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EDITORIAL
2009 – quoi de neuf à la SSBA-Genève

Ce nouveau numéro de PULSART est le reflet 
d’une bonne nouvelle : nous avons trouvé son 
financement grâce à l’appui de la Fondation 
meyrinoise pour le soutien à la culture, au sport et 
au social. Par la même occasion les fonds reçus 
nous ont permis de réaliser la brochure encartée 
dans ce numéro 4, qui présente les diptyques 
exposés dès le 4 juin 2009 à la Villa du Jardin 
Alpin, réalisés par un peu plus de 40 membres 
de la SSBA-Ge. Je saisis cette occasion pour 
remercier la Fondation sans laquelle l’exposition 
"Diptyques" n’aurait pu être réalisée et promue.

L’année à la Villa du Jardin Alpin a déjà vu se réaliser 
3 expositions, celle de Philippe Reymondin et de 
CAMS-César  Martinez-Suarez, celle de Françoise 
Kindler et d’une artiste invitée Christiane Kamoun, 
et celle de Ruth Frauenfelder et Luc Jéquier. Vous 
en trouverez des échos dans ces colonnes.

Par ailleurs des groupes spontanés ont réunis l’un, 
une dizaine d’artistes pour  élaborer ou peaufiner 
des dossiers de presse, l’autre pour dessiner, 
peindre, graver des portraits que vous pourrez 
voir exposés en septembre à "La Primaire" à 
Conches, à l’invitation de cette galerie qui fête ses 
25 ans d’existence.

La commission d’admission, présidée par Axel 
Ernst, a retenu huit nouveaux membres parmi 
les onze dossiers de candidature dont elle a été 
saisie. Ceci constitue un encouragement pour 
notre société qui ainsi se renouvelle et s’enrichit 
de personnalités toutes investies dans leur 
démarche artistique et ancrées dans un monde  
où l’art devient une nécessité existentielle.

45 regards sur le 
diptyque
45 artistes plasticiens, membres de la SSBA, ont 
relevé le défi de créer un diptyque spécialement 
pour l’exposition collective qui aura lieu du 5 au 
24 juin 2009, à la Villa du Jardin Alpin à Meyrin.

Un diptyque est une création particulière. Ce ne 
sont pas deux oeuvres individuelles et juxtaposées, 
mais une seule oeuvre dont les deux parties sont 
conçues pour être en relation entre elles.

Pour cette exposition le format est imposé : 2x 30 
cm x 30 cm. Le thème est laissé libre, d’une part, 
pour faciliter l’accès à des techniques diverses :  
peinture, dessin, photographie, sculpture, 
et d’autre part, pour mettre en évidence la 
richesse des approches et des sensibilités des 
participants.

Kathrin Giacobino

CHRISTIANE KAMOUN-
CORTVRIENDT

Parler de Christiane Kamoun-Cortvriendt, c’est 
évoquer les influences du nord et du sud,  des 
ombres brumeuses de sa Belgique natale aux 
lumières et aux couleurs de la Tunisie, pays où elle 
a passé de nombreuses années, puis la lente et 
fertile évolution du mélange intérieur de ces cieux, 
ces températures, ces tempéraments dans le 
creuset du cosmopolitisme multiculturel genevois. 
C’est aussi mentionner sa formation classique à 
l’école Bischoffsheim Arts Décoratifs de Bruxelles 
et ses stages à l’Académie de Salzbourg, son 
expérience initiale dans les arts graphiques, 
puis son parcours personnel dans le dessin et 
la peinture, avec de nombreuses expositions en 
Suisse et en France.

Rencontrer Christiane Kamoun-Cortvriendt, c’est  
entrer dans la clarté bleue d’un regard profond, 
sentir une force tranquille et bienfaisante semblant 
refléter l’expérience d’une vie que l’on devine 
riche et pleine. 

L’instant est privilégié, d’une qualité unique, 
comme chaque œuvre de cette artiste confirmée 
qui n’hésite cependant pas à se remettre 
régulièrement en question, à faire table rase de ce 
qu’elle a déjà produit en retournant ses tableaux 
précédents contre le mur, à repartir chaque fois 
de zéro, à expérimenter de nouvelles techniques 
et poursuivre son chemin en cherchant à se 
surprendre elle-même. Elle intègre ainsi le passé 
au présent, elle découvre l’avenir avec curiosité et 
patience. Elle recherche son propre étonnement, 
elle avoue même s’amuser en se renouvelant…

Le format de ses toiles, elle le détermine en 
fonction de ce qu’elle ressent, de la pulsion qui 
va se libérer à travers le mélange des couleurs et  
des formes, dans une fluidité sereine, naturelle, 
Christiane Kamoun-Cortvriendt entrant alors dans 
une sorte de dialogue corporel particulier avec 
son œuvre, un échange dynamique, rythmique, 
progrédient, évolutif, fertile, révélateur d’images 
jusque là secrètes et insoupçonnées.
Pour elle, l’important se trouve dans la liberté 
du geste, dans sa justesse, qui exprime des 
états d’âme, une forme d’instantanés que je 
n’hésiterais pas à comparer à de mystérieux 
clichés photographiques de l’invisible. 

