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FRAC BAT KARE,
Container du FRAC
REUNION, Exposition
Le soulévement du
point de Prudence
Tetu, 2023. ©
Guillaume Haurice
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Depuis 2015, les trois volets du projet artistique et culturel
du FRAC REUNION « Phénoménologies du monde » se déploient
autour de 1’observation et de la description des phénomeénes
sociétaux et des civilisations en considérant les origines,

les carrefours et les nouveaux paradigmes en lien avec le
territoire. Le décloisonnement est a 1’ceuvre et s’insinue
partout: la collection s’ouvre sur des ceuvres du bassin de
1’océan Indien et considére les scénes africaines, asiatiques et
ultramarines. Les expositions, les résidences, les projets se
déclinent au-dela des arts plastiques et s’ouvrent au design, a
la poésie, a la mode, au numérique, a la botanique. Les projets
se déplacent et les expositions se font itinérantes & Maurice,
a Madagascar, et trés bientot en France continentale au CCC OD
(Centre de Création Contemporaine Olivier Debré) de Tours et

a la Friche la Belle de mai a Marseille. Des partenariats et des
réseaux se tissent de par le monde, avec une attention soutenue
pour les programmes initiés sur les territoires des Suds.

Le FRAC REUNION est partenaire de la Biennale de Casablanca
depuis 2018 et depuis 2022 de la Biennale de Kochi-Muziris.

La collection du FRAC s’articule autour de plusieurs ensembles
significatifs. Les premiéres ceuvres de la collection regroupent
des ceuvres de grands maitres modernes du XX® siecle. Une seconde
période débute avec 1’achat d’ceuvres signées par des artistes
de Maurice, ainsi que des artistes indiens et réunionnais. Puis,
a la fin des années 2000, la collection s’ouvre aux territoires
africains et commence a intégrer de nouveaux médiums tels que
la vidéo ou 1’installation. Trés récemment, par 1’acquisition
d’ceuvres d’artistes ultramarins, le FRAC REUNION entérine une
volonté affirmée de créer des passerelles et de faire résonance
aux ceuvres d’ici et d’ailleurs, aux problématiques partagées.

Cette collection, riche de plus de 500 ceuvres, est diffusée sur
le territoire, conformément a 1’engagement de tous les FRAC

et de leur labellisation. Une fermeture administrative de la
Maison du FRAC — ordonnée en 2020 — a contraint 1’institution

a repenser son déploiement sur le territoire. Cette réflexion

a permis la conception d’un container itinérant nommé Frac
Bat’ Karé, concu comme une salle d’exposition et portant les
mémes exigences (cimaises, parquet, climatisation, éclairages
qualitatifs, etc.). Y ont été présentées des expositions
monographiques d’artistes invités, des expositions de collection
comme des accrochages mixtes. Le container peut aussi bien
circuler dans les grands ensembles scolaires, que sur le parvis
d’un théatre ou dans un centre de loisirs et de vacances. Le
container est la promesse pour le tissu territorial d’une
présence des arts visuels dans les quartiers prioritaires.
Grace a lui, le FRAC développe sa présence sur les communes de
1’ile et intensifie ses rapports avec les acteurs territoriaux.

Outre les expositions pensées pour le dispositif Bat’ Karé,
le FRAC propose des expositions dans les bibliothéques
universitaires des deux campus universitaires de 1’ile,



abondamment fréquentées par un public estudiantin et donc
déterminant en termes de sensibilisation des publics. Le

FRAC REUNION a noué des partenariats avec de nombreux
acteurs culturels, ce qui lui permet de mettre en place des
expositions a 1’Artothéque, dans des lieux patrimoniaux, des
centres d’art, des lieux dédiés a la diffusion, une classe CHAAP,
un centre culturel, etc. La variété des publics croisés vient
donner un nouveau souffle aux propositions qui sont faites.

En 2021, la Région Réunion et 1’Etat ont permis au FRAC REUNION

de repenser son jardin minéral et de le végétaliser avec une
ambition botanique, patrimoniale et artistique. Ce nouveau jardin
a donné au public la possibilité de revenir sur le site historique
qu’est le domaine de la Maison dite « Bédier » en méme temps

qgue de renouer avec la structure, les artistes et les ceuvres.

En effet, le jardin, inauguré en 2022, comprend des ceuvres de

la collection, un jardin d’artiste et une collection d’essences
végétales, tous valorisés par des cartels porteurs de QRCode et
une plateforme numérique (https:/www.fracreunion.fr/jardin).

Outre les expositions, le FRAC REUNION développe des actions

de médiation ludiques et créatives. Un jeu de role réalisé

par 1’artiste Tatiana Patchama circule dans les écarts de 1’1le
(quartiers éloignés des zones urbaines) depuis 2021. L’autrice et
chanteuse lyrique Sabine Deglise déploie une médiation contée,
chantée et clamée intitulée Les Héros de Fosso a partir de la série
African Spirits du photographe Samuel Fosso. Elle présente en
juin, a 1’occasion des Rendez-vous aux jardins, une visite guidée
musicale du jardin-collection. Un premier Escap’art a été imaginé
en 2023 par Tatiana Patchama et Thierry Plante dans le quartier
marqué par 1’usine sucriére transformée en musée de société.

Le FRAC a fait le choix de faire appel aux jeunes diplomés
de 1’Ecole supérieure d’art de La Réunion pour constituer
une équipe de médiation indépendante et souple leur
permettant de poursuivre leurs projets artistiques tout
en s’assurant d’un revenu alimentaire sans les éloigner de
1’écosystéme des arts visuels. Cette équipe de médiation se
voit proposer des opportunités de montée en compétences
grace a des formations ou des missions spécifiques.

Le FRAC REUNION accueille également de jeunes artistes en
résidence. Avec le titre d’artiste-associé qui permet la
collaboration avec un artiste dans la durée, nous travaillons

dans le détail sur les moyens nécessaires a la production,

a la diffusion et aux actions d’éducation artistique et de
démocratisation culturelle. Brandon Gercara - artiste associé.e au
FRAC depuis 2021 - est un-e partenaire privilégié-.e qui participe

a la réflexion inclusive que nous tentons de mener dans tous

les domaines, et particulierement dans celui de la médiation.

Les droits culturels se trouvent au coeur des préoccupations
du FRAC, et avec eux, une volonté d’inclusivité et
d’accessibilité. Trés bientdt, le site internet du FRAC

[EN HAUTI

Maison Bédier
et jardin du
FRAC REUNION

© FRAC REUNION

[EN BAS]

Frédéric Dussolier,
H20, Guvre créée
autour de I’ancien
lavoir de la maison
Bédier, FRAC REUNION
© Frédéric Dussolier
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REUNION sera également disponible dans une version créole.

La place du créole, langue maternelle de 80% de la population
de 1'ile, s’exprime dans la politique éditoriale du FRAC
REUNION. Relancées en 2015, les éditions du FRAC REUNION
proposent des catalogues trilingues (francais, créole, anglais).
Depuis peu, une nouvelle collection «les cahiers du FRAC
REUNION » accueille une variété de propositions allant de
textes critiques, de recherches, ou de médiations, avec la
volonté de constituer des archives et de garder des traces.

Dans la zone océan Indien, le FRAC REUNION entend déployer
un vaste programme de coopération avec divers partenaires
comme 1’Inde, Maurice, Madagascar, Zanzibar, le Mozambique
ou encore les Comores. Ce programme pluriannuel a

pour ambition de lier davantage nos connaissances, nos
pratiques, nos institutions et les artistes afin d’affiner

les contours de ce qui nous lie et nous différencie, ce qui
nous est commun et ce qui nous sépare; réinventer une
carte du lien dans cette zone aux histoires plurielles.

Le FRAC REUNION méne donc de front deux grandes ambitions:
s’inscrire dans le bassin géographique de la zone océan Indien
par des collaborations, des axes de recherche et de création,
mais aussi donner aux artistes de la scéne réunionnaise les
mémes chances et opportunités que celles dont bénéficient
les artistes installés sur le sol de la France continentale.

A 1’heure de la signature du pacte de visibilité des Outre-mer,
1’exposition Astér Atérla - qui va présenter le travail d’une
trentaine d’artistes réunionnais.es au CCC OD de Tours en juillet

2023 - apparait essentielle. Sur le fond, confronter les artistes
réunionnais-es, leurs ceuvres, a un public averti, donner a voir
ailleurs les esthétiques et problématiques travaillées sur cette ile
est indispensable a la construction d’un parcours artistique. Sur la
forme, il était absolument nécessaire d’échapper au regard exotisant
trop souvent porté sur le travail des artistes ultramarins en nouant
des partenariats forts avec le CCC OD et "la Friche la Belle de Mai".

Fort de sa position ultramarine qui oblige a déplacer le
centre, le FRAC REUNION trouve sa puissance dans cette sphére
géopolitique singuliére, dans cet océan Indien qui 1’autorise
a déployer sa réflexion et ses projets sur un territoire
immense, avec des partenaires et des alliés porteurs de
richesses similaires et d’une histoire partagée.

Cette singularité offre la possibilité d’une vigueur, d’un
engagement, d’une énergie, qui se déploient davantage quand les
moyens humains et financiers de 1’établissement atteindront
1’équilibre et la juste dimension nécessaires a la réalité d’une
politique publique pensée au service de la création et des artistes. ®

Béatrice Binoche
Directrice du FRAC REUNION
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Alice Aucuit

Artiste céramiste, Alice Aucuit vit
et travaille & La Réunion depuis
2004. Elle a obtenu un Dipldéme des
Métiers d’Art option Céramique 4
VTEcole Nationale Supérieure des
Arts Appliqués Duperré a Paris en
2002 et a ensuite approfondi son
apprentissage par deux années
d’études a UEcole supérieure
d’arts appliqués de Vevey en
Suisse au sein du Master Design
de produit, spécialité Céramique.

Sur quoi travaillez-vous en ce
moment et quelles techniques
avez-vous récemment développées?

“Ces derniers temps, j’ai beaucoup travaillé a par-

tir des cendres de végétaux qui, pour la plupart,
viennent de mon jardin. C’est un travail sur les
matériaux locaux que j’avais envie de développer
depuis longtemps. Il est difficile de travailler
avec de 1’argile ici a La Réunion car nous sommes
sur une ile volcanique et grace aux cendres, je
peux travailler la couverture de la céramique.
Je me suis intéressée aux essences que j’avais a
disposition chez moi, et notamment aux “déchets”
comme les peaux d’agrumes, le marc de café, ou
la bagasse, que 1’on peut revaloriser. Ensuite,
j’ai travaillé avec des essences invasives comme
le goyavier, ou des essences que 1’on considere
comme plus nobles, telles que le chéne, le man-
guier ou le pied de letchis. Ce sont ces recherches
que j’ai notamment présentées lors de 1’expo-
sition collective Mutual Core a 1’Artotheque du
Département de La Réunion en 2021.

J’y ai présenté de grosses graines en céra-
mique recouvertes d’un émail réalisé a partir
de cendres issues du méme végétal que la graine
représentée. La graine est en argile, mais son
aspect n’est pas toujours optimal. Technique-
ment, 1’application de cendres de végétaux est
délicate, il est nécessaire d’essayer de diminuer
les défauts des couleurs vitrifiées de la soude
et de la potasse pour éviter que cela ne coule
sur les plaques. Sur certaines graines, j’ai pris
d’autres terres colorées, des terres plus ferru-
gineuses pour jouer sur la couleur. Sur d’autres,
cen’était pas nécessaire, par exemple, la bagasse
donne un émail presque parfait qui ne coule pas.
Tout cela a donné de belles nuances colorées de
par le changement de la couleur du support: par
exemple, si le support est sombre, 1’émail clair
va amplifier la couleur sombre.

Pour récupérer les cendres, je pars de la matiére
premiere, par exemple du bois que je trouve dans
mon jardin. Je fais sécher les végétaux, puis je les
briile, je nettoie ma sole pour qu’aucun élément
ferreux ou cuivreux n’interfére. Je concentre
chaque essence et je récolte environ 2% de ce que
je briile. Ensuite, le traitement des cendres va-
rie en fonction de leur qualité basique ou acide.”

Comment vous étes-vous formée
a toutes ces techniques?

“Je me suis formée avec des livres, et a 1’école,
car j’y fabriquais déja des émaux avec des miné-
raux que j’achetais en grande quantité. J’ai appris
comment ajouter des éléments afin de matifier,
de craqueler, de faire des boursouflures, de dé-
velopper des couleurs, etc. Je travaille en détail
1’émail ainsi que la céramique. Un céramiste n’est
pas obligé d’avoir autant de connaissances sur
les émaux mais il est intéressant pour moi de
développer de nouvelles esthétiques gréce a mes
recherches complexes sur les émauzx.

C’est un travail continu de recherche pour

obtenir de nouveaux effets, de nouvelles cou-
leurs. Un des plus grands maitres en la matiere
est Daniel de Montmollin, qui a effectué de larges
recherches sur 1’émaillage. A La Réunion, le vé-
gétal est défini par le sol sur lequel il pousse,
et comme nous sommes sur une 1ile volcanique,
cela différe grandement de ce que 1’on pourrait
observer en métropole par exemple.
La Réunion est entourée par 1’océan, le sol et
1’air sont donc riches en sodium, ce qui rend
intéressantes toutes les cendres que 1’on peut
obtenir ici. I1 y a aussi de nombreuses essences
propres a La Réunion qui n’ont pas fait 1’objet
de beaucoup de recherches au niveau de la céra-
mique, mais qu’on peut retrouver également sur
d’autres territoires comme 1’Australie ou sur la
cote sud-est de 1’Afrique par exemple.

Comment passe-t-on d’une
céramique a un objet émaillé?

“Afin d’appliquer la poudre sur la céramique, on mé-
lange traditionnellement la poudre avec de 1’eau,
et comme la terre est poreuse, 1’eau s’évapore et
il ne reste que la poudre. On peut effectuer cela
par trempage, par mouillage, par pistolet, ilya
diverses techniques. Comme je fais beaucoup de
tests, cela représente une certaine quantité de
travail. Ici a La Réunion, la problématique des
matiéres premiéres est complexe, car il faut sou-
vent en faire venir d’ailleurs. C'est également
pour cette raison que j’essaie de fabriquer mes
propres émaux et d’étre de plus en plus autonome.

Entretien réalisé
par Julie Binet

lors d’une visite
d’atelier organisée
par le FRAC REUNION
en décembre 2021.
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[FIG. 1]

Alice Aucuit,
Teethtasses,
série Bone China,
2014, Porcelaine
(Adagp, Paris).

[FIG. 2]

Alice Aucuit, Zarlor,
2019, Greés enfumé et
or, 55 x 48 x 25 cm.
(Adagp, Paris)
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[FIG. 3]

Alice Aucuit,
Siamotis, 2022, Grés
roux de Treigny,
Hauteur 40 cm.
Gargouille Dragon,
Grés roux de
treigny, Hauteur
55 cm. Adagp, Paris
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[FIG. 4]

Alice Aucuit, Mater
et puert, 2020, greés
émaillé temoku,
hauteur 30 cm.
Exposition L’écho
des berceuses, Musée
Stella Matutina,

FRAC REUNION, 2021
(Adagp, Paris).
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[FIG. 5]

Alice Aucuit, Graines
d'argiles émaillées
de cendres, grés de
Saint-Amand, tissus
teintés de cendres,
bambou. Vue de I’ex-
position Mutual Core
a I’Artothéque du
Département, Saint-
Denis, La Réunion,
2021 (Adagp, Paris).

Lacéramique est un travail trés segmenté. Lorsque
je fais quelque chose, je ne le fais jamais tout
seul, j’en profite pour réaliser plusieurs formes
et objets en méme temps, ce qui me permet de
laisser poser la céramique et de me concentrer
sur d’autres recherches et sculptures. J’essaie
aussi de transmettre ce savoir grace a des cours
que je donne a des adultes mais aussi parfois a
des scolaires. Cette année par exemple, j’ai un
projet a 1’Ilet a Cordes, dans une des écoles les
plus isolées de 1’ile, avec une classe ULIS a Pe-
tite-Tle, et aussi avec une école & Trois-Bassins.”

Pouvez-vous nous parler du projet
de résidence a Beauvais que vous
avez réalisé ces derniéres années?

“J’ai pu effectuer une résidence de trois mois a
I’Ecole d’Art du Beauvaisis, qui a été créée il y
a une vingtaine d’années par Clotilde Boitel, di-
rectrice des Beaux-Arts du Beauvaisis a 1’époque.
La résidence avait lieu dans une crypte gothique,
dans une chapelle, qui était auparavant un an-
cien hospice et le lieu d’accueil des orphelins,
des fous, des mendiants, des handicapés, etc. Le
lieu m’a inspiré des sculptures en lien avec la
statuaire religieuse, avec des objets de culte,
un chapelet géant par exemple, que j’ai disposé
dans la crypte en remplacant les perles par des
yeux en céramique. J’ai aussi pu y réaliser une
série de saints dans 1’esthétique des portiques
des cathédrales, des hosties, des chiméres, ou
encore une pieta.”

Pouvez-vous nous parler de
votre travail de la céramique
avec le transfert d’image?

“J’ai réalisé une exposition avec le FRAC REUNION
en 2021 au Musée Stella Matutina, que j’ai intitulée
L’écho des berceuses. J’y ai notamment présenté
des assiettes en céramique avec de petits tableaux
al’intérieur. Ces scénes qui apparaissent comme
dessinées ou photographiées dans les assiettes
sont le fruit d’un travail que j’ai commencé en
Suisse, a 1’école de Vevey. Cette école est trés ré-
putée pour la photographie et la céramique, et cela
m’intéressait particuliérement car je travaillais
aussi beaucoup le collage indépendamment de la
céramique, et j’avais envie de lier les deux. J’ai
donc pu me concentrer sur les techniques d’im-
pression afin d’obtenir un dessin, un monotype
adapté a la céramique que 1’on fait a cru, quand
la terre est encore fraiche.

Je peux également utiliser une technique a base
de vieilles images photocopiées, avec de 1’encre
dans laquelle on trouve de 1’oxyde de fer. C’est un
oxyde métallique que 1’on utilise en céramique
et qui donne une couleur sépia ou un peu ocre.
C’est un peu comme un systéme de décalcomanie.

