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Mot de la Présidence
L’année a commencé et s’est terminée par des expositions de 
groupe nous faisant découvrir des artistes de toutes origines et de 
tous médiums. Car oui, la force de Friart est depuis ses débuts de 
rassembler tant des artistes venu·e·x·s d’ici et d’ailleurs que des 
publics aux intérêts divers.

Friart a eu la chance de présenter les expositions personnelles de 
Georgia Sagri, Nora Kapfer, Monika Emmanuelle Kazi et Cécile 
Monnier et de participer aux publications dont elles ont fait l’objet.

Ouverte sur le monde, notre Kunsthalle fait aussi tout son possible 
pour mettre en avant les artistes établi·e·x·s en Suisse. Preuve en 
est le palmarès de l’édition 2022 des Swiss Art Awards décernés 
à Bâle en juin dernier. Plusieurs lauréat·e·x·s avaient récemment 
exposé leurs œuvres en nos murs.

Friart a pour ambition de faire rayonner Fribourg en mettant en 
avant des artistes qui titillent la curiosité de la scène contempo-
raine internationale. Pour avoir les moyens de ses ambitions, la 
Kunsthalle a cependant besoin du soutien de toustes, que ce soit 
des artistes, de son public et des autorités.

Après 2020 marquée par l’inattendu et 2021 par les festivités du 
jubilé, l’année écoulée nous aura permis de reprendre nos es-
prits et de réfléchir aux besoins de la Kunsthalle et aux manières 
concrètes d’y répondre.
Dans le contexte de la crise sanitaire, le Canton de Fribourg a oc-
troyé à notre institution une contribution pour un projet de transfor-

Soutiens et partenaires
Soutiens

Agglomération de Fribourg
Banque Cantonal de Fribourg
Bibliothèque cantonale et uni-
versitaire de Fribourg
Boner Stiftung für Kunst und Kultur
Confédération suisse, Office 
fédéral de la culture
Dr. Georg und Josi Guggenheim Stiftung
Ernst Göhner Stiftung
Ernst und Olga Gubler-Hablützel Stiftung
État de Fribourg
Fondation Nestlé pour l’Art
Fondation Vincent Merkle
Groupe E
HEAD - Genève
Kiefer Hablitzel Stiftung
Loterie Romande
Pro Helvetia, Schweizer Kulturstiftung
Temperatio Stiftung
Ville de Fribourg
Ville de Lausanne

Partenaires

Association Ami·e·s de Friart
Association Fri-Art
Association K / Verein C 
Association des Musées du 
Canton de Fribourg (AMCF)
Association des institutions Suisses 
pour l’art contemporain (AISAC)
Association des musées suisses (AMS)
Art Basel
Atelier Studio 48
Bibliothèque cantonale et uni-
versitaire de Fribourg
Cantina del Mulino
Centre d’Intégration 
Socioprofessionelle Fribourg (CIS)
Collaud & Criblet
État des Choses, Bluehour, Bluefactory
Exil gallery, Vienne

Fribourg Tourisme
Festival Culture & École BCF
Flatmarkus, Zürich
Galerie Barbara Weiss, Berlin
Galerie Édouard Montassut, Paris
Galerie Francesca Pia, Zürich
Galerie High Art, Paris
Galerie KOW, Berlin
Galerie Lars Friedrich
Galerie Lange+Pult, Auvernier
Galerie [matter]HYLE, Athens
Galerie Neu, Berlin 
Galerie Peres Projects, Berlin
Galerie Sophie Tappeiner, Vienne
Gaudel de Stampa, Paris 
Galerie Weiss Falk, Basel 
Galerie Zelle van Almsick, Vienne
Kollektiv Ortie
Karma International, Zürich
Le Belvédère
Le Cric, imprimerie coopérative
Nuit des musées / Museumsnacht
Point 76
Prix d’art Kiefer Hablitzel│Göhner
Résidence La Becque, La Tour-de-Peilz
Service de culture, État de Fribourg 
TRNSTN Radio
Verband der Museen des 
Kantons Freiburg (VMKF)
WallStreet, Fribourg
XYZ Collective, Tokyo

♥ Danke an das ganze Friart 
Team, nah + fern, 
an Clémence de Weck, Präsidentschaft,
an die Vorstände und Mitglieder 
von Fri-Art und Ami·e·s, 
an die Besucher:innen und Schüler:innen, 
an alle kulturellen Institutionen 
+ Akteur:innen,
an alle Übersetzer:innen und Mitwirkende,
und ganz besonders an alle 
Künstler:innen und Kunstschaffenden
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mation. Grâce à cette subvention, Friart a tout d’abord pu repenser 
ses formats de communication et mettre en ligne le 1er juin 2022 
un site internet flambant neuf qui permet d’offrir un contenu digital 
de qualité en complément des expositions.

Ensuite, l’accent a été mis sur la médiation institutionnelle grâce à 
notre collaboration avec le Kollektiv Ortie. La création du bureau 
de médiation est malheureusement bloquée en raison du manque 
actuel d’espaces disponibles au sein du bâtiment, une autre ap-
proche est visée pour la fin du projet.

La Ville de Fribourg, propriétaire des Petites-Rames 22, a formé un 
groupe de travail qui devrait prochainement s’atteler au budget et 
planning des travaux d’assainissement et de rénovation. Après 30 
ans sans investissement dans cette infrastructure, nous croisons 
les doigts pour que ces travaux deviennent aussi une priorité pour 
la Ville et puissent être exécutés d’ici 2025.

Cette année encore, nous avons pu compter sur les Ami·e·s de 
Friart qui nous ont emmené·e·x·s à la Documenta de Kassel pour 
leur voyage annuel. Nous leur sommes très reconnaissant·e·x·s de 
leur soutien et des événements qu’iels organisent.

Toute notre reconnaissance et nos vifs remerciements vont éga-
lement aux autorités et à nos mécènes pour leur soutien, leur 
confiance et nos précieux échanges.

Clémence de Weck  
Présidence

Mot de la Direction artistique
Difficile d’emballer ici tout ce qui s’est passé à Friart en 2022 ! 
Mais les évolutions de la Kunsthalle vont dans une direction affir-
mée : accompagner dans la durée les transformations sociales et 
écologiques, être à l’écoute des artistes et de leurs besoins chan-
geants. Une équipe motivée et une identité repensée par les gra-
phistes d’Eurostandard permettent à Friart de proposer des visions 
claires à nos publics.

Le rythme de quatre cycles d’expositions par année sert à mieux 
les entourer, les transmettre et les faire vivre. Les médiations du 
Kollektiv Ortie, sous la direction de Fanny Delarze, viennent enrichir 
nos perspectives et offrir un accès à l’art à chacun·e·x, en mettant 
en évidence la diversité. Le rez de Friart avec son bookshop et 
sa salle de projection finalisée en 2022, rendent temporairement 
la maison plus conviviale, à défaut de répondre aux besoins en 
termes d’accueil, d’accessibilité et de logistique.

2022 a commencé par une exposition qui mettait au défi la pein-
ture contemporaine en prise avec le narcissisme et la surexposition 
de soi sur la grande toile. La co-curation de La réforme de Pooky, 
en invitant les anciens programmateurs du WallStreet/WallRiss 
Paolo Baggi et Grégory Sugnaux, proposait un dialogue autour 
de l’exubérance des images. Elle présente des artistes de nom-
breuses scènes, de New York à Berlin, Vienne, ou Tokyo, dans un 
festin visuel débordant et acide. 

Au printemps, Friart a ensuite produit une exposition monogra-
phique d’ampleur de l’artiste grecque Georgia Sagri, autour de sa 
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pratique du care (soin) et de la performance. L’artiste a offert à la 
Kunsthalle une performance unique d’une durée de 9 jours, met-
tant en tension l’art, le rituel, le partage, de manière vertigineuse, 
ne manquant pas de marquer les esprits de l’équipe, des partici-
pant·e·x·s, des visiteur·euse·x·s autour de conversations intimes et 
intenses. 

Les expositions de Nora Kapfer et Monika Emmanuelle Kazi, lau-
réate du Prix d’art Kiefer Hablitzel│Göhner 2021 pour les artistes 
suisses de moins de 30 ans, croisaient l’accrochage de nouvelles 
œuvres d’une peintre talentueuse avec un art subtile de l’instal-
lation et des récits inspirés d’une expérience de vie diasporique. 
Elles présentaient de subtils échos formels et symboliques autour 
de la nature et de son histoire, manifestant l’engagement du centre 
d’art pour une relève suisse et internationale. 

L’année s’est terminée par deux expositions qui mettent en valeur 
la diversité de la scène artistique fribourgeoise et une Enquête 
photographique sur l’environnement abimé de nos rivières. Toutes 
ces expositions témoignent du souhait de Friart d’accompagner 
les sensibilités de ce moment charnière où l’art joue son rôle de 
passeur. Pour pérenniser ces expositions, ce n’est pas moins de 4 
nouvelles publications que nous vous invitons à découvrir sur notre 
shop online et dans notre librairie sur place !

Paradoxalement, à Fribourg, Friart jouit du charme de son empla-
cement calme, autant qu’il souffre de sa marginalité géographique. 
Nous aimerions que la Ville réalise le potentiel du centre d’art pour 
la vie culturelle, sociale et pour l’image de la cité en accompagnant 
nos engagements et nos savoir-faire reconnus.

2023 verra se développer à partir de ces bases confiantes des 
esprits collectifs, des pratiques au-delà de l’art, des contre-récits 
historiques autour des technologies, et l’envie d’ouvrir plus encore 
le lieu à cette respiration entre des formes claires et rayonnantes 
et des formes plus expérimentales et engageantes. Nous espérons 
vous y accueillir nombreux·se·x·s !

Nicolas Brulhart  
Direction artistique

Visite guidée de l’exposition La réforme de Pooky, 04 MAR 2022. Photo : Nicolas Horvath
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Wort der administrativen Leitung
Das harmonische Einfädeln des Teams hat das Jahr 2022 sehr 
bestärkend gestimmt. Mit der bedeutenden Wendung der visuellen 
Identität und der Kulturvermittlung, zeigt die Kunsthalle ihre Moti-
vation, stets neue anspruchsvolle Projekte zu realisieren, die dazu 
bewegen, Raum für Neues zu geben. Der intensive Dialog mit en-
gagierten Künstler:innen und Kunstschaffenden und das Teilen der 
daraus gewordenen Ausstellungen, verspricht unserem Publikum ein 
Genuss von zeitgenössischer Kunst. 

Nebst den bemerkenswerten Ausstellungen und deren Publika-
tionen, die in unserem Book- oder Onlineshop erworben werden 
können, ist Friart erfreut, an diversen freiburgischen Events teilge-
nommen zu haben : Museumsnacht, Festival Schule & Kultur 2022 
und Bluehour in der Bluefactory. Auch das Mitwirken im Vorstand 
des Verbands der Museen des Kantons Freiburg (AMCF/VMKF), 
insbesondere für das Leiten der Projekte für Zweisprachigkeit, erfül-
len ein gemeinsames Vorantreten der Museen des Kantons. 

Nach dem von Unerwarteten geprägten 2020 und dem Ju-
biläumsjahr 2021, können wir im 2022 auf finanzieller Ebene auf 
ein gesundes Bestehen blicken. Die langfristige Unterstützung des 
Publikums, der öffentlichen Organen und von unseren Förderern, ist 
ein wichtiger Bestandteil der Weiterentwicklung der Kunsthalle. So-
mit kann Friart ihre Aufgabe als Zentrum für zeitgenössische Kunst 
weiterhin erfüllen.

Mein Dank geht an : Clémence de Weck und den Vorstand, an die 
Ami·e·s für das Vertrauen und Mitwirken, Nicolas Brulhart für die 

gemeinsame Vision, Sacha Rappo für das sorgfältige Koordinieren 
der Ausstellungen, Pauline Mayor + Julie Folly für den bemerklichen 
Einsatz als Kommunikationsverantwortliche, Nicolas Horvath für 
sein Engagement, Fanny Delarze und das Kollektiv Ortie für eine 
kritische und künstlerische Kulturvermittlung, Pierrick Brégeon von 
Eurostandard für das kreative graphische Denken, Chi-Binh Trieu für 
die präzise Webrealisation, Guillaume Python für das Einfangen der 
Ausstellungen, Fabian Stücheli und sein Team für das technische 
Wissen und Können, Conceicao Da Silva Carvalho, Teresa de Sou-
sa und Aliona Cazacu für ihren Einsatz, alle Aufseher:innen und alle 
Mitwirkende - nah + fern.

Mit Träumen und gemeinsamen Visionen starten wir ins Jahr 2023, 
und hoffen, Sie zahlreich empfangen zu dürfen.

	 Estelle Negro	
	 Administrative Leitung
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Les associations
Association Fri-Art

Clémence de Weck Présidence

Comité
Débora Alcaine
Hani Buri 
Irène Unholz 		
Julien Vuilleumier 	
Nicolas Brodard 		

Membres		  30

Les Ami·e·s de Friart

Luke H. Gillon Présidence

Pierre Stadler Trésorerie

Estelle Negro Secrétariat

Comité	
Alix Beaudegnies
Antonie Oberson
Laura Lanfranchi
Nicolas Horvath

Membres		  121

Team + 
collaborations
Administration

Nicolas Brulhart Direction artistique

Estelle Negro Direction administrative

Sacha Rappo Coordination artistique

Pauline Mayor Communication (>août) 

Julie Folly Communication (<août) 
Nicolas Horvath Stage

Technique + transport

Alexis Thiémard
Anne-France Sudan
Atelier Studio 48

Bernhard Zitz 
Cédric Blaser
Delphine Mouly
Fabian Stücheli Technische Leitung

Jörg Bosshard
Marie-Laure Baron
Pierre Berset 
René Zosso
Stephan Weber
Thibault Villard
Tobias Lanz
Varun Kumar

Médiation culturelle 

Fanny Delarze, Kollektiv Ortie
Esther Tellenbach, Kollektiv Ortie
Nadine Kunz

Maintenance

Aliona Cazacu
Conceiçao Da Silva Carvalho
Maria Teresa de Sousa Celestino (démission)

Accueil + divers

Alberto Mauro
Alix Beaudegnies
Anne-Catherine Devaud
Camille Ayer (exposat)
Esengo Miere
Felicien Hauser
Janosh Ourtilane (démission)

Jay Wyssling
Joëlla Gatambara 
Pierre Huguenot (démission)

Maïté Pittet 
Nicolas Horvath

Graphisme + programmation

Camille Ayer
Chi-Binh Trieu 
Pierrick Brégeon, Eurostandard

Photographie

Guillaume Python
Julie Folly

Übersetzung + Edition

Anja Delz
Emmanuel Faure
Jack Sims
Marie Gyger

Montage de l’exposition de Cécile Monnier, des nuits sans silence, 2022. Photo : Cécile Monnier
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Agenda 2022
Expositions

