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carandache.com

ECRIDOR Yacht Club

En hommage a la voile de compétition, aux
prouesses techniques et a la vitesse, la Maison
Caran d'Ache signe, en toutes lettres de
I'alphabet nautique, sa nouvelle collection
Ecridor Yacht Club.

Caran dAche. L'excellence du Swiss Made
depuis 1915.
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Couverture: Gregory Stauffer, Walking.
© Dorothée Thébert
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Annonce du site dédié a PerformanceProcess. © Ludovic Balland

PerformanceProcess

A I'occasion des 30 ans du Centre culturel suisse, nous avons imaginé un projet entiérement
consacré a la performance, médium aux multiples définitions et aux confins de plusieurs
disciplines. PerformanceProcess propose une approche subjective de la performance en Suisse
de 1960 a 2015, a travers les ceuvres de quarante-six artistes, compagnies ou groupes.
PerformanceProcess se présente sous la forme hybride d'une exposition-festival, articulée
en plusieurs sections aux formats, temporalités et localisations multiples. Pendant trois mois,
une exposition composée de documents et d'une centaine d'ceuvres réalisées par
trente-cing artistes sera visible dans les espaces du CCS. Au centre de la salle principale :
se succedent douze focus - des expositions monographiques de cing jours — souvent accompagnés
de performances de durées oscillant entre quelques minutes et cing jours. L'édition 2015 :
du festival Extra Ball se déroule quant a elle lors du week-end inaugural. Au total, plus
de quarante « performances » proposées en une centaine de « représentations » constituent
le programme live de PerformanceProcess, au CCS ainsi que dans onze lieux partenaires a Paris.
Début décembre, un colloque apporte des éclairages théoriques et historiques sur la performance,
et ouvre le sujet sur une perspective internationale. Ce projet exceptionnel s'accompagne
d'une scénographie confiée aux architectes de Bureau A, qui permet de découvrir le CCS
tel qu'on ne I'a jamais vu. De plus, un site web dédié, www.pprocess.ch, dont le graphisme est
assuré par Ludovic Balland, est mis en ligne le 18 septembre. Il sera ensuite enrichi par des photos,
des vidéos, des entretiens et des textes, pour constituer au final une ressource de référence
sur la performance en Suisse.
Le médium performance suscite un net regain d'attention depuis quelques années, comme
en témoignent, par exemple, Performa Biennial a New York dés 2005, le Nouveau Festival au Centre :
Pompidou a Paris des 2009, ou la future section The Tanks: Art in Action a la Tate Modern a Londres,
préfigurée en 2012. En Suisse, le Prix suisse de la performance fait son apparition en 2011. :
PerformanceProcess s'inscrit bien sdr dans cette mouvance, mais découle aussi de la spécificité
pluridisciplinaire du CCS. Depuis que nous en sommes les directeurs, nous avons consolidé
et développé les axes des arts visuels et des arts vivants. Notre projet vise donc a présenter
- sur un méme plan et dans un méme espace - des ceuvres d'artistes identifiés dans ces deux
champs artistiques. Nous assumons également une approche subjective de la performance,
puisque les artistes choisis ne sont pas exclusivement identifiés comme performeurs, mais :
développent leur travail en réalisant des performances parmi d'autres médiums. Nous employons :
d'ailleurs le mot « performance » par commodité. D'autres termes tels happening, event, action :
ou concert seront également utilisés, et des films, vidéos, photographies, sculptures, dessins,
objets ou documents seront aussi présentés.
Le champ historique pris en compte s'étend de 1960 a 2015. Il commence avec Jean Tinguely
et ses machines autodestructrices réalisées dans le jardin du MoMA a New York en 1960,
puis traverse plus de cing décennies, jusqu'a prendre en compte des pratiques d'artistes qui ont
25 ans aujourd’hui. Avec la performance davantage qu'avec tout autre médium, il faut toujours
s'attendre a des imprévus. Soyez les bienvenus pour vous laisser surprendre!
Jean-Paul Felley et Olivier Kaeser




Bureau,
desinstallateurs
d’espaces

. Al'occasion de ses 30 ans, le Centre culturel suisse
. de Paris a confié ses salles d'exposition aux architectes
. Leopold Banchini et Daniel Zamarbide de Bureau A.
 lls ont vu sobre et gris.

Par Mireille Descombes

: mmm Construire desécoles, deslogements oudesbureaux? Ce nest pasleur
{ but. Pourtant, Leopold Banchini et Daniel Zamarbide sont architectes. Et
ils entendent bien le rester, méme si, individuellement et désormais en
i duo, ils aiment explorer des territoires en marge de la construction clas-
sique et fonctionnelle. Le premier a travaillé avec le collectif artistique
i Atelier Van Lieshout & Rotterdam et collaboré & 'exposition Reclaimré-
compensée parun Lion d’or ala Biennale d’architecture de Venise en 2010.
i Lesecond futl'un des membres fondateurs dubureau genevois Groups.

: Courant 2012, Leopold Banchini et Daniel Zamarbide créenta Geneéve
i Bureau A, qui vient de s’établir également 4 Lisbonne. Cette plate-forme
i interdisciplinaire se propose d’effacer les frontiéres entre projets concrets
etrecherche. Parmileurs mandats, on trouve au début 2015, des interven-
i tionsdansle monde del'art comme la scénographie de l'exposition Beyond
The Monument présentée au Commun a Geneve. Parallelement, ils ont
i aussi remporté le concours pour 'aménagement de I'espace public de la
i station CEVA Champel-Hopital ('une des gares genevoises de la liaison
ferroviaire Cornavin - Eaux-Vives - Annemasse). Ils y créeront une véri-
table forét urbaine composée de quelque cent cinquante chénes.

: Boisatoutva

Cetautomne, Bureau A nous donne rendez-vous a Paris. C’est alui que,
pour féter ses 30 ans, le Centre culturel suisse a confié I'architecture etla
scénographie de PerformanceProcess, exposition-festival sur la perfor-
: mance en Suisse de 1960 & nos jours. Les architectes sont principalement
intervenus dans la grande salle d’exposition du premier étage qui accueille
interventions live, photographies, vidéos, ceuvres diverses et documents.
«Notre projet est assez simple, mais radical avec un geste fort qui consiste
acomblerlevide delamezzanine, explique Daniel Zamarbide. Nous avons
i aussi décidé de neutraliser au maximum l'espace trés chargé du CCS, de
gommer son histoire et de lui enlever sonidentité, enle rendantle plus gris

Bureau A, Antoine — Parc de sculptures, Fondation 3D, Verbier, 2014. © Dylan Perrenoud
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possible afin de mettre en valeur le travail des artistes.» Une métaphore a
prendre alalettre. Sol, murs et plafond, tout est effectivement devenu uni-

formément gris.

Uniformément gris, mais pasvide. Les deux architectes ont également
congule mobilier etles cimaises amovibles del'espace d’exposition. Fideles
aleur passion pour les « objets trouvés », ils sont partis d'un élément mo- :
dulaire, gris lui aussi, les fameuses caisses en plastique Athéna utilisés par
lesartisans. Certaines sont devenues des sieges aroulettes. Certaines s'em-
pilent pour accueillir photos ou projections. D’autres encore servent de

boitiers ouviennents’incrusterles écrans.

Aurez-de-chaussée aussi, Bureau A alaissé son empreinte. En entrant
le visiteur y tombe, surpris, sur une étrange construction en planches de :
bois qui évoque une sculpture minimale, tout en donnant 'impression de
pénétrer dans un chantier interrompu. Nouvelle venue dans cet espace '
dédié al'accuell, cette forét de bois est un élément tout ala fois structurel
— il fallait bien faire tenir le nouveau plancher du premier - esthétique et
symbolique. « Nous avons choisi de travailler cette structure comme une
sorte d’installation provisoire tout en renvoyant plus largement a I'idée
de transformation, précise Daniel Zamarbide. Le bois est un matériau
modeste, peu coliteux et qui nous plait beaucoup. Il évoque ala foisles :
constructions d’'urgence, 'éphémere et le bricolage. Bref, il parle d'une ar- :
chitecture qui nous intéresse et qui n’est pas forcément celle des archi- :

tectes.» mmm
Mireille Descombes est journaliste culture basée a Lausanne.

Bureau A, BIG - Biennale des espaces d'art indépendants, Geneve, 2015. © Dylan Perrenoud

© Guilaume Pilet
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Programme Extra Ball 2015

vendredi 18, samedi 19 et dimanche 20 septembre
i [ ]

vendredi 18 septembre / 18h-21h
: °

loannis Mandafounis & Aoife McAtamney
: One One One (2015, 3h)

Florence Jung
jung4o0 (création, 3h)

. Darren Roshier

i Tentative d’entrer dans I’histoire

: de la performance suisse (épisode 1, création, 10')
Roman Signer

: Zelt mit Fussballkanone (2015, 10")

samedi 19 septembre / 14 h - minuit

: °

Marie-Caroline Hominal

i Le Triomphe de la Renommée (2013, 20 x 15')
. Martina-Sofie Wildberger

RE- (recréation, 25")

Marius Schaffter & Jérome Stiinzi

. Constructionisme (2015, 30")

: Gisela Hochuli

In Touch with M.O. (2013, 30')

. Darren Roshier

i Tentative d’entrer dans I'histoire
i de la performance suisse (épisode 2, création, 10')

EW
. Les Métamorphoses du cercle (création, 30')

Oscar Gomez Mata - L'Alakran
. Quart d’heure de culture métaphysique (2015, 30')

Anne Rochat avec Jonas Biihler et Ariel Garcia
3 Mat (création, 6h)

Gregory Stauffer

. Walking (2015, 60')

dimanche 20 septembre / 14h-20h

: °

Marie-Caroline Hominal

: Le Triomphe de la Renommeée (2013, 20 x 15')
. EW

Les Métamorphoses du cercle (création, 30')
Oscar Gomez Mata - L'Alakran

: Quart d’heure de culture métaphysique (2015, 30')
: Gisela Hochuli

i In Touch with M.O. (2013, 30')

: Martina-Sofie Wildberger

RE- (recréation, 25')

Darren Roshier

. Tentative d’entrer dans I'histoire
: de la performance suisse (épisode 3, création, 10°)

¢ Informations et horaires sur www.pprocess.ch

Festival
Extra Ball 2015

Cette année, Extra Ball prend ses quartiers d'automne
et inaugure pendant trois jours PerformanceProcess.
Ou comment souffler les bougies du CCS avec la jeune
garde de la performance suisse. Par CCS

mmm Comme lors de sacréation en 2009, le festival Extra Ball reprend cette
i année ses quartiers d’automne. Par son orientation vers des formes hybri-
i des pluridisciplinaires, il ne pouvait que s’intégrer & PerformanceProcess, :
ens’immiscant dansle vernissage et en occupant le week-end inaugural.
Douze artistes ou compagnies proposent quatre créations et huit piéces
récentes, dont plusieurs seront jouées deux fois et 'une d’elles quarante
fois! Une grande majorité de jeunes performers, des formes courtes, mais
i aussiune proposition marathon desixheures, se déploieront dansl'espace
d’exposition, danslasalle de spectacle, dans un studio voisin et dansle pas-
i sagedes Arbalétriers. Comme toutle projet PerformanceProcess, ExtraBall
i proposedesartistesidentifiés aussibien surlascéne del'art contemporain,
i celledelaperformance, que de celle des arts de lascene. Un moment fort
quidonnele pouls d’une scéne suisse des plus dynamiques. s '

Devine
ce quejevois|...]

Les actions de Florence Jung s'infiltrent subrepticement
dans le réel, et perturbent les idées recues.
Par Madeleine Amsler

. mmm Devinece quejevois, et c’est[...]- unjeu de devinettes bien connu pour
i enfants:'undes participants nomme une couleur et ses interlocuteurs :
i doivent deviner 'objet correspondant. Ce jeu pourrait étre une analogie
i dutravail de Florence Jung. Lartiste place le visiteur au centre d’un scéna-
riodontiln’est pas conscient. Tout au plus trouve-t-il quelquesindices dis-
i crétementdissimulés dans'espace tangible ouimmatériel de I'exposition, :
parexemple, dansle programme, sur une feuille de salle ou au travers d’'une
: rumeur.
i Lesactions de Florence Jung ont souvent lieu avant que I'on ne s’en
i rende compte; taquine, I'artiste prend le public par surprise, elle sait aussi
i le provoquer. Ses ceuvres deviennent des légendes modernes et nexistent
presque exclusivement que sous la forme du témoignage de quelques ini- :
i tiés.Cetétat éphémere souligne d’autant plus combien de récits différents !
i unfaitréel peutengendrer. Avechumouretadresse, les actions de Florence
i Jungdévoilentlesrouages dumonde delartetyinsufflentdelavie réelle.
i Poursaperformancejung40auCCS Paris, lartiste sen prend au visiteur :
i etasonrole dansle grand jeu de lexposition. Pour la découvrir, les specta-
: teursaurontas’épier mutuellement, afin de discerner ce qui semble étre
i invisible:laperformance quilsjouent eux-mémes. Soyezattentifs,onvous !
i auraprévenus. mmm :

Madeleine Amsler est curatrice indépendante.

Florence Jung

jung4o (création, 3h)

© vendredi 18 septembre

loannis Mandafounis & Aoife McAtamney, One One One, 2015. © Raymond Gruaz

Duregard
‘augeste

: Un duo de danseurs invite les spectateurs a dépasser
: leurs limites, sans modération.

Par Marie-Pierre Genecand

mmm Joannis Mandafounis est d’abord un excellent danseur. Né en 1981,
i il afaitses classes au Conservatoire de Paris avant d’intégrer le Goteborg :
Opera Ballet, puis The Nederlands Dans Theater et, surtout, de 2005 a
i 2009, la prestigieuse Forsythe Company. Parallélement, il a fondé la :
i Lemurius Company 4 Athénes en 2004 avec laquelle il a créé des piéces
pour le festival de danse d’Athénes, puis, en 2009, il alancé la Compagnie
Project 11 avec Fabrice Mazliah. Sa quéte ? Redécouvrir I'expression pre-
mieére du corps. La capacité qu'ont un visage, un bras, un bassin a dire
i quelque chose de ’humain. Ce parti était particulierement clair dans
Twisted Pair, présenté au Théatre de I’Usine, a Genéve en décembre 2013,
i sorte d’inventaire ludique pour quatre danseurs ot, entre sauts, dépla-
cement, tremblements, le corps était réellement considéré comme un
i instrument.
: Dans One One One, la performance a ’affiche du CCS, a Paris, Ioannis
i Mandafounis se rend dans la rue. Avec pour seule signalisation visuelle,
i deux chaises placées cote a cOte. Avec Aoife Mc Atamney, les deux dan-
seurs puisent les émotions dans le public et proposent de les renvoyer a
I'expéditeur sous forme d’« enveloppe chorégraphique ».

Le principe va plus loin qu'une simple traduction ludique des attitudes

humaines, comme ces mimes qui, dans les festivals ou les foules de ba-
dauds, suivent les passants pour les imiter. Les deux danseurs entrent
i profondément eninteraction avecles gens présents etles invitent a tester :
leur proprerelation alatransgression. mmm

Marie-Pierre Genecand est critique de théatre et de danse au quotidien
i LleTempsetalaRTS.

loannis Mandafounis
. & Aoife McAtamney

One One One (2015, 3h)

: vendredi 18 septembre

Darren Roshier, Narration of the attempt to write the story of (this) performance, 2014.
© Eliane Rutishauser/Prix suisse de la Performance 2014

Laperformance
décortiquee

L'artiste Darren Roshier interroge les mécanismes

. de la performance et sa place dans I'histoire de ce médium.

Par Mehdi Brit

: mmm Enconviant’humour aflirter aveclaperformance, Darren Roshier :

encourage un voyage en creux, fouillant les méandres ostentatoires dela '
pratique artistique. Personnage au visage enjoué, labarbe bien tailléeetle :
bermudad’écolier, notre faiseur d’actions s'empare d'un sujet, souléve une :

i problématique et explore vaillammentles couleurs névralgiques de ce que
i Ponpourraitdéfinir comme tentative. :

Alalisiére du parchemin scientifique et du conte anachronique, les in-

: grédients utilisés dans’'alchimie performancielle de l'artiste révélent, a :
i travers le récit discursif, une réponse, parfois analytique, parfois critique, :

sur les procédés et les modes opératoires qui régissent notre tribunal :
culturel. Endécortiquantles méthodes etles processus de représentation, :
Darren Roshier dresse le portrait d’une situation humaine et traverse une :

expérience sociale, intime et curieuse.

Tentative d’entrer dans Uhistoire de la performance suissesigne une inter-

i vention en trois actes cristallisant la préparation, la représentation et la
i trace comme les psaumes constructifs d’'un projet envisagé et défini com- :

me «performance ». En correspondance avec la trame processuelle en- :

: gagée dansl'exposition, le visiteur suivra en filigrane le déroulé d’'un récit :
i personnel intimement lié 4 cette histoire. Sur les pas de I'instant présent, :
Partiste poursuit son raisonnement en quéte de connaissance sur les pos- :

sibles détours aemprunter parlamémoire et ’héritage de’histoire. mmm :

: Mehdi Brit est curateur — commissaire d’exposition.

Darren Roshier

Tentative d’entrer dans I'histoire
de la performance suisse (épisodes 1, 2 et 3, création, 3 x 10°)

vendredi 18 septembre, samedi 19 septembre
¢ et dimanche 20 septembre
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Entéteatéte
avec moi-méme

. La performeuse Marie-Caroline Hominal nous invite
: dans son intimité pour une joute de poemes.
——— Par Marie-Pierre Genecand

mmm Marie-Caroline Hominal, dite MCH, est la danseuse la plus glamour
i etlaplus électrique du circuit helvétique. Dans ses créations ultra ryth-
mées, artiste ainterrogé laforce libératrice durock, les dérives de lapu-
! blicité, labelle et franche obstination du boxeur versus les processus de :
i camouflage ou encore les fulgurances des cérémonies vaudoues et, chaque
fois, le public est sous le charme de sa présence dense, un brin aguicheuse,
un brin venimeuse. Un hula hoop, une corde, un pistolet, la belle fixe le pu-
blicauboutde son arme fatale etle harponne. Cette intensité, MCH la doit
! bien stir & sapersonnalité, mais aussi & son parcours et A ses rencontres.
i Formée ala Schweizerische Ballettberufsschule a Zurich et ala Rambert :
¢ School of Ballet and Contemporary Dance 4 Londres, elle travaille sou-
vent avec des artistes aux univers insolites et puissants, comme Francois
i Chaignaud avec qui elle a créé Duchesses. Cependant, Le Triomphe de la
i Renommée échappe au rapport de force entre la scéne et lasalle. Pour la
i simple raison que cette performance, al'affiche du CCS, se déroule dans
I'intimité de ladanseuse. Un parun, les spectateurs se rendent danslaloge
de MCH et assistent a son illustration performative des Triomphes, de
i Pétrarque, sixpoémes danslesquelsle poéteitalien dux1vesiecle compare
i les différentes formes de succés. Qui val'emporter de la Renommée, de !

I’Amour, de la Chasteté, du Temps, de la Mort ou de I’Eternité? Réponse
i danslantresecretdelajeunefemme. mmm

{ MPG

: Marie-Caroline Hominal
Le Triomphe de la Renommée (2013, 20 x 15')

samedi 19 septembre
i et dimanche 20 septembre

Marie Caroline Hominal, Le Triomphe de la Renommée, 2013. © Lukas Beyeler

Martina-Sofie Wildberger, RE-, 2015. © Office fédéral de la culture

Les mots mis en forme

etenaction

Martina-Sofie Wildberger joue avec les textes,
les langues et les sens.
—— Par Sibylle Omlin

mmm Le travail artistique de Martina-Sofie Wildberger est basé sur deux
éléments principaux: la performance et le texte. En utilisant des sketches, :
de courtes mises en scéne etl'interprétation de textes, elle s’inspire de I'es-
sence sonore et rythmique du texte déclamé. Elle part du matériel sonore :
etdonne au texte une forme dans ’espace. Elle sonde en profondeur les

composantes politiques et communicatives du texte.

Comme elle s’intéresse  la transmission - au sens propre -, elle étudie
également les circonstances intrinséques du texte, des questions de trans-
mission de contenu, de traduction et de « traductibilité ». Wildberger es-
saie d’élaborer sa propre langue, poétique. Elle utilise 'allemand, le suisse :
allemand ou le francais pour donner un sens aux textes, mais également :
pourrévélerladimension politique quise cache derriérele choixd'unelan- :
gue plutdt que d’'une autre. Lorsqu'une personne déclame ou lit un texte, :
salangue ou sa maniére de parler revétent une signification tout aussiim- :
portante quele contenului-méme. Pour ce faire, 'artiste utilise sciemment
des mouvements dans I'espace. Elle chorégraphie le positionnement des :
corpsdansl’espace et utilise souventle potentiel d’'improvisation de lamu-
sique électronique ou des médias numériques qui se greffent en quelque :
sorte comme autant de niveaux de communication supplémentaires surla
voix delapersonne qui performe. En situation d’exposition, Martina-Sofie
Wildberger choisit comme outils 'écriture et le texte écrit dans leur forme
graphique. Une série de posters documente des moments ou des textes
i déjaperformés, pourrester le plus possible dans I'immédiateté du mo- :
i ment. Cette forme - le script documentaire - retient dans I'espace, le ca-
i ractére éphémere etunique de ces moments performatifs. mmm :

Sibylle Omlin est directrice de I'Ecole cantonale d'art du Valais (ECAV).

Martina-Sofie Wildberger

RE- (recréation, 25')

samedi 19 septembre et dimanche 20 septembre,

puis pendant I'exposition
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Marius Schaffter et Jéréme Stiinzi, Constructionisme, 2015. © Claire Mayet

L’artal’heure
desadissection

: Dans une performance hilarante, le duo Marius Schaffter
: et Jérdme Stiinzi décompose ceuvre et discours.
—— Par Samuel Schellenberg

i mmm Unobjet, doublé d’'un conférencier pour en parler: autour d’un dispo-
sitif a prioribasique, Constructionisme du duo Marius Schaffter et Jérome
Stiinzi est une performance désopilante, alignant une palette de tics et cli-
i chés issus des conférences académiques. C’est dailleurs dans la foulée :
i d’uneinvitation pour inauguration de la Faculté des sciences de la so-
i ciété de 'Université de Genéve que la proposition a pris forme en sep-
tembre 2014. Entre-temps, Constructionisme aremporté en Suisse le prix
i Premio 2015.

! Unhomme en chemise, manches retroussées et auréoles sous les bras,
i toiredel’art ouad’anciens mythes. Pourtant, ce sont surtoutson corps etsa
posture, ses mouvements presque animaux qui captivent 'observateur.

i dévoile un objet d’art. C’est de cette forme qu’il sera question, au fil d’un
© discours quijongle entre descriptif, intuitif et analytique, testant au pas-
: sage la théorie sociologique du constructivisme. Largement improvisé,
i le propos se nourrit de pauses savantes, de gestes maitrisés et autres sou-
i rires entendus ou interactions complices avec des spectateurs aussi in-
i triguésquhilares. :
: Comme lors des dissections publiques d’antan, le conférencier (Marius
Schaffter) fait parler l'objet inerte, ici, une ceuvre unique produite dans le
i cadre d’unatelier ouvert au public, tout enle dépecant a coups de marteau
ou de scie. Une attitude normale dans le cadre d’une étude anatomique,
i mais absolument inimaginable - et donc parfaitement transgressive et
jouissive — dans le domaine de I’art, ou tout objet contondant est banni:
s’il faut toucher toiles ou installations, ce sera a I'aide de gants. Bonjour
i Ticonoclasme. mmm

i Samuel Schellenberg est journaliste, responsable de la rubrique culturelle du Courrier.

