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Du sommet des glaciers aux bords du Léman, le paysage culturel de la photographie suisse est tres varié ce printemps, avec
une nouveauté pleine de promesses, le projet Situations au Fotomusum Winterthur. Excellente lecture !

Nassim Daghighian

From the top of the glaciers to the edges of Lake Geneva, the cultural landscape of Swiss photography is varied this spring
with a new interesting project, Sifuations at Fotomusum Winterthur. Have a wonderful reading!

Nassim Daghighian

NEAR - COMING SOON

NEAR - PORTFOLIOS

PUBLICATION - MEMORABILIA
Livre de photographies d'Olivier Lovey / Photobook by Olivier Lovey

Edité par NEAR, Lausanne & Till Schaap Edition, Berne, couverture toilée souple,
22x17 cm

Second numéro d'une série d'ouvrages consacrés aux artistes de NEAR, sortie
fin juin 2015. / Second volume of a series of photobooks by NEAR artists,
published end of June 2015.

Graphiste / Graphic designer : Flavia Cocchi
Lithographie / Lithography: Roger Emmenegger, Datatype

Direction artistique de la série & auteure du texte : Nassim Daghighian
Art direction of the collection & author : Nassim Daghighian

Pour soutenir le projet / to help us fund the project :
http://www.near.li/html/images/activites/livre_lovey_don.pdf

Diego Saldiva
www.diegosaldiva.com

L'artiste Diego Saldiva, nouveau membre de |'association, présente sur le site
de NEAR trois séries : Break of Day, 2011 ; Momentos e Mzculas, 2010-ongoing
et Gigantes, 2013-en cours. Dans son travall, il s’intéresse a la relation entre
I'attachement et I'identité, entre I'ordre spontané des individus et les contraintes
extérieures.

Diego Saldiva (1983, BRA) a étudié Communication Sociale a 'ESPM - Sao
Paulo, entre 2001 et 2005 ; en 2011, il est dipldomé de la formation supérieure
en photographie au CEPV - Ecole supérieure d'arts appliqués de Vevey. Il est
membre individuel de NEAR.



Momentos e Méculas

"Besides being a shelter, the house is as well a home, an emotional and intimate
place, a private space, a limited territory. The series Momentos e Maculas (Bad
Spots in Our Best Times) departs from a personal investigation about the issues
of home and territory. Starting from my own experience, the work focuses on
the process of frenetic urbanization that the city where | born and grew up,
Guarulhos, Brazil, knows since the last years. [...]

My interest is to explore meanings of territory, not just in the geopolitical sense,
but also delve into its psychological and sociological terms, linked to cultural
identity and social membership, the way space is structured, organized and
planned; how it turns into an Oikos and how we attach to it." Diego Saldiva

Images : Diego Saldiva, Untitlea, 2011, Momentos e Mdculas, 2010-ongoing
Diego Saldiva, Corretores de Plantdo, 2012, Momentos e Maculas, 2010-ongoing

Caroline Aubert-Neulas. HN1 human nature
www.carolineaubert-neulas.com

" Issue du monde du dessin artistique et technique, adepte de la bande
dessinée, j’envisage I'acte photographique sous un angle graphique et poétique.
L’aspect nature humaine est omniprésent dans mes recherches : La nature se
situe-t-elle au milieu de I'homme ou I'homme se trouve-t-il au centre de la nature
? Et d'ailleurs, guelle est la nature de I'hormme ?

Au sens propre comme au sens figuré je tente de répondre a ces trois questions
par I'observation de sujets et de lieux quotidiens et anodins : contrdle, imitation,
appropriation, représentation, invasion ; Il ne s’agit pas ici de définir la
relation homme-nature en un seul lieu ou sujet : proche du dessin, ces images
descriptives comportent plusieurs facettes communes tout en sautant du coq a
I'ane.

La nature de I’'homme relie alors un mini-golf, une danseuse de cabaret itinérant,
une vache patientant dans sa station de treillage d’alpage, un prototype
d’enfant-robot tenu affectueusement par une grand-meére japonaise a Tokyo, le
chien dans sa poussette babyplanet. " Caroline Aubert-Neulas

Dipldmée d’architecture a I'EPFL en 1997, Caroline Aubert (1970, FR, CH)
poursuit cette activité en indépendante. Depuis I’'enfance elle se passionne pour
la photographie qui lui permet d’exprimer plusieurs dimensions en une seule.
Elle est jeune membre de NEAR.

Images : Caroline Aubert, de la série HN7 human nature, 2014

EVENEMENTS / EVENTS

Mélanie Bahler. The Contemporary Role of Photography
Still Searching, Fotomuseum Winterthur blog, 16.03. - 30.04.2015
blog.fotomuseum.ch

Fotomuseum Winterthur’s blog “Still Searching” has invited freelance curator
Meélanie Buhler. She lives and works in Amsterdam as the founder and director
of Lunch Bytes, a project on art and digital culture including talks, discussions,
and an online platform www.lunch-bytes.com. As a curator, her most recent
projects include Surface Poetry at Boetzelaer/Nispen Amsterdam (2014) as well
as Brands - Concept/Affect/Modularity at S.A.L.T.S. Project Space, Birsfelden
(2014). Her writings appeared in the exhibition catalogue Megarave Metarave (les
presses du réel/Kunsthaus Langenthal/WallRiss 2014), Unseen Magazine (Foam
2014) and Run Computer, Run (Link Editions/CRUMB 2014).

"For this blog, | will address a number of ideas about the contemporary role of
photography within digital culture and artistic practice. With the photographic
image having become firmly established as the predominant form of online
image, photography is now an increasingly pervasive mode of cultural
production. As a result, it is important to explore the role of digital photography
within the context of photography as both an artistic medium and a specialized
field that has emerged over the course of the last two centuries." Mélanie Buhler



NOUVELLES EXPOSITIONS / NEW EXHIBITIONS

Ernte 2015
Kunsthalle Palazzo, Liestal, 28.03. - 26.04.2015
www.palazzo.ch

Avec / with : Misha Andris, Annette Barcelo, Alex Bleuler, Pia Gisler, Marcel
Gohring, Klara Granéicova, Thomas Hauri, Oliver Minder, Claire Ochsner,
Dorothee von Rechenberg, Sebastian Wiemer.

L'exposition présente une sélection d'ceuvres acquises par le Canton de Bale
campagne en 2014. Ainsi, le public peut découvrir une part importante des
activités cantonales de promotion de la culture dans le domaine des arts visuels
au cours de I'année écoulée.

Curatrice : Barbara van der Meulen

Image : © Dorothee von Rechenberg, Scene #8, 2010-2011

Virginie Rebetez. Out of the blue
Galerie Christopher Gerber, Lausanne, 02.04. - 30.04.2015
www.christophergerber.com

"Suzanne Gloria Lyall, 19 ans, portée disparue le 2 mars 1998 a Albany, capitale
de I'Etat de New York." Dans Out of the blue, Virginie Rebetez re-crée le dossier
de I'enquéte sous une forme nouvelle. En jouant avec le "recto-verso”, "le visible
et le hors-champ”, mélangeant différents médiums et réinterprétant certaines
archives collectées, elle ouvre ainsi le champ a de nouvelles interprétations, de
nouvelles histoires, de nouveaux personnages.

Grace a la famille de Suzanne, Virginie a pu avoir accés a toutes sortes de
documents liés a la disparition de I'adolescente (photos de famille, images
d’investigations policiéres, croquis et textes de nombreux médiums travaillant
avec la police). Elle décide ensuite de mélanger tout ce matériel avec ses propres
images notamment de I'entourage et des objets personnels de Suzanne, afin de
proposer une nouvelle lecture de I'histoire, ainsi qu'un nouveau visage a
Suzanne. En effet, ce dernier n'est jamais montré tout au long du travail. Dans
la publication, Suzanne semble vivre dans un monde invisible, en dehors du
cadre, disparaissant entre les pages, dans les plis du livre. Il n'y a qu'un seul
portrait ou elle est réellement visible: le "age-progressed composite" qui montre
a quoi elle serait sensée ressembler aujourd'hui, en 2015. Cette image a été
réalisée par un artiste forensique, avec qui Virginie Rebetez a collaboré.

La série, qui s’inscrit dans la continuité de ses précédents travaux, aborde des
questions plus larges sur la notion d’identité individuelle et collective et explore
les notions d’appropriation, de matérialité et de tangibilité.

Virginie Rebetez (1979, CH ; vit a Lausanne) est diplomée de la Gerrit Rietveld
Academie d’Amsterdam (NL) et de I'Ecole supérieure de Photographie, CEPV
de Vevey (CH). Elle a bénéficié d’une Résidence d’artiste a New York (USA) du
Canton de Vaud pendant 6 mois en 2014 et a remporté cette méme année le
prix de la Fondation Leenaards, le Swiss Design Awards et la Mention spéciale
du jury / Dotation Leica au 29e Festival de Hyeres (F).

"Suzanne Gloria Lyall, 19 years old, missing since March 2 1998, Albany
(Upstate New York)." InOut of the blue, Virginie Rebetez (1979, CH) re-creates
the file case in a new form, mixing different mediums and using in a playful way
the "the front and the back", opening the way to new interpretations, new stories
and characters.

Suzanne's family gave her access to a lot of different documents related to her
disappearance (family pictures, police photographs of the search, texts and
drawings from psychics working with the police, forensic artists photographs).
She decided then to mix all of this material with photographs she took from
Suzanne surroundings and belongings, to give a new interpretation of the story,



a new vision of the case, as well as a new face to Suzanne. Indeed, in the whole
project, Suzanne’s face is not shown. She is disappearing between the pages,
as she is living outside the frame, in an invisible world. There is only one portrait
of her: the age-progressed image, showing her as she might look like today, in
2015. This composite portrait was made by a forensic artist with whom Virginie
has worked.

Like in her previous works, she addresses broader issues about individual and
collective identity, question our concepts of materiality and tangibility, and
investigate different ways of appropriation.

Simone Kappeler. Analogue Verfremdungen
Widmer+Theodoridis, Eschlikon, 14.03. - 02.05.2015
www.0010.ch

Heterogeneous groups of images, shot with different cameras and diverse films,
form a unity and prove how masterly Simone Kappeler manages light and film.
Magical. Associative. Familiar.

" With the exception of a few journeys, Kappeler also consistently explores the
curiously alien world close by. Everything seems to be familiar and, when we see
it in her photographs, it proves to be different, to be a different reality waiting to
be retrieved. In this way she also repeats the enchanting beginnings of the history
of photography, which await rediscovery, or rather retrieval." Bernd-Alexander
Stiegler

Simone Kappeler lives and works in Frauenfeld. She studied German language
and Art history at the University of Zurich. Thereafter she became a
photographer. Her works have been shown internationally.

Image : Simone, Kappeler, Bldulinge, Val Sumvitg, 12.07.2005

Larry Clark. Tulsa
Fri Art - Centre d'art / Kunsthalle, Fribourg, 21.03. - 03.05. 2015
www.fri-art.ch

La série 7Tulsa (1963-1971) est présentée dans son intégralité, ainsi que des
vidéos datant du début des années 1990, montrées pour la premiére fois depuis
la rétrospective du Center of Photography a New York en 2005. En partenariat
avec le Festival International de Film de Fribourg (FIFF) qui projette le film 7he
Smell of Us de Larry Clark

Larry Clark (1943, USA), vit et travaille a New York et Los Angeles.

Curateur : Balthazar Lovay

Situations. Relations
Fotomuseum Winterthur, 10.04. 03.05.2015
www.situations.fotomuseum.ch

Avec / with : Ryan Trecartin, Heather Dewey-Hagborg, Hito Steyerl and Aneta
Grzeszykowska.

Le Fotomuseum Winterthur lance un nouveau format d'exposition
intitulé Situations, qui permet une interaction entre espaces physique et virtuel.
Une situation peut étre une image photographique, un film, un texte, une capture
d'écran comme la présentation d'un livre de photo, une conférence sur skype
Ou une performance.



The Fotomuseum Winterthur is launching a new exhibition format
titled Situations which will allow us to react to the increasing spread and
diversification of photographic media in society. Today, photography is ever
present and is circulated and viewed on diverse platforms. From this
contemporary perspective we are establishing a dynamic format both within and
outside the Museum, a physical and virtual space for pictures, words and ideas.

Situations offers an innovative interplay between physical and virtual spaces. A
"situation" can be a photographic image, a film, a text or a screenshot as well as
a photobook presentation, a Skype lecture or a performance. Situations will be
numbered consecutively and each may last a couple of hours or up to two
months. Organised according to clusters, Sifuations can be researched in the
growing on-line archive and rearranged by visitors with hashtags creating new
virtual exhibitions over time.

Evénement / Event : 28.04.2015, Alec Soth signs Songbook, Mack Books, 2015

Images :
© Alec Soth/Mack Books, Sue, Sierra Sky Oark, Fresno, California, 2002, de Songbook, 2015

© Ryan Trecartin, Junior War, 2013, HD video, 24'08", vidéogramme
© Aneta Grzeszykowska, de la série Selfie, 2014, tirage jet d'encre, 27x36 cm

MORE...

Cathleen Naundorf. Haute Couture
Galerie Edwynn Houk, Zurich, 19.03. - 16.05.2015
www.houkgallery.com

Since 2005, Cathleen Naundorf (1968, DE ; lives in Paris) has been working on
her series Un réve de moade, focusing on famous couture fashion houses
including Chanel, Dior, Gaultier, Valentino, Elie Saab and Christian Lacroix. She
has been able to personally select gowns from the couturiers’ archives and to
construct elaborate and almost cinematographic settings for her photographs,
capturing the grace, grandeur, and remarkable beauty of the clothes.

For nearly 15 years, Naundorf has been using large format cameras with Polaroid
film. After shooting the image, she then transfers the film onto a special paper.
Using various techniques and manipulations directly on the transfer, she creates
a plethora of surface particularities, visible on the final prints — the bleeding and
blurring of the images, the pooling of color. For the black and white pictures,
also shot on Polaroid film, each is reworked and retouched by hand. In all of her
pictures, the various marks, distortions, and reworkings give the effect of a
passing of time to a long ago grand age of elegance and beauty.

