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Maison d’édition nouvelle génération, tournée vers les  esthétiques post- modernes, en s’appuyant  principalement sur l’image fixe et  animée:                                    
Art-vidéo et photographie. 
A l’origine de cette Maison Cyril Setbon et Jean Philippe  Aka, Co-directeurs de la heartgalerie. 
Passionnés d’art d’aujourd’hui, professionnels la scène de l’art parisienne. 
 
Description des Coffrets : 
 
Les coffrets signés et numérotés par les artistes, sont tirés à 30 exemplaires (entre 10 et 16 photogr aphies : 22.70 cm x 30.50 cm), augmentés d’un 
cadre interchangeable sur mesure. 
L’ensemble est contenu dans le coffret, couleur platinium  en couverture et rouge rubis à l’intérieur. Ces coffrets sont entièrement réalisés à la main par un maître 
façonnier installé à Paris. 
Les tirages   sur  papier baryté traditionnel de 330 g , sont assurés par Philippe Guilvard, maître artisan d’art , qui assiste chaque artiste dans toutes les 
étapes : chromie, densité, valeur, etc. 
 

Direction Artistique 
 
La direction artistique rigoureuse est assurée par Jean Philippe Aka et Adeline Czifra, anciennement diplômée de l’Ecole Nationale Supérieure des  Beaux-Arts             
de Dijon et photographe plasticienne. 
Des professionnel (le) s du milieux de l’art seront invité(e)s temporairement à diriger certaines collections. 
 

Politique  Editoriale 
 
Fruit d’expertises croisées, elle est axée sur les artistes  engagé(e) s  autour des grands thèmes d’aujourd’hui qui impactent notre futur. 
 
 

 
 

Point de diffusion :   Artcurial Paris   
 

Contact : +33(0)698025383 I +33(0)630882518        bluemoov@gmail.com        
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                                                    Reiner Riedler participle à l’exposition 
                                                      ” Vraoum ” à la Maison Rouge  
                                                      ( Fondation Antoine de Galbert ) 
 
 
 
 
        En préparation pour Septembre 2009 : Carolee Schneemann , Ultra Violet , Jonas Mekas  



 
 
 

Isabelle waternaux 
 

Sous la peau de l’image 
 
 
 
Une part de la photographie ne doit rien à l’optique. L’image y est un habillage qui s’impose d’emblée comme une pellicule, une peau. L’œil glisse 
en surface en quête d’une percée à travers le visible. Mais au-delà du grain de l’image, le voir n’a plus cours. Et toute accommodation demeure 
vaine. 
Le véritable motif de la photographie est sous-cutané, et le travail d’Isabelle Waternaux ne manque pas de nous en convaincre. Sous les 
apparences diaphanes de la figure, bat le flux provisoire du vivace. Tout en surface n’est qu’une trahison ponctuelle de la matière vibrante. De sorte 
que la sensation de présence ne tient plus qu’au tactile. 
La photographie s’éprouve comme une panne, un désistement des sens, un trouble kinesthésique.  La vue prise en défaut mobilise l’expérience            
du touché. Une part du visible s’explore comme à tâtons. Et cette phase aveugle de l’épreuve s’avère sans doute la plus tangible de toutes. 
A la nudité du sujet répond le dépouillement de l’image. Sa présence mouvante échappe à la capture précise du cadrage, la mise au point évite son 
contrôle et la pause ne retient finalement que le souffle. Le grain de la peau s’unit à celui du tirage et toute l’image respire ainsi le modèle. 
Dans ce registre haptique, les motifs d’Isabelle Waternaux imposent également leur nature organique. L’enveloppe charnelle dont se pare ainsi le 
visible génère ce trouble dans notre désir de voir, fondé précisément sur cette confusion entre en l’objet de l’image et l’image de l’objet.                         
La photographie ne joue pas ici comme un retour sur le vu ou le vécu mais plutôt comme une révélation physique de ce qui échappe 
irrévocablement. 
Le doute traverse de fait toute la séquence. Du corps fantôme de la série Je vous salue marie pleine de grâce, au corps floué des Memento mori             
en passant par le corps délictueux de l’autoportrait, tout n’est que démenti du visible.  
Chaque image porte en elle le même avertissement qui tient immanquablement à ce qui résiste, ce qui ne se rend pas. Partout se glisse une même 
équivoque, un même indice de dévoilement, de défection : un défaut au sens de ce qui fait défaut, une irrégularité dans le lisse étalement du 
sensible, un léger repli que confirme la caresse.  
C’est par ce pli que l’on pénètre le champ, par ce défaut d’optique que s’établit le contact, par cette plaie que se lit la nature profonde de ces 
photographies ; elle résonne à nos yeux comme un hymne inlassable au réel, une ode au présent, une fugue muette qui ne s’écoute que l’oreille 
collée à la membrane de l’image. 
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Philippe Coubetergues 
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Jeux de rôles pour sites mondialisés  

Dans le titre du livre de Reiner Riedler  à paraître et de l’exposition du Mois Européen de la Photographie à Paris, à la heartgalerie,                            
« Fake holydays  », l’adjectif factice est plus essentiel que la question de la vacance. Si tout fonctionne dans cet univers sous le signe du trop,                 
le grand manque reste celui de l’authentique. En cela cette série constitue un aboutissement de toute la démarche de cet auteur autrichien                      
âgé de quarante ans.  