. Marius Schaffter & Jérome Stiinzi
Constructionisme (2015, 30')

: samedi 19 septembre

Gisela Hochuli, In Touch with M.O., 2013. © Eliane Rutishauser/Prix suisse de la Performance 2014

Entre éléments
_etreferences

Les performances de Gisela Hochuli entre hommages

. etclins d'ceil  I'histoire de I'art.
. —— Par Sibylle Omlin

: mmm Gisela Hochuli compose des performances remarquables par lasim- :
i plicité et la symbolique de ses gestes, qui impliquent tout son corps. A :

I'image de celle olielle se penche au-dessus d’une flaque d’eau, danslarue, :
laisse ses cheveux danser dans I'eau et s’ébroue en mouvements saccadés.
Oucelle ot elle se déplace a travers les masses d’eau tumultueuses d'un ;

torrent. Voire encore la performance ot elle se tient debout, nue, dans une
: piéce,le dosbarbouillé d'une épaisse couche de peinture noire, comme
i alépoque Meret Oppenheim surlafameuse photo de Man Ray. :

Gisela Hochuli intégre de nombreuses références & des ceuvres de I'his-

Elle élabore ses performances en s'intéressant aux références directes au
corps humain, al’étude concréte de matériaux, aux éléments naturels et a
leur transformation.

Dansune autre performance, Gisela Hochuli transporte dansla salleun
bloc de glace qu'elle a trouvé aextérieur, s’assied a coté de lui surle rebord
delafenétre, comme sic’était un ami, le place sur sa téte et laisse 'eau dé- :
goulinerlelongde sonvisage. Avec le temps qui passe et les actions qu’il su-
bit,leblocde glace change constamment de forme, il devient tour a tour une
sacoche, une boule de neige qui glisse surle sol et finalement un amas de :

neige boueuse dans lequel I'artiste se roule. Alafin, il ne reste rien du bloc

deglace - seulementun peud’humidité surle sol et sur ses vétements. s

i so

Gisela Hochuli

In Touch with M.O. (2013, 30')

samedi 19 septembre
¢ et dimanche 20 septembre



EW, Les Métamorphoses du cercle, 2015. © DR

Eclaireurs
dufutur

: Derriére EW se cache le duo Roerich et Gonnet
: et des expériences visuelles surprenantes.
——— Par Cécile Dalla Torre

{ mmm Martin Roerich est danseur et chorégraphe, Arnaud Gonnet artiste

i visuel. Leur groupe EW sonde par'image etle mouvement les interactions :
entrele corps,'espace etlaconnaissance dans nos sociétés technologiques
i contemporaines. Les architectures du futur émanant de leurs recherches :
{ sontunvoyage ensoi. Leur maniére de pénétrerle monde des cyborgs etde
¢ lintelligence artificielle est singuliére. Eastward, derniére performance-
installation créée au Théatre de1’Usine a Genéve, traversait des enfilades
i debéton & Shanghai. Lavidéo y réfléchissait des images de lamégalopole :
sur des panneaux coulissants qu’ils déplacaient sur sceéne. En architectes
i duprésent, ils rebatissaient au centre du plateau un habitacle précaire

i constammentvoué aladisparition.

: Aujourd’hui, EW maintient le cap vers I'Asie avec La Chambre chinoise.
i Cette expérience quiporte le méme nom que lapensée menée par le philo-
i sophe John Searle est le point de départ de leur nouveau cycle de perfor-
i mances, dont le premier volet est présenté au CCS. Des sphéres formées
par les gestes de la main impulseront ces « métamorphoses du cercle ».
Viendront ensuite «1’événement de la pyramide », puis «la dissolution du
i cube». Lamanipulation et la transformation de ces «trois signes élémen-
taires utilisés par Phumanité pour transmettre le sens »,le rond, le triangle
i etle carré, sont au coeur de leur langage (choréo)graphique. Quadvient-il
de ces signes dés lors que le corps interagit avec eux ? Nul doute que leur
i «fugue métaphorique sur les machines et le futur de la pensée humaine» :
i envisage par l'art ce que la science-fiction anticipe. EW s’affirme comme :

i éclaireurdufutur... .

Cécile Dalla Torre est journaliste culturelle, rubrique théatre-danse,
i auquotidien Le Courrier.

EW
i Les Metamorphoses du cercle (création, 30')

i samedi 19 septembre
i et dimanche 20 septembre

Oscar Gomez Mata, Quart d’heure de culture métaphysique, 2015. © Eva Zubero

Uneséance
de yoga

Oscar Gomez Mata donne des idées et des frissons
pour affronter la mort, le vide et les angoisses.

{ —— Par Marie-Pierre Genecand

: mmm Depuis son installation & Genéve en 1995, le Basque Oscar Gémez
i Mataetsacompagnie I'Alakran n'ont cessé de réfléchiralaplace duspecta-
teur danslacréation théatrale et dsonimplication. Qu'il adapte des auteurs :
comme Rodrigo Garcia et Alfred Jarry ou qu’il crée ses propres travaux
avec Delphine Rosay et Esperanza Lopez, I'artiste espagnol a toujours re-
gardé le public dans les yeux et lui a toujours demandé, de maniére plusou :
moins directe, comment il se sentait, ou il se situait et ce qu’il voulait. En
2002, il a créé les Psychophonies de I'dme au Théatre Saint- Gervais, a
Geneve. Ce parcours multi-sensoriel inspiré de I'artiste Robert Filliou
(«lartest ce quirend lavie plus intéressante que lart ») invitait déjale pu- :
i blicasapproprier I'espace et les moments théatraux de maniére person-
nelle dans la perspective d’un éveil individuel. Le Quart d’heure de culture
métaphysique présenté a Paris poursuit dans le méme esprit. Crééeen :
maidernieraBilbao, cette performance propose unentrainementissudes :
notions (vie, mort, vide, angoisses, idées, frissons) que le poéte roumain
Ghérasim Luca cite dans son poéme éponyme. Pour transformerlacharge :
existentielle de ces notions, Oscar Gomez Mata et Esperanza Lopez en-
seignent des exercices quise situent entre yoga et tai-chiet distribuent éga- :
lementunlivret oli ces exercices sont recensés. Cette performance, qui
évoqueles trainings de pleine conscience, s’inscrit dans une démarche plus
générale, la Conquéte de linutile, initiée en 2014, a travers laquelle la Cie
I’Alakran souhaite « insister sur ce qui n’est normalement pas important ».
«L'utilité pensée ainsi: I'art, les sciences, la réflexion, la transmission, le
i plaisir, considérés simplement en tant que tels, parce qu’ils font de nous
i quelquunde meilleur.» L'artau-dela de l'art. mmm :

MPG

Oscar Gomez Mata-L'Alakran
Quart d’'heure de culture métaphysique (2015, 30')

samedi 19 septembre
et dimanche 20 septembre
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Anne Rochat, KNOT, Guangzhou Live 5, Guangzhou, 2015. © Anne Rochat

Elargir I'espace
dela scene

. Habituée des expériences extrémes, Anne Rochat prépare
: une performance d'une typologie inédite.
i — Par Sibylle Omlin

; mmm Lesperformances d’Anne Rochat sont souvent des actions qui, en
i elles-mémes, pourraient étre simples A décrire. Elle traine une chaise avec
i les dents sur une place publique, la fait tourner, la renverse, puislare- :
i dresse. Dansunepiéce délabrée, elle arrache le revétement dusol, toujours
avecles dents. Elle grimpe sur un plan de métal oblique, en faisant un bou-
can démentiel avec ses pieds, avec tout son corps. Ou encore elle court a
travers une place vide avec un bloc de glace attaché A une botte, qui crée un
effet d’aliénation et dont le bruit est retransmis par des haut-parleurs.
Souvent, ses performances sont accompagnées d’une attaque frontale des
i objets, des matériaux, du temps. Son engagement physique est impres-
i sionnant. Comme quand elle escalade athlétiquement une paroi escarpée
i au-dessus d’unsurplomb.
i Anne Rochat a développé plusieurs de ses performances dans des es-
i pacespublics, qui demandentune forme d’attention différente. Cest peut-
i étre pour cela que ses actions sont si absurdes, violentes et orientées vers
i lemomentdelasurprise:comme en 2013 enface du Rolex Learning Center
del'Ecole polytechnique fédérale de Lausanne, quand elle arrache avec
sesdentsle collet delachemise de son partenaire.

Ces dernieres années, Anne Rochat cherche aussi a élargir 'espace de la

. Anne Rochat
: avec Jonas Biihler et Ariel Garcia
3 Mat (création, 6h)

: samedi 19 septembre

Gregory Stauffer, Walking. © Dorothée Thébert Filliger

Lamarche
_choregraphiée

. Gregory Stauffer transforme les pas du marcheur
i en matériau pour une performance chorégraphique
. de haut vol. —— Par Laurence Wagner

: mmm Enanglais, desire line est'expression qui désigne des passages créés :
i parlaseulevolonté des marcheurs. Plus poétique que le francophone «rac- :

courci»,laligne de désir est matérialisée par I'envie de choisirsarouteetde :
tracer son chemin hors des sentiers battus. A I'image de Walking,lader- :
niére création de Gregory Stauffer.

Dessiner le tracé d’une marche en montagne, récolter des objets pétri- :

fiés par le temps, observer une plume tombée, se laisser guider par les lois
i desattractions,lamusique etle jeu, tels sont des exemples des curiosités

que l'on trouve dans le cabinet de Gregory Stauffer. Une collection de ma-

i tériaux subtils et glanés surles sentiers des villes et des campagnes qu’il

atraversées lors de ses résidences aux quatre coins de la Suisse (avec des

détours parles Etats-Unisetla Ruhr). Cette archive vivante et évolutive

contientles activités de Gregory Stauffer et sert de matériau & sanouvelle :
création: Walking.
Silartiste signe avec ce solo son quatriéme opus, Walking reste toute-

i foisfidéle alafraicheuretalespritde ceux quidébutent parl’émerveille- |

ment, I'énergie etle regard qu’il porte surle monde etles gens. I1faiten :

revanche preuve de maturité et de rigueur surlafacon dontle propos de dé-
: part -lamarche - est exploré dans une polyphonie de possibles qui ne se
scéne ou se déroule la performance. Cela signifie quelle essaie d’intensi- :
fierles objets scéniques et les éléments spatio-temporels dans le contexte
del'institution du théatre ou de I'opéra, ainsi que des conditions qui les ca-
ractérisent. Elle accorde une place au langage dans I’'espace de son travail
i de performance, allant au-dela du bruit et du son et chargeant ses actions
i corporellesdelasignification des mots. mmm

e}

défont pas d’'une cohérence et d’une efficacité scénique. :
Apresle temps des expériences, Walking est aussile moment de présen- :

i terun travail plus biographique et chorégraphiquelié¢ alafigure du mar- :

cheur. Une recherche sur 'errance mais aussi sur ’éventualité de faire des :
lieux ou 'on marche la scénographie de notre vie. Au rythme du tambour, :

i suivonslesitinéraires de Gregory Stauffer dans cette fable qui nous em-
i méne toujoursun peuplushaut,laotilesolbrille pour tous. mmm :
© Laurence Wagner est programmatrice au TU - Théatre de I'Usine 3 Genéve.

Gregory Stauffer

Walking (2015, 60')

¢ samedi 19 septembre



Katja Schenker, durchtrieben, 2003. © Stefan Rohner
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Fleur
‘depeau

. Avant de réaliser ses « chambres-peaux»,
. Heidi Bucher a congu des «sculptures a danser»,
i des sortes de peaux/vétements a activer. —— parccs

mmm Venice Beach, Los Angeles, 1972. Sur le sable, une étrange danse de
sideformes. Ces « figures » peuvent évoquer des animaux marins, des fu-

i réalisées en caoutchouc-mousse dont I'enveloppe est frottée de nacre.
i Elles sont mises en mouvement par les quatre membres de la famille
i troublante, d’'une puissante plasticité. Heidi Bucher est avant tout sculp-
i trice,etsontravail estintimementlié al’idée de peau, dans un senslarge.
tements enduits de latex, puis ce sera ses fameuses chambres-peaux, ob-
menter, par des photographies ou des films. Ces documents tendent aindi-

quer que I'ccuvre-objet n’est que I'aboutissement d’un processus perfor-

chantiervoisin, des chambres-peaux extraites de laAhnenhaus (lamaison
i familiale) aWinterthour. mmm

L cs

Heidi Bucher

Heidi Bucher, Bodyshells, 1972, capture vidéo. © DR *

Abras
lecorps

Le travail performatif de Miriam Cahn mélange

. virées urbaines, féminisme et objets en pate a modeler.
i —— Par Sabine Gebhardt Fink

{ mmm Paris, 1979. Dans une série d’actions intitulée Von geheimen Orten
i quatre sculptures molles, qui non seulement bougent, mais changent aus-
bain, accomplit son premier travail performatif, en utilisant une approche
i séesminiatures oudeslégumes géants. Elles s’intitulent Bodyshells et sont
¢ mersonpointdevueféministe, elle utilise un répertoire de « signes » : télé-
: vision, navire de guerre, lit ou maison. Son intention est de laisser des
Bucher: Heidi et Carl, artistes, et leurs enfants Mayo et Indigo. Cette per-
i formance, filmée par Mary Kahlenberg, a abouti a une vidéo poétique et
. fusain. Elle agit de maniére similaire 4 Ble avec Mein Frausein ist mein
: Offentlicher Teil (Etre femme est mon coté public). :
i Bodyshells, ce sont des figures-sculptures mises en mouvement par des
i corps quise glissent l'intérieur. On peut donc les considérer comme une
i peausurdimensionnée, un vétement géant ou une micro-architecture
i individuelle. Parla suite, Heidi Bucher réalisera des ceuvres a partir de vé-
i vage) et documente, dans I'installation Weibliche Waffen, Wurfgeschosse,
! tenuesen appliquant du latex liquide mélangé a de la gaze sur toutesles :
surfaces d’'une piéce dans une maison, voire d’'une facade debatiment. Le
passage de I'intervention in situ ala sculpture se fait par I'arrachement,
i activitétres physique que Iartiste a régulierement pris soin de faire docu- !
i travail quotidien) de 1986 utilise les mémes moyens. Avec le motif du cou-
i teau,lavidéo crée des passerelles vers Semiotics of the Kitchen delartiste
| matif, qui apparait aussi dans la série de photographies réalisées par Jan :
i Jedlikalors d’une «installation chorégraphiée », dans I'excavation d'un :
i Schreiender sdugling + kirperteile (Bébé hurlant + parties du corps), dans
© lesquelselle réalise un montage entre des photos de sculptures en plasti- :
© line - matériau déja utilisé dans les années 1980 - et celles d’elle-méme
agissant sur ces sculptures. La matiére prend tantét la forme de mains '
décharnées, de phallus ou de seins qui font corps avec son propre corps,
dansunenarration construite image parimage. mmm :

(Des lieux secrets), Miriam Cahn, tout en se déplacant dans I’espace ur-

similaire au mouvement « situationniste » des années 1950. Pour expri- :

«marques » ades «non-lieux » (selon 'expression de Marc Augé) et d’'oc- :
cuper temporairement I’espace public avec des dessins éphémeres au :

En 1980, elle crée des travaux performatifs en atelier qui ne sont acces-
sibles que par des documents photographiques, des bandes sonores et :
quelques dessins. :

En 1984, Miriam Cahn travaille sur DAS WILDE LIEBEN (L’amour sau-

Waffenfdlschungen (Armes féminines, projectiles, contrefacons d’armes), :
laproduction d'objets en pate A modeler. Les moyens formels sont précis : :
caméra fixe, cadrage frontal, noir etblanc. Le concept de LESEN IN STAUB
(strategische orte) alltagsarbeit (Lire dans la poussiere [lieu stratégique] :

américaine Martha Rosler. :
En 2014, Miriam Cahn réalise des « diaporamas » pour écran, dont :

i Sabine Gebhardt Fink est professeur d'art & la Hochschule de Lucerne.

Miriam Cahn

Miriam Cahn, schreiender sdugling +kérperteile, 2014, capture vidéo. Courtesy Galerie Jocelyn Wolff, Paris
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Unperformeur
quiaduchien

Luciano Castelli a été le symbole d'une période artistique
: plus folle, moins conventionnelle et plus militante
. qu'aujourd’hui.

Par Heinz Peter Schwerfel

: mmm 11 était une fois, il y a bien longtemps, une époque o1 'on dépassait
i systématiquement les limites. Une époque hybride ol on se bornait &
i imiter le « transformeur », avec conviction. C’était le début des années
1970. L’arts’inspirait de lavie,lavie devenait ’art, I'artiste devenait 'ceuvre
d’art. Les anciennes limites entre genre et sexe, homme et femme, image
et musique, peinture et photographie, performance et film - toutes ces
catégories artificielles, et qui n’ont d’ailleurs jamais été « artistiques » —,
i nedemandaient plus qu'une seule chose: étre dépassées. Luciano Castelli
i agrandiacette époque etiln’en était pasunsimple figurant, maisI'incar-
i nation méme. Avec son rayonnement androgyne et hyper érotique - ala
fois peintre, musicien, cinéaste —, il incarnait a la perfection le concept
¢ d’artiste comme ceuvre d’art: il montrait avec son propre corps ce que :

i d’autres montraient avec des peintures. D’abord dansle monde « bohéme »

de Lucerne, ensuite dans lesimages « photoréalistes » de Franz Gertsch. :
¢ Luciano Castelli ne se mettait pas en scéne, il restait lui-méme, depuis
i ses premiéres performances, par exemple en 1971 ala fondation De Appel :
. AAmsterdam, jusquaux concerts de ce groupe d’amateurs géniaux, Geile
Tiere, ou il jouait de labasse et chantait. En 1978, il déménage a Berlin-
Ouest pour devenir trés vite un des Boys de la Galerie de la Moritzplatz.
Faisant partie des nombreux « nouveaux fauves », adulé, Luciano a été et
| est toujours resté Castelli, son propre performeur. Lascéne faisait partie
! intégrante de son quotidien, lalégendaire discothéque Dschungel ou tout
simplement I'espace urbain qu’il utilisait comme coulisse. Comme par :
i exemple lors de sa mythique performance The Bitch and Her Dog, ol tenu
© enlaisse par Salomé, il traverse la gare et un centre commercial  Lyon, qui :
¢ plus est, fief de I'élégante bourgeoisie. Il était une fois une époque ot les
i beaux-arts étaient synonymes du dépassement systématique des limites.

i Reviendra-t-elle ? mmm
Heinz Peter Schwerfel est critique d'art et cinéaste.

Luciano Castelli

Quandlaréaction
en chaine devientart

Le duo helvétique a créé la vidéo d'art considérée
comme la plus célebre.
Par Denis Pernet

mmm Vidéoiconique delapratique de Peter Fischli David Weiss, Der Lauf
der Dinge (Le cours des choses), poursuit le travail autour de I'équilibre
que le duo zurichois a débuté en photographie dés 1984, avec la série :
Stiller Nachmittag (Aprés-midi tranquille), ol des objets du quotidien
sont disposés en compositions étranges en vue de trouver un équilibre.
Le film Der Lauf der Dinge propose quant a lui de suivre le déséquilibre :
constant d’une réaction en chaine, propre a I'effet domino, de toute une
série d’'objets issus del'atelier et du quotidien des artistes. Ils’agit alafois :
d’une métaphore ironique de lavie et de I'éventuelle carriére des artistes :

elle-méme.

Filmé en donnant le sentiment d'un long plan séquence, avec parfois
l’aide de transitions en fondu enchainé sur un gros plan a la maniere de
Rope d’Alfred Hitchcock, le film simule le temps continu et propose de :
découvrirle déroulement sans artifice, si ce n’est 'ingéniosité des actions-
réactions. En plus des objets, des réactions chimiques et des mises a feu :
viennentdéclencher certains effets. Des nuages de fumigenesvirevoltent. :

Précédemment, le duo avait réalisé Skizze zu der Lauf der Dinge, une
bréve esquisse du film en 8 mm, présentée dans ’exposition inaugurale
du CCS, en 1985. Cet essai est aussi documenté dans le « making of » Der
Laufder Dinge: In der Werkstatt (dans I'atelier) (1985-2006). Aprés sa
sortie en 1987, le film a inspiré de nombreux projets, tant dans le domaine

del’artque dans celuidelaculture populaire. =
Denis Pernet est commissaire d'exposition.

Peter Fischli David Weiss

mercredi 25 novembre/20h

! e événement

Der Laufe der Dinge

¢ Discussion entre Peter Fischli

et le metteur en sceéne Phlippe Quesne,
: avec vidéos

Luciano Castelli, The Bitch and Her Dog, 1981, capture vidéo. © DR :

Peter Fischli David Weiss, Der Lauf der Dinge, 1987, capture vidéo.
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Leson
dumouvement

Karen Geyer s'inspire de Tinguely pour activer
. un orchestre d'objets.

Par Anke Hoffmann

: mmm Sommes-nous le centre du mouvement ? Pour Jean Tinguely, l'art
est mouvement car tout est en mouvement: «[...] Résistez aux soudains
i acces effrayés de faiblesses, arréts du mouvement, pierrées des instants,
tuées du vivant [...] », comme le proclame le manifeste Fiir Statik (Pour
une statique enfin stable), qu’il lance au-dessus de Diisseldorfen 1959.
: Grauton, c’est l'alias de l’artiste Karen Geyer qu’elle utilise pour ses
projets sonores. Ce nom, qui signifie “tonalité de gris”, contient donc les
i notions de mouvement et de changement inhérentes aux thématiques
de son travail: matériaux, sons et ombres. Elle collectionne des objets du
i quotidien: vélos, ventilateurs ou aimants, et par le biais de préparations
i etd’effets piézo, elle les transforme en objets cinétiques ondulants, ré-
sonnants. Douze de ces objets sonores forment un orchestre d’objets
i rotatifs: pointde départ d'une composition en live. Hasard, usure et irré-
i gularités - chaque performance musicale estunique. Plaidoyer de laver-
i satilité perpétuelle, les choses, plongées dans une deuxieme «vie », jouent
i les premiers roles. Cette vie autonome (pour la philosophie, discours :
actuel sur la perception des choses) est encore accentuée par les jeux
. d’ombres des objets mis en scéne par l'artiste. Ses installations d’Echoic
Objects qui performentleur propre performance, sont basées sur ce méme
concept d’esthétique. Pour la performance A Voyage to the Outer Space,
! Tartistea puisé son inspiration dans le jeté de manifestes de Tinguely Fiir
i Statik: « Soyez dans le temps - avec le mouvement — maintenant. » Elle
amplifie ses compositions audiovisuelles par des enregistrements denotre
i systéme planétaire et nous propulse ainsi du quotidien vers le cosmos.
{ L’artiste crée ainsi une passerelle entre les petites choses et les mouve- :
¢ ments surdimensionnés. Sommes-nous le centre dumouvement? mmm :

i Anke Hoffmann est curatrice basée a Berlin.

Grauton (Karen Geyer)
mardi 22 septembre/20h
o performance

. A Voyage to the Outer Space (création, 26')

Engagement

sans limites

Quand il s'agit de performance, I'artiste Fabrice Gygi
: sedonne corps et ame.

