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Alban Kakulya, 7urkish Kurdistan, de la série Landmark / Birthmark, 2009
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EDITO / EDITORIAL

Nous avons le plaisir de vous présenter deux séries du photographe Alban Kakulya en portfolio de ce numéro.
L'actualité culturelle étant trés riche, 170 pages présentent les expositions, avec un nombre important d'images
contemporaines a découvrir | Notre coup de coeur va aux photographies d'Anni Leppald, dont le travail est
exposé a TH13, Berne, et présenté dans un portfolio du magazine Foam intitulé " Traces ".

Excellente lecture !

We have the pleasure to present two series by the photographer Alban Kakulya in the portfolio of this issue.
More than 30 new exhibitions are presented here and 170 pages are dedicated to exhibitions going on in
Switzerland and elsewhere. Many contemporary photographs to discover, especially the work of Anni Leppéla.
Have a pleasant reading !

Nassim Daghighian

Magquette / Graphic design : llaria Albisetti, www.latitude66.net ; Rédactrice en chef / Chief editor : Nassim Daghighian, présidente de NEAR ; next@near.li
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Alban Kakulya, Afgharnistan, de la série Landmark / Birthmark, 2009

PORTFOLIO

Nous présentons ici deux séries récentes d'Alban Kakulya (1971, CH). Photographe indépendant formé a
I'Ecole supérieure d'arts appliqués de Vevey (CEPV) et au Centre Romand de Formation des Journalistes RP, il
a également suivi des études a la New York Film Academy. Il fit partie de I'agence Strates de 1998 a 2007.

Il a réalisé avec le photographe Yann Mingard la série A /'Est d'un Nouvel Eden / East of a New Eden (2002), qui
fut exposée et primée a maintes reprises. L'ouvrage £ast of a New Eden. European External Borders. A
Documentary Account, fut publié chez Lars MUller Publishers, Baden, en 2009.

Alban Kakulya a participé a plusieurs expositions et festivals en Suisse et a I'étranger. Il a récemment exposé sa
série Greenland aux Journées Photographiques de Bienne 2010 et a la Burri Bondy Gallery, Zurich, en 2010, et
participé aux expositions Un jeudi sur terre 1 et 2, a Imaginaid Galerie, Genéve, en 2009 et 2010. Imaginaid
Galerie expose Taking Crimea du 4 février au 12 mars, parallélement a la publication de 7aking Land : Crimea
20710¢et Landmark / Birthmark est exposée a Paris lors du festival Circulation(s), 19 février au 20 mars 2011.

Landmark / Birthmark. Origins under the skin

" La tache de naissance est une marque visible dont on ne se défait pas. Une tache qui parfois s’offre au regard
de tous et qui, d’autres fois, se dissimule en des endroits plus intimes. Elle nous accompagne tout au long de la
vie que cela nous plaise ou non. Elle est en cela assez semblable a notre origine qui se révéle sur notre visage,
qui fait partie de nous et s’offre pourtant au regard d’autrui.

En imposant sur leur peau, telle une tache de naissance, la forme du pays d’origine des personnes réfugiées en
Suisse posant pour cette série, je voulais souligner le fait que nous appartenons a la terre d’ou nous venons,
que celle-ci vit en nous méme si nous vivons loin d’elle. Cette appartenance est parfois discrete, a peine visible
Ou peu reconnaissable, mais elle se révelera a qui saura la voir. "

Alban Kakulya

Taking Crimea

Il s'agit d'un reportage mandaté par I'ONG Zoi environment network portant sur la minorité ethnique des Tatars
de Crimée, qui fut déportée en masse sous Staline en 1944, Péninsule des bords de la Mer Noire rattachée a
I'Ukraine, la Crimée est une république autonome qui tente aujourd’hui de s’émanciper de son passé pour
conqguérir une nouvelle identité, entre tradition et hyper-modemnité. Pour en savoir plus, voir EXPOSITIONS, P84






Alban Kakulya, Eritrea, de la série Landmark / Birthmark, 2009




NEAR BY NIGHT 3 — TENSION

Soirée de projection des photographes de NEAR

Vendredi 18 mars 2011, 19h a 22h, au BAC Béatiment d'Art Contemporain, Geneve
www.near.li

Les travaux photographiques s’articuleront autour de I'idée de tension. Le sujet peut référer a une situation
tendue, renvoyer a une tension musculaire, nerveuse ou mentale, évoquer l'idée de traction, de résistance, de
contraction. Le theme est ainsi compris dans un sens trés large. Tous les genres, approches et techniques
seront retenus lors de la sélection par Nathalie Herschdorfer, directrice artistique, que les travaux soient réalisés
dans une vocation artistique, conceptuelle ou documentaire...

Direction artistique de la projection : Nathalie Herschdorfer, curatrice, directrice de Alt.+1000

Nathalie Herschdorfer est historienne de I'art, auteure et commissaire d'exposition. Elle est Directrice de FEP
Suisse — Foundation for the Exhibition of Photography (Minneapolis, Paris). Depuis septembre 2010, elle est
également Directrice du festival de photographie de montagne Alt. +1000 a Rossiniére. Elle fut conservatrice au
Musée de I'Elysée, Lausanne, de 1997 a 2010 ou elle a travaillé pendant douze ans a la conception,
I'organisation et la réalisation des expositions internationales du musée ; elle a aussi participé a la publication de
nombreux ouvrages.

Evénement organisé en collaboration avec le CPG Centre de la Photographie Genéve.

Dans le cadre de I'exposition Walking, Driving, Wondering (18 mars au 14 mai 2011) consacrée a l'artiste
canadien lain Baxter, le CPG organise une conférence de ce dernier le 18 mars a 18h dans le cadre d'un
nouveau programme de Photo Talks. Cette rencontre sera suivie de la projection produite par NEAR présentant
400 a 500 images récentes de ses membres. Il s'agit de la troisieme édition d'une série de projections initiée en
2009 par Danaé Panchaud (membre du comité) sous l'intitulé de NEAR BY NIGHT. Une soirée de rencontres et
de découvertes de photographies contemporaines souvent inédites...

Une performance musicale DJ accompagne la projection au Batiment d'Art Contemporain.

Nathalie Herschdorfer est membre d'honneur de NEAR. Le CPG est membre collectif de NEAR.



Nicole Hametner, Le Sapin, 2010, de la série Le Sapin, tirage Lambda, 265x200 cm

NOUVEAUX PORTFOLIOS EN LIGNE

Graziella Antonini (1967, IT, CH) poursuit son travail autour du titre évocateur d'Alcina //, qu'elle présente ainsi :
" Faire s’entrechoquer une sensation de réalité avec une indéfinissable impression d’hallucination. Le désir inné
d’illusion tapi en chacun de nous. " La photographe a également ramené des images de Chine.

Yannic Bartolozzi (1981, CH) présente sa série Les Ajpes (2009-2010), dont plusieurs photographies furent
exposeées lors de Sefection / Auswahl au PhotoforumPasquArt, Bienne, fin 2010. Il est jeune membre de NEAR.

Emmanuelle Bayart (1981, FR) propose sa nouvelle série, Vers la mer (2009-2010), réalisée en Somme,
Normandie et Basse-Normandie, en partant de son lieu d'origine pour explorer les mutations d'un territoire familier.

Nicolas Delaroche (1985, FR) a réalisé en 2009 une exposition personnelle, Vitarminoid a Hoffmann—La Roche,
Bale, et participé a I'exposition collective /nnuendo organisée en 2010 par NEAR (curatrice : Ariane Pollet) a la
Villa Dutoit, Geneve, dont il présente un apergu sur www.near.li

Nicole Hametner (1981, AT, CH) a exposé sa récente série Le Sapin a I'Espace Arlaud, Lausanne, dans le
cadre d'une rétrospective consacrée au graveur Pierre Aubert en 2010. Un travail aux tonalités nocturnes qui
entre en résonance avec sa série intitulée Aster (2008).

Aline Henchoz (1980, CH) a exploré en 2006 le theme de la frontiere dans ses séries Guérites et Laie frontiéere.
Elle présente également des photographies récentes, dont celles qu'elle a ramené d'Ouzbékistan en 2010.

Smaz (1983, CH) a réalisé en 2010 /dentités Clandestines, une série de photographies que I'on pourrait appeler

des " anti-portraits " et qui décrivent avec justesse la situation paradoxale vécue par les sans-papiers en Suisse.
Smaz est jeune membre de NEAR.

Pour voir les portfolios des photographes de NEAR : http://www.near.li/html/portfolios.html



Nicole Hametner, Autoportrait, 2010, de la série Le Sapin, 2010, tirage jet
d’encre, 80x58 cm

Nicole Hametner
www.nicolehametner.ch

Le Sapin (2010)

" Le Sapin questionne les relations entre photographie et xylographie. La dimension nocturne joue ici un réle
important, je cherche par ce médium ce qui se trouve a la limite du perceptible. Le long temps de pose de cette
photographie permet d’imprégner la lumiere faible de la nuit sur le support du film, tout en évoquant la durée de
la gravure. Avec son grand format (265x200 cm), Le Sapin constitue le centre de la série photographique
exposée dans la rétrospective de Pierre Aubert a I'Espace Arlaud. Présence énigmatique, un arbre est rendu
visible grace aux sels d’argent. Brillant tout seul dans la forét, il fait référence au monde du conte et a
l'imaginaire. La scene fonctionne comme un décor du théatre révélant une absence dans une atmosphére
sombre et entourée de silence. "

Nicole Hametner

Le Sapin est un projet réalisé pour I'exposition et le catalogue FPromenons-nous dans les bois. Une rétrospective
de Plerre Aubert avec Nicole Hametner & Vincent Kohler, a I'Espace Arlaud, Lausanne, 26.03.10 — 30.05.10
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Nicole Hametner, Le Vieux Meleze, 2010, de la série Le Sapin, 2010, tirage jet d’encre,
150x120 cm

Nicole Hametner
www.nicolehametner.ch



Graziella Antonini, Sans titre, de la série Alcina /l, 2010

Graziella Antonini
www.graziellaantonini.com

Alcina Il (2010)
" le fait est qu'ils vivent dans un monde de faits "


http://www.graziellaantonini.com/�

Graziella Antonini, Sans titre, de la série Alcina /l, 2010

Graziella Antonini
www.graziellaantonini.com


http://www.graziellaantonini.com/�

Yannic Bartolozzi, Entrée bunker, mars 2010, série Les Ajpes, 2010, tirége jet d'encre, 40x50 cm

Yannic Bartolozzi
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Yannic Bartolozzi, Carnon a nejge, décembre 2009, série Les A/,oés, 2010, tirage jet d'encre, 40x50 cm

Yannic Bartolozzi



Emmanuelle Bayart

Vers la mer (2009-2010)

" Vers la mer explore un territoire familier, dont je suis originaire et dont je serais en ce sens dépositaire.
Ce territoire s’étend au dela de la circonscription méme de mon village, de mon département, voire de ma
région. Je suis partie de celui-ci me dirigeant vers le littoral et le longeant pour une part, redécouvrant et
réévaluant les lieux parcourus entre paysages intérieurs, vues marines et patrimoniales, inscriptions du corps
dans I'espace. "

Emmanuelle Bayart
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Emmanuelle Bayart, Quai de /a Cale, Dieppe, 2009, de la séri

Emmanuelle Bayart



= *m~ = T ; Pt

=y
. gt E N e N et
Nicolas Delaroche, Summer Girl, 2010, tirage Lambda (exposition /nnuendo, 2010)

Nicolas Delaroche
www.nicolasdelaroche.com

Innuendo

" Nicolas Delaroche poursuit une enquéte sur les coulisses de la conservation du patrimoine artistique. Plus
spécifiqguement, il s’intéresse aux réserves des musées, aux appartements de collectionneurs ou encore au
destin des ceuvres achetées par des multinationales. Son regard fragmente et recompose le réel, il offre une
nouvelle approche des oceuvres canoniques, il les remet en jeu, les met en sceéne par le cadrage, se les
approprie et brouille les pistes, au point que le résultat tend a I'abstraction. Ce jeu de citation déforme le réel ou
plus exactement le reforme. Son intervention a la Villa Dutoit, inédite et produite par NEAR, prolonge cette
démarche tant par les ceuvres exposées que par leur accrochage.

En effet, Nicolas Delaroche tient a développer deux notions clefs : I'installation, le jeu avec le volume de la salle
ainsi que 'implication du spectateur dans le dispositif d’exposition. Son projet permet d’investir cette demeure,
en écho a ses enquétes chez les collectionneurs privés, et d’activer une nouvelle dimension dans son travall,
celui de I'appropriation physique de I'espace. Inspiré par I'atmosphére du lieu, il élabore une sorte de salon, de
studliolo, invitant le spectateur a la contemplation et a I'imagination. "

Ariane Pollet, catalogue /nnuendo, NEAR, 2010.


http://www.nicolasdelaroche.com/�

;\licolag Delaroche, Ovadium, de la série Vitarminoid, 2009, tirage Lambda '

Nicolas Delaroche
www.nicolasdelaroche.com


http://www.nicolasdelaroche.com/�

Aline Henchoz, Boukhara, de la série Ouzbékistan, 2010

Aline Henchoz
www.alinehenchoz.ch

Ouzbékistan (2010)

Parcs d’attractions de I'aire soviétique a I’'abandon ou presque...
Réalisé en novembre 2010.


http://www.alinehenchoz.ch/�
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Aline Henchoz, Boukhara, de la série Ouzbékistan, 2010

Aline Henchoz
www.alinehenchoz.ch


http://www.alinehenchoz.ch/�

Smaz, Echko, en Suisse depuis 1992, de la série /dentites Clanadestines, 2010

Smaz
www.smazphoto.ch

Identités Clandestines (2010)

" Je me suis intéressé aux personnes vivant clandestinement en Suisse. Sans papiers, leur simple présence les
rend coupables au regard de la loi. A Lausanne, ils sont des milliers a vivre un quotidien fait de discrétion pour
éviter de se faire contrbler par les autorités.

La tradition du portrait consiste justement a capter I'identité du modele. Qu’en est-il lorsqu’elle est niée ? Jai
voulu ici représenter cette identité masquée. Leurs yeux, leur bouche ou encore leur nez — principaux signes de
reconnaissance — sont flous, en perpétuel mouvement, a I'image de leur situation.

Des individus irréguliers que I'on croise régulierement, et dont on ne connait finalement que peu de choses. Une
vie cachée, exposée aux yeux de tous. Véritable paradoxe vécu au jour le jour "

Smaz


http://www.smazphoto.ch/�

Smaz, Monica & Maél, en Suisse depuis 1997, de la série /dentites Clandestines, 2010

Smaz
www.smazphoto.ch


http://www.smazphoto.ch/�




EVENEMENTS / EVENTS

Alban Kakulya, Democratic Republic of Congo, de la série Landmark / Birthmark, 2009




Portfolio reviews
Musée de I'Elysée, Lausanne
www.elysee.ch

Le Musée de I'Elysée organise quatre fois par an des lectures de portfolios afin de permettre aux photographes
de dialoguer sur leur travail avec un spécialiste du musée. Ces sessions sont ouvertes sur inscription uniguement
a tous les photographes, quels que soient leur pratique photographique et leur traitement des images.
Jean-Christophe Blaser, Daniel Girardin, Pauline Martin, Radu Stern et Sam Stourdzé recevront les
photographes individuellement pour discuter de leurs travaux pendant 20 minutes. Les photographes ne
rencontreront qu’un spécialiste du Musée de I'Elysée qui leur sera assigné par le musée. Trente photographes
au maximum pourront étre regus a chaque session. La participation aux portfolio reviews colte CHF 15.- ; elle
est gratuite pour les détenteurs de la carte Elysée.

Les photographes peuvent présenter des tirages ou des images sous forme numérique, mais exclusivement sur
leur ordinateur personnel (batterie chargée). Les revues de portfolios se font a titre purement consultatif. Le
Musée de I'Elysée ne s’engage pas a acheter, exposer ou conserver tout ou partie des portfolios qui lui seront
présentés. Un délai d’un an est requis pour s’inscrire a une nouvelle session.

Deux fois par année, les meilleurs travaux issus des porifolio reviews feront I'objet d’une projection commentée.
A cette occasion, les photographes retenus pourront présenter leur travaux pendant 10 minutes chacun.

Dates des portfolio reviews en 2011

- vendredi 25 février 2011, de 10h a 12h

- vendredi 6 mai 2011, de 10h a 12h

- jeudi 12 mai 2011 a 18h30 : Projection des travaux sélectionnés lors de ces deux sessions

- vendredi 26 aodt 2011, de 10h a 12h

- vendredi 16 décembre 2011, de 10h a 12h

- jeudi 19 janvier 2012 a 18h30 : Projection des travaux sélectionnés lors de ces deux sessions.

En savoir plus : http://www.elysee.ch/fr/portfolio-review/

Le Musée de I'Elysée est membre collectif de NEAR.



Charles Chaplin, Les Termps Modernes, 1936.© Roy Export SAS / Musée de I'Elysée

Dép6t du Fonds Charlie Chaplin au Musée de I'Elysée
Projection du fim Le Kid, Cinéma Le Capitole, Lausanne, mercredi 9 février 2011, 18h
www.elysee.ch

Une projection exceptionnelle pour célébrer I'arrivée du Fonds Chaplin au Musée de I'Elysée |

Le Musée de I'Elysée, en partenariat avec la Cinématheque suisse, organise une grande projection publique de
'un des chefs-d'ceuvre de Charlie Chaplin, Le Kid (1921). La projection a lieu en présence de plusieurs
membres de la famille Chaplin. Entrée libre dans la limite des places disponibles

Réservation obligatoire jusqu’au 4 février a I'adresse chaplin@cinematheque.ch

Le Fonds Chaplin est une importante collection, constituée d’environ 10'000 photographies, qui documentent
toute la carriere de Charlie Chaplin. Pour chaque film, plusieurs photographes de plateau documentaient le
tournage a la demande des Studios Chaplin. Ces archives ont été la propriété de Charlie Chaplin, puis de sa
famille. A ces documents, collectés film apres film depuis la fin des années 1910, s'ajoutent des images plus
intimes. L'exposition Chaplin et les images, présentée au Musée de I'Elysée en 2006, donnait un apercu de
I'ampleur de la richesse du Fonds Chaplin en présentant prés de 350 ceuvres. A cet ensemble, d’une portée
historique et esthétique considérable, s’ajoutent des pieces d'une valeur majeure, notamment deux
photographies de Charlie Chaplin par Edward Steichen, réalisées en 1925 pour lVogue, ou encore I'album
Keystone, composé d’environ 750 photographies et qui retrace les 35 premiers films de Chaplin, réalisé en
1914 pour le Studio éponyme. En recevant un tel dépdt, le Musée de I'Elysée enrichit ses collections d’'un
patrimoine exceptionnel a la portée universelle. Un tel dépdt participe au rayonnement du musée avec des
répercussions immédiates : s’occupant a la fois de la conservation et de la valorisation du Fonds Chaplin, le
Musée de I'Elysée va des 2012 lancer, a travers la création d’une Ecole du regard, un programme pédagogique
autour de I'ceuvre de Charlie Chaplin, ainsi que des expositions et des publications.

Source : dossier de presse



Henri Huet, 7he body of an American paratrooper killed in action in the jungle near the Cambodian border
/s raised up to an evacuation helicopter in War Zone C, Vietnam, 1966. AP Photo/Henri Huet

Table ronde autour de Henri Huet
CAPE Centre d’accueil de la presse étrangere, Grand Palais, Cours de la Reine, Paris 8¢, lundi 7 février, 15h
www.mep-fr.org

Table ronde dans le cadre de |I'exposition Herri Huet. Vietnam, présentée a la MEP, Paris, du 9 février au 10 avril
Modérateur : Jean-Francois Leroy, directeur du festival Visa pour I'image.

En présence de :

- Horst Faas (directeur des opérations photographiques d’Associated Press au Vietnam de 1962 a 1974),

— Richard Pyle (chef du bureau d’Associated Press lors de la guerre du Vietham),

- Russell Burrows (fils de Larry Burrows, décédé lors du méme accident qu’Henri Huet),

- Nick Ut (photographe) et

- Olivier Laban-Mattei (photographe).

Réservation : agarzuel@mep-fr.org


http://www.mep-fr.org/�
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Karim Kal, Djennan e/ assan, de la série Gités d ‘Urgencce, 2006 B

Programme du cycle de conférences de la Société francaise de photographie 2011
Université Paris | Panthéon-Sorbonne, Salle Vasari, Paris, les mercredis, 18h-20h
www.sfp.photographie.com

Le cycle d'entretiens et de conférences proposé par la SFP Société francaise de photographie a lieu cette
année en partenariat avec I'HICSA et se tient a I'Université Paris | Panthéon-Sorbonne, Salle Vasari, Institut
national d’histoire de I'art, 2 rue Vivienne, 75002 Paris. Entrée libre, sans réservation.

Karim Kal, invité par Michel Poivert (Université Paris |)
Université Paris | Panthéon-Sorbonne, Salle Vasari, Paris, mercredi 9 février, 18h

" En 2010, Karim Kal avait titré son exposition au musée urbain Tony Garnier a Lyon : Les Déclassés — Alger,
Cayenne, Evry, réduisant ainsi une diversité géographique au dénominateur commun de l'identité sociale. Cette
diversité est aussi historique, elle dessine la carte du naufrage de I'empire colonial francais depuis la seconde
moitié du 20° siecle. Ou, tout du moins pour I'instant, certains des territoires ou les Naufragés se sont installés,
rejoignant dans leur histoire singuliere la figure universelle des Vaincus. Toute I'ceuvre de Karim Kal ouvre la
perspective d’une nouvelle géographie humaine, par le reclassement des valeurs politiques et esthétiques selon
un renversement de point de vue. Dés 2002, Vises d’Alger est I'ceuvre qui contient la puissance spéculative d’un
départ a partir du point méme de son arrivée: Karim Kal, fils d’Algérien et de Francaise, né en Suisse, devient le
frere d’arme des Naufragés. "

Michel Poivert, extrait de Karim Kal. Perspective du Nauirage, Adera, 2010.

Prochaines conférences
Mercredi 9 mars, 18h : Regina Verserius, invitée par Larisa Dryansky (Université Paris I)
Mercredi 13 avril, 18h : Yo-Yo Gonthier, invité par Marc Aufraise (Université Paris I) et Dagara Dakin

Mercredi 11 mai, 18h : Raphaél Dallaporta, invité par Garance Chabert (Société francaise de la photographie)

Mercredi 1er juin, 18h : Sammy Baloji, invité par Christine Barthe (Musée du Quai Branly), sous réserve

En savoir plus : http://www.sfp.asso.fr/vitevu/index.php/


http://www.sfp.photographie.com/�
http://hicsa.univ-paris1.fr/page.php?r=54&id=10&lang=fr�

Preview Day, ewz.selection 2010, Zurich

Preview Day of Swiss Photo Award — ewz.selection & 15. vfg Prize for Young Talents
ewz-Unterwerk Selnau et MediaCampus Eventhalle, Zurich, jeudi 10 février, 12h-21h
www.ewzselection.ch

Le Preview Day propose un vaste tour d’horizon de la photographie suisse.

Quelque 700 séries constituées de plus de 5000 photographies prises par des professionnels de I'image sont
présentées dans les catégories Photographie publicitaire, Photographie rédactionnelle, Fine Art, Architecture,
Fashion et Free du concours suisse Swiss Photo Award — ewz.selection (exposition a ewz-Unterwerk Selnau).
Cette année, il est également possible de découvrir environ 170 travaux soumis pour le 15%™ Prix des Jeunes
Talents du vfg / vfg Nachwuchsférderpreis (exposition au MediaCampus Eventhalle).

Au total, prés de 7000 photographies sont présentées dans les deux expositions sur environ 560 métres...

A la fois source d’inspiration et point de repére, le Preview Day constitue un vivier de nouveaux talents tout en
offrant un reflet fidele de la photographie contemporaine suisse.

Lieux d'exposition :

ewz-Unterwerk Selnau, Selnaustrasse 25, 8001 Zurich

MediaCampus Eventhalle, Baslerstrasse 30, 8048 Zurich

Participants : http://www.ewzselection.ch/teiinehmerinnen-2011.html
Source : communiqué de presse



Rineke Dijkstra, Peter Svenson, 2010, c-print Kodak Endura Ed. 1/5, 30x24 cm

AAP-LAB - Photography auction
Huis Marseille, Museum voor Fotografie, Amsterdam, samedi 12 février, 16h-18h
www.huismarseille.nl

Huis Marseille, Museum for Photography, in cooperation with Christie's Amsterdam, organizes a benefit auction
to support high-quality analogue photo-printing by master printer Peter Svenson and his Amsterdam Analogical
Printing lab, in short AAP-Lab.

In a few years time analogue photography has been reduced to a niche market. Hence analogue printing has
become a precarious business. What is important is that the traditional, manual printing technique is of such
high quality, it would be a great shame to lose it.

With the exhibition Djgital ? Analogue ! Huis Marseille has put the analogue prints by AAP-Lab in the spotlight.
The choice of master printer Peter Svenson lies in his distinguishing eye for the possibilities of a negative and his
experimental methods.

Sixty-five photographers have donated one or more photographs — based on their respect for the work of
Svenson, these are definitely not the least of pictures. On the contrary. Under the auspices of Christie's, 85
works will be auctioned in the concert hall of the Felix Meritis Centre in Amsterdam.

In addition to beautiful prints by photographers such as Rineke Dijkstra, Sigurdur Gudmundsson, Ni Haifeng,
Jacqueline Hassink, Scarlett Hooft Graafland, Dana Lixenberg, Liza May Post, Han Singels and Marijke van
Warmerdam, this exhibition and auction provides an initial insight in the very talented, young generation of
photographers that have emerged here in the Netherlands.

The auction is open to all and involves no obligation. General auction information, an absentee bid form and the
auction catalogue can be found at Huis Marseille or online via.

En savoir plus : http://www.huismarseille.nl/en/news/auction
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Thirza Schaap, Ophelia, 2005 / 2009, c-print, Kodak Endura, AAP-Lab Ed., 60x75 cm

AAP-LAB - Photography auction
Huis Marseille, Museum voor Fotografie, Amsterdam, samedi 12 février, 16h-18h
www.huismarseille.nl
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Allan Sekula, Dear Bill Gates, 1999, triptyque (détail)

Talking Heads — Conférence d'Allan Sekula
HEAD, auditoire, Bv. James-Fazy 15, Geneve, mercredi 23 février, 19h
www.hesge.ch/head

Allan Sekula (1951, US), cinéaste, photographe et écrivain basé a Los Angeles, en conversation avec Jean
Perret, responsable du Département cinéma de la HEAD — Geneve, et Pascal Beausse, critique d'art et
professeur a la HEAD.

"Je m'efforce, quand a moi, de représenter la société de maniere globale; les détails, les moments, les instants
sont insérés dans un cadre plus large de relations économiques et sociales. Je ne me fais aucune illusion quant
a la capacité du photographe a rendre une vérité universelle. Ce qui m'intéresse c'est, d'une part, la tension
entre les spécificités de la photographie et son caractere aléatoire et, d'autre part, l'illusion d'une représentation
dans un contexte plus large. Je pense que l'on peut parler d'aspect poétique dans l'image, mais il faut
également exprimer sa résistance aux différentes stratégies manifestes " d'esthétisation ". Il faut faire respecter
I'objectivité de la photo-graphie, et c'est 1a que pour moi se trouve le point culminant de rencontre, en
photographie, entre une sensibilité moderniste et une sensibilité réaliste. La photographie étant un médium
modeste parce que descriptif, elle sous-entend les conditions esthétiques déja présentes dans un monde
qu'elle ne fait que décrire."

[...]

"Je ne sais si la poésie dans le documentaire est utopique dans le sens ou elle est toujours présente mais
rarement reconnue. C'est davantage comme le u-fopos, un endroit non existant. Je pense que I'expression la
plus adaptée pour le documentaire serait une fonction hétérotopique cachée et non reconnue. Si I'on reprend
les idées de Foucault a propos de I'hétérotopie, c'est bien cet espace qui remet en question les autres espaces.
Et dans mon travail, c'est le genre documentaire qui remet en question les autres genres, en partie parce qu'il
semble transparent, et cependant il ne I'est pas: il est constitué d'une structure articulée sans fin et j'aime a
penser que le documentaire remet |'art en question.”

Allan Sekula

Source : Camille Waintrop, " Entretien avec Allan Sekula", Bulletin, n°14, juillet 2002, SFP, Paris, p.3-4, http://www.sfp.photographie.com/bull/bull-index.htm
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Fabian Unternahrer, de la série Silent Thoughts, Irlande, 2010

NOUVELLES EXPOSITIONS

Fabian Unternahrer. Stille wird kommen

Marks Blond Project, Berne, du 27 janvier au 12 février
www.marksblond.com

www.fu-photo.ch

" Silent Thoughts. silence is not the absence of something but the presence of everything "
Fabian Unterndhrer

L'exposition présente une installation comprenant le film Stille wird kormmen, 2011, de Fabian Unternéhrer, ainsi
que ses photographies issues de la série Silent Thoughts, Irlande, 2010.

Im Ausstellungsraum liegt eine Person schlafend, trAumend inmitten einer Art postapokalyptischen Szenerie. Sie
verbirgt sich in inrem Schlafsack. Gleich neben ihr steht da eine Feuerstelle, die grin gliht und Rauch von sich
gibt, dazu eine kleine Hutte, von welcher sich jene trdumende Gestalt etwas Schutz erhofft. Der eigentliche
Traum, ein immer wiederkehrenden Traum, welcher das Jagen und Gejagtwerden eines Yetis aufzeigt. Doch es
ist ganz still in diesem Raum.

Source : communiqué de presse
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Fabian Unternéhrer, de la série Silent Thoughts, Irlande, 2010

Fabian Unternéahrer. Stille wird kommen
Marks Blond Project, Berne, du 27 janvier au 12 février
www.marksblond.com

NEAR e association suisse pour la photographie contemporaine e avenue vinet 5 ¢ 1004 lausanne ® www.near.li ® info@near.li
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Fabian Unternahrer, de la série Silent Thoughts, Irlande, 2010

Fabian Unternéahrer. Stille wird kommen
Marks Blond Project, Berne, du 27 janvier au 12 février
www.marksblond.com
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Fabian Unternéhrer, de la série Silent Thoughts, Irlande, 2010

Fabian Unternéahrer. Stille wird kommen
Marks Blond Project, Berne, du 27 janvier au 12 février
www.marksblond.com



http://www.marksblond.com/�

Pauline Boudry et Renate Lorenz, Contagious /, 2011, installation

Accrochage [Vaud 2011] & Pauline Boudry et Renate Lorenz. Contagious !
MCB-A Musée Cantonal des Beaux-Arts, Lausanne, du 22 janvier au 20 février
www.mcba.ch

Neuvieme édition d'Accrochage, exposition annuelle de travaux de la scene artistique vaudoise contemporaine.
De A comme Amstutz a Z comme Zanone, les 24 artistes retenus par le jury de la neuvieme édition
d Accrochage ont pour dénominateur commun d’étre originaires du Canton de Vaud ou d’y étre établis. Pour le
reste, les générations et les &ges se mélangent pour former un apercu d’une scéne artistique contemporaine
riche en contrastes. Les artistes de I'édition 2011 sont Yann Amstutz, Graziella Antonini, Luc Aubort, Jenny
Baumat, Carola BUrgi, Marion Burnier, Genevieve Capitanio, Claudia Comte, Nicolas Denis, David Gagnebin-de
Bons, Anne Hildbrand, Vincent Kohler, Lucie Kohler, Catherine Leutenegger, Mingjun Luo, Line Marquis, Genét
Mayor, Sébastien Mettraux, Noemi Niederhauser, Natalia Nossova, Cathia Rocha, Francisco Sierra, Korner
Union, et Orianne Zanone. Pour cette édition, 189 artistes vaudois ou travaillant dans le canton de Vaud ont
répondu a notre invitation, présentant 441 peintures, sculptures, dessins, photographies, vidéos ou installations.
Cette année, le jury chargé de la sélection est composé de Jean Curchod, enseignant en histoire de I'art ;
Stéphanie Moisdon, critique d’art, curatrice et co-fondatrice de BDV (bureau des vidéos) ; Caroline Nicod,
commissaire d’exposition indépendante ; Anne Peverelli, artiste et Konrad Tobler, critique d’art. Le jury a retenu
40 ceuvres réalisées par 24 artistes.

Lauréates du prix du jury 2010 : Pauline Boudry & Renate Lorenz — Contagious !

Pauline Boudry présente linstallation Contagious! réalisée en collaboration avec Renate Lorenz, une
reconstitution sur la scéne d’un club actuel des danses " épileptiques " et du cakewalk en vogue dans les café-
concerts parisiens de la fin du 19°™ sigcle. Une exploration des mises en scene et des pratiques se jouant des
identités sexuelles. A cette occasion parait I'ouvrage 7emporal Drag (fr./angl.) publié par Hatje Cantz, premier
ouvrage d’envergure consacré a la pratigue des deux artistes.