Pour ce travail, je me concentre notamment
sur le corps, 1’anatomie, et j’aime beaucoup créer
des anachronismes en utilisant des savoirs-faire
et des techniques anciennes. I1 y a aussi un lien
avec la mémoire, que ce soit la mémoire d’un
objet, d’une personne, ou le récit d’histoires
fictionnelles dans un contexte historique spéci-
fique. En général, je m’intéresse a des personnes
qui sont d’habitude laissées de coté, afin de leur
donner une parole et d’y greffer des éléments
intimes ou personnels. Pour 1’exposition L’écho
des berceuses, il y avait aussi des chimeéres, de
nombreuses petites vitrines avec des fioles et
des éléments de corps difformes comme les sia-
mois ou les cyclopes. Je mélange donc a la fois les
mythes et les histoires sacrées et monstrueuses.”

Vous avez beaucoup travaillé sur
le rapport a la mort a la sortie
de vos études, comment cela s’est
exprimé a travers la céramique ?

“L’idée initiale était de travailler sur 1’urne funé-

raire, et de questionner par ce biais les protocoles
qui suivent la mort. J’ai notamment réfléchi a
des objets qui pouvaient répondre 2 un besoin.
J’ai imaginé une urne qui pourrait étre comman-
dée comme le serait une maison, et sur laquelle
nous pourrions travailler avec un architecte afin
que celle-ci soit plus adaptée et personnalisée.
J’ai également pensé a un lien, que j’ai appelé
“le lien Memoria”, qui est en réalité une galette
d’argile accompagnant le corps pendant 1’inciné-
ration. On peut aussi imaginer une urne non cuite
qui pourrait se dissoudre en la placant dans de
1'eau ou qu’on placerait dans de la terre afin d’y
faire pousser un arbre. ” @

[SITE INTERNET]
aliceaucuit.com
[CONTACT]
o.gres.dalice@
wanadoo.fr
[INSTAGRAM]
@aliceaucuit
[ATELIER A - ARTE]
www.youtube.com/
watch?v=
brNwuNfEhdo&t="71s


https://www.youtube.com/watch?v=brNwuNfEhdo&t=73s
https://www.youtube.com/watch?v=brNwuNfEhdo&t=73s
https://www.youtube.com/watch?v=brNwuNfEhdo&t=73s
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Kid Kreol & Boogie

Le duo Kid Kreol & Boogie est
composé de Jean-Sébastien
Clain dit “Kid Kreol”, et de

Yannis Nanguet dit “Boogie”,
nés en 1984 et 1983. Ces deux
artistes sont dipldémés de

1TEcole supérieure d’art de La
Réunion en 2009 et 2010. Ils vivent
et travaillent ayjourd’hui &
Saint-Denis de La Réunion.

Pouvez-vous nous parler de vos
débuts en tant qu’artistes ?

“On a formé notre duo en 2008, alors qu’on était
tous les deux graffeurs. Le milieu du graffiti
existe depuis la fin des années 1980 a La Réunion,
méme s’il est resté marginal comparé au reten-
tissement qu’il a pu avoir en métropole et dans
le monde occidental plus largement. A chaque
fois qu’on allait en métropole, on ramenait des
bouquins. On a commencé a bouger un peu, mais
on n’a pas été compris dans le milieu du graffiti
ni ici, ni par 1’école.

On s’est confronté a plusieurs douches froides,
mais on a continué. En deuxiéme année a 1’école
d’art, Jean-Sébastien est parti en échange et moi
je suis resté a La Réunion, cela a créé une cassure
et au retour, il y a eu un changement.

Comme on peignait beaucoup dans les lieux
abandonnés (maisons, entrepots) dans la ville
de Saint-Denis - notamment 13 ol il y avait la
gare routiére -, on a commencé a peindre des
fantdomes, des zamérantes sans visage sur des
maisons abandonnées, comme des signaux dans
la ville de 1’urbanité qui change. On a retrans-
crit notre ressenti par rapport a cette perte de
maisons traditionnelles au profit des immeubles.
Ces fantdmes, la mort et les esprits sont treés
présents dans les contes, les 1égendes et les faits
divers a La Réunion. Ils construisent 1’imagi-
naire collectif et individuel en apportant des
connaissances historiques, anthropologiques, et
en puisant dans les histoires familiales.”

A quoi ressemblaient vos
premiers travaux ensemble ?

“Au début, on ne faisait que du noir et blanc. On
est entrés dans cette esthétique du fantdéme et
on a pris conscience du fait qu’il n’y avait pas
réellement d’héritage graphique a La Réunion, et
qu’il s’agissait surtout de dominants qui dessi-
naient des dominés. On a donc essayé d’exprimer
un rapport fortetintime au territoireetal’his-
toire de 1’ile, et de remplir un vide. Méme si nos
peintures rappelaient a certaines personnes des
choses profondes et indescriptibles, on a essayé
de conscientiser des émotions a ce sujet.

L’idée était également de revenir a des sentiments
de crainte et en méme temps d’admiration pour
la nature, la forét ou la montagne, car les nou-
velles générations n’ont pas forcément grandi avec
les mémes histoires qu’ont pu nous transmettre
nos grands-parents par exemple, donc une part
de I’histoire de 1’1le se perd progressivement.”

Comment intégrez-vous dans
votre travail ce lien avec
1’océan qui entoure 1’1le ?

“Au fur et a mesure, on est passé du fantomatique
au végétal, notamment en peignant des hommes-
arbres, et en incluant des éléments minéraux
comme les pierres, les montagnes ou les nuages.
Géographiquement, La Réunion est un territoire
limité, et inconsciemment, nous avons grandi sur
une ile ol on nous apprend a ne pas réver au-dela
de 1’océan. On aalors décidé de repousser ces fron-
tiéres mentales et géographiques en voyageant.
En paralléle, on a voulu nous reconnecter avec
nos origines, car méme si on a grandi a La Réu-
nion, le systéme éducatif reste francais, et ainsi
de nombreuses cultures issues de la colonisa-
tion ne nous sont pas expliquées en grandissant.
A chaque voyage, on s’inspirait des légendes de
chaque lieu. Tout cela nous a permis de concentrer
notre travail sur la réécriture d’une mythologie
graphique de 1’océan Indien.

On s’est notamment inspirés des Révélations du
Grand Océan de Jules Hermann pour revisiter les
mythes de la Lémurie. Jules Hermann a inversé
dans un contexte colonial le point d’origine de
1I’humanité en le situant au sein méme de 1’océan
Indien. La Lémurie est un continent 1égendaire
enseveli par la montée des océans, faisant de La
Réunion le territoire originel d’une cité mys-
térieuse et disparue, qui serait le berceau de
la civilisation et un point de rayonnement dans
1’univers.

Entretien réalisé
par Julie Binet
lors d’une visite
d’atelier organisée
par le FRAC REUNION
en décembre 2021.
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[FIG. 1]

Xid Kreol & Boogie,
Sans titre, 2019,
Installation in

situ, acrylique sur
papier, 6 containers,
Tamatave, Mada-
gascar (Adagp, Paris).

[FIG. 2]

Kid Kreol & Boogie,
Sans titre - Masques,
2019, Diptyque,
photographies numé-
riques, 50 x 70 cm
Collection du

FRAC REUNION

(Adagp, Paris).
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[FIG. 3]

Kid Kreol & Boogie,
SXP10 #002, 2018
(Adagp, Paris).
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[FIG. 4]

Kid Kreol & Boogie,
S5XP10 #054, 2018
(Adagp, Paris).
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[FIG. 5]

Kid Kreol & Boogie,
Sans titre -

Titan volean,

2018, Acrylique

et encre sur
papier, 50 x 65 cm
(Adagp, Paris).

Dans notre imaginaire a tous, 1’océan est un danger,
ilestliéaun traumatisme alors que les montagnes
représentent quant i elles une idée de liberté. A
La Réunion, les montagnes sont considérées comme
un espace de liberté car c’est I’endroit oli les es-
claves se sont réfugiés et ont créé un royaume de
marrons libres. On dit que ces marrons se sont
fondus dans le paysage, qu’ils ont pris la forme
des montagnes et des arbres, et c’est pour cette
raison que 1’on essaie de rendre les montagnes
vivantes en leur donnant des corps.

I1 y a donc des morceaux de notre histoire que
1’on n’ajamais appris al’école. Par exemple, on ne
trouve aucune tombe d’esclaves ou de marrons dans
les montagnes. Cela maintient certaines 1égendes
sur le fait que des peuples étaient présents sur
1’ile bien avant les Francais. Un autre exemple est
une plaque retrouvée a Cilaos dans les années 1970
avec des inscriptions en grec ancien qui parlent
d’Alexandre Le Grand. Cette absence d’informa-
tion, ce déni et ces non-dits nous poussent donc a
développer notre imaginaire et élargissent notre
champ de création.”

Y a-t-il une démarche shamanique
dans votre travail ?

“Oui, par la poésie et 1’artistique, car plus on
avance et plus on ressent les choses au niveau
énergétique, et puis nous avons évolué en tant
que personnes. On s’est aussi rendu compte de
la question de 1’égo au sein du graffiti dans le
sens ol tu écris ton nom partout pour que tout
le monde le voit. Aujourd’hui on ne signe plus
qu’avec un logo.

Notre corporalité, notre présence et notre exis-
tence n’entrent pas en jeu dans 1’existence des
peintures que 1’on fait. Ces peintures existent
par elles-mémes. Une fois terminées, elles font
leur vie, elles sont au-dela de nous.

En ce qui concerne la poésie, malheureusement a
La Réunion de nombreux intellectuels et poetes
Francais ou étrangers ont subi un exil forcé en
métropole. On a ainsi eu un manque d’éducation
a propos de personnalités pouvant structurer un
imaginaire et transmettre & travers la poésie sur
1’ile, et cela se ressent aujourd’hui.”

Ces derniéres années, vous avez mené
le projet 5XP10, de quoi s’agit-il ?

“Sur le bord des routes a La Réunion, il y a par-
fois des petites maisons rouges construites a la
mémoire et dédiées au culte de Saint-Expédit. On
a I’habitude de voir ces signes dans 1’espace pu-
blic, et on a donc choisi de réutiliser dans notre
travail ce symbole spirituel fort. Dans certaines
familles - catholiques notamment -, ce signe ins-
pire plutdt la peur car il fait référence a de la
magie noire.

Saint-Expédit est arrivé de maniére symbolique
3 La Réunion dans les années 1930. A 1a base, c’est
un centurion qui a vu les Romains tuer de nom-
breux chrétiens. Il a été saisi par la foi en Dieu
deschrétienset s’est converti directement suite
a cette révélation. Son nom vient donc du fait
qu’il ait été expéditif dans sa conversion. Dans
sa main droite, il porte une croix a son coeur ou
on peut lire “hodie”, qui signifie “aujourd’hui”.
Avec son pied, il écrase un corbeau qui tient dans
son bec un parchemin avec 1’inscription “cras”,
qui signifie “demain”. Enfin, il porte la palme
du martyr dans sa main gauche. Il fait ainsi ré-
férence a la fois au mal et au bien, car il faut
s’engager dans la spiritualité avec lui, mais si
on ne le fait pas, alors il peut y avoir un retour
expéditif violent : c’est un pacte. A La Réunion,
le surnom de Saint-Expédit est “Ti bondieu” car
il faut s’adresser directement a lui, sans besoin
d’aller a 1’église.

Notre travail autour de Saint-Expédit a commencé
en 2012, en dessinant les oratoires. Chaque maison
rouge de Saint-Expédit a sa propre architecture:
c’est une forme de syncrétisme et de créolité car
on retrouve des Saint-Expédit dans des temples
indiens, d’autres sont en réalité des statuettes
malgaches. Dans nos dessins, on a décidé de dé-
pouiller les maisons de toute statuette, fleur,
bougie, etc. afin de ne mettre en avant que 1’ar-
chitecture. Cette derniére constitue pour nous
la réelle expression de la croyance et de la dé-
votion. Il arrive parfois de prier des oratoires
vides, car la seule présence de la couleur rouge
implique le point de départ d’un rituel sacré.
On a réalisé une exposition en 2018 a la Cité des
Arts de Saint-Denis sur Saint-Expédit oli on avait
moulé 300 Saint-Expédit en platre. Les platres
étaient en réalité trop mous, donc on s’en est
servi pour réaliser une installation avec les sta-
tuettes cassées ou déformées afin de montrer que
ce n’est pas tant la statuette qui importe, mais
plutdt 1’oratoire lui-méme.” @

SITE INTERNET
www.5xpl0.com
kidkreolandboogie.com

CONTACT
kidkreol.boogie@yahoo.fr
association.pitontriangle@gmail.com

INSTAGRAM
@Xkidkreol.boogie

ATELIER A - ARTE
www.youtube.com/
watch?v=tdNTpzDa_1Y&t=1s


https://www.youtube.com/watch?v=tdNTpzDa_1Y&t=156s
https://www.youtube.com/watch?v=tdNTpzDa_1Y&t=156s
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Brandon Gercara

Brandon Gercara est né-e en 1996,
et a grandi & Saint-Benoit (La
Réuntion). Iel est diplémé.e de
1TEcole supérieure d’art de La
Réunion en 2019, et est artiste
associé.e d UEcole supérieure

d’art. Brandon se définit
volontairement comme artiste
plasticien-ne chercheur-euse
décolontial-e et queer, et son
militantisme est intimement
lié & son travail plastique. Les
principaur médiums avec lesquels
iel travaille sont la performance,
Linstallation ainsti que la photo et
la vidéo. Les thématiques abordées
par LUartiste sont les questions
décoloniales, identitaires,
queer, mais aussti l'imaginaire
et le rapport au territoire.

Quelles ont été vos inspirations
sur 1’ile et en dehors lors de vos
études a 1’Ecole supérieure d’art ?

“Le travail de recherche de Myriam Omar Awadi
m’a tout d’abord beaucoup inspiré.e, notamment
parce qu'elle a travaillé a donner une forme plas-
tique & la parole dans une partie de son ceuvre. Je
dois aussi mentionner Aude-Emmanuelle Hoareau
avec sa performance et son ouvrage Pdle dance
philosophie, ou encore le travail du duo Aliocha
Imhoff et Kantuta Quiros, ou de Martha Rosler.
Ces artistes, ces chercheur-euses, m’ont amené a
traduire des discours et des pensées de maniére
plastique. Il est vrai que ma recherche plastique
se consacre en grande partie aux mots, aux pen-
sées, aux théories, aux discours, aux paroles, aux
voix que je m'approprie a travers les médiums de
la performance, de la vidéo, du dessin, de 1’ins-
tallation, de la photographie, du dispositif, ou
du concept. Dans plusieurs de mes productions,
des dispositifs scéniques “scénographient” des
paroles. Ces paroles partagent comme point com-
mun lavoix amplifiée, qu’elle soit politique avec
PD-Pour Demain, chantée avec I can’t live without
you, militante avec Playback de la pensée Kwir,
théorique avec Lip sync de la pensée.

Au niveau théorique, des femmes comme Asma
Lamrabet, Elsa Dorlin et Francoise Vergés m’ont
beaucoup inspiré-e, comme on peut le voir dans
Lip sync delapensée. Dans son article “Performe
ton genre, performe ta race”, Elsa Dorlin traite
notamment de la question de la performativité
du genre et de la race. Elle lie le concept de per-
formativité du genre de Judith Butler a celui de
performativité de la race de Frantz Fanon. Ce
travail est passionnant car il met en lumiére la
notion de performativité et questionne le fait
de performer le genre et les questions raciales,
qui sont en réalité des constructions sociales,
et c’est une idée qui se retrouve au centre de
mon travail.”

Vous avez initié le projet Requeer en
2019 pour votre dipléme de fin d’études
3 I’Ecole supérieure d’art. Quelle est
la nature de ce projet et comment
a-t-il évolué jusqu’a aujourd’hui ?

“Lors de mes études i 1’Becole d’art, je me suis
investi-e dans le milieu associatif, mais il y man-
quait un espace inclusif et compréhensif destiné
aux enjeux propres a la communauté LGBTQIA+
a La Réunion. C’est a cette époque que j’ai éga-
lement pris davantage conscience de 1’héritage
colonial de 1°ile et de mon métissage. En voya-
geant notamment en France et en Belgique, j’ai
compris que j’étais percu-e comme une personne
racisée/noire par une partie de la population,
alors qu’a La Réunion, dans mon environnement
social, je passais davantage pour un-e blanc-he.
J’étais donc traversé-e par plein de sentiments
qui m’ont poussé-e a produire un travail qui me
permettait de comprendre ces enjeux. Avant de
créer Requeer, j’ai découvert 1’intersectionna-
1ité, c’est-a-dire le fait de vivre simultanément
de multiples oppressions : racisme, lgbtphobie,
sexisme, etc.

Entretien réalisé en
juin 2022 par Camille
Chaumont lors de son
stage de fin d’études
au FRAC REUNION,

et complété par un
entretien réalisé

en mars 2023.
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[FIG. 1]

Brandon Gercara,
Playback de la
pensée Kwir, 2022.
Vidéo, 7 min. Salon de
Montrouge 2022

© Brandon Gercara
(Adagp, Paris).
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[FIG. 2]

Brandon Gercara,
Lip sync de la
pensée, Vue extraite
de la vidéo de

la performance

Lip sync de la
pensée, triptyque
de discours :

Asma Lamrabet,
Frangoise Verges,
Elsa Dorlin, 14 min.
2020, Collection

du FRAC REUNION
(Adagp, Paris).
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[FIG. 3]

Dispositifs Requeer,
2019, Raya Martigny,
Brandon Gercara et
Sheinara Tanjabi

© Lou-Anna Serre
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[FIG. 4]

Brandon Gercara,
Race is adrag !,
d'aprés Kama La
Mackerel, 2021,
Installation,

strass sur rideau a
frange, 100 x 400 cm
(Adagp, Paris).

“Requeer” implique 1’idée de refaire, de redé-
finir, de repenser. Le “re” fait référence a La
Réunion, mais le terme est aussi proche de “re-
quire” qui signifie nécessiter ou exiger. Requeer a
tout d’abord pris vie dans le cadre de mon dipléme
de fin d’études, sous la forme d’un espace fabriqué
en bois palette. Ce matériau d’urgence a du sens
pour moi : il est présent dans de nombreuses
luttes et est beaucoup utilisé a La Réunion dans
I’import/export. Il sert donc & la fois d’abri, de
matériau de blocage pour les routes, mais aussi
d’estrade pour des discours. C’est comme ¢a que
j’ai imaginé la performance Lip sync de la pen-
sée, réalisée sur une estrade en bois palette. Puis
s’estajouté a cela un espace de discussion, de table
ronde inclusive, d’archives et de documentation
a partir de mobiliers relationnels. Ces espaces
étaient nécessaires afin de faire exister et de do-
cumenter des questions pour 1’émancipation des
personnes LGBTQIA+ Réunionnaises, le but était
de proposer des outils pour accompagner cette
émancipation. Par la suite, Requeer est devenu
une association au sein de laquelle de nombreuses
personnes se sont investies. Avec cette associa-
tion, nous avons organisé la premiére marche
des visibilités LGBTQIA+ a Saint-Denis en 2021, et
nous organisons chaque année officiellement deux
marches, une dans le Nord et 1’autre dans le Sud
de La Réunion. Nos actions ont pour vocation de
pallier aux problématiques d’isolement et d’ex-
clusion des personnes LGBTQIA+, et de proposer
des espaces de socialisation, de visibilisation,
de discussion et de banalisation au regard de la
richesse et de la diversité de la population du
territoire réunionnais. Il s’agit d’organiser des
événements utilisant un regard plastique pour
changer les mentalités de maniére bienveillante
et faire reculer toutes formes de discriminations.

