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EL KAZMA
LA SECTION ART VIDEO
DE GABES CINEMA FEN

EL KAZMA, du nom d’un bunker de la 2e guerre mondiale (casemate) installé sur une
plage (Kazma plage), non loin de la Corniche de Gabés, se veut un poste d’observation
de la création contemporaine tunisienne et internationale et un regard approfondi
et informé sur les problématiques qu’elle traite. Sans thématique prédéfinie, ni
orientation particuliére sinon valoriser la vidéo d’exposition, EL KAZMA est placé,
depuis sa création, sous la direction artistique de Malek Gnaoui, artiste visuel.

Chaque édition de cette section donne une carte blanche a un commissaire d’exposition.
La sélection de la présente édition nous est ainsi proposée par Paul Ardenne,
historien d’art, critique et curator, co-fondateur de Vidéo Forever, un programme
de rencontres autour de l’art vidéo qui se tient en France depuis 2011.

Constituée de seize artistes vidéastes, cette sélection devait se décliner du 3
au 11 avril 2020 sur trois sites de la ville de Gabés la Corniche, l’Agora et les
cafés de Souk Jara. Un tour de l’exposition était prévu, guidé par les étudiants
de 1l’'Institut Supérieur des Arts & Métiers de Gabés, avec la complicité de Mohamed
Amine Hamouda, leur professeur. Une masterclasse avec l’artiste turc Ali Kazma
et une table ronde sur le théme ‘’Mettre la vie en images, encore’’, modérée
par Paul Ardenne, étaient également au programme, outre la projection de vidéos
d’archives réalisées par les étudiants a 1l’issue d’un workshop avec l’artiste
Nicéne Kossentini.

Le risque sanitaire mondial induit par la propagation du virus Covid 19, a contraint,
hélas, le festival a adopter un nouveau format et a revoir ainsi ce programme. Une
programmation Online mise a jour a l’aune du format streaming, format choisi pour
cette 2e édition de Gabés Cinéma Fen, s’offre ainsi aux amateurs d’arts visuels de
Gabés et d’ailleurs. L’occasion de découvrir chez eux douze univers artistiques

forts mettant en perspective notre actuelle condition humaine.
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EL KAZMA
GABES CINEMA FEN VIDEO ART SECTION

E]l Kazma, named after a bunker from the Second World War (casemate) and located on
the Kazma beach not far from the corniche of Gabes, seeks to become a vantage point
to observe both Tunisian and international contemporary creations with interest in
the issues they tackle. Without a predefined theme or particular orientation apart
from a video exposition form, El Kazma is under the artistic direction of the visual
artist Malek Gnaoui.

Every edition of this section offers carte blanche to a curator. The selection of
this year is proposed by Paul Ardenne, art historian, critic, curator, co-founder
of Video Forever, a program of meetings around video art that is held in France
since 2011.

The program consists of sixteen video artists, from 3 to 11 April 2020 in three
locations in the city of Gabes - Corniche, L’Agora and cafes of Jara Souks. A tour
of the exhibition was planned, guided by the students of the Higher Institute of
Arts and Crafts of Gabes with the support of their professor Mohamed Amine Hamouda.
He was also in programming, MasterClass with the Turkish artist Ali Kazma and a
panel discussion entitled ‘’Putting life into images’’, moderated by Paul Ardenne,
in addition to presenting archival videos prepared by the students in a workshop
with the artist Nicene kossentini.

The global health risk induced by the spread of the Covid 19 virus, has unfortunately
forced the festival to adopt a new format and thus review this program.

Online program updated to the streaming, format chosen for this 2nd edition of Gabes
Cinema Fen, is thus offered to visual arts lovers from Gabes and elsewhere. Twelve
strong artistic universes putting into perspective our current human condition.




MALEK GNAOUI
DIRECTEUR ARTISTIQUE

Né en 1983, Malek Gnaoui est un artiste plasticien qui vit et travaille a Tunis. Sa
formation a 1’école des Arts décoratifs et son apprentissage au centre de céramique
de Sidi Kacem Jellizi lui ont permis de développe une nouvelle forme de pratique
artistique en lien avec les espaces dans lesquels il performe. Entre vidéo,
céramique, installation, son et performance, Malek Gnaoui traite de sujets épineux
relatifs aux conditions sociales et a la notion du sacrifice humain sous toutes
ses formes. Il a participé a des expositions dans des institutions de renommée
telles que le festival Dream city 2015, 2017 et 2019 (Tunis), 1:54 art fair, Macaal
Marrakech, Shubbak festival (Londres), 1’'Institut des Cultures de 1l’Islam (Paris),
La Friche La belle de Mai (Marseille), 1:54 (Londres) et avec Selma Feriani Gallery
(Londres, Tunis) ou encore la Galerie Talmart (Paris).
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MALEK GNAOUI
ARTISTIC DIRECTOR

Born in 1983, Malek Gnaoui is a visual artist who lives and works in Tunis. His
training at the School of Decorative Arts and his apprenticeship at the ceramic
center of Sidi Kacem Jellizi allowed him to develop a new form of artistic
practice in connection with the spaces in which he performs. Between video,
ceramics, installation, sound and performance, Malek Gnaoui deals with thorny
issues concerning social conditions and the notion of human sacrifice in all its
forms. He has participated in exhibitions in renowned institutions such as the
Dream city 2015, 2017 and 2019 festival (Tunis), 1:54 art fair, Macaal Marrakech,
Shubbak festival (London), the Institute of Islamic Cultures (Paris), La Friche La
Belle de Mai (Marseille), 1:54 (London) and in the Selma Feriani Gallery (London,
Tunis) and the Talmart Gallery (Paris).
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PAUL ARDENNE
COMMISSAIRE

Docteur en Histoire de 1l’art, collaborateur, entre autres, sur les revues Art press,
Archistorm (France) et INTER (Canada), Paul ARDENNE est 1l’auteur de plusieurs
ouvrages ayant trait a l’esthétique actuelle : Art, 1l’age contemporain (1997),
L’Art dans son moment politique (2000), L’'Image Corps (2001), Un Art contextuel
(2002), Extréme (2006), Art, le présent (2009), Un Art écologique (2018), Apologie
du Dragster (2019)...

Curateur en art contemporain, Paul Ardenne a congu de nombreuses expositions dont
" Micropolitiques " (Grenoble, 2000), " Working Men " (Genéve, 2008), " L’'Histoire
est a moi ! " (Printemps de Septembre a Toulouse 2012), " Aqua Vitalis (Caen,
2013), " Dendromorphies " (Paris, 2017), " Humanimalismes " ou encore " Courants
verts - Créer pour lrenvironnement " (Paris, 2020).

Jloyl Jgu
cniall ol

Art press ariall dalandl (na allao ppai cno aolwo .gall gl (nd jgiss

‘aWloall aawlas aaloioll Jlocdl 4o uaal calgo glayl Jgu (1205) INTER g (Luipa) Archistorm

Art, I'age contemporain (1997), L'Art dans son moment politique (2000), L'Image Corps (2001), Un Art contex-
tuel (2002), Extreme (2006), Art, le present (2009), Un Art ecologique (2018), Apologie du Dragster

..(2019)
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Paul Ardenne
CURATOR

Doctor in Art History, collaborator, among others, on the magazines Art press,
Archistorm (France) and INTER (Canada), Paul ARDENNE is the author of several
books on current aesthetics: Art, 1’dge contemporain (1997), L’Art dans son moment
politique (2000), L’Image Corps (2001), Un Art contextuel (2002), Extréme (2006),
Art, le présent (2009), Un Art écologique (2018), Apologie du Dragster (2019)...

