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INTERVIEW — MATTHIEU GAFSOU

Cet entretien avec le photographe Matthieu Gafsou est publié a I'occasion de son exposition personnelle au
Musée de I'Elysée (4 juin au 24 ao(t 2014) qui présente sa série Only God Can Judge Me. La rencontre avec
I'artiste a eu lieu a Lausanne le 21 mars 2014 avec Nassim Daghighian, historienne de I'art, rédactrice de NEXT.

Only God Can Judge Me

Ce travail propose un regard autant documentaire qu'artistique sur la toxicomanie dans une approche que I'on
pourrait qualifier de "critique poétique”. Le photographe s'éloigne en effet des clichés sur le theme en faveur d'un
traitement esthétique, parfois métaphorigue ou abstrait, mais qui laisse une place autant au vécu humain qu'a la
violence du réel et aux questionnements existentiels et sociétaux que celle-ci souléve.

Les photographies présentées dans I'exposition comme dans le livre paru chez Kehrer Verag ont été réalisées
entre décembre 2012 et décembre 2013 a Lausanne.

Biographie

Matthieu Gafsou (CH, FR, 1981) vit et travaille a Lausanne. Suite a une formation universitaire, il a étudié la
photographie a I'Ecole supérieure d’arts appliqués de Vevey (CEPV). Son projet de dipldme, Surfaces (2007 -
2008), est primé par le PhotoforumPasquArt et regoit en 2009 le prix de la Fondation HSBC pour la photographie.
Il a recu depuis plusieurs prix et participe depuis 2006 a de nombreuses expositions collectives et personnelles
sur le plan international. A ce jour, il a publié cing monographies : Only God Can Judge Me, Kehrer Verlag, 2014 ;
Sacré, IdPure, 2012 ; Alpes, 19/80, 2012 ; Surfaces, Actes Sud, 2009 ; Le Corbusier a Firminy, Gallimard, 2009.
Depuis 2012, il enseigne a la Haute école d’art de Lausanne (ECAL).

Pour en savoir plus :

www.gafsou.ch
www.elysee.ch



ND : Je propose que tu nous expliques comment et quand a commencé cette série Only God Can Judge Me.

MB : La série a démarré plus vite gue je ne I'avais imaginé. C'est un projet qui m'intéressait depuis 2012. Par
rapport a I'ensemble de mon travail, j'avais décidé aprés les séries Alpes (2008-2012) et Sacré (2011-2012) de
ne plus traiter de sujets trop " exotiques " et de me recentrer sur ce qui m'est culturellement familier. J'avais en
effet le sentiment qu'on est plus apte a appréhender des problemes proches de nous et qu'il est parfois un peu
facile de prendre une position de recul trés distante, en allant a I'étranger par exemple.

Un jour, je recus une proposition de candidature pour la bourse de la Fondation Leenaards alors que je
commencais justement a penser a ce projet. Cela m'a incité a me plonger immédiatement dans le sujet sur le
plan théorique et m'a permis d'écrire une belle note d'intention. J'ai obtenu cette bourse en septembre 2012 et
le projet a commencé au niveau concret a ce moment-la.

Quant au sujet lui-méme, pourquoi les toxicomanes ? Je pense qu'il y a plusieurs explications possibles. J'ai
toujours été fasciné par le c6té sombre ou plutdt caché de nos sociétés. J'avais aussi envie d'une rupture dans
mon travail, ne plus montrer la beauté de ce qui est beau mais aller chercher le beau dans le laid. Je souhaitais
également vivre une expérience humaine.

ND : Tu avais effectivernent acquis une solide réputation dans le domaine du paysage depuis la série Surfaces
(2007-2008) alors qu'avec ce nouveau travail, tu représentes des étres humains vivant des situations plutdt
délicates. N'es-tu pas confronté a un probleme éthique vis-a-vis de tes modeéles lorsque tu te positionnes
artistiquement ?

MG : Dés le départ, je souhaitais faire des portraits de personnes toxicomanes. Je voulais esquiver I'écueil des
images frash vues et revues de I'injection, du type qui baigne dans son sang, son caca ou son vomi. Ce genre de
représentations reléve pour moi d'une forme de pornographie a éviter absolument.

Ensuite, la nature méme des portraits est trés liée a I'expérience humaine. Je n'en avais pas I'habitude dans mon
travail puisque, face a un paysage, j'avais du recul, une absence d'affect. Pour ce projet-1a, j'ai rencontré des
gens auxguels je me suis parfois attaché ou que je n'ai pas aimés, mais il y a toujours eu de trés longs échanges.
Au fond, pour arriver & réaliser un seul portrait, il fallait passer beaucoup de temps avec la personne. Evidemment,
inutile de se mentir, on utilise toujours les gens lorsqu'on fait des photographies. J'avais besoin de les montrer
avec leurs cicatrices, leurs marques, et de les rendre d'une certaine fagon beaux.

Il était aussi important pour moi de décontextualiser la personne. Le fond noir était donc une fagon de sortir de la
rue, de s'inscrire plutdt dans une logique du tableau. C'est un portrait trés classique avec une lumiere travaillée.
J'ai mélangé lumiére du jour et flash mais ce n'était pas des lumieres extrémement compliquées. J'avais vraiment
le souci d'exprimer une forme de noblesse de ces gens qui sont tout en bas de la société. J'aime bien cette
inversion du haut et du bas, je trouve ¢a beau. Je sais qu'on va me reprocher d'avoir esthétisé la misére. Je pense
qu'avec ce genre de sujets, de toute fagon, il y a toujours possibilité d'une critique éthique.

ND : Tes portraits au clair-obscur subtil ont effectivement des affinités formelles avec la mise en scéne d'un peintre
dans son atelier. Comment, dans cette série-la, associes-tu les dimensions documentaire et esthétique ?

MG : Je pense que ma démarche est en fait assez ambigué, d'ailleurs j'aime bien cet aspect ambivalent de la
photographie. Lorsgue je choisis un tel sujet, la toxicomanie, ¢'est clairement une démarche documentaire. Je ne
Suis pas un photographe conceptuel.

Il'y a plusieurs aspects documentaires dans le projet, notamment la collection en noir et blanc d'objets associés
a la toxicomanie, que ce soit les drogues, ce qu'on utilise pour s'injecter, etc. Puis, il y a des objets dit " animés "
avec des images en couleur, mieux éclairées, ou il y a de la fumée, des choses qui se passent, etc. qui relévent
déja plus de la nature morte. Et enfin, on a les portraits avec cette dimension picturale et quelgues paysages qui
sont extrémement retouchés, typés, donc peu documentaires

Finalement, I'ensemble crée tout de méme une petite constellation d'images qui contient des informations autour
de la drogue. C'est donc un projet qui porte en lui une dimension documentaire mais je pense que la dimension
picturale, voire abstraite, est aussi extrémement importante.

J'aime bien cette espece de choc des styles dans un travail. Ce gqui m'a toujours intéressé dans la photographie
et qui apparait comme une ligne directrice dans toutes mes séries, c'est cette ambiguité entre les dimensions
documentaire et esthétique d'un projet. Bien qu'on soit toujours a la base soumis a un sujet, je choisis des sujets
dont je puisse également m'échapper.



ND : Comme ton but était d'éviter les stéréotypes sur la toxicomanie, le fait d'établir une typologie d'objets
représentatifs ne comportait-il pas certains risques ? Comment échapper a la seringue usée par exemple ?

MG : La seule seringue présente dans mon travail est photographiée de face et elle n'est pas reconnaissable car
on ne voit que l'aiguille. L'image devient ainsi une espéce d'abstraction verte et jaune, avec un fond noir, des
halos, donc la seringue perd sa matérialité, elle est bien la mais en méme temps on ne la voit pas.

Il'y a certains objets, au contraire, dont on n'a aucune idée de ce a quoi ils peuvent servir, notamment le garrot
qui est en fait une chambre & air de vélo, photographiée comme une espéce d'hélice sur fond noir. Evidemment,
certains objets sont stéréotypés comme le préservatif, mais pour moi c'était nécessaire du point de vue
documentaire car la prostitution des femmes pour I'achat de drogue est omniprésente. Méme si c'est un cliché,
c'est aussi la réalité que je voulais montrer. J'ai cependant essayé de casser les préjugés avec d'autres objets
plus difficiles a identifier ou en rendant des choses banales méconnaissables.

ND : Avec cette combinaison de portraits, paysages, objets ou natures mortes, souhaitais-tu créer des portraits
indirects des personnes rencontrées et construire une forme de narration ?

MG : Ce projet n'est pas vraiment narratif. Mon idée est plutét celle d'une constellation, d'un réseau. Je pense
que beaucoup d'images peuvent résonner les unes avec les autres. Je suis en train de préparer |'exposition en
ce moment et, dans 'accrochage, j'ai justement évité d'associer des objets trop identifiables avec un personnage.
Je ne voulais pas que cela devienne une collection de petites histoires individuelles, qui s'amorcent et se terminent,
mais qu'on ait une espéece de vision d'ensemble d'un monde avec, tout de méme, un certain recul.

ND : La reconstruction photographique de I'univers de la toxicomanie ?

MG : Oui, mais une reconstruction trés subjective, avec mes propres projections. J'ai justement voulu ne pas étre
trop documentaire en réalisant des images typées. Mes paysages de nuit semblent trés bleus et il y a plusieurs
images completement abstraites. J'ai délibérément choisi cette voie qui montre que je n'ai pas la prétention de
donner une vision définitive de ce gu'est le monde de la drogue.

ND : Pourrais-tu nous expliquer le titre du projet et le réle du lieu puisque les photographies se passent a
Lausanne, ou tu vis ?

MG : J'ai trouvé ce titre en photographiant un homme qui portait un tatouage ou la phrase " Only God can judge
me " (" Dieu seul peut me juger ") était accompagnée de symboles, une croix et une balance de la justice. |l
soutenait que ¢'était un signe de ralliement des toxicomanes dans les années 1960, information que je n'ai pas
réussi a retrouver dans les histoires du tatouage que j'ai consultées. Mais j'aimais bien cette idée, qui m'était
surtout venue de toutes les conversations que j'ai eues avec ces gens.

C'est I'une des choses qui m'a frappé dans ce projet : les toxicomanes sont trés souvent privés de leur
citoyenneté, de leurs droits basiques de citoyens. A Lausanne, on leur interdit le territoire du centre-ville, ils sont
mis sous tutelle, etc. Ainsi s'ajoute a leur maladie, la toxicomanie, le fait que la société, en voulant leur faire du
bien, les exclut. J'ai trouvé cela assez paradoxal. Leur réponse, " Dieu seul peut me juger ", c'est une fagon de
dire " foutez-nous la paix quoi ! " C'est la raison pour laquelle il y a des citations d'Antonin Artaud au début du
livre (tirées de sa " Lettre a Monsieur le législateur de la loi sur les stupéfiants ).

Concernant Lausanne, c'est important d'identifier le territoire : on est en Suisse, dans un pays riche. Mon sujet
ne fait pas partie du quotidien des gens et, a part la Place de la Riponne, n'est pas manifeste. Je trouvais donc
intéressant d'aller chercher le c6té plus sombre de ce pays, de montrer qu'il y a aussi des choses tres dures
vécues par les toxicomanes gue I'on cache. D'un autre c6té, ce travail aurait pu étre réalisé en France. Je ne veux
pas qu'on donne trop d'importance a la ville, c'est pour ¢a qu'il y a peu de paysages dans ce travail.

ND : Le projet a-t-il beaucoup évolué en cours de route ? Ta maniére de combiner ainsi les genres (portrait, nature
morte, paysage) par exemple ?

MG : Dans le projet initial que j'avais mis par écrit, toutes les sous-séquences d'images étaient prévues. Par
exemple, j'avais décrit ce que j'appelle les images allégoriques : une sorte de paysage abstrait qui apparait comme
une constellation, une bulle qui éclate telle une métaphore du flash, etc. J'avais amorcé cette démarche-la avec
Sacré en créant une sous-série dans la série et j'avais envie d'explorer ce chemin pour créer un rythme. La notion
de rythme me semble trés intéressante en photographie.



Par contre, ce qui a changé, c'est le resserrement du sujet. Le projet initial s'appelait Marges, ce n'était pas un
trés bon titre d'ailleurs mais un titre de travail. J'avais l'intention d'étudier plusieurs catégories de personnes
exclues ou en retrait de la société. Lorsque j'ai commencé a faire des prises de vue avec un toxicomane, je me
suis rendu compte que c'était déja un vaste sujet, que je n'irai pas plus loin avec ce projet-la. L'important est
surtout que j'ai aimé m'y engager pleinement, c¢'était une trés belle expérience humaine.

ND : La série Sacré a été produite dans le cadre de I'Enquéte photographique fribourgeoise et tu as été amené a
photographier plus d'étres humains en te rapprochant d'eux. Est-ce que cela t'a influenceé lors de la réalisation de
Only God Can Judge Me ?

MG : Dans Sacré, il y avait effectivement des personnes mais je m'étais bien rendu compte que je les avais
photographié comme de la cire et sans échanges humains. J'ai représenté les scénes religieuses en donnant
l'illusion que c¢'était de la mise en scéne par I'usage du flash mais ¢'était du reportage. J'ai aussi réalisé quelques
portraits posés, trés rapides, et sans avoir vraiment confiance en ce que je faisais. Je me suis donc dit que I'étape
suivante était d'essayer de connaitre les gens que je vais photographier. Lorsque je fais du portrait, j'ai tendance
a esthétiser mon sujet.

ND : Pour réaliser ta derniére série, as-tu été influencé par des sources d'inspiration particulieres ? Avais-tu des
références picturales, photographiques ou cinématographiques ?

MG : Il y avait des influences mais elles sont surtout littéraires. William T. Vollmann, un écrivain américain que
j'adore, a écrit un livre intitulé La famille royale. Il 'y parle d'un groupe de prostituées et le sacralise. C'est un
bouguin, un pavé de 1200 pages, complétement fou, désespérant mais trés beau. J'ai toujours aimé ¢a dans la
littérature américaine, chez Don DelLillo et plusieurs autres auteurs, qui parle de sujets " bas " et qui les transcende
vers le sacré. Cela m'a toujours fasciné. Rabelais le faisait avec le rire, c'est donc trés ancien dans la littérature.

Du point de vue stylistique, je ne pense pas qu'il y ait un photographe en particulier qui m'ait intéressé. Il est vrai
gu'aujourd'hui tout un pan de la photographie joue avec plusieurs sous-séries dans une présentation assez
rythmée, construite. Plusieurs photographes ne se contentent plus de faire du paysage ou du portrait mais
essaient vraiment de travailler cette question du rythme. Je trouve ca passionnant et cela m'intéresse
énormément. Je pense notamment aux livres de Christian Patterson et 2 Anne Golaz, une amie : nous discutons
de nos images et échangeons souvent nos idées.

Je porte un regard assez critique sur mon travail antérieur, j'ai envie d'aller vers autre chose, de ne plus étre
totalement soumis a mes sujets en étant plus maitre de ce que je fais, plutdt que de reconstruire a posteriori une
série dans laquelle je donne l'illusion qu'elle est totalement intentionnelle alors qu'il y a beaucoup d'accidents.

ND : Only God Can Judge Me est un double projet qui combine un livre édité chez Kehrer Verlag et une exposition
au Musée de I'Elysée, quelles sont pour toi les relations entre I'ouvrage et I'exposition ?

MG : On ne peut pas les concevoir de la méme facon. Au Musée de I'Elysée, jexpose dans un espace
extrémement typé, les combles. Je suis trés content d'occuper ce bel espace mais il est complexe a occuper
puisqu'il n'y a pas de grands murs. L'exposition est donc avant tout imaginée pour ce lieu spécifique.

Ensuite, il y a des concepts généraux dans la série. J'ai beaucoup d'images d'objets plus documentaires, en noir
et blanc et, pour qu'ils n'aient pas trop d'importance, ils apparaissent en trés petits format et ne sont pas
encadrés, contrairement aux autres images. Je les ai groupés en 3 ensembiles. Par contre, dans le livre, ces
images sont petites mais elles apparaissent de facon rythmée au fil du bouquin, ¢'est donc un traitement différent.
On ne pouvait pas les présenter de la méme fagon dans les deux cas. Cependant, je pense que conceptuellement,
ces traitements se rejoignent.

ND : Comment as-tu travaillé I'editing avec I'équipe de Kehrer Verlag, je pense ici a la sélection et & la séguence
des images ?

MG : J'ai d'abord fait seul plusieurs séquences pour poser les bases de la fagon dont je voyais la série. Dans un
bouquin, il y a deux ou trois fagons de réaliser une séguence d'images : soit on crée des ruptures et il n'y a pas
de lien entre elles, soit on établit des liens au niveau du sens ou au niveau visuel, formel. On peut les combiner
ensulite a loisir, mettre des photographies face a face, etc. Il y a des choses qui se construisent petit a petit.



J'ai créé notamment des ensembles avec des couleurs et I'idée de base était la mais, parfois, on s'enferme dans
sa séquence. Ensuite, j'ai beaucoup travaillé avec Nanni Goebel, graphiste indépendante mandatée par I'éditeur,
et cela m'a vraiment été trés utile. J'ai mes limites et collaborer avec cette personne m'a permis de réaliser un
projet bien meilleur que si j'étais resté seul. Parfois, il suffisait que je lui parle de mon idée et elle la traduisait tout
de suite sous une forme graphique, visuelle.

ND : Pour le rythme du livre, tu te référes aussi au célébre réalisateur Serguei Eisenstein* ?

MG : Oui, c'est I'idée du " montage des attractions " : faire cohabiter des images trés différentes. Car la séquence
du livre est une forme de montage ou le lecteur choisit la temporalité de chaque photo. J'aimais beaucoup cette
idée d'images qui viennent se rencontrer sans qu'il y ait de logique narrative ou évidente au premier abord ; de ce
choc des images émerge quelque chose d'autre. Cela fonctionne assez bien avec des photos plus abstraites,
juxtaposées a d'autres qui le sont moins, parce qu'il n'y a pas de lien apparent mais ¢a tisse quelgue chose...

ND : Etait-ce donc une maniére plutot formelle de concevoir la séquence ?

MG : Oui, d'ailleurs Eisenstein est un formaliste russe | En introduisant tout a coup un plan de feux d'artifices qui
n'a pas lieu d'étre dans la diégese, qui n'appartient pas a l'univers de la narration, il surconnote la joie par exemple.
C'est ce genre d'idée-la qui m'intéresse. Je ne voulais pas raconter ou reconstruire I'histoire de gens, celle-ci ne
m'appartient pas et que je ne la connais pas non plus vraiment, méme si j'ai passé du temps avec eux.

ND : Pourrais-tu en dire plus sur le choix des matériaux, les aspects esthétiques de ce livre ?

MG : Je voulais un livre relativement grand, bien fagonné, qui reprend l'idée des portraits, donc plutdt classique
et noble. Pour un sujet " pauvre ", je trouvais cela intéressant. Nous avons aussi exploité cette idée des chocs
dans le bouquin, c'est-a-dire qu'il y a une couverture relativerment calme, grise, ensuite une garde rouge qui va
surprendre puis & nouveau un papier gris, fin, pour les citations d'Antonin Artaud et finalement un papier avec une
belle main pour les photographies. Une petite rupture est créée par une image placée avant et a c6té du titre. Il y
a une cohérence évidemment avec la série et le graphisme.