19 FEV – 08 MAI 	  
La réforme de Pooky

10 JUI – 31 JUL 
Georgia Sagri, Case_L 

24 SEP – 27 NOV 
Nora Kapfer

24 SEP – 27 NOV 
Monika Emmanuelle Kazi, La cour des 
grands  
Prix d’art Kiefer Hablitzel | Göhner 2021

17 DEC – 19 FEV 2023		
Cécile Monnier, des nuits sans silence 
Enquête photographique  
fribourgeoise 2022

17 DEC – 19 FEV 2023 
La main-pleur / Das Hand–Bluten

Events + visites commentées + Kultur-
vermittlung

JAN

29 
Finissage Michel Ritter, Air 
Power = Peace Power + Ceylan 
Öztrük, Matter of Non

FEV

18 
Vernissage La réforme de Pooky

22 
Pressebesuch

23 
Visite commentée Ami·e·s

MAR

02 
Visite commentée ZHdK

04 
Visite commentée mit Kuratoren

08 
Visite commentée ZHdK

11 – 13 
Art Trip Ami·e·s à Lisbonne 

16 
Visite Galerie Barbara Weiss, Berlin

18 
Kulturvermittlung eikon

24 
Visite Marta Riniker-Radich

AVR

05 
Assemblée Générale Fri-Art

07 
Médiation EPAI 

08 
Visite Wallstreet

21 
Bluehour (Silotower, Bluefactory) mit Nils 
Amadeus Lange by État des Choses

23 
Table ronde Bad Painting 2.0

MAI

02 
Begleiteter Besuch HEIA 

06 
Visite ECAL 

06 
Finissage + Fribar La réforme de Pooky

21 
Nuit des Musées avec  
collectif rose pétant

JUI

01 
Lancement nouveau site web friart.ch	

09 
Pressekonferenz

09 
Vernissage Georgia Sagri, Case_L 

10 
Artist talk avec Georgia Sagri,  
Mai-Thu Perret, Bea Schlingelhoff

13 
Generalversammlung VMKF

14 
Kulturvermiltung CFPS

14 
Visite Galerie The Breeder

15 – 23 
Performance Georgia Sagri, 
Shelter_Refuge

16 
Bus Tour Art Basel to Friart

16 
Contribution de Delphine 
Chapuis Schmitz

17 
Bus Tour Art Basel to Friart

18 
Contribution de Martina Buzzi 

19 
Contribution de Lara Damasô

22 
Contribution de Arianna Sforzini

22 
Contribution Virginie Sistek

22 
Visite libre Ami·e·s

25 
Artist talk avec Georgia Sagri

28 
Pressebesuch

28 
Team Friart au Festival Bollwerk

JUL

08 
Visite commentée Ami·e·s

12 
Jubilé 21 : Dîner des bénévoles

30 
End of season party avec Fine+Run, 
Virginie Jemmely+Thibault 
Villard+Michael Francey, Kris Mess, 
Fels, Sativayiza + Fribar by Ami·e·s

31 
Finissage Case_L

AOU 
Sommerpause

SEP

02 
Location espace, crèche reformée

07 
Assemblée Générale Association Ami·e·s

09 – 11 
Art Trip Ami·e·s  
Documenta fifteen Kassel

23 
Vernissage Nora Kapfer + Monika 
Emmanuelle Kazi, La cour des grands

27 
Pressebesuch

OCT

05 
Visite libre HepFR / Unifr
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07 
Visite libre ECAL

08 
Visite libre Esaa d’Annecy

08 
Visite commentée Ami·e·s + 
Konzert Secrétariat (Livestream)

21 – 01 
Recherche From Alps to Andes par 
Nicolas Brulhart by Pro Helvetia

NOV

07 – 11 
Festival Culture & Ecole 2022, Le jeu 
dans l’art contemporain / Das Spiel 
in der zeitgenössischen Kunst par 
Fanny Delarze und Nadine Kunz

07 
Kulturvermittlung OS Tafers

07 
Médiation culturelle CO de la Veveyse

08 
Médiation culturelle CO de la Veveyse

08 
Médiation culturelle CO Jolimont

09 
Kulturvermittlung OS Tafers

09 
Médiation culturelle CO de la Veveyse

09 
Kulturvermittlung DOSF

10 
Médiation culturelle CO de la Veveyse

10 
Kulturvermittlung OS Tafers

11 
Kulturvermittlung OS Düdingen

 

12 
Booklaunch, conversation entre 
Monika E. Kazi + Cédric Fauq

14 
Visite commentée Unifr, art contemporain

22 
Visite commentée EPS de Béthusy

26 
After Nature, Aesthetics & Critique 
V avec Unifr Département de 
Philosophie + Sabeth Buchmann + 
Booklaunch Nora Kapfer (Livestream)

27 
Finissage Nora Kapfer + Monika 
Emmanuelle Kazi, La cour des grands

DEC

06 
Location espace par Unifr, 
art et archéologie

12 
Pressebesuch

15 
Visite commentée École des 
Métiers - Technique

16 
Vernissage Cécile Monnier, des 
nuits sans silence + La main-
pleur/Das Hand–Bluten

20 
Pressebesuch

21 
Visite libre eikon

 

After Nature, Workshop Aesthetics & Critique V, Introduction de Prof. Dr. Emmanuel Alloa, 26 NOV 2022. Photo : Estelle Negro
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Expositions
La réforme de Pooky 

19 FEV – 08 MAI

Comment les artistes réfléchissent aux 
conditions de nos rencontres avec les 
images aujourd’hui ? La réforme de Pooky 
répond avec une exposition de peinture 
contemporaine joyeusement chaotique. 
Elle rassemble les œuvres récentes de 
19 artistes suisses et internationnales·aux 
qui, plutôt que d’offrir un message clair et 
transparent, passent par la peinture pour 
parler de l’instabilité de nos jugements, de 
nos affirmations, et des rapports confus 
entre le monde, ses objets et ses affects.

A Friart, les artistes prennent part à la 
production d’images par des engage-
ments vulnérables, des pas de retrait ou 
l’exploration volontaire de culs-de-sac. 
L’exposition se présente comme une 
observation non-surveillée à l’assurance 
chancelante. Dans les reflets constants 
d’autres perceptions, Pooky offre un 
ensemble ouvert, au lieu d’organiser 
les œuvres dans l’ordre transparent du 
discours.

Artistes 
Fabienne Audéoud, Sarah Benslimane, 
Elise Corpataux, Gritli Faulhaber, 
Sophie Gogl, Jasmine Gregory, Nanami 
Hori, Tom Humphreys, Marc Kokopeli, 
Matthew Langan-Peck, Jannis Marwitz, 
Sophie Reinhold, Marta Riniker-Radich, 
Christophe de Rohan Chabot, Thomas 
Sauter, Grégory Sugnaux, SoiL Thornton, 
Amanda Del Valle, Jiajia Zhang 

Curation
Paolo Baggi, Nicolas Brulhart, Grégory 
Sugnaux

Budget		  66’000 CHF
Étages	 Rez-de-chaussée + 1er 
Visiteur·euse·x·s		  878

Presse
La Liberté, La Gruyère, Kunstbulletin

Web
Spike, Contemporary Art Daily, Kuba 
Paris, Karma International, Contemporary 
Art Pool, Mousse Magazine

1. Vue d’installation, Sophie Reinhold, 2021, Kunsthalle Friart Fribourg. Photo : Guillaume Python
2. Jasmine Gregory, Loosy Luicy Apple Juice, 2021. Photo : Guillaume Python
3. Vue d’exposition, La réforme de Pooky, 2022, Kunsthalle Friart Fribourg. Photo : Guillaume Python
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Case_L

10 JUI – 31 JUL

Georgia Sagri a été invitée à Friart à dé-
ployer sous la forme d’une exposition sa 
pratique personnelle du Care qu’elle a 
développée pour se rétablir de ses per-
formances exigeantes. Cette pratique 
d’auto-récupération, intitulée IASI (récu-
pération en grec), implique une série de 
techniques englobant la respiration, le 
mouvement et la voix et est partagée pour 
aider d’autres personnes à se rétablir au 
cours de séances à deux conduites par 
l’artiste de manière confidentielle.

Avec une approche pluridisciplinaire 
incluant la performance, le dessin au 
pastel ainsi que la peinture, Case_L est 
l’étude de cas récurrents rencontrés au 
cours des séances IASI : l’attaque de pa-
nique. L’exposition s’est déployée à Friart 
dans une forme spatiale, métaphysique, 
ressentie et idéologique. Ses étapes 
incluaient la manifestation, l’expression, 
le traitement et le rétablissement dans 
un parcours qui favorisait les relations 
transversales et évitait la ségrégation de 
la connaissance et de la perception.

À la Kunsthalle, Georgia Sagri a continué 
son approche unique de l’exposition 
comme composé de médiums et de re-

lations en incorporant une performance 
d’une semaine, Shelter_Refuge, aux cô-
tés de nouvelles œuvres, dessins, pein-
tures et écrits.

Artiste		   
Georgia Sagri

Curation
Nicolas Brulhart

Budget		  67’000 CHF
Étages	 Rez-de-chaussée + 1er 
Visiteur·euse·x·s		  460

Presse
Texte zur Kunst, La Liberté, Freiburger 
Nachrichten, La Gruyère

Web
Afterall, Art Viewer, Contemporary Art 
Daily, Mousse, Contemporary Art Pool, 
The Breeder

1. Vue d’exposition, Geogria Sagri, Case_L, Kunsthalle Friart Fribourg, 2022. Photo : Stathis Mamalakis. © Georgia Sagri 
2. Georgia Sagri, Early morning, cool passage, cave, organ, 2022, Photo : Stathis Mamalakis. © Georgia Sagri 
3. Vue d’installation, Georgia Sagri, Case_L, Kunsthalle Friart Fribourg, 2022, Photo : Stathis Mamalakis. ©Georgia Sagri 
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Nora Kapfer

24 SEP – 27 NOV

Pour sa première exposition institution-
nelle, l’artiste Nora Kapfer a présenté 
à Friart un nouveau cycle de peintures 
accompagné d’une sélection d’œuvres 
récentes dans le grand espace du rez. 
Portée par son approche expérimentale 
de la surface picturale, l’artiste revisite les 
questions que la peinture moderne s’est 
posée de manière radicale depuis ses dé-
buts. L’abstraction, le geste, le symbole, 
la perception, la matérialité sont autant de 
notions transformées par son approche 
post-féministe de la répétition, de l’orne-
mental et du code, qui lui permettent de 
redessiner l’autonomie fragile de l’image 
contemporaine.

A partir de règles de production des-
quelles elle tire sa liberté, le jeu de syn-
thèse de Kapfer offre une palette baroque 
intelligente qui fait de la peinture le lieu 
de la pensée visuelle en négociation avec 
notre regard halluciné.

Artiste
Nora Kapfer

Curation
Nicolas Brulhart

Budget		  30’000CHF
Publication		  11’500 CHF
Étage		  Rez-de-chaussée
Visiteur·euse·x·s		  803

Presse 
Mousse, La Liberté, La Gruyère

Web 
Contemporary Art Daily, Point 
Contemporain, Contemporary Art Pool

1+3. Vue d’exposition, Nora Kapfer, 2022, Kunsthalle Friart Fribourg. Photo : Guillaume Python.
2. Nora Kapfer, Untitled (Oleander III), 2021. Photo : Guillaume Python
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La cour des grands

24 SEP – 27 NOV

Monika Emmanuelle Kazi est lauréate du 
Prix d’art Kiefer Hablitzel | Göhner 2021 
pour les artistes suisses de moins de 30 
ans. Son œuvre puise ses ressources 
dans une mémoire corporelle incarnée 
liée à son expérience diasporique. 

Par l’écriture, l’installation et la perfor-
mance, l’artiste transpose des souvenirs 
qui enlacent le personnel et le mondial. 
Elle explore la charge émotive d’objets 
d’un quotidien disparu, de gestes, de 
matières, d’architectures, comme autant 
de zones de contact poreuses, traces 
d’histoires en mouvement.

Dans son installation à Friart, elle nous 
plonge dans un lieu où le chez-soi et 
l’ailleurs, les âges de la vie, construisent 
leurs différences dans la relation. Dans 
l’exposition, un plateau de jeu devient 
la métaphore de l’affrontement des 
contraires, mais aussi l’emblème de la 
distribution poétique du hasard qui in-
forme les destins.

Artiste 
Monika Emmanuelle Kazi

Curation
Nicolas Brulhart

Budget		  44’000 CHF
Publication		  13’500 CHF
Étage		  Rez-de-chaussée
Visiteur·euse·x·s		  803

Presse
La Liberté, La Gruyère

Web
Art Viewer, Mousse, Contemporary 
Art Daily, Contemporary Art Pool, 
Contemporary Art Switzerland, Point 
Comtemporain

1. Monika Emmanuelle Kazi, Terre-plein, terres mères, 2022. Photo : Guillaume Python
2. Monika Emmanuelle Kazi, La boisson, 2022. Photo : Guillaume Python 
3. Vue d’exposition, Monika Emmanuelle Kazi, La cour des grands, 2022, Kunsthalle Friart Fribourg. Photo : Guillaume Python
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Des nuits sans silence

17 DEC – 19 FEV 23

Pour réaliser l’Enquête photographique 
fribourgeoise 2022, Cécile Monnier a 
choisi de parcourir les abords des rivières 
du canton de Fribourg en s’appuyant 
sur la figure du pêcheur, comme sur un 
guide ou un passeur. Elle en ramène des 
images noir et blanc contrastées, aux dé-
tails foisonnants, aux narrations retenues. 
des nuits sans silence prend la forme 
d’un conte visuel embarqué qui soulève 
des questions sensibles liées à l’amé-
nagement du territoire, à l’agriculture, à 
l’environnement, à l’écologie.

L’Enquête photographique est organisée 
tous les deux ans par le Service de la 
culture de l’État de Fribourg. L’exposition 
est accompagnée d’une publication réali-
sée en collaboration avec la Bibliothèque 
cantonale et universitaire de Fribourg.

Artiste
Cécile Monnier

Curation
Nicolas Brulhart

Budget		  26’000 CHF
Publication		  35’000 CHF
Étage		  Rez-de-chaussée
Visiteur·euse·x·s		  651

Presse 
Le Temps, La Liberté, La Gruyère

Web
Contemporary Art Pool, Sichtbar

1. Cécile Monnier, Archives (détail), 2022. Photo : Guillaume Python 
2+3. Vue d’exposition, Cécile Monnier, des nuits sans silence, Kunsthalle Friart Fribourg, 2022. Photo : Guillaume Python
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La main–pleur / Das Hand–Bluten

17 DEC– 19 FEV 23

La main-pleur propose une rencontre 
avec les œuvres récentes de dix artistes. 
Organisée sans contrainte de forme, ni 
de thème, l’exposition diffuse pourtant 
la consistance vague d’un sentiment 
contemporain. Comme autant de ré-
ponses à la désorientation, autant de 
manières de relancer le partage du sym-
bolique et du concret. 

Les artistes invité·e·x·s passent souvent 
par un retour à la main, aux matériaux 
naturels, pauvres, trouvés, simples. Pour 
recommencer d’ici, iels laissent de côté 
les codes imposés, pour des histoires 
personnelles, collectives, ressenties. Le 
temps du progrès et sa vue d’ensemble 
ne sont plus adressés. Des récits pos-
sibles remplissent son vide abstrait d’al-
ternatives. L’espace d’art accueille des 
œuvres niches, qui crachent, débordent, 
ritualisent, calment l’entrelacs des vivants 
et des lieux. 

Un souci de l’écologie se transcrit dans la 
modestie des moyens. Il habite les esthé-
tiques craft, les formes spontanées, trou-
vées, détournées, comme autant d’appels 
venus d’un dehors, pour d’autres visions, 
moins sûres, moins valides. Plus étrange, 
les formes osées, honnêtes, kitchs cap-
turent l’émotion, le toucher. Les œuvres 

affirment qu’autre chose s’affirme. Non 
sans contradictions, non sans extase, La 
main-pleur se donne à leurs signes sans 
boussole.  

Artistes
Chiara Bertin, Guillaume Dénervaud, 
Julie Folly, Margaux Huber,  JEREMY, 
Jordan Selophane, Sacha Rappo, 
Rebecca Solari, Remy Ugarte Vallejos, 
René Walker

Curation 
Nicolas Brulhart + Sacha Rappo

Budget		  21’000 CHF
Étage		  1er
Visiteur·euse·x·s		  651

Presse
La Liberté, La Gruyère

Web
Contemporary Art Switzerland

1+3. Vue d’exposition, La main–pleur, 2022, Kunsthalle Friart Fribourg. Photo : Guillaume Python
2. Jordan Selophane, Hanging on (détail), 2022. Photo : Guillaume Python
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Projet de  
Transformation
Le projet de transformation a été soumis 
et accepté en 2021 en réponse à la pan-
démie qui a eu un impact important sur le 
domaine de l’art contemporain, accélérant 
alors drastiquement sa transformation.