Curator in contemporary art, Paul Ardenne has conceived numerous exhibitions
including «Micropolitiques» (Grenoble, 2000), «Working Men» (Geneva, 2008),
"L’Histoire est a moi!" (Printemps de Septembre a Toulouse 2012), "Aqua Vitalis"
(Caen, 2013), "Dendromorphies" (Paris, 2017), "Humanimalismes" or "Courants verts
- Créer pour 1l’environnement" (Paris, 2020).
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EL KAZMA, a travers le regard de vidéastes contemporains,
propose une variété de points de vue sur le monde
actuel. Sans thématique exclusive ni choix d’un axe
privilégié. Le monde, en effet, est pluriel, et ses
expressions, protéiformes. La dissémination culturelle,
paradoxalement, construit un monde global par
l’appellation mais en réalité atomisé dans de multiples
formes de vie, parfois inconciliables. La méme planéte
pour tous mais des préoccupations souvent antithétiques.

L’art vidéo, apparu dans les années 1960, oscille entre
le documentaire esthétisé et la création visuelle pure.
Sa grande richesse esthétique lui vient de sa capacité
a échapper aux formats standardisés qui sont ceux de la
télévision ou du cinéma. D’un abord relativement aisé
sur le plan technique, il permet aussi au créateur de
s’affranchir des pesanteurs de la création collective sans
avoir a affronter le colit souvent élevé des productions
traditionnelles. Sa légereté méthodologique rend 1l’art
vidéo populaire et fortement introspectif : aucun
domaine ne lui échappe, de 1l’intimité a la question
sociale, de l’imaginaire au réalisme le plus cru.

Le commissariat de la sélection internationale et
tunisienne a été confié a 1l’écrivain et historien de
l’art frangais Paul ARDENNE, qui a été assisté par Malek
GNAOUI, directeur artistique, Fatma KILANI, Patricia
TRIKI ainsi que Khadija KAROUI.
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EL KAZMA, through the eyes of contemporary videographers, offers
a variety of points of view on the current world, without exclu-
sive themes or privileged axis. The world, indeed, is plural,
and its expressions, protean. Cultural dissemination, paradoxi-
cally, constructs a global world by name but in reality atomized
in multiple forms of life, sometimes irreconcilable: Same planet
for all but often antithetical concerns.

Video art, which appeared in the 1960s, oscillates between aes-
thetic documentary and pure visual creation. Its great aesthetic
richness comes from its ability to escape the standardized for-
mats of television or cinema. Relatively easy to use from a tech-
nical point of view, it also allows the creator to free himself
from the burdens of collective creation without having to face
the often high cost of traditional productions. Its methodologi-
cal lightness makes video art popular and highly introspective:
no field escapes it, from intimacy to social issues, from the
imaginary to the rawest realism.

The commissioning of the international and Tunisian selection
was entrusted to the French writer and art historian Paul AR-
DENNE, who was assisted by Malek GNAOUI, artistic director, Fat-
ma KILANI, Patricia TRIKI as well as Khadija KAROUI.
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COMA

log5
2013

ALAEDDIN ABOUTALEB
Wb gl wall 2lle

Vidéo d’animation

Durée: 7'57"'

Peintures: Mahrez Dridi

Design sonore: Zied Meddeb Hamrouni.
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Animation video

Duration: 7’57’

Paintings: Mahrez Dridi

Sound design: Zied Meddeb Hamrouni

Courtesy of the artist

Né au Caire. Vit et travaille a Tunis.
Juigd (no Joeg yitey .64elall (na alg

Born in Cairo. Lives and works in Tunis.

Aprés des études de design et de création audiovisuelle, Alaeddin Aboutaleb
s’oriente vers l’animation. Non que la seule création animée dessinée 1l’intéresse
puisqu’il utilise aussi la vidéo pour de courtes recensions de sa vie, de ses
rencontres et de ses déplacements, comme en atteste sa série Cut. L’animation,
cependant, c’est la souplesse esthétique, une absence de limite plastique et de
récit, un art directement connecté a l’imaginaire ol 1l’on peut Jjouer a 1l’égal du
réalisme, du fantasque et de l’onirisme. Ces genres qu’il affectionne a 1l’égal,
Alaeddin Aboutaleb les convoque sans hiérarchie dans de multiples dessins animés le
plus souvent courts, batis comme des fables ou des métaphores. Chez lui, les corps
humains peuvent ne pas avoir de tronc (Triangle) et un homme peut se découvrir
réduit a une téte comme c’est le cas dans Diaspora (2015), fable sombre sur la
fragilité des acquis du Printemps arabe en Tunisie.
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L’'univers d’Alaeddin Aboutaleb, prodigue de réflexion, porté par 1l’inquiétude
existentielle et politique, se livre invariablement de maniére sibylline. Pas
d’affirmation frontale mais, plutdét, des situations de crise. C’est le cas avec
Coma, bréve vidéo d’animation au rythme heurté et puissant, d’un graphisme parfois
échevelé. Le théme est la mort et les défunts, cette grande peuplade des disparus
venant s’agiter ici dans un sabbat hors du commun. Des cadavres agglomérés, par
centaines, semblent désireux de se réveiller, de retourner dans notre monde, d'y
jouer de nouveau un rdle. Ces morts innombrables rappellent ceux du J’accuse d’Abel
Gance, des victimes de guerre revenant parmi les vivants demander des comptes. Les
morts d’Alaeddin Aboutaleb et de Coma, eux, ne connaitront qu’un bref sursaut de
résurrection. L’ordre - la mort qui régne sans partage - reprend ses droits, passé
le temps bref du désir de renaitre.
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After studying design and audiovisual Arts, Alaeddin Aboutaleb turned to animation.
But he 1is not only interested in drawn animation, but he also uses video for
short reviews of his life, his encounters and his travels, as his series Cut
shows. Animation, however, has aesthetic flexibility, absence of plastic limits
and narrative, an art directly connected to the imaginary where one can play
on a par with realism, fantasy and dreamlike. Alaeddin Aboutaleb summons these
genres, which he likes equals, without any hierarchy, in multiple cartoons, most
often short, built like fables or metaphors. To him, human bodies may not have
a trunk (Triangle) and a man may find himself reduced to a head as in Diaspora
(2015), a dark fable about the fragility of the achievements of the Arab Spring
in Tunisia. Alaeddin Aboutaleb’s thought-provoking universe, driven by existential
and political anxiety, invariably delivers itself in a sibylline manner. No frontal
affirmation, but rather crisis situations.

Coma, a short animated video with a powerful, rhythmic and sometimes disheveled
graphic design. The theme is death and the deceased, this large crowd of the
disappeared coming to agitate here on an unusual Sabbath. Hundreds of corpses seem
eager to wake up, to return to our world, to play a role again. These innumerable
dead are reminiscent of those of the J’accuse of Abel Gance, victims of war
returning among the living to demand an account. The dead of Alaeddin Aboutaleb and
Coma, for their part, will only experience a brief burst of resurrection. Order -
the death that reigns unchallenged - regains its rights, after the brief time of
the desire to be reborn.

FONDU EN BLANC

FADE TO WHITE
2010

JANET BIGGS

Vidéo
Durée: 12'28'"’

gJaLo
auili 28q 4162 12 :6a0ll
Video
Duration: 12'28""'

Courtesy of the artist

Née en 1959 a Harrisburg, Pennsylvanie (Etats-Unis d'Amérique). Vit et travaille
a New York.
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Born in 1959 in Harrisburg, Pennsylvania (USA). Lives and works in New York.

Fondu en blanc se consacre au réchauffement climatique et a ses effets destructeurs.
Nous suivons du regard un spécialiste du réchauffement climatique en mission sur un
voilier océanographique scandinave. Tantét sur le pont du navire, ou il fait des
mesures, tantdt filant sur son kayak de mer pour ausculter les glaciers et mesurer
leur vitesse de fonte, ce chercheur nous communique sans mot sa propre anxiété
(1’ »éco-anxiété», comme l’on dit a présent). Avec douceur, et pour nous ménager
sans doute, Biggs intercale dans ce moment de recherche factuel les images d’un
chanteur lyrique dont la voix apaisante semble nous dire que la beauté est encore
de ce monde, et qu’il convient sans doute de ne pas désespérer. Mais est-ce slr ?