Vous étes intervenu-e plusieurs
fois & Paris dans différents cadres
afin de présenter ou de parler de
votre travail. Pouvez-vous revenir
sur vos derniers projets ?

“Dernierement, j’ai participé au Salon de Montrou-
ge, j’ai donné une conférence au Jeu de Paume, et
j’ai réalisé plusieurs performances et résidences.
Depuis plus de deux ans, je suis amené-e a faire
desallers-retoursentre La Réunion et 1'Hexagone,
pas seulement par choix mais parce que c’est iné-
vitable. Il est complexe de construire sacarriére
artistique en restant sur 1’ile car les structures
culturelles existantes restent fragiles, alors
méme que La Réunion est un des territoires ul-
tramarins les mieux lotis en termes de structures
et de financements 1iés a 1’art contemporain.

I1 faut savoir qu’on ne quitte pas La Réunion
comme on quitte une autre ville de France. Cela
a des cotlits considérables et un impact mental
pour celles et ceux qui ont toujours vécu dans
1’insularité. Je mesure la chance d’avoir été in-
vité.e dans des expositions et des conférences
qui m’ont permis de présenter et de développer
ma recherche plastique. Le fait d’étre confron-
tés a d’autres réalités en France nous permet
évidemment de mieuxr comprendre les nétres. A
La Réunion tout est a faire : il faut théoriser et
créer ses propres espaces afin de produire et de
montrer les productions liées au queer.

Au fil de ces allers-retours, j’ai découvert qu’il
Yy a une esthétique plastique en lien avec le ter-
ritoire et 1’espace. En ce qui concerne le queer,
je pense qu’on peut parler d’une esthétique de
production parisienne, qu’on ne connait pas a
La Réunion. Lors de ma participation au Salon de
Montrouge, j’ai pu constater qu’il y a une jeune
communauté d’artistes qui met sur le devant de
la scéne les luttes du féminisme, du queer ou du
décolonialisme. Ces luttes ne sont plus des sujets,
ce sont des outils dans la production. C’est-a-
dire que les concepts théoriques ont été digérés
et mis en application de facon logique. Décou-
vrir les travaux des artistes sélectionné.es pour
le dernier Salon, tels que Roy Kéhnke, Valentin
Noujaim, Fanny Souade Sow, Léo Camus, Corentin
Darré, Vir Andres Hera, Aurilian, Hanna Kokolo
ou encore Prune Phi, permet de réaliser que les
questions que 1’on traite ne sont en réalité pas
isolées. Le sentiment qu’une recherche est isolée
s’accentue dans un espace insulaire comme La Ré-
union, donc les rencontres que j’ai pu faire hors
de La Réunion me nourrissent et me permettent
d’appartenir a une famille d’artistes traitant
des mémes enjeux que moi.”

Pouvez-vous nous parler du rapport
a I’imaginaire et du recours a la
science-fiction qui sont au coeur
d’ceuvres comme Playback de la
pensée Kwir ou dans Mqajik Kwir ?

“La fiction est devenue un outil de ma recherche
depuis quelques années. Tout d’abord, Playback
delapensée Kwir est un projet qui existe en plu-
sieurs versions et en plusieurs étapes. L’idée
partait d’un discours pour une marche LGBTQIA+
fictive a La Réunion avant que nous puissions or-
ganiser la premiére réelle marche des visibilités
en 2021. J’ai écrit ce discours au moment ol le
Piton de la Fournaise était en éruption, ce qui
m’a poussé a faire des analogies entre la lutte
LGBTQIA+ et cette lave qui briile le territoire
tout en1’étendant. Aprés avoir écrit ce discours,
j’ai pu m’appuyer sur celui-ci pour organiser la
marche des visibilités de 2021 en m’en servant
comme d’une méthodologie pour avoir un impact
dans la société. Aprés la marche, j’ai imaginé une
installation a partir de ce texte, puis j’ai tourné
la vidéo finale du projet au Piton de la Fournaise.
La premiére version du projet Mgjik Kwir, que
j’ai développé en duo avec Ugo Woatzi, est une
série de sept photographies oniriques de la com-
munauté LGBTQIA+ réunionnaise. Dans sa version
augmentée, il s’agit d’un livre qui regroupera des
histoires anachroniques de sept héro.ines qui ont
pour mission de protéger leur ile des systémes
de domination, dans une période antérieure a la
colonisation de 1’1le ou dans un futur fiction-
nel. L’écriture est envisagée comme un ensemble
d’histoires, d’images, de discussions, de chants,
de poémes et de manifestations qui traitent des
problématiques propres et chéres a lacommunau-
té LGBTQIA+ réunionnaise. Ces mini-fictions sont
en réalité un prétexte pour aborder divers com-
bats qui “s’intervalorisent” car les mécanismes
de domination restent les mémes. Envisagés en
réseaux comme des multivers qui croisent nos
réalités, les portraits que dresse Mqjik Kwir per-
mettent de traiter des mouvements écologiques,
féministes, décoloniaux et queer. Le territoire
réunionnais se préte au jeu en incluant son paysage
social, physique, spirituel, magique et imagi-



naire. Chaque personnage invite a explorer ses
méthodes de résistance face a la binarité, au pa-
triarcat, au capitalisme, au colonialisme, aux
normativités excluantes, en préférant le soin du
vivant, de la magie, du collectif, de la spiritualité
et de I’hybridation. Au-deld d’un travail pédago-
gique sur les possibilités d’alliances entre les
luttes, Mqjik Kwir est la possibilité de raconter
des récits inexistants, de combler un vide dans
1I’histoire kwir par la fiction, afin de repeupler
des imaginaires collectifs traumatisés. Le projet
s’attache a fabriquer des récits d’émancipation
pour qu’ils deviennent des outils pour tous-tes.”

Vous participerez prochainement a
1’exposition Astér Atérla aux cdtés d’une
trentaine d’artistes réunionnais.es au
Centre de Création Contemporaine Olivier
Debré (CCCOD) a Tours. Qu’est-ce que

vous allez y présenter, et en quoi cette
exrposition est-elle importante pour

les scénes artistiques réunionnaises ?

“La commissaire de 1’exposition - Julie Crenn - a
fait une sélection de mes productions et a choi-
si de montrer Lip sync de la pensée ainsi qu’une
version augmentée de Race is a drag. La perfor-
mance et vidéo Lip sync de la pensée s’inspire
des shows drag queen. Le “lip sync” ou “synchro-
nisation labiale” est 1’ensemble des techniques
destinées a synchroniser les lévres et les pa-
roles. Ici, il s’agit de réactiver le discours de
féministes comme Asma Lamrabet, Elsa Dorlin
et Francoise Vergés. Mon intérét est de croiser
le féminisme islamique, le féminisme intersec-
tionnel et le féminisme décolonial car ils nous
permettent d’analyser les similarités entre les
mécanismes de domination.
Raceisadragestunrideau plastique a frangesen
suspension, sur lequel ont été collés des strass
pour former la phrase “Race is a drag”, litté-
ralement “La race est du drag”. C’est le titre
d’une série de performances de Kama La Macke-
rel, artiste mauricien.ne non-binaire. Dans ses
performances, iel fait écho aux réactions qu’iel
recoit face a ses origines.

Je pense que 1’exposition Astér Atérla sera une
bonne vitrine de ce qui se fait dans 1’art contem-
porain a La Réunion, sans pour autant en étre
un panorama. Cette exposition répond a 1’invi-
sibilisation des artistes vivant & La Réunion et
permet, je pense, d’éviter une essentialisation
ou une esthétisation des créations plastiques ré-
unionnaises car il ne s’agit que d’une sélection
d’artistes. Une exposition collective ne réglera
évidemment pas les problémes d’inégalités qui
existent entre les artistes qui vivent en France
et ceux qui vivent a La Réunion, mais elle donne-
ra la possibilité d’entrer en profondeur dans la
recherche de ces artistes. Aux travailleurs-euses
de I’art de prendre part a ce travail.” @
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SITE WEB
www.brandongercara.com
CONTACT
brandon.gercara@gmail.com
INSTAGRAM
@brandon_gercara
ATELIER A - ARTE
www.youtube.com/
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Chloé Robert

Chloé Robert est née en Bretagne
en 1986, d’'un pére réunionnais et
d’une mére pied noir. Elle a grandi
a La Réunion de ses 3 & ses 19 ans.
Elle obtient son DNSEP a 1’ENSA de
Bourges en 2010, puis retourne
a La Réunion en 2013 ou elle vit
et travaille désormais. Depuis
2014, Chloé Robert bénéficie d'une
mise a disposition d’atelier
Lerka (L’Espace de Recherche et de
Création). Ces derniéres années,
elle a pu effectuer des résidences
a Shenyang et a Pékin en Chine, a
Gaborone au Botswana, ou encore
a Tamatave & Madagascar, et
participer a de nombreux projets
surl’ile et en dehors. Elle a
également été sélectionnée pour
une résidence a l'Iconothéque
Historique de 1'0Océan Indien, oul
elle a expérimenté le collage a
partir d'images d'archives, et
mené des recherches autour de
“La tribu des invisibles”, peuple
imaginaire mystérieur et hybride.

Chloé Robert s’interroge sur la relation de
1I’Homme au monde, sur son rapportaux animauzx,
a la nature, aux autres, a 1’Univers. Elle déve-
loppe une approche instinctive de la création,
qui s’exprime par une simplicité des gestes et
des médiums qu’elle utilise, ainsi que 1’abandon
des codes académiques. Elle traite dans son tra-
vail de 1’effacement du végétal et de 1’animal, et
tente de partager un imaginaire d’une vie sauvage.

Avec quels médiums travaillez-vous ?
Quel est votre rapport a la couleur ?

“Peuimporte le médium utilisé - acrylique, encre,
craie, fusain, pixel, papier découpé -, j’ai tendance
a considérer que je dessine. Le plus souvent, je
travaille sur du papier, mais je peux également
étendre la ligne sur le mur de maniére physique
pour des peintures murales, du collage urbain,
ou pour des peintures virtuelles a travers le
vidéo-mapping sur des édifices. Je dessine aussi
sur du tissu, je fabrique des robes pelages, des
costumes hybrides, des masques d’animaux en
papier maché, etc. Je brode parfois mes person-
nages sur des tissus récupérés dans des brocantes
ou a Emmaiis.

Dans mon travail, 1’utilisation du noir et blanc,
mais aussi 1’utilisation d’autres couleurs ont
coexisté par périodes, de manieére assez équili-
brée. Récemment, j’ai eu une sorte de révélation
autour de 1’idée d’un cycle nuit/jour/nuit. Cer-
taines choses existent de facon diurne, et d’autres
de facon nocturne. Le jour et lanuit se complétent,
se succedent, se frolent. Comme 1’Homme, qui est
soumis a des phénoménes immuables (le temps
qui passe, le mouvement des planétes, la mort,
les vagues frappant incessamment les falaises de
roches volcaniques, les cyclones, etc.) malgré son
désir de tout comprendre et tout contrdler. Les
étres et les figures qui peuplent mon travail sont
dans 1’acceptation des cycles cosmiques malgré
leur émanation sauvage et brute.
Couleur/Noir&blanc/Couleur
Bruit/Silence/Bruit”

Pourquoi les animaux et plus
généralement le vivant sont-ils aussi
présents dans votre travail ?

“Je crois en eux, je crois en la vie avec tout ce
qu’elle peut avoir de violent, d’injuste, mais aus-
si de transcendant. I1 me semble que 1’Homme,
et particuliérement 1’Homme occidental, a fait
fausse route et a agi comme un sorcier qui déci-
derait d’utiliser ses pouvoirs uniquement pour
semer le chaos. Je suis tiraillée entre I’amour de
1’existence et une grande déception latente. J’es-
saie de me focaliser sur ce qui a encore une ame :
le peuple animal et le peuple végétal, qui eux, ont
sugarder une humilité propre face a la grandeur
de 1l'existence. En réalité, dans mes dessins, je
cherche autant a représenter la vie que la mort,
des morts comme des revenants qui tenteraient,
depuis leur dimension, de souffler des messages
divins. Encore faut-il tendre 1’oreille et ouvrir
son esprit pour écouter ce chant sublime.”

Vous vous exprimez aussi a travers
des dessins d’animation. Quelle
place accordez-vous a ce travail ?

“C’est encore une question d’ame pour moi. C’est
une forme de continuité logique. Je suis capable
de produire du dessin de maniére assez dense et
intense. Cela me met dans un état plus ou moins
proche de la transe, et me permet en peu de temps
d’obtenir des images vivantes. J’aime aussi 1’ef-
fet magique de 1’illusion du mouvement a partir
d’images fixes. La vie se révéle presque de ma-
niére autonome. J’explore la simplicité du trait,
la ligne vibrante, avec des moyens pauvres, pour
tenter de proposer une expérience sensible.”

Entretien réalisé
par Camille Chau-
mont en avril 2023.
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[FIG. 1 & 2]

Chloé Robert, Le
maillon interrompu
de la grande chaine
de la nature, 2018,
Vidéo, animation au
fusain, 1min4 s
(Adagp, Paris).

[FIG. 3]

Chloé Robert,
L’ombre de ta main,
2020, Encre noire sur
papier, 50 x 65 cm
(Adagp, Paris).

[FIG. 4]

Chloé Robert,
Mais dans quel
monde on vit ?,
2015, Techniques
mixtes sur
papier, 50 x 65 cm
(Adagp, Paris).

[FIG. 5]

Chloé Robert,
Au-dela de la chair
et des os, 2018,
Vidéo, animation
au fusain et voix
off, 3 min 18 s
(Adagp, Paris).
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[FIG. 6]

Chloé Robert,
Belette, 2020,
Acrylique sur
papier, 74 x 104 cm
(Adagp, Paris).
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Vous partagez également vos dessins
dans les rues, sur les murs, grace

a vos collages. Pourquoi cela est-il
important dans votre travail ?

“Le collage en petit format est une pratique d’ate-
lier un peu a part dans mon travail, car il me
permet surtout de m’amuser en explorant une
dimension kitsch assumée. Cela m’ouvre encore
plus le champ des possibles en termes d’hybrida-
tions incongrues. La palette des vivants s’ouvre
davantage, et je me laisse surprendre par des
apparitions qui surgissent un peu toutes seules.
Le collage de rue, j’en ai ressenti le besoin pen-
dant la pandémie. Cela m’a permis de retrouver
du contact avec les autres grace au partage de mes
images. Ensuite, déambuler dans la ville avec des
séries de dessins a la recherche d’espaces, coller
de maniére sauvage, étre en mesure de proposer
une petite exposition en si peu de temps, avec si
peu de moyens, c’est un rituel assez envoiitant.
Cela répond a mes désirs de partage, et permet
d’obtenir un résultat instantané et brut. Cela
agit un peu comme un révélateur photo, la ma-
gie opére, et j’ai juste envie de recommencer le
lendemain.”

Comme d’autres artistes de La
Réunion, Vous allez présenter votre
travail lors de 1’exposition Astér
Atérla au CCC OD de Tours en juillet
prochain. Qu’allez-vous y proposer ?

“Je suis en train de réfléchir a une maniére de
contaminer 1’espace, en utilisant des dessins que
j’aurai préparé sur du papier affiche, mais aussi
en peignant directement sur les murs du CCC OD.
C’est une proposition que je n’ai encore jamais ex-
périmentée. Il s’agira certainement d’une grande
béte nocturne, évoluant dans un environnement
végétal faussement accueillant, envahissant et
étouffant.” @

SITE WEB
chloerobert.wixsite.com/work
CONTACT PRO
chloerobertpro@gmail.com
INSTAGRAM
@chloerobert_fantasticplanet
ATELIER A - ARTE
www.youtube.com/
watch?v=qwBh2-09s00&t=66s
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Jean-Claude Jolet

Jean-Claude Jolet est né en 1958
a Paris. Aprés des études et une
carriére technique en métropole,
il décide de vivre & La Réunion
et démarre en 1999 une démarche
artistique arée sur la sculpture.
Il intervient depuis 2011 & UEcole
supérieure d’art de La Réunion
pour enseigner le volume. Depuis
une quinzaine d’années, Jean-
Claude Jolet développe une
réflexion sur le syncrétisme
culturel et 1identité créole. Les
médiums avec lesquels 1l travaille
sont Linstallation, la vidéo, la
photo ainsi que la performance.

Dans 1’exposition Le tropisme du
lambrequin présentée au Musée
Léon Dierx a Saint-Denis en

2013, vous rendez le lambrequin
organique. Pour quelles raisons ?

“Je travaille souvent sur des objets qui ont une
symbolique forte basée sur 1’identité réunion-
naise. Les lambrequins, par exemple, viennent
d’Europe (Bretagne, Alsace, Pays-Bas), et ont été
apportés par la mer sur cette 1le. Ils servaient
de décoration sur les bateaux, ensuite les marins
les ont déclinés sur les maisons des maitres.
Aujourd’hui, le lambrequin est devenu le fer de
lance de la maison créole traditionnelle. Auniveau
identitaire, c’est un objet qui a subi une accultu-
ration. On se trouve totalement dans le processus
de créolisation théorisé par Edouard Glissant,
le lambrequin est donc un objet qui m’intéresse
dans ce sens. Il parle de 1’histoire depuis 1’ar-
rivée des premiers colons jusqu’a aujourd’hui,
et le Conseil d’Architecture d’Urbanisme et de
1I’Environnement (CAUE) de La Réunion 1’a recon-
nu comme faisant partie du patrimoine créole.
Atravers cette exposition présentée en 2013 au Mu-
sée Léon Dierx, j’ai voulu donner aux lambrequins
une dimension plus spirituelle que décorative. En
rapprochant cet é1ément architectural du vivant
on retrouve quelque chose de 1’ordre du rituel,
il y a un rapport animiste avec la peau animale.