Les conséquences se sont ressenties 
à 3 niveaux différents : la pratique des 
artistes dont le discours s’est orienté sur 
des thématiques sociétales urgentes ; la 
diffusion de l’art devenue inaccessible 
physiquement et orientant les gens vers 
un contenu plus digital ; la réception de 
contenus artistiques par les publics en 
offrant des compléments en ligne en pa-
rallèle aux expositions et œuvres.

Friart a pris la mesure de ces change-
ments qui modifient l’expérience de l’art 
et de la culture sur le long terme et a ré-
fléchi à une transition adaptée vers une 
institution plus connectée et plus acces-
sible. Plutôt que de basculer vers le tout 
en ligne, la Kunsthalle a voulu transformer 

les liens entre les contenus artistiques ex-
posés, le lieu physique du bâtiment des 
Petites-Rames 22, et l’espace virtuel du 
site internet.

Cela a impliqué de penser conjointement 
les ajustements structurels, le déploie-
ment de nouveaux outils technologiques 
et l’externalisation de certains mandats 
pérennes et temporaires avec des parte-
naires locaux et à distance. Cette adap-
tation était nécessaire pour répondre 
aux nouveaux besoins des artistes et 
des publics, pour continuer à faire de la 
Kunsthalle un lieu contemporain, innovant, 
culturellement riche, engagé et ouvert à 
un éventail très large de publics autant 
amateurs, curieux, qu’avertis.

Le projet de transformation se divise en 
2 parties.

La première partie est la digitalisation 
augmentée incluant la refonte du site in-
ternet et des nouveaux formats en ligne 
pour compléter les expositions.

Le nouveau site web est en ligne depuis le 
1 juin 2022. Ce nouvel espace virtuel est 
le fruit d’une étroite collaboration entre 
Pierrick Brégeon, Eurostandard (architec-
ture et graphisme de la nouvelle identité 

visuelle), Chi-Binh Trieu (développement 
et code), Marie Gyger (édition, traduction 
et relecture), Julie Folly et Pauline Mayor 
(assistance direction, coordination et 
contenu), Anja Delz et Nicolas Horvath 
(transfert des données et contenu) et 
l’équipe de Friart ainsi que sa direction.

Le nouveau site web, totalement repensé 
dans sa structure et sa forme, inclut l’in-
tégralité des archives digitalisées depuis 
1981 à 2022. L’immense travail de la di-
gitalisation des archives entamé en 2020 
avec les étudiant·e·x·s de l’Histoire de l’Art 
de l’Université de Fribourg est une étape 
considérable pour la Kunsthalle dans sa 
transformation. Elle permet de tracer, lire 
et conserver l’histoire de Friart depuis sa 
création par Michel Ritter. 

En complément, des nouveaux outils en 
ligne peuvent désormais accompagner 
les expositions : le livestream (en collabo-
ration avec l’Atelier - Studio 48), le pod-
cast (en collaboration avec TRNST radio) 
et la black box (salle de projection). 

La deuxième partie est dédiée à la 
médiation institutionnelle plus accessible 
et pérenne qui s’est également intégrée 
à l’offre Culture et École. Pour ce faire, 
Friart collabore avec le Kollektiv Ortie. 
En intégrant l’art contemporain dans 
les écoles, la nouvelle génération peut 
découvrir cet art dans son potentiel 

pédagogique et découvrir ses liens avec 
des thèmes actuels de société.

Le dossier pédagogique (cycle 2 + 3 / 
formations post-obligatoires) nommé 
COUCOU FRIART! propose une intro-
duction à la Kunsthalle et à l’art contem-
porain ainsi qu’un atelier de médiation 
culturelle pour apprendre la pensée 
critique antidiscriminatoire. Cet atelier 
vise à questionner les généralités et biais 
émergeant des œuvres pour élargir la 
perception des élèves. Cette nouvelle 
offre de médiation est disponible en 
bilingue pour chaque exposition à Friart. 

Aussi, le projet de transformation a l’am-
bition de connecter les établissements 
scolaires à Friart, de former et gérer les 
médiateur·rice·x·s, décliner la médiation 
au gré des expositions et d’autres lieux 
de culture contemporain. Pour cela un 
bureau de la médiation d’art contempo-
rain sera ouvert à Friart. Cette dernière 
étape est retardée pour des raisons de 
manque d’espaces dans le bâtiment des 
Petites-Rames 22. Cependant une solu-
tion transitoire permettra de poursuivre le 
développement de cette plateforme. 
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Légendes images Projet de Transformation
1. Signalétique de Friart, 2022
2. Design du site internet de Friart
1. Black box, End of Season Party, 30 JUL 2022. Photo : Julie Folly
5. Médiation école dans l’exposition La Réforme de Pooky, 2022. Photo : Nicolas Horvath
6. Visite commentée Ami·e·s + Concert de Secrétariat (Livestream), 8 OCT 2022. Photo : Julie Folly

Revue de presse
Sélection

Critic and theorist Marina Vishmidt discusses Georgia Sagri's
IASI practice of self-care and recovery, paying special attention to
the conceptual and material trajectories of this specific healing
practice and the translation of such therapeutic approaches into
gestural languages.

Advertisement

Where others encounter walls or mountains, there, too, he sees a
way. […] No moment can know what the next will bring. What
exists he reduces to rubble – not for the sake of rubble, but for that

of the way leading through it. 1

She is breaking the door. She is not talking about it. 2

The arc of Georgia Sagri’s work, and what she has been involved
in, is enormous, and, based upon the criteria brought to bear in
the analysis of it, illimitable at first sight. So, this essay will focus
primarily on the exhibition ‘Case _L.’ staged over the summer at

Kunsthalle Friart. 3 The exhibition, in departure from other recent
projects such as ‘IASI’ at Mimosa House in late 2020 or her
participation in this autumn’s ‘YOYI! Care, Repair, Heal’ at the
Gropius Bau, does not take the form of a one-to-one process of
guided somatic therapy, but is instead a multi-mode, synthetic
anthology of the IASI (recovery) practice she has been developing,
with paintings, drawings, sculpture, live performance and a
parallel film programme. This introduces the idea of the
attempted healing specified by ‘recovery’ not just as a goal,
narrated by Sagri as the sharing of her own experience of
mediating the arduous effects of performance pieces and political
engagement on her total life, but a conceptual framework, a
worldview and an aesthetics, conceived as ‘education of the
senses’ by the artist and an activation of the body toward both
psycho-physical recovery and political resistance.

A striking characteristic of all the work presented at Friart is that
the viewer experiences it as an object and a passage at the same
time, evoking the ‘spiritual anarchism’ Sagri identifies with in her
recent collection of writings and resonates with Walter Benjamin’s
short, gnomic essay cited in the epigraph. How did this concretely

unfold in the work she brought together at Friart? 4Beyond, or
rather, prior to, this question is another: what is the relevance of
the IASI work as performed within an art world context and what
distinguishes this practice, and its multiple iterations, from other
therapeutic approaches that operate according to similar
techniques but from within spaces for therapy? And perhaps
before an answer is attempted, it needs to be turned around –
what if the practice is the preconditions that make it possible, and
all aesthetic and conceptual rationales for its appearance and its
enactment are to be sought in that preconditionality? In other
words, the point here may be less to discern why some therapeutic
practices unfold in an art institutional context and some
elsewhere, but how the folding of a performative practice as well
as political engagement into the preconditions of their (human,
somatic) possibility becomes the gesture made in the art field, how
conditions are made to eclipse the ‘object’ and supplant it – even
as the practice continues and develops elsewhere in between, and
at the same time. The question, turned in any of its significant
directions, is crucial, and yet not the focal point in ‘Case_L’, which
seems to be more interested in the conceptual and material
trajectories of a specific healing practice or their translation into
other gestural languages than it is in the embodied displacement
of such practices into an art context.

This displacement was enacted by each work in its own way.
Shelter  Refuge (2022) refers both to the ongoing, day-long
performance and the hulking, convex shelters, woven of water
hyacinths and other grasses (Shelter_Refuge I; Shelter_Refuge II,
2022) that sat in the upstairs space and provided the focal point
to the movements of Sagri in the space and the occasional
collaborator, as well as to the viewers at the room’s perimeter

following the action. 5 They offered the clearest emblem of the
double exposure between object and passage – a superposition,
not a vacillation – in their performance at the same time as
sculptural presences, and as tunnels through or obstacles around
which Sagri’s activities flowed. Also, during the times that this
activity included vocalization, they turned into singing caves, as
she was not visible in every location in the space. Sagri’s
undressed and horizontal exits and entries into pods unavoidably
evoked birth and death, two kinds of traumatic passage whose
metaphorical dimension recur in both performance practice and
forms of therapy – rehearsals of emergence and extinction whose
power is guaranteed by formalisation, or containment. This
becoming-object as part of a passage is complemented, from the
opposite side, by Sagri’s understanding of performance as a
medium, in the sense of material but also in the sense of
channelling, which ‘radically modifies the functioning of the body,

inaugurating a new relationship with representation’ 6. Although
such a use of medium can be easily linked to therapy, or a
mystified version of it – a channelling of healing forces, for
example – the crucial element in Sagri’s conception is instead the
body as a condenser and amplifier of social, structural and
impersonal forces. This is the conception that traverses
performance and therapy for her. The body as the basic material
where these forces can be disclosed, externalised and worked
through without compromise: a politics of singularity that
redefines the ontology of becoming collective and the resistance
this redefinition is able to power. With its strenuous, cyclical
temporality, this work emphasises process over spectacle. Since
no one can view the performance in full, it makes an incision in
the self-evidence of the performative body generating an
experience to be consumed. Like the labouring body, it is instead
consumed by time, both the time that elapses and time’s analogue
in the husk-cocoon-igloo, the object that exists alongside and

apart from it, itself a product of labour. 7

The formalisation of a therapeutic process as a condensation of
the power it can generate, its uncontrollable affects and energies,
took another turn on the ground floor, where the room-size
installation of drawings (all produced in 2020) generated from
several IASI sessions were installed, hanging banner-style from
the ceiling. These were the public registrations of a process that
has in other recent and upcoming instances taken the form of one-
on-one encounters in the exhibition space, literally on a raised
podium called the Stage of Recovery. Here the large multi-media
drawings at first appeared like body imprints, filled in by visual
phenomena such as lines and dots that could be taken as coded
traces marking pain points, flows, or the results of specific
movements undertaken in each event of treatment. These visual-
material elements are typical of the approach Sagri has developed
in doing IASI, which is predicated on finding the location in the
body where the harm or pain is felt, and then on finding a method
in breath or movement to address it. This is one level of
formalisation which can be deemed ‘performative’, while the
drawings are another, and feed back into the treatment process –
the representational. Session dates, times, and symptoms are
indicated in the titles of the drawings. All stem from Case_L,
which gives the exhibition its title; an encounter with someone
experiencing acute panic attacks. These works, along with the
performance and sculptures upstairs and the paintings that
circumscribe the room which I will come to next, in their several
ontologies as medical notes, performance scores, and
‘autonomous’ drawings, in their mixed being as documentation (of
something that happened at another time and place) and a
dazzling immanence, seems to register the compelling friction
Sagri generates between this evolving therapeutic practice, its
somatisations and externalisations rooted in a radical anti-
capitalist and anti-patriarchal worldview, and the gradual
inhabitation of many corners of the contemporary art complex in
latter years by discourses around care. We witness institutional
care, self-care, the politics of care, and their more and less
concrete adoptions thematically and, less often, programmatically.
For Sagri and IASI, the emphasis on recovery is its integration
into a praxis of ongoing refusal – lifemaking as unreconciliation.
This requires a view of the totality of someone’s experience in
which the need to reproduce social and biological life cannot be
disentangled from a saturation with the toxic effects of that life.
It’s an approach to therapy that attends to a systematic ecology as
well as a politics of what it takes to live in that world. Such a
systematic, or social, ecology can be said to also characterise the
more recent engagements with debates around ‘care’ in the space
of art. Surely, from this year’s documenta to the previously noted
‘YOYI!’ festival – whose curatorial concept makes space for
‘disavowing’ as well as ‘perpetuating’ notions of healing – such
projects entails a careful and contextual attending to their
material conditions and what it means either to formulate or
translate them by artistic means. Such an understanding,
however, is already at work in Sagri’s vision of a body as a
‘sequence of complex relations which develop within a varied
momentum, between decelerations and accelerations of different
acts and behaviours’, drawing on Gilles Deleuze’s analysis of

Spinoza. 8 There is then an emphasis on breath, voice and
movement to push past the suffocation of image-bodies and
performing bodies which form the inescapable realism of
‘survival’ in the world of capital where we all work. The notion of
‘breaking the door’ rather than talking about it seems apt here.
Knocking on the door would be the exhausting petition to power;
breaking it means to move into another landscape shaped by
(personal, collective) movement, which starts from finding a new
way for your body to move and live.

With landscape, then, to conclude. The six enigmatic, smallish egg
tempera paintings placed on the walls surrounding the drawings –
Early morning, cool passage, cave, organ (left side); Early
morning, cool passage, cave, organ (right side); Noon, passage,
cave, warm organ (left side); Noon, passage, cave, warm organ
(right side); Humid night, passage, cold cave, organ (left side);
Humid night, passage, cold cave, organ (right side) (all 2022) –
positioned in accord with the movement of the sun through the
space over a day, depict a landscape imaginary of the body and
take a form that recalls, at least for this viewer, Eastern Orthodox
icons. Due to the size and material, but also the vernacular image
of genre fiction, a spooky and unmoored medium shot of caves
through the course of a day, sometimes with a figure, sometimes
without. I start to imagine a process of therapy where my eyes
don’t wander to a generic print on the wall of a doctor’s office but
where part of the therapy is understanding the changes in a
geophysical site that is both the interior and the milieu for my

body. 9 Another passage in Benjamin, from a dream diary: ‘I
found myself standing in front of a map and, simultaneously,
standing in the landscape which it depicted. The landscape was
terrifyingly dreary and bare; I couldn't have said whether its
desolation was that of a rocky wasteland or that on an empty gray
ground populated only by capital letters. These letters writhed and
curved upon their terrain as if following mountain ranges; […] I
knew or learned that I was in the labyrinth of my auditory canal.

But the map was, at the same time, a map of hell’. 10

1 Walter Benjamin, ‘The Destructive Character’, Frankfurter Zeitung,
20 November 1931, available at https://libcom.org/library/destruc-
tive-character-walter-benjamin (last accessed on 4 October 2022).

2 Georgia Sagri, Stage of Recovery, Brussels: Divided Publishing,
2021, pp.151–3. In the second of two identically titled pieces, both
presented as letters, Sagri writes, ‘I am not going to eat the
capitalist’s paradigm that through survival I will be able to live at
some point.’ One of the ways this can be read is as pushback not to
the politics of survival at issue for people and movements of the
oppressed, but the way ‘survival’ is both reified and romanticised
as the absolute horizon of contemporary life in the West, in
mainstream ideology and cultural-critical discourse alike (‘hustle
culture’, ‘crisis ordinariness’). If ‘precarity’ was an earlier buzzword
that seemed to offer a possibility of solidarity between strata of the
hyper-exploited, the category of ‘survival’ as a term of declassed
disenchantment tends to occlude any political dimension. I explore
this further in an upcoming book-length study. ‘Crisis
ordinariness’ was coined by Lauren Berlant in Cruel Optimism,
Durham and London. Duke University Press, 2011.

