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Créer un événement artistique autour du 8e Congrès de l’AMP-NLS, c’est poser la question du 
regard. Celui de l’homme, tout d’abord, qui a longtemps défini les règles culturelles du 
regard porté sur la femme ; celui de l’artiste dans sa tentative de révéler par la magie de la 
lumière cette Autre insaisissable ; celui des femmes et notamment des artistes féministes 
des années 1960-70 qui, en faisant de la performance un art politique et de leur corps le 
matériau de leurs revendications, sont parvenues à retourner le regard hégémonique que la 
société masculine portait sur elle(s). Quelque chose de la féminité, cependant, continue 
d’échapper au regard et c’est pourquoi cet événement s’articule autour d’un mot à la fois 
masculin et féminin : LE voile, qui évoque l’effacement nécessaire d’un « discours sur »; le 
voile qui suggère cette Autre qui nous échappe et échappe à elle-même ; le voile qui donne 
substance à l’invisible et laisse s’épanouir nos fantasmes contemporains autour de ce qu’il 
faut ou ne faut pas interdire ; et LA voile, celle qui permet de capter la brise, la tornade, la 
bourrasque, la tempête, pour en faire une force qui emporte, entraîne ou déchaîne.   
 
Cet événement artistique est là également pour donner l’occasion à de jeunes artistes 
femmes de s’exprimer librement sur le thème du Congrès. Ces dernières ont pour mères 
celles qui se sont rebellées afin d’obtenir le droit à l’avortement, à la contraception, de vivre 
de manière indépendante et d’accéder aux professions autrefois réservées aux hommes. 
Leurs préoccupations ne semblent pas si différentes de celles de leurs aînées, peut-être 
parce qu’il est difficile de se rebeller contre une mère rebelle. Cependant, pour la nouvelle 
génération, la question n’est pas tant de lutter pour conquérir sa place en tant que femme 
ou artiste dans la société, que de trouver cette place et de s’assumer en tant que telle; de 
même, le problème n’est pas de pouvoir refuser d’être mère, que de savoir pourquoi, quand 
et comment l’être. Ainsi les thèmes abordés dans les travaux présentés traitent-ils 
principalement de la transmission de mère à fille, en même temps que de la difficulté d’être 
mère, fille et femme au XXIe siècle.   

 
Sylvain Froidevaux  

anthropologue et curateur de l’exposition 
 
 

 
sans titre : installation entrée principale Uni Dufour 
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Les artistes et les œuvres présenté-es dans l’exposition 
 

 
Giulia Cilla, artiste et curatrice italo-suisse, d’origine urugayenne 
 

   
 
 
Ce travail porte sur le processus de la transmission féminine. L’artiste démarre sa 
recherche à partir de son propre lignage (notamment les trois dernières générations: 
grand-mère, mère et fille. Il s'agit ici de replacer la transmission féminine à une 
époque qui est à un tournant historique et d'entrer dans la complexité de cette 
transmission, autant que dans ses fractures. Tous les matériaux utilisés (comprimés, 
pilules, photos, tissus) évoquent la question féminine et ses luttes émancipatrices 
afin de nous interroger sur l’importance de la transmission de mère à fille et de la 
repenser. Il s’agit de mettre en lumière la construction de notre individualité, en 
même temps que de montrer cette dimension d’ « empowerment »  presque 
exclusivement féminine: moi qui suis aussi d'autres!   
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Catherine Brand & Urduja Manaoag, artistes pluridisciplinaires, 
Suisse, USA, Philippines. 
 

 
 
Upon a time  
installation multimedia, 2010 (video projection, bulles de savon) 
 
The artists create confessional like narratives based on true events in juxtaposition 
to images of childhood actions or ‘rituals’. Starting from their own artistic discourse 
ranging from psychoanalyzing their experiences together, a common research on 
the Filipina Diaspora and their interest in cinema the work exhibits various 
transitions, areas of metaphorical spaces that question the given thematic 
boundaries. In juxtaposition to the narrated dialogue of fictional stories based on 
true events and experiences of what it is like to be a young Filipina woman in the 
21st century, the breadth of the work convey a confessional like dialogue. 
 