Certains de ses tableaux sont panoramiques. 
J’entre tout naturellement dans ces paysages, 
découvre leur étonnante profondeur en faisant 
varier la distance de mon regard, mais je n’en 
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ArtBasel / verso

ArtBasel / recto

Conversation avec 
Cams à l’heure du 
thé
– Cams, vous venez d’exposer à la Villa du Jardin 
Alpin ?
– Oui, c’était bien : il n’y a pas eu beaucoup 
de visiteurs, mais une très bonne critique. 
J’avais exposé une nouvelle série, qui s’appelle 
"Transferts" ; ce sont des tableaux recto-verso, 
exposés sur un support. Ainsi le spectateur peut 
aisément en voir les deux faces. Mes œuvres 
cumulent la peinture et la sculpture. La peinture 
prend sens avec la sculpture qui la soutient. De 
plus, la toile offre un recto, dont le verso est un 
complément et une raison d’être de la peinture. 
"SaleArtBasel" fait partie de cette série. 
– C’est un commentaire sur la façon dont l’art est 
manipulé par les marchands, par les médias et 
par la société. Ce n’est pas un fait nouveau.
– C’est pourquoi je peux continuer de critiquer, 
puisque ça ne change toujours pas ! Je déplore 
que ce soient les galeries, certains marchands qui 
aient le pouvoir et que, par conséquent, ce soient 
eux qui décident ce qu’on peut voir. Ce ne sont 
pas toujours les artistes qui sont au musée qui 
sont les meilleurs... D’accord Picasso, c’était un 
super-artiste, mais maintenant il faut s’attacher à 
l’art de maintenant. Ceux qui sont restés cinquante 
ans en arrière... ils ne sont plus si modernes que 
cela ! 
– Et vous alors, vous faites du "moderne 
d’aujourd’hui" ?
– En tout cas j’essaie de me libérer des préjugés, 
mais c’est difficile de se libérer des contraintes 
et de peindre en sincérité. On vit une société du 
copier-coller, on fait pareil que le voisin et si on 
veut vivre différemment au milieu de cette société, 
c’est très dur ; la pression de la masse est forte.
– Pourtant sur la planète, tout le monde ne vit  
pas comme nous, certains vivent dans un grand 
dénuement et là-bas, les pressions  sont d’un 
autre ordre !
– C’est vrai ! peut-être que la prise de conscience 
écologique aidera à retrouver ce que la société 
européenne, trop axée sur la raison, a perdu, soit 
ce côté plus émotionnel, plus proche de la vraie 
nature.
– C’est comme cela en Amérique du Sud ?
– Je suis originaire de Colombie et, dans la culture 
colombienne le côté affectif est plus important 

que le rationnel. En somme c’est le contraire 
d’ici ! Ce qu’il faudrait c’est  un équilibre entre ces 
deux pôles.
– C’est pour chercher cet équilibre que vous 
peignez ?
– Je peins parce que c’est vital pour moi. Quand 
je peins je me sens libre. C’est une nécessité 
intérieure, c’est un moyen de m’exprimer.
– Et, à part critiquer la société, que cherchez-vous 
à exprimer ?
– J’essaie de montrer mes faiblesses, mes peurs, 
montrer ce qu’est un être humain avec sa part 
d’ombre... et montrer que même dans l’ombre 
noire il y a  de bonnes choses. Il faut  bien se 
connaître pour identifier cette ombre. C’est un 
processus que je suis en train de faire. Vous 
voyez, par exemple, si on marche la nuit dans 
la campagne où il n’y a pas de lumière, la vue 
s’adapte et on voit autrement, il y a peut-être des 
lucioles qui apparaissent... J’en conclus que dans 
le noir il y a du bon. 
– Dans la série "Transferts" il y a des couleurs 
vives, de la matière colorée. La série à laquelle 
vous travaillez maintenant se décline dans les 
tons plus clairs...
– Oui, c’est la matière qui s’exprime et qui parle. 
Ce sont des beiges, du blanc et des matières 
comme du ciment, du sable, de la poudre de 
marbre, de la craie. Le titre de mon prochain 
tableau  sera : "Le péché originel"...
– Ah ? Et alors qu’est-ce qu’il y aura au verso ?!
– Je ne sais pas encore… J’utilise des symboles 
dans ma peinture : la balance pour la justice, la 
flèche pour la direction, l’oeuf pour la création, la 
main pour les origines, les pieds pour l’empreinte 
que laisse l’être humain, le sable, chaque grain 
figure un être humain dans l’univers, la chaîne 
pour le lien, la croix pour la vie, pour le chemin 
qu’on prend. 
– Ça fait beaucoup....
– Oui. Plus tard,  je vais faire un tri et me limiter ! 
Surtout que j’ai horreur de la répétition. Je 
n’aimerais pas avoir l’impression de faire du 
remplissage. J’aime chercher ! J’aimerais dire 
à ceux qui regardent mes tableaux  d’être plus 
simples, de préserver ce qui reste de bon au 
fond de chacun. Je crains que, si on perd cette 
capacité, on devienne vide.
– Dans ce tableau, justement, je vois des murs, 
des portes : c’est vide. C’est un enfermement ?
– Mais non ! La chambre, c’est l’habitat de l’être 