Par Denis Pernet

. mmm Depuis le début de sa pratique, Fabrice Gygi engage son corps dans

le processus de création et le fait dialoguer avec les ceuvres qu’il propose: |
sculpture, performance, estampe, bijou, peinture. Son ceuvre filmique
consiste principalement en I'enregistrement de performances dans les-

i quellesil utilise des accessoires quil afabriqués lui-méme, entre sculpture

et prothése. La coercition et une forme de mise en danger permettenta :

i Tartiste genevois d’explorerles relations complexes entre autorité et rébel-

lion, entre soumission et subversion. Rejouant souvent, dans ses installa- :

tions, les symboles de ladomination de I'Etatsur I'individu, il s’impose des

contraintes physiques plus personnelles dans ses performances. :
Depuis Authority Finger (1994), ou Fabrice Gygi s’adjoint un doigten :

i bronze dans lequel il verse une préparation bouillante qu’il concocte sous :

lesyeux du public, a Monopoly Spirit Reactor (2012-2013), ouil recouvre sa

© téte avec une cagoule en latex, l'artiste malméne son corps et, par effet

d’empathie, crée chez le spectateur une tension cénesthésique. Deux fils
de métal, tendus de part et d’autre de 'espace d’exposition passent par ses :
oreilles percées et servent d’instruments de musique électro-acoustique
dans Always Upright 1995). Whip Fight Demonsration (2008) propose

un combataufouetdontles extrémités sont serties de métal, plus pourla

sonorité des coups ausol que pourle potentiel de blessure. s

P pp

Fabrice Gygi

Fabrice Gygi, Gentleman's Agreement, 2002, capture vidéo. © DR :
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Avecles moyens
dubord

. Eric Hattan puise dans son environnement
: les éléments de ses performances.
i —— Par Denis Pernet

: mmm Eric Hattan ne cherche pas a ajouter des productions au monde, mais

plut6taobserver ce qui existe, ay préter attention. Tout dans sadémarche
i contribue a cela. Il commence toujours un projet en examinant I'environ-

nement, en s'imprégnant de la situation. Ensuite vient le temps de I'inter-

vention. Souvent attentif a I'architecture du lieu d’exposition, il déplace
des objets — des meubles maintenus au plafond ou au mur par un simple

systeme de poutres de chantier -, il opére des retournements, des distor-
sions. Sapratique delasculpture et de I'installation part de ce geste simple.
i Onleretrouve dans ses performances, qu’il documente par I'emploi de
i lavidéo comme un carnet de notes. Dans la série Unplugged, il retourne

des emballages afin d’abstraire la communication du graphisme. Dans
i Insideoutsidein (pour attitudes) (1996), c’est un emballage d’ampoule qui

i estdéconstruitetremonté al’envers pouryreplacerle contenu.

i Pour Insideout (Unplugged Paris) (1998), ce sera naturellement, et non
i sans humour, un emballage de baguette qui sera retroussé. Invité pourun :
projet a Buenos Aires, il commence par se promener dans laville. De cette
exploration, et avec le budget de production, il achéte chaque jour, et dans
{ divers quartiers, des vétements qu'il porte jusqu'au soir. Arrivé au musée, :

ilse change dansl’espace d’exposition, retourneles habits etles transforme
¢ ensculpture. L'opération est documentée dans Et moi et moi et moi (2003-
i 2004) comme un processus intime d’acclimatation culturelle. s

:DP

Eric Hattan

Eric Hattan, £t moi, et moi, et moj, 2005, capture vidéo. © DR *

Avoir
le tract

i Thomas Hirschhorn aime sortir du cadre du musée

poury faire des actions aux messages forts.

——— Par Denis Pernet

: mmm Réaliser et transmettre politiquement une production est au coeur
de lapratique de Thomas Hirschhorn. Les systémes de diffusion quil met
enplacevontde ce qu’il appelle des lay-out - ces systémes de représenta-
: tionset d’installations qu’il développe - 4 des actions situées dans d’autres
contextes que celui des musées. Laperformance entre naturellement dans
cette démarche : organisation de lectures, distribution de tracts, mise en
place de situations, de débats, d’espaces de transmission de savoir. L'enre-
gistrement vidéo permet de capter ces moments et de les présenter a nou-
veau au sein des installations. Dans Fifty-Fifty a Belleville 1992),l’artiste se
i placecommeundistributeurdetractsalasortie delastation de métroépo-
nyme. Iltend aux passants ses 50/50, des travaux dont seule lamoitié dela :
feuille est occupée par un dessin ou un collage, laissant au public un espace
i de projection oula possibilité de compléterlafeuille. Dans Les Monstres
(1993), il filme depuis sa fenétre les éboueurs ramasser une pile de cartons
etde planches danslarue. Ces matériaux auraient pu faire partie d’une :
installation del’artiste, les travailleurs sontainsien train delatransformer.
Plusieurs performances sontréalisées dans ’atelier de I'artiste, toujours fil-
mées en plan fixe, le titre de la vidéo inscrite au mur. Thomas Hirschhorn
i yréalise un geste simple qui évoque le potentiel révolutionnaire de l'art:
unV delavictoire apres s’étre entouré la téte de papier d’aluminium dans
i ITWill Win (1995) ouun hochement de téte sur le rythme d’'une musique
rock dans Robert Walser Video (1995). Ou encore, dans Invisible « Merci»
Man (1996), vétu d’'un tee-shirt marqué MERCI et assis au milieu dun
i amasdesesceuvres, illes saisituneauneetles présente alacaméra. Un
i gestequipropose un catalogue invivo de son ceuvre foisonnante. s '
i DP

Thomas Hirschhorn

Thomas Hirschhorn, Fifty-Fifty a Belleville, 1992, capture vidéo. © DR
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Chaisesalire
_etabouger

. Pour La Ribot, tout est prétexte au mouvement,
. du corps, de la caméra ou de I'esprit.
—— Par Rachel Withers

: mmm LaRibot, d'origine espagnole et vivant & Genéve, est souvent pré-
i sentée comme danseuse, chorégraphe et artiste live - mais méme cette
i description trés générale est un peu trop réductrice. C’est une artiste radi-
calement transdisciplinaire - en effet, les points de départ de ses projets
sont le mouvement, le corps et la danse d’ou elle tire sa substantifique
moelle; ensuite, elle adopte différents types de pratiques, de systémes, de
matériaux que son concept lui inspire. Donc, au méme titre que ladanse et
laperformance live, son travail peut également faire intervenirlavidéo, le
discours, le texte écritetla signature, des objets et des installations, ainsi
i que des expériences «relationnelles » impliquant la participation de col-
i leguesartistes oude parfaits profanes.

Danslavidéo Treintaycuatropiecesdistingueesandonestriptease (2007)

Rachel Withers est critique d'art et collabore au magazine Artforum International.

La Ribot

La Ribot, Walk the Chair, 2010. © Rares Donca

Unartauxidentités
plurielles

i Tony Morgan a eu des intuitions de précurseur
. de la performance et de la vidéo.
i —— Par Claude-Hubert Tatot

. mmm D’abord sculpteur dans le sillage de la nouvelle sculpture anglaise,

Tony Morgan (1938-2004), pionnier de la vidéo, réalise des films expéri-
mentaux, des installations, des performances et participe a 'aventure
Fluxus, collabore avec Daniel Spoerri, Robert Filliou ou Emmett Williams.

En 1960, il marche de Londres a Rome, ou se déroulent les Jeux olym-

i piques. Audépart et a I'arrivée, il se fait photographier et interviewer, bor- :

nantainsisonaction, qui devient sa premiére performance. Ilnotedansun :
carnet perdu le quotidien et les sensations du marcheur. Agir et documen- :

: ter quisontdansl'air du temps deviennent pour partie ses outils artis-
¢ tiques. Plus abouti, The Book of Exercises (1971) met en regard tapuscrit et
i photographies illustrant des gestes aussi simples que faire son lit ou mon-
: ter aune échelle. En 1972 a New York, il s’invente un double androgyne,
LaRibot documente ses 34 Pieces distinguées (de 1993 a 2003), des perfor-
i mances en solo qui l'ont rendue célébre. Elle comprend également les en-
i registrements favoris de l’artiste quilamontrent a différents momentsde
! sacarriéreetmettenten exergue diverses tonalités de son travail:humour,
© absurdité, extravagance et élégance ainsi que des aspects mélancoliques et
dérangeants.

Dans Another Pa amb tomaquet (2002), présentée cet automne au CCS,
elle utilise lavidéo comme outil expérimental au sein de la performance:
i untournage réalisé avec une caméra portée par I'interpréte elle-méme, et
quiprésentela «vision » de toutle corps, pas seulement des yeux. :
Walk the Chair (2010) utilise le meuble favori de La Ribot : 1a chaise
: pliante en bois, et invite les visiteurs de Iexposition & devenir eux-mémes
© interprétes. Une série de chaises est proposée aux visiteurs, quipeuventles :
i déplacer ou s’y asseoir, aussi les lire puisquelles sont gravées de citations
i surle mouvementetlanotion dusimple spectateur. mmm

Herman. Sous ce masque, il compose des chansons qu’il interprete, se taille :

i uncostume de superstar, se grime en future épouse et réalise vidéos et pho- :
tographies qui constituentle corpusle plus connude son ceuvre. :

Apres Rome, Florence, Paris, Diisseldorfou il enseigne, New York et

 Amsterdam, il s’installe & Genéve, se consacre essentiellement 4 la pein- :
¢ tureetfaitquelques performances et vidéos a caractére politique. :

SiMorgan s’estemparé de techniques alors nouvelles et fait de son corps

{ unmatériau, il s’est toujours dit peintre, revendiquant des références hors :

mode: couleurs et formes simples de Giotto di Bondone et d’'Henri Matisse,

i expressivité sombre des Mangeurs de pommes deterrede Vincentvan Gogh

quilréinterpréte ou de Dante qu’ilillustre. :

Toute classification par période, lieu ou médium ne peut rendre compte :
d’'une démarche libre tant danslamaniére de faire que dans celle de penser.
Rétrospectivement, les ruptures se révélent plus apparentes que réelles

i tantnombre de ses vidéos ou performances sont picturalesetnombrede
: sespeintures performatives. s :

i Claude-Hubert Tatot est historien de I'art.

Tony Morgan

* Tony Morgan, Lash, 1973, capture vidéo. © Collection du Fonds d'art conterporain de la Ville de Genéve
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Béton
hurlant

. Olivier Mosset conduit ses amis bikers lors d'un «run»
: dans |'arriere-pays jurassien.
: Par Denis Pernet

mmm Vernissage du Salon delajeune peinture, Paris, 3 janvier 1967. Buren,

Mosset, Parmentier et Toroni (BMPT) réalisent chacun une peinture de-
vant le public, les accrochent au mur, puis les décrochent. Il ne reste en-
© suite quune banderole avec les mots: « Buren Mosset Parmentier Toroni
n’exposent pas ». Olivier Mosset qualifie ce geste radical de « manifesta-
i tion». Le terme performance n’était pas encore vraiment usité al'époque.
¢ Parlasuite, BMPT ont été invités pour un festival de happening au Musée

i des Arts décoratifs, ollils ont accroché leurs toiles sur scéne.

:  Biendes années plus tard, en 2009, les organisateurs du festival Eternal
© Tour - dont lartiste Donatella Bernardi - invitent Olivier Mossetlors de :
: ladeuxiéme édition de lamanifestation qui se tient A Neuchatel. Enéchoa :
¢ latranshumance du festival, Olivier Mosset propose d’'organiserun «run» :

. avecsonclubde bikersde La Chaux-de-Fonds, le King Kustom Bike. Enga-

gée pour documenter le festival, Cristina Da Silva s’invite & l'arriere dela :
i moto de l'artiste et filme le périple qui méne le groupe vers Neuchétel en
i sillonnant le paysage bucolique jurassien. L'expérience serarejouée en :
: 20114 l'occasion de exposition Motiers - Art en plein air. Enfant de la ré-
gion, résident en partie au Val-de-Ruz, Olivier Mosset est surtout connu
pour sa pratique radicale de la peinture et de la sculpture. Mais sa passion  :

¢ pourlamoto, telle une philosophie de vie, est vécue comme une forme de

rapport au monde, une maniére de s'approprier le paysage et le temps. :
i Elle est intimement lide 4 la vie qu’il partage entre ’Europe et les Etats-
Unis depuis les années 1970. En 2014, lors de son exposition au CCS, :
: Olivier Mosset a également congu la performance 24 Voltaire avec John
i Armleder. Un «ballet» absurde d'un homme et une femme auvolant d’une :
i Chevrolet Bel Air1965. Chez Mosset, la performance est un médium sous-

i jacent,quipeutdémarrerau quart de tour. mmm
i DP

Olivier Mosset

Olivier Mosset et Cristina Da Silva, Run, 2011, capture vidéo. © DR *

Pirate

delordinaire

Peter Regli prend un malin plaisir a perturber le quotidien,
souvent a grande échelle.
Par Denis Pernet

: mmm Les «Reality Hacking » de Peter Regli prennent de nombreuses for-
mes: performances, concerts, interventions dans le paysage (danslatra- :
dition du land art), sculptures, installations. Comme leur nom I’indique,
il s’agit d’une intervention dans le quotidien qui vient perturber, modi-
fier, «hacker » selon le terme des pirates informatiques, notre perception
duréel, eny ajoutant une part d’utopie et d’impossible qui tend vers le

surréel. Les interventions performatives sont enregistrées en vidéo.

RH No. 202, Crash Composition (2002-2003) méle par exemple une ac-
tion menée a Zurich et un concert d’'un ensemble de musique contempo- :
raine a Geneve. Une étageére remplie d’objets en cristal est propulséeen :
bas d’un escalier monumental danslaville suisse-allemande. La sonorité !
de l'enregistrement audio-vidéo est ensuite traduite en une composition
i jouéeunmoisaprésen Romandie parlaformation classique.

RH No. 197, Mountain Prayer (2002) propose de placer de puissants :
haut-parleurs au sommet d’'un clocher d’église dans une petite ville de :
Suisse centrale. Des chantsreligieux traditionnels delarégion y sont diffu- :
sés, mais les plaintes des habitants les prenant pour ceux des muezzin

fontinterrompre le projet apres quelquesjours.

Ailleurs, ce sont huit bateaux touristiques & vapeur qui sont invités a :
jouerun morceaude musique avecleursiffletetleur siréne. Onl’aura com-
pris, ces perturbations ont pour but de transformer le regard que chacun
porte surle quotidien et d’employer I'art comme un activateur de réalités

nouvelles. =
DP

Peter Regli
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Peter Regli, RH No. 202, Crash Composition, 2002, capture vidéo. © DR
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Concerto
pourcactus

Christoph Ritimann se confronte au vide, aux instruments
. de mesure ou aux passages de frontiere.

Par Denis Pernet

: mmm Depuis le début des années 1980, la pratique de Christoph Riitimann
i estmultiple et navigue de lasculpture ala performance, en passant parla
photographie et la peinture. Ces propositions dialoguent avec le contexte
spatial des lieux ou elles se situent et questionnent les contraintes phy-
siques d'une maniére quasi scientifique. Il réalise des installations monu-
mentales qui consistent en des empilements de centaines de pése-per-
i sonnes, révélant notre rapport alagravité terrestre et alaforce des poids
en jeu. Ses peintures monochromes sous verre saturent ’espace archi-
tectural de couleurs toutenleréfléchissantdanslereflet, liantainsil’ceuvre
: d’artason environnement. C’est le lien entre I'artiste et son contexte qui  :
i sous-tend ses performances, quelles soient musicales ou plus physiques.

Dans Hanging on the Museum I (1994) et IT (2002), I'artiste pendu a un

Christoph Riitimann

mardi 20 octobre/17h et 18h (Jardin des Plantes)
. et mercredi 21 octobre/19h (ccs)

: @ performance

: Cactuscrackling in the Grotto
i une piéce pour cactus et outils de jardin (création, 30')

. connues que ses « tableaux-pieges ».

Spoerri,

le vivant collectif

Les années 1960 de Daniel Spoerri sont marquées
par des actions et des performances, qui restent moins

Par Sabine Kaufman

: mmm Une des premiéres performances les plus étonnantes de Daniel :

Spoerri est celle produite 4 la Galerie Addie Kepcke 4 Copenhague, en
1961. Spoerri marque d’un tampon «Attention ceuvre d’art » des aliments
(delalevure, des conserves, delafarine, dusucre) etles vend aux visiteurs
delagalerie au prix d’origine. Ensuite, ala place d’un catalogue, il propose
des pains faits de détritus, avec I'étiquette « Catalogue Tabou ». Seules des

photosetquelquesrares objets restent de cette action performance.

Deux ans plus tard, il fait parler de lui avec la performance intitulée

i La Valise. Spoerri publie sur le carton d’invitation d’une galerie d’art a :

Cologne des ceuvres d’artistes amis faisant partie des Nouveaux Réalistes

(ceuvres qu’il leur avait demandées). Il met toutes ces ceuvres dans une
: i valise, laferme & clé et présente les différents objets au cours d’'une mise :
i cablesefaithisser en haut delafagade dumusée de Lucerne quivaétre dé- :
i moli. Durant une heure, il varéaliser le tour du batiment suspendu a cette
i hauteur, avant deredescendre. Ilpointe ainsiironiquementle lien d’inter-
i dépendanceentre l’artiste et 'institution.
Quelques années plus tard, dans laméme ville, il va répéter lopération,
. cette fois autour dunouveau centre de congres. Lartiste estalors suspendu :
danslevide sousI'immense toit en porte-a-faux dessiné par Jean Nouvel.
Dans Cactuscrackling, il amplifie des cactus et en joue de la musique en
pingant les épines, comme les cordes d’'une harpe. Cette action aussi poé-
tique que dadaiste se tiendraau CCS, mais également au Jardin des Plantes :
pendantlaFiac. mmm

L pp

enscene étalée sur deux soirées. Cette méme année, ala Galerie Zwirner, :
il crée la performance Exposition de 7 minutes jusqu’a ce que Uceuf soit dur, :
quin’estacejour quasiment pas connue ni documentée. Spoerriapporte :

i ses ceuvres dans les piéces de la galerie, les met au mur et les y laisse pen- :

dant 7 minutes — «jusqu’a ce que l'ceuf soit dur justement » -, pour ensuite
lesranger dansleurs cartons.

Une autre performance remarquable est celle de 1963, ala Galerie J &
Paris ol, pendant dix jours, Spoerri transforme le lieu en un restaurant
ety organise différents divers repas thématiques. Par la suite, il se lance
de plus en plus dans les actions; elles représentent notamment des ban-

quets, dont par exemple : Hahns Abendmahl, Cologne, 1964 ; 29 Variations
onaMeal, New York, 1964 ; Restaurant City Galerie, Zurich, 1965 ; Restau-
i rant Spoerri, Diisseldorf, 1968 ; Ultima Cena, Milan, 1970 ; Menu travesti,
Banana Trap Dinner, Edimbourg, 1970 ; Henkel Bankett, Hosel, 1970 ;
Kiiche der Armen der Welt, Bochum, 1972 ; Cucina Astro Gastro - 12 Stelle,
Milan,1975; Le déjeuner sous Uherbe, Jouy-en-Josas, 1983. mmm 5

Sabine Kaufman travaille au catalogue raisonné Projekt zu Daniel Spoerri
¢ al'lnstitut des beaux-arts de |'Université de Zurich.

Daniel Spoerri
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Le concept
parlesquisse

Tout le travail d"Aldo Walker tient dans ses concepts,
: qui peuvent devenir objets ou actions.

: — Par Roman Kurzmeyer

mmm Aldo Walker (1938-2000) est un artiste autodidacte. Jusqu'en 1979, il
est électricien pour le compte de son entreprise individuelle 4 Lucerne.
Deésle début des années 1960, il s’intéresse al’art conceptuel. En 1969, il
i participe al'exposition Operationen: Realisationvon Ideen, Programmen

und Konzeptionenim Raum, Environment, Objekt, Licht, Film, Kinetik, Bild,

Ton, Spielaktion au Musée Fridericianum, 4 Cassel, en Allemagne, et a

i al'image abstraite, voire sans objet. Au contraire, il cherche un moyend’ap- :
i préhenderl’ceuvre d’art comme objet sui generi:unobjet quinereprésente :

i Iidée. Aucun de ses concepts ou de ses certificats ne nous sont parvenus :
i au-dela de I’état d’ébauche. Selon le romancier italien Umberto Eco, un

¢ il comptait résoudre un probleme technique. C’est-a-dire un plan com- g
prenant toutes les informations nécessaires pour une éventuelle mise :
: en ceuvre. Ou, pour le dire avec la critique d’art Rosalind E. Krauss, le :
© concept signifie la «condition d’'un multiple qui nest tiré d’aprés aucun :
{ modéle ». Concept et réalisation n'acquiérent donc ni I'un ni lautre le sta-
i tut de loriginal, du modele. Ils sont chacun la reproduction visualisée

i d'unprocessusderéflexion. mmm

i Roman Kurzmeyer est curatedr.

Aldo Walker

S ——__.
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Duballet

Aldo Walker, Absolute Stille, 1971. © Erben Aldo Walker / SIK-ISEA

Q o [4 [ /4 [
alakinesitherapie

Si Anna Winteler a arrété de produire de I'art en 1991, ses
oeuvres restent tres significatives.

{ —— Par Roman Kurzmeyer

mmm Dans les années 1980, Anna Winteler est une des jeunes artistesen
performance, vidéo et installation les plus connues de Suisse. Aprés avoir
grandi 4 Lausanne, elle a suivi une formation de ballet et a commencé a :
i travailler 2 BAle comme artiste autodidacte 2 la fin des années 1970. :

Sestravaux expérimentaux fascinentle jeune milieu des artistes — dont !
Jean-Christophe Ammann, alors directeur de la Kunsthalle de Bale. En
I’exposition culte When Attitudes Become Form de Harald Szeemann, ala 1988, dans une exposition qui lui est consacrée, elle y montre son Discours

i Kunsthalle de Berne. Au début de son parcours artistique, il s’essaie ala des Montagnes a la Mere (sic), pour lequel un catalogue est également pu-

peinture, expérimentation qu’il arejetée et dontilnereste aucune trace. : blié. Anna Winteler fait partie d'un cercle d’artistes autour d’Eric Hattan
i Walker tente d’aller au-dela de la figuration, sans pour autant s’intéresser : et de Silvia Bichli qui, depuis 1981, dirigent 'espace d’art Filiale 4 Béle.
i Aucceurdes activités de Filiale, il y avait ce qu'on appelait 2 ’époque I’an-
cétredesinstallations, «destravauxsitués dansl'espace » d’artistes suisses. :

: rien, mais qui, al'instar duvivant, estautant objet que sujet. Lamajorité de i En1984, Anna Winteler contribue 4 'exposition Das subjektive Museum
! sesprojets et concepts que nous connaissons (travaux audio, vidéos et per- :

: formances) ont été congus entre 1965 et 1970 — année de sa participationa :

(Le Musée subjectif) organisée par Filiale.

