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Yannick

Lintz

Yannick LINTZ — Directrice du département des Arts de 1’Islam du Musée du Louvre
Commissaire générale de 1’opération nationale « Arts de 1’Islam. Un passé pour un présent »

« Arts de 1’Islam. Un passé pour un présent » a travers 18 villes francaises et 18

expositions simultanées (20.11.2021/27.03.2022) est une opération nationale destinée a

porter le regard sur 1’Islam comme un art, des cultures et une civilisation.

Le contexte est celui d’une situation francaise et internationale qui porte soit a 1’islamisme, soit
a 1’islamophobie. Le département des Arts de 1’Islam du musée du Louvre avait déja été créé par
décret présidentiel de Jacques Chirac en 2003 dans le but de révéler cette civilisation méconnue.
Au sein de 1’ensemble d’expositions qui ont ouvert en novembre 2021, grace a la sélection de 210
chefs-d’ceuvre des collections publiques francaises (musées, bibliothéques, trésors d’église,
FRAC) nous voulons exposer les splendeurs de 1’art islamique, et raconter les histoires de ces
objets voyageurs entre 1’orient et 1’occident. Il s’agit de montrer la diversité culturelle, I’art
profane, 1’art figuratif, la représentation du propheéte, la présence des autres religions aussi et
le dialogue que suscite cette civilisation avec ses voisins asiatiques, africains et européens.

I1 était essentiel que la création contemporaine soit présente a travers 19 artistes et 19 ceuvres,
une par ville. Le choix était complexe dans les trés riches collections des FRAC. Il est le résultat
de la recherche d’un équilibre entre pays d’origine, générations, hommes et femmes et approches
de leur art en lien avec les enjeux actuels des pays du monde islamique. L’exil, les migrations,
la double origine culturelle, la religion, le role des femmes sont autant de nouveaux sujets
gu’abordent les artistes d’aujourd’hui. Cette confrontation avec les ceuvres d’un passé vieux

de 12 siécles est absolument passionnante et doit étre a 1’avenir renouvelée et développée.



Entretien avec

Chris Dercon

président de la Réunion
des Musées Nationaux — Grand Palais

En tant que président
de la RMNGP, vous
avez coordonné le
projet « Art de
1’Islam : un passé
pour un présent » a la
demande du premier
ministre Jean Castex
en collaboration avec
le Musée du Louvre.
En quoi ce projet
a-t-il une importance
particuliére pour
vous ? Pourquoi avoir
suggéré de faire appel
aux collections des
Frac pour faire figurer
des ceuvres d’artistes
contemporains dans
ces expositions ?

C’est une question que 1’on me pose souvent. Tout a
débuté pour moi quand j’ai organisé en 2010 au Haus Der
Kunst de Munich, une exposition qui a eu une certaine
influence dans le monde de 1’art et qui s’appelait « The
future of tradition, the tradition of the future ». fig. 01
11 s’agissait de revisiter une exposition qui avait été
organisée en 1910 2 Munich et qui s’intitulait en Allemand

« Die mohamedanischen Meisterwerke » que 1’on pourrait
traduire par « Les chefs d’ceuvres Mohamedaniques ». A
1’époque, lorsque 1’on parlait d’Islam on avait d’autres
mots comme celui de « mohamedanisch » en allemand.
L’exposition de 2010 « The future of tradition, the tradition
of the future » associait des ceuvres historiques et
contemporaines pour présenter les arts des régions de
cultures islamique, qui incluaient donc aussi les nétres ! A
cO6té des chefs d’ceuvres historiques, j’avais voulu montrer
la modernité de ces cultures, avec entre autres des ceuvres
des surréalistes égyptiens ou des modernistes Libanais
comme Saloua Raouda Choucair par exemple et aussi des
ceuvres contemporaines, nous avons eu la chance de pouvoir
montrer des ceuvres de Kader Attia ou de Yto Barrada.

fig. 02
fig. 03-04

J’ai toujours été trés attentif au fait que parler de la
culture islamique comme nous le faisons ici en occident
est trés réducteur. I1 faudrait plutdt parler de cultures
islamiques au pluriel. L’Islam ne s’arréte pas au Moyen-
Orient, il faut également inclure la Chine, 1’Indonésie,
1’Inde, 1’Iran et 1I’Afghanistan par exemple mais également
des pays du Maghreb bien entendu. Je suis trés attentif
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4 prendre en compte cette vaste diversité, c’est un aspect
auquel j’attache beaucoup d’importance dans le cadre de mes
collaborations dans le Moyen-Orient. Pour parler d’Islam, il
est indispensable de parler de diversité. Nous 1’avons un peu
oublié a cause de préjugés réducteurs et de 1’actualité.

Ce que 1’on a voulu faire a travers ce projet mené avec le Musée
du Louvre « Arts de 1’Islam, un passé pour un présent » dans
dix-huit villes de France, c’est exactement la méme chose que
ce que j’avais proposé au sein de 1’exposition de Munich en
2010 « The future of tradition, the tradition of the future »
c’est a dire porter un regard transhistorique sur une culture,
et cette histoire est particuliérement riche en France.

Depuis le XVe siécle il y a des échanges et des allers retours
avec les cultures islamiques c’est de cette maniére que se

sont constituées des collections d’objets qui sont des cadeaux
diplomatiques par exemple. Ce sont des objets qui ont une valeur
artistique mais également politique, religieuse, commerciale et
un grand intérét pour la diffusion des techniques artistiques.
Des objets qui appartiennent & la culture islamique étaient

par exemple envoyés de Damas au Caire, puis ils arrivaient

& Venise ou ils étaient parfois transformés et exportés en
Europe. Il y a également bien évidemment des liens historiques
particuliers entre certaines régions européennes et certains
pays Islamiques. Ce qui est fascinant par exemple et dont nous
avons pu nous rendre compte lors de la préparation de ce vaste
projet d’expositions, c’est qu’en France, certaines capitales
des régions francaises qui étaient des capitales politiques ou
qui abritaient des centres religieux importants détiennent des
objets historiques exceptionnels qui sont représentatifs de
ces échanges, bien avant 1’apparition d’un marché des objets
d’arts de 1’Islam qui apparaitra au XVIII et XIXe siécle. Les
dix-huit expositions des « Arts de 1’Islam, un passé pour un
présent » regroupent donc des objets provenant de collections
de province mais également du Louvre, et au moins dix pour
cent des objets conservés au département des arts de 1’Islam
du Louvre proviennent du Musée des Arts décoratifs.

I1 est trés intéressant également de signaler qu’au moment

oll nous exposons ces objets dans dix-huit villes de France,
deux expositions organisées a Paris illustrent la richesse

des échanges artistiques entre 1’BEurope et pays de 1’Islam.
D’une part 1’exposition « Cartier et les arts de 1’Islam.

Aux sources de la modernité » au musée des Arts décoratifs
montre comment la maison Cartier a acheté des objets qui
appartiennent a une culture islamique, notamment a la culture
moghul par exemple, pour les intégrer a ses créations et

les vendre sous la marque Cartier au début du siecle.

D’autre part au sein de 1’exposition « Les trésors de la collection
Al Thani » & 1’Hotel de la Marine, le commissaire Amin Jaffer
raconte & travers les objets le niveau d’universalité de la création
artistique islamique. I1 y a donc au méme moment en France

toutes ces expositions qui sont, comme le laisse entendre Jack
Lang, une forme de « propagande pour une compréhension objective
de la culture islamique ». C’est d’ailleurs Jack Lang qui méne un
travail remarquable autour des cultures d’Islam 2 travers tous

les projets qu’il développe au sein de 1’Institut du Monde Arabe

et qui est également, avec Claude Mollard, le fondateur des Frac.




fig. 02

Saloua Raouda Choucair, Sculpture, 1983-85, Saloua Raouda
Choucair Foundation © images Agial Art Gallery, Beirut,

installation view The Future of Tradition - The Tradition
of the Future, Haus der Kunst, 2010, photo Wilfried Petzi
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Coffret, XIe-XIIe siécle, Collection Schniitgen/
Musée Schniitgen, Cologne ; Canette ronde, VIIIe
siécle, Jemen (Aden), Saaint-Géréon, Cologne ;
Samir El Kordy, vue de l'installation The Future
of Tradition - The Tradition of the Future,

Haus der Kunst, 2010, photo Wilfried Petzi

e

The tradition of the Future

- The Future of Tradition,
vue d’ installation. Haus

der Kunst, Munich, 2010.
Samir El Kordy; Round Iron
Shield, 2010. Disque Perse-
Mongolien du XVe siécle-
Kunsthistorisches Museum
Vienna- photo Wilfried Petzi.

The tradition of the Future - The Future of Tradition,
vue d’ installation. Haus der Kunst, Munich, 2010.Yto
Barrada, Grand Royal Turismo, 2003, detail Courtesy of
the artist and Gallery Sfeir-Semler photo Wilfried Petzi

fig. 04
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Ce projet nous a
permis de mettre

en exergue les
ceuvres d’artistes
contemporains des
pays des cultures
d‘Islam conservées
dans les collections
des Frac. Quelle a été
votre réaction a la
découverte de cet axe
de recherche a travers
les collections des
Frac ? Comment s’est
fait la sélection

des ceuvres devant
figurer dans les dix-
huit expositions ?
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fig. 07

Grace a Platform et a 1’accés a 1’ensemble des collections
pour les professionnels mis en place par 1’association
Vidéomuseum, avec mon collaborateur Oscar Lecuyer, nous
avons pu croiser les recherches par mots clés pour organiser
notre sélection que nous avons proposée a Yannick Lintz,
conservatrice en chef du département des arts de 1’Islam au
Louvre qui travaille également avec des collaborateurs trés
bien informés sur 1’art contemporain (par exemple Rémy
Labrousse qui a publié dans le catalogue de 1’exposition de
Munich, ou Joelle Savary qui a publié un article magnifique
dans le catalogue « Arts de 1’Islam, Un passé pour un présent »
sur la présence d’art contemporains dans les expositions)

On a pu plonger dans les collections des Frac qui possédent des
ceuvres majeures d’art contemporain qui ont été achetées de
maniére précoce grace aux visions prospectives et audacieuses
des divers membres des comités techniques. Si 1’on regroupe
ces ensembles des collections des Frac, on obtient sans aucun
doute 1’une des plus grande collection d’art contemporain en
lien direct ou indirect avec les cultures islamiques du monde !

I1 est dommage que nous n’ayons pas de vue panoramique de ces
merveilleux fonds. Il serait en effet trés intéressant a mon avis de
proposer a des commissaires de poser un regard sur 1’ensemble des
collections des Frac comme une seule entité au sein de laquelle ils
pourraient raconter des histoires. Ce premier théme est un essai
qui pourrait étre renouvelé sur d’autres sujets.. Avec un outil
comme videomuseum et le courage d’inventer des catégorisations
qui vont au dela des classifications typiques de 1’histoire de

1’art il y aurait la possibilité de créer des choses formidables.

Les ceuvres des Frac montrées au sein de ces expositions
représentent peut-étre dix pour cent de 1’ensemble remarquable
d’ceuvres majeures conservées dans les Frac, sur cent-vingt
ceuvres présentées dans ces dix-huit expositions, il y’en a

douze de contemporaines dont huit sont issues des collections
Frac. Comme je connais bien les Frac pour avoir été membre des
comités techniques de trois d’entre eux, je soupconnais que

les collections des Frac décelaient les expressions artistiques
d’artistes arabo-magrébins mais également d’Afghanistan, d’Iran
ou des diasporas. Beaucoup d’artistes de ces cultures ont émigré
en France ou en occident. Ils font également bien entendu des aller
retours parce qu’il y a des initiatives artistiques et culturelles
trés riches dans ces différents pays. Celle de la princesse

Hoor Al Qasimi a Sharjah par exemple ou de nombreuses autres
initiatives & Doha, a Abou Dhabi ou & Beyrouth évidemment.