Expositions 
d’artistes de la SSBA 
EXTRA MUROS
D’eau et de feu
Elisabeth Beurret et Jean-Pierre Brazs
Du 5 mai au 4 juin 2009
Forum Meyrin, 1 place des 5 Continents
1217 Meyrin
T. 022 989 34 00 - 989 34 05

In the Box
Maud Saini, Suzanne Schnurrenberger... 
Du 24 avril au 10 mai 2009
Exposition collective de Visarte Valais dans les Halles Usego à Sierre

Genève à croquer en 7 balades
Titane Lacroix
Du 9 au 30 mai 2009
Guide en carnet de voyage
Librairie Archigraphy - Halles de l’Ile
Vernissage le 9 mai dès 11.00

Poids plume
Titane Lacroix
Du 2 juin à fin août 2009
dans le cadre de l’expo des Sculpteurs genevois
Ferme de la Chapelle - Lancy

Cherche femme sandwich
Titane Lacroix, sculptures

Du 4 au 25 juin 2009
Centre F-Information, rue de la Servette 67

Antonio Ghezzi

Du 22 août au 27 septembre  2009
Galerie Bleu de Chine - Fleurier, Neuchâtel

Philippe Giacobino
Du 26 août au 13 septembre 2009
Galerie Marianne Brand, Carouge

2009 – 20 ans Espace Aurore
Jacky Gabriel
Du 5 au 27 septembre 2009
Espace l’Aurore
Galerie Centre culturel Myria Albrici-El’Assad
1642 Sorens

Bijoux, dessins, machins
Gérard Imhof
Du 3 au 20 décembre 2009
La Mansarde, ch. De Sous-Balme - 1255 Veyrier

Enfin, la rédaction de PULSART a accueilli deux 
nouveaux rédacteurs : Michel Aebischer qui n’est 
pas un inconnu dans le monde des arts puisqu’il 
a présidé aux destinées de la Villa du Jardin Alpin, 
puis organisé les expositions de FORUMMEYRIN, 
avant d’entrer dans une retraite active ; Pierre 
Desclouds, graveur et "écriveur" à ses heures. 
Qu’ils soient tous deux chaleureusement 
remerciés ainsi que toute l’équipe de rédaction 
rassemblée autour de Paulette Magnenat.

Marcelle Perrin, présidente

touche jamais le fond, j’ai le sentiment de pouvoir 
aller toujours plus loin. Je suis dans le monde 
de Christiane Kamoun-Cortvriendt : il y a de 
l’eau, de l’air, du feu, beaucoup de mouvements 
naturels et lents, des transformations, des 
évolutions, des transitions. Rien d’effrayant. 
Des strates polychromes nuancées aux 
transparences changeantes. Du microscopique 
et de l’astronomique. Du végétal et du minéral. De 
l’aérien et du liquidien. Des paysages fantastiques, 
du rêve, des ombres, des brumes colorées, un 
pégase…

D’autres œuvres sont de dimensions bien plus 
réduites, comme des détails de certains lieux du 
paysage intérieur de l’artiste. Des traces de fusain 
sur les encres du fond évoquent des graphies 
intemporelles, des vestiges de vies antérieures, 
peut-être préhistoriques ? 
Le cadre de ces tableaux est une invitation 
à pénétrer dans l’intimité des couleurs, à 
s’approcher sans crainte, à lire, comme au moyen 
d’une loupe, le micrographisme immatériel que 
l’on devine dans ces couches archéologiques 
éthérées.

J’ai l’impression profonde que Christiane 
Kamoun-Cortvriendt a atteint à travers son 
art une dimension de ce que l’on peut deviner 
d’universel dans l’existence, qu’elle nous met en 
contact avec une représentation pure et calme 
de l’éternité. C’est avec une belle sérénité qu’elle 
nous transmet  une véritable philosophie visuelle 
bienfaisante et accessible à tous, à laquelle il ne 
me semble pas possible de rester insensible.

