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NEXT — WEBZINE

NEXT est le webzine mensuel édité par I'association NEAR qui vous offre une vision d'ensemble de I'actualité de
la photographie contemporaine en Suisse et ailleurs : événements, expositions, publications, festivals, prix
internationaux... Vous y trouvez également des informations sur les activités de NEAR et sur ses membres,
notamment dans les portfolios ou les interviews.

Edited by NEAR — swiss association for contemporary photography — NEXT is a monthly webzine of news
concerning mainly contemporary photography in Switzerland and elsewhere : events, exhibitions, publications,
festivals, international awards... You will also find information about activities organized by NEAR and about its
members in the portfolios or interviews.

Tous les numéros de NEXT / All issues : http://www.near.li/html/next.html
Magquette / Graphic design : llaria Albisetti, Latitude 66, www.latitude66.net
Rédactrice en chef / Chief editor : Nassim Daghighian, présidente de NEAR

Délais rédactionnels : le 10 du mois précédent le numéro a paraitre.

Sauf mention, les textes sont issus des dossiers de presse ou des sites concernés.

Contact : next@near.li
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PORTFOLIO

Virginie Rebetez — En quéte

Les travaux artistiques de Virginie Rebetez questionnent les sens possibles de I'identité individuelle en partant
de dualités existentielles — souvent abordées par la philosophie occidentale — telles que les rapports entre la vie
et la mort, le corps et I'esprit, le monde physique et le domaine spirituel. Partant d'un troublant mélange de
peurs et de fascination pour la disparition a laquelle est voué tout étre humain, I'artiste associe des éléments
issus du réel a une part de fiction pour suggérer une alternative a la fin inéluctable. Elle utilise sa propre
présence ou son implication émotionnelle dans le processus créatif afin d'établir un " lien fictionnel " entre la
personne disparue et le spectateur. Celui-ci ne peut manquer de s'interroger sur I'attirance et la répulsion qu'il
éprouve lorsqu'il est confronté a des sujets tels que la solitude, le suicide ou le meurtre.

Le médium photographique est tout particulierement adapté pour représenter les thématiques récurrentes dans
I'ceuvre de Virginie Rebetez puisqu'il évoque dans le sens commun les idées d'identité (la photo-passeport), de
traces d'un étre disparu (la photo-souvenir) ou d'image du réel lors d'une enquéte criminelle (la " preuve "
photographique). Bien entendu l'artiste se joue de la dimension soi-disant " objective " de la photographie
comme document en y associant une part de mise en scene, voire de performance, dans des images de toute
évidence construites qui affirment leur subjectivité. A la reconstitution policiere basée sur l'identification des
traces par la science forensique, elle substitue la reconstruction d'une nouvelle mémoire par I'imaginaire ou le
fantasme. La photographie est a la fois la trace d'un vécu (du défunt, de I'artiste) — un lien entre passé et
présent — et la création visuelle d'une archive personnelle qui tente de rendre compte de l'irreprésentable.

Pour explorer les limites de ses peurs et de sa fascination pour la disparition, qui confronte chacun a la fin d'une
histoire — I'absence, la mort, la perte, I'oubli, le vide, — I'artiste a principalement travaillé depuis 2008 sur le décés
au quotidien, du suicide planifié au fait divers. Aucune personne disparue n'est proche d'elle, ce sont les clients
anonymes de Dignitas, organisation d'aide au suicide, dans un appartement loué a Zurich (la série /nfangstrasse
72, 2008), des inconnus récemment décédés dans la solitude a Amsterdam, dont elle explore le logement et les
effets personnels (les séries Flirting with Charon, 2008-2009 et 7he Fair, 2009) ou encore des personnes non
identifiées retrouvées mortes — et que la police américaine appelle John Doe ou Jane Doe — suite a un crime
dans la région de Los Angeles (les séries Visiting Jane, 2009-2010, et Casting Jane, 2011). Bien qu'aucun
cadavre ne soit visible, I'absence de corps devient palpable grace aux interventions subtiles de Virginie Rebetez.
L'artiste effectue dans un premier temps une enquéte sur les lieux peu accessibles, clos ou difficiles a localiser,
oU la personne a vécu, a décidé de mourir ou a été retrouvée morte. Pour cette partie de recherche proche de
la forensique, elle collabore avec des organisations et des institutions ou, dans le cas des crimes ayant eu lieu il
y a plusieurs années, elle fait appel aux archives de la police américaine sur internet et a Googlemap. Cette
démarche évoque les artistes contemporains utilisant I'enquéte, le document et I'archive dans leur travail,
comme la photographe américaine Taryn Simon, elle aussi intéressée par les lieux cachés dans An American
Index of the Hidaden and the Untamiliar (2007), le peintre allemand Gerhard Richter avec son Af/as (depuis 1962)
ou Christian Boltanski, notamment dans Menschiich (1994-1995) comprenant plus de 1300 photographies
trouvees et collectionnées par |'artiste francais.

Dans une seconde étape, une fois parvenue sur les lieux, Virginie Rebetez manipule les effets personnels et les
vétements du défunt ou reconstitue I'habillement de la victime en se basant sur les archives consultées. Par
cette appropriation des objets, elle opére déja une certaine transformation du réel. Finalement, la présence de
I'artiste et sa participation physique a la mise en scene — avec la prise de risques que cela implique — viennent
méler vécu personnel et fiction produite sur la base d'un protocole artistique (au-dela des catégories de I'art
conceptuel et de la performance, mais qui rappelle ces pratiques). L'enquéte sur la disparition devient une
quéte d'identité et d'étranges liens s'établissent entre le spectateur et le défunt par le biais de I'artiste.

Dans certaines séries, toutefois, la figure humaine s'absente pour ne laisser place qu'aux objets manipulés,
qu'ils soient impersonnels comme le lit sur roulettes qui a vu défiler les 450 clients de Dignitas (Infangstrasse 12)
ou personnels (7he Fair, voire trés intimes, comme les habits portés au moment de la mort (la série en cours
Packing). Dans ses ceuvres, Virginie Rebetez a également travaillé avec la vidéo (7he Cerermony, 2010), le texte
ou le moulage (Casting Jane et Encapsulated Stories, 2011), dans une méme logique visant a créer de
nouvelles archives visuelles. Le spectateur n'a acces qu'a des bribes de narration, des fragments de vie ne
visant pas la production d'un récit, mais donnant existence — ou du moins une certaine consistance — a l'invisible.
Nassim Daghighian, Historienne de I'art, présidente de NEAR

Virginie Rebetez
www.virginierebetez.com

Virginie Rebetez (1979, CH) est dipldmée en photographie de I'Ecole supérieure d'arts appliqués de Vevey
(CEPV) en 2005 et de la Gerrit Rietveld Academy d'Amsterdam en 2008. Elle a pris part a plusieurs expositions
collectives, a des projections et a des festivals en Europe avant de présenter une exposition personnelle,
Visiting / Casting Jane, au L'OV du CAN — Centre d'art de Neuchatel en automne 2011.


http://www.virginierebetez.com/

Virginie Rebetez, de la série Packing, 2011-2012
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Stanley Greene, Des cadavre de Cana sur un parking, en atenz‘e d'étre enterrés apres les bombardemem‘, Tyr, Liban, ao(t 2006. © Stanley Greene / NOOR

CONFERENCE

Rencontre avec Stanley Greene

Aula, CEPV, Avenue Nestlé 1, Vevey, jeudi 2 février 2012, 18h30
www.cepv.ch

www.near.li

Conférence exceptionnelle en anglais organisée par NEAR en collaboration avec la section de photographie de
I'Ecole supérieure d'arts appliqués de Vevey (CEPV).

Stanley Greene, né en 1949 a Harlem, New York, est un photoreporter de renommeée internationale, basé a
Paris et a New York. Il est membre fondateur de I'agence Noor Images en 2007 .

Il a photographié la chute du mur de Berlin en 1989, le génocide au Rwanda en 1994, les guerres et la pauvreté
en Afrique, en ex-Union Soviétique, en Amérique centrale, en Asie et au Moyen-Orient, ainsi que les effets de
I'ouragan Katrina aux Etats-Unis en 2005.

Son travail photographique le plus connu porte sur la seconde guerre en Tchétchénie, publié en 2004 dans
I'ouvrage Open Wound/ Plaie a vif : Tchétchénie 1994-2008.

Il a publié plusieurs livres, dont récemment Black Passport (2009), Chalk Lines. The Caucasus (2007) et Katrina.
An Unnatural Disaster (2000), avec les photographes Thomas Dworzak, Kadir van Lohuizen et Paolo Pellegrin.

Il arecu, entre autres, le prix W. Eugene Smith et le fameux World Press, qui lui a été décerné cing fois.

Agence Noor Images : www.noorimages.com/stanleygreene

La conférence est organisée par Nassim Daghighian, présidente de NEAR, en collaboration avec la section de
photographie de I'Ecole supérieure d'arts appliqués, CEPV, qui accueille Stanley Greene dans le cadre d'un
workshop d'une semaine en Formation supérieure.

Remerciements a Léonore Veya, responsable de la section photographie, et Nicolas Savary, responsable de la
Formation supérieure en photographie, tous deux membres d'honneur de NEAR.


http://fr.wikipedia.org/wiki/New_York
http://fr.wikipedia.org/wiki/Prix_W._Eugene_Smith
http://fr.wikipedia.org/wiki/World_Press_Photo
http://www.noorimages.com/stanleygreene

Stanley Greene, Explosion sur la route de Kirkouk, Irak, avril 2004. © Stanley Greene / NOOR, www.noorimages.com


http://www.noorimages.com/photographers/stanleygreene/
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Graziella Antonini, Sans titre, de la série Alcina, non daté, tirage Lambda, 100x100 cm

The Breath On Our Back
PhotoforumPasquArt, Bienne, 15 avril — 17 juin 2012 ; vernissage samedi 14 avril, 17h
www.photoforumpasquart.ch

Exposition photographique et vidéo de NEAR, a I'invitation du PhotoforumPasquArt

Avec : Anoush Abrar, Graziella Antonini, Clovis Baechtold, Laurence Bonvin, Line Chollet, Elisa Larvego, Yann
Mingard, Anne-Julie Raccoursier, Virginie Rebetez

Sur l'invitation du PhotoforumPasquArt de Bienne, I'association suisse pour la photographie contemporaine
NEAR présente |'exposition collective thématique 7he Breath On Our Back. Réunissant jeunes talents et artistes
confirmés, elle s'articule autour de questionnements inhérents aux rapports de la société occidentale
contemporaine a I'hygiene, et propose des travaux récents et inédits pour certains.

L'hygiene est entendue ici comme une notion large et mouvante, qui traverse la société contemporaine et
émerge sur des plans aussi vastes que l'architecture et I'urbanisme, les rapports entre les individus ou les
relations aux regnes animal et végétal. Relevant a la fois d'un ensemble de regles du vivre ensemble, d'un projet
global de société et d'une certaine forme d'idéologie, I'hygiene apparait ainsi comme une composante sous-
jacente — mais omniprésente — d'une épogue inquicte, tendue vers sa résolution.

En ce sens, I'hygiéne n'est jamais présente au premier degré dans |'exposition, mais apparait en filigrane, sous-
tendant des propos a la portée plus large. Il n'est nulle question de germes et d'hdpital ; il n'est fait aucun
étalage de corps. Utopies urbaines a la perfection oppressante et faillible (Laurence Bonvin, Line Chollet) ;
rapports ambigus avec un vivant angoissant et imprévisible (Graziella Antonini); préservation du patrimoine
vivant, entre anticipation de la catastrophe et mythe futuriste (Yann Mingard); codifications des rapports entre
les individus et leur assimilation (Anoush Abrar) ; multiples formes de la domination, de I'enfermement ou de
I'ostracisme mental et physique (Clovis Baechtold, Anne-Julie Raccoursier); conscience in abstracto du corps,
de l'intimité et de l'intrusion (Elisa Larvego, Virginie Rebetez) sont autant de saillances qui émergent de
problématiques larges et complexes, offrant ainsi un apercu collectif de la présence et de l'influence de
I'nygiéne dans les diverses pratiques du quotidien.

Curatrices : Maude Oswald et Danaé Panchaud



Graziella Antonini, Sans titre, de la série Alcina, non daté, tirage Lambda, 100x100 cm

The Breath On Our Back
PhotoforumPasquArt, Bienne, 15 avril — 17 juin 2012 ; vernissage samedi 14 avril, 17h
www.photoforumpasquart.ch

(Euvres présentées :

Anoush Abrar (1976, CH), 50 cent fan, installation vidéo, 2007-2011 ; www.anoushaimee.com

Graziella Antonini (1967, IT, CH), Alcina, photographie, 2010-2012 ; www.graziellaantonini.com

Clovis Baechtold (1986, CH), /ndifférence, photographie, 2011-2012 ; www.caepron.daportfolio.com
Laurence Bonvin (1967, CH), On the Edge of Paradise, photographie, 2005-2006; www.laurencebonvin.com
Line Chollet (1984, CH), £t Disney crea la ville, photographie, 2009

Elisa Larvego (1984, CH, FR), Sur fe terrain, photographie, 2007 ; www.vego.ch

Yann Mingard (1973, CH), Deposit, photographie, 2010-2012; www.yannmingard.ch

Anne-Julie Raccoursier (1974, CH), Crazy Horse, installation vidéo, 2009

Virginie Rebetez (1979, CH), Firting with Charon, photographie, installation, 2008-2009 ; www.virginierebetez.com

Anoush Abrar, Graziella Antonini, Clovis Baechtold, Elisa Larvego, Yann Mingard, Virginie Rebetez, Maude

Oswald et Danaé Panchaud sont membres de NEAR.



Laurence Bonvin, de la série On the Eqges of Paradise, 2005-2006, tirage Lambda, 58x6 cm



Laurence Bonvin, de la série On the Edges of Paradise, 2005-2006, tirage Lada, 58x68 cm
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Mathieu Bernard-Reymond, UBS five years backdrop, de la série Monuments, 2008

MEMBRES DE NEAR A L'HONNEUR

Mathieu Bernard-Reymond — Prix Raymond Weil 2011
www.raymond-weil.com
www.monsieurmathieu.com

L'édition 2011 du Concours International de Photographie Raymond Weil comprend trois différents prix :

- le Grand Prix International de Photographie, décerné par un jury international expert dans le domaine de la
photographie.

- trois Prix du Public (un pour un candidat originaire des Amériques, un second pour la région Europe & Afrique,
et un troisieme pour I'Asie), élus parmi 30 candidats par les fans de la marque sur Facebook et Weibo.

Le Grand Prix International de Photographie a été décerné a Mathieu Bernard-Reymond (1976, FR). Ce
photographe a séduit le jury grace a son approche et concept originaux. L'ceuvre récompensée, la série
Monuments, remet en question la solidité et la permanence de notre rapport a I'économie, la nature et I'histoire.
L'artiste recevra un prix de 10'000 dollars US, et se verra offrir I'opportunité d'exposer dans une galerie d'art
reconnue ainsi que sur le stand de Raymond Weil pendant le salon BaselWorld 2012. L'artiste bénéficiera
également du soutien de Raymond Weil qui communiquera sur son travail sur son site Internet ainsi que sur les
réseaux sociaux.

Les trois Prix du Public ont été remis a Omar Gamez (Mexique), Silvia Pogoda (Slovaquie) et Yuan Weifa (Chine).
lls recevront chacun un prix de 1'500 dollars US et auront I'opportunité d'exposer I'ceuvre récompensée dans
une boutique Raymond Weil. lls bénéficieront également du soutien de Raymond Weil qui communiquera sur
leur travail sur le site Internet ainsi que sur les réseaux sociaux.


http://www.raymond-weil.com/
http://www.monsieurmathieu.com/

Courtesy Grand Prix International de Vevey © Christian Lutz / Strates / Vu'

Christian Lutz — Prix Corum 2012
www.samba-cdf.ch
WWW.agencevu.com

Le 1¢ prix de la Nuit de la Photo de La Chaux-de-Fonds (Prix Corum) été attribué au photographe Christian Lutz
(1973, CH), basé a Geneve, pour ses séries Frotokoll, qui met en scene le pouvoir politique, et 7opical Gift qui
traite du pouvoir économique au Nigeria.

La Nuit de la Photo a été présentée dans le cadre de la 70°™ biennale d'art contemporain organisée par la
Société des amis du musée des Beaux-arts (SaMba), du 11 décembre au 29 janvier 2012.

Lors de cette 1% Nuit de la photographie ont eu lieu des projections en boucle d'images de photographes d'ici
et d'ailleurs présentées par cycles d'une quinzaine de minutes projetées dans les divers lieux. Quelques
événements ponctuels rythmeérent la nuit, le tout se déroulant dans une atmosphére festive et conviviale.

Tropical Gift — Une enquéte dans I'univers clos des protagonistes du monde des affaires pétrolieres au Nigeria.
Tropical Gift s'inscrit dans le travail de Christian Lutz sur les enjeux du pouvoir, theme qu'il a commencé a traiter
avec la série Protokoll, enquéte photographique menée au coeur du monde politique suisse et pour lequel il a
recu, entre autres, le Prix du Meilleur Travail Photographique de Suisse ainsi que le Prix du Festival
FotoLeggendo de Rome. T7ropical Gift est une véritable intrusion dans le monde des affaires du pétrole et du
gaz au Nigeria. Entre 2009 et 2010, Christian Lutz a exploré les coulisses du pouvoir, ou se joue le théatre des
dominants et des dominés. Il a photographié la vie quotidienne des hommes d'affaires expatriés dans la capitale
du pays (Abuija), leurs transactions avec les membres de la Nigerian National Petroleum Corporation, mais aussi
la vie des populations locales du delta du Niger, ou se trouve véritablement le pétrole. Des images déroutantes,
entre clichés et dure réalité, ou le photographe pose son regard sur I'un des épicentres de bon nombre de
problématiques Nord-Sud.


http://www.samba-cdf.ch/

f : SUISSE P =
SCHWEIZER PLATTFORM FUR GEGENWARTSKLIM
SWIS5 PLATFORM FOR CONTEMPORARY ARTS/

WWW.CH-ARTS.NET

PARTENAIRES DE NEAR

ch-arts.net
Plateforme suisse pour les arts contemporains
www.ch-arts.net

La plateforme de promotion pour les arts contemporains en Suisse, mieux connue sous le nom de ch-arts, voit
le jour le premier avril 2005. Le manque d'existence d'un outil d'édition et de diffusion d'informations
concernant I'actualité de la création contemporaine, poussa ses initiateurs a se lancer dans cette aventure. Arts
visuels, arts scéniques, design, architecture...depuis ses débuts, le site présente des expositions et des
événements en trois langues — francais, allemand et anglais — liés a ces domaines.

L'accessibilité et la facilité d'utilisation sont des atouts de ch-arts. Une newsletter numérique hebdomadaire
assure une information réguliere, alors qu'un agenda en ligne permet de centraliser et de retrouver les
événements. Les visiteurs peuvent ainsi rechercher facilement une information — par région géographique,
domaine artistique ou dates concernées — et s'inscrire gratuitement a la newsletter. Corollairement, les services
de ch-arts permettent aux musées, espaces d'art indépendants, lieux éphémeres, festivals et toute autre
institution suisse ou programmant des artistes suisses, d'annoncer leurs activités (exposition, colloque,
publication, etc.) a une nombre croissant d’abonnés.