3 Georgia Sagri, ‘Case_L’, Kunsthalle Friart, Fribourg, Switzerland, 10
June–31 July 2022.

4 G. Sagri, ‘Spiritual anarchism’, in Stage of Recovery, op. cit., pp.151-
3.

5 As a catalogued invasive species, the water hyacinth, plentiful in
Athens (as I learned in conversation with the artist) can be deemed
yet another ‘destructive character’ in the mise-en-scène of the
show. Yet, as with other ostensibly self-evident terms such as
‘survival’, the designation ‘invasive’ is highly equivocal. The
ongoing scientific debate is structured by charges of ‘denialism’ on
the one hand and ‘nativism’ on the other, showing how the topos of
native/alien both encompasses and is projected into ecological
discourse – a point that critics of ‘eco-fascism’ have been
underlining for a long time.

6 G. Sagri, Stages of Recovery, op. cit., p.79.

7 Karl Marx writes ‘Time is everything, man is nothing; he is, at the
most, time’s carcass.’ The Poverty of Philosophy, 1847, available at
https://www.marxists.org/archive/marx/works/1847/poverty-phi-
losophy/ch01b.htm (last accessed on 4 October 2022).

8 Gilles Deleuze, Spinoza: Practical Philosophy (trans. Robert
Hurley), San Fransciso: City Lights, 1988, quoted in G. Sagri,
‘Performance Pathologies’, Case_L, Fribourg : Kunsthalle Friart,
p.19.

9 Recent experience in a Berlin hospital where faded prints by the
likes of Kandinsky and Toulouse-Lautrec line the walls of treatment
rooms might have spurred these reflections.

10 W. Benjamin, 'Diary Entries, 1936', 6 March 1938, in Howard
Eiland and Michael W. Jennings (ed.), Walter Benjamin. Selected
Writings, Volume 3, 1935–1938, Cambridge MA and London, The
Belknap Press of Harvard University Press, 2002, pp.335–36.
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34 35Milena Büsch “Auto Freizeit Motor Sport” at FELIX GAUDLITZ, Vienna

21.12.2022 READING TIME 2′ EXHIBITIONS

Alex Da Corte “Mr. Remember” at Louisiana Museum of Modern Art, Humlebaek

21.12.2022 READING TIME 2′ EXHIBITIONS

MILENA BÜSCH ALEX DA CORTE

Nora Kapfer’s little painting hung at the very beginning of her recent solo exhibition at Kunsthalle Friart in Fribourg, Switzerland. Its

adjacency to significantly larger (in comparison gigantic) paintings, each of which produces completely different visual effects, nipped

any association of painting’s endgame in the bud. Black-brown, partly reflective, partly matte surfaces in which stenciled contours

emerge (Küriss [2018], Untitled (Salami II) [2017]) alternated with color fields overgrown by stenciled flowers in a half-regular, half-

irregular manner (Pythia I and Pythia II [2022]). Here, motivic banality met painterly pathos (Dein Herz/Dein Garten [Your Heart/Your

Garden, 2022]), the decorative met the resistant, the mechanical met the gestural, figuration met abstraction, and nonorganic forms

alternated with organic ones. At the very end of the sequence of paintings hung another small-format wood panel, this time in black,

with comparable flower doodles, from which the colored background partially emerges in thin lines. By bracketing the sequence of

large paintings with much smaller white and black panels—two works that demonstrate a fast, uncontrolled painterly production,

comparable to sketches—Kapfer suggested that the works in between are likewise about making and letting the painting emerge from

its material.

What is special about this emergence is that Kapfer’s process of making is always defined by opposing procedures of unmaking. The

earliest works presented at Friart were Untitled (Salami) (2017), Untitled (Salami II) (2017), and Küriss (2018), in which Kapfer developed a

mechanical technique based on the application of bitumen, a tar-like liquid black substance, over the picture ground to give it a

reflective surface, into which the artist glued large silhouettes of flowers made of Japanese paper that soaked up the oily stuff. The

organic structure of these papers indeed suggests the surface of a sliced salami—hence the curious title. Or is Kapfer humorously

alluding here to her “salami tactics,” a policy of small steps to master the great maneuver of painting, of which she once almost

despaired? In other paintings (not exhibited in Fribourg), flowers and other banal and kitschy motifs (hearts, stars, stylized figures)

were applied as paper shapes into the bitumen layer only to be taken out again, leaving visible traces of the stenciled silhouettes.

Küriss bears no recognizable motif on its surface, but the black bitumen was partially scraped off the wood with the help of solvent to

visually cut out checkerboard patterns and carefully stenciled circles as well as organic shapes; these stand out against the black fields

and have been partly covered again with vinyl. The mechanical processes of applying bitumen, cutting out stencils, gluing on paper

cutouts, painting them over with oil or vinyl, and scratching the paint off again overlap with an auto-generative chemical process

caused by the bitumen’s reaction with different layers of the painting, giving the surface an organic-looking texture in some places. Of

course, well-known procedures of a quasi-photographic écriture automatique are recalled here, but they are recombined with further

modernist and postmodernist elements of painting such as the grid, the stencil, the pictorial gesture, the figurative cliché, et cetera. 

Grids, stencils, and flower clichés also underlie Pythia I and II, painted in gouache, acrylic, and oil on canvas. Here, the largely

mechanical, grid-like arrangement of color fields into which flower stencils are serially inserted was supplemented by a rather painterly

process. The flowers directly cite Andy Warhol’s Flowers and refer to his Do It Yourself series from 1962, which involved the mechanical

filling in of fields according to a numerical code. But while Warhol’s Flowers expose the arbitrariness of color and its commercial use,

and his paint-by-numbers series insist on dull mechanical codes, Kapfer’s “paint-by-flowers” works apply a somewhat gestural style by

filling the stenciled fields with visible brushstrokes in expressive red or fleshy rosy colors, thereby undoing the mechanical effect of the

serialized forms, especially when irregularities break the serial pattern.

Finally, to make works such us Untitled (Oleander III) (2021),Kapfer recycled paper cuts torn off of other paintings, gluing and

juxtaposing them in their partly fragmented forms. The overlapping shapes of paper flowers are still marked by the structure of the

canvas on which they were previously pasted, and thus produce an organic-like texture, although they just convey the material traces

of their mechanical transfer. With a similar effect, Dein Herz, Dein Garten (Your Heart/Your Garden, 2022)recycles flowers cut out of

another painted canvas and fixed with acrylic glue on the surface of the new canvas, thereby creating an overpainted, relief-like

structure.

Painting, in Kapfer’s selection of works for Friart, presents itself as a complex layering of materials and existing archetypes (grids,

figure-ground relations, monochromes, stencils), which either keep “working” independently by chemically and materially infiltrating

each other, or are “counteracted” by the artist manually undoing the layering through partial removal, scraping, scratching, tearing off.

In the acrylic and oil paintings on canvas, it is rather the gestural application of paint that runs counter to the mechanical composition

of the picture and the serial stenciling of banal flowers.

Also in the painterly doodles of the small wood panels, the uncontrolled scribbling of the artist’s tool lays bare colored paper grounds,

thereby demonstrating the material agency in the creation of figuration. The motif here appears to be just a side effect of the artist’s

handling. Kapfer explicitly links those little paintings to reverse engineering, as invoked by the cultural theorist and philosopher Sadie

Plant in her 1997 book Zeros + Ones: Digital Women and the New Technoculture.  Plantrelates reverse engineering, a “process of analyzing

a subject system to identify the system’s components and their interrelationships and create representations of the system in another

form or at a higher level of abstraction,” to processes and discoveries by Ada Lovelace and Anna Freud.  She describes Freud’s ability

to accelerate her work—the writing of letters and lectures—by producing scribbles on blank pages at high speed, which induced her to

perceive her tasks as already completed. She then more easily turned to the real writing, having simplified it to a system of anticipatory

principles and methods. This technique of “beginning in the end of any operation, working backwards from that point to the

beginning,” Plant claims, contains within it an “invention of invention itself,” thus contradicting the classic stereotype of femininity

that pervades psychoanalysis, in which female creativity is always based on the imitation of the natural.

In exactly this sense, Kapfer’s white and black wooden panels, tellingly each the size of a sheet of paper, can be read as inventions of

the invention. Like catalysts in which the artist works her way back to the ground from the multiple layering of colored papers and

white or black oil paint in rapid movements that are as uncontrolled as possible, they release the principles of a way of working that

can then be further developed in the large paintings. In the same way hackers use reverse engineering “and pirates conspire to lure the

future to their side,” as Plant puts it, Kapfer pirates both expressionist and mechanical models of painting by “engaging in a process

which simultaneously assembles and dismantles the route back to the start, the end, the future, the past.”  Sabeth Buchmann, in her

catalogue text for Friart, analyzes Kapfer’s adaption of reverse engineering as a demonstration of a correlation of organic, inorganic,

and cultural forms, beyond the essentialist equation of biological growth with aesthetic progression: “Kapfer’s paintings engender that

which engenders them” in the same way as “nature does what is natural to it.”

But how can a painting engender that which engenders it? Can it actually perform a sort of “hysteresis, the lagging of effects behind

their causes,” as Plant describes reverse engineering?  How can painting go back to its “source codes”? Hysteresis is the dependence of

the state of a system on its history. Chip reverse engineering uses techniques of delayering by etching and scratching off the hardware

layer by layer in order to find and separate its elements. If Kapfer is etching, scratching off, and tearing out layers of her paintings, this,

of course, does not result in protocols or diagrams. The constant doing and undoing of layers seems to be a way of separating

painting’s elements from one another in order to recombine, redesign, and indeed reactivate them. 

The elements in Kapfer’s paintings do not result in unified surfaces. Rather, they expose the ruptures in the process of their making

and document the back and forth of work steps. In the oil and acrylic paintings, these ruptures take the form of clear-cut lines

between different zones in which lower layers define the “reaction” of elements in the layers on top. The stenciled flowers, for example,

are never just filled mechanically with one color but are painted in correspondence to the underlying grid. They “react” to edges, lines,

forms, and materials beneath them and are therefore often divided into several fields in terms of color—fields that are derived not

from the flower motif itself but from the mode of its making. In the bitumen pictures, the motif is in each case only a result of the

working steps (cutting out, pasting, tearing out, transferring, scratching off, and painting over), which overlap and produce effects.

But what Kapfer’s works finally reflect is that painting, as much as it may be a system, is not only based on code. As Georges Didi-

Huberman famously put it, painting is ultimately defined by the “sovereign accident” that he identifies as “difficult to analyze, notably

in semantic or iconic terms; for it is a work or an effect of painting as colored material, not as descriptive sign.” The “sovereign

accident” appears as a “symptom” that has lost its code, its message, and “opposes its material opacity—which is dizzying—to all

mimesis.”  The “symptom” is a painterly effect that does not “lag” behind its “causes.” It cannot simply be reversed; the sovereign

accident can only happen. Reverse engineering in Kapfer’s painting therefore does not result in pure analysis of its source codes.

The bitumen paintings, but also the paintings on canvas, leave room for all kinds of sovereign accidents by treating material opacity as

the fundamental code of painting, to put it figuratively. In Kapfer’s most recent paintings,such as Pensées perdues (Lost Thoughts, 2022),

her procedures of layering, etching, scratching off, and adding ever new layers of paint or figurative elements, even free-handedly

painted stems and petals, which seem to proliferate over the surface, savor and even revel in the effects that the ever-new

superimpositions and erasures of material traces produce. The motifs, the flowers and plants in their different shapes and colors, are

just an effect “lagging of effects behind their [material] causes.” The piecemeal remains visible. The painting is structured through

ruptures of clear-cut lines between different zones, each exposing different relations of their elements and their mechanical or manual

treatment. The painting does not present an organic whole but rather a synthesis of painterly events, of work steps and reversals.

Nora Kapfer’s painting is from scratch: she literally goes back to ground zero of painting, bringing it even materially “down to earth” in

the petroleum substance of the bitumen paintings. From there, the flowers grow in the asphalt. In this kind of painting, being in

today’s world does not mean integrating its floods of images, but revitalizing its codes and eliciting a substance from even the most

banal cliché by exposing the material itself as a generating force.

Nora Kapfer (b. 1984, Munich) lives and works in Berlin. Recent exhibitions include Les beaux jours, C L E A R I N G, Brussels

(2022); Identität nicht nachgewiesen, Bundeskunsthalle Bonn, Germany (2022); Recent Paintings, Édouard Montassut, Paris (2021);

PARTS, The Wig, Berlin (2021); Come a Time, Galerie Lars Friedrich, Berlin (2020); A Home is not a House and A House is not a Home,

Kunsthalle Friart, Fribourg, Switzerland (2019); Celluloid Brush, Etablissement d’en face, Brussels (2018); Half a zip. Half a pow,

Nousmoules, Vienna (2018); and New Tar, WIELS, Brussels (2017).
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Painting from Scratch: Nora Kapfer

by Julia Gelshorn

Nora Kapfer installation view at Kunsthalle Friart Fribourg, 2022. Courtesy: Kunsthalle Friart Fribourg. Photo: Guillaume Python

Looking from a distance at Untitled (2022), a small painting on wood that does not seem to show anything but scribbles in white paint mixed with some traces of black, orange, and yellow, you might imagine Robert

Ryman’s never-ending endgame of painting in all variations of white. But if you come closer, this association proves to be inappropriate. Instead of Ryman’s allover color application in pure gestures, one discovers

in the arbitrary squiggles and scribbles a bouquet of flowers, and, sprinkled over them like pollen, fine particles of aluminum glitter that also don’t quite fit into a neo-avant-garde-like position. Upon even closer

inspection of the small picture, the size of a sheet of paper, it is revealed that the traces of fluorescent orange and yellow are not applied to the surface but rather emerging from the ground of the painting, in the

places where the scribbles erode the white paint to such an extent that a colored background becomes visible, revealed in delicate lines vaguely defining the contours of petals and stems.
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La rivière regardée sous tant de facettes
Lauréate de la 13e 
Enquête photogra-
phique fribourgeoise, 
Cécile Monnier  
a ausculté les rivières 
du canton sous divers 
aspects poético-docu-
mentaires.

PHOTOGRAPHIE. Dans la majes-
tueuse salle de Friart, un arbre 
déchiqueté fait face au portrait-
collage d’un pêcheur, une 
déesse de la fertilité toise un 
renard mort, des documents 
d’archives dialoguent avec une 
randonnée en vidéo. Force est 
de constater que la boursière 
de la 13e Enquête photogra-
phique fribourgeoise, la Vau-
doise Cécile Monnier, manie 
l’art de l’éclectisme et de la 
variation des formes.

Durant son année de travail, 
elle a sillonné de nombreuses 
rivières du canton. En noir et 
blanc, elle a saisi des paysages 
furtifs, des amoncellements de 
branches, une nature où l’être 
humain n’apparaît que par 
touches pointillistes.

«Cécile Monnier a approché 
la rivière comme un objet 
fuyant», a expliqué Nicolas Brul-
hart, le directeur de Friart, mar-
di lors de la visite de presse. Elle 
déploie ses images en divers 
formats, avec une attention par-
ticulière au graphisme formé 
par cette nature chaotique.

Multiples temporalités
Dans l’exposition, comme 

dans le catalogue, l’artiste ex-
plore différents types de tem-
poralité: un aspect plus instan-
tané dans la vidéo, toujours en 
noir et blanc, qui témoigne de 
l’une de ses balades au fil de 

l’eau. Des instants suspendus, 
avec les portraits rehaussés à 
la peinture vive et complétés de 
collages en forme de papillons, 
d’oiseaux ou de champignons. 
Ou encore une temporalité liée 

au passé, avec une utilisation 
subjective d’archives digitales 
glanées sur diverses plates-
formes patrimoniales. Des ar-
chives sous la forme de photo-
graphies, de gravures, d’articles 

de presse, de reproductions, 
qui forment un patchwork dans 
l’exposition et une respiration 
sur fond bleu foncé dans le livre.