L'ceuvre Bismillah (Calligration)
a été présentée dans le cadre

de I’exposition Le tropisme du
lambrequin en 2013. Pouvez-vous
nous en parler plus en détail ?

“C’est une installation faite d’un moulage qui re-
présente la Reine de Saba, statue-colonne de la
collection du Musée Léon Dierx. J’ai donc emballé
ou “embaumé” ce moulage avec mes lambrequins en
peau de beeuf. Ce travail s’inscrit toujours dans
1’idée du syncrétisme culturel, je 1’ai d’ailleurs
nommé “calligration”, qui est un néologisme de
“calligraphie” et de “migration”. Cette sculp-
ture est inspirée de la calligraphie arabe, et les
lambrequins, formant les cing doigts de la kham-
sa, main de Fatma, font référence a cette idée de
mélange des cultures propre a La Réunion. Les
motifs des lambrequins rappellent également les
moucharabieh, que 1’on retrouve dans 1’architec-
ture islamique.

Le propos de cette exposition était en partie de
parler d’acculturation, qui est un processus de
modification de la culture d’un individu sous 1’in-
fluence d’une autre culture, et que je considere
comme un “sport”, d'oli la présence d’appareils de
musculation qui participent a certaines piéces.
Le lambrequin en peau se retrouve au centre de
cette idée d’acculturation, et dans 1’exposition
on peut le retrouver gorgé d’eau ou complétement
sec. Il est la métaphore de la vie et de la mort, et
sertde lien, de vecteur identitaire pour confron-
ter les objets rassemblés dans ces installations.”

Pouvez-vous également nous

parler de 1’exposition Protection
rapprochée que vous avez présentée
en 2009 au hangar D2 au Port ?

“Pour cette exposition, j’ai travaillé avec Béa-
trice Binoche, commissaire d’exposition, et la
Région Réunion qui m’a prété les nappes de fi-
lets de protection contre les éboulis. La salle
était composée de plusieurs installations monu-
mentales qui faisaient référence a la protection
physique et spirituelle de 1’1le, a la résilience,
et 2 la dualité homme-nature. Certaines de ces
installations, faites avec les filets, pouvaient
étre investies par le public, et toutes étaient
inspirées par une dramaturgie connue des Réu-
nionnais. En temps normal, les filets sont vus de
loin et sont donc inaccessibles au public, ma vo-
lonté était de les rapprocher du spectateur pour
qu’il les touche. Cette exposition a été percue
comme un temps de pause dans le scénario stres-
sant et mortel de cette falaise qui s'effrite. C’est
tout 1’inconscient collectif autour de cette route
que j’ai souhaité reprendre ici et transformer
en art résilient.

Entretien réalisé
par Julie Binet

lors d’une visite
d’atelier organisée
par le FRAC REUNION
en décembre 2021.

[FIG. 1]

Jean-Claude Jolet,
Extréme dilution,
2011, Vidéo,

36 s, Captation
photo. Collection
FRAC REUNION
(Adagp, Paris).
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[FIG. 2]

Jean-Claude Jolet,
Pression (Le piege),
2013, Installation,
sculpture en
contreplaqué,
lambrequins en
peau animale,
bande-son. Vue

de 1’exposition
individuelle Le
tropisme du lambre-
quin, musée Léon
Dierx, Saint-
Denis, La Réunion
(Adagp, Paris).
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[FIG. 3]

Jean-Claude Jolet,
World, 2013,
Tirage numérique,
3ex, 60 x 80 cm
(Adagp, Paris).
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[FIG. 4]

Jean-Claude Jolet, Ex
pét, 2009, Sculpture,
structure acier,
cire, rayon laser.
Collection FRAC
REUNION, 2020
(Adagp, Paris).
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Pour une des installations de cette exposition,
j’ai fabriqué un grand tunnel conique de filets,
inspiré des pieges a poissons appelés “vouves” a
La Réunion. En sortant de ce tunnel, le public de-
vait passer sur un bloc lumineux blanc, qui fait
écho aux marches sur le feu pratiquées par les
hindous. C’est un rituel lors duquel les croyants
marchent sur un tapis de braises de cing a six
metres, puis, a la sortie, trempent leurs pieds
dans un passage rempli de lait. Ce sont des cé-
rémonies trés communes a La Réunion, il y en a
plusieurs fois par an. Plus de trois mille per-
sonnes ont expérimenté ce tunnel interactif en
comprenant qu’il s’agissait d’une métaphore de la
circulation embouteillée de la route en corniche.

Dans l’exposition Protection rapprochée, on
retrouve également 1'ceuvre Ex Péi, qu’il faut
rattacher a ladimension de protection spirituelle
mise en avant tout au long de cette exposition. A
La Réunion, ce culte occupe une large place dans
1’inconscient collectif, comme le montre notam-
ment la figure de Saint-Expédit, avec les petites
chapelles rouges construites en son honneur le
long des routes de 1’1le. Ces édifices regoivent les
ex-voto, les priéres et les statuettes des croyants,
et symbolisent le syncrétisme religieux et cultu-
relde1’ile. La sculpture Ex Péi est le seul élément
coloré, au centre de I’installation monumentale.
Elle est surélevée par un socle et est surmontée
d’une croix. En son centre, les icones ont dis-
paru, on y trouve a la place un amas de voitures
en cire, référence aux enjeux posés par le lobby
automobile sur 1’ile.”

Vous avez également travaillé sur les
formes monumentales qui composent
les grandes jetées en béton ?

“Ce sont les tétrapodes et maintenant accropodes,
qui sont les brise-lames utilisés pour minimi-
ser I’impact des vagues et de la houle. C’est un
projet en cours qui suit 1’exposition Protection
rapprochée. J’ai été un des premiers a travailler
avec les filets sur cette notion de protection phy-
sique et spirituelle, et j’aimerais continuer ce
travail avec 1’architecture de la nouvelle route
en mer. Comme j’aime beaucoup les accropodes,
qui sont de véritables sculptures brutalistes,
je souhaiterais les transformer, avec un logiciel
3D, en signes religieux.”

En 2013, 1’exposition Extréme dilution est pré-
sentée dans la chapelle Saint-Julien de Rouen.
Cette exposition s’appuie sur le travail vidéo
réalisé par Jean-Claude Jolet 2 La Réunion. Une
installation de trois cent moulages d’ampoule en
sable compacté posés sur le sol est présentée, les
moulages d’ampoule fragiles suivent les lignes
architecturales de la chapelle et contrastent la
dureté, la froideur et la pérennité de la pierre.
L’installation vidéo est le résultat d’un travail
d’observation de la nature, une goutte de ro-
sée posée sur une feuille a duvet s’éclaire par
la réflexion de la lumiére solaire. Grice a un
sable imperméable & 1’action du feu, ainsi qu’au
rayonnement solaire, 1’artiste parvient a don-
ner 1’illusion d’une ampoule allumée et en trois
dimensions. Cette sculpture s’inscrit selon Jean
Claude Jolet dans le cadre de 1’Optic art des années
soixante, qui use de jeux de relief et de profon-
deur pour perturber la vision et la perception
mentale du spectateur, elle est inspirée égale-
ment des “Light bulb” de Jasper Johns. Dans son
travail de volume, Jean-Claude Jolet développe de-
puis toujours une recherche sur les matériaux,
car il aime ce principe philosophique Deleuzien
qui dit que la forme est tirée de la matiére. Son
travail traite également des problématiques iden-
titaires, comme le montrent les expositions Le
tropisme dulambrequin, Protection rapprochée,
ou encore 1'ceuvre Négropolitude. Ce néologisme
composé des termes négritude, métropole et at-
titude, est figé par 1’artiste dans une sculpture
givrante. Jean-Claude Jolet y exprime son ressen-
ti en tant qu’enfant de parents créoles, mais né
en métropole, et souligne I’importance pour lui
d’avoir retrouvé une forme de créolité en s’ins-
tallant a La Réunion. Il souhaite donc s’inscrire
pleinement dans cette vaste créolité et 1’abor-
der a travers sa création. @

SITE INTERNET
www.jeanclaudejolet.com
CONTACT
je.jolet@gmail.com
ATELIER A - ARTE

www.youtube.com/
watch?v=NT2TagnMHwo&t=217s
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Stéphanie Hoareau

Stéphanie Hoareau est née en 1982,
et vit et travaille ayjourd’hui
a La Réunion. Elle obtient son
DNSEP & 1’Ecole supérieure d’art
de La Réunion en 2010, puis est
enseignante en arts plastiques
et arts appliqués au Port et &
Saint-Denis en 2013-2014. De 2014
a 2020, elle enseigne le dessin
& VEcole supérieure d’art de
La Réunion. Stéphanie Hoareau
travaille principalement sur
les problématiques lides au
territoire, qu’'elles soient
naturelles ou humaines, avec
une certaine importance donnée
au paysage, ainsi qu’'d la
transmission intergénérationnelle
et aux relations familiales. Son
médium de prédilection est la
peinture, mais elle travaille
aussila sculpture, le dessin,
Vinstallation et la vidéo.

Pouvez-vous vous présenter ?

“J’aigrandia Paris jusqu’a mes six ans. J’ai bercé
mon enfance et mon imagination en peignant 1’ile
de mes origines grace a des livres ou aux photos
de La Réunion que mes parents avaient ramené
en métropole. A 24 ans, j'ai décidé de reprendre
mes études aux beaux-arts et je suis partie a La
Réunion. A mon arrivée, j’ai tout de suite voulu
reprendre contact avec mes racines. Je voulais
retrouver toutes ces images et tous ces lieux de
mon enfance que j’avais trouvé dans les livres,
mais je ne suis pas parvenue a les retrouver dans
la réalité. C’est en me baladant dans la forét de
Bélouve que j’ai retrouvé des parties de mes sou-
venirs d’enfance sur la maniére dont je percevais
1’TIle a 1’époque. Cela a permis a ma vision d’étre
rééquilibrée entre la réalité et les fantasmes de
mon enfance. La peinture que j’ai réalisée de cette
forét de Bélouve fait donc partager une immer-
sion dans le paysage par la peinture.”

Pouvez-vous nous parler de votre
projet Eloge vagabond, consacré
aux marginaux de 1’1le ?

“En 2012, j’ai décidé de m’immerger dans le quo-
tidien de certains marginaux de 1’ile, je me suis
intéressée a leur vécu, a leur vie, a leurs pen-
sées, et je lesaiinterrogés directement sur cela.
Mon objectif était de donner un visage humain a
celles et ceux qui ont eu un parcours de vie ac-
cidenté, et aux personnes qui vivent a 1’écart de
la société. De la photographie a la peinture, en
passant par la sculpture et la vidéo, je souhaite
montrer a travers différents médiums que 1’on
est continuellement confronté a leurs regards,
et eux aux ndtres.

Par exemple, il y a Charlotte qui vit prés de la
gare. Elle a toujours un poupon caché sous son tee-
shirt, qui représente toutes ses fausses couches et
la prise de ses enfants par une assistante sociale.
Jack le Fou est un personnage connu par tout le
monde sur 1’1le, mais il y a aussi Jean-Francois,
Maximin, Elyse ou encore Maximilien.

Dans la continuité de ce projet, je me suis aussi
beaucoup intéressée a ce que j'appelle “les com-
munautés inavouables”, en travaillant notamment
avec les artistes, qui représentent une autre
forme de marginalité. J’ai donc fait des portraits
de certaines personnalités fortes qui assument
leur tempérament, afin de les mettre en avant.”

Pouvez-vous revenir sur vos
expérimentations en céramique et en
dessin de ces derniéres années ?

“J’ai travaillé dans un atelier de céramique accolé
a 1’atelier de dessin ol j’ai évolué aux beaux-
arts de La Réunion, et j’y ai rencontré Migline
Paroumanou, qui est une artiste plasticienne,
performeuse et céramiste réunionnaise. On a
collaboré ensemble pendant six ans, en expéri-
mentant plein de choses, elle en céramique et moi
en dessin. On faisait tout ensemble, du moulage
au modelage. J’étais assez fascinée par la porce-
laine, mais je trouvais que c’était une matiére
plutdt ingrate et difficile & travailler. Puis, du
temps a passé, et 1’admiration que je portais a
cette matiére est restée.

Entretien réalisé
par Julie Binet

lors d’une visite
d’atelier organisée
par le FRAC REUNION
en décembre 2021.

[FIG. 1]

Stéphanie Hoareau,
Maximin, 2012,
Acrylique sur toile,
160 x 130 cm. Collec-
tion Région Réunion
(Adagp, Paris).
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[FIG. 2]

Stéphanie Hoareau,
Khais, 2021, Résine
(plasticreéte),

40 x 35 x 20 cm.
Collection privée.
Vue de 1’exposition
collective Fénoir,
commissariat
Thierry Gangate

et Marine Kerbidi,
galerie AHIO, Saint-
Denis, La Réunion,
2021 (Adagp, Paris).

[FIG. 3]

Stéphanie Hoareau,
Les sceurs, 2020,
Acrylique sur
toile, 200 x 300

cm (2 panneaux

de 150 x 200 cm).
Collection privée
(Adagp, Paris).
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[FIG. 4]

Stéphanie Hoareau,
L’anniversaire,
2018, Oxyde sur
porcelaine,
dessin, 43 x 27 cm.
Collection FRAC
REUNION (Adagp,
Paris).
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En paralléle, suite a plusieurs cambriolages,
toutes les photos de mon enfance et de ma famille
ont été perdues. En 2017, lors d’un déménage-
ment chez ma tante, je suis tombée sur deux
cartons remplis de photos de famille, dont une
photo avec mon pére qui est décédé en 2013, et
qui me tient bébé dans ses bras. Cela a entrainé
des émotions fortes, et avec du recul je me suis
concentrée sur 1’aspect plastique de ces photos,
en regardant notamment les jeux de regard que
je pouvais y trouver, mais aussi la position des
corps, la sensibilité retranscrite dans chaque
photo, et cela m’a donné envie de travailler a
partir de ces photos en utilisant la porcelaine.
Cette matiére a été une évidence pour moi, car
elle permettait de retranscrire la fragilité des
photos anciennes, mais aussi la spécificité de
leur couleur et de leur matiére.

J’ai travaillé avec Migline sur ce projet, nous
avons commencé par des émaux, mais cela n’a pas
été concluant car lorsqu’on les passe au four, la
ligne s’épaissit et devient moins précise. Ainsi,
pour reproduire des détails comme les regards,
cela ne convenait pas. Pour avoir un aspect de
dessin, et pour garder cette précision, on s’est
aidées de 1’oxyde de fer. On découpait, on grattait
au cutter et on y mettait de 1’eau afin de dessiner
sur la porcelaine brute. Toutefois, celle-ci se sa-
lit trés facilement, il fallait donc y faire treés
attention. Ensuite, on mettait la piéce a cuire
a 1200 degrés, ce qui permet une résistance au
lavage ainsi qu’une bonne conservation. La por-
celaine est réduite de 25 a 30% a la cuisson, elle
a une grande capacité de rétraction, mais cela
conserve 1’échelle des dessins puisque 1’oxyde
de fer se rétracte aussi.

Pour ce projet, j’ai utilisé uniquement des photos
de famille, avec 1’idée de graver sur la porce-
laine des scénes de la vie, de réaliser un arrét
sur image de petits moments de vie. Cela ne me
dérangerait pas d’utiliser également des pho-
tos d’inconnus, ce qui m’intéresse davantage ce
sont les jeux de regards et de corps qu’on peut
y déceler. Parfois, il y a eu des cassures sur la
porcelaine, mais grace a la technique japonaise
du kintsugi qui permet de réparer la porcelaine
avec une soudure a I’or, mes travaux ont pris de
la valeur avec ces “cicatrices”.

Quels sont vos derniers projets ?

“Dans la continuité de ce travail sur la porce-
laine et les photos de famille, je me suis servie
de ma formation en psychogénéalogie pour créer
une exposition personnelle transgénérationnelle
enm’intéressant notamment au schéma répétitif
de la famille. J’étais trés intéressée par 1’idée
de psychogénéalogie selon laquelle 95% de ce que
1’on fait, aime ou pense sont issus de notre gé-
nétique. En faisant des recherches généalogiques
dans le but de recréer mon arbre, j’ai découvert
que beaucoup de mes ancétres viennent de La Ré-
union. J’ai donc décidé de matérialiser cela en
dessinant mon arbre généalogique complet sur
une grande feuille de papier, directement a la
main et avec des annotations et des secrets que
j’ai découverts. Cela fait partie de moi, et c’est
un besoin que j’ai ressenti d’exprimer cela plas-
tiquement et graphiquement.

La sensibilité de mon travail vient principalement
de mon vécu et de mes ancétres. Je m’intéresse
beaucoup aux histoires familiales, aux secrets
de famille. En psychogénéalogie, tout est calculé
par rapport a la symbolique des prénoms, et par
rapport aux dates de naissance. Par ce biais, j’ai
par exemple appris que j’ai un frére que mon pére
a eu avant de rencontrer ma mere. Ainsi, chaque
secret pése sur 1’inconscient, et le délivrer per-
met d’ouvrir une porte positive sur la vie. Plus
je regarde des photos et travaille dessus, et plus
des souvenirs d’enfance me reviennent. Ce sont
pour la plupart des souvenirs agréables qui me
rappellent certaines sensations que j’ai pu avoir
plus jeune, et que j’avais oubliées a la suite de
divers traumatismes. Mon travail de plasticienne
me permet donc de matérialiser mes souvenirs
réels ou fantasmés, de raconter et de recréer ma
propre histoire par rapport a mes souvenirs.
Par exemple, lorsque j’ai réalisé la sculpture
des billes lumineuses de Khais, des souvenirs de
chansons me sont revenus, qui m’ont tellement
marqués quand j’étais petite que ma production
plastique s’est construite avec ces images. En 2021,
j’ai également effectué un moulage du buste de mon
neveu Khais, sur lequel j’ai calqué 1’expression
et le regard de mon pére. Ce sont deux généra-
tions différentes avec la méme génétique, et les
mémes problémes psychologiques, il y a donc une
connexion entre ces deux personnalités ambigués.
Une maladie mentale touche plusieurs membres
de ma famille, y compris mon pére, ma sceur, et
mon neveu Khais, ainsi, cela s’intégre inévita-
blement dans mon travail et mes recherches en
psychogénéalogie. La transmission intergénéra-
tionnelle est donc au centre de mon travail, tant
en ce qui concerne les aspects physiques que les
constructions psychiques.” @

CONTACT
fanyta974@hotmail.fr
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Sanjeeyann
Paléatchy

Sanjeeyann Paléatchy est né en 1989
au Port (La Réunion). Sanjeeyann
passe son enfance dans son jardin
a jouer avec des plantes, a leur
préter sa parole, d les diviniser
et a organiser des rituels afin
de vénérer les arbres de la cour,
en résonance avec le contexrte
hindouiste dans lequel il grandit.
Dés1’dge de 5 ans, 1l fréquente
1Vashram du Port, oti 1l a acecés a un
enseignement spirituel hindou.
C’est aussi devant les peintures
mythologiques hindoues de
Patrick Nantaise qu'il construit
son enseignement. De 2008 a 2014,
1l étudie & UEcole supérieure
d’art de La Réunion. Les médiums
qu’il utilise principalement sont
Vinstallation et la photographie. Il
questionne le vivant, la matiére, le
spirituel, mais aussi le territoire.