Commissaire de I'exposition : Nicole Schweizer, conservatrice

A voir également :
Prix culturel Manor Vaud 2011 : Laurent Kropf. PORNTIPSGUZZARDO

Source : communiqué de presse et http://www.musees-vd.ch/fr/musee-des-beaux-arts/newsletter-7/newsletter-7-exposition-en-cours/

Yann Amstuz, Graziella Antonini, Marion Burnier, David Gagnebin-de Bons et Catherine Leutenegger sont
membres de NEAR et participent a Accrochage [Vaud 2011].
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Pauline Boudry et Renate Lorenz, Contagious /, 2011, installation

Accrochage [Vaud 2011] & Pauline Boudry et Renate Lorenz. Contagious !
MCB-A Musée Cantonal des Beaux-Arts, Lausanne, du 22 janvier au 20 février
www.mcba.ch
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Yann Amstutz, New York, septembre 2009, de la série Urbanic, tirage Lambda monté sur alu, 105x105 cm

Accrochage [Vaud 2011] & Pauline Boudry et Renate Lorenz. Contagious !
MCB-A Musée Cantonal des Beaux-Arts, Lausanne, du 22 janvier au 20 février
www.mcba.ch


http://www.musees-vd.ch/fr/musee-des-beaux-arts�

Yann Amstutz, Entrance #04, VI e Consolation, juillet 2010, tirage Lambda monté sur alu, 105x105 cm

Accrochage [Vaud 2011] & Pauline Boudry et Renate Lorenz. Contagious !
MCB-A Musée Cantonal des Beaux-Arts, Lausanne, du 22 janvier au 20 février
www.mcba.ch
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Graziella Antonini, de la série Aflcina //, 2010

Accrochage [Vaud 2011] & Pauline Boudry et Renate Lorenz. Contagious !
MCB-A Musée Cantonal des Beaux-Arts, Lausanne, du 22 janvier au 20 février
www.mcba.ch
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Graziella Antonini, de la série Aflcina //, 2010

Accrochage [Vaud 2011] & Pauline Boudry et Renate Lorenz. Contagious !
MCB-A Musée Cantonal des Beaux-Arts, Lausanne, du 22 janvier au 20 février
www.mcba.ch
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Marion Burnier, Equivoque, 2010, diptyque, tirages Lambda collés sur aluminium, 2x72x105 cm

Accrochage [Vaud 2011] & Pauline Boudry et Renate Lorenz. Contagious !
MCB-A Musée Cantonal des Beaux-Arts, Lausanne, du 22 janvier au 20 février
www.mcba.ch
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Marion Burnier, Errance, 2010, détail d

u triptyque, tirage Lambda collé sur aluminium, 69x100 cm

Accrochage [Vaud 2011] & Pauline Boudry et Renate Lorenz. Contagious !
MCB-A Musée Cantonal des Beaux-Arts, Lausanne, du 22 janvier au 20 février
www.mcba.ch
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David Gagnebins-de Bons, Cie/ 3, 2009, tirage Lambda, 87.5x70 cm

Accrochage [Vaud 2011] & Pauline Boudry et Renate Lorenz. Contagious !
MCB-A Musée Cantonal des Beaux-Arts, Lausanne, du 22 janvier au 20 février
www.mcba.ch
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David Gagnebins-de Bons, Cie/ 4, 2009, tirage Lambda, 87.5x70 cm

Accrochage [Vaud 2011] & Pauline Boudry et Renate Lorenz. Contagious !
MCB-A Musée Cantonal des Beaux-Arts, Lausanne, du 22 janvier au 20 février
www.mcba.ch
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Catherine Leutenegger, Karen, 2010, de la série
Welcome Home Baby

Accrochage [Vaud 2011] & Pauline Boudry et Renate Lorenz. Contagious !
MCB-A Musée Cantonal des Beaux-Arts, Lausanne, du 22 janvier au 20 février
www.mcba.ch
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Catherine Leutenegger, Cher/S/;, 2008, de la série
Welcome Home Baby

Accrochage [Vaud 2011] & Pauline Boudry et Renate Lorenz. Contagious !
MCB-A Musée Cantonal des Beaux-Arts, Lausanne, du 22 janvier au 20 février
www.mcba.ch

NEAR e association suisse pour la photographie contemporaine e avenue vinet 5 ¢ 1004 lausanne ® www.near.li ® info@near.li
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Luo Mingjun, 2010, huile sur toile, 100x110 cm

Accrochage [Vaud 2011] & Pauline Boudry et Renate Lorenz. Contagious !
MCB-A Musée Cantonal des Beaux-Arts, Lausanne, du 22 janvier au 20 février
www.mcba.ch

NEAR e association suisse pour la photographie contemporaine ® avenue vinet 5 ¢ 1004 lausanne ® www.near.li ® info@near.li
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Nicolas Denis, de la série Du.sz‘, 2010

Accrochage [Vaud 2011] & Pauline Boudry et Renate Lorenz. Contagious !
MCB-A Musée Cantonal des Beaux-Arts, Lausanne, du 22 janvier au 20 février
www.mcba.ch
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Kérner Union, Grand Noir, 2008, 20 photogrammes, installation, 250x350 cm. Photographie : Nora Rupp / MCB-A

Accrochage [Vaud 2011] & Pauline Boudry et Renate Lorenz. Contagious !
MCB-A Musée Cantonal des Beaux-Arts, Lausanne, du 22 janvier au 20 février
www.mcba.ch


http://www.musees-vd.ch/fr/musee-des-beaux-arts�

Sami El Kasm, de la série Before Spring, février 2010

Une collection
CEPV, Vevey, du 21 janvier au 25 février
www.cepv.ch

Avec : Nicole Bachmann, Clovis Baechtold, Ketty Bertossi, Vanessa Besson, Paula Bonneaud, Sébastien
Camboulive, Nicolas Christol, Mai-Tu Diserens, Nathalie Domenech, Sami El Kasm, Annette Fischer, Frangois
Florin, Johnny Fuso, Francois Gailland, Thierry Gauthey, Alice Gauthier, Lukas Giger, Kali Goren, Thierry Grobet,
Miles Guidetti, Laurent Guiraud Sandra Husser, Eric Jourdan, Séverine Jenny, Sarah Jaguemet, Marie-Pierre
Lattion, Maina Loat, Laura Morales, Julie Monot, Rachele Monti, Ana Morenza, Michaél Ottenwaelter, Myriam
Ramel, Simon Rimaz, Augustin Rebetez Alexis Rochat, Jérébme Sother, Judith Stadler, Pauline Turmel, Zoé
Tempest, Ambroise Tézenas, Fabian Unterndhrer Sina Urfer, Karine Valensi, Gérald de Viviés, Cédric Widmer,
Florian Zellweger, Thomas Zoller et I'expéditeur anonyme de trois cent trois images.

A l'occasion de son départ, Daniel Baudraz, photographe et enseignant a I'Ecole de photographie de Vevey,
accroche les images qui ont particulierement retenu son attention dans la production photographique de ses
étudiants au fil de ses vingt années d'enseignement au CEPV.

Curateur : Daniel Baudraz
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Beat Reichlin, de la série Niahe Dran, 2010

Beat Reichlin. Nahe Dran
Galerie Monika Wertheimer, Oberwil, du 22 janvier au 25 février ; finissage vendredi 25 février, 17h
www.galeriewertheimer.ch

...eine Meditation Uber die Weite einerseits, und eine Meditation Uber die Dichte der Materie andererseits ",
titelt der Fotograf die sechzehnteilige Reihe Fotografien, die er in der Galerie Monika Wertheimer in Oberwil zeigt.
" Die Vegetation ist eine chaotische konstruktivistische Struktur, sie wird nur nicht so wahrgenommen auf dem
Spaziergang. " Von Ein Sichten, 2004 und £in Blicke aus Blicke, 2005 zu Abgelegen, 2007, stellt Beat Reichlin
(*1952) nun zum zweiten Mal in dieser Galerie aus. Wie schon in Abgelegen hat er sich in derselben Umgebung
(Region Basel) auf im meist winterlichen Wald auf die Darstellung von Dickicht, haufig in Nahaufnahmen
konzentriert. Er hat sich auf die Vielfalt der wenig beachteten, vernachlassigten Zwischenrdume konzentriert:
Steingruben, Abhange, Liicken, Orte des Ubergangs. Beat Reichlin hat intensiv nach Stellen gesucht, die Raum
gibt fir die visuelle Welt, die er erzeugen wollte. Er hat seine Orte wahrend allen Jahreszeiten, zu
unterschiedlichen Tageszeiten und bei wechselndem Licht besucht. Wir ahnen die Veranderung der Zeit, des
Raumes durch das sich verédndernde Tageslicht. Die taktile Seite ist immer vorhanden.

Es gibt ein Abhangigkeitsverhaltnis zwischen der Winzigkeit der Elemente und dem Aggregatszustand der
Erscheinungsweise auf der anderen Seite. Das taktile Bild wird durch die Nahe eingefiihrt und das Vergrdssern
des Bildes geschieht durch grosseren Abstand. Die Wahrnehmung der Natur ist komplex: " bin ich nahe dran,
sehe ich die Einzelheiten, dafir das Ganze nicht mehr, richte ich meinen Blick auf die Weite, sehe ich die Details
nicht mehr. " Analog dazu kann das Auge nur auf einen Punkt fokussieren: " richte ich meinen Blick im
Nahbereich auf eine Kleinigkeit, verschwimmt vor meinen Augen die Konzentration in die Tiefe. " Mit der
installativen Hangung sowie durch die unterschiedlichen Formate wird die Trennung zwischen Mensch und
Natur aufgehoben.
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Beat Reichlin, de la série Nahe Dran, 2010

Beat Reichlin. Nahe Dran
Galerie Monika Wertheimer, Oberwil, du 22 janvier au 25 février ; finissage vendredi 25 février, 17h
www.galeriewertheimer.ch

Beat Reichlin stellt zum zweiten Mal bei mir aus und diesmal ist sein Thema ,,...eine Meditation Uber die Weite
einerseits und eine Meditation Uber die Dichte der Materie andererseits”. Er hat seine Orte wahrend allen
Jahreszeiten, zu unterschiedlichen Tageszeiten und bei wechselndem Licht besucht. Wir ahnen die
Veranderung der Zeit, des Raumes durch das sich verdndernde Tageslicht.

Reichlin ist ein Mensch, der sich die Zeit nimmt und stundenlang durch die Natur streift. Manchmal sage ich im
Scherz zu ihm, dass er so lange wartet, bis der Wind die Blatter eines Strauches so dreht, wie er es haben
mdchte oder bis ein Sonnenstrahl auf ein einzelnes Blatt fallt und dann driickt er ab. Seine Fotos entstehen hier
in allern&chster Néhe und trotzdem haben wir das Gefuhl, beim Betrachten, er entfUhrt uns ganz weit weg,
obwohl er so Nahe Dranist!

Beat Reichlin, 1952 in Schwyz geboren lebt und arbeitet in Basel. Nach seiner Ausbildung zum Fotoretoucheur
besuchte er die Schule fur Gestaltung in Basel und hat seit 2000 einen technischen Lehrauftrag an der FHNW
HGK Basel.

Source : communiqué de presse et http://www.galeriewertheimer.ch/aktuell_work_DEF.htm
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Luo Mingjun, A contre-jour, 2010, huile sur toile, 100x110 cm

Luo Mingjun. Brises
Galerie Giséle Linder, Béle, du 12 janvier au 26 février
www.galerielinder.ch

Luo Mingjun, domiciliée depuis plus de 20 ans en Suisse, mais ayant auparavant accompli une parfaite formation
académique en Chine, a transformé en vertu ce qui au départ était une déchirure entre deux mondes si Opposés.
Elle s'est créée un espace intermédiaire servant a la négociation et a I'échange, elle a découvert un " troisieme
lieu " ou un no marn's kand qu'il s'agit de conquérir. C'est ainsi qu'elle allie la technique occidentale de la peinture a
I'nuile avec les qualités de la peinture orientale a I'encre de Chine. Les rehauts ou les taches d'ombre sur la toile
non-préparée ou légérement teintée intégrent les principaux paramétres de la peinture a I'encre de Chine : fluidité
de la matiere, support apparent en tant qu'élément de la composition, aucune possibilité de corriger. Travail de
virtuose aussi dans les dessins au crayon avec les techniques classiques (occidentales) des hachures et des
réserves, mais avec |'idée non de saisir ou de capturer un motif, mais de simplement le suggérer et de laisser
donc, dans la mesure du possible, une grande ouverture. L'artiste utilise pour ses tableaux et ses dessins des
photographies qu'elle a réalisées elle-méme et qui constituent donc une partie de sa biographie. On comprend
alors aisément qu'elle a récemment intégré directement ce médium dans son ceuvre et qu'elle expose par
conséquent des ceuvres photographiques. Il s'agit de photographies nocturnes : en accord avec I'étymologie
grecque du mot " photographie “, ce sont les lumieres qui sont ainsi fixées. Dans les dessins en revanche, ce sont
les ombres qui sont matérialisées. Les procédés se complétent, tout en s'affirmant dans leur autonomie.

Dans tout I'ceuvre de Luo Mingjun, s'opére une subtile dialectique de lumiere et d'ombre, de pleins et de vides,
d'apparitions et de disparitions, de précision et de flou. L'artiste chinoise laisse des traces — des traces de
souvenirs et d'impressions qui se déposent sur la toile, sur le papier a dessin, sur le papier-photo; par définition
des traces fragmentaires qui renvoient a un tout; de simples traces, mais qui développent une aura sans
pareille. Walter Benjamin a associé ces deux termes dans son ceuvre Le livre des passages : " Trace et aura. La
trace est 'apparition d'une proximité, quelque lointain que puisse étre ce qui I'a laissée. L'aura est I'apparition
d'un lointain, quelque proche que puisse étre ce qui I'évoque. " Le terme grec aura signifie air ou souffle et
désigne dans la mythologie la déesse de la brise matinale. Brises est donc le titre tout a fait pertinent de cette
exposition de Luo Mingjun. Aussi légerement et aussi délicatement que les traces puissent étre posées, elles
développent une présence insistante et un effet " auratique " qui dépassent de loin l'individuel et le local.

Source : communiqué de presse
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Luo Mingjun, Reconstruire une histoire, 2010, huile sur toile, 110x150 cm

Luo Mingjun. Brises
Galerie Gisele Linder, Bale, du 12 janvier au 26 février
www.galerielinder.ch

NEAR e association suisse pour la photographie contemporaine e avenue vinet 5 ¢ 1004 lausanne ® www.near.li ® info@near.li
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Luo Mingjun, Brise, 2010, huile sur toile, 110x150 cm

Luo Mingjun. Brises
Galerie Gisele Linder, Bale, du 12 janvier au 26 février
www.galerielinder.ch

NEAR e association suisse pour la photographie contemporaine e avenue vinet 5 ¢ 1004 lausanne ® www.near.li ® info@near.li
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Luo Mingjun, 7aivang, 2010, huile sur toile, 110x150 cm

Luo Mingjun. Brises
Galerie Gisele Linder, Bale, du 12 janvier au 26 février
www.galerielinder.ch

NEAR e association suisse pour la photographie contemporaine ® avenue vinet 5 ¢ 1004 lausanne ® www.near.li ® info@near.li
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Vincent Jendly, 345 Park Avenue, 2009, de la série New York, 2009-2010, tirage pigmenaire, 80><1OO cm

Vincent Jendly. New York

Galerie Burri Bondy, Zurich, du 1 au 28 février
Rencontre avec I'artiste, samedi 5 février, 14h-18h
www.burribondygallery.com

"Avec ce travail, je veux rendre hommage aux avant-gardes qui donnerent a New York son visage
contemporain, mais en me libérant de cet héritage, pour proposer une vision plastique de la ville, cohérente,
radicale, au travers de laquelle I'abstraction vient le disputer a la figuration. Les tours deviennent des volumes
complexes dont I’enchevétrement produit un tableau lisible immédiatement, comme juste ordonnancement du
chaos du monde. Pour ces séries, je me suis interdit les effets des plongées et de contre-plongées; j’ai donc di
m’élever sur les toits pour parvenir a saisir la ville comme je le souhaitais, afin de présenter ma vision d’un
espace urbain démesuré mais fait pour ’homme, une ville silencieuse et douce, tantdt inquiétante tantdt
rassurante, dont les recompositions pourtant archi-construites invitent a la réverie et a la contemplation. "
Vincent Jendly

Vincent Jendly (1969, CH) vit et travaille a Lausanne.

Vincent Jendly est jeune membre de NEAR.


http://www.burribondygallery.com/�

Vincent Jendly, 460 Madison Avenue /l, 2010, de la série New York, 2009-2010, tirage pigmentaire, 80x100 cm

Vincent Jendly. New York

Galerie Burri Bondy, Zurich, du 1 au 28 février
Rencontre avec I'artiste, samedi 5 février, 14h-18h
www.burribondygallery.com

" Vincent Jendly’s photographic work doesn’t just pay homage to the avant-gardes that gave New York its
contemporary face. With a lightness of touch, his work transcends this heritage to present a vision of the city
that is both coherent and radical as well as new.

Freed of the documentary constraints inherent to photography, this work actually gives new shape to the
concatenations of concrete, transforming anarchy into a mastered form where abstraction comes to compete
with figuration. He turns skyscrapers into complex sculptures to create a tangled painting that is nevertheless
immediately comprehensible.

In the way it brings order to the chaos of the world, Jendly’s photography is less an imprint of reality than a
study of beauty in the classical sense. Shunning the effects of high and low-angle shots, the photographer had
to climb to the rooftops to capture the city as he wanted: as a garden of steel and glass.

Apart from its obvious affinity with the cities of Thomas Struth, his work echoes Piero della Francesca’s Cité
Idéale in its desire to create an urban space made for people as a work of art — a silent, gentle New York, by
turns disturbing and flamboyant, reformulated in photographs that however constructed they may appear are
nevertheless an invitation to contemplation. "

Matthieu Gafsou, January 2011

Curatrices : Katri Burri, Beatrice Engstrom-Bondy
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Esther Mathis, Milch, 2010, sérigraphie digitale sur soie au-dessus d'un tirage jet
d'encre, 70x54 cm

Esther Mathis. Drowning Bell

Christopher Guye Galerie, Zurich, du 21 janvier au 26 février
www.christopheguye.com

www.esthermathis.com

For her first solo exhibition Swiss artist Esther Mathis will be presenting both photographic and video works from
various series. Frailty and isolation go hand in hand in these works, poetically blurring the boundary between
reality and illusion. Aged only 25, and thus the gallery’s youngest artist, Mathis has nonetheless already
developed a captivating, highly individual style; part figurative, part abstract, her distinct monochrome colour
pallet and use of tactile surfaces accentuate her indistinguishable visual language and seeming simplicity.
Playing with light and darkness, Mathis’ work is emotional, poetic and profound, quietly telling of temporality,
evanescence and the waiting of a generation.

Drowning Bell : reminiscent of an airtight diving bell, slowly lowered underwater, little by little shutting all else out,
one gradually enters a calm world of unconsciousness as deep as the water’s depths so often portrayed in
Mathis’ images. Under water, " where the perception of the surrounding sounds slowly transform and gravity
slowly dwindles until all motion adapts. This moment, when all fixtures of life’s constellation are erased, leaving
nothing but the naked, frail and inner self. " Mathis work reveals weakness, delicateness and every individual’s
fragility; the idea that at any moment the sense of equilibrium can be lost.

As individual as is her visual language, so is the artist’s choice of hues distinctly her own. Creating a world of
dual-tonality, Mathis’ works cloak us in complete darkness or likewise allow us to lose ourselves in the absolute
whiteness in accordance with her photographs, which seem to slowly dissolve into the fine materials they are
printed on. The tactile quality of the works’ surfaces echoes the inviting revealed depths: through the use of
certain papers, or similarly the creation of an intricate construction of layers, Mathis’ works on a whole possess
a highly structural element very unusual for the medium of photography.

This medium itself plays a central role to Mathis’ work, as the familiarity with photography generates a desired
confrontation and interaction with her crafted visual imagery. Through her critical engagement with the medium
Mathis seeks to defy the idea that photography solely represents an extract of reality.
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Esther Mathis, Wasser #5, 2010, tirage jet d'encre, 17.5x20 cm

Esther Mathis. Drowning Bell
Christopher Guye Galerie, Zurich, du 21 janvier au 26 février
www.christopheguye.com

Comparable with painting the exhibited images illustrate the artist’s inner self; her private world, which by way of
the viewer’s reactionary dialogue, transforms into a fragment of their now shared experience. Simultaneously
minimal yet multifaceted, Drowning Bell speaks of personal and universal experiences and situations alike, and
the impossibility of holding on to existence. Reflective of a certain hopelessness of her generation, Mathis’
monochrome surfaces portray this very world in which anything is possible — so much so that today’s youth
seems to be forgetting what in reality it is they desire and strive to achieve.

Metaphors for beauty and finiteness, for isolation and disorientation, Mathis’ " canvases " are unprotected,
delicate and fragile in their construction. The momentariness and vulnerability of the artist’s materials of choice
embody the weightlessness and perceived idleness they depic. Stillness, waiting, motionlessness; Mathis’ art is
a poetic play with the theory of time. As her almost invisible subjects portrayed in her work will age and change
over time, so will her photographs accompany them and metamorphose too. Equally it is time that we need to
fully delve into her visual world and fully understand and " see " the meaning of her works. Even video,
increasingly playing an essential aspect in her oeuvre, Mathis considers as " photography with time ", such as
the shown work Schnee (Snow), which represents of a turning point in her work. Removed from the chaos that
is reality, enter a world of intimate stillness, of expectations and isolation, and experience photography slowly
transforming into visual poetry.

Currently living and working in Milan, Italy, the Swiss artist and photographer Esther Mathis is one of the most
interesting and to-be-watched talents of the young, contemporary photography scene. A student of the Istituto
Europeo di Design in Milan, Mathis was additionally awarded a scholarship for The School of Visual Arts in New
York. Her works have already been included in numerous group exhibitions, such as SCOPE in Basel (2010), or
at the Biennale Internazionale di Fotografia in Milan (2009), or were selected for the Raiffeisen Benefiz Auction
(2010) in Winterthur/Zurich.

NEAR e association suisse pour la photographie contemporaine ® avenue vinet 5 ¢ 1004 lausanne ® www.near.li ® info@near.li



Esther Mathis, Moment #1, 2009, tirage jet d'encre, 14x18 cm

Esther Mathis. Drowning Bell
Christopher Guye Galerie, Zurich, du 21 janvier au 26 février
www.christopheguye.com

Publication
A fully illustrated, limited edition catalogue Drowring Bell of the complete works shown, is being published to

coincide with the exhibition, and will be Esther Mathis’ first monograph.

Source : communiqué de presse, http://www.christopheguye.com/assets/files/estehr mathis/Presse Release_Esther Mathis.doc



Esther Mathis, Untitled #1, 2009, tirage jet d'encre, 72x100 cm

Esther Mathis. Drowning Bell
Christopher Guye Galerie, Zurich, du 21 janvier au 26 février
www.christopheguye.com



i ol R, L VTR

(L} "'!lllfllllrlrh- S L — Ee
% + ¥

=]
{ - P8 —

.y ; !
Christian Lutz, de la série Tropical Gift, 2010. © Christian Lutz / Agence VU'

Christian Lutz. Tropical Gift
HOST Gallery, Londres, du 1¢ février au 1* mars
www.foto8.com

En 2009, Christian Lutz a été lauréat ex-aequo du 7¢ Grand prix international de la photographie de Vevey. La
série Tropical Gift a pu voir le jour grace a cette distinction ; elle s’inscrit dans le travail de Lutz autour des
enjeux du pouvoir, theme qu’il également traité en 2007 au coeur du monde du pouvoir politique avec la série
Protokoll. Tropical Gift est un essai photographique dans I'univers clos des protagonistes du monde des affaires
lites au pétrole et au gaz au Nigeria. Le photographe dresse un constat des rapports de forces entre les
dominants et les dominés. En chiffres, 40% du pétrole brut importé par les Etats-Unis provient du Nigeria qui
produit quelque 2,5 millions de barils de pétrole par jour. Depuis la fin des années 1950, I’équivalent d’au moins
9 millions de barils de brut se sont déversés dans le Delta, les autorités ont recensé officiellement plus de 7000
marées noires et I'espérance de vie des populations du Delta du Niger est de 40 ans. Ces photographies ont
été réalisées a I'occasion de trois séjours distincts au Nigeria, entre novembre 2009 et mai 2010. Les lieux de
prises de vues sont divisés entre certains villages du Delta du Niger, la capitale Abuja et la ville de Lagos.

Né en 1973, Christian Lutz est basé a Geneve. Membre de I'agence Strates et de I’Agence VU, il s’est formé
en photographie dans I'établissement d’enseignement artistique " le 75 " a Bruxelles.

Publication
Christian Lutz, 7ropical Gift. The Business of Oil and Gas in Njgeria, Lars Mller publishers, Baden, 2010

Source : le photographe ; informations en allemand : http://www.coalmine.ch/fotogalerie_veranst.php?ID=472

Christian Lutz est membre de NEAR.
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Christian Lutz. Tropical Gift
HOST Gallery, Londres, du 1¢ février au 1* mars
www.foto8.com
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Sophie Ristelhueber, Sans Titre, 2011, tirage pigmentaire contrecollé sur aluminium, 100x150 cm. Courtesy Blancpain Art Contemporain, Geneve

Sophie Ristelhueber
Galerie Blancpain Art Contemporain, Genéve, du 20 janvier au 5 mars
www.blancpain-artcontemporain.ch

" Dans la vitrine de la galerie Blancpain Art Contemporain, Sophie Ristelhueber a choisi de coller directement
contre le mur un tirage grand format, représentant le coin d’'une piece aux murs blancs recouverts d’'un
enchevétrement de tuyaux. Enregistrant sur le négatif une " image fondatrice ", percue par I'artiste depuis la
baignoire de sa maison familiale a Vulaines, cette vue déclenche un retour a la photographie ; un médium dont
elle s’était distancée, puisque son dernier travail photographique remonte a 2006 avec la suite Eleven Blowups.
Le mode d’exposition de cette ceuvre, a la fois in situ et éphémere, permet aux passants, avec un peu de recul,
de se retrouver eux-mémes " dans la baignoire ".

La nouvelle série (2011), montrée ici pour la premiere fois, comprend trois tirages presque monochromes, aux
tonalités ocre. Ces derniers ont été pris en souterrain du parc de Versailles, a I'intérieur du systéme hydraulique
du bassin de Latone, dont la construction remonte au regne de Louis XIV. Le sujet de cette ceuvre n’est
cependant pas la face cachée de Versailes ou la relation polémique de ce haut lieu touristiqgue a Iart
contemporain, mais les couches successives de I'histoire et I'ambiguité de la représentation. Par leur étrangeté
animale, les conduits photographiés par Sophie Ristelhueber se distinguent en effet de I'image que I'on pourrait
avoir a priori d’'un tuyau. Les tuyaux en plomb s’entremélent, s’accumulent dans un espace clos, se
démultiplient pour mieux se rejoindre, leur surface est enflée, marquée par des veines, gercures et craquelures.
Ces formes suggérent tout un jeu d’associations, elles découvrent des monstruosités animales qui serpentent
dans la nuit, dont la peau tendue semble préte a exploser, des entrelacements ou circulent des flux, des
entrailles soudées, des réseaux a la fonction indéterminée. L’artiste parle d’ailleurs a leur propos de plexus, un
mot du vocabulaire médical décrivant des entrecroisements de vaisseaux ou de filets de nerfs.

La galerie accueille également une monumentale photographie noir et blanc intitulée A cause de /'Elevage de
poussiere (1991-2007). Sa large datation se réfere a I'histoire de cette vue aérienne, prise en 1991 alors que
Sophie Ristelhueber réalise sa célebre série Fait dans le désert du Koweit. Cette vue est mise de coté par I'artiste
pendant des années, a cause de son analogie formelle frappante avec une photographie de Man Ray, datant de
1920 et montrant un détail du Grand Verre de Duchamp recouvert d’'une couche de poussiere. Pendant que
I'ceuvre de Duchamp se fait paysage au travers de la photographie, la vue aérienne de Sophie Ristelhueber
devient une sorte de cartographie du réel, ramenant le monde a une représentation en deux dimensions.



Sophie Ristelhueber, A cause de I'Flevage de poussiére, 1991-2007, tirage pigmentaire, 155x190 cm. Courtesy Blancpain Art Contemporain, Genéve

Sophie Ristelhueber
Galerie Blancpain Art Contemporain, Genéve, du 20 janvier au 5 mars
www.blancpain-artcontemporain.ch

Les scarifications des tuyaux de plomb, les motifs abstraits de L Flevage de poussiére et la peinture écaillée de
la photographie de la salle de bain, entrent en résonance avec d’autres travaux de Sophie Ristelhueber, comme
les cicatrices des corps monumentaux d’ Every One (1994) ou les traces du désert du Koweit dans Fait (1992).
L’accumulation des strates du temps, présente dans les entrelacs des conduits du bassin de Latone et les
générations de tuyauterie de la maison de Vulaines, est un theme primordial de I'ceuvre de lartiste. On le
retrouve dans de nombreux travaux, depuis Beyrouth, Photographies (1984), Les Barricades Mystérieuses
(1995) et La Liste (2000), jusqu’a Fatigues (2009), vidéo dans laquelle Sophie Ristelhueber explore son propre
travail. Mais plus encore, de I'indétermination des formes des tuyaux et de la vue aérienne de L Flevage de
poussiere, émerge un discours central dans le travail de I'artiste, celui portant sur I'ambivalence du monde et la
question de la représentation. "

Nolwenn Mégard

Source : communiqué de presse, http://www.blancpain-artcontemporain.ch/artistes/sophie_ristelhueber/CP_sophie_ristelhueber.pdf



Annelies Strba Nyima 445, 2010, archival pigment print on canvas, 110x165 cm

Annelies Strba. My Life's Dreams

Frith Street Gallery, Londres, du 28 janvier au 11 mars ; vernissage jeudi 27 janvier, 18h
www.frithstreetgallery.com

www.strba.ch

Annelies Strba's work is concerned with notions of time and history; subjects which she expresses in a
metaphorical and highly personal way. In the past Strba has approached a wide range of subjects; from the
earthquake-stricken city of Kobe or the gloom of Auschwitz to wild flowers on the Bronte Moor. Her attention is
most often turned towards her family and their home by Lake Zirich, Switzerland, a place with an unmistakable
aura.

These works which are all archival pigment prints on canvas, take the form of personal and poetical images of
places and people who have defined the artist’s physical and emotional life. The world that Strba creates is an
entirely feminine one in which her daughters and granddaughters (often central to the work) appear as ethereal
figures suspended in dream-like landscapes. The wraith like figures seem to be emerging from or being
absorbed by an hallucinatory environment, they communicate a sense of longing for becoming one with nature.
In this way Strba images evoke the works of the Romantic painters such as Caspar David Friedrich as well as
the likes of Turner, Balthus and Klimt.

Annelies Strba was bon in 1947 in Zug, Switerland she lives and woks in Richterswill Switzerland. Recent solo
exhibitions include Galerie Eigen + Art ,Berlin (2010). Museum Burg Wissem, Obergeschoss, Switzerland (2009).
Bronte Parsonage Museum, Haworth, Yorkshire and Douglas Hyde Gallery, Dublin (both 2008). Galerie
Rudilfinum, Prague 2005.

Source : communiqué de presse

Annelies Strba est membre d'honneur de NEAR.
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Annelies Strba Nyima 444, 2010, archival pigment print on canvas, 110x165 cm

Annelies Strba. My Life's Dreams
Frith Street Gallery, Londres, du 28 janvier au 11 mars ; vernissage jeudi 27 janvier, 18h
www.frithstreetgallery.com
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Annelies Strba Ayima 443, 2010, archival pigment print on canvas

Annelies Strba. My Life's Dreams
Frith Street Gallery, Londres, du 28 janvier au 11 mars ; vernissage jeudi 27 janvier, 18h
www.frithstreetgallery.com
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Annelies Strba Nyima 423, 2009, archival pigment print on canvas

Annelies Strba. My Life's Dreams
Frith Street Gallery, Londres, du 28 janvier au 11 mars ; vernissage jeudi 27 janvier, 18h
www.frithstreetgallery.com
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Virginie Otth, petite définition d'une nature morte_07, de la série petites aéfinitions, 2006-2009

Virginie Otth. Presque rien — Les petits arrangements avec la Mémoire.

Galerie Coming Soon, Paris, du 10 janvier au 12 mars ; vernissage jeudi 20 janvier, 18 h
Www.comingsoongalerie.com

WWWw.presque-rien.net

Le galeriste Frédéric de Gouville a donné carte blanche a I'artiste pour réaliser un accrochage " paradoxal " qui
entre en résonance avec le propos de la photographe : les pefites définitions sont présentées sous verre, et
disposées selon une mise en scene " quasi muséale " de peinture classique. Quant aux Fake Memories, les
tirages sont disséminés sur des supports variés, soit sur aluminium, soit épinglés, soit encadrés, sur un mur
unique, a la fois réunis et épars, soulignant ainsi le caractéere de manipulation photographique de ce travail.

Née en 1971 a Lausanne, Virginie Otth enseigne la photographie a la Haute école d’art et de design de Geneve
(HEAD), ainsi que dans deux programmes de formation a I’'Ecole de Photographie de Vevey (CEPV), dont elle
est dipldmée. Ses travaux ont été exposés a plusieurs reprises a New York, notamment dans le cadre du Photo
Festival de 2009 et dans différentes institutions culturelles suisses elle a également réalisé des fims vidéos
produits par la Fabrica a Trévise, dans le centre de recherches dirigé par Oliviero Toscani.

Source : le communiqué de presse, http://www.comingsoongalerie.com/cariboost_files/Coming_20Soon_20Galerie_20VirginieOtthPierreBrichet.pdf

A voir également :
Pierre Brichet. Piéces inédites de design

Virginie Otth est membre d'honneur de NEAR.


http://www.comingsoongalerie.com/�
http://www.presque-rien.net/�

Virginie Otth, petite définition d'un garcon_02, de la série petites definitions,
2006-2009

Virginie Otth. Presque rien — Les petits arrangements avec la Mémoire.
Galerie Coming Soon, Paris, du 10 janvier au 12 mars ; vernissage jeudi 20 janvier, 18 h
www.comingsoongalerie.com

Petites définitions

" Actuellement la définition d’une image photographique se traduit en un nombre de pixels ou de dpi... La
précision du médium se veut technique, je préfere I'apprécier d’'un point de vue sémiologique. Ce travail des
petites aefinitions utilise " la qualité moindre " des téléphones portables des premiéres générations en relation a
la tradition du portrait en peinture. Les sujets sont " illuminés " avec un écran d’ordinateur, donc des moyens
d’une nouvelle technologie pour un rendu d’image qui fait référence aux portraits de la renaissance par la
posture des sujets et la lumiére directionnelle. L’autre référence a la peinture se traduit par le pixel agrandi (et
conservé carré) qui ressemble a une " touche " de peinture; indéfinissable de pres, le sujet se recompose de
loin. La perturbation du signal, le bruit de I'image (mauvais jpeg) diminue la lisibilité du sujet et renvoie au
médium, c’est ce qui m’intéresse particulierement. Cette technologie a destinées populaire nous donne une
vision peu réaliste du monde par la dégradation due a la technologie rudimentaire de I'objet et paradoxalement,
elle nous renvoie a une image du monde beaucoup plus abstraite que prévu. L’esthétique de cette mauvaise
définition est pour moi une excellente opportunité de questionner le médium et notre relation au réalisme des
images. Le téléphone portable est censé nous donner la possibilité d’enregistrer facilement les petites et la
Grande Histoire(si par hasard on a été la), elle nous en donne en fait une vision dégradée. J’utilise son
esthétique pictorialiste et le peu de précision des images pour sublimer mes sujets et combler le manque de
définition par I'imagination et les références a I'histoire de la représentation. Ce travail est directement daté par
une étape de la technologie qui devient déja obsolete, en effet la nouvelle génération de portable est de bien
meilleure qualité et les fichiers s’approchent de la qualité photographique des appareils amateurs, la définition
du monde est donc bien meilleure, beaucoup plus réaliste et "le trouble du jpeg" disparait presque
completement. Je conserve donc une trace d’une étape de cette technologie comme une relique: ce trés beau
" bruit " d’image qu’elle nous a proposé par défaut. "

Virginie Otth


http://www.comingsoongalerie.com/�

Virginie Otth, de la série Fake Memory, installation & Coming Soon, 2011

Virginie Otth. Presque rien — Les petits arrangements avec la Mémoire.
Galerie Coming Soon, Paris, du 10 janvier au 12 mars ; vernissage jeudi 20 janvier, 18 h
Www.comingsoongalerie.com

Fake Memory

"Les presque-riens. Ces images sont des extraits d'un exercice quotidien de cadrage, de manipulation
photographique, d'une attention visuelle a ce qui m'entoure. Je n'ai aucune mémoire, je dois noter,
photographier pour me souvenir ou oublier. Je m'arrange avec les images et les souvenirs de ma vie pour y
réfléchir. Parfois je reconstitue des scenes parce que j'ai pas été assez rapide ou que la lumiere était mauvaise.
Je ne cherche pas les images du bonheur, je cherche les failles visuelles du quotidien, les presque riens qui
peuvent distraire le regard et I'esprit. Une mémoire falsifiée par les questionnements qui n'appartiennent pas
gu'a moi. Des images pour avoir l'illusion de se perdre dans un temps infini et suspendu. Une autofiction qui se
réorganise a chague nouvelle image. Des extraits de notes, de dessins issus de mes carnets pour modifier les
importances, réorganiser les hiérarchies émaotionnelles et visuelles. Certaines de ces images sont obstruées par
des trous visuels ou des accidents techniques, comme des trous de mémoire, des effacements plus ou moins
conscients. Petits arrangements avec la mémoire. "

Virginie Otth

Source : |'artiste
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Virginie Otth, de la série Fake Memory, installation & Coming Soon, 2011

Virginie Otth. Presque rien — Les petits arrangements avec la Mémoire.
Galerie Coming Soon, Paris, du 10 janvier au 12 mars ; vernissage jeudi 20 janvier, 18 h
Www.comingsoongalerie.com
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Virginie Otth, de la série Fake Memory, installation & Coming Soon, 2011

Virginie Otth. Presque rien — Les petits arrangements avec la Mémoire.
Galerie Coming Soon, Paris, du 10 janvier au 12 mars ; vernissage jeudi 20 janvier, 18 h
www.comingsoongalerie.com
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Virginie Otth, de la série Fake Memory, installation & Coming Soon, 2011

Virginie Otth. Presque rien — Les petits arrangements avec la Mémoire.
Galerie Coming Soon, Paris, du 10 janvier au 12 mars ; vernissage jeudi 20 janvier, 18 h
Www.comingsoongalerie.com
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Virginie Otth, de la série Fake Memory, installation & Coming Soon, 2011

Virginie Otth. Presque rien — Les petits arrangements avec la Mémoire.