Renate Buser. Goshen / New York
Galerie Giséle Linder, Béle / Basel, 25.03. - 16.05.2015
www.galerielinder.ch

Dans ses travaux photographiques, Renate Buser (1961, CH) rend visible des
structures architecturales qui en réalité passent souvent inapercues dans
I'agitation urbaine. Pour son exposition Goshen / New Yorkelle a pris aux Etats-
Unis et au Canada des photographies numériques de célebres batiments de
I’époque du classique moderne et du brutalisme.

For her exhibition Goshen | New York, Renate Buser (1961, CH) has shot digital
images of famous Classical Modernist and Brutalist architecture in the US and
Canada. Her photos reveal architectonic structures that are often lost in the
urban bustle of the real world.


http://www.near.li/html/next/fotomuseum_201504.html

Mariapia Borgnini. Universo da tavolo
Galleria Cons Arc, Chiaso, 29.03. -17.05.2015
www.consarc.ch

Mariapia Borgnini (1952, Bellinzone ; vit a Lugano, CH) est une artiste
pluridisciplinaire. Elle présente une installation congue pour I'espace de la
galerie, |'Univers de la table. La photographie devient ici le code nécessaire a la
traduction d'une pensée personnelle et en méme temps universelle.

Image : Mariapia Borgnini, de la série Universo da tavolo, tirage jet d'encre, 50x60 cm

Yves Leresche. Roms, la quéte infatigable du paradis
Forum de I'Hotel de Ville, Lausanne, 22.04. - 23.05.2015
www.esf.ch

Roms, la quéte infatigable du paradis, c’est cing ans d’histoires de vie de Roms,
photographiés en Suisse et en Roumanie, c’est un travail d’immersion dans la
vie de la minorité la plus discriminée d’Europe, c’est une somme d’expériences
de bourlingues donnant a mieux connaitre ces femmes et ces hommes venus
mendier dans nos rues.

Yves Leresche a vécu avec les Roms, chez eux, dans leurs maisons, comme
dans leurs abris de fortune, chez nous. Son témoignage, unique en son genre,
donne a voir ce peuple dans ses réalités, en opposition a toute image folklorique
ou stigmatisante. Et, pour la premiere fois, le photographe parle. Aux images
s’ajoutent des mots qui démontent les idées regues sur les Roms. Les images
d’Yves Leresche sont fortes et d’une proximité rare, son regard est direct et sans
artifices. Il nous emmeéne en toute simplicité dans la vie des personnes gu'il
rencontre et c’est la que s’opére aussitét la magie de son art.

Carte Blanche a Matthieu Gafsou
Galerie C, Neuchatel, 16.04. - 30.05.2015 ; vernissage 16.04., 18h
www.galeriec.ch

Avec / with : Matthieu Gafsou, Cyril Porchet, Nicolas Savary, Eduardo Serafim,
Alexey Titarenko et Benoit Vollmer.

Carte Blanche a Matthieu Gafsou présente six photographes d’horizon
différents, dont Matthieu Gafsou lui-méme, qui revient avec une traque céleste
apres avoir exposé Only God Can Judge Me au Musée de L'Elysée a Lausanne
en 2014. Tel un écho a la frénésie humaine, les photographies de Matthieu
Gafsou, Cyril Porchet, Nicolas Savary, Eduardo Serafim, Alexey Titarenko et
Benoit Vollmer, résonnent délicatement les unes avec les autres, offrant un
périple fantasmagorique au sein d’un espace temps en latence.

L’'immensité astrale de notre univers semble composer, avec une élégance
étincelante, un ballet de lumiere au sein des ceuvres de Matthieu Gafsou, qui
propose un prologue a la série fraichement inédite Ether. Noyé au coeur d’une
accumulation de vies humaines, le spectateur fait face au travail de Cyril Porchet,
dans un grand chaos qui semble s’unir avec fracas, alors que Nicolas Savary
offre une explosion optique et hypnotique, avec sa série Crazy Cars ou
éclairages et automobiles se déchainent et s’unissent.

Mystiques, les ceuvres d’Eduardo Serafim et Alexey Titarenko sont pourvues
d’un caractere immatériel, ou de deux fagons différentes I’'Homme semble en
proie a une élévation indistinctement sensuelle. Quant a Benoit Vollmer, le
photographe s’abandonne a la capture d’une danse endiablée, ou le paysage
mene une lutte ensorcelante avec I'élément invisible qu’est le vent. Sublime
artifice, le mouvement anime avec une impulsion voluptueuse les oeuvres des
six photographes présentés au sein de cette exposition.
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Publication : Un catalogue avec un texte de Nathalie Herschdorfer est édité pour
I'occasion.

Images : Courtesy Galerie C
Matthieu Gafsou, T7races 3b, 2015, tirage pigmentaire, 110x137.5 cm, de la série Ether

(prologue)

Benoit Vollmer, Depositions 5, 2010, tirage jet d’encre sur papier japonais fin Kozo, 150x180 cm
Alexey Titarenko, Crowd 2, de la série City of Shadows, Saint Pétersbourg, Russie, 1993,
épreuve argentique a la gélatine, 40.6x40.6 cm. Courtesy of Alexander Gallery, New York

Luca Zanier. Space and Energy / Corridors of Power
Oslo8, Béle / Basel, 18.04. - 30.05.2015 ; vernissage 17.04., 17h
www.focale.ch

"Mon intention est de rendre visible, d’une maniére artistique, ces centrales
d’énergie. Dans ce processus, l'information en tant que telle passe au second
plan. Il s’agit plutét de photographier des perspectives, des couleurs et des
formes. Ce que je cherche, c’est la dissolution de la technique dans I’'esthétique.
Le spectateur se trouve confronté a un systeme ultracomplexe duquel dépend
notre vie moderne, un systeme qui, en méme temps, nous fascine et nous fait
peur."

Luca Zanier

"My intention is to capture these plants on fim in an artistic manner. Pure
information is in the background. The idea is more about perspectives, colours
and shapes. What | am proposing is to dissipate technology into aesthetics, at
least to a certain extent. Only the caption will remind the beholder of what he or
she is contemplating: A highly complex system whereof our modern life
depends. Energy systems which serve us and, at the same time, can threaten
us."

Luca Zanier

Images :
© Luca Zanier, Spectrometer, balance of neutrino, Katrin /, Zurich, 2011, série Space and Energy
© Luca Zanier, UN Trusteeship Council |, New York, 2008, série Corridors of Power

Lea Lund & Erik K. NY&Co
Galerie La Golée, Auvernier, 19.05. - 31.05.2015

"Le Dandy doit aspirer a étre sublime sans interruption, il doit vivre et dormir
devant un miroir"
Charles Baudelaire

Né en RDC, Erik K est un Dandy digne de Baudelaire. Dans ce projet collaboratif
il se retrouve muse et sujet de I'objectif de Lea Lund. Donnant suite au
portfolio  Efapes, I'exposition NY&Coprésente Erik dans divers lieux
emblématiques de New York. Apres avoir sillonné I'Europe et les ruines de ses
grandes villes, on découvre une vision parfois plus comique et familiere du
couple. Comme, par exemple, quand Erik fait son jogging sur un des nombreux
ponts de la ville qui ne dort jamais.

Image : © Lea Lund & Erik K., Pic Corvatsch, Engadine, 2014
© Lea Lund & Erik K., Rockaway Far, Queens, NYC, 2014
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Interfoto 1975-2015

CPG Centre de la photographie Geneve, 10.04. - 31.05.2015 ;
vernissage 09.04., 18h

www.centrephotogeneve.ch

Depuis 1975, le collectif de photographes genevois Interfoto couvre les
manifestations et événements a caractere social et politique les plus divers a
Geneve et en Suisse romande. D’abord en tant qu’agence pour la presse
syndicale et militante, puis aussi comme auteur de livres, Interfoto a poursuivi
son engagement loin du milieu de I'art. Il devenait ainsi urgent, aprés presque
40 ans, de présenter ce travalil fait en amateur non rémunéré et anonyme (les six
membres de I'équipe actuelle signent les photographies toujours en n/b,
uniguement par le nom du collectif, Interfoto) a un public plus divers dans un
cadre institutionnel.

L’exposition mett en avant autant I'aspect militant, avec des extraits de
publications (des unes de journaux, des tracts, des affiches), que le mode
d’exposition économique du collectif. Interfoto avait été invité par le CPG au
colloque Affaires d’archives en 2012, puis a l'exposition collective Cherche
apparterment en 2013. L’exposition fait écho aussi bien a des questionnements
contemporains du style documentaire tels que le CPG I'a proposé par exemple
dans le passé avec les expositions de Bruno Serralongue ou Philippe Durand,
qu’a des questions de militantisme tel que le travail de Fred Lonidier souléve et
que le CPG présente a la suite d'Interfoto.

MORE...

Sandra Calligaro. Afghan Dream
Focale, Nyon, 19.04 — 07.06.2015 ; vernissage 18.04., 17h30
www.focale.ch

Afghan Dream est un travail au long cours réalisé entre 2011 et 2014: il montre
évolution de la société afghane, bousculée par treize ans de présence
internationale. L’intervention des forces de la coalition, le retour de la diaspora
et I'effort majeur de I'aide ont favorisé le renouveau de la classe moyenne et
I’émergence d’une jeune génération dans la capitale.

Le projet de Sandra Calligaro (1981, FR) rend compte de I'expérience de la ville
au quotidien et présente les Afghans — les Kaboulis plus précisément — de la
maniéere la plus ordinaire possible, dans des situations qui les rendent plus
proches du spectateur et allant ainsi a contre-courant de la majeure partie des
images véhiculées dans la presse, principalement focalisées sur le sensationnel
du conflit. Le pays traverse actuellement une période charniere : apres des
élections chaotiques entre avril et septembre 2014, la mission de I'Otan
s’acheve, le retrait des troupes internationales risquant ainsi de compromettre le
fragile équilibre de vie de cette tranche de la société.

" The series Afghan Dream is a long-term project | have been working on since
2011. Having lived for several years in Kabul, | wanted to record the experience
of daily life in the city through my eyes as an author. As a member of the
Picturetank agency, my work has appeared regularly in the media. But with this
work | took a documentary approach in order to show Afghanistan in ways rarely
depicted in the news. My goal was to show the new middle class of Kabul in the
most ordinary way possible, providing an alternative to the sensational tone of
the media, which focuses primarily on conflicts. A mother helps her daughter to
do her homework. Teenagers chat on their smartphones. A family watches
television. These situations underline the similarities between their culture and
the viewer’s. " Sandra Calligaro

MORE...


http://www.near.li/html/next/cpg_201505.html
http://www.near.li/html/next/focale_201506.html

Laubscher | Petersen | Plademunt | Roessel
PhotoforumPasquArt, Bienne / Biel, 18.04. - 14.06.2015 ;
vernissage 18.04., 17h

www.photoforumpasquart.ch

Yann Laubscher (1986, CH), Regine Petersen (1976, DE), Aleix Plademunt
(1980, ES) et Jonathan Roessel (1989, CH) pratiquent la photographie comme
outil d’investigation. En se langant sur les traces du loup, figure insaissable,
Laubscher thématise le mythe de la vie sauvage. Fascinée par le phénomene
des météorites, Petersen enquéte sur leurs impacts perturbateurs et faconne
ainsi un récit visionnaire. A partir d’'une ancienne carte postale, Plademunt
construit un univers narratif ou il questionne la notion de distance. Et Roessel
propose, entre approche conceptuelle et documentaire, une reconstitution de la
vie d’'un archéozoologue disparu.

Image : © Yann Laubscher, de la série en cours M-38

Matthieu Gafsou. La fabrique de la nature
Musée du Léman, Nyon, 10.03. - 15.06.2015
www.museeduleman.ch

En pénétrant dans la Réserve des Grangettes, Matthieu Gafsou pensait
découvrir un espace abandonné a la nature. A sa grande surprise, il se retrouve
dans un territoire ou les interventions humaines sont massives. Pour donner a
voir ce fagonnement de la nature, il choisit de montrer les traces d’interventions
humaines au travers de photographies ostensiblement fabriquées. Ses images
sont ainsi aux antipodes de la photographie naturaliste. Ne cherchant pas a
célébrer la beauté de la réserve ou a montrer sa richesse végétale et
ornithologique, il se contente de la présenter telle qu’il la percoit : un espace régi
par un équilibre fragile entre les actions humaines et les velléités de la nature,
entre I'harmonie interne et les pressions extérieures.

Né en 1981, Matthieu Gafsou est sans conteste I'une des étoiles montante de
la photographie suisse. Formé a I'Ecole supérieure d’arts appliqués de Vevey, il
partage son temps entre ses travaux photographiques et ses enseignements a
la Haute école d’art de Lausanne. Lauréat de nombreux prix et bourses, auteur
de quatre livres, il a exposé dans des lieux prestigieux (Musée de I'Elysée, Musée
d’art contemporain de Marseille, Moscow Museum of Modern Art, etc.). Ce
projet photographique a été commandé a Matthieu Gafsou par la Fondation des
Grangettes dans le cadre de son 25e anniversaire.

Evénements :

Mardi 21.04.2015, 19h : rencontre-débat autour des travaux de Matthieu
Gafsou, Sarah Carp et Olivier Robert (en collaboration avec la Galerie Focale).
Dimanche 26.04.2015, 14h30 : visite guidée par le photographe

Cédric Eisenring & MAZ-Diplomklasse 14/15
Coalmine Fotografie, Winterthur, 10.04. - 03.07.2015 ; vernissage 09.04., 18h30
www.coalmine.ch

Avec / with : Cédric Eisenring, Florian Bértschiger, Mario Heller, Patrick
Hurlimann, Matthias Kaser, Peter Kaser, Eleni Kougionis, Franziska
Rothenbuhler, Matthias Taugwalder



MAZ-Diplom class 14/15. In Between - Inner Travel

The Forum for documentary photography curated by Sascha Renner presents
the work of eight young photojournalists educated at the MAZ (swiss school of
journalism). Teachers at MAZ : Reto Camenisch, Meinrad Schade (responsible
for this project).

