur des arts de Toulouse. Elle 
a présenté plusieurs expositions personnelles à la Chartreuse, au Musée Pierre de Luxembourg, au Fort Saint-André et 
à la Tour Saint-André à Villeneuve-lèz-Avignon en 2022 ; à la Galerie Jean-Paul Barrès à Toulouse en 2021 et 2018 ; à la 
Galerie Angles Art Contemporain à Saint-Paul-Trois-Châteaux en 2020 ; au BBB à Toulouse en 2016 ; au L.A.C. à Sigean 
en 2015 ; au Centre d’art Chapelle Saint-Jacques à Saint-Gaudens en 2011 ; au Centre régional d’art contemporain à 
Sète en 2011 ; à Paris en 2010, 2008 et 2007 ; à Rio en 2000. Elle a participé à plusieurs expositions collectives, au L.A.C. 
à Sigean en 2021 ; à Londres en 2020 ; à La Fabrique et au Printemps de Septembre à Toulouse en 2019 ; à Séoul en 
2017, ; à Belgrade, au Centre d’art contemporain de Meymac et à Montauban avec les Abattoirs en 2016 ; à Lisbonne en 
2011 ; à Barcelone en 2007 ; à Turin en 1999. Elle est invitée à plusieurs reprises au Salon du dessin contemporain. Elle a 
été lauréate de plusieurs commandes publiques, récemment pour une station de métro à Toulouse. Son travail a intégré 
des collections publiques importantes comme celles du MRAC Occitanie, du FRAC Corse, du FRAC Occitanie de Mont-
pellier, de l’Artothèque de Pessac, des villes de Pau et d’Albi, ainsi que des collections privées en France, en Espagne, au 
Luxembourg, au Japon, en Belgique, aux Pays-Bas. Elle bénéficie de bourses pour l’aide à la création en Occitanie et a 
pris part à plusieurs projets d’éducation artistique et culturelle Culture/Justice. Elle édite de nombreux ouvrages, dont 
Images fantômes, avec Régis Pinault, en 2019, et, à paraître, Le piège, en collaboration avec l’historienne Arlette Farge. 
Le travail de Valérie du Chéné est représenté par la galerie Jean-Paul Barrès à Toulouse.

24 25



Valérie du Chéné, Lieux dits, La peinture murale, 2011 © Valérie du Chéné
Collection les Abattoirs, Musée – Frac Occitanie Toulouse - photographie François Deladerrière (vue 
d’exposition au Centre d’art contemporain Chapelle Saint-Jacques à Saint-Gaudens)

Nicolás Combarro, série Arquitectura Espontánea  © Nicolás Combarro
Ensemble de 60 photographies encadrées, 30 x 42 cm chaque

Thorsten Brinkmann, Dragonal Pfaff, 2013 © Thorsten Brinkmann & VG Bildkunst - Courtoisie Hopstreet Gallery, Bruxelles 
et Galerie Anita Beckers, Francfort-sur-le-Main - Tirage chromogénique encadré, 130 x 155 cm

David Coste, Rémanence futur n°7, 2022 © David Coste
Tirage jet d'encre encadré, 30 x 20 cm
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David Coste

David Coste construit des territoires alternativement utopiques, hétérotopiques ou dystopiques, dans une 
oscillation constante entre réalité et fiction. La circulation et la réinterprétation des images sont au fonde-
ment de sa démarche, qui se déploie dans une convergence des pratiques du dessin, de la photographie 
et de l’installation. Souvent développées sur une échelle architecturale de grande ampleur, ses images de 
décor sont présentées dans des intérieurs et extérieurs spécifiques prolongeant ainsi ses questionnements 
sur la fiction, le réel et le cinématographique. Ses productions traitent souvent des paysages étranges mo-
delés par l’homme pour et par les industries culturelles et touristiques. Pour L’été photographique 2022, il 
présente un nouveau projet, Rémanence futur, qui s’ancre dans une recherche sur les rapports entre fiction, 
science-fiction, images de cinéma de genre et lieux intermédiaires que sont le centre d’art ou les décors de 
films. L’image y est abordée comme un lieu ayant sa réalité propre, sa frontière et son pouvoir de suggestion 
vers d’autres mondes. L’artiste joue sur le paradoxe entre espace tangible, sensible, imaginaire et praticable. 
Le seuil des images n’est plus infranchissable mais un espace à explorer, tout en ayant conscience d’être à 
la fois ici et là-bas.