Galerie Coming Soon, Paris, du 10 janvier au 12 mars ; vernissage jeudi 20 janvier, 18 h
Www.comingsoongalerie.com
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Virginie Otth, de la série Fake Memory, installation & Coming Soon, 2011

Virginie Otth. Presque rien — Les petits arrangements avec la Mémoire.
Galerie Coming Soon, Paris, du 10 janvier au 12 mars ; vernissage jeudi 20 janvier, 18 h
Www.comingsoongalerie.com

NEAR e association suisse pour la photographie contemporaine e avenue vinet 5 ¢ 1004 lausanne ® www.near.li ® info@near.li
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Alban Kakulya, de la série 7aking Crimea, 2010

Alban Kakulya. Taking Crimea
Imaginaid, Genéve, du 4 février au 12 mars
www.imaginaidgalerie.ch

A la rencontre des Tatars de Crimée

Le photographe suisse, Alban Kakulya est parti sur les terres des Tatars de Crimée afin de réaliser un reportage
mandaté par 'ONG Zoi environment network. Péninsule des bords de la Mer Noire rattachée a I'Ukraine, la
Crimée fOt, a la fin de la Seconde guerre mondiale, le rendez-vous d’un partage du Monde sans précédent. Les
alliés s’étaient rencontrés a Yalta pour partager les territoires de I’empire nazi déchu. Dans I'antichambre de la
Grande Histoire, un événement plus local se jouait pour les Tatars de Crimée, minorité ethnique, déportée en
masse vers |'Asie Centrale par Josef Staline en 1944,

Taking Crimea, raconte I'histoire d’une république autonome qui tente aujourd’hui de s’émanciper de son passé
pour conquérir une nouvelle identité, entre tradition et hyper-modemité. Le photographe suisse Alban Kakulya
s’est tout particulierement intéressé a cette communauté tatare. Dés le début des années 90, leur retour au
pays est possible. A commencé alors un trés lent processus de réappropriation des terres et maisons de leurs
ancétres, abandonnées a de riches occupants russes ou ukrainiens, héritiers plus ou moins directs de I'élite
soviétique venue chercher en Crimée son climat doux et ses belles plages. Une reconquéte territoriale rendue
d’autant plus difficile par la volonté d’'un Etat de s’ouvrir aux investisseurs, aux promoteurs immobiliers et au
développement touristique.

Les gardiens des pierres

Les Tatars ont compris qu’un des seuls moyens de récupérer leur terrain était de passer par une reconquéte
silencieuse, une réappropriation tétue et non autorisée.

En prenant la route entre Simferopol et Sébastopol on ne peut que remarquer de chaque cbté de la chaussée le
déroulement de longs chapelets de petites maisons individuelles séparées les unes des autres par une distance
presque égale. Telles des pieces sur un échiquier, elles sont posées la et semblent n*avoir d’autre fonction que
d’occuper une portion de territoire. Laissées a un abandon tout calculé, ces petites constructions, qui ne
pourraient abriter qu’un simple lit, n’ont aucune utilité en tant que logement.



Alban Kakulya, de la série 7aking Crimea, 2010

Alban Kakulya. Taking Crimea
Imaginaid, Genéve, du 4 février au 12 mars
www.imaginaidgalerie.ch

Elles ont pourtant portes et fenétres et un toit pour la plupart d’entre elles, mais personne n’y vit et n’y viendra
vivre. Si les Russes les appellent " les cabinets de toilette ", leur réle est pourtant plus élevé. Sous leur aspect
anodin, voire ridicule, ce sont des maisons témoins. Des gardiennes construites afin de revendiquer un terrain
qui appartient officiellement a I'Etat. Une famille, parfois deux, surveillent la communauté-témoin composée de
plusieurs dizaines de maisonnettes, ils sont les " gardiens des pierres ".

Si les religions ont été étouffées pendant longtemps, leur retour n’est pas visible chez les musulmans
seulement. En réponse a la concorde islamique qui s’affirme, Russes et Ukrainiens, a défaut d’une entente sans
taches, répondent a leur maniere, et par ce qui les unit, au retour des Tatars. Il n’est pas rare de voir au sommet
d’une colline prise d’assaut par une cohorte de batisses branlantes, une croix chrétienne qui semble défier
I'avancée silencieuse.

Publication

Taking Crimea est a I'origine un photoreportage organisé par I'ONG Zoi environment network, pour le compte
d’un travail de recherche sur la sécurité environnementale en Crimée. Le photoreportage fait I'objet d’une
monographie publiée par Foto8 et qui sort en janvier 2011 sous le titre 7aking Land : Crimea 2070.

Source : communiqué de presse

Alban Kakulya est membre de NEAR.



Emile Germiquet, Digpsioot, de la série Digpsloot, 2010

Emile Germiquet. Visions de Diesploot
Galerie Focale, Nyon, du 30 janvier au 13 mars
www.focale.ch

" Diepsloot ". Un mot aux sonorités suaves et exotiques désignant pourtant un lieu oublié ou régne le chaos.
Diepsloot, dont la signification en afrikaans veut dire " fossé profond “, est en effet un bidonville situé a quelques
kilométres au nord de Johannesburg. L’endroit, créé au début des années 90, devait servir de zone de
relogement temporaire pour la masse de population importante se déversant incessamment dans la mégapole.
Aujourd’hui, Diepsloot est le township le plus redouté du pays et compte plus de 150’000 habitants permanents
dont la moitié ou plus sont sans emploi.

A la fin de I’Apartheid en 1994, I'Afrique du Sud doit faire face a de graves problemes socio-économiques.
Apres de longs mois de négociations, le gouvernement de Nelson Mandela met en place un programme de
reconstruction et de développement (Reconstruction and Development Prograrm) censé s’attaquer aux
difficultés héritées du régime antérieur. Une des urgences est le besoin de logement. Des terrains sont
réquisitionnés et de petites habitations, avec eau courante et électricité, sont construites a la hate. Ces
derniéres sont par la suite octroyées sans demande de loyer. Mais I'argent manque vite, et les maisons
deviennent inaccessibles car une participation est demandée pour chague nouvelle installation. Les nouveaux
arrivants continuent alors a s’installer tant bien que mal avec du bois, de la tble, du carton et du plastique. Le
village devient campement, le réve un cauchemar.

Dans ce site comptant actuellement 15’900 familles (plus de 150'000 personnes) selon les associations d’aide
établies, violence, racket et drogue sont monnaie courante. Les épidémies innombrables. Aucune échappatoire
ne semble possible, seules la misere et I'exclusion demeurent. Diepsloot n’est pas une solution provisoire, c’est
un terminus. Pourtant, méme en enfer, une lueur d’espérance tente de lacérer 'ombre. Une aspiration ou une
foi en un avenir meilleur perceptible au travers des prénoms donnés aux nouvelles générations tels Blessing,
Freedom ou encore Promise.



Emile Germiquet, Blessing, de la série Digpsioot, 2010

Emile Germiquet. Visions de Diesploot
Galerie Focale, Nyon, du 30 janvier au 13 mars
www.focale.ch

Né en Afrique du Sud en 1981 au sein d’une famille blanche aisée, le photographe grandit a Pretoria et assiste
de maniére inconsciente et presque distante a la fin de I'’Apartheid. A I'age de 17 ans, il s’envole pour Paris afin
d’effectuer des études supérieures en économie laissant derriere lui son pays d’origine en pleine mutation.
S’étant mis a pratiquer la photographie a 22 ans, Emile Germiquet décide 6 ans plus tard d’abandonner son
emploi d’analyste financier pour se consacrer totalement a son art. Aprés cette décision, une évidence :
retourner au plus vite en Afrique du Sud. Il y séjourne alors pendant deux mois en 2009 afin de se familiariser a
nouveau avec ses racines, tout en traversant le pays pour pouvoir s’en faire une sorte d’état des lieux général.
En 2010, désirant comprendre la réalité quotidienne de certains de ses compatriotes, il retourne sur place et
demande a une responsable d’association de I'hnéberger a Diepsloot méme. Malgré la reluctance de la
travailleuse sociale et sa peur pour la sécurité de son héte, Germiquet insiste et commence alors une rencontre
qui aboutira au travail Visions de Diepsloot présenté en exclusivité a la galerie focale en ce début d’année.
Malgré les conditions, le photographe réussit a éviter avec élégance tout cliché ou poncif misérabiliste et livre au
travers de 28 clichés intenses une image sensible et fraternelle d’'une humanité a la dérive.

Source : dossier de presse



Emile Germiquet, Promise, de la série Digpsloot, 2010

Emile Germiquet. Visions de Diesploot
Galerie Focale, Nyon, du 30 janvier au 13 mars
www.focale.ch



Emile Germiquet, Freedom, de la série Digpsloot, 2010

Emile Germiquet. Visions de Diesploot
Galerie Focale, Nyon, du 30 janvier au 13 mars
www.focale.ch



Caroline Palla, Apres /e concert de No Age (Los Angeles), Salzhaus
Winterthur, 31 octobre 2010

Caroline Palla. The Yen-Yen : Thirtysix Drum Sets

Ziegel oh Lac, Restaurant de la Rote Fabrik, Zurich, du 31 janvier au 13 mars
www.ziegelohlac.ch

www.carolinepalla.com

Die Zurcher Kunstlerin Caroline Palla zeigt in ihrer Arbeit 7The Yen-Yen . Thirtysix Drum Sets 36 Fotografien von
Schlagzeugen verschiedenster Rock-Bands, deren Konzerte sie 2010 besuchte. Die Schlagzeuge wurden
jeweils gleich im Anschluss ans Konzert bei immer noch vorhandenem Buhnenlicht aufgenommen. Die
Kunstlerin folgte auch sonst einem streng formalen und inhaltichen Konzept. Dabei bezieht sie sich auf die von
amerikanischen Konzeptkinstlern der 1960er-dahre geschaffenen seriellen Fotoarbeiten wie z. B. Ed Ruschas
Twentysix Gasoline Stations (Route 66, 1962) oder Every Building on the Sunset Strjp (Hollywood, 1966).

Kuratorinnen : Kati Bitzer und Katharina Kiihnemann

Caroline Palla est jeune membre de NEAR.



Caroline Palla, Aprés le concert de Monoski (Fribourg), Club Hacienda,
Sierre, 30 octobre 2010

Caroline Palla. The Yen-Yen : Thirtysix Drum Sets
Ziegel oh Lac, Restaurant de la Rote Fabrik, Zurich, du 31 janvier au 13 mars
www.ziegelohlac.ch



Augustin Rebetez, Sans titre, de la série Gueules de bois, 2009

reGeneration2. Tomorrow's Photographers Today
Aperture Gallery, en collaboration avec le Musée de I'Elysée, New York, du 21 janvier au 17 mars
www.aperture.org

reGeneratior? — Photographes de demain fait I'objet d’une nouvelle collaboration a long terme avec la Aperture
Foundation a New York qui présente I'exposition dans ses locaux et organise une tournée en Amérique du Nord
et du Sud en collaboration avec le Musée de I'Elysée.

Que font les jeunes photographes en ce début du 21° siecle ? Quel regard portent-ils sur le monde ? Dans
quelle mesure s’inscrivent-ils dans la tradition, la développent-ils ou la rejettent-ils ? Alors que la révolution
numeérique poursuit son implacable avancée, anéantissant les pratiques établies de longue date, et ce dans
chaque domaine de la photographie, est-il possible de prédire le chemin que prendra la nouvelle génération de
photographes ? Seront-ils encore attachés a la chambre noire ou vont-ils tous migrer vers le laboratoire
numérique ? reGeneration — I’'un des projets les plus vastes et les plus ambitieux du genre — a tenté de donner
en 2005 des réponses a ces gquestions, en révélant les travaux de photographes qui figuraient parmi les
meilleures artistes de leur génération. Apres le succés de cette exposition, qui a circulé dans dix villes a travers
I’Amérique du Nord, I'Europe et I'Asie, cette édition dévoile des talents en émergence, originaires de 30 pays.
Les conservateurs du Musée de I'Elysée ont opéré leur sélection en examinant plus de 700 portfolios soumis
par 120 écoles de photographie, toutes réputées sur le plan international. reGeneration2 présente la créativité et
I'ingéniosité de 80 photographes sur le point d’entamer une carriere. Ensemble, ils représentent 48 écoles de
photographie réparties dans 25 pays. Tous haviguent dans I’'environnement mouvant de ce début du 21e siecle,
passant d’'un genre a l'autre et/ou d’une technique a l'autre. La grande mobilité géographique de cette
génération fait que les distances dans le monde se réduisent : un Européen étudie en Chine, un Japonais aux
Etats-Unis et un Péruvien en Europe. Ces jeunes photographes sont sur la voie de laisser leur marque.

Curateurs : William A. Ewing et Nathalie Herschdorfer, membres d'honneur de NEAR

Source : http://www.elysee.ch/fr/no_cache/itinerantes/detail/article/aperture-foundation-new-york/

Yann Amstutz, Nicolas Delaroche, David Favrod, Matthieu Gafsou, Florian Joye et Elisa Larvego, membres de
NEAR, participent a reGeneratior?. Le Musée de |'Elysée est membre collectif de NEAR.


http://www.aperture.org/gallery/�

David De Beyter, Sans titre, 2008

reGeneration?. Tomorrow's Photographers Today
Aperture Gallery, en collaboration avec le Musée de I'Elysée, New York, du 21 janvier au 17 mars
www.aperture.org
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Elisa Larvego, Sculpture 1, de la série Scujptures Mobiles, 2007

reGeneration?. Tomorrow's Photographers Today
Aperture Gallery, en collaboration avec le Musée de I'Elysée, New York, du 21 janvier au 17 mars
www.aperture.org
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reGeneration?. Tomorrow's Photographers Today
Aperture Gallery, en collaboration avec le Musée de I'Elysée, New York, du 21 janvier au 17 mars
www.aperture.org
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Raphaél Zarka, Les Formes au repos n°11, 2006, tirage Lambda, 70x100 cm. Courtesy Galerie Michel Rein, Paris

Raphaél Zarka. Gibellina
CAN Centre d'Art, Neuchatel, du 12 février au 27 mars ; vernissage vendredi 11 février, 18h30
www.can.ch

" Pour la premiere exposition de I'année, le CAN invite I'artiste frangais Raphaél Zarka (1977) qui, selon ses
propres paroles, n’invente rien, mais dont I'approche ne manque pourtant pas de fasciner.

" C’est presque insulter les formes du monde de penser que nous pouvons inventer quelque chose ou que
nous ayons méme besoin d’inventer quoi que ce soit ". Cette réflexion de Borges est devenue le leitmotiv de
Zarka qui aborde la pratique de I'art de fagon déplacée et problématique. Collectionneur, lecteur, chercheur,
investigateur, il fait partie de ces artistes érudits, travaillant prioritairement avec le savoir et la connaissance
comme matériaux premiers. Mais a I'instar de Roger Caillois, cette connaissance s’inscrit dans une poétique
généralisée postulant unité et continuité du monde physique, intellectuel et imaginaire.

Zarka considere que I'expression et I'imagination sont avant tout une affaire de montage et de collage. Comme
le monde est fini, 'ensemble des formes et des possibilités I'est aussi. Il N’y a donc rien de trés mystérieux si
des artistes éloignés dans le temps ou I'espace produisent des formes ou des idées similaires, par contre la
subjectivité fait son apparition dans le choix, le cadrage et le montage de fragments de réalités. Ce sont
finalement les liens que Zarka construit entre ces fragments choisis qui convoquent ou provoguent un
enchevétrement d’interprétations nouvelles. Il s’est ainsi intéressé a des formes, parfois complexes, qui
surgissent a différentes époques et dans différents champs d’activités, tel que par exemple le
rhombicuboctaédre. Il rencontre cette forme géométrique, venue en droite ligne de I'antiquité et des réveries
platoniciennes, au hasard d’un voyage sous forme de gigantesques brise-lames en béton abandonnés dans un
champ. La photographie de ces brise-lames constituera la premiére ceuvre d’une série intitulée Les formes au
repos. Plus tard, il retrouvera cette méme forme dans un traité de Luca Pacioli (15°) sur la Divine Proportion,
puis représentée sur le seul portrait connu de ce mathématicien, peint par Jacopo de Barberi. Zarka produira
ensuite une série de sculptures en bois reprenant cette forme, sur la base de sa photographie.


http://www.can.ch/�

Rapaél Zarka, Gibellina Vecchia, 2010, film Supe 16 transféré en HD, 11, Courtesy Galerie Michel Rein, Paris et Motive Gallery, Amsterdam

Raphaél Zarka. Gibellina
CAN Centre d'Art, Neuchatel, du 12 février au 27 mars ; vernissage vendredi 11 février, 18h30
www.can.ch

Enfin, une vidéo tourné a Minsk viendra parachever cette recherche en prenant pour sujet la nouvelle
bibliotheque nationale de Biélorussie, construite en forme d’un gigantesque rhombicuboctaedre. Pour lui, ses
coincidences n’en sont pas vraiment, elles sont les indices d’un certain " ordre ", ou d’une certaine continuité,
du monde.

Le travail artistique de Zarka s’est développé dans de nombreuses directions et en utilisant tant la photographie,
la vidéo que la sculpture. Il traque ces " coincidences " tout en se passionnant pour I'oxymore de I'immobilité en
mouvement. Il montrera par exemple des roues sculptées dans des murs en briques, une ceuvre réalisée en
appliquant une " recette " de lartiste Iran Do Espirito Santo. Dans sa vidéo, Rooler Gab, la caméra suit un chien
dans la garrigue qui finit par nous mener sur une piste de skate board abandonnée, véritable sujet de la vidéo.
Gigantesque vague figée de béton que Zarka lit comme un fossile du mouvement. On retrouve cet intérét pour
les vagues pétrifiees dans ses différents travaux sur la pratique du skateboard, son histoire et I'évolution des
formes qu’elle a induite. Zarka travaille actuellement a un troisieme livre sur le skateboard.

L’'exposition Gibellina, présentée au CAN, réunit des films, sculptures et photographies autour de deux
nébuleuses thématiques : la vibration ou la fissure, et le rapport entre peinture et sculpture. Elle est " encadrée "
par deux films récents de Zarka, 74 wes de Gibellina Nuova et Gibellina Vecchia. La petite ville de Gibellina
(Sicile) a été entierement détruite par un tremblement de terre en 1968. Reconstruite en contrebas, dans un
style architectural résolument moderne, voire utopiste, la ville nouvelle tranche résolument avec le paysage dans
lequel elle s’inscrit. Les promoteurs de cette ville nouvelle ont voulu y intégrer des ceuvres contemporaines dans
I'espoir humaniste d’améliorer la vie des habitants, en sollicitant I'intervention d’artistes reconnus. Parmi ceux-ci,
le peintre italien Alberto Burri a préféré s’intéresser aux ruines de la ville détruite, se langant dans un projet
titanesque, qui bien qu’inachevé, reste la plus vaste réalisation de /and art en Europe. Intitulée Granae Cretto
cette ceuvre recouvre les ruines de Gibellina de gigantesques chapes de béton blanc. Burri I'a congue dans la
suite de sa série de tableaux crefti(crevasses) dont le Grande Cretto semble étre une dilatation sculpturale.


http://www.can.ch/�

Raphaél Zarka, Gibellina Vecchia, 2010, film Super 16 transféré en HD, 11'. Courtesy Galerie Michel Rein, Paris et Motive Gallery, Amsterdam

Raphaél Zarka. Gibellina
CAN Centre d'Art, Neuchéatel, du 12 février au 27 mars ; vernissage vendredi 11 février, 18h30
www.can.ch

Le réseau de coincidences formelles que Zarka révele ou produit a I'intérieur, et entre ces deux films se voit
augmenté par les photographies et les sculptures qui completent I'exposition. Une partie des sculptures
d’aspect minimal sortent littéralement de peintures de la Renaissance italienne tout en cherchant a affirmer une
présence autonome, en tissant paradoxalement un nouveau réseau de lien sémantique. Le choix des photos,
tres disparate a premiere vue, complexifie a I'envi ce tissage de résonances, et lui donne la tension nécessaire a
I'entrée en vibration. L’'impression de sens qui en découle n’est pas fortuite. Comme I'écrit Roger Caillois :
" Lesprit n’invente pas ce gu'il veut ni comme il veut. Méme la fantaisie qu’on croirait la plus arbitraire possede

sa syntaxe ".
Arthur de Pury

Commissaire : Arthur de Pury

Source : dossier de presse
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Raphaél Zarka, Via Burri, Gibellina Nuova, 2010. Courtesy Galerie Michel Rein, Paris

Raphaél Zarka. Gibellina

CAN Centre d'Art, Neuchéatel, du 12 février au 27 mars ; vernissage vendredi 11 février, 18h30
www.can.ch
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Raphaél Zarka. Gibellina
CAN Centre d'Art, Neuchéatel, du 12 février au 27 mars ; vernissage vendredi 11 février, 18h30
www.can.ch
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Raphaél Zarka, Gibellina, 2008, tirage Lambda, 36,5x50 cm. Courtesy Galerie Michel Rein, Paris

Raphaél Zarka. Gibellina
CAN Centre d'Art, Neuchéatel, du 12 février au 27 mars ; vernissage vendredi 11 février, 18h30
www.can.ch
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Liu Heung Shing, /n the post-Mao era, and as a result of Deng’s "open-door” policy, modern fashions quickly began to influence China’s youth, Simao, Yunnan
province, China, 1980

Liu Heung Shing. China after Mao

CoalMine Fotogalerie, Winterthur, du 19 janvier au 31 mars
www.coalmine.ch

www.coalmine-online.ch

Die beiden Ausstellungen in der CoalMine Fotogalerie befassen sich einerseits mit dem Aufbruch Chinas zu
einer Wirtschaftsmacht, andererseits mit der Fotografie als Skulptur und Installation.

Ausstellung im Forum fir Dokumentarfotografie

China after Mao zeigt den Aufbruch Chinas zu einer flhrenden Wirtschaftsmacht aus der Sicht eines
chinesischen Zeitzeugen: Der Pulitzer-Preistrager Liu Heung Shing hat als junger Fotojournalist die ersten
Zeichen der Modernisierung nach Maos Tod im Jahr 1976 dokumentiert und die Auswirkungen der
Wirtschaftsreform von 1978 auf den Alltag der chinesischen Bevdlkerung in Bildern festgehalten. Die
Aufnahmen, die zwischen 1976 und 1983 entstanden sind, wurden 2009 erstmals in Peking ausgestellt:
Fotografie als Teil des kollektiven Gedéachtnisses einer Nation. Mit den nétigen Hintergrundinformationen kénnen
auch wir die berthrenden Bilder verstehen.

Liu Heung Shing, 1951 in Hongkong geboren, lebte von 1954 bis 1960 in Fuzhou in der chinesischen Provinz
Fujian, bevor er wieder nach Hongkong zurlckkehrte. Von 1971 bis 1975 studierte er Politikwissenschaft am
Hunter College der City University of New York. Seine Ausbildung zum Fotografen absolvierte er als Assistent
von Gjon Mili bei der Zeitschrift Life. 1976 kehrte er nach China zurlick, wo er fir das Time Magazine
fotografierte. 1981 wechselte er als Pressefotograf in Peking zu Associated Press (AP), fUr die er von 1984 bis
1994 in den USA, in Indien, Stidkorea und der ehemaligen Sowijetunion tatig war. Er und seine Kollegen des AP-
Buros in Moskau wurden 1992 flr die Berichterstattung Uber den Niedergang der Sowjetunion mit dem Pulitzer-
Preis ausgezeichnet. Liu ist Herausgeber mehrerer Blcher, u.a. des Bildbandes China, Portrait of a Country
(Taschen, 2008) und zusammen mit Karen Smith Autor von Shanghai: a History in Photographs 1842 to Today
(Shi Tu / Penguin 2010). Liu Heung Shing lebt in Peking.

Source : communiqué de presse et http://www.coalmine.ch/fotogalerie_veranst.php?ID=510
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Liu Heung Shing, High school students study under the bright lights in Tiananmen Square. Electrical supplies to private residences remained limited at this time,
Beijing, China, 1981

Liu Heung Shing. China after Mao

CoalMine Fotogalerie, Winterthur, du 19 janvier au 31 mars
www.coalmine.ch

www.coalmine-online.ch
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Andrea Winkler, Untitled, 2010, installation, dimensions variables

Clare Kenny, Sven Weigel, Andrea Winkler. Das wandernde Bild
CoalMine Fotogalerie, Winterthur, du 19 janvier au 31 mars
www.coalmine.ch

www.coalmine-online.ch

Ausstellung im Raum fiir zeitgendssische Fotografie

Lisa Frei spricht im Kontext der von ihr konzipierten Gruppenausstellung von " Fotografie auf Abwegen ". Sie
bringt drei Positionen zusammen, die allesamt das Medium Fotografie bis ins Extremste ausloten und Fotografie
knapp noch als Fotografie wahrnehmen lassen. Im wahrsten Sinn des Wortes fallt die Fotografie aus dem Bild
und beginnt zu wandern. Medial werden wir Fotografie sehen, die sich mehr als Skulptur oder Installation
manifestiert, die die Eindimensionalitat verlasst, um zum Objekt zu werden.

Die in Basel lebende Britin Clare Kenny (*1976 in Manchester, UK, lebt in Basel) arbeitet mit monumentalen
Fotoprints, die sie vielmehr wie ihre anderen fotografischen Erzeugnisse, als Skulpturen in Szene setzt. Nicht
selten seltsame Objekte tauchen in ihren Installationen auf: violette Kegel, in Streifen geschnittene Spiegel,
blumentopfartige Gefésse, knallbunte Glasobjekte etc. Dietrich Roeschmann umschreibt es folgendermassen:
" Es war fast so, als hatten sich hier plétzlich alle Farben in aberwitzigen Kostlimen materialisiert, nachdem ein
unglUcklicher Laborunfall sie von der Fotografie gespult hatte. " Flr Kenny ist Fotografie primér weder ein Abbild
noch ein an der Wand hangendes Bild, sondern Mittel und Zweck, um in ein raumgreifendes Objekt zu
mutieren. Sie arbeitet an der Zerlegung des fotografischen Bildes in seine semantischen und materiellen
Bestandteile. Sie perforiert, faltet, locht und knickt. Im munteren Rollentausch zwischen Material- und
Bildbedeutung lotet Kenny so die Mdglichkeiten einer Uberraschenden Neuinterpretation des Abbildes aus.

Sven Weigel (*1982 in Suhl, DE, lebt in Berlin) arbeitet vor allem mit den Medien Fotografie, Skulptur und
Installation. Seine auratischen Werke erscheinen im Raum geisterhaft und greifbar zugleich. Die Arbeiten
versuchen Leerstellen zu beschreiben, die fir etwas Abwesendes, Erwlnschtes oder Erwartetes, fUr das
Unsagbare oder das Unbeschreibliche stehen. Das Inszenatorische und die Idee einer BUhne sind zentrale
Begriffe fir Weigel. Das traditionelle Thema um das Vertrauen auf den Sehsinn und den Tastsinn, die
Dichotomie zwischen Bild und Kérper, keimt in seinen Werken auf, ebenso wie jene zwischen Korper und Seele,
Realitat und Ubersinnlichem, Flachigkeit und Dreidimensionalitét, An- und Abwesenheit.
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Clare Kenny, 7ake me out tonight, 2010, tirages et peinture, 120x80x40 cm

Clare Kenny, Sven Weigel, Andrea Winkler. Das wandernde Bild
CoalMine Fotogalerie, Winterthur, du 19 janvier au 31 mars
www.coalmine.ch

www.coalmine-online.ch

In der skulpturalen und zugleich installativen Erzahlung entwirft Andrea Winkler (*1975 in Zrich, CH, lebt in Berlin)
gleichsam ein eigenes Orientierungssystem fur die Wahrmehmung des Ausstellungsraumes. Mogliche Schwerpunkte
der Aufmerksamkeit legt die Kinstlerin mit Hilfe von Objekten aus Papier, Folie und verschiedenen Baumaterialien.
Man koénnte bei ihrer Arbeitsweise auch von einem Abtasten sprechen, dem Aufsplren der architektonischen
Eigenheiten und die Kennzeichnung ihrer spezifischen Bedingungen. Ihre Materialien sind Protagonisten einer
potenziellen Erzahlung, die Andrea Winkler auf Wand, Boden und im Raum platziert. Ausgangspunkt kénnte die
ausgerissene Fotografie sein, die wie eine Notiz an die Saule geheftet ist und ein Fenster sowie mehrere Personen
zeigt. Die Kunstlerin lotet sowohl die erzahlerischen Qualitten einer architekturspezifischen Arbeit als auch das
theatrale Potential des White Cube bis an die Grenzen des Lesbaren aus.

Kuratorin: Lisa Frei

Source: http://www.coalmine.ch/fotogalerie_veranst.php?ID=509 et http://www.coalmine.ch/fotogalerie_progr.php
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Lisa Oppenheim, Lunagrams (1857-2010), 2010, série de 13 photogrammes
argentiques. Courtesy |'artist et la Galerie Klosterfelde, Berlin

Historical Structures. New Existentialism Part 2
Alte Fabrik, Rapperswil-dona, du 19 janvier au 3 avril
www.alte-fabrik.ch

www.kurator.ch

Avec : James Beckett, Pauline Boudry/Renate Lorenz, Tobias Kaspar, Ciprian Muresan, Lisa Oppenheim

Das *KURATOR-Jahresthema des New Existentialism stellt auch 2011 eine junge Kunstlergeneration in den
Mittelpunkt. Diese reflektiert die existentielen und menschlichen Fragen eines gesellschaftlichen
Zusammenlebens in einem historischen Zusammenhang. Die Menschheitsgeschichte stellt seit jeher ein
interessantes kunstlerisches Feld dar. Nicht erst seit heute ist die Historie eine gern behandelte Quelle fur
Kunstschaffende. Eine Vielzahl an jungen Protagonisten versucht aus der Perspektive der Gegenwart heraus die
Vergangenheit zu deuten oder wiederzubeleben und verleiht ihr nicht selten eine neue Prasenz und Pragnanz.

" Lisa Oppenheim (1975, New York) interessiert sich fur die unterschatzten Aspekte der visuellen Kultur. Sie
trachtet danach, das Nachspiel signifikanter Momente der Geschichte nachzuzeichnen. Dabei stellt sie nicht die
Momente selbst, sondern vielmehr die Gesten und Restbesténde des in Vergessenheit Geratenen, ins Zentrum.
Sie interessiert sich gleichermassen fur beschadigte Reportage-Negative aus dem frihen 20. Jahrhundert, far
die von Soldaten aus dem Irak auf Flicker gestellten Fotos sowie fUr die News-Geschichten in den Medien und
aber auch fur scheinbar harmlose Produkte wie Buntstifte und das Alphabet.

In Rapperswil wird unter anderem eine Serie der Fotogramme Lunagrams (1857/2070) zu sehen sein. Vorlage
daflir waren Glas-Negative einer Mondphase aus 1851, die Oppenheim dem Mondlicht bei gleicher Mondphase
in 2010 ausgesetzt hat. Damit Ubersetzt sie Bilder aus der Vergangenheit in die Gegenwart. Die Glasnegative
stammen von John William Draper, dem ersten Mondfotografen seiner Zeit. Mit dieser Arbeit 1&sst sich ein
immer wiederkehrendes Motiv innerhalb Oppenheims Strategie umschreiben: Himmelskorper - wie zum Beispiel
der Mond - stehen als Symbol fir das Verstreichen der Zeit. Oppenheim bringt durch solche Prozesse Bilder
ans Tageslicht, die uns anderweitig verborgen geblieben wéaren unter dem Staub einer Bibliothek oder eines
Archivs. Sie erleuchtet und beleuchtet die Vergangenheit durch die Gegenwart. "



Ciprian Muresan, Leap into the Void — After Three Second’s, 2004, tirage jet
d'encre, 170x120 cm. Courtesy Plan B Cluj, Berlin et Nicodim Gallery, Los
Angeles. Photographie : Raymond Bobar

Historical Structures. New Existentialism Part 2
Alte Fabrik, Rapperswil-Jona, du 19 janvier au 3 avril
www.alte-fabrik.ch

"Im Sommer 2010 zeigte Ciprian Muresan (1977, Cluj) im Neuen Berliner Kunstverein mit Gber 15 Arbeiten
seine erste Einzelausstellung in einer Institution. Seine Werke waren jlingst im Centre Pompidou in Paris, im New
Museum in New York sowie auf der 17. Sydney Biennale zu sehen. 2009 war er einer der Vertreter Rumaniens
auf der 53. Venedig Biennale. Zudem ist er Co-Editor vom Kinstlermagazin VERSION und seit 2005
Redaktionsmitglied der in Osteuropa einflussreichsten Kunst- und Kulturzeitschrift IDEA arts+society
(www.ideamagazine.ro). Das Werk Muresans reicht von Zeichnungen und Animationsfilmen Uber Fotografie bis
zu Skulptur und Video. Ausgehend von den Veranderungen in den postkommunistischen Staaten nach 1989,
thematisiert er in seinen Arbeiten Fragen kultureller Identitat und Prozesse der Vergemeinschaftung. Dabei greift
er auf die Kunstgeschichte zurlick und gelangt so zu eigenwilligen Interpretationen der Gegenwart. Die soziale
Kritik, die in Muresans Arbeiten wirksam wird und bezeichnend fur die " Cluj-Generation " ist, geht weit Uber ihre
geopolitische Situation in Stidosteuropa hinaus, ohne sie jedoch zu leugnen. Diese Generation arbeitet in einer
Neubestimmung der Rolle zeitgendssischer Kunst in der transkulturellen und postmigrantischen Gesellschatft.
Die Arbeit Communism Never Happened ist ein provokativer Ausspruch einerseits, und tdnt wie ein Zauber
vergangener Zeiten andererseits. Die Arbeit Leap into the Void — After Three Seconds (2004), eine
kunsthistorische und historische Referenz gleichermalBen, zeigt einen am Boden ausgestreckten Kdrper in einer
rumanischen Stadt und referiert auf Yves Kleins ostentative Geste vor rund 50 Jahren. Einfache Gesten, die die
asthetische und kommerzielle Dimension zeitgendssischer Kultur in atavistischer Strenge ausloten, beschreiben
seine klnstlerische Sprache. Sein Werk spielt immer wieder auf spezielle literarische, filmische oder skulpturale
Arbeiten von Kunstlern einer alteren Generation an, referiert aber auch immer auf die Ruméanische Geschichte
und Kultur, indem er das Augenmerk auf die charakteristischen Momente der Konfrontation von Erinnerung an
die kommunistische Utopie und die neue Realitét des globalen Kapitalismus richtet. "

Kuratorin : Alexandra Blattler

En savoir plus : http://www.kurator.ch/Ausstellungen/Ausstellung2/tabid/251/Default.aspx



Ciprian Muresan, Untitled (Potato Peelers), 2009, DVD Pal, 45 min. Courtesy Plan B Cluj, Berlin. Photographie de I'artiste

Historical Structures. New Existentialism Part 2
Alte Fabrik, Rapperswil-Jona, du 19 janvier au 3 avril
www.alte-fabrik.ch



Paolo Woods, Marche sur mes yeux', Iran, 2006-2009. Sanaz, 32 ans, dentiste depuis six ans, a des
patients hommes et femmes. Ce sont ses parents qui I'ont encouragée a suivre cette formation. "Il y a
beaucoup de dentistes femmes en Iran, dit-elle. A I'université de médecine, il y a plus de femmes que
d’hommes. "

Paolo Woods. Marche sur mes yeux
Quai N°1, Vevey, du 16 février au 2 avril ; vernissage mercredi 16 février, 18h30
www.quail.ch

Un portrait personnel et intimiste de la société iranienne contemporaine

Commencé en 2005, au moment de I'élection de Mahmoud Ahmadinejad, Marche sur mes yeux porte un
regard sur I'identité nationale et le rapport parfois conflictuel qui existe entre la tradition et le désir de liberté
dans ce pays. Les photographies de Paolo Woods cassent les stéréotypes pour montrer I'lran dans toute sa
diversité. " Je voulais montrer que les Iraniens peuvent étre étonnants, loufoques, audacieux, insolents et
insatisfaits, et que, par conséquent, ils ne constituent pas un bloc homogene comme le régime aimerait nous le
faire croire. " Comme I'explique lui-méme Paolo Woods, c’est le caractere théatral et la complexité de la société
persane qui I'ont incité a faire cette série de photographies.

Ce travail a été présenté lors des derniéres Rencontres d’Arles et a fait I'objet d’une publication aux Editions
Grasset & Fasquelle, en collaboration avec le journaliste Serge Michel. En 2009, Paolo Woods a participé au
7¢me Grand prix international de photographie de Vevey organisé par le Festival Images.

Paolo Woods est spécialisé dans un travail de photographie documentaire au long cours. Utilisant celle-Ci
comme instrument d’investigation, il pose un regard averti sur le monde contemporain. Chacun de ses sujets,
toujours en relation avec I'actualité, présuppose généralement un travail de recherche de plusieurs années qui
permet a ses photographies de " raconter " un aspect de la société actuelle.