. Sa premiere vidéo, Le Petit Déjeuner sur la route d’aprés Manet (1979),
i Pexposition Visualisierte Denkprozesse (Processus de pensée visualisé) : reste une de ses ceuvres les plus connues. Il s’agit d’'une performance en- !

au Kunstmuseum de Lucerne. Il s’agit de rapides esquisses pour saisir registrée par Reinhard Manz. Pour Winteler, cette vidéo a signifié son
i passage de l'art du spectacle a « ’artlibre ». La vidéo lamontre marchant
lentement et d’un pas égal, le long des rives du Rhin, tout en s’effeuillant.
concept n’est pas un «fait esthétique », mais une esquisse - telle qu’il les Le sujet de ses actions et performances, et bientdt aussi de ses travaux

faisait en tant qu’électricien pour expliquer aux autres artisans comment vidéo et de ses installations photographiques, est 'expérience du corps
i en «process », en mouvement et dans 'espace. En 1991, elle produit la
i derniére ceuvre de son parcours artistique en vidéo: Geriatrie 1A - Das
. Hohelied (Gériatrie 1A - Le Cantique des Cantiques). L’artiste fait circu- :
ler pendant vingt-quatre heures une caméra installée sur un fauteuil :
roulant le long des couloirs du service de gériatrie de 'hopital cantonal :
de Bale et compose une vidéo de 39 minutes. Malgré son succés comme :
: artiste, Winteler décide de troquer le travail artistique pour le travail
médical. Depuis cette époque, elle est kinésithérapeute a Bile. mmm

RK

_Anna Winteler

Anna Winteler, Le Petit Déjeuner sur la route d‘aprés Manet, 1979, capture vidéo. © DR




Toutesttransformation

. Peintre, sculpteur ou encore dessinateur,
: Jean Tinguely n’en reste pas moins un performeur
: qui a marqué son époque. —— Par Roland Wetzel

| mmm «Cétaitaussiréel, intéressant, compliqué et gai quelavie elle-méme »,
i commenta Robert Rauschenberg aprés laperformance d’'une demi-heure,
Homage to New York (HtNY), mettant en scéne une machine qui s’auto-
détruit, le 17 mars 1960, dans les jardins du MoMA de New York. Jean
i Tinguelylui-méme ne considérait pas cette premiére ceuvre autodestruc-
i tive deI'histoire de 'art comme une allégorie de la destruction, mais plu-
i tot comme le symbole d’« une vie trés intense » qui s’autoconsume dans
{ un« spectacle grandiose ». C’est d’ailleurs ce qu’il souligne, gesticulant et
armé d’une machine a souder, dans une interview pour le documentaire
de Donn Alan Pennebaker sur HtNY.

i Aujourd’huiencore, Jean Tinguely n'est pas vraiment connu comme un
© artiste qui faisait des performances, qui mettait en scéne des happenings
i oucomme un artiste de la scéne. Avec ses reliefs et ses sculptures ciné-
tiques, il voulait créer un contrepoids face aux déclinaisons lassantes du
i mouvement|’Abstraction géométrique. Dés 1954, ses ceuvres d’art étaient
i déjades « sujets » orientés vers le dialogue et I'action. Elles incitaient &
: participer et revendiquaient d’étre intégrées a part entiére ala vie, au quo-
: tidien. Citons par exemple I'exposition Le Mouvement a la Galerie Denise
i René a Paris en 1955 ou, dans le documentaire réalisé par Robert Breer, la
Sculpture méta-mécanique automobile (1954) de Jean Tinguely avancait
cahin-cahaentre les ceuvres d’Alexander Calder et de Marcel Duchamp,
© suivie d’une farandole formée par Denise René, sa sceur et le commissaire
i d’exposition Pontus Hultén.

: Homage to New York (1960) fait partie des nombreuses actions les plus
i connues de Jean Tinguely, avec Study for an End of the World No. 2 (1962),
mise en scéne pres de Las Vegas, non loin d’un ancien site de tests nu-
cléaires; ou encore La Vittoria (1970) sur le parvis de la cathédrale de
i Milan. Est-celamachine urbaine New York, impitoyable et dynamique,
quil’'ainspiré lors de son action en 1960 ou, au Nevada, ’effervescence
des événements politiques (crise de Cuba), ou encore sa fascination pour
i les paysages désertiques s’étendant a I'infini qui semblent annoncer le
land art? Avec La Vittoria, phallus géant dont giclent des étincelles, dé-
¢ voilé dans la pénombre du crépuscule 4 la consternation de certains com-
{ mentateurs et invités de marque, il célebre avec des amis artistes la fin
i officielle du mouvement des Nouveaux Réalistes.

Jean Tinguely, Study for an End of the World No. 2, 1962. © Museum Tinguely

Interaction, participation et travail collaboratif sont au cceur de son art
performatif et orienté vers le processus. Ses machines a dessiner et ses
Méta-Matics redéfinissent le concept d’auteur et le triangle entre artiste, :
machine (production) et observateur (réception). Il les exhibe, entre :
autres, lors de la premiére Manifestation biennale et internationale des
jeunes artistes en octobre 1959 a Paris et al'occasion de lalecture d’Art,
Machine and Motion au ICA 4 Londres en novembre 1959, en les intégrant :
dans son happening qui met en scéne une danseuse et deux cyclistes qui
produisent des dessins. En mai de 'année suivante, il utilise 'espace pu-
blic parisien comme scéne pour Le Transport, ot il présente de nouvelles
ceuvres : des machines a dessiner pour la plupart, une « machine a faire
des reliefs » et une « machine a faire des sculptures » qu’il transporte de
son atelier ala Galerie des Quatre Saisons, sous laforme d’un « spectacle » :
public auquel jouent nombre de ses amis. Tinguely a participé a beaucoup
d’autres performances qui intégraient des éléments du monde du théatre, :
des beaux-arts, de la musique et de la danse. Déja en 1956, au Théatre des
Trois Baudets a Paris, il contribue avec six reliefs cinétiques au Spectacle
empirique. En1961, il apparait 4 Paris aux cotés de Jasper Johns, Robert
Rauschenberg, Niki de Saint Phalle et David Tudor avec VariationsII: :
Homage to David Tudor 1962). Il participe 4 New York & The Construction
of Boston (a Collaboration) mise en scéne par Merce Cunningham. Nombre :
de ses ceuvres se distinguent par une qualité théatrale et une vraie pré- :
sence sur scene. Sans la participation active du visiteur, elles ne seraient

pas ce quelles sont. ==
Roland Wetzel est directeur du Museum Tinguely a Bale depuis avril 2009

FOCUS 01 « du 22 au 27 septembre

e vernissage mardi 22 septembre de 18h a 21h

Jean Tinguely

e projections (en boucle)

Homage to New York (1960), Le Transport (1960),

Study for an End of the World No. 2 (1962), La Vittoria (1970)
mardi 22 septembre

e performance / 20h

Grauton (Karen Geyer),
A Voyage to the Outer Space (création, 26')

e table ronde / 21h

Discussion a I'occasion de la parution de I'ouvrage Jean Tinguely,
Torpedo Institut, avec Olivier Suter et Roland Wetzel.
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Lavierévée
d’unperformeur

: De ses premiéres images longues a sa course solitaire

i dans le tunnel du Grand-Saint-Bernard, Massimo Furlan

. fait émerger une ceuvre singuliére et scintillante stimulant
. I'imaginaire autant que la pensée. —— Par Corinne Jaquiéry

mmm 1] court Massimo Furlan. Il court jusqu’a la transe. Il court jusqu’a
i susciter unémerveillement, mélé de stupéfaction. Dans un stade, sur une
i piste d’aéroport ou dans un tunnel, l'artiste crée des performances oni-
i riques et originales en courant au-dela du réel. Au-dela des limites. Au-
i deladupossible...

Rejouant seul un match mythique, footballeur minuscule au milieu

. d’uneimmense pelouse vert émeraude ; battant des bras en galopant pour
décoller de I'aéroport de Cointrin, puis disparaissant dans la brume vers
un ailleurs tant convoité ; traversant en petite foulée une frontiére qui ne
i sefranchit habituellement qu'en voiture dans le tunnel du Grand-Saint-
Bernard, rien n’arréte ’artiste lausannois qui convoque et sublime ses
i réves d’enfant d’immigrés italiens. Gosse solitaire qui écoutaitles matchs
i diffusés sur RadioUno et dribblait comme un dieu dans sa chambre, il se
i réjouissait de traverser le tunnel du Grand-Saint-Bernard pour retrou-
¢ verI'Italie en été. L'enfance source inépuisable d’inspiration. Mais ce qui
intéresse avant tout Massimo Furlan, c’est de faire résonner sa mémoire
i aveclamémoire collective. Partir de'ordinaire de chacun pour convoquer
i lextraordinaire pour tous. Ne pas chercher pour autant a étre forcément
populaire, mais donner au publicla possibilité de se faire artiste lui-méme
commeillefaisait dans sachambre d’enfant.

Sur scéne, inspiré par sa muse, sa femme Claire de Ribaupierre égale-

ment dramaturge, il questionne ’acte de la représentation, revisite les
icones, aborde la question de 1’échec, de la fin et du lien entre ceux qui
i restent et ceux qui partent, de I’écart entre le modéle et le vivant et de I'ef-
i fetburlesque ou effroyable que cela produit quand ils se confrontent.

Construits sous ’égide de sa compagnie Numéro23Prod., ses spectacles

i sont constitués d’'images longues. Elles obligent le spectateur a partir en
i quéte de sens, a construire son propre récit. Ce ne sera pas le cas pour
i Apreslafin - Le Congres, le projet proposé par Massimo Furlan au CCS,
puisque la parole et le sens sont au centre d’un ping-pong verbal fantas-
tique. Plusieurs penseurs, vétus d'un méme costume a carreaux et d'un
masque de téte de mort, et dont les voix sont transformées, vont se mettre

L

Massimo Furlan, Tunnel, 2015. © Photo: Pierre Nydegger

aparler a tour de role. Ils énonceront des idées, des concepts, des récits
visantahapper eta éveiller le visiteur. La performance seraprolongéelors :
de Nuitblanche parlebiais d’un carrousel tournant jusqu’al’aube.

Oui, il court Massimo Furlan ou alorsil roule. Sur un vélomoteur ou dans
un train. En 2004, son train, filant dans la nuit et la découpant en tableaux
baroques vivants, avait enchanté les spectateurs du far® festival des arts :
vivants a Nyon. Iy adu Federico Fellini dans ses performances. Son gott
pour I'incarnation de la démesure onirique, son humanité, sa sensibilité
exacerbée, sa tendresse pour l'idiot, ses perpétuels défis au raisonnable
et bien stir son origine italienne, tout concourt a tisser une filiation avec
le célébre réalisateur. En 2013, le performeur a d’ailleurs réalisé Furlan/ :
Morges, réplique dans le double sens de reprise et de réponse & la scéne :
finale dufilm Roma de Fellini (1972) ot une horde de bikers traverselaville
de nuit, illuminant de leurs phares les facades des batiments et révélant les
monuments dans un extraordinaire concert de moteurs. Massimo Furlan :
rejoue lascéne avec ses amis d’enfance perchés sur des vélomoteurs péta- :
radantatravers Morges, laville otil agrandi. :

Plasticien de formation, il est aujourd’hui inclassable tant il multiplie
les créations transversales. Revétu, tel le manteau de Superman, de la fas-
cinante solitude du coureur de fond, il sonde, jusqu’a en perdre le souffle,
les profondeurs de son enfance et de son adolescence. Atravers ses per-
formances ou ses spectacles, le public renoue avec la capacité de ravisse-
ment, avec une certaine innocence propice 4 la découverte de nouveaux |
territoires de altérité. mmm :

Corinne Jaquiéry est journaliste culturelle indépendante, notamment
pour les quotidiens Le Courrier ou 24Heures et pour le journal Emoi.

FOCUS 02 . du 29 septembre au 4 octobre

e vernissage mardi 29 septembre de 18h a 21h

Massimo Furlan - Numero23Prod.

e projections (en boucle)

> Furlan/Morges (2013, 12') et Tunnel (2015, 43')
mardi 29 et mercredi 30 septembre / 18h

e performance

Apres la fin - Le Congres (création)
samedi 3 octobre / dés 19h

e Nuit blanche / hors les murs

Musée Nissim de Camondo, 63, rue Monceau, 75008 Paris
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I

Arlequin funambule

Heinrich Liber fait jouer son corps avec |'architecture,
: I'objet ou le son, et déroute le spectateur.
i —— Par Denis Pernet

mmm Un plateau de scéne elliptique, recouvert de miroir, tourne sur lui-
méme. Un curieux instrument de musique y tient en équilibre au bout
i d’'unelongue tige. Il s’agit d'une sorte de cor baroque roulé de nombreuses
fois surlui-méme, sur pres de cinqg metres de tube en laiton, faconné par un
fabricant d’instruments anciens de Béle, terminé par un pavillon grand
i ouvert. Volutede Heinrich Liiber est ala fois une installation site-specific
i créée pour l'espace du Centre culturel suisse de Paris et une performance
quivientactiverl’installation pendant quelques heures chaque jour durant
lasemaine de présentation.

{  Laforme méme dela performance dialogue avec la nature du pro-
i gramme PerformanceProcess mis sur pied pour célébrer les 30 ans de l'ins-
! titution. Heinrich Liiber monte sur la scéne dans un costume de couleur
neutre d’ou jaillissent des lambeaux de tissus aux teintes vives, créant des
contrastes simultanés. Squelette d'un habit, prototype en cours de fabrica-
i tion, l'aspect du vétement est transitoire. L’artiste tente de prendre la pa-
role, bégaie, hésite, se chauffe la voix. Il saute de part et d’autre, tout en
i tournantaveclascénerotative. Ils’agite. Le reflet de ce personnage dansle
i miroitement de'estrade plantée en dessous de laverriere se méle a celui
i desvolutes de 'instrument en métal. Par le costume et la posture, I'artiste
évoque la commedia dell’arte, le valet Arlequin, sa bouffonnerie et sa ruse,
{ lui qui tente de servir plusieurs maitres en méme temps. Par le dispositif
¢ scénique etletitre, Heinrich Liiber cite le théatre baroque et ses jeux d’oxy-
mores, ses effets de miroirs et de renversements, le plan en ellipse de lasalle
i alitalienne. Sous le haut plafond du Centre culturel suisse, il confronte
i Tespace d’exposition, peint en gris pour'occasion, ala réminiscence d’une
salle de spectacle classique. Larotation perpétuelle du prosceniumest une
i véritable machine de théatre. L’instrument planté y est  la fois un décor,
i unaccessoire etun élément de lafosse d'orchestre quireste pratiquement
inactif. Tout dans cette mise en scéne perturbe I'attente du spectateuretle
¢ faitvaciller entre arts plastiques et art théatral. Pour Heinrich Liiber, il
i s’agitbienicide questionner 'histoire de la performance et de la placer
dans une perspective résolument postmoderne. Les mots ne sortent pas,
© carl'artiste fait sienne la réflexion de Bertolt Brecht au sujet de laradio:
i «Onaeutoutacoup lapossibilité de tout dire 4 tout le monde, mais & la ré-
flexion, on n’avait rien alui dire ». Par ses hésitations et cette incapacité a

Heinrich Lilber, Situated Body, 2005, © DR :

prendre la parole, il malméne la position d’autorité de I'auteur ainsi que
celledel’acteur - caril esten somme, en tant quartiste performeur, unpeu :
des deux alafois. Heinrich Liiber, qui est aussi enseignant, aime a citerle :
personnage le Tiers-Instruit du philosophe Michel Serres, qui réconcilie
les cultures littéraire et scientifique par le biais du métissage, de I’entre-

deux, dudécentrement, lui aussi une figure d’Arlequin.

Depuis le début des années 1990, Heinrich Liiber développe une pra- '
tique complexe de la performance qui fait de lui un artiste majeur dans ce
domaine. Il emploie systématiquement son corps comme un élément de
sculpture. Alintérieur du musée, il se met en scéne avec des accessoires qui
prolongent Fanatomie humaine. A lextérieur, il se confronte a échelle mo-
numentale de I'architecture, défie les lois de la gravitation et devient a son
tour un élément du construit. Grace a de savantes machines, parfois invi-
sibles, parfois démonstratives, il tient en équilibre sur une facade, marche
danslevide, se place al’horizontale sur un point d’équilibre impossible. :
Souvent dans une tenue colorée qui renforce la plasticité de ses proposi-
tions, son corps, parfois empilé sur celui d’'un autre performeur, integre la
sculpture ou I'architecture comme un de ses véritables constituants. Un :
montage vidéo présenté dans Pexposition PerformanceProcess retrace un
grand nombre de ses actions menées a travers 'Europe. C’est avec cette :
confrontation entre 'échelle humaine - celle de Iartiste autant que celledu :
spectateur - et1’échelle macroscopique, celle delacité oude l’architecture,
quon esten mesure de mieux saisir les enjeux philosophiques et sensoriels

d’une pratique delaperformance quibouleverseles codes du genre. mmm
DP

FOCUS 03 « du 6 au 11 octobre

e vernissage mardi 6 octobre de 18h a 21h

Heinrich Liiber

e performance sur cing jours et installation
Volute (création)

THE WORD
YEs
OR THE WORD

Dieter Meier, Two Words, 1971. Performance 57th Street/8th Avenue, New York, 25.02.1971.
© Courtesy Dieter Meier, Grieder Contemporary, Zurich et Thomas Zander, Cologne

Chanteur acrobatique
dunéant

. C'est grace a Yello que Dieter Meier est devenu célébre.
. En 1977 déja, il chantait dans des concerts punk

. et sortait son single Cry for Fame. Aujourd'hui, il chante
i avec de nouveaux groupes et expose dans les musées.
—— Par Stefan Zweifel

mmm Les clips vidéo de Yello ont fait de Dieter Meier une icone de I’art
contemporain. Ce dont les spectateurs de MTV ne pouvaient se douter a
i époque - et ce que beaucoup ne savent toujours pas aujourd’hui -, c’est
i quedansdesvidéos comme Pinball Cha Cha (1982), il associe ses premiers
! films dartiste et ses premieres expériences comme chanteur du duo zuri-
i chois pour en faire une sorte de Gesamtkunstwerk, accompagné de 1'uni-
: vers sonore de Boris Blank.

Les figurines en pate a modeler de Pinball Cha Cha dansaient dans un

¢ flipperbariolé, comme dans Lost Pieces montré en1976 lors de la premicére
i exposition qui lui a été dédiée au Kunsthaus de Zurich. Pour de nombreux
connaisseurs, ces figurines apparaissent comme des précurseurs de celles
i de Peter Fischli David Weiss. Dieter Meier s’est tout d’abord retiré de la
i «course al'ceuvre d’art ». Il a fait un come-back avec de grandes exposi-
: tions personnelles aux Deichtorhallen 8 Hambourg (2011) et au Aargauer
Kunsthaus a Aarau (2013).

A Art Basel 2015, il montre les vidéos de la série Akrobatik (1977), ot

il s’efforce a faire le poirier sur une chaise, une rose a la main (qui n’est
«qu’une rose » comme le dirait Gertrude Stein). Il échoue encore et en-
i core, figure symbolique de la déchéance de I'époque moderne. L’échec,
i posture somme toute assez prisée dans le monde de I'art, n’a pourtant ja-
i mais été son objectif. Il voulait au contraire explorer les tréfonds de son
i Moi lors d’actions artistiques, de films expérimentaux, d’ceuvres éphé-
i meres et d’exercices vocaux. Voila ce qwil nous aconfié a Zurich :

«Mon peére a toujours souhaité que japprenne ajouer d’'un instrument

i demusique -, mais comme j’étais trop paresseux pour apprendre la fl(ite,
i pourle concertde fin d’année, le professeur m’a assis 4 la derniére rangée,
: maenlevé mafliite et m’amis une régle danslabouche.[...]

Apreés ma toute derniére partie de poker - on jouait pour vraiment

i beaucoup de pognon -, je me suis acheté une guitare. J'avais 24 ans. Tres
i vite, je me suis rendu compte que je n’arriverais a en jouer que si elle
: m’avaitqu’une seule corde. Alors, j’ai enlevé les autres. Etje me suis mis a

Dieter Meier / Out of Chaos. © Martin Wanner

fredonner une sorte de mélopée indienne, DAADAADAA, pour l'accom-
pagner: c’est comme ca que j'ai commencé a apprivoiser lamusique.

Ensuite, j’ai joué avec un groupe punk, Assholes. Je m’époumonais dans
des langues exotiques, criais du “bebop” a tue-téte, gueulais, tapais sur :
le micro, bref, Panarchique dans toute sa splendeur. » :

Aujourd’hui, son single au titre résolument modeste, Cry for Fame, est
un objet culte. A I’époque, on le voyait crier avec sa voix enrouée et ses
lunettes de soleil au Club Hey, place Bellevue & Zurich - mais, deux a '
trois coups de pouce du hasard plus tard, un zeste de Boris Blank, et Yello
décollait surlasceneinternationale.

«Notre premier disque a méme été joué par les DJ des plus grandes
émissionsblack et latino des Etats-Unis - une forme précoce durap, et sur
une note seulement, puisque je ne sais pas chanter... Ca a été un énorme
succes et nous a permis d’engranger tous ces contrats complétement din- :
gues avec Warner Bros. - alors quen réalité, on ne I’a vraiment pas fait
expres. »

Le succes sur MTV leur a apporté plein de «balles supplémentaires », :
pendantquelesflippers crachaient des textes radicaux tels que standing-
onthemachineandeverydayforallthelife. Dieter Meier, quant & lui, n’a ja-
mais travaillé 4 une machine dans une usine. Il s’est attelé  toujours :
réinventersavie, toutaulongde savie.

I1a également recu le World Music Award pour The Race. Au Midem
a Cannes, Vicious Games a été nominé et Desire primé, et Pinball Cha
Cha fait aujourd’hui partie de la collection de clips vidéo du MoMA de
New York.

Pour PerformanceProcess, il retrouvera le temps de deux concerts ses
amis de Out of Chaos, le groupe formé de Tobias Preisig (violon), Ephrem
Liichinger (claviers), Alessandro Giannelli (batterie) et Ralph Sonderegger :
(basse). mmm 5

Stefan Zweifel est curateur et philosophe.

FOCUS 04 - du 13 au 18 octobre

e vernissage mardi 13 octobre de 18h a 21h

Dieter Meier

e photographies de performances et films

mardi 13 et mercredi 14 octobre / 20h

e concert

Dieter Meier/Out of Chaos



Lessensdelamesure

. Aprés s'étre intéressé 3 la figure du singe, Guillaume Pilet
: s'inspire du modernisme brésilien pour développer

. de nouvelles expériences picturales et performatives.
—— Par Tiphanie Blanc

: mmm Dans lapratique protéiforme de Guillaume Pilet, la performance a
i toujours occupé une place centrale. Tl aime étre précis dansles références
qu'il manipule, s’attachant aux formes historiques pour mieux en détour-
i nerlesusages en fonction des contextes. Initiéeslors d'un voyage au Brésil
al'occasion de son exposition & la Kunsthalle de Sdo Paulo en 2014, lanou-
velle série de performances intitulée La Mesure harmonique, prend source
i dansle modernisme brésilien et ses racines tropicales.

i Guillaume Pileta toujours su convoquer les références les plus hétéro-
clites dans son travail et s’inspirer de ce quil’entoure, au croisement de ses
divers intéréts pour la primatologie, 'ethnologie, 'architecture moder-
niste, lart concret, lalittérature, lapoésie ou encore lamusique contempo-
raine. Aussi, quand il part au Brésil, c’est avec un exemplaire du Modulor
i de Le Corbusier dans son sac. Mais ces théories architecturales prennent
i une dimension nouvelle & travers le prisme tropical. Elles ont méme une
application concréte, comme le principe de I'architecture Dom-Ino, ot les
murs porteurs laissent la place a de grandes baies vitrées ouvertes sur l'ex-
térieur, favorisé par le climat chaud de Sdo Paulo. Ainsi, ladimension so-
i ciale de I'architecture trouve ici tout son sens et de grandes personnalités
! fontleur entrée dans le panthéon de l’artiste comme l’architecte brési-
lienne Lina Bo Bardi.

{  Lsartconcret ayant de nombreux adeptes au Brésil, Guillaume Pilet re-
trouve les motifs qu’il 'amuse a détourner dans ses Shape Canvas. Ceux-ci
deviennent des formes plus libres, a travers des dessins réalisés a main le-
i vée et s’'inspirant de motifs de vagues (bossa). Elles rappellent la fameuse
i mosaique delapromenade réalisée par Roberto Burle Marx a Copacabana.
i Lavague devient dés lors ce motif warburgien que I'on retrouve  travers
les cultures etles époques — depuis son utilisation dansles représentations
¢ vernaculaires et primitives, jusqu’a son exagération optique a travers le
i psychédélisme tropicaliste. Prenant d’ailleurs inconsciemment modele
i surle paysagiste et artiste brésilien, Guillaume Pilet ramasse des feuilles
! issuesdelavé gétation tropicale endémiquelors de sa premiére promenade
i dansla mégapole brésilienne. Dans ces inspirations libres, c’est ’his-
© toire méme delaculture brésilienne qui se découvre et se fait digérer Anou-
i veau,comme le pronait le Manifeste anthropophage du poéte et romancier

© Guillaume Pilet

Oswald de Andrade. Aussi, la dimension sociale du modernisme brésilien
interroge l'artiste et devientle point de convergence de ses nombreuses :
influences a travers son exposition Sintesé Humanista a Sao Paulo.

