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L’exposition Psot Netebras Xul, comme son titre le laisse 
deviner, est consacrée aux scènes artistiques genevoises qui 
se sont succédées depuis les années 1990. Premier projet 
de la programmation hors-site du MAMCO, elle présente  
19 positions, réparties sans chronologie sur les deux niveaux  
de l’espace.

Deux salles documentaires permettent d’abord de reve-
nir sur les conditions d’émergence du MAMCO et mesurer 
l’évolution de la réception de l’art contemporain depuis les 
années 1960.

La réunion des œuvres d’artistes de différentes généra-
tions permet de vérifier l’enregistrement des pratiques par 
les collections publiques, ouvrant aussi la possibilité de les 
compléter ou les corriger.

L’exposition se tient dans un lieu inédit, SOMA, dont la 
typologie industrielle rappelle les espaces de la SIP que le 
MAMCO a occupés depuis son ouverture en 1994 et qu’il 
vient de quitter pour en permettre la rénovation. 

L’exposition entend ainsi souligner la richesse de la scène 
artistique genevoise, sa force et sa diversité, en convoquant 
certaines œuvres-clés du patrimoine muséal et en proposant 
de remettre un peu de jeu dans l’ordre et l’image que nous 
nous faisons collectivement de celle-ci. 

Lionel Bovier, Directeur 
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Le projet Hominal Hominal est né en 2022, lors d’une rési-
dence à La Becque que David Hominal (*1976) partageait avec 
Caroline Hominal, danseuse et chorégraphe. L’invitation de sa 
sœur à créer une œuvre à quatre mains – qui aboutira à la 
réalisation d’un spectacle chorégraphié – lui a ouvert un nou-
veau champ d’expérimentation. 

David Hominal travaille par séries, en développant sa 
pratique autour du dessin, de la sculpture, du collage, de 
l’impression ou de la performance et avec une grande diver-
sité de représentations, figuratives autant qu’abstraites. 
Puisant aussi bien dans son imaginaire que dans ce qu’il per-
çoit dans la banalité du quotidien, chaque œuvre est le fer-
ment de la suivante.

Ainsi, à partir de ce premier tableau, David Hominal a  
peint des toiles au format impressionnant (4x6 m et 4x8 m) 
faites pour un espace scénique, qu’il a complété par une pein-
ture au sol de la même couleur – un rose « à peu près » dont  
la fluorescence crée un environnement immersif aux couleurs 
changeantes.
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Comme la page d’accueil de son site web l’indique, Lauren 
Huret (*1984) n’a pas confiance en Internet. Par une pratique 
articulée autour de la vidéo, elle explore les dérives des tech-
nologies de communication et interroge la manière dont 
croyances et émotions se construisent face au flux continu 
d’images numériques. Pour la série iPhone torture, l’artiste 
collecte et assemble des séquences sur YouTube où des iPhones 
sont malmenés et torturés jusqu’à épuisement. Ce type de 
contenu extrême – parfois désigné comme tech destruction ou 
extreme durability test – met en scène la destruction volon-
taire d’appareils électroniques. Ces vidéos consistent à mettre 
à l’épreuve, parfois jusqu’à l’absurde, la résistance des appa-
reils par la chaleur, la pression, l’eau ou les chocs, mêlant ainsi 
curiosité technique et pur divertissement visuel. Dans ces 
compositions présentées en boucle, Lauren Huret rejoue cet 
étrange rituel qui dévoile l’ambivalence de la technologie, 
oscillant entre consommation et objet de culte.

P�P�P�P�P�P� 
P�P�P�P�P�    

Untitled ( from the Dance Piece Hominal Hominal), 2023
Peinture fluorescente sur toile
400x200 cm
Collection MAMCO, don de l’artiste

iPhone torture drop drop drop, 2019
Vidéo couleur, 9'45" (boucle)
Collection de l’artiste