Le but de ch-arts est de proposer un panorama complet des activités liées aux arts contemporains en Suisse.
Géré par ses trois éditeurs, Patrick Comte, historien de I'art, Nadja Imhof, spécialiste en management culturel,
et Elisa Rusca, historienne de I'art, ch-arts et ses services sont notamment appréciés pour le travail de sélection
et de diffusion, ainsi que pour sa vision a I'échelle nationale.

Fédératrice, transrégionale, multilangue, pointue...ch-arts est une plateforme dynamique, que ses responsables
ceuvrent a positionner de maniere durable comme unique.

Nouveau partenaire communication de NEAR.



Membres d'honneur
Joerg Bader
Christophe Blaser
Olaf Breuning

Marco Costantini
William A. Ewing
Lady Elena Ochoa Foster
Martin Gasser
Nathalie Herschdorfer
Olivier Lugon

Daniel Mueller
Virginie Otth

Dr. Peter Pfrunder
Nicolas Savary

Radu Stern

Stefano Stoll

Sam Stourdzé
Annelies Strba

Cintia Stucker
Léonore Veya

Lars Willumeit

Membres collectifs de NEAR

Centre de la Photographie Geneve

Musée de I'Elysée, Lausanne

Musée suisse de |'appareil photographique, Vevey

Centre de la photographie [FI
— geneve Lausanne

Membre bienfaiteur — Partenaire
Labo Photo, Lausanne

labo photo

Depuis sa création en 2009, NEAR recoit le soutien de :

Avec le soutien de la

pour-cent culturel


http://www.olafbreuning.com/
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Virginie Rebetez, de la série Packing, 2011-2012




Laure Geerts, de la série De /'une a l'autre, Turquie, 2009-2010 (

Open Show Switzerland #4

Dock 18, Rote Fabrik Seestrasse 395, Zurich, vendredi 10 février 2012, 19h30 — 21h30
www.openshow.org

www.rotefabrik.ch

Fondé en 2006, Dock 18 est un espace public pour toutes sortes de médias de I'art, la musique, le multimédia
et les débats.

Open Show est une soirée mensuelle ou quatre a cing photographes ou vidéastes multimédia sélectionnés par
I'équipe d'Open Show Switzerland ont environ 15 minutes chacun pour présenter vingt images sur un sujet en
cours/achevé ou une vidéo multimédia de quatre a sept minutes.

La mission d'Open Show est de rompre avec le format classique présentation/questions réponses, mais plutot
de créer une soirée ou l'interaction entre le public et les artistes sélectionnés est de mise.

Open Show est une réelle opportunité pour les artistes qu'ils soient professionnels, étudiants ou amateurs de
pouvoir s'exprimer directement avec le public. Nous acceptons des travaux en cours ou achevé du
documentaire a sujet artistique.

Dans I'attente de vous voir a cette prochaine soirée, n'hésitez pas a soumettre vos projets pour les prochains
Open Show Switzerland : bit.ly/opensubmission

Contacts
Mathieu Grandjean, Directeur Europe Open Show, +41 78 646 2974, mathieu@openshow.org
Gael Favari, Co-producteur Open Show Switzerland, +41 78 696 88 90
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Fernand Melgar, Frambois, image tirée du film Vo/ spécial, 2011

Publications interactives, actualité et perspectives : I'exemple du webdocumentaire
Aula, HEIG-VD, Yverdon-les-Bains, mardi 14 février 2012, 16h30 — 20h
www.comem.ch

Depuis I'invention de I'écriture, toutes les histoires que nous lisons et partageons ont une structure linéaire. Le
film documentaire suit cette méme organisation de la pensée. L'invention d'internet et des liens hypertexte
ouvre des perspectives narratives encore inexplorées. Un nouveau territoire de la pensée et de l'imaginaire
émerge : I'écriture non linéaire. La place du lecteur, du spectateur, n'est plus seulement devant I'écran ; il
participe désormais a la construction de I'histoire. Des auteurs et des documentaristes investissent depuis peu
ces nouvelles formes d'écriture. La numérisation des contenus, la généralisation du haut débit et le web
interactif proposent un véhicule et des outils pour une recomposition des contenus, pour une articulation
originale du propos. Le webdocumentaire est la premiere tentative de récit interactif qui explore cette forme de
narration. Cependant, le récit interactif, nouvel objet culturel, pose aussi un certain nombre de questions et la
production de contenus doit étre repensée. Prioritairement destiné a internet — mais bientdt aussi a la télévision
connectée, — le webdocumentaire cherche son modéle économique. La production des contenus et leur mise
en scene interactive bouleversent les métiers et les savoir-faire. Les auteurs sont confrontés a des questions
inédites ou se mélent technique et informatique. Le "spect-acteur" est encore un peu perdu face a une histoire
qu'il est invité a récrire. Toutes ces interrogations méritent un large débat auquel le Centre des Médias
Convergents (CMC) du département comem+ de la HEIG-VD, Haute Ecole d'Ingénierie et de Gestion du
Canton de Vaud, est heureux de vous convier.

Invités :

Fernand Melgar, cinéaste, en cours de réalisation d'un webdocumentaire a partir de son film Vof spécial

Michel Danthe, rédacteur en chef du site letemps.ch

Michael Lapaire, chargé de projets multimédias a la RTS

Adrien Aumont, Co-fondateur de kisskissbankbank.com, site web généraliste de crowdfunding

Carlos Munoz Yague, photographe-réalisateur, vice-président de I'Union des Photographes Professionnels (FR)
Louis Villers, journaliste/reporter et fondateur du site web webdocu.fr

Jean-Marc Seydoux, professeur a la HEIG-VD, responsable de la filiere ingénierie des médias

Entrée libre, ouvert au public. Inscription obligatoire sur : http://go.heig-vd.ch/14fevrier


http://www.comem.ch/metro/

David Gagnebin-de Bons, Sars titre, série BHU, 2010, cyanotype, 12x9 cm sur un papier 21x20 cm

ELDORADO. Exposition-vente de soutien au Bureau Culturel de Lausanne
Eldorado, Maison du Peuple, Lausanne, 16 février — 18 février 2012, 14h-18h ;
vernissage : jeudi 16 février, 18h ; finissage : samedi 18 février, 18h
www.lebureauculturel.ch

Luc Andrié & Elisabeth Llach, Caroline Bachmann & Stefan Banz, Léonore Baud, Jacqueline Benz, Mathieu
Bernard-Reymond, Clelia Bettua, Pierre Bonard, Sophie Bouvier Auslander, Christian Bovey, Olivier Christinat,
Claudia Comte, Geoffrey Cottenceau & Romain Rousset, Jean Crotti, Anne-Hélene Darbellay, Silvie Defraoui,
Simon Deppierraz, Raquel Dias, Peggy Donatsch, Sofi Eicher, Mathias Forbach, Gilles Furtwéngler, Matthieu
Gafsou, David Gagnebin-de Bons, Elise Gagnebin-de Bons, Mali Genest, Anne-Sylvie Henchoz, Charlotte
Herzig, Alain Huck, Dominiqgue Hugon, Robert Ireland, Suzanne Kasser, Thomas Koenig, Vincent Kohler,
Alexandre Loye, Jean-Luc Manz, Sarah Margnetti, Line Marquis, Loic Martin, Genét Mayor, Sylvie Mermoud,
Katherine Muller, Muma, Jean Nazelle, Loan Nguyen, Anne Peverelli, Michael Rampa, Claudia Renna, Guillaume
Reymond, Jean-Claude Schauenberg, Jean Scheurer, Pierre Schwerzmann, Silvana Solivella, Christian Stuker,
Trén Tran, Claudius Weber, Zaric, Yves Zbinden.

L'Eldorado... nous en révions. L'ancien cinéma désaffecté de la Maison du Peuple ouvre ses portes a plus de
50 artistes vaudois pour une exposition-vente de soutien au BC / L. Le Bureau Culturel de Lausanne est un lieu
consacré aux artistes, aux acteurs et associations culturels pour répondre a leurs besoins en matériel, en
ressources de travail, en informations et permettant de créer des liens entre créateurs émergents ou confirmés.
BC / L, entrée par la rue de Genéve 26 / Place Chauderon 5, 1003 Lausanne, lausanne@Ilebureauculturel.ch

Curatrice : Anne Peverelli

Mathieu Bernard-Reymond, Matthieu Gafsou et David Gagnebin-de Bons sont membres de NEAR.


http://www.lebureauculturel.ch/
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Matthieu Gafsou, Mer morte, de la série Terres compromises, 2010

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

Fotomuseum Winterthur. Still Searching — An Online Discourse on Photography
Blog on the history and theory of photography

www.blog.fotomuseum.ch

www.fotomuseum.ch

First blogger, Bernd Stiegler from the University of Konstanz, writes on aspects of Photographic Realism from
January 15 till February 29, 2012

Fotomuseum Winterthur has launched a new blog on the theory and history of photography, Stil Searching — An
Online Discourse on Photography. This blog aims to be a continually growing and developing Internet discourse
on the medium of photography that features a multitude of participants; it is conceived as an online debate on
forms of photographic production, techniques, applications, distribution strategies, contexts, theoretical
foundations, ontology and perspectives on the medium. It explores photography's role as a seminal visual
medium of our time-as art, as a communication and information tool in the context of social media or
photojournalism, and as a form of scientific or legal evidence. This discourse will be conducted by theorists,
critics, educators, enthusiasts, users and also photographers. Still Searching is moderated by the Fotomuseum
Winterthur and can be accessed through its website: www.fotomuseum.ch or at blog.fotomuseum.ch

Still Searching is aimed at anyone interested in photography and visual theory. This includes, but is not limited
to, academics and professionals. It is supposed to be highly interactive — everybody is invited to join the debate
and comment on the issues raised in the blog.

Still Searching was launched on January 15, 2012. The German photo historian and theorist Bernd Stiegler
kicks off the blog (January 15 to February 29), he writes about various aspects of Photographic Realism. The
Indian writer Aveek Sen, (March 1 to April 14), US artist Walead Beshty (April 15 to May 31), and Dutch photo
theorist Hilde Van Gelder (June 1 to July 14, 2012) will follow until the summer break. Geoffrey Batchen, the
photo historian and theorist currently working in New Zealand, will initiate the autumn season (September 15 to
October 31).


http://blog.fotomuseum.ch/
http://www.fotomuseum.ch/

Imperfection

In looking at both contemporary exhibitions as well as photographs as they are used in everyday aesthetic
applications, one notices that imperfection plays a key role. Far removed from the ideals of the Group /64, New
Obijectivity, or even the Bechers and their school, to name a few positions, photographs that consciously
employ technical errors have become common sense in photography. There are photographers who use
deficient cameras; Lomography aficionados sell their photographs along with this type of camera in stores in
major cities; snapshots are in demand, and blurriness is the aesthetic rule. Imperfection is the new ideal of
contemporary photography, even if celebrated, staged, and represented in a kind of perfection. My thesis is that
imperfection serves as the contemporary modus of the real in photography. For this very reason photography
has become enamored of and committed to inaccuracy, because it enables a form of representation that aims
to conceptualize reality in a unique aesthetic manner. This is a strange vestige of the photographic, which, far
removed from the epistemic contexts of the 19th and early 20th century, conveys an aesthetization of the
ordinary. Imperfection transforms every object into a photographic reality, which emphasizes a different regime
of images precisely by eschewing and renouncing the perfection of technology.

A look to history may help make this more comprehensible. In examining the history of photography, one
notices that towards the end of the 19th and beginning of the 20th century a new type of manual suddenly
appears, which is primarily concerned with preventing mistakes. Sometimes conceived as veritable primers
spelling out the ABCs of the successful photograph, these books ascribe to a normative program in regard to
both technical as well as aesthetic errors. They are intended for amateurs who do not yet know what has long
been common knowledge to professionals. The books formulate the rules of an “orthographic” practice. Soon,
however, in the second half of the 1920s there emerge alternative projects, which attempt, in contrast, to
translate such supposed mistakes into a modernist photographic practice. The most famous is Werner Gréaff's
Es kommt der neue Fotograf! (Here comes the new photographer!) from 1929,

The conflict between a normative orthophotography, on the one hand, and an experimental deviation, on the
other, is merely a brief chapter in an alternative history of photography that is based on productive mistakes.
This kind of history has yet to be written. It would begin already in the early age of photography, in which
“epistemic mistakes” were part of the repertoire which was fine-tuned precisely because of the mistakes. A focal
period would be the late 19th century with the amateur photography movement, on the one hand, and
spiritualistic photography, on the other, and it would then branch into multiple directions in the 20th century. The
most important aspects are the so-called snapshot photographers and all the recent trends towards exploring
the low quality camera as a possible means of producing alternative images, in the literal sense of the word.
These tendencies are not merely concerned with mistakes and their productive application but also with the
discovery of photography as a visualization process of the unexpected. Photography is intended to show and
materialize in images something that could not have been planned in advance. The aim of the project is an
alternate history of photography as the happy exploration of error and as an investigation of imperfection. | invite
you to an exploration of such an alternative theory and history of photography.

Bernd Stiegler

Extrait de /ntroduction. Photographic Realism, an Attermpt, publié le 11 janvier 2012 sur Still Searching, http://blog.fotomuseum.ch/

Bernd Stiegler (1964, DE) est professeur de littérature moderne allemande avec une spécialité Littérature et
médias au 20° siecle, a I'Université de Constance. Ses recherches portent sur I'histoire et la théorie de la
photographie, la littérature et les médias, les littératures allemandes et francaises aux 19° et 20° siecles, la
théorie des médias et du cinéma. Plus particulierement, il développe différents projets de recherche sur le
montage comme un outil culturel, I'histoire des " voyages dans une chambre " et sur les pratiques d'exposition.
Il a également publié de nombreux articles sur la littérature allemande et francaise des 19° et 20° siecles, de
méme que sur I'histoire et la théorie de la photographie et sur la théorie des médias (voir par exemple " /conic
Tum et réflexion sociétale. Introduction “, 7rivium, 1-2008, http://trivium.revues.org/308 ).

Parmi ses ouvrages monographiques, on peut mentionner : 7heoriegeschichte der Photographie, Minchen,
2006 et Bilder der Photographie. Ein Album photographischer Metaphern, Frankfurt/M., 2006

Il est notamment I'éditeur de I'ouvrage 7exte zur Theorie der Fotografie, Reclams, Stuttgart, 2010, 376 pages.
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Virginie Rebetez, de la série Packing, 2011-2012



Yann Mingard, Sans titre, de la série Repaires, 2006-2011, tirage pigmentaire Ultrachrome, 97x120 cm

Menscape
Galerie C, Neuchatel, 12 janvier — 18 février 2012
www.galeriec.ch

Avec : Albert Coma Bau, Christophe Hohler, Rogelio Manzo, Yann Mingard, Lena Maria Thiring

Menscape, mot inventé, danse et fusion des mots : Men — Escape — Landscape.

Avec la question : Comment I'homme contemporain, avec ses nouvelles chances, ses nouveaux défis, ses
nouvelles possibilités d'étre soi, peut-il s'inscrire dans le paysage d'aujourd'hui, laisser une empreinte ? Pour sa
troisieme exposition collective, la Galerie C, expose cing artistes de renommée internationale. Lena Maria
Thiring, qu'un article du supplément "Gallery" du 7ages Anzeiger a nommée artiste montante suisse en
novembre 2011, présente a la Galerie C la vidéo /n Camera, créée au Kunstmuseum de Berne lors de
I'exposition Lust und Laster en 2010. Yann Mingard présente des photographies de paysages de nuit, en forét,
la ou les traces de I'hnomme disparaissent. Il aime les traquer ces traces dans la nature a I'heure bleue et son
livre Repaires, qui sort en mars 2012 aux éditions Hatje Cantz, dévoilent ces autres repéres, ceux d'abris
d'animaux. Christophe Hohler dévoile ses peintures toutes récentes sur les hommes fuyant le vide incertain de
notre monde, montrant de multiples personnages masculins nous faisant face, nous questionnant. L'américain
Rogelio Manzo, jeune peintre de San Francisco, mélange les techniques; impression, sérigraphie, peinture, pour
des portraits mixtes troubles, a la fois définis et flous. Et pourtant, chacun de ses portraits nous regarde si
intensément. Albert Coma Bau présente une immense série de plus de 70 dessins de corps d'hommes,
assemblés comme une danse de graphite. Cet artiste espagnol vivant a Berlin est passionné

Yann Mingard est membre de NEAR.



Yann Mingard, Sans titre, de la série Repaires, 2006-2011, tirage pigmentaire Ultrachrome, 97x120 cm

Menscape
Galerie C, Neuchatel, 12 janvier — 18 février 2012
www.galeriec.ch

Yann Mingard
www.yannmingard.ch

Wilderness

La série Repaires de Yann Mingard, aux images apparemment simples et dénuées d'effets spectaculaires,
questionne nos rapports actuels a la nature et nous invite discrétement a nous plonger dans un espace-temps
devenu peu ordinaire. Dans un territoire restreint comme la Suisse, le paysage a I'état " sauvage ", la nature
vierge, existent-ils encore dans notre culture ou subsistent-ils uniqguement sous forme de mythes — patriotiques,
romantiques ou écologiques ?

Lors de ses repérages, le photographe a cotoyé les bétes diurnes ou nocturnes a I'heure bleue ou le silence
souligne la transition entre deux mondes. Les pierres, herbes, branches et feuilles jonchant le sol, dont les
images rendent si bien les textures végétales ou minérales, constituent des lieux de passage et des abris
fragiles qui gardent quelques traces intimes du corps des animaux absents. Invisibles, ces derniers échappent a
la chambre photographique qui représente une intrusion de I'homme dans leur refuge, protection précaire face
a cette agression inattendue...

Sans étre vivant, les photographies paraissent vides alors que leur composition complexe suggére la densité
d'une présence au monde. Les images en plongée sur le sol, comme I|'absence d'échappées vers le ciel, nous
incitent a prendre le risque de nous immerger dans la nature — ou ce qu'il en reste — juste avant la perte de tous
repéeres, dans |'ambiguité du crépuscule.

Nassim Daghighian



Yann Mingard, Sans titre, de la série Repaires, 2006-2011, tirage pigmentaire Ultrachrome, 97x120 cm



Yann Mingard, Sans titre, de la série Repaires, 2006-2011, tirage pigmentaire Ultrachrome, 97x120 cm



Maurice Schobinger, de la série Entropia, usines métallurgiques de Chelyabinsk et Magnitagorsk, tirage
Duratrans sur caisson lumineux, 105x105 cm. Courtesy Galerie Lucy Mackintosh

Maurice Schobinger. Entropia
Galerie Lucy Mackintosh, Lausanne, 20 janvier — 18 février 2012
www.lucymackintosh.ch

Maurice Schobinger poursuit son périple a travers les paysages des grandes aciéries d'Europe et de I'Oural.
Initié entre 2008 et 2011 a Volgograd a l'occasion du 65° anniversaire de la fin de la " Grande guerre
Patriotique ", le photographe affine son approche dans ces derniers travaux a Magnitagorsk et Chelyabinsk. |l
focalise son attention sur les espaces vides, les entre-deux, les zones de silence. Il nous invite a déambuler
dans des architectures qui font penser aux friches industrielles abandonnées. Mais I'on devine que ces espaces
sont encore en fonction ; on lit alors dans ces ternes décors un éloge de I'ombre et le quotidien fastidieux de
ceux qui sont condamnés a vivre dans ces atmospheres.