Pierre Desclouds 2009

RAAC : Un manifeste 
pour la culture

C’est le samedi 16 mai prochain que se tiendra 
au théâtre Am Stram Gram le troisième forum 
du Rassemblement des Artistes et Acteurs 
Culturels du canton de Genève (RAAC). A cette 
occasion, les artistes présenteront leur manifeste, 
aboutissement de deux années de travail et de 
réflexion sur la place de la culture dans notre 
canton.

Bref rappel. En 2007, le Conseil d’Etat projetait 
le transfert de son budget culturel à la Ville. Sans 
le savoir, il allait du coup déclencher une des 
plus fortes mobilisations culturelles de l’histoire 
locale. Le Raac était né. Bien vite, il apparut 
alors qu’au-delà d’une opposition aux desseins 
du Conseil d’Etat, il était devenu urgent pour les 
artistes de débattre entre eux de leurs métiers, de 
leurs besoins et plus généralement de politique 
culturelle.

Après un premier forum organisé au printemps 
qui permit de dresser un état des lieux des 
disciplines, plusieurs ateliers de travail se créèrent 
autour de thématiques transversales importantes, 
rassemblant artistes, députés, fonctionnaires 
ou encore citoyens intéressés par la question. 
Ces ateliers traitèrent alors des questions de la 
gouvernance culturelle, de financement de la 
culture, des conditions de travail des artistes ou 
encore de la place des espaces artistiques dans le 
tissu urbain. En automne 2008, après un intense 
travail de collecte d’informations, d’analyses des 
données et de réflexion, le deuxième forum du 
Raac était alors organisé au Grütli et présentait ses 
conclusions. Les 5 ateliers exposèrent ainsi leurs 
travaux dont les conclusions furent extrêmement 
bien accueillies par le public.

Aujourd’hui, le Raac s’attelle à l’organisation de 
son troisième forum, point d’orgue à ses travaux, 
qui devrait permettre la publication et la diffusion 
d’un manifeste dans lequel sera développée une 
série de pistes.

Sans en dévoiler le détail, plusieurs idées seront 
présentées. Celles-ci insistent notamment sur 
l’importance d’une meilleure concertation entre 
les milieux culturels et politiques, au niveau 
des communes et de la Ville de Genève, mais 
également sur le plan cantonal. De même, 
constatant un réel déséquilibre de compétences 
et de moyens entre le canton et les communes, 
le Raac souhaiterait encourager un débat et une 
réflexion sur le rôle qui devrait être joué par l’Etat 
en matière de politique culturelle.
Dans un autre registre, la question du financement 
de la création est abordée, elle qui n’occupe 
qu’une part infime des budgets culturels. De 
même, après la fermeture de plusieurs lieux 
alternatifs, la question des espaces de travail 
est au centre des débats. Enfin, éléments non 
des moindres, la faible protection sociale dont 
bénéficient les artistes et acteurs culturels, qu’ils 
soient intermittents, indépendants ou comme 
beaucoup un peu des deux, doit selon le RAAC 
mieux pouvoir tenir compte des particularités de 
la profession. Ainsi, le Raac propose un projet 
pilote aux autorités publiques afin de palier aux 
lacunes du système de prévoyance sociale et 
mieux protéger les artistes.

Aujourd’hui, si le travail du Raac porte ses fruits 
et est considéré sérieusement par les pouvoirs 
publics, c’est en bonne partie dû à la capacité 
qu’ont eue les milieux culturels à s’organiser 
et se fédérer. Professionnels et amateurs du 
théâtre, de la danse, du cinéma, de la musique 
ou des arts plastiques, tous auront compris 
l’urgence et l’importance d’une telle collaboration 

humain, notre foyer, notre niche : c’est là que 
nous sommes ce que nous sommes, on ne peut 
pas se tromper soi-même dans cette chambre.... 
Mais vous voyez la porte est ouverte ! Enfin, plus 
précisément, dans mes derniers tableaux la porte 
s’ouvre de plus en plus ! Ce qu’il y a derrière la 
porte ? C’est le mystère de la vie, c’est ce petit 
passage qui nous pousse à continuer de chercher, 
à continuer d’espérer.
– Et La Joconde avec les essuies-glace, que vous 
avez exposée à Europart en 2008 ?
– Ça c’était, comme je le disais au début de cet 
entretien, un point de vue sur l’art, avec cette 
idée de nettoyer l’art pour s’éloigner de notre 
attachement excessif aux différents courants de 
l’histoire de l’art. L’eau que le spectateur pouvait 
faire gicler, c’était pour effacer les vieilles traditions 
et aussi pour aider à cicatriser, à faire un geste 
pour effacer les blessures que nos semblables 
nous infligent. Les spectateurs doivent regarder 
l’oeuvre, mais ils doivent aussi voir la personne, 
l’artiste qui est derrière l’oeuvre. Deviner ce que 
cet artiste veut montrer, ce qu’il peut montrer. 
C’est difficile de se mettre à nu. Pour avoir cette 
vision, il faut être conscient, attentif.
– Vous êtes comme cela ?
– J’en suis encore loin, mais j’aimerais avoir 
cette conscience éveillée pour pouvoir apporter 
quelque chose, pour moi et pour la société. Il faut 
au moins un être humain qui soit heureux, ainsi 
les autres peuvent se projeter et la vie repart d’un 
bon pied. Mon point de vue est plutôt positif, vous 
voyez, je suis un optimiste !