A noter encore que quatre 
auteurs signent des contribu-

tions dans le catalogue: le Bul-
lois Sébastien Lauper dresse 
un état des lieux de la pêche 
dans les cours d’eau fribour-
geois; l’architecte-paysagiste 
genevoise Fanny Briand parle 
de paysages et de territoires; 
l’avocate parisienne Marine 
Calmet décrit l’état des droits 
de la nature et le photographe-
plasticien lausannois David 
Gagnebin-de Bons livre un 
texte plus littéraire sur la ri-
vière en elle-même.

Au final, Des nuits sans silence 
s’avère être un projet poético-
documentaire très ancré dans 
son temps, un brin fourre-tout 
et très tourné vers les formes. 
La prochaine Enquête photo-
graphique fribourgeoise de-
vrait être lancée dans le courant 
de l’année. CD

Cécile Monnier, Des nuits sans 
silence, ACME/BCU

Une cantonale contemporaine
DEUXIÈME ÉTAGE. En marge de 
l’Enquête photographique, 
Friart met en avant la création 
contemporaine fribourgeoise. 
«Contrairement à des cantons 
comme Berne et le Jura (www. 
cantonale.ch), il n’existe pas vrai-
ment d’exposition cantonale en 
fin d’année, explique le direc-
teur des lieux Nicolas Brulhart. 
Or, cette année, nous avons 
voulu mettre en exergue dix 
praticiens fribourgeois, dont 
certains travaillent désormais 
à l’étranger, après avoir ressen-
ti la nécessité de fréquenter des 
scènes artistiques plus denses.»

On retrouve ainsi une pein-
ture sur bois de Jeremy intitu-

lée Poïa. «On y voit un queer au 
corps rose qui offre ses fesses 
dans une nature qui fait réfé-
rence au symbolisme, note le 
directeur artistique. L’artiste 
établi à Berlin s’inscrit dans 
une tendance qui dépasse la 
question des genres vers une 
ouverture interespèces.»

Mouvance postidentitaire
Certains artistes inter-

rogent l’économie de moyens 
avec un souci écologique 
(Sacha Rappo), tandis que 
d’autres s’inscrivent dans une 
mouvance postidentitaire, à 
l’image de Margaux Huber et 
sa sculpture Sie hat die ganze 

Haus geputz. «Cette étagère, 
j’aurais pu la voir chez ma 
grand-mère, note Nicolas Brul-
hart. Elle l’a recouverte de cré-
pis, pour interroger l’idée de 
domesticité, avec cette idée 
que la femme est forcément à 
la cuisine.»

On relèvera le minutieux 
dessin à l’encre de Chine de 
Guillaume Dénervaud intitulé 
Doctor Ozone, les deux toiles 
monstrueuses de René Walker 
ou les photographies trash de 
la vulve ensanglantée de Julie 
Folly. CD

Fribourg, Friart, jusqu’au  
5 février, www.friart.ch

René Walker (à gauche), Sacha Rappo (au centre) et Rebecca Solari (à droite) font partie des dix artistes 
fribourgeois mis en avant par Friart jusqu’au 5 février. GUILLAUME PYTHON/FRIART

L’exposition de Cécile Monnier à Friart oscille entre portraits rehaussés à la peinture et tirages noir et 
blanc en grand format. GUILLAUME PYTHON/FRIART

Si on sortait

«Un Conseil d’Etat rassembleur»

Bien que gelé au début par la crise Covid, le travail de représentation a été intense pour le président 
du Gouvernement Olivier Curty. ARCH - J.-B. MOREL

Président durant la première année de la nouvelle 
législature, le conseiller d’Etat Olivier Curty est fier  
de l’ambiance de travail et de l’entente qui règnent 
au sein du Gouvernement.

XAVIER SCHALLER

BILAN. «Nous avons mis beaucoup 
d’énergie pour avoir un Conseil 
d’Etat rassembleur.» A l’heure 
de tirer un bilan de son année 
présidentielle, Olivier Curty est 
revenu plusieurs fois sur ce point. 
Au-delà des résultats politiques, il 
s’est dit fier, lors de la conférence 
de presse d’hier, de l’ambiance de 
travail obtenue dans un collège 
qui a accueilli trois nouveaux 
membres lors du changement de 
législature. «L’entente est assez 
exceptionnelle.»

De quoi affronter les défis 
qui n’ont pas manqué: à la crise 
Covid ont succédé la crise migra-
toire ukrainienne – «une guerre 
en Europe, personnellement je ne 
pensais pas que cela pouvait arri-
ver» – puis la crise énergétique. La 
fameuse photo des conseillers en 
pull (La Gruyère du 25 septembre) 
illustre bien, selon lui, comment 
le nouveau Gouvernement fonc-
tionne: «Rien n’était planifié. Nous 
n’avons pas créé un groupe de tra-
vail pour ça. Quelqu’un a envoyé 
un SMS le soir, le lendemain matin, 
nous avons fait la photo et nous 

l’avons envoyée. C’est spontané 
et créatif.»

«Les glaces pandémiques»
Malgré l’amélioration sani-

taire, l’état de situation du co-
ronavirus a été traité lors de 
chacune des 48 séances gou-
vernementales. Les séances se 
sont tenues en présentiel ou par 
visioconférence, et parfois hors 
les murs, avec une journée au 
blanc à Morat, une journée au 
vert à Genève et une journée d’au-
tomne à Saint-Antoine. «Changer 
de décor, aller à la rencontre des 
gens, c’est aussi ce qui rend une 
équipe soudée.»

Parmi ses souvenirs person-
nels marquants, Olivier Curty 
cite ainsi une séance hors les 
murs à la Maison de Watteville à 
Berne, sur invitation du conseil-
ler fédéral Alain Berset. Et bien 
sûr la réception organisée pour 
ce même Alain Berset, à la suite 
de son élection à la présidence 
de la Confédération en 2023. «En 
termes de représentation prési-
dentielle, l’année a d’abord mis du 
temps à démarrer, prise dans les 
glaces pandémiques», a rappelé 

le centriste de 50 ans. La suite a 
été beaucoup plus intense.

Le président a livré un rapide 
inventaire des dossiers traités 
dans les différentes Directions. 
Il a parlé de la scolarisation des 
jeunes ukrainiens et de l’ensei-
gnement numérique, du pro-
gramme e-justice, de la stratégie 
cantonale de biodiversité et des 
chantiers de Grangeneuve et de 
l’Agroscope. Il a évoqué la mise 
en place de la task force Crise 
énergétique et la promotion éco-
nomique, avec «le cocorico Rolex» 
comme point culminant. Avec 
encore du pain sur la planche: «Ar-
river à faire venir une telle entre-
prise est une chose. Faire que les 
choses se passent bien ensuite en 
est une autre.» Il a ajouté à la liste 
l’accueil des réfugiés ukrainiens, 
le programme de législature et le 
plan financier, ainsi que la nou-
velle Loi sur la mobilité.

Durant l’année, le Conseil 
d’Etat a adopté 48 nouveaux rè-
glements ou ordonnances, et en 
a révisé 27. Il a en outre répondu 
à 107 questions, 26 postulats, 28 
motions et 6 mandats. Il a égale-
ment diffusé 330 communiqués 
et organisé 57 conférences de 
presse.

Pour l’année 2023, le Grué-
rien Didier Castella succédera 
au Moratois à la tête du Gouver-
nement. ■
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Du plaisir visuel à l’art du jeu, 
deux artistes en résonance

Friart réunit deux jeunes artistes, en expose au rez la peinture de Nora Kapfer (en haut) et à l’étage les installations de Monika 
Emmanuelle Kazi. FRIART

Friart expose en parallèle la richesse esthétique de la peintre 
allemande Nora Kapfer et les réflexions de Monika Emma-
nuelle Kazi. Cette plasticienne, performeuse et vidéaste 
s’interroge notamment sur les relations Afrique-Occident.

ÉRIC BULLIARD

EXPOSITION. Oui, visiter Friart peut 
offrir un simple «plaisir visuel». Telle 
est la première qualité que relève le 
directeur Nicolas Brulhart à propos 
de Nora Kapfer. Jusqu’au 27 novembre, 
la jeune peintre allemande expose ses 
œuvres récentes au rez du centre d’art 
de Fribourg. A l’étage, Monika Emma-
nuelle Kazi présente en parallèle La 
cour des grands, un projet plus concep-
tuel autour de la «mémoire corporelle».

Venue de Berlin, Nora Kapfer béné-
ficie de sa première exposition institu-
tionnelle en Suisse. Une étape qui suit 
un nouvel élan: «En 2017, elle a décidé 
de faire tabula rasa et s’est appliquée 
à peindre avec des contraintes pré-
cises», indique Nicolas Brulhart. Parmi 
elles, l’utilisation de bitume, qui crée 
des noirs brillants, de magnifiques 
variations de teintes brunes. Cette 
matière a, de plus, la particularité de 
ne pas sécher complètement et donc 
de «continuer à vivre».

Nora Kopfer s’est penchée sur le 
motif du laurier-rose, en insistant sur 
sa forme singulière, aux faux airs de 
roues crantées. Le choix de ces motifs 
floraux n’est pas innocent: il rappelle 
les arts décoratifs, «une pratique tra-
ditionnellement plutôt féminine, qui 
se trouve ici valorisée», commente 
Nicolas Brulhart.

«Nora Kapfer est revenue au geste, 
à la couleur, au plaisir de peindre», 
ajoute le directeur de Friart. Utiliser 
la série pour ses fleurs renvoie égale-
ment à une pratique connue de l’his-
toire de l’art, rendue célèbre par Andy 
Warhol. De plus, l’artiste berlinoise a 
conçu son accrochage en fonction du 
lieu, selon un jeu de correspondances 
avec l’architecture de la salle.

A l’étage, Friart présente le travail 
de Monika Emmanuelle Kazi, lauréate 
en 2021 du Kiefer Hablitzel Göhner Art 
Prize. Liée aux Swiss Art Awards, cette 
récompense est destinée à un(e) ar-
tiste de moins de 30 ans qui réside ou 
étudie dans le pays.

Aujourd’hui à Genève, cette plasti-
cienne, vidéaste, performeuse et au-

trice a grandi entre le Congo et Paris. 
Son œuvre «émerge à partir de la 
mémoire corporelle et de l’histoire 
diasporique», souligne Nicolas Brul-
hart. Avec toujours le souci de donner 
une résonance universelle à ces 
thèmes personnels.

Des dualités
L’exposition s’ouvre avec Les règles 

du jeu, l’installation qui a valu son prix 
à Monika Emmanuelle Kazi. En se fon-
dant sur le très helvétique jeu Hâte-toi 
lentement, elle interroge les relations 
entre l’Afrique et l’Occident. Le pla-
teau, en marqueterie, reprend des 
images de sa famille. «Elle s’intéresse 
aussi aux origines spirituelles, méta-
physiques du jeu, à son aspect rituel.»

Chaque installation de Monika 
Emmanuelle Kazi ouvre ainsi aux ré-
flexions et aux interprétations. Elle 
travaille souvent par opposition, 
comme les briques blanches et noires 
de Terre-plein, terres mères. Cette ins-
tallation propose d’autres dualités, 
entre le sable et le parpaing, le cru et 
le cuit, tout en évoquant un chantier 
de construction, où les savoir-faire 
locaux font face aux techniques mo-
dernes.

Comme Nora Kapfer, Monika Emma-
nuelle Kazi s’interroge sur la façon 
d’exposer, notamment à travers les 
sculptures de La boisson. Dans une 
vitrine muséale, elle présente des 
sortes de hanaps, ces récipients mé-
diévaux qu’elle a pu voir au Musée 
d’art et d’histoire de Fribourg. Ici, ils 
contiennent des noix de coco et dé-
bordent en rappelant aussi bien la 
colonisation que l’opulence… ou le 
sang du Christ.

Question de chances
Plus loin, Monika Emmanuelle Kazi 

questionne le hasard et «la distribution 
des chances dans la vie», à travers des 
dés de céramique aux numéros 
uniques. Enfin, le plateau de Hâte-toi 
lentement qui ouvrait l’exposition se 
retrouve dans une vidéo qui la clôt. 
Tournée à La Tour-de-Peilz, au bord 
du lac et près du Musée suisse du jeu, 

elle renvoie à la célèbre partie d’échecs 
du Septième sceau, d’Ingmar Bergman.

Ici, une personne noire et une 
blanche jouent dans un affrontement 
que l’on comprend sans fin. Dans les 
verres qui servent de pions se trouve 
du lait en poudre, celui-là même que 

l’on a pu voir juste avant dans l’expo-
sition. Il rappelle l’enfance de l’artiste, 
en Afrique. De plus, le film a été tour-
né non loin du siège de Nestlé, d’où 
sort ce lait en poudre. Parler de jeux 
n’empêche pas de poser un regard 
pertinent sur la mondialisation, le 

commerce international ou encore le 
post-colonialisme. ■

Fribourg, Friart, jusqu’au 27 novembre, 
du mercredi au vendredi, 12 h-18h, 
samedi et dimanche, 13h-28 h.  
www.friart.ch

Autour de Molière 
et les femmes
THÉÂTRE DES OSSES. Alors quoi, Molière, finalement, miso-
gyne ou féministe? Pour marquer les 400 ans de la naissance 
du plus génial dramaturge français, le Théâtre des Osses, à 
Givisiez, a invité un de ses meilleurs spécialistes: Claude 
Bourqui, professeur en littérature française à l’Université de 
Fribourg – qui a codirigé l’édition de Molière dans la Pléiade – 
participera à deux Cafés littéraires, mercredi 26 et jeudi 27 
octobre. Ces soirées auront pour thème «Molière au féminin».

En lisant certains passages, par exemple dans L’école 
des femmes ou Les femmes savantes, la misogynie de Mo-
lière ne semble pas faire de doute. A l’inverse, souligne le 
communiqué de presse, d’autres pièces montrent un auteur 
en affinité avec des préoccupations féminines, lui qui parle 
«droit au libre choix du conjoint, à la séparation conjugale, 
à une vie sexuelle épanouie, droit à l’instruction…» Mais de 
quelles femmes parle-t-on? «La condition féminine du 
XVIIe siècle a-t-elle autre chose qu’un lointain rapport avec 
le vécu des femmes d’aujourd’hui?»

Des extraits de textes seront interprétés par Delphine 
Delabeye, Geneviève Pasquier, Nicolas Rossier et Anouk 
Werro, accompagnés de la musicienne Manon Mullener. EB

Givisiez, Théâtre des Osses, mercredi 26 et jeudi 27 octobre, 
à 20 h. www.theatreosses.ch

Renaud Capuçon 
joue Mozart
FRIBOURG. La Société des concerts de Fribourg invite l’Orchestre 
de chambre de Lausanne et son directeur Renaud Capuçon, qui 
officiera également comme soliste. Mardi 25 octobre, à l’aula ma-
gna de l’Université, l’OCL consacrera son programme à Mozart, 
avec le Concerto pour violon N°3 en sol majeur K216 et la Sympho-
nie N°40 en sol mineur K 550.

Sous l’archet de Renaud Capuçon, le concerto sera l’occasion 
d’entendre un violon mythique, le Guarneri del Gesu «Panette». 
Cet instrument fabriqué en 1737 (presque vingt ans avant la nais-
sance de Mozart) a longtemps appartenu à Isaac Stern. Ce Concer-
to N°3 fait partie des cinq que le compositeur a écrits en 1775, 
alors qu’il est Konzertmeister de la chapelle de la cour, à Salz-
bourg.