A 1’opposé, certains artistes comme Adel Abdessemed par contre,
qui a vécu a Berlin avant de s’installer en France, ont préféré
prendre de la distance avec leur pays d’origine pour des raisons
politiques. Il faut également évoquer de nombreux artistes
‘activistes’ qui développent un art politique pas seulement vis a
vis de leur propre culture mais aussi vis a vis de la question de la
décolonisation comme Kader Attia et Yto Barrada par exemple. Il y
a également beaucoup d’artistes femmes issues de ces cultures dans
les collections des Frac que 1’on a sélectionnées pour 1’exposition.

I1 y a également des ceuvres majeures dans les Frac comme
celle de Hassan Sharif dont on a redécouvert 1’ceuvre grace
notamment a une exposition monographie trés importante
organisée par le Musée d’Art Contemporain de Saint-Etienne
en 2021, ses début avaient fait 1’objet d’une exposition a
Abou Dhabi en 2011. Il y a aujourd’hui un retour des artistes
clefs de ces cultures contemporaines plurielles dont on se
rend compte que les Frac possédent des ceuvres majeures.



Y a-t-il des artistes
ou des ceuvres dont
vous souhaiteriez
parler plus
particuliérement ?

les dossiers de Platform

fig. 08

Toutes les ceuvres qui sont sélectionnées au sein de cette
exrposition sont des ceuvres importantes que j’aime beaucoup.
Mais pour commenter certaines d’entre-elles je voudrais
citer par exemple, dans le contexte actuel, celle d’Hiwa Ka,
One Room datant de 2008. C’est une ceuvre clé parce qu’elle
parle de la situation actuelle liée aux migrations mais
également de la propre expérience de 1’artiste et de tout

un chacun dans le contexte de la pandémie, ca parle d’une
configuration qui va bien au-deld des problémes culturels de
cette région. Je pense méme que cette ceuvre évoque la crise
du logement auquel sont confrontées de nombreuses capitales.

Et puis, il y a des ceuvres que 1’on peut revisiter comme
par exemple God is Design de 2005, d’Adel Abdessemed qui
produit un sens encore plus actuel qu’a 1’époque ol elle

a été créée car le contexte a changé. Cette ceuvre parle

des trois religions monothéistes dont 1’artiste mélange

les expressions graphiques. I1 aboutit & des espéces de
constellations nucléaires qui sont assez menacgantes. Il
mélange ces trois religions pour en faire une sorte de soupe
graphique assez indigeste. Cette ceuvre est représentative
de I’ensemble de son ceuvre, dans laquelle 1’artiste nous
alerte sur le fait que si on ne trouve pas les bons ingrédients
pour cette soupe alors elle pourrait poser des problémes.

Ces deux exemples montrent des ceuvres qui, me
semble-t-il, sont encore plus actuelles que ce qu’elles
ne 1’étaient a 1’époque ol elles ont été créées.

Et c’est aussi assez vrai pour les autres ceuvres sélectionnées
également, je pense a Nil Yalter par exemple, on avait un peu
perdu sa trace. C’est gréce a 1’attention de Jessica Morgan a la
Tate Modern de Londres que j’ai redécouvert 1’importance de
cette artiste. Ce qu’elle a produit a 1’époque sont des ceuvres
magnifiques qui sont transhistoriques et transversales,

ce sont presque des ceuvres de science fiction, on ne peut

pas vraiment les classer dans une chronologie classique.

I1 faut regarder ces ceuvres avec des nouveaux critéres
avec d’autres clés de lecture, c’est ce que cette série
d’expositions simultanées nous donne 1’occasion de
faire : revisiter ces ceuvres dans un contexte historique
et contemporain qui parle surtout de 1’avenir.
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1 ADEL ABDESSEMED, GOD IS DESIGN, France, 2005
Vidéo - Carquefou, FRAC Pays de la Loire - Fonds
régional d’art contemporain / Inv. 006100601 - Exposé
au Passage Sainte-Croix a Nantes, « Arts de 1’Islam,
Un passé pour un présent » du 20/11/21 — 27/03/22

AN

Nil Yalter, Les
collages de
Topak Ev, 1973
— Collection
49 Nord 6 Est -
Frac Lorraine,
Metz (FR)

— Photo : Rémi
Villaggi ©

Nil Yalter

— Exposé a

la GALERIE
POIREL 2
Nancy, « Arts
de I’Islam,

Un passé pour
un présent »
du 20/11/21

— 27/03/22

1 HASSAN SHARIF, BLUE LINEN, 2015 Peinture, lin, aluminium
et corde de coton 198 x 135 x 11 cm - Rennes, Collection
FRAC Bretagne - Fonds régional d’art contemporain / Inv.
181674 - © Hassan Sharif Estate - Crédit photographique :
Courtesy Galerie gb agency, Paris - Exposé au Musée
des Beaux-arts de Rennes, « Arts de 1°’Islam, Un
passé pour un présent » du 20/11/21 — 27/03/22

fig. 08

s e 7 e o
[ABNT e terincson e o
Hktues.

e b2 T b b e

§ DERL b MATIE DU
els FANRE RURDE.

! omccngs ses
BERARED gl

BT
e

RIS PR

AT b FELTRES b CouLEURS, RPRAGES SR Wl e e
s AT b PGS BN ETROTS, ousucs.

i § AIRHE B 95 pou
CourvR, Les pasts SE T

SIS VA AT EVBALAIAIE % SR TRIE




Parole d’artistes

Hiwa K

Hiwa K est né en 1975 & Souleimaniye en Irak. A 1’age de 25 ans, il quitte le Kurdistan
irakien a pied pour arriver en Allemagne, a Berlin, ol il a vécu quelques années. I1
s’est formé & 1’art de maniére autodidacte, loin des parcours officiels académiques.
Ses expériences personnelles et la richesse des rencontres qu’il a pu faire au
cours de sa vie sont au coeur des thématiques de son travail. Hiwa K a exposé a
PS1 a New York, a la biennale de Venise en 2015 et a la Documenta de Kassel.
Entretien téléphonique depuis 1’Irak, ol il vit depuis deux ans. (26.11.2021)

Pouvez-vous nous
parler de votre
ceuvre, One Room
apartment, 2008,
qui sera exposée au
Musée de la Céramique
de Rouen en France
et fait partie de
la collection du
Frac Normandie ?
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One Room Apartment
(« Appartement 1 Piéce »)
Irak, 2008 — Tirage 1/5 c-print
- 137,5 x 203,9 cm
Collection FRAC Normandie /
Inv. 2018.008.1
Exposée au Musée des
antiquité de Rouen dans le
cadre de 1’exposition « Arts
de 1’Islam, un passé pour un
présent » du 20/11/21 — 27/03/22

- décembre 2021

Focus

Cette photographie traite de 1’intervention américaine dans certains pays
du Moyen-Orient comme 1’Afghanistan bien siir, mais surtout en Irak et

en Syrie, de I’importation de la notion d’individualisme pour préparer

le pays a 1’économie de marché. Cela fait 18 ans que nous vivons cette
politique maintenant et cela semble vraiment fonctionner en faveur des
personnes riches. Au moment ou vous m’appelez nous sommes dans une
période treés difficile car 1’un des partis politique est divisé, nous sommes
dans une situation d’urgence parce que les deux parties pourraient vouloir
s’entretuer. Et, au Kurdistan irakien, toutes les parties essaient de montrer
a 1’0Occident qu’elles sont plus en faveur du néolibéralisme que 1’autre.

Cette photo, c’est quand vous allez vers 1’Iran depuis Sulaymanyah c’est dans

cette direction, c’est au milieu de nulle part , lentement ils commencent a
construire ce genre d’appartement pour une personne, en fait c’est d’abord
un bunker pour les soldats. Et puis c’est trés intéressant la relation entre
la militarisation et la construction de maisons pour la population..

Ce travail est trés minimal mais il montre qu’avec la situation politique
dans laquelle nous sommes tout est plus petit, 1’individualisme dirige la
société, les casseroles deviennent de plus en plus petites et les gens ne
cuisinent plus pour des groupes, pour le quartier par exemple, il y a de
moins en moins de communauté et de partage partout. Les syndicats ouvriers
sont de plus en plus petits et affaiblis comme partout dans le monde..

Donc ce travail porte vraiment sur cette notion d’individualisme qui

est en faveur de 1’économie de marché. Je ne pense pas que vous puissiez
trouver des femmes (par exemple) en Irak qui ne fassent pas de chirurgie
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« Arts de 1’Islam,
un passé pour un
présent », en 18
expositions en France,
associe des ceuvres
historiques majeures
a I’ceuvre d’un
artiste contemporain.
L’ambition de la
Commissaire Générale,
Yannick Lintz, est de
« regarder 1’Islam
comme un art, des
cultures et une
civilisation » Que
pensez-vous du fait
que votre travail
associé a ce projet ?

Etre artiste est-ce
une maniere d’étre
libre et d’essayer de
changer la donne?
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sur le visage ou le corps, ou des hommes aussi, ils suivent ces modéles
idiots américains qui colonisent notre pays et c’est vraiment désolant.
Désolé si mon commentaire est plus émotif que professionnel.. Il s’agit
vraiment de cette intervention des américains en Irak, ils 1’appellent

« le projet de la liberté ». Mais je corrige toujours et dis : vous ne
voulez pas appeler cela une invasion, vous voulez 1’appeler processus de
liberté mais liberté pour qui ? Pour les (riches) !? En ce moment, nous
devons mener un autre combat pour le dernier hépital public, beaucoup
de gens ne peuvent pas payer pour des hdopitaux qui sont beaucoup plus
chers qu’en Allemagne. Si vous devez payer pour un hdpital privé en Irak,
vous devrez peut-étre payer 1500$ pour une nuit ! Naomie Klein appelle
1I’invasion de 1’Irak un projet néolibéral pour amener 1’individualisme
comme notion de liberté individuelle, car, selon Milton Friedmann, « vous
ne pouvez garantir la liberté de 1’individu que si vous garantissez la
liberté du marché » et c’est ce que nous vivons maintenant dans le pays.

C’est bien d’étre présent dans
cette exposition mais si on revient
a ’autre commentaire que tu as

dit sur les attentats en France ou
dans d’autres pays occidentaux

j’ai encore une anecdote. Quand les
occidentaux me demandent pourquoi
nous avons tant de fondamentalistes,
je réponds simplement ne me le
demandez pas a moi, demandez

aux pays occidentaux. Parce que
c’est le produit de la politique des
pays occidentaux, en particulier
les américains qui ont fait et soutenu Ben Laden pour lutter contre 1’union
soviétique comme vous le savez. I’Amérique, 1’Allemagne, la France et
d’autres pays occidentaux sont chargés de renforcer 1’intégrisme.

Parce que 1’islam lui-méme est autre chose. Ils auraient pu soutenir
d’autres musulmans, ce qui aurait été plus pacifique. Maintenant 1’Etat
Islamique a des armes plus développées que 1’armée kurde, par exemple,
ils ont des tireurs d’élite qui peuvent détecter la chaleur d’un corps

a plus de 2 km, je veux dire par 1la qu’ils peuvent voir tout ce qui

bouge dans 1’obscurité. Qui leur fournit ce genre de technologie ?