Depuis 1999, ils publient avec Serge Michel leurs enquétes et signent ensemble différents livres mélant
photographies et textes. Leurs reportages sur le monde du pétrole, sur les guerres américaines en Afghanistan
et en Irak ou sur la conquéte de I’Afrique par la Chine ont été largement diffusés. De chacun de ces projets
naissent également des expositions complétant les publications dans la presse internationale.

Paolo Woods (1970, NL ; vit a Paris). Né de parents canadien et hollandais, il a grandi en Italie. Il collabore
depuis une dizaine d’années avec des journaux et magazines tels que 7ime, Newsweek ou le Monde Magazine.

Source : communiqué de presse
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Paolo Woods, Marche sur mes yeux, Iran, 2006-2009. Le tapis persan, un élément central de la culture
iranienne, est parfois appelé un miroir terrestre du paradis. Mais c’est également une industrie qui emploie
un Iranien sur dix et qui cherche constamment a renouveler ses produits et son marché. Aujourd’hui, on
peut trouver dans le bazar de Téhéran des tapis de haute qualité (80 noeuds par centimétre carré) presque
dénués de motifs traditionnels. Celui-ci se vend, sur les comptoirs et pour un client averti, a environ 2000 €.

Paolo Woods. Marche sur mes yeux
Quai N°1, Vevey, du 16 février au 2 avril ; vernissage mercredi 16 février, 18h30
www.quail.ch


http://www.quai1.ch/�

Paolo Woods, Marche sur mes yeux, Iran, 2006-2009. Le 13 juin 2009, une jeune femme, qui vient de se
faire opérer le nez, photographie avec son téléphone mobile les manifestations contre les résultats de
I'élection présidentielle de la veille. Lorsque le président Ahmadinejad est annoncé comme le vainqueur
d’'une élection considérée truquée, des milliers d’lraniens se mobilisent. L'lran posséde le taux de
rhinoplastie par habitant le plus élevé au monde.

Paolo Woods. Marche sur mes yeux
Quai N°1, Vevey, du 16 février au 2 avril ; vernissage mercredi 16 février, 18h30
www.quail.ch
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Nicolas Delaroche, Line /, 2010

Nicolas Delaroche. Attraction Fields

Batiplus, Lutry, du 18 février au 16 avril ; vernissage jeudi 17 février, 18h
www.batiplus.ch

www.nicolasdelaroche.com

Nicolas Delaroche présente sa derniere création, Affraction Fields, issue d'une collaboration avec le designer
Gregory Brunisholz. Le photographe s’inspire de I'atmosphere du lieu et joue avec le volume de 'espace.

" Son regard fragmente et recompose le réel, il offre une nouvelle approche des ceuvres canoniques, il les remet
en jeu, les met en scene par le cadrage, se les approprie et brouille les pistes, au point que le résultat tend a
I'abstraction. Ce jeu de citation déforme le réel ou plus exactement le reforme. "

Ariane Pollet, curatrice de /nnuendo, exposition organisée par NEAR, 2010

Lauréat 2010 du prix international de photographie Raymond WEeil, Nicolas Delaroche, frangais d’origine, a
grandi a Béle. En 2009, il obtient son bachelor en photographie a 'ECAL, puis devient assistant du professeur
Pierre Fantys durant une année. |l vit et travaille a Lausanne.

Source : communiqué de presse

Nicolas Delaroche est membre de NEAR.


http://www.nicolasdelaroche.com/�

Nicolas Delaroche, Line /l, 2010

Nicolas Delaroche. Attraction Fields
Batiplus, Lutry, du 18 février au 16 avril ; vernissage jeudi 17 février, 18h
www.batiplus.ch



Philippe Gronon, Ampli Fender n°1, 2003, photographie argentique noir et blanc contrecollée sur aluminium, 42x45 cm
© Philippe Gronon

Echoes — La musique faite image
CCS Centre Culturel Suisse, Paris, FR, du 29 janvier au 10 avril 2011
WWW.ccsparis.com

Avec : Abetz & Drescher (D), Saddane Afif (FR), John Armleder (CH), Francis Baudevin (CH), Dominique Blais (FR),
Alighiero e Boetti (IT), Valentin Carron (CH), Philippe Decrauzat (CH), Jeremy Deller (GB), Dewar & Gicquel (FR),
Andreas Dobler (CH), Isa Genzken (D), Philippe Gronon (FR), Vincent Kohler (CH), Rainier Lericolais (FR)
Constantin Luser (AU), Jorge Macchi (AR), Christian Marclay (CH), Dawn Mellor (GB), Christian Pahud (CH),
Frédéric Post (CH), Anne-Julie Raccoursier (CH), Hugues Reip (FR), Robin Rhode (ZA), Dario Robleto (US), Jim
Shaw (US), Hannes Schmid (CH), Matt Stokes (GB), etc.

La premiére programmation de I'année 2011 est consacrée a la musique et en particulier aux rapports entre
arts visuels et musique. Pluridisciplinaire et rassemblant des artistes suisses, frangais et d'autres pays, ce projet
se déploie dans tous les espaces du Centre culturel suisse avec deux expositions et une série de soirées.
L'exposition principale rassemble des ceuvres non-sonores qui se réferent a la musique, de plus d'une trentaine
d'artistes contemporains. Qu'est-ce que la musique " traitée " par des plasticiens, lorsque le son est absent de
I'ceuvre ? Plusieurs angles d'approches peuvent étre évoqués. Certains des artistes exposés choisissent de
représenter ou revisiter I'objet " instrument de musique " comme Alighiero e Boetti, Valentin Carron ou
Constantin Luser. Chez Sa&dane Afif, Philippe Gronon, Dominique Blais ou Isa Genzken, c'est le matériel de
sonorisation des musiques amplifiées — ampli, haut-parleurs, radio etc — qui est considéré comme une image,
une sculpture ou une micro architecture. Britney Spears, Michael Jackson, lan Curtis ou Morrissey, icones
contemporaines par excellence, sont source d'inspiration pour certains comme Dawn Mellor ou le duo Abetz &
Drescher. Ce sont aussi des imageries véhiculées par la musique, par exemple la gestuelle et le look des
musiciens, ainsi que ceux de leurs fans qui sont traités chez Anne-Julie Raccoursier ou Hannes Schmid. Enfin,
des signes d'identifications, sigles, logos, typographies spécifiques, se déclinent sur de nombreux supports
comme chez Matt Stokes, Jeremy Deller ou Philippe Decrauzat.

Curateurs : Jean-Paul Felley et Olivier Kaeser


http://www.ccsparis.com/�

Francis Baudevin, Sans titre, 2009, photographies en diptyque, 2x42x42 cm (détail)
© Courtesy Art : Concept, Paris

Echoes — La musique faite image
CCS Centre Culturel Suisse, Paris, FR, du 29 janvier au 10 avril 2011 ; vernissage vendredi 28 janvier, 17h
WWW.ccsparis.com

Unisson

Dans I'esprit de ses expositions Audlio au Cabinet des Estampes de Genéve en 2006 et Autfour de Jon Gibson a
Circuit (Lausanne) en 2008, I'artiste Francis Baudevin propose Unisson dans la project room du CCS. Prenant
comme point de départ la compilation Plow / (1985, label Organik) qui rassemblait des groupes américains
comme Sonic Youth, Live Skull, Swans et des suisses comme Abt. 409, Copulation ou encore Christian
Marclay, Francis Baudevin revisite les passerelles entre les scenes musicales new-yorkaise et suisse.
L'exposition donne une large place au travail de Catherine Ceresole (CH) qui a couvert abondamment ces
scénes depuis les années 80 avec des photos souvent contrastées, proches de la tessiture noise et qui ont
trouvé un prolongement naturel dans de nombreux fanzines comme Killer de Thurston Moore. D'autres
éléments nourrissent I'exposition : journaux, flyers rassemblés lors de manifestations, notamment a la Rote
Fabrik (Zurich) et de nombreux disques.

Curateur : Francis Baudevin / project room

Source : communiqué de presse
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Anni Lepbélé, Untitled (larmp head)), 2007, c-print, 27x40,5 cm

Anni Leppala. The Beings Are Silent
Galerie TH13, Berne, du 11 février au 23 avril ; vernissage jeudi 10 février, 18h
www.fondationdentreprisehermes.org

Le projet de la jeune artiste finlandaise Anni Leppala — consacrée artiste de I'année 2010 dans son pays (a I'age
de 30 ans) — s’attache, dans une suite d’'images " silencieuses ", a donner a voir ce qui a été et n’est plus. Alors,
comment rendre visibles la vie ou les sentiments qui se jouaient dans les lieux qu’elle choisit, par exemple la
maison familiale aujourd’hui inoccupée ? L’accrochage, composé d’une trentaine d’images dont une partie est
inédite, reformulera I'univers onirique d’Anni Leppéld. Il confrontera des photographies de différentes séries,
mettant en relation des " mises en scene " et des espaces suspendus dans le temps. La figure féminine, seule
présence humaine de ces photographies, semble faire le lien avec le passé. Ces mises en situation s’organisent
autour de singuliers personnages que I'on retrouve de dos, masqués, ou une maison de poupée a la place de la
téte... La nature est aussi pour l'artiste un sujet primordial. Elle est parfois hors-champ, sous-jacente, mais
toujours présente. Nous sommes en Finlande. Ici plus gu’ailleurs, dans cet immense pays ou la forét domine et
ou les hommes n’occupent qu’une faible part du territoire, le rapport a la nature tient une place importante.
L’'univers d’Anni Leppald s’apparente parfois aux contes de notre enfance, cette forme ludique qui sonde les
sentiments enfouis dans les profondeurs de nos ames. Mais ici nulle fin, chacun est libre d’organiser sa propre
narration et de retrouver dans ces images des fragments de sa propre histoire. Au fil de son travail, le
spectateur se laisse porter par une forme poétique d’une grande maitrise esthétique. Les photographies d’Anni
Leppald ne sont pourtant pas nostalgiques.

Commissaire de I'exposition : Paul Cottin


http://www.fondationdentreprisehermes.org/�

Anni Leppala, Light (girl laying dowry), 2009, tirage pigmentaire, 21x28 cm

Anni Leppala. The Beings Are Silent
Galerie TH13, Berne, du 11 février au 23 avril ; vernissage jeudi 10 février, 18h
www.fondationdentreprisehermes.org


http://www.fondationdentreprisehermes.org/�

Anni Leppalda, Rooms : girl in a museurn, 2007, c-print, 31.5x42.5 cm

Anni Leppéla. The Beings Are Silent
Galerie TH13, Berne, du 11 février au 23 avril ; vernissage jeudi 10 février, 18h
www.fondationdentreprisehermes.org
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Anni Leppald, Castle (ark), 2010, tirage pigmentaire, 21x28 cm

Anni Leppéla. The Beings Are Silent
Galerie TH13, Berne, du 11 février au 23 avril ; vernissage jeudi 10 février, 18h
www.fondationdentreprisehermes.org
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Anni Leppala, Rhgad/hg, 2010, c-print, 31.5x42.5cm

Anni Leppala. The Beings Are Silent

Galerie TH13, Berne, du 11 février au 23 avril ; vernissage jeudi 10 février, 18h
www.fondationdentreprisehermes.org
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Anni Leppald, Last Autumn, 2008, c-print, 31.5x42.5 cm

Anni Leppéla. The Beings Are Silent
Galerie TH13, Berne, du 11 février au 23 avril ; vernissage jeudi 10 février, 18h
www.fondationdentreprisehermes.org
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Manon, de la série Hotel Dolores, 2009-2010.
Courtesy I'artiste © ProLitteris, Zurich

Manon. Hotel Dolores
Aargauer Kunsthaus, Aarau, du 29 janvier au 25 avril ; vernissage vendredi 28 janvier, 18h
www.aargauerkunsthaus.ch

Rencontre entre l'artiste Manon, Claudia Spinelli, Directrice du Kunstraum Baden et Madeleine Schuppli,
Directrice de I'Aargauer Kunsthaus, jeudi 31 mars, 18h30

Manon, pionniere suisse de la mise en scéne et du jeu de rble dans I'art, présente a I’Aargauer Kunsthaus sa
derniére série photographique intitulée Hofe/ Dolores. ’artiste prend pour décor les hbtels thermaux
abandonnés de Baden, ou elle se sert de son appareil photo pour saisir la fugacité de notre existence.

L’artiste suisse Manon offre un apercu de son nouveau projet Hotel/ Dolores a I’Aargauer Kunsthaus. Elle donne a
voir pour la premiere fois une sélection de quelque 30 images grand format de la série qui en compte actuellement
170, créée dans les anciens hotels Verenahof, Ochsen et Baren du quartier des bains de la ville de Baden. Ces
batisses abandonnées, en partie délabrées, témoignent d’'une époque ou la station de cure qu’était Baden
jouissait d’'une renommeée internationale, au 19° et au début du 20° siecle. L’importance de la ville thermale a fléchi
au cours des dernieres décennies et les hotels ont fermé leurs portes, parfois du jour au lendemain.

Fascinée par la splendeur fanée des temps passés et par le rayonnement particulier des hétels aujourd’hui
désaffectés, Manon se sert des batiments comme source d’inspiration et comme décor pour ses mises en
scene photographiques. Depuis plus de deux ans, elle séjourne la semaine dans ces hétels, malgré le froid, la
poussiere, la saleté et I'absence d’électricité. La série de photos Hotel Dolores ne cesse d’augmenter et I'artiste
espere gu’elle pourra mener son projet a terme avant que le quartier des bains ne soit transformé et
réaménage.

Hotel Dolores réunit tous les themes marquants de I'ceuvre de Manon : la construction de I'identité féminine et
le déterminisme social, le jeu de la séduction et de la dissimulation, la force et 'impuissance ainsi que les
tensions entre jeunisme et éphémeére. Dans les pieces lourdes d’atmospheére et d’histoire des hotels thermaux,
Manon saisit avec son appareil photo la fugacité de notre existence et crée par ses mises en scene des images
polysémiques. Ces photos n’illustrent pas seulement le vide et la destruction, mais aussi des aspects gais et
frivoles du monde de Manon.


http://www.aargauerkunsthaus.ch/�

Manon, de la série Hotel Dolores, 2009-2010.
Courtesy I'artiste © ProLitteris, Zurich

Manon. Hotel Dolores
Aargauer Kunsthaus, Aarau, du 29 janvier au 25 avril
www.aargauerkunsthaus.ch

Manon, née a Berne en 1946, vit et travaille a Zurich. Dans les années 1960, elle suit les cours de la
Kunstgewerbeschule de St-Gall et de I'école d’art dramatique de Zurich. En 1974, elle fait sa premiére
apparition sur la scene artistique zurichoise avec l'installation Das /achstarbene Boudoir. Dans les années 1970,
elle attire Pattention, tant au niveau national qgu’international, par ses performances, installations et
photographies mises en scene, qui traitent des questions d’identité et de construction des réles masculin et
féminin. Son corps lui sert de matériau artistique, sa vie et son ceuvre sont quasiment indissociables. Au cours
d’un séjour prolongé a Paris, elle crée les importantes séries photographiques que sont Dame au crédne rasé
(1978), Elektrodiagrarnm 304,303 (1978) et Ball der Einsarmkeiten (1980). Apres une pause de plusieurs années,
Manon congoit en 1990, pour le Kunstmuseum de St-Gall, linstallation Damenzimmer et la série
photographique Kuinstler Eingang. Depuis les années 1990, elle étudie le theme de I'éphémere dans ses
installations symboliques telles que Die Philosophie im Boudoir (1993) et dans ses séries photo Forever Young
(1999) ou Einst war sie Miss Rimini (2003). En 2008/2009, le Helmhaus de Zurich et I'Institut suisse de New
York ont proposé la rétrospective Manon - Eine Person.

Curatrice Madeleine Schuppli

Publication
Une édition de la série Hotel Dolores parait a I'occasion Aargauer Kunsthaus, Aarau, 2011
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Manon, de la série Hotel Dolores, 2009-2010.
Courtesy I'artiste © ProLitteris, Zurich

Manon. Hotel Dolores
Aargauer Kunsthaus, Aarau, du 29 janvier au 25 avril
www.aargauerkunsthaus.ch

A voir également :

Thomas Hirschhorn. Wirtschaftslandschaft Davos — The Davos Economic Landscape
Rencontre entre I'artiste Thomas Hirschhorn et Madeleine Schuppli, Directrice, jeudi 10 mars, 18h30
Table ronde " Thomas Hirschhorn: an artist within the nexus of social forces ", jeudi 24 mars, 19h30

Voici un dessin suisse 1990 - 2010
Plus de 40 artistes suisses présentent les diverses tendances contemporaines du dessin.

In the Realm of Drawing. Pictorial Worlds between Dream and Reality
CEuvres significatives issues des collections de I'Aargauer Kunsthaus.
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Manon, de la série Hotel Dolores, 2009-2010.
Courtesy I'artiste © ProLitteris, Zurich

Manon. Hotel Dolores
Aargauer Kunsthaus, Aarau, du 29 janvier au 25 avril
www.aargauerkunsthaus.ch
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Taiyo Onorato & Nico Krebs, Audiitorium, 2009, c-print, 75x95 cm

Taiyo Onorato & Nico Krebs. Universal Studios

Museum Im Bellpark, Kriens, du 19 février au 1¢" mai ; vernissage vendredi 18 février, 19h
www.bellpark.ch

www.tonk.ch

Aufzeichnungsmaschinen

Der Titel der Ausstellung Universal Studios erinnert an grosses Kino. Die Kinstler erweisen der " Traumfabrik "
damit eine Referenz, diesem Epizentrum der Popularkultur, wo lllusionen in dusserster Perfektion hergestellt
werden. Weit entfernt von den technischen Mdglichkeiten Hollywoods setzen Onorato & Krebs in einem
wagemutigen Kurzschluss die filmischen Produktionsstatten mit dem kinstlerischen Studio gleich. Der Titel ist in
diesem Sinn auch als eine Hommage an das klnstlerische Atelier zu verstehen, wo vergleichbar illusionistische
Bildwelten geschaffen werden, die sich immer mehr zu einem Universum verdichten kénnen.

Unter dem Titel Universal Studios realisieren Onorato & Krebs neue Arbeiten, die eigens fur die Raumlichkeiten
des Museums im Bellpark konzipiert sind. Sie strukturieren die Ausstellung — vergleichbar einem Buch — in drei
Kapitel. Die Kunstler verwandeln mit Hilfe einer Soundinstallation das Untergeschoss in einen eigentlichen
Erinnerungsraum. Das Erdgeschoss wird zum Projektionsraum, dessen Fenster versehen mit einer
Ruckprojektion zu Tragern von neuen Aussichten werden. Das Obergeschoss machen sie zum Reich der Bilder,
in dem Sie einen gultigen Einblick in den Werkzyklus Light of other Days geben.

Taiyo Onorato & Nico Krebs (beide geboren 1979) sind in jungster Zeit mit interessanten und viel beachteten
Arbeiten aufgefallen sind. Ihr Buch 7he Great Unreal etwa wurde stark beachtet. Die beiden Kinstler, die seit
2003 zusammenarbeiten, waren in Ausstellungen im Aargauer Kunsthaus, im Fotomuseum Winterthur oder am
Swiss Institute in New York zu Gast. Das Museum im Bellpark zeigt die Kunstler in einer grésseren
Einzelausstellung.

Publikation
Zur Ausstellung erscheint eine Publikation im Verlag kodoji press, www.kodoji.com.

Kurator : Hans Stadler, Leiter Museum im Bellpark

Source : communiqué de presse
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Taiyo Onorato & Nico Krebs, Schiirk, 2010, tirage gélatino-argentique, 53x67 cm

Taiyo Onorato & Nico Krebs. Universal Studios
Museum Im Bellpark, Kriens, du 19 février au 1¢" mai ; vernissage vendredi 18 février, 19h
www.bellpark.ch



Taiyo Onorato & Nico Krebs, Staiway, 2010, tirage gélatino-argentique, 53x67 cm

Taiyo Onorato & Nico Krebs. Universal Studios
Museum Im Bellpark, Kriens, du 19 février au 1¢" mai ; vernissage vendredi 18 février, 19h
www.bellpark.ch



Hans Steiner, Gritli Schaad et Fritz Schreiber apres le nouveau record de vol a voile, 1936 © Musée de I'Elysée

Hans Steiner ( 1907 -1962). Chronigue de la vie moderne
Musée de I'Elysée, du 8 février au 15 mai ; vernissage mardi 8 février, 18h
www.elysee.ch

Figure majeure de la photographie, Hans Steiner (1907 — 1962) a écrit I'une des pages d’histoire les plus riches
de 'age d’or du photojournalisme helvétique (les décennies 1930 et 1940). Le Musée de I'Elysée souhaite
réhabiliter ce grand photographe injustement oublié, en mettant I'accent sur sa vision moderniste de la société.
Témoin privilégié, a la fois peu conventionnel et résolument optimiste d'une société qui évolue vers la
consommation, Hans Steiner propose une vision différente de la Suisse, plus urbaine, dans laguelle les femmes,
les sports, les loisirs et la publicité acquierent une visibilité nouvelle. L’exposition a la double ambition de
montrer les images les plus représentatives et les plus séduisantes de Steiner, et d’offrir un regard
contemporain sur un sujet historique.

Curateurs : Jean-Christophe Blaser et Daniel Girardin

Publication et DVD

L’exposition sera accompagnée d’un ouvrage bilingue francais-allemand, présentant une sélection de 220
photographies de Hans Steiner, ainsi que des documents en couleur, tels que planches contact ou couvertures
d’illustrés. Plusieurs articles font le point sur les nombreuses recherches entreprises dans le cadre du projet
pour comprendre l'intérét croissant que suscite Hans Steiner et les raisons d’une redécouverte méritée.

Hans Steiner a laissé en héritage une archive de prés de 100'000 photographies. Ces images forment le
manifeste existentiel de Steiner, entre I'art et le document, la fiction et I’événement. En trente minutes, un choix
de pres de trois cents photographies permet de traverser le 20° siecle en y intégrant I'histoire de la
photographie, I'histoire de la Suisse et le destin original d’un photographe. Les principaux protagonistes de
Hans Steiner : Un destin de photographe s’expriment également a travers divers compléments qui illustrent les
nombreux aspects de ce projet.

Aprés sa présentation a Lausanne, 'exposition Hans Steiner . Chronique de la vie moderme entamera une
tournée nationale a la Fotostiftung de Winterthour (28 mai - 9 octobre 2011), a la Médiathéque Valais — Martigny
(29 octobre 2011 - 29 janvier 2012) et au Museo Villa dei Cedri de Bellinzona (10 mars 2012 - 3 juin 2012).


http://www.elysee.ch/�

Hans Steiner, Piscine KalWeDe, Berne, 1935-1940 © Musée de I'Elysée

Hans Steiner ( 1907 -1962). Chronique de la vie moderne
Musée de I'Elysée, du 8 février au 15 mai ; vernissage mardi 8 février, 18h
www.elysee.ch

L’exposition Hans Steiner : Chronique de la vie moderne est rendue possible grace a I'étroite collaboration entre
différentes institutions. L’extraordinaire fonds d’images en possession du Musée de I'Elysée a fait I'objet d’un
vaste projet de restauration, valorisation, numérisation et promotion, menés par le musée en partenariat avec
I'Unil, Memoriav, I'Institut suisse pour la conservation de la photographie de Neuchéatel et le Buro fur
Fotografiegeschichte de Berne.

Curateurs : Daniel Girardin, conservateur en chef ; Jean-Christophe Blaser, conservateur du Musée de I'Elysée

Evénements en lien avec I'exposition :

Présentation du DVD

La présentation du film Hans Steiner : Un destin de photographe fera I’objet d’une soirée spéciale au Musée de
I'Elysée, le jeudi 24 février 2011 a 18h30. Le film sera présenté en présence de I'auteur, du réalisateur, de
I'ensemble des intervenants et des commissaires d’exposition.

Colloque

Afin d'élargir la discussion autour des questions soulevées par la rétrospective de I'ceuvre de Hans Steiner, le
Musée de I'Elysée organise un colloque international consacré aux relations entre la photographie et I'archive,
vendredi 8 et samedi 9 avril 2011.

Source : communiqué de presse

Le Musée de I'Elysée est membre collectif de NEAR.
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Hans Steiner, Atelier des chemins de fer, 1945-1950 © Musée de I'Elysée

Hans Steiner ( 1907 -1962). Chronique de la vie moderne
Musée de I'Elysée, du 8 février au 15 mai ; vernissage mardi 8 février, 18h
www.elysee.ch
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Hans Steiner, Rdpe a chocolat, fabrique de chocolat Tobler, Berne, 1953 © Musée de I'Elysée

Hans Steiner ( 1907 -1962). Chronique de la vie moderne
Musée de I'Elysée, du 8 février au 15 mai ; vernissage mardi 8 février, 18h
www.elysee.ch
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Hans Steiner, Crans-Montana, vers 1955 © Musée de I'Elysée

Hans Steiner ( 1907 -1962). Chronique de la vie moderne
Musée de I'Elysée, du 8 février au 15 mai ; vernissage mardi 8 février, 18h
www.elysee.ch


http://www.elysee.ch/�

Bruce Nauman, Self-Portrait as a Fountain, extrait du portfolio Eleven Color Photographs, 1966-67/1970, épreuve jet d’encre, 50.9x60.3 cm.
Museum of Contemporary Art, Chicago. Gerald S. Elliott Collection © 2010 ProLitteris, Zurich

PhotoSculpture. La photographie de la sculpture de 1839 a aujourd'hui
Kunsthaus Zurich, Zurich, du 25 février au 15 mai ; vernissage jeudi 24 février, 19h
www.kunsthaus.ch

PhotoSculpture réunit plus de 300 photographies, depuis les débuts de la photographie jusqu'a nos jours. Les
ceuvres émanent de plus de 100 photographes remarquables et de sculpteurs qui ont fait école. Elles montrent
comment la photographie influence le concept de sculpture et le redéfinit de facon créative. L'exposition
PhotoSculpture est la premiére rétrospective centrée sur la modification du concept de la sculpture par la
photographie. Elle offre au visiteur une analyse critique des points de rencontre esthétiques et historiques entre
ces deux genres tres différents. Aprés le Museum of Modern Art de New York, le Kunsthaus ZUrich est la seule
autre étape de I'exposition. Cette exposition, congue par Roxana Marcoci, curatrice au MoMA et organisée par
Tobia Bezzola a Zurich, se penche en dix chapitres sur les connaissances acquises en 170 ans.

La sculpture fut I'un des premiers sujets de la photographie. Au moyen de découpages expérimentaux, de
focalisations sélectives, d’optiques variables, de prises de vue trés rapprochées, d'un éclairage ciblé et de
techniques de collage, de montage et d'assemblage, ainsi que par des manipulations dans la chambre noire,
les photographies ne réinterpretent pas seulement les sculptures qu'elles ont immortalisées — elles produisent a
partir d'elles de nouvelles ceuvres stupéfiantes. Un regard particulierement attentif est jetté sur la maniere dont
un médium peut étre impliqué dans l'interprétation créative de I'autre et sur la capacité de la photographie a
forger et défier a la fois notre compréhension de la sculpture. L'exposition pose la question de savoir comment
et pourquoi la sculpture est devenue sujet de la photographie et montre comment la photographie a enrichi et
élargi le domaine de la sculpture.


http://www.kunsthaus.ch/�

Gillian Wearing, Self-Portrait at 17 Years Old, 2003, c-print, 104.1x81.3 cm.
The Museum of Modern Art, New York. Acquis avec le soutien du Contemporary
Arts Council of the Museum of Modem Art. Courtesy de I'artiste, Tanya Bonakdar
Gallery, New York, et Maureen Paley, London © 2010 Gillian Wearing

PhotoSculpture. La photographie de la sculpture de 1839 & aujourd'hui
Kunsthaus ZUrich, Zurich, du 25 février au 15 mai ; vernissage jeudi 24 février, 19h
www.kunsthaus.ch

La sculpture a I'ére de la photographie

La sculpture a l'ere de la photographie, premiére partie de I'exposition, comprend les premiéres photos de
sculptures dans des cathédrales frangaises de Charles Negre et au Britisch Museum de Roger Fenton et
Stephen Thompson; une sélection de photographies d'André Kertész des années 1920, qui montrent I'art au
milieu des objets du quotidien dans les ateliers de ses amis artistes, ainsi que des images de Barbara Kruger et
de Louise Lawler, qui mettent en avant la question de la représentation et souligne la signification de la
photographie dans I'analyse de I'art.

D'Eugéne Atget a Fischli/Weiss

Eugene Atget: le merveilleux dans le quotidien présente des statues, bas reliefs, fontaines et autres éléments
décoratifs classiques a Paris, Versailles, Saint-Cloud et Sceaux, qui, réunis, constituent un compendium visuel
de I'néritage culturel francais.

Le chapitre Auguste Rodin : le sculpteur et le pari de la photographie renferme quelques-unes des images les
plus remarquables des sculptures de Rodin par divers photographes dont Edward Steichen.

Constantin Brancusi : 'atelier en tant que groupe mobile met en lumiere les techniques uniques, tout sauf
traditionnelles, que Brancusi utilisait pour la photographie de son atelier, ou se formaient sans cesse des
constellations hybrides et éphémeres. Dans ses " photos radieuses ", la " figure " sculpturale est brisée par des
éclairs de lumiére.

Marcel Duchamp: le ready-made en tant que reproduction analyse plus précisément Boite-en-valise (1935—
1941), une sorte de catalogue d'ceuvres d'art comprenant 69 reproductions, dont de minuscules répliques de
plusieurs ready-mades et une ceuvre originale. Duchamp exécutait des " copies autorisées " de ses travaux,
estompant ainsi les frontieres entre exemplaire unique, ready-made et multiple.


http://www.kunsthaus.ch/�

Constantin Brancusi, L ‘Oiseau d’or, vers 1919, épreuve au gélatino-bromure
d’argent, 22.8x17 cm. The Museum of Modern Art, New York, Thomas Walther
Collection. Achat © 2010 ProLitteris, Zurich

PhotoSculpture. La photographie de la sculpture de 1839 a aujourd'hui
Kunsthaus Zurich, Zurich, du 25 février au 15 mai ; vernissage jeudi 24 février, 19h
www.kunsthaus.ch

La soupe de Daguerre

Personnages culte du monde culturel et politique présente d'importants essais sur la photographie du 20°m
siecle : American Photographs de Walker Evans (1938), Les Americains de Robert Frank (1958), 7The American
Monument de Lee Friedlander (1976) et 7The Structure of Things Then de David Goldblatt (1998). La plupart
n'avaient encore jamais été exposés dans un contexte thématique.

L atelier sans murs: la sculpture dans un champ €largi analyse la transformation radicale de la notion de
sculpture qui survint lorsque que des artistes, qui ne se définissaient pas comme des photographes au sens
conventionnel, commencerent a présenter comme des sculptures, non plus un objet en trois dimensions, mais
des lieux reculés, comme par exemple Robert Smithson, Robert Barry et Gordon Matta-Clark.

La soupe de Daguerre . qu'est-ce qu'une sculpture ? montre des photos d'objets trouvés ou d'assemblages,
arrangés par les artistes pour l'appareil photo. Les artistes suisses éminents de cette catégorie sont
Fischli/Weiss. Avant leurs travaux des années 1980, figurent les Scujptures involontaires (vers 1932) de Brassai,
les Photosculptures (1970-71) d'Alina Szapocznikow et La soupe de Daguerre (1974) de Marcel Broodthaers,
une ceuvre qui fait clin d'ceil aux divers solutions et processus chimiques expérimentés par Louis Daguerre lors
de l'invention de la photographie et met ainsi les idées expérimentales en relation avec les objets du quotidien.


http://www.kunsthaus.ch/�
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Peter Fischli et David Weiss, Les trois sceurs, 1984, c-print, 30x40 cm. Courtesy des artistes et de Matthew Marks Gallery, New York © P. Fischli et D. Weiss

PhotoSculpture. La photographie de la sculpture de 1839 a aujourd'hui
Kunsthaus Zurich, Zurich, du 25 février au 15 mai ; vernissage jeudi 24 février, 19h
www.kunsthaus.ch

Figures Dadaistes, images surréalistes et performance

Dans le chapitre Le complexe de Pygmalion : figures arnimees et inanimeées sont examinées des images et des
photocollages dadaistes et surréalistes de Man Ray, Herbert Bayer, Hans Bellmer, Hannah Héch et Johannes T.
Baargeld. Les lentilles de I'appareil sont dirigées vers des poupées et des automates afin de sonder I'opposition
entre figures animées et sculpture.

Le cornps objet de la sculpture analyse le rble de la photographie la ou se rencontrent performance et sculpture.
Bruce Nauman, Charles Ray et Dennis Oppenheim voyaient le corps comme un accessoire plastique qui
pouvait étre soulevé et aboli, déformé et utilisé comme n'importe quel autre matériau. Eleanor Antin, Valie
Export et Hannah Wilke se consacrent a la " Rhétorique de la pose ". Elles utiliserent I'appareil photo comme un
outil, qui par sa seule présence provogue un changement de comportement.

Curatrice : Roxana Marcoci

Publication
Un catalogue de I'exposition est publié en allemand et anglais aux éditions Hatje Cantz, avec des contributions
de Geoffrey Batchen, Tobia Bezzola et Roxana Marcoci.

Source : dossier de presse

NEAR e association suisse pour la photographie contemporaine ® avenue vinet 5 ¢ 1004 lausanne ® www.near.li ® info@near.li


http://www.kunsthaus.ch/�

André Kertész, Satiric Dancer, 1926, tirage argentique des années 1970, 25.4x20.3 cm.
Courtesy of Estate of André Kertész, New York

André Kertész. Retrospective
Fotomuseum Winterthur, du 26 février au 15 mai ; vernissage vendredi 25 février, 18h
www.fotomuseum.ch

" André Kertész (Budapest, 1894-1985, New York) est aujourd’hui, vingt-cing ans aprés sa disparition, un
photographe reconnu internationalement, dont chacun a en téte quelques images marquantes, mais il n’a pas
encore trouvé la place qu'il mérite si I'on consideére ses apports personnels au langage photographique du 20°
siecle. Sa carriere, qui s’est étendue sur plus de soixante-dix ans, a été chaotique, et sa longévité s’est doublée
d’une constante acuité créatrice, ce qui est exceptionnel mais n’a pas favorisé la compréhension immédiate ou
rétrospective de son ceuvre. [...]