Quant à la Symphonie N°40, la plus célèbre de Mozart, elle date 
de ses dernières années: il la compose en 1788, entre Don Giovan-
ni et Cosi fan tutte. Il s’agit d’une des deux seules symphonies qu’il 
écrit en mode mineur (avec la N°25), ce qui lui donne «une atmos-
phère sonore inquiète et pathétique, la distinguant clairement de 
la luminosité et de l’optimisme des symphonies produites à la 
même période», note Andrea Garavaglia, professeur de musicolo-
gie à l’Université de Fribourg, dans la présentation de la soirée. EB

Fribourg, aula magna de l’Université, mardi 25 octobre, 19 h 30. Réser-
vations: Fribourg Tourisme, 026 350 11 00, www.concertsfribourg.ch

En bref
TREYVAUX

Marie-France Baechler en spectacle ce vendredi
Elle devait donner Ne m’appelez pas Marie la semaine dernière, 
mais a dû le reporter pour cause de maladie: c’est bien ce vendredi 
que Marie-France Baechler montera sur la scène de L’Arbanel, à 
Treyvaux (20 h). Dans ce spectacle solo, qu’elle a écrit elle-même, la 
chanteuse lyrique «parle de tranches de vie, tantôt cocasses, tantôt 
tristes, tantôt dramatiquement drôles», annonce le communiqué de 
presse. Marie-France Baechler y inclut des chansons (également 
écrites par ses soins), qu’accompagne l’accordéoniste Christel 
Sautaux. Réservations: Fribourg Tourisme, 026 350 11 00. 
www.arbanel.ch.

FRI-SON
Alfa Mist, entre jazz et hip-hop
Après, notamment, un passage l’été dernier par le Montreux jazz 
festival, le Britannique Alfa Mist sera en concert mardi 25 octobre à 
Fri-Son, dans une soirée organisée avec La Spirale. Sorti l’année 
dernière, son quatrième album (Bring Backs) confirmait l’originalité 
de ce MC et pianiste autodidacte. Venu au jazz à l’adolescence, en 
recherchant des samples pour ses productions de hip-hop, Alfa Mist 
creuse désormais un sillon personnel, où se mêlent rap, groove et 
sens mélodique. Le tout sur fond d’histoires personnelles nourries 
de son expérience de Newham, le quartier londonien où il a grandi. 
En première partie se produira Nnavy, une jeune chanteuse lausan-
noise, originaire du Burundi, qui oscille entre blues, soul, jazz et 
R’n’B. Elle aussi est passée par le Montreux jazz festival, après avoir 
été repérée sur les réseaux sociaux. www.fri-son.ch.
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“LA RÉFORME DE POOKY” AT
KUNSTHALLE FRIBOURG

The artist Marta Riniker-Radich discusses the painting exhibition “La réformeThe artist Marta Riniker-Radich discusses the painting exhibition “La réforme
de Pooky” with its curators Paolo Baggi, Nicolas Brulhart and Grégoryde Pooky” with its curators Paolo Baggi, Nicolas Brulhart and Grégory
Sugnaux. They talk about self-awareness, staging in contemporary painting andSugnaux. They talk about self-awareness, staging in contemporary painting and
feelings of nausea.feelings of nausea.

Marta: Marta: The exhibition involves three curators and a large group of artists. To what degree
did you have an original idea and stick to it? Or did you work rather in an experimental way,
kind of like an artist actively deciding to break away from making images in a conceptual
manner and just letting things happen?

Paolo: Paolo: I think we wanted to diversify the “reasons” for which we chose the works or the
artists. I remember our discussions, it seemed the positions we discussed came from many
different directions, not trying to “fulfill” or satisfy a narrative that we would have set
beforehand. We wanted to leave some space, so that the works would also observe us and
say something about the whole process of selecting them in the first place. There’s also a
personal explanation: because we are three friends, the exhibition stems in a good part from
late-night discussions we had together, so it felt natural to have extended those
conversations to the artists and the works.

Marta:Marta: I like the idea of “diversifying the reasons” and not trying to fit everything under a
conceptual umbrella. Nonetheless, I do think a  certain coherence emerges in the exhibition.
There are several works that evoke a sense of a split self, such as Sophie Gogl’s parrot or
Gritli Faulhaber’s work. Also a sense of lethargy and a kind of insidious rotting, an onset of
death. The lethargic aspect is present in your work Grégory and perhaps also in mine, as a
kind of retreat in the face of too much stimulation. And the rotting/death aspect can be seen
in Jasmine Gregory’s painting. And does Jannis’ work not reference the burning of Hamburg
and the Black Death? And the very present “menace” that seeps out of Sophie Reinhold’s
paintings as soon as you enter the exhibition space. So perhaps you instinctively chose
works that address some of the same questions.

 

 

Nicolas:Nicolas: Yes. Digital fatigue, irritation, overstimulation are present too in the works of Mark
Kokopeli, Amanda del Valle. Nanami Hori’s painting that opens the show is a symbolic
resumé: a half human half bird zombie like persona addictively sucking some substance
straw from an tumescent arm. Besides this surface imagery, the plot is broken and
consistency emerges not through styles, but through exceptions and the collusion of
attitudes towards painting or images. It is at the same time too obvious, grotesque and
inconsistent. This tension says more on the state of things, on a sensation regarding images.
The point was to bring a certain skepticism that we share with the invited artists, not through
an addition of works, but through the exhibition as form. 

Grégory:Grégory: I also feel these convergences between the pieces. In the case of my paintings, I
see them as some kind of spokesmens for certain images. In the current situation where the
anarchic inflation of the digital is omnipresent, each image is the reflection of another,
exchanged, recovered, digested and regurgitated at another end of the flow. I try to create a
lethargic sensation through painting to respond to this general anesthetic context, so that,
paradoxically, the numb is expressed or felt. My gouache technique makes this rotten aspect
more hapti cand gives the painting an almost psychedelic effect. 

 

 

Marta:Marta: My initial impression was of an exhibition that is very “distanced”, quite staged, the
works presenting a certain self-awareness. I am interested in the border between
experimentation and intentionality: how do you see the works you chose for the exhibition
with regard to this question?  

Paolo:Paolo: The stretch between those two poles is a gap that can allow for a porosity that can
be a productive communicative tool. Some works in the show demonstrate this I believe, for
example the visible speed of execution in Elise Corpataux or Jasmine Gregory’s paintings
that have an “unfinished” character. Together with the symbolic precision and their vitalistic
aspect, they do shape a situation that can be interesting for the viewer. For me, this staging
that you talk about is taken into account by the paintings, they “out-perform” it to find a
space to talk again, to engage the viewers in renewed ways. 

AS I SPENT MORE TIME IN THE EXHIBITION A SENSE OF
DYSTOPIA, AND ALSO OF REJECTION, EMERGED.

(MARTA)
Grégory:Grégory: We wanted to find artists working today who are engaged in intimate and personal
expression through painting. The works presented at Friart are much more open and are not
only manifestations of a personal psychic universe. The canvas is more an interface than a
receptacle for emotions, and the works have a certain attitude, a mood of perplexity. One of
the initial intentions of the exhibition was to use the screen potential of the painting, this
space of projection, this surface for moments of direct and intuitive communication.

Marta:Marta: I see your point, but I think that the works do contain specific narratives within them
and are not only a blank canvas open for interpretation. As I spent more time in the exhibition
a sense of dystopia, and also of rejection, emerged. Even a rejection of the visitor: many of
the works are impenetrable, literally push us away. Either through their slick surface (Sara
Benslimane and Christophe de Rohan Chabot’s works, for example) or through actual formal
or dialectical elements (Tom Humphries, Marc Kokopeli, Elise Corpataux and Sophie
Reinhold’s works). And in this sense I can also depart from this feeling of distance, of self-
awareness I was talking about and also view the exhibition on more of a “gut level”. A
nauseous urge of rejection. 

Nicolas:Nicolas: We should mention SoiL Thornton’s work here, Labor Cont(r)act Assisted Friart
2021, that is a phone number tagged on a wall and a contract with the institution. Here we
have another relation between esthetic refusal and interaction with the visitors.

Paolo:Paolo: I agree with you Marta, I also think we made some choices to play upon a feeling of
nausea For example, we added a lot of walls in the Kunsthalle, where usually there would be
windows and natural light coming in. We also decided on those benches in the middle of the
main exhibition room, playing a bit on those sitting on both sides that you can find in big art
galleries such as the Louvre or the National Gallery, keeping you at respectable distance, but
as wobbly plastic benches in our case. 

 

 

Grégory:Grégory: I also like the gut level aspect, a good punch that makes you suck your cheek. In
the end this feeling is also more insidious, like a personal space shaped through desires of
possession and aesthetical consumption, like if it was a show inside a collector’s big New
York loft. Some works play directly with the New-York symbolism.

Paolo:Paolo: New York as this kind of fetishistic place, living off our reverence for it. Marc
Kokopeli’s video work plays on this, a narrative that keeps on building and undoing itself,
always capable to feed off its mythological stature. 

Marta:Marta: My feeling when being in the exhibition was not that of a personal space but rather
of a set design, especially downstairs. Upstairs I rather got  the feeling of a personal
collection. Almost like a holiday home, a rather impersonal space. And perhaps this “staged”
feeling to me corresponds to the self-awareness that I feel is present both in many of the
individual works and in the exhibition itself. On one hand, the sense of freedom and
exuberance that went into curating the exhibition comes across. On the other hand, there is,
to me at least,  a very present meta level of detachment and intentionality. 

Paolo:Paolo: I understand your staging and self awareness comment in the sense of a
performative space, as if the works were performing their own pictorial “observation” codes.
This can be seen with the strong gazing aspect in the exhibition that we didn’t foresee so
much when planning it. Many works play on this aspect of watching or being watched, but
often stuck in a loop: Sophie Gogl’s selfie trap, Nanami Hori’s creature looking at the
cannibalistic closed system, Gregory Sugnaux’s character that seems haunted by us, and
maybe even you Marta, with those figures that seek isolation only to be sent back towards
themselves. 

 

 

Marta:Marta: Yes I agree that this aspect is present. And maybe it relates to the “self-awareness”
I was talking about. When talking with Nicolas he did mention his interest in questions of how
artwork is staged, of its omnipresence on digital media, how he somehow wanted to react to
that, if I understood correctly! So perhaps without actively trying to, the three of you picked
works that address this issue of always being watched and of staging oneself for an
imaginary public. Many of the works seem exposed, and I found it difficult to enter into an
intimate dialogue with them.

Nicolas:Nicolas: You got me right. Except that I was mentioning a sort of irritation with staging of
the personal through painting, or the painter as subject on social media, which lead to the
selection of works that also reflect or reject that with an opacity in relation to expression and
subjectivity.

Grégory:Grégory: I have the same feeling. The numbness is broken and the possibility of a retreat
emerges - not yet contemplation- but confusion is a good start.

Paolo:Paolo: Speaking of confusion, I was wondering how you felt about the documentation of the
exhibition, since I remember the opening day, with all the people on the benches that we
have in the middle of the exhibition room. All of a sudden, it felt weird to see the paintings
with no one around. But maybe they also gain a sense of agency from this. It’s the Toy Story
effect: leaving the room, turning the lights off, and being able to see what the paintings would
do when no one is watching. 

Marta: Marta: That is a very nice analogy. And it corresponds to my impression of a set design,
with the paintings as actors. I was not there for the opening but I have a hard time imagining
the exhibition with people inside. The dystopian feeling I mention above, as well as my feeling
of detachment from the works, is heightened by the space being empty. As a visitor one
normally expects to have an intimate dialogue with works when being in a relatively empty
space. But here I felt rather detached from them, which I interpreted as a key part of the
exhibition.

 

 

Grégory:Grégory: What do you think of my double hat? Artist and curator of the exhibition at the
same time?

Marta:Marta: Well, I was not with you making the exhibition so I can only speculate. But I think
perhaps your double role contributed to avoiding a discursive “umbrella”. Perhaps as artists
we have less of a tendency to observe from a distance and to want to define situations and
group things together?

FOR ME POOKY IS A STRAW-MAN, AN EXCUSE TO DO
SOMETHING, A SURROGATE FOR EVERLASTING DESIRES

OF SHAPING DISCOURSE AND PRACTICES. (PAOLO)
Paolo:Paolo: The “double hat” situation was useful for us as curators, in relation to the discourse
of the exhibition. I think we were looking for something like having our nose so far in the
paintings that we would lack recoil to observe them. Having you in both roles pushed it in
that sense: we couldn’t ask for an exhibition that would produce an external comment since
we were all fully immersed in it. It’s something I like about the exhibition, how it accepts the
fact that any observer is always in the situation it observes. 

Marta:Marta: Yes I see what you mean and I do think that this comes across in the exhibition.  And
perhaps this was facilitated by you working in a group and not as one individual.

Nicolas:Nicolas: This experimental dimension is one way of articulating something that is of our
time in relation to images: to find a form for the impossibility of any synthetic overview or
mastery.

Grégory:Grégory: Who is Pooky for you? With what you know now and what you saw in this
exhibition.

Paolo: Paolo: For me Pooky is a straw-man, an excuse to do something, a surrogate for
everlasting desires of shaping discourse and practices. 

Marta:Marta: I have to think about Richard Sennett’s idea of “the ironic self”. A self that is unable
to take itself seriously because an existence of constant flexibility has been imposed upon it
by society. So one adopts an ironic stance on everything to the point where one’s own
identity is dissolved. I read the figure of Pooky as an ironicization of reform. 

 

 

With works by :
Fabienne Audéoud, Sarah Benslimane, Elise Corpataux, Gritli Faulhaber, Sophie Gogl,
Jasmine Gregory, Nanami Hori, Tom Humphreys, Marc Kokopeli, Matthew Langan-Peck,
Jannis Marwitz, Sophie Reinhold, Marta Riniker-Radich, Christophe de Rohan Chabot,
Thomas Sauter, Grégory Sugnaux, SoiL Thornton, Amanda del Valle, Jiajia Zhang 
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«La réforme de Pooky», 
du nom d’un illustre inconnu
Fri Art présente une 
exposition regroupant  
19 artistes suisses et 
internationaux. Princi-
palement consacrée à 
la peinture, elle captive 
de bout en bout, au-
tant qu’elle déstabilise.

YANN GUERCHANIK

FRIBOURG. Par où commencer? 
Par la première salle bien sûr, 
la principale, mais par quoi? Par 
ces chiffres peints à la bombe 
sur un grand mur blanc, qui 
constituent un numéro de télé-
phone américain, que l’on peut 
composer, paraît-il, comme on 
ouvre une fenêtre sur le contrat 
entre Fri Art et l’artiste new-
yorkais SoiL Thornton?

Par cette sorte d’installa-
tion, un peu plus loin, formant 
boutique au milieu du Centre 
d’art fribourgeois? On peut y 
acheter les œuvres de l’artiste 
parisienne Fabienne Audéoud. 
Ses pulls pour 50 francs, les 
catalogues de ses peintures 
entreposées à même le sol pour 
20 francs, ces mêmes peintures 
pour 5 francs, qui mélangent 
toutes les couleurs pour un 
résultat forcément brun, aux 
affinités bad painting.

Jusqu’au 8 mai, le centre 
d’art contemporain Fri Art pro-
pose La réforme de Pooky, une 
exposition détonante qui ras-
semble 19 artistes soufflant aux 
quatre coins du monde. Mais 
peut-être faut-il commencer 
par se poser sur l’un des bancs 
alignés face à face sur toute la 
longueur de la grande salle. Des 
bancs qui ne font pas œuvre 
d’art, encore que. La façon dont 
ils sont installés suggère le fes-

tin. Sauf qu’il n’y a pas de table 
au milieu. Les convives tendent 
à s’asseoir dos à dos pour goû-
ter des tableaux aux murs.

Déjouer la culture du soi
Le directeur Nicolas Brul-

hart, le curateur Paolo Baggi et 
l’artiste Grégory Sugnaux ont 
monté une exposition de pein-
ture contemporaine qu’ils qua-
lifient de «joyeusement chao-
tique». «On peut y voir 
également la réforme de Friart, 
explique Nicolas Brulhart. 
Dans le choix d’exposer de la 
peinture, ce qui pourrait être 
taxé de très “conservateur”. 