Il n’est pas si fréquent que les photographes qui ne se consacrent pas entièrement  à leur création  trouvent aussi dans les commandes des grands 
genres des pratiques appliquées matière à poursuivre et illustrer leur thématique. Deux de ses principaux corpus « corporate », ces images 
d’entreprise, nous donnent accès à des univers dont il sait montrer l’irréalité. Ainsi les tunneliers autrichiens dont il suit le travail souterrain 
interviennent dans des espaces, des atmosphères et des lumières d’une grande artificialité. Le monde des sciences et technologies, par son 
caractère expérimental, peu connu du grand public,  offre les mêmes qualités d’apparente fausseté, qu’il s’agisse de laboratoire de sommeil, de 
technologie de pointe comme chez Siemens ou encore  de centres d’expérimentation spatiale. Certaines de ces images peuvent faire penser  à 
l’esprit des lieux parascientifiques et de communication sujet de prédilection de Lynne Cohenn, sans en avoir tout à fait la froideur, puisque Reiner 
Riedler, lui, y fait intervenir aussi l’élément humain. (…) 

Une autre forme de mauvais goût socialisé se trouve ritualisée par les lieux fréquentés par les couples échangistes des « Swingers clubs ». 
L’apparat nécessaire à la mise en scène de ces ébats collectifs se trouve complétée par le ridicule des masques et costumes portés pour ces 
échanges. Le travail saturé de la couleur y renforce encore le goût pour les tonalités chaudes et charnelles sensées contribuer à l’érotisation                 
des lieux.                                                                                                                                                                                                                                           

La thématique de la nouvelle série peut sembler proche de celle exploitée par Martin Parr mais le traitement en est différent. Si le reporter                     
de Magnum s’attache  à la question de la globalisation des lieux touristiques internationaux il en fait une sorte de recensement qui s’appuis 
principalement sur les stéréotypes des comportements collectifs. Reiner Riedler , lui, n’a pas vocation démonstrative qui s’appuierait sur une 
multiplicité de lieux. Quand des personnages sont présents ils sont le plus souvent solitaires ou en tous cas peu nombreux et leurs agissements 
sont plutôt singularisés y compris dans leur aspect décalé.                                                                                                                                                          
Les trois principaux types de sites qu’il explore sont des parcs de loisirs façon Disneyland, des lieux de sport habituellement naturels reproduits           
en intérieur, des fac-similés de lieux touristiques mondialement connus et délocalisés, tels les canaux de Venise en Floride ou le Kremlin                           
en Turquie. En cela le mauvais goût des milliardaires des émirats arabes avec sa capitale Dubaï constitue une apogée mais l’Allemagne ou 
l’Autriche n’échappent pas à l’œil critique du photographe. 
 
Aucun de ses  protagonistes ne semble être simplement lui-même, chacun se trouve engagé dans un de ces possibles jeux de rôle grandeur nature 
qu’offre la société mondialisée du spectacle. Quant aux photos si elles sont légendées, c’est pour éviter la confusion avec l’original qu’elles singent. 
Cette légende institue une sorte d’attestation du réel frelaté, simulé, ceci est une copie certifiée, le réel de ces lieux a disparu, perdu dans la 
profusion des simulacres.                                                                                                                                                                                                                                        

                                                                                                                                                                                                                   Christian Gattinoni     

Reiner Riedler partcipe à l’exposition « Vraoum » à  la fondation  Antoine de Galbert                 



 

    

    

 

  

 



 

           

 
GABE   KIRCHHEIMER  

 
Photographe attitré du  Festival BURNING MAN 

 
Parmi tous les photographes de Burning Man, les oeuvres de Kirchheimer  sont incontestablement les plus répandues. Il débute en 1998, et prend 
des photos de l’évènement pour Rolling Stone en 2000 et en 2005. Le périodique italien Domus publie neuf de ses photos Burning Man en janvier 
1999, et le numéro de novembre 2003 de Artforum consacre une grande partie des ses pages aux photos de  Kirchheimer, notamment des pages 
de grandes dimensions et les images célèbres de Aerial 1 et Tea with Ken. Le numéro d’automne 2003 de Leonardo, le périodique trimestriel                             
de l’art et la technologie, dédie ses couvertures ainsi qu’une section particulière à ses photos de Burning Man. En Corée, le périodique Design (été 
2002) publie plusieurs photos; British Airways HighLife, septembre 2004, consacre plusieurs doubles pages au Temple of Honor Promenade.  
Il existe d’autres périodiques dans lesquels on retrouve les photos Burning Man de Kirchheimer : Solano, le London Times, Burst (Japon)                               
et le journal du San Francisco Art Institute, dans lequel apparaît le Temple of Joy at Sunset dans un article en 2005 concernant l’artiste                               
de Burning Man, David Best.  
Plus récemment, en mai 2007, Plaisirs de Vivre (Montréal) présente un article avec 11 de ses photos de Burning Man; l’édition italienne de Marie 
Claire montre Aerial 1 en double page; et sa photographie de 2005 Burn introduit le numéro d’hiver 2006 de Raw Vision (UK) le périodique de 
“outsider-art.”  
 