Certaines œuvres de cette exposition ont été produites par le Centre d'art et de photographie de Lectoure 
avec le soutien du laboratoire Photon Toulouse.

→ Né en 1974 à Beaumont, vit et travaille à Toulouse. David Coste est diplômé en création multimédia à l’Université 
Toulouse II-Le Mirail et en design d’espace à l’École des Beaux-arts de Toulouse. Il enseigne l’image et la photographie à 
l’École supérieure d’art et de design des Pyrénées à Pau depuis 2008 et est artiste-enseignant à l’Institut supérieur des 
arts de Toulouse depuis 2011.  C’est un artiste dont la pratique implique la fabrication et la réinterprétation d’images pré-
existantes. Son travail artistique s’enrichit de collaborations régulières, notamment avec le compositeur Pierre Jodlows-
ki, le designer Grégoire Romanet, le critique d’art Jérôme Dupeyrat. Son travail artistique a été présenté dans le cadre 
d’expositions et de résidences en France et à l’étranger : au Frac Nouvelle-Aquitaine MÉCA et au Frac Normandie Rouen, 
ainsi qu’au Centre d’art image/imatge à Orthez en 2021 ; au Centre photographique d’Île-de-France à Pontault-Com-
bault et à l’University Of Greenwich Galleries de Londres en 2020 ; à la Maison Salvan à Labège en 2019 ; à la Maison 
des arts Georges et Claude Pompidou en 2018 ; au 3ème impérial centre d’essai en art actuel Granby au Québec et au 
MuMa du Havre en 2016 ; au festival Objectif Vidéo Nice et au centre d’art Chapelle Saint-Jacques à Saint-Gaudens 
en 2015 ; à la galerie Vasistas à Montpellier et à La Nuit Résonance de la biennale de Lyon en 2013 ;  au salon Drawing 
Now au Carrousel du Louvre en 2012 ; au Printemps de Septembre en 2008. Ses œuvres font partie de collections pri-
vées et publiques notamment au Frac Nouvelle-Aquitaine MÉCA, au Frac Normandie Rouen, aux Abattoirs / Musée-Frac 
Occitanie à Toulouse, aux artothèques de Pessac et d’Annecy. Son premier catalogue monographique Territoires inter-
mittents a été publié avec l’aide du CNAP en 2012, aux éditions Jannink. En 2019, il réalise le livre-disque d’artiste Une 
Montagne(s) aux éditions Autres Choses.

Nicolás Combarro

« La série Spontaneous Architecture part d'une vision particulière de l'architecture contemporaine infor-
melle et abordable : des constructions générées de manière libre, non réglementée et spontanée. L'obser-
vation, la documentation et l'étude de ces bâtiments ont produit un ensemble diversifié de travaux. Une 
collection de formes architecturales déterminées par leur propre contexte immédiat, capturées au moyen 
d'une vision documentaire. Une archive rassemblée autour du concept d'architecture et de résistance, 
composée de constructions dans lesquelles une logique structurelle est combinée à un héritage culturel. 
Une architecture libre de représenter en elle-même une forme de résistance contre des déterminants es-
thétiques ou socio-économiques, ou qui résiste simplement, malgré l'oubli, voire le mépris. 

Les photographies de cette série subissent différentes transformations : interventions picturales, collages 
et dessins qui cherchent à décontextualiser et à déconstruire les bâtiments afin d'abstraire leurs formes et 
de transformer leurs structures de base. L'ensemble de la série constitue une sorte de laboratoire architec-
tural, parfois même à certains moments un cabinet de curiosités, dans lequel les structures et les formes 
jouent un rôle central. » 

Nicolás Combarro, extraits du texte Dialogues avec l’architecture.

Cette exposition reçoit le soutien de l’AC/E Acción Cultural Española.