Mais surtout dans la généro-
sité qui a guidé notre travail: 
s’y mettre à trois, inviter de 
nombreux artistes en les lais-
sant faire des propositions, se 
tenir loin des discours inter-
prétatifs rigides… Nous avons 
ouvert les vannes sans trop 
nous prendre la tête!»

Mais pas en dilettantes pour 
autant. Le trio de commissaires 
se présente leste et dégagé, 
comme on néglige savamment 
une coiffure. Il suffit de les en-
tendre disserter pour se 
convaincre de leur pondéra-
tion. Ainsi de Nicolas Brulhart: 
«L’exposition questionne le sta-

tut de l’image contemporaine, 
dont on sait qu’elle est distri-
buée, recyclée, recrachée d’un 
bout à l’autre des réseaux so-
ciaux. Ces derniers jouent un 
rôle important dans la renom-
mée que peut se faire un artiste. 
D’où la mise en scène du travail 
artistique ou la mise en scène 
de l’artiste lui-même. Notre 
volonté était de montrer un 
courant qui va à l’encontre de 
cette tendance. Celle-là même 
qui pousse tout un chacun à 
devenir son propre entrepre-
neur, à s’inscrire dans une 
culture du soi qui ne cesse 
d’enfler.»

Faire preuve d’ouverture
Une réforme, donc. De fait, 

ce sont principalement des fi-
gures «mutantes» que l’on ob-
serve, plutôt que des figures 
humaines. On parcourt l’expo-
sition de surprise en surprise 
et chaque œuvre semble es-
quisser de nouvelles pistes. 
Elles le font toutes, chacune à 
leur manière. Ça part dans tous 
les sens et c’est le sens même. 
«Ce sont des pièces récentes, 
relève Paolo Baggi. Si bien 
qu’elles témoignent de l’esprit 
du temps. Mais sans passer par 
l’expression d’un statement. Au 
contraire, elles évoquent l’ins-

tabilité, des rapports confus. 
Ainsi, elles font preuve d’une 
certaine ouverture.»

Parmi elles, une toile de 
Grégory Sugnaux, à l’acrylique 
et à la gouache. On y voit Gros-
minet déguisé en Arlequin, 
dans une posture molle, désa-
busée. L’artiste fribourgeois 
poursuit un travail de réap-
propriation entamé il y a deux 
ans à Paris. «Avec un ami in-
formaticien, on a créé un logi-
ciel qui permet de récupérer 
des images sur les réseaux et 
les forums.» Son Grosminet 
patraque renvoie aux images 
obsédantes qui prospèrent 
grâce à la viralité de la com-
munication digitale. Dans ce 
cas, une sorte d’image hantée 
qui prolonge l’expérience 
d’un slasher, ce sous-genre 
cinématographique du film 
d’horreur.

«A travers un filtre un peu 
psychédélique, le personnage 
semble lui-même regarder l’ex-
position…» glisse Grégory Su-
gnaux. Les œuvres exposées 
testent ainsi leurs propres 
frontières. La succession de 
toiles de la Berlinoise Sophie 
Reinhold, dans une combinai-
son typographique, exprime 
un message clair, mais l’orne-
ment désuet, les motifs 
mièvres et les clichés visuels 
du romantisme contredisent 
la «MENACE».

Mêmes faux-semblants chez 
le Bruxellois Jannis Marwitz, 
dans une peinture sur bois qui 
scande d’abord une parfaite 
maîtrise de la tempera, cette 
technique «à l’ancienne». L’une 
après l’autre, les pièces pro-
clament une «réforme» en fai-
sant la monstration de leur 
vulnérabilité, tout en question-
nant celle des spectateurs. Un 
équilibre fragile que n’aurait 
pas renié Pooky. Poo… qui? 
Personne en vérité. La coquille 
vide «de la subjectivité contem-
poraine», un appât que Fri Art 
accroche à son hameçon. A 
moins qu’il ne s’agisse bête-
ment du teddy bear de Gar-
field, le fameux chat de comic 
strip. ■

Fribourg, Fri Art, La réforme  
de Pooky, jusqu’au 8 mai, me-ve  
12 h-18 h, sa-di 13 h-18 h,  
www.friart.ch

Une expo qui posent des questions, dont celle-ci: «Comment les artistes réfléchissent les conditions de nos rencontres avec les images  
aujourd’hui?». ANTOINE VULLIOUD

 

«Notre volonté était de 
montrer un courant qui va  
à l’encontre de cette ten-
dance. Celle-là même qui 
pousse tout un chacun à 
s’inscrire dans une culture 
du soi qui ne cesse d’enfler» 
 NICOLAS BRULHART

En bref

NUITHONIE
«Le dragon d’or», ou l’opéra au 
cœur d’un restaurant chinois
Le Nouvel Opéra de Fribourg présente Le Dragon 
d’or, samedi (20 h) et dimanche (17 h) à Nuitho-
nie, un spectacle qui croise théâtre et opéra 
contemporain dans une œuvre signée par le 
compositeur hongrois Peter Eötvös et mise en 
scène par Julien Chavaz. Cinq chanteurs et 
chanteuses lyriques se partagent dix-huit rôles, 
au cours de vingt-deux scènes se succédant 
comme autant d’épisodes. Voilà qui promet un 
véritable tour de force. Ce kaléidoscope narratif 
trouve un point d’ancrage dans un restaurant 
enfumé et bruyant qui donne son nom à la pièce. 
Le livret de Roland Schimmelpfennig, «parcel-
laire», propose néanmoins des fils rouges, 
comme celui qui s’attache aux tribulations d’une 
petite main en cuisine. Quant à la direction 
musicale, elle est assurée par Gabriella Teychen-
né, généralement saluée par la critique pour son 
«extraordinaire intelligence, sa clarté, sa musica-
lité et sa concentration». www.nof.ch.

Dans l’imaginaire  
de James Thierrée
EQUILIBRE. Jeudi et vendredi à 
20 h, le comédien, danseur, met-
teur en scène, acrobate et musi-
cien James Thierrée présentera 
à Equilibre, à Fribourg, sa nou-
velle pièce. Room raconte l’his-
toire d’un personnage qui tombe 
amoureux d’une batterie de bro-
cante. Installé dans une chambre 
folle et mystérieuse, il se met 
alors à remplir cet espace de 
musiciens et de danseurs. «Un 
corps orchestre où tout se fait 
cordes, touches, main, pied, 
souffle et musique le temps d’une 
merveilleuse illusion d’optique», 
décrivent les programmateurs 
d’Equilibre-Nuithonie.

Le petit-fils de Charlie Chaplin, 
lauréat d’un César (meilleur se-
cond rôle dans Chocolat en 2016) 
et de plusieurs Molières, sera 
entouré de onze musiciens et dan-
seurs. «Après vingt ans de créa-
tion, je veux aujourd’hui entamer 
un nouveau chapitre, explique-t-il. 
Ouvrir la boîte à outils, creuser en 
profondeur, densifier, magnifier 
pour trouver de joyeuses pulsa-
tions.» VAC

Fribourg, Equilibre, jeudi 24 et 
vendredi 25 février, 20 h.  
Réservations: Fribourg Tourisme, 
026 350 11 00.  
www.equilibre-nuithonie.ch

Cuche et Barbezat  
se rendent visite
SALLE CO2. «Un nouveau spectacle 
pour se rendre hommage», parce que 
Cuche et Barbezat ne sont jamais 
mieux servis que par eux-mêmes. Les 
deux humoristes du Val-de-Ruz 
soufflent leurs 35 ans de vie commune 
sur scène, l’occasion de revisiter leurs 
propres standards. Vendredi soir, à 
la salle CO2 de La Tour-de-Trême, le 
spectacle se veut follement auda-
cieux: «Dans un dispositif scénique 
conséquent et exigeant qu’offrent les 
grands plateaux (…) ils ambitionnent 
de renouveler les acrobaties de leur 
jeunesse et de peaufiner leurs meil-
leurs sketches visuels en les enrobant 
de l’émotion de l’ultime parade à tra-
vers une écriture commune, forcé-

ment absurde et attachante pour 
coller à leur image.» Le tout pour 
laisser une trace éternelle. Car Cuche 
et Barbezat savent que, sans eux, la 
Suisse ne serait pas vraiment la 
Suisse. Il en va du duo comme du gla-
cier d’Aletsch, de la cathédrale Saint-
Nicolas et des banques. «Et parce que 
les glaciers fondent, les cathédrales 
brûlent et les banquiers vont en pri-
son, peut-être devient-il urgent de 
s’inquiéter du sort des comiques», 
affirment-ils avec la dérision qui les 
caractérise. YG

La Tour-de-Trême, salle CO2,  
vendredi 25 février, 20 h.  
Réservations: www.bulledeculture.ch
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L’artiste n’est plus présente, 
son œuvre vit de cette absence
Jusqu’à la fin juillet, Fri-Art, présente le travail de 
Georgia Sagri. L’artiste grecque a ouvert l’exposi-
tion par une performance, dont subsistent des 
traces. Son travail joue sur le corps, l’effacement, 
le visible et l’invisible.

ÉRIC BULLIARD

FRIBOURG. Elle n’est plus là. On 
sait que l’artiste ne se trouve 
plus cachée sous un de ces deux 
tas réalisés en feuilles séchées 
de palmier et de jacinthe d’eau. 

Mais il reste comme une vibra-
tion, comme le souvenir de la 
performance qu’elle a proposée 
aux premiers jours de son expo-
sition à Fri-Art.

Intitulée Case_L, l’expo s’est 
ouverte en présence de Geor-

gia Sagri (photo). Pendant neuf 
jours, au premier étage, l’ar-
tiste grecque s’est glissée sous 
une des deux sculptures iden-
tiques et demeurait là, immo-
bile et invisible, durant les six 
heures d’ouverture.

Personne ne savait sous 
quelle sculpture elle se trou-
vait. L’incertitude faisait partie 
de la performance. Tout comme 
les notions d’abri ou de refuge, 
d’éloignement du monde, d’en-
fermement sur soi, de protec-
tion dans un cocon végétal. A 

notre époque de narcissisme 
exacerbé, Georgia Sagri a pro-
posé un geste fort: l’artiste se 
cache, s’efface et l’œuvre naît 
de cette disparition même.

Elle est repartie, en chrysa-
lide libérée, les cocons sont 
restés. Ils offrent un apaise-
ment, par l’odeur de plantes 
sèches, par leurs formes har-
monieuses, cet air de tas de 
foin où il ferait bon se vautrer.

Au rez-de-chaussée, Geor-
gia Sagri expose des dessins et 
des peintures récentes, nés de 
sa pratique dite IASI, cette tech-
nique qu’elle a mise au point 
pour récupérer de ses perfor-
mances (lire ci-contre). «Il ne 
s’agit pas d’une thérapie, mais 
bien d’une pratique artistique 
qu’elle met en place dans son 
studio», précise Sacha Rappo, 
responsable de la coordination 
artistique à Fri-Art. IASI s’est 
ouverte à tout un chacun, qui 
peut se rendre chez l’artiste 
pour l’expérimenter.

Ces dessins ont vu le jour à 
la suite de telles séances. Geor-
gia Sagri transpose à traits 

énergiques des sensations, 
celles d’étouffement en parti-
culier, dues aux attaques de 
panique. Case_L se concentre 
en effet sur l’étude de ce cas 
précis. D’où l’importance du 
thème de la respiration 
(Breathing) et du diaphragme.

Dans la tradition
Pour tracer ses silhouettes 

fantomatiques et ses esquisses 
de schémas scientifiques, Geor-
gia Sagri utilise un traditionnel 
fusain. De même, les tableaux 
au mur sont des tempera à l’œuf 
sur bois. Une technique ances-
trale (celle des icônes byzan-
tines) qui se trouve ici au ser-
vice d’un propos contemporain.

Ces tableaux sont tous pré-
sentés à double et remettent 
en question, là encore, la place 
de l’artiste. «Deux œuvres, c’est 
peut-être le début d’une série 
et l’importance du peintre n’est 
plus la même que pour une 
pièce unique», commente Sa-
cha Rappo.

Quelques détails les diffé-
rencient toutefois, accentuant 
encore le trouble. Georgia Sagri 
a représenté des cavernes, des 
grottes, qui ressemblent à des 
abris ou, peut-être à des pas-
sages, mais vers quoi? Suivant 
une tradition ancienne (illus-
trée notamment par Gustave 
Courbet), ces cavités renvoient 
aussi à des organes et au corps 
humain.

En contexte
Cet aspect charnel revient 

dans la salle du fond, où l’artiste 
expose l’agrandissement d’une 
tache de naissance (Birth-
mark). L’œuvre questionne elle 
aussi les notions de visible et 
d’invisible, puisqu’elle affiche 
en très grand ce que l’on a l’ha-
bitude de cacher.

«Des articles scientifiques 
rattachent la tache de nais-
sance à un événement signifi-
catif qui aurait eu lieu pendant 
la grossesse», relève Georgia 
Sagri dans le catalogue qui 
accompagne l’exposition. 
«Chaque tache de naissance 
retient ainsi l’histoire de ce qui 
s’est produit et de ce qui l’a 
causée.»

Notons encore qu’au sous-
sol, en introduction à Case_L, 
sont projetés cinq films de trois 
artistes, Leticia Parente, Lygia 
Clark et le duo Anna Halprin/
Seth Hill. Tournés entre 1969 
et 1984, ils mettent en contexte 
le travail de Georgia Sagri, hé-
ritière de tout un mouvement 
artistique centré sur le corps 
et le care (le soin). Case_L s’ins-
crit ainsi dans une tension as-
sez fascinante entre l’omnipré-
sence du corps et la disparition 
de l’artiste. ■

Fribourg, Fri-Art, jusqu’au 
31 juillet, du lundi au vendredi, 
12 h-18 h, samedi et dimanche, 
13 h-18 h. www.friart.ch

En ouverture d’exposition, Georgia Sagri s’est tenue chaque jour plusieurs heures sous une des deux sculptures. Case_L expose aussi une série de dessins centrés sur des cas d’attaques de panique.

Musiques sacrées à travers le monde
FESTIVAL. Une année après, revoici 
déjà le FIMS. Organisé traditionnelle-
ment tous les deux ans, le Festival in-
ternational de musiques sacrées re-
trouve l’église du Collège Saint-Michel, 
à Fribourg, dès samedi et jusqu’au 
10 juillet. Un changement de rythme 
dû évidemment à la pandémie, l’édition 
2020 ayant été repoussée à l’été 2021.

Au total, 14 concerts sont prévus 
pour cette 19e édition, qui invitent «le 
public à voyager à travers le temps en 
abordant mille ans de musique, du 
Moyen Age au XXIe siècle», relève le 
dossier de presse. Voyage à travers 
l’espace aussi, puisque quatre soirées 

sont estampillées Couleurs du monde 
et emmèneront l’auditeur en Asie et en 
Afrique.

Baroque et choral
L’ensemble Valéik, avec le percus-

sionniste Vincent Zanetti, propose 
une rencontre entre les montagnes 
du Valais et celles du Manden (entre 
le Mali et la Guinée). Avec son en-
semble Asil, l’Egyptien Mustafa Saïd 
propose de découvrir le maqâm arabe, 
ce système de gammes traditionnel. 
Venu de Géorgie, Basiani présentera 
la tradition polyphonique de son pays. 
Quant au quatuor Rokhs, il utilise le 

kamânche, un instrument à cordes 
ancestral, pour mieux revisiter l’his-
toire musicale de l’Iran.