Le final de Fondu en blanc, de maniére littérale, montre ces derniéres images : un
virage graduel au blanc intégral, et a 1l’évanescence. Sur son kayak de mer, le
spécialiste des banquises s’enfonce en ramant en direction des glaciers et 1l’écran,
peu a peu, passe au blanc, tandis que s’orchestre une double disparition, celle de
1’homme et celle des glaciers. Comment mieux dire que sur le versant descendant de

l’anthropocéne, la disparition de la nature se corréle a celle de 1’humain. Nous
ne survivrons pas dans un monde mort.
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Janet Biggs 1is a 2018 John Simon Guggenheim Foundation Arts Award winner, a
New York-based video artist with an interest in extraordinary situations. Her
compositions are both documentaries and perspective as she is a filmmaker of the
real. Deeply humanistic, Janet Biggs' work speaks to us about ourselves: strong
yet fragile beings subjected to situations whose harshness, urgency or complexity
shake our limits, or even disarm us. Janet Biggs is concerned about certain aspects
of globalization and the ecosophical question, and has devoted several of her
creations to the realities of crisis, particularly in relation to the question of
climate and its evolution.

Fade to White is dedicated to global warming and its destructive effects. We follow
a global warming specialist on a mission on a Scandinavian oceanographic sailboat.
Sometimes on the deck of the ship, where he is taking measurements, sometimes
spinning around in his sea kayak to survey the glaciers and measure their rate of
melting, this researcher communicates to us without words his own anxiety ("eco-
anxiety", as it is now called). With gentleness, and to spare us no doubt, Biggs
intersperses in this moment of factual research the images of a lyrical singer
whose soothing voice seems to tell us that beauty is still of this world, and that
we should probably not despair. Is it safe although?

The finale of Fade to White, literally, shows these last images: a gradual shift to
full white, and evanescence. On his sea kayak, the ice pack specialist is rowing
down towards the glaciers and the screen gradually turns white, while a double
disappearance is orchestrated, that of man and that of the glaciers. How better to
say that on the descending slope of the anthropocene, the disappearance of nature
correlates with that of humans. We will not survive in a dead world.
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LES PROFONDEURS

THE DEPTHS
2013

YOUSSEF CHEBBI

<l cawgy

Moyen métrage (format d’origine : 16 mm)

Durée: 27’

Produit par Paprika Films

(pﬁ]B,pLgiUgnhoBI¢5ﬁUDdgkﬂlkuugiDrauh

ad1ds 27 :62.0ll
15upb ol oLij|

Medium-length film (original format: 16 mm)

Duration: 27’

Produced by Paprika films

Courtesy of the artist

Né en 1984 a Tunis. Vit et travaille entre Tunis et Paris.

b g yuigi (na Jnoyg yie) 1984 diw alg

Born in 1984 in Tunis. Lives and works between Tunis and Paris.

C’est en 2010 que Youssef Chebbi réalise son premier court-métrage, Vers le Nord, un
film noir sur fond d’immigration clandestine. Son intérét pour les sujets sociétaux
se retrouve dans Babylone, documentaire qu’il co-réalise deux ans plus tard avec
Ismaél et Ala Eddine Slim et dont le théme est la construction et la vie d’un
camp de réfugiés a la frontiére entre Tunisie et Libye. Son investissement dans
l’écriture cinématographique le conduit ensuite aau long-métrage de fiction avec
Ashkal. Parallélement, il co-fonde Sailing Stones, un festival de musique tunisien,
en plus d’assurer la fonction de producteur au sein du label indépendant Bookmaker

Records a Paris.

Les Profondeurs, moyen-métrage sorti en 2013, a pour théme le retour d’un vampire
en Tunisie, pays dont on comprend qu’il fut sa terre natale. Son arrivée de nuit
dans un port de Tunis déserté et glauque donne le ton de cette fable désenchantée.
Que cherche ce vampire ? On ne sait. Aprés avoir fait une premiére victime, une
jeune femme qu’il va changer en vampire en lui promettant 1’éternité mais elle
n’aura que la solitude, il erre de place en place - un café, une boite de nuit,
un appartement ol a eu lieu une orgie - jusqu’a échouer dans une ferme. Il y fera
une derniére victime avant d’étre tué lors d’une battue de chasseurs. Loin des
splendeurs gothiques du sublime noir de Bram Stocker, 1l’inventeur, en 1897, de
Dracula, le vampire de ces Profondeurs ressemble plus a 1l’homme contemporain qu’a
un ange noir. Errant, perdu dans le monde, méme plus éternel. Les temps changent,
1’imaginaire rafraichit.
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In 2010, Youssef Chebbi directed his first short film, Vers le Nord, a film noir
against the backdrop of illegal immigration. His interest in societal subjects
can be found in Babylon, a documentary he co-directed two years later with Ismaél
and Ala Eddine Slim, which deals with the construction and life of a refugee camp
on the border between Tunisia and Libya. His investment in film writing then led
him to a feature-length fiction film with Ashkal. At the same time, he co-founded
Sailing Stones, a Tunisian music festival, in addition to serving as producer on
the independent label Bookmaker Records in Paris.

The Depths, a medium-length film released in 2013, is about the return of a vampire
to Tunisia, a country we understand was his homeland. His arrival at night in a
deserted and gloomy Tunisian port sets the tone for this disenchanted fable. What
is this vampire looking for? We don't know. After having made a first victim, a young
woman whom he is going to change into a vampire by promising her eternity but she
will only have loneliness, he wanders from place to place - a café, a nightclub,
an apartment where an orgy took place - until he ends up on a farm. There he will
make one last victim before being killed in a hunter's hunt. Far from the gothic
splendors of the sublime blackness of Bram Stocker, the inventor, in 1897, of
Dracula, the vampire of these Depths looks more like a contemporary man than a
black angel. Wandering, lost in the world, even more eternal. Times change, the
imagination refreshes.

HYMNE NATIONAL

cnibgll |
NATIONAL ANTHEM
2018

KOTA EZAWA
lglpl Ligs

Vidéo d’animation (aquarelle)
Durée: 1'38'"'

&aulo ylgli .asjninll pguwyl gJase
auili 38q 6anlq &dLds :6anll
Animation video (watercolor)
Duration: 1’38’

Courtesy of the artist and Haines Gallery, San Francisco
Né en 1969 en Allemagne. Vit et travaille & Oakland (Etats-Unis d’Amérique).
(&80l 620iall alygll) 2ill5gl (o Joeyg yiney Wilali (na 1969 ole (na alg

Born in 1969 in Germany. Lives and works in Oakland (USA).

Kota Ezawa se distingue par une approche a la fois simplificatrice et percutante
des événements traumatiques qui marquent nos sociétés. A la fois dessinateur,
aquarelliste et spécialiste de 1l’animation, cet artiste nippo-allemand vivant
aujourd'hui en Californie se réapproprie certaines images marquantes, empruntées
notamment a l’'histoire politique, dans le but d’en rendre la signification plus
évidente et limpide. Il réalise ainsi, au moyen des 158 aquarelles noires d’un
flip-book, un remake graphique du film de S. M. Eisenstein, Le cuirassé Potemkine.
Avec L’'Insoutenable légéreté de 1l’étre (un titre emprunté a un roman de l’écrivain
tchéque Milan Kundera), il retravaille par le dessin les images cinématographiques
de 1l’assassinat du président Abraham Lincoln en s’inspirant cette fois du film
de Griffith, Naissance d’une Nation (1915), ou est donnée une reconstitution de
ce crime politique. Cette pratique du remix et de la reconstitution plasticienne
exprime encore sa logique dans le retraitement par l’artiste du procés du sportif
0. J. Simpson, accusé du meurtre de son ex-femme et d’un de ses amis, Le verdict
Simpson, une affaire a l’issue polémique que l’artiste décortique a travers de
multiples dessins et peintures.