Laura Guignard, artiste visuel pluridisciplinaire, Suisse, Espagne 
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Enregistrement d’une performance réalisée dans le métro de Santiago du Chili, 
« Soupirail » évoque la tragédie du poète mythique Orphée qui descend aux enfers à 
la recherche d’Eurydice et la perd pour toujours au moment où il se retourne pour la 
regarder. La performance transpose ce mythe dans la quotidienneté du métro d’une 
grande métropole. Elle évoque la perte du corps dans le spectre de sa 
représentation et sa disparition comme sujet dans les fictions politico-linguistiques 
dont il est l’objet. Le langage visuel du film s’apparente à l’esthétique de la 
vidéosurveillance, comme si les plans provenaient des caméras de sécurité du 
métro. Les deux corps qui traversent ce circuit souterrain, allégorie du corps-
machine, du corps-texte (le corps sans organes de Deleuze) sont tous deux rendus 
invisibles par une vestimentaire basée sur la dichotomie du genre. Dans le mythe, le 
désir d’Orphée, cristallisé dans l’organe visuel, lui fera perdre Eurydice pour 
toujours. Ici l’équation s’inverse et Orphée est masqué par la vestimentaire des 
transgresseurs ou des terroristes. Seuls sont visibles les yeux, organes du désir 
aveugle, qui disparaîtra en se retournant. Eurydice, jusqu’alors enveloppée dans le 
voile blanc des mariées - ou le suaire des défuntes - qui la cache et l’immobilise, 
sort de son emballage, une fois arrivée à la porte des limbes et libérée de l’oeil qui 
l’avait jusque là transportée. Elle marche seule vers la sortie, vers le monde des 
mortels, le monde du langage. 
  
Cyril Bron, cinéaste, Genève 
 

 
 
 
Annonciation  (court-métrage DV, 2008, durée : 3’52) 
 
Le décor : une salle d’attente en verre sur un quai de gare. Marie porte un livre car 
c'est à travers elle que le Verbe se fera chair. Un ange Gabriel en détective fatigué, 
porte sur ses épaules la délicate (l'ingrate?) tâche de l'Annonciation. Il rencontre une 
Marie forte qui va accepter son sort à une nuance près : la fin nous révélera qu'elle 
se passera de la présence d'un homme à ses côtés. La soumission se transforme 
ainsi en émancipation. Une contrainte s’est imposée : faire coïncider le temps d'arrêt 
en gare du TGV Genève-Paris à la quasi-totalité du déroulement de l'histoire. Le 
temps d’un arrêt de train coïncide avec le temps de l’Annonciation. L’ange ne fait 
que passer… un clin d’œil à Jean-Luc Godard. 
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Food_Ball  (installation vidéo, 2006, durée : 5’15) 
Vana Kostayola, artiste pluridisciplinaire, Grèce 
 
Positions of power are not meant to be ‘given’ to women. Living in an androcentric 
world women are faced with the impossibility of equal opportunities. Finally 
feminism failed or was assimilated in the neo-liberal ideology? Women ‘can have the 
phallus’ but this is not a position made for them and they still have to go against 
several pregiven positions who by default ’make’ them women. With ‘passive 
agressivity’ and by holding positions of power, often as a simulation, they disturb as 
much as they are disturbed themselves. 
 