Pour la premiere fois, Guillaume Pilet utilise la peinture sur des corps.
Son intérét se porte sur les minorités culturelles et certaines populations
amazoniennes pour qui les peintures corporelles ont une symbolique
rituelle et religieuse. Il regarde plus particuliérement celles des Indiens :
Xingu qui utilisent des motifs d’animaux stylisés, chaque individu ayant :
son propre vocabulaire de formes. Dans ses performances, le corps de
I'interpréte est d’abord peint de maniére & ce que le motif de vagues suive :
les lignes et courbes de sa morphologie. Il est alors difficile de distinguer :
I’homme derriére le motif, et sanudité en devient anecdotique par laméme
occasion. Le corps estréellementle support vivant de la peinture et il s’ha-
bille du motif pour mieux se dissoudre et surgir de maniére intempestive :
dansl’espace. Le performeur doit exécuter un certain nombre de partitions
imaginées par l'artiste, d’abord relativement libres puis de plus en plus
complexes avecle temps. Il s’agit de postures et de chorégraphies en lien
avecl'espace, son architecture et son décor. La Mesure harmonique, dont
Guillaume Pilet présentera une nouvelle version évolutive sur cing jours :
au CCS, est un work in progress qui prend en compte le corps social de :
l’artiste et son apparition publique dans I'espace d’exposition : I’échelle
humaine etl’interaction entre une peinture, un motif, un corps, une archi-
tectureetun public. s

Tiphanie Blanc est critique d'art et curatrice indépendante.

FOCUS 05 « du 20 au 25 octobre

e vernissage mardi 20 octobre de 18h a 21h

Guillaume Pilet

e performance évolutive sur cing jours et installation

La Mesure harmonique.

De I'humain applicable aux regles
transgressées de la peinture
étendue a I'espace (création)
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© Urs Lithi

@®EXPOSITION/18.09-13.12
PerformanceProcess - une approche de la
performance en Suisse de 1960 a 2015 / pp. 13-20

® VERNISSAGE/18.09/18-21H
performances

© Chloé Tun Tun

® ARTS VIVANTS /18-20.09
Festival Extra Ball 2015 (la jeune garde
de la performance suisse) / pp. 6-11
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FOCUS 01 « du 22 au 27 sept.

® VERNISSAGE/22.09/18-21H
Jean Tinguely (projections, en boucle) / p. 22

® PERFORMANCE /7 22.09/20H
Grauton (Karen Geyer) / p. 15

® TABLE RONDE/22.09/21H
Pratique de I'action chez Tinguely,
avec Olivier Suter et Roland Wetzel / p. 22

© Pierre Nydegger

FOCUS 02 « du 29 sept. au 4 oct.

® VERNISSAGE/29.09/18-21H
Massimo Furlan, Numero23Prod.
Furlan/Morges et Tunnel (projections, en boucle)

® PERFORMANCE /29-30.09/18H
Massimo Furlan, Apreés la fin-Le Congreés

® PERFORMANCE /03.10/DES 19H
Nuit blanche (Musée Nissim de Camondo)
Massimo Furlan, Aprés la fin - Le Congres
p. 23

OCTOBRE

© Heinrich Liber

FOCUS 03+ du 6 au 11 oct.

@ VERNISSAGE/06.10/18-21H
Heinrich Liber, Volute

(performance et installation)

p. 24

® PERFORMANCE /08.10/20H
John Armleder, Events
p. 39

© Dieter Meier

FOCUS 04 « du 13 au 18 oct.

® VERNISSAGE/13.10/18-21H
Dieter Meier (photographies de performances
et films)

®CONCERT/13-14.10/20H
Dieter Meier / Out of Chaos
p. 25

©CCS

® PERFORMANCE /14.10/13H30
(Musée de la Chasse et de la Nature)
Marius Schaffter & Gregory Stauffer,
Dans le salon de Schaffter er Stauffer
15-16.10/20H (CCS)

Introducing Schaffter e Stauffer

p. 40
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® PERFORMANCE /

Christoph Ritimann, Cactuscrackling in the Grotto
20.10/17H ET 18H (Jardin des Plantes)
21.10/19H (CCS) /p. 19

Guillaume Pj

©

FOCUS 05« du 20 au 25 oct.

@ VERNISSAGE / ® PERFORMANCE /
20.10/18-21H

Guillaume Pilet, La Mesure harmonique.

De I'humain applicable aux regles transgressées
de la peinture étendue a I'espace

(performance évolutive et installation)

p. 26

©
c
S
=
n

® PERFORMANCE /20-23.10/20H

Yan Duyvendak (rétrospective des premiéres
performances solo)

p. 41

gt

® PERFORMANCE /23-24.10/20H30
(Centre Pompidou)

Alexandra Bachzetsis, From A to B via C

p. 42

-
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FOCUS 06 « du 27 oct au 1° nov.

® VERNISSAGE/27.10/18-21H
Roman Signer,

Vers la flamme - Ein Konzert mit Stérung
(projection, en boucle)

® PERFORMANCE /28.10/20H
Roman Signer, Ballon mit rotem Band

® CINE - CONCERT/28.10/20H
Roman Signer, Restenfilme XX,
avec concert de Yaron Herman

p. 31

© Roman Signer

© Gregory Batardon

FOCUS 07 « du 3 au 8 nov.

® VERNISSAGE/03.11/18-21H

Foofwa d'Imobilité & Jonathan O'Hear,

/Inutile: Don Austérité 2 (performance évolutive
et installation) / p. 32

© San Keller

® PERFORMANCE/04-08.11/13H-19H
San Keller, Je suis vos hommes

(performance évolutive)

p. 43

erre Maurer

FOCUS 08 « du 10 au 15 nov.

® VERNISSAGE/10.11/18-21H
Urs Lithi (photographies de performances)
p. 33

© Catherine Ceresole

FOCUS 09« du 17 au 22 nov.

® VERNISSAGE/17.11/18-21H
Christian Marclay, Gestures
(installation vidéo)

® PERFORMANCES/17.11/20H
Christian Marclay, Ephemera,
interprété par Jacques Demierrre
Christian Marclay, Shuffle,

interprété par Hélene Breschand

® PERFORMANCE/18.11/20H
Christian Marclay & John Armleder,
Simultaneous Duo Versions

NOVEMBRE / DECEMBRE

DECEMBRE

[}
' E:'?Hu}l oeenpy

©® PERFORMANCE /

Frangois Gremaud —2b company,

Conférence de choses

17.11/19H30 (BHVP, épisode 1)
18.11/19H30 (Musée de la Chasse

et de la Nature, épisode 2)

19.11/19H 30 (La maison rouge, épisode 3)
20.11/18h (Musée Picasso, épisode 4)
22.11/17h (Centre Pompidou, épisode 5)
23.11/19H (Maison de la poésie, épisode 6)
25.11/18H 30 (Maison de Victor Hugo, ép. 7)
26.11/19H 30 (Le Bal, épisode 8)
27.11/19H (T2G, épisode 9)

intégrale des épisodes 1 a 9:
28.11/de 14h a minuit (CCS)

© Katja Schenker

FOCUS 10+ du 24 au 29 nov.

@®VERNISSAGE/24.11/18-21H
Katja Schenker, Peau articulée
(performance évolutive et installation) / p. 35

© Peter Fischli David Weiss

® EVENEMENT/25.11/20H

Peter Fischli David Weiss, soirée autour

de Der Lauf der Dinge (discussion Peter Fischli
et Philippe Quesne, et vidéos) / p. 14
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FOCUS 11 « du 1° déc. au 6 déc.

@® VERNISSAGE/01.12/18-21H
Manon, Manon Presents Man,
(projection) / p. 36

© Manon

®COLLOQUE/05.12/11-139H

La performance en questions

(interventions, entre autres, de:

Bernard Blisténe (MNAM - Centre Pompidou, Paris),
Jean-Paul Felley et Olivier Kaeser (CCS, Paris),
Christophe Kihm (critique, Paris; HEAD, Genéve),
Eric Mangion (Villa Arson, Nice),

Sibylle Omlin (ECAV, Sierre)

Max Wechsler (critique d'art, Lucerne),

Rachel Withers (critique d'art, Londres;

Bath School of Art and Design, Bath),

et table ronde modérée par Laurent Goumarre
(France Inter, France 5)

FOCUS 12 - du 8 au 13 déc.
@ VERNISSAGE/08.12/18-21H

Gianni Motti, The Big lllusion (installation vidéo)
et First Step in Belgium

©® PERFORMANCE /

Gianni Motti réalisera une performance entre
le 18 septembre et le 13 décembre 2015

p. 37

@® PERFORMANCE 7 10.12/20H
Schick/Gremaud/Pavillon, 40 minutes
p. 45

® EVENEMENT/11.12/18H
Lancement du livre 30 ans du CCS a Paris
(discussions, projections et surprises)

p. 46
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© Gianni Mot

© Ingoodcompany
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Retourde flamme

Eclater, exploser, désintégrer, malmener, chahuter...
: |"artiste Roman Signer s'en donne a cceur joie.
: Par Rachel Withers

: mmm Roman Signer adore les anomalies ; depuis le début des années 1970,
i ilréalise des sculptures qui étudient la transformation de son sujet surla
i durée et sous'action des forces de lanature. Quand le résultat ne corres-
i pond pas tout afaita ce qu’il attend, ily puise un plaisir et une fascination
toute particuliére. Les matériaux qu’il utilise sont simples, des objets du
quotidien:tables, chaises, seaux, fiits, vélos, valises, ballons, cordes, élas-
© tiques et tuyaux, par exemple. Le processus auquel il les expose est tout
i aussisimple:illes propulse, en utilisant des courants d’air ou d’eau. Les
i objets flottent, coulent, volent, tombent, gélent, briilent et quelquefois,
grace aux compétences pyrotechniques de Signer, ils explosent. Au CCS,
il jouera notamment avec des ballons de maniére tres différente lors de
deux performances et présenteraune sculpture quiresteraen suspensle
i temps de lexposition. L’hélicoptére constitue son outil de travail préféré,
i aveclequel il « fait ses gammes » dans son atelier, avant de l'utiliser dans
i desprojets en public.

: Il ne pouvait pas se permettre lamoindre erreur technique danslaré-
: alisation de Vers la flamme - Ein Konzert mit Stérung (un concert avec
interruption) sur les bords du lac de Vernago (Italie), 'année derniére.
Cejour-1a,le modéle réduit cédait 1a place a un vrai hélicoptére, et 'objet
i chahuté étaitunradeau d’une taille impressionnante, transportant un pia-
: noaqueue. Au clavier, le jeune et téméraire virtuose islandais, Vikingur
: Olafsson, revétud’une queue-de-pie tres formelle et équipé d'un casque
antibruit. Il jouait un morceau d’Alexandre Scriabine composé en 1914,
i Vers la flamme. Cette performance ne doit pas étre comprise uniquement
i comme un amusant numéro d’équilibriste. Elle est basée sur une idée ori-
ginale de Peter Paul Kainrath, le directeur artistique du festival Transart
i de Bolzano. Lavidéo de Vers la flamme commence avec un long plan uni-
i quement sur le piano et le radeau qui semblent dériver, abandonnés, de-
vant’époustouflante coulisse des Alpes: une énigme visuelle insolite et
i grandiose. Les premiéres notes du poéme de Scriabine résonnent dans cet
i amphithéatre naturel. AYapogée du morceau, I'hélicoptére surgit dans
i le champ visuel de la caméra, puis il s’éloigne au loin sous les applaudisse-
ments du petit groupe de spectateurs installé surlesberges.

i Lalimpidité de la méthode employée est en cohérence avec les tout
i premiers travaux de Signer: création d’'un jet d’eau éphémeére en faisant

Roman Signer, Vers la flamme - Ein Konzert mit Stérung, 2014. © Roman Signer

exploser une charge danslelit d'une riviére peu profonde (Wassersdule, '
1976/77) ouvidéo d’un sac en plastique explosant au-dessus d'un champ
enneigé (Windsack,1980), par exemple. Or ces images plutot complexes,
avec des références historiques, culturelles, environnementales, auto-
biographiques, font écho a ses ceuvres plus récentes et montrent toute
I’évolution de son art. La piece de Scriabine, écrite au début de la Premiere
Guerre mondiale et un an avant sa mort, illustre le romantisme mystique :
du compositeur et semble refléter sa conviction que le monde allait périr
par le feu. La vision crliment apocalyptique de Scriabine choque avec l’at-
titude teintée d’absurde et ’humour noir, clairement anti-romantique de
Signer, fasciné parlabriéveté de lavie et laviolence des forces de lanature.
Cette ceuvre nous rappelle également I'importance de la musique dans la
vie de Signer. Son pére était d’ailleurs musicien professionnel. Elle évoque
un souvenir d’enfance ol rencontra deux voyageurs dans une forét qui :
écoutaient de lamusique classique sur un vieux gramophone. Cette situa- :
tion I'ainspiré ensuite dans sa propre conception de la nature comme stu-
dio. Enéchoacetintérét pourlamusique,le CCSaproposé a Roman Signer :
de projeter Restenfilme XX sous forme de ciné-concert. Ce film se compose :
d’un montage de chutes, suppléments, ratés d’actions et autres repérages.
Comme l'action, 4 proprement parler, en est absente, la musique est libre :
de créer une présence stimulante. Signer a accepté et délégué le choix du
musicien au CCS, qui a proposé le pianiste virtuose Yaron Herman. Une
rencontre artistique explosive en perspective ! mmm :

RW

FOCUS 06 « du 27 octobre au 1°" novembre

e vernissage mardi 27 octobre de 18h a 21h

Roman Signer

e projection (en boucle)

> Vers la flamme - Ein Konzert mit Stérung (2014, 8'40")

mercredi 28 octobre / 20h

e performance

Ballon mit rotem Band (création)
e ciné-concert

Restenfilme XX (1975-1989, 53')
films mis en musique par le pianiste Yaron Herman (création)



Pratique de gestes

Foofwa d'Imobilité investit le CCS pendant cing jours et
i cing nuits, et mise sur I'étirement du temps chorégraphique
: pour déployer une relation éthique avec le public.

: —— Par Anne Davier

;| mmm En 1998, je vois pour la premiére fois le travail de Foofwa d’Imobilité
i etje suis fascinée par les solos qu'il présente. Le jeune danseur vient juste
de quitterlacompagnie de Merce Cunningham, auprés duquel il a tant ap-
pris. Il retrouve Genéve, saville natale. « Je me donne deux ans pour voir si
i jaiquelque chose adire », confie-t-il alors. Le public n’en doute pas : vir-
i tuoseettéméraire, Foofwa éblouit déja. La gestuelle « cunninghamienne »
i estmagnifiquement maitrisée, mais plus baroque, au service d'un autre
proposencore en devenir.

© Mai2015, jecoursderriere Foofwad’ Imobilité surune route jurassienne.
Avecun tromboniste a ses cotés, le danseur relie en marchant-dansant La
Chaux-de-Fonds a Yverdon-les-Bains, via Neuchétel. C’est sa premiére
Dancewalk, soit une inscription chorégraphique de cent kilometres en
trois jours, proposée dans le cadre de la Féte nationale suisse de ladanse.
i Chaque métre fait'objet d’'une danse élaborée. I cherche & ne pas se répé-
ter, ne pas rester dans une forme confortable. Il est klaxonné, parfois suivi,
i dautres fois montré dudoigt. S'ils'économise pour tenir dansladurée, cela
i ne se voit pas. Foofwa en dancewalker accomplit une performance spor-
i tive, mais aussisociale, éthique et esthétique.

: Quand je l'aildché dans le village de Valangin, j’ai pensé que le danseur
découvert en 1998 ne s’est pas contenté de tenir ses promesses comme un
gentil garcon. Depuis dix-sept ans, avec sa compagnie Neopost Foofwa ou
ensolo, il entraine le public dans ses démarches exploratoires et se réap-
i proprie en tant que «chercheur en danse pratique et théorique » (c’est
ainsi qu’il se qualifie) ses moyens de visibilité, en dehors des cadres habi-
tuels, mais en bonne intelligence avec les institutions (la Fenice de Venise
i en 2012,le CND aplusieursreprises, laComédie de Genéve I'année pro-
chaine). La Dancewalk, reproduite depuis dans le cadre de courses popu-
laires a Bienne et Winterthour, tient a elle seule du mode d’emploi. La
i comprendre permet de saisir quelque chose d’essentiel dans la démarche
i artistique du chorégraphe.

: Que fait Foofwa lorsqu’il « dancewalk », et plus largement que fait-il
lorsqu’il danse ? Ilremet en jeule commun d’un geste, le performe et I'arti-
¢ culeavecles gestes duspectateur. En chemin, il explore ce qui circule, ce qui
i contamine et est mis en partage avec le public dans le travail sensible de

Foofwa d'lmobilité. © Gregory Batardon

son geste. Et se donne la possibilité de voir comment résonnent d’autres :
pas dans ses propres pas. Le philosophe Emmanuel Lévinas affirmait que
I’éthique est distillée dans le face-a-face. Les dispositifs intersubjectifs mis :
en place par Foofwa contiennentla possibilité d’'un partage du lien éthique
etson corollaire - une transformation pour le performeur comme pourle

spectateur.

Avec Jonathan O’Hear, codirecteur artistique de lacompagnie et créa- :
teur lumiere, Foofwa investit le CCS pendant cing jours, nuits comprises.
Sonbut ? Partager avec le public ce qu’il désigne comme «lapratique des :
gestes éthiques ». Le chorégraphe questionne : « Quest-ce que manceuvrer
un objet ensemble, pour que 'utilitaire ressuscite dans une poétique non-
utilitariste ? Qu'est-ce que se toucher lamain, et comment peut-on renou-
veler ce geste de salut pour qu’il (re)devienne don a l'autre ? Quest-ce que :
discuter de I'actualité du présent pour que le verbe ne soit pas futileetla :
rencontre avec I'autre vaine ? Quest-ce qu’oser donner, pour moins se :
craindre ?» Et de poursuivre dans la foulée ses recherches sur I’étirement
du temps chorégraphique (72 heures d’occupation au Théatre de 'Usine
en 2004, 100 heures a la Villa Bernasconi en 2006, et la Dancewalk dont il
est question plus haut). Dans 'espace galerie du CCS se brassent les gestes
quotidiens, I'utilisation de supports textuels et virtuels, une scénogra-
phie sophistiquée, les lectures de lettres personnelles, la prise de notes...
«J’aime montrer du fini, explique Foofwa, mais aussi du travail, de la créa-
tion en effervescence, dufonctionnement mis 4 nu, dela production conti-
nuelle. AuCCS, le spectateur entre dans notre fabrique ety participe. Notre
corps agit et bouge, alors que les gens et le monde extérieur viennenta :
nous. Nous verrons comment nous pourrons coexister, Jonathan etmoi, :
dansle travail et dansla performance. Comment notre processus de travail

se poursuit,commentl’illusion se confronte au monde réel. » mmm

Anne Davier est collaboratrice artistique al’ADC depuis 2000.

FOCUS 07 « du 3 au 8 novembre

e vernissage mardi 3 novembre de 18h a 21h

Foofwa d'Imobilité
& Jonathan O'Hear
e performance évolutive sur cing jours et installation

/Inutile: Don Austérité 2 (création)
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Performateur
immobile

i L'ceuvre d'Urs Liithi est pour I'essentiel mise en scéne

: ou, mieux, mise en forme - de soi-méme en tant qu'autre
. (et de I'autre entant que soi-méme). Reléve-t-il pour
autantde la « performance » ? —— Par Rainer Michael Mason

| mmm La performance,duterme que lalangue de 'impérialisme planétaire a
! installé dans I’historiographie de I'art au xx°siecle, est un genre artistique
souvent interdisciplinaire, non codifié, improvisé et « théatral », qui re-
{ monte aux visages peints des premiers protagonistes de I'avant-garde
! russe, apres 1910. Relancées dans les happenings du Fluxus américain au
tournant des années 1950-1960, rebondissant chez Yves Klein et Joseph
Beuys, réactualisées dans I'art corporel, les tres diverses actions menées
parlesartistes ontsans doute partagé d’une certaine maniere lavisée com-
munede supprimerles frontiéres entre I'art et lavie.

Alors que, souvent, ces actions impliquaient le spectateur, on se deman-

i dera quelle image les images (arrétées) d’Urs Liithi renvoient-elles au
regardeur et, a bien voir, du regardeur lui-méme ? Surtout sil'on garde a
l'esprit que l'artiste proclame, en 1972, I’ll Be Your Mirror et insiste par ail-
leursl’année d’aprés: This Is about You, fait-il savoir, installé sur une chaise,
aunetableisolée avecbouteille de vin et verre plein, dans un accoutrement
de travesti, seul face aux « voyeurs » qui défilent.

A Paris, au CCS, il faudra chercherlaréponse au gré des huit life perfor-

i mances ou«moments » qu'Urs Liithi a choisi de montrer sous laforme de
i photographies de 80 centimétres de haut, & trames linéaires proposant
i unenovation etune mise adistance des documents d’époque: Liithi als...
(Milan,1969), Bunny (Milan,1972), This Is about You (Rome, 1973), You Are
Not The Only Who Is Lonely (Naples, 1974), Mille rose rosse (Milan,1974),
The Lonely Saxophone-Piece (Florence, 1975), [Selfportrait di Urs Liithi,
in cui tu forse ti puo riconoscere] (Bologne, 1975), et enfin L'artiste est dans
i lacave (Genéve,1975).

Ne sont pas incluses dans cette suite les deux ceuvres vidéo de 1974,

Morird’amore et Orgasm,dans lesquellesle publicn’a pas puinteragiravec
¢ lartiste (précisons qu'a cette époque Urs Liithi ne s’est pas servi de lavidéo
¢ pourfixer ce qui aselonles circonstances été appelé « performances »).

L’'une des actions particuliérement exemplaires — et parlantes —- menées

i par Urs Liithi alieule 26 novembre 1975 au Musée d’Art et d'Histoire de

Urs Lithi, Mille rose rosse, 1974. © Jean-Pierre Maurer

Geneve, au fond de la grande salle vide, a main gauche en entrant, se dres-
saituniquement un immense buffet, somptueux et baroque comme un
autel a gradins propre aux cérémonies mondaines. Immergé au cceur des
canapés, des petits fours et des fleurs, on repérait un petit cartel portant :
cette simple phrase: Lartiste est dans la cave. Certains des visiteurs-spec-
tateurs finirent par le découvrir dans un recoin éloigné d’un sous-sol du
«grand musée » genevois: Urs Liithi, le visage encharbonné, pieds nus,
affalé sur une couverture a méme le sol, entouré d’un seau (pour quels
besoins ?), d'une bouteille de champagne et d'une radio-transistor, atten-
dait, silencieux, et fumait.

Les amateurs, dont un s’assiérabenoitement a ses cotés, saisirent-ils
alors ces messages obliques autant qu'obvies, a savoir que l'artiste se situe-
raitalafoisautréfonds eten marge - de I'institution (muséale), dela so-
ciété, des préoccupations communes ? On retiendra a tout le moins que
P’artiste mettait en évidence une coupure délibérée avec les invités préala-
blement conviés en son nom.