Maurice Schobinger est diplébmé de I'Ecole de Photographie de Vevey. Indépendant depuis plus de vingt-cing
ans, il se spécialise dans les sujets industriels et le paysage, notamment de haute montagne, souvent traités en
grands formats (4x5 et 8x10 inches). Il a développé des techniques d'éclairages complexes pour photographier
des sites de génie civil, des batiments ou des industries. Progressivement, les grands chantiers deviennent pour
lui un terrain idéal pour capter et apprivoiser I'image des hommes inscrits dans des univers théatraux. Comme
ceux du tunnel de base du Gothard ou du métro m2 a Lausanne. Depuis 2008, il entreprend des travaux,
notamment sur des thématiques historiques ou industrielles qui le conduisent souvent a I'est.

Curateur : Pierre Starobinski

Publication
Un catalogue est édité a I'occasion de I'exposition.



Maurice Schobinger, de la série Entropia, usines métallurgiques de Chelyabinsk et Magnitagorsk, tirage jet d'encre sur papier Hahnemuhle,112x145 cm.
Courtesy Galerie Lucy Mackintosh
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Haakon Spencer & Matthew Fenton, Verities, 2011. Master Art Direction, ECAL

Do You Read Me?
I'elac, Renens / Lausanne, 2 — 17 février et 29 février — 2 mars 2012 ; vernissage mercredi 1¢ février, 18h
www.galerie-elac.ch

Une exposition de travaux réalisés a I'ECAL/ Ecole cantonale d'art de Lausanne de 2005 a 2011 dans le cadre
du cours Edition Magazine donné par Pierre Fantys et Francois Rappo. Scénographie concue par les étudiants
du Master en Design suite a un workshop dirigé par Michael Marriott et Jonathan Hares.

Exposition ouverte du mercredi au vendredi, 13h — 17h
I'elac, I'espace lausannois d'art contemporain

5, avenue du Temple CH-1020 Renens / Lausanne
Tél. +41 (0)21 311 22 40, pk@galerie-elac.ch

NEAR e association suisse pour la photographie contemporaine e avenue vinet 5 ¢ 1004 lausanne ® www.near.li ® info@near.li
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Vue de I'e>'<position Ctrl Space, 2° année Arts visuels, 2011
Photographie : Nicolas Genta. ECAL

Half-Time
ECAL & I'elac, 6 — 11 février 2012
www.ecal.ch

Arts visuels, Design graphigue, Photographie, Cinéma, Media & Interaction Design, Design industriel
Exposition d'une sélection des travaux du 1° semestre 2011-2012 de I'ECAL / Ecole cantonale d'art de
Lausanne a l'elac / I'espace lausannois d'art contemporain et dans le Hall Stefan Kudelski de I'ECAL.

Exposition ouverte du lundi au samedi, 10h — 18h

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



Philippe Goldbach, Phototype (Diatype), phtogramme sur film lithographique, 2011, 24x24 cm, monotype
Courtesy |'artiste et Galerie Giséle Linder

Philipp Goldbach. Fotografies
Galerie Gisele Linder, 21 janvier — 3 mars 2012
www.galerielinder.ch

Ou I'nistoire s'est inscrite — Philipp Goldbach et la photographie

Philipp Goldbach (*1978), I'artiste de Cologne qui expose pour la premiere fois ses travaux a la Galerie Gisele
Linder, prend a la lettre les mots grecs de pfotos : lumiere et de graphein : dessiner, écrire. A 'aide de la
méthode de la photographie, il décrit et rend visible ce qui normalement resterait invisible. Ceci est dG a I'intérét
particulier qu'éprouve ce titulaire du prix ars viva pour le lien entre la photographie et I'écriture.

Cela est particulierement manifeste dans ses 7afelbilder — (2003, 2008-2011), dans lesquels il thématise
I'utilisation historique des tableaux noirs d'université. Au début de cette série, Goldbach qui a également étudié
la philosophie, avait envie de suivre les traces de célebres penseurs allemands et de retrouver leurs universités.
Ce qgu'il trouva cependant avec sa caméra dans les amphithéatres des universités était plus qu'une aura
historique : les différents tableaux noirs montraient des formules gribouillées, des fragments de mots, des motifs
créés par les éponges, sous lesquels apparaissait ¢ca et la encore une lettre — les restes les plus divers d'une
lecon. Les 7afelbilder de Goldbach révelent par ces inscriptions diverses un processus inhérent de I'application
et de l'effacement. Les niveaux du temps qui se superposent deviennent visibles, tout comme la pensée du
progres dans la science qui est de repenser I'ancien et de mettre en ceuvre le nouveau. A c6té de cette réflexion
sur l'utilisation du tableau, Goldbach révéle au spectateur encore un autre niveau de compréhension déja
implicite dans le titre : le 7afelbild (panneau peint) est une forme de base de I'image qui a ses débuts dans la
peinture d'icones. Sur ce fond, I'association du panneau ouvert avec un triptyque qui renvoie au monde chrétien
des images n'est donc pas étonnant, mais tout de méme surprenant.

Profotype (2011) est une autre série de Goldbach qui sera exposée dans le cabinet de la Galerie Gisele Linder.
Goldbach, avec une exigence d'archiviste, collectionnait les plaques-matrices de vieilles photocomposeuses,
resp. de machines offset. Ce procédé, devenu obsolete par la numérisation, établit dans les années 1950 le lien
direct entre la photographe analogique et I'écriture. Contrairement au produit habituel, un texte composé, le
produit du travail de Goldbach est une exposition de toute la plaque. Ce qui normalement n'est pas visible,
c'est a dire la plaque avec ses lettres et ses signes, apparait.


http://www.galerielinder.ch/

Philippe Goldbach, Kodak E7100G, laque et sérigraphie sur Plexiglas, 2011,
190x150.5 cm, monotype. Courtesy I'artiste et Galerie Gisele Linder

A l'aide de la photographie, les travaux de Philipp Goldbach démontrent, comment I'écriture et par conséquent
également ['histoire s'inscrit dans les média (7afelbilder) mais également comment les média (FPhototype)
inscrivirent autrefois I'histoire et la rendirent visible par leur technique. En tant que work in progress particulier,
I'artiste montrera dans le jardin de la galerie une nouvelle ceuvre de type installation qui — d'une autre fagon
encore — démontre, comment les influences extérieures s'impriment sur une surface et produisent une image.
Traduction : Liliane Vindret



Philipp Goldbach, Humboldt-Universitéit Berlin, Hauptgebdudk, de la série Tafelbild, 2009, c-print, 125x156.25 cm. Courtesy |'artiste et Galerie Giséle Linder



Philippe Goldbach, Universitdt Hamburg, Abteilung fir Universitétsgeschichte,
de la série Tafelbila, 2010, c-print, 1566.3x125 cm. Courtesy |'artiste et Giséle Linder
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e la série Traces of the Soviet Empire © Eric Lusito

AT gl
Eric Lusito, Lenin, Baganuur, Mongolie, 2008, d

Eric Lusito. After the Wall
Espace Quai1, Vevey, 25 janvier — 3 mars 2012
www.quail.ch

Vingt ans, quasi jour pour jour apres la dislocation de I'Empire soviétique, I'exposition d'Eric Lusito (1976, FR)
présente de fagon méthodique les infrastructures qui auraient di permettre a cette société de traverser les
siecles. Des frontieres préservées par une Grande Muraille de casernes, il ne reste que des paysages de
batiments démesurés dont le sens est en train de nous échapper comme celui des fossés, des tours de guets,
des bouts de murs d'autres époques. Silencieux, immobiles, comme perdus dans le paysage, ces vestiges, qui
inspiraient autrefois respect ou terreur, paraissent aujourd'hui fragiles, friables comme si, laissés a I'abandon
leur destin est désormais de disparaitre dans la nature.

Le désir d'explorer les vestiges de I'Union Soviétique a amené Eric Lusito a réaliser sa premiere série
photographique. Il a douze ans quand la télévision retransmet la chute du mur de Berlin. Mais il lui faut attendre
encore treize autres années, pour qu'il décide d'abandonner une jeune carriere d'ingénieur commercial pour
essayer de comprendre ce qui s'est passé derriere le mur. L'évolution vers un travail photographique a la
chambre se fera pas a pas, aprés un départ sans itinéraire précis, a la recherche des vestiges d'un empire et de
ses idéologies.

En République Tchéque, un géographe lui propose de découvrir une ancienne base militaire des confins de
I'empire. Eric Lusito est rapidement fasciné par les reliquats d'infrastructures militaires, squelettes misérables de
I'armée rouge, fierté idéologique du pouvoir et la frayeur de I'Occident.

Il se lance donc dans I'exploration systématique de différents sites militaires et durant six ans, fait le portrait de
ces lieux désertés du jour au lendemain.


http://www.quai1.ch/

Eric Lusito, Mig-21, 126th Fighter Aviation Regiment, Mongolie, de la série Traces of the Soviet Empire © Eric Lusito

La photographie archéologique d'Eric Lusito n'est pas nostalgique mais elle se double d'une passion pour la
collection des affiches, des imprimés, des pellicules laissées dans ces garnisons par un pouvoir soudainement
disparu. Parfois, il collecte des images plus intimes, des clichés de familles abandonnées par les derniers
occupants. Le dialogue entre ces différentes représentations venant d'un méme lieu nous renvoie a la brutalité
et a la force du systéeme soviétique que personne ne pensait voir disparaitre précipitamment un 26 décembre.
Ces images ont un reflet aujourd'hui dans I'éternité vacillante de nos sociétés.

Espace permanent du Festival Images, Quai N°1 se consacre a la photographie contemporaine en proposant
cing expositions par année de photographes ayant participé au Grand prix international de photographie de
Vevey. En 2011, Eric Lusito a participé au 8® Grand prix international de photographie de Vevey organisé par le
Festival Images ; c'est la premiere exposition de cet artiste en Suisse.

Publication
Cette série d'Eric Lusito a fait I'objet fin 2009 d'un premier livre publié par Dewi Lewis Publishing, After the Wall.
Traces of the Soviet Empire. L'ouvrage rassemble une centaine d'images d'un corpus qui en compte six cents.



Robert Hofer, Maurice Chappaz, L.e Chable, 29 avril 1986

Robert Hofer. Incertain regard - Introspective d'un photographe de province
Grenette, Sion, 19 janvier — 4 mars 2012
www.lagrenette-sion.ch

Aprés trois décennies d'activité, Robert Hofer, figure majeure du photojournalisme valaisan, livre a travers cette
exposition le meilleur de son champ d'observation favori : I'humain.

Robert Hofer, c'est d'abord une vision singuliere, un regard vif et espiegle pour une ceuvre qui se décline
essentiellement en noir et blanc. Photographe de presse, co-fondateur de I'association Enquéte
photographique en Valais, le Sédunois a créé depuis trois décennies une incomparable documentation sur la vie
et I'actualité valaisannes : 700'000 photographies.

Reconnu pour ses contributions remarquables a de nombreux ouvrages historiques, sociologiques ou
artistiques, mais aussi depuis quinze ans pour ses expositions, il n'avait pourtant jamais pris le temps de se
livrer & un travail de mémoire.

Sur l'invitation du Musée de Bagnes, il s'est penché sur ses archives et en a extrait quelques centaines
d'images qui ont été présentées durant I'été 2011 dans le val de Bagnes sur trois sites (le Musée de Bagnes, le
barrage de Mauvoisin et les hauts de Verbier).

" Pour moi, dit Robert Hofer, I'ailleurs commence déja apres le pas de ma porte... méme avant ! . Le voyage
proposé par la Grenette — Galerie de la Ville de Sion, en collaboration avec le Musée de Bagnes vers cet ailleurs
est a ne manquer sous aucun prétexte.

Curatrice: Julia Hountou
Publication
A l'occasion de cette rétrospective, le Musée de Bagnes a publié un ouvrage consacré a I'oeuvre de Robert

Hofer : Robert Hofer, Incertain regard, Introspective d'un photographe de province. Textes de Julia Hountou,
360 photographies, 22 x 28 cm, 224 pages.

Julia Hountou est membre de NEAR.


http://www.lagrenette-sion.ch/




Sarah Carp, Telescope, 2009, de la série Roots

artistes yverdonnois — art.suisse romande
Galerie de I'Hbtel de ville, Yverdon-les-Bains, 22 janvier — 4 mars 2012
www.expo-hdv.ch

Avec : Sarah Carp, Albin Christen, Valérie de Roquemaurel, Claude-Alain Giroud, Etienne Krahenbdhl, Pierre
Oulevay, Sonia Paillard, Francoise P&te-Durrer, Patrick Savary, Brigitte Schacher, Liubisa Stojanovic

Ariane Honegger, photographe, Claire Jeanneret von Martini, ébéniste et Claudine Perrin, architecte, participent
depuis plusieurs années a la construction et au succés des expositions de la Galerie de I'Hbtel de Ville. [...]
Répondant aujourd'hui au défi que Bernadette Pilloud leur a lancé en leur laissant carte blanche pour cette
exposition, elles ont empoigné avec enthousiasme la barre du navire pour se plonger collectivement dans les
dossiers d'art.suisse romande. Sans tomber dans le piege des simplifications thématiques ou plastiques, des
particularismes abusifs ou des complémentarités faciles, attentives a diversifier les techniques, moyens
d'expression et chemins de création, elles ont retenu onze artistes dont certains d'entre eux exposent pour la
premiere fois ici.

Dans ses photographies, Sarah Carp capte une expression, un paysage, une texture ou une lumiere et nous
rappelle qu'au-dela de l'image, seul compte le caractere précieux et unique de l'instant vécu; Albin Christen
nous ouvre une nouvelle fois les portes de son monde coloré et teinté d'humour; par ses mises en page qui
créent une dynamique entre le fond et la forme, Francoise Péte-Durrer initie le dialogue entre le trait gravé,
I'espace et I'écriture; Claude-Alain Giroud spécialiste du burin et de la maniere noire fagonne un univers végétal
classique, fragile et atemporel ; Etienne Krahenblhl nous démontre qu'au cceur de chacune de ses sculptures
se dissimule l'intelligence secréte et lumineuse de la matiere; Pierre Oulevay dilate les émotions aussi bien dans
ses peintures que ses petites sculptures en fonte d'aluminium ; le peintre Sonia Paillard jongle avec les signes;
Valérie de Roguemaurel nous enchante avec ses bijoux en verre soufflé; hyperréaliste, le peintre, graveur et
pastelliste Patrick Savary parcourt des mondes sans fin dont I'histoire se poursuit au-dela du support, dans
notre imaginaire; Brigitte Schacher nous propose une peinture buissonnantes ou toutes les routes sont
possibles; Ljubisa Stojanovic poursuit son voyage au cceur de la poésie pour nous offrir ses émouvants petits
étres de pierre.

Un grand bravo a I'équipe de Bernadette Pilloud, qui a 0sé revétir I'habit de commissaire pour signer une
exposition intelligente, ouverte, maitrisée, toute en finesse et en sensibilité |

Armande Reymond, journaliste


http://www.expo-hdv.ch/web/index.asp

Sarah Carp, Red hair, 2009, de la série Roots

Sarah Carp. Roots
www.sarahcarp.com

" Glendarragh, la vallée des chénes. C'est Ia, a 30 km au sud de Dublin que je suis partie a la recherche de mes
racines. Ma grand-mere d'origine irlandaise, décédée en 1999, y a vécu quelques années avant d'immigrer en
Suisse. Au travers de la photographie, j'ai cherché a m'imprégner de son histoire.

Dans cette Irlande rurale, la vie est rythmée par I'humeur des éléments. Les lieux sont habités par des objets
insolites et les personnages semblent sortir d'un conte.

La nature environnante, sauvage et mystique, donne l'impression de détenir les secrets de la vie. "

Sarah Carp

Sarah Carp est membre de NEAR



: e
Malika Gaudin Delrieu, de la série Les Salles dattente de I'Europe, 2009-2011

Malika Gaudin Delrieu. Les salles d'attente de I'Europe
Focale, Nyon, 29 janvier — 11 mars 2012
www.focale.ch

Pendant deux ans, Malika Gaudin Delrieu a exploré les frontieres sud de I'Europe, dont les pays sont des points
d'entrée privilégiés vers I'Union européenne. Malika Gaudin Delrieu est ainsi partie a la découverte des camps
de réfugiés de Malte, de Ceuta (enclave espagnole sur le territoire marocain) et de la Grece (Athenes et Patras).
Le manqgue d'aide des autres pays de I'Union et le nombre écrasant de demandeurs d'asile se pressant a leurs
portes ont transformé ces pays en immenses plates-formes d'attente, véritables limbes administratives et
politiques.

Selon un décret du Parlement européen, les réfugiés arrivant sur le territoire de I'Union doivent effectuer leur
demande d'asile dans le premier pays d'accueil et y rester jusqu'a ce que les autorités locales se prononcent.
Cette attente, incertaine et inexpliquée, se déroule dans des conditions de vie précaires et sous la menace
constante d'un possible renvoi. L'angoisse, la frustration et la coléere de ces personnes prises dans ces zones
transitoires sont les principaux sujets de ce reportage.

Pour la photographe, ce projet veut montrer que la decision finale - régularisation ou rejet du migrant - n'est pas
aussi importante que le fait de s'assurer qu'elle soit prise rapidement et via un systeme clair et cohérent a
travers I'Europe, pour éviter aux personnes de perare des années de leurs vies.

Malika Gaudin Delrieu aborde ce theme brllant d'actualité sous un angle original tout en évitant de dramatiser la
vie de ses sujets. Constat plus que jugement, proximité plutét que distance, la photographe adopte une
esthétique qui cherche a dévoiler I'état d'esprit des personnes rencontrées, utilisant les images a un niveau
symbolique et non simplement descriptif. Avec Les salles d attente de I'Europe, elle nous propose un regard qui
préfere la suggestion a la démonstration, la métaphore au document brut.

Malika Gaudin Delrieu est d'origine francaise. Elle termine son cursus de photo-reportage a la prestigieuse
Université de Newport, au Pays de Galles, en juin 2011. Durant ses études, elle s'est particulierement intéressée
aux questions sociales autour de I'immigration et du sort des demandeurs d'asile.


http://www.focale.ch/

Malika Gaudin Delrieu, de la série Les Salles dattente de I'Europe, 2009-2011



Malika Gaudin Delrieu, de la série Les Salles dattente de I'Europe, 2009-2011



Malika Gaudin Delrieu, de la série Les Salles dattente de I'Europe, 2009-2011



Catheriﬁe Leutenegger, Mote/ d Rennaz, Parking, 2004

Catherine Leutenegger. Motel
Galerie Kissthedesign, Lausanne, 27 janvier — 24 mars 2012
www.kissthedesign.ch

Le monde de la photographie a beaucoup évolué depuis vingt ans. C'est peu dire qu'un océan sépare
maintenant les générations actuelles de photographes des précédentes. Parmi les signes les plus frappants de
ce changement, mentionnons la conversion a une technique réfléchie, contrblée, lente et le déclin relatif de
I'ancienne idéologie de l'instant décisif. Cette technique, si contraire a I'esprit des photographes dans les
décennies d'aprés-guerre, est un élément-clef du nouveau paradigme.