→ Né en 1979 à Coruña en Espagne, vit et travaille à Madrid. Nicolás Combarro est artiste visuel, cinéaste et com-
missaire d’exposition, il donne régulièrement des cours dans plusieurs écoles d’art et universités en Espagne. Il est 
membre des ateliers Nave Oporto à Madrid. Depuis 2006, il a reçu plusieurs prix et bourses pour son travail photogra-
phique: en 2019, la bourse de la Real Academia de España à Rome ; en 2020 il est lauréat du prix Pilar Citoler. Son travail 
a fait l’objet de nombreuses expositions personnelles, telles que : Registros desde el subterráneo au Maximilainsforum à 
Munich en 2021 ; Sotterranei à la galerie Stefania Miscetti à Rome en 2019 ; Interventions à la Maison européenne de la 
photographie à Paris en 2018 ; Visible: self construction and wild growth à la Biennale de Manille aux Philippines ; Arqui-
tecturas vivas au Centre de photographie contemporaine de Bilbao en 2016. Il a participé à des expositions collectives 
en Europe, au Cameroun, au Cambodge, au Mexique et en Argentine. Ses œuvres font partie de nombreuses collections 
publiques en Espagne et des collections de la Maison européenne de la photographie en France. De 2003 à 2008 il 
collabore à la réalisation de plusieurs films d’Alberto Garcia-Alix dont il fut l’assistant. En 2017, il réalise un long-métrage 
documentaire, Alberto Garcia-Alix. La linea de sombra, qui fut présenté au festival international de cinéma de San Sebas-
tian, au BAFICI en Argentine, au Play Doc de Pontavedra. En 2018 il reçoit pour ce film le prix du meilleur long-métrage 
documentaire au festival international de cinéma de Guadalajara de Mexico.
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L'inauguration

• Échanges autour d’une œuvre
Samedi 16 juillet de 11h à 13h. 
À la Halle aux grains.
Valérie Mazouin, directrice du centre d’art 
contemporain La Chapelle Saint-Jacques, 
échange avec Valérie du Chéné à propos de son 
œuvre Lieux dits, La peinture murale.   
Ouvert à tous·tes. Gratuit. Inscription conseillée. 

• Discussion avec les artistes
Samedi 16 juillet de 15h à 17h. 
À l’école Bladé.  
Les artistes et la commissaire d’exposition 
échangent autour des projets présentés cet été. 
Rencontre animée par Philippe Pitet. 
Ouvert à tous·tes. Gratuit. Inscription conseillée. 

• Vernissage
Samedi 16 juillet à partir de 20h. 
Sur la promenade du Bastion. 
Vernissage en présence des artistes et de la 
commissaire d'exposition, suivi d’une soirée en 
musique avec DJ et foodtrucks. 
En partenariat avec Le Bastion, bar - restaurant. 
Ouvert à tous·tes. Gratuit. Réservation conseillée.  

• Brunch & concert de blues 
Dimanche 17 juillet de 11h à 13h. 
Dans le jardin du centre d’art. 
Brunch en présence des artistes et de la 
commissaire d'exposition, accompagné 
d'un concert de Harvey Scodel et Helen. En 
partenariat avec le festival lectourois Du Bleu au 
Blues et le domaine d’Arton. 
Ouvert à tous·tes. Gratuit. Sur réservation.

Les événements

• Apéro Livre
Mardi 26 juillet à partir de 10h30.
À la librairie La Méridienne à Fleurance. 
Quizz et jeux pour toute la famille afin de 
découvrir les expositions autrement, suivis d’un 
apéro au soleil. 
Ouvert à tous·tes. Gratuit. Librairie La Méridienne, 
87 rue de la République 32500 Fleurance. 

• Lecture à voix haute 
Mercredi 27 juillet à 18h.
Dans le jardin de la Cerisaie à Lectoure. 
Lectures de textes et quizz sur le cinéma, par 
l’association Lectoure à voix haute, autour de 
l’installation de France Dubois, suivies d’une 
visite de l’exposition et d’un apéro.
Ouvert à tous·tes. Gratuit. 