Christophe Cherix relevera perspicacement qu’Urs Liithi « gere ainsi
un ceuvre dans lequel, malgré les apparences, ce n’est pas tant l'artiste qui
estexhibé que le spectateur. Le personnage accroupi dansla cave, qu’il soit
ermite oudandy, regarde les gens passer, s’interroger, le plaindre, le mo-
quer, sans pour autant réagir. Il estun écran révélant 'émotion ou l'indiffé- :
rence des visiteurs quile cotoient et, en cela, il n’existe qu’a travers leurs
regards[...]. Lesroles sont ainsi renversés. C’est le regardeur qui est le sup-
port d’'une projection collective : une fois en tant que voyeur et une fois en
tant que mondain. »

En «prenant lapose » seulement, en «refilant » laction (laréaction) & :
son destinataire, Urs Liithi « performateur » met en ceuvre une autre éco-
nomie du genre, qui engage énergie et démonstration spectaculaire des :
plus réduites. En 1998, mollement étendu sur le flan, Urs Liithi léverala :
main pour laisser tomber devant lui une petite balle: Low Action Games.
Lartiste n’acessé d’étre un sage. mmm :

Rainer Michael Mason est historien d'art, conservateur.

FOCUS 08 - du 10 au 15 novembre

e vernissage mardi 10 novembre de 18h a 21h

Urs Lithi

e photographies de performances




Le son etl’image,
‘en toute complicité

: Le son est son matériau. Celui qui fut turntablist avant
- lalettre s'inscrit dans une logique performative et voit aussi
i ses compositions interprétées. —— Par Elisabeth Chardon

: mmm Oui, il produisait des sons en manipulant des vinyles dans les mémes
i années1970 oudesjeunes du Bronx commencaient A mixer et « scratcher»
sur deux platines jumelées. Une discipline qu’on appellera plus tard le
¢ turntablism. Sauf que le jeune Christian Marclay s’intéresse peu au hip-
i hop.Néen1955,ilafréquenté I'Ecole supérieure desbeaux-arts de Genéve
i avantde poursuivre ses études a Boston et New York. Il se nourrit des prin-
cipes de Fluxus, fréquente les clubs new-yorkais les plus expérimentaux.
i Tresvite, le son est son principal matériau.

i AuCCS,on pourravoirune courte vidéo de 1984, Record Players, ou des
i anonymes malménent des disques en les frottant et en les agitant comme
i des éventails devant eux, 2 vive allure. Il y a dans cette piéce un parfait
i sentiment d’urgence. Le disque n’est plus le support fragile d’'un enregis-
i trement interprété par des musiciens nommeés, mais devient lui-méme
un instrument trés concret. On verra aussi, de facon plus éphémere, I'ins-
tallation vidéo Gestures (1999), qui témoigne bien de I'esprit de ces années
¢ vinyle. Quatre disques sur quatre moniteurs disposés en un carré, cercles
i de couleurs au centre de cercles noirs, et les mains de Christian Marclay
quivont et viennent sur les surfaces, contrariant leur ronde, donnant nais-
i sance d'autres sonorités. Larayure honnie estici recherchée, fabriquée.
i «Jaiarrétédetravailleravecles disques etles tourne-disques parce que
i c’est trop compliqué pour voyager. Je cherche d’autres moyens de faire de
i lamusique, d’étre engagé dansle monde de lamusique. » Par exemple avec
des partitions, des notations musicales. I11lui importe de laisser une grande
part a 'improvisation, pour ses propres performances ou pour des com-
i positions proposées & des musiciens qu’il choisit pour leur capacité &
prendre leur juste place dans le processus. « Je ne suis pas un vrai compo-
¢ siteur, je donne un cadre, un tremplin. Méme la durée n’est pas indiquée. »
i Laconfiance est clairement établie avec Jacques Demierre qui sera a Paris
i Iinterpréte d’Ephemera, une partition mise au point a partir de documents
: visuelsrécoltés pendantdes années:do-ré-mietautres clés de sol ornaient
des menus de restaurants, des papiers de bonbons, etc. Le musicien gene-
¢ vois s’est plus d’une fois confronté aux partitions de Iartiste. « En mai, avec
I’ensemBle baBel, il a encore fait un travail exceptionnel dans un festival

Christian Marclay, Gestures, 1999. © Christian Marclay. Courtesy Paula Cooper Gallery

aBologne », s’'enthousiasme I'auteur. Confiance encore avec la harpiste
Hélene Breschand qui, lors de la méme soirée, interprétera Shuffle. L'ins- :
trumentiste a déja pratiqué ce jeu de 75 cartes également imaginé a par- :
tir de notations musicales collectionnées dans le quotidien. « Par contre, :
j’ai édité Shuffle comme une boite de jeu et je ne sais pas ce qu'en font les

centaines de personnes quil’ont acquis. »

Cet automne, Christian Marclay a une exposition au Aargauer Kunst- :
haus a Aarau, consacrée al'onomatopée. Ces derniéres années, il amulti-
plié les exercices visuels et sonores autour des « vcooum », « splash » et
autres « bong » utilisés par labande dessinée, et que les artistes du pop
artavaient déja fait leurs. Ainsi, Zoom Zoom est une piece performativea :
partir de graphies collectionnées dans des publicités ou sur des embal-
lages. « La vocaliste Shelley Hirsch est la seule avec qui je parviens ala :
partager, confie-t-il. Je lui propose une image, puis je réagis a ce quelle :
fait en lui en proposant une autre, et ainsi de suite. » C’est une autre forme :
de complicité qui lie John Armleder et Christian Marclay. Ils reprendront
au CCS un duo performatif trés inspiré que nous avions pu voir a I'Ecal !
lan dernier. Ils s’y faisaient les interprétes trés sérieusement facétieux de
John Cage, de George Brecht ou de La Monte Young. Mais aussi de créa- :
tions deleur cru. Comme ce Turntable Toss imaginé par Christian Marclay
en 1985, qui consiste a se faire des passes avec un tourne-disque en marche.
Autantdire que le folklore bernois ou toute autre musique enregistrée sur

levinyle enhoquette. mmm

Elisabeth Chardon estjournaliste a la rubrique culturelle du Temps.

FOCUS 09 « du 17 au 22 novembre

e vernissage mardi 17 novembre de 18h a 21h

Christian Marclay

e installation vidéo

> Gestures (1999)

mardi 17 novembre / 20h

e performances

Ephemera (2009, 30"), interprété par Jacques Demierre
et Shuffle (2007, 30'), interprété par Héléne Breschand
mercredi 18 novembre / 20h

e performance

Christian Marclay & John Armleder
Simultaneous Duo Version (2014, 60')
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Performance-sculpture,
etviceversa

: Des conditions processo-sculpturales de I'unité
i corps-ceuvre de Katja Schenker. —— Par Susanne Neubauer

: mmm Pourquoiles étres humains font-ils delasculpture ? Cette question est
siessentielle dans 'ceuvre de Katja Schenker que l'on risque de I'oublier.
Elle est — autant taboue que philosophique et historique — aussi tendan-
i cieuse que la question de'envie inhérente a tout étre humain d’étre en ca-
: pacité de créer sa (propre) image. Alere du «selfie », elle n’a jamais été
aussi omniprésente quaujourd’hui, et jamais encore aussi complexe. Le
i portraitsignifie ’'amour de soi au méme titre que 'amour d’autrui - on se
souvient des autoportraits au miroir du Parmesan (1523-1524), ou d’Henri
: de Toulouse-Lautrec (1882-1883), ou Pygmalion et Galatée de Jean-Léon
© Gérdme (1890). Ces ceuvres nous montrent a quel point cette relation
i entre image et homme est étroite et existentielle. Le portrait pose la ques-
i tionimpérieuse delavaleur du corps, de safragilité et de son c6té éphé-
i mere. Et ce nest pas tout: méme l’'espace vide, que le corps laisse derriere
i luidésquilbouge, devientune thématique pressante. Atraversdes ceuvres
inclassables, Katja Schenker pose toutes ces questions. Sculptrice, elle
i aime utiliserle procédé du processus. Artiste performative, elle dialogue
i aveclesobjets, elleleur attribue de nombreux concepts artistiques, des
i matérialités et des vivacités. « Je ne pense pas au résultat tout en travail-
i lant»,dit-elle (ce sont ses photographes qui mettent en images ce travail
i concentré et physiquement exigeant). La symbiose de I'artiste et de son
i matériau constituele fil rouge dans toute son ceuvre - cause d’effroi et de
¢ fascination tour atour. Le sublime, souvent balancé sous le regard du spec-
tateur, avec une ardeur magistrale, évolue dans I'ceuvre de Katja Schenker
de maniére plus subtile, silencieuse et sans rien perdre de sa force. Dans
durchtrieben (rusé-extrudé), elle essore de lourdes bandes de tissus colo-
i résjusqual’épuisement et jusquau moment ol elle place sur le sol ces
neeuds comme autant de sculptures entortillées. Dans moll (en mode mi-
i neur), elle étale 1200 métres carrés de papier blanc quelle a au préalable,
i etdurantplusieursjours, reliés manuellement, enune forme carrée. Apres
i avoir délié et donc transformé la sculpture d'une condition vers une autre,
ilyaensuite modification de I'espace. C’est le matériau qui sait se moduler,
! Partistesuitce processus avec grand intérét. Dans les travaux de Schenker,
le genre de relations quelle entretient avec autrui est un parametre incon-
i tournable pour réussir pleinement 3 appréhender sa maniére de penser.

Katja Schenker, moll, 2011, Kunstverein Konstanz. © Stefan Rohner

«Je souhaite éveiller dans mon public un sentiment de ce que je fais. »
C’est-a-direlaréaction spontanée du public, sa réaction physique et intel- :
lectuelle face a cette communion corps-matériau qui se modifie souvent
surune période assezlongue. Son approche est clairement dialogique, et :
elle appelle cette relation symbiotique ot appartenance, délimitation ain-
sique pénétration réciproque (et perméabilité) jouent un role éminem- :
ment complexe, une «ambivalence de I'intérieur et de I'extérieur ». Pour
Schenker, il ne s’agit pas d’une pure «interaction » et cecin’est pasle seul :
élément fondamental qui la différencie de ses collégues dans le domaine
de la performance. La documentation photographique de ces actions per-
formantes permet de révéler le processus de production de Schenker, pro-
cessus tout aussiimportant que la « vie d’apres » des objets qui en résultent.
Rencontre, c’estle moment d’'une auto-étreinte et de la décision de vouloir
donner unereprésentation a son propre corps. Leffigie est «'espace vide» :
créé par 'impression du corps, par le fait méme que le corps humain s’éloi- :
gne, ce qui permet a son tour a4 un nouveau corps sculptural d’advenir.
Celui-ci constitue en quelque sorte le cadre d’'une image, invitation a tou-
cher, alaisser quelqu’un d’autre prendre possession de ’espace. Cette
auto-représentation de I'artiste en tant que sculptrice n’est pas seulement
symptomatique de son mode de travail procédural et performatif, mais
constitue également son message, présent dans toutes ses ceuvres, sous
forme de questionnement existentiel: quelle est la définition de et la cor-
respondance entre condition sculpturale et agir existentiel ? Et ce, tou- |
joursanouveau, notammentaujourd’hui? mmm :

Susanne Neubauer est historienne d'art et curatrice.

FOCUS 10 « du 24 au 29 novembre

e vernissage mardi 24 novembre de 18h a 21h

Katja Schenker

e performance évolutive sur cing jours et installation
Peau articulée (création)
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Manon présente
«Manon »

: Pionniére de I'art multimédia et de la performance,

: elle thématise dés les années 1970 le sujet de la précarité
: de I'identité féminine: I'art de Manon est un

© « gesamtkunstwerk » (ceuvre d'art totale) de sa vie.

—— Par Daniele Muscionico

mmm Avertissementpréalable: cette artiste est sans pitié. Il suffitde jeterun
coup d’ceil ason Autoportrait en or (2014) pour le savoir. Manon, lauréate
du prix Meret Oppenheim en 2008, transforme lavie, synonyme de souf-
france, enart. Ce portraitestlasublimation d'une longue et pénible thé-
i rapie, réalisé avec un équipement médical d’apparence sadique. C’est une
i autre facette de Manon: un personnage artificiel qui peint ses souffrances
en or. « Manon ». Bien siir, ce n’est pas son vrai nom. Mais ce nom qu’elle
s’est donné est un signe de reconnaissance qui invite 'observateur: « C’est
¢ ici que je suis, et je suis ce que vous voyez en moi. » Manon, actrice de
formation et actrice par passion, qui représente des identités et des pro-
jections, se présente devant son public comme une femme séduite. Ce-
i pendant, c’est tout le contraire qui se produit, c’est elle qui fait claquer
¢ son fouet, c’est elle qui fait tourner notre imagination comme un cheval
¢ de cirque dans son manége. Manon exige le droit 4 autodétermination
i au-dela du genre - rétrospectivement, c’est trop tot, dans un monde de
i lart dominé par la gente masculine. A la méme époque que Yoko Ono,
i Valie Export ou Lygia Clark, et encore avant Cindy Sherman (et sans
connaitre leurs idées artistiques, car Manon travaille en solitaire), elle a
© été la premiére artiste A essayer des roles féminins dans 'espace public.
i Manon est également la premiére 4 inverser les roles entre la perfor-
meuse et le public. Elle invente méme, et ¢’est visionnaire, des alter ego
i dusexe opposé.

: Avecle Boudoir rose saumon (1974), elle allume a4 Zurich laflamme fémi-
niste. Elle invente ainsi, comme en passant, le concept de ’art environ-
i nemental. Manon emmeénage dans un musée avec sachambre & coucher,
i décorée daccessoires érotiques et glamour: scandale ! En fait, 'artiste an-
ticipe ce pourquoi, vingt ans plus tard, Tracey Emin sera nominée pour le
¢ prix Turner. Elle n’est pas dans son boudoir, seule la chaleur étouffante de
i la piéceincarnelaréputation sulfureuse de cette femme artiste, un comble.
{ Lartisteest présent (1977) est le titre d’'une autre série de seize images
i avec live show de la méme époque. En 2013, elle la remet en scéne trés

Manon, Manon Presents Man, 1976. © Manon

légérement modifiée sous le titre de Persona. A cette époque déja, elle
cherche a briser son image et nos attentes. Manon se démultiplie par le :
biais de figurantes qui jouent Manon. Elle démontre ainsi I'absurdité
du concept d’identité. Personne ne se rend compte qu’elle lance ainsile

débat surl’original et sa copie d’une grande actualité aujourd’hui.

Danslaméme veine, elle travaille dans une ses premiéres performances
La Vieenvitrine 1975/1976) — une sorte de Facebook avant I'heure -, ou
elle s’exhibe publiquement dans une vitrine, entourée de photographies
et de textes de la presse glamour italienne. Avec La Fin de Lola Montez
(1975), elle exprime son combat contre ses propres peurs. Elle s’'enferme
dans une cage A fauves, vétue d’'une combinaison noire catsuit et, malgrésa :
claustrophobie, se laisse ficeler les pieds et les mains, comme lalégendaire :
maitresse du roi. Maintenant, Manon crée son propre produit, son propre :
fétiche. Le «tableau vivant » avec sept hommes, Manon Presents Man
(1976), est probablement une de ses premiéres ceuvres qui a fait le plus
de bruit. Comme toujours, elle s’occupe de tout, le zoo humain, le décor,
les costumes, une mise en scéne rigoureuse. Et comme toujours, elle
inverse les roles: cette fois-ci, c’est lafemme qui choisit seshommes selon
ses envies et les expose, et non I'inverse comme depuis des temps immé-
moriaux. Dans son Manuel de travail (1977), 'artiste nomme ces hommes

«7archétypes desannées1970 ».

Manon s’intéresse a la construction et a la déconstruction de I'image, :
mais elle nest pas seulement une enfant de son époque, elle est également :
une analyste de son temps. Qu'aprés lamise en scéne spectaculaire de
Manon Presents Man, elle quitte la Suisse pour se réinventer a Paris n’a
rien de surprenant. A Paris, elle serase le crane, détruisant ce quisymbo- :
lise labeauté et joue devant son appareil photo La Dame au cranerasé :
(1977-1978). Elle se montre nue, de la téte aux pieds, écran pour chaque :

effroi quiengendre ’art. mmm

Daniele Muscionico est journaliste indépendante et critique d'art
pour Neue Zlircher Zeitung, Die Zeit ou encore Emma.

FOCUS 11 « du 1°" au 6 décembre

e vernissage mardi 1er décembre de 18h a 21h

Manon

e projection

> Manon Presents Man (1976)

Lagrandeillusion

Gianni Motti présente un ensemble de vidéos chroniquant

i son expérience avec un illusionniste, une dalle a I'empreinte
. de son pied, une vidéo quile présente tel le cobaye

. d'une expérience et une performance encore secréte.

: —— Par Timothée Chaillou

{ mmm Précédemment, Gianni Mottia jeté del’encre sympathique entre deux
i ceuvresde I'exposition Les Immatériaux au Centre Pompidou (Magic Ink,
1985) ; brigué le siege de la Maison-Blanche (Motti 96°,1996) ; ouvert un
i cabinetde psychologue (Psy Room,1996) ; détourné un car de touristes ja-
ponais pour visiter une exposition (Pathfinder,1997) ; infiltré la 53¢ ces-
i sion des Droits de ’homme, en occupant le siége du délégué indonésien
(ONU, intervention,1997) ; présenté son horoscope sur Canale 3 Toscana
(Horoscope, 2001) ; placé des gardes suisses al’entrée du Swiss Institute
: de New York (Swiss Guards of Vatican, 2001) ; reformé le groupe Bloody
i Riotpourun dernier concert 4la Villa Médicis (Bloody Riot in concerto,
2002) ; demandé a un détachement de militaires américains de sécuri-
ser la Biennale de Prague (Blitz, 2003) ; placé un policier en pleine médi-
tation au centre de la Frieze Art Fair de Londres (Pre-Emptive Act, 2007)
i etbien d’autres performances qui se déplacent du c6té de la situation, de
! Tintervention.

Ainsi, Gianni Motti exerce une pratique «insulaire » de la performance

i quine dépend d’aucune régle communautaire ou scénique. Il joue de I'im-
i provisation, delaspontanéité et du « laisser-venir » hasardeux en fonction
du contexte et de lasituation danslesquelsil agitet crée. Ses actions s’ac-
i complissent danslavie quotidienne discrétement, presque sans s'en aper-
! cevoir, touten étantdesactes signifiants. Elles entretiennent aveclavieun
: rapport de continuité direct, en maintenant une capacité d’intervention
© active - pour créerune attention particuliére, faire bougerles consciences
endormies et éleverlapensée. En 1994, Gianni Motti rencontrale magicien
i Mister RG et devint son éléve pendant deux semaines. The Big Illusion
(1994-1995, 60’ en boucle) est un ensemble de six vidéos montrant cet
i incongru duo en exercice: Motti lévite au sommet d’'une montagne, se re-
i trouve dans une grande caisse transpercée par de longues lames tran-
i chantes, apparait dans un ensemble de large tissus volant au vent, au bord
¢ dunprécipice, porte une cage surla téte qui sera ensuite transpercée par
des couteaux, porte une boite métallique mettant le feu a sa téte et place sa
{ main atravers unanneau tranchant.
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'

Gianni Motti, The Big lllusion, 1994. © Gianni Motti

Jusqu’en 2010, Gianni Motti n’avait jamais mis les pieds en Belgique.
Invité a exposer a Bruxelles, chez D+T Project, les directeurs de la galerie
l'ontattendu al’aéroportavec unbac de ciment frais pourimmortaliser son
premier pas foulantle sol belge, le 9 février 2010 407 h 55. Ladalle est'em-
preinte de cette performance. En 2005, Gianni Motti parcourut a pied le
tunnel désert du LHC (Large Hadron Collider), le plus puissant accéléra-
teur de particules au monde installé au coeur du CERN, qui a pour mission
dereproduire les conditions primordiales de 'univers, les instants qui ont
succédé au Big Bang et la disparition de 'antimatiere. Un an aprés cette
marche, Gianni Mottiretourne au CERN. Pour Cosmic Storm (2006,30’ en
boucle), il se filme dans la salle du détecteur qui permet de capter et de vi-
sualiser les rayons cosmiques - ces particules invisibles qui tombent sans
arrétsurnotre planéte, en nous traversant de toutes parts - grice ades mil-
lions de fils extrémement fins. Motti est immobile, assis au milieu de cette
salle, filmé en infrarouge (pour étre visible dans 'obscurité dela salle). Il
ressemble Aun objet d’étude, un sujet d’expérience, un cobaye sous surveil-
lancebombardé d'une multitude de faisceaux lumineux.

Jusqu’aujour de sa performance au CCS, entre le 18 septembre et le
13 décembre 2015, Gianni Motti ne dirarien de ce qu’il fera: « La perfor-
mance est devenue une forme de spectacle bien rodé. Tout y est prévu a
P’avance. Aucune prise de risque. » Rien ne sera dévoilé en amont, le secret
sera gardé, le mystere préservé: « J’aime qu'il y ait quelque chose d’obscur
derriére une ceuvre. C’est presque une conspiration. Une ceuvre d’art pour-
raitdire:“A quiprofitele crime ?” Et dans le cas précis de laperformance au
CCS, Mottirajoute: «sic’estuncrime, il serapassionnel ». mmm :

Timothée Chaillou est critique d'art et commissaire d'exposition indépendant.

FOCUS 12 « du 8 au 13 décembre

e vernissage mardi 8 décembre de 18h a 21h

Gianni Motti

e installation vidéo

> The Big lllusion (1994, 60')
e sculpture

> First Step in Belgium (2010)
e performance

entre le 18 septembre et le 13 décembre 2015
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JohnArmleder:
legrand écart

i John Armleder prépare une surprise pour les 30 ans
: du CCS. Pas la peine d'insister, il n"en dirarien... ou si peu.
i —— ParLinn Levy et CCS

mmm «Jenefaisaucune différence entre la peinture, la performance, 'ins-
: tallation. Je ne crois pas en ces catégories. Elles nous embarrassent plus
quautre chose.» En digne héritier de Fluxus, John Armleder sourit, laisse
¢ flotter une sorte de flou, puis marque une petite pause. Avant de dévoiler
i quelques détails de la performance quil accomplirale 8 octobre prochain
i auCCSs.

«AVlinstar de mes peintures, tout sera prévu, pensé avant l'exécution
i delatache. Mais une fois que cela se fabrique, une fois le tout mis en ac-
tion, tout pourra arriver. Et le détail, 'accident sont toujours intéres-
: sants. A dire vrai, ils me touchent davantage que le contenu véritable,
qui, lui, est connu. » La performance intitulée Events 1967-2015 consis-
tera en une série de pieces — des « concerts » pour la plupart -, certaines
i déjaréalisées dans le passé, d’autres produites pour la premiére fois.
Toutes seront reliées entre elles, formant ainsi un moment inédit, qui
dureraentre une heure et une heure trente. En novembre, John Armleder
i et Christian Marclay reformeront le duo de Simultaneous Duo Versions,
i quilsavaient présenté en mars 2014 4 I'Ecole cantonale d’art de Lausanne
(Ecal) avec deux chapitres intitulés respectivement Mostly Silent Music
i et Mostly Noisy Music.

Les deux artistes, positionnés en miroir, agiront de facon simultanée,
«mais chacun a sa facon ». Sur scéne, deux pianos, deux batteries, deux
© tables, etc. La premiére partie sera dédiée & John Cage et 4 son légendaire
4°33” de silence si « plein ». La deuxiéme partie, elle, consistera notam-
i menten uneséried’hommages performatifs. mmm

¢ Linn Levy estjournaliste culture et collabore au magazine Edelweiss.

jeudi 8 octobre / 20h

i @ performance

- John Armleder
Events (1967-2015, 1h30)

mmm John Armleder est insaisissable. Il est a la fois une figure essentielle
pour lascéne artistique genevoise et suisse, et une icone de I'art contem-
porain international, qui fascine et interpelle, au point que Maurizio
Cattelan faconne une poupée a son effigie ou que le critique d’art italien
Luca Cerizza intitule un projet If was John Armleder (What a curator is
not supposedto do).