Le programme du FIMS laisse aus-
si une large place à la musique ba-
roque, «avec quatre concerts qui 
mettent en lumière les spécificités 
qu’ils tirent de leur origine géogra-
phique». De prestigieuses formations 
de musique ancienne défendront les 
traditions allemande, tchèque et ita-
lienne: Les Ambassadeurs - La Grande 
Ecurie, Damien Guillon et son Banquet 
Céleste, l’ensemble I Gemelli ainsi que 
la Netherlands Bach Society, qui vient 
de fêter ses 100 ans.

Autre point fort de l’affiche 2022: la 
musique chorale «offrira un grand 
écart» entre la Renaissance et les com-
positeurs contemporains. Le Huelgas 
Ensemble (Belgique) «présente un 
programme taillé sur mesure autour 
d’Homer Herpol, qui fut chantre à la 
cathédrale St-Nicolas à Fribourg dans 
les années 1550». Belge également, 
l’Ensemble Utopia «fait dialoguer mu-
sique et peinture, deux arts à la pointe 
dans les Pays-Bas du XVIe siècle».

Dirigés par Nicolas Fink, les Voca-
listes de l’HEMU abordent deux œuvres 
emblématiques du minimalisme amé-
ricain, alors que le RIAS Kammerchor 

Berlin revient à Fribourg pour inter-
préter des pièces du XXe siècle. Il va 
également créer l’œuvre commandée 
par le FIMS au compositeur vaudois 
Richard Dubugnon.

A noter encore la présence de deux 
ensembles suisses, Le Miroir de Mu-
sique et le quatuor Sine Nomine. Le 
premier «fait renaître le répertoire 
populaire des confréries vénitiennes 
du XVe siècle». Le second va créer la 
pièce du compositeur norvégien Tze 
Yeung Ho, lauréat du Concours de 
composition 2021 du FIMS. EB

www.fims-fribourg.ch

Performances et activisme
BIOGRAPHIE. Née en 1979 à Athènes, Georgia 
Sagri vit entre la Grèce et New York, où son tra-
vail d’artiste se double d’un activisme social: 
elle se trouvait par exemple parmi les fondateurs 
du mouvement Occupy Wall Street. Anecdo-
tique? Pas seulement, puisque sa pratique artis-
tique est marquée par son engagement. Ses 
performances, en particulier, restent ancrées 
dans la vie sociale et les luttes politiques, en 
abordant des thèmes comme l’autonomie, la 
responsabilisation, l’auto-organisation…

Georgia Sagri a présenté son travail dans 
certains des plus importants musées d’art 
contemporain, comme le MoMa de New York ou 
le Guggenheim Bilbao. Elle a également été invi-
tée à d’aussi prestigieuses manifestations cultu-
relles que la Biennale de Whitney, la Biennale 
de Lyon, Documenta 14…

Pour l’aider dans la récupération physique 
et mentale après ses performances, l’artiste 
a mis au point depuis dix ans sa propre mé-

thode, qu’elle appelle IASI («récupération» ou 
«guérison», en grec). Elle se fonde sur la res-
piration, sur la voix et ses vibrations. Sa re-
cherche s’est poursuivie avec des volontaires, 
en sessions individuelles ou en groupes, 
comme pour Dynamis, un projet de Documen-
ta 14 (en 2017) où elle a partagé sa technique 
avec près de 200 personnes. Comme elle l’ex-
plique dans le dossier de presse de Fri-Art, 
«IASI est devenue une recherche sur les condi-
tions physiologiques et pathologiques du 
corps dans la société mondialisée, sujette aux 
maladies auto-immunes, au stress, à l’incon-
fort, à l’insomnie, aux crises de panique, à 
l’anxiété, à la fatigue, aux nausées, aux troubles 
alimentaires, à la manie, à la paranoïa, à l’ar-
thrite, à la dépression, à l’addiction, pour n’en 
citer que quelques-unes.» Case-L, l’exposition 
de Fri-Art, est tirée de cette expérience, plus 
précisément de sa réflexion sur le cas spéci-
fique des attaques de panique. EB

Elle a les yeux revolver, Made-
leine Leclair. Un regard doux mais 
franc qui esquisse une personna-
lité déterminée. Cette Canadienne 
d’origine a eu le béguin pour l’eth-
nomusicologie durant un stage au 
Musée de l’Homme, à Paris. Alors 
qu’elle est étudiante à l’Université 
de Montréal, Monique Desroches, 
sa professeure, lui décroche le saint 
graal: un stage dans ce qui était la 
plus grande institution muséale et 
scientifique en Europe. A 25 ans, 
Madeleine débarque de l’autre côté 
de l’Atlantique pour travailler sur 
les collections des instruments de 
musique du Musée de l’Homme, 
découvre les traditions musicales 
à travers le monde et côtoie les 
pontes de l’ethnomusicologie.

«Va voir au sud du Bénin si les ori-
shas existent toujours», lui lance 
un jour Gilbert Rouget. L’ethnomu-
sicologue spécialiste des cérémo-
nies vaudoues dans le royaume du 
Dahomey vient de lui confier des 
bandes sonores qu’il a lui-même 
enregistrées en 1958. Nous sommes 
dans les années 1990, la Québécoise 
entame une thèse sur la musique 
et l’histoire de cette société initia-
tique et fait corps avec son terrain.

Devant son cappuccino, Made-
leine Leclair marque une pause, 
plongée dans ses souvenirs afri-
cains: «Tout est une histoire de ren-
contres au bon moment», résume-
t-elle. Il faut dire qu’elle n’a pas eu 
froid aux yeux pour les provoquer, 
ces rencontres.

De l’audace
En 1999, le projet de construction 

du Musée du Quai Branly, orches-
tré par Jacques Chirac et réalisé 
par l’architecte Jean Nouvel, fait 
du bruit dans le milieu de l’anthro-
pologie: «Ce nouveau musée signi-
fiait le déplacement à venir des col-
lections», précise-t-elle. Après huit 
années passées au palais de Chail-
lot, Madeleine Leclair sent le vent 
tourner et écrit à Germain Viatte, 
le directeur du projet muséogra-
phique du quai Branly.

L’audace est grande de la part de 
la jeune femme, d’autant que les 
pontes de l’ethno sont tous vent 
debout contre ce nouveau musée 

vécu comme la destruction du 
grand projet intellectuel qu’était 
le Musée de l’Homme. Madeleine 
Leclair tempère: «Je comprenais 
leur point de vue. Il y avait un effet 
de choc. Le projet du quai Branly 
était comme une trahison scienti-
fique, avec une volonté muséogra-
phique plus esthétisante. Moi, ce 
que je voyais, c’était plutôt la fin 
d’une grande époque. A 25  ans, 
c’était un peu mortifère. C’est pour-
quoi j’ai décidé de suivre les instru-
ments, j’étais attachée à eux.»

Recrutée au quai Branly, elle doit 
organiser la fameuse «tour des ins-
truments de musique», un silo de 
24 mètres de haut imaginé par Jean 
Nouvel. Dix mille instruments de 
musique doivent y être exposés sur 
six niveaux: «Il y avait tout à ima-
giner!»

Mais cette nouvelle muséogra-
phie l’oblige à défaire le classe-
ment originel. Madeleine Leclair 
essuie des critiques virulentes de la 
part de l’équipe crispée du Musée 

«Quarante ans après leur enregistrement, faire revenir les bandes anciennes  
sur leurs lieux d’origine est une manière concrète de susciter de l’écoute partagée»

L’oreille  
du musée

JULIETTE DE BANES GARDONNE
t @JuliettedBg 

de l’Homme: «Pour elle, je mettais 
à mal l’anthropologie compara-
tive. Je l’ai trouvée complètement 
excessive.» Dans cette ambiance 
«tour de Babel», elle s’endurcit et 
ne regrette aucunement son choix: 
«Cette période m’a beaucoup fait 
grandir. Et puis travailler sur un 
chantier avec Jean Nouvel, c’était 
quand même excitant.»

Après douze ans passés auprès 
de la tour des instruments, Made-
leine Leclair entend bruisser le pro-
jet du Musée d’ethnographie de 
Genève (MEG): «J’aime les chan-
tiers, c’est le moment où l’on peut 
faire des choses.» La voici donc qui 
rejoint la Cité de Calvin. Recrutée 
comme conservatrice, elle parvient 
à concrétiser le salon de musique 
qui regroupe toute la collection 
des archives sonores du musée. 
«Avec l’expérience du quai Branly, 
j’ai appris à lire des plans et j’ai tout 
de suite vu que ce salon serait très 
beau.» Ses yeux s’illuminent. Sur la 
mezzanine du MEG, on peut écou-

ter, confortablement installé, vingt 
mille heures de musique.

«La collection en partie consti-
tuée par le compositeur roumain 
Constantin Brailoiu est un tré-
sor. Tout a été numérisé pour être 
accessible au public, s’exclame 
la chercheuse, elle rassemble 
1500 labels différents. Un pano-
rama remarquable de l’histoire de 
l’édition discographique extra-eu-
ropéenne.»

Depuis dix ans, Madeleine Leclerc 
perpétue les liens avec les ateliers 
d’ethnomusicologie de Genève 
(ADEM) et les Cahiers d’ethnomusi-
cologie fondés par Laurent Aubert, 
et multiplie aussi les projets de 
«réveil des archives sonores». En 
2019, trois bandes magnétiques 
faisant partie de la collection des 
archives d’Afrique de l’Ouest don-
nées par Bernard Mondet au musée 
sont reparties à Kéla au Mali avec le 
musicien suisse Vincent Zanetti.

Griots et griottes
«Quarante ans après leur enregis-

trement, faire revenir les bandes 
anciennes sur leurs lieux d’origine 
est une manière concrète de susci-
ter de l’écoute partagée. Cela per-
met de les documenter et de préci-
ser le nom complet des interprètes, 
explique la conservatrice. Pour les 
griots et les griottes de Kéla, c’était 
l’occasion d’évoquer certains élé-
ments clés de leur univers et d’in-
terpréter en retour quelques pièces 
des grands répertoires tradition-
nels hérités. Le son a cette pro-
priété fascinante de toucher direc-
tement l’émotionnel.»

Dans cette passionnante problé-
matique de la restitution qui anime 
aujourd’hui toutes les collections 
des musées ethnographiques, le 
MEG est activement engagé en 
faveur d’une perspective décolo-
niale où la restitution et le parte-
nariat avec les institutions nais-
santes sont cruciaux: «Les archives 
sonores sont des témoignages 
vivants qui permettent de remettre 
les communautés et les personnes 
au centre du débat.» Parmi les 
horizons de la conservatrice: une 
grande exposition sur les archives 
sonores d’Afrique en 2025. ■

STÉPHANE GOBBO
t @stephgobbo  

«Des images noir et blanc contrastées, aux 
détails foisonnants, aux narrations retenues.» 
C’est ainsi que Nicolas Brulhart, directeur de la 
Kunsthalle Friart à Fribourg, évoque joliment le 
travail de Cécile Monnier dans le livre présentant 
la 13e Enquête photographique fribourgeoise, 
dont la Française installée à Lausanne est la lau-
réate. Intitulé Des nuits sans silence, son projet 
est encore exposé trois semaines dans le petit 
centre d’art de la Basse-Ville, et de ces «narrations 
retenues» vient l’intérêt d’une proposition qui se 
refuse aux interprétations faciles, qui suggère 
plus qu’elle n’explique, qui invite à la réflexion 
plus qu’elle ne véhicule un message univoque.

A l’origine de ces Nuits sans silence, il y a l’en-
vie de Cécile Monnier d’arpenter les bords des 
rivières du canton de Fribourg, avec comme 
guide la figure du pêcheur. Elle en a rapporté des 
images argentiques qui cultivent un certain mys-
tère pour, au final, dit la note d’intention du pro-
jet, prendre la forme d’un conte visuel poétique. 
Où en marge des cours d’eau se dessine aussi la 
vision d’un territoire ambivalent, à la fois sauvage 
et transformé par des interventions humaines, 
d’où les enjeux écologiques qui sous-tendent sa 
démarche – et qui sont explicitement approfon-
dis dans le livre à travers plusieurs essais.

En marge de son reportage photographique, 
Cécile Monnier propose également une série 
de portraits-collages laissant entrer la couleur 
sur des portraits noir et blanc. Et à travers des 

archives et images vernaculaires consacrées, elle 
apporte à son travail une profondeur historique 
qui permet de le contextualiser. Et qui tombe à 
point, alors que les météorologues nous disent 
qu’en Suisse, l’année 2022 fut la plus chaude 
jamais enregistrée depuis le début des mesures. 
«La sécheresse menace la vie des cours d’eau 
français, allemands, tchèques et suisses, et voici 
que les pierres se mettent à nous parler», écrit 
l’avocate Marine Calmet, présidente de l’associa-
tion Wild Legal. Nous devons tout faire, plaide-t-
elle, pour que nos rivières chantent à nouveau. ■

«Cécile Monnier – Des nuits sans silence»,  
Kunsthalle Friart, Fribourg, me-ve 12–18h et sa-di 13–18h, 
jusqu’au 5 février; le livre accompagnant et prolongeant 
l’exposition est édité par la Bibliothèque cantonale  
et universitaire de Fribourg; www.friart.ch

A Friart, au fil des cours 
d’eau fribourgeois
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PROFIL
1967  Naissance à Montréal.
 
1992  Arrivée à Paris comme 
stagiaire au Musée de l’Homme.
 
2000  Nommée au Musée  
du Quai Branly.
 
2012  Rejoint le MEG.
 
2021  Projet de réveil  
des archives sonores.

Un jour, une idée
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MADELEINE LECLAIR

  Spécialiste de l’Afrique et responsable 
du département musical et sonore  

du Musée d’ethnographie  
de Genève, elle valorise des trésors  

depuis une décennie
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IM ZEITRAUM DER ATEMWENDE, Toni Hildebrandt über Georgia 
Sagri, Texte zur Kunst, SEP 2022

Breathing and Breaking. Georgia Sagri’s IASI, Afterall, OCT 2022
Painting from Scratch : Nora Kapfer by Julia Gelsorn, Mousse, NOV 
2022

La rivière regardée sous tant de facettes / Une cantonale contempo-
raine, La Liberté, DEC 2022

Du plaisir visuel à l’art du jeu, deux artistes en résonnance, La 
Gruyère, OCT 2022

La Réforme de Pooky at Kunsthalle Fribourg, Spike, FEV 2022
A Friart, au fil des cours d’eau fribourgeois, Le Temps, JAN 2023

L’artiste n’est plus présente, son œuvre vit de son absence, La 
Gruyère, JUI 2022

La Réforme de Pooky, Kunstbulletin, MAR 2022

«La Réforme de Pooky», du nom d’un illustre inconnu, La Liberté, 
FEV 2022



36 37

Communication	
Instagram

5085 followers		  389 posts

Facebook

4.5K abonné·e·s

Newsletter

45K lectures	 	 19 envois

Site web

5K personnes touchées	

Livestream	

318 personnes touchées	 2 livestreams

Capture d’écran du profil Instagram friart.kunsthalle Newsletters de Friart
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Horaires
Lundi et mardi : sur rendez-vous
Mercredi à vendredi : 12h - 18h
Samedi et dimanche : 13h - 18h

Page de couverture
Vernissage de Cécile Monnier, 
des nuits sans silence, 14 DEC  
2023. Photo : Julie Folly

Vernissage Georgia Sagri, Case_L, 09 JUI 2022. Photo : Nicolas Horvath

Comptes
2022

Budget
2022

Produits
Subventions semi- + publiques 567 400 480 000
Soutien privé sur projet 89 867 145 000
Soutien annuel 0 0
Recettes diverses 45 237 153 000

Total produits 702 504 778 000

Charges
Frais de personnel 271 873 282 702
Frais administratifs 16 105 12 000
Frais de locaux 20 851 20 000
Frais expositions 331 414 383 298
Projet de transformation 62 088 80 000

Total charges 702 332 778 000

Bénéfice de l'exercice 172 0