Avec quel(s) médium(s) travaillez-vous
? Quel est votre lien avec le vivant

et comment est-il arrivé au centre

de votre travail ? Quelle est la

place de la spiritualité dans votre
travail et dans votre vie ?

“Grace a 1’enseignement spirituel que j’ai recu
pendant mon enfance, je me suis vite rendu compte
qu’il est partout question de la forme et de 1’in-
forme, que le divin est considéré comme une
substance informe, et qu’il est invoqué dans des
formes spécifiques pour des pouvoirs et des at-
tributions particuliéres. J’ai ancré ma pratique
artistique dans ma passion des plantes, ma spi-
ritualité, et la maniére d’exprimer la dévotion
de maniére chaleureuse et abondante dans 1’hin-
douisme. Ce sentiment du sacré est intervenu
trés vite chez moi, je 1’ai retrouvé au temple,
a I’ashram, mais aussi dans le jardin quand j’y
passais du temps seul.

Quand je suis entré aux beaux-arts, je me suis
tout de suite orienté vers le volume et les ins-
tallations, car 1’espace est primordial pour moi.
L'ceuvre en elle-méme ainsi que sa création le sont
également, mais 1’espace 1’est davantage, et le jar-
din m’a beaucoup aidé pour cela, car chaque chose
a sa place dans un jardin : il est déja question
d’un certain agencement, comme dans un temple.
La lumiére arrive trés vite dans mon travail, car
je me suis rendu compte que 1’utilisation du vé-
gétal ne peut pas fonctionner sans lumiére. La
lumiére vient figer et poser les choses, elle me
permet de sculpter le végétal, et de rendre une
sculpture douce et vaporeuse. La photographie
intervient aussi rapidement dans mon travail.

J’ai beaucoup utilisé mon corps dans mes pro-
ductions afin d’étre confronté au monde autour
de moi et aussi dans une démarche shamanique.
I1 est question de faire passer des informations
d’un monde & un autre : du monde vivant, de la
nature, a celui d’une compréhension humaine,
d’une salle d’exposition. Il s’agit de ramener ce
sentiment de sacré avec moi en donnant forme
aux végétaux, et donc de déplacer le monde végé-
tal de son milieu naturel et de le ramener dans
une autre forme, qui passe souvent par 1’accu-
mulation et 1'assemblage d’une grande quantité
de végétaux. La lumiére arrive ensuite pour don-
ner une dimension sacrée a 1'ceuvre. J'utilise
notamment beaucoup de mauvaises herbes, que
1I’onad’ordinaire 1’habitude de mépriser, et j’en
fais des é1éments sacrés. Ma premiére exposi-
tion solo Immanence traitait de cela : j’ai pris
des fataques, des graminées, des zoumines, qui
sont des herbes qui poussent trés rapidement,
et j’en ai fait des étres respectés. Cela permet
donc de changer les rapports que les gens ont
avec la nature et les végétaux avec lesquels ils
cohabitent tous les jours, mais qu’ils oublient
de considérer. Je dis souvent qu’il faut “rehaus-
ser les regards™, et cela consiste a regarder les
choses différemment, et grace au sacré, a ajou-
ter un sentiment de respect. Nous vivons dans
une époque ol il est extrémement urgent de se
rappeler de cela afin de prendre soin de la nour-
riture qui nourrit le ventre et 1’esprit, mais
aussi de la terre, et des uns les autres. Je pense
aussi que nous avons beaucoup a apprendre des
végétaux, et j’ai la chance de faire de 1’art pour
trouver une nouvelle forme a 1’aventure spiri-
tuelle que je vis. Avec 1’art, j’ai I’impression de
donner un champ supplémentaire & ma pratique
de I’hindouisme.”
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[FIG. 1]

Sanjeeyann
Paléatchy, Invoca-
tion, Mafate, 2013,
Tirage numérique,
150 x 100 cm
(Adagp, Paris)

© Virginie Nododus
(Adagp, Paris).

[FIG. 2]

Sanjeeyann
Paléatchy, Erik, Les
marais de Bourges,
2020, Photographie,
100 x 150 cm (Adagp,
Paris). Collection
FRAC REUNION.
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[FIG. 3]

Sanjeeyann
Paléatchy,
Immanence, Des
rencontres dans
le vide, 2016.
Cité des Arts de
Saint-Denis,

La Réunion
(Adagp, Paris).
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[FIG. 4]

Sanjeeyann
Paléatchy, Trimurti,
2014, Installation,
vide, fleurs, braises
(Adagp, Paris).
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Vous avez participé a 1’exposition
Mutual Core commissariée par Julie
Crenn en 2021-2022, en produisant des
photographies. Pouvez-vous nous en dire
plus sur ce projet et sur 1’importance
d’avoir une exposition comme celle-ci
(sur le vivant) a La Réunion ?

“En 2020, j’ai commencé une série de photographies
que j’aiappelé Véli, qui est une entité protectrice,
une gardienne. Dans ces photographies, je fais ren-
contrer un étre humain et un milieu naturel, et le
végétal et moi-méme sommes des intermédiaires
permettant de générer une nouvelle identité née
de cette rencontre. On peut voir dans ces étres
hybrides des shamans, des présences de lanature,
ou encore ceux que 1’on appelle “le peuple invi-
sible”. Encréant un maillon direct entre le régne
végétal et nous, mammiféres humains, on se rend
compte que beaucoup de savoirs peuvent passer
d’un monde a 1’autre et que nous pouvons créer
de nouveaux personnages grace a ces partages. Je
me crée donc un panthéon intime et sacré de pré-
sences, d’étres qui m’accompagnent au quotidien.
C’estintéressant de le créer en collaboration avec
d’autres étres humains, car ils incarnent eux-
mémes des personnages, ces photographies sont
performatives et méditatives. C’est un long pro-
cessus, par exemple, le temps de confectionner
les colliers peut prendre une semaine, et le re-
couvrement du corps peut prendre une matinée
ou une journée entiére. C’est donc de 1’ordre du
rituel pour chaque photo.

J’ai commencé cette série en juin 2020 a Bassin
Long avec Emma Di Orio, qui est une artiste réu-
nionnaise, puis en septembre suivant j’ai effectué
une résidence au Transpalette & Bourges et j’ai
réalisé la photo d’Erik Noulette dans les marais
de Bourges. Je vais compléter cette série pour
1’expositiondstérdtérla avec deux ou trois nou-
velles photographies. La photo d’Emma Di Orio a
été montrée lors de 1’exposition Mutual Core a
1I’Artothéque du Département de La Réunion, et
c’était une superbe exposition. Je pense qu’il est
important de voir qu’il se passe toujours plein
de choses sur la scéne artistique réunionnaise.
L’1le est trés présente, elle s’impose tellement
par son magnétisme, sa force tellurique, sa phy-
sicalité, que consciemment ou inconsciemment,
lesartistes créent avec tout cela. Avoir une expo-
sition qui témoigne des différentes expressions
de cette force est essentiel. En regardant le tra-
vail de différent-es artistes réunionnais.es, on
voit bien comment 1’1le vient signer les ceuvres
elle aussi. Le nom de I’exposition ledit:ilyaun
noyau commun, quelque chose qui nous unit, et
AsterAtéria est un prolongement logique de cela.”

Pourquoi est-il important de réunir
autant d’artistes réunionnais.es dans
le cadre de 1’exposition Astér Atérla ?

“L’identité indo-océanique et plus spécifique-
ment réunionnaise n’est pas du tout évidente
et considérée sur la scéne artistique interna-
tionale. Beaucoup d’artistes métropolitains et
surtout parisiens m’ont déja dit que je faisais
de I’art pour mes semblables, et que cela n’in-
téresse personne en dehors de La Réunion. Mais
pourquoi mon art ne pourrait pas exister ail-
leurs ? Je parle de nature, du microcosme qu’est
La Réunion, mais qui parle largement a toutes les
échelles en dehors méme du territoire. Gilles
Clément a par exemple pensé son concept de “jar-
din planétaire” aprés sa premiére venue a La
Réunion. L’ile nourrit les esprits et les gestes,
les paysages y sont incroyables, le magnétisme
y est trés fort, et la culture, les gens, les lan-
gues, les croisements, le fait que ce soit un lieu
de passage, tout cela est au cceur de 1’1le. Les ar-
tistes en sont les premiers témoins, etilsetelles
rendent ensuite tous ces savoirs, les exportent
et raménent leur sensibilité dans cette lecture
de nos mondes, d’oli I’importance d’exporter les
artistesetl’art. Cela permet de ramener les gens
a des sentiments qu’ils ne connaissent pas mais
qu’ils sont capables d’éprouver et de vivre. L’es-
pace d’exposition est donc trés important pour
moi car il me permet d’isoler des (micro)phé-
nomenes que j’ai pu rencontrer dans la nature,
et les mettre en évidence en les sublimant par
la scénographie, la lumiere, 1’accumulation, ou
d’autres procédés qui me sont propres. Cela rend
le végétal loquace.”

Vous avez également pu réaliser
une résidence a la Cité des Arts de
Paris il y a quelques mois, qu’est-ce
que cela vous a apporté au niveau

de vos recherches artistiques ?

“Avant cette résidence, j’avais mis en standby ma
pratique artistique pendant trois ans, j’ai donc
pu de nouveau retrouver une démarche de créa-
tion et de recherche. J’y ai axé ma recherche sur
les gravures botaniques d’époque, j’ai donc passé
beaucoup de temps dans des bibliothéques et des
librairies a larecherche de planches botaniques,
de motifs, de formes, et d’études scientifiques
sur le végétal. Je me suis beaucoup baladé, pour
découvrir un paysage que je ne connaissais pas,
un paysage européen et occidental. Avec ces re-
cherches, j’ai pour projet la création d’espaces
dédiés a la méditation, comme des sculptures
géantes a échelle 1, qui permettraient de s’im-
merger dans la structure interne des plantes et
des fleurs, et de mieux comprendre les textures,
les formes, les couleurs, et les effets de transpa-
rence. J’aimerais donc créer des volumes inspirés
de ces recherches, en tissu ou avec d’autres végé-
taux laissant passer la lumiere, afin de recréer
ces ambiances. J’aimerais aussi que les specta-
teurs.rices puissent communiquer sur ce qu’ils
ont vécu et ressenti a travers cette expérience.”



Vous avez aussi proposé un commissariat
d’exposition pour le FRAC REUNION avec
1’exposition Lé vivan ! Pouvez-vous

nous parler de ce projet ?

“L’exposition Lé vivan ! est une commande que
le FRAC REUNION m’a passée suite i une sollicita-
tion de la ville de La Possession pour créer une
exposition autour de la photographie et de 1’en-
vironnement dans le container Frac Bat’ Karé. Je
me suis donc plongé dans la collection du FRAC
REUNION et j’ai fait une sélection d'ceuvres qui
sont des expressions d'artistes ayant abordé la
nature comme terrain de jeu, comme matériau,
comme médium. Ma scénographie intervient ici
comme un espace sacré, le statut des ceuvres y
est changé puisqu’elles sont nichées comme des
icOones ou des idoles. On y retrouve les oeuvres
de Kid Kreol & Boogie, Youssouf Wachill (photo-
graphe mauricien), Malcolm De Chazal (peintre
mauricien), Rina Ralay Ranaivo (artiste malgache),
Philippe Gaubert (photographe francais ayant dé-
ployé une pratique photographique documentaire
2 La Réunion et a Madagascar), et Edith Dekyndt
(artiste plasticienne belge). Il est donc ques-
tion d’artistes qui prétent leur voix au végétal,
et plus largement a la nature. Ils apportent un
souci particulier d’attention, et disent aux spec-
tateurs qu’il faut ralentir, prendre le temps,
regarder, préter son coeur, ses oreilles et sa
voix aux plantes, au vent, d’olt la construction de
1’exposition comme un espace sacré dans lequel
les spectateurs.rices viennent pour recevoir ce
propos.” @

SITE WEB
www.sanjeeyann.com
CONTACT
sanjee.atchy@gmail.com
INSTAGRAM
@sanjeeyann
ATELIER A
www.youtube.com/
watch?U=PWtaGIeQ1js&t=2368
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Prudence Tetu

Prudence Tetu est née & La Réunion
en 1996. Elle se définit comme une
artiste pluridisciplinaire et
décoloniale qui a grandi, vit et
produit ayjourd’hul & La Réunion.
Elle est diplémée de UEcole
supérieure d’art de La Réunion.
Elle travaille avec différents
médiums, ce qui importe pour
elle étant le message transmis &
travers le médium. Ce symbolisme
s’exprime notamment A travers
la peinture, les pratiques
textiles telles que la broderie
et la couture, et linstallation.

Pouvez-vous nous parler de votre
travail et de I’importance des questions
décoloniales dans celui-ci ? Quels
autres enjeux vous tiennent a coeur ?

“Dans mon travail, je parle de sujets divers, mais
particuliérement de 1’identité. Ma recherche est
centrée sur le fait de parler du monde. Je ques-
tionne aussi beaucoup le médium que j’utilise.
Depuis maintenant quatre ans, j'utilise beaucoup
les pratiques textiles : la broderie manuelle, la
couture, etc. La couture est une pratique qui a
une histoire au-dela du mythe de Pénélope car elle
a été imposée aux femmes depuis 1I’Antiquité en
tant que méthode de soumission afin de les occu-
per et les distraire. Mais les femmes ont su se
1’approprier et en faire un instrument d’éman-
cipation. C’est aussi une pratique qui réunit les
femmes peu importe leur classe sociale ou leur
ethnie. Au sein de 1’art contemporain, de nom-
breuses critiques avaient été adressées dans les
années 1970 2 Annette Messager et d’autres artistes
utilisant la couture comme médium, alors qu’en
réalité la couture était déja présente au niveau
politique dans des mouvements comme celui des
Suffragettes. Aujourd’hui, malgré 1’émergence
des questions queer, de genre et décoloniales, on
a tout de méme tendance a genrer les choses, les
pratiques, les médiums. Ailleurs dans le monde,
pourtant, onade nombreux exemples de lacouture
comme étant une pratique également masculine,
ou méme familiale.

Créer une ceuvre implique pour moi de délivrer
également un discours sur le médium lui-méme,
et les questions décoloniales doivent se placer
au-dela de cela. Il faut décoloniser sa maniére de
penser, son discours et son regard en évacuant les
clichés. Pour moi, le plus important est de parler
de I’humain de maniére égalitaire et sincére. Le
lien pour soulever ces questions est le médium,
la broderie que j’utilise comme une écriture, et
le lien humain aussi, le fait que ce soit une per-
sonne et pas une machine qui brode. La broderie
et les fils utilisés dans mes ceuvres sont aussi

une maniére de dire que tout a un lien, que tout
fait sens, cela fait référence au fil d’ariane et a
la connexion entre toutes mes ceuvres.

Pour prendre des exemples de la maniére dont
j’aborde ces problématiques dans mon travail, je
peux mentionner 1’ceuvre Les poingslevés, quiest
une grande peinture en noir et blanc avec de gros
poings d’une soixantaine de centimeétres. Cette
peinture représente une manifestation, un sou-
lévement sans indices spatio-temporels, et donc
un moment universel qui aurait pu se dérouler
n’importe oli dans le passé, le présent ou le futur.

Un autre travail est les séries d’écharpes. Par
exemple, la série Mi1é / Je suis / I am repré-
sente des écharpes comme celles que 1’on voit
dans les défilés de miss ou dans la politique. Je
m’approprie cet objet et le détourne pour en
faire des banniéres ou un instrument de commu-
nication me permettant d’y poser des slogans.
Une autre série s’appelle I'm not your negro!, en
référence a James Baldwin, car c’est une phrase
qui m’a énormément marquée de par 1’intensité
et la force de cette revendication a 1’époque. Le
message est de rejeter la définition ou 1’identi-
té qui a été créée dans le regard de 1’autre, de
dire explicitement “Je ne suis pas ton négre, je
me définis moi-méme, et je suis un humain”. Je
décline ce slogan sur plusieurs écharpes et avec
différents matériaux: un tissu inspiré des sa-
ris malbars, un tissu salouva, un tissu lamba
malgache, le tissu des jupes maloya, un tissu de
Martinique, le karabela qui est le tissu tradi-
tionnel haitien, etc. L’idée est de représenter
le plus de peuples noirs, et donc de décoloni-
ser et déconstruire cette identité raciale. Une
autre série est Mi 18 pa gros blan! qui veut dé-
construire 1’identité coloniale que 1’on rattache
aux “gros blancs”. Les “gros blancs” constituent
une classe sociale a part a La Réunion : ce sont
des personnes blanches riches racistes qui ne
veulent pas se mélanger aux autres, notamment
aux peuples noirs et chinois trés présents sur
1’ile, dans le contexte post-abolition de 1’esclavage
a La Réunion. Derriére le terme de “gros blancs”
aujourd’hui, il y a 1’idée de rattacher un corps
blanc a une identité coloniale. Il faut relativiser
celatoutengardant en téte 1’histoire esclavagiste
de La Réunion, car tous les descendants de “gros
blancs” n’ont pas directement participé a cette
histoire coloniale. Le but de ces séries est donc
de déconstruire les identités, de les décoloniser
et de les libérer de certains carcans.

Dans mon travail, j’essaie aussi de questionner
les symboles qui nous entourent. J’ai notamment
beaucoup travaillé sur le drapeau, car a La Réunion
nous avons le drapeau officiel francais - le drapeau
tricolore -, mais nous avons aussi d’autres dra-
peaux plus en lien avec 1’1le et qui représentent
son histoire. Le drapeau le plus connu repré-
sentant La Réunion est Lo Mavéli (avec le volcan
rouge et les rayons de lumiére sur fond bleu),
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[FIG. 1]

Prudence Tetu, MI LE
/ IAM / JE SUIS. Série
I'M, 2018-présent,
Broderie main,
couture, tissus
traditionnels,

fil coton perlé,
frange, broderie
anglaise, perle.