Cédric Eisenring. The Yellow Doors

The Space for contemporary photography curated by Alexandra Bléattler exhibit
the work of Cédric Eisenring (born 1983, lives in Zurich) who received his Master
in Fine Arts in 2014 at the University of Zurich of the Arts (Zurcher Hochschule
der Kinste, ZHAK).

Images (courtesy Coalmine) : © Eleni Kougionis, Sanna & Ulrico, Ecovillage Pianta Monda,
Menzonio, from Alternative Lebensrédume in der Schweiz

© Cédric Eisenring, Kifchen sink, 2014, héliogravure

Les cent premiers jours des années soixante-dix.

Photographies et documents issus des archives du galeriste Pablo Stahli
Museum im Bellpark, Kriens, 25.04. - 05.07.2015 ; vernissage 25.04., 17h
www.bellpark.ch

Pablo Stahli (1944) était I'une des figures les plus influentes de la nouvelle scene
artistique au début des années 1970 a Lucerne. Comme cela était courrant a
I'époque, il a joué différents rbles : éditeur, artiste et documentariste, puis
galeriste. Il a travaillé avec des artistes comme Markus Raetz, Urs Luthi, Paul
Thek, Dieter Roth, Fischli / Weiss, avant qu'ils ne soient connus a I'échelle
internationale. De plus, Stéhli a documenté cette scene artistique avec sa
caméra. L'exposition montre aussi bien des photographies que des documents
et permet de mieux comprendre les archives privées de Pablo Stahli.

Une publiction accompagne I'exposition.

Image : © Pablo Stahli, Die erste Sekunae, 1970, tirage argentique sur papier baryté

Glaciers en péril ? & Alt+1000
Maison du futur, Les Berges de Vessy, Veyrier, 28.03. - 31.10.2015
www.lesbergesdevessy.ch

La maison du futur vous ouvre ses portes pour la premiere fois et vous présente
deux expositions sur la thématique de la montagne. La maison du futur
représente le point névralgique du projet de réhabilitation des Berges de Vessy.
Ce nouveau béatiment de 620 m2 dispose d'un socle en magonnerie de béton,
surmonté d'un étage entierement en bois avec des ouvertures généreuses en
fagade. Il accueil un programme d'activités multiples comme des expositions
temporaires, des ateliers, des visites ou encore des conférences.

Glaciers en péril ?

Du glacier du Rhéne a ceux du massif du Mont-Blanc, I'exposition révele les
changements du paysage alpin par des comparaisons visuelles. Des gravures,
peintures, photographies, affiches, fims, images en 3D et créations
contemporaines mettent en scene les diverses représentations des glaciers
depuis le XVIF siecle jusqu'a nos jours. Mieux qu'un long discours, ils donnent
la mesure du déclin actuel de ces géants.

Curateur : Nicolas Crispini

Alt.+1000

Avec : Nicolas Crispini, Susan Evans, Matthieu Gafsou, Pablo Lopez Luz, Simon
Norfolk, Daniel Shea, Awoiska van der Molen ainsi que les images réalisées par
les visiteurs du festival Alt.+1000 avec Penelope Umbrico. Cette exposition
aborde la montagne, d'une part en tant qu'environnement fragilisé par I'homme,
d'autre part en tant que paysage vénére.



Composée de photographies et de projections produites par huit artistes
internationaux, I'exposition propose au public une promenade a travers des
ceuvres variées ouvrant la réflexion sur la représentation de I'altitude.

Curatrice : Nathalie Herschdorfer

Images :

© Nicolas Crispini, Glacier Gorner, 2014

© Matthieu Gafsou, Massif de la Bermina, Grisons, 2010, de la série Ajpes, 2010-2011

© Simon Norfolk, 7ime Taken 1, Late-Winter, 2013-15, tirage c-print digital, 53.3x66 cm
(présenté sous forme de vidéo dans I'exposition)

EXPOSITIONS EN COURS / ONGOING EXHIBITIONS

Charles Delcourt. Face Nord - Voyage au pays des terrils
Focale, Nyon, 08.03.- 12.04.2015
www.focale.ch

Le paysage du Nord est entierement manufacturé, faconné par ’lhomme et ses
usages. Dans le bassin minier Lensois, les montagnes le sont aussi. Ces
montagnes de schistes, appelés terrils, sous-produits de I'exploitation du
charbon, dépassent parfois 100 meétres de hauteur et s’imposent au regard,
témoins récurrents de I'histoire des lieux, chapelet d’obstacles suivant une ligne
Est-Ouest qui entalille ce pays. Le reportage est rythmé par ces relais visuels. La
navigation s’est donc fait "a vue", un terril en appelant un autre... de I'extrémité
Quest du bassin minier, a Bruay-la-Buissiére, en allant vers I'Est, jusqu’a Oignies.

Ce travail égraine les sommets, utilisant ce prétexte pour s’attarder sur la vie qui
s’écoule aux pieds de ces géants et chercher a définir 'essence des lieux.
Aujourd’hui, 20 ans apres les dernieres fermetures de mines qui les ont créés,
les terrils ont évolué de maniere indépendante, au gré des intentions politiques
ou industrielles, jusqu’a développer une identité propre.

Le livre de Charles Delcourt, Face Nord (Editions Light Motiv), a remporté début
2015 Le Prix du Livre du cinquieme Rendez-vous Image de Strasbourg.

Images: Charles Delcourt, 7erri au 11/19, Loos-en-Gohelle, juin 2010, de la série Face Nord
Charles Delcourt, Steve, Noeux-les-Mines, aolt 2009, de la série Face Nord

MORE...

Toni Schneiders. Retrospective
Bernheimer Fine Art, Lucerne, 29.02. - 18.04.2015
www.bernheimer.com

German photographer Toni Schneiders (1920 — 2006) was one of the most
important figures of photography in post-war Europe. His work varies from
figurative to completely abstract but is always characterised by an emotional
depth, expressing subtle moods and ranging between melancholic to poetic to
happy. As a founding member of the avant-garde group fofoform (one of the
participants in the world photography exhibition of 1952 held in Lucerne) and a
pioneer of travel photography, his works are considered to be outstanding
examples of art photography from the 20th century. In 1949 Otto Steinert, Peter
Keetman, Siegfried Lauterwasser, Wolfgang Reisewitz and Toni Schneiders
created fotoform, a progressive group characterized by their experimental
approach to photography. With them the so-called "subjective photography"
originated and became a well reputed art style around the world, proving it
possible to continue with the adventurous art of the pre-war era. This style
resisted the contemporary understanding of photography as an autonomous
object oriented art and broke with the prevalent illusion of photography being
absolutely objective.


http://www.near.li/html/next/focale_201503.html

Hans Jirg Kupper. Still Leben - Rheinhafen Basel
Bellevue, Bale / Basel, 07.03. - 26.04.2015
www.bellevue-fotografie.ch

L'artiste balois Hans Jirg Kupper (1944) présente son travail en combinant
différents médias - dessin, peinture, photographie, vidéo, installation - afin
d'intensifier la notion de présence et la dimension profonde de sa démarche.
Pour cette exposition, I'artiste a sélectionné 44 images inédites parmi ses 12'000
négatifs. Dans ces photographies, I'étre humain est a peine visible mais les
traces de travaux racontent les processus géographiques, scientifiques et
historiques en ceuvre dans la région industrielle et portuaire du Rhin.

Im Hier und Jetzt !
Kunstmuseum Bern, 24.10.2014 - 26.04.2015
www.kunstmuseumbern.ch

Avec / with : Judith Albert, lan Andll, John M Armleder, Katia Bassanini, Miriam
Cahn, Mauricio Dias & Walter Riedweg, Christoph Draeger, Yan Duyvendak,
Pierre André Ferrand, Fischli/Weiss, Florian Germann, Alex Hanimann, Thomas
Hirschhorn, Christian Marclay, Luc Mattenberger, Claudio Moser, Marco Poloni,
David Renggli, Pipilotti Rist, Roman Signer, Loredana Sperini, Studer/van den
Berg, Matteo Terzaghi & Marco Zurcher, Bernard Voita.

Ici et maintenant | L'art suisse des dernieres 30 années de la collection
Kunst Heute

L’exposition offre un apergu représentatif de la création suisse contemporaine
du début des années 1980 a nos jours, avec les ceuvres de la collection de la
Fondation Kunst Heute, fondée en 1982 et ayant son siege a Berne. Soutenue
par quelgues mécenes bernois, la fondation s’était donnée pour mission de
constituer une collection indépendante d’ceuvres d’art de jeunes créateurs
suisses. Celle-ci a bénéficié, jusqu’a une date récente, d’un enrichissement
constant coordonné par une commission d’acquisition composée de jeunes
professionnels de I'art, acteurs de la médiation ou artistes.

L’exposition montre des ceuvres qui interrogent les réalités existentielles
contemporaines, caractéristiques de la postmodernité.

In the Here and Now! Swiss Art of the Last 30 Years from the Kunst Heute
Collection

The Exhibition offers a representative insight into contemporary Swiss artistic
creation from the early 1980 through to the present, with its selection of artworks
of the collection Kunst Heute Foundation, founded in 1982 and based in Bern.
In cooperation with some of Bern’s patrons of the arts, the Foundation set itself
the goal to put together an independent collection of recent Swiss art. Until a
short while ago, the collection has been constantly expanded by the purchasing
committee, comprised of young art mediators and artists. The works selected
for the current show investigate what is characteristic for the reality of our lives
today, for the contemporary world we call post-modern.

Curatrice / curator : Sarah Merten

Images :

© Thomas Hirschhorn, Collage Truth, Nr. 37, 2012, collage, divers media, 36,5x42,5 cm.
Kunstmuseum Bern, gift Kunst Heute foundation © 2014, ProLitteris, Zlrich

© Christoph Draeger, Khao Lak, Phang-nga, Thailand, Dec 27 2010, from the Series Voyages
apocalyptiques, 1994-2004

© Fischli / Weiss, Equilibres : Die Gesetziosen (Outiaws), 1985, série Stiller Nachmittag, c-print,
40x30 cm



Prix Elysée 2014
Musée de I'Elysée, Lausanne, 30.01. - 03.05.2015
www.elysee.ch  www.prixelysee.ch

Avec / with : Anoush Abrar, Mari Bastashevski, Philippe Chancel, Annabel Elgar,
Agnes Geoffray, Martin Kollar, Marco Poloni, Kourtney Roy

Le Prix Elysée est un prix de soutien a la production dans le domaine de la
photographie. Résultat d’un partenariat entre le Musée de I'Elysée et Parmigiani
Fleurier, il offre une aide financiére et un accompagnement muséal a huit artistes
passionnés par la photographie et le livre. lls ont été sélectionnés par le musée
parmi plus de 400 candidatures venues du monde entier.

The Prix Elysée is a prize that supports production in the field of photography. It
is the result of a partnership between the Musée de I'Elysée and Parmigiani
Fleurier, offering financial aid and museum support to eight artists who are
passionate about photography and books. They were selected by the museum
among over 400 applications received from around the world.

Cuatrices / curators : Anne Lacoste & Pascal Hufschmid, Emilie Delcambre,
Cécilia Suare

Images : © Anoush Abrar, Sans titre, de la série Jashari, 2014
© Martin Kollar, de la série Provisional Arrangement, 2013-2014

MORE...

William Eggleston. From Black and White to Color
Musée de I'Elysée, Lausanne, 30.01. - 03.05.2015
www.elysee.ch

"Je devais me rendre a I'évidence que ce que j'avais a faire, c’était de me
confronter a des territoires inconnus. Ce gqu’il y avait de nouveau a I'époque,
c’étaient les centres commerciaux — et c’est ce que j'ai pris en photo."

William Eggleston

Ala fin des années 1950, Eggleston commence a photographier autour de chez
lui, dans le sud des Etats-Unis, utilisant des pellicules 35 mm noir et blanc. Il a
développé un style photographique personnel qui fagonnera, a la fin des années
1960, son travail en couleur. C’est une vision inédite de I’Amérique quotidienne,
banale, avec ses typologies : les supermarchés, les bars, les stations-services,
les voitures et des personnages fantomatiques perdus dans 'espace. Présenté
en 1976 au MoMA, le travail en couleur d’Eggleston marque un tournant dans
I’histoire de la photographie.

This is William Eggleston's first exhibition at the Musée de I'Elysée. Eggleston
was a pioneer of color photography. In the late 1950s, he stood out for his
unusual vision of American contemporary society and his interest in the
vernacular (supermarkets, bars, cars, ceilings). Through one hundred silver-
gelatin and color prints, the exhibition shows the evolution, ruptures and most of
all the radicalism that appeared in his work when he took up color photography
in the late 1960s.

Images :
William Eggleston, Sans titre, vers 1970 © William Eggleston. Artistic Trust, collection of the
artist
William Eggleston, Sans fitre, tirée de Los Alamos, folio 1, Memphis, 1965 © William Eggleston.
Courtesy Wilson Centre for Photography

MORE...


http://www.near.li/html/next/elysee_201503.html
http://www.near.li/html/next/elysee_201502.html

Photobooks.Elysée
Musée de I'Elysée, Lausanne, 30.01. - 03.05.2015
www.elysee.ch  www.prixelysee.ch

Le Musée de I'Elysée a accueilli en 2014 une importante collection de livres de
photographie réunie par Christoph Schifferli. Plus de 5'000 ouvrages, pour la
plupart rares ou inédits, ont ainsi rejoint les 12'000 livres de la bibliotheque du
museée. L’exposition est I'occasion de montrer les ouvrages publiés par William
Eggleston, lui-méme trés influencé par certains livres. L’historique de I'essor du
livre de photographie, ainsi que des thématiques telles que les livres sur le corps,
le sport, la mode ou l'industrie sont aussi mis en lumiere. L’exposition permet
également de présenter le vaste projet de numérisation de la bibliotheque, qui
se fait en collaboration avec le Laboratoire des humanités digitales de I'EPFL. Le
livre objet historique co6toie ainsi le livie numérique, mettant en lien la
conservation des livres et leur nécessaire diffusion.