Dans un parcours chronologique et linéaire qui reprend les périodes de sa vie créatrice, ponctué d’autoportraits
qui marquent I'entrée de chaque espace, nous avons effectué des regroupements thématiques par " cellules "
mettant en valeur des particularités de I'ceuvre : une pratique personnelle (la carte postale photographique, les
Distorsions), son implication dans I'édition (le livre Paris vu par Kertész, 1934), des recherches créatives
récurrentes (les ombres, les cheminées) ou 'expression plus diffuse des sentiments (la solitude). Des moments
jusqu’alors délaissés ou inexplorés sont valorisés (I’activité de soldat en 1914-1918, la période new-yorkaise et
les polaroids des dernieres années) et cette exposition met particulierement I'accent sur la genese du photo-
reportage a Paris, a partir de 1928 et sur la diffusion de ses images dans les médias, dont il avait fait un métier.
Seront ainsi présentés de nombreux exemplaires des magazines WU, Art et Médecine, Paris Magazine, et les
diverses parutions de son reportage sur la trappe de Soligny, avec les prises de vue originelles de Kertész. [...]
Conscient des contraintes professionnelles de la photographie, confronté a celles-ci toute sa vie durant, André
Kertész se conduit plutét en " amateur ", revendiquant lui-méme cette position, ce qui lui permet d’affirmer la
primauté du sentiment, de I'affectivité, des criteres personnels dans une quéte autonome qu’il compare a un
journal intime : " Ma photographie est vraiment un journal intime visuel [...]. C’est un outil, pour donner une
expression a ma vie, pour décrire ma vie, tout comme des poétes ou des écrivains décrivent les expériences
qu’ils ont vécues ".


http://www.fotomuseum.ch/�

André Kertész, Autoportrait, Paris, 1927, tirage argentique des années 1970, 25.4x20.3 cm.
Courtesy of Estate of André Kertész, New York

André Kertész. Retrospective
Fotomuseum Winterthur, du 26 février au 15 mai ; vernissage vendredi 25 février, 18h
www.fotomuseum.ch

Kertész n’est pas un illustrateur, qui rechercherait des themes documentaires adaptés aux demandes de la
presse, il s’'implique personnellement, méme lorsqu’il est I'un des principaux acteurs de la naissance du
reportage social vers 1930 : " Je ne documente jamais, j’interpréte toujours avec mes images. C’est la grande
différence entre moi et beaucoup d’autres. [...] J'interprete ce que je ressens a un moment donné. Pas ce que
je vois, mais ce que je ressens ". Entre 1912 et 1985, Kertész garde une profonde continuité dans sa démarche
bien que le style change, que les moyens techniques s’adaptent (les téléobjectifs des années 1960) ou que les
circonstances aménent de nouveaux points de vue (De ma fenélre sera le titre d’'un de ses livres) : " Je n’ai
jamais simplement "fait des photos". Je m’exprime par la photographie. " C’est a propos de Kertész que Roland
Barthes (La Chambre claire, 1980) évoque la possibilité d’'une " photographie pensive ", une catégorie de
photographie qui donne a penser, tout en s’appuyant sur une réalité détectée par le photographe. C’est cette
faculté d’évocation de I'inconnu, et de renouvellement de la sensation intérieure produite par une image qui fait,
pour une part, I'originalité de Kertész : " On a dit que mes photos "semblent plutét sortir d’'un réve que de la
réalité". Il y a une association inexplicable entre moi et ce que je vois . [...] "

Michel Frizot et Annie-Laure Wanaverbecq, commissaires de I'exposition

Source : dossier de presse du Jeu de Paume
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André Kertész, Nageur sous /'eau, Esztergom, 1917, tirage argentique des années 1980, 19x27 cm. Bliotheque nationale de France

André Kertész. Retrospective
Fotomuseum Winterthur, du 26 février au 15 mai ; vernissage vendredi 25 février, 18h
www.fotomuseum.ch
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André Kertész, July 3, 1979, Polaroid SX-70 original, 7.9x7.9 cm. Courtesy of Stephen Bulger Gallery

André Kertész. Retrospective
Fotomuseum Winterthur, du 26 février au 15 mai ; vernissage vendredi 25 février, 18h
www.fotomuseum.ch
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André Kertész, Distortion n° 41, 1@33 [avec.l'autoportrait d'André Ker‘[ész],.tirage argentique tardif, 18.5x24.7 cm. Collection of Maison Européenne, de la
Photographie, Paris

André Kertész. Retrospective
Fotomuseum Winterthur, du 26 février au 15 mai ; vernissage vendredi 25 février, 18h
www.fotomuseum.ch


http://www.fotomuseum.ch/�

w o U TR Tl

Kurt Caviezel, Gouttes, 2008 © Kurt Caviezel / Fotostiftung Schweiz

Kurt Caviezel. Global Affairs — Recherches sur la toile

Fotostiftung Schweiz, Winterthur, du 26 février au 15 mai ; vernissage vendredi 25 février, 18h
Rencontre avec |'artiste : Martin Gasser en conversation avec Kurt Caviezel, samedi 27 février, 11h30
www.fotostiftung.ch

" Kurt Caviezel, né a Coire en 1964, photographie le monde au moyen de webcams libre acces sur Internet.
Dans I'exposition Global Affairs, il montre que les images produites par webcam ne sont pas seulement des
supports d’informations. Son regard d’artiste met plutét en évidence le potentiel esthétique surprenant, parfois
surréaliste, de ces images. " Je collectionne des images webcam depuis 10 ans. Mes archives contiennent trois
millions d’images, téléchargées de tous les continents — le réseau est immense. Je visite des webcams gratuites
dans des espaces publics et privés. Pour la photographie aussi, la démarche est nouvelle. Tout d’'un coup, la
caméra a des milliers d’yeux. Les lentilles s’assemblent en réseau pour former une seule caméra qui
photographie sans discontinuer. L’écran domestique devient le moteur de recherche, la souris le chasseur, la
webcam I'objectif. Les webcams sont les reporters d’aujourd’hui, intégrés dans le cours des choses, et qui
parlent de tout. "

Kurt Caviezel

L'exposition présente des ensembles d'images ainsi que des photographies isolées sur les themes suivants : le
quotidien (scénes présentant des gens en train de nettoyer, manger, fumer, bailler ou dormir), le portrait (dans
un contexte privé) et I'autoportrait (des webcams), la rue (observation du trafic), le reportage (on the road aux
Etats-Unis), I'observation d'animaux (du poisson dans une vitrine au cerf sur un lit), les messages d'erreurs (du
genre Webcarm out of order ou The picture has moved), les communications destinées a des particuliers (la
plupart manuscrites comme Hallo Zottel ou Miss you), les perturbations des images (en passant des insectes
qui se déplacent sur les écrans des caméras, les saletés sur |'objectif jusqu'aux erreurs électroniques de
transmission). "

Martin Gasser

Commissaire de I'exposition : Martin Gasser, conservateur, membre d'honneur de NEAR.



Kurt Caviezel, Rue 9, 2009 © Kurt Caviezel / Fotc;stiﬂung Schweiz

Kurt Caviezel. Global Affairs — Recherches sur la toile
Fotostiftung Schweiz, Winterthur, du 26 février au 15 mai ; vernissage vendredi 25 février, 18h
www.fotostiftung.ch




Kurt Caviezel, Poisson, 2010 © Kurt Caviezel / Fotostiftung Schweiz

Kurt Caviezel. Global Affairs — Recherches sur la toile
Fotostiftung Schweiz, Winterthur, du 26 février au 15 mai ; vernissage vendredi 25 février, 18h
www.fotostiftung.ch
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Kurt Caviezel, Insecte 20, 2007 © Kurt Caviezel / Fotostiftung Schweiz

Kurt Caviezel. Global Affairs — Recherches sur la toile

Fotostiftung Schweiz, Winterthur, du 26 février au 15 mai ; vernissage vendredi 25 février, 18h
www.fotostiftung.ch



Kurt Caviezel, Portrait 29, 2009 © Kurt Caviezel / Fotostiftung Schweiz

Kurt Caviezel. Global Affairs — Recherches sur la toile

Fotostiftung Schweiz, Winterthur, du 26 février au 15 mai ; vernissage vendredi 25 février, 18h
www.fotostiftung.ch



Chantal Michel, Pour Auguste, 2010, photographie sous plexiglas, 120x90 cm

Chantal Michel. Photographies et installations vidéo
Chéteau de Gruyéres, Gruyeres, du 22 janvier au 15 mai
www.chateau-gruyeres.ch

" J'essaie, au travers d’une atmosphere ou d’une émotion, de réveiller le noyau originel, inconscient, chez le visiteur. "
Chantal Michel

Chantal Michel (1968, CH), fée de I'art contemporain, démultiplie sa silhouette et ses jeux de rble pour une
nouvelle exposition au Chateau de Gruyeres. En une trentaine de photographies et de projections vidéo, son
monde onirique révele de subtiles affinités avec I'esprit romantique du site historique. Plasticienne d’elle-méme —
posture expressive, apparition du visage, avatars de la chevelure, I'artiste multi-média crée une poétique ou
I’émerveillement flirte avec les décalages, ou lironie interroge subtilement les conventions.

"Dans la salle volOtée, Chantal Michel entre en scene avec les allégories du rythme : dance/dissonance,
clarté/opacité, naissance/mort. Ces /révocables, selon son interprétation les " Ininvoquables ", sont des
variations d’aprés les ceuvres emblématiques de Ferdinand Hodler, par exemple Le Jour, Valentine sur son lit de
mort. Lartiste y transpose en langage corporel les inventions formelles du peintre suisse : parallélisme,
symbolique émotionnelle des couleurs, simplicité plastique des silhouettes. Le rapprochement entre
photographie et peinture, entre fond et figure, est également au centre de ses autoportraits en Paul Klee et en
arlequin de Pablo Picasso. D’esprit drolatique, ces images évoquent 'ego artistique, confrontent génie masculin
et créativité au féminin. Il est intéressant de noter que le dialogue de Chantal Michel avec les maitres de la
peinture moderne a lieu en partie par I'intermédiaire d’Hermann Gerber (1902-1979) et de ses innombrables
copies de tableaux célebres.

A l'arsenal, la projection vidéo et sonore La promesse se découvre comme un poéeme amoureux dans
I'esthétique du XIX® siecle. En quelques gestes concentrés, jouant la coquetterie du regard et I'inclinaison de la
téte, Chantal Michel chorégraphie les rituels du paraitre et de la séduction en société. Son interlocuteur s’avere
étre autant le chanteur d’un lied mélancolique que le spectateur ou, enfin, son &me sceur — I'autre Chantal. La
robe, véritable morceau de virtuosité chromatique, participe pleinement a I'expression de la gémellité et du
mystere féminin : avec son kaléidoscope de plis, la métaphore du corsage double et I'éblouissement procuré
par le satin moiré.
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Chantal Michel, La aame de Griinewald, 2008, 100x75 cm

Chantal Michel. Photographies et installations vidéo
Chéteau de Gruyéres, Gruyeres, du 22 janvier au 15 mai
www.chateau-gruyeres.ch

D’architectures en styles, par le menu détail de la collection, les allégories de Chantal Michel paraissent
s’incarner dans les salles historiques. Brouillant la frontiere entre passé et présent, du réve culturel a la réalité
des décors, les photographies de Chantal Michel amorcent grands et petits récits au chateau.

Les natures mortes a la maniere d’Albert Anker donnent a la cuisine une nouvelle vie et une touche d’élégance
austeére. Réitérant 'assemblage épuré et le rendu attentif des textures qui caractérisent les peintures d’Anker, la
photographe bernoise renforce toutefois la portée de I'image en misant sur son agrandissement. Dans la salle
des gardes, 'ambiance est a I'orientalisme baroque et aux exces de tous bords. Sur le mur en pierres, I'épopée
photographique qu’est le Joyau volé ouvre un espace théatral. Le spectateur sera-t-il happé par la pyramide
compositionnelle, avec les douze protagonistes, I'agitation des textiles stridents, le display si réaliste des mets ?
Ailleurs encore, des chasseurs, dans leurs belles culottes en peau, prennent fierement la pose parmi les
trophées de la salle de chasse. Les érudits — le sont-ils vraiment ? — triomphent dans le salon de musique,
tandis que les portraits de femmes fleurent bon la grace, la soie et le fard dans les espaces intimes comme le
salon Corot ou la salle de la Belle Luce. "

Anita Petrovski, Raoul Blanchard

Chantal Michel, née a Berne en 1968, est une personnalité marquante de la scéne contemporaine. Elle a étudié
a I’'Ecole d’Arts Visuels de sa ville natale ainsi qu’a I’Académie d’Art de Karlsruhe. C’est sous I'impulsion des
expériences filmiques de Bruce Nauman, précurseur américain du Body Art, qu’elle s’approprie des outils média
et du corps comme matériau vivant. Des 1997, elle réalise ses premieres vidéos, puis, a partir de 1999, des
performances ou I'élévation contemplative se double de mise en danger. Etroitement liés a ces domaines
d’exploration, les cycles de photographies grand format agissent comme " tableaux vivants ". En 2001, sa
participation a la 49™ Biennale de Venise organisée par Harald Szeemann Iui ouvre la voie de la reconnaissance
internationale. Chantal Michel est titulaire de nombreux prix et bourses artistiques. Depuis trois ans, délaissant
quelque peu la mouvance urbaine, elle est la chatelaine du Schloss Kiesen prés de Berne. Elle y vit une
expérience intense d’art total et d’ouverture au public. De chateau a chateau, entre le patrimoine romantique de
Gruyeres et les créations de Chantal Michel se dessinent des correspondances électives.

Source : communiqué de presse et http://www.chateau-gruyeres.ch/f/expos/actuel/actuel.ntml
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Chantal Michel. Photographies et installations vidéo
Chéteau de Gruyéres, Gruyeres, du 22 janvier au 15 mai
www.chateau-gruyeres.ch
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Chantal Michel, Les irrévocables, 2007, photographie sous plexiglas, 150x225 cm

Chantal Michel. Photographies et installations vidéo
Chéteau de Gruyéres, Gruyeres, du 22 janvier au 15 mai
www.chateau-gruyeres.ch
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Balthasar Burkhard, Lion, 1996, tirage argentique, 41x54 cm. Archives Balthasar Burkhard

Balthasar Burkhard. Voici des fruits, des fleurs, des feuilles et des branches
MAC's, Musée des Arts Contemporains, Hornu, BE, 27 février au 29 mai
www.mac-s.be

Cette exposition monographique a été congue et préparée par l'artiste suisse Balthasar Burkhard, avant sa
disparition en avril dernier, avec la complicité de Laurent Busine, Directeur du MAC's.

L'exposition présente entre autre la derniere série réalisée par l'artiste qui se compose a la fois de
photographies couleur monumentales de paysages et d'héliogravures de dimensions modestes déployant la
beauté et la fragilité des fleurs. Ces formats différents perturbent nos repéres et nous engagent a redécouvrir un
univers familier, a en apprécier I'infinie diversité des galbes et des teintes dans des rapports curieux allant de
I'émerveillement a la tendresse. Le photographe nous legue une ceuvre qui se démarque par sa remarquable
qualité éminemment " picturale ".

Balthasar Burkhard est né en décembre 1944 et décédé en avril 2010 a Berne.

L'artiste s'est illustré durant les années 1980 avec ses photographies noir et blanc de détails agrandis du corps
humain qui, par leur monumentalité et leur accrochage séquentiel, marquaient une préoccupation nouvelle pour
un theme somme toute classique en histoire de I'art : le corps. Dés lors, a I'opposé de ceux qui s'acharneraient
a trouver de nouveaux suijets, Balthasar Burkhard renouvelle des images communes, portant sur elles un regard
neuf. Il a également utilisé le procédé du report photographique sur de grands draps sans chassis, montrant
des scenes d'intérieur de la vie au 20° siecle. Dans un travail plus récent, mené au milieu des années 1990, il a
pris le contre-pied de ce qu'il avait fait jusque la en s'attaquant non plus a I'infiniment petit, mais a I'infiniment
grand : la mégapole. L'artiste présente en 1998 une série de vues aériennes de villes telles Helsinki, Paris, Los
Angeles et Mexico et des portraits de profils d'animaux imprimés sur des baches de grand format.

Curateur : Laurent Busine

Source : communiqué de presse



Balthasar Burkhard, Pommes, 2007, photographie couleur sur aluminium. Archives Balthasar Burkhard

Balthasar Burkhard. Voici des fruits, des fleurs, des feuilles et des branches
MAC's, Musée des Arts Contemporains, Hornu, BE, 27 février au 29 mai
www.mac-s.be



Balthasar Burkhard. Voici des fruits, des fleurs, des feuilles et des branches
MAC's, Musée des Arts Contemporains, Hornu, BE, 27 février au 29 mai
www.mac-s.be



Balthasar Burkhard, Fleurs, 2009, photographie couleur sur aluminium, 129x129 cm. Archives B. Burkhard

Balthasar Burkhard. Voici des fruits, des fleurs, des feuilles et des branches
MAC's, Musée des Arts Contemporains, Hornu, BE, 27 février au 29 mai
www.mac-s.be



Paulo Nozolino, Lisboa, 1996

EXPOSITIONS EN COURS

Paulo Nozolino. Solo
Espace Quai N°1, Vevey, du 1 décembre au 10 février
www.quail.ch

Avant de lancer la 8° édition du Grand prix international de photographie de Vevey, I'Espace Quai N°1 présente
I'exposition So/o de Paulo Nozolino (1955, Portugal) en hommage a la toute premiere édition de ce concours,
qui a eu lieu en 1995.

Le photographe Paulo Nozolino vit et travaille a Lisbonne, aprés avoir vécu a Londres puis a Paris dans les
années 80 et 90. Il a regu de nombreux prix, dont le Prix Kodak au Portugal, le Prix de la Fondation Leica en
France. Il a été le premier lauréat de I'histoire du Grand Prix international de photographie de Vevey (1995). En
2005, le Museum de Serralves de Porto lui a consacré une importante rétrospective.

Depuis trente ans, Paulo Nozolino sillonne sans relache le monde entier ; des voyages qui ont largement nourri
son travail photographique. Paulo Nozolino parle de son travail Solo en ces termes : " Je n'ai guére mis en
forme que des personnages seuls, perdus dans la ville, confrontés a la dégradation de leur environnement. Au
point que, sur mes images, ils perdent leur identité. " Charles-Henri Favrod, qui présidait alors le premier jury
veveysan, évoquait une " série noire européenne ". Pour ce projet, Nozolino a parcouru diverses grandes villes
européennes. A la maniére d'un carnet de voyage urbain, il donne a voir Berlin, Trieste, Venise, Lisbonne,
Vienne, Budapest, Madrid, Paris avec une insolite unité de traitement. Sombre, épuré, furtif, le regard du
photographe éveille la curiosité, confronte ses sujets a I'urbanisme et interroge I'Histoire.

Source : http://quail.blogspot.com/2010/01/marc-shoul-afrique-du-sud-1975-marc.html
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Mark Morrisroe, Self-Portrait (fo Brent), 1982, c-print a partir d'un négatif-sandwich,
retouches de couleurs et marqueur, 50.5x40.5 cm. Collection privée Brent Sikkema.
© Succession Mark Morrisroe (Coll. Ringier) au Fotomuseum Winterthur

Mark Morrisroe
Fotomuseum Winterthur, du 27 novembre au 13 février
www.fotomuseum.ch

Mark Mark Morrisroe, a great well-known/unknown figure from the Boston art world of the early eighties,
surrounded himself with a lively, eccentric bohemian art scene that had originated in the punk movement.
Already during his school years, Mark Morrisroe published the legendary Dirt magazine together with Lynelle
White. In Summer 1981 he performed in the clubs of Provincetown as the " Clam Twins ", with Stephen
Tashijian, alias Tabboo!, and made the Super-8 film 7he Laziest Girl in Town that same year. Early on he met
Jonathan (Jack) Pierson, whom he photographed again and again. In Pat Hearn, he found an artist friend and
close confidante, who stood by his side until his early death from AIDS.

Despite the period of his activity lasting only ten years, Mark Morrisroe left behind a photographic ceuvre whose
vitality and opulence is surprising. With this first museum retrospective in Europe, the work of Mark Morrisroe is
on the cusp of rediscovery. His color and black-and-white photographs, gum prints, and elaborately worked
" sandwich " prints, as well as his countless Polaroids, show touching moments of intimacy and real friendship.
Photographs of lovers, friends, views of New York, still lifes, and also his late darkroom work, manipulated X-ray
images of his body wasting away, and irradiated pages from porno magazines all prove how directly and vividly
Mark Morrisroe captured his life.

Publication

The exhibition is a collaboration between Fotomuseum and the Estate of Mark Morrisroe (Ringier Collection).
A comprehensive catalogue book on the exhibition is published by JRP-Ringier with texts by international
authors as well as a biography and commentary by Teresa Gruber, who manages the Mark Morrisroe estate.

Curators : Beatrix Ruf and Thomas Seelig

Source : communiqué de presse
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Hugues de Wurstemberger, Pauline, Forét de Brocéliande, 1989

Hugues de Wurstemberger. Pauline & Pierre
Fotostiftung Schweiz, Winterthur, du 2 octobre au 13 février
www.fotostiftung.ch

La Fondation Suisse pour la Photographie présente Pauline & Flerre, ceuvre de Hugues de Wurstemberger,
Suisse établi a Bruxelles, fascinant exercice d'équilibre entre réve et réalité. " Pauline et Pierre, les enfants du
photographe, sont représentés dans des images qui se dérobent a une lecture strictement documentaire. Par
les yeux innocents de I'enfance, Hugues de Wurstemberger découvre un monde fragile, mystérieux et secret.
Un monde dans lequel I'image est plus importante que la parole, la magie de l'instant plus forte que la voix de la
raison. A partir de menus fragments de la vie quotidienne, le photographe compose une histoire profonde.
Pauline & Pierre est plus qu'un album de famille. Il est une méditation sur I'éphémeére et le durable, la proximité
et la distance, I'arrivée et le départ, le devenir et le périr. Un voyage lyrique au jardin perdu de I'enfance, ou le
passé est aussi proche que le présent et le futur, ou la fiction est aussi vraie que les faits. "

Sylvie Henguely

Publication
Hugues de Wurstemberger, Pauiline et Fierre, Bruxelles, Quo Vadis, 2005.

En savoir plus : http://www.fotostiftung.ch/fileadmin/user_upload/Bilder/Presse/2010/Erdt_Wurstemberger/Docs/h2w_F_Kopf_a.doc

Source : dossier de presse

Peter Pfrunder, directeur de la Fotostiftung, et Martin Gasser, conservateur, sont membres d'honneur de NEAR.
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Ruth Erdt, Krokodli, sans date

Ruth Erdt. Les menteurs
Fotostiftung Schweiz, Winterthur, du 2 octobre au 13 février
www.fotostiftung.ch

" Depuis 25 ans, Ruth Erdt travaille a un projet photographique qui est intimement lié a sa biographie et aux
personnes de son entourage proche. Elle ne cherche pas a donner une reproduction réaliste de son univers.
Plutét, elle trouve dans le privé et le familier matiere a raconter des histoires au sujet de personnes fictives qui
sont reliées les unes aux autres de maniere énigmatique — des personnes qui sans cesse se réinventent et se
mettent en scene autrement pour se libérer des contraintes de la réalité. " J'aime les gens qui mentent, qui
"arrangent ' leur quotidien en usant de petits mensonges et en travestissant la réalité. Je ne parle pas de
mensonges ou de manipulations qui portent préjudice a autrui, mais de ces petites entorses a la vérité, de ces
histoires inventées a la va-vite pour répondre aux sollicitations de I'extérieur. " Les photographies de Ruth Erdt
montrent des rencontres tendres et douloureuses, des séquences sereines et violentes, des moments de
bonheur et de mélancolie — une chronique sentimentale de grande intensité.

Pour Les menteurs, exposition présentée en parallele a Pauline & Pierre de Hugues de Wurstemberger, Ruth
Erdt rassemble ses photographies dans une séquence vidéo, ou son et image s'interpénetrent et s'unissent
pour former un continuum immatériel. La projection sera accompagnée d'un choix d'images issues des travaux
les plus récents de Ruth Erdt. "

Sylvie Henguely

En savoir plus : http://www.fotostiftung.ch/fileadmin/user_upload/Bilder/Presse/2010/Erdt_Wurstemberger/Docs/ErdtPressel_fr.doc
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Nobuyoshi Araki, de la série A's Lovers, s.d., c-print. Courtesy I'artiste et Yoshiko Isshiki Office, Tokyo

Araki. Love and Death
Musée d'Art, Lugano, jusqu'au 20 février
www.mdam.ch

" Observer la vie aussi bien que la mort enlacée dans la vie, ou la vie enlacée dans la mort, c’est cela I'acte
photographique " (Nobuyoshi Araki)

Cette exposition célebre les quarante ans de carriere de Nobuyoshi Araki, le photographe vivant le plus connu
au Japon. Prolifiques et diversifiés, les sujets de prédilection d’Araki vont du portrait, du paysage urbain, des
fleurs et des nus hautement érotiques a des comptes rendus détaillés de sa propre vie, incluant notamment le
déceés de proches.

Son énergie inépuisable est confirmée par plus de 300 livres qu'il publia au cours de ces quarante dernieres
années. De plus, Araki fait I'objet d’un véritable culte de la part des médias japonais avec son apparence et son
franc-parler particuliers, de méme que ses photographies qui ont souvent été sujettes a controverse en raison
de I'aspect trop direct avec lequel il traite les tabous sociaux environnant le sexe et la mort.

Né en 1940, Araki appartient a une génération de photographes qui émergea a la fin des années 1960, alors
que le Japon se relevait enfin des blessures infligées par la Seconde Guerre mondiale : le pays faisait face a une
transformation radicale avec une croissance économique et une urbanisation rapides. En méme temps, cette
génération de photographes commencait a explorer de nouvelles idées, au-dela des normes photographiques
conventionnelles du Japon de I'époque comme le photo-journalisme, la publicité et I'art.

Pour Araki, la photographie a commencé comme un journal visuel qui a ensuite évolué en un flot obsessionnel
et compulsif d’images dés lors que sa vie et I'acte photographique sont devenus synonymes. Araki
photographie aussi continuellement qu'il ne respire et déclare : " La photographie est la vie. "


http://www.mdam.ch/�

Nobuyoshi Araki, de la série A's Lovers, s.d., c-print. Courtesy I'artiste et Yoshiko Isshiki Office, Tokyo

Araki. Love and Death
Musée d'Art, Lugano, jusqu'au 20 février
www.mdam.ch

En 1971, Araki a publié de maniere priveée Sentimental Journey, un compte-rendu intime de sa lune de miel
avec sa femme Yoko. Dans la préface du livre, Araki écrit que son " point de départ comme photographe fut
I'amour... et I'idée d'un /-Move/ (une forme de fiction japonaise écrite a la premiére personne) ". Araki crée ainsi
un nouveau genre, la /-Photography, dans lequel sa propre vie, ses fantasmes et ses émotions forment le sujet
central. Cette idée eut un grand impact sur une plus jeune génération de photographes japonais,
particulierement dans les années Q0.

En 1990, année du décés de Yoko, Araki a déja produit un immense travail. A travers ses photographies, il a
créé son propre univers, ou les themes du sexe, de la vie et de la mort s’entremélent. Tokyo, la ville d’Araki,
revient souvent comme un leitmotiv dans son travail, alors que son riche vocabulaire visuel est tiré du Shunga,
I'art érotique de la période Edo (1603-1867), ainsi que de I'imagerie brillante de la nouvelle culture commerciale.
Grace a son approche novatrice de cet environnement, et combinant parfois la peinture, le dessin et le fim,
Araki est devenu une figure influente de I'art contemporain, au-dela du seul domaine de la photographie.

A la vie la mort fournit la vue d’ensemble la plus compléte de toute la prolifique carriere d’Araki, avec plus de
4000 images extraites de toutes ses ceuvres-clés du début des années 1960 a ce jour. Reflétant son principe
photographique, la " Photographie du Moi ", I'exposition souligne les themes les plus récurrents de son ceuvre :
le sexe, la vie et la mort.

Source (2007) : http://www.museephoto.be
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Nobuyoshi Araki, tiré de Sentimental Journey-Winter Journey, 1971-1990, tirage argentique. Courtesy I'artiste et Yoshiko Isshiki Office, Tokyo

Araki. Love and Death
Musée d'Art, Lugano, jusqu'au 20 février
www.mdam.ch
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Nobuyoshi Araki, tiré de Sentimental Journey-Winter Journey, 1971-1990, tirage argentique. Courtesy I'artiste et Yoshiko Isshiki Office, Tokyo

Araki. Love and Death
Musée d'Art, Lugano, jusqu'au 20 février
www.mdam.ch
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Nobuyoshi Araki, de la série Color Diary, 2010, c-print. Courtesy |'artiste et Yoshiko Isshiki Office, Tokyo

Araki. Love and Death
Musée d'Art, Lugano, jusqu'au 20 février
www.mdam.ch
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Nobuyoshi Araki, Flowers, s.d., c-print. Courtesy I'artiste et Yoshiko Isshiki Office, Tokyo

Araki. Love and Death
Musée d'Art, Lugano, jusqu'au 20 février
www.mdam.ch
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Nobuyoshi Araki, de la série Color Diary, 2010, c-print. Courtesy I'artiste et Yoshiko Isshiki Office, Tokyo

Araki. Love and Death
Musée d'Art, Lugano, jusqu'au 20 février
www.mdam.ch
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Nobuyoshi Araki, de la série Color Diary, 2010, c-print. Courtesy I'artiste et Yoshiko Isshiki Office, Tokyo

Araki. Love and Death
Musée d'Art, Lugano, jusqu'au 20 février
www.mdam.ch
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Nobuyoshi Araki, de la série Color Diary, 2010, c-print. Courtesy I'artiste et Yoshiko Isshiki Office, Tokyo

Araki. Love and Death
Musée d'Art, Lugano, jusqu'au 20 février
www.mdam.ch


http://www.mdam.ch/�

#
o .

Nobuyoshi Araki, Banquet, 1 993, c-print. Courtesy I'artiste et Yoshiko Isshiki Office, Tokyo

Araki. Love and Death
Musée d'Art, Lugano, jusqu'au 20 février
www.mdam.ch
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Alejandro Vidal, An Anaz‘om); of Violent Crime, 2004, c-print, 125x185 cm

Vice et volupté. Les 7 péchés capitaux de Direr a Nauman
Kunstmuseum Bern et Zentrum Paul Klee, Berne, du 15 octobre au 20 février
www.kunstmuseumbern.ch ; www.zpk.org

La volupté est-elle un péché, le péché est-il une volupté ?

Le Musée des Beaux-Arts de Berne et le Zentrum Paul Klee présentent une exposition commune et concue en
étroite collaboration sur les sept péchés capitaux, a travers des ceuvres d'art du 11¢ siecle a nos jours. Dans la
confrontation d'art du passé et d'art contemporain, I'exposition montre comment la considération pour les sept
péchés capitaux s'est modifiée au cours du temps et pose avec humour la question de la pertinence de la
notion de péché a I'époque actuelle. La collaboration entre les deux institutions permet de présenter, outre des
ceuvres issues de leurs propres collections, des ceuvres de grande valeur dont elles ont pu obtenir le prét.
L'exposition est divisée en huit sections. Le Musée des Beaux-Arts présente une introduction consacrée a des
cycles sur les sept péchés ainsi que les ceuvres sur la Superbia (I'orgueil/la vanité), I'Invidia (I'envie), I'lra (la
colere) et I'Avaritia ('avarice/la cupidité), tandis que le Zentrum Paul Klee accueille celles sur I'Acedia (la
paresse), la Gula (la gourmandise) et la Luxuria (la luxure). Au Zentrum Paul Klee, I'exposition s'intéresse par
ailleurs, grace a un certain nombre d'artéfacts historico-culturels, a la question de I'acceptation ou de la
proscription par la société contemporaine des différents types de comportements, c'est-a-dire des différents
vices, et montre dans quelle mesure certains de ceux-ci ont fait I'objet de réévaluations positives.

Le vice et la volupté hier et aujourd'hui

La quasi totale perte d'influence de la doctrine morale de I'Eglise sur la société au cours des19¢ et 20 siécles a
fait apparaitre le concept des sept péchés capitaux comme dépassé. La thématique n'a pourtant rien perdu de
son actualité comme le prouve la profusion de mises en scene dont elle a fait I'objet ces derniéres années en
art, en littérature et dans le domaine scientifique. La raison en est — et c'est la thése de I'exposition — que les
péchés capitaux n'ont pas seulement été un moyen de discipliner les populations chrétiennes au nom d'une
morale supérieure, mais qu'ils ont également de tout temps garanti un fonctionnement social normalisé.


http://www.kunstmuseumbern.ch/�
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Bruce Nauman, Vices and Virtues, 1983-1988 / 2008, texte en néon, 85x2984 cm. Courtesy: the artist and Stuart Collection, University of California, San Diego

Vice et volupté. Les 7 péchés capitaux de Direr a Nauman
Kunstmuseum Bern et Zentrum Paul Klee, Berne, du 15 octobre au 20 février
www.kunstmuseumbern.ch ; www.zpk.org

Art et tabous

L'appréciation des péchés capitaux a aussi évolué en fonction des changements économiques et sociaux des
derniers siecles. La position de la société actuelle vis-a-vis des péchés est ambivalente. D'un c6té, la cupidité,
I'envie ou la gourmandise sont (dans leurs formes consumeéristes) les moteurs du systéeme économique capitaliste.
Et la liberté sexuelle, c'est-a-dire la luxure d'antan, est considérée comme socialement acceptable par de
nombreux contemporains. D'un autre coté, ces mémes types de comportements sont aujourd'hui encore
stigmatisés lorsqu'ils menacent de nuire a la société ou de mettre son équilibre en danger. Ainsi, on condamne la
mentalité d'arnaqueur qui regne dans le milieu du management et les pratiques consuméristes de la société du
tout jetable sont ressenties comme superficielles et vides de sens. Cette ambivalence de la notion de péché est
perceptible aussi bien dans I'art ancien que dans l'art récent. Par exemple, les peintres de genre hollandais, qui
ont aimé représenter les vices et I'ont beaucoup fait, ont produit des tableaux qui peuvent certes avoir été congus
comme des ceuvres a caractere moral, mais qui n'en manquent pas moins d'exposer sans ambiguité la jouissance
des pécheurs — notamment lorsqu'ils boivent, mangent et fument. A l'inverse, il arrive souvent que les ceuvres
contemporaines, parallglement au désir d'enfreindre les tabous, refletent aussi le besoin de limites morales et de
regles de comportement dans un monde ou tout (ou presque) est permis.

Curateurs : Fabienne Eggelhdfer et Lukas Gerber (ZPK), Claudine Metzger, Samuel Vitali et Monique Meyer (KMB)

Source : communiqué de presse
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Prix design de la Confédération suisse
Museum fUr Gestaltung ZUrich, du 1¢ décembre au 20 février
www.museum-gestaltung.ch ; www.swissdesignawards.ch

En décernant les Prix fédéraux de design, I'un des principaux instruments de I'encouragement suisse au design,
I'Office fédéral de la culture récompense les premiers pas d'une carriere de designer, alors que le Grand Prix
Design de la Confédération suisse distingue chaque année des personnalités ou des bureaux de design
confirmés, qui contribuent a la renommeée du design suisse sur le plan international. L'exposition du Museum flr
Gestaltung Zurich présente conjointement, et pour la premiére fois, les lauréates et lauréats de ces deux prix,
mettant ainsi en relief a la fois les performances créatrices individuelles et les aspects culturels d'une pratique du
design en constante évolution.

Grands Prix Design 2010
Susi & Ueli Berger (design industriel) ; Jean-Luc Godard (cinéma) ; Sonnhild Kestler (textile) ; Otto Kinzli (bijoux)

Prix fédéraux de design 2010

Photographie: David Favrod, Yann Gross, Melanie Hofmann, Cyril Porchet, Luca Zanetti

Mode et design textile : Céline Buehrer, Claudia Caviezel, Armando Forlin, lkou Tschiss : Carmen D'Apollonio,
Guya Marini, Dominic Knecht, Sara Vidas

Design graphique : Laurent Benner, Bonbon : Valeria Bonin, Diego Bontognali, Valentin Brustaux, Vincent
Devaud, Erol Gemma, Nazareno Crea, Michael KryenbUhl, lvan Weiss, Bruno Margreth,Rollo Press : Urs Lehni,
Aurele Sack,Jeremy Schorderet, Lukas Zimmermann

Design industriel: Big Game : Grégoire Jeanmonod, Elric Petit, Augustin Scott de Martinvile, Tomas Kral,
Andreas Saxer, Moritz Schmid

Création de bijoux: Monika Strasser

Scénographie: Zimmermann & de Perrot : Dimitri de Perrot, Martin Zimmermann

Publication
Eidgendssische Preise fiir Design, Prix federaux de design, Swiss Federal Design Awards 2010, Bundesamt flr
Kultur/Office fédéral de la Culture, D/F/E, Verlag Birkhauser

Sources : carton d'invitation et http://www.swissdesignawards.ch/federaldesign/2010/david-favrod/index.html?lang=fr
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David Favrod, de la série Gajjin, 2009(ECA )

Prix design de la Confédération suisse
Museum fUr Gestaltung ZUrich, Zurich, du 1¢" décembre au 20 février 2011
www.museum-gestaltung.ch ; www.swissdesignawards.ch

David Favrod. Gaijin

" Gajjin est un mot japonais qui signifie " I'étranger ". Gajjin est aussi le titre du travail de dipléme de David
Favrod pour lequel il obtient un prix fédéral de design. La mére de David Favrod est originaire du Japon, son
pere est Suisse ; lui-méme a vécu une grande partie de sa vie en Suisse. Les photos expressives de David
Favrod sont les témoins de sa recherche d'identité ; elles puisent dans ses souvenirs d'enfance, dans les récits
de ses ancétres, mais aussi dans la culture populaire et traditionnelle du Japon. Le photographe raconte, en
quelques mises en scene ingénieuses, des histoires dans lesquelles il insére tous ces éléments. Avec poésie,
quelquefois avec ironie, ses photos refletent un monde empreint de clichés et de motifs explicitement japonais.
Dans ses travaux et dans le monde visuel qu'il y crée, Favrod méne une réflexion puissante et approfondie sur
I'identité japonaise et sur ses propres liens avec le Japon. Toutes les photos de la série, qui en comprend 22,
ont été réalisées en Suisse, ce qui signifie que, pour les mises en scéne de Gajjin, le photographe a did se
procurer des masques et des costumes. Concretement : le guerrier samourai (lui-méme) doit ici se contenter
d'une armure en carton. Pour certaines photos, Favrod s'en sort sans " expédients ". En particulier, dans les
photos de paysages pittoresques, le caractére prétendument japonais se manifeste par des atmosphéres et
des motifs choisis avec habileté. En réalisant son travail Gajjin, David Favrod crée son propre Japon en Suisse.
Dans chaque photo, I'observateur percoit un hybride des deux pays, il se laisse entrainer avec plaisir dans le
monde de Favrod, plein de sous-entendus et d'humour. Et se plait aussi a y rechercher les détails qui le feront
sourire, le surprendront et, dans le meilleur des cas, I'inciteront a repenser sa propre identité. "

Anna Niederhauser

David Favrod est membre de NEAR.
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Caroline Imsand, Sars titre, de la série Zita, 2009, 120x90 cm

Situation 1
Grange, Ferme-Asile, Sion, du 10 décembre au 20 février
www.ferme-asile.ch

Avec : JocdondJosch/Jonathan Brantschen, Samuel Dématraz, Magali Dougoud, Stéphanie Giorgis, Katrin Hotz,
Caroline Imsand, Nicholas Leverington, Céline Peruzzo, Anne-Chantal Pitteloud, Alexandra Roussopoulos,
Céline Salamin, Yves Tauvel, Nadja WUthrich, Sabine Zaalene, Pierre-Alain Zuber

Situation 7 est une exposition collective réunissant des artistes vivant en Valais ou d'origine valaisanne et
travaillant en Suisse. Elle est la premiere d'une série et sera organisée tous les deux ans a la Ferme-Asile. Elle a
pour modele les traditionnelles " Expositions de Noél" présentées depuis plusieurs décennies dans de
nombreuses institutions de Suisse alémanique. Ces manifestations culturelles ont pour but de présenter la
création contemporaine dans sa diversité. Tres prisées du public qui y découvre de nouveaux artistes et revient
voir des artistes connus, elles relient une région, ses habitants avec ses artistes et créateurs.