• La nouvelle galerie x L’été photo x Arton
Samedi 6 août. 
À Cologne et à Lectoure.
Au programme : visite de l’exposition de 
Stéphane Belzère et Elisa Haberer à La nouvelle 
galerie à Cologne ; visite de l’exposition 
collective du Centre d’art et de photographie 
de Lectoure ; visite et dégustation au domaine 
d’Arton à Lectoure, vignoble cultivé en 
permaculture et en conversion biodynamie. 
Ouvert à tous·tes. Gratuit. Sur réservation.

• Marathon philosophique
Jeudi 25 août de 14h à 19h. 
Au centre d'art à Lectoure. 
« Il faut au monde un délire neuf ». 
Sessions de discussions et d’échanges autour 
des œuvres d’Ouka Leele avec le philosophe 
Bernard Benattar. 
Ouvert à tous·tes. Gratuit. Réservation conseillée.

• Soyez sympas rembobinez
Vendredi 26 août à 20h30.
Au cinéma Le Sénéchal à Lectoure. 
En lien avec les expositions, Le Sénéchal 
programme Soyez sympas rembobinez 
de Michel Gondry. Présentation du film et 
discussion animée par l'équipe de Ciné 32. 
6 euros la séance. 

• Visites croisées Memento x L'été photo
Samedi 10 septembre de 11h à 13h.
À l'école Bladé à Lectoure. 
L’équipe de Memento, espace départemental 
d’art contemporain, propose une rencontre - 
conférence dans les expositions à Lectoure, 
autour d'un petit-déjeuner. 
Ouvert à tous·tes. Gratuit. Réservation conseillée.

Samedi 10 septembre de 15h à 17h.
À Memento Auch.
L'équipe du centre d'art propose une visite 
sensorielle dans l’exposition Résidence 
Secondaire présentée à Memento, espace 
départemental d’art contemporain à Auch. 
Ouvert à tous·tes. Gratuit. Réservation conseillée.
Memento, 14 rue Edgar Quinet 32000 Auch.

• Projection Odesa Photo Days
Samedi 10 septembre à partir de 19h.
À l'école Bladé à Lectoure. 
Dans le cadre du programme Stand with Ukraine 
du réseau Diagonal. Projection, en musique, 
des travaux des photographes programmés au 
festival ukrainien Odesa Photo Days en 2022. 
Ouvert à tous·tes. Gratuit. Sur réservation.

• Le voyage de Chihiro
Mercredi 14 septembre à 21h.
Au cinéma Le Sénéchal à Lectoure. 
Séance jeune public, Le voyage de Chihiro de 
Hayao Miyazaki.  
6 euros (adultes) et 4 euros (enfants) la séance. 

• Rencontre à La Méridienne
Jeudi 15 septembre à 18h30.
À la Librairie La Méridienne à Fleurance. 
L’artiste David Coste présente son livre/disque 
Une montagne(s) avec Jérôme Dupeyrat, 
historien de l’art spécialiste des livres d'artistes. 
Rencontre suivie d’un apéro. 
Ouvert à tous·tes. Gratuit. Librairie La 
Méridienne, 87 rue de la République à Fleurance.

• Felix in Wonderland
Vendredi 16 septembre à 21h.
Au cinéma Le Sénéchal à Lectoure. 
Projection de Felix in Wonderland, moyen-
métrage de Marie Losier puis rencontre / 
discussion avec l’artiste suivie d’un apéritif.  
6 euros la séance. 

• Lecture à voix haute
Samedi 17 septembre à 18h. 
À l'ancienne école Bladé. 
Lectures de textes, par l’association Lectoure à 
voix haute, autour des expositions, suivies d’une 
visite des expositions et d’un apéro. 
Ouvert à tous·tes. Gratuit.

• Journées du patrimoine
Dimanche 18 septembre à 16h. 
Au départ de l’Office du Tourisme. 
Visite à double voix croisant art, architecture 
et patrimoine en partenariat avec le Conseil 
d’architecture, d’urbanisme et d’environnement. 
Ouvert à tous·tes. Gratuit. Réservation conseillée.
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Les visites

• Nocturnes à la Halle aux grains
Tous les lundis (jusqu’au 22 août inclus)  
de 19h à 21h. Découverte des expositions. 
Entrée gratuite. 