In 2014, the Musée de I'Elysée received a sizeable collection ofphotography
books assembled by Christoph Schifferli. Over 5,000 books, most of them rare
or unique, were added to the museum library’s 12,000 books. The exhibition
Photobooks.Elysée showcases works published by William Eggleston, who was
himself very influenced by certain books. It is also an opportunity to present the
vast ongoing project to digitize the museum’s library which is being undertaken
in collaboration with EPFL’s Digital Humanities Laboratory. Thus, books as
historical objects appear alongside digital publications, linking the importance of
their conservation with the necessity of their dissemination.

Curateurs / curators : Daniel Girardin & Daniel Maury.

Images : © Yannick Luthy et Cloé Giotto, Extrait de la collection Christoph Schifferli
© Reto Duriet, Collection Schiffert; bibliotheque du Musée de I'Elysée, Lausanne

Drive In
Bildhalle, Kilchberg, 06.03. - 30.04.2015
www.bildhalle.ch

With : Bruno Augsburger, René Burri, Lillian Birnbaum, Nicolas Dhervillers, Elliott
Erwitt, Leonard Freed, René Groebli, Maurice Haas, Léon Herschtritt, Thomas
Hoepker, Claudia Imbert, Simone Kappeler, Xavier Lambours, Jason Langer,
Tobias Madorin, Axel Martens, Inge Morath, Gérard Musy, Hans Peter Riegel,
Emil Schulthess, Paul Senn, Louis Stettner, Sam Shaw, Arthur Tress, Burk Uzzle,
Raffael Waldner.

Drive In'is an exhibition about cars, showing the approach of this subject by
numerous photographers, from the fifties to nowadays. When Elliott Erwitt,
during and after the depression era, photographed those rolling dreams with his
candid sense of humor and irony, cars, especially the very large and imposing
ones, were already a landmark in the American landscape. When René Burri
travelled to Brazil to document the building of modern cities, one of his most
stunning photographs, Men on a roof top, Sao Paulo, 1960, is a view of the rush
hour traffic on a busy street. Simone Kappeler, another Swiss photographer,
drove through America in 1981, 30 years after her fellow countryman Robert
Frank, and took pictures with her Hasselblad, a Polaroid and cheap toy cameras
like Diana. She saw America in color, influenced by American movies and
photography. Symbol of the American dream, of the rise of the middle class and
of individualism through the whole XXth century, cars appear in a great amount
of photographies.

With the rise of Street Photography, cars were bound to peep out on most
photos taken. Still cars are photographed not only as a transportation device
through the packed streets of cities or in the great outdoors emptiness but also
as a traveling place of intimacy in the public space, where people talk, eat, sleep,
love, as in a ever moving home. For photographers, cars are elements of decor,
mechanical sculptures with their own modern esthetic, frames that echoes the
camera’s viewfinder but also boxes where small scenes take place between
people as in a moving theater.



Cars ends up belonging to a cinematographic imaginary and become a subject
for their own esthetic qualities of machines and the symbolic of speed, power
and freedom they convey.

Curators : Esther Woerdehoff, Paris and Mirjam Cavegn, Bildhalle

Images : Courtesy Galerie Esther Woerdehoff, Paris

Claudia Imbert, Le Garage, 2012, 30 x 40 cm, vidéo HD 2min et c-print

René Burri, Central Park, New York City, USA, 1967, tirage Lambda, 30x40 cm

Nicolas Dhervillers, Untitled no. 6, 2013, Road Movie, tirage Lambda sous diasec, 76x120 cm
Simone Kappeler, Los Angeles, 18.7.1981, 1981, lifochrome color print, 120x180 cm

Martin Parr. Bad Weather
Espace JB, Carouge, 28.02. — 01.05.2015
www.espacejb.com

Martin Parr, né en 1952 a Epsom dans le Surrey, a fait ses études de
photographie a I'école polytechnique de Manchester de 1970 a 1973. Depuis
cette époque, il se consacre a de nombreux projets photographiques, abordant
des thémes sociaux tels que le tourisme, le luxe, la nourriture anglaise. Son
usage de couleurs saturées et criardes, ainsi que du flash pour accentuer la
dramaturgie du moment et pour écraser les perspectives ou la profondeur de
champ ont créé une écriture visuelle unique, ou cohabitent habilement une
profonde et fine analyse de nos sociétés occidentales et un certain humour
" british " qui se rit de ses travers, de ses dérives.

La série Bad Weather est une ceuvre fondatrice qui a donné naissance a un
premier ouvrage éponyme. L’image, d’'une approche plus traditionnelle, y est
traitée en noir et blanc. Le cadrage des photographies est classique a certains
égards mais le travail porte clairement les germes qui définiront sa démarche,
son style et qui I'imposeront comme 'un des photographes contemporains
incontournables. Martin Parr, membre de I'agence Magnum Photos depuis
1994, est I'auteur de plus de 80 livres et éditeur de plus de 30 autres dont
notamment les fameux 7he Photobook: A History en trois volumes édités avec
Gerry Badger.

Dominique Teufen. entfaltet (unfolded)
Christophe Guye Galerie, Zurich, 26.02. — 02.05.2015
www.christopheguye.com

" In her recent series Dominique Teufen takes on a subject that she began
exploring in 2011: the paper trompe-l'ceil. At that time she photographed a
sheet of paper that had been folded and unfolded several times, then folded and
unfolded the photograph and finally took a new photograph of the photograph.
The resulting potentiated optical illusion joins the tradition of refined — especially
baroque - illusions and visualises most beautifully the discrepancy between
appearance and reality. Taking up folded paper again as a motif and applying
her experiences with the flashlight sculptures, Dominique Teufen’s latest
series gefalfete Schatten belichtet (Folded Shade FExposed) explores the
sculptural quality of specially illuminated glossy photo papers whose bent
corners cast dramatic shadows or cause subtle shading. The brilliantly staged
and photographed folds pay homage to nothing less than light itself. " Dr. phil.
Gabirielle Obrist, Director and Co-curator of the Kunsthalle Wil/St Gallen

Images : © Dominique Teufen. Courtesy Christophe Guye Galerie
Dominique Teufen, circumvented, 2014, c-print, 100x150 cm
Dominique Teufen, twofola, 2014, c-print, 70x105 cm



Eva Leitolf. Postcards from Europe
Espace Quai 1, Vevey, 18.03. - 02.05.2015
www.quail.ch

Dans cette série en cours depuis 2006, Eva Leitolf examine comment les
sociétés européennes se relient aux frontieres extérieures de I’'Union européenne
et se représentent les conflits internes qui y sont associés. Congu comme un
travail de recherche sur le long terme, cette archive ne se concentre pas sur la
souffrance des migrants, un théme qui a déja été largement documenté, mais
sur les structures et les procédures avec lesquelles les Etats européens
répondent, traitent et administrent les phénomenes migratoires et sur les
mesures mises en place pour contréler les frontieres extérieures de I’'Union.

Combinant images et textes, I'artiste explore la tension entre ce qui peut étre vu
et ce qui est laissé a I'imagination, testant ainsi les possibilités et les limites de la
représentation visuelle. La méthode d’Eva Leitolf remet en cause l'idée que la
photographie est universellement compréhensible, sans aucune connaissance
préalable ni information sur le contexte dans laquelle une image a été prise. Elle
questionne également la maniére dont les medias témoignent du sort des
réfugiés aujourd’hui. Eva Leitolf évite résolument le choc de la violence et
poursuit plutét une photographie qui ignore soigneusement les codes
médiatiques et évite I'instrumentalisation des émotions.

Née en 1966 en Allemagne, Eva Leitolf est diplomée du California Institute of the
Arts. Son travail a entre autres été exposé a la Pinakothek der Moderne a
Munich, au Rijksmuseum d’Amsterdam ou a la Wallach Art Gallery in New York.
Elle est également intervenante réguliere dans des écoles d’arts et des
universités internationales, notamment a [I'Ecole de photographie de
Vevey.Postcards from Europe 03/13, la premiére partie de sa recherche, a été
publié en 2013 aux éditions Kehrer (Berlin).

En 2011, Eva Leitolf a participé au Grand Prix international de photographie de
Vevey organisé par le Festival Images.

Postcards from Europe 03/15

In this series that has been in progress since 2006, Eva Leitolf examines how
Europe, and the European Union in particular, deal with its external borders and
the associated internal conflicts. Combining images and text, the artist explores
the tension between what can be seen and what is left to the imagination,
therefore testing the possibilities and limits of visual representation. Eva Leitolf’s
method challenges the idea that photography is universally understandable,
without any prior knowledge or information about the context in which a photo
has been taken. She also questions the way in which the media bears witness
to the fate of refugees today. Eva Leitolf steadfastly avoids the impact of
violence, carefully disregards media codes and avoids exploiting emotions in her
photography.

Images : Eva Leitolf, de la série Postcards from Europe, 2006-en cours (priere de cliquer sur
"more" pour lire le texte accompagnant les images)

MORE...

Clouds in the Cave
Fri Art - Centre d'art / Kunsthalle, Fribourg, 27.02. - 03.05.2015
www.fri-art.ch

Avec: Florian Auer, Neil Beloufa, Alan Bogana & Marta Riniker-Radich, Carmen
Gheorghe, Aurélien Mole & Syndicat, Artie Vierkant et Phillip Zach.

Les médias constituent le principal mode de réception de I'art par le public. Cette
situation est allée de pair avec le développement des mass-médias depuis les
années 1950. En raison de leur fonctionnement en réseau, les nouveaux médias
ont intensifié ce mode de transmission, quiconque étant désormais a la fois
récepteur, producteur et disséminateur d’information, autrement dit, un
opérateur médiatique. Poussant cette logique jusqu’a I'extréme afin de la
questionner, Clouds in the Cave se fonde sur le constat provocant qu’une
exposition ne serait qu’un prétexte a produire des images et non plus un moyen
de sanctifier des objets selon la logique propre a I'ere industrielle qui perdure
dans les musées.


http://www.near.li/html/next/quai1_201503.html

Le premier étage de Fri Art est transformé en un dispositif qui fait référence a un
studio de photographie ou un fond blanc permet de faire disparaitre angles et
arétes afin de donner lillusion d’un vide dans lequel les objets semblent flotter.
Le white cube se mue alors en white box. Les conditions de la future mise en
page de I'exposition sont ainsi amplifiées. Le regard du spectateur s’assimile
des lors a celui du photographe. Il voit une succession d’images qui se
recombinent au fur et a mesure de sa déambulation.

Cette circulation des expositions et des ceuvres sous formes d’images n’est pas
sans influence sur leur conception. Dans son texte My Work for Magazine Pages,
Dan Graham remarquait ceci: " Lors de mon expérience de galeriste, j’ai appris
que si une ceuvre n'avait pas bénéficié de textes critiques et de reproduction,
elle avait du mal a étre reconnue comme de l'art. Il semblait que pour qu’une
ceuvre soit définie comme ayant une valeur artistique, il fallait qu’elle soit exposée
dans une galerie, qu’on écrive a son propos et qu’elle soit reproduite sous la
forme d’une photographie dans un magazine. " (in Gary Dufour, Dan Graham,
cat. exp., Perth, Art Gallery of Western Australia, 1985). La valeur artistique et
par conséquent économique d’un objet dépend de son contexte mais aussi de
sa médiatisation. Dans le modele du réseau, cela implique qu’une exposition et
une ceuvre doivent étre performantes pour accéder aux bonnes plateformes et
agréger les clics et les mentions « j’aime ». La photogénie devient une condition
essentielle du succes.

Clouds in the Cave présente une série d’ceuvres dont on pourrait dire que, si
elles étaient des sujets, elles seraient " conscientes " d’étre photographiées. Loin
de s’asservir totalement aux impératifs photographiques, certaines " jouent "
avec l'objectif en cherchant a faire mentir 'image qu’on tirera d’elles. Allant
jusqu’au bout de la logique de I'exposition, la proposition de Phillip Zach se
détache de I'espace physique pour se loger uniquement dans le travail de
documentation photographique de I'exposition, par I'intermédiaire d’une
distorsion dans ces images. L’exposition sera des lors également
immédiatement visible sur le site internet du centre d’art afin de permettre au
spectateur d’expérimenter et de déjouer les pieges qui s’offrent a sa perception
dans un aller et retour entre I'espace physique et I'écran. L’ensemble peut se
lire comme un théatre d’ombres, une caverne de Platon, ou pour paraphraser
Jean Baudrillard, les simulacres ne cachent pas une vérité, mais constituent la
seule réalité.

Curateur : Sylvain Menétrey

Images : Florian Auer, Blue Frints, 2014 ; Artie Vierkant, Color Rendiition Chart #38 PSD, 2015
Aurélien Mole, Sans titre, 2015 ; Phillip Zach, Wormhole, 2015

Robert Heinecken. Lessons in Posing Subjects
Fri Art - Centre d'art / Kunsthalle, Fribourg, 27.02. - 03.05.2015
www.fri-art.ch

" There is a vast difference between taking a picture and making a photograph. "
Robert Heinecken

Bien qu’il ait rarement eu recours a un appareil photo durant sa carriere, Robert
Heinecken (1931-2006) est considéré comme I'un des photographes américains
d’aprés-guerre les plus influents. Se définissant plus volontiers comme un " para
photographe ", Heinecken a exploré la nature de la photographie en remettant
sans cesse en cause les idées traditionnelles lui étant associées, et ce a travers
une grande variété de techniques, y compris la sculpture, la vidéo, la gravure et
le collage.