Le style dit « flattened » - a la fois plat et de mise a plat - de Kota Ezawa se
retrouve a plein dans National Anthem (« Hymne national »), son chef-d’cecuvre a cette
heure, qui fit sensation lors de la derniére en date des biennales d’art américain du
Whitney Museum de New York, en 2019. Outre au travers d’aquarelles, National Anthem
se décline sous la forme de la vidéo présentée dans cette édition en ligne, une
bréve et apaisante séquence de recueillement. L’événement qui a inspiré l’artiste,
la violence policiére fréquemment exercée aux Etats-Unis contre les populations

noires désarmées, s’avére pourtant des plus violents. Des footballeurs affiliés a
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la puissante fédération nationale de football américain, la NFL, ont mis genou a
terre avant que ne débute le match, en signe de protestation, tandis que retentit
1'hymne national des Etats-Unis d’Amérique.

Al (uilad Ul (bl gliall e @opiwy . Lijleaino j1oj (nill & olgoll Alasil cnle p§ig i a djphy
w0y .8 5aioll pg il (b yrnAiollg .ailoll OlgJ L owpl (nilnsig Loanos Libjgayls cna og i yittoy
4.1 158 planiwl .Ldaig Lgng 1isi Lgiileo Jon) cenwldl Al go yls Jaiy éjleiwall.aloionll jgnll
20 .aupll y8oigy aira w Uil guépw hilpd go 6230 aAwij g_ul Alogul) olis (o ayglogw auilo
adloirudl jgnll a el arey (Iaigs yllio (nayidl cilall aylgy go Jleiwe ylgic) Jaini U (il yila)l aas
oAl A éslel oy ¢un 1915 ol 6a1g .¢Liaye alia Jo 8logiuo ) all 0de glail plelpl yurdl JLicl

Al aayyall

Uig5 Jai éole] cno Lgahio yc pioi cpariwlll Ll 65lelg gjoll 6ole| (no alinioll & )bl oae Jlji U
opuinll anall (na.adils] aiodg ailaapi J_:)|g adluldl aingj J-idy pginll.gguuouw (nobbld oslaonl Iglil

-aboualb pg_CJ_aJI lgljyl Ligs ugJ_uJI wady 602 einll ajlbglg gliall aloguwy JUS go ¢lJs ppii o iyg Jaoll
aap danl nadlg aio .anj puio) Il (padl Jooellcaiboll ol (na-zlgw a0 (nle (pgiunllg abowoll
2019 ¢ljguqui (no (niiig caaio (na guiiw g5 pléy (pallg American art M}DBIQ_QJIGJQJ <_JJ_3|(_|'1_00_D.3.D

6j92dl 020 (nd avye pilw g youa hypin dﬁ_Lu ande (nibgll a il 094y, LoJus yo g ailoll glgJl jie
abpill awjlod (padl caiell g o gliall p_gJI i daall gl .alaisg pind Joobi Joului g e 6jluc g ©q .aroayll
024ll6)5 (niell bgaw AAiladla Laic 1 is0 ail oAl (padlg ,Jjoll g ull glaudl ab éaainll albiligll (no
ALl (uibgll apiill (nle Loladnl éljliodl 220 Jud gyl cnle NFL 024l 835) (nibgll alajul (] groiioll

A1ayoll 6aainll

Kota Ezawa stands out for its simplifying yet powerful approach to the traumatic
events that mark our societies. At the same time draftsman, watercolourist and
animation specialist, this Japanese German artist 1living today in California
re-appropriates certain striking images, borrowed in particular from political
history, in order to make their meaning more obvious and limpid. Using 158 black
watercolours from a flip-book, he has created a graphic remake of S. M. Eisenstein's
film, The Battleship Potemkin. With The Unbearable Lightness of Being (a title
borrowed from a novel by the Czech writer Milan Kundera), he reworked the cinematic
images of the assassination of President Abraham Lincoln through drawing, this
time taking inspiration from Griffith's film Birth of a Nation (1915), in which a
reconstruction of this political crime is given. This practice of remixing and
plastic reconstitution still expresses its logic in the artist's reprocessing of
the trial of the sportsman O. J. Simpson, accused of the murder of his ex-wife and
one of his friends, The Simpson Verdict, a case with a polemical outcome that the
artist dissects through multiple drawings and paintings.

Kota Ezawa's so-called "flattened" style - both flattened and flattened - can be seen
in full force in National Anthem, his masterpiece at this time, which caused a
sensation at the latest American art biennial at the Whitney Museum in New York
in 2019. In addition to watercolours, National Anthem takes the form of the video
presented in this online edition, a brief and soothing sequence of meditation.
The event that inspired the artist, the police violence frequently practiced in
the United States against unarmed black populations, proves to be one of the
most violent. Footballers affiliated with the powerful American national football
federation, the NFL, kneeled to the ground before the game began, in protest, while
the national anthem of the United States of America rang out.
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Nada Danse avec les morts
Olgolll g0 (né) - (pai
Nada - Dance with the dead

2015-2016

MOUNIR FATMI

nobla jiio

Vidéo montage HD

Durée: 17'42""'

63gall cplle wSpo gyaLe
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HD video editing
Duration: 17'42 "'

Courtesy of the artist
Né a Tanger en 1970. Vit et travaille a Paris et en Espagne.
Liliwlg yuyl cnd Joeyg yitey 1970 ole daib (nd alg

Born in Tangier in 1970. Lives and works in Paris and in Spain.

L’euvre de Mounir Fatmi, prolifigue et prenant des formes multiples (sculpture,
installation, vidéo, écriture, dessin, peinture murale..), nous parle de 1l’humain,
de la culture des uns et des autres et comment nos différentes cultures, trop
souvent, s’entrechoquent jusqu’a se confronter. Le fil rouge liant 1’ensemble de ses
créations est l’affirmation que seules la rencontre des cultures et la compréhension
du langage de l’autre sont a méme de sauver le monde. L’'un des paradigmes choisi par
Fatmi pour illustrer ce concept est celui du baiser, mais pas n’importe quel baiser
puisqu’il s’agit du baiser de Casablanca, le baiser le plus long de l’'histoire du
cinéma, entre Humphrey Bogart et Ingrid Bergman.. I1 s’'agit aussi, tel que le modifie
l'artiste par le dessin et la photographie, d’un ‘’baiser’’ scientifique, qui fait
se rencontrer des cercles. La rencontre d’un cercle avec un autre, avec plusieurs
autres, et avec les tangentes de ces cercles - le monde entier, de plus en plus
proche et pour finir, s’étreint dans le rapprochement intime des corps.