 
Plusieurs livres nouveaux présentent des photos Burning Man de Kirchheimer. On trouve dans Spectacle (Phaidon Press), livre saisissant en grand-
format, les images de Tea with Ken, Labyrinth et Aerial 1. Conception du célèbre David Rockwell (avec Bruce Mau), ce livre comprend des interviews 
avec des individus éminents.  
Création de l’Actar Press (Barcelone, Esp), on y trouve trois images du Burning Man  2005 dans la section Desert America: Territory of Paradox.  
A paraître chez Simon & Schuster, le livre sur Burning Man de Jess Bruder, journaliste au New York Times, montrera sept images.  
D’autres titres: Playa Works (University of Nevada Press, 2002) avec Aerial 1; Afterburn: Reflections on Burning Man (University of New Mexico Press, 
2004) montre Rev. Billy Preaches at the Man; et dans Planet Party on trouve Fire Cannons (Simon & Schuster UK, 2004).  

 

 

 

 

 



 

 

    

    

 

  

 

 



 

ROBERT FLYNT 

FUTURE TENSE 

Robert Flynt  est photographe et conçoit des installations photographiques. Depuis le début des années 1980, son travail a été présenté aussi bien 
aux Etats-Unis qu’à l’étranger. 
En 1992, il prend part à l’exposition New Photography au Museum of Modern Art de New York, où ses oeuvres font maintenant partie de la 
collection permanente. Ses photographies font également partie des collections du Metropolitan et de l’International Center of Photography                       
(New York), du L.A. County Museum et du Museum of Fine Arts de Houston. D’autres musées ont déjà exposé son travail notamment l’Institute of 
Contemporary Art de Philadelphie et le Contemporary Arts Center Art de la Nouvelle-Orléans ainsi que de nombreuses galeries universitaires.            
Ses plus importantes expositions individuelles ont été présentées au Witkin Gallery, Wessel+O’Connor Gallery et ClampArt à New York, la Craig 
Krull Gallery à Santa Monica, la G. Gibson Gallery à Seattle, et la Gomez Gallery à Baltimore. Il a également participé à plus de 50 expositions 
collectives depuis 1980. 
Flynt a collaboré avec la chorégraphe Bebe Miller sur des oeuvres commandées par la Brooklyn Academy of Music en 1989 et en 1990 avec 
Ishmael Houston-Jones et Dennis Cooper pour le Los Angeles Arts Festival. En 1994, il collabore avec l’écrivain Chris Packard à l’installation et                       
au livre d’artiste Blind Trust, présentés aux États-Unis et au Canada. Il a également travaillé en partenariat avec Yoshiko Chuma au spectacle              
The Yellow Room, de la Daghdha Dance Company (Irlande) en 2003. 
Parallèlement à ses nombreuses résidences et à ses projets internationaux, Flynt est assidûment soutenu par MacDowell Colony, Light Work,                 
la Fondation Mid-Atlantic Arts, Art Matters et plus récemment, par la Peter S. Reed Foundation. Sa monographie Compound Fracture (publiée par 
Twin Palms en 1996) a reçu le Prix du meilleur livre de l’année décerné par l’American Institute of Graphis Arts. Robert Flynt est membre de la  
faculté de la School of Visual Arts de New York et partage son temps entre New York et l’Arizona 
 
 

ARTIST STATEMENT 
 
We look to (and at) images to find information: practical, aesthetic, erotic, and points between or overlapping. We are often seduced; we believe the 
photograph’s illusory diorama of a point in time, the diagram or chart’s authoritative organization of fact. My primary concern is to re-imagine the 
human body - in relation to its own assumed/perceived structure, as well as to “others” (other bodies, spaces, systems). In my montage based work, 
each image is the intersection of two layers: one a figure photographed with limited control (underwater or in a pitch dark studio), the other a found 
photograph or textbook illustration. In combining two often contradictory vocabularies, I am hoping to subvert their ostensible subject while 
harnessing their respective power(s). The goal is a meaning beyond or between the boundaries of their individual language: the authority of the 
scientific illustration, the inscribed ideals of the classical art reference, the sentimentality or “family values” of the vernacular found photograph. 
Juxtaposed to the metaphoric submerged figure, a jangling dialog is created that ranges from the reinforcing to the ridiculous. In the more recent 
work that separates these layers out into multiple panel sequences, the complicating component of oblique narrative replaces that of the ambiguous 
blending of montage. In either (and any) case: can we finally see more than we know ? 

 

 



 
 

 
 

    

 

 
 

 



 

 

 

 

 

 

 

 

 

 

 

 

 

 
 
 
 