[FIG. 2]

Prudence Tetu,

In tapi militan,
2022-présent,
Technique du tapis
mendiant, broderie.
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[FIG. 3]

Prudence Tetu, Sé
kwé out drapo pou la
Rényon ? / Ce serait
quoi ton drapeau
pour la Réunion

? 2019-présent,
Technique variable,
couture, peinture.
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[FIG. 4]

Prudence Tetu,

My little militant
box, 2019, Broderie
sur boite en
métal, bobines

de fil, aiguille,
nappe en satin.
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créé par Guy Pignolet. C’est aussi un drapeau que
1’on peut critiquer, notamment car il véhicule un
cliché de I’exotisme de 1’1le tropicale volcanique
mettant en avant une forme de vivre-ensemble
idéal. Chaque drapeau a ses défauts, donc j’ai dé-
cidé d’en inventer un autre, puis d’en faire une
ceuvre collaborative pour laquelle n’importe qui
connaissant 1’histoire et la culture de 1’1le peut
participer. Sé kwé out drapo pour La Rényon ? pose
laquestion de la maniére dont les gens imaginent
le drapeau représentatif de 1’1le. Tout le monde
a donc une liberté de parole dans la création de
ces drapeaux, permettant de proposer comme al-
ternative une multitude de drapeaux a 1’image
du caractére pluriel de 1’1le.”

Vous avez récemment présenté des
ceuvres lors d’une exposition dans

le container du Frac, intitulée Le
soulévement du point. Pouvez-vous
nous parler de cette exposition et du
travail que vous y avez proposé ?

“Cette exposition est destinée a la diffusion
d'ceuvres opérée par le container du FRAC REU-
NION - le Frac Bat’ Karé -, et contient des ceuvres
qui traitent de militantisme, de soulévement, de
révolte mais aussi d’identités plurielles. On re-
trouve dans cette exposition Les poings levés,
qui joue sur 1’orthographe du mot “point/poing” :
c’est un soulévement du poing par le point de
couture. L’exposition est née d’une demande d’un
établissement dans le Sud de 1’ile qui souhaitait
aborder grace a une exposition des thémes comme
la laicité et 1’identité. Au niveau des ceuvres, en
plus de l'ceuvre Les poings levés, on retrouve
certaines des écharpes brodées, mais aussi des
ceuvres plus petites comme Mon petitlivre rouge.
Cette ceuvre s’inspire du petit livre rouge de Mao
Zedong, qui est encore un instrument de propa-
gande si fort qu’il s’est presque hissé au rang de
religion en étant un des livres les plus vendus au
monde, aux cotés du Coran et de 1la Bible. Je m’in-
téresse beaucoup a la propagande, car on la voit
généralement comme quelque chose de négatif,
alors que c’est un instrument de communication
extrémement efficace. C’est pour cela que je me
1l’approprie dans une certaine mesure dans mes
ceuvres : avec mes slogans on pourrait parler de
propagande textile. Dans ce petit livre rouge qui
garde le méme format que celui de Mao, toutes
les pages sont rouges et vierges. Mon but est de
montrer la valeur du rouge, qui est une couleur
trés présente dans mon travail depuis sept ans,
et qui a été la premieére couleur que j’y ai intro-
duite aprés le noir et le blanc. Je lie souvent le
rouge au militantisme, mais cela peut aussi faire
référence aux ouvrages de Michel Pastoureau qui
permettent de replacer les couleurs dans des
histoires et des contextes afin de montrer leur
richesse. Ainsi, cette ceuvre peut étre vue comme
un carnet militant, ou alors un livre d’amour et
de passion, I’interprétation est libre. J’en avais
réalisé une grande quantité et j’en avais distri-
bué a de nombreuses personnes, mais au final il
ne m’en a resté que trois : ceux que j'expose ici.

Une autre ceuvre proposée dans cette exposition
s’intitule My little militant box : c’est une boite
de couture entrouverte avec des pelotes rouges de
broderie, un dé a coudres et une aiguille a 1’in-
térieur. La boite est brodée avec 1’inscription
“My little militant box™, avec 1’idée de montrer
que gréce aux pratiques textiles je peux parler
de sujets trés différents. La broderie et la cou-
ture sont mon fil d’ariane, et 1’aiguille, selon la
maniére dont je 1’utilise, peut devenir une arme
jusqu’a percer le métal pour graver certains mots.
Aprés mon DNSEP, j’ai recu beaucoup de critiques
sur le fait que je me reposais trop sur ma boite
de couture et sur la broderie, ce qui m’a conduit
a imaginer cette ceuvre pour réaffirmer tout ce
que me permet d’exprimer cette pratique en ré-
alité. Enfin, ce travail aborde aussi les clichés
1iés 2 la couture et a la féminité, a la douceur, a
la retenue, etc.”

Qu’est ce que vous allez présenter
pour 1’exposition collective au CCCOD
de Tours ? Est-il important selon
vous de réunir autant d’artistes
réunionnais.es et pourquoi ?

“Je pense qu’il est important de réunir autant
d’artistes réunionnais.es en métropole car cela
permet a un territoire qui se situe a des mil-
liers de kilométres de La Réunion d’accueillir un
bout de la scéne artistique réunionnaise, et d’en
apprendre davantage sur les enjeux politiques,
culturels et sur les questionnements du terri-
toire. Pour moi, c’est une nouvelle expérience
que je vois comme quelque chose de trés fort. En
ce qui concerne les ceuvres que je vais y présen-
ter, il y aura une série d’écharpes brodées a la
main, et un tapis militant. Pour le tapis mili-
tant, je reprends la technique du tapis mendiant
et le réalise a la main, avec des tissus récupé-
rés, car cela fait partie de 1’histoire du tapis
mendiant. L’idée est de parler du monde, sans
prétention, avec chaque petit hexagone qui re-
présente une pancarte de manifestation que 1’on
a pu voir dans le monde & un moment donné, peu
importe le territoire et 1’époque. Ce sont des
combats tres différents qui sont abordés : le
mouvement des Suffragettes, la dénonciation de
la guerre du Vietnam, des soulévements en Mar-
tinique, en Guadeloupe, a Haiti ou a La Réunion,
le mouvement des gilets jaunes, etc. Ce sont des
choses que les gens ont envie de transmettre ou de
crier, descris de détresse ou d’espoir. Francoise
Vergeés dit que “Quand les personnes opprimées
deviennent libres, tout le monde est libre”, et
c’est cette idée qui m’a donné envie de montrer
dans cette ceuvre que les libertés ne sont pas ac-
quises partout de la méme maniére et dans la méme
temporalité, et qu’il reste de nombreuses luttes
a mener. Enfin, le fait d’utiliser la technique du
tapis mendiant fait référence a la richesse du
métissage a La Réunion qui crée une certaine plu-
ralité et une ouverture. Edouard Glissant parlait
du “tout-monde”, et bien pour moi La Réunion est
un de ces espaces du tout-monde.” ®

CONTACT
tetu.prudence@gmail.com
INSTAGRAM
@tetu.prudence
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Kako & Stéphane Kenkle,
La Kour Madam Henry

- Tetflér, 2022, Série

de diptyques de tirages
numériques (3 ex),
dimensions variables
(Adagp, Paris).
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par Julie Binet en
décembre 2021, et
complété par un
entretien réalisé
par Camille Chau-

mont en avril 2023.
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Julie Crenn est historienne, critique d’art et
commissaire d’exposition indépendante. Depuis 2018,
elle est commaissaire associée a la programmation du
Transpalette, Centre d’art contemporain de Bourges.
Julie Crenn se définit comme écoféministe dont la
pensée est intersectionnelle et nécessairement
politique. Elle a effectué une these en 2012 sur

les pratiques textiles contemporaines et sur les
manieres dont les artistes parlent de leur histoire,
de la mémoire collective et politique, de féminismes
et de pensées décoloniales a travers des matériaux
souples. Julie Crenn a été invitée en 2015 par Béatrice
Binoche - directrice du FRAC REUNION - 3 venir
rencontrer des artistes réunionnais.es et a visiter
leurs ateliers.

Aprés ce premier contact avec les scénes
réunionnaises, Béatrice Binoche 1ui a proposé un
projet d’exposition collective intitulé Ou poser la
téte? en 2015, ou 1’idée était de croiser des ceuvres
de la collection du FRAC REUNION, des ceuvres d’autres
artistes réunionnais-es ainsi que d’artistes basé-es
en France comme Raphaél Barontini, Pascal Lievre ou
Giulia Andreani. Le projet s’est ensuite poursuivi

a I’Institut d’art contemporain de 1’océan Indien

a 1’Ile Maurice. En paralléle de ces projets, Julie
Crenn a commencé a écrire des textes pour certain.es
artistes réunionnais-es, car beaucoup manquaient

de textes critiques leur permettant de présenter
leur pratique, de candidater a des résidences, a des
bourses ou a d’autres projets.

Fin 2021, pour les 30 ans de 1’Artotheque du
Département de La Réunion, le FRAC REUNION était
invité a proposer une exposition intitulée Mutual
Core dont Julie Crenn était la commaissaire, elle était
interviewée par Platform a cette occasion.



Pouvez-vous
nous donner
votre définition
de 1’éco-
féminisme ?

Pouvez-vous
nous parler de
1’exposition
Mutual Core
proposée a
1I’Artothéque du

Département de La
Réunion en 2021 et

2022 7

Cette exposition
met-elle en
lumiére ce lien a
la nature qui est
souvent perdu
aujourd’hui ?
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“L’écoféminisme est un mouvement qui est né dans
les années 1970 en France sous la plume et les en-
gagements de Francoise d’Eaubonne. C’est la prise
de conscience que les femmes comme le vivant sont
des ressources a exploiter, a violer, a coloniser.
Lorsque 1’on défend les questions des droits des
femmes, il Yy a une logique intersectionnelle a
croiser les luttes écologiques et féministes.”

“Mutual Core a réuni 17 artistes réunionnais.es au-
tour de la question du vivant a La Réunion. J’ai pris
conscience au fil des discussions et des rencontres que
beaucoup d’artistes sur 1’ile travaillent en conscience
a partir du vivant, avec une relation qui peut étre
écoféministe et spirituelle. J’ai donc pris conscience
du contexte, des lieux de vie et d’existence des
artistes, et des maniéres dont ils et elles prennent
soin du vivant et 1’incorporent dans leurs ceuvres.
Certaines ceuvres ont été spécifiquement réalisées
pour 1’exposition. Clotilde Provansal a par exemple
réalisé une sculpture vidéo avec un endoscope en
allant sous 1’écorce des arbres mais aussi contre sa
propre peau afin de mettre en avant un corps com-
mun. Kid Kreol & Boogie ont quant a eux réalisé une
photographie sous la forme d’une installation en la
placant au milieu d’un mur recouvert de feuilles de
bananier qui ont séché au cours de 1’exposition. La
photographie qu’ils ont prise montre un person-
nage lui-méme habillé de feuilles de bananier, qui
représente un esprit, un gramoun, un ancétre. Cela
traduit donc la relation spirituelle entretenue avec
1’ile notamment en fabriquant des formes anciennes
qu’ils et elles ravivent a travers leur travail.”

“J’ai banni le mot “nature” de mon vocabulaire pour
une raison simple: c’est un concept totalement oc-
cidental qui est opposé constamment a la notion de
culture. Finalement, lorsque 1’on parle de nature,

on ne 1’entend que dans une dynamique de domination
(des ressources a exploiter et a détruire). Je préfere
le terme “vivant” pour parler d’un tout, de ce noyau
mutuel - pour reprendre le titre de 1’exposition -,
et cela correspond aux pensées écoféministes. Parler
de “nature” revient a entretenir des rapports de
force que je m’emploie a combattre au quotidien.
Dans Mutual Core, les artistes qui s’attachent

au territoire ont tous-tes un point commun: la
conscience de vides immenses qui engendrent

des fantasmes. Par exemple, on ne sait pas s’il y
avait des “humains” avant la colonisation de 1’ile,
puisqu’il n’existe pas de preuves archéologiques

de présence humaine a La Réunion. Les fantasmes

Quelle est

la place de
1’esclavage et de
la colonisation
dans le travail
de ces artistes ?
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ouvrent des espaces aux imaginaires artistiques.

Les artistes créent ainsi des 1égendes, des mythes,
des personnages, des objets ou des rituels. Je

pense notamment a 1’artiste réunionnaise Gabrielle
Manglou qui travaille a partir d’absences, de 1’in-
visible, pour fabriquer une histoire commune
réunionnaise, indo-océanique ou francaise; ou a

Kid Kreol & Boogie qui travaillent sur la Lémurie
comme étant le début de 1’histoire de La Réunion.

I1 y a aussi une nécessité de mémoire collec-

tive, de représentation et d’identification par la
langue, 1’image et le corps. Par exemple, Brandon
Gercara et Abel Techer sont en train de créer des
modéles de représentation queer/kwir. Avant ce
travail collectif, les questions Kwir étaient invi-
sibilisées, et méme si elles étaient en réalité bien
présentes, elles ne pouvaient pas exister ici.

Un autre sujet important est celui de 1’impossibilité
d’atteindre aujourd’hui 1’autonomie alimentaire a La
Réunion a cause de la monoculture de la canne a sucre.
Toutes ces terres pourraient en réalité étre consa-
crées a 1’élevage, aux fruits ou aux 1égumes, d’autant
plus que la nourriture colite beaucoup plus cher a

La Réunion car tout est importé. Dans 1’exposition,
les deux photographies des artistes Kako & Stéphane
Kenkle traitent de cela. Sur un terrain appartenant

a la famille de Kako - la Kour Madame Henry -, les
deux artistes ont déplanté la canne a sucre et tra-
vaillé la terre pour y installer un immense potager.
Depuis quelques années, ils y plantent des arbres
endémiques dans 1’idée de recréer une forét primaire
pour les générations futures. Cela permet de faire
prendre conscience de la question de la non-autonomie
alimentaire. Pendant 1’exposition, les visiteurs-euses
peuvent goliter aux produits du potager et retrouvent
ce sens premier qui est celui de cultiver, de cueil-
lir et de consommer les produits de la terre.”

“Comme la société actuelle repose sur 1’histoire
coloniale, les artistes en parlent par le biais de

leur corps, de leurs histoires, de leur territoire. La
langue créole a été réprimée pendant longtemps pour
que la langue francaise s’impose. I1 y a notamment
une idée selon laquelle la culture créole a été humi-
liée et méprisée, et dans de nombreuses ceuvres et
démarches artistiques, les artistes revendiquent une
réappropriation de la culture créole et de la langue.
Toutes ces questions sont trés politiques et font par-
tie intégrante des pensées décoloniales, avec pour but
d’ébrécher la structuration coloniale de la société.
La pensée décoloniale, c’est visibiliser ce qui a été
invisibilisé par le systéme colonial. C’est mettre en
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la France
hexagonale sur
La Réunion,
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lumiére les impensés. Dans le contexte réunionnais
c’est aussi se réapproprier pleinement la culture
créole, sa langue, son histoire, sa mémoire, son
corps, et sa parole située, c’est-a-dire qui n’appar-
tient qu’a soi-méme. L’idée est de rendre visible tout
ce qui a été caché par les tenants du colonialisme.
C’est un travail immense qui se fait depuis les
années 1990 avec les études postcoloniales et déco-
loniales afin de compléter le récit de 1’histoire.

En ce qui concerne les artistes réunionnais-es et leur
lien a la France hexagonale, il me semble difficile de
parler a leur place, mais ce que j’observe, c’est que
la France est une référence, un territoire a expéri-
menter pour y faire des résidences, des expositions,
des rencontres, etc. Les artistes réunionnais-es se
confrontent a leur zone culturelle qui est 1’océan
Indien en créant des ponts avec Mayotte, les Comores,
Madagascar, Maurice, mais aussi 1’Inde, le Mozam-
bique ou encore 1I’Afrique du Sud. C’est peut-étre

cela que vont apporter les pensées décoloniales:
arréter de regarder systématiquement vers le Nord
et se concentrer plutot sur la richesse culturelle

et artistique existante a La Réunion et autour.”

“Le regard de la France hexagonale sur La Réunion
est un regard aveugle car il n’y a pas de conscience
de la vivacité, de 1’enthousiasme et de la pertinence
des scenes artistiques réunionnaises. Au fil de mes
voyages entre la France hexagonale et La Réunion,
beaucoup de personnes autour de moi questionnaient
ces allers-retours et me demandaient pourquoi je
continuais de retourner a La Réunion, sous-estimant
cette vivacité, cet enthousiasme et cette pertinence
des scénes artistiques réunionnaises. J’ai propo-

sé ce projet d’exposition a la directrice du FRAC
REUNION - Béatrice Binoche -, qui a tout d’abord
refusé, de peur qu’une fois de plus, les artistes
ultramarins soient présenté-es en France non dans
des lieux d’art, mais plutot dans des jardins, dans
des mairies, dans des lieux périphériques, ce qui
crée un contexte marginalisant et illégitimant pour
les artistes. Son hésitation et ses craintes étaient
pleinement 1égitimes. Finalement, Béatrice Binoche a
accepté de me faire confiance, de nous faire confiance
a tous.tes. J’ai ensuite proposé ce projet a la direc-
trice du CCC OD de Tours - Isabelle Reiher -, qui a
accepté tres rapidement de co-porter 1’exposition.
Cette exposition réunira 34 artistes réunion-
nais-es, ce qui est peu en réalité. L’idée n’est pas

de présenter une sorte de “panorama” des scénes
réunionnaises, ce qui serait absurde et impossible.
I1 manque évidemment des artistes importants.es,

Enfin, qu’est-
ce qui fait la
spécificité du
FRAC REUNION
selon vous ?
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mais celleux que j’ai choisi pour cette exposition
travaillent sur des problématiques qui m’importent:
le vivant, la mémoire, le manque de mémoire, 1’in-
visible, les spiritualités, les questions politiques
liées au genre, au féminisme, a 1’antiracisme, ou
encore la question de 1’oralité. “Aster Atérla”

veut dire “Ici et maintenant” en créole, et ce sont
toutes ces questions qui traversent a la fois 1’ex-
position, mais aussi la société réunionnaise.”