Et c’est pourquoi ce projet aurait dii s’adresser non pas aux pays islamiques
mais aux pays occidentaux. Comment portent-ils la responsabilité de

leur pays soutenant 1’intégrisme et donnant une mauvaise image d’une
religion qui compte beaucoup de monde, 1’Islam lui-méme demande de

ne pas tuer, d’étre bon avec ses voisins et de nombreuses qualités que

les occidentaux ne voient pas dans les films Hollywoodiens. Et c’est
pourquoi des gens de Belgique ou de France ou d’autres pays occidentaux
qui sont nés la-bas sont allés rejoindre 1’Etat islamique, parce qu’ils

se sentent marginalisés dans la société européenne et cela vient aussi

de la politique occidentale. Je pense que 1°Occident est responsable

du fondamentalisme. Et la question devrait étre posée aux politiciens
américains ou d’autres pays occidentaux comme les francais qui ont une
longue histoire avec le colonialisme et qui continuent de ruiner nos pays.

Je suis trés sceptique sur le mot « liberté » car il a été si souvent mal
utilisé, j’ai parfois envie de mener un travail contre lui pour lui redonner
son sens. Nous sommes (en tant qu’especes) au bord de 1’extinction. Nous
n’avons plus beaucoup de temps et le temps presse. Pas seulement dans nos
pays mais sur cette planete. Et je ne suis pas siir que 1’art puisse faire
quoi que ce soit car le néocolonialisme crée le néonationalisme comme un
produit et bientdt 1’Europe sera gouvernée par le néofascisme. En raison
de la crise environnementale/économique, la situation politique dans

nos pays va devenir de plus en plus polémique et le taux de migration va
monter a son apogée. Je ne serais pas surpris que tout le monde dans les
pays occidentaux vote pour des partis qui sont contre 1’immigration. Et
devinez qui sont ces partis ? Je pense qu’il faut s’attendre au pire et ni
1I’Art ni 1’activisme n’ont pu faire grand-chose avant et ne pourront pas
faire grand-chose maintenant non plus. L’art a toujours été symbolique.



Parole d’artistes

Michel Aubry

Michel Aubry, né le 19 mars 1959 a Saint-Hilaire-du-
Harcouét, est un sculpteur francais. Il vit et travaille
a Paris. Sans lien familial avec les cultures orientales,
1l’artiste porte ici un regard citoyen engagé sur ces enjeux
géopolitiques parfois violents entre 1’orient et 1’occident.

« Arts de 1’Islam,
un passé pour un
présent », associe, au
sein de 18 expositions
en France des ceuvres
historiques majeures
a I’oeuvre d’un
artiste contemporain.
L’ambition de la
commissaire générale
est de « porter un
regard sur 1’Islam
comme un art, des
cultures et une
civilisation. » Quelle
est votre sentiment
sur le fait que votre
ceuvre soit associée
a ce projet ?
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J’aurais bien voulu répondre

a cette question en ayant vu
1’exposition de Dijon. C’est un
projet tout a fait pertinent

et j’ai toujours trouvé juste
d’associer dans une méme
exposition des ceuvres d’époques
différentes. C’est souvent ce

que j’essaye de faire dans mon
travail. Les associations et les
idées qui naissent quand on remet
les objets en scéne et en jeux
dans de nouvelles installations
permettent de partager un
regard sur le contemporain.
Dans ce type d’exposition la
présentation croisée des objets
convoqués est un moyen subtil
d’interroger notre présent.

Et puis, les arts de 1’Islam
occupent une place singuliére
parce qu’ils ont nourri une
partie de mon travail. J’avais
découvert dans les années 1990 au
Louvre parmi les collections qui
venaient, je pense, du Musée de
la Marine, des corselets « quatre
miroirs ». Je les ai pris comme
modele pour mes piéces en cire
colorée mise en musique. I1
s’agit de petites armures ornées
de calligraphie, incrustée a la
feuille d’or dans 1’acier. Ensuite
j’ai pu faire 1’acquisition d’un
corselet du XVIIIéme siécle

pour disons, 1’arranger a ma
maniére. J’ai aussi été attiré,

au palais de Topkapi a Istanbul
par des rondaches au décor
fastueux que j’ai réinterprété

en cire. On trouve dans mes 1. 2.
ceuvres des liens tissés avec des Corselet quatre miroirs, Rondache, 1995
objets d’art ancien provenant de 1995 — 40 x 30 x 30 cm diamétre 64 cm
1’artisanat ou des arts de 1’Islam Etain, cire colorée, cire colorée,

X K X . 6 anches — © M. Aubry une anche © M.Aubry
Ce dialogue avec 1’histoire m’a Courtesy de l’artiste Courtesy Galerie

toujours semblé indispensable. et Galerie Eva Meyer Eva Meyer



Pouvez-vous présenter
votre ceuvre, Table
militaire et 7 tapis

afghans qui sera
exposée a Nancy ?

*

Symétrie de guerre de Remo
Guidieri, Michel Aubry
chez Sainte-Opportune

Paru le 17/09/1997 |
Broché 144 pages
Cet ouvrage est né d'une
amitié entre un artiste
musicologue et un anthro-
pologue écrivain et de ce
qui les a réunis autour de
tapis afghans créés depuis
1'invasion soviétique en
1979, diffusés d'abord
comme souvenirs, parmi
les militaires russes,
puis en Occident depuis
1'effondrement économique
de 1'ex-URSS en 1990.

Vous avez collectionné
les tapis Afghans,
réutilisé des objets
d’art dans vos ceuvres,
d’oll vous vient cette
curiosité pour les
arts de 1’Islam ?

3.
Table militaire
et sept tapis afghans
France, 2000
Installation (table en canne
de Sardaigne, contreplaqué,
11 anches, 7 tapis afghans)
100 x 320 x 250 cm
Dijon, Collection FRAC
Bourgogne - Fonds régional
d’art contemporain /
Inv. 2001-18 - Exposée au
Musée des Beaux-arts de
Dijon dans le cadre de 1’ex-
position « Arts de 1’Islam,
un passé pour un présent »
du 20/11/21 — 27/03/22
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C’est 4 sa maniére un montage cinématographique, pour reprendre un terme
que nous avons beaucoup utilisé avec Remo Guidieri. Nous avons co-écrit en
1997 I’ouvrage « Symétrie de Guerre » * autour de ma collection de tapis
afghans. Nous avons également développé & ce moment-1a ce paralléle entre
1’installation artistique et le montage cinématographique. Dans cette
ceuvre les tapis afghans de guerre sont montés avec la table militaire de
Gerrit Rietveld qui date de 1923, 1’époque du modernisme et de la fondation
de I’homme nouveau. Les tapis afghans sont les témoins de la situation
postcoloniale de 1’empire soviétique. Des motifs spécifiques apparaissent
avec 1’invasion de 1’Afghanistan par 1’URSS en 1979 et accompagnent son
effondrement. J’ai utilisé ce systéme de montage ou de collage entre notre
point de vue occidental sur 1’art, dominé par les maitres du modernisme
et de 1’abstraction et ces tapis d’inspiration guerriére qui nous renvoient
a2 une forme majeure de 1’art oriental. Cet assemblage particulier met en
relation les icOnes artistiques de deux mondes : la culture moderniste
occidentale et les tapis afghans que j’ai collectionnés dans les années

90. Cette table militaire comme tous les autres meubles de Rietveld que
j’ai reconstitués et mis en musique est construite avec du roseau de
Sardaigne. Elle est inspirée de I’instrument de musique traditionnel, les
launeddas, que j’affectionne particuliérement. La partition de cette table
pourrait étre jouée. Elle a d’ailleurs déja été enregistrée. L’exposition

de la table est muette aujourd’hui comme toutes les ceuvres mises en
musique présentes dans les collections publiques. Je prépare une nouvelle
édition, gravée sur disque vinyle, des enregistrements de ces meubles.

La table de Rietveld se devait d’étre pratique, solide et bon marché.

Elle était, au départ, destinée au Foyer militaire catholique d’Utrecht.
L’appellation ‘Table militaire’ propose un autre niveau de lecture a

cette installation en référence aux conflits armés en Afghanistan.

Je me suis beaucoup intéressé aux tapis afghans, mais plus largement
aux tapis d’orient, lorsque je préparais le livre Symétrie de Guerre.
J’ai étudié les collections et la littérature en ce qui concerne 1’Asie
centrale et le Caucase. J’ai également quelques tapis caucasiens anciens
du XIXe siécle. C’est une forme de production artistique que j’ai regardé
avec attention. J’ai profité d’invitations a exposer a Ankara et a Istanbul
pour photographier et acquérir des objets. Les collections du Louvre

ont été riches d’inspiration, notamment la section des arts de 1’Islam.
J’ai un gofit pour 1’ornementation spécifique de ces productions.

Les tapis sont 1’exemple d’une création en perpétuel mouvement, ils

ont toujours évolué, ils conversent beaucoup avec 1’occident aussi
faisant partie depuis longtemps du commerce international.

Je remets en scéne ma collection de tapis afghans, je les assemble par
exemple dans une grande installation qui peut réunir jusqu’a 100 tissages,
titrée Le Grand Jeu en référence a 1’expression popularisée par Rudyard
Kipling, décrivant cette scéne de rivalité militaire et économique qui




Pensez-vous
que 1’art doive
refléter le climat
politique et social
contemporain ? Quel
role peut-il jouer ?

4.

Le Grand Jeu, 2000 - 2017
Ca. 12 m liinéaire
tapis, tapisseries

© M. Aubry - Courtesy
Galerie Eva Meyer
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s’ouvre entre 1’Afghanistan, 1°’Inde, la Russie et 1’Angleterre au XIXe
siécle. Une version a été présentée au Musée d’Art Moderne de la Ville de
Paris en 2013-2014, une autre a Beauvais au Musée de la tapisserie mais
aussi a 1’étranger, a la Biennale de Sao Paulo, a Lausanne, également

en Allemagne. Les murs des musées sont entiérement recouverts de
tapis, a 1’image d’un grand marché oriental du XIXe siécle. J’agence et
réorganise mes tapis en fonction du lieu ol je les installe, cela créée

de nouveaux dialogues, il peut y avoir plus de cartographie, parfois
plus de portraits d’hommes politiques ou de motifs de guerre..

C’est une question piége puisque 1’art refléte toujours le climat politique
et social, pour moi c’est une évidence. Je fais partie des artistes
convaincus qu’il faut se laisser imprégner par les désordres du monde
contemporain. Il n’est pas possible de sortir de 1’histoire et cela nous
rameéne aux tapis afghans et a leur époque de création. Les motifs qui

les ornent sont conflictuels, nous les avons définis par ces mots dans

le livre « Symétrie de guerre ». Ces motifs sont d’abord en conflit avec

le tapis lui-méme, avec son iconographie classique, ils sont en conflit
avec le vendeur du tapis qui agit par rapport a des consommateurs, les
soldats soviétiques qui voulaient ramener chez eux des souvenirs de
guerre par exemple. On peut aussi souligner qu’ils sont rarement créés
par la personne qui tisse le tapis. Et surtout, les sujets représentés
sont le reflet de la situation d’abord coloniale puis postcoloniale du XXe
siécle. L’URSS s’est effondrée avec le départ du dernier soldat soviétique
d’Afghanistan et ces tapis reflétent la crise idéologique de la fin du XXéme
siécle. L’Afghanistan n’a ensuite jamais cessé d’étre en guerre, en guerre

civile, en guerre avec les USA, en guerre avec I’Europe et finalement

la piéce présentée a Dijon reste d’une grande actualité aujourd’hui.

La production contemporaine de tapis de guerre en Afghanistan ou au
Pakistan est plutdt destinée au collectionnisme et les motifs n’ont plus
la méme orientation. L’ambiguité d’origine a été remplacée par une
littéralité du dessin. C’est une adaptation a une demande occidentale qui
cherche des images simples pour illustrer une situation chaotique.