• Visites commentées
Tous les jeudis (jusqu’au 1er septembre inclus) 
à 10h, les dimanches 24 juillet, 7 et 21 août, 
4 et 11 septembre à 16h.
Au départ de l’Office du Tourisme. 
Visite gratuite sur présentation du pass d'entrée.
Réservation conseillée. 

• Visites décalées 
Les dimanches 31 juillet, 14 et 28 août à 16h. 
Au départ de l’Office du Tourisme. 
Approchez les œuvres avec un regard différent. 
Visite gratuite sur présentation du pass d'entrée.
Réservation conseillée. 

• Visites contées
Mercredi 27 juillet de 11h à 12h à l’école 
Bladé et mercredi 10 août de 11h à 12h au 
centre d'art.
Pour les enfants de 3 à 7 ans (avec un parent), 
découverte des expositions à travers des 
lectures de contes, en partenariat avec la 
médiathèque de Lectoure.
Gratuit. Réservation conseillée. 

Les stages et ateliers

• Ateliers jeune public
Tous les vendredis (jusqu’au 26 août) à 10h.
Au centre d'art. 
Atelier de pratique artistique et photographique 
pour les 6 - 12 ans. 
Gratuit. Réservation indispensable.

• Mini-stage adultes
Lundi 25, mardi 26 et mercredi 27 juillet
de 9h30 à 12h30.
Sur trois matinées consécutives, les 
participant·e·s sont invité·e·s à découvrir / 
approfondir la photographie d’un point de vue 
technique. 
Gratuit. Réservation indispensable.

• Mini-stage jeune public
Mardi 16, mercredi 17 et jeudi 18 août 
de 9h30 à 12h30.
Sur trois matinées consécutives, les 
participant·e·s sont invité·e·s à découvrir la 
photographie et à l’expérimenter à travers 
différents procédés.
Gratuit. Réservation indispensable.

Scolaires et groupes

• Accueil des scolaires 
Du 1er au 16 septembre.
Nos actions d’éducation artistique et culturelle as-
socient visites et activités de pratique destinées à 
l’acquisition d’une culture artistique et au déve-
loppement d’un esprit critique ; appropriation de 
repères, d’un vocabulaire spécifique permettant 
d’exprimer ses émotions, de porter un jugement 
étayé, de contextualiser, décrire et analyser une 
œuvre. Nous accueillons les classes de la mater-
nelle au post-bac. 
Visites et ateliers gratuits.

• Accueil des groupes 
Du 21 juillet au 18 septembre.
Nous accueillons pour des projets, visites et / 
ou ateliers tous types de groupes : périscolaires, 
centres de loisirs, associations, hôpitaux de jour, 
maisons d’enfants à caractère social, EHPAD... 
Visites et ateliers gratuits.

Réservations et renseignements
mediation@centre-photo-lectoure.fr
05 62 68 83 72

Après le festival

• Résidence capsule
Avec Kahn & Selesnick et Sarah Falkner
Résidence de création et d'expérimentation et expo-
sition à Lectoure du 21 octobre au 3 décembre 2022.
Lancement le vendredi 21 octobre à 18h. 
Ouvert du mercredi au samedi de 14h à 18h. 

• Résidence d'actions culturelles
Avec Marine Lanier
Résidence d'actions culturelles et expositions dans 
la communauté de communes du Savés à Lombez 
et Samatan, d'octobre à décembre 2022, en parte-
nariat avec la Maison des Écritures de Lombez et la 
médiathèque de Samatan. 
Projet soutenu par la DRAC Occitanie, la commu-
nauté de communes du Savés, les communes de 
Lombez et Samatan. 
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Informations pratiques

Dates
Du 16 juillet au 18 septembre 2022

Horaires et tarifs
Tous les jours, sauf le mardi, de 14h à 19h.
Pass d'entrée aux expositions : 6 euros.
Gratuité : lectourois·es, adhérent·e·s, presse, 
moins de 18 ans, bénéficiaires du RSA et deman-
deur·se·s d’emploi, étudiant·e·s en art et média-
tion et personnes à mobilité réduite.