Avec ses amis du groupe Ecart, il considére d’abord la pratique de l'art :
sur le méme plan que celle de I'aviron, la dégustation de thé ou I'excursion
pédestre, mais a partir du Ecart Happening Festival, en 1969, cette pra-
tique devient plus réguliére. Ecart ouvre sa galerie en 1972 et développe
un programme d’expositions, d’events et d’éditions qui inscrit Genéve dans
le réseau international de Fluxus. Le Ecart Performance Group & Guests
(EPG&G), créé en1974, implique des artistes de la scéne genevoise tels que
John Armleder, Carlos Garcia, Patrick Lucchini, Gérald Minkoff ou Muriel
Olesen. Lartiste américain Ken Friedman - qui déclare avoir été nommé :
par George Maciunas «directeur de Fluxus West » —, contribue aux liens
entre Ecartetlascéneinternationale.

En 1977, le EPG&G présente et joue un récital de performances au :
Centre d’art contemporain de Geneve, dont le premier Fluxconcert pro-
posé en Suisse, des pieces de George Brecht, Alison Knowles, Robert Bozzi,
ainsi que lapremiere mondiale de Clown’s Way de Dick Higgins. En 1979,
Ecartinvite Manon pour une exposition et une performance, etle EPG&G
donne un Dada Recital pour vingt-quatre exécutants au Musée d’Art et '
d’Histoire de Genéve. John Armleder donne aussi une conférence-per-
formance sur Fluxus etle néo-dadaisme. En 1980, le groupe Ecart — John
Armleder en particulier - est trés impliqué dans lexposition Fluxus & Co
au Musée d’Art et d’Histoire de Genéve, notamment avec un Fluxconcert :
for George Maciunas.En1981, John Armleder et Ecart organisent et jouent
des performances au Kunstmuseum de Lucerne, dans I'exposition CH’70-
80°.Dés1982, Ecart se résume 4 John Armleder.

John Armleder, habité par la pensée de John Cage, a aussi fait de I'art :
relationnel avant I’heure, en servant du thé. Il a donc pratiqué la perfor-
mance dés les débuts de son activité artistique. Bien apres les années his- :
toriques d’Ecart, il en a présenté notamment aux Kunsthallen de Berne
(1999) et de Zurich (2004), au National Art Center (NAC) a Tbilissi (2005),
au Cabinet des Estampes a Genéve (2006), a ’ICA de Philadelphie, au
Mamco a Geneve (2007), a Forde a Geneve (2011), ou plus récemment a :
I'Ecal d Lausanne (2014) ou & I'église di San Paolo Converso a Milan (2015).
Pour le 8 octobre au CCS, il prépare donc une surprise... Rappelons 'une
de sesformules: « En général je pense spécifiquement aun projetetje finis
par en construire un autre. Ensuite, joublie ce que je fais et j’arrive avec
quelque chose dontjene saisrien. » mmm :

ccs
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Ladouceurdevivre
selon Marius et Gregory

A Paris, Marius Schaffter et Gregory Stauffer feuillettent

. unlivre d'images sages et présentent au public un miroir
i alafois bienveillant et dérangeant.

: Par Marie-Pierre Genecand

mm «Etreensembleet que cavoyage ! » Ce souhait, alafois simple et ambi-
i tieux, pourrait résumer alui seul la démarche du duo Schaffter & Stauffer,
i deuxartistes suisses, nés a Yverdon-les-Bainsil yatrente-quatre ans,dont
les travaux, d’'une extréme simplicité apparente, visent arien de moins que
: «célébrerlavie et partager avec le spectateur un moment chargé d’inten-
sité». C’est Gregory Stauffer, performeur et chorégraphe qui parle ainsiun
! beau jour d’été. Mais, pour avoir vu Introducing Schaffter & Stauffer, ba-
lade surréaliste entre exposition, tennis, danse et spa, il est stir que Marius
i Schaffter, comédien et géographe, pourrait tenir le méme propos. Ils se
i sont connus sur les bancs de I'école 210 ans, ont créé ensemble un groupe
derock expérimental lorsqu’ils étaient adolescents. A20ans, ilsont méme
© projeté de fonder une ferme musicale dansle Jura. « Pour nous, créer, c’est
© un état d’esprit, une maniére d’étre au monde. Il n’y a pas de cassure entre
! lavie etlascéne, entre le studio et le plateau. Dans nos spectacles, on valo-
rise simplement ce quon vit, ce qu'on partage », explique Gregory en évo-
i quant Pamitié profonde quile lie 3 Marius. « Cette confiance réciproque
nous permet de travailler sur la présence. Lorsqu'on va voir une perfor-
mance, quest-ce quon retient ? La finesse du contenu oul'intensité del'in-
terprete ? Regardez Ivo Dimchev ou Benjamin Verdonck, ce qui frappe
chez eux, c’est surtout ce qu’ils sont, moins ce qu’ils font. » Tout de méme,
i quitte a courir les théatres locaux et européens, autant raconter quelque
chose,non ? « Ce quonraconte ? Une attention au paysage, al’espace, au
i temps. Lavalorisation du moment. » Principe trés bouddhiste, qui corres-
i pondbien aladouceur quise dégage de Gregory Stauffer. En méme temps,
i cesdeux-lasontjoueurs. « Ils passent d’'une confession a une farce théa-
¢ trale, d’'un rituel sacrificiel d un ultrahappening, d’un exploit sportif a leur
¢ propre disparition, et mettent ainsileur duo 4I'épreuve de la performan-
i ceautantqu'ils se servent de lareprésentation théatrale pour se faire un
i nom», écrivait Myriam Kridi en 2014, lorsquelle programmait le duo au
i Théatredel’Usine aGenéve.

i Etclestvraiquilfautlire entre leslignes face au travail de ce tandem.
Aller chercher derriére la candeur de la proposition. Dans Introducing

Marius Schaffter & Gregory Stauffer, Introducing Schaffter € Stauffer. © Jéréme Stiinzi / Dorothée Thébert Filliger

Schaffter & Stauffer,ily aune vraie ambiguité. Ces deux jeunes hommes
qui présentent des tableaux, jouent au tennis, parlent de leurs bobos, :
créent de lamusique comme des ados, ces deux fils de bonne famille sont- :
ils vraiment aussi sages qu’ils le montrent ? Ou leur apparente naiveté :

cherche anousrenvoyer aune certaine vanité ouvacuité ?

Introducing Schaffter & Stauffer est une traversée étrange. Tout débute
danslefoyer du théatre oli sont exposés des tableaux plutét maladroits que :
Gregory Stauffer présente avec sérieux, expliquant que ces toiles ont été ac-
quises et/ou travaillées a des moments précis de lavie du duo. Souriants,
les spectateurs hésitententrel'incrédulité etlasympathie. Seconde étape, :
dans lasalle. Le public ne s’assoit pas sur les gradins, mais tout autour du
plateau,dosaumur. L4, les spectateurssont invitésafermerlesyeuxetase :
détendre aufil d’un exercice de relaxation. A nouveau, cette extréme bien-
veillance séme le doute: les deux artistes sont-ils animés par unréel souci :
debien-étre ou selivrent-ils a une stigmatisation du « care », cette nouvelle :
tendance anglo-saxonne pour Occidentaux inconsolables ? De fait, le mo-
mentest agréable et, si on se préte aujeu de lavoix sereine, on se détend.
Dans la foulée, un concert kitsch, avec accords basiques et rythmique élé-
mentaire dans un décor de guirlandes populaires, prolonge cet espritde
minimalisme candide. Comme le ferala séquence de tennis, plus tard, une
fois que les spectateurs ontregagné les gradins. Les deux drdles tapent la
balle avec une vraie implication et, la encore, difficile de savoir, sion assiste
Aun exercice de pleine conscience corporelle ou A une critique déguisée :

desloisirsderiche...

Elle est peut-étre 13, la force de ces deux artistes qui ménent également '
leur carriére en solitaire. Laisser chaque spectateur libre de voyager com- :
me il Ventend dans ce livre d'images sages, de se chercher dans ce miroira :
la fois doux et dérangeant, et libre au final d’évaluer la dimension et laréa- :

lisation de ses propres ambitions. mmm
MPG

mercredi 14, jeudi 15 et vendredi 16 octobre

Marius Schaffter & Gregory Stauffer

mercredi 14 octobre / 19h30
e hors les murs / Musée de la Chasse et de la Nature

Dans le salon de Schaffter er Stauffer (2014, 1h10)

jeudi 15 et vendredi 16 octobre / 20h

e Centre culturel suisse

Introducing Schaffter er Stauffer (2014, 1h10)
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Cadredynamique

. Yan Duyvendak présente sept solos de son répertoire, ou
. il joue avec I'image vidéo. Une «rétrospective » qui zigzague
: entre Matrix, Céline Dion et le Malin.

Par Eric Demey

mmm 3, Yan Duyvendak reproduit surscene, en synchro avecl’image, mais
. sansla magie du trucage cinématographique, les incroyables acrobaties
du combat final de Neo dans Matrix. Ici, il se transforme en personnage de
jeuvidéo qui, en vision subjective, tire sur tout ce qui bouge. La encore, il
! chantea capella et avecle plus grand sérieux quelques standards de varié-
! téstraitantdela figure de l'artiste (Cézanne peint de France Gall, le fameux
Blues du businessman, etc.). Quelsliens entre ces performances ?

Yan Duyvendak aime sortir du cadre et déplacer les lignes. De la pra-

! tiquesi hétérogene delaperformance, il retient avant tout qu’elle est née
i avec I'idée fédératrice de briser les dogmes. En 1995, plasticien de for-
mation, il s’ennuie 4 exposer et se mue donc en performeur. « Je décide de
faire de larevue dans les arts visuels, explique-t-il. Je monte un récital
i didioties. Debout sur une bouche d’aération de la cour de la Cité des Arts,
i vétu d’une robe qui cite autant Edith Piaf que les costumes de gladiateur,
i jenchaine les tubes devant un parterre de résidents, d’artistes, d’initiés
i etdeprofessionnelsdumondedel’art.»

Dérivé de ce tour de chant, Keep it Fun for Yourselfseraprésenté al’oc-

: casion de PerformanceProcess. Avec elle, six autres performances qui
i déclinent ce mantrades cadresadéborder.

A commencer par le cadre le plus universel, celui de ’écran de télévi-

sion. Dans Dreams Come True, Yan Duyvendak compulse et rejoue les
© instants types des émissions de télé-réalité. Dans Une soirée pour nous,
le spectateur se retrouve comme chez lui, 4 zapper entre un concert de
Céline Dion, un film de guerre, une pub pour Kinder et la confession d'une
i mére de transsexuel, avant qu’il n’entame une sorte de télé-karaoké. Le
but? Non pas de signaler une facile dénonciation de labétise que le petit
écran véhicule, mais rejouer les scénes de la télévision, hors cadre, se les
i approprier, littéralementles incorporer et observer commentelles nous
i touchent, nousaffectent.

Images toujours, My Name Is Neo reproduit donc a ’échelle humaine

i les acrobaties trafiquées des scénes finales de Matrix. You’re Dead rend
i présentl’homme quitire, et qwon ne voit jamais dans les jeux vidéo, autre-
ment qua travers sa vision subjective. Ou est 'homme, ’humain, ’huma-
i nitédanslesdéferlements d’images ? L'interrogation n’est pas uniquement
i contemporaine. You Invited Me, Don’t You Remember ?dialogue avec des

bandes sonores de films américains ou la question du mal, du Malin, est
récurrente a travers les époques.

L'image & déborder, enfin, ce sont ces représentations du réel que l'on :
s’élabore soi-méme, au fur et a mesure de savie, en self-service pour ainsi
dire. Comme cette petite histoire dela performance éponyme, mélangeant :
imaginaire amoureux et clichés mélodramatiques, que Yan Duyvendak :
crée en promenant sacaméraenrelais d’un moniteurvidéo.

Continuant a sortir des cadres, il arpente aujourd’hui ’espace - par
bonheur de plus en plus étendu - oli se retrouvent mélésle théatreetla
performance. Et ses spectacles, dans la droite ligne de laperformance,
mélangent toujours 'intime et le politique. Dans Made in Paradise, par
exemple, avec le performeur cairote Omar Ghayatt, il testait 'accepta- :
tion de l'autre, I’Oriental, & la suite des événements de septembre 2001.
Cette saison, il crée une comédie musicale, Sounds of Music, qu'on pourra
découvrir aux Amandiers du 2 au 9 octobre 2015. Changement de cap? :
Non. Ilya dans 'univers de Yan Duyvendak un réel gott pour une culture
pop, aux limites du kitsch, qui contraste toujours avec la gravité de son
propos. Dans cette comédie musicale, comme dans les performances de
PerformanceProcess, son travail oscille ainsi toujours entre le plus grand
sérieux et une désopilante ironie, souterraine, entre le plaisir inévitable
du divertissement et la nécessité « d’éclairer 'aveuglement de la comédie
dumonde ». m=m :

Eric Demey est journaliste culturel pour la revue Mouvementetle journal La Terrasse.

mardi 20, mercredi 21, jeudi 22 et vendredi 23 octobre / 20h

e performances

Yan Duyvendak

mardi 20 et jeudi 22 octobre / 20h

Keep it Fun for Yourself (1995, 10')

Une soirée pour nous (1999, 15')

You Invited Me, Don’t You Remember (2002, 17')
You're Dead! (2003, 30')

mercredi 21 et vendredi 23 octobre / 20h

Keep it Fun for Yourself (1995, 10')

Dreams Come True (2003, 23')

Self-service (2003, 15')

My Name Is Neo (for fifteen minutes) (2001, 15')
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Ccomme Queer

i La chorégraphe Alexandra Bachzetsis se lance
. dans une introspection dansée empreinte de féminisme.

i —— Par Pierre Bal-Blanc

. mmm A Piece Danced Alone, une piece dansée seule, que le public a pu voir
en 2011 dans deux versions successives, sur le plateau du Centre culturel
suisse de Paris et dans une version exposition au CAC Brétigny, propose
i le paradoxe d’étre exécutée par deux interpretes. Ce jeu en miroir vise a
rendre illusoire I'unité du sujet, en exposant son ambivalence, son inter-
changeabilité, peut-étre méme la schizophrénie de 'auteur interprete, et
i amorce, par 'intrusion de postures liées au corps de ballet, la perte d’origi-
! nalité dansun exercice fondé surla reproduction.

i Danssadernitre piece From A to Bvia C,1achorégraphe revient sur cette
introspection, enincluantlesinitiales de son propre nom: Alexandra
Bachzetsis, dans le systéme impersonnel de I’alphabet, peut-étre pour
ouvrir lavoie vers « C », qui exprime une véritable mutation en direction
d’un corps collectif ou, comme on va le voir, selon une hypothése d’un en-
i gagementqueer delachorégraphe.

: Les actions de conversion d'un champ dans un autre (de ’apprentissage
au spectacle), de traduction d'un régime vers un autre (de I’écriture au
geste), de transcription d'une pratique vers une autre (du sportaladanse),
i sontessentielles dans la pratique de la chorégraphe. Pour reprendre une
i terminologie queer, ces « transitionings » sont vécus par exemple dansla
i piéce From A to Bvia Cautour d’'un pivot central, formé par le dispositif
i d’un tableau vivant inspiré de la Vénus a son miroir de Diego Vélasquez.
i Son ingénieuse adaptation a une caractéristique fondamentale, en ce que
¢ lachorégraphe qui inscrit son visage comme reflet dans cette composition
n’utilise pas un miroir, mais un circuit fermé vidéo en direct. L’écran plat
i divulguele visage de la chorégraphe, présenté comme ajustable a celui
i dudanseurallongé de dos. Indifférent au genre, Cupidon lui aussiales
traits de la tres « garconne » danseuse Anne Pajunen. Le dispositif est en-
i tierement fondé sur une indifférenciation des sexes; des sexes devenus de
simples roles interchangeables, comme ceux de spectateur, danseur ou de
¢ chorégraphe.

i Laversiondela Vénus a son miroir ¢Alexandra Bachzetsis présente un
corps morcelé, soumis au marché del'offre et delademande, au centre d'un
i plateauqui devientun étalage. Elle mutile 'objet du désir masculin en don-
i nantavoirundos athlétique etrobuste dontle reflet duvisage arbore des
: traits féminins. En celason acte s’apparente sans doute plus 4 celuidela

Alexandra Bachzetsis, From A to B via C, 2014. © Alexandra Bachzetsis en collaboration avec Julia Born et Gina Folly

célebre suffragette Mary Richardson qui, le 10 mars 1914, de plusieurs :
coups de hachoir de cuisine produitun geste féministe iconoclaste, envan- :
dalisant le tableau de Vélasquez 4 la National Gallery de Londres. Mary :
Richardson souhaitait problématiser I'oppression patriarcale en atta-
quant le regard masculin porté sur la croupe d’un des plus beaux corps
féminins représentés, alors quau méme moment, on incarcérait la mili- :
tante féministe Emmeline Pankhurst, 'un des plus beaux esprits mo- :

dernes, selonelle.

Dans ses « Lettres de feu » publiées en 1914 dans le journal féministe
Dreadnought, Mary Richarson explique : « Mes hiéroglyphes sur la Vénus

de Vélasquez seront pluslisibles pourles générations futures. »

On est bien d’accord avec elle ! D’ailleurs le hachoir brandi par Mary
Richarson nefait-il pas écho a celui que manipule I'artiste Martha Rosler :
audébutdesacarriére en 1975 danslavidéo Semiotics of the Kitchenpour :

les mémes raisons féministes, pres de soixante ans plus tard ?

Les costumes d’écorchés utilisés par Alexandra Bachzetsis pour ses
danseurs soulignent la conscience d'une mobilisation entiére et presque
obsceéne de son corps et de celui de ses interpreétes. Ils font écho aussiala
disparition des pendrillons qui laisse apparaitre les corps au repos dans la

version exposition de A Piece Danced Alone.

Leslacérations de Mary Richardson, lasubstitution d'un corps queera :
celuidelaVénus par Alexandra Bachzetsis, ces gestes convergent vers une :
quéte de vérité, en réincarnant, par 'exces de présence, des figures fixées

dansleregistre delareprésentation. mmm

Pierre Bal-Blanc est critique d'art et commissaire d'exposition indépendant.

vendredi 23 et samedi 24 octobre / 20h30

e hors les murs / Centre Pompidou - Grande salle

Alexandra Bachzetsis
From A to B via C (2014, 45')
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Jouersouslasurface
_des choses

Au cours d'une longue performance exclusivement
adressée aux femmes, l'artiste San Keller va ouvrir
. le dialogue, allongé dans un lit. —— Par Linn Levy

mmm [lya,dansl'ironie, un espace salutaire, une distance, souvent l1égere,
parfois impalpable, mais toujours providentielle, qui permet a’homme,
perpétuellement empétré dans lanorme, d’étre véritablement humain,
i dedanserlavie. « Mon travail estune pratique relationnelle, dévoile San
i Keller. Reproduire ce qui a déja été fait, rejouer une exposition, refaire
une conférence ou organiser une exposition classique au sein d’une insti-
tution ne m’intéresse pas. Bien siir que je produis aussi des pieces, des
objets oudes photographies - le visuel estun aspect tres important de mon
travail -, mais je privilégie le contact. J’aime la performance, une pratique
ou I'instant, éminemment subversif, est fondamental. Je choisis toujours
de confronterles gens alanorme. Non pour les mettre au défi - il ne s’agit
i aucunement de donner des lecons -, mais simplement pour qu’ils pren-
i nentconscience delaforce des conventions sociales et culturelles quiles
i environnent. Et pour ce faire, Phumour et le jeu sont des outils fondamen-
¢ taux pourmoi.»

i Enplus de questionner les standards culturels et sociaux, I'iconoclaste
artiste, né a Berne en 1971 et Zurichois d’adoption, s’est, dés ses débuts,
i interrogé surle role paradigmatique de l'artiste contemporain. « J’ai com-
{ mencé ma pratique en remettant en question le monde de I’art et je lutte
i dailleurs encore avec I'idée méme de “métier d’artiste”, glisse-t-il. J'ai dé-
cidé d’inventer mes propres structures, de proposer une sorte de “service”
etj’entre en contact directement avec le public. J’aime les expérimenta-
i tionsquiouvrentlesprit,un peualamaniére dessurréalistes. J’ai toujours
i préféré irriter plutdt que de servir. Mais toujours par le rire ou A travers le
décalage. Et cette fois-ci,au Centre culturel suisse de Paris, je vais m’adres-
¢ serplus particuliérement aux femmes. J’ai décidé d’appeler cette perfor-
i mance Je suis vos hommes. »

i Untitre qui méle singulier et pluriel pour mieux dévoiler I'idée d'un
«face-a-faces »: San Keller se tiendra en effet seul, allongé dans un lit, face
i duneassemblée exclusivement féminine qui aura toutleloisir de lui poser
i des questions ou de lui faire des propositions. Il s’agira d’'une longue per-
formance de plusieurs jours (du 4 au 8 novembre 2015) qui se déroulera
i déslouverture et jusqua’heure de la fermeture de I'institution. « Mes

réflexions sur les relations homme-femme ont été mon outil pour penser :
et élaborer cette performance », dévoile ’artiste qui, a ’heure ot nous
mettons sous presse, 'avait pas encore tracé tousles contoursdelamiseen |
ceuvre de son projet. « Pour préparer Je suis vos hommes, je suis en contact :
étroit et régulier avec des collegues et amies femmes. Nous évoquons leur :
place, leur réle, leurs envies en matiere sexuelle, leur relation avec les
hommes, nous parlons des questions ou méme des instructions quelles :
voudraientdonner aleur partenaire aulit. C’est passionnant. Ce seraun es-
pace ouvert, tout pourraarriver. » Parmi ses interlocutrices privilégiées, la
plus proche est sans doute l'artiste helvétique installée a Londres, Rosalie
Schweiger. De lui, lajeune femme dit, non sans une pointe d’humour: « San
estune femme quiaeulachance d’étre née dans un corps d’homme. Son
travail d’artiste est drole et triste a lafois, précis et ambigu, sensible et ré-
volutionnaire, critique et primitif, personnel et subversif... »

Dés ses débuts, San Keller avoulu éveiller les consciences et proposer :
une pratique qui s'apparente d un service public. L’artiste décide, aprés ses :
études a Zurich et pour financerle début de sa carriére, de travailler comme
veilleur de nuit dans un hopital psychiatrique. « Une expérience qui m’a
beaucoup influencé », dévoile-t-il. En 2000, il propose une série de perfor- :
mances intitulée San Keller Sleeps at Your Work Place. Qui 'améneront
notamment a s’allonger dans les studios d’une télévision, sur le plateau
dujournal de la nuit. Dans le cadre de I'exposition Shifting Identities au
Kunsthaus de Zurich en 2008, il installe un théatre de marionnettes a
l'aéroportdelaville doutre-Sarine, créant des scénettes humoristiques
entre unartiste et un policier. Et sur le web, I'artiste est présent de facon
continue a travers un musée virtuel (www.museumsankeller.ch) dont les
curateurset collectionneurs sont ses parents, Marianne et Fritz Keller. mmm
LL

du mercredi 4 au dimanche 8 novembre / 13h-19h
jeudi 5/ 13h-22h

e performance évolutive

San Keller
Je suis vos hommes (création)

© San Keller :
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L’infini gai savoir

. Traiter, dans une méme conférence, le phaéton,

. Annie Hall, le bonbon Haribo et I'histoire du chat qui dort?
: Plongée en apnée encyclopédique avec le professeur

. Pierre Mifsud, marathonien de la digression permanente.
: Par Thierry Sartoretti

mmm Nous ’avons tous fait. Divaguer sur le web. Ce n’est plus du surf, c’est
i dulong cours. Sans compas niboussole. Une errance avec changement
¢ de cap lorsqu’une proposition inattendue titille la curiosité ou chatouille
i 'imaginaire. Nous avions commencé par unrenseignement sur un tour de
main culinaire et nous voici plongé dans les circonstances de lamort du
. général Skobelev.