Paulette Magnenat

Caran d'Ache découvre le secret des couleursCaran d'Ache découvre le secret des couleurs
qui aiment la lumière et invente Luminance 6901qui aiment la lumière et invente Luminance 6901
Luminance 6901, la nouvelle gamme de crayons de la Maison Caran d'Ache,
qui associe la meilleure tenue à la lumière à lʼonctuosité dʼune mine perma-
nente, permet aujourdʼhui à tous les artistes et les professionnels de la créa-
tion de préserver les qualités originales de leurs œuvres.

Déjà disponible en assortiments de 16, 38 et
76 couleurs et en couleurs séparées.

www.carandache.com
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interdisciplinaire. Il n’en reste pas moins que les 
domaines n’ont pas tous la même capacité à 
défendre leurs intérêts et que les arts plastiques 
peinent encore à se fédérer.

Il est donc important que les membres de la SSBA, 
tout comme les autres associations ou fédérations 
d’artistes plasticiens rejoignent les rangs du Raac 
et ne ratent pas ce troisième forum.

Le forum du Raac aura lieu le samedi 16 mai au 
théâtre Am Stram Gram, réservez d’ores et déjà 
cette date !

Séverin Guelpa

LES EXPOSITIONS A LA 
VILLA DU JARDIN ALPIN 
EXPOSITION 
Du 24 avril au 17 mai 2009
Ruth Frauenfelder, peinture - sculpture

Luc Jéquier, peinture

DIPTYQUES
Exposition collectives de 45 
membres de la SSBA-Genève
Du 5 au 24 juin 2009
Vernissage le 4 juin à 18.00
Fête du solstice le samedi 20 juin
collaboration avec le Jardin botanique de Meyrin

Des artistes pour la Palestine
Du 11 au 20 septembre
Vernissage le 10 septembre à 18.00

Papiers peints
Du 2 au 25 octobre 2009
Jean-Philippe Bolle / Salvador Ubago
Vernissage le 1er octobre à 18.00

EXPOSITION
Françoise Rey / Fonds Hella Dehaas
du 30 octobre au 22 novembre
Vernissage le 29 octobre à 18.00

5 céramistes
du 27 novembre  au 13 décembre
Vernissage le 26 décembre à 18.00

à vélo ou à pied
Laissez-vous guider à vélo ou à pied.
Dans le cadre de cette manifestation organisée 
par la Ville de Genève pour promouvoir la mobilité 
douce, des parcours à vélo proposent des visites 
d’ateliers, par exemple :
Usines transformées en lieu de 
culture Le 3 mai 2009
Séverin Guelpa / Tom Tirabosco /
Siripoj Chamroenvidhya
Guide : Geneviève Cabrini. / RDV. 14.00 Association des 
Ateliers Portes Ouvertes, 7 av. Des Tilleuls, St-Jean.

Le pastel, entre dessin et 
peinture le 5 septembre 2009
Véronique Déthiollaz / Philippe 
Grosclaude / Geneviève Cabrini.
Guide : Karin Farquet / RDV. 13.30 préau de l’école des Cropettes.



Les cent terres de 
Françoise Kindler
Un père amateur d’art, peintre et dessinateur 
aussi, avant de se vouer à la photographie – 
notamment de natures mortes. La présence 
sereine de l’objet donc, dans sa plénitude, sa 
prégnance, sa quotidienneté. Une filiation qui 
mène Françoise Kindler à embrasser des études 
d’art et, très rapidement, à la découverte de la 
céramique. "J’ai eu la chance de ne pas connaître 
d’opposition de la part de mes parents, cela s’est 
fait sans heurt" dit-elle d’emblée. Aujourd’hui, 
dans l’atelier, vaste, lumineux, une série d’œuvres 
se déclinent au gré des diverses techniques de la 
céramique.