Lors de 1’achat de cette ceuvre nous nous sommes entendus avec Emmanuel
Latreille, directeur du Frac Bourgogne a 1’époque, sur 1’ensemble
iconographique qui constituerait la piéce : on peut voir une carte
d’Afghanistan par exemple. Les tapis représentant les cartes du pays sont
intéressants en ce qu’ils figurent les changements qui s’opérent en fonction



des conflits : des provinces ont été enlevées et d’autres rajoutées. Parfois
ce sont les armoiries qui changent, elles aussi, et s’adaptent rapidement.
Par contre, les tapis portraits sont absents dans 1’installation du Frac
Bourgogne. C’est peut-étre dommage. J’aurai pu choisir un tapis représentant
le portrait du roi Amanullah Khan, qui a libéré 1’Afghanistan des Anglais en
1919 pour ensuite réformer et occidentaliser son royaume a marche forcée.
Les islamistes radicaux qui reprenaient le pouvoir dans le pays dans les
années 1990 n’ont certainement pas saisi le sens ambigu de cette image.

11 faut savoir également que, contrairement aux idées recues, en
Afghanistan le tapis n’est pas traditionnellement un objet d’exportation,
il répondait & une opportunité commerciale datant a peu prés des années
1970 2 la différence de 1’Iran, de la Turquie ou du Caucase qui produisent
des tapis précieux depuis le Moyen Age. Jusque-1a les pachtounes ou les
tribus nomades turkménes tissaient des motifs traditionnels pour un
usage domestique. Les tapis destinés a 1’exportation sont des créations
récentes, liés a une situation économique particuliére. Les tapis de guerre
étaient pour une trés grande partie réalisés dans des camps de réfugiés
afghans a la frontiére pakistanaise, a Peshawar. Les réfugiés trés mal payés
ont produit intensément pour pouvoir gagner de 1’argent. L’ancienneté

des tapis a aussi son importance et apporte une nette plus-value, ainsi

la production est parfois orientée vers la copie de piéces anciennes.

Parole d’artistes - Michel Aubry

J’allais, a Paris, a I’entrepdt des douanes rencontrer les importateurs
de tapis et faire mes achats, j’ai le souvenir d’un marchand qui me
proposait un tapis en me soutenant qu’il datait du XIX® siécle, alors
qu’on pouvait y voir un hélicoptére tissé sur le champ de facture trés
classique. Le motif n’était pas bien grand mais soigneusement dessiné.
Le tapis était magnifique, évidemment j’en ai fait 1’acquisition.

Trente-deux de Mon travail avec les Frac a été tout a fait passionnant. Je ne parle pas des
vos ceuvres sont acquisitions qui ont lieu la plupart du temps en dehors des relations des
conservées au sein artistes avec I’institutions et sont pilotées par les comités d’achat.
des collections des
Frac, pouvez-vous J’ai beaucoup travaillé avec les Frac dans le cadre de production ou de
nous dire quelle co-production d’ceuvres avec des centres d’art ou encore la Biennale de
place ont joué les Lyon par exemple. C’était un moment foisonnant ou nous étions animés
Frac dans 1’évolution par beaucoup de questions : Comment agir sur la société ? Comment
de votre carrieére s’adresser au public ? Ou présenter les ceuvres ? Ce sont ces interrogations
artistique ? Quel que 1’on partageait a 1’époque avec les directeurs de Frac (car il y avait
regard portez-vous peu de directrices dans les années 1990). Avec Olivier Chupin en Poitou-
sur ces institutions ? Charentes, par exemple, nous avons installé au Musée de Cognac une ceuvre,

le Salon de musique, produite au Frac et exposée avec des peintures
flamandes anciennes.. Ce sont des moments de réflexion et de partage sur
la production et les ceuvres bien avant de penser acquisition. Les Frac se
comportaient comme des centres d’art. Avec Emmanuel Latreille, lorsqu’il
était en Auvergne, nous avons découvert un lieu a Montlucon, le chateau
de la Louviére, ol étaient accrochées les ceuvres d’un collectionneur des
années 1920 et nous avons inventé un projet qui permettait de mettre

en scéne mes ceuvres avec cette
collection. On réfléchissait a
1’exposition, a son contexte et au
role social et politique de ce que
nous étions en train de faire.

Puis, récemment, j’ai participé a
une sélection d’anciens étudiants
des beaux-arts, présentée dans le
nouveau lieu du Frac Pays-de-la-Loire
4 Nantes, inauguré fin novembre
2021. C’est tout a fait symbolique
que ce nouveau lieu du Frac ouvre
en donnant une vitrine a la jeune
création, c’est la marque de son

1 5 utilité et de la constance de ces
institutions au coté des créateurs.




Parole d'.artistes
Myriam
Omar Awadi

Artiste franco-comorienne Myriam Omar Awadi, est née en 1983 a Paris. Elle vit
et travaille a 1’1le de la Réunion. Son travail est présenté au sein d’expositions,
de foires et de résidences a La Réunion, en métropole, dans les pays du

pourtour de 1’océan Indien et a 1’international. Depuis 2013 elle enseigne
I’art de la performance & 1’Ecole supérieure d’art de La Réunion. En 2016, elle
rejoint le collectif La Box/ Run space ol elle fonde le laboratoire « Paroles
Paroles » avec 1’artiste Yohann Quéland de Saint- Pern. Elle travaille également
dans le spectacle vivant en tant que scénographe et conceptrice lumiere.

« Arts de 1’Islam,
un passé pour un
présent », associe, au
sein de 18 expositions
en France des ceuvres
historiques majeures
a I’oeuvre d’un
artiste contemporain.
L’ambition de la
commissaire générale
est de « porter un
regard sur 1’Islam
comme un art, des
cultures et une
civilisation. » Quelle
est votre sentiment
sur le fait que votre
ceuvre soit associée
a ce projet ?
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Je dois avouer qu’au tout début quand on m’a proposé de participer a
ce projet j'ai refusé parce que je ne me reconnaissais pas du tout dans
le premier texte qui avait été écrit et puis que je me méfiais beaucoup
parce qu’en France en ce moment le contexte est complexe et treés
violent je trouve sur la question de 1’islam. Il y a eu 1'assassinat de
Samuel Paty, puis la ministre de 1'Enseignement supérieur avait fait
cette diatribe sur 1'islamo gauchisme dans les universités et quelque
part, vu mon parcours et d’ol je viens je me suis sentie visée.

C’est comme sur la question de la laicité par exemple, ca fait quelques
années que 1'on ressent un espéce de frein, que 1'islam c'est quelque
chose qui pose probléme. Mais pour moi ce n'est pas un probléme,
parce que moi je suis métissée, ma mere est bretonne et mon pere est
comorien ils sont donc tous les deux de culture religieuse différente
du c6té de ma meére chrétienne et du c6té de mon pére musulmane et
en méme temps tous les deux ne pratiquent pas donc moi je n'ai pas

eu d'éducation religieuse mais par contre j'ai une culture des deux
religions. Elles font partie de ma vie et de qui je suis ce qui comprend
une forme de grande acceptation. Et puis également en vivant a La
Réunion ou il y a une grande tolérance des pratiques spirituelles des
différentes communautés, les différentes croyances n'ont jamais été
un probléme. Il y a quelques années lorsque le gouvernement a posé la
question de la laicité j'avais 1'impression que c'était une fausse question
parce que si on regarde la loi telle qu’elle est écrite on est déja dans la
laicité et a La Réunion on y est vraiment. Et il me semble que La Réunion
pourrait étre un département modéle de laicité pour toute la France.
Bref, j'avais plein de doutes, de questions, j'avais peur que mon

travail soit instrumentalisé. Dans le texte de présentation du projet

il y avait la question d’ouvrir cette exposition au jeune public avec

une forme de médiation qui ciblait plutdt des jeunes francais, comme

le disent les politiques « issus de l'immigration » alors qu’il me
semble plutdt que si cette exposition peut servir a des jeunes c'est

au contraire a ceux qui n’ont pas de double culture du tout et qui sont
dans 1’ignorance totale de toutes les cultures qui font la France.

J’avais énormément de doutes sur ce projet, d'autant plus qu’au départ
on parlait d'artistes du monde musulman et je ne savais pas trop ce que
ca voulait dire. Je suis une artiste francaise, je suis Franco comorienne
mais je suis une artiste francaise. Je suis née en France ma meére est

francaise mon pére est francais. Des fois j'ai l'impression que 1’on dissocie

les cultures de tous les pays qui ont été colonisés comme étrangéres
4 la France alors qu’en fait elles participent de ce qu’est la France, la



1.

Cabinet a double vantaux
Inde - Vers 1700 - Bois de
rose, ivoire, miroir, velours
de soie, métal doré
52 x 62 x 41 cm
Coll. Musée des arts décora-
tifs de 1’océan Indien
MADOI, Saint-Louis
© Ph. Jacques Kuyten
Exposé au Madoi (Musée des
Arts Décoratifs de 1°Océan
Indien) Saint-Louis de La
Réunion

2.

Haut de galyan a décor
de couples européens
Vers 1850
© RMN-Grand Palais
(musée du Louvre)

/ Mathieu Rabeau
Exposé au Madoi
(Musée des Arts Décoratifs
de 1°0Océan Indien)
Saint-Louis de La Réunion
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Pouvez-vous présenter
votre ceuvre,
Chiromani, Boule a
Facettes, 2012, qui
est exposée au Musée
des arts décoratifs de
1’0Océan Indien a Saint-
Louis dans le cadre de
1I’exposition « Arts
de 1’Islam, un passé
pour un présent » ?
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culture francaise est une culture
multiple, il y a une multiplicité
d'identités qui en font la richesse.
Nous avons longuement discuté en
visioconférence avec Yannick Lintz

et toute 1'équipe du Louvre sur la
nature du projet et finalement je suis
trés heureuse d'avoir accepté parce
que dans 1’exposition au Madoi (Musée
des Arts décoratifs de La Réunion)

il y a un focus sur les communautés
comoriennes et comme le travail

que je présente part d’un vétement
qui est porté par des femmes
comoriennes j'ai trouvé que ca faisait
sens. D'autant que a La Réunion la
communauté comorienne est mal vue,
c'est un peu 1'équivalent des noirs et
des arabes en France. Les malgaches et
les comoriens a La Réunion subissent
une forme de racisme répandue.

J'ai donc trouvé intéressant que
cette expo permette de revenir sur
1'histoire de cette communauté a

La Réunion d'autant qu’elle existe
depuis toujours puisque parmi les
personnes qui ont été amenées de
force sur 1’1le pour étre mises en
esclavage il y avait des comoriens,
des malgaches, des mozambicain etc.

Cela met en lumiére une circulation qu'il y a dans 1'océan indien et
montre qu'il y a des liens entre les territoires avant méme qu'il y ait
eut un peuplement a La Réunion. Parce que La Réunion normalement elle
n’est peuplée que depuis 400 ans. Mais dans la zone océan indien il y a
eu des circulations entre différentes communautés et différents pays
depuis le Xe siécle et dans 1'exposition qui est présentée au MADOI par
exemple il y a un petit objet en cristal de roche qui a été sculpté en
Egypte vers le Xe sidcle et ce cristal de roche provenait de Madagascar
ou de Mayotte cela montre a quel point il y avait une circulation et

un dialogue entre ces différents pays depuis trés trés longtemps.