On retrouve ce paradigme chez Catherine Leutenegger, et d'autres éléments encore qui participent de la
nouvelle donne, comme entre autres, l'intérét pour le cinéma et une certaine fascination pour les lieux
désaffectés. Elle aussi passe par la breche que les films de David Lynch ont ouvert dans la cloison séparant
I'univers du cinéma de celui de la photographie : le résultat en est que tout devient affaire d'ambiances et
d'environnements suggestifs. Catherine Leutenegger résiste toutefois a la tentation des atmosphéres
vénéneuses a la Lynch, contrairement a d'autres photographes, trop facilement enclins a abuser de |'esthétique
de 'uncanny. Ses images de chaos sont certes dramatiques. Le spectacle de la destruction qu'elles présentent
et qui n'est pas sans rappeler le travail de Robert Polidori a la Nouvelle-Orléans, n'est en rien rassurant. Et le fait
qu'il s'agisse de motels — un des décors de prédilection du crime dans la fiction — pourrait davantage encore
orienter la lecture dans ce sens. Mais Catherine Leutenegger se réfere aussi a Wim Wenders, a Paris-Texas et
au monde du road movie qui n'est pas vraiment angoissant a priori . Elle ironise sur le fait que nous ne sommes
pas aux Etats-Unis, mais en Suisse, pays tranquille ol il n'arrive jamais rien. Quant & son style, il se révéle
somme tout assez analytique, neutre et distant, a I'image de la photographie topographique actuelle (comme la
pratique par exemple Stephen Shore). Mis ensemble, tous ces éléments traduisent donc une distanciation par
rapport a la vision du réalisateur de Lost Highway autant qu'une adhésion a sa méthode.


http://www.kissthedesign.ch/

Catherine Leutenegger, Motel les Jurats, Vallorbe, Chambre rouge, 2004

Le parallele entre la représentation de I'espace que définit la photographie et celle qui s'est construite avec la
perspective a la Renaissance a souvent été tiré. Or ce parallele peut étre étendu. Il apparait aujourd'hui que les
photographes se sont longtemps souciés de découvrir les structures cachées du monde. lls ont cherché a en
dégager les lignes de forces, la géométrie sous-jacente. La volonté d'architecturer de plus en plus leurs images,
le formalisme qu'ils ont cultivé tout au long du 20° siecle, témoignent d'un effort de rationalisation comparable a
celui des artistes du Quattrocento, de mise en ordre de I'univers. Or c'est par rapport a un tel idéal que la
rupture entre les générations se révele étre I'une des plus profondes — aussi profonde que sur la question de la
retouche numérique dont tout le monde parle.

L'exemple de Catherine Leutenegger illustre bien cette rupture, tant la photographe semble se préoccuper non
de I'ordre des choses mais bien au contraire de leur désordre. Une fascination pour la ruine, voila ce qui ressort
de la série sur le motel a I'abandon de Founex. Régis Durand parlait a propos de la photographie de Robert
Smithson d'entropie, cette tendance irrésistible de I'univers a se dégrader et a se désagréger. Le terme
s'applique également a nombre de vues d'intérieur de Catherine Leutenegger, bien qu'il faille tout de suite
relever des différences importantes entre les deux artistes. Smithson, icbne du Land Art, s'évertuait a réaliser les
photographies les plus pauvres, les plus approximatives, les plus négligées possible, dans I'évocation de ses
" ruines du futur ". Catherine Leutenegger fait, elle, le choix inverse. Elle apporte le plus grand soin a la création
d'images tres élaborées, alliant description précise, clinique et recherche de la beauté (osons le mot |). Celles-ci
sont toujours le résultat d'un long processus au bout duquel la photographe a pu s'imprégner de I'esprit des
lieux (@ Founex, mais aussi a Etoy, Rennaz, Bevaix...).

Dans tous les cas, il s'agit pour elle de rester fidele a la réalité de ces derniers, sans intervenir sur la lumiéere ou
I'état dans lesquels elle trouve les choses : mise en scene et retouche a I'écran sont exclues. Le plus significatif
se trouve cependant dans les séquences ou Catherine Leutenegger alteme vues intérieures et extérieures,
espaces vides et pleins, organisés et désorganisée, tonalités ternes et vives, plans larges et serrés. On se
retrouve la, avec une recherche aussi systématique de rythmes, au coeur du phénomeéne d'imprégnation par le
cinéma dont d'autres aspects ont été signalés ci-dessus.



Catherine Leutenegger, Motel de Founex, Facade avec enseigne, 2004

On pourrait qualifier de totalement romantique le goGt pour le chaos dont Catherine Leutenegger a fait preuve a
Founex, n'était la distance avec laquelle elle observe les choses. Romantique... n'est-ce pas exagéré ? La
réponse est non. Nombreuses sont ses photographies de motel qui font écho a la peinture allemande de
paysage du début du 19° siecle.

Jean-Christophe Blaser, Conservateur, Musée de I'Elysée, Lausanne

Catherine Leutenegger (1983, CH) dipldmée de I'ECAL a Lausanne (BA & MA en photographie), vit et travaille
en Suisse. Son ceuvre a été récompensée par de nombreuses distinctions parmi les plus prestigieuses, dont en
2005, le Prix d'encouragement de la Banque Cantonale Vaudoise. En 2006, le Prix culturel Manor pour son
travail de dipéme Hors-champ qui fit I'objet d'une exposition personnelle au Musée de I'Elysée de Lausanne et
de la publication d'un livre monographique aux Editions Infolio. En 2006 et 2008, Catherine Leutenegger est
lauréate a deux reprises des Bourses fédérales de Design, puis en 2007, elle bénéficie d'une résidence
d'artistes a New York grace au Prix du Canton de Vaud, ou elle développe The Kodak City glacant témoignage
de la Ville Kodak en déclin. En 2008, le Prix International de la Photographie Raymond Weil la distingue pour la
qualité et la singularité de sa démarche artistique. Catherine Leutenegger a été exposée au niveau national et
international, notamment au Musée Cantonal des Beaux-Arts de Lausanne, au Musée de I'Elysée Lausanne, au
Museum fUr Gestaltung et au Museum Bellerive Zirich aux Journées Photographiques de Bienne, au
Fotomuseum Winterthur, a la Galerie Aperture New York, a la Galerie Carla Sozzani Milan, etc. Son ceuvre
integre plusieurs collections publiques et privées, dont celle du Musée de I'Elysée, de la Banque Cantonale
Vaudoise et Raymond Weil a Genéve, etc.

Catherine Leutenegger est membre de NEAR.
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Catherine Leutenegger, Mote/ de Founex, Discotheque "L 'Equinoxe"’, 204




Cécile Hesse et Gaél Romier. Les Chiens Nus

PhotoforumPasquArt, Bienne, 5 février — 1 avril 2012 ; vernissage samedi 4 février, 17h
www.photoforumpasquart.ch

" Le ressac de I'autoroute nous apprivoise. On embrasse doucement la buée du pare-brise.
Sous les ceufs de plastique des lampadaires, on prend soin de la laine humaine.

Nous sommes des chiens nus ; des chiens nus ivres d'allaitement réciproque. "

Cécile Hesse et Gaél Romier

Le PhotoforumPasquArt s'est associé a la Fondation d'entreprise Hermés pour offrir aux artistes Cécile Hesse
et Gaél Romier une double opportunité : concevoir a la galerie TH13 a Berne une installation inédite, composée
d'ceuvres crées et produites pour cette occasion ; revisiter au PhotoforumPasquArt les dix dernieres années de
leur travail de création dans une scénographie qui investit I'ensemble des espaces d'expositions.

Cécile Hesse et Gaél Romier
www.kephyr.fr

Diplébmés en photographie a I'Ecole supérieure d'arts appliqués de Vevey en Suisse, les deux artistes francgais
Cécile Hesse (1977) et Gaél Romier (1974) travaillent ensemble depuis 1998.


http://www.photoforumpasquart.ch/

Cécile Hesse et Gaél Romier, Caverne, 2008, tirage Ultrachrome, 300x360 cm

Kaléidoscope de faux-semblants

En plus de dix ans, le couple et duo d'artistes francais a notamment réalisé quatre vastes corpus d'images,
souvent accompagnées d'objets, voire de sons, selon les projets liés aux lieux d'exposition : Miroir sans tain,
Pour le meilleur et pour le pire, Duchesse Vanille et Picnic a I'Ether. L'ensemble des ceuvres révélent clairement
le goGt du jeu qui fait partie prenante de la complicité du duo et du processus créatif. Sous une apparence
formelle extrémement maitrisée, les photographies expriment un plaisir ludique indéniable a imaginer des
situations ou il suffit parfois d'un petit élément pour introduire de l'insolite. Une tension existe ainsi entre le
contrdle technique et esthétique permettant une totale construction de l'image par la mise en scene et
I'explosion visuelle de I'irrationnel — comme une (ré)jouissance — dégagée par la représentation. Les flocons de
duvet qui virevoltent poétiquement dans Les Soupeuses, 2008, et les objets en lévitation de Ball-trap, 2008, en
sont deux parfaits exemples.

Les critiques ont relevé le ton pince-sans-rire ou loufoque tres présent dans Miroir sans tain, dont les sujets
souvent sérieux sont abordés dans des images aseptisées qui combinent distanciation et ambiguité des
situations faisant, notamment, référence a la sexualité. L'ambivalence de la représentation provoque en effet le
trouble dans l'esprit du spectateur et privilégie une interprétation ouverte, polysémique, de I'ceuvre. Dans les
photographies récentes, la thématique du couple présente en filigrane dans Pour le meilleur et pour le pire et le
personnage fictif de Duchesse Vanille, nous plongent a chaque fois dans un univers spécifique, 1'un évoquant
des intérieurs années 1970 aux tons pastels démodés (ou hors temps ?) et une vie bourgeoise poussées dans
ses retranchements absurdes, I'autre des sceénes nocturnes prises en extérieur et une féte aux rituels étranges.
Les visages encore présents dans Miroir sans tain ont disparu, seul un profil d'homme est visible aux ctés d'un
soupiére qui perd ses plumes...



Cécile Hesse et Gaél Romier, Ball-Trap, 2008, tirage Ultrachrome, 110x170 cm

On s'apercoit alors de l'importante fragmentation subie par les figures humaines dont seuls des détails
corporels sont représentés. La matérialité du corps est mise en avant, les étres sont réifiés et parfois réduits a
un geste mécanique. Il se produit une saisissante interchangeabilité des corps et des choses, les objets étant
dotés quant a eux d'une sensualité propre aux formes organiques. Les effets de matiéres liés aux textures et
aux densités, la maniére dont le personnage perd de son importance et se fond dans I'environnement qui
I'entoure, voire méme se réduit a une action inattendue, incitent le spectateur aux questionnements les plus
divers. Ce dernier ne dispose en effet que de fragments narratifs et doit construire sa propre histoire sur la base
d'une "presque normalité" proposée par Cécile Hesse et Gaél Romier. Dans Caverne, un objet-fétiche de I'art
contemporain, la boule miroir, transposée dans une sorte de grotte artificielle, vient nous rappeler |'éclatement
de chaque instant vécu et la fugacité de toute certitude basée sur les habitudes.

Esthétique du fétiche ? plusieurs objets renvoient aux stéréotypes de la féminité : sous-vétements couleur chair,
multiples hauts talons, paire de collants nacrés, boule de cheveux a la forme suggestive, napperon évoquant la
perte de la virginité... L'agressivité est latente dans certains gestes effectués par les personnages et la menace
devient plus explicite encore dans les photographies de Duchesse Vanille ou des phares de voitures surgissent
de la nuit. L'action qui produit les images de Ball-trap n'est d'ailleurs pas dépourvue d'un plaisir destructeur !
Les épluchures de chaussures nous amusent un instant mais ressemblent a des plaies ouvertes. Méme la
nappe couverte de miettes peut cacher quelque chose d'inquiétant. Dans les sujets représentés par le duo
d'artistes, les jeux ont perdu leur innocence. Alors que les récréations scientifiques visaient I'instruction par le
jeu, les fictions photographiques de Cécile Hesse et Gaél Romier cherchent-elles a créer I'effet d'un
kaléidoscope de faux-semblant ?

Nassim Daghighian, d'aprés un essai publié dans La Belle Revue, Clermont-Ferrand, In extenso, 2009



Cécile Hesse et Gaél Romier, Ball-Trap, 2008, tirage Ultrachrome, 110x170 cm



Cécile Hesse et Gaél Romier, Les Chiens Nus, 2011, tirage Ultrachrome, 182x150 cm



Cécile Hesse et Gaél Romier, 7alons Epluchés, 2008, tirage Ultrachrome, 50x50 cm



Cécile Hesse et Gaél Romier, Monstera, 2011, tirage Ultrachrome, 160x140 cm

Cécile Hesse et Gaél Romier. Aolt

Galerie TH13, Fondation Hermes, Berne, 3 février — 15 avril 2012 ; vernissage jeudi 2 février, 17h
www.fondationdentreprisehermes.org

www.kephyr.fr

" La lumiére au sodium filtre a travers le store pvc, le cendrier s'ébroue sur la table basse.
Un coquillage avale doucement la télécommande grasse et noircie.

Ao(t, nous voila naufragés dans la douce inquiétude d'un été trop mar.

On leche la patisserie des coquillages, porcelaines et vernis.

La poussiére de velours grise I'étoile de mer qui sent encore.

C'est un mois d'aolt qui n'appartient pas au calendrier, un rivage ou la mollesse du temps laisse la pensée
vagabonder. Le jour ne se leve plus, I'embarcation est si légere.

Les anges sont habillés de fourrure.

Nu, I'ogre les mange, faute de gibier plus convenable.

La plage est mousse multicolore, au loin pétille un feu d'artifice. "

Cécile Hesse et Gaél Romier

Les contes de la progéniture

L'ceuvre de Cécile Hesse et Gaél Romier s'organise comme autant de contes successifs. lls contiennent une
part de fantastique et d'innocence, de cruauté et de plaisir, leur immoralité les rapproche définitivement du
genre consacré. Le couple d'artistes crée, agence, performe et photographie méthodiguement des objets, des
situations, des corps, dont nul ne peut traduire le sens.

L'atmosphére qui émane de leurs images et de leurs installations suscite un trouble permanent. Si les rapports
entre les scénes répondent a une logique visuelle, le récit qui les associe les une aux autres demeure incertain.
L'énigme persiste, elle s'accompagne d'une forte intensité érotique, sans que I'on sache s'il s'agit de désir, de
science ou d'animisme. Ces contes rassemblés sont aussi celui de leur vie.

Dans Miroir sans tain, au début de leur ceuvre, ils mettent en scene des situations régressives qui tiennent lieu
de performances. Quelque chose de I'innocence de I'enfance est bafouée. Une jeune femme s'exhibe dans son
androgynie, traite le rapport a l'‘autre comme un rituel constant, convoque le régne animal sous forme
d'offrande. Le theme de I'ceuf souillé apparait : la souillure, grande affaire du conte.


http://www.fondationdentreprisehermes.org/

Cécile Hesse et Gaél Romier, Rivages, 2011, tirage Ultrachrome, 160x143 cm

Pour le meilleur et pour le pire, phrase rituelle du mariage qui désormais les unit, est aussi un programme
iconographique. Lieu magique de la caverne étoilée, corps transformé en minéral, mise en place du personnage
fait de monceaux peignés de cheveux, qui devient une sorte d'enfant dont on s'occupe, une sculpture
composé de milliers d'étres humains : une progéniture. Une planete. La cosmogonie de Hesse et Romier
dessine ses contours, le couple peut s'occuper désormais aux tdches ménagéeres du désir. On pele les
escarpins dont les peaux des talons composent une collection de languettes en forme de sexe.

Duchesse Vanille, troisieme conte, instaure un récit onirique. Une nuit devient le décor d'un repas qui se termine
par une course dans les phares des voitures, le personnage féminin emporte une pile d'assiettes entrelardée de
dessous féminins. Un rituel a mal tourné. On tire comme au ball-trap sur les escarpins et les sacs a mains. On
sacrifie I'ornement. Il renait. On s'abreuve et les plumes volent dans I'obscurité.

Picnic a I'Ether, chapitre récent, file la métaphore du banquet et nous rapproche encore des rituels culinaires.
Toujours avec la méme sophistication, les objets et les scenes concentrent les éléments : du liquide sous forme
de splash, de flaque ou de cuillerée, un tambour muet de maille et d'os, couteau et fourchette aux manches en
pieds de biche, un pubis masqué par un trophée de chasse, un réti sur une plage arriere... Et puis un ceuf
encore, s'étale sur le blanc d'une culotte que la femme exhibe derriere une vitre d'automobile.

Aodt, dernier opus... Sur un canapé de velours sombre, les pieds nus de Cendrillon chaussent des bénitiers -
ces coquillages béants de nacre rosée. L'image évogue la rencontre improbable d'un fond sous-marin et d'un
salon bourgeois. Le rapport physique d'une extrémité de corps et de la froideur suave d'une coquille ponctue
Aodt. Trois figures en majesté chutent dans I'obscurité. C'est un corps — de femme, d'enfant ? — paré de
fourrure qui git en défiant la gravité. La toison du bel été.

L'alliance de la sophistication et du désir primitif forme un genre noble mais confidentiel. Le spectateur des
ceuvres de Cécile Hesse et Gaél Romier ne se contente pas d'admirer un objet ou une scene, il devine ce qui
touche la au plus profond de lui-méme.

Michel Poivert



Cécile Hesse et Gaél Romier, Aodt, 2011, tirage Ultrachrome, 150x135 cm



Cécile Hesse et Gaél Romier, Lou, 2011, tirage Ultrachrome, 200x150 cm



Adrian Schiess & Annelies Strba, Summerending 317, 2011, huile et tirage pigmentaire sur toile, 70x100 cm. Courtesy les artistes & nton Meier

Adrian Schiess & Annelies Strba. Summerending
Galerie Anton Meier, Genéve, 24 février — 21 avril 2012 ; vernissage jeudi 23 février, 18h
www.antonmeier-galerie.ch

Summerending, le titre donné & leur exposition par Adrian Schiess (1959 & Zurich) et Annelies Strba (1947 a
Zoug), évoque ce moment de I'année ou |'été s'efface devant I'automne, une saison transitoire empreinte de
poésie, mais aussi parfois de mélancolie; c'est I'atmosphére que ces deux artistes a la renommeée internationale
tentent de retenir dans un nouveau groupe d'ceuvres, des natures mortes aux fleurs ou la photographie
dialogue intensément avec la peinture. lls reprennent la tradition des natures mortes classiques, instaurant une
collaboration dans laquelle Adrian Schiess reprend et remanie par la peinture les motifs photographiés par
Annelies Strba. La photographe a saisi des fleurs, des natures mortes et des paysages qu'elle a transposés sur
la toile ou le papier par un procédé d'impression pigmentaire. Le peintre, lui, a retravaillé ces mémes tableaux a
la peinture. Les deux médias interagissent et s'associent pour aboutir a une création toute de beauté. Pour les
artistes, le sujet des tableaux ne témoigne pas seulement du caractére éphémere de toute chose, c'est
également une réflexion sur les rapports de la photographie et de la peinture: comment ces médias se
comportent-ils I'un vis-a-vis de l'autre et de quelle facon explorent-ils le monde? La photographie est-elle
picturale, la peinture photographique? Comme dans l'impressionnisme, I'ceil hésite entre reconnaitre un objet —
des fleurs sur le point de se faner — et ne discerner que formes et couleurs. En ce sens, |'exposition doit aussi
se comprendre comme un hommage a la tradition picturale, par les moyens de la peinture et de la
photographie.