Accueil du festival
Centre d’art et de photographie de Lectoure
Maison de Saint-Louis
8 cours Gambetta, 32700 Lectoure

Lieux d'exposition à Lectoure
Centre d’art et de photographie
Cerisaie (rue Fontélie)
École Bladé (22 rue des Frères Danzas)
Halle aux grains (rue Nationale)

Librairie du festival 
Retrouvez une sélection d’ouvrages en lien avec 
les expositions dans notre espace librairie à la 
Halle aux grains, en partenariat avec la librairie 
La Méridienne (Fleurance).

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

www.centre-photo-lectoure.fr
instagram.com/centrephotolectoure
facebook.com/cpl2011

Le centre d'art

Le Centre d'art et de photographie de Lectoure a 
été créé en 1991, il est géré par l'association Arrêt 
sur images. Axé sur la photographie mais ouvert 
à toutes les formes artistiques contemporaines, il 
participe à la sensibilisation et à l’éducation artis-
tique sur le territoire à travers la diversité de ses 
actions. Il organise toute l’année des expositions 
dans et hors les murs, des résidences d’artistes 
ainsi que L'été photographique de Lectoure. Il 
soutient la création artistique par l’accueil d’ar-
tistes en résidence, la production et la diffusion 
d’œuvres et favorise l’accès à la culture en terri-
toire rural par des actions de médiation pour un 
large public. 

Équipe : Marie-Frédérique Hallin (directrice) • 
Marine Segond (responsable de la coordination 
et de la communication) • Amandine Ginestet 
(responsable du service des publics et de 
l'action culturelle) • Sabine Chaignard (chargée 
d'accueil et de la communication) • Caroline 
Giugni, Laura Freeth, Victoria Henri Brossard, 
Nicolas Bron, Kevin Chrismann et Stéphane 
Castet (régisseurs·ses) • Éline Clément 
(volontaire en service civique) • Justine Capron, 
Mathilde Cordonnier, Alyssa Lopes, Melina 
Nuñez, Rosine Rivaud, Pia Vuel (stagiaires).

Conseil d'administration de l'association 
Arrêt sur images : Dominique Paillarse 
(président) • Nancy Hushion (vide-présidente) • 
Carine Cognet-Vene (trésorière) • Carine Merlino 
(secrétaire) • Carole Perrin-Lavaret (secrétaire 
adjointe) • François Bordes • Emmanuel 
Colombel • Georges Courtès • Dominique 
Laffitte • Anna Lardeau • Fabienne Tastet.

Nous remercions chaleureusement tous·tes les 
bénévoles qui partagent avec passion et généro-
sité les journées de montage, qui accueillent les 
artistes et le public, et dont l’implication est pri-
mordiale pour la réussite du festival !

Partenaires de l'édition 2022

AC/E Acción Cultural Española (Madrid)
Association des commerçants et artisans (Lectoure)
CA2M (Móstoles)
Centre d’art le BBB (Toulouse)
Château de Mons (Caussens)
Cinéma Le Sénéchal (Lectoure)
Culture Portes de Gascogne
Domaine d’Arton (Lectoure)
Du Bleu au Blues (Lectoure)
Frac Normandie (Caen)
Frac-Arthothèque Nouvelle-Aquitaine (Limoges)
Galerie Anita Beckers (Francfort-sur-le-Main)
Galerie Anne Barrault (Paris)
Galerie Cédric Bacqueville (Lille – Oost-Souburg)
Galerie Françoise Paviot (Paris)
Galerie Georges-Philippe & Nathalie Vallois (Paris)
Galerie Jan Mot (Bruxelles)
Galerie Jousse Entreprise (Paris)
gb agency (Paris)
Goethe Institute (Toulouse)
Hopstreet Gallery (Bruxelles)
Intermarché (Lectoure)
Juan Silio galería (Madrid)
La Nouvelle Galerie (Cologne)
Laboratoire Photon (Toulouse)
Le printemps de septembre (Toulouse)
Lectoure à voix haute
Les Abattoirs, Musée - Frac Occitanie (Toulouse)
Les Fleurons de Lomagne (Lectoure)
Librairie La Méridienne (Fleurance)
Ligardes Brico Élec (Lectoure)
LIP – Manufacture générale horlogère (Lectoure)
Loupi Lighting (Pantin)
Maison Baudequin (Lectoure)
Maison de la peinture (Toulouse)
Memento (Auch)
Office du tourisme Gascogne Lomagne
Penser ensemble (Lectoure)
Primeur Missio (Lectoure)
Région Wallonie-Bruxelles
Sarreméjean (Fleurance)
Studio Wegman (New York)
Syndicat des producteurs de Côtes de Gascogne
Syndicat du Floc de Gascogne (Eauze)
The Ravestijn Gallery (Amsterdam)
Wallonie Bruxelles International
Warner Music France