L’exposition au Fri Art examine une période charniere dans la carriére de Iartiste,
au cours de laquelle Heinecken utilise un appareil photographique, le Polaroid
SX-70. La présentation inclut les premiers exemples d’ceuvres utilisant cette
technique a partir du milieu des années 1970 jusqu’a son aboutissement le plus
iconique, la série Lessons in Posing Subjects datée de 1981-82 et présentée
dans son intégralité. Jouant de I'effet de réel inhérent aux clichés instantanés,
I'artiste re-contextualise dans cette série des images trouvées dans des
catalogues de vente par correspondance, qu’il juxtapose a des textes ironiques.



A la fois séduisantes et pleine d’humour, ces " lecons " n'en sont pas moins
provocantes et témoignent de I'engagement de cet artiste controversé qui
n’hésitait pas a qualifier sa pratique artistique de " guérilla ". Annonciatrice de
la Pictures Generation qui émerge a I'époque, I'ceuvre de Heinecken explore
I'effet normalisant des mass médias et les liens entre I'original et la copie, tout
en poursuivant les themes qui traversent son ceuvre, tels que la culture populaire
ameéricaine, le mercantilisme, la pornographie et le genre.

Despite rarely using a camera during his career, Robert Heinecken (1931-2006)
is widely considered one of the most influential post-war American
photographers. Describing himself as a 'paraphotographer’, Heinecken tirelessly
explored the nature of photography and the ideas traditionally associated with it,
through a large variety of techniques, including sculpture, video, printmaking and
collage.

The exhibition at Fri-Art examines a pivotal period in the artist's career, during
which Heinecken used a Polaroid SX-70 camera. The presentation includes the
first examples of works using this medium, starting in the mid-1970s until his
most iconic project, the series Lessons in Posing Subjects, dating from 1981-
82, and presented here in its entirety. Playing with the reality effect inherent to
instant photographs, the artist re-contextualizes images found in mail order
catalogues, which he juxtaposes with ironic texts.

At once seductive and full of humour, his 'lessons' are no less provocative,
bearing witness to the commitment of this controversial artist, who considered
his approach a form of 'guerrilla’ artistic practice. A pioneer of the Pictures
Generation, which emerged at the time, Heinecken explored the standardising
effect of mass media and the link between original and copy, while pursuing
themes that span his entire oeuvre, such as American popular culture, consumer
society, pornography and gender.

Curateurs / curators : Devrim Bayar & Balthazar Lovay

Images : © Robert Heinecken, Lessons in Posing Subjects: Standard Pose #1
(Hands/Neck/Heaa), 1982, details. Courtesy The Robert Heinecken Trust

Geraldo de Barros et Denis Juetzler. Maitriser |'extréme
Espace L, Carouge, 11.03. - 08.05.2015
www.espacel.net

" En proposant cette exposition, je suis partie de I'intuition de réunir deux artistes
actifs dans différents champs des arts visuels et qui utilisent, ou utiliserent, la
photographie comme une technique et un moyen d’expression, construisant
des panoramas de I'inconscient avec une absolue "maitrise de I'extréme”. [...]
Avec les Sobras, Geraldo de Barros récupére de banales photographies
produites au long de sa vie. On y voit la famille, les voyages, les anniversaires.
Des paysages sans figures humaines ou des silhouettes découpées révélant leur
absence. Le découpage, le recadrage, la singularité du fragment
photographique, tout cela participe a déplacer ces images d’une archive intime
vers une narration universelle, libérée qu’elles sont de leurs caractéristiques
individuelles et anecdotiques.

Les photographies de Denis Juetzler sont des portraits d’'une nature qui essaie
de ne pas se faire remarquer. Une banalité qui guette, rassurante presque, s'il
n'y avait la trace de lartiste, ou en tout cas lattestation d’'une normalité
bousculée par un fort désir de re-construction. Il y a du vertige dans ces sous-
bois et ces entrelacs de branches. Il provient de la faculté de Denis a nous faire
douter des limites de la photographie. La retouche numérique, intuitive et sans
tabou moral, dialogue avec la fagon dont Geraldo découvrit la photographie
lorsqu’il réalisa des 1946 sa sérieFotoformas.



Les deux artistes recréent des images qui refusent le naturalisme. Avec
les Sobras, Geraldo intervient sur un négatif, tres souvent en couleur et qu’il n’a
parfois pas fait lui-méme, créant avec son agrandissement en noir et blanc de
nouvelles fagon de (le) voir. Denis intervient sur la multiplication de couches dans
ses images numériques, les agrandissant ou les déformant jusqu’a obtenir le
degré souhaité pour son paysage exact. Entre les deux artistes, une méme
liberté pour deux approches différentes, séparées par un "avant" et un "apres"
Photoshop." Fabiana de Barros (extraits)

Curatrice : Fabiana de Barros

Images : Geraldo de Barros, de la série Sobras, 1996-1998
Denis Juetzler, Composition 163 et Composition 534, série en cours

Bruno Serralongue. La terre est un crocodile
Mamco - Musée d'art moderne et contemporain, Genéve, 18.02. - 10.05.2015
WWW.mamco.ch

La terre est un crocodile de Bruno Serralongue (1968, FR) est constituée d’une
sélection d'images liées a trois événements récemment traités par les organes
de presse. La photographie n’existe ainsi qu’a partir de I'univers médiatique que
B. Serralongue contourne, déplace et critique. Une fagon pour lui de partir d’un
conditionnement donné pour inventer des images dotées d’une indéniable
charge politique. Le titre de I'exposition fait référence a la question du droit du
sol dont il est question ici.

Calals (2006-2008), la premiere série d’'images, concerne les migrants postés a
Calais qui cherchent par tous les moyens a rejoindre la Grande-Bretagne.
L'artiste dresse un état des lieux accablant en montrant les conditions précaires
dans lesquelles des hommes tentent de survivre avant d’aller ailleurs. La
deuxieme série, Florange (2011-2013), porte sur la lutte des ouvriers des hauts
fourneaux d’ArcelorMittal a Florange et a Hayange dans le nord de la France.
Ceux-ci ont fait greve pendant de longs mois pour s’opposer, sans succes, a la
fermeture de leur lieu de travail. Enfin la troisieme série d’images, Notre-Dame-
des-Lanaes, (2014-en cours), concerne le site de construction du futur aéroport
de Nantes sur lequel sont installées nombre de personnes hostiles au projet.
Pour prendre chaque ensemble de photos, B. Serralongue est allé sur place
apres avoir sélectionné les événements par voie de presse, une fagon pour lui
de se réapproprier des faits et gestes amplement médiatisés.

Bruno Serralongue’s The earth is a crocodile exhibition is a selection of
photographs from three series of pictures taken over the past few years. Each
one is about a specific situation, a particular political context, and offers a view
of an event that has become a focus of media attention — for these photographs
only exist because of the media world, which Serralongue circumvents, shifts
and, in his own way, criticises. Starting with a prepackaged event, he creates
images that carry an unmistakable political charge. La Terre est un crocodile —
a title that refers to the issue of land, and more specifically land rights, which
pervades the exhibition — shows three events recently covered by the press.

Images :

Bruno Serralongue, de la série Notre-Dame-des-Landes, septembre 2014

Bruno Serralongue, Abri #4, de la série Calais, Calais, avril 2007

Bruno Serralongue, £n greve, devant ['usine a froid d’ArcelorMittal, de la série Florange, 7 mars
2012



After Dark. CEuvres de la collection du Frac Tle-de-France
Mamco - Musée d'art moderne et contemporain, Geneve, 18.02. - 10.05.2015
WWwW.mamco.ch

Avec / with : Erica Baum, Maurice Blaussyld, Alejandro Cesarco, Isabelle
Cornaro, Haris Epaminonda, Elise Florenty et Marcel Turkowsky, Mark Geffriaud,
Jodo Maria Gusméo et Pedro Paiva, Benoit Maire et Etienne Chambaud, Ralph
Eugene Meatyard, Florence Paradeis, Tobias Rehberger, Jimmy Robert, Bojan
Sarcevic, John Stezaker.

Dans un espace entierement plongé dans I'obscurité, I'exposition présente un
ensemble d’ceuvres ayant toutes en commun de donner a percevoir certaines
formes du réel dont le sens tend irrémédiablement a nous échapper. Que ce soit
un message écrit au mur avant d’étre volontairement gommeé (Jimmy Robert),
une série de caisses plates en bois contenant des objets auxquels nous n’aurons
jamais acces (Maurice Blaussyld), un groupe de personnes qui resteront toujours
anonymes (Ulla von Brandenburg), ou encore un ensemble d’images visibles
qu’un instant au gré du balayage d’un faisceau lumineux (Mark Geffriaud), il est
régulierement question d’'une approche, d’indices, de signes plus
qu’évocateurs, mais qui ne dévoileront jamais totalement ce gu’ils semblent
pourtant vouloir nous révéler. D’une certaine maniere, ces ceuvres semblent
nous indiquer que I'essentiel, précisément, est ailleurs. Non pas dans la
résolution définitive d’'un ensemble de faits qui nous seraient rapportés — le
croire serait un leurre — mais dans I’énigme elle-méme qui a chaque fois nous
est proposée.

In the completely darkened fourth floor of the museum, the exhibition presents
a set of works all showing certain kinds of reality whose meaning constantly
eludes us. Whether a message written on the wall before being deliberately
rubbed out (Jimmy Robert), a series of flat wooden crates containing objects we
will never have access to (Maurice Blaussyld), a group of people who will always
remain nameless (Ulla von Brandenburg) or a set of images that are only visible
for a moment as they are swept by a beam of light (Mark Geffriaud), these highly
suggestive approaches, clues and signs will never entirely reveal what they
seemingly want to. What they seem to tell us is that the essential is elsewhere
— not in the final resolution of a set of reported facts (it would be a delusion to
believe that), but in the underlying enigma.

Curateur / curator : Xavier Franceschi

Images : © Jimmy Robert, Sans titre, 2005, détail. Collection Frac lle-de-France
© John Stezaker, Mask XXXVilj, 2007. Collection Frac lle-de-France
© Mark Geffriaud, Polka Dot, 2008. Collection Frac lle-de-France. Photo : Martin Argyroglo

The Potential of the Unconscious. Moving Parallels in Photographic Art
MACT/CACT, Bellinzona, 28.02. - 10.05.2015
www.cacticino.net

Avec / with : Andrea Good, Stefania Beretta, Dorothee von Rechenberg,
Alessandra Spranzi, Annelies Strba, Mark Yashaev

The Potential of the Unconscious. Moving Parallels in Photographic Artis the title
of the exhibition that inaugurates the 2015 season at the MACT/CACT, featuring
artists who either work primarily with the camera or who draw on its potential,
and making the borders between the concept of ‘photography’ and its more
generic and parallel peer of ‘art’ permeable. At some time in the fifties and sixties
of the last century, artists started becoming intrigued with technology, so much
s0 as to induce many of them, by the seventies, to perceive photography as an
artistic expression. In time, this has unleashed a great number and variety of
influences, in film, the cinema, video, the lexicon of advertising graphics, still and
animated cartoons, performance art, documentaries and so on. This is how it
came about that a genre that, from a certain standpoint, had a strong identity of
its own at that time (i.e. working on the idea of ‘pure photography’), thenceforth
lost its specific connotation, took to the wing and cross-fertilised with other and
parallel forms of production. In the area of traditional art, however, this
phenomenon took rather longer to crystallise than in that of photography, in due



course giving evident form to the trans-medial and post-contemporary artistic
society that is more usually derived from increasingly homogeneous and unisex
manifestations that have contributed to clarifying the outlines of a weak, tribal
society like ours.

The artists we have analysed and chosen have every right to be classified among
the group of authors who, in the early days of this process of renewal taking
place within art’s relationship with technology, focused on studying the machine
as a phenomenon to be examined, in a society undergoing change and
witnessing a dangerous prevalence - also from the point of view of
communications and of economic and political propaganda and proselytism —
of the ‘medium’ over the ‘message’. The investigation that became necessary in
the course of the last few years aimed to understand the extent to which the
signifier comes before the significance, creating an aesthetic all of its own. These
days, this is an investigation that takes the form —in all areas of artistic production
- of understanding art in relation to its formal definition as induced by technology
itself or, for example, by the market that can be related to the world of political
and commercial information or of the social networks. Every serious study about
art passes inevitably through a process of criticising and questioning what
qualifies as ‘aesthetic’ art.

While in the Golden Age of photography, it acknowledged all the weight of its
own responsibility, these days it is discussed in bi- or multilateral terms, when
the artist focuses on researching the trans-medial character of the means of
production, i.e. on the denial of its predominance in any form.

So although the artists whose works are on show in this exhibition use their
cameras like painters would use their brushes and palette, they depart from the
traditions of photography and also overcome the embarrassment of the machine
as the pregnant element fundamental to aesthetic production.

Mario Casanova [translation Pete Kercher]

Images : © Mark Yashaev, Undecideqd, 2014

© Stefania Beretta, Paesaggi improbabili #18, 2013, sewed photograph
© Stefania Beretta, #03, 2014, sewed c-print

© Dorothee von Rechenberg, Lichtung /, 2008

Paul Strand. Photography and Film for the 20th Century
Fotomuseum Winterthur, Winterthour, 07.03. - 17.05.2015
www.fotomuseum.ch

Le photographe américain Paul Strand (1890-1976) est mis a I’honneur dans la
premiere rétrospective majeure qui lui est consacrée en Europe. Le parcours de
I'exposition rend compte des images qu'il a réalisées des années 1910 aux
années 1960 : aussi bien des portraits de rue candides que des gros plans de
formes naturelles ou mécaniques, ainsi que les expérimentations du
photographe dans les domaines de I'abstraction et de la réalisation de films.
Paul Strand a toujours été animé par une forte conscience sociale ainsi qu’un
sens du devoir en tant qu’artiste. Il était persuadé que sa responsabilité en tant
que photographe était de rendre compte du combat humain quotidien, aussi
bien économique que politique.