Annelies Strba est membre d'honneur de NEAR.
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Adrian Schiess & Annelies Strba, Summerend/%g 07,2011, huile et tirage
pigmentaire sur toile, 100x70 cm. Court. les artistes & Anton Meier

Rudolf Velhagen : Votre collaboration repose sur "un seul" theme et "deux" médias...

Annelies Strba : ... il faut dire que je ne me comprends pas comme une photographe, mais comme une artiste. ..
Adrian Schiess : ... mais tu photographies !

Annelies Strba : Oui, mais je ne me suis jamais contentée de prendre seulement des photos. Déja pour les toiles
en noir et blanc que j'ai toutes développées moi-méme, j'ai effectué de nombreuses manipulations. J'ai teinté
les photos ou je les ai recouvertes de peinture pour tissu afin de créer quelque chose de nouveau. Et
aujourd'hui, je parviens mieux encore a faire ressortir la féerie et la magie de la photo. C'est le média qui répond
le mieux a mes préoccupations artistique et c'est pourquoi, j'utilise un appareil photo comme point de départ de
mon travail.

Adrian Schiess : ... Et c'est justement cette ambivalence temporelle que I'on retrouve dans les tableaux [...]

Ce sont ces constantes vibrations de couleurs et de formes, anodines et subtiles, qui intensifient I'espace et le
temps de diverses manieres. Il s'y ajoute un élément supplémentaire : les médias de la photographie et de la
peinture ont 'un et I'autre un rapport spécifique au temps. La photographie fixe toujours un instant, c'est
toujours un extrait, la peinture insiste au contraire sur le présent, sur I'immédiateté, et elle répéte sans relache :
maintenant, maintenant, maintenant ! En réunissant ces deux médias sur un seul tableau, nous provogquons des
décalages qui allient le passé et un "maintenant" catégorique.

Extraits d'une discussion de Rudolf Velhagen, directeur du Musée Langmatt, Baden, avec Adrian Schiess et
Annelies Strba, in Summerending, Kehrer Verlag, 2011

Publications

Brochure illustrée éditée par la Galerie Anton Meier, Genéve, 2012, avec un texte de Ulrich Loock (DE, FR)
Summerending, cat. Museum Langmatt, Baden / Kehrer Verlag, Heidelberg / Berlin, 2011 (DE, EN), 35 ill. en
couleurs, 24x33.5 cm
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Adrian Schiess & Annelies Strba, Summerending 03, 2011, huile et tirage pigmentaire sur toile, 20x30 cm. Courtesy les artistes & Anton Meier



Adrian Schiess & Annelies Strba, de la série Summerending S35, 2011, huile et tirage pigmentaire sur papier, 21x29.; cm. Courtesy les artistes & Anton Meier
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Roman Signer, de la série Strassenbilder — Karpaten, Ukraine, Ruménien, 2005, 47 photographies, 31x49 cm. Courtesy Aargauer Kunsthaus © Roman Signer

Roman Signer. Images de rues et films super-8
Aargauer Kunsthaus, Aarau, 28 janvier — 22 avril 2012
www.aargauerkunsthaus.ch

L'Aargauer Kunsthaus démarre la nouvelle année par une ambitieuse exposition individuelle consacrée a Roman
Signer (1938 ; vit a St-Gall), artiste suisse de renommée internationale. C'est I'envie de montrer a un large public
la série de photos Strassenbilder (Images de rues), achetée en 2011, qui a incité I'institution a concevoir cette
exposition monographique. Ces photographies sont juxtaposées a 36 projections de films super-8 de Roman
Signer, qui documentent des actions, pour la plupart spectaculaires, organisées entre 1975 et 1989.

La premiere chose qui frappe dans I'exposition, c'est la mise en scene particuliere des 36 fims super-8 : a
l'image de la pratique muséale traditionnelle, les films sont projetés parallelement les uns aux autres. Pour
rendre cette forme de présentation possible, il a fallu supprimer pratiguement toutes les parois des cimaises
mobiles du rez-de-chaussée de I'extension du musée. L'agencement cote a cote des projections dans une salle
d'exposition de plus de 600 m? offre au visiteur |'occasion de découvrir les films super-8 de Roman Signer de
maniere globale et comparative.

Les actions de Roman Signer — lui-méme parle d'événements — ont un caractere éphémeére et réclament pour
ainsi dire une documentation filmée. L'artiste a trés t6t utilisé pour ce faire — avant I'arrivée de la vidéo et des
caméras numériques — la technique du super-8. Les films super-8 sont les principaux documents permettant
d'accéder aux performances de Roman Signer et de voir ses premiers travaux. Les fims sont courts et se
concentrent sur le nceud de I'action. Les réglages de la caméra et les mises en scene subtiles ne se contentent
pas d'assouvir la soif de sensation de I'observateur au moment de I'explosion ou de I'événement inattendu, ils
soulignent la qualité situationnelle de la performance. Il n'est pas rare que |'artiste apparaisse en personne dans
le film, non pas en tant qu'acteur mis en scene, mais en tant qu'accoucheur d'un événement congu. Enregistrés
sans son, les films ne diffusent que la partie visuelle des événements et renvoient ce faisant a leur potentiel de
sculptures éphémeéres.

Deés les années 1970, le travail de création de Roman Signer était marqué par une compréhension processuelle
et dématérialisée de la sculpture. En collaboration étroite avec I'artiste, I'Aargauer Kunsthaus a procédé a un
groupement impressionnant des projections, les films super-8 dépassant leur caractére documentaire pour
devenir des ceuvres a part entiere.

La série de 47 photographies Strassenbilder (Images de rues), également montrée au rez-de-chaussée, fournit
un contrepoint aux travaux fimés. Ces salles d'exposition sont davantage fermées sur elles-mémes et
parviennent a densifier I'impression de la présentation compacte des films super-8.


http://www.aargauerkunsthaus.ch/

Roman Signer, de la série Strassenbilder — Karpaten, Ukraine, Ruménien, 2005, 47 photographies, 31x49 cm. Courtesy Aargauer Kunsthaus © Roman Signer

Les nombreuses photos reprennent I'hypothese scénographique des projections, mais elles renvoient aussi a
un autre aspect de I'ceuvre de Roman Signer : |'observation analytique et sa juxtaposition concluante. L'ceuvre
Strassenbilder (Images de rues) est composée de deux séries de 23 et 24 photographies montrant toutes deux
des aspects familiers d'un trajet en voiture a travers des régions rurales d'Europe de I'est : stands de fruits et
légumes improvisés, monuments commémoratifs érigés en souvenir de victimes de la circulation. Roman Signer
a fait ces images sérielles aux motifs identiques lors d'un voyage a travers les Carpates, I'Ukraine et la
Roumanie. Qu'il s'agisse de mettre en vente les produits de son jardin ou d'exprimer la douleur ressentie a la
perte d'un étre aimé, des nécessités personnelles prennent forme physique dans les deux cas. La légereté
antispectaculaire des arrangements banals n'empéche pas Roman Signer de les présenter dans ses photos —
notamment en série — comme des installations artistiques d'une grande qualité esthétique.

L'exposition consacre ainsi un artiste suisse renommé, Roman Signer, et rend hommage a son ceuvre a
I'échelle nationale. La présentation inattendue des films super-8 permet d'avoir une vision concentrée de ses
ceuvres performatives. La combinaison des films super-8 et des photos place aussi les premiers dans le cadre
élargi du travail de création de Roman Signer. Le public se voit proposer de nouveaux niveaux de signification et
découvre le statut des films en tant qu'ceuvres a part entiere, non comme simple documentation des actions.

Curateurs : Madeleine Schuppli, directrice et Thomas Schmutz, curateur/directeur adjoint Aargauer Kunsthaus

Publication

L'exposition est accompagnée par le catalogue Karpaten Ukraine Rurnédnien, Steidl, Goéttingen, 2011, dans
lequel les 49 photographies de la série Strassenbilder (Images de rues) sont reproduites, I'objectif étant de
mettre en lumiéere le caractére sériel des images tout en provoquant un jeu avec le mélange des deux groupes
de motifs que sont les croix et les légumes. L'ouvrage se focalise — comme les originaux — sur la question de
I'objet et de l'interprétation de ce qui est vu et de la confusion entre les niveaux de sens due a la proximité
esthétique entre les présentations de ventes de légumes et les monuments érigés en bordure de route a la
mémoire des victimes d'accidents. Textes de Paula van den Bosch, commissaire pour I'art contemporain au
Bonnefantenmuseum Maastricht, et de Madeleine Schuppli, directrice de I'Aargauer Kunsthaus.

Autres expositions a I'Aargauer Kunsthaus
Blick. Des artistes face aux archives Ringier
CARAVAN 1/2012 - Série d'expositions de jeunes artistes : Daniel Karrer



Roman Signer, Ballon vor Wasserfall, 1982, Super-8-Filmstill © Roman Signer



Roman Signer, Rauchkreuz, 1975, Super-8-Filmstill © Roman Signer
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Joél Tettamanti, de la serle Davos, Swsse 2006 - 2009

Joél Tettamanti. Davos

Gallery Ratus Casty, Davos, 17 décembre 2011 — 22 avril 2012
www.galerie-raetuscasty.com

www.tettamanti.ch

" Kein Ort ist mir zuwider. Nicht einmal, wenn ich in Luxemburg ein Kernkraftwerk fotografiere. Ich finde an
solchen Orten stets etwas, das interessant ist, vielleicht unwirklich. "
Joél Tettamanti

Die Davoser Fotoserie des jungen Fotografen Joél Tettamanti zeigt das heutige, ein zeitgendssisches Davos. In
aller Klarheit und Direktheit. Wir betrachten funktionale Bauten, Strassen, Seilbahnen mit ihren Masten,
Lawinenverbauungen, Stitzmauern etc. Dazwischen immer wieder Bilder von Bergen, von Natur — allerdings
auch diese umfassend zivilisatorisch durchwirkt. Tettamantis Fotografien sind oft so konstruiert, als wéren sie
mit einem Periskop aufgenommen: gespiegelt, um die Ecke, indirekt sozusagen, wie aus dem Schutz eines
geheimen Beobachtungsstandpunktes. Allerdings nutzt Tettamanti den weiten Winkel und nicht das
Teleobjektiv, das die Objekte seines Interesses in die Nahe rlcken wirde. Im Vergleich zu Postkarten sind
Tettamantis Bilder beinahe roh und manchmal von geradezu brutaler Frontalitiét. Bemerkenswert und
bezeichnend fUr das Auge von Tettamanti ist seine Suche nach dem bewusst gesetzten kompositorischen
Ungleichgewicht. Er sucht nicht das fotografisch ,schénste”, sondern jenes Bild, das seiner Idee, die in seinem
inneren Auge schon vor der eigentlichen Aufnahme herumgeisterte, am meisten entspricht. Spannung und vor
allem Reibung entsteht in den Fotografien des Bilderforschers Tettamanti, indem immer etwas ,falsch” zu sein
scheint. Sehen wir auf den ersten Blick ein erhabenes Bild einer Alpenlandschaft oder eines Berggipfels, so
schafft Tettamanti bewusst Konfusion, indem er das von uns Erwartete enttduscht: zum Beispiel mit einem
Weg, welchen wir als Eingriff in die Bergwelt lieber nicht gesehen hétten. Tettamantis Bilder scheinen schnell



durchschaut. Ihr langsames, bedachtiges Lesen aber, zu dem uns die Kunstfotografie so gekonnt fihren kann,
lohnt sich. Betrachtet man Tettamantis Bilder, so bleibt der Blick beim langeren Hinsehen plétzlich dort hangen,
wo der Fotograf den Schwerpunkt setzt: an Skipisten oder Lawinenverbauungen, an Containern oder
Strommasten, an Orten also, die unser Leben viel mehr mitbestimmen, als uns bewusst sein mag, an denen uns
langer aufzuhalten uns jedoch nie in den Sinn kédme. Deshalb sind diese Bilder mehr als Fotografie von Europas
héchstgelegener Stadt. Sie zeigen uns ohne Moral, aber mit Chuzpe: So leben wir jetzt: Wir hier oben. (Auszige
aus dem Buch Davos: Von Orten und Nicht-- Orten Walter Keller) Technisch arbeitet Tettamanti hart an der
Grenze: Einerseits fotografiert er langsam und ausserst prézise, benutzt wie die Fotografie des 19. Jahrhunderts
eine Grossformatkamera mit Stativ und arbeitet oft mit sehr langen Belichtungszeiten sowie konventionellem
4x5 inch Farbnegativmaterial. Und andererseits katapultiert er die Bilder nach der Filmentwicklung durch eine
hochauflésende Digitalisierung ins 21. Jahrhundert, wo sie als elektronische Datenséatze Teile unserer modernen
virtuellen Bildkultur werden.

Joél Tettamanti, geboren 1977 in Kamerun, aufgewachsen in Lesotho und der Schweiz, ist ein moderner
Reisefotograf. Joél Tettamanti absolvierte von 1997 bis 2001 ein Studium der visuellen Kommunikation der
Fotografie an der Ecole Cantonale d'Art Lausanne (ECAL). Seit 2009 lehrt er an der ECAL. Seit 2003 zeigt er
seine Bilder in zahlreichen Ausstellungen. U.a. im Van Alen Institute, New York (2003) in der Villa Noailles,
Hyeres (2004) im Kunstmuseum Thun und im Centre Culturel Suisse, Paris (2005) im Kunsthaus Zlrich, im
MUDAM in Luxemburg sowie im Fotomuseum Winterthur (Einzelausstellung 2009) Collective Exhibition/Paris
Photo/Paris France/Galerie Esther Woerdehoff (2011) Joél Tettamanti publiziert in diversen Zeitschriften wie
Icon, Wallpaper, Vogue; sein erstes Buch, Local Studies, erschien 2006. Es ist fir uns eine Freude und Ehre,
Joél Tettamanti, diesen international bekannten Kunstler, in unserer Galerie durch diese spannende Ausstellung
dokumentieren zu kénnen.
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Joél Tettamanti, de la série Davo, Suisse, 2006 - 2009

NEAR e association suisse pour la photographie contemporaine e avenue vinet 5 ¢ 1004 lausanne ® www.near.li ® info@near.li
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Lynn Davis, Three Gorges, Yangtze River, China, 2001 © Courtesy of the artist and Edwynn Houk Gallery

Lynn Davis
Galerie Edwynn Houk, Zurich, 2 février — 19 mai 2012
www.houkgallery.com

Lynn Davis (1944, USA) presents three series that span the her prolific career and are based around the theme
of water : Jcebergs (1986-2007), Evening / Northumberland Strait (1993-1996) and China (2001).

Water in its various forms and spectacular manifestations around the globe has been a recurring subject and
source of inspiration for Lynn Davis. She approaches every place intuitively and photographs each with a
minimalist sensibility, stripping it bare of content and meaning in an attempt to capture its essence. She
meticulously extracts basic geometric compositions that in return link one site with another, one body of work
with the next. Davis transforms her negatives into luminous and exquisite black-and-white prints, painstakingly
toning each with gold or selenium in order to achieve an even richer, more detailed photograph.

When Davis was first learning to make photographs together with her close friend and co-conspirator, Robert
Mapplethorpe (1946-89), her work focused on the nude form. These formative works were made with the same
visual style and formal rigor that ultimately became Davis' hallmark, which suited her perfectly when she
eventually abandoned the studio in favor of the world at large.

After Davis' first trip to Greenland in 1986, her work changed dramatically in response of finding a sense of
placidity in the forms and illuminations of icebergs. Subsequently, Davis has travelled to more than 70 countries
and sought out some of the most remote monuments —both, natural and human-made—on a quest to portray
these timeless places “of all cultures in every country.” However, over time her journeys to a world of wonders
became less about exhaustive documentation than the search for an inner, almost spiritual connection with the
universality of their basic forms.

In 2005, the American Academy of Arts and Letters awarded Lynn Davis (1944, USA) an Academy Award in Art,
making her the first photographer ever to earn such an honor. Her photographs have been exhibited
internationally and collected widely. Her work appears in the collections of the Museum of Modern Art in New
York, the Los Angeles County Museum of Art, the Chicago Museum of Contemporary Art, the Houston Museum
of Fine Arts, and the J. Paul Getty Museum in Los Angeles, which held an important exhibition of Davis'
photographs in 1999.


http://www.houkgallery.com/

Lynn Davis, 7Three Gorges, Yangtze River, China, 2001 © Courtesy of the artist and Edwynn Houk Gallery



Lynn Davis, /ceberg #27, Disko Bay, Greenland, 2000 © Courtesy of the artist and Edwynn Houk Gallery



Lynn Davis, /ceberg IV, Disko Bay, Greenland, 2004 © Courtesy of the artist and Edwynn Houk Gallery



Yves Tanguy, Autoportrait dans un Photomaton, vers 1929, épreuve gélatino-
argentique, 20.5x3.8 cm © Coll. Musée de I'Elysée / 2011, ProLiterris, Zurich

Derriére le rideau. L'esthétique du photomaton
Musée de I'Elysée, Lausanne, 17 février — 20 mai 2012 ; jeudi 16 février, 18h
www.elysee.ch

Lorsque les premieres cabines de photomaton furent installées a Paris en 1928, les surréalistes en firent un
usage intensif et compulsif. En quelques minutes, et pour une somme modique, la machine leur offrait, dans le
domaine du portrait, une expérience similaire a celle de I'écriture automatique. Depuis, des générations
d'artistes ont été fascinées par le principe du photomaton. De Andy Warhol, a Arnulf Rainer, en passant par
Thomas Ruff, Cindy Sherman, ou Gillian Wearing, ils sont nombreux a s'étre emparé du photomaton pour jouer
avec leur identité, raconter des histoires, ou faire des mondes.

Derriere le rideau, l'esthétique du photomaton, une création du Musée de I'Elysée, est la premiere étude
consacrée a l'esthétigue du photomaton, divisée en deux grandes thématiques. La Machine présente les
spécificités du photomaton: la cabine, I'automatisme et le principe de la bande. Le photomaton est aussi le lieu
ou s'incarne I'ldentité. Pourvoyeur des portraits normalisés 1égaux, il est également I'outil idéal de I'introspection
et offre une réflexion sur autrui, individuellement ou en groupe. En réunissant plus de 300 pieces réalisées sur
différents médium (huiles sur toile, lithographies et vidéos) par une soixantaine d'artistes internationaux,
I'exposition révele l'influence du photomaton au sein du milieu artistique depuis sa création jusqu'a nos jours.

Commissaires : Clément Chéroux, conservateur pour la photographie au Centre Pompidou (MNAM-CCI), Paris
et Sam Stourdzé, Directeur du Musée de I'Elysée, avec la collaboration d'Anne Lacoste, conservatrice au musée.

Publication

L'exposition Derriere le rideau — L 'Esthétique Photomaton est accompagnée d'un catalogue de plus de 350
pages a la riche iconographie. Editée sous la direction de Clément Chéroux et Sam Stourdzé, cette publication
de référence s'adresse autant au grand public qu'aux amateurs de I'histoire de la photographie. Articulé autour
des six thématiques de I'exposition, le catalogue est ponctué par des textes historiques, critiques, ludiques par
llsen About, Clément Chéroux, Martin Crawl, Anne Lacoste, Nora Mathys, Kim Timby, Brian Meacham, Giuliano
Sergio et Sam Stourdzé. Editions Photosyntheses, Collection Beaux Livres, 21x26.5 cm, cartonng, 350 pages,
250 reproductions en couleur et en noir et blanc.