Nada, vidéo montage noir et tragique, cumule, une vingtaine de minutes d’images
d’archives des guerres du 20e siécle et eaux-fortes du peintre espagnol Francisco
Goya consacrées a la guerre menée au début du 19e siécle en Espagne par les armées
de conquéte napoléoniennes. Le temps a passé mais la cruauté demeure, l’homme reste
un loup pour 1l’homme, le temps de la pacification se fait attendre. Nada (‘’rien’’,
en espagnol) veut signifier la dissonance reine, la rupture de l’harmonie. Toujours
des embuches, des interdits, des entraves, des forces d’opposition, qu’il s’agisse
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de la mort, de la culture de la violence, de la bétise ou des préjugés. Le monde
est démoniaque et Nada, une cuvre désespérée. Dans ce vomi d’images désolantes,
les guerres, les génocides et l’absence de respect de 1l’homme saturent un espace
audiovisuel dégorgeant de cris et de douleur.
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The work of Mounir Fatmi, prolific and taking multiple forms (sculpture, installation,
video, writing, drawing, mural painting...), speaks to us of the human, of the
culture of each other and how our different cultures, too often, clash until they
confront each other. The common thread linking all his creations is the affirmation
that only the meeting of cultures and the understanding of the language of the
other are able to save the world. One of the paradigms chosen by Fatmi to illustrate
this concept is that of the kiss, but not just any kiss since it is the Casablanca
kiss, the longest kiss in the history of cinema, between Humphrey Bogart and Ingrid
Bergman. It is also, as modified by the artist through drawing and photography, a
scientific "kiss", which brings circles together. The meeting of one circle with
another, with several others, and with the tangents of these circles - the whole
world, closer and closer and finally, embraces in the intimate closeness of the
bodies.

Nada, a black and tragic video montage, combines about twenty minutes of archive
images of the wars of the 20th century and etchings by the Spanish painter Francisco
Goya devoted to the war waged in Spain at the beginning of the 19th century by
Napoleonic conquering armies. Time has passed but the cruelty remains, man
remains a wolf to man, the time for pacification is long overdue. Nada ("nothing",
in Spanish) means the queen dissonance, the rupture of harmony. There are always
pitfalls, prohibitions, obstacles, opposition forces, be it death, the culture of
violence, stupidity or prejudice. The world is demonic and Nada, a desperate work.
In this vomit of desolate images, wars, genocides and the lack of respect for man
saturate an audiovisual space disgorged with screams and pain.

DAS KAPITAL — EPILOGUE
UNE FABLE SUR LA FIN D’'UNE EPOQUE

aails -Jlodl yuls
arén aylgi ge a)lan
LE CAPITAL - EPILOGUE
A FABLE ABOUT THE END OF AN ERA

2020

NADIA KAABI-LINKE
clid cues ol

Installation multimedia avec vidéo et son
Durée:12'07""
agnllg gyauall go 6s20ioll hilwgll cuSyi
auili 07 &a165 12 :6a0ll
Multimedia installation with video and sound.
Duration: 12'07""

Actuellement exposée a Darat Al Funun, Amman, Jordanie )
Uajllgloe ggiall jlo (na W lgoye
Currently on display at Darat Al Funun, Amman, Jordan

Courtesy of the artist and The Khaled Shoman Courtesy
Née en 1978 a Tunis. Vit et travaille a Berlin.
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Born in 1978 in Tunisia. Lives and works in Berlin.

Nadia Kaabi-Linke a grandi en Tunisie et aux Emirats arabes unis. Elle a étudié & Tunis
mais aussi a Paris, en plus d’avoir résidé a Kiev, en Ukraine. Cette vie a cheval entre
de multiples territoires et dans un bain de cultures différentes prépare son intérét
pour la question identitaire - une question devenue cruciale avec la mondialisation et
les problémes migratoires de mise avec la fermeture croissante des Etats du nord, les
tensions mondiales et le réchauffement climatique.

Donner une consistance a la vie des migrants, des exclus, des damnés de la Terre :
Nadia Kaabi-Linke, avec une obstination salutaire et éthique, s’attelle a cette tache,
signalée dans son cas par une notoire inventivité. L’artiste travaille fréquemment in
situ et de fagon participative, un mode opératoire donnant une consistance crédible
4 ses créations. A Venise, ainsi, elle évoque la condition des marchands de rue
clandestins venus d’Afrique en intervenant directement dans les lieux mémes ou ceux-ci
officient (Flying Carpets, 2011). Le long de la frontiére entre le Mexique et les Etats-
Unis, la méme ol le président Trump a commencé de construire son mur anti-migrants,
elle crée avec des bénévoles un faux mur de fil de fer (Walk the Line, 2015). Comme
l’exprime avec justesse un communiqué consacré a l’artiste, «Ses cuvres donnent une
présence physique a ce qui a tendance a rester invisible, qu’il s’agisse des personnes,
des structures ou des forces géopolitiques qui les fagonnent».

Pour 1l’édition en ligne d’El Kazma, Nadia Kaabi-Linke présente la vidéo Le Capital -
Epilogue, Une fable & propos de la fin d’une ére, tirée de 1’installation éponyme. Le
point de départ de cette euvre est la découverte a Amman, en Jordanie, d’une ruine
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singuliére : celle d’une maison ayant appartenu a une famille bourgeoise locale, et
dont ne reste que le portail d’entrée brinquebalant, tenant debout grdce &a une branche
d’arbre. La derniére propriétaire de cette maison, suite & un réve ou son pére lui parle
d’un trésor caché sous la demeure familiale, la fait démolir. En vain. Pas de trésor,
et pour solde de tout compte une maison détruite sur un terrain a batir trop exigu pour
intéresser les promoteurs. Le titre de l’euvre, Le Capital - Epilogue, Une fable & propos
de la fin d’une ére, est une métaphore du capitalisme prédateur, prét a tout détruire pour

s’enrichir, sans nul égard pour notre environnement, qui est notre vraie demeure.
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Nadia Kaabi-Linke grew up in Tunisia and the United Arab Emirates. She studied in
Tunis but also in Paris and has lived in Kiev, Ukraine. This life straddling multiple
territories and in a bath of different cultures prepares her interest in the question of
identity - an issue that has become crucial with globalization and the migratory problems
that have come to the fore with the increasing closure of northern states, global tensions
and global warming.

Giving substance to the lives of migrants, the excluded, and the damned of the Earth:
Nadia Kaabi-Linke, with salutary and ethical obstinacy, is tackling this task, signaled
in her case by her notorious inventiveness. The artist frequently works in situ and
in a participatory manner, a modus operandi that gives a credible consistency to her
creations. In Venice, for example, she evokes the condition of clandestine street vendors
from Africa by intervening directly in the very places where they operate (Flying Carpets,
2011). Along the border between Mexico and the United States, where President Trump has
begun building his anti-migrant wall, she creates a fake wire wall with volunteers (Walk
the Line, 2015). As a press release on the artist aptly put it, «Her works give physical
presence to what tends to remain invisible, be it people, structures, or the geopolitical
forces that shape them’’.

For the online edition of El Kazma, Nadia Kaabi-Link presents the video Das Kapital -
Epilogue, A fable about the end of an era, taken from the eponymous installation. The
starting point of this work is the discovery in Amman, in Jordan, of a singular ruin:
that of a house having belonged to a local bourgeois family, and of which only remains the
crisp entrance gate, standing upright with a tree branch. The last owner of this house,
following a dream where her father told her about a treasure hidden under the family
home, had her demolished. In vain. No treasure, and for all accounts a destroyed house on
a building plot too small to interest developers. The title of the work, Das Kapital -
Epilogue, A fable about the end of an era, is a metaphor for predatory capitalism, ready
to destroy everything to enrich itself, without any regard for our environment, which is
our real home.

33



S — - @ SuSewTmERAYT

e = S

e re™ s =
AN aadainS T il e adaN iU IN a la maLson
e 3 e 17 il R

=)

A ~ GABESCINEMAFEN.COM




36

USINE AUTOMOBILE

Jljluw oino
AUTOMOBILE FACTORY

2012

ALI KAZMA
j5 nle

Vidéo
Durée: 10'27""’

gJaL0
auili 279 a6165 10 :620ll
Video
Duration: 10'27""’

Courtesy of the artist

Né en 1971 a Istanbul (Turquie). Vit et travaille a Istanbul et Paris.

uubg Jauihuwl (no Joe)g yiney (W5y) Jatibuwl (na 1971 aiw (nd alg

Born in 1971 in Istanbul (Turkey). Lives and works in Istanbul and Paris.