This is the first major retrospective in Europe of the work of Paul Strand (1890—
1976), one of the great photographers of the twentieth century. The exhibition
reveals the multiplicity of his practice, from his early efforts to secure
photography’s position as a modemist art form, to his embrace of film-making,
to his important post-war photo books. Strand is revealed as a complex and
contradictory figure: a stubborn aesthete, a communist sympathiser and a
pastoralist motivated by a strong sense of social purpose.

The exhibition begins with Strand’s rapid mastery of the prevailing avant-garde
styles of the 1910s and his growing interest in urban subject matter, including a
series of innovative close-up portraits of people taken on the streets of New
York. After 1945, Strand devoted his energies primarily to the production of
photo books, offering him the opportunity to create complex portraits of people
and place. The exhibition concentrates on three of his most important
productions, including his portrait of the Italian village of Luzzara, published
as Un Paese in 1955. Concentrating on the lives of ordinary people, Strand’s
photography provides a moving testimony to the democratic qualities of
everyday life.



Publication : Peter Barberie, Pau/ Strand - Master of Moadern Photography,
Philadelphia Museum of Art / Yale University Press, 2014

Images : Philadelphia Museum of Art, The Paul Strand Retrospective Collection. © Estate of Paul
Strand

Paul Strand, White Fence, Port Kent, New York, 1916, tirage gélatino-argentique, 24.5x32.5 cm
Paul Strand, Young Boy, Gondeville, Charente, France, 1951, tirage gélatino-argentique,
19.4x24.4 cm

Paul Strand, 7he Family, Luzzara (The Lusettis), 1953, tirage gélatino-argentique, 29x37 cm
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Meinrad Schade. La guerre sans la guerre / War without war
Fotostiftung Schweiz, Winterthur, 07.03. - 17.05.2015
www.fotostiftung.ch

Voila plus de dix ans que Meinrad Schade (né en 1968) travaille a son projet or,
neben und nach dem Krieg — Spurensuche an den Réndern der Konflikte. 1| a
voyagé dans différentes régions de I'actuelle Russie et dans des pays de I'ex-
Union soviétique, en lIsraél et en Cisjordanie, pour documenter des conflits
passés, qui couvent encore et qui pourraient éclater a nouveau dans des
reportages d’une grande sensibilité. La nouvelle exposition de la Fondation
suisse pour la photographie est consacrée a ce projet.

Meinrad Schade n’est pas un photographe de guerre au sens classique du
terme, de ceux qui courent les points les plus chauds du globe pour alimenter
la presse a grand tirage d’'images violentes prises sur le vif. Il tourne méme
délibérément le dos a ce « marché » florissant, notamment sur I'lnternet. D’'une
part, admet-il, parce qu’il n’a pas le courage de faire des photos brutales, d’autre
part, parce qu’il ne croit pas que des images de ce genre aient un effet salutaire
de sensibilisation ou de dissuasion. Meinrad Schade travaille lentement et sur la
durée. Il se concentre sur les scenes en marge du grand théatre de la guerre,
sur des lieux et des événements que les médias négligent ou qui sont tombés
dans I'oubli.

Meinrad Schade (born 1968) has been working for more than ten years already
on his long-term project “Vor, neben und nach dem Krieg — Spurensuche an der
Randern der Konflikte”. He has travelled regions in today’s Russia and in states
of the former Soviet Union, Israel and the West Bank, engaging with former, still
smouldering and even recurring conflicts through his dedicated photo essays.
The new exhibition at the Fotostiftung Schweiz is devoted to this project.
Meinrad Schade is not a war photographer in the classical sense. He does not
take photographs at the hotspots of military conflicts so as to supply the
sensationalist press with images of violence. This “market”, which is also
flourishing today in the Internet, he deliberately opposes because, on the one
hand, he simply would not have the courage to pursue brutal war photography,
and on the other, because he questions the idea that images of that kind have
an enlightening effect or act as a deterrent. Schade works slowly and over longer
periods of time. He concentrates on the subsidiary scenes in areas of conflicts,
the places ignored by the media and forgotten.

Images : © Meinrad Schade

Meinrad Schade, Volgograd, anciennement Stalingraa,, Fédération de Russie, 2009
Meinrad Schade, Jéricho, Cisjordanie, 2014

Meinrad Schade, War & Peace Show, Beltring, Kent, Angleterre, 2009
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Tevfik Ataman. L’homme aux histoires 1984-2014
Fondation Auer Ory pour la photogaphie, Hermance, 07.03. - 24.05.2015
www.auerphoto.com

"Je ne construis pas une mémoire, par contre, j’en invente une de toutes pieces.
Je téléscope des vestiges, brouille des pistes et en dégage d’autres." Tevfik
Ataman

Exaltateur d’épanchements picturaux, manipulateur de formes, Tevfik Ataman
(1953, Istanbul) est un conteur brouilleur d’époques et de cultures. Il nous
entraine dans son laboratoire devenu dédale du Bazar ou 'on va s’égarer avec
bonheur parmi les morceaux de puzzles qui ne s’imbriquent pas, se
chevauchent, se lient, se heurtent, des images dans l'image, des miroirs
inversant I'abime, autant d’ingrédients nécessaires a ce travail précieux et précis
du miniaturiste plongeant dans les légendes d’'Asie, de Perse, d’Arabie, sans
oublier les scorpions, serpents, anes et autres animaux devenus invisibles entre
les plans.

Henri Cartier-Bresson. Premiéres photographies
MBAL Musée des beaux-arts, Le Locle, 22.02. - 31.05.2015
www.mbal.ch

En 1932, a I'age de 24 ans, Henri Cartier-Bresson (1908-2004) acquiert un
Leica, un appareil de photo léger et maniable. L’appareil — devenu mythique
grace a lui — devient I'extension de son ceil et ne le quittera plus. Il voyage,
transporte son Leica partout, et observe le monde a travers lui. C’est ainsi que
" I'ceil du siecle ", Henri Cartier-Bresson, I'un des photographes les plus influents
du 20e siecle, co-fondateur de la célébre agence Magnum Photos, a débuté sa
carriere. Apres s’étre essayé au dessin et a la peinture, la photographie Iui
permet de saisir ces instants du réel, le Leica représentant a ses yeux "
I'instrument parfait pour le dessin accéléré et I'exercice du regard sur la vie ". Il
photographie abondamment, d’abord en Céte d’lvoire ou il passe un an et dity
prendre ses premieres images, puis, envolté par le surréalisme, voyage en
France, en ltalie, en Espagne, au Maroc, au Mexique et a New York. En trois
ans, il pose sa grammaire visuelle et crée I'une des ceuvres les plus originales et
influentes de I'histoire de la photographie.

The Early Work. In 1932, at the age of twenty-four, Henri Cartier-Bresson
acquired a hand held Leica camera and his previously casual interest in
photography became a passion. Over the next three years he created one of the
most original and influential bodies of work in the history of photography. The
Museum of Fine Arts dedicates its new exhibition to the early work of
photography most beloved talent.

Images : © Henri Cartier-Bresson / Magnum Photos
Henri Cartier-Bresson, Calle Cuauhtermoctzin, Mexico, 1934
Henri Cartier-Bresson, Madrid, 1933

Morgenréte, aurora borealis and Levantin. Into Your Solar Plexus
Kunsthalle Bern, Berne, 30.01. - 07.06.2015
www.kunsthalle-bern.ch

Avec / with : Hans Bachmann, Jean Louis Auguste de Beaumont, Pauline de
Beaumont, Alfonso Bernardi, Donatella Bernardi, Luciano Bernardi, Egidio De
Rubelli, Andreas Dobler, Walter Eggimann, Franz Fedier, Fredrik Fermelin,
Noémie Gygax, Albrecht von Haller, Werner Hartmann, Konrad Hofer, Gustave-
Auguste Jeanneret, Heinz-Peter Kohler, Charles L'Eplattenier, Beat Lippert,
Davide Masi, Saloua Raouda Choucair, Katja Schenker, Hala Schoukair, Franz
Treichler, Robert Walser, Niels Wehrspann, Hugo Wetli et al.

La curatrice invitte de la Kunsthalle Bern, I'artiste et historienne de I'art
genevoise Donatella Bernardi, s’est laissé inspirer, a partir d’archives
photographiques privées de son oncle et parrain Alfonso Bernardi, par un
voyage visuel et multithématique a travers une diversité de domaines artistiques.



En partant de photographies spectaculaires, prises dans les années 70 par
Alfonso Bernardi lors de ses expéditions en Himalaya et au Proche-Orient,
I'exposition — dans I'esprit d’un cabinet d’art et de curiosités contemporain —
met en rapport histoire de I'art suisse et art moderne et contemporain au Liban.

For her engagement at Kunsthalle Bern, the guest curator Donatella Bernardi
has conceived a site-specific and highly personal exhibition project, which clearly
draws on local and national, almost prototypically Swiss myths: the heyday of
alpinism and the romanticization of the Swiss mountain landscape in 19th
century art are contrasted with (and hence contextualized through) works by a
Lebanese artist which have recently engendered a vigorous debate. A feminist
perspective on Arabic modernism and an interest in antique and contemporary
ruins in war-torn Syria will serve as points of reference. From the middle east,
the project’s journey leads to the snow-capped five-thousand-meter high peaks
of the Himalaya, following a route that was completed in 1976 by a now
legendary relative of Bernardi’s — the ascent to the summit serving as a metaphor
for the excursion into one’s own self, for the exploration of the artist’s supposedly
familiar and firm biographical roots. Both elusive and fascinating, such
biographical sediments play a role in all our lives — and they highlight the timeless
quality of historic and familial occurrences.

Curatrice / curator : Donatella Bernardi

Images : © Alfonso Bernardi

Sharon Lockhart. Milena, Milena
Kunstmuseum Luzern, Lucerne, 28.02. - 21.06.2015
www.kunstmuseumluzern.ch

Who is Milena? For the American artist Sharon Lockhart (b. 1964) she is a
specific friend, for the public the girl Milena stands as an example of a young
person asserting herself in spite of adverse conditions of life. Sharon Lockhart,
who became friends with Milena during a film project in £odz, Poland, portrays
the orphan girl’s transition from childhood to adolescence. The artist, however,
does not give away the teenager’s secrets, but puts the individual story in a
larger cultural context.

The remarkable friendship between Milena and Sharon Lockhart is the starting
point of the exhibition at Kunstmuseum Luzern. The artist is generally interested
in humans and places that have been forgotten or overlooked. For her projects
she becomes part of the people’s everyday life, and creates touching portraits
of individuals and social groups while applying minimalist aesthetics. For her
installations Sharon Lockhart uses photographs and videos, as well as strategies
and methods of documentary, anthropology and sociology.

Publication : Sharon Lockhart with texts by George Baker, Lars Bang Larsen,
Adam Budak, Fanni Fetzer and Camilla Larsson, published by Silvana Editoriale
/ Kunstmuseum Luzern.

Curators : Adam Budak and Fanni Fetzer

Images : © Sharon Lockhart. Courtesy the artist, neugerriemschneider, Berlin; Gladstone Gallery,
New York and Brussels; Blum & Poe, Los Angeles

Sharon Lockhart, Milena, Jarostaw, 2013, détail d'une série de 3 c-prints, chacun 128.8x103.3
cm, 2014

Sharon Lockhart, Audition Two, Darja and Daniel, 1994, c-print, 124x152.5 cm. The Sander
Collection



Christian Coigny. Photographies
Musée historique de Lausanne, 06.03. - 28.06.2015
www.lausanne.ch/mhl

" Combien de nouveaux clichés publiés chaque jour sur le site Facebook ? 350
millions ! Antidote au regne de la pléthore et de 'amnésie, les photographies de
Christian Coigny percutent le jeu de la culture horizontale. Elles sont I'exception
selon Godard (" Il'y a la culture qui fait partie de la regle. Il y a I'art qui fait partie
de I'exception.... "). On les suppose classiques, mais elles font dissidence. Elles
semblent silencieuses, mais elles parlent. Elles sont d’'une noblesse qui n’est
d’aucune élite, d’une rigueur qui n’appauvrit pas, d’un équilibre infiniment prét a
basculer...

Tour a tour Christian Coigny plonge aux sensibilités cristallisées durant son
enfance intime et réservée, remonte aux maitres du Quattrocento, revient aux
formes de I'architecture apparues en Europe entre 1925 et 1940, feuillette ses
souvenirs emplis de silhouettes et de corps admirés, regagne la peinture
américaine d’apres la Seconde Guerre mondiale, s’exhausse jusqu’au présent
pour y repérer quelques motifs d’enthousiasme et de désolation, redescend,
remonte et recommence. Tels sont ses voyages. "

Christophe Gallaz, " L’exception ", préface a Christian Coigny, Ides et Calendes,
2014

Le Musée historique présente quelque 70 tirages argentiques — portraits, nus,
natures mortes et paysages — en noir et blanc et évoque les travaux de Christian
Coigny pour la publicité et la mode, au service de marques prestigieuses
séduites par son esthétique.

Curateurs : Laurent Golay, Julie Casolo; avec la complicité de Thierry Zufferey

Images : Christian Coigny, Marco Cantalupo et Katarzyna Gdaniec pour Linga, 1994
Christian Coigny, Atelier, Lutry, 1996

Martin Becka. Dubai Transmutations
Musée suisse de I'appareil photographique, Vevey, 11.03.-21.09.2015
www.cameramuseum.ch

Martin Becka, photographe et enseignant d’origine tchéque, allie I'utilisation d’un
procédé des débuts de la photographie, le négatif sur papier ciré, avec I'usage
de chambres de voyage jusqu’a de grands formats (40x50 cm)... et la
représentation d’un sujet completement actuel voire futuriste dont les épreuves
positives sont tirées par contact sur papier salé et virées a I'or... Son travail,
choc entre le "temps suspendu” qu’impose |'utilisation de procédés du XIXe
siecle confrontés a un sujet contemporain au tempo frénétique, est parfaitement
dans la ligne des expositions thématiques du Musée suisse de I'appareil
photographique. En paralléle a la beauté de ces images qui touchent au sublime,
I’occasion est trop belle pour le musée d’évoquer plus en détail ce procédé mis
au point en 1851 par Gustave Le Gray.