Partenaires institutionnels

DRAC Occitanie
Région Occitanie / Pyrénées-Méditerranée
Département du Gers
Ville de Lectoure
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Prolongez votre visite
Memento - Espace départemental d'art contemporain

L'exposition Résidence Secondaire sera ouverte au public du 25 juin au 16 octobre 2022.
Avec Stephane Belzère, Martin Creed, Florence Doléac, Duo Y, Fruits, Laura Gozlan, Ellande Jaureguiberry, Géral-
dine Kosiak, Perrine Lievens, Ariane Loze, Ilazki de Portuondo, Ugo Rondinone, Guilhem Roubichou, Vivien Rou-
baud, Ulla Von Brandenburg.

En partenariat avec l'IAC Villeurbanne/Rhônes-Alpes, le Frac Nouvelle-Aquitaine MÉCA, le Carré d’Art - Musée 
d’art contemporain de Nîmes, les Abattoirs - Musée Frac Occitanie Toulouse, le Frac Occitanie Montpellier, la gale-
rie Michel Rein à Paris et Bruxelles, A.Mano studio, La nouvelle galerie.

Horaires et informations pratiques
Du mardi au dimanche de 14h à 19h.
Accueil des groupes de 10h à 12h.
Concerts, visites, rencontres sont programmés tout le temps de l’exposition. 

Memento - Espace départemental d'art contemporain
14 rue Edgar Quinet, 32000 Auch
05 62 06 42 53
instagram.com/memento_auch

Ailleurs dans le Gers

• Château de Mons
Exposition Travaux des champs de Myriam Richard 
du 25 juin au 4 septembre. En partenariat avec la 
Chambre d'Agriculture, Chemins d'art en Armagnac 
et le Centre d'art et de photographie de Lectoure.
Ouvert tous les jours de 10h à 23h. 
Vernissage le samedi 25 juin à 18h. 
Atelier cyanotype le samedi 25 juin de 15h à 17h. 
1614 route de Lectoure 32100 Caussens.
contact@chateaumons.com • 05 62 68 46 18.

• La nouvelle galerie
Exposition de Stéphane Belzère et Elisa Haberer
du 16 juillet au 3 septembre. Commissariat de 
Dominique Blanc. 
Ouvert les vendredis et samedis de 15h à 19h  
et sur rendez-vous. 
Vernissage le vendredi 15 juillet à partir de 18h. 
15 place de la Halle, 32430 Cologne
lanouvellegalerie15@gmail.com • 06 15 11 19 09.

• La Peyrigne
Résidence qui accueille 15 jeunes artistes venu·e·s 
de toute la France en juillet, afin d'aboutir au projet 
Glaneureuse, exposition qui se tiendra du 24 au 
31 juillet 2022. Tout au long de l'exposition : temps 
quotidiens de médiation,  soirées de projections en 
plein air, performances, diffusions radiophoniques, 
moments d’échanges et de discussions sur des 
thématiques féministes, artistiques ou écologiques.
Exposition ouverte tous les après midi de 15h à 20h.
Vernissage le dimanche 24 juillet de 16h à 23h. 
La Peyrigne, 32480 Berrac.
labellepeyrigne@gmail.com • 06 09 02 06 50

• pk.art gallery
Exposition de Polli Kaminski du 16 juillet au 8 août. 
Exposition de Sandrine Follère du 11 au 20 août.
Exposition de Swan Scalabre du 1er au 11 septembre
Ouvert de 15h00 à 19h00 tous les jours, sauf le 
lundi et le mardi.
28 rue Sainte Claire, 32700 Lectoure.
pollikaminski@gmail.com • 06 73 42 23 50
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