Ali Kazma, vidéaste et photographe, se consacre, dans un but quasi-encyclopédique a
l’enregistrement de l’activité humaine, la production et la création. Analytiques
et créatives, minutieuses mais aussi poétiques, ses vidéos soulévent des questions
fondamentales sur le sens du travail et de l’activité humaine. En pointant sa
caméra du c6té de la production, et non de la consommation, l’artiste turc hausse
la position du travailleur et rend hommage & son geste, a sa compétence, a sa
précision. Le travail, ici, nous est proposé comme un savoir-faire, comme une
des formes constructives de 1l’existence et de la société, alors que, dans le
méme temps, l’artiste construit son propre travail. Kazma produit une archéologie
audiovisuelle de la maniére dont 1’homme intervient sur lui-méme, sur le vivant,
sur son environnement, et sur les objets multiples qu’il crée et utilise.

Ali Kazma présente dans cette édition en ligne Automobile Factory («usine
d’automobiles»). Cette vidéo a été filmée chez Audi, en Allemagne, dans 1’usine
d’Ingolstadt. La caméra, au moyen de cadrages précis, capte ici 1l’activité de
construction de voitures le long d’une chaine de fabrication en grande partie
automatisée. Les robots y dominent un ballet mécanique Iimpressionnant ou l’étre
humain n’apparait plus que temporairement, par éclipses. Ce point de vue sur
1’univers technologique, parfois glacant, toujours précis, rend compte de maniére
égale de 1’ingéniosité humaine et de la déshumanisation du travail.
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Ali Kazma, a videographer and photographer, is dedicated to recording human activity,
production and creation. Pursuing an almost encyclopedic endeavor, the artist
produces works that are analytical and meticulous but at the same time, poetic.
His videos raise fundamental questions on the meaning of work and human activity.

By pointing his camera on the side of production and not that of consumption,
the Turkish artist pays tribute to the worker’s gesture, his competence, and
his precision. Work, here, is offered to us as a skill, as a constructive form of
existence in society. Working on work itself, the artist at the same time builds
his own work. Kazma produces an audiovisual archeology of the way man intervenes on
himself, on the living, on his environment, and on the multiple objects he creates
and uses.

Ali Kazma presents in this online edition Automobile Factory. This video was filmed
at Audi’s Ingolstadt plant. The camera, by means of precise framing, captures the
activity of car construction here along a largely automated production chain.
Robots dominate an impressive mechanical ballet in which human beings only appear
temporarily, by eclipses. This point of view on the technological universe,
sometimes chilling, always precise, gives an equal account of human ingenuity and
the dehumanization of work.

EFFET DE SURFACE

SURFACE EFFECT
2018

FARAH KHELIL
Juls o0

Capture vidéo d’une projection de 61 diapositives pédagogiques d’'histoire de
l’art percées au laser, dimension de chaque diapositive 24 X 36 mm

Durée: 4'37"’
0lo 36 * 24 anypd J5 oleyl jjullb wgaio (nid Ayl aypl guiwg 2olg) gyasd Juou
auili 379 Gilds 4 :6a0ll

Video capture of a projection of 61 pedagogical slides of art history pierced
with a laser, dimension of each slide 24 X 36 mm

Duration: 4’37’

Courtesy of the artist and Selma Feriani Gallery
Née en 1980 a Carthage (Tunisie). Vit et travaille a Paris
b (na Jooig yinei (neg .olbya (na 1980 aiw (na <ialg

Born in 1980 in Carthage (Tunisia). Lives and works in Paris.

Diplémée en 2014, avec les honneurs de 1’Ecole des arts de la Sorbonne (centre
Saint-Charles), Farah Khelil fait partie des artistes discrets et intellectuels.
Qu’entendre par la ? Plus que privilégier le bruit et la fureur, plus que rameuter
les foules, l’euvre d’art telle qu’elle la congoit doit inciter a penser mais avant
cela, exiger du spectateur qu’il prenne le temps de s’y arréter. Pas de hiérarchie
entre visible et lisible : s’il y a a voir, il y a aussi a penser, sans que le
racolage esthétique méne le jeu. Les créations de Farah Khelil, dans la lignée de
l’art conceptuel historique, prennent en général la forme d’accumulations d’objets
trouvés, d’images, de textes, le tout parfois retravaillé, mis en regard les uns
des autres dans des installations exploitant un effet de confrontation. Pour dire ou
démontrer quoi ? Ce qui intéresse l’artiste, au premier chef, c’est 1’élaboration
de la culture, comment celle-ci reléve de positions académiques ou de pouvoirs qui
trahissent bien souvent la réalité. Prenons le cas de l’'histoire de l’art. Un de
ses grands maitres, Ernst Gombrich, n’a-t-il pas oublié dans Histoire de l’art, un
ouvrage mondialement célébre, a la fois les femmes et les artistes non-occidentaux
? Une des cuvres de Farah Khelil, non sans raison, est faite de pages arrachées
de cette publication, patiemment détruites, transformées en papier médché puis en
sculpture.

Un art de documents, de preuves, de réappréciation critique : Farah Khelil crée
en miroir de la culture acquise, souvent sujette a caution. Elle tient le rdle de
traductrice, de déconstructrice, dans une perspective d’équité culturelle. Effet de
surface, installation avec projection de diapositives présentée dans cette édition
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en ligne, conforte cette position de l’artiste. «Avec Effet de surface, écrit
l’'historien de 1l’art Adnen Jdey, ce sont des diapositives ayant servi de supports
aux cours d’'histoire de l’art que l’artiste projette en boucle sur le mur : percées
au laser selon des motifs prélevés dans le dictionnaire utilisé par 1l’artiste,
elles marquent quelque chose comme des briilures affectant la pellicule (...). Les
projeter ainsi ne revient pas tant a les ressusciter comme documents qu’a leur
donner un autre corps» [et] «Faire passer ces images d’un état de corps a un autre,
d’un régime de visibilité a un autre», conclut Adnen Jdey. Le spectateur prendra
conscience des possibles manipulations et de l’existence vécue du conditionnement.
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Graduating in 2014, with honours from the Ecole des arts de la Sorbonne (Centre
Saint-Charles), Farah Khelil is one of the most discreet and intellectual artists.
What does this mean? More than noise and fury, more than bringing crowds to their
feet, the work of art as she conceives it must incite people to think, but before
doing so, require the spectator to take the time to stop and think. There is no
hierarchy between the visible and the readable: if there is something to see, there
is also something to think about, without aesthetic soliciting leading the way.
Farah Khelil’s creations, in the line of historical conceptual art, generally take
the form of accumulations of found objects, images, texts, sometimes reworked, all
of which are set against each other in installations exploiting a confrontational
effect. What 1is to be said or demonstrated? What Iinterests the artist, first and
foremost, is the elaboration of culture, how it relates to academic positions or
powers that very often betray reality. Let’s take the case of art history. Didn’t
one of its great masters, Ernst Gombrich, forget in History of Art, a world-famous
work, both women and non-Western artists? One of Farah Khelil’s works, not without
reason, is made up of pages torn out of this publication, and patiently destroyed,
transformed into papier-mdché then into sculpture, transformed into papier mache
and then into sculpture.

An art of documents, of evidence, of critical reappraisal: Farah Khelil creates
as a mirror of the acquired culture, often subject to doubt. She plays the role
of translator, deconstructing in a perspective of cultural equity. Surface effect,
installation with slide projection presented in this online edition, reinforces
this position of the artist. «With Effet de surface,» writes art historian Adnen
Jdey, «it is slides that have served as supports for art history courses that the
artist projects in a loop on the wall: pierced with a laser according to patterns
taken from the dictionary used by the artist, they mark something like burns
affecting the film (...). To project them in this way is not so much to resurrect
them as documents as to give them another body» [and] «To pass these images from
one state of body to another, from one regime of visibility to another,» concludes
Adnen Jdey. The viewer will become aware of the possible manipulations and the lived
existence of conditioning.
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HORIZON LEGER

LIGHT HORIZON
2012

RANDA MADDAH
olao |a)

vidéo
Durée: 7'22"'
gJa1L0
auli 22 Gilas 7 :6a0ll
Video
Duration: 7’22’

Courtesy of the artist
Née en 1983 a Majdal Shams, Golan occupé (Syrie). Vit et travaille a Paris.
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Born in 1983 in Majdal Shams (occupied Syrian Golan). Lives and works in Paris.