Persona – en hommage à Bergman (photographies/arrêts sur images, textes, 2010)   
Sylvain Froidevaux, anthropologue et artiste curateur, Genève 
 
Cet assemblage de photographies et de textes reprend une fameuse scène du film 
« Persona » d’Ingmar Bergman, huis clos où deux femmes se retrouvent face à face : 
l’une, Elisabet (Liv Ullmann) ne parle pas, enfermée dans une crise de mutisme ; 
l’autre, Alma (Bibi Anderson), infirmière chargée de prendre soin d’elle, parle pour 
deux et s’ouvre à l’autre à travers un long monologue. La scène en question 
s’articule autour d’une image qu’Elisabet cache sous sa main : la photographie d’un 
enfant dont elle n’a jamais su que faire. La séquence est reprise deux fois avec le 
même discours : dans la première prise, la caméra filme Elisabet qui écoute, 
troublée ; dans la seconde, la caméra filme Alma révélant à Elisabet le secret qu’elle 
dissimule. A la fin de la séquence, les visages de l’une et de l’autre sont réunis pour 
ne plus former qu’une seule personne. Par-delà la terrible évocation d’une mère 
éprouvant de la répulsion pour son enfant, Bergman pose la double question de la 
rivalité et de l’identification entre les deux femmes. Mais tout en soulignant 
l’impossibilité de montrer en même temps celle qui parle et celle qui écoute, il 
réussit un formidable exercice de disparition, les deux personnages se fondant au 
final l’un dans l’autre.  
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VIDEO ROOM, salle U101 
– programme sélectionné par Urduja Manaoag - 

 
Que  veut une femme ?  (vidéo, 4’)  
Blanca Regina & Laura Suárez, Espagne, France 
 
On connaît les mots que Freud écrivit à Marie Bonaparte peu avant sa mort : « que 
veut une femme ? » Quelques dizaines d'années plus tard, Lacan relançait la 
polémique : « La femme n´existe pas ».  Cette absence du signifiant universel 
féminin, à savoir, le "pas toute", qui définirait la femme, semble être une 
conséquence directe de la « jouissance féminine », cette inconnue sur laquelle on a 
beaucoup glosé. Le discours sur le sujet féminin, sur l’enchaînement 
d´indéterminants féminins (une+une+une+ une... femme) et leur rapport avec le 
désir, a été abordé historiquement beaucoup plus par des hommes que par des 
femmes. Même lorsqu’elles se sont intéressées à leur rapport au désir, cela 
constituait presque toujours un discours d´élaboration secondaire construit à partir 
de paroles de femmes hors contexte et en dehors d´un espace visible 
d´énonciation. À partir de  cette réflexion,  notre projet intitulé « Qu´est-ce que 
veut une femme ? » (projet en devenir et pas du tout clos) se construit sur l’idée de 
donner la parole à des femmes (une+une+une+une…) réfléchissant directement sur 
la jouissance, le désir et l´autre féminin lui même, en favorisant de cette manière la 
possibilité de tricoter, à partir d´un fil conducteur qui restera toujours ouvert, un 
texte du féminin et sur le féminin confluant avec son propre réel indicible.  
 
Serving Suggestions (vidéo 3’07) 
Helen McGhie, United Kingdom 
 
First part from the artist’s video series Serving Suggestions - an ironic project that 
combines existing visual codes involved within contemporary cookery programming 
as a platform for examining the current identity construction of the stereotypically 
‘ideal’ Western female.  Food is used as a metaphor to unite the woman’s ‘interior’ 
body (digestive system) with her ‘exterior’ image (fat/thin), and is vital to the 
maintaining of a socially acceptable ‘proper’ identity.  In the context of Lacan, the 
artist explains that each cookery unveils the image of woman to openly represent 
the other, separate from (and challenging) the other. 
 
 
Softly Brushed Your Lips in the Fur Tongued Horror of a Kiss (video, 6’49) 
Rose Ruane, Royaume Uni 
 
Based around the artist’s rigorous core research on sexuality and self-mythology 
rooted in psychoanalytic theory – the artist French kisses and licks her own 
reflection, staring out of the frame meeting the gaze of the spectator. Over the 
course of the masturbatory physical investigation of the reflection grows 
increasingly extravagant and aggressive, demanding to stage desire as rhetoric. The 
artist also investigates indefinable boundaries posed between the public and private 
selves, pathos, revulsion, humor and the abject to interrogate notions of power and 
control within human relationships, with specific interest in the ideas of “making a 
scene” by Bas Jan Ader. 
 
 
 