Torture iPhone Epic Test Fail Fire Ice Drop bend, 2015
Vidéo couleur, sonore, 9'17" (boucle)
Collection de l’artiste
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Chris Kauffmann (*1999) présente un ensemble d’œuvres réa-
lisées entre 2023 et 2024, qui, bien que variées dans leurs 
médiums, explorent toutes la construction de soi par l’image. 
L’œuvre vidéo est un montage d’archives issues d’une période 
où l’artiste – encore adolescent – se consacrait activement à 
la production de contenus sur YouTube. En les recontextuali-
sant dans un contexte artistique, il inscrit sa démarche pictu-
rale récente dans une continuité réflexive, où l’exposition  
de soi – entre fiction, performativité et jeu avec les codes – 
devient un matériau à part entière. Deux petites peintures, 
quant à elles, indexent les techniques de l’animation en s’ins-
pirant des smear frames qui servent à traduire la rapidité du 
mouvement. En isolant et en réinterprétant ces fragments 
souvent invisibilisés du flux, l’artiste interroge la plasticité  
du corps en mouvement et la valeur esthétique de ce qui est, 
à l’origine, destiné à être furtif ou secondaire. Enfin, dans 
Average Headphone User (en français « utilisateur moyen d’un 
casque à écouteurs »), l’artiste se met en scène alangui ou 
plongé dans une forme d’introspection. Dans des décors exo-
tiques il détourne et performe avec humour et théâtralité  
des stéréotypes et identités.
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A la croisée des arts visuels, du cinéma, de l’écriture et de la 
mise en scène, Sup Kim (*1974) développe une pratique 
mêlant fiction, mémoire et cartographie. Ses œuvres fonc-
tionnent comme des mises en réseau de récits, où les formes 
s’organisent en constellation de références. La sculpture  
présentée, semblable à une maquette par son format, figure  
– comme son titre l’indique – un paysage entropique : une 
route désertée, un tunnel percé de lumière et, à sa sortie, des 
panneaux d’affichage indiquant des URLs calligraphiées. 
Fragments narratifs en suspens, ces adresses renvoient à la 
culture populaire – on peut penser au roman cyberpunk 
Snow Crash, au film culte Night of the Living Dead ou encore 
l’aquarelle Angelus Novus de Klee associée à la pensée de 
Walter Benjamin. Reliés en un paysage fictif, ces signes des-
sinent les contours d’une mémoire collective traversée par  
les imaginaires numériques et postapocalyptiques. L’œuvre 
devient ainsi un espace de projection, où fiction et documen-
tation s’entrelacent.
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Smear frame compilation 1, 2024 ;
Smear frame compilation 2, 2024 
Acrylique, papier marouflé sur toile 
Collection de l’artiste

CallMeChris archive (2012-2015), 2023
Vidéo numérique, couleur, son, 13'55"
Collection de l’artiste

Average Headphone User, 2024
Acrylique, papier marouflé sur toile 
Collection de l’artiste

Entropic Landscape, 2011
Paraffine, bois, néon, papier, fils électriques
Collection MAMCO, don anonyme
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Pierre Vadi (*1966) présente sa première exposition mono-
graphique à Forde, un espace indépendant genevois, en 1996. 
Féru de littérature, il se laisse alors inspirer par ce que Michel 
de Certeau dit de la carte topographique : elle est un livre de 
voyage, dont l’artiste redessine les lignes et les chemins dans 
ses premières œuvres, dont une carte repliée est présentée 
ici. Une décennie plus tard, il se tourne vers l’histoire produc-
tiviste de la modernité, et plus particulièrement ses traces 
matérielles et ses ruines. Pour la série Mission moderne, il crée 
des « moules perdus » à partir de cartons d’emballage plus ou 
moins pliés, et garde d’eux leur empreinte inversée. De mou, 
le carton devient rigide ; de transitoire, il devient pérenne ; 
d’utilitaire, il devient contemplatif. Ces sculptures sont ainsi 
des arrêts sur image dans le cycle sans fin de la consomma-
tion : emballer, expédier, ouvrir et utiliser, jeter ou recycler, 
puis recommencer. Le carton, ce déchet sans statut, se  
transforme ici en structure architecturale, mais sans utilité  
ni programme.
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La manière dont Gaia Vincensini (*1992) investit des formats 
classiques et associe diverses techniques revêt également  
une dimension sociale : les modes opératoires jouent en effet 
un rôle central dans sa pratique, que l’artiste inscrit dans  
une filiation familiale marquée par une grand-mère sculptrice, 
une mère graveuse et une tante céramiste.

Matrice 2, exposée au MAMCO en 2021 à proximité d’un 
coffre-fort en céramique, appartient à une série d’œuvres à 
mi-chemin entre la matrice gravée et la porte blindée. Elle y 
intègre des enseignes locales ou suisses – telles que « war-
wick », « swisscaution » ou « ubs » – juxtaposées à des énoncés 
à portée existentielle : « La vérité s’exprime par symboles », 
« trust », « You are a valuable human being ». L’artiste revendique 
une esthétique de l’hybridation narrative, mêlant indices 
intimes et références à Genève, sa ville d’origine, dont elle 
s’approprie les codes du storytelling d’entreprise – cet art du  
récit destiné à façonner une image positive d’une marque à 
travers des signes et symboles fédérateurs. Si Gaia Vincensini 
conjugue techniques et récits, c’est pour interroger les sys-
tèmes de valeur qui structurent aussi bien le champ artistique 
que la société dans son ensemble.
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2 sculptures de la série Mission moderne, 2009
Résine, fibre de verre et colorants
Collection MAMCO, dons de l’artiste

La chaîne du tissu comme discours ; le texte, espaces, 1994
Peinture synthétique et graphite sur carte géographique
Collection de l’artiste

Matrice 2, 2021
Acier, zinc
Collection MAMCO, don Manor
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