Premier "art du feu" apparu - avant la métallurgie 
et le travail du verre - la céramique désigne 
l’ensemble des objets fabriqués en terre cuite qui 
ont subi une transformation physico-chimique 
irréversible au cours d’une cuisson à température 
plus ou moins élevée. Mot générique sous lequel 
on trouve aussi bien la faïence que la porcelaine - 
pour ne citer que ces deux termes connus de 
tous. Céramique utilitaire, céramique d’art ou 
même, aujourd’hui, céramique industrielle.

Françoise Kindler s’est attachée à la céramique 
d’art dont elle appréhende bien des approches 
de formes, matériaux, techniques. Les terres de 
l’artiste viennent de France, d’Italie, d’Allemagne. 
Au début du processus de création vient la forme 
– nous y reviendrons. Les termes de chamotte, 

Abstraction lyrique 
et narration 
rupestre : 
confrontation

L’exposition de Ruth FRAUENFELDER et Luc 
JEQUIER à la Villa du Jardin Alpin, du 24 avril au 
17 mai 2009 nous a permis de voir et d’apprécier 
la confrontation entre deux mondes : celui de Mars 
et celui de Vénus, tous deux exprimant un univers 
intérieur d’une grande richesse et sensibilité, où la 
couleur y règne en maîtresse absolue.
Deux approches picturales distinctes, tant par leur 
source d’inspiration que par leurs compositions.
Illustrations rupestres et symboliques pour 
l’un, abstraction lyrique pour l’autre. Tous deux 
utilisant le même médium : gouache et aquarelle 
sur papier.

Un monde pictural en lente évolution, la peinture 
de Luc Jéquier se développe dans un processus 
de maturation. La couleur et les formes 
deviennent de plus en plus subtiles dans des 
rapports élaborés de sonorité, de dissonance, 
de consonance et de rythmes. Ces rapports 
vivants s’établissent dans la construction même 
de l’oeuvre par des enchaînements multiples 
d’accords, qui laissent au spectateur le loisir de 
plusieurs lectures possibles, variant même en 
fonction des moments de contemplation.

Il en découle des compositions originales dans 
des formats le plus souvent carrés.
L’équilibre des formes, fractionnées, imbriquées, 
juxtaposées, superposées; le jeu de profondeur 
par alternances de zones claires, foncées, allant 
de l’opacité relative à la transparence ; la saturation 
variée des couleurs et l’utilisation de contrastes 
bipolaires de qualité participent à la complexité et 
à l’unité de l’oeuvre.

Favorisant un processus de recherche 
personnelle Ruth Frauenfelder n’a pas montré 
de peinture depuis 1997. Et pourtant, depuis, 
Ruth Frauenfelder n’a pas cessé de produire 
sculptures, dessins et peintures.
En sculpture, elle suit plusieurs stages chez Joseph 
Fontaine à Soral, et participe au Symposium 

BERNADETTE BABEL
Peinture, dessin

J’ai rencontré Bernadette Babel en 2008 lorsque, 
ensemble, nous avons collaboré à la fabrication 
d’un livre sur son travail. Nous avons passé de 
nombreuses heures devant l’écran de l’ordinateur 
pour mettre en place chaque image dans une 
cohérence qu’elle seule connaissait.

J’ai ainsi parcouru avec elle sa vie artistique, 
des premières œuvres datant des années 70 
jusqu’à celles d’aujourd’hui. Sa peinture n’est pas 
intellectuelle, ni tapageuse. Elle est toujours liée 
à sa vie intime, aux évènements qui ont jalonné 
son existence et aux rapports délicats et subtils 
qu’elle entretient avec les gens et les choses.

Ce qui se dégage de l’œuvre de Bernadette 
Babel, c’est la simplicité et l’intimité. Personnages 
ou végétaux sont posés là, sans artifices, offert à 
notre regard. Ils sont…. 

La série noire de 
Philippe Reymondin
"Ado, j’ai commencé à voir des expositions ; 
comme ça, d’un jour à l’autre. Cela aurait pu 
être des concerts ou toute autre forme artistique. 
Mais ça été l’art." Ensuite, à l’âge de 19 ans, c’est 
l’immersion pendant cinq ans dans la communauté 
autour d’Otto Muehl près de Vienne. Expérience 
radicale dans la mouvance de l’Actionnisme 
viennois. Expérience plus structurante qu’il 
n’y paraît puisque Muehl était tout à la fois un 
artiste, un professeur, un performeur qui, assez 
loin des fantasmes libertaires souvent associés 
à l’actionnisme, donnait une voie aux membres 
de la communauté, contribuait à faire révéler 
leur personnalité par la représentation de soi 
( selbstdarstellung ). L’art et la vie, la vie et l’art, 
indissociables, tels que l’ont aussi conçus Beuys 
et Filliou notamment, ou, avant eux, Duchamp. 
On connaît le mot de Filliou : "L’art est ce qui rend 
la vie plus intéressante que l’art."