Le Musée de I'Elysée est membre collectif de NEAR ; Sam Stourdzé est membre d'honneur.


http://www.elysee.ch/

Gillian Wearing, Self Portrait at 17 Years Old [Autoportait a 17 ans], tirage c-print,
115,5x92 cm, 2003. Collection of Contemporary Art Fundacié La Caixa, Barcelone
© Gillian Wearing, courtesy Maureen Paley, London



Thomas Ruff, Portrait (Petra Lappat), 1987, épreuve chromogéne laminée sur
plexiglas, 210x160 cm. Courtesy Victor & Karin Gisler / Mai 36 Galerie, Zurich
© Thomas Ruff, 2011, ProLitteris, Zurich



Jan Wenzel, Vorhang [Rideau], de la série Instant History [Histoire Instantanée], 2009,
montage de quatre bandes photomaton, épreuves chromogénes, 41.7x31.7 cm
© L'artiste et Kleinschmidt Fine Photographs
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Thomas Woodtli, Sans titre, tirage numérique unique, 40x50 cm

EXPOSITIONS EN COURS

Thomas Woodtli. Schmutzige Glaser

Galerie Monika Wertheimer, Oberwil, 13 janvier — 11 février 2012 ; finissage samedi 11 février, 17h
www.galeriewertheimer.ch

www.thomaswoodtli.ch

Thomas Woodtli (1956, CH) has photographed truly dirty glass panels on his travels over the years. And as we
all know, dirt magically attracts those who, with their fingers, want to leave their traces on these inviting drawing
and painting surfaces.

His "dirty glasses" are constructed on a computer. Images are placed behind the dirty surface sending a critical,
political, erotic, but at the same time funny message through the glass. And fully in the trend of the times, the
question of "dirty business" and morality arises, but it is left to the conscience of the individual spectator to look
for an answer.

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


http://www.galeriewertheimer.ch/
http://www.thomaswoodtli.ch/
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Thomas Woodltli, Sans titre, tirae numeérique unique, 30x42 cm
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Gian Paolo Minelli, /nes Wintsch (1974-201 1), vidéogramme tiré de // nemico e l'eta

Gian Paolo Minelli. Il nemico ¢ I'eta, Cité Desnos, Arrastre
Museo Civico Villa dei Cedri, Bellinzona, 4 octobre 2011 — 12 février 2012
www.villacedri.ch

Le Museo Civico Villa dei Cedri présente une sélection d'ceuvres récentes de Gian Paolo Minelli (1968, CH, IT),
représentatives de sa fagon tres personnelle de concevoir la création artistique, que I'artiste voit également comme
un service en faveur de la communauté dans laquelle il est amené a agir. Ce sont surtout I'intérét qu'il montre pour
les réalités prétendument marginales et sa maniére trés personnelle d'entrer en relation avec les sujets de ses
ceuvres qui font sa réputation. La cohérence de son approche et la qualité formelle de ses créations remportent un
succes de plus en plus grand. L'ceuvre de Minelli se développe sur plusieurs continents et sur différentes réalités,
comme c'est souvent le cas des artistes de sa génération. Le sous-titre de I'exposition insiste sur cet aspect et sur
le rble unificateur de son regard, qui se pose sur différents modes de vie en suivant toujours la méme approche.
L'exposition a la Villa juxtapose en effet ses travaux réalisés en ces derniéres années entre I'Amérique latine et
I'Europe, ou prévaut I'intérét pour le marginal — géographique, comme les banlieues —, mais aussi invisible, ou I'on
trouve les immigrés clandestins, la jeunesse privée d'espoir, les toxicomanes ou les personnes agées. Arrastre est
dédié aux jeunes toxicomanes d'un quartier de la banlieue de Buenos Aires. Les architectures abandonnées,
uniques héroines d'ceuvres telles que Cité Desros, un ensemble d'HLM qui entre-temps ont été détruits, sont des
constructions sensibles, congues et baties pour répondre a des besoins sociaux précis.

Sa derniére ceuvre, // nemico e I'eta ("L'ennemi, c'est I'age"), commanditée en 2010 par le Museo Civico Villa dei
Cedri, est dédiée a la Maison de retraite communale de Bellinzone. Le projet s'est concrétisé a la suite de la
création de laboratoires pour la découverte des langages artistiques destinés au public du troisieme age dirigés
par Mariarosa Mutti, auxquels les résidants de la maison de retraite ont participé des le début.

Au cours de I'été 2011, d'entente avec le directeur, M. Riccardo Luthi, Gian Paolo Minelli a commencé a établir
des contacts avec les cing résidants de la Maison de retraite qui ont accepté de participer a ce projet: Madame
Ines Wintsch (1914-2011), Angela Lotti, Jolanda Bernasconi, Giuseppina Becchio et Monsieur Franco Martinelli.
La réflexion, sans parti pris, de ce demier sur sa condition, a inspiré le titre de I'exposition: L ‘ernnemi, ¢'est /'4ge.
Et c'est cette lucidité qui caractérise, en filigrane, I'ensemble du projet, ou I'on évite sciemment de transfigurer
une phase délicate et complexe de la vie, ou de juger sa réalité au sein de la société actuelle. Au lieu de
proposer une vision idéalisée de la vieillesse, imaginer des situations autres que la maison de retraite,
éventuellement selon des idéaux préconcus, Minelli s'est engagé a agir dans le temps et le lieu donnés, en
créant avant tout un espace de dialogue et d'échange avec les cing protagonistes du projet. Ensembile, ils ont
construit la scénographie qui convient le mieux a I'évocation de soi. Le résultat, illustré par les images, nous
permet de nous confronter avec I'essence humaine commune a tous, faite de réves, de peurs, d'espoirs et
d'affections; mais aussi de souvenirs, d'idéaux et d'imagination. Gian Paolo Minelli est membre de NEAR.

Curatrice : Anna Lisa Galizia


http://www.villacedri.ch/

Gian Paolo Minelli, La pasta base mata, Arrastre, 2008, Barrio di pedra Buena, azione notturna, Buenos Aires
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Bernd and Hilla Becher. Mines and Mills — Industrial Landscapes
Fotomuseum Winterthur, 26 novembre 2011 — 12 février 2012
www.fotomuseum.ch

For more than forty years, the photographer couple Bernd (1931-2007) and Hilla Becher (1934) worked on
creating an inventory of industrial architecture. Warehouses, shaft towers, gas tanks, blast furnaces as well as
half-timbered houses are among the subjects they photographed throughout Germany, England, France,
Central Europe, and the USA. Calling these buildings “anonymous sculptures,” they refer to the artistic quality of
the constructions, which played no role for the buildings' largely unknown builders and users. Their photographs
attempt to draw attention to these hidden sculptural qualities and to document them historically as a building
tradition in decline.

Bernd and Hilla Becher have always held particular interest for the industrial architecture in the Ruhr region. The
exhibition Mines and Mills — Industrial Landscapes systematically examines this aspect of their work for the first
time. Even today, names such as the Concordia and Hannibal collieries or Gutehoffnungshitte stand for the
industrial history of the Ruhr region. Instead of concentrating on individual buildings, the exhibition approaches
the mining facilities (where coal was produced for the smelting works) as a whole and in the context of their
urban or natural surroundings. This typology, which the Bechers described as “industrial landscape,” compares
the Ruhr region with similar complexes elsewhere in Europe and the USA.

As with their typological multiple and serial views of buildings, Bernd and Hilla Becher strive for a comparative
perspective in their industrial landscapes. Demonstrating great photographic restraint in their approach and in
the name of a New Objectivity dedicated solely to the object, they stand in a long tradition of proponents of the
documentary gaze that includes Eugéne Atget, Karl Blossfeldt, Walker Evans, Albert Renger-Patzsch and
August Sander. Their influence on the history of photography extends from the establishment of the Dusseldorf
School into the present.


http://www.fotomuseum.ch/
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SA, 1982, tirage gélatino-argentique, 50x60 cm © Bernd et Hilla Becher. Courtesy Schirmer/Mosel

Bernd et Hilla Becher, Ensley, Alabama, U
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" The main aim of our work is to show that the forms of our time are technical forms, although they did not
develop from formal considerations. Just as medieval thought is manifested in the gothic cathedral, our era is
revealed in technical buildings and apparatuses, " Bernd and Hilla Becher stated in a conversation from 2005.
The industrial landscapes can be read from historical and social perspectives, to an even greater extent than the
familiar photographs of simple building typologies. Next to the monumental, industrial buildings one often sees
residential constructions, gardens, and allotment gardens, which convey how intertwined the organization of life
and work was at the time and how deeply rooted people were in this city-like structure. Photographed at waist-
height, the broad, open views of the horizontally composed photographs have an aesthetic that is almost
atypical of the Bechers. However, the images adhere systematically to the archival thinking of the artist couple.
The exhibition curated by Heinz Liesbrock was organized by the Josef Albers Museum Quadrat in Bottrop and
presented there in 2010. Additional loans were provided by the SK' Stiftung Kultur. The exhibition at
Fotomuseum Winterthur is curated by Thomas Seelig.

Curators : Thomas Seelig and Heinz Liesbrock
Publication

The accompanying publication Bernd & Hilla Becher — Coal Mines and Steel Mills with a text by Heinz Liesbrock
has been published by Schirmer/Mosel Publishers in Munich. Softcover CHF 49.- / Hardcover CHF 69.-
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ernd t Hilla Becher, Zeche Germania, Dortmund, D, 1971, tirage gélatino-argentique, 50x60 cm © Bernd et Hilla Becher. Courtesy chirmer/MoseI
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Bernd et Hilla Becher, Gutehoffnungshtitte, Oberhausen, D, 1963, tirage gélatino-argentique, 50x60 cm © B. et H. Becher. Courtesy Schirmer/Mosel
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Formations de nuage photographiées par Tiros /I, 1961, tirage gélatino-argentique
© Collection Gunter Karl

Cloud Studies — The Scientific View of the Sky
Fotomuseum Winterthur, 26 novembre 2011 — 12 février 2012
www.fotomuseum.ch

The English pharmacist and meteorologist Luke Howard wrote in 1802 in the preface to his manuscript On the
Modification of Clouds : "Clouds are subject to certain distinct modifications, produced by the general causes
which affect all the variations of the atmosphere; they are commonly as good visible indicators of the operation
of these causes, as is the countenance of the state of a person's mind or body." Eighty years later,
meteorologists had still not reached a consensus on how to classify, label, and read the forms of clouds. It was
during this time that scientists first began using photography to record and measure clouds. With its help, they
attempted to gain precise and accurate images that would provide insight on the interplay between clouds and
the atmosphere and which could be used to create and convey a classification of cloud forms.

The exhibition Cloud Studies — The Scientific View of the Sky presents six stages of meteorological cloud
photography, from its infancy in the 1880s — in Switzerland with the first images by Albert Riggenbach
photographed from Mount Séntis — up to the newspaper images in the United States that were captured by the
first weather satellites in the 1960s. At the beginning of the 20" century, cloud formations and cloud systems
were investigated foremost by the military and led to fundamental insights into interrelated weather situations.
Cloud Studlies is a rich collection of photographs, notes, records and atlases from diverse research sources and
depicts the origins of contemporary weather forecasting. Each of the six parts of the exhibition represents a
different scientific and photographic view of clouds while reflecting on the "history of the gaze" as well as the
history of the medium with its various photographic mechanisms and reproductive technologies.

An additional theme running throughout the exhibition is the development of science and its varying ideas about
clouds. The protagonists and working methods change over time—from the ambitious, wealthy amateur Ralph
Abercromby to the anonymous teams of weather satellite technicians. Whereas Riggenbach still wished to
capture images of ideal cloud types, the view of the cloud constellations and their chaotic systems expands with
the introduction of film, at the latest, and with the constant recording and measuring capacities of digital
cameras, which transmit images to earth, where they are evaluated and publicized.


http://www.fotomuseum.ch/
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Albert Riggenbach, Cirrus, Basel, vers1895, tableau avec tirages gélatino-argentiques © Swiss National Museum, Zurich

Conceived by curator Helmut Vélter (Leipzig), the exhibition Cloud Studies explores the question as to how all
these changes influenced the intentions, concepts, and technical developments associated with images of the
clouds. It shows how similar or dissimilar photographs of clouds can be, when photographed according to
individual specifications. Ultimately it is left to the viewer to decide if and how scientific cloud photography differs
from related and frequently published motifs from the history of art and photography. The exhibition has been
developed in cooperation with the Museum flir Photographie Braunschweig.

Curator : Helmut Volter

Publication
Wolkenstudien. Cloud Studiies. Etudes des nuages. Ed. Helmut Volter, Spector Verlag Leipzig, 2011, 284
pages, 166 images, hardcover, 202 mm x 270 mm, EN / DE / FR. With an essay by Marcel Beyer. CHF 49.-



Andreas Seibert, From Somewhere to Nowhere, Lars Mller Publishers, Baden,
2008, couverture. Courtesy l'artiste et Fotostiftung Schweiz

Livres de photographie suisses de 1927 a nos jours. Une autre histoire de la photographie
Fotostiftung Schweiz — Fondation suisse pour la photographie, Winterthour, 22 octobre 2011 — 19 février 2012
www.fotostiftung.ch

Pour son 40%™ anniversaire, la Fondation suisse pour la photographie (Fotostiftung Schweiz) a choisi de
présenter la photographie suisse sous un éclairage nouveau. Elle propose un tour d'horizon de livres de photos
qui refletent non seulement les grands themes des années 1920 a aujourd'hui, mais aussi I'évolution des styles
et des modes d'expression de la photographie. Depuis la fin des années 1920 le livre se préte comme faire-
valoir idéal d'ceuvres photographiques. D'une part, il contribue a la diffusion et a la perpétuation du patrimoine
photographique, d'autre part, il permet d'inscrire les images individuelles dans un contexte thématique.

Le livre photographique joue un réle central dans I'histoire de la photographie, non seulement en tant que
support de valorisation, mais aussi en tant que moyen d'expression a part entiere. Ainsi, I'importance de
nombreuses ceuvres photographiques ne se révele qu'a travers lui, dans la " mise en scéne " des images
individuelles, leur arrangement dans I'espace fini du livre, le contenu, la conception graphique et la qualité de
I'impression s'alliant en une architecture complexe.

L'exposition tente une interprétation, une sorte de typologie du livre photographique suisse, a I'aide de sept
grands themes : la Suisse, le portrait, la montagne, le travail, la photo aérienne, la société contemporaine et le
voyage. Cette approche veut développer la perception sur les rapports entre le livre et la photographie, le texte
et I'image. Elle veut aussi montrer a quel point les modes d'expression ont évolué au fil du temps. Les parois
tapissées de reproductions extraites de certains ouvrages éclairent le principe de base du livre de photos — le
placement d'une photographie sur une double page qui s'inscrit a son tour dans une séquence plus grande. Le
concept, le design et la réception de ces livres sont traités plus en détail dans des vitrines. Une grande
installation murale est consacrée aux jaquettes. Et finalement, le livre de photos en tant qu'objet est présenté
dans un film. La " lecture " de livres de photos est un acte non seulement intellectuel mais aussi sensuel.

Curateur : Peter Pfrunder

Peter Pfrunder est membre d'honneur de NEAR.


http://www.fotostiftung.ch/
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Jakob Tuggener, Fabrik, Rotapfel Verlag, Erlenbach-Zurich, 1943 Courtesy Fotostiftung Schweiz

Bibliotheque du Centre pour la photographie
www.fotobibliothek.ch

Les intéressés trouveront plus de 20'000 autres titres dans la bibliothéque du Centre pour la photographie. A
c6té de nombreux livres de photos, I'unique bibliotheque publique suisse spécialisée dans la photographie
propose un vaste choix d'ouvrages sur I'histoire et la théorie de la photographie.

Ouverture : de mardi a vendredi, de 13h30 a 17h30.

Catalogue en ligne: www.fotobibliothek.ch

Publication

Livres de photographie suisses de 1927 a nos jours — une autre histoire de la photographie / Schweizer
Fotoblicher 1927 bis heute — eine andere Geschichte der Fotografie, éd. Peter Pfrunder, Fondation suisse pour
la photographie, Winterthour / Lars Muller Publishers, Baden, 2011, 640 pages, 700 ill. (DE, EN, FR)


http://www.fotobibliothek.ch/
http://www.fotobibliothek.ch/

Gérard Pétremand, F»’/n ne va plus, 1990. Courtesy Maison Tavel, Ville de Geneve

Gérard Pétremand
Maison Tavel, Geneve, 16 septembre — 19 février 2012
www.ville-ge.ch/mah

J'essaie de provoquer un nouveau regard, de porter un ceil critique sur la société : j'aime jouer avec ce qui
dérange, ce qui interpelle. "
Gérard Pétremand

Tels sont les mots du photographe genevois Gérard Pétremand (1939) sur le travail qu'il méne depuis plus de
quarante ans. A I'occasion de la parution d'un ouvrage rétrospectif publié aux Editions In Folio sur ses ceuvres
de 1970 a aujourd'hui, la Maison Tavel accueille une exposition présentant différents pans de son activité. Plus
de 90 photos sont proposées, déclinant plusieurs thématiques dont certaines en lien avec Geneve, a l'instar de
la série sur les parcs intitulée Le proprigtaire, le promeneur et le jardinier. Cette exposition est également
I'occasion de revoir — ou de découvrir — des séries comme /dentités ou Peinture de Lumiere.


http://www.ville-ge.ch/mah

Gérard Pétremand, Point de vue 3, 1992. Courtesy Maison Tavel, Ville de Genéve



Emnst Haas, New Orfeans, 1957, c-print, tirage tardif, 177.8x127 cm. Courtesy Christophe Guye Galerie

Ernst Haas. Color Correction
Christophe Guye Galerie, Zurich, 20 janvier — 25 février 2012
www.christopheguye.com

“Bored with obvious reality, | find my fascination in transforming it into a subjective point of view. Without
touching my subject | want to come to the moment when, through pure concentration of seeing, the composed
picture becomes more made than taken. Without a descriptive caption to justify its existence, it will speak for
itself — less descriptive, more creative; less informative, more suggestive — less prose, more poetry."

Ernst Haas, "About Color Photography", in Du, 1961

Emnst Hass (born 1921 in Vienna, Austria) is one of the most important and influential artists in the development
of colour photography and the history of the medium on a whole, this exhibition spotlights a body of work that
poignantly describes the complex ways in which an artist's 'career' took form. Ernst Haas belonged to the best
known, most productive and widely published photographers of the twentieth century. Most commonly
associated with vibrant colour photography, Haas was famed for his commercial work. It is undoubtedly
however his other, private work that really illuminates the power of his sensibility and his true mastery.
Unfortunately this side of his creative output has been kept private and thus escaped posthumous appreciation.
[t is only now, with the efforts and belief in Haas' ability of a few, such as William Ewing, former Director of the
Musée de I'Elysée in Lausanne, that this body of work is finally revealed and justly let's this artist's aptitude
shine. "Color correction" is a term used in printing, through which the inked proofs are brought into as close
equivalence as possible with the original photograph. Ewing has chosen to use the term metaphorically, to
suggest "we owe it to Ernst Haas and our understanding of the history of colour photography, to reevaluate his
importance in light of this marvellous imagery, kept under wraps for so many years."