Un jury composé de onze personnalités du monde de I'art et de la culture suisse romande a choisi quinze
artistes parmi les cinquante-trois dossiers recus durant I'été provenant de tout le Valais et d'autres régions de la
Suisse. Le jury remettra lors du vernissage le Prix de Situation 7 qui récompensera une des ceuvres présentées.
Curatrice : Véronique Mauron

Publication

A l'occasion de cette exposition collective, la Ferme-Asile réalise la publication d'un ouvrage illustré présentant
les oceuvres de Situation 7, accompagnées de textes spécifiques, d'éléments biographiques et d'une
introduction. Prix de vente : CHF 5.-

Source : http://www.ferme-asile.ch/home.php?Nav=0&Menu=1

Caroline Imsand est jeune membre de NEAR.

NEAR e association suisse pour la photographie contemporaine ® avenue vinet 5 ¢ 1004 lausanne ® www.near.li ® info@near.li
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Caroline Imsand, Sars titre, de la série Zita, 2009, 120x90 cm

Situation 1
Grange, Ferme-Asile, Sion, du 10 décembre au 20 février
www.ferme-asile.ch

NEAR e association suisse pour la photographie contemporaine ® avenue vinet 5 ¢ 1004 lausanne ® www.near.li ® info@near.li
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Eva Lauterlein, chimeres 19, 2007

Eva Lauterlein. Sken och Sannolikhet
Fotografins Hus, Stockholm, SE, du 21 janvier au 26 février
www.fotografinshus.se

Le titre de I'exposition pourrait étre traduit par Simuiacre et vraisernblance, en référence aux thématiques chéres
a l'artiste Eva Lauterlein (1977, CH / DE ; vit entre Berlin et Vevey), qui a suivi la formation supérieure au CEPV.

The boundaries of perception — Artist statement

" Mainly by using the genre of the portrait | explore the boundaries between reality and our perception in the
photography. My images question the conventional rules of the genre by placing itself somewhere in between the
truth and what we believe to be true. By destroying the traditional conventions of portraiture, my photographs
operate as a trap for the spectator in a way. | like to bring the spectator to believe he is seeing something real at
first, only to make him doubt what he is seeing.

In my portrait series one can find models with avoiding, fleeting and inexpressive gazes, or models who simply
hide their faces. They reveal nothing or very little of themselves and identifying them is difficult. Somehow they
are dehumanized through the photographic process (chimeres) or through the stories they are linked to
(Vraisemblance), or somehow their original identity is lost. The work almost becomes a shadowed mirror. The
boundaries of our perception appear. Our eyes are interfaces limited both in the way we see the image, and
limited in the way we comprehend it. To define a form of reality we use codes, rules and schemes — they help us
to apprehend the world. | attempt to deconstruct these so as to provoke the spectator to perceptually
reconstruct the world. "

Eva Lauterlein

Source : catalogue Eva Lauterlein édité par la Galerie Wagner+Partner, Berlin, 2007

Eva Lauterlein est membre de NEAR.


http://www.fotografinshus.se/�

Eva Lauterlein, chimeres 20, 2007

Eva Lauterlein. Sken och Sannolikhet
Fotografins Hus, Stockholm, SE, du 21 janvier au 26 février 2011
www.fotografinshus.se

chimeéres, 2002 — série en cours

Autour du titre chimeres, se rassemble une communauté de jeunes gens et de jeunes filles, prisonniers de leur
support glacé, le regard en dehors, comme a la limite de la fuite. Peut-étre pourrait-on dire, "le regard
détourné ". Voila ce qui appert, en un coup d'ceil, cette déja brisée tradition du portrait photographique, pour
nous faire dire, " si le sujet ne me regarde pas, quel est alors le sujet ? ". L'attente est décue, le registre change,
déplacant l'intérét naturel vers la curiosité de I'inattendu. Mais on le sait, I'histoire est dépassée, cette vieille
histoire de la recherche de I'ame au travers de la pose et de I'espece de transcendance dont la photographie
est encore créditée aujourd'hui. Dépassée aussi, la dialectique du réel et de son empreinte sur le support du
papier ou du film, mais ¢a, pour s'en rendre compte, il faut y regarder de plus prées, au propre s'entend.

Les membres de la communauté s'éloignent naturellement les uns des autres lorsque I'on s'en approche. Leurs
regards se distinguent mieux déja, et surtout les distinguent entre eux, comme si ce qu'ils ne voulaient pas voir,
presque de honte, était la photographie qui les jouxte. En fait, en nous approchant, ce n'est pas seulement
nous qui isolons I'image, qui allons vers l'individu, c'est dans un méme mouvement, I'individu qui s'éloigne des
membres de la communauté. |l s'isole spontanément. Duel.

Avec la confrontation un a un, de spectateur a image, s'installe le malaise devant la surface glacée. La peur
récurrente de ne pas se découvrir soi-méme dans un miroir se confirme soudain, elle s'affirme au constat
d'étrangeté de I'autre, sur la photographie. Vision d'un étre hybride, brisé dans son intégrité formelle par laquelle
nous nous reconnaissons comme semblables d'une méme famille. L'impression prégnante de contempler un
fou sur lequel un univers déviant (dévié ?) mais aussi multiple, a l'intérieur de lui, aurait laissé des traces
extérieures. Tout abonde alors pour ce sens de l'autre inatteignable. Ainsi, le lieu de l'image est un espace
impossible — a I'évidence un espace mental, qui fait se rassembler I'imaginaire et le réel dans I'inquiétude d'un
environnement légérement cauchemardesque.

Maintenant, ce regard fuyant préte a l'image sa qualité honteuse du monstre, et fait entrer le sujet en accord
avec son titre. Enfin, c'est sans trop savoir si c'est par ce que I'on regarde sur l'image ou par ce que |'on voit
dans le miroir qu'a son tour, on détourne les yeux.

David Gagnebin-de Bons


http://www.fotografinshus.se/�

Eva Lauterlein, Vraisemblance 03, 2003

Eva Lauterlein. Sken och Sannolikhet
Fotografins Hus, Stockholm, SE, du 21 janvier au 26 février 2011
www.fotografinshus.se

Vraisemblance, 2003 — série en cours

D'abord, des images léchées, des images claires dont on a détaché le sujet du noir, du lieu du studio ou du lieu
perdu dans le flou. En apparence, des images simples vers lesquelles on se trouve face a face.

Dans cette suite de portraits, ouvrant du visage le plus serré a la complexité du langage du corps, un ou
plusieurs individus posent dans une sérénité convenue. Nous sommes dans |'idée de la représentation de la
personne humaine, avec cet air de déja vu, avec leur air de géne ou d'aise face au photographe, a travers
I'objectif. Et pourtant, nous sommes déroutés.

Déroutés d'abord, parce que I'absence d'une systématique, chére a une certaine photographie contemporaine,
est brisée par Eva Lauterlein: multiplicité des formats des images, des rapports d'échelle, du nombre de sujets
sur l'image, multiplicité de leur age, du contexte ou ils se trouvent, de leurs attitudes. Et pour autant, I'on n'a
pas envie de croire que la seule qualité de lumiere fasse tenir la série, rassemble les photographies sous le titre.
Alors, oui, comme souvent chez Eva Lauterlein, il faut marquer un temps d'arrét, dans lequel, du simple
dérangement de ce qui précede, le malaise va aller croissant par ce qu'il a d'obscur et d'invisible. Le regard, sur
telle image, est par trop vide ou sur telle autre, trop intense. Sur celle-ci, les traits définissent un homme ou une
femme, quelgqu'un qui, plus il se laisse voir, moins il se laisse appréhender. La, par trois fois, c'est un méme
enfant qui pose dans l'impatience. Ici, une main d'homme sur I'épaule d'une fillette évoque vaguement quelque
violence larvée et dérangeante. Chaque fois, une duperie malsaine de la photographie va vers le spectateur, et
I'on est comme au cabinet des curiosités zoologiques, le regard dans sa volonté propre de se détacher et dans
un méme mouvement, dans son impossibilité de le faire.

Nous sommes face aux monstres discrets, une fois encore, dérangés dans la quiétude bienséante du rble de
spectateur. Finalement, Vraisemblance est a l'image d'un monde de nos cauchemars, altéré, peuplé d'étres qui
par le travail de I'artiste rejoignent notre réalité, et, qui sait, I'anticipent peut-étre.

David Gagnebin-de Bons

Sources : http://www.evalauterlein.net/chimeres/index.html et http://www.evalauterlein.net/vraisemblance/index.html
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Eva Lauterlein, Vraisemblance 07, 2003

Eva Lauterlein. Sken och Sannolikhet
Fotografins Hus, Stockholm, SE, du 21 janvier au 26 février 2011
www.fotografinshus.se
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Béatrice Helg. In Light

Galerie Edwynn Houk Zur Stockeregg, Zurich, du 20 janvier au 5 mars
www.houkgallery.com

www.beatricehelg.com

Galerie Edwynn Houk Zur Stockeregg is delighted to present new work by the Geneva-based photographer
Béatrice Helg (1956, CH) for its second exhibition in Zlrich. The select group of works on display will include
examples from her most renowned series, Crépuscule, Eveil and Profondeurs as well as pieces from her recent
series, Avant-scene. Throughout her thirty year career, Helg has taken her principle inspiration from architecture
and theater, constructing images in the manner of stage sets, and exploring geometric forms and found
materials such as steel plates, rusted iron or glass. With an extraordinary sense of light, she " sculpts " the
space and creates monumental worlds. Her pictures are improbable studio installations: sheets of metal hover
just above the floor, panes of frosted glass are balanced precariously upon one another... a metaphysical
drama is played out. The artists who have inspired her range from the Constructivists and Bauhaus instructor
Laszl6 Moholy-Nagy to the Surrealists like Man Ray, but invariably they are figures who, like her, regard
photography almost as an experimental tool, one whose true powers can only be glimpsed through work in the
studio. She practices in the tradition of fabricated, staged photography, but rather than simply depicting
physical objects, she suggests apparitions or unseen presences. Only in the most recent series Avant-scene
does she provide a clue to the dimensions of the space depicted : we can see a real stage, with its lighting rig.

Source : communiqué de presse
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Tiina Itkonen. Avannaa
Galerie Kashya Hildebrand, Zurich, du 16 décembre au 5 mars
www.kashyahildebrand.org

Tiina Itkonen (1968) zahlt zu jener jungen Generation finnischer Fotografen, die an der renommierten Universitat
fir Kunst und Design in Helsinki Fotografie studierte und deren viel versprechendste Vertreter unter dem Namen
Helsinki  School international bekannt sind. Die Galerie Kashya Hidebrand widmet der mehrfach
ausgezeichneten Fotopreistragerin Tiina Itkonen vier Jahre nach ihrer ersten Einzelausstellung in Zirich abermals
eine Ausstellung.

Die Arktis fasziniert seit Generationen Expeditionsreisende, Abenteurer, Handelsleute und Walfischfanger. Seit
1990 zieht es auch Tiina Itkonen immer wieder in den Nordwesten Grénlands nach Qaanaaqg und Siorapaluk
zurlick, in die nordlichst gelegenen Siedlungen der Welt, wo sie jedes Jahr mehrere Wochen verbringt. Auch ihre
jungsten und hier prasentierten Arbeiten sind im Rahmen dieser Uber Jahre hinweg entwickelten Projektreine
entstanden, in der Itkonen nun vermehrt auf die Gletscher- und Eisberglandschaften von Avannaa (der
ehemaligen Nordprovinz Grénlands) fokussiert, beispielsweise auf den Eisfiord um llulissat, der heute zum
Unesco Weltkulturerbe z&hlt. Mit harmonischen Kompositionen fangt Tiina Itkonen die Stille Grénlands ein:
Eisberge, die messerscharf, glasklar und in stoischer Ruhe aus dem Wasser ragen, treibende Eisberge, die sich
im Nebel aufzulésen scheinen oder leuchtende Holzhduser, die sich als Farbtupfer vom dominierenden Weiss
absetzen liefern das Formenvokabular, welches Itkonen in verschiedenen Szenarien und Lichtstimmungen
einfangt. Sie ist fasziniert von der Tatsache, dass Eis die unterschiedlichsten Farbnuancen annehmen kann, von
kristallklar Uber mattgrau zu leuchtend weiss und schillernd blau, &hnlich einem Diamanten. Klare, kontrastreiche
Panoramabilder stehen poetisch anmutenden Kompositionen gegentber, in denen in tiefem Abendrot
leuchtende Bergmassive, endlose Horizonte und die leere, weite Landschaft den sinnlichen Eindruck einer an
sich harschen und unwirtlichen Gegend steigern. Die Fotografien entbehren jeglicher Hektik und wirken zeitlos,
wobei sie gerade in dieser Entschleunigung eine unterschwellige Aktualitat entfalten, namlich Fragen nach der
Bestandigkeit dieser Eisriesen, respektive nach den Auswirkungen der Klimaerwarmung, in Erinnerung rufen.

Tiina Itkonen wurde 2003 zum ,Young Finnish Photographer of the Year' gewahlt, zahlte 1996 und 2004 zu den
Fotofinlandia Finalists und wurde 2009 mit dem Wiliam Thuring Prize ausgezeichnet. lhre Werke wurden
international in wichtigen Ausstellungen zur jungen finnischen Fotografieszene gezeigt: 2008 im Kitzbuhl
Museum, 2009 im FOAM Amsterdam, Kunstmuseum Wolfsburg, Nationales Fotomuseum Kopenhagen und der
Shiseido Gallery in Tokyo, und war dieses Jahr an der Sydney Biennale vertreten.

Source : communiqué de presse
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Werner Bischof, 7rois Prétres Shinto adans le temple de Meji, Tokyo, 1951. © Werner Bischof / Magnum Photos

Werner Bischof (1916-1954). Photographe
BCU Bibliotheque Cantonale de Fribourg, du 26 novembre au 5 mars
www.fr.ch/bcuf

" Ses photographies s'organisent avant tout par rapport a la lumiere, lumiere réfléchie, insinuante, crue, mais
sans brutalité. Un sens délicat de la lumiere joint a une compréhension humaine et une tendresse souvent
bouleversante caractérisent toute la poésie de Werner Bischof. "

Henri Cartier-Bresson

" Il'y a plusieurs maniéres de coller I'ceil & un oculaire, de presser du doigt une géchette, et d'immobiliser ce qui
se trouvait dans le champ. De toutes ces manieres, je préfere celle du photographe. Quand il s'appelle Werner
Bischof, c'est un tireur d'élite ; il tire la vie, comme d'autres tirent la mort. Il fait se lever les vivants, les arbres,
les paysages et les visages, comme d'autres les font se coucher a jamais. "

Claude Roy, introduction au catalogue de I'exposition de 1961.

L'exposition propose quelque 80 tirages extraits de ses principaux voyages et reportages qu'il réalisa dés 1946
pour le Don suisse (organisation de secours internationale) en ltalie, Grece, Autriche, Roumanie, Hongrie,
Allemagne, puis, pour Life, en 1951-1952 son reportage le plus célebre sur la famine en Inde, a Tokyo pour Life
encore, en 1952, qui donnera l'album Japon, puis la Corée du Sud et I'Indochine, enfin en 1953-1954,
I'Amérique du Sud ou il décedera d'un accident de voiture dans la Cordillere des Andes.

Dans I'immédiat aprés-guerre, le photographe travaille pour Picture Post, llustrated, Epoca, The Observer et
devient membre de Magnum Photos. En 1951, il séjourne en Inde et se voit chargé d'un long reportage en
Corée, il s'y rendra a trois reprises, a partir de Tokyo, qu'il a choisi comme " base opérationnelle . Le Japon
sera pour lui une véritable révélation esthétique et philosophique, reflétée dans son ceuvre intitulée Jaoon
publiée en 1954,

En 1952, il se rend en Indochine pour le compte de Paris Match, qui lui a commandé des portraits " héroiques "
des troupes francaises engagées dans le conflit. Werner Bischof s'acquitte de sa tadche mais ses plus belles
images seront réalisées " hors champ ", dans un petit village indochinois du nom de Barau.

De retour a Zurich, son nouveau réve est I'Amérique latine. En 1953, il est a New York, a la recherche d'un
financement pour un périple au Pérou. Il veut " atteindre les montagnes, la jungle et ses habitants ignorés ".

Il meurt le 16 mai 1954 dans un accident de voiture survenu sur une route des Andes.

Source : dossier de presse



Marianne Halter, de la série Diarmondss, 2008—209, tirage jet d'encre, 50x75 cm, encadré. Courtesy Galerie Christinger de Mayo, ZUrich

Fragments — Urban Realities in South Africa
PhotoforumPasquArt, Bienne, du 16 janvier au 13 mars
www.photoforumpasquart.ch

Sous le titre Fragments — Urban Realities in South Africa, les travaux de quatre artistes suisses, Laurence Bonvin
(1967, Geneve et Berlin), Christian Flierl (1974, Béle), Marianne Halter (1970, Zurich) et Mario Marchisella (1972,
Zurich) thématisent les phénomeénes liés a I'espace urbain. Ces ceuvres, issues de projets et de séjours
effectués entre 2008 et 2009, sont exposées pour la premiere fois dans un contexte muséal en Suisse.

Vingt ans apres I'abolition de I'apartheid, ils questionnent en observateurs extérieurs I'état de la société sud-
africaine et thématisent les différents phénomenes urbains. Leurs champs d'investigation sont Johannesburg,
Soweto et Le Cap. lIs y explorent les rapports de tension entre le statut social et I'architecture, la sphére privée
et publique, la sécurité et la violence, la planification urbaine ou son absence, le centre et la périphérie. Malgré
I'abolition des lois ségrégationnistes et la reconquéte de sa liberté de mouvement, la population de couleur
continue de subir des discriminations territoriales et sociales liées a la question des races et au clivage social.
Une situation qui va a I’encontre de I'image idéalisée d’une nation arc-en-ciel en pleine croissance. Les quatre
positions artistiques s'appuient sur plusieurs disciplines et genres comme la photographie d'architecture, de
paysage ou de portrait, les interviews filmées, les installations vidéo ou de diapositives, la performance, le ready-
made ainsi que l'installation audiovisuelle interactive. L'exposition reflete encore I'aspect du traitement artistique
de réalités sociales, ses potentialités mais aussi ses limites.

L’espace urbain est compris dans un sens politique par les quatre positions artistiques comme I’'expression
architectonique et urbanistique des rapports de pouvoir socio-économiques. Les oeuvres refletent des
expériences subjectives et des perceptions, pour la plupart surprenantes, de réalités urbaines souvent délicates.
Méme apres la coupe du monde de football 2010, ces réalités restent méconnues du grand public, car elles
suscitent évidemment peu d’intérét aupres des médias et de I'opinion. L’ensemble des travaux d’une grande
variété contient des aspects significatifs spécifiques de cette problématique urbaine et permettent de mieux
saisir la complexité de I'ensemble. Par son contenu et sa forme, I'exposition incite le visiteur a se questionner,
au-dela du contexte sudafricain, sur des aspects fondamentaux liés a I'évolution urbaine, comme
'augmentation de la pression démographique et des disparités sociales. Les conséquences de ces
phénomenes se traduisent par exemple sous la forme des Gated communities. A travers les Gated
communities, la classe supérieure revendique la préservation de ses acquis et le droit a I'isolement.
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Laurence Bonvin, Far East Bank, Extension 1, Alexandra, Johannesburg, 2009, dela séri & t, irage jt d'encre, 72x90 cm

Fragments — Urban Realities in South Africa
PhotoforumPasquArt, Bienne, du 16 janvier au 13 mars
www.photoforumpasquart.ch

Les murs sécurisés par des clétures électriques deviennent des structures caractéristiques omniprésentes tant
en terme physique que métaphorique. Le theme de I'urbanité frappe d’autant plus par sa pertinence que I'ONU
enregistrait pour la premiere fois en 2008 plus de personnes habitant les villes que les campagnes. La ville
représente la promesse d’une vie économiquement meilleure. Elle est devenue primordiale comme cadre de vie
et pour le développement personnel. En comparaison globale, les villes d’Afrique affichent a I'heure actuelle les
taux de croissance démographique les plus élevés.

L’exposition entend refléter a un niveau formel les possibilités et les frontieres de la médiation artistique des
réalités sociales. Comme objet artistique, I'espace urbain et ses multiples facettes jouit d’une longue tradition,
dans laquelle la photographie joue un rdle important. Il suscite dans I'art contemporain, en tant que champ
d’observation et d’expérimentation, une grande attention de la part de toutes les disciplines, dont plus
particulierement la vidéo, le film, la performance et le street-art. Les quatre positions présentées dans
I’'exposition s’appuient sur une multitude de disciplines et genres artistiques et sondent leur potentiel formel.
Elles explorent les rapports de tension entre statut social et architecture, ascension sociale et marginalisation,
sphére privée et publique, sécurité et violence, la planification urbaine ou son absence, le centre et la périphérie.

Curateur : Dr. Bruno Z'Graggen

Source : communiqué de presse et dossier de presse

Le PhotoforumPasquArt est membre collectif de NEAR.
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Laurence Bonvin, Lambardy West Johannesburg 2009 de la série In & Out, tlrage Jet d'e encre, 72x90 cm

Fragments — Urban Realities in South Africa
PhotoforumPasquArt, Bienne, du 16 janvier au 13 mars
www.photoforumpasquart.ch

Laurence Bonvin
www.laurencebonvin.com

Laurence Bonvin présente deux séries photographiques. La série grand format /7 and Out (2009) en 9 parties
recherche a travers des photographies de paysage les signes révélateurs des transformations dans les zones
périphérigues de Johannesburg. Les images indiquent une forte fragmentation spatiale, découlant en partie de
I'apartheid, et thématisent le rapport précaire entre le paysage et les progrées rapides de la civilisation.

La série en 12 parties Blikkiesdorp (2009) de Laurence Bonvin prend pour objet un nouveau lotissement établi
par les autorités dans la banlieue du Cap, aux abords de I'aéroport international, ainsi que la population qui s’y
est établie. Les images détaillées de ces misérables habitats en tdle ondulée éveillent certaines associations
avec les camps d’internement et renvoient a la ségrégation sociale et au froid rationalisme de I'urbaniste que
I'on pensait dépassé depuis I'abolition de I'apartheid. L’approche subtile de la photographe raconte de maniére
engagée le pénible destin que subit avec beaucoup de dignité cette population vivant dans ces lotissements en
marge de la société.


http://www.photoforumpasquart.ch/�

Laurence Bonvin, de la série Blikkiesdorp, Cape Town, 2009, tirage jet d'encre, 40x50 cm

Fragments — Urban Realities in South Africa
PhotoforumPasquArt, Bienne, du 16 janvier au 13 mars
www. photoforumpasquart.ch
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Laurence Bonvin, de la série Blikkiesdorp, Cape Town, 200
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9, tirage jet d'encre, 40x50 cm

Fragments — Urban Realities in South Africa
PhotoforumPasquArt, Bienne, du 16 janvier au 13 mars
www.photoforumpasquart.ch

NEAR e association suisse pour la photographie contemporaine ® avenue vinet 5 ¢ 1004 lausanne ® www.near.li ® info@near.li


http://www.photoforumpasquart.ch/�

NEXT 27_FEBRUARY 11_P188 EXPOSITIONS / EXHIBITIONS

Fragments — Urban Realities in South Africa
PhotoforumPasquArt, Bienne, du 16 janvier au 13 mars
www.photoforumpasquart.ch
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2009, tirage Lambda sur aluminium, 80x60 cm, encadré

Fragments — Urban Realities in South Africa
PhotoforumPasquArt, Bienne, du 16 janvier au 13 mars
www.photoforumpasquart.ch

Christian Flierl
www.flierl.ch

Le travail de Christian Flierl en 46 parties intitulé Sowefto: revisited (2009) transmet une image surprenante du
quartier de Soweto. Ce township parmi les plus connus abrite notamment une classe moyenne fiere de son
statut qui nous oblige a réviser nos idées regues sur Soweto. Partant des anciennes Matchbox-houses —
d’apres le nom donné par les habitants aux petites maisons standard de briques et de téle ondulée — il montre
les maisons rénovées et les nouvelles constructions qui se caractérisent par des formes architecturales
maniérées, modernes, voire parfois d’un futurisme audacieux que I'on a peine a associer a I'image de Soweto.
Le photographe marie la photographie d’architecture classique avec des séries d’images et des portraits de
personnage en pied, complétés par cing interviews-vidéos relatant la raison d’étre, les attentes et les réves des
habitants. Il réussit ainsi un portrait collectif saisissant et porteur d’espoir.


http://www.photoforumpasquart.ch/�
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Christian Flierl, Across the street, matchbox house, de la série Soweto. revisited, 2009, tirage Lambda sur
aluminium, 50x50 cm, encadré

Fragments — Urban Realities in South Africa
PhotoforumPasquArt, Bienne, du 16 janvier au 13 mars
www.photoforumpasquart.ch
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Christian Flierl, Across the street, renovated house, de la série Soweto: revisitea, 2009, tirage Lambda sur
aluminium, 50x50 cm, encadré

Fragments — Urban Realities in South Africa
PhotoforumPasquArt, Bienne, du 16 janvier au 13 mars
www.photoforumpasquart.ch
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Jules Spinatsch, 7emporary Discomfort, Chapter IV, Pulver Gut World Economic Forum WEF, Davos, CH, 2003, 40 épreuves laser, environ 147x283 cm, détail
du panorama original exposé au Kunstraum Walcheturm, 20083.

Nouvelles Collections IV
Centre PasquArt, Bienne, du 16 janvier au 13 mars 2011
www.pasquart.ch

Avec : Katharina BlUche, Balthasar Burkhard, Martina Gmur, lan Hamilton Finlay, Thomas Hirschhorn, Daniela
Keiser, Eva-Fiore Kovakovsky, Zilla Leutenegger, Josef Felix Muller, Guido Nussbaum, Walter Pfeiffer, Roman
Signer, Jules Spinatsch, Erik Steinbrecher et al.

Le CentrePasquArt Bienne présente dans la série Nouvelles Collections de récentes collections privées d’art
contemporain. Cette année, Thomas Spielmann (Davos) offre quelques apercus de sa collection. L’exposition se
concentre sur deux thématiques centrales, d’une part le corps humain et d’autre part le paysage.

On trouve dans la collection de Thomas Spielmann une large palette d’ceuvres tres différentes qui vont des
petits objets en papier aux peintures a I'huile, en passant par des travaux vidéo et des installations, mais c’est
véritablement la photographie qui tient particulierement a coeur au collectionneur. Partant de deux thématiques
principales — le corps et le paysage — une sélection d’ceuvres a été réalisée qui tienne compte de la diversité de
la collection, rassemble des artistes de différents mouvements, les confronte et établit un dialogue entre leurs
travaux. Etant donné que Thomas Spielmann suit I'évolution de quelques artistes depuis plusieurs années et
possede d’'importants ensembles d’ceuvres de ceux-ci témoignant de diverses phases de création, ces artistes
occupent par conséquent une large place dans la présentation.

Une photographie monumentale (Logo, 2006) de Daniela Keiser sur laquelle on découvre un doigt blessé
portant un bleu ouvre I'exposition et laisse deviner ce qui attend le visiteur au premier étage du
CentrePasquArt : il est question du corps humain, du plaisir, de la sensualité mais aussi du caractere éphémeére
de I'existence ainsi que de la douleur. Certains travaux frappent par leur corporéité archaique, comme par
exemple les sculptures en bois de Josef Felix Mller dépassant la taille humaine. D’autres ceuvres jouent avec
I'absence du corps en ne présentant par exemple que des fragments ou des traces d’actions humaines.

Le second étage est consacré au theme du paysage tout en présentant cependant des approches trés
différentes. Le photographe davosien Jules Spinatsch adopte une position critique avec son groupe d’ceuvres
Snow Management dans lequel il fait allusion entre autres a la commercialisation systématique des sports d’hiver.
Le rapport a la thématique n’est pas toujours aussi direct et sérieux. Celui par exemple qui se laisse emporter par
I’'humour de Roman Signer n’aura pas de peine a trouver dans les traces de feu sur le tapis rouge des structures
de paysage ou d’identifier See d’Eva-Fiore Kovakovskys en tant que tel. Les nombreuses ceuvres exposées dans
la vitrine de plus de 20 metres éclairent sur la diversité de la collection et laissent deviner les perles qu’elle recéle.

Commissaire de I'exposition : Irene Zdoroveac, assistante scientifique CentrePasquArt Bienne

Source : communiqué de presse



Stephan Burger, Hypochonder /, 2006, c-print, 160x125 cm

Nouvelles Collections IV
Centre PasquArt, Bienne, du 16 janvier au 13 mars 2011
www.pasquart.ch



Anatoly Shuravlev, Bjg China, 2008 (Detail), c-print, verre acrylique

Anatoly Shuravlev. Temporary Visual Wound
Centre PasquArt, Bienne, du 16 janvier au 20 mars 2011
www.pasquart.ch

L’artiste conceptuel russe Anatoly Shuraviev (1963) vivant a Moscou et Berlin présente pour la premiere fois
dans un musée en Suisse une sélection d’ceuvres des quinze demniéres années lors d’une exposition
personnelle. Sont proposés des photographies, des objets ainsi que des travaux dans 'espace. L’artiste a fait
parler de lui au niveau international notamment en 2009 avec son installation dans le pavillon russe de la
Biennale de Venise.

Le titre de I'exposition 7emporary Visual Wound fait référence a l'intervention dans 'espace de la plus grande
salle d’exposition du CentrePasquArt (Salle Poma). Anatoly Shuravlev découpe la grande salle de trois cent
soixante métres carrés sans le moindre support architectural et blesse ainsi I'immaculé white cube. lllusion ou
réalité ? Le visiteur est invité a s’approcher des murs pour identifier la technigue employée. Par un examen
rapproché, nous constatons que les lointains points colorés devinés dans la coupure sont en fait des centaines
de petites photographies rondes de dix millimetres. Au travers de la blessure, des images de la réalité
s’échappent de I'intérieur des murs ou plutét de I'extérieur pour venir s’introduire dans la salle. Il s’agit de motifs
du monde globalisé tirés du flot d’'images quotidien des magazines, de la télévision et d’internet que I'artiste
photographie au moyen de son appareil photo argentique. Shuravlev modifie la perception du spectateur qui est
placé face a la question de ce qui lui semble plus important : la forme ou le contenu du travail ? Il s’agit
également pour I'artiste de la rupture et de la modification de la perception dans les travaux exposés dans les
salles suivantes et qui donnent un apercu de sa création des quinze demieres années. La photographie Look at
(2006/7), qui sert de motif au carton d’invitation de I'exposition, est un parfait exemple de cela. Le large spectre
thématique des ceuvres ainsi que le constant affrontement en profondeur avec le contenu et le motif
correspondant démontrent que le propos de Shuravlev dépasse la simple approche visuelle, bien qu’il travaille
en séries.



Anatoly Shuravlev, Look at, 2006-2007, c-print, verre acrylique

Anatoly Shuravlev. Temporary Visual Wound
Centre PasquArt, Bienne, du 16 janvier au 20 mars 2011
www.pasquart.ch

Quelgques exemples. Les plus anciennes oceuvres présentées dans I'exposition sont les photographies de
Aposte/ datant de I'année 1996. Il s’agit de portraits de sculptures en bois du Moyen Age (Veit Stoss) qui
poursuivent I'approche de lartiste, a savoir le questionnement du mythe de la photographie comme preuve
documentaire. L'ceuvre Nicholson (2000) en revanche témoigne de la perception de la présence publique de
I'acteur américain Jack Nicholson et de la question de la réalité effective. Dans le travail de grand format Black
Square Hole (2008), Shuravlev se penche sur les Thang Ka, des rouleaux d’images tibétains qui ont fonction de
gestes de représentation des divinités. Il questionne, par la découpe d’un immense trou au milieu de la soierie,
la forme et le contenu de la religiosité. Au moyen des objets Space Dust (2010), il pose par contre la question
de I'état des roches fossiles et de la relativité des proportions. Il en va de méme dans des ceuvres telles que Big
China (2008) dont le format est en totale contradiction avec le titre. Dans un autre cycle d’ceuvres, il thématise
par une distanciation I'effet lumineux des ceuvres colorées de Mark Rothko. En tant que de grandes
reproductions photographiques noir blanc, elles témoignent d’une esthétique totalement modifiée. Les
inscriptions " Aimost Blue ", " Aimost Orange " ou " Almost Grey " correspondent aux couleurs originelles
devinées par des collaborateurs de son laboratoire photographique. L’artiste appréhende également ses
propres ceuvres de facon critigue comme le montrent certaines ceuvres pour lesquelles il découpe ses
photographies et les assemble d’une nouvelle fagon. Depuis le début de la pratique artistique d’Anatoly
Shuravlev, la picturalité est aussi un theme récurrent de ses travaux comme le montrent I'installation 7emporary
Visual Wound dans la salle Poma de méme que I'intervention Black Holes.

Commissaire de I'exposition : Dolores Denaro, directrice CentrePasquArt Bienne

Publication

Dans le cadre de I'exposition, un catalogue parait aux éditions Verlag fur moderne Kunst NUrnberg avec des
contributions écrites de Susanne Prinz et Dolores Denaro. Des illustrations de toutes les ceuvres exposées ainsi
que de l'intervention dans I'espace de la Salle Poma sont proposées dans cet ouvrage. Parution le 27 02 2011.