“I1 y a beaucoup de spécificités. C’est le Frac que

je connais le mieux, donc je ne suis probablement
pas objective, mais pour moi le FRAC REUNION est
un modele. C’est un modele en ce qui concerne le
respect des artistes, mais aussi 1’accompagnement
sur mesure qui leur est fourni. C’est aussi un mo-
dele concernant la maniére dont, depuis le Covid,

le Frac parvient grace a son container - le Frac Bat’
Karé - a diffuser des ceuvres un peu partout sur le
territoire et a s’engager auprés de son territoire
en soutenant et défendant les scénes réunionnaises.
La spécificité est aussi évidemment d’étre sur une
ile, puisque le FRAC REUNION est le seul Frac ultra-
marin. Enfin, il faut rappeler que le FRAC REUNION
n’est constitué que d'une petite équipe de quatre
personnes, et déployer autant de projets avec autant
d’intensité, c’est tout simplement remarquable.” e
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Réflexions sur le champ
de I'art contemporain a La Réunion

L’essor du champ
de 1’art contemporain
réunionnais

Le champ de 1’art contemporain s’est construit a
La Réunion dans les années 1980, plus tard qu’en
France hexagonale, car peu de structures et de dis-
positifs existaient a 1’époque pour en permettre
la structuration. Cette derniére a lieu dans les
années 1980 grace a des artistes pionniers émer-
gents, ainsi qu’alamultiplication de structures
et d’associations dédiées a 1’art contemporain.
Cet essor de 1’art contemporain sur 1’ile cor-
respond & un moment ol les artistes sortent de
leurs ateliers, proposent des ceuvres in situ en
rapport avec le territoire, travaillent sur des
sites historiques, et surtout se détachent des
formes artistiques conventionnelles. La plupart
des artistes émergents a 1’époque sont autodi-
dactes, ils ont une pratique plutdt artisanale
ou treés technique. Ils parviennent a partir de
leurs savoir-faire a développer des formes sin-
guliéres. Dans les années 1970, 1’1le connait un
élan identitaire important, ainsi qu’une prise de
conscience politique et historique de ce que si-
gnifie étre réunionnais-e, ce qui participe a cet
essor de I’art contemporain dans les années 19801,
La problématique de la structura-
tion de I’art contemporain implique de se poser
la question suivante: qui décide de la 1égitimi-
té des ceuvres et des artistes dans un territoire
donné ? Or, dans les années 1980 a La Réunion,
les structures existantes ne possédent pas une
puissance de 1égitimation assez forte. En effet,
pour Patricia de Bollivier, “il est important de
garder a I’esprit que les structures de diffusion
a2 La Réunion sont des structures de province,
situées, qui plus est, dans un des “confettis de
I’empire”, aux confins de 1’ultrapériphérie du
monde de 1’art”?. C’est uniquement a partir des
années 1990, grace & la multiplication des poli-
tiques volontaristes en arts plastiques que les
structures et les artistes parviennent & étre da-
vantage soutenus par les pouvoirs publics®.

Dans les années 1980 et 1990, le réseau d’art contem-
porain a La Réunion est composé de la DRAC, du
Musée Léon Dierx, du FRAC, de 1’Artothéque, et a
partir de 1991 de 1’école des beaux-arts et des mé-
tiers d’art, qui devient en 2011 1’Ecole supérieure
d’art. En ce qui concerne les associations, on re-
trouve, entre autres, I’UDAR (1’Union des artistes
de La Réunion), Village Titan, Artsenik, JAP (Jeu-
mon Art Plastique), Lerka, Batissage, Loukanou,
Ozima, ou encore 21e paralléle. Ces associations
ont permis la visibilisation des artistes réu-
nionnais.es dés les années 1980, en travaillant
directement avec certaines des structures men-
tionnées ci-dessus. Peu de galeries d’art existent
avant les années 1980, décennie a laquelle on re-
trouve laGalerie Vincent, créée par Vincent Mengin
a Saint-Pierre, qui est longtemps restée la gale-
rie principale sur 1°ile. De plus petites galeries
existent également, parmi lesquelles on peut citer
la galerie Le Cadre noir & Saint-Denis, la galerie
Tsaho a Saint-Pierre, et les galeries Coté cour et
Osmose a Saint-Gilles.

Les années 1980 voient également
s’élargir le réseau de diffusion des travaux des
artistes réunionnais.es & la fois en Europe mais
aussidansl’océan Indien. Certains artistes parti-
cipent par exemple au salon des artistes peintres
et sculpteurs de 1’outre-mer, au salon de Prin-
temps au Grand Palais & Paris, mais aussi a des
biennales en Afrique du Sud, a La Havane, aux
Seychelles et en Europe, ou encore collaborent
avec des centres culturels francais des pays de
la zone océan Indien. Les artistes qui possédent
une forme de pouvoir 1égitimant a La Réunion dans
les années 1980 sont les suivants: Gilbert Clain,
Bertrand Boyer, Guy Lefévre, Tony Manglou, Noél
René, Brigitte Buscail, Ann-Marie Valencia, ou
encore Roger Florian. Parmi ceux qui sont pré-
sents dans 1’espace public, mais pas forcément
dans 1’espace officiel et ne bénéficiant donc pas
d’une grande autorité dans le champ, on retrouve
Patrick Pion, Albert Alken, Claude Berlie-Caillat,
Alain Padeau, Jack Beng-Thi ou encore Alain Séra-
phine. Cependant, ces dynamiques de 1égitimation
sont mouvantes, et dans les années 1990, parmi
les artistes “reconnus par l’appareil d’Etat”,
on peut citer Gilbert Clain, Jack Beng-Thi, Eric
Pongérard, Alain Padeau, Wilhiam Zitte, Thierry
Fontaine, Alain Noél, Francois Giraud, Richard
Riani ou encore Catherine Boyer. Ce qui semble a
1’époque manquer dans la construction du champ
de I’art contemporain sur 1’ile est la présence
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de revues spécialisées en art ainsi que de pro-
pos réguliers sur 1’art. Une des seules sources
d’information sur 1’actualité de 1’art sur 1’1le a
1’époque est la Chronique de Ptéros, qui produit
des compte-rendus d’expositions, des critiques
sur les politiques culturelles et le fonctionne-
ment des institutions et des structures liées
aux arts plastiques sur 1’1le, des interviews de
personnalités culturelles, ou encore des bréves
sur le milieu des arts plastiques®. La création
de 1’école des beaux-arts et des métiers d’art en
1991 par Alain Séraphine marque également un
changement dans la structuration du champ de
1l’art contemporain sur 1’1le, et s’inscrit notam-
ment dans la dynamique de décentralisation en
France a 1’époque.

Dans les années 1990, deux directions sont ex-
plorées par les réseaux d’art contemporain sur
1’1le: laconstruction d’un réseau “art contempo-
rain” autour de la DRAC, du Musée Léon Dierx et
du FRAC, mais comprenant également 1°0DC (Office
Départemental de la Culture) et 1’association JAP;
et celle d’un réseau “art créole” autour de 1’Ar-
tothéque, mais comprenant aussi 1°0DC, Loukanou,
Ozima, Artsenik ou JAP. La distinction s’opére
donc entre les institutions “centrales” qui dé-
fendent un propos spécialisé en termes d’art
contemporain, et les institutions “locales” qui
soutiennent davantage le pluralisme, exposant
également des artistes “non 1égitimés” par les
grandes institutions®. Cette intervention crois-
sante des pouvoirs publics dans la structuration
de ’art contemporain a La Réunion a notamment
pour conséquence de diviser en deux le marché
de I’art, entre un art plutdt orienté vers le mar-
ché, et un autre vers le musée®.

Les années 1990 voient également
s’imposer le paradigme contemporain, face au pa-
radigme moderne qui était largement majoritaire
dans les années 1980. Le paradigme contemporain
est porté par des artistes qui veulent rompre
avec le regard exotique souvent porté sur 1’ile
au niveau artistique, ainsi qu’avec “1’idéologie
folklorisante” qui pouvait exister au sein des
institutions culturelles.” Au coeur de ce para-
digme contemporain, on retrouve des artistes
comme Patrick Pion, Jean-Paul Barbier, Jean-Luc
Igot, Alain Séraphine, Albert Alken, Claude Ber-
lie-Caillat ou encore Alain Padeau. Ces artistes
permettent notamment 1’émergence d’un nouveau
langage plastique qui s’exprime aussi dans 1’es-
pace public de 1’1le.

Le FRAC et T’Artothéque :
deux acteurs centraux
dans le champ de Vart

contemporain réunionnais

En ce qui concerne les évolutions connues par
le FRAC dans les années 1980-1990, on peut noter
deux grandes périodes: de 1987 a 1992, puis de
1992 2 1998. Pendant la premiére période, le FRAC
concentre ses acquisitions sur des artistes oc-
cidentauzx, certains “grands noms”, et s’inscrit
donc majoritairement dans les codes du marché
“légitimé” de 1’art contemporain. Malgré cela,
quelques artistes de la zone océan Indien sont
achetés par le FRAC, parmi lesquels on retrouve
Breyten (Afrique du Sud), Youssouf Wachill (Mau-
rice), Tjungarrayi (Australie), Anju Chaudun (Inde)
ainsi que quelques artistes réunionnais. Le pa-
radigme moderne reste le paradigme dominant
jusque 1990, avec des médiums plutdt tradition-
nels et de petite dimension. Ensuite, les achats
qui prédominent appartiennent davantage au
paradigme contemporain, avec des ceuvres plus
conceptuelles, de grande dimension, et avec 1’ap-
parition de 1’installation comme médiums?.

La deuxiéme période, sous la direc-
tion de Marcel Tavé, différe fondamentalement
de la premiére, car Tavé décide 1’arrét de 1’achat
d'ceuvres afin de favoriser la réalisation d’expo-
sitions et de commandes. Cependant, 38 ceuvres
- dont 27 d’artistes de la zone océan Indien - pro-
venant de dons d’artistes au FRAC entrent dans la
collection durant cette période. En ce qui concerne
le parti-pris esthétique, il est désormais large-
ment contemporain, a la fois dans la collection
et dans les expositions du FRAC®. Certain-es des
artistes 1égitimé-es par Tavé sont Jack Beng-Thi,
Gilbert Clain, Alain Padeau, Mickaél Elma, Her-
vé Douris, Alain Noél, Daniel Cornillon, Thierry
Fontaine, Jean-Luc Gigan, Catherine Boyer, Ma-
rie-Chrystine Miara, ou encore Myriam Mihindou.

A partir de 2008, sous la direction de Nathalie
Gonthier, de nouveaux achats sont impulsés, se
concentrant davantage sur la scéne africaine avec
1’acquisition d'ceuvres comme les séries de Sa-
muel Fosso. La direction de Colette Pounia de 2012
242014 prolonge ensuite lesintentions de Nathalie
Gonthier avec cette ouverture sur 1’océan In-
dien, en essayant de sortir de la dynamique des
premiers achats qui concernaient des artistes
uniquement francais ou européens. Enfin, la di-
rection de Béatrice Binoche est depuis 2015 axée
sur les problématiques sociétales, sur les ques-
tions de post-colonialisme, liées au genre, et au
féminisme. La collection du FRAC est une collec-
tion initialement plutot masculine, mais avec le
temps, le nombre de piéces d’artistes femmes a
évolué, surtout ces dix derniéres années™.

L’Artothéque suit pour sa part un
chemin différent de celui du FRAC, puisqu’elle
se positionne de maniére plus radicale par rap-
port a la création réunionnaise et a 1'identité
créole. Cela coincide notamment avec la direc-
tion de Wilhiam Zitte, de 1995 4 1998, qui s’affirme
ouvertement comme défenseur du pluralisme ar-
tistique au sein de 1’1le, et des problématiques
propres a la créolité.
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“Wilhiam Zitte est un artiste pionnier et une figure
centrale de 1’art contemporain a La Réunion. I1
influence encore beaucoup d’artistes aujourd’hui,
et a I’époque il a beaucoup influencé ses contem-
porains. Wilhiam Zitte était un chercheur, il a
beaucoup étudié les archives réunionnaises, et
n’a pas suivi de cursus artistique “académique”
puisqu’il était initialement professeur des écoles.
En tant qu’artiste, Wilhiam Zitte travaillait avec
différents médiums, et avec des supports non
conventionnels comme des gonis, des feuilles de
tble, ou encore avec des épices et avec la lumiére.
Ilanotamment développé le concept d’artcréolo-
gie, c’est-a-dire d’archéologie créole, néologisme
qu’il utilisait pour qualifier son travail. Dans
1’artcréologie, on retrouve 1’image des espritset
du Noir, et évidemment 1’idée de créolité. Zitte
faisait des objets traditionnels réunionnais des
ceuvres a partentiére en les mettant sur le méme
pied d’égalité. La question de 1’identité fait par-
tie intégrante des interrogations qui traversent
la scéne artistique réunionnaise. Les territoires
déterminent les sujets traités par les artistes,
ils parlent d’olt ils sont.”.

“Jack Beng-Thi est différent de Wilhiam Zitte en
celaqu’il était un voyageur. Alors que Zitte cher-
chait matiére dans les livres, Beng-Thi le faisait
par 1’expérience du voyage. Jack Beng-Thi a des
origines asiatiques clairement identifiées dans sa
généalogie, et aeu acceés a laconnaissance de nom-
breuses cultures par sa famille et ses voyages. I1
a donc adopté une vision plus universelle a tra-
vers la recherche de particularités au sein des
territoires et des identités. Il a notamment ef-
fectué beaucoup d’allers-retours entre 1’ile et
le reste du monde, et a restitué ces voyages dans
des carnets, ou a travers des installations, des
performances, des vidéos. Les points communs de
ces deux artistes sont qu’ils ont tous deux une
pratique plurielle, ainsi qu’un regard particu-
lier sur le territoire et 1’identité. Ils étaient
par ailleurs amis, et ont beaucoup échangé au ni-
veau artistique.”®?.

L’Artothéque a donc a 1'époque pour mission prin-
cipale la promotion de la création réunionnaise,
et souhaite étre le lieu qui permet de convoquer
le regard des Créoles sur eux-mémes, mais aussi
d’encourager les artistes a s’exprimer et a assu-
mer leurs discours. La politique d’exposition de
Zitte a I’Artotheque priorise 1’interrogation sur
les spécificités de la création plastique réunion-
naise. Il souhaite mettre en avant les artistes
créoles, mais aussi les ancrer dans 1’histoire
de I’art qui est en train de se construire et de
s’écrire dans 1°1le®.

“Qu’il s’agisse de la quéte identi-
taire réunionnaise, de la mémoire douloureuse
de 1’esclavage, de la défense de la langue créole,
de 1’ouverture sur le foyer civilisationnel de
1’océan Indien, de la volonté d’ancrer 1’histoire
de I’art réunionnais dans son contexte social, la
politique de Zitte est en correspondance avec ses
réflexions et son travail de plasticien militant.”.

Le nécessaire processus
de professionnalisation
des artistes

Avec la construction du champ de 1’art contem-
porain réunionnais, et particuliérement avec la
création de 1’école des beaux-arts et des métiers
d’art de La Réunion en 1991, la question de la
professionnalisation des artistes se pose. Dés le
début des années 2000, des associations dédiées a
accompagner les artistes dans cette professionna-
lisation voient le jour. Par exemple, 1’association
Cheminement(s) est initialement un regroupement
d’artistes, puis se structure pour développer cet
accompagnement aux artistes. Des liens ont pro-
gressivement été établis avec 1’environnement
social, fiscal et juridique des artistes-auteurs,
et des efforts de la part des structures ont été
faits pour faciliter la compréhension de cet en-
vironnement professionnel. Lerka a également
fait de 1’accompagnement des artistes une de ses
missions principales, et a pu progressivement
renforcer cette mission a travers 1’ile.

Tout ce réseau s’articule aujourd’hui
autour de 1’Ecole supérieure d’art, qui a pu mettre
en place des modules de professionnalisation afin
de sensibiliser les jeunes étudiants au métier
d’artiste, mais aussi de les préparer a la période
post-formation aux beaux-arts®. Aujourd’hui, on
retrouve au sein de 1’Ecole supérieure d’art la
plateforme La Semeuse, dont 1’objectif est de
consolider le parcours professionnel des étu-
diants et des artistes qui sortent tout juste de
1’école a travers différentes actions. La Semeuse
organise par exemple des ateliers professionna-
lisants, des rencontres avec des acteurs et des
professionnels du milieu artistique et culturel,
ou encore des résidences de recherche et de créa-
tion avec des structures habilitées. C’est aussi
une forme de vitrine qui met en avant le travail
des artistes a travers des expositions pour les
diplémés ou une communication sur 1’actualité
artistique et culturelle de 1’ile. Cette plateforme
est primordiale pour les étudiants ou les jeunes
dipldmés qui ne sont pas formés a cette recherche
de résidence ou de projets artistiques, cela per-
met de faire du lien entre les différents acteurs
culturels sur 1’1le.*

Aujourd’hui, 1’objectif dans le développement du
secteur de 1’art contemporain a La Réunion est
d’opérer une transformation entre le secteur
des arts visuels et son systéme, et de faire en
sorte que tous les acteurs y participant soient
davantage identifiés. I1 faut encore réaliser un
travail de définition, de représentation, de car-
tographie et de collecte de données concernant
tous les acteurs du champ de 1’art contemporain.
Le FRAC et 1’école d’art sont des piliers dans ce
travail de structuration progressive, et sont au-
jourd’hui appuyés par des structures comme La
Friche au Port, et la Cité des Arts a Saint-Denis.
La création d’une branche du réseau Documents
d’Artistes a La Réunion donne également une nou-
velle impulsion et ceuvre 2 la mise en lumieére
des artistes. Enfin, la constitution de REZOM, le
pble Arts Visuels de La Réunion participe aussi a
accompagner cette structuration®.
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Les spécificités
de U’art contemporain
réunionnais

Pour finir, et afin de répondre a la question de
1’existence ou non de spécificités propresal’art
contemporain réunionnais, il est nécessaire de
revenir sur la terminologie. Pour Patricia de Bolli-
vier, “le terme “d’art contemporain a La Réunion”
est utilisé par ceux qui refusent d’appliquer un
coefficient de “localité” aux ceuvres qui se créent
dans 1’Tle et qui prétendent a une reconnaissance
internationale.” En revanche, “I’expression “art
contemporain réunionnais” est utilisée par les
acteurs du champ qui considérent que le coeffi-
cient de “localité” est important, y compris dans
une démarche d’inscription dans le champ de 1’art
contemporain “universel”. Enfin, “Lanotion “d’art
créole” a été souvent utilisée par Wilhiam Zitte
et notamment par le biais du concept d’artcréo-
logie, ainsi que par les défenseurs de 1’identité
créole pour désigner un art créé par les natifs
ou, de maniére moins radicale, par les artistes
vivant a La Réunion et pratiquant un art identi-
taire, revendicatif.”®.