Randa Maddah a étudié les arts a Damas et a Jérusalem. Elle est dessinatrice,
sculptrice et vidéaste. Cette artiste syrienne, dont certaines créations ont été
remarquées par le fameux essayiste britannique John Berger, développe un art
fortement marqué par la mémoire et le traumatisme. Une cravate, série de sculptures
d’argile et de bronze, représente des corps tordus, parfois pendus, adoptant
d’étonnantes et intrigantes postures de corps torturés, détruits par la violence
guerriére. L’expressionnisme de cette série évoque la figuration difforme cheére a
un Francis Bacon et donne a réfléchir : on y recherchera en vain l’harmonie que
l’humanité entend aussi générer et célébrer.

Crayon sur papier, une série de dessins au crayon, semble tout au contraire un
réve - mais ce réve n’aurait-il pas été détruit ? Des enfants jouent, expriment
une compléte insouciance... Marquée par l’annexion du Golan et 1l’empreinte de la
militarisation sur la vie quotidienne, Randa Maddah traduit sans biaiser la rudesse
du monde, l’'isolement, le principe de survie et la mort violente. Un jour la paix
reviendra, sans doute. En attendant, il faut bien vivre, en dépit des décombres et
de 1l’effroi.

Horizon léger, l’'ecuvre que Randa Maddah présente dans cette édition en ligne, est
une vidéo a la fois éloquente et laconique exprimant la capacité d’adaptation et,
plus encore, de résilience des populations flouées par 1l’'Histoire et privées de
leurs biens les plus personnels - a commencer par la maison, leur foyer : ‘’Une
actrice range méticuleusement la chambre d’une maison en ruine dans le village d’Ain
Fit dans le Golan syrien occupé, détruit par les forces d'occupation militaires
israéliennes en 1967’’, note l’artiste. Il s’agit-la de prendre soin de la ruine,
ajoute Randa Maddah, parce que c’est tout ce qui reste, et de recréer une situation
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de ‘’'familiarité’’ en dépit d’un contexte de dégradation matérielle maximale, ‘’au
milieu de la tragédie et la destruction’’. Tout se passe en fait comme si 1la
guerre, en ces terres marquées par la plus extréme des violences, n’avait Jjamais
existé, ou avait été opportunément oubliée.
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Randa Maddah studied arts in Damascus and Jerusalem. She is a draughtswoman,
sculptor and video maker. This Syrian artist, some of whose creations were noticed
by the famous British essayist John Berger, develops an art strongly marked by
memory and trauma. «A hair tie», a series of clay and bronze sculptures, represents
twisted bodies, sometimes hanged, adopting astonishing and intriguing postures of
tortured bodies, destroyed by the violence of war. The expressionism of this series
evokes the deformed figuration dear to Francis Bacon and gives food for thought:
one will search in vain for the harmony that humanity also intends to generate and
celebrate.

Crayon sur papier, a series of pencil drawings, seems quite the opposite of a
dream - but wouldn’t this dream have been destroyed? Children playing, expressing
complete carelessness... Marked by the annexation of the Golan Heights and the
imprint of militarization on daily life, Randa Maddah translates without bias the
harshness of the world, isolation, the principle of survival and violent death. One
day peace will return, no doubt. In the meantime, we must live well, despite the
rubble and the fear.

Light of Horizon, the work that Randa Maddah is presenting in this online edition,
is a video that is both eloquent and laconic, expressing the capacity for adaptation
and, even more so, resilience of populations swindled by history and deprived
of their most personal possessions - starting with their homes: «An actress
meticulously tidies the room of a ruined house in the village of Ain Fit in the
occupied Syrian Golan, destroyed by the Israeli military occupation forces 1in
1967,» notes the artist. It is a matter of taking care of the ruin, adds Randa
Maddah, because it is all that remains, and recreating a situation of «familiarity»
despite a context of maximum material degradation, «in the midst of tragedy and
destruction». In fact, it is as if war, in these lands marked by the most extreme
violence, had never existed, or had been conveniently forgotten.

TUNDRA

2018

EVA MAGYAROSI
njojlelo Lay)

Vidéo d’animation
Durée: 538"
a5)ainll pquilligiala
a4l 38 g §ilao 5 :620]l
Animation video
Duration: 5’38""

Courtesy of the artist

Née en 1981 a Veszprém (Hongrie). Vit et travaille a Veszprém et Budapest.
<ulaglg ppjra (na Jooeig yinei (neg (ool ppiwid (na 1981 aiw (nd alg

Born in 1981 in Veszprém (Hungary). Lives and works in Veszprém and Budapest.

Peintre, dessinatrice, narratrice, Eva Magyarosi est une magicienne de 1l'animation.
Ses dessins animés, au style balangant entre onirisme et réalisme, mettent en scéne
un univers devenu rare dans l'art contemporain, celui de la vie intérieure. La
part secréte de cette femme trentenaire, mére de plusieurs enfants et vivant en
couple non loin de Budapest, représente le ferment d'une existence intense. La vie,
somme d'actions, est un récit : le récit du quotidien, le récit des sensations, le
récit de 1l'amour et de ses variations, le récit des peurs qui balisent a répétition
tout sentiment de bonheur et de plénitude. Se croisent ici, mis en scéne au moyen
de dessins animés d'une forte puissance d'incarnation et de suggestion, les jeux
croisés du narcissisme, de l'accomplissement et du manque, de la cruauté ravageuse
aussi, celle que 1l'on attise contre soi-méme. Eva Magyarosi exprime 1l’extrémisme,
son euvre donne corps a l'extréme, elle convertit 1'intimité en une affaire publique.

Tundra, récit morbide et initiatique d'une mort et d'une renaissance et puissant
hommage a la différence, nous expose le destin fantastique d'une filiation. La mort,
ici, engendre la vie, les humains naissent des animaux et inversement, dans ce but,
plus fort que tout : survivre et se réaliser en dépit de la violence du monde. Riche
d'une extraordinaire floraison de moments oscillant entre crudité et surréalisme,
Tundra cultive un golit travaillé pour 1'émerveillement et nous emporte dans un
inframonde qui est sans doute celui de notre inconscient.
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Painter, cartoonist, narrator, Eva Magyarosi is an animation magician. Her cartoons,
with a style that balances between fantasy and realism, depict a world that has
become rare in contemporary art, that of inner life. The secret part of this thirty-
year-old woman, mother of several children and living as a couple not far from
Budapest, represents the ferment of an intense existence.

Life, the sum of actions, 1is a narrative: the narrative of everyday life, the
narrative of sensations, the narrative of love and its variations, the narrative
of fears that repeatedly mark out every feeling of happiness and fulfillment. Here,
staged by means of cartoons with a strong power of embodiment and suggestion,
the interplay of narcissism, of fulfillment and lack, of devastating cruelty too,
the cruelty that one stirs up against oneself crosses. Eva Magyarosi expresses
extremism, her work gives substance to the extreme, and she converts intimacy into
a public affair.