"Je suis au bistrot et mon regard s’attarde sur les 
restes des consommateurs sur la table voisine. 
Ça me rappelle un livre que j’ai lu il y a quelques 
années et qui faisait l’éloge des restes ; une sorte 
d’hommage  aux "victimes" de la société de 
consommation : les restes, les surplus, les choses 
qui ne servent plus à rien, les choses inutiles, qui 
font tache dans le décor et qu’on se dépêche de 
faire disparaître." Ce mot tiré du blog de Philippe 
Reymondin est sans doute emblématique de sa 
démarche. Cela l’a conduit à se saisir du tout 
venant pendant une année - du 1er novembre 
2006 au 31 octobre 2007 - afin d’en produire une 
œuvre par jour. Dessins, crayonnages, peintures 
tirées de choses vues au quotidien.

engobe et, surtout, émail, résonnent sans doute 
plutôt familièrement pour le plus grand nombre. 
Mais la description de processus techniques 
dépasserait largement le cadre de ces quelques 
lignes. Dans tous les cas, il s’agit du travail sur la 
terre et la cuisson. L’argile vierge est saisie par les 
mains de l’artiste, lissée ou structurée par l’inflexion 
manuelle ou la spatule. Travail de modelage, de 
sculpture, où l’œuvre se dessine progressivement 
dans l’espace. Elévation dans les œuvres tendues 
vers la verticalité, ou conques doucement lovées 
l’une contre l’autre à l’image de ces deux formes 
blanches piquetées de points noirs telles les 
diverses variantes qui ont été exposées à la Villa 
du Jardin alpin. Jeux de formes, de couleurs, de 
présences. Prégnance de la nature le plus souvent. 
On songe notamment à ces formes ovoïdes 
instables, symboles du lamantin, ce mammifère 
marin que l’on s’attendrait presque à trouver hors 
de l’eau, broutant l’herbe d’un pâturage… Et, 
bien sûr, toute l’attente pendant les deux cuissons 
à plus de 1000 degrés dans le four. Dans la 
technique dite "raku", largement pratiquée par 
l’artiste, la pièce est prématurément sortie du four 
lors de la deuxième cuisson, puis plongée dans le 
milieu fermé d’un récipient contenant de la sciure 
ou des copeaux de bois. Cet enfumage, "cuisson 
à l’étouffée" en quelque sorte, apportera son lot 
de couleurs, de craquelures, de surprises. Très 
ancienne pratique née en Corée, c’est le Japon 
qui l’a développée avant que les céramistes 
contemporains ne la redécouvre.

Plus récemment, Françoise Kindler, toujours 
céramiste, s’est plu à façonner de surprenants 
petits tableaux de porcelaine et papier. Œuvres 
portatives à la tendresse discrète, qualité bien 
présente tout au long du parcours de l’artiste.

Michel Aebischer

Françoise Kindler / 40x10 cm / Terres enfumées / 50x30cm / Raku pelé / 2008

Ruth FRAUENFELDER / Peinture / Sculpture Luc JEQUIER / Peinture

Il n’y a pas de messages secrets, de double 
langage, ses modèles - humains, fleurs ou herbes 
- font partie de l’intimité de Bernadette Babel. Elle 
les tutoie. Elle s’assied respectueusement avec 
eux pour un échange, en particulier les fleurs et 
les herbes des champs dont elle dit qu’elles lui ont 
beaucoup donné, qu’elles l’ont soignée dans des 
périodes difficiles de sa vie.

Son travail est un hommage aux choses simples, 
à la beauté des choses insignifiantes : des herbes 
au bord du chemin que personnes ne remarque. 
Aussi quelques petites pousses vertes sur un 
trottoir, une veste sur une chaise, quelques fruits 
devant une fenêtre… Sa peinture nous apprend 
à regarder avec le cœur, à devenir plus humain, 
plus vrai, à prendre conscience de la beauté du 
monde.