ND : A travers ces images trés esthétiques, les lecteurs peuvent-ils ressentir les aspects les plus sombres de la
toxicomanie comme la dépendance, que les gens qualifient souvent péjorativement de " déchéance " ? Le public
est habitué a voir des reportages dramatiques, notamment sur les overdoses dans les toilettes publiques. As-tu
plutdt recherché une approche existentielle afin de montrer que ce sont des étres humains comme les autres ?
Le titre du projet fait référence a Dieu, est-ce une maniére de placer ton travail sur un plan métaphysique ?

MG : Je pense qu'il y a effectivement une dimension existentielle. Plusieurs personnes m'ont dit que certains
portraits leur racontaient quelgue chose sur la condition des toxicomanes. Comme le format du livre est vertical,
les portraits ne peuvent pas occuper une double page mais ils sont toujours de grande taille, ce qui leur donne
de l'importance. C'était souvent les images les plus difficiles a intégrer dans la séquence. Les portraits créent ainsi
une rupture qui les rend trés visibles. En nombre d'images, une dizaine, ils ne représentent que 20% des
photographies du bouquin. J'ai réalisé beaucoup plus de portrait mais certaines images ne fonctionnaient pas ou
les gens ont changé d'avis et préféré ne pas avoir leur visage publié ou exposé.

La question de I'accumulation est intéressante parce qu'avec un nombre plus important de portraits, on annule
les personnes, leur identité. Finalement, les gens qui sont représentés dans le bouquin, je les connais tous, j'ai
vraiment passé du temps avec eu, ils représentent pour moi une histoire vécue et c'est le plus important.

ND : Donc tu as voulu aller au plus prés de I'essentiel... Comment as-tu imaginé |'accrochage de |'exposition ?

MG : Dans I'exposition, on appréhende d'un coup plus d'images qu'en feuilletant un livre donc on ne peut pas la
traiter de la méme fagon. C'est plus difficile du point de vue du rythme, pour moi en tout cas, surtout dans I'espace
précis des combles du Musée de I'Elysée. J'essaie d'éviter |'évidence dans mes choix d'images mais sans
chercher forcément le truc le plus incongru.

J’ai d’abord déterminé les formats. Quatre formats différents (20x25, 40x50, 80x100 et 100x125 c¢m). Ensuite j'ai
sSoumis une assez mauvaise proposition d’accrochage a la curatrice, Anne Lacoste, et a Lydia Dorner, assistante
au département des expositions du Musée de I'Elysée. Elles m’ont fait une contre-proposition qui gardait I'esprit
mais en bien mieux !



Lors de I'accrochage, c’est le musée qui a souhaité placer les images avant que je vienne. Puis |'ai fait quelques
changements et ¢’était fait. C’est donc un vrai processus de collaboration et cela m’a bien aidé. Il s'agissait de
conserver des effets de surprise tout en ayant une cohérence d’ensemble malgré la variété des formats. Et de
retrouver cette idée du réseau plus que de la narration.

ND : Etait-ce I'idée de plonger les gens dans un univers ? Mises-tu sur la subjectivité du parcours du visiteur en
essayant de l'influencer le moins possible ?

MG : Completement.
ND : Je pense ici également au livre qui ne comporte pas de texte, excepté les citations d'Artaud au début.

MG : Le défi principal pour moi était I'autonomie de la série, qu'elle soit indépendante du texte. Dans le livre, il y
a toutefois les informations nécessaires et suffisantes pour la compréhension du sujet : les citations et a la fin, une
petite phrase indiquant les dates et le lieu de réalisation du projet, les 1égendes et les remerciements. J'avais
vraiment envie de donner une cohérence a I'ensemble.

* " C'est au montage justement qu'Eisenstein accordera la plus grande importance. Pour bien comprendre le sens de I'ceuvre, il faut s'attarder
un instant a la théorie qui la sous-tend [dés 1923] : le montage-attraction. Pour Eisenstein la juxtaposition de deux images - deux plans - d'un
méme film peut étre congue de maniere a déclencher une sorte de choc. C'est ce choc qui servira a révéler, puis a éclairer une idée, un
symbole précis. Dans son premier film, La Greve (Statchka, 1924), Eisenstein rapproche des termes aussi apparemment différents que I'image
d'un beeuf que I'on égorge a I'abattoir et celle d'un groupe d'ouvriers grévistes pris sous le feu des soldats tsaristes. Par la violence de leur
rapprochement, la signification est évidente. « Si le montage peut étre comparé a quelque chose, les collisions successives d'un ensemble
de plans peuvent étre comparées a une série d'explosions dans un moteur d'automobile. Comme celles-ci impriment le mouvement a la
machine, le dynamisme du montage donne I'impulsion du film et le conduit a sa finalité expressive » (S.M. Eisenstein). "

Tiré du Larousse (source : http://www.larousse.fr/encyclopedie/personnage/Sergue%C3%AF_Mikha%C3%AFlovitch_Eisenstein/117794)

Remerciements a Jacqueline Aeberhard pour la transcription.



Matthieu Gafsou, Papaver Somniferum, de la série Only God Can Judge Me, 2013. Courtesy Galerie C, Neuchatel

[...] I'opium est cette imprescriptible et impétueuse substance qui permet de rentrer dans la vie de leur &me
a ceux qui ont eu le malheur de I'avoir perdue.”

Antonin Artaud, " Lettre & Monsieur le |égislateur de la loi sur les stupéfiants", in L'ombilic des Limbes, 1927
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RITUELS - PUBLICATION
NEAR, Lausanne, et Ferme-Asile, Sion, novembre 2014, 64 pages, 24x14.5 cm
Soutien sur / Support on WEMAKEIT : https://wemakeit.ch/projects/rituels

Artistes / artists : Emmanuelle Antille, Sophie Brasey, David Favrod, Matthieu
Gafsou, Anne Golaz, Thierry Kupferschmid, Christian Lutz, Jennifer Osborne,
Virginie Rebetez, Germinal Roaux, Thomas Rousset & Raphaél Verona.

Rituels est un projet d'exposition et de publication proposé par NEAR, association
suisse pour la photographie contemporaine, réalisé a la Ferme-Asile, centre
artistique et culturel a Sion, et présenté du 08.11.2014 au 01.02.2015. Le
commissariat de |'exposition est assuré par : Corinne Currat, assistée par Noémie
Richard (NEAR) et Véronigue Mauron (Ferme-Asile).

A contre-pied de la société occidentale marquée par I'individualisme et la réussite
personnelle, Rituels s'intéresse aux coutumes, aux gestes et aux codes qui
scandent la vie de la naissance a la mort et cimentent les liens entre les individus.
Douze artistes revisitent ainsi le rituel par le biais de la photographie, de la vidéo
et de la performance.

La publication met en évidence le travail singulier de chague artiste en lui donnant
une résonance thématique particuliere. En outre, elle approfondit la recherche sur
un sujet a la fois connu — les rituels — mais mis en scene ici de maniére
contemporaine et inédite. En effet, la relation entre la photographie artistique et
les rituels reste un domaine en friche.

Avec des contributions de : Corinne Currat, historienne de I'art, co-commissaire
de I'exposition, chargée de projets d’exposition a la Fondation de I'Hermitage, a
Lausanne ; Véronique Mauron, historienne de I'art (Ph. D), co-commissaire de
I'exposition, directrice artistique de la Ferme-Asile, a Sion ; Marco Motta,
anthropologue, assistant dipldbmé et doctorant au Laboratoire d’anthropologie
culturelle et sociale (LACS) de I'Université de Lausanne.

Graphisme : Anne Hogge Duc, Anaho, Lausanne.

Rituals is a project of exhibition and publication by NEAR, Swiss association for
contemporary photography, presented at the Ferme Asile, artistic and cultural
center at Sion, from 08.11.2014 to 01.02.2015. Curators are : Corinne Currat,
assisted by Noémie Richard (NEAR) and Véronique Mauron (Ferme-Asile).

Since time immemorial, rites and rituals accompany the lives of human beings in
all societies, helping to forge the identity of communities and groups. The
exhibition Rituals proposes an artistic approach to the question. It gathers works
from 12 photographers and video artists. Sacred and profane rites — ancestral
and contemporary — are examined through staging, documentary approaches,
and performance. If many of the artists deal with the mystery and symbolism
peculiar to specific rites, rituals and ceremonies, even cultivating or enhancing
them, some take distance from them with humour and irony.

A catalogue, edited by NEAR and the Ferme-Asile is published as the companion
to the exhibition. Texts by Corinne Currat, historian of art and exhibition manager
at the Fondation de I'Hermitage, in Lausanne, Véronique Mauron, historian of art
(Ph. D) and artistic director at the Ferme-Asile, and the anthropologist Marco
Motta, graduate assistant and lecturer at the University of Lausanne.

Graphic design: Anne Hogge Duc, Anaho, Lausanne.

Images : 1. Thomas Rousset et Raphaél Verona, de la série Waska Tatay, 2010-2012

2. Germinal Roaux, de la série Never Young Again, 2009 — en cours

3. Anne Golaz, Vilvoittelu, de la série Metséstéa - From The Woods, 2011-2012. Courtesy Galerie C

4. Thierry Kupferschmid, Lines of supply, 2007-2008, vidéo (camera : Guillaume Le Grontec)

5. Matthieu Gafsou, Gisant de Saint Félix, Musée d’art et d’histoire de Fribourg, de la série Sacré, 2012
6. Emmanuelle Antille, L’Urgence des Fleurs & la Ferme-Asile, 2013, vidéos. Photo Robert Hofer


https://wemakeit.ch/projects/rituels
http://www.emmanuelleantille.com/
http://sophiebrasey.ch/
http://www.davidfavrod.com/
http://www.gafsou.ch/
http://www.gafsou.ch/
http://www.annegolaz.ch/
http://www.22bumblebees.com/
http://www.agencevu.com/photographers/photographer.php?id=223
http://www.jenosbornestudio.com/
http://virginierebetez.com/
http://www.germinalroaux.com/
http://www.thomasrousset.com/
http://www.anaho.ch/index.php
http://www.anaho.ch/index.php

Sophie Brasey, Corinne Currat, Matthieu Gafsou, Anne Golaz, Thierry
Kupferschmid, Christian Lutz, Virginie Rebetez, Noémie Richard, Germinal Roaux
et Thomas Rousset sont membres de NEAR.

L'exposition Rituels recoit le soutien du Pour-cent culturel Migros et du Canton
du Valais.

NEAR @ ON PRINT

Salon du livre de la Nuit des images, Musée de I'Elysée, Lausanne, 28.06.2014,
15h - 22h

www.nuitdesimages.org

A I'occasion du salon du livre On Print qui se tiendra lors de la Nuit des Images
2014, NEAR présentera ses divers projets éditoriaux ainsi que les publications
récentes de ses membres, dont certains seront présents pour une séance de
signature. Vous pourrez notamment y découvrir Still de Brigitte Lustenberger,
premier volume d'une série de monographies éditée par NEAR et Till Schaap
Edition.

On the occasion of the On Print book fair which will take place during the Nuit
des Images 2014, NEAR will present its various editorial projects as well as recent
publications of its members, some of whom will be present for book signing. You
will also have the opportunity to discover Brigitte Lustenberger's STILL, the first
volume in a series of monographs edited by NEAR and Till Schaap Edition.

Flyer : http:/Avww.near.li/html/images/activites/on-print_2014_flyer.pdf

Signatures / book signing :

16h a 17h : Yann Mingard, Deposit, Steidl, 2014 & Repaires, Hatje Cantz, 2012
17h a 18h : Brigitte Lustenberger, Still, NEAR & Till Schaap Edition, 2014

18h a 19h : Delphine Burtin, Encouble, livre d'artiste, 2013

19h a 20h : Emmanuelle Bayart, Commémoration, CPG, 2014

20h a 21h : Brigitte Lustenberger, Still, NEAR & Till Schaap Edition, 2014

Autres ouvrages présentés / other publications :

F & D Cartier, Wait and See, Ffotogallery, 2013

Sarah Carp, Donneuse apparentée, Kehrer, 2013

Matthieu Gafsou, Only God Can Judge Me, Kehrer, 2014

Anne Golaz, Metsésté — From the Woods, Kehrer, 2012

Elisa Larvego, In Every Place, AHEAD, 2013

Catherine Leutenegger, Kodak City, Kehrer, 2014

Christian Lutz, Meetings-coopération internationale, Notari, 2013
Anna Meschiari, At Once, livre d'artiste, 2013

Publications de NEAR / NEAR is editor of :

A House For E.D., co-éd. art&fiction, 2014

Cheese Coma, co-éd. ldpure, 2013

Extravaganza, co-éd. Crochetan, 2013

The Breath On Our Back, co-éd. PhotoforumPasquArt, 2012
Innuendo, NEAR, 2010

Plus de détails sur On Print dans la rubrique événement de NEXT.

Images : 1 et 2. Brigitte Lustenberger ; 3. Delphine Burtin ; 4. Emmanuelle Bayart



http://www.nuitdesimages.org/2014onprint/

NOUVELLES INTERNATIONALES DES MEMBRES DE NEAR / INTERNATIONAL NEWS ABOUT NEAR MEMBERS

Virginie Rebetez. Swiss Design Awards
Halle 4, Béle / Basel, 16.06. - 22.06.2014
www.swissdesignawardsblog.ch

Virginie Rebetez (1979), who lives and works in Lausanne, is one of the 2014
Nominees of the Swiss Design Awards in Photography. She has exhibited her
works in many European countries, as well as South Africa, and is still in high
demand. Rebetez went to the Gerrit Rietveld Academie in Amsterdam until 2008,
previously she received a Professional Education in Photography in Vevey (CEPV),
Switzerland.

Image : © Virginie Rebetez, Untitled #5, de la série Under Cover, 2013, tirages pigmentaires, 120x90 cm
Courtesy Galerie Christopher Gerber, Lausanne

Virginie Rebetez est membre de NEAR. www.virginierebetez.com

Christian Lutz. Power

Espai Fotografic Can Basté, Barcelone, ES, 19.05. — 21.06.2014
DOCfield>14. Documentary Photography Barcelona
www.docfieldbarcelona.org

L'exposition présente la trilogie sur le Pouvoir que Christian Lutz a entamée dix
ans plus t6t et qui a déja donné lieu a deux ouvrages, Protokoll (2007) sur le
pouvoir politique, et Tropical Gift2010) sur le pouvoir économique. Pour réaliser
le troisieme volet, In Jesus’ Name, Christian Lutz s’est immergé pendant une
année dans la communauté évangélique suisse International Christian Fellowship
entre 2011 et 2012. Célébrations et concerts de rock, camps de vacances,
baptémes, il photographie tous les événements auxquels il est convié. A peine
sorti en novembre 2012, le livre se voit interdit par la justice zurichoise : 21
personnes apparaissant dans I'ouvrage portent plainte pour atteinte a 'image
contre le photographe et son éditeur. Les plaintes ont été soigneusement
organisées par les responsables de I'Eglise. Sile livre ne circule plus aujourd’hui,
les photographies interdites sont pour I'heure montrées avec les stigmates de la
sanction, balafrées et barrées par le contenu des plaintes, telles que I'avocat des
plaignants les a rédigées.

The exhibition Power is the product of a three-fold investigation. It explores the
forms of power in the worlds of politics, economics and religion. The first
chapter, Protokoll (2007), represents three years during which Christian Lutz went
behind the scenes of ministerial delegations at official events. Tropical Gift, dealing
with the oil trade in Nigeria, is the second part of his investigation. The first two
parts of this trilogy of power have been exhibited worldwide. The fate of the third
series, In Jesus' Name, is quite different. Christian Lutz spent a year in a Zurich-
based evangelical community. Celebrations and rock concerts, summer camps
and blood donation rallies: he photographed all the events he was invited to
attend. However, a Zurich Court of Justice banned the book immediately upon
its release in November 2012 because twenty-one people appearing in the
volume filed complaints, carefully orchestrated by the Church leaders, to protect
their image. The book was withdrawn from distribution.

Images: 1. Christian Lutz, de la série Protokoll, 2007
2. Christian Lutz, de la série Tropical Gift, 2010
3. Christian Lutz, de la série In Jesus’ Name, 2012

Christian Lutz est membre de NEAR. www.lutzphoto.net


http://swissdesignawardsblog.ch/
http://virginierebetez.com/
http://docfieldbarcelona.org/
http://lutzphoto.net/

Unlinked (Dislocations, Disappearances & Deprecations)
Tent, Rotterdam, NL, 12.06. - 29.06.2014
www.tentrotterdam.nl

TENT presents the graduation work of the Master Media Design &
Communication of the Piet Zwart Institute (Rotterdam, www.pzwart.wdka.nl).

Nicole Hametner. Oscillating Shadows

Nicole Hametner's (AT/CH) installation, a large projection of a dark, almost
unreadable, portrait dominates the gallery space. Opposite, the image's
essentially ungraspable nature is imaged in a video depicting a water tank filled
with floating photographs. Both works observe a fragile moment, the threshold of
an image's existence that oscillates between presence and absence.

Nicole Hametner is a member of NEAR. www.nicolehametner.ch

Prix HSBC pour la Photographie
Galerie Seine 51, Paris, FR, 20.06. - 12.07.2014 ; vernissage 19.06., 17h
www.seineb1.com

Delphine Burtin. Encouble

" [...] Je m'interroge sur ce qui réside dans chaque image, avec a I'esprit cette
question : comment interpréter ce que nous livrent nos sens ? Cherchant a
dialoguer avec ce que I'on montre et ce que I'on cache, je tends des miroirs
déformants qui donneraient a voir une part de nous qui existe sans étre pour
autant la totale vérité. Tout cela devient une invitation a I'exploration métaphorique
de nos rapports au monde et a l'autre. "

Delphine Burtin

"Delphine Burtin offers a seductive and very clever combination of instinctive
reactions to her daily environment. Her work expresses an understanding of the
physical potential of photography as an object. Her work lies halfway between
photography and sculpture, a trait particularly evident in the manner in which she
uses space. Her work, for relative newcomer, is biting, conceptual, and already
feels well-established and refined."

Simon Baker

Delphine Burtin est jeune membre de NEAR. www.burtin.ch

Jorge Ribalta. Still Searching
Blog Fotomuseum Winterthur, 01.06. - 15.07.2014
blog.fotomuseum.ch

Centrist Liberalism Triumphant? In a new series of blogs, Jorge Ribalta, an artist,
editor and curator based in Barcelona, proposes a historical understanding of
documentary practices in photography, specifically during the Cold War. The rise
of documentary rhetoric and discourses in the prewar era reflected the need to
provide a visual tool for the representation of the working class and its new agency
in mass democracy. But histories of photographic modernism, mostly a postwar
construction, offered specific “liberal” versions of the emergence of the
documentary discourse that had long-lasting effects. During 6 weeks Ribalta will
bring to discussion how liberal humanism seemed to be an unsurpassable
discursive and ideological horizon in postwar photographic avant-gardes and
their historical narratives.

Fotomuseum Winterthur is a collective member of NEAR.
Co-directors Thomas Seelig and Duncan Forbes are members of honour.

FOTOMUSEUM
WINTERTHUR
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EVENEMENTS / EVENTS

Art Basel
Foire internationale d'art, Messe, Bale, 19.06. - 22.06.2014
www.artbasel.com

Pour sa 45éme édition, Art Basel présente une sélection de plus de 300 galeries
internationales, de la période moderne du début du 20e siecle jusqu’a la plus
contemporaine. Plus de 4000 artistes y sont représentés.