Tundra, a morbid and initiatory tale of death and rebirth and a powerful tribute to
difference, exposes the fantastic destiny of filiations. Death, here, begets life,
humans are born from animals and vice versa, with this aim, stronger than anything
else: to survive and fulfill oneself in spite of the violence of the world. Rich in
an extraordinary flowering of moments oscillating between crudeness and surrealism,
Tundra cultivates a worked taste for wonder and takes us into an infra-world that
is undoubtedly that of our unconscious.
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Née en 1978 a Hammam-Sousse. Vit et travaille a Sousse, Tunisie.
JWigl,awgw (na Jooiq yinei ,awgiw oloo (na 1978 aiw <ialg

Bornin 1978 in Hammam-Sousse. Lives and works in Sousse, Tunisia.

Souad Mani est plasticienne et chercheuse. Son travail artistique, assimilable a
une démarche expérimentale, est transdisciplinaire. Il inteégre et met bout a bout
techniques conventionnelles (filmer, intervenir physiquement dans un paysage) et
technologies plus pointues (recueil de données informatiques, biométrie).

Dans quel but ? L’cuvre d’art telle que la congoit Souad Mani n’est pas tout bonnement
une proposition esthétique, une image, une somme de figures. Il s’agit aussi, au
moyen de celle-ci, de révéler des éléments inapercus, des liens inattendus entre
nous et les choses. ‘’Faire interagir le monde du vivant avec celui des technologies
numériques’’, indique un article du site Litzic consacré a l’artiste : ‘’En partant,
par exemple, d’un autoportrait, Souad Mani va étudier, via les métadonnées, son
parcours dans le monde digital. Chaque ‘’'rebond’’ de cet autoportrait produira de
nouvelles informations et interactions que Souad Mani traitera afin d’en étudier
les mouvements, les répercussions, les tensions également, pour créer des nouveaux
récits’’ : Utiliser le numérique pour approfondir notre connaissance des relations
humaines, en quelque sorte parce que le monde, pour reprendre les termes du
philosophe Timothy Morton, est interconnecté de toutes parts.
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Un exemple concret de cette démarche complexe est fourni par De mythes et de choses,
que présente Souad Mani dans cette édition en ligne. Sous-titrée Impressions
embarquées, cette vidéo d’une petite vingtaine de minutes réalisée en juillet
2017 est le compte-rendu filmé d’une ‘’dérive’’ nocturne clandestine de l’artiste,
accompagnée d’informaticiens dans la laverie de phosphates de Redayef, important
site minier de Tunisie. L’artiste filme tandis que des appareils relévent des
données normalement non communiquées indiquant les taux de pollution locale,
anormalement élevés. Le film s’assimile a un enregistrement direct, un document,
précise l’artiste, qui ‘’représente des indications signifiées du réel, brut et
transformé’’, et dont ‘’la bande sonore est une des transcriptions possibles du
taux de carbone capté pendant cette dérive’’.
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Souad Mani is a plastic artist and researcher. Her artistic work is transdisciplinary
and can be compared to an experimental approach. He integrates and puts together
conventional techniques (filming, physical intervention in a landscape) and more
advanced technologies (computer data collection, biometrics).

What is its purpose? The work of art as conceived by Souad Mani is not simply an
aesthetic proposal, an image, a sum of figures. It is also, by means of it, to reveal
unnoticed elements, unexpected links between us and things. "Make the world of
living things interacting with the world of digital technologies," says an article
on the Litzic site devoted to the artist: "Starting, for example, from a self-
portrait, Souad Mani will study, via metadata, her journey in the digital world.
Each "bounce" of this self-portrait will produce new information and interactions
that Souad Mani will process in order to study its movements, repercussions,
tensions as well, to create new narratives": Using digital technology to deepen our
knowledge of human relationships, in a way because the world, in the words of the
philosopher Timothy Morton, is interconnected on all sides.

A concrete example of this complex approach is provided by De mythes et de choses,
presented by Souad Mani in this online edition. Subtitled Impressions Embarked,
this video of about twenty minutes, made in July 2017, is a filmed account of a
clandestine nocturnal "drift" by the artist, accompanied by computer scientists in
the phosphate washing plant of Redayef, an important mining site in Tunisia. The
artist is filming while cameras pick up data normally not communicated indicating
abnormally high local pollution rates. The film can be likened to a direct recording,
a document, says the artist, which "represents significant indications of the real,
raw and transformed", and whose "soundtrack is one of the possible transcriptions
of the carbon rate captured during this drift".

LE STADE

THE STADIUM
2010

ALA EDDINE SLIM
o (all elle

Film court-métrage
Durée: 23'57'’
Al 57 aa1as 23 :62.0ll
Short film
Duration: 23’57"'

Courtesy of the artist
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Born in Sousse in 1982. Lives and works in Tunis.

Sortilége (Tlamess), présenté a la Quinzaine des réalisateurs du Festival de Cannes
2019, a révélé, a un large public, le cinéma hors normes et a dessein marginal d’Ala
Eddine Slim. Cette histoire, loin d’étre un divertissement, est celle d’un soldat
qui déserte a suite de la mort de sa mére, qui se perd dans un paysage désolé, y
rencontre une femme aussi seule que lui puis se suicide. Quel est le probléme?
L’écueil interhumain majeur? La communication est ce que semble nous signifier le
cinéaste tunisien. Sortilége, tel avant lui les autres réalisations de fiction d’Ala
Eddine Slim, est un film sans dialogues parlés, un retour métaphorique au premier
cinéma, celui du regard. Non que les mots soient toujours trompeurs, une rhétorique
bavarde et creuse, a l’ére des médias triomphants, s’en est emparée, vidant de
substance ce que le Verbe ne peut que taire dés lors qu’il n’est plus chair.

Le Stade, court-métrage écrit, produit et réalisé par Ala Eddine Slim (le cinéaste
préfére les petits budgets aux grosses «machines»), nous fait suivre le temps d’un
match de football la traversée d’'une ville par un homme solitaire — apparemment
un employé de bureau, si l’on s’en référe a son attaché-case. La pérégrination
de cet homme seul, qui tient peut-étre de la dérive, a pour tout accompagnement
sonore des commentaires sur le match, que font les supporters et les instances
internationales du football - le bruissement du monde mais un bruissement qui ne
semble pas atteindre ici le ceur du film, l’étre humain d’abord et avant tout. Film
sombre ol l’on croise des spectres surtout, film saturé de papiers qui s’envolent
dans une atmosphére ol la nuit est devenue la forme accomplie du jour, Le Stade
tourne le sujet ainsi que le spectateur sur eux-mémes. La question est: «Qui suis-
je en ce monde, et pourquoi ?»
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Sortilége (Tlamess), presented at the Directors Fortnight of the 2019 Cannes Film
Festival, revealed Ala Eddine Slim’s extraordinary and marginal cinema to a wide
audience. This story, far from being an entertainment, is about a soldier who
deserts following the death of his mother, who gets lost in a desolate landscape,
meets a woman as lonely as him and then commits suicide. What’s the problem: The
major human pitfall? Communication is what the Tunisian filmmaker seems to be
telling us. Sortilége, like Ala Eddine Slim’s other fiction films before, is a film
without spoken dialogue, a metaphorical return to the first cinema, that of the gaze.
Not that words are always misleading, a chatty and hollow rhetoric, in the era of
triumphant media, has taken hold of it, emptying of substance what the Word can
only silence when it is no longer flesh.

The Stadium, a short film written, produced and directed by Ala Eddine Slim (the
filmmaker prefers small budgets to big «machines»), follows the journey of a lonely
man - apparently an office clerk, if we refer to his briefcase - through a city
during a football match. The peregrination of this lonely man, who may be drifting,
is accompanied by sound comments about the match from fans and international
football authorities - the rustle of the world, but a rustle that does not seem to
reach the heart of the film here, the human being first and foremost. A dark film in
which specters above all cross paths, a film saturated with papers that fly away in
an atmosphere where night has become the accomplished form of the day, The Stadium
turns the subject as well as the spectator on themselves. The question is: «Who am
I in this world, and why?»
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