Le Chiromani est un tissu dans lequel s’enveloppent les femmes
comoriennes. Les Comores sont un archipel de quatre iles et a la base ce
tissu était surtout utilisé par les femmes Anjouanaisses mais aujourd’hui
ca s’est un peu étendu a toutes les iles de 1’archipel. Ce tissus est porté
lors de la cérémonie du Grand Mariage aux Comores, c’est une forme de
mariage qui est trés importante. On y participe lorsque 1’on est déja
assez agé c’est vraiment quelque chose de tres significatif parce que

cela permet aux hommes qui font le grand mariage d’avoir une parole
politique et d’étre reconnus par la communauté. Les gens se marient
d’abord simplement puis des années aprés il y a le grand mariage qui
dure plus d’une semaine parce qu’il y a plusieurs cérémonies au sein de
cette cérémonie. Il s’agit d’une forme de rituel ou de rite de passage qui
permet de reconnaitre a 1’homme qui s’est marié la possibilité de prendre
la parole au niveau politique et d’étre reconnu et entendu. Sur la place
publique, souvent le vendredi aprés la priére, des hommes se retrouvent,
seuls ceux qui ont fait le grand mariage et les notables échangent sur les
questions importantes pour la communauté. Il y a une dizaine d’années je
suis retournée aux Comores, c’était au mois de juillet, en pleine saison des
grands mariages parce que il y a toute la diaspora qui revient pour faire
des grands mariages car on ne peut faire cette cérémonie que sur place.
I1 y a plein de cérémonies dont une qui s’appelle le youkoumbi, lorsqu’on
est une femme célibataire on n’a pas le droit d’y assister sauf de maniére
totalement anonyme en étant cachée derriére ce tissus 1a, le Chiromani.
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3. 4.
Chiromani,
Boule 2 facettes
Installation
performative
France, 2012
Costume avec
brocards et projection
vidéo FRAC Réunion

J’ai participé a cette cérémonie
cachée derriére ce tissu qui est
resté pour moi le symbole de ce
retour aux sources. Je 1’ai emporté
avec moi lors d’une résidence a
laquelle je participais juste aprés
& Bombay, et 1la-bas j’ai imaginé
que ce Chiromani brille. Parce que
quand on participe a ces fétes 1a
on a I’impression que le pays est
super riche, on a I’impression
d’étre a Dubai, tout le monde porte
des vétements bling-bling, il y

a des valises remplies de billets
parce que les personnes qui
participent au mariage cotisent.
Traditionnellement, bien avant

les banques, c’était comme ¢a que
1’argent circulait. Le pays est pauvre et j’étais un peu fascinée par le
contraste avec le faste de ces fétes et je me posais plein de questions.
J’ai demandé a des brodeurs de Bombay de recouvrir le Chiromani de
sequins pour rendre le c6té chatoyant de la féte a I’extérieur du costume.
Lors de la performance une femme porte le Chiromani et tourne comme
une boule & facettes et avec un systéme d’éclairage son corps réfléchit

la lumiére dans tout 1’espace. Sa présence se déploie dans 1’espace, elle
le transforme en une espéce de décor magique, festif et merveilleux.

En gardant le textile, donc en ne m’éloignant pas trop de 1’objet qui
est un morceau de tissu un rectangle et en utilisant la broderie je
peux augmenter le corps : montrer ce qui est en général invisible
mais qui existe. C’est Deleuze qui disait que la présence d’un corps
dans un espace est comme un micro événement qui vient modifier cet
espace, son contexte, son ambiance, son climat. On est tous chargés

de quelque chose et cette ceuvre montre le déploiement de cette
puissance, de ce pouvoir de transformation de chacun de par sa simple
présence sur ce qui I’entoure qui est rendu visible par ce costume.

La grande majorité des habitants des Comores est musulmane. I1 y a eu
deux grands types de colonisation sur la population autochtones puisqu’il
Yy a une premiere colonisation arabe et ensuite, bien plus tard, il y a

une colonisation francaise. Tous les comoriens sont musulmans mais, un
peu comme a La Réunion il y a une forme de syncrétisme, la religion du
pouvoir dominant est aussi liée parfois a une forme d’animisme. Le Grand
Mariage découle de 1’organisation sociale de la société traditionnelle
autochtone mais est tout de méme 1ié a la religion musulmane.




Pensez-vous
que 1’art doive
refléter le climat
politique et social
contemporain ? Quel
role peut-il jouer ?

Parole d’artistes - Myriam Omar Awadi

Pouvez-vous nous
dire quelle place ont
joué les Frac dans
1’évolution de votre
carriére artistique ?
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Je pense que l'art n'a pas de fonction. Justement ce qui protége les
pratiques artistiques de tout le reste des modeéles et fonctions de nos
sociétés c'est cela. C’est le fait qu’il n’ait pas vraiment de fonction.

Je pense surtout a la maniere dont on le recoit : quand on regarde

une ceuvre en tant que public et que 1’on a des attentes, ou des

principes qui stipulent que 1’art doit étre ceci ou que 1’art doit étre

cela on va peut-étre passer a cote de 1’ceuvre que 1’on est en train de
découvrir ou de rencontrer. Pour moi, 1’ceuvre ne doit pas avoir une
fonction, par contre elle provient toujours d'une urgente nécessité

pour 1l'artiste qui la produit et elle peut avoir plein de nuances, de
dimensions et d’origines différentes. Cette nécessité personnelle peut
faire écho a une autre de la part de la personne qui la regarde.

Pour changer le monde ou avoir une influence je ne crois pas que 1’art
suffise, si il y a une pratique artistique elle doit forcément étre associée a
un activisme ou un engagement vraiment fort politiquement pour avoir une
place dans la vie politique. Aujourd’hui 1’art est dissocié du reste du de la
vie il est mis sur un piédestal dans des salles d'exposition. Quand on est
dans une forme d'activisme ou de militantisme il faut trouver le moyen de
revenir justement au pouvoir effectif de 1’art dans la société. Ce n’est pas
évident, pour ma part je n'arrive pas trop a le faire.

Mais c'est vrai que je me suis posé la question par exemple pour Chiromani
boule a facette : quand je 1’ai présenté aux Comores pour moi c'était
1'endroit ol la présenter de la maniére la plus juste. Avec cette ceuvre j'ai
1'impression d’étre toujours obligée de penser au contexte dans lequel elle
est montrée et qui va la regarder. Parce que selon la culture de celui qui la
regarde, selon d'ol il vient le regard va étre différent et j'ai toujours un
peu envie d'intervenir pour dialoguer avec ce regard la et faire attention
au contexte dans lequel elle va étre montrée. Mon travail a beaucoup avoir
avec la performance et quand je travaille aux Comores sur les cérémonies
traditionnelles qui sont vivantes et pratiquées, celles-ci, pour le coup, ont
un vrai rdle social et une valeur partagée bien plus forte que mes propres
performances.. Les oeuvres sont forcément chargées de quelque chose et

je pense que c'est le travail de tous les métiers, de 1’artiste et de tout le
milieu de 1l'art autour de travailler a ce que 1’ceuvre ne se décharge pas

de sa puissance et de son potentiel pouvoir de transformation du monde.

J’ai la chance d’étre soutenue par le Frac depuis plusieurs années. En

2014 j’ai fait une exposition personnelle au Frac, pour les artistes locaux
c’est ce qui permet de matérialiser des idées d’ceuvre que 1°on ne peut pas
développer dans nos ateliers. Cela donne les moyens financiers de pouvoir
matérialiser nos recherches. Loin du saupoudrage il s’agit d’accompagner
1’artiste & un moment donné pour fabriquer des ceuvres qui soient plus
conséquentes et c’est ce dont nous avons besoin. C’est compliqué pour les
artistes de trouver les moyens de produire.

Un autre rdle du Frac qui est trés
important est celui de la conservation.
I1 y a beaucoup d’ceuvres de la premiére
génération d’artistes de La Réunion

qui ne sont pas conservées. On pense
que ce patrimoine artistique est assez
pauvre alors qu’il y a une histoire trés
riche de 1’art a La Réunion. En tant
qu’enseignante je me rends compte
qu’il n’y a pas eu de transmission sur
1’histoire de 1’art de La Réunion et sur
ce que les artistes ont produit alors
qu’il y a des oeuvres exceptionnelles.

Au niveau de la conservation des ceuvres
et de I’écriture de leur histoire il y

a eu un manque. Aujourd’hui, depuis
30-40 ans bientdt, le frac constitue

une collection et garde la trace d’une
histoire absolument fondamentale.




Parol.e d"artistes
Nicene
Kossentini

Nicéne Kossentini est née en 1976 en Tunisie,
ol elle vit et travaille actuellement. Elle
utilise 1’art vidéo, la photographie, la
peinture et la sculpture pour créer des motifs
qui font dialoguer les contrastes : le passé
et le présent, le personnel et le politique, la
paix et 1’hostilité, la violence et la poésie.

« Arts de 1’Islam, un passé
pour un présent », associe,
au sein de 18 expositions en
France des ceuvres historiques
majeures a 1’oeuvre d’un artiste
contemporain. L’ambition de
la commissaire générale est de
« porter un regard sur 1’Islam
comme un art, des cultures et
une civilisation. » Quel est votre
sentiment sur le fait que votre
ceuvre soit associée a ce projet ?

Pouvez-vous présenter votre
ceuvre, Heaven or Hell,2012,
qui sera exposée au Musée
Paul Dupuy a Toulouse ?

Quelle place vos
origines culturelles
tiennent-elles dans

votre pratique

artistique ?
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J’ai été agréablement surprise que

ma vidéo soit sélectionnée dans ce
projet. Je soutiens 1’idée de créer un
pont entre ces ceuvres anciennes et les
ceuvres contemporaines afin de réfléchir
sur une éventuelle communication
entre le passé et le présent. L’art
islamique reste méconnu, pas
seulement en Occident, mais aussi en
Orient oli il est souvent considéré
comme un art du passé en rupture avec
les formes contemporaines de 1’art.

Heaven or Hell est une vidéo d’animation inspirée

du film expérimental Anemic Cinema de Marcel
Duchamp. La rotation en spirale d’un disque en forme
ornementale abstraite alterne avec celle d’autres
disques ol sont inscrits des mots extraits du Coran.
Séparés de leur contexte, ces mots qui se réféerent
au Paradis et a I’Enfer tels que décrits dans le Coran,
sont dépouillés de leur véritable sens. Le disque en
forme ornementale se décompose progressivement.
Ses éléments composés géométriquement a partir

du centre s’en éloignent et se dispersent.

Je cherche, dans mes origines culturelles, des
références que je questionne et que j’essaie de
réinventer a travers ma pratique contemporaine.
Je m’intéresse a la poésie et la philosophie

arabes anciennes, ainsi qu’a 1’architecture et a
1’abstraction géométrique dans 1’art islamique.

En effet, le texte et 1’abstraction géométrique

sont des éléments essentiels qui constituent le
patrimoine culturel tunisien. Dés le début de ma
pratique artistique, j’ai essayé de me connecter a cet
héritage et de me 1’approprier a travers des médias
contemporains comme la vidéo ou 1’installation.

Focus - décembre 2021



Pensez-vous
que 1’art doive
refléter le climat
politique et social
contemporain ? Quel
role peut-il jouer ?

Pouvez-vous nous
dire quelle place ont
joué les Frac dans
1’évolution de votre
carriére artistique ?

Nicéne Kossentini

2.
HEAVEN OR HELL
(PARADIS OU ENFER) 2012
Projection vidéo

Toulouse, Les Abattoirs, musée
- FRAC Occitanie / Inv. 2021.1.8
Exposé au Musée Paul Dupuy a
Toulouse, « Arts de 1’Islam,
Un passé pour un présent » du

20/11/21 — 27/03/22
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L’artiste exprime par son art les questions qui le rongent ;
et puisque tout artiste vit dans un milieu politique et social
particulier qui le touche et qui 1’affecte directement, alors
il n’est pas exclu que ce milieu soit reflété dans sa pratique.
A mon avis, si 1’art a bien un rdle a jouer, ce serait de
montrer et de faire apparaitre les choses invisibles qui sont
essentielles mais qui nous échappent. L’art a aussi le pouvoir
d’éveiller les sens et également les consciences, et peut ainsi
contribuer au changement et a 1’évolution de la pensée.

L’acquisition de ma vidéo Heaven or Hell par le Frac
Occitanie Toulouse est une reconnaissance importante
pour mon travail artistique qui m’encourage a continuer
a creuser, dans le champ de questionnement qui
m’intéresse, avec plus d’assurance et de confiance.