L'exposition Unlimited est a ne pas manquer. Cette année, le curateur Gianni
Jetzer et le comité de sélection ont choisi 78 projets. Des artistes célebres sont
exposes tels que : Carl Andre, Anthony Caro, Tacita Dean, Richard Long, Ana
Mendieta, Yasumasa Morimura, Bruce Nauman, Jack Pierson, Michelangelo
Pistoletto, Rosemarie Trockel, Doug Wheeler, Yang Fudong et Zhang Hua. S'y
gjoutent de jeunes talents comme Andrew Dadson, Sam Falls, Joao Maria
Gusmao + Pedro Paiva, Gavin Kenyon, Trevor Paglen, Alex Prager, Laure
Prouvost, Mikhael Subotzky, Troika et Daniel Turner.

Art Basel is the premier international art show of its kind for Modern and
contemporary works, bringing over 300 leading galleries from around the world
to the heart of Europe. The exhibition includes the highest-quality paintings,
sculptures, drawings, installations, photographs, video and editioned works.
More than 4000 artists are shown.

Unlimited, Art Basel’s unique exhibition platform for artworks that transcend the
traditional art fair stand, will this year present 78 projects from galleries
participating in the show. Curated for the third consecutive year by New York-
based curator Gianni Jetzer, and juried by the Selection Committee, Unlimited will
showcase a strong selection of works by renowned artists including Carl Andre,
Anthony Caro, Tacita Dean, Richard Long, Ana Mendieta, Yasumasa Morimura,
Bruce Nauman, Jack Pierson, Michelangelo Pistoletto, Rosemarie Trockel, Doug
Wheeler, Yang Fudong and Zhang Huan. These stars are joined by newer talents
such as Andrew Dadson, Sam Falls, Joao Maria Gusméao + Pedro Paiva, Gavin
Kenyon, Trevor Paglen, Alex Prager, Laure Prouvost, Mikhael Subotzky, Troika
and Daniel Turner.

Images : 1. Richard Aldrich, Divine Songs, 2014. Courtesy the artist and the Bortolami Gallery
2. Alex Hubbard, Hit Wave, 2012. Court. the artist and galleries Maccarone & Galerie Eva Presenhuber

Nuit des images
Musée de I'Elysée, Lausanne, 28.06.2014, dés 15h
www.nuitdesimages.org

Programme 1 http://issuu.com/elysee.lab/docs/mel_ndi14_prog_pages

La Nuit des images se déploie des 15h dans les jardins de I'Elysée pour une
Garden Party gratuite, conviviale et festive. Les éditeurs prennent la parole au
salon du livre On Print et les enfants sont a I'honneur avec plusieurs animations
dont un anniversaire spécial pour les 100 ans de Charlie Chaplin et un atelier
créatif qui se terminera par un grand défilé en fanfare. A la tombée de la nuit, la
quarantaine de productions d’artistes internationaux dévoilées pour I'occasion
illuminent les jardins et les nominés du Prix Elysée sont annoncés.

L’invité de la Nuit - Night Less with ECAL, un projet dirigé par Nicolas Haeni

Par un parcours hallucinatoire dans un univers tropical qui révéle la richesse du
biotope, allant de la photographie pure a I'image en mouvement, en passant par
des projections lumineuses et des créations sonores, les étudiants de I'ECAL
(Ecole cantonale d’art de Lausanne) se sont risqués a sortir des sentiers battus.

La Nuit des images will unfold from 3pm onwards in the Elysée gardens for the
free and friendly traditional Garden Party. Publishers participating to the On Print
book fair will address the public and children will be put forward through special
activities, including an event celebrating Charlie Chaplin's 100th anniversary, as
well as with a workshop that will culminate in a parade with fanfare. By nightfall,
some forty productions by international artists will be unveiled and the Prix Elysée
nominees will be announced.


https://www.artbasel.com/
http://www.nuitdesimages.org/
http://issuu.com/elysee.lab/docs/mel_ndi14_prog_pages

Images : 1. Night Less with ECAL © Jacques-Aurélien Brun et Benoit Jeannet / ECAL

2. © Patrick Chauvel (projection de P.Chauvel et Matthias Bruggmann: Alerte ! Petite histoire privée du
photojournalisme)

3. On Print 2013 © Yvan Barone

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

On Print
Salon du livre de la Nuit des images, Musée de I'Elysée, Lausanne, 28.06.2014,
15h - 22h
Z www.nuitdesimages.org
csotorrao I° ) . L . ) .
i L. ! E é Cette année On Print, salon du livre d’art et de photographie proposé par la Nuit

it des images,met en avant la diversité des éditions suisses et ouvre ses portes a
un invité frangais. Véritable forum de rencontres et de découvertes, On Print
révéle larichesse de I'édition alternative. Outre la librairie du Musée de I'Elysée, 20
éditeur sont présents : a /b Books, abstract, art&fiction, Circuit, davel 14, ECAL,
Hakuin, Happy Birthday, HEAD, IDPURE, LASSO, Le Dévaloir, NEAR, Novembre,
Ripopée, RVB Books, Sérendipité, Ultraeditions, Magazine de Vidy, YET
magazine

Evénement : "Les éditeurs font leur show" (16030 — 17h30)

Une proposition de Florence Grivel (RTS). Habitués a mettre en valeur les artistes
qu'ils défendent par leurs livres ou leurs revues, les éditeurs sont des passeurs.
Et, sile temps d’'une heure, ils faisaient leur show ? Pendant une heure, sur scéne,
chaqgue éditeur a successivement carte blanche pour présenter ses éditions au
travers d’une publication récente, et répondre a trois questions liées a sa
profession, tirées au sort. Florence Grivel, journaliste a la RTS, met a nu les
éditeurs.

Signatures de la Librairie du Musée de I'Elysée

18ha 19h

Catherine Leutenegger, Kodak City, Kehrer, 2014 (image 1)

Myriam Ziehli, La Montagne dorée, 2013, livre d'artiste

Luc Chessex, Castro, Che, Coca, 2014, Cherchez la femme, 2014, Musée de
I'Elysée

19h a 20h

Delphine Burtin, Encouble, 2013, livre d'artiste (image 2)

Matthieu Gafsou, Only God Can Judge Me, Kehrer, 2014 (image 3)
Valentina Suter, Palace — Scenario of a High Society, 2012

18h a22h

CEPV + ELSE : Alternance des photographes qui présenteront leur travail.

Nathalie Choquard, libraire du Musée de I'Elysée, ainsi que Delphine Burtin,
Matthieu Gafsou et Catherine Leutenegger sont membres de NEAR. Le Musée
de I'Elysée est membre collectif.
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NOUVELLES EXPOSITIONS / NEW EXHIBITIONS

Yann Amstutz. Passing Through
Galerie Grande Fontaine, Sion, 24.05. — 21.06.2014
www.galerie-grande-fontaine.ch

L’ensemble présenté a la Galerie Grande Fontaine, réuni pour la premiere fois des
travaux extraits de trois séries, qui interrogent la pratique chamanique; les
photographies de natureEntrances, les dessins performatifs Paysages canalisés,
réalisés en état de conscience modifice ainsi que les portraits
thérianthropiques Animaux de pouvoirs, gravés et rehaussées au crayon de
couleur. Dans la tradition Amérindienne, le chaman développe une médecine
spirituelle. Il soigne, résout des problemes ou apporte des réponses concretes,
par le biais de rituels sacrés. Le plus important consiste en un voyage réalisé en
état de conscience modifiée, induit par le battement d’un tambour. L’entrée d’'une
grotte, la surface opaque d’un étang ou une anfractuosité dans un tronc, sont
autant de portes, utilisées en visualisation par le chaman, qui permettent d’entrer
en contact avec un animal de pouvoirs, a la fois guide et transmetteur des
enseignements, soins ou messages.

"Tout n’est pas donné a voir dans le travail de Yann Amstutz. Le monde ne se
résume pas a des surfaces. Faussement simples, chacune de ses ceuvres
présente une vision, comme la superposition de plusieurs couches de réalités.
Les images possédent une épaisseur gue l'on ne peut embrasser d’'un seul
regard. Elles questionnent et nous renvoient a I'essentiel, au fondement de I'étre.
Elles évoquent des instants suspendus, des moments d'introspection, de
méditation ou de latence, entre le sommeil et la veille, entre le distinct et
I'invisible." Romain Froquet

Yann Amstutz (1973) vit et travaille a Lausanne. Il est dipldmé de la formation
master MAPS en Arts visuels a I'ECAV, Ecole cantonale d’arts du Valais, a Sierre.
Le travail d’Amstutz a été présenté au Musée de I'Elysée, Lausanne, & la
Fondation Aperture, New York, aux Rencontres d’Arles, au Centre culturel suisse,
Paris, aux Journées photographiques de Bienne, au Centre d’art contemporain
du Tessin, Bellinzone ainsi qu’au Centre d’art Halle Nord, Geneve. Yann Amstutz
bénéficie depuis 2013 d'une place de résident a I'atelier genevois de gravure. Son
travail photographique est représenté par I'Agence révélateur, a Paris.

Images : 1. Yann Amstutz , Val de Consolation, de la série Entrances
2. Yann Amstutz , Schwarzwald, de la série Entrances

Yann Amstutz est membre de NEAR. www.yann-amstutz.ch

Utopie Picturale 2
Fonderie Kugler, Geneve, 06.06. - 22.06.2014
www.usinekugler.ch

Avec : Xavier Bauer, Benoit Billotte, Norbert Bisky, Christine Boillat, Ronan Bolzer,
Thomas Bonny, Fred Bott, Joris Brantuas, Xavier Cardinaux, Jérémy Chevalier,
collectif_fact, Jacques Coulais, Jonathan Delachaux, Benoit Delaunay, Clara
Djian & Nicolas Leto, Stéphane Ducret, Léonard Félix, Thierry Feuz, Philippe Fretz,
Pierre-Philippe Freymond, Guillaume Fuchs, Le Gentil Garcon, Shannon Guerrico,
Damien Guggenheim, Nelly Haliti, Hippolyte Hentgen, Marcel HUppauff, Tami
Ichino, Kristina Irobalieva, Carl June, David Knuckey, Beat Lippert, Thomas
Maisonnasse, Frederic Malette, Isabelle Ménéan, Charles Moody, Iréne von
Moos, Rita Natarova, Olphaert den Otter, Nicolas Party, Qiu Jie, Marin Raguz,
Michael Rampa, Emmanuel Régent, James Rielly, Christophe Riotton, Lou Ros,
Steve Rufer, Emilie Satre, David Scher, Nina Schipoff, Marco Scorti, Yuki
Shiraishi, Berni Stéphanus, Marion Tampon-Lajarriette, Alexia Turlin, Will Turner,
Christian Vetter, Pascal Vilcollet, Eric Winarto, Xie Lei, Lynette Yiadom-Boakye,
Stéphane Zaech.



http://www.galerie-grande-fontaine.ch/
http://yann-amstutz.ch/
http://www.usinekugler.ch/fonderie/fonderie-kugler

Le but premier de I'exposition est d’aborder et de célébrer la diversité de
I'engagement artistique, puis de révéler sa vaste dimension abstraite et
complexe, entre existence et esthétique, aussi bien que sa puissance dans
I’évocation des chemins intimes de forme et de signification qui permettent de
mieux saisir et d'adhérer sans complexe a cette forme particuliére et passionnée
de la flamme créative prométhéenne.

D'aprés le texte de Marino Buscaglia. Projet d’Eric Winarto.

Images : 1. Shannon Guerrico,de la série My mother doesn't care for thoughts, 2013
2. Marion Tampon-Lajarriette, The Clock Analogy, 2013, HD video, 24 min. Courtesy Galerie Skopia

3. Eric Winarto, détail. Courtesy Galerie Forma et Galleria Michela Rizzo.

Shannon Guerrico est membre de NEAR. www.shannonguerrico.com

Christa Ziegler. Polis - Cities in Images
Oslo 8, Béle / Basel, 24.05. - 28.06.2014
www.0slo8.ch

De 2007 a 2011, Christa Ziegler a parcouru de nombreuses villes d'Europe et
d'Amérique du Nord. Son credo artistique est la rencontre directe avec I'espace
urbain et la part visible des enjeux économiques, sociaux et démographiques.

Oriental speculum : Images de la femme au Moyen-Orient
Caves de Courten, Sierre, 04.06. - 29.06.2014
www.cavesdecourten.ch

Avec : Reto Albertall, Ghada Amer, Parastou Forouhar, Sandrine Pelletier,
Sabrina Teggar et des images de la Collection Olivier de Beaumont.

En dépit d’avancées prometteuses dans certains domaines, la discrimination
envers les femmes persiste a travers le monde. Ainsi, a I'heure actuelle, au
Moyen-Orient, les femmes sont bien trop souvent absentes des milieux
judiciaires, du parlement et des hautes spheres de I'administration. Diverses
formes de ségrégation - dans I'’éducation et I'emploi - et de violences - abus,
humiliation, agressions, viol, exploitation, meurtre... - & leur encontre sont encore
admises. [...] Les photographies issues des archives d'Olivier de Beaumont,
collectionneur passionné par I'Egypte (18e, 19e siecles) révélent notamment
combien, au 19e siecle, les " clichés " de femmes orientales voilées suscitent un
intérét ambivalent alternant entre attirance et interdit ; la bourgeoisie européenne
se délecte de ces archétypes sur lesquels elle peut librement projeter ses
fantasmes. Loin de la passivité suggérée par ces représentations figées, les
artistes natives de ces pays ont pris leur destin en mains et livrent une vision
toujours pertinente, parfois douloureuse, de leurs sceurs orientales. Elles
n’hésitent pas a recourir aux technigues ancestrales pour revisiter le présent, telle
Ghada Amer, née au Caire, qui s’est spécialisée dans I'usage de la broderie,
médium traditionnel congu comme un symbole du conformisme féminin. En
réorientant le sens et la portée de cette activité domestique envisagée chez elle
comme une forme d’écriture, elle méne une réflexion audacieuse sur le rble des
femmmes dans I'art et I'organisation sociale.

Dans un registre plus engagé, I'lranienne Parastou Forouhar exprime a travers
ses ceuvres sa critigue de la situation en Iran et du fondamentalisme iranien. Elle
évoque notamment un traumatisme survenu a la fin des années 90, lorsque ses
parents, activistes politiques, ont été sauvagement assassinés. Depuis, dans
toutes ses créations, I'horreur vient se méler sans complexe a la beauté. Mus par
un besoin de découverte débarrassé des a priori, des artistes occidentaux sont
allés a la rencontre des femmes arabes dans la diversité de leur quotidien.


http://www.shannonguerrico.com/
http://oslo8.ch/
http://www.cavesdecourten.ch/
http://www.cavesdecourten.ch/

Au-dela de la seule dimension esthétique, les travaux qu’ils ont rapportés ont
valeur de témoignage, a I'exemple du photographe Reto Albertalli.
Particulierement sensible aux probléemes sociaux qui touchent les femmes dans
les pays en difficulté, il n’hésite pas a braver les tabous en réalisant le portrait de
jeunes filles de Kaboul posant a visage découvert. A la croisée de deux cultures,
Sabrina Teggar présente quant a elle les magnifiques portraits féminins issus de
sa série photographique Mnémosyne et boite de Pandore. Née d’une meére suisse
et d’'un pére algérien, la photographe choisit de mener une quéte sur ses origines
a travers ce travail, tout en guestionnant la condition féminine en Algérie. Enfin,
suite a sa résidence de six mois au Caire, en 2012, Sandrine Pelletier revient
notamment avec des bustes en céramique de personnages momifiés ou de
femmes voilées, interrogeant I'ambivalence de cet attribut religieux, tantét percu
comme un symbole d’oppression, tantét comme un support de fantasmes.

S'ils dépeignent avec sincérité une réalité souvent apre, ces artistes n’omettent
pas le souffle d’espoir qui se fait jour ici et 1a. Ainsi, considérant que la violence a
I’égard des femmes n'est pas inéluctable, ils scrutent, chacun a sa maniere, la
place de celles-ci dans notre société.

Texte : Julia Hountou

Curatrice : Julia Hountou, avec la collaboration de Veronique Ribordy.

Images : 1. Pascal Sébah, Femme arabe (Doust XI), 19e s. © Collection Olivier de Beaumont
2. Reto Albertalli, The Girls of Kabul, 2011-2012 © Reto Albertalli / phovea

3. Ghada Amer, Le lit, 1997, installation

4. Sabrina Teggar, Mnémosyne et boite de Pandore, Algérie, 2012 © Sabrina Teggar / phovea

Julia Hountou est membre de NEAR. www.juliahountou.blogspot.com

Anne Voeffray. Reflets & Songes
Galerie Photo Nord, Grandson, 12.06. - 04.07.2014
www.photo-nord.ch

" Les reflets des songes, la ou la lumiere se fraie un chemin, avec un respect
immaculé devant ou derniere I'obscurité.”

Barbara Kurger & Louise Lawler. Appropriation - Part Il
mitterrand+cramer, Genéve, 22.05. - 19.07.2014
www.mitterrand-cramer.com

Barbara Kruger (1945), met en avant le pouvoir du langage, en exécutant depuis
1981 des photomontages offensifs au sein desquels, elle détourne des images
issues de la presse et de la publicité en reprenant les codes graphiques et visuels
de ce mode de communication de masse. " Artiste politique ", marquée par
I'industrie culturelle, la violence des images et des slogans qu’elle met en place
au sein de ses créations s’adresse directement au spectateur, afin d’éveiller sa
conscience contre les certitudes sociales, politiques, ethniques et sexuelles
soumises a I'autorité et aux stéréotypes.

Louise Lawler (1947), questionne la relation entre I'ceuvre d’art, son lieu
d’exposition et le processus de création. Figure de proue de
|'Appropriationnisme, elle illustre aussi bien son propos par la photographie que
par des installations et propose a travers ses ceuvres un regard ironique sur le
contexte artistique, depuis la fin des années 70. Photographiant des ceuvres
d'art in situ dans les salons de collectionneurs et de musées, elle montre ainsi le
contexte dans lequel I'art est percu et de quelle fagon les ceuvres sont mises en
scene. Par le biais de ses clichés, elle se substitue au spectateur et révéele les
conventions muséologiques ou commerciales.

Images : Courtesy Marc Jancou Contemporary

1. Barbara Kruger, Untitled (Put your eyes back in your head), 1990
2. Louise Lawler, Untitled (Salon Hodler), 1992-1993


http://juliahountou.blogspot.com/
http://photo-nord.ch/espace-photo/
http://www.mitterrand-cramer.com/
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Diana Scheunemann. Love American Skin
Photobastei, Zurich, 20.06. - 20.07.2014 ; vernissage 19.06., 18h
www.photobastei.ch

American skin covers a nation. The people, the landscape: a surface upon which
our eyes play curious, lustful, tragic, and loving. A body of so many histories and
SO many origins covered by a single American skin. Peeling back the surface
exposes the miniature stories of individual cells in the corpus, and the collective
story of a country’s complexion. One Summer Diana Scheunemann undertook
an eight week road trip clockwise around the USA, starting and ending in New
York City. The aim of the trip was to photograph, film and explore the multiple
facets of the American identity. The people that she met en route have become
part of the project Love American Skin, presented in a book, and the
accompanying feature length documentary. Armed with her camera and curiosity,
Diana Scheunemann uncovered a true passion, diversity and inspiring honesty
across the landscape of America. The citizens she interviewed never lacked in
confidence, exposing their true emotions, past traumas or future endeavours. The
project presents some of the brief biographies and tales of the characters whom
she met wherever she travelled across America.