Martin Becka est né en 1956 a Brno (Tchécoslovaquie). Depuis 1968, il vit a
Paris. Apres son baccalauréat et un CAP de photographie, il travaille comme
laborantin a I'agence Sépia, puis réalise rapidement ses premiers reportages
photos. De 1979 a 2000, il est pigiste pour la presse. Il couvre I'actualité politique
et sociale, réalise des sujets magazines, et fait des portraits de personnalités. En
parallele, il entreprend des le milieu des années 1980 des recherches sur
I'histoire de la photographie, les techniques photographiques préindustrielles et
démarre un travail personnel. Il obtient un DEA en Histoire des Techniques en
2006. A la fin des années 1990, il décide de se consacrer a son travail artistique,
aux recherches sur I'histoire de la photographie et a I'enseignement. Depuis
2002 il enseigne les procédés négatifs papier a I'Institut National du Patrimoine
Paris, il a enseigné la photographie aux Beaux Arts de Versailles de 2011 a2 2013.
Martin Becka a régulierement montré ses images dans des expositions
collectives et individuelles depuis le début des années 1990: Galerie Baudoin
Lebon, Paris, de 2004 a 2010, Galerie Empty Quarter, Dubai, de 2008 a 2012,
actuellement Galerie East Wing a Dubai.



Martin Becka, photographer and teacher from Czechoslovakia, combines the
use of a process going back to the beginnings of photography, printing the
negative on wax paper, with the use of travelling cameras and large formats (up
to 40 x 50cm)... and the representation of a completely modern, even futuristic
subject, whose print positives are produced by contact with salted paper and
then gold-toned.... His work, the juxtaposition of “time in suspension” imposed
by the use of XIXth century processes, confronting a contemporary subject at a
hectic tempo, is completely in line with our themed exhibitions. In parallel with
the beauty of these images that border on the sublime, the occasion is just right
for our institution to evoke in greater detail the process perfected in 1851 by
Gustave Le Gray.

MORE...

Charles Clos Olsommer et Olivier Lovey. Ailleurs - Paysages mystérieux
Musée C.C. Olsommer, Veyras, 21.03. - 13.12.2015
WWw.musee-olsommer.ch

Mettre son &me en mouvement, voyager, aller vers un ailleurs tout en restant
physiquement ici, les deux pieds ancrés dans le sol. Se laisser envo(ter par les
étranges paysages de Charles Clos Olsommer et Olivier Lovey. Entreprendre un
voyage mystérieux, entre réve et réalité, au-dela du visible...

Pour son exposition 2015, le Musée Olsommer souhaite mettre I'accent sur les
paysages imaginaires de Charles Clos Olsommer. Les ceuvres exposées, créées
entre les années 1910 et 1950, relatent le cheminement entrepris par I'artiste
tout au long de sa carriere, m0 par une seule aspiration : celle de trouver une
conjonction parfaite entre la nature et le symbole afin d’exprimer I'immensité du
monde a travers sa peinture.

Afin d’enrichir le propos et d’ouvrir une fenétre vers notre époque, les ceuvres
de Charles Clos Olsommer seront accompagnées des photographies du jeune
artiste contemporain Olivier Lovey, dont les ceuvres refletent sa fascination pour
le pouvoir d’évocation de la nature d’une part et I'altération de la réalité a travers
la photographie d’autre part.

Curatrice : Muriel Constantin Pitteloud
Evénement : Rencontre avec |'artiste Olivier Lovey, dimanche 19.04.2015, 10h

Images : Charles-Clos Olsommer, Arbres et solell, vers 1908, aquarelle sur papier, 256x363 cm
Olivier Lovey, Sans titre, 2013
Olivier Lovey, Sans titre, 2008

APPELS, CONCOURS / AWARDS & CALLS

ETAT DE FRIBOURG
STAAT FREIBURG

Service de la culture SeCu

Enquéte photographique fribourgeoise
Service de la culture du canton de Fribourg, CH
Prix / prize : CHF 20'000.-

Délai / deadline : 10.04.2014

www.fr.ch

Le Service de la culture du canton de Fribourg a créé I'Enquéte photographique
fribourgeoise en 1996. Il confie a un photographe la réalisation d’une enquéte
sur un sujet documenté. L’Enquéte a lieu tous les deux ans. Elle vise a
encourager la création artistique et a constituer un patrimoine photographique
contemporain consacré au canton. Un jury désigné par la Direction de
I'instruction publique, de la culture et du sport décide du projet a retenir sur la
base d'un concours. Il s’agira de la dixieme édition de 'Enquéte.


http://www.near.li/html/next/msap_201504.html

aperture

SUMMER

OPEN

2015

musée Nicéphore Niépce
BMW ART & CULTURE.

Le theme ou le sujet doit étre en relation avec le canton de Fribourg (lieux,
événements, personnalités, etc.) et I'enquéte inédite au moment du dépdt du
projet. Une bourse de Fr. 20'000.- au maximum sera mise a la disposition du
lauréat pour réaliser son projet. Le cas échéant, le Service de la culture se
réserve la possibilité de procéder par appel direct. Les tirages de I'enquéte
seront intégrés aux collections de I'Etat de Fribourg, qui en disposera librement.
lls pourront également faire I'objet d'une exposition. Le jury a la faculté, en se
fondant sur I'intérét particulier de I'enquéte, de proposer au Service de la culture
d'en subventionner I'édition. Les photographes professionnels intéressés sont
priés de déposer leur projet a I'adresse suivante:

Service de la culture du canton de Fribourg «Enquéte photographique
fribourgeoise»

Rue Frédéric-Chaillet 11, 1700 Fribourg.

Information : 026 305 12 83

2015 Aperture Summer Open. Black Mirror
Prix / prize : exposition / exhibition

Frais / fee : $ 50.- / 75.-

Délai / deadline : 08.04.2015
www.aperture.org/summeropen

In July 2015, Aperture Foundation will host its second open-submission
exhibition for which all photographers are eligible. To submit, you have to
become an Aperture magazine subscriber or a Member. Photographers
included in the exhibition will be contacted by June 1, 2015. They will be
responsible for delivering their works to Aperture, at their expense. Photographs
will be shown unframed, and attached to the walls of the gallery with pins or
magnets.

The theme for this year’s Summer Open is Black Mirror, and it will be curated by
Michael Famighetti, editor of Aperture magazine. Do we live in a world wilder
than science fiction? The 2015 Aperture Summer Open borrows its title from the
British television series Black Mirror, which imagines a dystopian near-future—a
Twilight Zone for the age of the smartphone. The name Black Mirrorrefers to the
omnipresent screens through which our lives are mediated today, and the show
depicts a society in which technology ominously defines and shapes our
relationships and each facet of daily life. We're more than thirty years beyond
Orwell’s imagined 1984, and yet we continue to live in a moment of anxiety about
what the future holds. Aperture’s Summer Open asks contributors to consider
the future and the idea that we inhabit a world that is stranger, and in some ways
more frightening, than that predicted by the authors of science fiction. What does
it mean when our current reality echoes what were once outlandish fictional
narratives? As today becomes tomorrow, what might the future look like in
photographs? We seek a wide range of submissions, representing diverse
subjects and approaches to photography, that are in some way engaged with
questions about what the world has become and is becoming.

More : link

Résidence BMW au musée Nicéphore Niépce 2015
Residency at Chalon-sur-Saéne, FR, 07.09. - 27.11.2015
Bourse / grant : € 6'000.-

Délai / deadline : 15.04.2015

www.museeniepce.com www.bmw.fr/artetculture

BMW et le musée Nicéphore Niépce organisent, pour la cinquieme année
consécutive, un appel a candidatures pour une Résidence ou un jeune artiste
photographe réalisera un projet photographique au cours d’un séjour de trois
mois a Chalon-sur-Sabne, apres les lauréats 2011-2014 (Alexandra Catiere,
Marion Gronier, Mazaccio & Drowilal et Natasha Caruana). Francois Cheval,
conservateur du musée Nicéphore Niépce et son équipe accompagneront dans
son projet le nouveau lauréat en résidence du 7 septembre au 27 novembre
2015.
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Une sélection des photographies produites en Résidence sera exposée dans
deux événements majeurs consacrés a la photographie en France dont BMW
est partenaire : les Rencontres d’Arles et Paris Photo. Un film illustrant le
parcours créatif et I'univers du lauréat sera réalisé par Frangois Goizé et présenté
lors de ces expositions.

Enfin, un livre co-édité avec les éditions Trocadéro dévoilera l'intégralité des
ceuvres congues au cours de la Résidence. Afin d’avoir I'esprit libre pour créer,
le lauréat bénéficiera également d’une aide matérielle sous la forme d’une bourse
de 6 000 € ainsi que d’une prise en charge de ses frais d’hébergement a Chalon-
sur-Sadne, pendant les trois mois de Résidence au musée Nicéphore Niépce.

Info : lien

BMW values the importance of aesthetics and technological innovation, and
supports photography as an original, distinct art form. The Group is strongly
rooted in France, including in Chalon-sur-Sadne, so the partnership with the
Nicéphore Niépce Museum was a logical choice. This unique, ambitious cultural
partnership, set up in 2011, offers an artist’s residency program. Over the past
years, the work of the first three prize winners (Alexandra Catiere, Marion
Gronier, Mazaccio & Drowilal, Natasha Caruana) has been showcased to
photography professionals and the wider public.

BMW is supporting the entire process from creation to production, culminating
in the unveiling of the finished works at the Rencontres d’Arles and Paris Photo,
and the publication of a book and and a video illustrating the creative process
and the universe of the winning photographer.

More : link

Images : vue du musée Nicéphore Niépce ; Natasha Caruana, Love at first sight, lauréate 2014

Résidence artistique de la Ville de Lausanne. Le Caire

Séjour dans un atelier habitable en Egypte, 02.08.2015-30.01.2016
Soutien : CHF 9000.-

Délai / deadline : 17.04.2015

www.lausanne.ch

Seul-e-s les artistes professionnel-le-s du domaine des arts visuels ayant leur
domicile a Lausanne peuvent se porter candidat-e-s pour ces résidences. La
priorité sera donnée aux personnes n'en ayant pas bénéficié au cours des
dernieres années. L'artiste retenu-e s'engage a utiliser la résidence pendant
toute sa durée et a fournir un bref rapport a la fin de son séjour. Soutien par la
Ville de Lausanne et la Conférence des villes suisses en matiere culturelle, CVC.

Il est important de préciser que le séjour dans les ateliers sur I'ile du Nil s'adresse
a des artistes flexibles et curieux, préts a affronter certaines difficultés. L'lle du
Nil est d’'une part isolée et se trouve dans un milieu rural, d’autre part, elle est
située au centre d’une ville de 18 milions d’habitants impliquant un quotidien
chaotique et varié.

Informations : http://skk-cvc.ch/cmsfiles/rapportkairo2010.pdf

Bourse du Talent #62. Portrait
Prix / prize : exposition / exhibition
Frais / fee : € 15.-

Délai / deadline : 26.04.2015
www.boursedutalent.com

Créée en 1998, alors que la photographie amorce son virage vers le numérique,
la Bourse du Talent a fait le choix de se positionner pour la création
contemporaine et, plus particulierement, de donner des repéres aux jeunes
artistes. Chaque année, vingt professionnels (galeristes, éditeurs, commissaires
d’expositions, représentants d’institutions publiques et privées, journalistes et
photographes) constituent les quatre jurys de chacune des quatre éditions
thématiques : reportage, portrait, mode et paysage.
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Congus comme des rendez-vous de travail mais festifs, les jours de délibérations
permettent aux 12 photographes sélectionnés par catégorie, de rencontrer et
d’échanger avec les membres du jury. La Bourse du Talent révéle chaque année
un lauréat par catégorie qui remporte une exposition de ses travaux a la
Bibliotheque nationale de France.

Peuvent postuler les photographes ayant peu publié et qui présentent un travail
en prise de vue argentique ou numérique. Photographie.com, organisateur de la
Bourse et ses partenaires, Nikon, Herez, Picto, la BnF, PixPalace, PixTrakk, les
Cyclopes et Spot, sont considérés comme ayant regu des lauréats I'autorisation
d’utiliser leurs photographies en vue de promouvoir la Bourse du Talent. Les
photographes exposés acceptent la donation a la BnF de plusieurs tirages issus
de I'exposition, afin d’intégrer la collection photographique du patrimoine
frangais. Les photographes exposés acceptent la donation a la Bourse du Talent
d’un tirage issu de I'exposition, afin de I'intégrer a la Collection de la Bourse du
Talent.

Prix HCB / HCB Award

Fondation Henri Cartier-Bresson, Paris, FR
Prix / prize : € 35'000.-

Délai / deadline : 30.04.2015
www.henricartierbresson.org

Le Prix Henri Cartier-Bresson s’adresse aux photographes de toutes nationalités
ayant déja accompli un travail photographique conséquent dans une sensibilité
proche du documentaire. Le candidat doit étre parrainé par une institution.
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(e)
photographe au tournant de sa carriere, ayant déja accompli un travail significatif
dans une sensibilité proche du documentaire. D’'un montant indivisible de 35
000 euros, il est attribué tous les deux ans. Dans les dix huit mois suivant sa
nomination 'ceuvre du lauréat est exposée a la Fondation HCB a Paris et un
catalogue est publié a cette occasion. Créé en 1988 par Robert Delpire, alors
directeur du Centre National de la Photographie, le prix HCB a été réédité a
I’'occasion de I'ouverture de la Fondation Henri Cartier-Bresson en 2003. Il avait
déja fait I'objet de deux éditions, en 1989 et 1991, dont les lauréats furent
respectivement Chris Killip et Josef Koudelka.