Au-dela de ces questions de ter-
minologie, 1’art contemporain réunionnais se
caractérise par la rupture avec les conventions
picturales classiques et modernes locales et in-
fluencées par la France hexagonale. Il s’approprie
donc lesoutils ainsi que les questionnements des
différents mouvements occidentaux d’art contem-
porain et les réajuste directement au niveau local.
Sont donc réappropriés les questionnements sui-
vants: “1’élargissement des frontiéres de 1’art,
les transgressions multiples des supports, des
lieux d’exposition, 1’importance du média ex-
position, la pluridisciplinarité, les nouvelles
technologies, 1’installation, la performance,
ete.”®.

De plus, pour Patricia de Bollivier, lacomplexité
de I’art contemporain réunionnais réside dans le
fait qu’il existe sur 1’ile une pluralité de terri-
torialités, et qu’a La Réunion le local englobe le
territoire de1’ile a proprement parler - c’est-a-
direle territoire de lacréolité et des différentes
formes de quétes identitaires -, mais englobe
aussi le territoire régional de 1’océan Indien. I1
Yy a aussi une dimension universelle prégnante,
qui fait référence a la France ainsi qu’a a la lo-
calité virtuelle du monde international de 1’art
contemporain®.

Pour Eve-Marie Montfort, la proxi-
mité avec tous les territoires de 1’océan Indien,
et 1’éloignement avec 1°0Occident joue en effet un
role important dans le travail des artistes. “La
Réunion est une ile multiculturelle, elle a tou-
jours été une ile de passage, avec une richesse
des cultures et une grande diversité religieuse.
Tout s’entreméle, tout cohabite, et les gens se
nourrissent les uns des autres.”?.

L’Ecole supérieure d’art de La Réunion joue alors
un role central dans cette réflexion autour de la
pluralité des territoires, en cela qu’elle permet
larencontre entre une individualité, une person-
nalité artistique et un enseignement précis. “Il
y a au centre du projet d’établissement 1’accom-
pagnement d’un projet personnel pour chacun.e
des éléves. La question de 1’identité de chacun.e

par rapport au territoire est donc centrale et
primordiale. [...] Les artistes précurseurs sur
1’1le comme Zitte et Beng-Thi traitent déja dans
les années 1980-1990 de questions autour de 1’iden-
tité et du rapport au territoire, c’est-a-dire le
rapport physique et mental a 1’1le, & 1’océan In-
dien, a I’Afrique, 2 1’espace asiatique, a la France
hexagonale, et a tout ce qui constitue originel-
lement La Réunion.”?

Dés les années 1980 et 1990, il s’agissait donc pour
lesacteurs de I’art contemporain a La Réunion de
montrer que 1’art qui est produit sur 1’Ile “ne
se résume pas aux ceuvres parisiennes importées
par les marchands d’art, ni a la peinture conven-
tionnelle a vocation touristique”?. I1yaalafois
un désir d’intégration et un désir de démarca-
tion, ainsi qu’une nécessité de détermination de
ce que recouvre le champ de 1’art contemporain
réunionnais.

Les spécificités de 1’art contempo-
rain a La Réunion pourraient alors se trouver
dans la question identitaire, qui semble étre au
cceur des préoccupations des artistes sur 1’1le.
Aujourd’hui encore, les artistes se saisissent de
ces problématiques liées a 1’identité, en intégrant
2 cette réflexion le territoire, en travaillant de
nouveaux médiums, et en convoquant une approche
différente du militantisme?. Pour Eve-Marie Mont-
fort, au niveau artistique, les thématiques qui
ressortent aujourd’hui sont les questions de
1’identité, de la mondialisation, des ancétres,
des croyances, du culte, de la communauté LG-
BTQIA+, ou encore du féminisme. Les questions
féministes et de genre sont des thémes univer-
sels, mais qui se développent aussi au sein de la
culture réunionnaise et dans un contexte post-co-
lonial®. La présence des sujets du culte religieux,
des croyances et des ancétres sont quant a eux
davantage marqués et spécifiques aux créations
réunionnaises.

Pour 1’artiste Brandon Gercara, “1’art contempo-
rain est unoutil pour infuser toutes ces questions,
tous ces enjeux de genre, de sexe, décoloniaux,
etc. Mais il faut garder en téte que si ces ques-
tions reviennent énormément aujourd’hui dans
le discours de nombreux.ses artistes, c’est que
c’est une urgence. Par exemple, le travail des
artistes Kako et Stéphane Kenkle est une propo-
sition plastique engagée qui consiste & planter
pour manger. I1s soulévent une urgence écologique
propre & La Réunion mais s’inscrivent aussi dans
un contexte plus global. I1 y a évidemment aussi
une urgence féministe et décoloniale.”?

Paul Francois Martinez le dit aus-
si: “Soulignons le sentiment d’appartenance
psychoaffectif dans un espace dont les limites
naturelles sont évidentes a la perception de
tous (méme si elles sont aujourd’hui aisément
franchies). Il est alors bien plus qu'un espace phy-
sique, économique, administratif ou politique. I1
est support matériel de formation d’une identité
individuelle et collective, particuliére, fondée
sur la vision des insulaires sur eux-mémes et
sur les autres. I1 y a sentiment d’appartenance,
voire d’enracinement. Ce qui favorise évidem-
ment 1’attachement, parfois viscéral des étres,
a un lieu, a une société.”?
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La question du paysage est également a prendre
en compteici, puisqu’elle se développe seulement
depuis peu, alors que La Réunion est un territoire
que 1’on peut considérer comme plastique et qui
appelle & une certaine appropriation de la part
des artistes. Le fait de prélever le territoire
comme matériau et objet, et de questionner ce
qu’il peut apporter en termes de plasticité et de
matiére, est donc quelque chose qui est normali-
sé désormais, et qui participe a la construction
de thématiques de recherche propres au terri-
toire®. La question de 1’insularité est également
au centre des questionnements plastiques, mais
aussi techniques, dans la mesure ol le fait méme
d’étre artiste & La Réunion implique de se posi-
tionner au sein du territoire insulaire. De fait,
la problématique de la sortie des ceuvres du ter-
ritoire, ou de I’entrée d'ceuvres sur 1’ile suite
a une résidence ou a une exposition en dehors
du territoire se pose pour chaque artiste a un
moment donné. Ce probléme de circulation des
ceuvres est donc un frein important pour mener
a bien certains projets.

Les principaux thémes abordés par
lesartistes contemporains a La Réunion sont ainsi
liés a la question plus générale de 1’identité, et
vont de la mythologie, a 1’histoire - souvent en
lien avec 1’esclavage -, ou encore du territoire
de 1’1le, aux références a I’insularité, ainsi qu’a

la société réunionnaise. Jean-Claude Carpanin Ma-
rimoutou explique en effet que la question de
“1l’habiter” et de “l'habiter ensemble” est fon-
damentale dans ce contexte, et il la reformule
ainsi: “Qu’est-ce qu’une terre créole ? Est-elle ha-
bitable ? Qu’est-ce qui peut la rendre habitable ?
Comment 1’habiter ? Comment fonder le lieu, com-
ment créer le lien qui permettrait de fonder le
lieu de 1’habiter ?7%.

Toutefois, pour Patricia de Bollivier,
“la spécificité de I’art contemporain réunionnais
ne réside ni dans ses matériaux, ni dans les su-
jets traités, et ne se fonde pas sur lecritérede la
naissance. Cette spécificité se loge au cceur méme
des paradoxes qui font la société réunionnaise:
ses multiples appartenances, ses balancements
irrésolus entre une ouverture sur l’extérieur
et une ouverture sur 1’intérieur, son éclatement
entre la voie communautariste et la voie d’une
pluralité créole. Le champ de 1’art contemporain
réunionnais est a 1’image de la société réunion-
naise: profondément tiraillé entre divers mondes,
il puise justement savitalité et sa capacité créa-
trice dans ses appartenances multiples et ses
paradoxes non résolus.”*® @ CAMILLE CHAUMONT

28 Entretien avec
Céline Bonniol, id.
29 Jean-Claude Carpanin
Marimoutou,
“Le lieu et le
lien: a propos
de la littérature
réunionnaise”, in
“La France et les
outre-mer, 1’enjeu
multiculturel”,
Hermés 32-33,
CNRS éditions,
2002, p. 131-139.
30 Patricia de
Bollivier, id., p. 613.
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Mickaél Elma,
Nous 1é kom ¢a,
1994, Techniques
mixtes. Collection
du FRAC REUNION.




K

Jack Beng-Thi,
Les bouts de bois
hurlants, 1991,
Bois, fibres,

métal, terre cuite.

Collection FRAC
REUNION (Adagp,
Paris)

->

Wilhiam Zitte,
Sans titre, 1994,
Techniques
mixtes,

80x 150cm.
Collection FRAC
REUNION




Plus de 30 ans
d’existence ont permis
au FRAC REUNION de
constituer une collection
de pres de 500 ceuvres,
des années 50-60 au début
du XXIe siécle, d’une
centaine d’artistes, dont
entre autres, Jean-Michel
Alberola, Catherine
Boyer, Wifredo Lam,
Valérie Belin, Samuel
Fosso, Zanele Muholi,
Thierry Fontaine,
Myriam Mihindou,

Sunil Gupta, ou encore

Le projet artistique et culturel
du FRAC est essentiellement
ouvert sur les territoires
réunionnais, indiaocéanique,
africain et asiatique. Le

FRAC REUNION occupe un

lieu patrimonial construit

en 1869 sur les pentes de
Piton Saint-Leu a Stella. Il
privilégie une dynamique

de réseaux, de circulation

et de prospection. Véritable
opérateur, il est au centre
d’un réseau de partenaires
qui lui permet d’étre un outil
inventif et réactif au service

L’EQUIPE DU FRAC REUNION

Béatrice Binoche, directrice
Emmanuelle Schulze,
secrétaire générale

Sylvie Bellier, assistante
de direction

Anna Vrinat, chargée

de projets culturels

UNE EQUIPE DE MEDIATEUR-RICES
INDEPENDANT-ES :

Anie Matois, Hanna Rochetaing,
Yannick Peria, Brandon
Gercara, Mohana Panjaniaye,
Océane Jean-Jacques, Nora
Ghorafil, Nora Ottenwaelder,
Prudence Tetu, Sanjeeyann
Paléatchy, Laure Labonne.

MARIO SERVIABLE, PRESIDENT

COMITE TECHNIQUE D’ACQUISITION :

Béatrice Binoche, directrice
du FRAC REUNION,

Abel Techer, artiste
Francine Méoule, auteure,
commissaire indépendante
Salim Currimjee, architecte,

Plus de D’une
500 100a3ine
oeuvres d’artistes

Une équipe de

Dont
scolaires personnes

a plein temps

réunionnais

© FRAC REUNION

159 080

visiteurs
en 2022

Gwladys Gambie. de la création contemporaine.
Le FRAC déploie une politique volontariste en direction

des jeunes publics. En collaboration avec le Rectorat de La
Réunion et un professeur relais, des livrets pédagogiques
sont mis a la disposition des enseignants auxquels il est
proposé des formations. Le dispositif Un établissement,

une ceuvre est régulierement activé et de nombreuses
ceuvres de la collection sont prétées dans les colléges.
L’équipe organise de nombreuses visites guidées aux

éléves des écoles primaires et propose des ateliers de
création au FRAC durant les vacances scolaires. Dans le
cadre de ses missions de diffusion, de sensibilisation et de
professionnalisation, le FRAC REUNION souhaite parcourir le
territoire afin d’approcher les publics les plus éloignés, et
plus particulierement dans le domaine des arts plastiques/
arts visuels. Depuis quelques années, le FRAC BAT KARE

- container aménagé en lieu d’exposition - parcourt le
territoire et propose aux publics des expositions tournantes
ainsi que des médiations et ateliers autour des expositions.

35, FONDS
REGIONAL
D'ART

CONTEMPORAIN

REUNION

infos clés

artiste, collectionneur,
directeur fondateur de 1°’ICAIO
Julie Crenn, auteure,
commissaire indépendante,
commissaire associée

4 la programmation du
Transpalette - Centre d’art
contemporain de Bourges

FRAC REUNION
6, allée des Flamboyants
97424 Piton Saint-Leu
La Réunion
contact@fracreunion.fr
+262 (0)2 62 21 80 29

CONSEIL D’ADMINISTRATION
Mario Serviable, président
Thierry Gangate,
vice-président

REPRESENTANTS DE L’ETAT
Madame Régime Pam, secrétaire
générale de la Préfecture
Madame Marie-Jo Lo-Thong,
directrice des Affaires
Culturelles - La Réunion

REPRESENTANTS DE

LA REGION REUNION
Madame Stéphanie Poiny-
Toplan, conseillére régionale
Madame Patricia Profil,
conseillére régionale
Madame Anne Chane-Kaye-Bone
Tavel, conseillére régionale

REPRESENTANTS

DE SAINT-LEU, VILLE SIEGE
Madame Armande Permalnaick,
conseillére municipale
culture et patrimoine

PERSONNALITES QUALIFIEES
Madame Florans Féliks, artiste
Monsieur Thierry Gangate,
président de 1’ESA Réunion
Madame Bérénice Saliou,
directrice DDA Réunion
Monsieur Mario
Serviable, historien

REPRESENTANTE DU PERSONNEL
Madame Emmanuelle
Schulze, secrétaire
générale du FRAC REUNION

Carte des actions 2022
menées sur le territoire
par le FRAC REUNION
LA POSSESSION

SAINT-ANDRE

BRAS-PANON

SAINT-BENOIT

TROIS BASSINS

PLAINE DES PALMISTES

()

LA RIVIERE
SAINT-LOUIS

SAINT-LOUIS

SAINT-PHILIPPE

SAINT-PIERRE

SAINT-JOSEPH

. MANIFESTATION . EXPOSITION . FRAC BATKARE . PRET D’GUVRE MEDIATION . RESIDENCE

chiffres clés



[FIG. 0]

Zanele Muholi, Bester
VII, Newington, London,
2017, Photographie.
Collection FRAC REUNION.

[FIG. 1]

David Damoison, Sans
titre, 2000, Tirage
piézographique,

50 x 50 cm. Collection
FRAC REUNION.

[FIG. 2]

Samuel Fosso, Sans
titre (Kwame Nkrumah),
Série African Spirits,
2008, Tirage aux sels
d'argent sur papier
archive, 50 x 70 cm.
Collection FRAC REUNION.

[FIG. 3]

Myriam Mihindou,
Déchaygjac’@3, 2006,
Photographie numérique
sur papier argentique,
encadré, 90 x 60 cm.
Collection FRAC REUNION
(Adagp, Paris).

[FIG. 4]

Gideon Mendel, Sousa da
Silva, Taquari District,
Rio Branco, Brazil,

March 2015, 2015, Digital
chromogenic print on Fuji
Crystal Archive Paper,
Photographie, 70 x 70 cm.
Collection FRAC REUNION.

[FIG. 5]

Shine Shivan, Sans titre,
2021, Dessin, Pastel sec
et fusain sur papier,

76 x 56 cm. Collection
FRAC REUNION.

[FIG. 6]

Avishek Sen, Ma
Phaleshu, 2015, Aquarelle,
poussiére d'argent et
d'or sur papier, Dessin,
144 x 121 cm. Collection
FRAC REUNION.

[FIG. 7]

Barthelemy Toguo, Le
printemps des amours
perdus, 2009, Encre de
Chine, 120 x 160 cm.
collection FRAC REUNION
(Adagp, Paris).

[FIG. 8]

Meschac Gaba, Pierre

et Marie Curie (Série
perruque mava), 2012,
Techniques mixtes, 65 x
70 x 70 cm. Collection FRAC
REUNION (Adagp, Paris).

[FIG. 9]

Laurent Joubert, Sans
titre, 2000, Aquarelle
sur papier, 39,7 x 30 cm.
Collection FRAC REUNION.

[FIG. 10]

Abel Techer, Sans
titre, 2016, Peinture,
80 x 140 cm. Collection
FRAC REUNION

(Adagp, Paris).

[FIG. 11]

Cristof Dénmont,
L’heure de la soupe,
2012, 250 x 200 cm.
Collection FRAC REUNION
(Adagp, Paris).

[FIG. 12]

Patricia Seznec, Femme
cardinale 2, 1990, Huile
sur papier Japon collée
sur papier, 65 x 45 cm.
Collection FRAC REUNION.

[FIG. 13]

Esther Hoareau, Sans titre
4, Série Inscape, 2020,
Photographie, 90 x 135 cm.
Collection FRAC REUNION
(Adagp, Paris).

[FIG. 14]

Mounir Allaoui, Koif,
2013, Vidéo, 3 min.
Collection FRAC REUNION
(Adagp, Paris).

[FIG. 15]

Malala Andrialavidrazana,
Ny Any Aminay, 2011, Tirage
pigmentaire ultrachrome
sur papier Hahnemiihle
Baryta, 50 x 75 cm.
Collection FRAC REUNION.

[FIG. 16]

Gwladys Gambie, Moko
Chadwon, 1, 2018,
Photographie, 75 x 100 cm.
Collection FRAC REUNION
(Adagp, Paris).

[FIG. 17]

Michéle Magema, Bana

Ya Mayi, Les enfants de
1’eau, 9, 2020, Dessin,
Encre acrylique bleue,
noire et couleur,

40 x 50 cm. Collection FRAC
REUNION (Adagp, Paris).

[FIG. 18]

Mame Diarra Niang,
Contemplart 2, 2019,
Photographie, 43 x 63 cm.
Collection FRAC REUNION.

[FIG. 19]
Alice Mann, AM3, 2018,

Photographie, 81 x 101 cm.
Collection FRAC REUNION.

[FIG. 20]

Stéphane Kenkle,

La communion,

2012, Acrylique sur
toile, 100 x 100 cm.
Collection FRAC REUNION
(Adagp, Paris).

[FIG. 21]

Sunil Gupta, The New
Pre-Raphaelites #13, 2008,
Photographie, 71 x 107 cm.
Collection FRAC REUNION
(Adagp, Paris).

[FIG. 22]

Tatiana Patchama, Terrain
vague d usage poétique,
2015, Sculpture textile,
Techniques mixtes.
Collection FRAC REUNION.

[FIG. 23]

Myriam Omar

Awadi, Chiromanti

Boule a facettes,

2012, Installation
performative, tissu
recouvert d’une broderie
au sequin, quatre
projecteurs (mini-
découpes). Collection FRAC
REUNION (Adagp, Paris).

[FIG. 24]

Mawande Ka Zenzile, White
(after Amy Edgington),
2017, Bouse de vache,
gesso et huile sur

toile, 184 x 133 x 4 cm.
Collection FRAC REUNION.

Seélection d’‘oceuvres de la collection
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