Sabine Weiss
Photobastei, Zurich, 20.06. - 20.07.2014 ; vernissage 19.06., 18h
www.photobastei.ch

Récusant le statut d’artiste, Sabine Weiss se percoit plutdét comme un témoin. "
Je n'aime pas les choses trés éclatantes mais plutdt la sobriété. .. il ne s'agit pas
d'aimer bien, il faut étre ému. L'amour des gens, c'est beau. C'est grave, il y a
une profondeur terrible. Il faut dépasser I'anecdote, dégager le calice, le
recueillement. Je photographie pour conserver I'éphémeére, fixer le hasard, garder
enimage ce qui va disparaitre : gestes, attitudes, objets qui sont des témoignages
de notre passage. L'appareil les ramasse, les fige au moment méme ou ils
disparaissent ". Chez Sabine Weiss, la photographie est un mouvement vers
I'autre, une rencontre, une émotion cristallisée sur la pellicule. Son ceuvre parle
de la vie qui ne prend pas la pose, mais qui avance, parfois avec des heurts,
d’autres fois en toute légereté, dans le clair-obscur d’une rue de Paris ou sous le
soleil d'un pays lointain.

Robert Ramser. Holy Creatures
Fotografika, Gland, 05.06. — 26.07.2014
www.fotografika-gallery.com

Depuis sa premiére visite en 1978, Robert Ramser a voyagé régulierement dans
le sous-continent indien, s’efforcant de traduire en images cette émotion ainsi
que son profond intérét pour cette région et ses habitants. En novembre 2012, il
découvrit dans la chaleur d'un musée de Mumbai, une série de miniatures
illustrant les anciennes fables du Panchatantra, peuplées d'animaux aux
comportements anthropomorphes dans des décors de palais mogols et de
végétation tropicale. Inspirée de I'exquise fagon dont ces artistes peignaient les
animaux ainsi que de la parfaite composition des miniatures, cette série d’images
témoigne de la relation particuliére que les Indiens entretiennent avec les bétes
qu’ils nourrissent et cajolent chaque jour. Car dans la philosophie hindouiste,
chaque étre vivant, qu'il soit animal, arbre ou plante, est une &me incarnée dans
un corps matériel, une créature des dieux.


http://www.photobastei.ch/
http://www.photobastei.ch/
http://www.fotografika-gallery.com/

Against the grain. La photographie a contre-courant
Centre de la Photographie Genéve, 06.06. - 27.07.2014
www.centrephotogeneve.ch

Avec : Face A : Sami Benhadj & Tarik Hayward & Guy Meldem, Rebecca Bowring,
Philippe Durand, Tobias Kaspar, Angele Laissue, Fred Lonidier, Fabian Marti,
Quentin Maussang, Francis Morandini, Mount Analogue (Diana Kaur & Tris
Vonna-Michell), Cheikh Ndiaye, Pierre Paulin, Cyril Porchet, Maya Rochat, Diego
Sanchez, Allan Sekula. Face B : Julien Gremaud (Micronaut), Simon Haenni,
Amedeo Martegani, Charles Negre et Thomas Rousset, Simon Rimaz, Marie-
Luce Ruffieux, Myriam Ziehli.

"De quelle fagon prendre la photographie a contre-courant ? En admettant la
redéfinition continue des rdles du critique qui pense et écrit la photographie, et
de I'artiste visuel qui prend ou manipule des photographies, si délicat cela soit."
Allan Sekula, Photography Against the Grain, 1984

L'exposition propose un cadre de réflexion qui reprend le champ d’analyse de
Allan Sekula comme modgle. C’est un ensemble hétérogene qui reconnait une
sociologie de la photographie fondée sur un langage vivant, qui compose avec
toutes les images photographiques, qu’elles soient classiques, expérimentales ou
conceptuelles, dans le souci d’agir sur les contextes les plus larges qui puissent
la configurer.

Si au début des années 70, des artistes californiens comme Allan Sekula, Fred
Lonidier et Martha Rosler entreprirent de réinventer une forme documentaire dans
la photographie, c'est d’une facon hybride : avec Walker Evans et son style
documentaire, mais contre |'orthodoxie evansienne, dans le champ de la
photographie utilisée par les artistes des post-avant-gardes et avec le sens du
document développé par les conceptuels. C'est ainsi qu'ils construisirent des
ceuvres qui ne commencerent qu’a partir des années 2000 a étre prises en
considération par un plus large public pour constituer aujourd’hui des positions
incontournables.

Les jeunes générations de photographes sont amenées a s'adapter a une
multitude de positions et d’économies différentes. lls s’emparent de moyens qui
passent par linvention de formes photographiques, ou par [I'édition, la
photo/sculpture, la vidéo, etc., délaissant le sacrosaint tirage sous cadre.
L’exposition est une lecture de |'expérience photographique contemporaine telle
qu'elle est vécue et écrite aujourd'hui par des artistes photographes suisses et
internationaux réunis ici pour la premiere fois. Leurs ceuvres dialogueront avec
des travaux de jeunesse d’Allan Sekula dont I'approche critique des pratiques de
la représentation et de I'information sont au cceur de son travail et de fait aussi
dans celui d’'une génération née quarante ans apres lui.

“How to take photography against the grain? Allowing the alternating coexistence
of roles of the critic, thinking and writing about photography, and the visual artist
who takes or uses photographs, difficult as that may be.”

Allan Sekula, Photography Against the Grain, 1984

This exhibition offers a framework for thought that takes Allan Sekula’s field of
analysis as a model. It is a heterogeneous collection that recognizes a sociology
of photography based on a living language that comes to terms with all
photographic images, whether traditional, experimental or conceptual, trying to
act on the broadest contexts that can shape fit.

If Californian artists like Allan Sekula, Fred Lonidier and Martha Rosler set about
reinventing a documentary form in photography in the early 1970s, they did so in
a hybrid way: with Walker Evans and his documentary style, but against the
Evans-inspired orthodoxy in the field of the photography used by post-avant-
garde artists and with the meanings of the document developed by Conceptual
artists. This is how from 2000 on they came to construct works that started to be
taken into consideration by a wider public, and are today impossible to ignore.
Young generations of photographers are induced to adapt to a great many
different positions and economies. They seize on means that range from the
invention of photographic forms, editions, photo/sculpture, video, etc., neglecting
the sacrosanct framed print. The exhibition is an interpretation of the
contemporary photographic experience as it is undergone and written about
today by Swiss and international artist photographers, brought together here for
the first time. Their works will be in dialogue with youthful works by Allan Sekula
whose critical approach to the practices of representing and informing are at the
heart of his work, and hence that of a generation born forty years after him too.


http://www.centrephotogeneve.ch/

Curateur / curator : Sébastien Leseigneur

Images : 1. La photographie prise dans un triangle constitué par la littérature, le cinéma, et la peinture.
Selon Allan Sekula, elle tend a se rapprocher plus du coté de la littérature et du cinéma. Photography
inside a triangle made by literature, cinéma and paintng. Allan Sekula’s photography tends to be closer
by literature and cinema.

2. Allan Sekula, détail de Cliffhanger (San Pedro, July 1975), 1975 / 2011 California Stories. Courtesy
the artist and Michel Rein, Paris/Brussels

3. Francis Morandini, Téle, Onomichi, 2013

4. Rebecca Bowring, de la série In Time, 2013

5. Cyril Porchet, de la série Seduction

6. Simon Rimaz, tiré du livre Unusual views of unknown subjects, 2013

Rebecca Bowring, Cyril Porchet, Thomas Rousset et Simon Rimaz sont membres
de NEAR. Le CPG est membre collectif de NEAR.

Centre de la photographie
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Vivian Maier. Photographie
Galleria ConsArc, Chiasso, 06.06. - 31.07.2014
www.consarc.ch

Vivian Maier (1926-2009) fut nounou a Chicago et photographe inconnue de son
vivant. La découverte fortuite de son travail apres sa mort a révélé un des talents
les plus brillants de lastreet photography américaine des années 1950-60.

Vivian Maier (1926-2009) had worked as a nanny in suburban Chicago. With a
twin-lens Rolleiflex camera held inconspicuously at hip-height, Maier captured
fleeting moments and turned them into something extraordinary.

Image © Courtesy of the Jeffrey Goldstein Collection, Chicago, www.vivianmaierphotography.com.
Galleria Cons Arc, Chiasso

Thomas Ruff. New Work
Mai 36 Galerie, Zurich, 14.06. - 02.08.2014 ; vernissage 15.06., 11h
www.mai36.com

For the current exhibition of two photographic series, Thomas Ruff (1958) has
once again adopted new techniques: on the one hand, digitally produced colour
photograms, and on the other, digitally processed vintage photographs with the
aesthetic appearance of negatives. [...] Throughout his oeuvre, Thomas Ruff
repeatedly addresses the traditions of photography. HisPortraits, Interiors and
Nudes, to mention just three of his legendary series, have gained iconic status.
At the Mai 36 Gallery, he once again presents his take on the history of
photography in the form of high-tech and highly artificial reinterpretations.

Axel Jablonski

Image : Thomas Ruff, r.phg.04, 2014, c-print, framed, 185x301 cm. Courtesy Mai 36 Galerie, Zurich

TOKY02020
Christophe Guye Galerie, Zurich, 14.06. - 02.08.2014 ; vernissage 14.06., 15h
www.christopheguye.com

With : Kosuke, Yoshinori Mizutani, Kazuna Taguchi, Ayaka Yamamoto, Wataru
Yamamoto, Daisuke Yokota.

Young Japanese photographers are currently jockeying for positions in the art
world. This generation of photographers is producing work in unparalleled volume
and quality. They are independently producing ‘zines’ and books and participating
in art fairs to network and launch their careers. For the current exhibition
Christophe Guye Galerie and IMA Tokyo selected six young photographers, whom
their see as the future leaders of photography. Their works suggest new expressive
possibilities that flexibly mix the domestic traditions of personal and street
photography with those for foreign conceptual photography. They are all, however,
trying to surmount the past to take on new creative challenges in various ways.

Image : Ayaka Yamamoto, de la série Nous n'irons plus au bois, 2010, c-print, 30x30 cm
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http://www.vivianmaierphotography.com/
http://mai36.com/
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http://www.centrephotogeneve.ch/

Mélanie Rouiller. Berlin. Wedding. 2012
Chéteau de Gruyéres, Gruyeres, 03.05. — 03.08.2014
www.chateau-gruyeres.ch

Le Chateau de Gruyéres inaugure son programme d’expositions 2014 en
présentant les ceuvres inédites d’'une enfant du pays. Réalisé au cours de ses
déambulations dans la capitale allemande, la photographe fribourgeocise Mélanie
Rouiller nous livre un travail fascinant et déroutant qui interroge l'identité
européenne contemporaine. Saisies sur le vif pendant son séjour a I'Atelier im
Wedding (résidence artistique et scientifique du canton de Fribourg a Berlin) en
2012, ses images dressent le portrait du concentré cosmopolite d’'un quartier
populaire berlinois, hors des sentiers touristiques et des clichés artificiels. Allant &
la découverte de la vie des berlinois, I'artiste capture au moyen de son vieil
appareil Yashica, de sa lentille défectueuse et de ses molettes approximatives, le
moment fugace d’'une rencontre avec des lieux et ses habitants. Elle en révele
ainsi I'essence sur le papier, tout en amorcant une possible narration. Entre
esthétique de la banalité et poésie du quotidien, la photographe piege a travers
son objectif le regard de travailleurs immigrés anonymes, les amitiés
insoupconnables, les relations indéfectibles, les paysages urbains réinvestis par
ses habitants ou les compositions cocasses dues au hasard. Témoignages d’une
rencontre physique, d’une expérience personnelle, les photographies de Mélanie
Rouiller recélent en elles une part d'universalité dans lequel le spectateur peut se
projeter pour recréer son histoire.

Images : 1. © Mélanie Rouiller, L'Autostoppeur, Berlin, 2012
2. © Mélanie Rouiller, Lidl, quartier de Wedding, Berlin, 2012

Perspectives / Sichtweisen
Kornhausforum, Berne, 20.06. - 03.08.2014 ; vernissage19.06., 19h
www.kornhausforum.ch

Avec : Martin Guggisberg, Alexander Jaquemet, Brigitte Lustenberger, Caspar
Martig.

Apres quatre rétrospectives sur I'histoire de la photographie bernoise - Margrit et
Ernst Baumann, Albert Winkler, Jean Mogle, Kurt Blum — le Kornhausforum reste
cette année centré sur le présent pour son exposition d'été. Perspectives (en
allemand  Sichtweisen) présente quatre positions  photographiques
contemporaines. Elles s'appuient sur les grandes tendances traditionnelles du
médium : reportage, documentaire, publicité, photographie d'art. Une fagon de
montrer combien la photographie classique a encore beaucoup d'avenir.

L'artiste Brigitte Lustenberger (1969) développe depuis 2008 deux importantes
séries photographiques complémentaires : Still Untitled et Previously on.... Les
fils conducteurs de ses images sont le regard, les références a la peinture
baroque, la réflexion critique sur le médium photographique et les genres
artistiques (nature morte, portrait, tableau vivant) et, finalement, une méditation
sur les aspects éphémeéres de la vie sous forme de métaphores métaphysiques.

" | love the beauty of decay, it makes me hold my breath. And | love stories ...
that is what | want to tell with my images: stories. Not my own stories necessarily.
With my images | try to trigger something we have seen or heard before. | try to
give a little hint for the viewer who completes the story looking at the image. And
to trigger a story | use formal elements used in film noir or thrillers: absence,
presence, gazes, mimics and gesture. Suspense is a mean to get the viewers

attention and to initiate a story. " Brigitte Lustenberger
From Laatikkomo interview : http://www.laatikkomo.fi/artist/brigitte-lustenberger/

Images : Brigitte Lustenberger, Don't ; Stranded ; Untitled Yet.
Curateur / curator : Bernhard Giger

Brigitte Lustenberger est membre de NEAR. www.lufo.ch
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Anton Kusters. Yakuza
Focale, Nyon, 15.06.14 - 03.08.2014 ; vernissage 14.06., 17h30
www.focale.ch

" Une famille de Yakuza pénétre dans le bar d'un hétel a Niigata. Mon frere et moi
avons négocié avec eux pendant 10 mois et ils m'ont accordé la permission de
les suivre et de les photographier pendant deux ans. Alors qu'ils font leur entrée,
j'observe les interactions sociales trés subtiles: les micro-expressions sur les
visages, les gestes, les voix et les intonations, le langage du corps, le respect
absolu. L'élément criminel.

Alors que les clients désertent silencieusement le bar pour laisser le Parrain
prendre son café, tout semble étre organisé de maniére stricte et, en méme
temps, tout a fait naturelle. C'est bizarre mais je n'ai besoin de personne pour me
dire que faire, ou m'asseoir, quand parler ou quand me taire. C'est un peu comme
si je percevais les limites et les attentes implicites.

C'est difficile. C'est angoissant. J'apprends lentement, j'essaie de comprendre
petit & petit ce mode de fonctionnement a la japonaise. Mais j'ai le sentiment que
je ne pourrai jamais le saisir complétement. Je suis assis a une table avec un
garde du corps dont le regard me transperce. Je bois mon café frappé. J'allume
mon appareil. C'est parti. J'ai vraiment I'impression de marcher sur des ceufs. "
Anton Kusters

Né en Belgique en 1974, Anton Kusters vit et travaille entre la Belgique et le
Japon. Aprés un master en philosophie politique a I'université de Louvain, il étudie
la photographie au STUK puis a I'école des Beaux-Arts de Hasselt (Flandres,
Belgique). Engagé dans le soutien a la jeune photographie émergente, il est
membre de I'équipe fondatrice du magazine Bumn.

Premier partenariat avec les Boutographies, festival qui témoigne d'un
"engagement sans concession dans le processus d'expression par la
photographie" (Christian Macotta, directeur artistique). Focale s'inscrit
naturellement dans cette volonté de présenter une photographie d'auteur,
aboutie et pertinente, tout en affirmant clairement sa ligne; celle de la mise en
avant d'une approche documentaire qui vienne interroger le réel dans toute sa
complexité.

Focale est membre collectif de NEAR.

FOCALE

Teresa Margolle. La busqueda
Migros Museum fUr Gegenwartskunst, Zurich, 24.05. - 17.08.2014
www.migrosmuseum.ch

A travers ses installations, I'artiste mexicaine Teresa Margolles (1963, Culiacén)
aborde des themes tels que la mort, la violence et I'exclusion sociale. Depuis le
début des années 1990, elle s’est engagée comme bénévole dans un centre
d’autopsie de Mexico City, recueillant quotidiennement de nombreuses victimes,
pour la plupart anonymes, d’assassinat. C'est dans ce contexte social qu'elle
crée ses oeuvres minimalistes et pleines de retenue. Depuis 2005, I'artiste étudie
principalement les exces de violence dans la ville frontaliere de Ciudad Juarez, au
Nord du Mexique, ainsi que la guerre de la drogue qui y sévit. Pour sa premiere
exposition individuelle en Suisse, Margolles se consacre a Ciudad Juarez, ville a
forte criminalité. Au centre de son travail, on trouve une mystérieuse série de
meurtres de femmes qui dure depuis le début des années 1990. Margolles
s'intéresse particulierement aux traces que ces violences laissent sur les
batiments et sur la fagon dont ces traces marguent le quotidien des personnes
qui y vivent. En transposant de telles traces dans une salle d’exposition, I'artiste
crée une interaction toute en tensions entre une présentation sobre et un réalisme
impitoyable.

Dans le cadre de sa premiére exposition individuelle dans une institution suisse,
Margolles présentera une nouvelle oeuvre, La busqueda. Au centre de
I'installation, on trouve la ville de Ciudad Juarez, ville de crimes, notamment


http://www.focale.ch/
http://www.migrosmuseum.ch/
http://www.focale.ch/

depuis qu'a commencé, au début des années 1990, une mystérieuse série de
meurtres de femmes. Margolles porte son attention sur les traces que ces
violences laissent derriere elles sur les batiments. La ville de Ciudad Juéarez, de
plusieurs millions d’habitants, est située a la frontiére avec les Etats-Unis et
compte parmi les villes du Mexique qui ne cessent de s’accroitre. Dans les
statistiques de criminalité, elle est en téte. Ces demiers temps, il semble
cependant qu’un changement s’opére en raison d’une action plus importante du
gouvernement. Des 2012, le nombre des victimes de crimes a connu une baisse,
les délits liés a la drogue ont notamment reculé. En revanche, les meurtres de
femmes incessants depuis les années 1990 ne baissent nullement. Selon
Amnesty International, 370 femmes ont été assassinées entre 1993 et 2005. Des
organisations locales pour les droits des femmes chiffrent a 700 le nombre de
victimes entre 1993 et 2013. Les premieres années, les victimes étaient
essentiellement des ouvriéres des usines de montage d’entreprises américaines.
Ces derniéres années, on trouve toujours plus de jeunes femmes étudiantes ou
encore a I'école. De nombreux cadavres qui ont été retrouvés portent les traces
de mutilations sadiques. Bien qu’il y ait a chaque fois des arrestations, rien ne
semble arréter cette série de meurtres et les motifs restent aujourd’hui encore
obscurs. De tels meurtres sur des personnes en fonction de leur sexe, appelés
féminicides, sont également commis dans d’autres états du Mexique ainsi que
dans divers pays d’Amérique centrale : Guatemala, Nicaragua et Honduras.

The installational works by Mexican artist Teresa Margolles (born 1963, Culiacan)
revolve around themes such as death, violence and social exclusion. Since the
start of the 1990s, she has also worked as a volunteer in the forensic medicine
department of an autopsy facility in Mexico City, where numerous, mostly
anonymous, victims of violent crime are brought in on a daily basis. Her works,
which adhere to a minimalist approach, are produced against this societal
backdrop. Since 2005, this artist has mainly examined the extreme violence in the
northern Mexican border city of Ciudad Juarez and the drug war that is raging
there. Also for her first institutional solo exhibition in Switzerland, Margolles is
addressing Ciudad Juarez as a place of crime. At the center is a mysterious series
of female homicides that has been ongoing since the start of the 1990s. Here,
Margolles is primarily interested in the traces that the brutal crimes leave behind
on architectures, and how these shape people's everyday lives. By transposing
such traces into an exhibition space, the artist generates a charged interplay
between mundane presentation and grim realism.