The HCB Award is a prize to stimulate a photographer’s creativity by offering the
opportunity to carry out a project that would otherwise be difficult to achieve. It
is intended for a photographer who have already completed a significant body
of work, a talented photographer in the emerging phase of his or her career, with
an approach close to that of documentary. The prize is of 35 000 Euros and is
awarded every other year. Eighteen months after the reception of the prize, the
winner will have an exhibition of his work at the Fondation HCB in Paris and a
catalogue will be published. First set up by Robert Delpire in 1988, the HCB
Award has been revived in 2003 whith the opening of the HCB Foundation. The
prize was awarded to Chris Killip in 1989 and to Josef Koudelka in 1991.

Image : Henri Cartier-Bresson, Vermont, 1960 © HCB / Magnum Photos. Court. Fondation HCB

PHE QjodePez Award for Human Values
Prix / prize : € 2000.-

Délai / deadline : 01.05.2015

www.phe.es

The documentary photography magazine OjodePez opens the 8th PHE
OjodePez Award for Human Values The best portfolio will receive a 2.000 € prize,
will be published in a special issue that OjodePez devotes each fall to the award,
like the others nine finalists, and the winning work could be the object of an
exhibition An international panel of judges will value the portfolios. The best
portfolio and the finalists will be announced in June during PHotoEsparfa 2015

Subscription : http://www.phe.es/en/inscripciones/2/concurso_phe_ojodepez_de_valores_humanos_2015/29

Image : Aitor Lara, Children in Poverty in Spain Series (winner 2014)
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Encontros da Imagem. Power & lllusion

International Photography Festival in Braga, Portugal, 25.09. - 31.10.2015
Prix / prize : exposition / exhibition

Frais / fee : € 25.-

Délai / deadline : 08.05.2015

www.encontrosdaimagem.com

2015 is the year of celebration of the 25th edition of the international
Photography Festival in Braga. Encontros da Imagem invites emerging
photographers from around the world to submit work and create the opportunity
to explore and interrogate the festival theme of Power and illusion. This theme is
providing an impetus for contemplation regarding the ways in which the technical
images relates to reality, the authenticity and the illusion of the medium of
photography. At a time when power tends to be increasingly on, and the image
becomes an unexpected force, it is time to refresh the political consciousness
and, at the same time bring a new type of audience, demonstrating the power
the image has to captivate. Take the chance to compete and win great
opportunities: a personal exhibition at Encontros da Imagem 25th edition and
the dedicated catalogue are provided to selected artists, together with the
opportunity of collaborating with national and international art galleries.

Talents 2015. Extended Photography
C/0 Berlin Foundation

Age limit : 35

Frais / fee : € 30.-

Délai / deadline : 08.05.2015
www.Co-berlin.org

Supporting newcomer and giving them a chance in the future — Talents is an
experimentation space for young international contemporary photography and
art criticism. Since 2006, in the Talents exhibition series, the C/O Berlin
Foundation has been promoting young photographers and art critics at the
threshold between education and career, thus providing combined support to
new talent in visual and text media. Until now 68 young Talents have been
supported with a solo exhibition at G/O Berlin and a catalogue.

The theme of the 2015 Talents Series is Extended Photography. Photography is
more than just the one-to-one representation of reality. It has long since
established itself as both autonomous image and independent artwork, pushing
established boundaries and embracing experimentation. By opening up to
sculpture, painting, film, and performance, contemporary photographers and
artists are responding to the changing nature of the photographic medium. With
the advent of digitalization, photography has become more flexible and fluid, and
it is more a part of everyday use than any other art form today. In recent years,
a new generation of photographers has begun playfully exploring the boundaries
and expanding the classical understanding of photography. This year’s Talents
Series is responding to this new development by giving them a visible platform!

Dummy Award Kassel 2015
Fotobookfestival Kassel, DE
Prix / prize : book production
Frais / fee : € 34.-

Délai / deadline : 15.05.2015
www.fotobookfestival.org

Le Fotobookfestival Kassel invite cette année encore tous les photographes a
présenter leurs maquettes de livres inédits auprés d’experts et d’'un public
internationaux. En 2015, les cinquante meilleurs livres seront sélectionnés par
un pré-jury et exposés lors d‘événements internationaux dédiés a la
photographie. Trois gagnants seront choisis parmi ces cinquante livres par un
jury international lors du Fotobookfestival Kassel en Juin. Le/la gagnant(e) du
premier prix remportera la possibilité de produire sa maquette en " vrai " livre
avec notre partenaire k-books, Allemagne, et sera présenté dans le
magazine European Photography.
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LES NUITS PHOTOGRAPHIQUES®

Le deuxieme et le troisieme prix sont des bons de production de 500 € et
300 €, offerts pour la réalisation d’un livre par notre partenaire k-books.

The Fotobookfestival Kassel invites again all photographers to present their so-
far unpublished photobooks to an international public and to eminent experts. In
2015 the best 50 books will be shortlisted and exhibited at international photo
events. From these 50 titles, 3 winners will be chosen by an international jury of
experts at the Fotobookfestival Kassel in June. The winner of the First Prize will
be given the opportunity to realize their dummy as a "real" book by our partner,
k-books, Germany, and will be reported on in the magazine European
Photography. The Second Prize is a book production voucher valued at € 500;
the Third Prize is a voucher valued at € 300 given by our partner, k-books.

Fine Art Photography Awards
Prix / prize : $ 3'000.-

Frais / fee : $ 30.-

Délai / deadline : 31.05.2015
www.fineartphotoawards.com

Art is born out of passion. Fine Art photography is a perfect instrument, which
allows a person to communicate with the world and share their vision. It results
from the author’s deep sensitivity, a need to express feelings through image, a
unique view of the surrounding reality. It can be spontaneous, but it can also be
a conscious and deliberate manifesto. FAPA is searching for photos born out of
passion — your passion. The competition is open to everyone, amateurs and
professionals alike. Entries are welcome from any country in the world. Your
work will be judged by an international panel of high profile photographers. The
winners of the Professional and Amateur sections will receive the titles:
Professional Fine Art Photographer of the Year / Amateur Fine Art Photographer
of the Year and $3000 / 2000 in cash prizes.

Prix Photo 2015

Prix / prizes : CHF 20'000.- / 15'000.-
Délai / deadline : 01.06.2015
www.prixphoto.ch

Le concours est organisé par la Fondation British American Tobacco Switzerland
qui ceuvre par tradition a la promotion de l'art. Il a lieu tous les deux ans et
s'adresse aux photographes professionnels suisses, ou résidents en Suisse,
ainsi qu'aux jeunes photographes suisses en formation ou autodidactes de plus
de 18 ans. Les lauréats verront leurs travaux exposés chez Sotheby's a Zurich
du 9 au 23 septembre 2015.

Nuits photographiques

Prix / prize : € 1500.-

Frais / fee : € 18.-

Délai / deadline : 01.06.2015
www.lesnuitsphotographiques.com

La 5°me édition des Nuits Photographiques se déroulera du 12 septembre au 12
décembre 2015 au pavillon Carré de Baudouin, Paris 20eme. La création
photographique et ses modes de diffusion sont en pleine mutation. Nous
sommes a I'écoute des nouvelles pratiques de la photographie et des
croisements des médiums : de I'image fixe, de I'image animée et de la création
sonore. Afin de créer une plateforme de promotion et de diffusion de ces
nouvelles formes, nous avons créé en 2011 Les Nuits Photographiques, le
festival dédié au fim-photographique. L’'appellation "film photographique" se
veut aujourd’hui fédératrice de 'ensemble des formes vidéos qui présentent et
pensent la photographie pour I'écran : POM, webdoc, diaporama, time laps,
stop motion, formes hybrides et expérimentales utilisant la photographie ou les
ceuvres multimédias.



Les ceuvres seront choisies sur la singularité de la vision d’auteur et sur la
créativité de la forme du film-photographique. Le prix est ouvert a toutes les
ceuvres sans condition de genre. Durée maximum environ 30 minutes.

The 5th edition of Les Nuits Photographiques will take place in Le pavillon Carré
de Baudouin, Paris 20th district, from 17 September to 12 December 2015.
Photographic art and the way it is presented to the public are changing. We're
looking for news ways of showing photography and creativity with mixed media.
Les Nuits Photographiques festival has been created to propose a platform to
present these new forms of photography. Our festival is the first dedicated to
photofims or pictures in motion. We use the term “photo-fims” (or
filmsphotographiques in French) to encompass all forms of creation using
photography that are presented and intended for the screen such as: POM,
webdoc, slideshows, time lapse, stop motion, hybrid and experimental uses of
photography and multimedia.

Bourse Photographe Jean-Luc Lagardére
Age limite : 35 ans / years

Bourse / grant : € 15'000.-

Délai / deadline : 13.06.2015
www.fondation-jeanluclagardere.com

Attribuée par un jury prestigieux, la bourse Photographe Jean-Luc Lagardere
permet chaque année a un jeune photographe de moins de 35 ans de réaliser,
en France ou a I'étranger, un reportage photographique a caractére social,
économique, politique ou culturel.

Vous étes un photographe de 35 ans au plus, vous avez déja réalisé au moins
deux travaux photographiques documentaires publiés dans des titres de la
presse écrite (papier et/ou web) et/ou dans un livre et/ou dans un catalogue
d’exposition, vous exercez la photographie comme activité principale et vous
souhaitez effectuer, en France ou a I'étranger, une production photographique
a caractere documentaire dans le domaine social, économique, politique ou
culturel... Postulez a la bourse Photographe de la Fondation Jean-Luc
Lagardere.

Dix bourses, pour un montant total de 255 000 euros, seront attribuées cette
année a de jeunes créateurs et professionnels de la culture et des médias. Ces
derniers doivent présenter un projet original, en langue francaise, dans les
domaines de I'écrit, de I'audiovisuel, de la musique et du numérique.

Reglement : http://www.fondation-jeanluclagardere.com/data/pdf/bourses/photographe.pdf

In-Game Outsiders

Situations #6, Fotomuseum Winterthur
Délai / deadline : 10.07.2015
www.situations.fotomuseum.ch

Fotomuseum Winterthur is calling all videogame photographers and screenshot
artists! Send us your best images taken in the video game of your choice, related
to the theme of outsiders. We are interested in exploring the world of in-game
photography and its diverse communities and how they contribute to the
evolving practices of contemporary image-making. We are especially curious to
look at the portrayal of outsiders in video games, whether game characters,
urban environments or landscapes. The pictures selected will form a photo
gallery on our website becoming the focus of an online discussion about
photography and video games. Images must be submitted in jpg, png, or gif
formats, in high resolution (full hd screenshots recommended). Copyright
remains with the photographer, but Fotomuseum Winterthur reserves the right
to use the images for non-commercial purposes.

Submission form : www.situations.fotomuseum.ch/submission

Image : K-putt, Alien. Isolation, 2015, screenshot



Prix de la Photo Camera Clara 2015
Prix / prize : € 6000.-

Délai / deadline : 15.07.2015
WWW.prixcameraclara.com

Créé en 2012 sous I'égide de la Fondation Grésigny, ce prix récompense un
artiste photographe travaillant a la chambre. L'objectif est de promouvoir une
écriture singuliere favorisée par I'utilisation de la chambre, véritable éloge de la
composition et du temps. Le jury du Prix de la Photo Camera Clara est constitué
de personnalités du monde de l'art, de Joséphine de Bodinat Moreno, sa
présidente et d’Audrey Bazin, sa directrice artistique. Il se réunira courant
septembre 2015 et désignera le lauréat et les 2 autres finalistes.

We are pleased to announce the opening of Prize for Photo Camera Clara 2015.
Created in 2012 under the auspices of the Foundation Grésigny, it awards one
photographic artist working with a view camera and having a personal style
promoted by the use of large format, genuine praise of the composition and
time. The Jury Prize for Photo Camera Clara consists of personalities from the
world of art, Josephine de Bodinat Moreno, its president and Audrey Bazin, its
artistic director. It will meet in September 2015 and will select the winner and
two other finalists.

Prix Focale — Ville de Nyon 2015
Prix / prize : CHF 5000.-

Délai / deadline : 13.09.2015
www.focale.ch

Soutien a la production d'une exposition pour un projet documentaire
contemporain.

En 2012, a 'occasion de ses 30 ans d’existence et désireuse de donner a de
nouveaux talents la possibilité de s’exprimer, I'association Focale a créé le
premier Prix Focale - Vile de Nyon, destiné a promouvoir la création
photographique. Le/la lauréat/e se voit ainsi offrir un lieu d’exposition et un
soutien a la production d’une valeur de CHF 5’000.

Gréce a I'appui renouvelé de la Ville de Nyon, Focale se fait un plaisir d’annoncer
le lancement de la quatrieme édition du Prix et d’ouvrir I'appel a candidature
2015. En adéquation avec la ligne artistique soutenue par I'association, le Prix
Focale - Ville de Nyon vise a récompenser une approche documentaire
contemporaine soulevant une problématique humaine ou environnementale. Le
travail sera évalué sur la singularité de la vision de I'auteur et sur I'originalité du
traitement de la thématique abordée. L’exposition du/de lauréat/e se déroulera
a la Galerie Focale du 15 novembre au 20 décembre 2015.

Info : http://www.focale.ch/prix-focale-ville-de-nyon/
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Editée par I'association NEAR, association suisse pour la photographie contemporaine, NEXT est une newsletter
mensuelle qui vous offre une vision d'ensemble de I'actualité de la photographie en Suisse : événements,
expositions, publications, festivals, prix internationaux... Vous y trouvez également des informations sur les
activités de NEAR et sur ses membres.
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Edited by NEAR, swiss association for contemporary photography, NEXT is a monthly newsletter of information
concerning photography in Switzerland : events, exhibitions, publications, festivals, international awards... You will
also find in NEXT information about activities organized by NEAR and about its members.

Chief editor : Nassim Daghighian, for NEAR
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