Publication
Prodger, Philip, Ewing, William A., Emst Haas. Color Correction, Géttingen, Steidl, 2011

William A. Ewing est membre d'honneur de NEAR.


http://www.christopheguye.com/

Emnst Haas, Western Skies Motel, 1978, c-print, tirage tardif, 177.8x127 cm. Courtesy Christophe Guye Galerie



David Gagnebin-de Bons, Cie/ 2, 2009, tirage Ultrachrome

David Gagnebin-de Bons. Quelques lieux
Espace de Andrés-Missirlian, Romainmétier, 15 octobre 2011 — 26 février 2012
www.davidg.ch

David Gagnebin-de Bons (1979) est un jeune artiste lausannois issu de I'Ecole d'Arts appliqués a Vevey qui a
récemment publié un premier livre remarqué de photographies et de textes intitulé De mémoire (Centre de la
photographie Genéeve / Editions Filigranes, 2010). Dans son exposition a Romainmotier, il présente des
photographies de " natures mortes " sur fonds obscurs qui rappellent la maniére des peintres mystiques
baroques. On pense notamment a Zurbaran pour la série des Ciels, ou un tissu, un voile, un drap d'honneur
tiennent lieu de firmament sur fond de ténébres. Dans une autre série, toujours sur fond de nuit obscure, le
photographe fabrique et arrange des objets miniatures — de fragiles dispositifs faits souvent de cire, de
batonnets et de fils —, qui renvoient a des sculptures ou a des architectures sous forme embryonnaire. L'une de
ces miniatures en cire est notamment inspirée de Black Maria de Thomas Edison, le cabanon noir abritant le
premier studio de I'histoire du cinéma en 1892, révélant du coup une étrange coincidence entre technique et
mystique de l'image. On comprend alors que, dans sa démarche autoréflexive, David Gagnebin-de Bons met
en lumiere les enjeux de son propre travail d'artiste eu égard a la tradition qu'il s'approprie et métabolise. Chez
lui, a travers des dispositifs techniques scrupuleusement maitrisés — ses compositions —, il est question d'un au-
dela des choses visibles, d'un ailleurs constitué de paysages étranges, comme rappelés, révés ou anticipés :
d'autres lieux. L'on songe mélancoliquement a un ciel d'anges ou de fantdmes par défaut, la photographie, dés
son avenement, leur ayant porté un coup fatal. Et I'on pense a la fameuse photographie en noir et blanc faite
par Man Ray du Palais a 4 heures adu matin du Giacometti surréaliste. En disposant des objets fragiles sur |'autel
du regard, dans la chambre noire de son cosmos optique, David Gagnebin-de Bons nous propose des
monuments miniatures, des signes mystérieux voués a la contemplation. Ses images sont des transpositions
révélatrices de quelque souvenir, quelque songe, quelque apparition, que sait-on. Leur sombre beauté en
constitue la mémoire ou |'anticipation.

Alberto de Andrés

David Gagnebin-de Bons est membre de NEAR.


http://www.davidg.ch/

David Gagnebin-de Bons, Sars titre, 2011, tirage Ultrachrome, 100x80 cm



Nicolas Faure, La Chambre, octobre 2004. Courtesy Museum im Bellpark Kriens

Nicolas Faure. Alles in Ordnung
Museum im Bellpark, Kriens, 19 novembre 2011 — 26 février 2012
www.bellpark.ch

Die Bilder des Genfer Fotografen Nicolas Faure ergeben eine Uberraschende und nicht zu erwartende
Darstellung der Schweizer Befindlichkeit jenseits der bekannten Klischees. Denn die Ordnung, welche der Titel
reklamiert, offenbart sich in Faures Bildwelten als prekérer Zustand. Der Fotograf zeigt ein Land am Rande der
Krise, der Optimismus, der Faures Fotografie der Schweiz sonst auszeichnet, scheint wie verflogen.

Nicolas Faure ist bekannt geworden mit seinen umfassenden, fotografischen Recherchen zum urbanen Raum.
Seine Arbeit Uber die Schweizer Autobahn und seine Dokumentation der Findlinge, der Pierres fétisches, haben
die Wahrnehmung der Schweiz nachhaltig ver&ndert. Nicolas Faure représentiert somit eine der massgebenden
Positionen der Schweizer Fotografie.

Die Ausstellung Alles in Ordnung zeigt nun Bilder des Genfer Fotografen, die wahrend der letzten zehn Jahre
neben seinen grossen Rechercheprojekten zur Schweizer Landschaft sozusagen ausserhalb der vorgegebenen
Konzepte entstanden sind. Nicolas Faure hat mit seiner Kamera Situationen festgehalten, die nicht seinen
konzeptuellen Vorgaben entsprachen, die ihn aber faszinierten und fesselten. Diese Bilder fallen alle aus dem
Rahmen und sind insofern Einzelbilder, eigentlich “Findlinge" innerhalb seines Schaffens, das sonst prézisen
konzeptuellen Anordnungen folgt.

Die ausgewahlten Bilder — Nicolas Faure inszeniert sie als Grossformate wie Bildtafeln — ricken noch deutlicher
die asthetischen Qualitdten seiner Fotografie in den Vordergrund. Noch starker als bei seinen umfangreichen
fotografischen Langzeitdokumentationen zeigen sich diese Fotografien als ausdifferenzierte Bildfindungen, die
durch Faures speziellen Blick auf alltagliche Zusammenhdnge zu Uberzeugen vermdgen. Die asthetische
Komponente erhalt gegenlber einer thematischen Ausrichtung den Vorzug. In diesem Sinn empfiehlt die
Ausstellung Alles in Oranung einen neuen Zugang zu Nicolas Faures Bildern und rickwirkend eine erneute
Lektlre seines fotografischen Schaffens.

Kurator : Hilar Stadler, Leiter Museum im Bellpark


http://www.bellpark.ch/

Nicolas Faure, Exercice de sauvetage, Mont-Russelin Sud (JU), septembre 1998. Courtesy Museum im Bellpark Kriens



Chris Marker, de la série Passengers, 2008-2011

Chris Marker. Passengers
CPG Centre de la Photographie Geneve, 25 novembre 2011 — 26 février 2012
www.centrephotogeneve.ch

L'exposition Passengers de Chris Marker présente prés de 200 photographies.

Chris Marker (1921, FR), le plus célebre des cinéastes méconnus, a marqué I'histoire du cinéma avec un film
constitué de photographie La Jetée (1962). Depuis, il est régulierement revenu a la photographie.

Dans la série de photographies réalisée avec une montre — d'ou son titre Quelle heure est-elle 7(2004-2008) -,
Chris Marker vole des portraits " comme un paparazzo bien intentionné "», selon ses propres termes. Inspiré par
le court mais inoubliable poeme d'Ezra Pound (" L'apparition de ces visages dans la foule / Des pétales sur une
branche noire humide "), il se met a prendre des photographies dans le métro parisien. En collectionnant ces
" pétales ", son intention est de restituer ses sujets sous leur meilleur jour, souvent imperceptible dans le flux du
temps, afin qu'ils soient en accord avec eux-mémes et leur vraie nature. Il commence I'expérience avec un
appareil dissimulé dans une montre. S'il passe ensuite a d'autres appareils, le titre reste inchangé, pour nous
rappeler que l'instant volé du visage d'une femme révele quelque chose du temps lui-méme.

Il développe la méme idée avec la série FPassengers (Passagers, 2008-2011). " Cocteau disait que, la nuit, les
statues s'échappent des musées pour se promener dans la rue " explique Marker qui affirme tomber parfois sur
les modeles de grands maitres de la peinture dans le métro parisien, des figures fantomatiques, s'effagant dans
un hors-temps. Ces images en couleur illustrent les diverses maniéres dont les gens bétissent des frontieres
invisibles autour d'eux afin de supporter la vie dans la ville moderne.

Le CPG est membre collectif de NEAR ; Joerg Bader, directeur du CPG, est membre d'honneur.



Chris Marker, de la série Passengers, 2008-2011
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Fabian Unternahrer, your brother was tortured in iraque, de la sére
Fensterplatz & Abgeschiedenes, 2010

Swiss Press Photo 11
Musée National Suisse, Chateau de Prangins, 22 décembre 2011 — 18 mars 2012
www.nationalmuseum.ch

Unigque étape romande de I'exposition Swiss Press Photo 11, le Chateau de Prangins offre une vue d'ensemble
des événements écoulés en Suisse et dans le monde, a travers le regard des meilleurs photographes suisses.
Parmi les différentes catégories présentées, de l'actualité au portrait, en passant par le sport et la vie
quotidienne, on y retrouve le reportage de Christian Lutz dont les images sur les affaires pétrolieres au Nigeria
bousculent les stéréotypes. Un hommage est également rendu a René Burri pour une ceuvre qui a marqué la
photographie du 20¢ siecle.

Fabian Unternahrer. Prix Art et culture
www.fu-photo.ch

Fabian Unternahrer est lauréat pour sa série Fensterplatz & Abgeschiedenes [Coin-fenétre et isolement], 2010.
La fantaisie et la recherche de sens caractérisent son travail. Ses mises en scénes intrigantes et parfois
loufoques dévoilent les tentatives de I'artiste dans sa quéte d'une signification a I'existence. Elles représentent
autant de portes d'entrées dans les méandres de son imaginaire.

Christian Lutz. Swiss Press Photo de I'année 2011 & Prix étranger
www.agencevu.com

En 2009, Christian Lutz a été lauréat du 7° Grand prix international de la photographie de Vevey, distinction qui
lui a permis de réaliser Tropical Gift, oil and gas in Njgeria. L.a série s'inscrit dans le travail de Lutz autour des
enjeux du pouvoir, theme qu'il également traité en 2007 au coeur du monde du pouvoir politique avec FProfokoll.
Dans T7ropical Gift, le photographe explore I'univers clos des protagonistes du monde des affaires liées au
pétrole et au gaz au Nigeria. Il dresse un constat des rapports de forces entre dominants et dominés.

Fabian Unternahrer et Christian Lutz sont membres de NEAR.



Fabian Unternahrer, / feel like a nurse attached to her patient, de la sére
Fensterplalz & Abgeschiedenes, 2010



Courtesy Grand Prix International de Vevey © Christian Lutz / Strates / Vu'
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Christian Lutz, de la série Tropical Gift, oif and gas in Nigeria, 2010, ouvrage publié aux éditions Lars MUller Publishers. Swiss Press Award 2011.
Courtesy Grand Prix International de Vevey © Christian Lutz / Strates / Vu'




Mathieu Bernard-Reymond, n°27, 2002, de la série Disparitions

Mathieu Bernard-Reymond. Travaux 2001-2010

Ku Gallery, Taipei, Taiwan, 17 décembre 2011 — 31 mars 2012
www.kugallery.com

www.monsieurmathieu.com

Les sujets de prédilection de Mathieu Bernard-Reymond sont le paysage, I'architecture et les médias ; la figure
humaine apparait furtivement dans ses images. Son usage des nouvelles technologies tente de remettre sans
cesse la photographie en question.

Mathieu Bernard-Reymond (né a Gap, FR; vit a Lausanne, CH) a obtenu un dipléme de I'Institut d'Etudes
Politigues de Grenoble avant d'obtenir le dipléme de la Formation supérieure en photographie de I'Ecole
supérieure d'arts appliqués de Vevey (CEPV), ou il est actuellement enseignant.

Son travail fut reconnu et exposé internationalement dés I'obtention de son dipléme, lorsqu'il recut le prix de la
Fondation HSBC pour la photographie en 2003, suivi en 2005 du prix No-Limit des Rencontres d'Arles, du prix
BMW-Paris Photo en 2006 et du prix Arcimboldo de la photographie numérique en 2009 pour sa série
Monuments, exposée pour l'occasion a la Galerie Univers, Paris. Parmi les nombreuses expositions
personnelles de I'artiste, on peut mentionner la présentation de sa série 7vau PhotoforumPasquArt, Bienng, en
début 2010 ; une vaste exposition personnelle intitulée Des mondes possibles au Musée Nicéphore Niépce,
Chalon-sur-Sadne, en été 2010 ; I'exposition de sa série Elements a la Galerie 14-1, Stuttgart, au printemps
2011 ; des expositions au festival Photo Phnom Penh en 2010 et 2011. L'artiste a également participé a
I'exposition collective organisée par NEAR en novembre 2010, /nnuendo, a la Villa Dutoit, Petit-Saconnex,
Geneéve (curatrice : Arian Pollet). Outre I'ouvrage Vous éfes ici, paru en 2003 chez Actes Sud, aujourd'hui
épuisé, |'artiste a publié une superbe monographie consacrée a sa série 71/chez Hatje Cantz en 2008.

Interview de Mathieu Bernard-Reymond par Nassim Daghighian :
http://www.near.li/html/images/interviews/entretien_mathieu_bernard-reymond_20100208_next.pdf

Mathieu Bernard-Reymond est membre de NEAR.



Mathieu Bernard-Reymond, n°93, 2008, de la série Disparitions
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Andreas ZUst, de la série Sky, 1990-2000, diaporama de 81 images. Collection Fotomuseum Winterthur. © Estate Andreas ZUst

On Horizons — Set 8 from the Collection of the Fotomuseum Winterthur
Fotomuseum Winterthur, Winterthour, 3 septembre 2011 — 20 mai 2012
www.fotomuseum.ch

Avec : Caroline Bachmann/Stefan Banz, Lewis Baltz, Balthasar Burkhard, Reto Camenisch, Gintaras
Didziapetris, Dick Duyves, Hans-Peter Feldmann, Peter Fischli/David Weiss, Thomas Flechtner, Robert Frank,
Dunja Evers, Luigi Ghirri, John Gossage, Guido Guidi, Robert Hausser, Dominik Hodel, Roni Horn, Axel Hutte,
Jan Jedli ka, Claudio Moser, Bruce Nauman, Igor Savchenko, Christian Schwager, Yoshiko Seino, Shomei
Tomatsu, Garry Winogrand, Andreas ZUst.

The photographic gaze into the horizon is a mirror for internal and external states and produces artistic
interpretations and commentaries. As in other artistic genres, landscape in photography is interpreted through
political and private gazes and the results go far beyond purely aesthetic experiences. Assembled from the
collection of the Fotomuseum Winterthur, this exhibition shows how photographers since the mid-1960s have
approached their imagery from a range of analytical and emotional standpoints. Exploring unknown locations
provides the creative impulse for works by three Swiss photographers Balthasar Burkhard, Reto Camenisch, and
Jan Jedli ka, who express their visions in monumental individual images or in series of small-scale works. Lewis
Baltz is a participant of the famous exhibition New Topographics: Photographs of a Man-Altered Landscape,
which in 1975 first addressed the man-created interface between civilization and nature. Time for looking and
contemplation is the central element of Himme/ [Heaven], an eighty-one image slide show by weather
phenomenologist Andreas ZUust. Accordingly, it shares a close bond with the hi-gloss digital video Highlights I/ by
Dominik Hodel as well as the publication LA A/R by Bruce Nauman, which presents sunsets over Los Angeles
juxtaposed with minimalist color studies. When Robert Frank seeks visual answers to elementary questions of life
in the sparse surroundings of his house in Nova Scotia, circling about his direct environment again and again,
landscape becomes a projection screen for yearnings and remembrances. When Christian Schwager
photographs almost innocent-looking meadows and forests in Bosnia some ten years after the civil war, the
unhealed wounds, the hidden signs of violence, disturb us. Pictures of landscapes are never neutral, the exacting
gaze of the photographs anchor them in a particular zeitgeist and open up additional levels of meaning.

Curator : Thomas Seelig

Publication
A booklet in English and German accompanies the exhibition.
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Christian Schwager, de la série My Lovely Bosnia, 2003-2004, c-print, 57x70 cm. Collection Fotomuseum Winterthur. © C. Schwager / Pro Litteris, Zurich 2011






PRIX / AWARDS

Virginie Rebetez, de la série Packing, 2011-2012



PRIX, CONCOURS ET APPELS A PROJET POUR LES PHOTOGRAPHES

Rado Star Prize Switzerland at Biel/Bienne Festival of Photography
Délai : 1¢ mars 2012
www.radostarprize.ch

Nouveau Prix Européen pour la Photographie

Organisé conjointement par RADO et les Journées photographiques de Bienne, le Rado Star Prize Switzerland
at Biel/Bienne Festival of Photography a pour vocation de soutenir le travail d'un photographe contemporain,
connu ou non, en l'aidant a promouvoir et a valoriser ses ceuvres en Asie. |l offre un aller-retour en Chine, met a
disposition un logement en Chine en 2012, et participe jusqu'a hauteur de CHF 10'000 a la production du projet
photographique qui sera ensuite exposé en Chine.

Le jury sera composé de :

Simon de Pury (président) ; commissaire-priseur, fondateur et président de la société Phillips, de Pury & CO
Francois Hébel, directeur des Rencontres d'Arles

Walter Keller, éditeur, commissaire d'exposition, écrivain et galeriste, Zurich.

Hélene Joye-Cagnard, codirectrice des Journées photographiques de Bienne et commissaire d'exposition
indépendante,

Andrea Caputo, Head of Marketing International Rado Watch Co. Ltd.

Reglement : http://www.radostarprize.ch/index.php/terms-and-conditions.html
Inscription : http://www.radostarprize.ch/index.php/create-an-account.html

Amnesty International Media Awards 2012
Frais : Pounds 50-139.-

Délai : 1¢" mars 2012

www.amnesty.org.uk

The Amnesty Media Awards were established in 1992 to celebrate the best in human rights journalism. From
print and broadcast journalism to photographic and digital content, they recognise the vital role journalists play,
and the serious risks they face, in highlighting injustice around the world.

The awards honour established journalists and photographers as well as rising stars.

Winners in 2011 included Channel 4 News, More 4, CNN International, BBC Radio 4, the Independent, the
Guardian, GQ Magazine, Marie Claire, Guardian Weekend Magazine and the Sunday Times Magazine. The
event finished with a short address by Aung San Suu Kyi who spoke of the "great importance" of the media in
"promoting the cause of democracy and human rights in Burma".

Categories

Digital

Television News
Documentary

Radio

International TV and radio
National newspapers
Magazines (two awards)
Nations and regions (Scotland, Wales, Northern Ireland and the English regions)
Photojournalism

Gaby Rado Memorial Award

En savoir plus: http://www.amnesty.org.uk/content.asp?CategorylD=12215



VIPA 2012

Vienna International Photographic Awards
Frais : euros 29.-

Délai : 30 avril 2012
www.thevipawards.com

Kunstnetzwerk (modern contemporary art gallery and network), Raed Bawayah (photographer), in collaboration
with £yes-On European Month of Photography Vienna, are pleased to announce the Open Call #1t edition of
the Vienna International Photographic Awards VIPA 2012 for documentary photography.

Participation is open to professional, non-professional and student photographers from any country.

Submission must be a single photo or a series, which focus on documentary photo-reportages such as social,
cultural, political or environmental issues.

Besides the total value of 7.000 EUR in money prizes the short-listed winners will be published in the VIPA's
official catalogue. The 3 finalists will take part in a group exhibition in November 2012 in Vienna (during the
European Month of Photography). The awards will be divided into three sections: 1%t prize (4.000 EUR), 2nd
prize (2.000 EUR) and 3rd prize (1.000 EUR). The awards ceremony and the group exhibition opening will be
held on the 15" November 2012 in Vienna.