As part of her first institutional solo exhibition in Switzerland, Margolles shall
present a new work, La busqueda. This installational piece focuses on the city
Ciudad Juérez as a place of crime, and particularly on a mysterious series of
female homicides that has continued since the start of the 1990s. Here, Margolles
directs her attention to the traces that the brutal crimes leave behind on
architectures. Ciudad Juarez, a city with over a million inhabitants on the border
with the USA, is one of Mexico's most rapidly growing cities and has a leading
position in the country's crime statistics. However, it appears that this has been
changing recently, as the government is intervening more consistently: already in
2012, the number of crime victims dropped significantly, and drug-related crimes
in particular saw a decline. However, there is no decrease in the female homicides
that have kept occurring since the 1990s. According to Amnesty International,
370 women and girls were killed between 1993 and 2005. Local women's rights
organizations put the number of deaths from 1993 to 2013 at 700. In the first
years, the victims were mostly workers at American corporations' assembly
factories, whereas in the recent past they have been mainly young women who
study or are still in school. Many of the found corpses have been mutilated in a
sadistic manner. Although arrests have been made time after time, the series of
murders is not stopping, and to this day the motives also remain unknown. Such
gender-related murders, so-called femicides, are also committed in other
Mexican states and Central American countries, such as Guatemala, Nicaragua
and Honduras, for instance.

Commissaire / curator : Raphael Gygax, Commissaire, Migros Museum

Images : © Teresa Margolles. Courtesy of the artist & Galerie Peter Kilchmann, Zurich

1 a 4. Teresa Margolles, La busqueda, 2014. Sound installation with sound frequency on glass panels
transported from the historical center of Ciudad Juarez. The audio was recorded from the train that
divides the city, and transformed into low frequencies

5 et 6. Teresa Margolles, Mesa y dos bancos, 2013, table et bancs faits d'un mélange de ciment et
d'eau. L'eau a été utilisée pour laver les corps de victimes d'assassinat a la frontiére nord du Mexique.
Table: 85x80x200 cm, bancs: 50x45x140 cm. Photo: FBM Studio, Zurich
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Collection on Display
Migros Museum fUr Gegenwartskunst, Zurich, 24.05. - 17.08.2014
Www.migrosmuseum.ch

Avec : Jean-Marc Bustamante, Liz Craft, Sylvie Fleury, Rachel Harrison, Kerstin
Kartscher, Dawn Mellor, David Renggli.

Au ceeur de ce nouveau cycle de présentation de la collection du Migros Museum
fir Gegenwartskunst en trois volets, on trouvera la notion d’exces dans les formes
et les motifs. Les deux premiéres expositions posent la question des connotations
culturelles, historiques et artistiques de médias s’étant affranchis depuis
longtemps du format du tableau. Les ceuvres montrées ici se consacrent aux
possibilités et au statut quo de la peinture et abordent les themes de la répétition,
de la relecture et du pastiche de sujets récurrents dans I'histoire de I'art. Elles se
caractérisent par une profusion ou une réduction de signes et de matériaux.

Collection on Display presents selected works from the collection of the Migros
Museum. This three-part cycle focuses on excesses, in terms of form and motif.
Via surplus or reduction of marks and materials, visual languages emerge
between high and low culture. Similarly, rapid, spontaneous and sketchy ways of
working become gestures of excess.

Curatrice / curator : Judith Welter, Commissaire de la collection, Migros Museum

Images : Collection Migros Museum fuir Gegenwartskunst. Photos: Stefan Altenburger, Zurich
1. © David Rengdli, You, Can You Recommend Your Psychiatrist?, 2007, 1001 images encadrées.
2. © Kerstin Kartscher, Ice Skater, 2001, Hybrid and pigment marker on paper 151x328 cm

Raconte-moi...
Plan-les-Ouates et Lancy, 03.07. - 17.08.2014 ; vernissage 03.07., 18h30
www.plan-les-ouates.ch www.fermedelachapelle.ch

Avec : Mathieu Bernard-Reymond, Nicolas Dhervillers, David Favrod, Anne Golaz,
Shannon Guerrico, Laura Keller, Thomas Rousset, Augustin Rebetez, Christian
Riis Ruggaber, Bertrand Saugier, Frangois Schaerr, Fabian Unternahrer, Corinne
Vionnet.

Le sujet choisi pour cette exposition de photographies est la narration.
Reportage, fiction, carnet de voyage, histoires vraies ou inventées : toutes les
formes sont possibles et laissées au choix des photographes. Le titre Raconte-
moi... réunit 'ensemble des images. Les photographes ont été choisis en rapport
a la thématique du projet mais également par leur qualité de travail et leur
inscription dans la photographie contemporaine.

Apres une premiere édition en été 2012 intitulée Les Paysages, le Service culturel
de Plan-les-Ouates s’associe en 2014 avec celui de Lancy afin de proposer un
parcours photographique en plein air plus étendu avec des photographies
imprimées sur affiches.

Deux approches apparaissent clairement pour caractériser I'ensemble des
travaux exposeés, I'une onirique et I'autre plus conceptuelle. On revisite ainsi avec
Shannon Guerrico I'univers tres anglais des auteurs du XlXe siecle, le Japon
mythique de David Favrod, les grandes plaines nord-américaines avec Anne
Golaz, les histoires racontées aux enfants avec Laura Keller, ou encore I'étrange
dans le monde paysan avec Thomas Rousset et les mises en scénes de la
mythologie personnelle d’Augustin Rebetez, mais aussi les hommages a la
peinture ancienne de Nicolas Dhervillers.

Dans un registre plus conceptuel, Bertrand Saugier a capturé I'instant fugace du
passage entre le jour et la nuit, Fabian Unterndhrer s’est intéressé a la beauté
cachée dans la banalité, tandis que Christian Riis Ruggaber présente un travail
topographique sur la séparation des eaux de source et Frangois Schaerr a laissé
la parole aux objets conservés dans les réserves du Musée national suisse. Enfin,
Corinne Vionnet a travaillé autour des souvenirs en s’attachant aux interstices qui
séparent les prises de vue successives dans les fims en Super 8 et Mathieu
Bernard-Reymond a utilisé la ligne d’horizon pour souligner des fragments de
texte. Le public pourra également découvrir d’autres projets réalisés par les
artistes de I'exposition a la Ferme de la Chapelle.


http://www.migrosmuseum.ch/
http://www.plan-les-ouates.ch/culture/fonds-de-decoration-expositions/exposition-raconte-moi
http://www.fermedelachapelle.ch/

Images : 1. Fabian Unternéhrer, de la série Vertigo, 2012-2013 ; 2. Laura Keller
3. Shannon Guerrico, de la série Libre et sauvage, 2012
4. David Favrod, de la série en cours Hyakumonogatari

Mathieu Bernard-Reymond, Anne Golaz, Shannon Guerrico, Laura Keller,
Thomas Rousset et Fabian Unterndhrer sont membres de NEAR.

Haus am Gern. Know The Knoll
PhotoforumPasquArt, Bienne / Biel, 05.07. - 17.08.2014
www.photoforumpasquart.ch

Le couple d'artistes suisses Barbara Meyer Cesta (1959) et Rudolf Steiner (1964)
réalise depuis 1998 des projets interdisciplinaires sous le label Haus am Gern.
Pour cette exposition, il a congu une installation globale qui met en rapport les
espaces du Centre d'art avec ceux du PhotoforumPasquArt. Ce jeu de miroir
entraine I'observateur dans un vertige ou il se perd entre photographie et
installation, scenes et coulisses. Pour finalement é&tre confronté a une
ambivalence autant au niveau de I'espace que de la disposition des objets.

Image : Haus am Gern, Know the Knoll, photographie, 118x84 cm

Joachim Koester. The Place of Dead Roads
Centre d'Art Contemporain, Geneve, 23.05. - 17.08.2014
www.centre.ch

Cette exposition monographique réunit une installation vidéo inédite, coproduite
par le Centre, et un ensemble important d’ceuvres photographiques réalisées
entre 2003 et 2012. Le travail de Joachim Koester (1962, DK) sonde, a travers
I'installation vidéo, le fim 16mm et la photographie, les zones de troubles entre
conscient et inconscient, occulte et rationnel. Le corps et la notion de
performance sont des thématiques récurrentes de son ceuvre. Dans une
démarche conceptuelle et expérimentale, I'artiste se plait a mettre en scene le
corps par la création d’un langage et de gestes évoquant la question de transe
et de possession.

L'artiste a commencé a pratiquer la photographie dans les années 1990,
développant un travail entre archive documentaire et fiction artistique. Ses
différentes séries d'images révelent son intérét particulier pour les mystéres
entourant les pans de notre histoire tombés dans I'oubli et les phénoménes
occultes, a I'image de The Magic Mirror of John Dee (2006), documentant le
miroir magique et la sphére de crystal d’'un obscur mathématicien et astrologue
anglais du XVleme siecle.

Curateur : Andrea Bellini, directeur du Centre d’Art Contemporain

Images : Joachim Koester, de la série The Magic Mirror of John Dee, 2006
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Matthieu Gafsou. Only God Can Judge Me
Musée de I'Elysée, Lausanne, 04.06. - 24.08.2014
www.elysee.ch

Lauréat du prix de la Fondation HSBC pour la photographie en 2009 avec sa
série Surfaces (2007-08), sélectionné pour I'exposition reGeneration2 du Musée
de I'Elysée I'année suivante, le photographe lausannois Matthieu Gafsou s’est
distingué par son approche formelle et critique du paysage urbain contemporain.
Ses travaux suivants, tels que Alpes (2008-12), recueil de vues questionnant le
statut du paysage alpin marqué par le développement du tourisme, I'ont confirmé
dans la profession. Plus récemment, son projet Sacré (2011-12), sorte d’enquéte
photographique équivoque sur I'Eglise catholique de Fribourg, annoncait une
nouvelle orientation dans son travail. Le Musée de I'Elysée a décidé de soutenir
le photographe dans ses recherches personnelles en produisant et présentant en
avant-premiére sa nouvelle série Only God Can Judge Me.

Inspiré par les écrits d’Antonin Artaud ou de William T. Vollimann, Matthieu Gafsou
cherche a " trouver de la poésie dans la misere du monde ". Il choisit pour sujet
le milieu de la drogue a Lausanne, " forme tragique d’exotisme a c6té de chez
lui ", et parvient a créer une ceuvre originale sur un sujet pourtant banalisé.

Le projet rassemble plusieurs thématiques traitées suivant des registres formels
distincts. Les drogues et accessoires sont reproduits comme des produits de
consommation, en gros plan sur un fond uniforme. Photographiés sur fond noir,
avec des effets de lumiére soignés, les portraits des toxicomanes se distinguent
par leur traitement quasi pictural inspiré de la tradition du portrait. Les lieux de
rencontre ou de consommation sont particulierement travaillés, jusqu’aux
paysages nocturnes évoquant les paradis artificiels. Et des images quasi
abstraites, allégories de la faculté des drogues a transcender le réel, complétent
cet ensemble. En développant un langage visuel riche et varié, mélant différents
degrés de représentations et d'interprétations, Gafsou parvient a créer une
véritable expérience sensible.

Winner of the 2009 HSBC Foundation for Photography Prize with his series
Surfaces (2007-08), and exhibited in reGeneration2 at Musée de I'Elysée the
following year, Lausanne photographer Matthieu Gafsou has distinguished himself
through his formal and critical approach to the contemporary urban landscape.
Subsequent works, such as Alpes (2008-12) - a collection of perspectives that
question the status of the Alpine landscape, marked by the development of tourism
- have confirmed his position in photograpy. More recently, his project
Sacré [Sacred] (2011-12), a kind of ambiguous photographic exploration of the
Fribourg Catholic Church, heralded a new direction in his work. The Musée de
I'Elysée decided to support the photographer’s personal research by producing
and presenting a preview of his new series Only God Can Judge Me.

Inspired by the writings of Antonin Artaud and William T. Voliman, Matthieu
Gafsou seeks to "find poetry in the misery of the world". He chose as his subject
the Lausanne drug scene, "a tragic form of exoticism next door", and managed
to create an original work on an otherwise frivialized subject.

The project assembles several themes tackled through distinct formal registers.
Drugs and accessories are reproduced as consumer products, close-up against
uniform backgrounds. Photographed against a black background, with carefully
applied lighting effects, the portraits of drug addicts are distinguished by their
semi-pictorial treatment, inspired by the tradition of portraiture. The places where
addicts meet and consume drugs are particularly elaborate, to the point of
creating nocturnal landscapes that evoke artificial paradises. And the collection is
completed by semi-abstract images, allegories of the ability of drugs to transcend
reality. By developing a rich and varied visual language mixing different levels of
representation and interpretation, Matthieu Gafsou manages to create a genuine
sense experience.

Curatrices / curators : Anne Lacoste, assistée de Lydia Dorner, Musée de I'Elysée

Images : © Matthieu Gafsou. Courtesy Galerie C, Neuchatel
1. Matthieu Gafsou, Sang et eau, 2013

2. Matthieu Gafsou, Only God Can Judge Me, 2013

3. Matthieu Gafsou, Roberto, 2013

4. Matthieu Gafsou, Sang, 2013

5. Matthieu Gafsou, Papaver Somniferum, 2013

Mathieu Gafsou est membre de NEAR. www.gafsou.ch
Le Musée de I'Elysée est membre collectif de NEAR.
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Luc Chessex. CCCC (Castro, Coca, Che, Cherchez la femme)
Musée de I'Elysée, Lausanne, 04.06. - 24.08.2014
www.elysee.ch

Luc Chessex vécut de 1961 a 1975 a Cuba. Membre de I'agence Prensa Latina,
éditeur photo a la revue Cuba internacional, il a été un témoin engagé de la
révolution. Le Musée de I'Elysée présente quatre séries de photographies de son
séjour : Cherchez la Femme, Le Visage de la Révolution, Che et Coca.
L'exposition est réalisée a partir de nombreux tirages originaux, de publications,
d’articles de presse et d’un livre inédit sur la femme cubaine. Cherchez la Femme,
présenté a La Havane en 1966, est un travail sur la femme cubaine, au-dela du
discours politique. C’est également une réflexion sur la photographie, présentée
a La Havane sous le titre de "photo-mentir”, a I'encontre des idées recues de la
photographie comme "miroir du monde”.

Le Visage de la Révolution a été publié en 1969 par I'éditeur suisse Hans-Rudolph
Lutz. Il s'agit d’'un essai sur la représentation de Fidel Castro sur les murs, sur les
affiches et dans l'iconographie populaire. Luc Chessex évite toute propagande
en accompagnant son travail d"anti-légendes”, laissant le public interpréter
librement ses images. Ce qui permet une lecture trés contemporaine de son
travail.

Les séries Che et Coca font partie du projet Quand il n’y a plus d’Eldorado, une
rétrospective du photographe publiée en 1982. La premiere suit les traces
boliviennes du Che, la seconde porte sur I'image iconographique de Coca-Cola.
Ces deux figures se partageaient symboliguement I'espace public, le mythe le
disputant a la publicité dans une confrontation ironique.

Quand il n’y a plus d’Eldorado, un film de Claude Champion (1980), avec des
textes de Jacques Pilet et réalisé a partir des photographies de Chessex, sera
présenté en continu durant I'exposition. Le DVD du film est disponible a la librairie
du Musée.

Luc Chessex lived in Cuba from 1961 to 1975. As a member of the Prensa Latina
agency and photo editor for the magazine Cuba internacional, he was an involved
witness of the revolution. The Musée de I'Elysée is presenting four series of
photographs from that time: Cherchez la Femme [Search for the Woman], Le
Visage de la Révolution [The Face of the Revolution], Cheand Coca. The exhibition
was created from numerous original prints, publications, press clippings and an
unpublished book on Cuban women.

Cherchez la Femme, presented in Havana in 1966, is a work on Cuban women
that goes beyond political discourse. It is also a reflection on photography,
presented in Havana under the title "photo-lying", in contradiction to
preconceived ideas about photography being a "mirror of the world".

Le Visage de la Révolution was published in 1969 by Swiss publisher Hans-
Rudolph Lutz. It was a photo essay about representations of Fidel Castro on
walls, on posters and in popular iconography. Luc Chessex avoids all propaganda
by accompanying his work with "anti-captions", letting viewers interpret the
images freely. This opens his work to a very contemporary interpretation.

The series Che and Coca are part of the project Quand il n'y a plus
d’Eldorado [When There Is No More Eldorado], a retrospective of the
photographer's work published in 1982. Che follows Che's traces in Bolivia,
and Coca explores Coca-Cola's iconographic image. These two figures
symbolically shared public spaces, where myths battled against advertisements
in an ironic confrontation.

Quand il n’y a plus d’Eldorado, a fim by Claude Champion (1980), with texts by
Jacques Pilet and created from photographs by Chessex, will be screened during
the exhibition and available at the book shop.

Images : © Luc Chessex / Collection Musée de I'Elysée, Lausanne
1. Luc Chessex, La Havane, Cuba, 1963

2. Luc Chessex, Santiago de Cuba, 1962

3. Luc Chessex, Vallegrande, Bolivie, 1971

4. Luc Chessex, Guayaquil, Equateur, 1971

5. Luc Chessex, Santo Domingo, Equateur, 1971

Le Musée de I'Elysée est membre collectif de NEAR, Sam Stourdzé est membre
d'honneur.
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Charles Weber. Lightscapes : de Gréece et d'ailleurs
Fondation Auer Ory pour la photographie, Hermance, 25.05. - 30.08.2014
www.auerphoto.com

Maitre de la nuit, des lumiéres et de lieux, des espaces délimités qui de par leurs
contraintes méme, rend la liberté possible, Charles Weber nous entraine dans
son propre imaginaire en dépassant la réalité, modifiant I'image trop objective par
une série d'opérations qui en alterent I'origine, transformant une série d'éléments
et de détails qu'il reconstruit a son profit, aidé de la lumiére lunaire, de celle des
réverbéres, d'une lampe de poche, etc. L'appareil sur pied, lui, enregistre cette
autre réalité, revivifiant des morceaux du passé (Michele Auer-Ory)

Image : Charles Weber, Plakias, Créte, 2002

Robert Adams. The Place We Live
Fotomuseum Winterthur, Winterthour, 07.06. - 31.08.2014
www.fotomuseum.ch

Né a Orange (New Jersey) en 1937, Robert Adams grandit dans le Wisconsin,
puis dans le Colorado ou il réside plus de trois décennies avant de s’installer en
Oregon. Depuis ses débuts en photographie, au milieu des années 1960, Adams
est considéré par beaucoup comme I'un des chroniqueurs les plus importants de
I'Ouest américain.

L’exposition L'endroit ot nous vivons reflete I'intérét ancien d’Adams pour la
relation tragique entre 'hnomme et la nature ainsi que sa quéte d’une lumiere et
d’'une beauté rédemptrices au sein de paysages dégradés. Ses images se
distinguent par leur économie et leur lucidité, mais aussi par un mélange de
déploration et d’espoir.

Cette rétrospective réunit pour la premiere fois les diverses facettes d'un corpus
considérable. Composée et articulée en concertation avec le photographe ui-
méme, cette exposition offre un récit intime et cohérent de I'évolution de I'Ouest
des Etats-Unis a la fin du 20e siécle et au début du 21e siécle, mais aussi un
regard stimulant sur la complexité et les contradictions de notre société
contemporaine mondialisée.