Parole d’artistes

mane Fakhir

Née a Casablanca (Maroc) en 1969, Ymane Fakhir développe un
travail artistique ol la photographie et la vidéo tiennent une
place essentielle. Elle a suivi sa premiére formation a 1’école
des Beaux-Arts de Casablanca. Lorsqu’elle s’installe en France,
elle reprend un cursus a celle d’Aix-en-Provence, puis a 1’Ecole

nationale de la photographie d’Arles dans le cadre d’un échange.
Vivant aujourd’hui a Marseille, elle nourrit son oeuvre de
nombreux allers et retours entre la France et le Maroc, créant
ainsi une relation dialectique, physique et intellectuelle
entre son héritage culturel et ses expériences personnelles.

« Arts de 1’Islam, un
passé pour un présent »,
associe, au sein de 18
expositions en France

« Héritages » est un
travail sur la femme
dans la tradition
musulmane, et

des ceuvres historiques
majeures a 1’oeuvre d’un
artiste contemporain.
L’ambition de la
commissaire générale est
de « porter un regard
sur 1’Islam comme un
art, des cultures et une
civilisation. » Quel est
votre sentiment sur le
fait que votre ceuvre soit
associée a ce projet ?

notamment la question
de la répartition

des biens apreés la
mort. Mon ceuvre est
humble, au regard

de I’immensité

de la civilisation
islamique, mais c’est
une proposition, un
dialogue avec lui,

qui n’a I’ambition ni
de 1’exalter ni de le

remettre en question,
mais simplement de
nous/se questionner

a travers lui.

Pouvez-vous présenter
votre ceuvre, La part
de Lion, 2017, qui sera
exposée la Bibliothéque
1’Alcazar de Marseille ?

La piéce sérigraphique « héritages » que je présente dans
le cadre de 1’exposition « Un passé pour un présent » fait
partie d’un ensemble de travaux autour de la question

de la succession dans 1’héritage du projet « The Lion’s
Share ». Le titre est inspiré des fables de la Fontaine et
de Kalila wa Dimna d’Ibn Al-Mugaffa, qui désigne la part

la plus importante ou parfois la totalité d’une part lors
d’un partage. Abdelkader, Hussain, Khalil, Leila, Lalla Zhor
et S Mohammed sont décédés. Pour chaque défunt d’une
sérigraphie, les parts des héritiers se présentent par

des cercles de couleurs et sont assignés aux 8 héritiers
que sont la meére, le pére, 1’épouse, 1’époux, la, les
sceur(s) et le, le les frére(s) et la les fille(s) et le les fils.
Les sérigraphies-portraits développent une approche
visuelle d’un exemple de succession d’héritage qui était
jusque-l1a un simple calcul arithmétique abstrait.
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Quelle place vos
origines culturelles
tiennent-elles dans

votre pratique

artistique ?

Pensez-vous
que 1’art doive
refléter le climat
politique et social
contemporain ? Quel
rble peut-il jouer ?

Pouvez-vous nous
dire quelle place ont
joué les Frac dans
1’évolution de votre
carriére artistique ?

N
W

Parole d’artistes - Ymane Fakhir

« LA PART DU LION, 2017 »
de haut en bas :
Si’Mohammed - 2017
Khalil - 2017
Lalla Zhor - 2017
Leila - 2017

© Adagp, Paris,
2021 Collection Frac
Provence-Alpes-
Cote d’Azur

I1 m’est de plus en plus difficile

de répondre a cette question car

a vrai dire, j’en vois de moins

en moins la pertinence. Chaque
artiste puise nécessairement

dans son bagage et son histoire
personnelle, donc dans ses origines
aussi, quelles qu’elles soient.

A travers ma démarche, mon
intention est de questionner, dans
1’espoir d’une reconfiguration

du contemporain qui se ferait
ensemble. Je ne cherche pas a avoir
un discours féministe, mais le
travail que je méne autour de la
famille rappelle que 1’individuel
est indissociable du politique.

L’acquisition par le FRAC PACA

des sérigraphies « Héritages

» est tout & fait pertinente

en ce qu’elle parachéve leurs
intentions respectives : le premier
enrichit son projet artistique
avec une ceuvre traduisant et
interrogeant la fabrique de
récits; et le second trouve sa
place dans un ensemble plus vaste
d’histoires visuelles ol 1’image
révele des enjeux politiques,
sociétaux et économiques.



Récit d‘ailleurs

NIILOFUR FARRUK

critique d‘art et fondatrice
de la Biennale de Karachi, Pakistan

Could you present
yourself, your
activities and

sensitivity

Pourriez-vous vous
présenter, ainsi
que vos activités et
votre sensibilité ?

I am an art critic, curator, author and cultural
interventionist based in Karachi, Pakistan. I grew
up in a family of writers with a deep interest in
the Arts, particularly Urdu Literature, it was
after my art education that I discovered the dis-
connect between the intellectual ideas rooted in
local knowledge and Art discourse that was heavily
influenced by the Eurocentric canon and theories,
this led to many questions and sub-
sequent research. The quest for
answers has informed my critical
practice since the 1970s and my main
area of interest has been the cultu-
ral and social impact of epistemic
knowledge lost to colonial erasure.
The excavation of lost interdiscipli-
nary connections within the cultural
matrix and the impact of political
ideologies on visual narratives has
sustained as a strong focus.

There have been times when I have
felt that theoretical knowledge and
engagement within the art sphere was
inadequate because of its lethargic
response to urgent societal change,
the need to connect with this dynamic change
pushed me in the direction of social activism. My
direct involvement with it at a time of political
and social upheaval in the country (from mid 1990s
to 2016) was an exhilarating time of new insights
and an opportunity to learn interventionist skills.
This has expanded my critical practice to embrace
theory, research, experience and activism.

Another trajectory of my work is connected to Free-

Je suis critique d’art, commissaire d’exposition,
autrice et interventionniste culturelle a Karachi,
au Pakistan. J’ai grandi dans une famille d’écrivains
qui avait un gofit prononcé pour les arts, particu-
liérement la littérature ourdoue. C’est a 1’issue de
mes études en art que j’ai pris la mesure du déca-
lage entre la pensée intellectuelle enracinée dans
la culture locale et le discours esthétique forte-
ment influencé par des canons et
théories « eurocentriques ». Cela
a suscité chez moi de nombreuses
interrogations et entrainé une quéte
de réponses, qui nourrit ma pra-
tique critique depuis les années 1970.
L’objet principal de ma recherche
concerne 1’impact socio-culturel de
la perte épistémologique liée 1’effa-
cement de certaines connaissances du
fait de la puissance coloniale. L’ex-
cavation de connexions interdisci-
plinaires oubliées dans la matrice
culturelle et 1I’impact des idéolo-
gies politiques sur les récits artis-
tiques constituent un de mes grand
centre d’intérét.

J’ai ressenti par moments que la connaissance et
1’engagement strictement théoriques en art étaient
inadéquats, n’offrant qu'une réponse 1éthargique a
1’urgence du changement sociétal. La nécessité de me
connecter avec le dynamisme de ce changement m’a
poussée vers 1’activisme social. Mon combat en ce
sens dans un pays en plein bouleversement socio-po-
litique (du milieu des années 1990 a 2016) a été une
période exaltante, riche d’idées, et m’a offert 1’op-



dom of Expression in the context of politics and
social sensitivities worldwide. Pakistan has had
its share of dictatorships which has sensitized its
population to heavy handed state policies, many
of us have resisted them and learn to navigate the
difficult terrain wit-
hout compromising the

message. As a member

of the Freedom of

Expression Committee

at AICA (International

Art Critics Associa-

tion) since its incep-
tion, has meant that I
can register my pro-
test as well as study
the global social
and political dimen-
sions of censorship
and understand the
role of the media and
its selective repor-
ting on censorship.
My writing is often located at the intersection of
art, society and politics. My first book, Pionee-
ring Perspectives (a), made visible the practice
of three influential women artists Sheherezade
Alam, Meher Afroz and Nahid Raza to counter
anti-women policies of the dictator General
Ziaul Haqg. It was a way of documenting the semi-
nal contribution of women whose rights were
under threat. To revisit the difficult history of the
1970’s, the decade when Pakistan lost its eastern
wing and the popular Prime Minister Zulfigar Ali
Bhutto was hanged, I colla-
borated with Amin Gulgee
to curate a show and edit a
publication. This exhibi-
tion was held at the Amin
Gulgee Gallery included the
works of fifty one artists
from different generation.
The book is titled ‘Pakis-
tan’s Radioactive Decade:
An Informal Cultural His-
tory of the 1970s’ (b) and is
an attempt to preserve the
memory through interviews
and writings of forty indi-
viduals who experienced
the time.’ This project was
close to my heart because
it brought some sort of
closure to a historic era
that has remained largely
unresolved for the nation.
My most recent publication
as an editor is ‘A Beautiful
Despair- The Art and Life of
Meher Afroz (c), an antho-
logy of sixteen essays, on
one of the most significant
artists of Pakistan who has been exploring issues
of decolonization for several decades. I have ela-
borated on her practice in another answer below.
I was privileged to be a part of ‘Intersections of
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portunité de développer des compétences interven-
tionnistes concrétes. Ma pratique critique s’en est
retrouvée étendue pour embrasser la théorie, la
recherche, 1’expérience de terrain et 1’activisme.
Une autre trajectoire qu’a emprunté mon travail est
liée a la liberté d’ex-
% pression dans le monde
dans divers contextes
politiques et sociaux.
Le Pakistan a eu sa part
de dictatures, qui ont
soumis sa population
3 des politiques d’Etat
autoritaires. Nombre
d’entre nous y ont
résisté en apprenant
a naviguer sur ce ter-
rain difficile sans com-
promettre leur mes-
sage. Etre membre du
comité de la liberté
d’expression au sein
2 de I’AICA (I’associa-
tion internationale des critiques d’art) depuis son
ouverture m’a permis non seulement de consigner
mes protestations, mais aussi d’étudier les dimen-
sions socio-politiques globales de la censure et le
rble joué par les médias du fait de leur cou-
verture d’information sélective.
Mes écrits se situent souvent au carrefour de
1’art, de la société et de la politique. Mon pre-
mier livre Pioneering Perspectives (a) (Feroszons,
Put, Ltd, 1996) mettait en lumiére la pratique de
trois artistes majeures, Sheherezade Alam, Meher
Afroz and Nahid Raza face
aux politiques antifémi-
nistes prises par le Général
et dictateur Ziaul Haqg. Ce
travail a été une maniére de
documenter la contribution
séminale de ces femmes dont
les droits étaient menacés.
Afin de revisiter 1’histoire
sombre des années 1970, une
décennie durant laquelle le
Pakistan a perdu son aile
orientale et son premier
ministre - le populaire Zul-
figar Ali Bhutto - qui a été
exécuté, j’ai lancé un pro-
jet éditorial et d’exposition
en collaboration avec Amin
Guglee. L’exposition organi-
sée a2 la galerie Amin Guglee
présentait les ceuvres de
51 artistes de différentes
générations. Le titre du
catalogue en est “ Pakis-
tan : dix années radioac-
tives : une histoire cultu-
relle informelle des années
70” (b) c’est une tentative de
préserver la mémoire de cette époque et des éve-
nements a travers des interviews et des textes de
quatorze témoins de cette époque. Ce projet était
trés cher a mon cceur, parce qu’il m’a permis en



Contemporary Art, Anthropology and Art History in
South Asia: Decoding Visual Worlds’ (d), this book /
research project was initiated by South Asian Uni-
versity in N Delhi. It is a comprehensive mapping of
contemporary critical dialogues in this region. Wor-
king with South Asian
thinkers has made me
aware of our shared his-
tory and challenges that
are shaping the brave
and important discourse
of independent nations.
The curatorial projects
I participated in South
Asia and Central Asia
include being Pakis-
tan’s Commissioner at
The Asian Art Biennale
in Bangladesh, Tashkent
Art Biennale and Khat-
mandu International Art
Festival and serving on
the Advisory Committee
of Colombo Art Biennale.
In 2016, I was invited to conceptualize and organize
a regional AICA Conference supported by UNESCO,
in Colombo titled ‘Unpacking Multiple Identities
within Gender Based Art through Critical Writing’.
This engagement with art critics, artists and cura-
tors from South Asia,
Europe and USA was
about awareness and
solidarity as it helped
us to look beyond ste-
reotypes and disco-
ver the struggles and
resilience of women
across geographies and
cultures.