Winners will be selected by our panel of highly esteemed judges: Michael Ackerman (photographer, U.S.), Raed
Bawayah (photographer, PS), Carola Dertnig (lecturer at the Academy of Fine Arts in Vienna, A), Thomas Licek
(director of Eyes-On European Month of Photography Vienna, A), Hannamari Shakya (curator and editor of
Photo Raw Magazine, FIN), Horst Stasny (photographer and curator, A).

Contact
info@thevipawards.com

Reglement: http://thevipawards.com/wordpress/?page_id=34
Inscription : http://thevipawards.com/wordpress/?page_id=706

SOUTIENS A LA CREATION

Bourses Berthoud, Lissignol-Chevalier et Galland
Domaines arts plastiques et arts appliqués, Ville de Geneve
Délai : 14 mars 2012

www.ville-geneve.ch

Afin d'encourager de jeunes créateurs, la Ville de Genéve décerne chaque année, sur le Fonds Berthoud ainsi
que sur les Fonds Lissignol-Chevalier et Galland, trois bourses d'une valeur de 10'000 francs chacune. La
bourse Berthoud est destinée a un-e jeune artiste dans le domaine des arts plastiques (peinture, sculpture,
vidéo, photographie, installation, performance, etc.). L'une des bourses Lissignol-Chevalier et Galland est
attribuée a un-e jeune artiste dans le domaine des arts appliqués (bijouterie, céramique, stylisme,
communication visuelle, architecture d'intérieur, etc.). La seconde bourse Lissignol-Chevalier et Galland est
attribuée a un-e jeune créateur-trice en arts plastiques ou en arts appliqués.

Les autres bourses d'aide a la création du département de la culture de la Ville de Geneve:

Instituées par le Département de la culture en 1998, les bourses d'aide a la création visent a soutenir
la réalisation de projets par des individus, collectifs, compagnies, orchestres, etc. dans différentes disciplines
artistiques: littérature, musique, danse, théatre, cinéma, vidéo, photographie, beaux-arts, arts plastiques, arts
appliqués.

Les montants attribués représentent une contribution au financement d'un projet, d'une valeur de Fr. 5'000.- au
minimum et Fr. 20'000.- au maximum. Ces bourses peuvent &tre obtenues au maximum deux fois en trois ans.
En savoir plus :

http://www.ville-geneve.ch/themes/culture/soutien-professionnel-culture/bourses/bourses-berthoud-lissignol-chevalier-galland-arts-plastiques-arts-appliques/
http://www.ville-geneve.ch/themes/culture/soutien-professionnel-culture/bourses/bourses-aide-creation/



Documentaires photographiques
Association Imaginaid, Genéve
Délai : 16 avril 2012
www.imaginaid.org

Une aide au démarrage de production

Sans images a l'appui, il n'est pas toujours évident pour un photographe documentaire de solliciter les
ressources financieres dont il a besoin pour réaliser son projet. Dans la phase initiale les premiers repérages
donnent plus de crédibilité au projet et permettent de lever des fonds. Si les sources de financement pour des
projets déja réalisés ou en cours de développement sont nombreuses, le financement de projets encore non
entamés est plus rare. L'auto-financement est souvent I'unique solution.

Pour remédier a cette situation, Imaginaid souhaite proposer une aide financiere qui permette de financer en
partie ou complétement les premieres étapes de réalisation d'un projet:

- Repérages

- Ecriture

- Production d'un portfolio et d'un dossier de présentation

- Services complémentaires d'exposition et d'aide a la promotion

Un soutien de base agrémenté de visibilité donc, afin de faciliter une recherche de financements
complémentaires par la suite. Suivant les besoins exprimés par le photographe et les moyens a disposition,
Imaginaid est a méme de proposer le documentaire finalisé en exposition individuelle au sein de son propre
espace-galerie.

Conditions de participation

Les applications sont ouvertes a tous photographes résidant en Suisse ou en Europe, exercant son métier
comme artiste a part entiere (activité principale).

La thématique du sujet est libre mais doit relever de la photographie documentaire.

Le Comité de sélection tiendra compte de la cohérence globale du projet, du soin apporté a la présentation, de
sa qualité technique et esthétique, de son écriture et de la portée " politique " du sujet dans le contexte actuel.
Le projet doit se trouver dans sa phase conceptuelle, de recherche et de pré-repérage.

Les projets éligibles, respectant certains criteres d'application, sont soumis a la consultation d'un Comité
artistique. Les projets retenus font ensuite I'objet de demandes de soutien financier, faites directement par
I'association, aupres de fondations, d'organismes publics, d'entreprises privées et de particuliers, établis en
Suisse. Etant reconnue d'utilité publique, Imaginaid permet a ses contributeurs de défiscaliser leurs dons. En
passant par son intermédiaire, Imaginaid offre ainsi des opportunités supplémentaires réelles aux photographes,
pour solliciter des ressources et des lignes budgétaires que leurs statuts d'indépendants ne leurs permettent
pas toujours d'obtenir.

Si vous étes photographe et comptez nous adresser votre candidature, il est important de considérer au
préalable les conditions et procédures suivantes.

Comité artistique

Nathalie Herschdorfer, curatrice indépendante, historienne de I'art, Directrice du festival de photographie Alt.
+1000 a Rossiniere et commissaire d'exposition aupres de la Foundation for the Exhibition of Photography
Nassim Daghigian, historienne de I'art, enseignante a I'Ecole de photographie (CEPV) a Vevey, présidente de
NEAR, association suisse pour la photographie contemporaine

Cyril Kobler, artiste et photographe basé a Geneve

Pierre Descombes, photographe, fondateur du studio et atelier Image de Marque a Geneve.

Christoph Bollman, directeur artistique de ArtbyGenéve, foire d'art contemporain

Le dossier doit nous étre adressé a :
Imaginaid Association

28, rue des Grottes

CH -1201 Geneve

Suisse / Switzerland

Contact :

Serge Macia
+4122 7331964
info@imaginaid.org

En savoir plus : http://www.imaginaid.org/presentation/soumettre-un-projet/



APPELS DE FESTIVALS

Prix Voies Off 2012

Festival Voies Off, Arles, juillet 2012
Frais : 25 euros

Prix : 2'500 euros

Délai : 20 février 2012
www.voies-off.com

Construisez I'alternative photographique, participez au Prix Voies Off 2012.

Voies Off propose depuis 17 ans un regard alternatif sur la photographie émergente, ses particularités, ses
évolutions et ses résistances...

Les soirées de projections du Festival Voies Off des Rencontres d'Arles constituent une référence internationale
pour la découverte des auteurs et le suivi de la création photographique.

Les thématiques du festival abordent, avec un regard critique, les évolutions du monde contemporain. Une
vingtaine de nationalités sont représentées lors de chaque édition. En 2011, Voies Off recevait 1400 dossiers de
candidature en provenance de plus de 60 pays. Plus de 60 candidats sont sélectionnés pour la programmation.
Le Prix Voies Off, attribué par un jury de professionnels reconnus, récompense chaque année un artiste pour la
clarté de sa vision et la qualité de son travail. Une bourse de 2'500 euros lui est attribuée.

En savoir plus : http://www.voies-off.com/inscrire/documents/Candid-2012-FR.pdf

Reéglement : http://www.voies-off.com/index.php/fr/reglement-prix-voies-off-2012
Inscription : http://www.voies-off.com/inscrire/intro.php

ManifestO 2012

Festival d'images, Toulouse et Tournefeuille, FR
Délai : 31 mars 2012
www.festival-manifesto.org

ManifestO festival d'images lance son appel a auteurs pour sa 10° édition. 10 années d'existence, de
découvertes et de rencontres du festival ManifestO : la 10° édition rassemblera 10 invités d'honneur d'exception
et 10 lauréats. L'édition 2012 sera se déroulera du 15 septembre au 07 octobre 2012. Les candidats
sélectionnés seront avertis exclusivement par courriel vers la mi mai.

Contact
organisation@festival-manifesto.org

En savoir plus : http://www.festival-manifesto.org/IMG/pdf/appel-auteurs-manifesto-2012-vf.pdf

Dummy Award International 2012 & Photobook Award 2012

5¢me Festival International du Livre de Photographie, Paris, 20-22 avril 2012
Frais : 32 euros

Délai : 31 mars 2012

www.fotobookfestival.org

Sur invitation du Le Bal, le 5éme Festival International du Livre de Photographie de Kassel en Allemagne aura
lieu en 2012, du 20 au 22 avril, a Paris. La programmation prévoit des conférences de qualité ainsi qu'un
marché de premier choix et inclut, notamment, la présentation du Dummy Award et du Photobook Award 2012.
Les gagnants du Dummy Award seront adoubés sur place par un jury de renom.

Dummy Award International 2012

Les photographes sont invités a présenter leurs livres de photographies jusqu'alors inédits devant un jury
international spécialisé. Les cinquante meilleurs livres seront exposés a Paris dans le cadre du festival. Les
gagnants seront choisis sur place parmi ces cinquante titres. Le premier prix sera une édition compléte du livre
par la maison d'édition Seltmann+Sohne. Vous pouvez vous inscrire peu avant Noél. Les frais d'inscription
seront de 32 euros. Le délai d'inscription expirera le 31 mars 2012. Les derniers envois pour le Dummy du Livre
de Photographie seront acceptés le 5 avril 2012 (cachet de la poste).

Contact
info@fotobookfestival.org

En savoir plus : http://2012.fotobookfestival.org/fr/inscription-pour-le-dummy-award-du-livre-de-photographie-2012/



RESIDENCES POUR ARTISTES ET CHERCHEURS

Pro Helvetia — Le Caire, New Delhi, Le Cap
Délai : 29 février 2012
www.prohelvetia.ch

Les bureaux de liaison de Pro Helvetia en Egypte, Inde et Afrique du Sud offrent des séjours en ateliers de
plusieurs mois ainsi que de brefs séjours de recherche. Les artistes suisses, toutes disciplines confondues, ont
la possibilité de se porter candidats et de découvrir ainsi un nouvel environnement culturel. Ceux qui
s'intéressent a un séjour en atelier en 2013 sont invités a postuler jusqu'a fin février 2012 (le 1° février pour
I'Egypte). Pour ce qui est des séjours de recherche, il est possible de déposer sa candidature a tout moment.
Les personnes interessé-e-s peuvent présenter leur candidature pour une seule destination a la fois via :
www.myprohelvetia.ch.

Séjours en atelier

lls ont une durée maximale de trois mois et sont mis au concours une fois par année.

Le séjour en atelier dans un pays arabe, en Inde ou Afrique australe pour les uns, en Suisse pour les autres,
permet aux artistes et aux opérateurs culturels travaillant dans le domaine des arts visuels, de la musique, de la
littérature, du théatre ou de la danse d'acquérir une connaissance approfondie d'un milieu culturel différent du
leur. Un tel séjour est source d'inspirations multiples, permet de créer des réseaux et sert a envisager des
projets ou coopérations.

Pro Helvetia, en plus de fournir le logement et le lieu ou travailler, met a disposition un spécialiste qui assure
I'accompagnement. La Fondation prend en charge les frais de voyage et d'assurance, ainsi que les per diems.
Elle peut accepter au maximum quatre candidatures par année et par région. Une méme personne peut
présenter au total trois fois sa candidature pour un séjour en atelier de Pro Helvetia.

Criteres de sélection

Expérience reconnue: activité artistique d'un rayonnement suprarégional depuis au moins trois ans.

Motivation pertinente pour le contexte.

Connaissance suffisante de langues étrangeres

Séjours de recherche

lls ont une durée maximale de quatre semaines. Des demandes peuvent étre déposées en tout temps, mais au
moins trois mois avant le début du séjour.

Le séjour de breve durée permet a des artistes et a des acteurs culturels travaillant dans le domaine des arts
visuels, de la musique, de la littérature, du théatre ou de la danse de faire des recherches dans un pays arabe,
Inde ou Afrique australe pour les uns, en Suisse pour les autres. Il sert a préparer la réalisation d'un projet
d'échange.

Un spécialiste du domaine concerné aide le bénéficiaire a établir son programme de visite et établit pour lui de
premiers contacts. Pro Helvetia prend en charge les frais de voyage, de logement et d'assurance, ainsi que les
per diems. La Fondation peut accepter au maximum trois candidatures par année et par région.

Critéres de sélection

Expérience reconnue: activité artistique d'un rayonnement suprarégional depuis au moins trois ans.

Motivation pertinente pour le contexte.

Connaissance suffisante de langues étrangeres.

Projet d'échanges concret, pertinent pour le contexte, promettant un effet durable et un rayonnement
international, correspondant aux critéres généraux de Pro Helvetia.

En savoir plus : www.myprohelvetia.ch



Arquetopia — Puebla, Mexico
Résidences artistiques payantes
www.arquetopia.org

Arquetopia is a nonprofit foundation founded in 2009 and run entirely by artists. Arquetopia's programs promote
development and social transformation through contemporary art with a non-traditional, culturally diverse and
multidisciplinary approach. Arquetopia offers artist residency programs of the highest quality, making its staff
available and creating a community among staff and resident artists. Arquetopia's resident artist backgrounds
are diverse in all aspects. As part of Arquetopia‘'s mission is to promote diversity, artists from Africa, Asia,
Eastern Europe, Latin America and the Middle East are especially encouraged to apply.

Puebla, known as the "City of Angels,” is a UNESCO World Heritage Site that lies 136 km (84 mi) from Mexico
City and has some 5,000 colonial buildings. Puebla is famous for a deep cultural identity, delicious cuisine,
Talavera ceramics, and traditions rooted in the 16th-century Baroque and enriched by a blend of five pre-
Hispanic/indigenous cultures, Arabic, Jewish, French and Spanish influences. Accessible via two international
airports in Puebla (PBC) and Mexico City (MEX), Puebla lies east of the Popocatépetl and Iztaccihuatl volcanoes,
giving the residents a magnificent view of their snow-topped peaks. At an elevation of 2200 m (7200 ft), Puebla
features a temperate subtropical highland climate, resulting in an average of only three days a year seeing
temperatures rise above 29°C (84°F). A large, unique three-story Mexican colonial-style house close to Puebla's
historic district and Zécalo accommodates Arquetopia's offices, residency space, and production spaces.

Artists residency program

All proposals are welcome. Projects addressing social issues involving the community in the process of creating
cutting-edge work with a nontraditional approach on traditional techniques will be given priority. Each residency
is unique, based on the type of residency and the artist's proposal. Residents are chosen on the basis of artistic
merit and evaluation of the proposed project.

Selection decisions are based on artistic work. Candidates at all stages of their careers (emerging and
established) must display a demonstrated sense of potential. The residency is for artists who want to advance
their work. The residency pool is diverse in all aspects. The residency program is an opportunity for artists to
pursue their own work (especially work that in their particular circumstances would normally be difficult to
produce, free from daily pressures; however, there is an optional structure of critical study during the residency,
such as studio visits, visiting artists, etc. The residents should work with the visiting artist/critic program. The
creation of community among fellow artists and staff during the residency period is important.

Complete and submit together via e-mail all of the following:

1. The Arquetopia Artist-in-Residence Program Application

2. Resume or curriculum vitae

3. At least 5 sample images of your artistic works (or 3 minutes of video for Designers) and a signed statement
attesting that all works are your own

4. Two professional references

5. Non-refundable application fee of USD $35.00

Via PAYPAL to account address: fguevara@arquetopia.org or or international bank transfer (E-mail to request
bank transfer account information)

The fee per person in Art production residency is USD $495 per week, with a minimum of three weeks. Once
accepted, applicants remit a USD $200 security deposit. Total payment of the residency fee is required 30 days
prior to the applicant's scheduled arrival at Arquetopia.

Contact:

Arquetopia

Privada 18-B Sur No. 4550, Col. San Manuel
72560 Puebla, Puebla

Mexico

Phone: +52 222 594 7728
info@arquetopia.org

En savoir plus : http://www.resartis.org/en/residencies/list_of_residencies/?id_content=5121



RECHERCHE ET CRITIQUE D'ART

Séjour de recherche a Paris, 2012
Institut National d'Histoire de I'Art, Paris
Délai : 15 février 2012

www.inha.fr

Pour effectuer un séjour de recherche a Paris durant I'année 2012, I'Institut national d'histoire de I'art (INHA)
met a la disposition de chercheurs résidant hors lle-de-France, deux défraiements de 500 euros
(remboursement sur justificatifs).

Peuvent postuler : les doctorants inscrits dans une université européenne ; les chercheurs engagés dans la vie
professionnelle (maitres de conférences, conservateurs du patrimoine, conservateurs territoriaux du patrimoine
et attachés de conservation), sans condition de nationalité.

Le dossier de demande comprendra : un curriculum vitae ; une lettre de motivation adressée au Directeur
Général de I'INHA, a l'attention du directeur du département des Etudes et de la recherche. Ce courrier
détaillera le projet scientifique, ainsi que les motifs de la recherche en région parisienne, la durée et la période
envisagée.

Les demandes seront envoyées par courrier électronique a :

der-dir@inha.fr avant 15 février 2012 en spécifiant comme sujet : Séjour de recherche a Paris.

Contact

Secrétariat du Département des études et de la recherche
+33 147 03 85 81

der-dir@inha.fr

Meta Young Art Critics' Award, artgeneve
Award for art critics and art writers

Délai: 29 février 2012

www.artgeneve12.ch

The Meta Young Art Critics' Award is the first award scheme set up specifically to recognize the contribution
made by art critics and art writers, and to encourage them at an early stage of their careers.

The contemporary scene of art production has long operated as a zone of indistinction, where entrepreneurial
impulses reign and disciplinary boundaries become just another (post-)medium. Discursive practices such as
writing and publishing are embraced by artists, while multi-tasking art critics curate exhibitions and develop
performative sidelines to their textual habitus. The recent codification of ‘art writing' likewise signals an
admission that a ‘'third rail' has emerged, neither descriptive or prescriptive, neither academic or journalistic,
between the art critic and the art historian. And of course the imprimatur of the art critic has been noted as in
decline ever since the curator and the consultant came to dominate an ever-more globalised and market-driven
art world.

Keeping this in our sights, the aim of the Meta Young Art Critics' Award is to focus on the imperative which
rightly belongs to the critic and to the activity of criticism: to situate itself not simply above or beside the current
field of production, but within it in order to grasp its conditions of possibility. The immanent role of the critic is in
that sense less to interpret and more to reconstruct, in the words of Adorno, an 'exact imagination' that inhabits
and extracts the principle of a work, wherever it starts and ends. We are establishing this award also out of
curiosity: what is art criticism when it isn't operating at the service of something, be it institutional canons or
marketing drives? How do we envision the act of judgment with relation to contemporary art practice, an act
deprived of power and profit? Does it simply become a more intensely textual art practice among others and
accompanying others, or does it have its own, cognitive, affective resources to structure the experience of art?
Submissions should be in English and can discuss one work, several works, a whole ceuvre, or a field of
practice. Submissions to info@artgeneve2.ch should be no longer than 10,000 signs or 1400 words.

The author of the prize-winning essay will receive 1000 CHF in prize money and essay will be published in the
Spring 2012 issue of Parkett, which is represented in the jury for the Meta Award.

Jury: Daniel Baumann, Jan Verwoert, Marina Vishmidt, Mark Welzel

Contact
Marina Vishmidt
info@artgeneve12.ch






Virginie Rebetez, de la série Packing, 2011-2012