Dans son travail, Robert Adams montre la fagon dont les paysages grandioses
de I'Ouest américain, déja arpentés au XIXe siecle par des photographes comme
Timothy O’Sullivan ou William Henry Jackson, ont été transformés par I'activité
humaine. Adams a tenté d’offrir une apparente neutralité d’approche. Méme les
titres de ses images les apparentent au registre documentaire. Il est surtout
connu pour ses photographies austeres et nuancées de I'aménagement
suburbain dans le Colorado de la fin des années 1960 et du début des années
1970, images remarquées pour la premiére fois grace a un livre fondateur, The
New West (1974). En 1975, Adams figurait dans une exposition qui fit date, New
Topographics.

A travers son travail, Adams se livre & un plaidoyer saisissant en faveur d’une
approche humaniste de la photographie tout en exhortant ses concitoyens a
ouvrir les yeux sur les dégats infligés a notre habitat collectif. Souvent sous-
estimées, ces images remarquables ne tombent pourtant jamais dans la
simplification de leurs sujets. Banales ou éclatantes, elles font une juste part a la
complexité et aux contradictions de la vie moderne. Prises comme un tout, les
photographies de cette exposition mettent en lumiére les intentions du
photographe : donner a voir la richesse esthétique de notre environnement
naturel et nous rappeler a notre obligation citoyenne de le protéger, non
seulement dans I'Ouest américain, mais aussi dans le monde entier. L'influence
de l'ceuvre d’Adams s’est surtout exercée a travers ses publications, qui
comptent plus de quarante monographies et constituent un outil indispensable
de sa pratique créatrice.

Robert Adams. The Place We Live

American photographer Robert Adams was born in Orange (New Jersey) in
1937. Robert Adams — The Place We Live is a major retrospective by America’s
foremost living landscape photographer. Featuring around 240 works spanning
Adams’s 45-year career, the exhibition casts a forensic eye over the rapidly
changing geography of the American West.
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On the one hand, the photographer’s pictures reveal mankind’s increasingly
tragic relationship with the natural world. They show the inhumanity of the built
environment as well as the thoughtless exploitation of natural resources.

On the other hand, Adams’s austere black-and-white photographs resist
simplification, rendering with delicate precision the contradictions of American life,
as well as the eloquence and the redemptive power of the American landscape.
Adams is best known for his austere, nuanced photographs of suburban
development in Colorado during the late 1960s and early 1970s, images that first
came to prominence through his seminal book The New West (1974). He was a
key participant in the landmark exhibitionNew Topographics: Photographs of a
Man-Altered Landscape, organized by the International Museum of Photography
and Film, Rochester, New York in 1975. The show made the case for a formally
radical mode of landscape photography in which the Romantic and Symbolist
predilections of the American modernists were displaced by a more impersonal,
disinterested vision. At the same time, Adams’s concern for the aesthetic
dissonance generated by a degraded modern environment became increasingly
obvious. As he wrote, his Colorado pictures “document a separation from
ourselves, and in turn from the natural world that we professed to love”.

Exhibition organized by Joshua Chuang, formerly Associate Curator of
Photographs at the Yale University Art Gallery and now Chief Curator, the Centre
for Creative Photogra-phy, Tuscon, Arizona, and Jock Reynolds, the Henry J.
Heinz Il Director, Yale University Art Gallery.

Images : © Robert Adams. Courtesy Yale University Art Gallery. Purchased with a gift from Saundra B.
Lane, a grant from the Trellis Fund, and the Janet and Simeon Braguin Fund.

1. Robert Adams, Colorado Springs, Colorado, 1968, tirage argentique, 15.1x15.2 cm

2. Robert Adams, Ranch Northeast of Keota, Colorado, 1969, tirage argentique, 18.9x23.2 cm

3. Robert Adams, Longmont, Colorado, 1979, tirage argentique, 12.7x12.7 cm

4. Robert Adams, Eden, Colorado, 1968, tirage argentique, 14.3x14.7 cm

5. Robert Adams, Burning oil sludge, north of Denver, Colorado, 1970-74, tirage argentique, 14.9x18.9
cm

6. Robert Adams, Santa Ana Wash, Redlands, California, 1983, tirage argentique de 1991, 20x13.2 cm

Fotomuseum Winterthur is a collective member of NEAR.
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Nicolas Guiraud. Anthropocéne
Espace JB, Carouge, 23.05. - 05.09.2014
www.espacejb.com

"L’horizon de I'espéce humaine semble s’étre rapproché, questionnant sa simple
survie biologique. Paradoxalement, ce qui se joue ici, est la dissolution totale de
la frontiere qui sépare '’homme de la nature. L’avenement d’'un monde enfin
débarrassé de 'idée méme de nature. Un monde purement artificiel, innocent,
fragile et hasardeux. L'Eden est ici et maintenant. L'accepter, c’est accepter une
forme de jubilation sereine devant la beauté énigmatique d'un monde avarié."
Nicolas Guiraud

Dans son travail photographique et vidéo, Nicolas Guiraud (1970, FR) s’intéresse
a la transition infiniment fluide qui sépare la fiction de la réalité. La photographie a
le pouvoir de creuser I'espace entre I'imaginaire et le réel.


http://espacejb.com/
http://www.fotomuseum.ch/

Cindy Sherman. Untitled Horrors
Kunsthaus ZUrich, 06.06. - 14.09.2014
www.kunsthaus.ch

Toutes les ceuvres majeures réalisées par Cindy Sherman (1954, USA) aux
différentes périodes de sa création sont visibles dans cette exposition : les images
des débuts de I'artiste et la célebre série des Untitled Film Stills, qui rappellent les
photos de plateau du néoréalisme italien et le film noir américain, y cotoient des
ceuvres  plus tardives  desHollywood/Hampton  Types  (2000-2002),
les Clowns (2003-2004) rencontrent la série des Sex Pictures (1992). Ces mises
en regard montrent que Cindy Sherman, avec une cohérence impressionnante,
n'a cessé d’aborder les questions fondamentales de I'existence humaine, en
explorant chaque fois de nouvelles possibilités formelles. L'artiste laisse
linterprétation de ses images ouverte, préférant inviter les spectateurs a
développer eux-mémes les histoires suggérées et a imaginer leurs propres titres.

American artist Cindy Sherman (born 1954) is one of the leading exponents of
staged photography. The retrospective includes all the key works from the various
phases of Cindy Sherman’s artistic career. Iconic pieces from the early period,
such as the famous Untitled Film Stills series, reminiscent of Italian Neo-Realism
and American film noir, appear alongside the later photographs
of Hollywood/Hampton Types (2000-2002), while the Clowns(2003-2004)
encounter the Sex Pictures series from 1992. These juxtapositions reveal the
remarkable consistency with which, throughout her long career, the artist has
engaged with fundamental issues of human existence and repeatedly explored
new avenues of formal expression. Cindy Sherman leaves it to the viewer to read
the pictures in their own way, inviting them to develop the stories behind them as
they see fit, and come up with their own fitles.

Curatrice / curator : Mirjam Varadinis.

Images : © Cindy Sherman. Courtesy of the artist and Metro Pictures, New York.

1. Cindy Sherman, Untitled #1583, 1985, tirage couleur chromogéne, 170.8x125.7 cm
2. Cindy Sherman, Untitled #93, 1981, tirage couleur chromogene, 61x121.9 cm

3. Cindy Sherman, Untitled #458, 2007-2008, tirage couleur chromogene, 195x147 cm

1914/18 — Images de la frontiére
Fondation suisse pour la photographie, Winterthur, 07.06. - 12.10.2014
www.fotostiftung.ch

La Grande Guerre de 14-18, c’est non seulement I'engagement de nouveaux
engins de combat et d’armes de destruction de masse, mais aussi le premier
conflit ou les médias modernes et la communication visuelle (flms et photos)
jouent un réle important. Méme si le reportage photographique n’est encore
guere développé - les photoreportages tels que nous les connaissons de la
Deuxieme Guerre mondiale n’existent pas encore - d'innombrables documents
photographiques nous sont parvenus, qui donnent une image vivante et tangible
du quotidien de la société militaire et civile, des sentiments et des réflexions de
toute une génération.

Les cartes postales photographiques sont parmi les documents les plus parlants
de I'épogue de la Premiére Guerre mondiale. Envoyées par centaines de milliers
par les soldats a leurs proches, ces cartes ne sont pas que des supports
d’écriture. Elles sont d’abord des photos originales, souvent réalisées par des
amateurs sur le terrain, tirées a quelques exemplaires sur papier-photo : portraits,
scenes prises sur le vif a la cuisine ou a l'infirmerie, soldats entre eux ou en
contact avec la population civile. Avec leurs sujets a priori inoffensifs, elles
paraissent comme une forme de sédatif collectif dans le contexte de 14-18, un
moyen de tenir en échec la peur et I'incertitude. Mais elle montrent aussi
comment 'occupation de la frontiere suisse et la guerre étaient vécues et
percues, avec des messages sous-jacents sur I'absurdité des conflits armés, la
solidarité entre gens frappés par un méme sort, I'attente interminable d’une
catastrophe ou le sentiment d'impuissance face aux mouvements qui se jouent
sur I'échiquier de la politique mondiale.


http://www.kunsthaus.ch/
http://www.fotostiftung.ch/

Dans le courant des derniéres années, la Fotostiftung Schweiz a rassemblé plus
d’un millier de ces témoignages émouvants. Elle les montre pour la premiére fois.
L’exposition de la Fotostiftung ne donne pas a voir une illustration documentaire
de la réalité de la Premiere Guerre mondiale. Pourtant, elle reflete avec une rare
authenticité les multiples réalités d’'un monde en état d’urgence.

Film documentaire : Schéner wér’s daheim de Heinz BUtler.

Beatrice von Matt, Anton Holzer, Georg Kreis et Peter Pfrunder effectuent
ensemble un voyage dans le temps : ils revisitent les situations, les événements,
les personnages, les mises en scéne et les instantanés de I'occupation de la
frontiere en 1914-1918, les replacent dans leur contexte historique, mais parlent
aussi de ce qui les interpelle et les touche personnellement dans les épisodes
racontés ici. Montré dans le cadre de I'exposition, le fim figure dans le
DVD Bilderwelten vom Grossen Krieg. 1914-1918 de Heinz BUtler et Alexander
Kluge (production : nzz tv/dctp.tv, 2014).

Pictures from the Border

The First World War not only gave rise to a new kind of devastating war machinery
and heretofore unknown means of mass destruction, it was also the first war in
which modern mass media and visual communication (flm and photography)
played a major part. Although photoreportage of the kind familiar to us from the
Second World War was not yet so highly developed, a wealth of photographic
evidence still exists, proving direct and lively insight into everyday military and
civilian life, as well as into the feelings and thoughts of a whole generation.

Photo postcards were among the most informative pictorial documents from the
period of the First World War. These cards, sent in their hundreds of thousands
by soldiers from the border to their loved ones at home, were not just simple
industrially-produced printed matter. Often they were original photographs taken
on site by amateurs and enlarged on photographic paper in small editions:
portraits taken outdoors, scenes from the field kitchen or hospital, views of men
socialising or in contact with the civilian population. Given their superficial
harmlessness, they seem like a collective sedative, a mass medium for repressing
anxiety and uncertainty. Yet they also indicate how the Swiss border occupation
of 1914/18 was experienced at everyday level and how the Great War was
perceived - with subliminal messages about the absurdity of war, about solidarity
in a community with a common destiny, about endless waiting for the emergency
and about powerlessness in the face of geopolitical developments.

Over the years, the Fotostiftung Schweiz has collected more than 1,000 of these
touching pictorial witnesses and is presenting them now for the first tim. The
arrangement chosen by the Fotostiftung is not intended to provide a documentary
illustration of the reality of the First World War. Nevertheless, it represents a highly
authentic reflection of a world in a state of emergency.

Commissaire / curator : Peter Pfrunder

Publication : Schéner wér’s daheim, Peter Pfrunder éd., Winterthur, Fotostiftung
Schweiz / Zurich, Limmat Verlag, 2014.

Images : Cartes postales photographiques, Collection de la Fotostiftung Schweiz
1et2. Vers1914;3.1914;4.1916;5et 6. 1918

Peter Pfrunder est membre d'honneur.
Fotostiftung Schweiz est membre collectif de NEAR.

Fotostiftung Schweiz


http://www.fotostiftung.ch/

Stephan Schenk. Chemin de croix
Fondation suisse pour la photographie, Winterthur, 07.06. - 12.10.2014
www.fotostiftung.ch

Parallelement a I'exposition 1914/18. Images de la frontiére, la Fondation suisse
pour la photographie montre une installation avec des ceuvres grand format de
Stephan Schenk (1962) sur la Grande Guerre. Point de départ de la démarche de
I'artiste, cette question : est-il possible de représenter cette guerre qui a colté la
vie a plus de 8 millions de soldats et 7 millions de civils 7 Réalisé dans le courant
des trois dernieres années, Chemin de croix se fonde sur 14 photographies des
plus grands champs de bataille de la Premiére Guerre mondiale, en Europe et
ailleurs. Stephan Schenk pointe son objectif sur une petite portion de terrain, de
la taille d’une tombe de soldat. Résultat : des images fragmentaires de réalité qui
empéchent une vue d’ensemble et soulignent la dimension irrationnelle,
inconcevable de la catastrophe. L’artiste s’interroge aussi sur I'objectivité de la
photographie en tant que medium censé reproduire la réalité visible. Il tisse ses
prises de vues en des tapis monumentaux, s’inspirant de formes trés anciennes
de transmission de I'image. Les ceuvres accrochées aux cimaises de I'espace
d’exposition donnent matiere a une autre culture du souvenir, associative,
émotionnelle et non documentaire.

" Je voulais trouver une autre matérialité pour rendre justice a la dimension du
théme. L'idée de I'enchevétrement m’a fasciné, pas seulement I'enchevétrement
des images, mais aussi des destins, des histoires, des événements — des fils
que I'on ne parvient pas non plus a déméler dans sa propre vie. Sur le plan visuel,
ce procédé a un effet de déstructuration de I'image. Normalement, les détails se
révelent a mesure que I'on s’approche. Dans ces tapisseries, cela ne fonctionne
pas. Si I'on s’approche trop pres, l'image se désagrége, devient indistincte.
Déroutant pour I'observateur, car c’est le contraire de ce qu'il attend. C’est un
jeu avec la distance, la proximité et la perception, qui correspond a la difficulté de
s’approcher d’un théme comme la Premiére Guerre mondiale — il faut ce
mélange de distance et de proximité. " Stephan Schenk dans le livre Kreuzweg.

The Way of the Cross

As a counterpart to the exhibition of photo postcards dating from 1914—1918
entitled Pictures from the Border, the Fotostiftung Schweiz is presenting an
installation of large works by Stephan Schenk (born 1962) in which the artist
questions the very possibility of depicting the catastrophe of the First World War
— which cost more than eight million soldiers and seven million civilians their
lives. The Way of the Cross, a work done over the past three years, is based on
14 photographs of the largest battlefields of the First World War in Europe and
overseas. Schenk deliberately narrows his focus, limiting himself to a small section
of the ground the size of a soldier’s grave. By opting for this fragmentary
perception of reality he denies himself and the viewer an overview, thus
underscoring the irrational, unimaginable dimension of the events involved.
Schenk also consistently questions the medium of photography and the
objectivity it purports to have. He had his photographs woven into monumental
tapestries, thereby falling back on ancient forms of pictorial transmission. The
works installed on the walls of the exhibition space constitute a different,
associative, emotional and non-documentary form of commemoration culture.

Publications : Livre d'artiste et édition photographique de Stephan Schenk (Rothe
Drucke, Berne) et catalogue Kreuzweg de la Fondation suisse pour la
photographie, textes : Klaus Merz, Stephan Schenk, Beat Stutzer et Peter
Pfrunder.

Images : 1. Stephan Schenk, Tannenberg, Pologne, 2012, de la série Chemin de croix
2. Stephan Schenk, Tsingtau, Chine, 2011, de la série Chemin de croix
3. Stephan Schenk, Przemysl, Pologne, 2012, de la série Chemin de croix (4. détail de I'image)

Fotostiftung Schweiz est membre collectif de NEAR.

Fotostiftung Schweiz
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Trop humain. Artistes des 20e et 21e siecles devant la souffrance
MICR, Geneéve, 07.05.2014 — 04.01.2015
www.redcrossmuseum.ch

Pour cette exposition, le MICR - Musée international de la Croix-Rouge et du
Croissant-Rouge et le Mamco se sont unis pour montrer un choix d’ceuvres qui
traitent de la souffrance infligée par des hommes a d’autres hommes, des images
historiques d’'Otto Dix, consacrées a la Premiere Guerre mondiale, jusqu’a la
création plus récente, illustrée par les corps douloureux de Louise Bourgeois, le
regard sur les ruines afghanes de Lida Abdul en passant par la femme en pleurs
de Pablo Picasso et le cauchemar concentrationnaire de Zoran Musi¢. Ainsi, le
parcours montre a la fois les heurts de I'histoire moderne et la résurgence
obstinée des atrocités dans les rapports humains.

The International Red Cross and Red Crescent Museum and Mamco have come
together to exhibit a selection of works that look at the suffering inflicted by human
beings on other human beings. A set of exhibits has been put together that range
from historical scenes from the First World War by Otto Dix, through an etching
by Pablo Picasso and a painting by Zoran Musi¢, to more recent creative activity,
illustrated, for example, by the bodies in pain of Louise Bourgeois. The exhibition
provides an opportunity to delve into the history of the world and of humanity by
embarking on a veritable journey through modern and contemporary art.

Curateurs / curators : Christian Bernard (Mamco) et Roger Mayou (MICR).

Images : 1. CEuvres de Nikolai Getman et Alfredo Jaar © MICR. Photo : Marc Gentinetta
2. Louise Bourgeois, Pierre, 1998. Collection privée, Suisse © Louise Bourgeois / 2014, ProlLitteris,
Zurich. Photo : Christopher Burke © The Easton Foundation

EXPOSITIONS EN COURS / ONGOING EXHIBITIONS

Tom Wood. Women
Galerie TH13, Fondation Hermés, Berne, 14.03. - 14.06.2014
www.fondationdentreprisehermes.org

Liverpool est la ville d’adoption de Tom Wood né en Irlande en 1951. Le travail
de ce photographe est entiérement consacré a cette cité ouvriere, ses habitants,
son agitation, au fil d'images ancrées dans le quotidien. Observateur attentif, il ne
se revendique pas de la photographie documentaire : il se considére au contraire
comme partie intégrante du sujet, toujours respectueux de I'intimité de I'autre
avec lequel il communique par la prise de vues.Women donne a voir des femmes
dans leur environnement quotidien, des anonymes qui toutes, par un geste ou un
regard, nous transmettent une émotion retenue.