: Francois Gremaud, comme tout Suisse néloin de lamer, estun grand na-
vigateur. Il metles voiles dans Wikipedia. Il croise au moteur de recherche.
i Le Macestson Ithaque d’ouil s’est retrouvé plus d’'une fois a des fuseaux
i horairesde distance. Touterecherche dramaturgique pourunspectacle de
i sa2b company devient une odyssée virtuelle. I1lui suffit de répondre aux
invitations de ’hypertexte. Essayez vous-méme: circulez dans Wikipedia
i d’hyperlien en hyperlien. De lexplication d’une situation 4 la définition
i d’un terme contenu dans cette explication, laquelle définition méne 4 son
¢ tour A un concept, quil s'agit de présenter avec des mots, 4 leur tour déve-
i loppés dans une autre page, etc. Ne revenez jamais 4 votre point de départ
i etvousvousretrouverezainsi nourri d’'un surprenant savoir. Un acquis dis-
parate et pourtant aux composantes intimement reliées par le cabotage
{ virtuel accompli.

i Cestainsi qu'est né Conférence de choses. Voici un spectacle né du désir
© de transformer cette roborative expérience solitaire en une croisiére col-
lective etludique. Un comédien, Pierre Mifsud, endosse le role docte et pré-
i cis du conférencier. Ce grand timonier du savoir encyclopédique répete
volontiers un terme abscons a son audience ravie par tant d’érudition, mais
i parfois pantoise devant la complexité d'une définition. I lui arrive aussi
d’illustrer une théorie plus ardue qual'ordinaire avec de petits outils péda-
: gogiques simples et efficaces tels un regard complice ou deux stylos-billes
: de couleurs, transformés en signifiant et signifié. Certains professeurs du
i Collége de France gagneraient en efficacité rhétorique s’ils assistaient a la
i démonstration édifiante du conférencier Mifsud. Lequel se lance dans un
i marathon de huit heures. Il va étre question de métaphysique, d’Annie
Hall, automobile, de phaéton, avec une minuscule et avec une majuscule,
de Cygnos, de langue de signes, de phonéme, de chat qui dort, autant de

sujets hyper connectés entre eux. Non sans humour, le comédien Pierre :
Mifsud et son metteur en scéne Fran¢ois Gremaud les abordent, en pre-
nant systématiquement comme entrée en matiére le lieu ol se tient cette :
Conférence de choses. C’est ainsi que tous les chemins du savoir, urbi et
orbi, ménent au bonbon Haribo, ce qui - il faut bien en convenir - n’est

pas désagréable.

Les Oulipiens se reconnaitront dans Conférence de choses. Ils ne de-
vraient également pas dédaigner un autre projet de celui qui présentait :
nagueére de ses grands yeux clairs et de son verbe doux un spectacle multi- :
média intitulé KKQQ. Aveclacomédienne Viviane Pavillon etle danseur :
Martin Schick, Francois Gremaud développe actuellement une perfor-
mance qui grandit de cinqg minutes en cinq minutes, a chaque représenta-
tion, soit la durée supplémentaire achetée par tout nouveau lieu d’accueil :
de ce spectacle en écriture permanente. Délicieuse contrainte, le trio :
Gremaud-Schick-Pavillon adopte et conserve pour chaque tranche ho- :
raire lalangue du pays d’accueil (francais, flamand, finnois, croate, alle-
mand et dialectes figurent déja au menu verbal), tout en annoncant, lors
d’'unimplacable minutage, les actions, paroles et accidents qui vont se pro-
duire dans les minutes, voire hypothétiques heures, qui suivront. En dé-
cembre, lors de son accueil au Centre culturel suisse, ce nouveau spectacle
se nommera alors 40 minutes. Un titre provisoire. Une invitation, comme
dans Conférence de choses, a se frotter al’illimité etal’impermanence de

notre condition. mmm

Thierry Sartoretti est journaliste culturel a la RTS (Radio Télévision Suisse).

du mardi 17 au samedi 28 novembre

e hors les murs + Centre culturel suisse

Frangois Gremaud -2b company
Conférence de choses (2014)

du mardi 17 au vendredi 27 novembre

e Bibliotheque historique de la Ville de Paris, Musée

de la Chasse et de la Nature, La maison rouge, Musée national

Picasso-Paris, Centre Pompidou, Maison de la poésie,

Maison de Victor Hugo, Le Bal, T2G - Théatre de Gennevilliers

Tournée du spectacle en neuf épisodes de 50 minutes dans neuf lieux

samedi 28 novembre / 14 h - minuit

e Centre culturel suisse

L'intégrale des épisodes 1a 9

Conférence de choses © 2b company
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Lesrouages
_delaproduction culturelle
surlasellette

. Le projet de performance a long terme, X minutes,

lancé en 2013 par Martin Schick, Frangois Gremaud

. et Viviane Pavillon, contourne les mécanismes du théatre
i contemporain. En automne 2015, Ils en montrent

i I'unique et locale représentation: 40 minutes, achetée

. aux encheres par le CCS.

Par Mona De Weerdt

mmm Ceprojet collaboratifacommencé a prendre forme al'occasion d’une
! rencontre organisée par1’Office national de diffusion artistique (ONDA)
i oudifférentsartistes eurent l'occasion de présenter et de vendre leurs tra-
i vaux. Schick, Gremaud et Pavillon (regroupés dans laIngoodcompany,
domiciliée 4 Lausanne) ont décidé de prendre alalettre cette notion de
i commercialisation artistique et de proposer une piece alavente, mais sous
laforme d’une idée, d’'un concept encore inexistant matériellement. Les
programmateurs de spectacles et de festivals ont donc pu acquérir le con-
cept présenté par les artistes au cours d’une vente aux encheres, soit 5, 10,
15,20, 25,... minutes de performance et parlaméme devenir coproducteurs
i delaproduction.

Concretement, le projet se décline de la facon suivante: a chaque repré-

i sentation de X minutes dans un endroit donné, les artistes créent cinq mi-
nutes de performance danslalangue dulieu. Ces cingminutes s’ajoutent
i auxautres tranches de spectacles pré-existantes, par lot de cing minutes
i chacune. La production est donc cumulative et sa valeur monétaire aug-
i mente avec chaque tranche supplémentaire de cinq minutes. Une perfor-
mance plurilingue se développe alors (al’heure actuelle en francais, suisse
allemand, flamand, finnois et croate), composée de dialogues humoris-
i tiques, de monologues face au public et de séquences chorégraphiées.
Chaque édition n’est montrée qu'une seule fois et donc annoncée au pro-
i gramme comme une premiére mondiale.

Gréce a ce procédé, Schick, Pavillon et Gremaud évitent élégamment

¢ Técueil des subventions de I'Etat. Ils mettent leur performance surle mar-
i ché du théatre et se financent directement par le biais de 'acheteur cor-
respondant (commissaires d’exposition, programmateurs et directeurs
i de théatres, notamment). Celaleur permet d’échapper 4 une certaine
dépendance des mécenes. Par ailleurs, ils n’apparaissent plus seulement

comme artistes, mais également comme partenaires de négociation et
entrepreneurs a leur propre compte. La vente d’un concept ou d’'une pro-
duction devient le point central, et la valeur de ce «produit» augmente |
constamment. En réalité, la question posée est la suivante : combien de
temps encore festivals et théatres vont-ils continuer a fonctionnerselon :
une logique néolibérale ? A partir de quelle somme d’argent une piéce de-
vient-elle hors de prix pour un théatre et injouable pourles acteurs acause :
de sadurée ? De facon ludique, Pavillon, Gremaud et Schick mettent en
exergue les principes néolibéraux du « plus il y en a, mieux c’est » et du
«acheter tot et vite, c’est acheter mieux et donc moins cher », ils mettent
anule cercle vicieux de nos mentalités et comportements capitalisés a :
outrance.

Ils montrent & quel point les productions théatrales et la danse sont :
devenues des produits qui circulent comme des marchandises (commer- :
ciales) qui obéissent aux regles des flux économiques; ils posent la ques- :
tion du bien-fondé des dispositifs qui régissent aujourd’huila culture.
C’estune critique basée surla pratique du systéeme actuel de financement
de l’activité culturelle dans lequel se meuvent nos trois compéres en tant
quartistes, et dont ils dépendent; or, en vendant eux-mémes leur projet,
ils réussissent a reprendre le pouvoir sur leur destin et se distancier des
structures de production artistique conventionnelles. Ils parviennent a
redonner au théatre sadimension politique, en thématisant et en révélant :
les rouages du monde du théatre en tant que tel, et avec tout son attirail :
institutionnel et structurel. mmm :

Mona De Weerdt est collaboratrice scientifique a I'Institut des sciences théatrales
de 'université de Berne.

jeudi 10 décembre / 20h

e performance

Schick/Gremaud/Pavillon

40 minutes (création, 40')
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30 ansdu CCS a Paris

444 pages d'archives, de chronologie et de contributions
- spécifiques, pour retracer |'histoire du CCS.
| —— ParCCS

| mmm Al'occasion de ses 30 ans, le CCS publie un ouvrage ambitieux surson
i histoire jalonnée d’'une multitude de rencontres artistiques. Le livre, pré-
facé par Charles Beer, actuel président de Pro Helvetia, s’articule en deux
i axestemporels:le passé et le présent. Le CCS est raconté et commenté
i dansunlarge entretien entre Jean-Paul Felley et Olivier Kaeser, et deux
i anciens directeurs, Daniel Jeannet et Werner Diiggelin, ainsi que par une
chronologie illustrée de la tres riche programmation de 1985 a 2015. En
paralléle, trente textes inédits d’auteurs suisses et francais sur trente ar-
tistes rythment cette histoire au présent. Ce corpus est accompagné d'un
projet photographique du graphiste Ludovic Balland et de 1a photographe
i Mathilde Agius, qui propose unvoyage alarencontre de ces personnalités.

Liste des portraits

i - John Armleder,artiste,

{  par Emmanuelle Lequeux,journaliste, Le Monde /

¢ LeQuotidiendel’Art, Paris

- AlexandraBachzestis, chorégraphe,

: par Pierre Bal-Blanc, curateur, Documenta 14, 2017, Athénes

: —MarcBauer, artiste,

: par Jean-Charles Vergne, directeur du Frac Auvergne, Clermont-
Ferrand

- Nicolas Bouvier, écrivain,
parIsabelle Riif, journaliste, Le Temps, Genéve

i —~René Burri, photographe,

i parBrigitte Ollier, journaliste, Paris

Le livre, en transition vers sa réalisation. © Ludovic Balland

—Peter Fischli David Weiss, artistes,
par Jean-Christophe Ammann, ancien directeur du MMK, Francfort
-Robert Frank, photographe et cinéaste,
par Urs Stahel, ancien directeur du Fotomuseum Winterthour, Zurich
- Massimo Furlan, metteur en scéne / performeur,
par Samuel Schellenberg, journaliste, Le Courrier, Lausanne
- Oscar Gémez Matta - L’Alakran, metteuren scéne,
par Bruno Tackels, journaliste, Paris
—Thomas Hirschhorn, artiste,
par Sebastian Egenhofer, professeur d’histoire de ’art, Zurich
- Daniel Humair, musicien,
par Francis Marmande, journaliste, Le Monde, Paris
- Fredi M. Murer, réalisateur,
par Walter Ruggle, directeur de trigon-film, Zurich
- Christoph Marthaler, metteur enscéne,
par Olivier Cadiot, auteur, Paris
- Ursula Meier, réalisatrice,
par Thierry Méranger, journaliste, Cahiers du cinéma, Paris
- Olivier Mosset, artiste,
par Michel Gauthier, MNAM Centre Pompidou, Paris
—Paul Nizon, écrivain,
par Frédéric Pajak, auteur, Paris
—Meret Oppenheim, artiste,
par Bice Curiger, directrice de laFondationVan Gogh, Arles
- Dorian Rossel, metteurenscene,
par Marie-Pierre Genecand, journaliste, Le Temps / RTS, Lausanne
- Julian Sartorius, musicien,
par Bjorn Schaeffner, journaliste, NZZ, Zurich
- Daniel Schmid, réalisateur,
par Stefan Zweifel, critique, Zurich
- Gerda Steiner & Jorg Lenzlinger, artistes,
par Stephan Kunz, directeur du Biindner Kunstmuseum, Coire
-Erika Stucky, musicienne,
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Prochains événements

Association des amis
du Centre culturel suisse de Paris

—— Les avantages

Entrée gratuite aux activités

organisées par le CCS.

Tarifs préférentiels sur les publications
éditées par le CCS.

Envoi postal du Phare, journal du CCS.
Participation aux voyages des amis du CCS.

Catégories d'adhésion
Cercle de soutien: 50 €
Cercle des bienfaiteurs: 150 €
Cercle des donateurs: 500 €

Association des amis

du Centre culturel suisse

c/o Centre culturel suisse

32, rue des Francs-Bourgeois F
75003 Paris
lesamisduccsp@bluewin.ch

www.ccsparis.com

Expositions / salle de spectacles
i 38, rue des Francs-Bourgeois 75003 Paris
i du mardi au dimanche: 13h-19h

¢ Librairie

i 32, rue des Francs-Bourgeois 75003 Paris
: du mardi au vendredi: 10h-18h

i samedi et dimanche: 13h-19h

La librairie du CCS propose une sélection
: d'ouvrages d'artistes et d'éditeurs suisses.

Informations
© T+33(0)142714450
i ces@ccsparis.com

: Réservations

: T+33(0)142714450

i reservation@ccsparis.com

: du mardi au dimanche: 13h-19h

! Tarifs soirées: entre 7 € et 12 €
Expositions, conférences: entrée libre

i Restez informés

¢ Programme: le programme détaillé du CCS
i de méme que de nombreux podcasts

i (interviews et enregistrements de soirées)
¢ sont disponibles sur www.ccsparis.com

¢ Newsletter: inscription sur www.ccsparis.com
i ou newsletter@ccsparis.com
i Le CCS est sur Facebook.

: L'équipe du CCS

¢ Codirection: Jean-Paul Felley et Olivier Kaeser
: Administration: Dominique Martin

i Communication: Aurélie Garzuel

¢ Production: Celya Larré

i Production Le Phare: Simon Letellier

¢ Technique: Kevin Desert et Charles Rey

¢ Librairie: Emmanuelle Brom,

¢ Dominique Koch, Dominigue Blanchon

+ Accueil: Geoffrey Peres, Lia Rochas-Paris,
i Tristan Savoy

—— Du 22 janvier au 10 avril 2016

—— Expositions

Denis Savary,

exposition personnelle et publication
Dans la Piece sur cour:

Karoline Schreiber,
exposition personnelle

Document préparatoire pour I'exposition de Denis Savary: Paestum, temple d'Héra, dit «basilique», ve siecle avant J.-C. © Denis Savary

—— Théatre
Joél Maillard,
Ne plus rien dire

Denis Maillefer,
Marla, portrait d'une femme moderne

fondation suisse pour la culture

—Miriam Cahn, artiste, par Arnaud Robert, journaliste, Le Temps / RTS, nomade prahelvetia La Fondation Pro Helvetia soutient la culture suisse et favorise sa diffusion en Suisse et dans le monde.

i parLaurent Wolf, auteur et journaliste, Le Temps, Paris - The Young Gods, musiciens, Schweizerische Eidgenossenschaft

i —LesFréres Chapuisat, artistes, par Christophe Schenk, journaliste, bonpourlesoreilles.net, Lausanne : _ NS avec ve sourien G 5y SANMICRALSKI g Comtaderamions Sssers CARANPACHE
! parJean-Mare Huitorel, critique d’art, curateur, Rennes - Perrine Valli, chorégraphe, : Partenaires Viiie.oe.cEnive m Confederaziun svizra Genbre

Département fédéral de I'intérieur DFI

par Mathieu Bertholet, metteuren scene, directeur du théatre Office fédéral de Ia culture OFC

Le Poche, Genéve

-Jean-Quentin Chatelain, comédien,
par Daniel Jeannet, ancien directeur du CCS, historien du théatre, Paris

Partenaires média LE TEMPS [FIN{UIEE La Terrasse RTS Gieeein  TYSMONDE €tapes:  PLATEAUX [0

- Silvie Defraoui, artiste,

' par Jens Emil Sennewald, critique d’art, Kunstbulletin, Zurich
i —Yan Duyvendak, performeur / metteur enscéne,

' par David Zerbib, critique d’art, Paris

- Cindy Van Acker, chorégraphe,
par Philippe Noisette, journaliste, Les Inrockuptibles, Paris mmm

Coédition Editions Noir sur Blanc et Centre culturel suisse, 444 pages,
graphisme Ludovic Balland, soirée de lancement du livre le 11 décembre 2015.

: Partenaire des vernissages et des soirées
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'*Experlments inE

. Swiss Cinema and
nMovmg Images ‘

*Rene Bauermelster ‘Robert Beavers ——

EUrs Breitenstein, Ecart (John Armleder & al.),
Veronique Goél, Clemens Klopfenstein,
André Lehmann, Peter Liechti, |

WGregory J. Markopoulos, Dieter Meier,

= hGérald Minkoff, Fredi M. Murer, (111l «

8 BWerner von Mutzenbecher, IVIurleI Olesen
Jean Otth, HHK Schoenherr,

hdk

Hannes Schiipbach, Hans-Jakc')t;'Sll'Iloer i

Daniel Spoerri, Peter Stampfli, Dieter Roth,
Rolf WlnneW|sser Tjerk Wicky -

W bentre autres. R
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parten.

*Aargauer Kunsthaus Christian Marclay
30.8.-15.11.2015 Action

Aargauerplatz CH-5001 Aarau
Di—-So 10-17Uhr Do 10-20 Uhr
www.aargauerkunsthaus.ch Nocturnal Images

ETAT DE FRIBOURG
am STAAT FREIBURG

&%
HROCGLO

21.03.2016
™EEr Art, Kunsthalle o
h-a--.eh, Frlbourg N

Avec le soutien de la

CARAVAN 3/2015: Kyra Tabea Balderer
Series of Exhibitions of Young Art

Bild: Christian Marclay, Whomp, 2006
Courtesy the artist & White Cube, London
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Sound of Musi
Gilles Jobin
Piazzolla
:" Circus Incognitu
An Old Monk

Les Chiens de Nav

Olivier Martin-Sal
The Roots
Collectif in Vit
Théatre Drom
Oh boy!
Crackin the

forum-meyrin.ch
Genéve / Suisse
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i ART CONTEMPORAIN
COLLECTION

Le Temps prend part de maniére active a la vie artistique et propose, plusieurs fois par année,
en souscription exclusive et en édition limitée, les ceuvres dartistes vivant en Suisse.

Une des ceuvres phares de cette collection prend toute sa place sur cette affiche.

Elle est signée John Armleder.

Nous vous invitons a parcourir foute la collection sur www.letemps.ch/art

LE TEMPS

MEDIA SUISSE DE REFERENCE
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DUO

i JULIE ROSSELLO
mise en scéne FABRICE GORGERAT

s%AXZ VILLA DOLOROSA 2_15

septembre e REBEKKA KRICHELDORF novembre

1
18 M mise en scéne GUILLAUME BEGUIN A
- oA\ 2\ 2015 A
octobre comepies EXTASE ET o

ALLEMANDES QU OTIDIEN

REBEKKA KRICHELDORF
mise en scéne GUILLAUME BEGUIN

X

__ 2015

ACCUEIL . .
17_30 REGARDE MAMAN, -7 W GUERILLERES
novembre JE DANSE décembre Qg@< ORDINAIRES

VANESSA VAN DURME MAGALI MOUGEL

>V
5

2015 mise en scéne FRANK VAN LAECKE __2015 et mise en scéne ANNE BISANG
MONOLOGUES
AVANT QUE PAYSAGE INTERIEUR
J’OUBLIE _7 BRUT
VANESSA VAN DURME février MARIE DILASSER

mise en scéene BARBARA SCHLITTLER

LOUISE AUGUSTINE

NADEGE REVEILLON
mise en scene ISIS FAHMY

AU BORD

CLAUDINE GALEA
mise en scene MICHELE PRALONG

mise en scene RICHARD BRUNEL
_ 2016

www.poche---gve.ch
THEATRE /Vieille-Ville Genéve

'OCH Jo

LE MUSEE DES BEAUX-ARTS
A FETE RECEMMENT SES 150 ANS.

TROIS FOIS PAR AN, DES EXPOSITIONS TEMPORAIRES
DEMULTIPLIENT LES POINTS DE VUE.

ESTAMPES, PHOTOGRAPHIES, INSTALLATIONS,
PEINTURES.

WWW.MBAL.CH
Marie-Anne-Calame 6, CH-2400 Le Locle
+41 (0)32 933 89 50, mbal@ne.ch

SAISON 2015-16
100% DECOIFFANTE

T +41 21 315 40 20
WWW.OPERA-LAUSANNE.CH

M 71 MUSEE DES
B BEAUX-ARTS
L A LELOCLE




gﬂggeTélévision
LA RTS SASSOCIE
AUX 30 ANS DU
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NOS EMISSIONS A REECOUTER

ET REVOIR EN TOUT TEMPS SUR RTS.CH AUTHENTICITE URIGINALITE TRADITIONS - EMOTI'
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VERTIGO ENTRE LES LIGNES LA PUCE A LOREILLE : :

JEUDI 1¥R ET VENDREDI 2 JEUDI 15 OCTOBRE JEUDI 1* OCTOBRE
OCTOBRE A 16H30 A11H DES 21H20 www.tekoe.com
LIBRAIRIE FRANCOPHONE ZONE CRITIQUE SUIVI DU DOCUMENTAIRE
SAMEDI 3 OCTOBRE VENDREDI 2 OCTOBRE . «UN CENTRE CULTUREL ; :
A17H00 A11H A PARIS, POUR QUOI FAIRE? » Basel « Bern+ Genéve - Aéroport=-Genéve Cornavin.s-Haute-Nendaz'+ Lausanfe Gare / rug Centrate « Ziirich SBB +* Madpid »-Paris

TVSMONDE, partenaire des événements culturels francophones,

souhai : I ir 2 ( .' ' _{”

Pinot Noir
Blauburgunder
Clevner

Les vins suisses. Quel que soit leur
nom, on est au moins d’accord sur
leur qualité.

Estelle Martin
(TVSMONDE)

— | DE CRITIQUES s cerine

] (Radio Canada) ‘l - (RTBF)

L'émission culturelle des chaines francophones,
présentée par Guillaume Durand.

A consommer avec modération

oY

LES \I|NS SUISSES Suisse. Naturellement. SWISS WINE

©

Chaque samedi a 17h00 sur TV5MONDE France Belgique Suisse. Autres horaires sur tv5monde.com

TVSMONDE

© Christophe Guibbaud
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FONDATION LAURENZ
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FONDATION EMANUEL HOFFMANN
ART CONTEMPORAIN, DE LA MODERNITE CLASSIQUE JUSQU’A NOS JOURS

13 JUIN 2015-31JANVIER 2016

Billetterie en ligne: www.schaulager.org

P( F chli / David Weiss, Tis h‘\992 1993, table tbjl ply éthane, taillés et pei ([d ail), table: 60 x 800 324 cm,
EmanuLHffman , prét permanent a la Off Kunssamml ng Basel, © Pet F chli / David Weiss, photo: Tom Bisig