Source : communiqué de presse



Anatoly Shuravlev, Black Holes, 2008 (détail), peinture murale, couleur,
180 photographies rondes

Anatoly Shuravlev. Temporary Visual Wound
Centre PasquArt, Bienne, du 16 janvier au 20 mars 2011
www.pasquart.ch



Anatoly Shuravlev, Electropainting, 2010

Anatoly Shuravlev. Temporary Visual Wound
Centre PasquArt, Bienne, du 16 janvier au 20 mars 2011
www.pasquart.ch
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Anatoly Shuravlev, Untifled, 2009 (détail), 300 tirages c-print dans 300 boules en verre acrylique

Anatoly Shuravlev. Temporary Visual Wound
Centre PasquArt, Bienne, du 16 janvier au 20 mars 2011
www.pasquart.ch
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Anatoly Shuravlev, Ohne Titel (Apostel 5), 1996, c-print, verre acrylique

Anatoly Shuravlev. Temporary Visual Wound
Centre PasquArt, Bienne, du 16 janvier au 20 mars 2011
www.pasquart.ch
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Anonyme, Cotton Picker in Berar, India, vers 1910, épreuve gélatino-argentique, 19x23.4 cm. Volkart Photo Archive at Fotomuseum Winterthur

Arbeit / Labour - Set 7 from the Collection and Archive of the Fotomuseum Winterthur
Fotomuseum Winterthur, du 11 septembre au 22 mai 2011
www.fotomuseum.ch

We each relate to work in our own personal way. We may be employed or self employed; we may have just
entered the workforce and have specific goals or we may be enjoying well-earned retirement. Working to earn a
living is a salient feature of bourgeois society. It defines social status and belonging, while unemployment and
not working bears the menace of being ostracized. From its earliest beginnings, photography has captured
how, where and under what conditions people work — not only by in-house photographers, adhering to the
perspective and specifications of the management but also by freelance photographers with an open-ended,
unfiltered approach to places of production and trade. In both content and motif, the exhibition " Arbeit/Labour "
traces the transition from physical labour to automation and computer-aided work environments in conjunction
with migratory movement across continents and through decades. In an exchange between applied and art
photography, increasingly invisible work is shown to act as a sediment under various social circumstances.

The exhibition includes a selection of pictures from company archives (Haldengut, Maag, Volkart and Von Roll)
on deposit at the Fotomuseum Winterthur as well as works by Richard Avedon, Joachim Brohm, Raphael
Dallaporta/Ondine Millot, Joakim Eskildsen, Nicolas Faure, Peter Granser, Guido Guidi, Hans Hansen, Volker
Heinze, Boris Mikhailov, Sebastido Salgado, Bruno Serralongue, Jules Spinatsch, Henrik Spohler, Joel Sternfeld,
Beat Streuli, Shomei Tomatsu, Jakob Tuggener, Ad van Denderen, WassinkLundgren, Herbert Weber, Garry
Winogrand and others.

Publication
The brochure Set 7is published in conjunction with the exhibition.

Curator : Thomas Seelig

Sources : communiqués de presse
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Richard Avedon, Clifford Felaner, Unemployed Ranch Hana, 1985,
de la série /n the American West, tirage argentique, 138x110 cm.
Collection Fotomuseum Winterthur, permanent loan Andreas Reinhart
© The Richard Avedon Foundation, New York City 2010

Arbeit / Labour — Set 7 from the Collection and Archive of the Fotomuseum Winterthur
Fotomuseum Winterthur, du 11 septembre au 22 mai 2011
www.fotomuseum.ch



Cédric Bregnard, Vital Energy /, 2010

La révolution numérique
Musée suisse de |'appareil photographique, Vevey, jusqu'au 31 décembre
WwWWw.cameramuseum.ch

Dés les années 1970, I'électronique s'est petit a petit ingérée dans le fonctionnement de la camera
photographique, jusqu'a I'apparition des premier appareils " sans film ", qui enregistraient une image encore
non numeérique sous forme de vidéo " arrétée ". En 1975, Steven J. Sasson inventa le premier appareil de prise
de vue numérique en utilisant un capteur CCD fabriqué par la société Fairchild.

A I'heure ou nous réalisons des images avec de simples téléphones portables, qui se souvient encore des
premiers appareils numériques dont I'électronique se trouvait embarquée dans un sac a dos ou encore des
premiers équipements de transmission digitale qui transformerent radicalement le travail de la presse ?

La photographie numérique, si récente, a déja une histoire, aussi vite oubliée que son développement fut
fulgurant. L'exposition présentera les prémisses de cette révolution mais également les techniques hybrides,
entre argentigue et numérique, ainsi que les premiers appareils numériques, d'un archaisme étonnant et, pour la
plupart, déja disparus. Elle évoquera le parcours de I'image numérique, de sa naissance a ses multiples formes
actuelles et tentera, en collaboration avec la complicité du Laboratoire de communications audiovisuelles de la
Faculté Informatique et Communications de I'EPFL, de soulever le voile d'un futur pour ainsi dire immédiat.

Source : communiqué de presse

Le Musée suisse de I'appareil photographique est membre collectif de NEAR.



Laurent Cochet, Coucher de solefl, n.d.

La révolution numérique
Musée suisse de |'appareil photographique, Vevey, jusqu'au 31 décembre
WwWw.cameramuseum.ch






FESTIVALS

Alban Kakulya, de la série 7aking Crimea, 2010



Alban Kakulya, Kurdistan, de la série Landmark / Birthmark, 2009

Circulation(s) - Festival de la jeune photographie européenne
Organisé par Fetart, Galerie C6té Seine, Parc de Bagatelle, Paris 16°, FR, 19 février au 20 mars 2011
www.festival-circulations.com

Avec notamment : Jean-Jacques Ader, Guillaume Amat, Robert Baum, Julien Benard, Frédéric Delangle, Lucia
Ganieva, Thomas Guyenet, Jitka Horazna, Alessandro Imbriaco, Thomas Jorion, Alban Kakulya, Bénédicte
Lassalle, Lucie & Simon, Guillaume Millet, Eric Pillog, Francois Pingon, Lionel Pralus, Nora Rupp, Julien Taylor,
Tilby Vattard, et al.

Cette manifestation présente un panorama de la nouvelle génération de photographes européens. Elle vise a
mettre en valeur I'espace culturel partagé par les Européens et fondé sur un héritage culturel commun, a
favoriser les échanges en faisant découvrir au public francais des photographes et des acteurs européens du
monde de I'mage et a dessiner, au travers du médium photographique, les contours d’une identité
européenne. Au coeur de la programmation, une exposition de plus de 40 photographes invite a découvrir
combien la jeune photographie européenne est créative et talentueuse. Quel regard les jeunes photographes
portent-ils aujourd’hui sur I'Europe ? Quelles sont leurs sources d’inspiration ? Leurs inquiétudes ? Comment
envisagent-ils I'avenir ?

Partant du constat qu’il n’existait pas en France de manifestation photographique entierement dédiée a la jeune
photographie européenne, l'association Fetart, fort d’une premiere expérience réussie en 2008 avec
I'organisation d’une exposition réunissant 21 photographes européens a I'occasion du Mois de la Photographie
a Paris, a souhaité pérenniser cette initiative en organisant a Paris un festival photographique annuel qui leur soit
entierement dédié.

Circulation(s) est une manifestation annuelle qui se déroulera chaque mois de mars a Paris.

La marraine et présidente du jury de cette premiere édition est Laura Serani.
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Alban Kakulya, 7unisia, de la série Landmark / Birthmark, 2009

Circulation(s) - Festival de la jeune photographie européenne
Organisé par Fetart, Galerie C6té Seine, Parc de Bagatelle, Paris 16°, FR, 19 février au 20 mars 2011
www.festival-circulations.com

Dans le prolongement de l'action de l'association Fetart créée en 2005 pour promouvoir les jeunes
photographes, le festival Circulation(s) souhaite proposer un regard croisé sur I'Europe a travers la photographie
et faire émerger les talents de demain. Circulation(s) a également pour ambition de fédérer et de mettre en
lumiere les initiatives lancées par des commissaires, des galeristes, des festivals, des collectifs, des écoles de
photographie ou encore des éditeurs européens. Le festival se distingue par son positionnement paneuropéen
et son ouverture a des contributions diverses. |l vise a relayer des initiatives culturelles européennes afin de :

- encourager les échanges d’expériences par la mobilité des professionnels européens du monde de la
photographie et de I'image.

- promouvoir la circulation des ceuvres culturelles en rendant accessibles les ceuvres d’autres pays européens
au plus large public possible.

- promouvoir le dialogue interculturel.

En savoir plus, dossier de presse : http://www.festival-circulations.com/spip.php?rubrique 152

Alban Kakulya et Nora Rupp sont membres de NEAR.
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Nora Rupp, de la série Henro, 2010

Circulation(s) - Festival de la jeune photographie européenne
Organisé par Fetart, Galerie C6té Seine, Parc de Bagatelle, Paris 16°, FR, 19 février au 20 mars 2011
www.festival-circulations.com

Nora Rupp
www.photonora.com

" Pelerinage : Voyage fait par dévotion en un lieu consacré.

C’est a partir de ce concept que j'ai entrepris ma recherche artistique : marcher pour trouver la réponse a ce
que je voulais photographier.

En 2008, j'ai entrepris mon premier pelerinage : celui-ci partait de ma porte a Lausanne pour atteindre, 2000 km
plus loin, St.-Jacques de Compostelle. La contrainte de marcher sur un long chemin balisé, comme sur un rail,
devint le fil rouge de mon travail photographique. Il en découla Sentier Battu, mon premier projet: une série de
portraits de pélerins posant sur le chemin.

En 2010, j’ai entrepris un deuxieme pélerinage, plus lointain, peu connu ici et pourtant tres fréquenté par les
autochtones : le pelerinage des 88 temples de Shikoku au Japon.

Ce pélerinage, long de pres de 1400 kilomeétres, fait le tour de I'lle de Shikoku.

Un nouveau contexte qui m’ouvrit de nouvelles perspectives. En effet, des les premiers pas de ma longue
marche, une nouvelle réalité s’est imposée rapidement. Dans cette zone rurale et excentrée du Japon, la
solitude et 'isolement induits par les différences culturelles, les difficultés de communication dues a la langue,
ainsi qu’une géographie tres accidentée, ont fait évoluer mon travail photographique.

La solitude m'a amenée a m'intéresser au pelerinage au sens large, au " henro ", terme japonais qui signifie autant
le pélerin que la route qu'il suit. Les batiments et les paysages, comme les péelerins, ont alors pris la pose. "

Nora Rupp
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Nora Rupp, de la série Henro, 2010

Circulation(s) - Festival de la jeune photographie européenne
Organisé par Fetart, Galerie C6té Seine, Parc de Bagatelle, Paris 16°, FR, 19 février au 20 mars 2011
www.festival-circulations.com
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Thomas Guyenet, Pays Basque, Pasai Donibane 1, 2006, de la série At/as, 2005-2011
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Alessandro Imbriaco, de la série A place to stay, Rome, 2009, tiré de Tempora/yAutonomus Zone. Casilino 900, on the eastern outskirts of Rome, was one of
the largest Roma (gypsy) settlements in Europe. Over 600 Roma, largely from the former Yugoslavia, lived at Casilino 900 with no public sanitation or electrical supply.
They were caught up in a national anti-immigrant backlash, despite a long-standing presence in ltaly. Casilino 900 was demolished at the beginning of 2010.
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Tim Parchikov, Moscow Orehovo, Borisovo, de la série Perjpheral |///on, 2005-2010
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Bénédicte Lassalle, de la série Par chez moi, Paris, 2010
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Lucie & Simon, Lost In Time, c-print, 150x210 cm, de la série Scenes of Life, 2008

Circulation(s) - Festival de la jeune photographie européenne
Organisé par Fetart, Galerie C6té Seine, Parc de Bagatelle, Paris 16°, FR, 19 février au 20 mars 2011
www.festival-circulations.com


http://www.festival-circulations.com/�

Lucie & Simon, /ntimacy Of Love, c-print, 150x210 cm, de la série Scenes of Life, 2008
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Frédéric Delangle, de la série Primates
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Maia Flore, de la série Sleep Elevations, 2010
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Laure Geerts, 7he Hidden Sex. Rozalinda has a car. This is easier and safer for her as she can be more independant and mobile than her colleagues in the
street. © Laure Geerts / Caravane
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Bruce Gilden, de la série Head On, 2010 © B.Gilden / Magnum Photos

FORMAT 11 — Right Here, Right Now. Exposures from the public realm
Festival international de photographie, Derby, UK, du 4 mars au 3 avril
www.formatfestival.com

Established in 2004 in Derby UK, FORMAT is one of the UK's leading international contemporary festivals of
photography and related media. This year’s theme, Right Here Right Now: exposures from the public realm, is
curated around the resurgence of street photography, and investigates the social and political worlds of the
public realm. The Festival is organised in two strands, FOCUS and EXPOSURE.

FOCUS will show curated exhibitions and new commissions by leading international artists. Highlights include
the FORMAT11 Commission by Magnum photographer Bruce Gilden at Derby Museum and Art Gallery.
QOutside in Derby Market Place, Magnum Photos and FORMAT in association with Birmingham National
Photography Archive, will present a major survey show of 140 large scale street photos by leading Magnum
photographers, including Constantine Manos, Richard Kalvar, Raymond Depardon, Chris Steele Perkins, Bruno
Barbey, Trent Park and Alex Webb.

As part of this premier strand, QUAD Art Gallery will show works of international significance in a variety of
media, from world-renowned photographers such as Amy Stein, Joel Meyerowitz, Michael Wolf, Zhao Liang,
Polly Braden, Raghu Rai, and Wassink Lundgren. Street photography collective In- Public will showcase 40
works by their top photographers at Derby Museum and Art Gallery. Raghu Rai’'s /nvocation to India will be
showing at the New Art Exchange, Nottingham during the Festival. This is the first solo museum show of the
acclaimed Indian photographer to take place in the UK.

EXPOSURE will feature work by some 50 of the most exciting new photographers from around the world,
alongside public participation projects. Iranian artist Mehraneh Atashi’s 7ehran’s Self Portraits explores life in a
city undergoing rapid change. Vidisha Saini's series FPratibimb presents portraits of a cluster of lower caste
communities in India, nomadic costumed artists going door-to-door. Street Life shows work by young people
from Derby working collaboratively with counterparts from the Seagull Foundation for the Arts in Kolkata, India,
whose work consists of immediate responses to seeing each others’ cities through the camera.

Curator : Louise Clements

Source : communiqué de presse
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Alban Kakulya, de la série 7aking Crimea, 2010
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Nora Rupp. Henro
Graphisme : Auréle Sack. Auto-édition, janvier 2011
www.photonora.com

" En 2010, j'ai entrepris un deuxieme pelerinage, plus lointain, peu connu ici et pourtant tres fréquenté par les
autochtones : le pelerinage des 88 temples de Shikoku au Japon.

Ce péelerinage, long de pres de 1400 kilometres, fait le tour de I'lle de Shikoku.

Un nouveau contexte qui m’ouvrit de nouvelles perspectives. En effet, des les premiers pas de ma longue
marche, une nouvelle réalité s’est imposée rapidement. Dans cette zone rurale et excentrée du Japon, la
solitude et l'isolement induits par les différences culturelles, les difficultés de communication dues a la langue,
ainsi qu’une géographie tres accidentée, ont fait évoluer mon travail photographique.

La solitude m'a amenée a m'intéresser au pelerinage au sens large, au " henro ", terme japonais qui signifie autant
le pelerin que la route qu'il suit. Les batiments et les paysages, comme les pelerins, ont alors pris la pose. "

Nora Rupp

Nora Rupp est jeune membre de NEAR.
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TAKING LAND

Crimea 2010

Alban Kakulya

Alban Kakulya. Taking Land : Crimea 2010
Introduction d'Otto Simonett. Essai d'Alban Kakulya. Foto8, Londres, 2011
www.foto8.com

La série Taking Crimea est a I'origine un photoreportage organisé par I'ONG Zoi environment network, pour le
compte d’un travail de recherche sur la sécurité environnementale en Crimée. Le photoreportage fait I'objet
d’une monographie publiée par Foto8 en janvier 2011 sous le titre 7aking Land . Crimea 2070 (FR/ENG, 84 p.).

" With the photographs of Alban Kakulya, we believe we have found an approach for illustrating environment
and security in a meaningful way. His watchful, respectful, and above all, graceful images reveal a land at once
contemporary and ancient, transparent yet mysterious. "

Otto Simonett, Director of Zoi Environment Network

Foto8 and Zoi Environment Network are pleased to announce the publication of Taking Land, a monograph of
work from photographer Alban Kakulya. The result of a commission from the Environment and Security Initiative,
Kakulya's images tell the story of a Crimea coming to terms with its past while asserting its own individual and
unique identity. Kakulya looks in particular at the Tatars, an ethnic minority deported by Stalin in 1944 who have
now returned to their homeland to take back their land. In Nikita, an unofficial Tatar settlement, he encounters a
small community slowly staking claim to land that was once theirs, and patiently guarding the stones that will
one day build their cherished mosque. Zoi Environment Network is an international non-profit organisation
whose mission is to reveal, explain and communicate connections between the environment and society.

Source : http://www.foto8.com/new/projects/publishing/1320-taking-land-crimea-2010

Alban Kakulya est membre de NEAR.
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Jimmy Hare, ﬁansporf a’es b/esses ,oena’anf la baz‘a///e de San Juan a
Cuba, 1898, tirage argentique, 14.6x10.3 cm (détail)

Etudes photographiques — Saisi dans I'action : repenser I'histoire du photojournalisme
N°26, novembre 2010
www.etudesphotographiques.revues.org

Au-dela de la photographie, vers une redefinition de la presse

"Il est probable qu’aucune technologie n'a autant modifié la culture visuelle moderne que I'apparition de la
photographie dans la presse grand public. Ces images se sont progressivement trouvées au coeur de la
formation de ce que nous tenons pour une " conscience globale ". En 1936, I'historienne de la photographie
Gistle Freund remarque qu’" avec la photographie, une fenétre s’ouvre sur le monde. Les visages des
personnages publics, les événements qui ont lieu dans le pays méme et en dehors des frontieres deviennent
familiers. Avec I'élargissement du regard, le monde se rétrécit "'. L’alchimie entre I'image photographique, la
réception du public et les objectifs de diffusion de la presse participe a créer une vision globale. Ce rble a fait du
photojournalisme I'un des discours photographiques dominants.

Plusieurs articles de ce numéro d’Etudes photographiques s'inscrivent dans le prolongement du colloque
" Caught in the Act: Re-thinking the History of Photojournalism " (Saisi dans I'action : repenser I'histoire du
photojournalisme) organisé en juin 20092, Les contributions de Thierry Gervais, Jason Hill, Will Straw et Vanessa
Schwartz doivent beaucoup aux échanges fructueux qui s’y sont tenus. Parmi les sujets importants explorés a
cette occasion figurent : les photoreportages spécifiques réalisés par 'agence de renseignements du ministere
de la Guerre au Rockefeller Center (Laura Wexler) ; le statut apparemment incongru d’un reportage de guerre
exécuté par Lee Miller pendant la période 1939-1945 et publié dans le magazine de mode logue (Becky
Conekin) ; I'apport considérable des premiéres actualités filmées aux pratiques de l'information (Magdalena
Mazaraki) ; I'influence de la photographie et du cinéma sur la vie citadine moderne (Stéphane Flzesséry) ;
I'esthétique commune du cinéma et de la photographie illustrée par le courant Film and Photo League (Christian
Delage) ; le pouvair, le danger et les possibilités de la représentation d’enfants en tant que sujets et objets de
I'information (Anne Higonnet) ; les développements plus récents du photojournalisme amateur sur Internet
(André Gunthert) ; enfin, la commercialisation d’'images de presse sur le marché de I'art a travers I'exemple de
Luc Delahaye (Richard Meyer). Tous ces articles traitent de la décontextualisation de la photographie d’actualité,
de sa circulation aussi large qu’imprévisible et de son esthétisation. Des themes fondamentaux dont certains
n‘ont pu étre davantage développés ici, du fait de I'espace limité dont nous disposons et des divers
engagements pris par les auteurs avec d’autres éditeurs.
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Joachim Schmid, de la série O Campo, 201(3. www.schmid.wordpress.com

(portfolio présenté dans les Etudes photographiques)

Etudes photographiques — Saisi dans I'action : repenser I'histoire du photojournalisme
N°26, novembre 2010
www.etudesphotographiques.revues.org

Ce numéro d’ Ftudes photographiques s'inscrit également dans les pas de celui publié en juin 2007 : " La trame
des images. Histoires de lillustration photographique "2. Le récit d’une rencontre évidente entre la presse
d’information aux objectifs supposés impartiaux et I'image d’enregistrement avait été alors remis en cause,
mettant a jour des choix éditoriaux dictés par des effets de concurrence et plus généralement des critéres
économiques. Dans ce cadre d’analyse élargi, la production photographique avait été analysée dans ses
rapports aux modes de diffusion soulignant la perméabilité des deux objets, la presse et la photographie. Enfin,
les articles avaient souligné les enjeux esthétiques de la photographie d’information qui s’accordaient aux
objectifs éditoriaux des supports de diffusion. Dans ce numéro 26, les auteurs vont plus loin encore, révélant
notamment les insuffisances de la photographie dans son réle d’information et les solutions exploitées par la
rédaction des journaux illustrés et des magazines pour remédier a ces problemes d'illustration. Au-dela de la
production des images, ce numéro révele le rble des rédacteurs en chef et des directeurs artistiques, de ces
hommes de 'ombre qui chaque semaine construisent le récit de 'actualité en images. Esthétique de I'image
volée, séquences photographiques ou encore photographies retouchées apparaissent alors comme des
solutions pour faire valoir un propos ou encore une éthique journalistique. [...] "

Christian Delage, Thierry Gervais et Vanessa Schwartz (extraits de I'Editorial)

Notes

1. Giséle Freund, Photographie et societe, Paris, Le Seuil, 1974, p. 102.

2. " Caught in the Act : Re-thinking the History of Photojournalism ", conférence internationale organisée par Christian Delage et Vanessa Schwartz, financée et
accueillie par la Fondation Borchard au chateau de la Breteche a Missillac, du 21 au 24 juin 2009. Les recherches présentées lors du colloque ont bénéficié du
soutien de Catherine Clark, Ryan Linkof et Curtis Fletcher.

3. " La trame des images. Histoires de I'illustration photographique ", £tudes photographiques, n°20, juin 2007.
4. Christian Caujolle et Mary Panzer, 7hings as They Are. Photojournalism in Context since 1855, Londres, Chris Boot, 2005

Source : http://etudesphotographiques.revues.org/index3124.html
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Tessa Bunney, Cao, incense .Isﬂc;( making village, série Domestic /abour: Vietnam, 2008

PRIVATE - Golbal Report 2
N°51, Hiver 2010
www. privatephotoreview.com

" L’anthropologie est un vaste champ d’étude — elle embrasse les aventures hallucinogenes avec le chaman
Yaqui " Don Juan " de Carlos Castaneda, le systeme de parenté de certaines tribus cotiéres de la Mer de Chine
méridionale de méme que les particularités linguistiques découvertes par Daniel Everett qui a passé sept ans de
sa vie avec les Piraha d’Amazonie.

Observer ces phénomenes aussi divers que variés requiert une approche minutieuse dans la maniere de
photographier (ce n’est pas toujours le cas) mise en place par le photographe qui est le premier a réfléchir aux
informations qu’il veut transmettre.

Pour ce numéro, les photographes ont choisi de se concentrer sur des scénes de vie singulieres dont les
ressemblances (ce que nous avons en commun, Ce que Nous partageons) observées un peu partout dans le
monde sont surprenantes.

Je n’aurai jamais dit ou deviné que les images évoquant la vie quotidienne dans les campagnes haitiennes, deux
semaines apres le terrible tremblement de terre, venaient de la alors qu’elles présentaient des analogies avec
certaines régions d’Afrique. Je n’aurais pas non plus imaginé des bergers sardes venant d’Afrique, d’Europe de
I'Est et d’Asie — une fois encore un aspect de la globalisation qui me déconcertait.

Autre source d’étonnement pour moi : comment une théorie telle que “en prenant part au concept de similitude,
les choses sensibles deviennent semblables” soit si bien illustrée par une série d’'images prises au Mali et
intitulée Les contes du Fleuve Lebe.

Je me suis senti particulierement attiré par les paysages de la banlieue de Philadelphie — habilement décrits
comme “des oscillations entre effondrement et régénération, déclin et progres” — et si différents des banlieues et
villages colorés d’Hanoi et de ses alentours (qui me séduisent pareillement) d’ou émane, entre autre, I'éthique
" prussienne " du travail emblématique pour les Vietnamiens.
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Tessa Bunney, Huu Tu, Mien (canna flour noodle) making vilage, de la série Domestic labour, Vietnam, 2007

PRIVATE - Golbal Report 2
N°51, Hiver 2010
www. privatephotoreview.com

De provenances géographiques tres différentes, ces reportages sont également trés hétérogénes : de la
douloureuse réminiscence du passé d’une famille du Kosovo a la métamorphose du village de Doel en
Belgique ; de I'animation nocturne a Reeperbahn (quartier chaud de Hambourg) aux fraternités estudiantines
allemandes ; du sort des réfugiés tchétchenes en Pologne a la biosphere immensément riche du Delta du
Danube ; du combat obstiné des personnes face aux inondations qui ravagent chaque année le Bangladesh au
désert du Kalahari jamais vu jusqu’a présent ; des contes de la vie moderne en Roumanie a des scénes de vie
sur la minorité bédouine au Négueyv ; le ghetto Rom en Croatie ; Tchernobyl apres la catastrophe nucléaire (" La
vie moderne, c’est la guerre ", nous dit un ancien mineur de charbon, " une lutte permanente et aucun but
clairement défini *). Ces différentes séries d’images offrent une compréhension singuliere (parfois désolante) du
monde (a quelques exceptions pres, les photos montrent des individus qui sont seuls ne faisant partie d’aucun
groupe) que tous les photographes, dans ma lecture initiale, semblent partager : nous sommes seuls et perdus.
Mais, plus je passais du temps a regarder ces photos, plus je ressentais une détermination, une force, une
révolte chez ces gens photographiés — ils ne fuient pas la vie, ils se confrontent a elle et c’est cela qui les unit. "
Hans Durrer

Sources : http://www.privatephotoreview.com/fr/revue/index.php/riv/73 - http://www.privatephotoreview.com/fr/revue/texts.php/testo_id/337

Voir le magazine : http://www.privatephotoreview.com/fr/revue/private.php/riv/73
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OjodePez — An Inside View
Issue 23, Winter 2010-2011
www.ojodepez.org

The most authentic and least-known side of Africa

The new issue of the documentary photography magazine OjodeFez features six African photographers who
offer a highly personal vision of the latest and most genuine reality of their continent: Africa seen from within
(Photo editor Akinbode Akinbiyi). OjodePez #23 also presents the work of up-and-coming photographers who
participated in Descubrimientos PHE, the PHotoEspafia portfolio review, as well as a fascinating project by
Cambodian photographer Kim Hak and an experimental series of ultraviolet portraits by American photographer
Cara Phillips. In the Agenda section, picture editor and curator Ute Noll, the founder of On Photography &
HMustration, recommends events, books and exhibitions for the coming months

Issue 23 of the documentary photography magazine OjodePez journeys to the heart of Africa, guided by a
group of local photographers who capture the most personal, frank and critical facet of their continent. These
six artists aim to eradicate the stereotypes and preconceived ideas about the land of their birth by revealing its
current reality.

Photo editor Akinbode Akinbiyi, born in London to Nigerian parents, gives voice in this issue of QjodePez to a
group of African photographers, who embark on an introspective journey to show their continent as it truly is.
The result is a subtler, more nuanced vision of the reality of Africa than the image traditionally projected by non-
African photographers, who tend to focus on its exotic landscapes, wars, epidemics and poverty.

Voir le magazine : http://issuu.com/lafabrica/docs/ojodepez.org
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Jodi Bieber, Brenda, 2008, de la série Real Beauty, tirage pigmentaire © Courtesy Goodman Gallery, Parkwood

OjodePez — An Inside View
Issue 23, Winter 2010-2011
www.ojodepez.org

The Photographers

In her Real Beauty series, the South African Jodi Bieber reflects on the controversial world of beauty product
advertising, using ordinary women of all shapes and sizes as her models.

Sabelo Mlangeni (South Africa) takes pictures of young, atypical transsexuals-atypical in that they live in the
country rather than seeking the anonymity of the big cities. Sabelo empathises with this largely non-tolerated
reality and allows us to see it close up.

Egyptian photographer Myriam Abdelaziz portrays the survivors of the 1994 genocide in Rwanda. In this series,
superficial and internal scars reveal the fatal consequences of the atrocities that were perpetrated.

Babajide Adeniyi-Jones (Nigeria) exposes the precarious nature of even the most basic services in his country,
regarded as an economic powerhouse of the African continent. His ironically entitled series Educating for the
Digital Age captures Nigeria's squalid primary schools.

The images taken by Ivory Coast photographer Ananias Léki Dago portray the shebeens or illegal bars of the
apartheid era. These establishments were frequented by local citizens caught in the colonial snare of hard
labour and hard drinking.

In /dentity at Stake, Mouna Karray explores the multi-faceted aspects of her personal identity as a Tunisian,
photographer, woman, Muslim and African. Her diptychs show how roles are sometimes reversed, challenging
us to wonder who is being imitated and who is doing the imitating; who is the African and who isn't.

Source : communiqué de presse
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What's Next. A Search into the Future of Photography
Issue 1, Winter 2010-2011
www.foam.nl/whatsnext

Ce fin fascicule propose différentes approches — théoriques, artistiques, éditoriales, etc. — des questions liées a
I'avenir du médium... Le musée FOAM a Amsterdam propose un programme de rencontres autour des
problématiques liées au futur de la photographie et publie pour I'occasion cette brochure en ligne et sur papier
distribué avec le Foam Magazine. La rédaction de NEXT, webzine mensuel de NEAR, ne saurait que vous
recommander vivement la lecture de ce document |

Nassim Daghighian

Lire What's Next 1 : http://www.near.li/ntml/images/publications/WhatsNext_1_Winter2010-2011.pdf
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Foam 25, image : Ishiuchi Miyako, de la série Hiroshima. Strings of Time, #9, 2008

Foam Magazine — Traces
Issue #25, Winter 2010-2011
www.foammagazine.nl

Portfolios: Seba Kurtis (AR), Willem Popelier (NL), Ishiuchi Miyako (JP), Robert Frank (CH), James D. Griffioen
(US), Gert Jan Kocken (NL), Anni Leppala (FI), The La Brea Matrix (DE)

La revue trimestrielle Foarn est un superbe magazine édité par le Fotografiemuseum Amsterdam, qui présente
généralement huit portfolios de photographes ou d'artistes utilisant la photographie, en choisissant pour chacun
un papier dont la couleur, la texture et le grammage mettent en valeur les images. Avec une nouvelle ligne
graphique, le numéro d'hiver intitulé " Traces " questionne la maniére dont le passé, par le biais de la
photographie, se manifeste dans le présent et, plus précisément, analyse quels rbles joue — ou pourrait jouer —
la photographie dans notre relation au souvenir, a I'histoire et a la mémoire...

Outre le plaisir de découvrir chaque portfolio réalisé avec une impression de qualité sur un excellent papier, ce
numéro est I'occasion d'apprécier le graphisme toujours sobre et contemporain de Foam. La revue présente
comme a son habitude une trés large palette de pratiques contemporaines, de la série Shoe Box, des images
tirées de I'aloum de famille de I'Argentin Seba Kurtis qui fut plus de cing ans immigrant illégal en Europe, au
travail plus conceptuel de Willem Popelier, __ and Willen, sur la présence/absence de son frere jumeau.

La Japonaise Ishiuchi Miyako réalise un trés beau travail sur les " reliques " des victimes de la bombe atomique
a Hiroshima en posant celles-ci sur une grande table lumineuse. La démarche n'est pas forcément originale,
mais sa pertinence est indéniable. L'artiste sait convaincre par la qualité esthétique et poétique de ses images.
Robert Frank, figure historique et influente de la photographie des années 1950 a 1970, méle photographies de
son quotidien passé et présent, représentation de lieux et de personnes proches, voyages et rencontres.

James D. Griffioen, dont le parcours personnel est plutét étonnant (d'homme de oi, il est devenu pére de famille
a plein temps, écrivain et photographe), documente la situation dramatique de la ville de Detroit, ou il vit depuis
2006, dans la série Feral Houses. Un travail sur le paysage urbain est également présenté par le groupe de six
photographes allemands réunis dans le projet initi€ par Christoph Schaden, The La Brea Matrix (d'apres le titre
d'une image célébre de Stephen Shore).
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Robert Frank, Mabou, du livre Tal Uf Tal Ab, Steidl, Gottingen, 2010

Foam Magazine — Traces
Issue #25, Winter 2010-2011
www.foammagazine.nl

Gert Jan Kocken traite de I'histoire collective a travers la reproduction d'ceuvres, d'images ou d'objets dont le
role symbolique est déterminant. Qu'il s'agisse d'iconoclasme au 16°™ siécle (les visages des saints éliminés),
de la vocation artistique manquée d'Hitler (les aquarelles confisquées par I'armée ameéricaine), des pilotes US
qui ont laché la bombe atomique sur Nagasaki ou du 11 septembre 2001, la signification des événements dans
le passé et leurs liens avec le présent sont sans cesse questionnés par la complémentarité image/texte.

Notre coup de cceur va a Anni Leppéla, dont le travail est éminemment lié au theme du temps. Les images sont
suggestives, voire métaphoriques, et plusieurs fils se tissent entre elles : les teintes rouges, brunes, bleues ou
oranges, les figures féminines détournées (de dos, visage de profil ou portant un masque), les détails d'objets et
les fragments de personnages, la présence récurrente de la nature... Ces éléments associés entre eux sur la
page comme dans un poéme constituent, selon les termes de I'artiste, un " langage symbolique " qui permet a
chaque spectateur de proposer librement son interprétation.

Nassim Daghighian

Consulter les portfolios : http://www.foammagazine.nl/issues?aid=31
Voir tous les numéros du magazine en ligne : http://issuu.com/foam-magazine

Le magazine est généralement disponible au Musée de I'Elysée, a Focale et dans les bonnes librairies. ..
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-
Seba Kurtis, de la série Shoe Box
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Anni Leppala, With Flora (portrait of an ancestor), 2008

Foam Magazine — Traces
Issue #25, Winter 2010-2011
www.foammagazine.nl

" My interest towards photography is closely related to time in the past tense, to the possibility of being able to
make a moment motionless, to make something stand still. That something has existed, and has now been set
in static state. There is a certain aspect of lost moments and a feeling of letting go when looking at
photographs. They exist at the intersection of the momentary and the constant, between the fleeting feeling of
being alive and consciousness of the moments passing by.

In my pictures, attempts in recognising and lighting of obscure and vague movements, are made visible. | want
to approach the momentariness of living through constancy. The paradox is that when you try to conserve or
protect a moment by stopping it, by photographing it, you inevitably lose it at the same time. | am interested in
exploring these contradictions and borderlines between things, how distance relates to closeness.

Symbolic meanings are essential in my works. | am interested in how the concrete surface of reality and
photographs relate to metaphorical things that can be found underneath. | try to trace those kinds of occasions
of seeing when words dissolve and scatter apart, objects and incidents intensify into symbolic language, silent
information and intuitive interpretation. What fills the room behind the picture, allows one to step closer.
Thoughts of incompleteness and insecurity are also important to my works.

Objects and spaces can occur to be like transparent routes between the inside and the outside, between the
seen surface and unconscious content. Museums and miniature rooms become entrances to each other.
Balance and its fragility, delicacy are present simultaneously.

How to stop a feeling, a memory? By binding it to visible objects, facades of material things, attaching it to a
room’s walls, the surface of photographs. Like translucent skin with unforeseen memories beneath. "

Anni Leppala

Source : http://www.helsinkischool.fi/helsinkischool/artist.php?id=9001
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Anni Leppala, Window (forest), 2009
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Anni Leppald, Orange tree, 2008, c-print, 62.5x80 cm
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Anni Leppald, Cormer, 2005, c-print, 31.5x46.5 cm
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Anni Leppéala, portfolio dans Foarm 25
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Anni Leppéala, portfolio dans Foarm 25
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PRIX / AWARDS

Alban Kakulya, de la série 7aking Crimea, 2010



Prix Voies Off 2011
Festival Voies Off, Arles, FR
Prix : 2500 euros

Frais : 25 euros

Délai : 15 février
www.voies-off.com

Voies Off propose depuis 16 ans un regard alternatif sur la photographie émergente, ses particularités, ses
évolutions et ses résistances... Les soirées de projections du Festival Voies Off des Rencontres d'Arles
constituent une référence internationale pour la découverte des auteurs et le suivi de la création
photographique. Les thématiques du festival abordent, avec un regard critique, les évolutions du monde
contemporain. Une vingtaine de nationalités sont représentées lors de chaque édition. Plus de 60 candidats
sont sélectionnés pour la programmation.