Curateur : Paul Cottin

Image : Tom Wood, Seacombe ferry, 1985

René Groebli. Fotografien 1946-2002
Photobastei, Zurich, 08.05. - 15.06.2014
www.photobastei.ch

Les photos particulieres, souvent a I'avant-garde, du photographe suisse René
Groebli (né en 1927 a Zurich) ont influencé notre vision de la photographie sur le
plan international. De 1953 a 1981, René Groebli, spécialiste de la photo
industrielle et publicitaire, a exploré inlassablement les possibilités de la
photographie couleur, a I'époque encore a ses débuts. Mais il a aussi réalisé des
projets personnels d'une grande ambition artistique. (Phil Danzer)

René Groebli (born in Zurich in 1927) secured his place among the elite of Swiss
post-war photographers with his 1949 Magie der Schiene portfolio (Rail Magic).
In the early fifties Groebli worked as reporter for Life, Picture Post and other
international magazines. During the following years he owned a studio for
industrial and advertising photography (1953-1981).



http://www.redcrossmuseum.ch/
http://www.fondationdentreprisehermes.org/
http://www.photobastei.ch/

Steeve luncker - Virginie Rebetez - Reiner Riedler
PhotoforumPasquArt, Bienne / Biel, 03.05. - 22.06.2014
www.photoforumpasquart.ch

Steeve luncker (1969, vit a Genéve), Virginie Rebetez (1979, vit a Lausanne) et
Reiner Riedler (1968, vit a Vienne) interrogent la condition mortelle de I'homme a
travers le statut du corps et la symbolique des objets. Explicites ou subtilement
évocatrices, les séries photographiques réunies dans cette exposition redonnent
vie a I'idée de la mort et explorent les traces de la mémoire.

Steeve luncker. L'instant de ma mort / A jeudi, 15h

Dans son travail photographique, Steeve luncker saisit les instants de
basculements marqués par la perte de soi. || montre des corps a la recherche
d’une petite mort, de la jouissance, forme la plus pure de capitulation de I'esprit
ou les pensées s’arrétent et le temps se suspend. Il enquéte aussi sur les rites de
passage vécus par les adolescents et les adeptes de chirurgie esthétique. Le
corps mortifié, ce corps qui ne sera plus jamais le méme, devient 'instrument de
vérification d'un seuil initiatique. (Sara Petrucci)

Virginie Rebetez. Packing

L’oeuvre de Virginie Rebetez thématise la notion de disparition a travers
différentes stratégies qui permettent a I'artiste d’explorer le sentiment ambivalent
que peuvent déclencher la mort, la perte, I'oubli ou le vide. Dans ses séries
précédentes, elle s'est ainsi intéressée a saisir la mort ordinaire a travers les
infrastructures d'aide au suicide, en s’appropriant les appartements de
personnes décédées dans la solitude ou encore en enquétant sur les faits divers
relatant les crimes de personnes non identifiées. La démarche de Virginie Rebetez
recourt a I'investigation et aux documents d’archives a partir desquels I'artiste
reconstitue la destinée du défunt qu’elle prolonge parfois sous forme de fiction
avec des éléments de son propre vécu ou en se projetant personnellement dans
les lieux.

La figure humaine est parfois absente des images de Virginie Rebetez. C'est le
cas pour la série Packing, présentée au PhotoforumPasquArt. La photographe a
collaboré avec un centre funéraire suisse qui I'a autorisé a récupérer les habits
portés par des personnes au moment de leur décés et non réclamés par la famille.
La démarche de ce projet s’inscrit dans une chronologie bien précise.
Soigneusement pliés puis ordonnés, comme préts a étre classés et archivés, ces
vétements deviennent par le médium de la photographie des pieces a conviction.
Des traces de ce qui n'est plus. A partir de ces pieces déshéritées, preuves de la
disparition, une mémoire collective prend forme et redonne une certaine
existence a I'invisible tout en suscitant le récit. Comme des reliques, ces trésors
deviennent traces d‘une existence et engendrent la réactivation de ce qui n‘a plus
de forme, de lieu, de corps.

Reiner Riedler. The Lifesaving Machines / The Veil of the Invisible

The Lifesaving Machines is a project, that deals with the idea of the simulation of
the human body and the effort of medicine to help saving and prolonging our lifes.
The project tries to touch the difficult topics of illness, medical crisis and death by
showing neutrally photographed machines, which are involved in the progress. |
decided to photograph medical machines disdanced from their place of use. |
didnt want to show people. | wanted to respect the feelings of those who are
suffering and their families.

In The Veil of the Invisible Series Riedler takes his photos using a cameraless
technique. His "negatives" are cotton cloths that have been dyed using sensor
dyes from Fraunhofer EMFT. If they come into contact with perspiration, the color
of the cloth changes from pink to yellow.

Images : 1. lunker Steeve, de la série L'instant de ma mort, 2009-2012

2 & 3. Virginie Rebetez, de la série Packing, 2012
4. Reiner Riedler, Dialysis machine for durable therapy, de la série The Lifesaving Machines, 2012-2014

Virginie Rebetez est membre de NEAR. www.virginierebetez.com
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Raphael Hefti. Prix Culturel Manor
CentrePasquArt, Bienne / Biel, 04.05. - 22.06.2014
www.pasquart.ch

Raphael Hefti (1978, CH) mélange l'artisanat et I'art avec des procédés et des
technigues industriels. Jouant avec les propriétés naturelles des matériaux, il
s’intéresse autant aux processus de transformation qu’au produit fini.

“Dans la série Lycopodium, je traite le papier photographique comme un objet
dont les propriétés, initialement congues pour atteindre un certain résultat, sont
utilisées de fagon inhabituelle afin d’aller dans une toute autre direction. La
surface du matériau porte finalement les traces du temps et de lintervention
artistique." (Raphael Hefti, extrait de I'entretien avec Paul Kneale édité par le
CentrePasquArt, Bienne, 2014, p.6)

Image : Raphael Hefti, de la série Lycopodium, 2014, photogramme sur papier couleur

Stefania Beretta
Galerie Monika Wertheimer, Oberwil, 24.05. - 28.06.2014
www.galeriewertheimer.ch

Ses photos sont sensuelles et poétiques car, comme dit Stefania Beretta (1957),
"ie ne peux photographier que ce qui me touche". Avec une grande sensibilité,
elle parvient a nous faire voir des choses banales ou méme repoussantes, sous
un autre angle. Auparavant, son travail avait commencé plus classiquement, en
photographiant les oeuvres de la nouvelle vague d'architectes tessinois. Elle
développe depuis plusieurs années une série de "paysages improbables" qui
combinent photographie et fil cousu a la machine.

For Stefania Beretta (born in Vacallo, Ticino, in 1957), the idea behind
her Improbable Landscape springs from the encounter between two machine
unconsciouses — the unconscious of the camera and that of the sewing machine.
Through the artist’s visual filter, the mediation of camera and sewing machine,
through the signs stitched on the skin of the analogical print, on her own wounded
and healed skin, Beretta forms a new reality, made up of written dreams and
nightmares, strings of sparkling beads and pointed thorns, reflections and
emotions that come from very deep down.

Image: Stefania Beretta, de la série Improbable Landscape, 2013, 50x50 cm

J.D.'Okhai Ojeikere, Seydou Keita, Malick Sidibé. African Beauty
Focus 21, Zurich, 10.04. - 05.07.201
www.focus21.ch

African Beauty is honoring the Nigerian photographer, J.D.'Okhai Ojeikere (1930-
2014), who died last February. His work is accompanied by two African
photographers from Mali, Seydou Keita (1921-2001) and Malick Sidibé (1936).

Curator : Oliver T. Roehl
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Swiss Press Photo 14
Landesmuseum / Musée National, Zurich, 01.05. - 06.07.2014
www.nationalmuseum.ch

L'année 2013 dans le viseur des photographes suisses. Swiss Press Photo
14 réunit les meilleures photographies de presse suisses de I'année 2013 au
Musée national de Zurich. L’exposition résume en images I'année écoulée et
porte un regard individuel sur les événements. Un jury international décerne un
prix principal et choisit les meilleures photographies réparties sur six catégories:
Actualité, Sports, Portrait, Etranger, Vie quotidienne et environnement et Art et
culture.

2013 from the perspective of Swiss photographers. Swiss Press Photo 14 is
bringing together the best Swiss press photos of 2013 at the National Museum
Zurich. The exhibition captures momentous events from 2013 in photographic
images offering unique perspectives on the year’s milestones. An international
jury will choose the best-in-show photos in six different categories and the
exhibition prize winners. Around 90 photos will be on display covering current
events, sports, portraits, the world beyond Switzerland, everyday life and
environment as well as art and culture.

Images : Courtesy Swiss Press Photo
1. © Christoph Ruckstuhl, de la série Fliegende Kindergesichter, 2013, Neue ZUrcher Zeitung.
2. © Steeve luncker, de la série Yakoukst : —48° C, la ville la plus froide du monde, La Tribune de Genéve

Anja Niedringhaus. At War
Coalmine Fotogalerie, Winterthur, 10.04. — 11.07.2014
www.coalmine.ch

" Je ne peux pas tirer de mon sac de photo des remedes immédiats, mon devoir
c'est de parler de la guerre ", déclarait la photographe allemande Anja
Niedringhaus (1965-2014) dans une interview a la radio allemande
Deutschlandradio Kultur en 2011. Elle vient d'étre tuée le 4 avril par les tirs d'un
policier en Afghanistan. Prix Pulizer en 2005, Anja Niedringhaus travaillait pour
I'agence américaine Associated Press.

Curateur : Sascha Renner, Forum pour la photographie documentaire.

Image : Anja Niedringhaus / AP, Falloujah, Irak, novembre 2004 (Marine et sa mascotte).

Gina Folly. | want to do to you what Spring does to cherry trees
Coalmine Fotogalerie, Winterthur, 10.04. — 11.07.2014
www.coalmine.ch

Artiste pratiquant essentiellement I'installation, Gina Folly (1983, vit a Zurich et
Béle) emporte souvent avec elle un appareil photographique. Les animaux
comme les plantes la fascinent et elle s'est intéressée ici au gingembre dont on
ne cesse de vanter les vertus multiples.

Curatrice : Alexandra Bléttler, Espace pour la photographie contemporaine.
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Humaniser la guerre? CICR — 150 ans d’action humanitaire
Musée Rath, Genéve, 30.04. - 20.07.2014
www.ville-ge.ch/mah

L'exposition Humaniser la guerre ? convie a une découverte du CICR et engage,
plus largement, une réflexion sur I'évolution paralléle de la nature des conflits et
des modalités d’intervention de I'organisation. Elle place au cceur de son propos
la dimension humaine, a travers cette émotion singuliere que suscitent les
photographies, les extraits filmés ou toute autre forme de témoignages (archives,
objets témoins, documents sonores, etc.). L'exposition plonge le visiteur donne
a voir la complexité des enjeux humanitaires qui ont nourri les 150 dernieres
années.

The Humanizing War? exhibition is an invitation to find out about the International
Committee of the Red Cross (ICRC). It also invites reflection on how the nature of
conflict has developed, and the parallel development of the ICRC’s work. Centre-
stage in the exhibition is the human dimension, vividly experienced through the
emotions sparked by photos and film clips and the stories told by other forms of
evidence, such as archives, contemporary objects and audio documents.

Curateurs / curators : Bertrand Mazeirat, Musées d’art et d’histoire ; Daniel
Palmieri, CICR ; Iris Meierhans, CICR ; Stéphane Grimaldi, Directeur du Mémorial
de Caen.

Images : 1. Marko Kokic, Un délégué du CICR s'entretient avec I'administrateur de la prison centrale de
Kandahar, Afghanistan, 23 octobre 2007 © CICR / MK

2. Jan Powell, Visite du CICR a une famille du village de Tseronisi dont la maison a été détruite lors des
combats de 2008, Géorgie, juillet 2009 © CICR / JP

Eva-Fiore Kovacovsky. Photogrammes
Aargauer Kunsthaus, Aarau, 10.05. - 27.07.2014
www.aargauerkunsthaus.ch

Pour la série de photogrammes (de 2011 a aujourd’hui) présentés dans le cadre
de Caravan 2/2014, l'artiste bernoise Eva-Fiore Kovacovsky (1980) utilise des
feuilles trouées par des chenilles. Dans une chambre noire pour photos couleur,
elle pose les parties de plante dans le cadre de I'agrandisseur, comme des
négatifs, et les expose sur du papier photo. En recourant a la surimpression, en
déplacant le papier et en changeant de filtres couleur, elle influe sur I'image en
train de naftre. Elle focalise et elle agrandit les différents détails de telle maniere
que les trous des chenilles se muent en signes abstraits.

The Bernese artist Eva-Fiore Kovacovsky (b. 1980) examines the peculiar features
of plants and explores their rich and varied formal potential. Leaves or grasses
are sorted, defamiliarised and manipulated in the creative process.

Surfaces - New Photography from Switzerland
Fotomuseum Winterthur, Winterthour, 08.03. - 24.08.2014
www.fotomuseum.ch

With: Beni Bischof, Stefan Burger, collectif_fact, Cédric Eisenring/Thomas Julier,
Matthias Gabi, Thomas Galler, Dominik Hodel, Dominique Koch, A.C. Kupper,
Adrien Missika, Nils Nova, Taiyo Onorato/Nico Krebs, Shirana Shahbazi, Jules
Spinatsch, and Herbert Weber.

One element of contemporary photography is a concern for surfaces and the
investigation of their supposed smoothness and impenetrability. Swiss
photography classes at the Zurich University of the Arts, the ECAL in Lausanne,
or HEAD in Geneva have trained a number or artists, who in addition to exploring
questions of content have primarily addressed issues specific to the medium.
Have new developments in photography been made due to the digital turn, and
how is this apparent? How does our relationship to the exhibited object change,
when on a daily basis we no longer view prints in photo albums, but as files on
screens? What happens to our perspective when new applications and platforms


http://institutions.ville-geneve.ch/fr/mah/
http://www.aargauerkunsthaus.ch/
http://www.fotomuseum.ch/

allow the private to become public and the public to become private? Indeed, do
surfaces comprise the true content of our times? From an artistic perspective,
does this lead to any consequences for the production of photographic work now
and in the future?

Using acquisitions and loans from the Collection of Fotomuseum Winterthur and
in close collaboration with some of the artists represented, Surfaces — New
Photography from Switzerland demonstrates how these artworks can be seen in
a new light and new forms even after they have become part of the museum
context.

Fluid art forms generate a multitude of possible states and new discursive
interpretations. The installation Prussian Summer by Cédric Eisenring/Thomas
Julier (acquired in 2010) has been presented at Fotomuseum Winterthur in various
contexts as well as formats. The work exists as a series of framed images (see
the exhibition Karaoke, 2009), as a box with around 100 bound booklets, and in
numerous iterations as color and black-and-white publications, which were
presented in 2013 as part of the event 102. In Surfaces, the same content takes
on yet another new form: this time as a simple, 1:1 reproduction in reduced
colors. Each modified and expanded "state” further diffuses the notion of the
photographic original: at the heart of the work is the fluid and flexible image, not
the defined and fixed form. Similarly, Dominique Koch's black-and-white
silkscreen prints amended in ink oppose the notion of photo-graphy as static
testimony. In Koch’s work, documentary motifs appear manipulated and
estranged: entire landscapes have been erased away, while hypothetical
statements and fragmentary texts take their place. Not only does this open up
room for interpretation of the portrayed subjects; the images also invoke
skepticism about image processing, analogue and digital alike. Do we see in
photographs representations of realities or malleable surfaces? Beni Bischof
indirectly answers this question in Handicapped Cars (2009). With basic digital
tools and a delight in deformation, he sets out artistically to retouch magazine
images of American 1980s sports cars, sealing them off and transforming them
into metallic fetish objects.

The archaic cameras created by Taiyo Onorato/Nico Krebs in 2012 reveal
impressive creativity. Voodoo (2012) is a fully functional camera crafted from the
decorative cavity of an old stool as a camera bellows, a mounted lens, and a film
holder. Displayed in an elegant, velvet-lined vitrine, the massive, crude apparatus
seems to hail from times long past. At the same time, the artistic voodoo
contraption, with its haptic appeal and analogue technology, confronts the
immateriality of contemporary photography.

Curator: Thomas Seelig

Images : all works are part of the Collection Fotomuseum Winterthur

© Taiyo Onorato / Nico Krebs, Voodoo, 2012, 13x18 cm camera, carved wooden cultobject, lens,
filmholder, showcase, unique item, 150x66x98.5 cm. Purchased with funds from the UBS Culture
Foundation

© Stefan Burger, Inform, 2010, Lambda print, 100x71 cm

© Cédric Eisenring / Thomas Julier, Time Machine, TJ#1 Edit, 2009-2014, HD Videos, Loop

© Beni Bischof, from Handicapped Cars, 2009, C-Print, 11.2x18.9 cm

© Shirana Shahbazi, from Der Garten (The Garden), 2002/2007, C-Prints, 330x120 cm. With support of
the Federal Council of Culture Switzerland. With a detail of the third image

Thomas Seelig is a member of honour of NEAR.
Fotomuseum Winterthur is a collective member of NEAR.

FOTOMUSEUM
WINTERTHUR

LausanneXL
Musée Historique, Lausanne, 14.03 — 24.08.2014
www.lausanne.ch/mhl

Quel meilleur medium que la photographie pour témoigner de ce qu’était la ville
avant les métamorphoses modernes ? C’est ce que montre lausanneXL, une
sélection de certaines des plus belles et surprenantes images des collections
photographiques du MHL, illustrant en grand format un siecle de mutations
urbaines.

Commissaire : Laurent Golay. Co-commissaires : Anne Leresche, Sarah Liman

Image : Anonyme, Construction de la tour Bel-Air, Lausanne, 1931


http://www.lausanne.ch/mhl
http://www.fotomuseum.ch/

Bernard Dubuis. Tant et temps de passages
Musée Suisse de I'Appareil Photographique, Vevey, 21.03. - 30.08.2014
www.cameramuseum.ch

Formé a I'Ecole de photographie de Vevey entre 1972 et 1975, Bernard Dubuis
ouvre son atelier sédunois a la fin de 1976 apres un passage de 6 mois a |'atelier
de photographie du Musée d’art et d'histoire de Genéve ou il découvre les
subtilités de la prise de vue d'objets sous la houlette de Yves Siza. Un stage
organisé par Magnum en 1980 avec Raymond Depardon et Guy Le Querrec a
Saint-Ursanne va le marquer durablement.

Le regard particulier qu'il pose sur le monde qui I'entoure, a la fois trés juste mais
non dénué de tendresse et d’humour le fait rapidement connaitre et gagner la
confiance de milieux divers. C’est ainsi qu’il va souvent s’engager sur des projets
de longue haleine: pour commencer, les combats de reines : I'aboutissement en
est un livre et une publication en couleurs commandée par Geo. Ce sont ensuite
le Rhéne ainsi que le suivi de grands travaux de ces dernieres décennies :
autoroute A9, tunnel du Mont-Chemin, usines hydroélectriques de Cleuson-
Dixence et de Nant de Drance, tunnel de base du Loetschberg ... Ce que Bernard
Dubuis aime avant tout, c’est photographier les gens, et prendre le temps de
s’'immerger dans leur environnement, de s'imprégner de leur vécu.

Photographe humaniste et documentaliste dans la lignée de Guy Le Querrec,
Larry Towell ou Abbas, Bernard Dubuis est trés marqué également par Robert
Frank et Les Américains. Il se montre rapidement plus attaché a la durée et a
I’'approfondissement d’un travail photographigue qu’au butinage rapide de la
presse. Cette envie, voire ce besoin de construire une mémoire de ce qui
I'entoure, il la partage avec deux autres photographes, Robert Hofer et Jean-
Claude Brutsch ainsi gu’un historien, Jean-Henry Papilloud, alors directeur du
Centre valaisan du fim installé & Martigny. Ensemble, ils vont créer en 1989
I'Enquéte photographigue en Valais. Il collabore également avec Focale-Nyon dés
1984.