Currently as the head
of Karachi Biennale
(KB), my work since the
Biennale was founded in
2016 has been to deve-
lop strategies to use
Art to heal a city frac-
tured by violence and
polarized by politics.
Its themes are rooted
in the city, the first Karachi Biennale was cente-
red around Witness, a word that evoked the social
dilemma of the time. Despite widespread violence
the city had no witnesses as citizens were afraid
to come forward to break the silence because they
felt unprotected by the law in the face of reper-
cussions. It resonated with many internatio-
nal artists, mainly those from Latin America
that were familiar with such social tensions.
The second KB was centered around ecological
disruption through rapid urbanization, the thema-
tic focused on the loss of the species of low flying
bird due to high rise buildings, this became a point
of departure for the larger conversation on cli-
mate change. The Third Biennale will engage with
Hybrid Art to explore the significance of technolo-
gical growth and improvisation in developing coun-
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quelque sorte de tourner la page vis-a-vis d’une
décennie qui est restée largement irrésolue pour la
nation Pakistanaise. Ma publication la plus récente
est A Beautiful Despair- The Art and Life of Meher
Afroz (c) (Le Topical, Pakistan, 2020). Cette artiste,
) qui est 1’une des plus
1 influentes au Pakistan,
‘ ? explore les problémes
1liés a la décolonisation
depuis plusieurs décen-
nies. Je commente son
oeuvre plus en détail
dans une autre réponse
ci-dessous.
J’ai eu le privilege de
contribuer au livre
Intersections of Contem-
porary Art, Anthropo-
logy and Art History
in South Asia: Decoding
Visual Worlds (d) (Pal-
grave Macmillan, 2019).
Ce projet de recherche
a été initié par la South
Asian University a New Delhi. Il s’agit d’une carto-
graphie exhaustive des dialogues critiques contem-
porains dans cette région. Collaborer avec d’autres
penseurs sud-asiatiques m’a fait prendre conscience
de notre histoire commune et des défis qui fagonnent
le récit courageux et
primordial des nations
indépendantes. J’ai
participé a de nom-
breux événements dans
la région, en tant que
commissaire d’exposi-
tion en Asie du Sud et
Centrale puis en tant
que commissaire pour
le Pakistan a 1’Asian
Art Biennale du Bangla-
desh, la Tashkent Art
Biennale et le Khat-
mandu International
Art Festival. J’ai éga-
lement fait partie du
comité consultatif de
la Colombo Ar.
J’ai également été invi-
tée en 2016 & concevoir et organiser une conférence
régionale de 1’AICA soutenue par 1’UNESCO a Colombo
et intitulée « Unpacking Multiple Identities wit-
hin Gender Based Art through Critical Writing ».
Ce rassemblement solidaire entre critiques d’art,
artistes et commissaires d’exposition d’Asie du
Sud, d’Europe et d’Amérique du Nord a permis
de dépasser les stéréotypes pour découvrir
les combats et la résilience des femmes par-
dela différentes géographies et cultures. En
tant que directrice de la Karachi Biennale (KB) que
j’ai fondée en 2016, mon travail consiste a déve-
lopper des stratégies visant a utiliser 1’art et sa
force transformative pour soigner les maux d’une
ville fracturée par la violence et polarisée par la
politique, créer du lien entre les gens et raviver
les réves, particuliérement chez les jeunes. Une
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tries and how innovations are connecting it to the
Fourth Industrial Revolution (4IR).

A strong educational programming with art workshops
and dialogue on the thematic accompany each Bien-
nale and The KB Critical Knowledge Lab with roun-
dtables and seminars engages in critical exchange
and documentation. To harness the transfor-

partie de cet objectif a été atteint en installant
des ceuvres d’artistes pakistanais et du reste du
monde dans des parcs publics, ou encore des sites
de patrimoine pendant la biennale, afin d’attirer
les gens hors de leur zone de confort et leur faire
redécouvrir 1’histoire, la diversité culturelle et la

vitalité d’une ville de 22 millions d’habitants.

mative power of art to connect people to each 2 7 Les thémes choisis a chaque édition sont ancrés

other and rekindle dreams, KB installs museum
quality art in public parks and heritage sites.
This has successfully drawn people out of their
comfort zones and rediscover the history, cultu-
ral diversity and vitality of the port city of 22

million people. (e)

1
Niilofur Farrukh

2

View of Exhibition

1970s Pakistan’s
Radioactive Decade

Venue: Amin Gulgee Gallery,
Karachi - 2018

3

Naima Dadabhoy

Untitled - 2019

dried leaves and seed pods
Dimensions variables

4

Roohi Ahmed - 2014

If only it was ... 1

silk thread and fabric and
wooden embroidery frames.
Dimensions variables

05

Ali Kazim - 2017
Untitled work

human hair
Dimensions variables

a.
Pioneering Perspectives,
Ferozsons, Put, Ltd, 1996.

b.

‘Pakistan’s Radioactive
Decade: An Informal Cultural
History of the 1970s’ ,0xford
University Press, Pakistan,
2019.

c.
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dans la ville, la premiére Biennale de Karachi

était centrée autour des « témoins », un mot
qui évoquait le dilemme social de 1’époque. Mal-
gré la violence généralisée, la ville n’avait aucun
témoin car les citoyens avaient peur de se manifes-
ter pour briser le silence car ils ne se sentaient
pas protégés par la loi face aux répercussions aux-
quelles ils s’exposaient en témoignant. Ce théeme a
trouvé un écho chez de nombreux artistes interna-
tionaux, principalement ceux d’Amérique latine qui
sont familiers de telles tensions sociales. La deu-
xiéme KB était centrée sur les perturbations écolo-
giques dues a I’urbanisation rapide, la thématique
se concentrait sur la perte des espeéces d’oiseaux
volant a basse altitude en raison des immeubles de
grande hauteur, cela est devenu un point de départ
pour une conversation plus large sur le changement
climatique. La troisiéme Biennale en novembre 2022
portera le titre d’Art Hybride pour explorer 1’im-
portance de la croissance technologique et de 1’im-
provisation dans les pays en développement et com-
ment les innovations technologiques entrainent la
quatriéme révolution industrielle (4IR).
Une solide programmation éducative avec des ate-
liers d’art et un dialogue sur la thématique accom-
pagne chaque biennale et le KB Critical Knowledge
Lab avec des tables rondes et des séminaires s’en-
gage dans 1’échange critique et la documentation.
Pour exploiter le pouvoir transformateur de 1’art,
pour connecter les gens les uns aux autres et ravi-
ver les réves, KB installe des ceuvres d’art de qua-
1ité muséale dans les parcs publics et les sites
patrimoniaux. (e)



You call yourself
a cultural
interventionist,

could you explain

us what it means?
What is your favorite
subject of reflection
and topic of battle ?

Vous vous présentez
en tant qu’interven-
tionniste culturelle.
Pourriez-vous expli-
quer ce que cela signi-
fie, et quels sont vos
sujets de réflexion et
de lutte favoris ?

A cultural interventionist is a person who designs
and executes proactive strategies to overcome
challenges and facilitate change. Most of my work
has been about trying to understand social trans-
formations and how the colonial legacy of syste-
matic othering of local languages, traditions and
institutions has resulted in a fractured identity.
The interruptions in democratic governance and
neglect of the project of decolonization, that was
a strong part of the mandate of the struggle of
independence, has increasingly put the onus on the
people and citizen- led initiatives.

My interventions have been mainly discursive and
curatorial. When I started writing for mainstream
media, Daily Dawn the most widely read English
newspaper gave me a column in its weekend maga-
zine and later invited me to write for its Op’ed
pages. I was associated with Newsline one of Pakis-
tan’s progressive monthly led by
its courageous woman founder edi-
tor. I optimized this opportunity

Un interventionniste culturel est une personne
qui congoit et met en ceuvre des stratégies proac-
tives, afin de surmonter les défis et faciliter le
changement. La plus grande partie de mon travail
a été d’essayer de comprendre les transformations
sociales et comment 1’héritage colonial a abouti a
une identité fracturée par la désignation comme
« étranger » des langages, traditions et institu-
tions locales. Les interruptions dans la gouver-
nance démocratique et les négligences du proces-
sus de décolonisation ont pris une part importante
dans la lutte pour 1’indépendance, le peuple s’est
responsabilisé et les citoyens ont pris de plus en
plus d’initiatives.

Mes interventions ont été pour la plupart discur-
sives et curatoriales. Quand j’ai commencé a écrire
pour de grands médias, Daily Dawn - le journal anglo-
phone le plus lu - m’a donné une rubrique dans son
édition du weekend et m’a plus tard
invitée 4 écrire dans ses pages Opi-
nions. J’ai été associée a Newsline,

to spark conversations on collective
cultural memory, consolidation of
lost knowledge and creating a space
for critical discourses.

Shortly after 2000, I joined three
colleagues, art critics Amra Ali and
Rumana Hussain and designer Sabiha
Imani, to establish NuktaArt , Pakis-
tan ‘s only Contemporary art maga-
zine at that time. As its editor for
the 10 years that it was in print,
NuktaArt provided a platform to
critical writers and researchers in
Pakistan and created an outreach in
developing countries. We engaged in
art conversations that were parti-
cular to our location but often thought to be too
eclectic by art journals in the West.

In seminars, congresses and other forums across
five continents, the papers I have read in the last
twenty year, have mainly focused on problemati-
zing the media claim that Islamic Extremism is
integral to all Muslims. I often illustrate my argu-
ments with the works of contemporary artists like
Imran Qureshi, Durriya Kazi, Mariam Agha, Amin

1’un des mensuels progressistes
du Pakistan, dirigé par sa coura-
geuse rédactrice en chef. J’ai pro-
fité de cette opportunité pour sus-
citer des échanges sur la mémoire
culturelle collective, la réhabili-
tation de la connaissance perdue et
la création d’un espace propice aux
discours critiques.
Peu aprés 2000, j’ai rejoint trois
collégues -les critiques d’art Amra
Ali and Rumana Hussain et le desi-
e gner graphique Sabiha Imani - pour
e fonder NuktaArt, qui est la seule
revue d’artcontemporain au Pakis-
tan. J’ai été rédactrice pendant les
dix années oll elle a été en circulation, NuktaArt a
offert une plateforme aux critiques et chercheurs
du pays, et a trouvé de nombreux échos dans d’autres
pays en voie de développement. Nous nous sommes
alors engagés dans des conversations spécifiques a
notre positionnement, souvent jugées trop éclec-
tiques par les revues d’art occidentales.
Mes communications dans le cadre de séminaires,
congrés et autres forums organisés dans le monde

6



Rehman, Amean J, Nausheen Syed and Abdullah Syed
from Pakistan to highlight a creative voice that coun-
ters orthodox interpretation of religion. The work
of these artists underscores the violence against
ordinary citizens threatened by suicide bombing in
the streets of Pakistan because of their resistance.
These presentations
at conferences and
academic institu-
tions in Stockholm,
Sydney,Toronto, Sao
Paulo and Asuncion
opened up a space
for exchange in
countries that have
little or no expo-
sure to alternative
narratives on the
subject.