Quand Bernadette commence une peinture elle 
cherche... la couleur des fleurs ça ne vient pas 
tout de suite... il faut de la patience. L’art lui 
permet d’entrer dans cette patience ( et cette 

A la Villa du Jardin alpin, en compagnie de Cams, 
Philippe Reymondin présentait récemment sa 
"Série noire". Peintures autour du squelette et 
de la jubilation paradoxale que peut ressentir 
un artiste à sa représentation. Thème qui peut 
être référencé à maintes représentations dans 
l’histoire de l’art. Memento mori, gisants, transis 
représentent l’après de nos existences terrestre : 
"une métaphore de l’âme humaine ; ce qui reste 
quand il n’y a plus la chair" dit Philippe Reymondin. 
Rappelons que, contrairement au gisant qui 
montre la figure du trépassé dans un état quasi  
bienheureux, le transi représente le corps ultime, 
décharné, putréfié. Le transi peut même être un 
témoignage d’amour posthume. Le sculpteur 
lorrain Ligier Richier - mort à Genève en 1567 
soit dit en passant -, réalisa le transi du prince 
René de Chalon trois ans après sa disparition à la 
demande de son épouse Anne de Lorraine… Dire 
ainsi que les artistes d’aujourd’hui qui s’emparent 
du sujet ne sont pas en proie à une injonction ou 
convention post moderne.
On connaît Philippe Reymondin auteur de 
peintures et dessins subtils : lignes, couleurs, 
matières finement traitées. Ici, aucune joliesse 
dans ses encres sombres juste illuminées par le 
blanc du papier. Radicalité du sujet et radicalité du 
traitement. Pas de séduction, mais une peinture 
désossée si l’on peut dire. L’exposition n’avait pas 
que des visées métaphysiques. On y savourait 
quelques clins d’oeils "hodléro-blochériens" au 
son de marches militaires au rythme ralenti sur 
le vieil électrophone. Ce qui aurait pu prêter à 
l’emphase l’était plutôt à sourire ; mais un sourire 
grinçant comme le crachotement du vinyle usé… 
Et la soirée "à la lampe de poche" du vendredi 
13 ( ! ) conjuguait visiteurs et artistes en une 
performance commune.

Michel Aebischer
http://philippereymondin.blogspot.com

acceptation ) dont elle a besoin. C’est comme une 
méditation. "Les bouquets me renvoient à l’unité, 
au calme" dit-elle. "Peindre des fleurs, de l’herbe 
me ramène à mon enfance campagnarde, à cette 
période de vie où tout est si intense, si proche, si 
libre d’être à la nature, à l’origine même de ce que 
l’on ressent" dit-elle encore.

Peindre c’est entrer dans son monde intérieur,en 
sentir le secret. L’atelier est un lieu protégé, un lieu 
où l’agitation du monde extérieur s’arrête. Elle y 
est seule dans cet espace, seule avec ses sujets 
qui émergent comme nécessairement invités à 
partager sa toile.

En regardant sa peinture, on la sent cette liberté, 
cette présence vivante, ce respect de laisser les 
choses nous dire l’intime et le profond. Elle nous 
dit tendrement : Sois !

Suzanne Schnurrenberger

Philippe Reymondin / "Garde à vous !" / 21x29cm / encre / 2008

Françoise Kindler / "duo" / 30x30 cm / raku pelé

Philippe Reymondin / "Crâne" / 30x30cm / Acrylique, encre sur papier / 2008

en 2006. Redécouvrant Max Beckmann et sa 
façon de remplir sa page, d’imbriquer les formes 
les unes dans les autres, l’art précolombien, 
les cathédrales romanes, les illustrations 
carnavalesques, tout est bon pour dessiner. En 
peinture, d’abord, des séries de cercles, puis 
des images appartenant à son inconscient. Les 
peintures rupestres, indéchiffrables, racontent 
des histoires perdues. Ses songes obsessionnels, 
Ruth Frauenfelder les transcrit, les met en forme 
et en couleur - "boule de feu" - "pompier à la 
boule jaune" - par exemple.

Adoptant le format carré, Ruth Frauenfelder 
travaille longtemps sur le même support de papier 
chiffon. Revenant graphiquement au stylobille noir, 
elle superpose la gouache couche après couche, 
recouvre, épargne. Par la stratification, élaboration 
du processus pictural, l’oeuvre se construit, les 
éléments s’additionnent, s’organisent jusqu’à 
l’obtention d’une masse critique, point de non-
retour. Les couleurs s’interposent, se juxtaposent. 

Une étonnante texture ou une dynamique font 
parfois apparaître un jeu d’ombres et de lumière, 
donnant un relief particulier à l’image. Tout en ayant 
conservé sa spontanéité du geste premier, l’oeuvre 
a mûri, est montée en intensité. Cette accumulation 
a une charge énergétique et émotionnelle. "Il faut 
revenir à la simple question de l’envie, je peins ce 
que j’ai envie…" s’exclame-t-elle.

Jacky Gabriel

Vous pouvez commander son livre "Bernadette Babel, peinture, dessin"
( 148 pages - CHF 45.- ) T. 022 345 63 87.

"Menthe" / 57x43 cm / gouache sur papier / 2006 "Au bord du champ" / 60x42 cm / gouache sur papier marouflé sur toile / 
2006

«Fleurs rouges» / 50x70 cm / gouache sur papier/ 2005 