Peuvent participer a la sélection, sans condition d'age ou de nationalité, tous les photographes amateurs ou
professionnels, les artistes utilisant la photographie, les associations, collectifs, galeries, agences ou écoles... La
commission de sélection choisira les dossiers qui présenteront un travail personnel et original, sous la forme
d'une série déterminée par une unité de pensée, de vision ou de theme. Le critere principal de sélection
demeure |'expression d'une vision d'auteur.

Un jury composé de professionnels et de membres de Voies Off désignera en juillet, parmi les dossiers retenus
pour la programmation, le lauréat du Prix Voies Off. La décision sera souveraine et sans appel. Le lauréat
recevra une bourse de 2500 euros. Les résultats seront donnés par email exclusivement. Sélection pour la
programmation : fin avril 2011. Annonce du lauréat en juillet 2011.

En savoir plus, dossier complet : http://www.voies-off.com/media/Prix-Voies-Off-2011.pdf

Information in English : http://www.voies-off.com/media/2011-Voies-Off-Prize.pdf



Prix Leica Oskar Barnack 2011 — L'homme et son environnement
Prix : 5'000 euros et Leica M9

Délai : 1¢ mars

www.leica-oskar-barnack-preis.de

Le Prix Leica Oskar Barnack est un concours international réservé aux photographes professionnels, qui
présentent des images réalisées en 2010 ou des séries réalisées sur le long terme et contenant des images de
2010. Les dotations de cette édition 2011 ont été augmentées. Le lauréat recevra un cheque d’'un montant de
5'000 euros et Leica M9 d’une valeur d’environ 9'500€. D’autre part le Newcomer (lauréat de moins de 25 ans)
recevra un équipement photographique Leica M9. Pour participer, il faut envoyer avant le 1* mars 2011 un
dossier contenant au maximum 12 photographies sur le theme des rapports de I'homme et de son
environnement. Les lauréats seront désignés par un jury international.

Informations aupres de Sandra Looke, sandra.looke@Ileica-camera.com

Sources : http://www.lalettredelaphotographie.com/entries/trois-prix-en-preparation et http://www.leica-oskar-barnack-award.com/

Calls for Research — Shpilman Institute for Photography

General Call for Research on Photography & Philosophy and Photography Call
Délai: 1*" mars

www.thesip.org

The Shpilman Institute for Photography (The SIP, Tel Aviv) is a research institute dedicated to photography. The
SIP initiates and supports innovative scholarly work and artistic projects that advance the understanding of
photography and related media.

The SIP was founded by Mr. Shalom Shpilman, a scholar, collector, and a supporter of the arts, in Tel Aviv
where the first ten events have been hosted. Upcoming events in 2011 include a symposium in Paris and other
collaborations in Europe and the US. The SIP online platform is part of our ongoing commitment to the online
dissemination of all our activities.

The SIP offers funding to writers, theorists, and researchers from various disciplines (be they academic faculty,
independent scholars, graduate students, artists or research-oriented curators) doing research that will advance
the methodologies, theories, and practices by which we can better comprehend the world of photography and
the world perceived through photography.

Two calls are issued to support scholarly works in the fields of Philosophy and Photography and a General Call
for Research on Photography

Contacts

If you have any questions regarding the application process, please email callsadmin@thesip.org
For general inquiries about the institution, please email info@thesip.org

En savoir plus:

General Call for Research on Photography 2011: http://www.thesip.org/general-calls
Philosophy and Photography 2011: http://www.thesip.org/philosophy-calls

Prix MARCO/Frac Lorraine des Jeune Commissaires 2011
Délai :25 mars 2011
www.fraclorraine.org

Organisé par la Fondation MARCO (Musée d'Art Contemporain de Vigo) et le 49 Nord 6 Est — Frac Lorraine
(Fonds régional d’art contemporain), le Prix MARCO/Frac Lorraine est destiné aux jeunes commissaires
d’exposition nés en 1971 et apres. |l offre aux participants I'opportunité de proposer un projet centré sur un
sujet de réflexion original et leur tenant a cceur, et de le réaliser dans les espaces d’exposition du MARCO (1¢
étage) et du Frac Lorraine. Ce projet devra s’inscrire dans le champ de la création artistique contemporaine et
pourra étre ouvert a toutes les formes de création. Il est possible d’y inclure des ceuvres de la collection du Frac
Lorraine qui est consultable sur le site : http://collection.fraclorraine.org

La participation d’au moins deux artistes est nécessaire. L’exposition pourra étre accompagnée ou constituée
d’une programmation événementielle ouvrant un nouvel espace de réflexion sur le theme abordé. Le projet
lauréat disposera d’un budget maximum de 30 000 € pour chaque lieu. L’exposition aura lieu de janvier a avril
2012 au Frac Lorraine (Metz, France) et de juin a septembre 2012 au MARCO (Vigo, Espagne).

En savoir plus : http://www.fraclorraine.org/media/pdf/MARCO-FRACLorraineAWARD2011_fr_.pdf

Source : http://www.fraclorraine.org/voyagez/autres/92
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Appel a candidature — Metropolis. City Life in the Urban Age
Noorderlicht Photofestival 2011

Délai : 31 March, 2011

www.noorderlicht.com

Theme Photofestival 2011: Metropolis

"On May 23, 2007 the world celebrated the beginning of the urban millennium. It was on this date that,
worldwide, for the first time in history more people lived in cities than in the countryside: 3.3 billion people, on 3
percent of the earth’s surface. This development has far-reaching implications. Is a decent, humane life possible
in a modern megalopolis that is bursting at its seams ? And how can the countryside survive the economic,
demographic, cultural and ecological clear-fell that urbanisation brings with it ? "

The main exhibition at Noorderlicht 2011, METROPOLIS, City Life in the Urban Age, deals with the role of the
city as the nerve centre of modern global society. It is the second part of a diptych, a follow-up to the 2010
theme LAND, Country Life in the Urban Age, which looked at the shrinking role of the countryside worldwide.
The city, as a phenomenon, has an almost schizophrenic character; its many personalities are constantly
encountering one another. It is our intention that these multiple personalities will emerge in the structure of the
exhibition, running the gamut from utopia to dystopia.

Call for submissions

Noorderlicht calls on photographers, curators and photo agencies to submit work for METROPOLIS, City Life in
the Urban Age. We are looking for photo series that present a distinctive, even idiosyncratic vision on the
character of the modern city. Economic, social or urban planning aspects can each play a role; the series may
be literal or metaphorical. We are striving for a global picture; the group exhibition as a whole will be a journey
through cities in all parts of the world. The precise sub-themes will be set out in a following stage of the project.
We would list several possibilities as examples:

- Symphony: The city as the effervescent economic and social nerve centre of modern society, a place for
progress, interaction and infinite possibilities ;

- Mutability: Space that is the product of urban planning, with architectonic dreams of the good life for all the
city’s inhabitants ; from old ideals of equality to modern technology and sustainability ;

- Expansion: The urge for unbridled expansion in the name of progress, creating new chances but also pushing
the old into oblivion ; a place of migration, on the way to a better future, even if that means a life in the chaos of
the slums ;

- Seduction: Where massive economic differences exist and everyone is seduced by a mass media landscape
to seek greater wealth, where millionaires live next to the homeless ;

- Fear: Places where the individual can be swamped in a mass of strangers ; where the demands of the rat race
for success stand in the way of authentic living ; where criminality lurks, security demands control and Big
Brother is always watching ;

- Home: Small societies, seeking a place of one’s own in the large, anonymous world around one, or the
excessive separation from that wider world; the creation of suburbs where affluent urban life can again appear
rural ; the shift of the social environment from the real to the virtual world.

Submissions can be sent to Noorderlicht between now and 31 March, 2011. Tips from colleagues are also very
welcome. Do not however wait too long; the curatorial process begins as soon as work comes in.

We are using a special email address for submissions: pandora@noorderlicht.com.

Our ftp server is also open at all times. For further (technical) details on submitting your material please read
these instructions carefully.

Correspondence regarding the theme can be sent directly to the curator Wim Melis, wim@noorderlicht.com.

Contact:
Noorderlicht

attn. Wim Melis
Akerkhof 12

9711 JB Groningen
The Netherlands

FTP details:

(please use a ftp client)
server: ftp.noorderlicht.com
login: Pandora2011
password: Pandora_2011

Conditions de participation et instructions techniques : http://www.noorderlicht.com/en/photofestival/submitting-for-the-2011-photofestival

Source: http://www.noorderlicht.com/assets/document/call-for-submissions-2011.004.pdf
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Prix HCB — Grand Prix International Henri Cartier-Bresson
Fondation Henri Cartier-Bresson, Paris

Prix : 30'000 euros

Délai : 31 mars

www.henricartierbresson.org

Décerné par la Fondation Henri Cartier-Bresson, le Prix HCB est un prix d’aide a la création dont I’'objectif est de
permettre a un photographe de réaliser un projet qu’il ne pourrait mener a bien sans cette aide. Il est destiné a
un ou une photographe au tournant de sa carriere, ayant déja accompli un travail significatif dans une sensibilité
proche du documentaire. Le candidat doit étre présenté par une institution (galerie, musée, éditeur...). D’un
montant indivisible de 30'000 euros, il est attribué tous les deux ans. Dans les dix huit mois suivant sa
nomination I'ceuvre du lauréat sera exposée a la Fondation HCB a Paris et un catalogue sera publié a cette
occasion. Le Grand Prix International Henri Cartier-Bresson est rendu possible grace au concours du groupe
Wendel. Dépbt des dossiers a la Fondation HCB entre le 1% et le 31 mars 2011

Le lauréat du Prix HCB 2011 sera désigné en juin 2011 par un jury international composé de sept personnalités
éminentes de la photographie, des lettres, des arts plastiques ou du cinéma. Chaque membre dispose d'une
voix. Le jury, présidé par Robert Delpire, se réunira a Paris dans le courant du mois de juin 2011 et annoncera le
nom du lauréat début juillet. La décision du jury est sans appel.

Reglement et inscription : http://www.henricartierbresson.org/prix/ressources/PRIXHCBFran_ais2011.pdf

Dummy Award 2011
Foto Book Festival

Frais: 32 euros
Inscription : 10 avril

Délai : 15 avril
www.fotobookfestival.org

Win a complete photobook production !

Unpublished photobooks of any kind are admissible. This includes handmade artist books as well as digitally
created editions. A jury made up of internationally renowned members will select the 3 best books. The winning
book will once again be produced and published by our publishing and printing partner seltmann+séhne. This
work will also be portrayed in the magazine European Photography. The 2nd and 3rd prizes will be sponsored
by our partner blurb: The 2nd prize is books produced by blurb to the value of 500 Euros, the 3rd prize books
to the value of 300 Euros. Both prizes include publication on blurbs " bluberati blog " (http://blog.blurb.com),
" staff picks " (book presentations on the blurb bookstore website) and free entry to the blurb Photo Book Now
2011 competition. 3 works which catch the attention of our jury due to their outstanding photographic
excellence but don’t fulfil the specific book design criteria will be rewarded with photobook dummy reviews by
schaden.com / White Press. A major criterion for the prize selection is the successful merging of excellent
photographic work with the special design elements of the book medium. To prepare for our annual Dummy
Award we strongly recommend participation in one of the festival workshops that focus on the design and
production of photobooks. One of the goals of the Dummy Award is to raise the quality of the photographic
book. We would be happy to hear your ideas and suggestions, which might be helpful in this regard.

Source et conditions de participation : http://2011.fotobookfestival.org/en/dummy_award/

Voir une présentation du festival : http://issuu.com/monochrom/docs/festival_online_magazine

International Portfolio Reviews 2011 — 2012
Liste publiée par Moritz Neumdiller, The Curator Ship
www.thecuratorship.wordpress.com

Pour une liste détaillée des lectures de portfolios organisées en 2011, nous vous conseillons The Curator Ship !
Moritz Neumdiller (1972, Vienne) est historien de I'art et curateur indépendant a Barcelone ; il enseigne a Madrid
a I'IED ou il est responsable des cours du European Master of Fine Art Photography. Il fut assistant de
recherches au MoMA et a travaillé plusieurs années pour le Festival PhotoEspana et pour LOOP. Il est curateur
du Photolrland Festival. Il s'exprime couramment en allemand, anglais, catalan et espagnol. Son blog
The Curator Ship propose une riche palette d'informations internationales sur les lectures de portfolios, les
concours, les appels a projets, les formations, les bourses, etc. en lien avec la photographie.

Liste des lectures de portfolios 2011-2012 : http://thecuratorship.wordpress.com/2011/01/06/296/
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Christian Lutz, de la série Tropical Gift, 2010. Photographe de NEAR et Lauréat du 75™ Grand prix international de photographie de Vevey, 2009.

Appel a candidatures — 8*™ Grand prix international de photographie de Vevey
Délai : 15 avril
www.images.ch

Le 7 février 2011, le Festival Images relance les concours de projets. Artistes, cinéastes, photographes auront
jusgu’au 15 avril 2011 pour participer au 8™ Grand prix international de photographie de Vevey ainsi qu’au 6™
Grand prix européen des premiers films. Les résultats de ces projets seront présentés en avant-premiere lors du
prochain Festival Images en septembre 2012.

Grand prix international de photographie de Vevey

Pour réaliser un projet photographique en moins d’une année

Le Grand prix international de photographie de Vevey est un concours placé sous la responsabilité de la
Fondation Vevey, ville d’images. Il est organisé dans le cadre du Festival des arts visuels Images.

Le Grand prix 2011 est doté d’un montant de CHF 40'000.- (environ € 30'000.-) permettant la réalisation d’un
projet inédit, présenté lors du Festival Images en 2012.

Le jury réunit des personnalités du monde de I'art et de la photographie. Il choisit sur la base de projets et
désignera le lauréat du Grand prix, ainsi que d’autres prix ou mentions. Les participants au Grand prix sont
automatiquement sélectionnés pour les autres prix et mentions particulieres.

Le jury aura la possibilité de primer des projets par d’autres mentions particulieres

L’inscription au concours se fait via un formulaire en ligne dés le 7 février 2011.

Conditions de participation:

- Seul un projet a réaliser par participant est admis.

- La compétition est ouverte aux artistes et photographes professionnels, ou en formation.
- La participation est interdite a tout collaborateur des entreprises partenaires.

Source : http://www.images.ch/2010/concours_pratique.html



Talent Call — Foam Magazine
Age : 18 435 ans

Frais : 30 euros

Délai : 17 avril 2011
www.foammagazine.n

Le numéro 28 d'automne 2011 du Foam Magazine sera consacré a la cinquieme édition du prix annuel Talent
qui a pour but de faire connaitre de jeunes artistes/photographes talentueux. L'équipe de la rédaction du
magazine choisit les portfolios en fonctions de divers criteres, dont I'originalité du regard créatif et la cohérence
du concept de la série. La sélection du Talent 2011 sera centrée sur les projets traitant du theme de réflexion
What's Next 7, donc du futur de la photographie.

Foam Magazine Talent Call est un concours international ouvert a tous les photographes agés de moins de 35 ans.
L'année passée, plus de 1000 dossiers ont été envoyés. Les lauréats verront leur portfolio publié sur huit pages
et accompagné d'une interview avec un auteur reconnu dans Foam Magazine 28. Pour participer, chacun
enverra sous forme numérique deux séries ou projets d'au moins 8 images au format JPG (maximum total de
20 images), accompagnées d'un texte de présentation et d'un cv.

Inscription : http://www.foammagazine.nl/talent/submit
En savoir plus : http://www.foammagazine.nl/talent/read-first

Lancement du Prix Photo 2011 - Liberté

Fondation BAT

1¢ prix: CHF 10'000

Délai : 15 juin

www.prixphoto.ch

Le Prix Photo 2011 est un concours national destiné aux talents de la photographie. Le concours est organisé
par la "Fondation BAT Switzerland" qui ceuvre par tradition dans la promotion de I'art. Les participants sont
invités a exprimer leur vision personnelle de la liberté. Ce concours est destiné aussi bien aux photographes
professionnels qu’aux photographes en formation, fraichement dipldmés, ou autodidactes, de plus de 18 ans.
Les participants envoient 3 a 6 photographies, format 30x40 cm max., numérique ou argentique. Les gagnants
seront présentés aux médias ainsi qu’a un large public lors d’un vernissage a Berne au mois de novembre
2011. Les meilleures photos seront présentées lors d’une exposition.

L'exposition aura lieu du 18.11. au 11.12.2011 au Kornhausforum a Berne.

Prix

1¢ prix: CHF 10'000

2¢me prix: CHF 5'000

3¢me prix: CHF 2'500

Prix spécial Nouveaux Talents: 1 Leica D-Lux 5

La Fondation British American Tobacco Switzerland est une fondation reconnue d’utilité publique et ceuvrant
par tradition dans la promotion de I'art (ex-Fondation Select pour la photographie). En 2009, elle a lancé avec
succes son premier concours national destiné aux nouveaux talents de la photographie suisse: Prix Photo
2009. En 2011, la Fondation réitere son engagement en faveur de la photographie suisse en mettant au
concours PRIX PHOTO 2011 en collaboration avec des partenaires de poids en matiere de formation initiale et
continue dans le domaine de I'art et de la photographie.

Reglement : http://www.prixphoto.ch/assets/PDF/Reglement_Prix_Photo_2011_F.pdf

Source : http://www.ch-arts.net/script/charts.Newsletter?callmode=detail&langue=fr&id=2045
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Appels a candidature — Les espaces du quotidien
Biennale de Photographie et Architecture #4, mars-mai 2012
Délai : 31 aolt 2011

www.biphot.lacambre-archi.be

La biennale Photographie et Architecture est organisée dans le cadre des missions culturelles que se donne la
Faculté d’Architecture La Cambre / Horta de I'Université Libre de Bruxelles. Ce cadre est important. Lorsqu’une
école d’architecture prend l'initiative d’organiser une exposition de photographies, c’est a I'exercice du regard
gu’elle invite I'ensemble de sa collectivité et des visiteurs. En effet, la mission de pédagogue de son corps
enseignant consiste prioritairement a faire émerger la conscience suivant laquelle faire de I'architecture, c’est
avant tout lire et comprendre une situation spécifique avant de l'interpréter et de la transformer.

Lire, comprendre et interpréter c’est-a-dire " se représenter le monde ". Transformer c’est-a-dire mettre en
forme des propositions de mondes ou se disposeront des existences, comme se plait a le dire Nicolas
Hannequin. Le célebre architecte américain Louis Kahn parle de I'architecture comme d’ " un monde dans le
monde ". En ce sens, la photographie est architecture puisqu’elle constitue un espace habité, construit par le
sens d’un regard informé. Ces merveilleuses disciplines ont cela en commun qu’elles ne peuvent étre que des
propositions généreuses de réalités singulieres, qu’elles s’éprouvent plus qu’elles ne cherchent a prouver,
gu’elles constituent des traces de cette fabuleuse aventure de I'esprit humain. Nous voudrions que I'une des
caractéristiques de notre biennale soit essentiellement d’évoquer I'architecture au-dela de sa valeur formelle et
de sa dimension esthétique afin d’investir ses épaisseurs humanisées, invisibles, codées, cartographiées, ses
valeurs d’échange, non marchandes, les sens qu’elle contribue a établir a travers ses signes, dans sa réalité la
plus anonyme, la plus quotidienne, la plus éloignée de son statut d’objet. Cette " sensibilité " orientera
certainement nos choix.

Direction artistique : Marc Mawet

Thématique : Les espaces du quotidien

" Une main serre encore fiévreusement le revolver fumant. Sur la table, une lettre, la lettre de rupture. La piece
ou se déroule cette scene est-elle de bon golt ? Qui donc se posera cette question ? Qui donc s’en souciera ?
C’est une piece, voila tout ! " (1)

Dans ses diatribes contre I'ornementation, le célebre architecte viennois Adolf Loos fait injustice a I'espace dans
lequel s’est déroulée une scene de la vie quotidienne.

L’homme est habile : évoquant des circonstances tragiques, les faits dont il tire argument pour instruire sa
démonstration nous invitent assez naturellement a donner toute son importance a la dimension humaine, une
importance presque exclusive, et a considérer I'évocation du contexte spatial comme déplacée, voire
inconvenante. Qui peut se soucier de savoir si la piece du drame est de bon golt dans de telles
circonstances ?!

Il ne peut le faire qu’en soumettant la question aux strictes contingences esthétiques, en obligeant ces derniéres
a s’opposer a des valeurs jugées intentionnellement plus fondamentales parce que plus absolues comme
I'amour ou la détresse affective et psychologique qui conduisent a cet acte irréparable.

Il apparait pourtant indiscutable que la lecture attentive de I'espace dans lequel cette scene de suicide se déroule
aurait permis d’apporter des éléments de compréhension sur les conditions matérielles, sociales, voire idéologiques
qui ont sans conteste leur part de responsabilité dans le choix décisif qu’a fait cet homme au revolver.

La quatrieme édition de la biennale Photographie et architecture a choisi le theme des " espaces du quotidien "
pour donner a ce dernier toute I'importance qui lui revient.

Il convient évidemment ici de dépasser la simplicité apparente gu’on lui concede trop naturellement. Cette
simplicité est en effet toute relative et cache en fait un spectre trés large et tres complexe de réalités multiples.
Cette valeur relative du quotidien, qui passe méme par des moments de discrédit évident, tient sans doute a
I'ambiguité qui accompagne toujours sa définition polysémique. Il est vrai que cette définition prend difficilement
ses distances par rapport a la seule " perception "» que I'on peut avoir du quotidien. Cette ambiguité peut aller
jusgu’a se transformer en totale opacité, ce qui rend sa compréhension encore plus difficile, voire impossible.
On peut d’une part évoquer le quotidien a travers la fraicheur, la légereté la frivolité des petits instants qui font de la
vie une succession d’incandescences fugaces dont l'intensité tient souvent a la fragilité et a I'éphémeére. |l s’agit
alors de reconnaitre la légitime beauté de I'ordinaire ou la puissance évidente du dérisoire en convoquant la
nécessité d’habiter ces instants imparfaits pour gu’ils soient investis d’'une narration de tous les sens. C’est sans
doute ce a quoi Georges Pérec fait allusion lorsqu’il invite le littérateur a " y aller plus doucement, presque bétement,
(@) se forcer a écrire ce qui n’a pas d’intérét, ce qui est le plus évident, le plus commun, le plus terne. " (2)

D’autre part, il est une autre habitude qui consiste a associer le quotidien a la platitude routiniere, a la banalité.
Elle 'oppose ainsi aux moments créateurs, aux séquences événementielles de la vie qui seraient quant a eux
vécus comme des " pics "» seuls dignes d’intérét. C’est que le quotidien s’apparente au familier et que le
familier est indument percu comme ce qui est connu, voire dépourvu de sens et donc sans l'intérét suffisant
pour constituer un outil de compréhension de la réalité, voire de levier d’action sur cette méme réalité. Notre
rapport a cette quotidienneté se résume alors a de I'indifférence voire du mépris.
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Appels a candidature — Les espaces du quotidien
Biennale de Photographie et Architecture #4, mars-mai 2012
Délai : 31 aolt 2011

www.biphot.lacambre-archi.be

Enfin, le quotidien est aussi et peut-étre plus fondamentalement le lieu de lintranquilité, de la précarité, de
toutes les tensions, des violences symboliques et physiques, des épreuves cruelles, des oppositions et des
promiscuités affectives, philosophiques et sociales, des formes multiples d’une aliénation contemporaine qui
conditionne sa pénibilité, est la source de ses souffrances, alimente la conviction de son absurdité. Notre
réaction a son égard peut alors étre celle de I'évasion nécessaire, presque salvatrice.

Mais heureusement aussi, comme toute aliénation contient potentiellement son dépassement, le quotidien peut
étre le lieu des tactiques de résistance, organisées ou bricolées, a petite ou grande échelle, ostentatoires ou
discrétes, des petits détournements créatifs et des subversions, théorisées ou spontanées, des gestes
subreptices articulés sur les " détails " du quotidien, en groupe ou individuellement.

Le quotidien réfere donc a des réalités multiples qui s’enchevétrent et se répondent. Il renvoie a la fois au
monde du travail, de la vie familiale et privée et a celui des loisirs qui, ensemble, forment une réalité unique dont
les dimensions spécifiques et les enjeux respectifs se motivent les uns les autres.

L’'un des paradigmes de notre monde contemporain réside dans le fait de saucissonner le quotidien, de le
parcelliser, de le fragmenter et de I'éparpiller jusqu’aux ruptures les plus irrévocables. D’aucun peuvent
considérer cette condition comme une erreur alors qu’il faut se rendre a I’évidence : il s’agit pour beaucoup de
la seule issue pour s’évader d’une vie quotidienne qui se dégrade de maniere stupéfiante au méme rythme que
le développement des progrés techniques censés nous assurer le bonheur par le suréquipement. La derniere
forme du capitalisme, le capitalisme " expérientiel ", I'a bien compris, lui qui, pour mieux atteindre ses objectifs,
construit le monde de I'absolutisme factice des temps libres et des loisirs et 'oppose de maniére presque
messianigue au désoeuvrement d’un quotidien prétendument (sans raison ?) castrateur et sans horizon.

Nous le disions pourtant : la quotidienneté est un tout dialectique, une structure globale complexe qui " restitue
une figure historiqguement réelle de ’'homme et de I'lhumain a un certain degré de leur développement " (3), qui
constitue et révele a la fois 'individu concret.

Henri Lefebvre pose la question : " Ou se situent la pauvreté et la richesse de cette vie quotidienne dont nous
savons gu’elle est a la fois infiniment riche (virtuellement du moins) et infiniment pauvre, dépouillée, aliénée ? "
(4) Et, pour ce qui nous concerne, dans quels contextes architecturaux, spatiaux, urbains.

C’est ce que cette édition de la biennale propose aux photographes d’explorer, de maniere militante et
convaincue, pour que la photographie ne soit pas un " langage pauvre, paresseux et de surface " (5) mais un
médium de réflexion et d’analyse critique capable de montrer et de rendre lisible a la fois, les pieds bien ancrés
dans le monde et par opposition aux médias de la dilution qui font du quotidien un simple fait divers.

Cette orientation souhaitée d’aller vers une forme de " réalisme critique " devrait permettre de rejoindre " le
sentiment de I'histoire " qu’évoquait Pasolini, a propos de la capacité des ceuvres a atteindre la réalité de la
réalité a travers I'écriture, pour en révéler I'épaisseur. " (6)

Marc Mawet, Architecte, Chargé de cours a I’'ULB, Commissaire de la biennale.

Notes
(1)FELICE FANUELE & PATRICE VERHOEVEN, Adoif Loos 1870 — 1933, éditions Mardaga, Liege, 1983, p 8.

PAOLO WOODS in Le Monde, Dimanche 18, Lundi 19 juillet 2010,

)

)

)ibid, p 41-42.

)

)PASCALE CASSAGNAU, " Histoires. Pour un cinéma non-fiction ", in L’ART MEME 47 2éme trimestre 2010, p 11

Contact :

Biennale de Photographie et Architecture #4, Mars-Mai 2012
ULB - Faculté d’Architecture La Cambre / Horta

Place Flagey 19

1050 Bruxelles

T :02/640.96.96

F: 02/647.46.55

marc.mawet@ulb.ac.be

Reéglement : http://biphot.lacambre-archi.be/spip.php?rubrique113
Inscription (pdf) : http://biphot.lacambre-archi.be/IMG/pdf/Bulletin_d_inscription.pdf

Source du texte : http://biphot.lacambre-archi.be/spip.php?rubrique111
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Scholarships for Photography Master in Madrid
IED European Institute in Design, Madrid

Délai: 11 février

www.iedmadrid.com

The IED Institute in Madrid launches 3 scholarships for the European Master of Fine Art Photography (EMFAP).
The first prize is a scholarship that covers the cost of the course fee, equivalent to 9.000 €. There will be two
second prizes which will cover 50% of the course fee, each equivalent to 4.500 €. The evaluating jury incluyes
curator Alejandro Castellote, photographer Javier Vallhonrat and course director Moritz Neumdiller.

The EMFAP, from April 27, 2011 to March 2012, is based on 3 fundamental premises:
- Its international nature, with a special focus on the European environment.

- The excellence of its faculty.

- Orientation towards artistic projects.

Confirmed docents include Martin Parr, Javier Vallhonrat, Beat Streuli, Joan Fontcuberta, Elger Esser, Andreas
Muiller-Pohle, Mireia Sallares, Gergely Laszlo, Harald Hund, Anders Bojen & Kristoffer @rum, Katja Stuke, Sean
Hillen, Comenius Roethlisberger, Francesco Jodice, Horacio Fernandez, Alejandro Castellote, Pirkko Siitari, Dinu
Li, Irina Tchmyreva, Alexander Streitberger and Timothy Prus. Our tutors are the young (and talented)
photographers Ricardo Cases, Joan Villaplana and Nicolas Combarro. We have also established Partnerships
with  some European institutions, such as Lumen Gallery, Budapest; Image Galleri, Aarhus; European
Photography Magazine, Berlin and the European Month of Photography Festivals.

En savoir plus sur les cours: http://iedmadrid.com/iedmaster/master/european-master-of-fine-art-photography/

En savoir plus sur les bourses : http://iedmadrid.com/becas/scholarships-for-european-master-of-fine-art-photography/
Formulaire d'inscription : http://iedmadrid.com/files/downloads/Form_European_Master_of_Fine_Art_Photography.doc

Source : http://thecuratorship.wordpress.com/2011/01/07/scholarships-for-photography-master-in-madrid/

Leverhulme Early Career Fellowships, Durham University
Durham Centre for Advanced Photography Studies
Inscription: 7 février

Délai: 10 mars

www.dur.ac.uk/dcaps

www.leverhulme.ac.uk

The Durham Centre for Advanced Photography Studies (DCAPS) at Durham University is seeking outstanding
candidates to apply for prestigious Leverhulme Trust Early Career Fellowships. We welcome applicants working
on topics relating to the Centre’s research interests, including photography theory; photography, national culture
and transnationalism; visual culture, politics and affect; photography and the urban world; and photography,
iconicity and cultural memory.

Leverhulme Early Career Fellowships aim to provide career development opportunities for those who are at a
relatively early stage of their academic careers but with a proven record of research. The Trust contributes 50%
of each Fellow’s total salary costs up to a maximum of £23,000 per annum and the balance is paid by the host
institution. Given the prestige of the awards each Fellow may request annual research expenses of up to £6000
to further his or her research activities. Further information about the Fellowships, including eligibility criteria can
be found here: http://www.leverhulme.ac.uk/funding/ECF/ECF.cfm

Further information about DCAPS and its research interests can be found here: http://www.dur.ac.uk/dcaps
Applicants who want to apply for an Early Career Fellowship through DCAPS will receive assistance in the form
of feedback on individual draft applications, especially the project proposal. For this assistance, applicants need
to contact Dr Edward Welch, Co-Director of the Centre, providing the following information, by no later than
Monday 7 February 2011 (email e.j.welch@dur.ac.uk ).

1. A current Curriculum Vitae

2. A detailed account of the proposed research, (2 pages of A4, Times New Roman 12 pt). This should include
aims, objectives, methodology and publication plans. The methodology should be clear and comprehensible to
a non-expert. Bibliographic references should be included in full.

3. An abstract of the proposal in non-technical terms so as to be easily comprehensible to a non-expert

4. Details of research being undertaken in the department/centre at Durham which is relevant to your proposal.
Applications will then undergo a process of scrutiny by the Faculty of Arts and Humanities and those of
outstanding quality will be submitted through Durham University to meet the Leverhulme Trust deadline of 4pm
on 10 March 2011. The Trust will report results, by letter, by the end of May 2011.

Inscription : https://grants.leverhulme.ac.uk/Login.aspx

Source: http://thecuratorship.wordpress.com/2011/01/03/leverhulme-early-career-fellowships-durham-university-deadline-10-mar-11/
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Other Possible Worlds — Proposals on this Side of Utopia

Art Workshop 2011, Casino Luxembourg — Forum d'art contemporain, Luxembourg, LU
Age : 25a35ans

Délai : 23 février

www.artworkshop.lu

From 17 to 31 July 2011, Casino Luxembourg — Forum d'art contemporain and the University of Luxembourg
will organise this year's edition of the Art Workshop, an international post-master residency programme based
on the theme Other Possible Worlds — Proposals on this Side of Utopia, addressing twelve young international
artists. The Art Workshop 2011 represents a continuation of the curatorial project Other Possible Worlds —
Proposals on this Side of Ufopia organised by the New Society for Visual Arts (NGBK, www.ngbk.de) in Berlin
from 30 April — 13 June 2011.

Workshop leaders:

Dorothee Albrecht (artist, freelance curator, lives and works in Berlin, Germany)

Paul di Felice (curator, editor/publisher, teacher at the University of Luxembourg, Luxembourg)
Berit Fischer (freelance curator, lives and works in Berlin, Germany)

Other Possible Worids aims at opening a space for multiple projects suggesting and testing other realities of life
and other Weltvorstellungen (world visions) from small-scale artistic tryouts to larger social experiments. It
questions the role of art projects, art spaces and self-organised academies and labs in imagining a world
beyond a purely economic globalisation. The globe is the common denominator, an international shared
communal space of reference. Cultural differences, economic and ecological changes, processes of levelling are
urgent global issues the workshop will deal with.

The subject of the Art Workshop 2011 refers to the potentialities of art as described by Sarat Maharaj. He points
out that art does not only mean transmitting knowledge pre-established by the institutional discourse of
systematic disciplines, but that art produces knowledge normal reasoning has difficulties to deal with. Sarat
Maharaj distinguishes further on: " What we call art activity is expanding, extending, transmogrifying in the global
contemporary setting. Hence also my dogged interest in Duchamp's question ‘How to make a work of art that
isn't a work of art?’ For me, it's a marker for ways we might be able to engage with works, events, spasms,
ructions that don't look like art and don't count as art, but are somehow electric, energy nodes, attractors,
transmitters, conductors of new thinking, new subjectivity and action that visual artwork in the traditional sense
is not able to articulate ". (Sarat Maharaj, /n Other's Words, interview by Daniel Birnbaum, artforum, Febr. 2002)
In the course of the workshop an " Other Possible Worlds — Dictionary " will be worked out as well as further
material brought in by the participants as cosmos of terminologies and fields of references. Each artist will select
and examine what s/he considers to be interesting, useful or meaningful. With this collection of ideas, concepts,
models, terms, projects, kits and modes of acting, the participating artists will strive to develop other ways of
creating orders. Group works can be envisaged. In the end, this dictionary/handbook will unfold as an extensive
installation into the space, linking diverse art practices, simple furniture and flexible architectural elements, into a
" Dictionary in Space " realised by the participating artists. The installation becomes a test space for different
artistic techniques and ideas, models, presentations, discussions and actions, at the same time theoretical and
practical. This new space can be used by the local public; it will invite the " user " to re-think his/her own
position, place, practice and discourse. During the two-weeks residency this space for thoughts and reflections
will be activated further with some public side events like video screenings, discursive picnics or reading groups.

The Art Workshop 2011 addresses artists working in the field of visual arts, in the broadest sense i.e.
photography, video art, installation art, painting, drawing, new media arts etc. 12 international artists will be
selected through an open call for application.

Candidates should fit the below mentioned criteria, fill in the application form and return the required documents
by e-mail. Applications have to be submitted by 23 February 2011. A jury comprising the workshop leaders and
organisers will make the selection. The results will be announced on 20 March 2011.

The candidate should:

- have between 25 and 35 years of age.

- be fluent and articulated in spoken English.

- have a Masters degree or will have obtained it by July 2011.

- be active in the field of visual arts. A presentation of former works of art is to be submitted (see below).

- be open-minded, wiling & able to collaborate with other artists, willing to share one's own experience & knowledge.
- be willing to present his/her work in public and any other work to be developed within the frame of this project,
as a presentation of his/her work without any fees involved.

- be available during the period from 17 to 31 July 2011.

Sources: http://www.artworkshop.lu/art11/description.html, http://www.artworkshop.lu/art11/application.html






Alban Kakulya, Eritrea, de la série Landmark / Birthmark, 2009