Many times and places reviewed

Educated at the Vevey School of Photography, Bernard Dubuis opened his
photography studio in Sion at the end of the 1970s. The special way he looked
at the world around him, both very precise but not without a sense of tenderness
and humour, quickly got him known and won him the trust of various groups, and
in this way he would often get involved in long-term projects: the Combats de
Reines (champion cow fighting), the Rhéne and the development of its major
projects over the last decades: road or rail tunnels, hydroelectric power stations
and various other construction projects. As a humanist and documentary
photographer in the Magnum tradition (Guy le Querrec, Larry Towell or Abbas),
he was more concerned with the duration and deepening of a photographic job
than in a quick kill for the press. This desire, even need, to build a memory of
everything surrounding him, led him to develop the Photographic Enquiry together
with two photographers and a historian between 1989-2005 and to collaborate
at the Focale-Nyon Association in its creation in1986 (19857). Since his training,
Bernard Dubuis has been a loyal user of the Leica M, adapted to a discreet
approach without aggressiveness. Solidity and resistance made him a particularly
welcome partner in the damp and dusty world of the large studios. With his
equipment, he threaded his way to the heart of his subject, using ambient light,
and had the gift of effacing himself..... This was how his most beautiful images
came into being.

Besides promoting the museum and its numerous activities designed for both
young people and adults, our website provides a large on-line access to the most
interesting specimens of our collections and archives. It is necessary to arrange an
appointment in order to consult our library’s catalog which is accessible to public.

Images : © Bernard Dubuis

Construction du téléphérique de Plan-Désert, Nendaz (VS), 18.09.2006

Préparatifs de départ d'un ballon a air chaud a I'aube, Gimel (VD), 11.08.1992

Séance de chantier lors des travaux de Nant-de-Drance, Vieux-Emosson (VS), 31.08.2012
Spectateur d'un combat de reines, Aproz (VS), 28.05.1981

Fontaine dans le Jardin de Boboli, Florence, Italie, 25.03.1978

Le MSAP est membre collectif de NEAR.


http://www.cameramuseum.ch/
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Erich Lindenberg — Massimo Vitali. Into the White
Erich Lindenberg Art Foundation, Villa Pia Museum, Porza, 11.05. - 05.10.2014
www.museovillapia.org

1B 08 2 k== Into The White displays some unpublished images of Massimo Vitali (Como 1944},
o VAR S f_ 2N one of the most world-renowned ltalian photographers, along with a new
e R selection of paintings by Erich Lindenberg (Gronau 1938-Berlin 2008). Vitali's
L BT (R s shots are typically realized in public spaces where large crowds gather for leisure.

E} R, o' a2 ~. Swimming pools, parks, discos, crowded beaches: the obsessive reiteration of
Yy 3 a the same subjects and places, the absence of close-ups combined with long or
- SN N ) éw N very long shots — with wide and uniform panoramic views of landscape and crowd

_," :} - el "N — are technical devices that highlight the progressive loss of personality in
3 -y ‘&”.\ o, individuals, the paradox of a culture more and more based on imitation and
Af; 'r M conformism. These are the distinctive traits of contemporary culture that Vitali

interprets with originality and neutrality. As he explains himself, “Images must have
a magic dimension that combines sociological and ludic themes, and develops
narrative structures.”

APPELS, CONCOURS / AWARDS & CALLS

Voies Off. Portfolios

Voies Off, Arles, FR, 08.07. - 11.07.2014, 15h - 19h
Frais / fee : € 10.- / rendez-vous

Délai / dealine : 20.06.2014

www.voies-off.com

Les lectures de Portfolios de Voies Off sont des rendez-vous privilégiés
permettent aux photographes de présenter leur portfolio, de soumettre leur travail
au regard aiguisé des professionnels, de recueilir de précieux conseils, une
appréciation critique ou des contacts utiles. Pour les experts, c'est le lieu idéal
pour préparer une programmation future et découvrir de nouveaux talents.
Chaque année, de nombreuses expositions ou publications voient le jour au cours
de ces échanges...

Info :
http://www.voies-off.com/media/experts-2014/Inscriptions-Experts-LecturesPortfolio2014_FR.pdf

Voies Off Portfolios Reviews are privileged meetings which enable photographers
to present their portfolio, to submit their work to profesionnals, to have precious
advices, a critical judgement or useful contacts. For experts, it is one of the best
way to prepare a future programming and to discover new talents. Every year,
numerous exhibition or publication emerge...

More:
http://www.voies-off.com/media/experts-2014/Inscriptions-Experts-LecturesPortfolio2014_EN.pdf

Image : © Florent Gardin

Prix de Photographie Marc Ladreit de Lacharriére - Académie des Beaux-

Arts
YA ) Prix / prize : € 15000.-
""‘f“,"{;',_'."’"v Do SL I 0 ' Délai / deadline : 20.06.2014
Pkl - 3 i
. M‘l 1 ﬁ"’ {51 e ¢ www.academie-des-beaux-arts.fr
2 A 2 .
x T | ' Afin d'accompagner la création en son sein d'une section de photographie,
’ I'Académie des Beaux-Arts a créé en 2007 un Prix de Photographie destiné a

aider les photographes confirmés a réaliser un projet significatif et a promouvoir
leur travail. Le Prix, d'un montant de 15.000 euros, récompense un photographe,
frangais ou travaillant en France, sans limite d'age, auteur d'un projet
photographique original qui doit étre réalisé dans I'année suivant I'attribution du
prix. Le sujet et le mode de traitement sont libres.

image : Catherine Henriette, lauréate 2013


http://www.museovillapia.org/
http://voies-off.com/
http://www.voies-off.com/media/experts-2014/Inscriptions-Experts-LecturesPortfolio2014_FR.pdf
http://www.voies-off.com/media/experts-2014/Inscriptions-Experts-LecturesPortfolio2014_EN.pdf
http://www.academie-des-beaux-arts.fr/prix/photo/sommaire.htm

ND

AWARDS

CAMERA CLARA

Neutral Density Photography Award
Frais / fees : $20.- / $ 25.-

Prix / prize : $ 2500.-

Délai / dealine : 30.06.2014
www.ndawards.net

ND Awards aims to promote photography and photographers. Our idea is to
create new opportunities to present most valuable work to the audiences all over
the world. To build a place where photographers can show different points of
view and thrive through competition. Our judging panel will comprise highly
acclaimed industry professionals, including: gallery owners, publishers, editors
and renowned photographers.

Photographers can compete in 6 main categories divided into a total of 30
subcategories. There is no limit to the number of individual images or image series
each artist may submit. You may enter all your images into 1 Category, or any of
the 30 Categories. You may also enter the same image into as many categories
as you wish. Your photos will be rated individually by an esteemed panel of
international judges, including: gallery owners, publishers, editors and renowned
photographers.

Prix Camera Clara 2014
Prix / prize : € 6000.-

Délai / deadline : 30.06.2014
WWW. prixcameraclara.com

Le Prix Camera Clara récompense un travail photographique a la chambre. Le
lauréat aura I'occasion d'exposer ses images.

The Camera Clara Prize awards a large format photographic work. The winner
will have the opportunity to exhibit her/his work.

Taylor Wessing Photographic Portrait Prize 2014
Prix : £ 12'000.-

Frais/ fee : £ 26

Délai / deadline : 07.07.2014

WWW.Npg.org.uk

The National Portrait Gallery, London, is now accepting entries to the Taylor
Wessing Photographic Portrait Prize 2014, a major international photographic
competition, which celebrates and promotes the very best in contemporary
portrait photography. The competition is open to everyone aged 18 and over from
around the world. The Prize has established a reputation for its diversity of
photographic styles submitted by a range of photographers, from gifted amateurs
and photography students to established professionals. In the Prize's search for
excellence, photographers are encouraged to interpret ‘portrait’ in its widest
sense of "photography concerned with portraying people with an emphasis on
their identity as individuals." The Taylor Wessing Photographic Portrait Prize 2014
exhibition will run at the Gallery from 13 November 2014 to 22 February 2015
before touring to venues around the UK.

image : © Spencer Murphy, Katie Walsh, 2013 (Taylor Wessing Photographic Portrait Prize 2013 winner)


http://www.ndawards.net/
http://www.prixcameraclara.com/
http://www.npg.org.uk/photoprize1/site14/index.php
http://www.npg.org.uk/photoprize1/site14/index.php

CRCULATION(S)

festival de La peune ph

Source-Cord Prize

Frais / fee : $ 30.-

Prix / prize : $ 10'000.-

Délai / deadline : 13.07.2014
www.cordprize.com

Le Prix Source-Cord est un prix consacré a la photographie contemporaine,
comprenant un premier prix individuel de 10,000 $, un deuxiéme prix de 1000 $
et un troisiéme prix de 500 $. Le travail sélectionné pour le premier prix sera
également publié dans Source avec un essai commandé par le magazine. En
plus, vingt-deux artistes seront sélectionnés pour une exposition en ligne. Tous
les participants recevront un abonnement numérique annuel gratuit du
magazine Source. Les gagnants seront sélectionnés par un jury international de
quatre juges.

The Source-Cord Prize is an award for contemporary photography, comprising
an individual first prize of $10,000, second prize of $1,000 and third prize of $500.
The work selected for first prize will also be published in Source Magazine with a
commissioned essay. Additionally, twenty-two artists will be selected for online
exhibition and everyone submitting will receive a free one-year digital subscription
to Source Magazine. The winners will be selected by an international panel of four
judges.

Contact : contact@cordprize.com

Circulation(s) 2015

Festival de la jeune photographie européenne, Paris, FR
Frais / fee: € 25.-

Délai / deadine : 31.07.2014
www.festival-circulations.com

Le festival Circulation(s) propose un regard croisé sur I'Europe a travers la
photographie et a pour vocation de faire émerger les talents en s'appuyant sur
un réseau de structures européennes. Tremplin pour les jeunes photographes,
laboratoire prospectif et innovant de la créativité contemporaine, le festival
occupe une place particuliere et désormais incontournable dans le paysage
photographique francgais et européen mobilisant un large public.

La programmation s’articule autour de la sélection d’un jury suite a un appel a
candidatures international, d'invités (une galerie et une école) et de la carte
blanche de la marraine qui est pour I'édition 2015 Nathalie Herschdorfer,
directrice du Musée des beaux-arts de la ville du Locle, en Suisse Autour de cette
exposition d’envergure réunissant une quarantaine de photographes européens,
des activités pédagogiques (parcours pour les enfants, visites commentées par
les artistes, projections,...) et des ateliers/workshops (lectures de portfolios,...)
sont mis en place a destination du grand public et des jeunes photographes.
Circulation(s) 2015 se tiendra du 24 janvier au 8 mars 2015 au CentQuatre, lieu
culturel multidisciplinaire de I'est parisien. L'édition 2014 a remporté un grand
succes critique et public avec plus de 43 000 visiteurs.

L’'appel a candidatures s’adresse a tous les photographes européens ou
résidants en Europe, au début de leur carrigre d'auteur. Il n'y a pas de théme. A
I'issue de I'appel a candidatures, une vingtaine de photographes formant un
panorama de la nouvelle génération de photographes européens seront exposés
au sein de Circulation(s).

Candidature :
http://www festival-circulations.com/IMG/pdf/2015_appel_a_candidatures_circulations.pdf

The Circulation(s) festival offers a fresh perspective on Europe through
photography and aims at spotting talents by relying on a network of European
structures. As a springboard for young photographers, a prospective and
innovating lab of contemporary creativity, the festival has a special and major role
in the French photography landscape that attracts a large public.

The programme revolves around the selection of a jury following an international
call for applications, around guests (a gallery, a school) and around the carte
blanche of the sponsor who for this 2015 edition is Nathalie Herschdorfer, director
of the Musée des beaux arts of Locle, Switzerland.


http://cordprize.com/
mailto:contact@cordprize.com
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‘ ENCONTRQOS
DA IMAGEM

Emergentes DST

Educational activities (activities for children, visits commentated by the artists,
projections...) and workshops (portfolio assessment...) are implemented around
this large-scale exhibition for the public and young photographers.

The Circulation(s) festival 2015 will take place at the CentQuatre, a multicultural
and multi-disciplinary place in the east of Paris from January 24 to March 8 2015.
The 2014 edition had a huge success among critics and the public with more
than 43,000 visitors. The call for applications is aimed at all the European
photographers or those living in Europe, at the beginning of their career as an
author. There is no theme. Following the call for applications, around twenty
photographers creating an overview of the new generation of European
photographers will be exhibited within Circulation(s).

Application : http://www.festival-circulations.com/IMG/pdf/call_for_project_circulations_2015.pdf

Nathalie Herschdorfer est membre d'honneur de NEAR. www.near li

Emergentes dst

Prix / prize : € 7500.-

Délai / deadline : 15.08.2014
www.encontrosdaimagem.com

The International Photography award EMERGENTES dst is an initiative by
Domingos da Silva Teixeira group, organised by the Festival ENCONTROS DA
IMAGEM, with a prize money of 7500€ that will be granted to the best 2014
Contemporary Photography Portfolio. The Prize will be awarded after the Portfolio
Review (September 17 / 18) which shall give photographers the opportunity to
show their work to commissioners, gallery owners and expert editors, thus
establishing solid foundations for the promotion of their work. The Festival
ENCONTROS DA IMAGEM invites authors to apply to the EMERGENTES dst
Award.

The winner will be announced at formal ceremony on September 20, at Theatro
Circo in Braga, where the entitled Prize will be handed out and during which a
presentation of the portfolios of the finalists shall also take place. The exhibition
of the awarded author's works shall be on display at the official section of
ENCONTROS DA IMAGEM 2015. The finalists will be notified of the results until
September 1.

Contact : emergentes@encontrosdaimagem.com

Prix Focale — Ville de Nyon 2014
Prix / prize : CHF 5000.-

Délai / deadline : 12.09.2014
www.focale.ch

Grace au soutien de la Ville de Nyon, Focale est heureuse d’annoncer la troisieme
édition de son prix de photographie, qui offre au(a la) lauréat(e) un lieu d’exposition
et un soutien a la production d’'un montant de CHF 5°000. En adéquation avec la
ligne artistique soutenue par I'association Focale, ce prix vise a récompenser une
approche documentaire contemporaine soulevant une problématique humaine
ou environnementale. Le travail sera évalué sur la singularité de la vision de
I'auteur et sur 'originalité du traitement de la thématique abordée. La participation
est ouverte aux photographes professionnel(le)s, suisses ou étrangers domiciliés
en Suisse, ainsi qu’aux étudiants en photographie.

Contact : info@focale.ch
Tél. 00 41 22 361 09 66

Réglement : http://www.focale.ch/prix-focale-ville-de-nyon/

Image : Viriginie Rebetez, de la série Tokoloshe, Afrique du Sud, 2013 (lauréate 213)
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PARIS PHOTO

aperture foundation

PHOTOBOOK
AWARDS

Prix du Livre Photographique Paris Photo — Aperture Foundation
Frais / fees : $ 30.- / $ 60.-

Délai / deadline : 12.09.2014

www.aperture.org/photobookawards

Paris Photo et la Fondation Aperture sont heureux d'annoncer |'édition 2014 des
Prix du Livre Photographique, qui rendent honneur a la contribution de ce support
a I'évolution du médium. Cette édition des prix innove, avec l'introduction d'une
troisieme catégorie, celle de Catalogue Photographigue de I'Année, qui rejoint les
catégories du Livre Photographique de I'Année et du Premier Livre
Photographique.

Prix du premier Livre Photographique

Doté de la somme de 10.000 dollars, il sera remis a un artiste/photographe dont
le premier ouvrage achevé et disponible publiquement sera considéré par le jury
comme étant le meilleur de 2014. Vingt livres seront présélectionnés puis
présentés au Jury final et exposés durant Paris Photo.

Prix du livre photographique 2014

Ce prix sera remis a I'auteur, I'éditeur, I'artiste ou le photographe du livre qui aura
été déclaré le meilleur de I'année 2014 par le jury. Dix livres seront présélectionnés
dans cette catégorie, puis présentés au Jury final et exposés durant Paris Photo.

Prix du Catalogue Photographique de I'Année

Décerné a la maison d'édition et/ou a l'institution chargée de I'exposition illustrée
par le catalogue ou I'ouvrage théorique jugé le meilleur de 2014. Cing livres seront
présélectionnés dans cette catégorie et exposés a Paris Photo.

L'ensemble des 35 livres, accompagnés des commentaires des membres du
Jury, seront présentés dans le numéro d'automne de la Photobook Review
(publiée par la Fondation Aperture). Ce numéro sera distribué a Paris Photo. Des
exemplaires seront également disponibles a la Galerie - Librairie d'Aperture (New
York), et distribués avec le magazine Aperture.

Paris Photo — Aperture Foundation PhotoBook Awards

Paris Photo and Aperture Foundation are pleased to announce the 2014 edition
of The Paris Photo—-Aperture Foundation PhotoBook Awards, celebrating the
book’s contribution to the evolving narrative of photography. We are excited to
reveal the introduction of a third award category, Photography Catalogue of the
Year, which joins the PhotoBook of the Year and First PhotoBook categories.
Books must be produced or published between September 1, 2013, and
September 8, 2014. Books produced before September 10, 2014, but not due
for release or publication until a later date in 2014, are also eligible.

First PhotoBook

A book that is the first by the given photographer/artist is eligible for entry, whether
a first self-published book, a first limited-edition book, a first gallery-published
collection, a first book made available by print on demand, or a first book
published by a publisher for release in the book trade. A first book published by
an established publisher is eligible for entry even if the photographer/artist
previously released a self-published book or a limited-edition book for distribution
outside the trade. However, once a photographer/artist has had a book published
by a mainstream publisher in the book trade, a subsequent book (whether self-
published or not) is not eligible for entry.

PhotoBook of the Year

A book in which the dominant content is photography, whether authored by more
than one photographer/artist or authored by an editor, produced in physical form,
and published in an edition of no less than one hundred copies.

Photography Catalogue of the Year

An exhibition catalogue or museum publication in which the dominant content is
photography. Catalogues can feature the work of one or more
photographer/artist, should be produced in physical form, and available for
purchase or distributed free of charge, whether via trade distribution, print on
demand, a gallery or online outlet, or otherwise.


http://www.aperture.org/photobookawards/

Text-only publications are not eligible, however, catalogues can include extensive
research, writing, and analysis—whether dedicated to the oeuvre of a single
photographer, or an exploration of a collection based in photographic history and
practice.

More information : www.aperture.org

Please mail a physical copy of your book(s), along with a printed receipt and entry
information (these will be emailed to you once your application process has been
completed), to:

Attn: PhotoBook Awards

Aperture Foundation

547 West 27th Street, 4th Floor

New York, N.Y. 10001

image : © Marc Domage, Annonce des Prix du Livre Photo Paris Photo - Fondation Aperture,
156.11.2013


http://www.aperture.org/photobookawards/entry-details/
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NEXT - NEWSLETTER

Editée par I'association NEAR, association suisse pour la photographie contemporaine, NEXT est une newsletter
mensuelle qui vous offre une vision d'ensemble de l'actualité de la photographie en Suisse : événements,
expositions, publications, festivals, prix internationaux... Vous y trouvez également des informations sur les
activités de NEAR et sur ses membres.

Rédactrice en chef : Nassim Daghighian pour NEAR

Tous les numéros de NEXT : http://www.near.li/ntml/next.html
Pour se désabonner, répondez : CANCEL

Contact : next @ near.li

Edited by NEAR, swiss association for contemporary photography, NEXT is a monthly newsletter of information
concerning photography in Switzerland : events, exhibitions, publications, festivals, international awards... You will
also find in NEXT information about activities organized by NEAR and about its members.

Chief editor : Nassim Daghighian, for NEAR

All issues of NEXT : http://www.near.li/ntml/next.html
To unsubscribe, answer : CANCEL

Contact : next @ near.li
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Matthieu Gafsou, Coca, de la série Only God Can Judge Me, 2013. Courtesy Galerie C, Neuchétel