Currently I am orga-
nizing, with my
colleagues in AICA
(International Art
Critics Association)
a series of webinars
on Ruptured Histories: Critical Exchanges on Issues
of Decolonization. The online forums will highlight
slavery, racism, popular street movements of defiance
like Black Lives Matter and removal of statures of
unpopular colonial heroes. It will
also unpack the role of museums and
academia in furthering the colonial
discourse and includes decolonization
projects across continents. The pre-
mise is to not only bring into dis-
cussion the epistemic damage done
in former colonies but also to inves-
tigate how colonizing nations were
also at the receiving end of a mani-
pulated history with its veneration
of global conquest that deliberately underplayed
extensive human rights abuse and illegal appropria-
tion of resources. The human cost due to ‘epistemic
violence’ a term coined by the leading scholar of
post-colonial stu-
dies Gayatri Spi-
vak, came from

au cours des vingt derniéres années ont principa-
lement eu pour objet de dénoncer la lecture média-
tique problématique de 1’extrémisme islamique
comme étant attaché a tous les Musulmans. J’illustre
souvent mes arguments avec les ceuvres d’artistes
contemporains pakistanais, afin de faire entendre des
voix créatives s’op-
posant & I’interpré-
tation orthodoxe de
la religion : Imran
Qureshi, Durriya
Kazi, Mariam Agha,
Amin Rehman, Amean
J, Nausheen Syed ou
Abdullah Syed par
exemple. Les ceuvres
de ces artistes sou-
lignent par exemple
la violence vécue par
les citoyens, dont
la résistance se
voit menacée quo-
tidiennement d’at-
tentats-suicides au
Pakistan. Le cadre
de ces communications au sein d’institutions a
Stockholm, Sydney, Toronto, Sao Paulo ou Asuncién
ont ouvert un espace propice aux échanges dans des
pays qui n’ont autrement aucun acces a des récits
alternatifs sur le sujet.

Je suis en train en ce moment méme
d’organiser avec mes collégues de
1’AICA une série de wébinaires inti-
tulée Ruptured Histories: Critical
Exchanges on Issues of Decolonization.
Ces échanges s’intéresseront a 1’es-
clavagisme, au racisme, aux manifes-
tations de défiance populaire tels que
le mouvement Black Lives Matter, ou
encore au déboulonnage de statues de
figurants des héros coloniaux tristement célébres.
11 s’agira aussi de détricoter le role des musées et
de 1’université dans la promulgation du discours
colonial, puis de proposer des projets de décolo-
nisation a travers
le monde. Le but
n’est pas seule-

{
colonial poli- @ ® — N ment d’aborder au
cies that brought i = teg i 50— coeur de ces dis-
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Karachi Biennale D I = ‘ 2 Lo J«‘N ~y nations colonisa-
in November 2022 o r ; v — trices ont été les
to bring together Bl e o cibles d’un récit

critical thinkers

and activists to

understand this complex history.

As a curator, a life-changing intervention has been
the exhibition ¢ No Honor in Killing- Making Visible
Buried Truth’ in response to a particularly hor-
rific crime of gender violence where women were

historique tron-
qué : la vénéra-
tion de la conquéte globale tout en minimisant, de
maniére délibérée, les atteintes aux droits humains
et I’appropriation illégale de ressources qui 1’ont
accompagnée. Le bilan humain dii a cette « vio-
lence épistémologique » - un terme inventé par le
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buried alive to punish transgression. The exhibition
started with fifteen artists and ended with thirty
five artists in the two years ( 2008-10) the show
toured Jamshoro, Khairpur, Islamabad, Lahore and
Karachi. The provocative title denounced the notion
of killing in the name of honor which

chercheur Gayatri Spivak, une figure de proue des
études postcoloniales - est le fruit de politiques
coloniales, qui ont causé une fracture sociale et
une rupture civilisationnelle irrévocables. Ce pro-
jet se conclura par la tenue d’un séminaire dans

le cadre de la troisiéme édition de la

has been a practice used to carry out
violence against women. Its curatorial
strategy expanded the outreach beyond
art circles to grassroots audiences as
the show toured big and small towns.
Khairpur and Hyderabad are located in
the region in Sindh where the highest
number of such crimes are recorded. In
all locations the local communities and
activists used the exhibits to dialogue
and reflect on the multiple facets of the
deeply entrenched patriarchy. It gene-
rated considerable debate even though
the longer itinerary had to be aban-
doned due to terrorist threats across the country.
The exhibition was however successful in getting
media coverage and Keeping the crime in the print
and electronic media to support the nation -wide
call for justice for the victims and demand for a
law to treat such crimes as homicide. The Women
Protection law was pass several years later.

The tensions between India and Pakistan have always
been a concern for citizens, to support a peace ini-
tiative I co-curated ‘Flags of Peace’ with the works
of a hundred artists. To diffuse a near- war
situation, the citizens took matters into their
hands and organized a Peace Conference, that
brought activists, scholars, writers and artists
from India and Pakistan together to demand that
their political leaders resume negotiations. ‘Flags
of Peace’ was held in the improvised space of the
lobby of Beach Luxury Hotel which was the venue
of the forum in 2003. The works on fabric by Pakis-
tani and Indian artists evoked a new interpreta-
tion of the flag, a national symbol which is abused
by hyper nationalists and exploited in conflict.
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Rashid Rana - 2007
News Archive Video Still of
Dead Birds Flying
Mixed Media
6 9 x 26 x 16 ft
NuktaArt
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Artist: Mariam Agha
Title: 72 Virgins for my
Suicide Lover

Medium: Silk thread
embroidery on fabric
Year: 2010

Dimensions: Variable
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NewsLineCover

Shahzia Sikander, Parallax,
2013. Three-channel, single-
image HD video animation,
with 5.1 surround sound.
15 minutes, 26 seconds,
music by Du Yun. Shahzia
Sikander, Parallax,
installation

view, Guggenheim Museum,
Bilbao, Spain, 2015.

© 2021 Shahzia Sikander.
Courtesy: the artist and
Sean Kelly, New York.
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Ali Imam

Seven Sisters - 0il

Circa 1970

Dimensions : not available

Karachi Biennale en novembre 2022, qui
réunira des critiques et activistes afin
de mieux comprendre cette histoire
complexe.

En tant que commissaire d’exposition,
un des projets les plus bouleversant de
ma vie a été 1’exposition ‘No Honor in
Killing, Making Visible Buried Truth’
que j’ai initié en réponse a la perpétua-
tion d’un crime particuliérement hor-
rible de violence sexiste ol des femmes
ont été enterrées vivantes pour punir
leur transgression. L’exposition a com-
mencé avec quinze artistes et s’est ter-
minée avec trente-cing artistes au cours des deux
années (2008-2010) ou elle a été montée et montrée a
Jamshoro, Khairpur, Islamabad, Lahore et Karachi.
L’exposition était une maniére proactive de conser-
ver la mémoire de ce crime a travers les médias afin
de s’assurer que justice soit rendue aux victimes.
Le titre provocateur dénoncgait la notion de meurtre
au nom de 1’honneur, qui est une pratique courante
pour justifier la violence faite aux femmes. La stra-
tégie curatoriale a consisté a étendre la portée de
cette manifestation au-dela des cercles de 1’art,
afin d’atteindre des audiences populaires en
faisant tourner 1’exposition dans cing villes,
petites et grandes, du pays, Khairpur et Hyde-
rabad sont situées dans le Sindh o nombre de
ces crimes sont commis. Les communautés locales
et activistes utilisaient alors 1’art pour dialoguer
et faire réfléchir sur les multiples facettes de la
patriarchie profondément enracinée.

Ce projet a suscité un débat considérable, méme si
1’itinéraire initialement plus long a dii étre aban-
donné en raison de menaces terroristes partout
dans le pays. L’exposition a toutefois réussi a obte-
nir une couverture médiatique et a questionner le
crime dans les médias imprimés et électroniques
pour appuyer 1’appel national 2 la justice pour
les victimes et a exiger une loi pour qualifier ces
crimes de « féminicides ». La loi sur la protection
des femmes a été adoptée plusieurs années plus tard.
Les tensions entre 1’Inde et le Pakistan ont tou-
jours été une source d’inquiétude pour les citoyens.
J’ai co-assuré le commissariat de 1’exposition Flags
of Peace en soutien a une initiative de paix. Afin
de réagir a une atmosphére proche de la guerre,
des citoyens ont pris le probléme a bras le corps
en organisant une conférence pour la paix, qui a
rassemblé des activistes, universitaires, écri-
vains et artistes indiens et pakistanais pour exi-
ger que leurs dirigeants politiques reprennent les
négociations. Flags of Peace a eu lieu dans 1’es-
pace improvisé du hall du Beach Luxury Hotel, qui
a accueilli le forum en 2003. Flags of Peace expo-
sait des ceuvres textiles réalisées par des artistes
venant des deux pays pour inspirer de nouvelles
interprétations du drapeau, un symbole national
malmené par les hyper-nationalistes et exploité
en période de conflit.



What would be
your description of
today’s Pakistani
artistic art scene ?

Comment décririez-
vous de la scéne
artistique pakistanaise
aujourd’hui ?

It’s a relatively small but dynamic art scene. The
pioneering modernists set the new direction of
visual arts in the 1940s soon after Pakis-
tan became an independent nation and
iconic figures like Ali Imam and Sha-
kir Ali , among others, were instru-
mental in mainstreaming Modern Art
in the country.

The State extended support to visual
arts in the early decades but was not
able to sustain it so art professionals
and philanthropists took on this res-
ponsibility and established private edu-
cational institutions and foundations.
In the absence of widespread and effec-
tive public cultural institutions like regional art
centers, museums and national galleries, the scene
soon became market
driven and today
Karachi has the lar-
gest gallery scene
after Delhi and Mum-
bai in South Asia. To
address this imba-
lance, private ini-
tiatives like the
Karachi Biennale,
Lahore Biennale,
the Public Art Fes-
tival and others have
to create space for
experimental art
and engage public
audiences outside
the gallery.

Women have played a
pivotal role as artists, art educators, curators and
art critics, they have dominated the art scene and
in the last three decades and their contribution has
been crucial in building, consolidating
and sustaining the art scene.

While artists have responded to global
art developments, in the last twenty
years Neo-Miniature, a home-grown
movement inspired by Mughal Minia-
ture painting has emerged in Pakistan,
it initially evolved around technique
based two dimensional works but today
its hybrid installations are informed by
the aesthetics and history of the tradi-
tion and among its foremost exponents
are Shahzia Sikander, Imran Qureshi,
Ayesha Khalid have pushed in an experimental direc-
tion. Along with this exploration of the historical,

C’est une scéne relativement petite, mais dyna-
mique. Les pionniers du modernisme ont insufflé une
nouvelle direction pour les arts plas-
tiques dans les années 1940, peu apres
1’Indépendance. Des figures telles que
Ali Imam et Shakir Ali entre autres,
ont été fondamentaux pour la popula-
risation de 1’art moderne au Pakistan.
L’Etat a apporté son soutien aux arts
plastiques au cours des premieres décen-
nies, mais n’a pas été capable de le main-
tenir. Ce sont donc des professionnels
de 1’art et des philanthropes qui ont
pris le relai de cette responsabilité
en créant des écoles et fondations pri-
vées. En 1’absence d’institutions publiques effec-
tives sur tout le territoire, telles que des centres
d’art régionaux, des
musées ou des gale-
ries nationales, la
scéne est rapidement
et résolument deve-
nue celle du marché.
Aujourd’hui, Karachi
abrite le plus grand
nombre de galeries
aprés New Dehli et
Mumbai en Asie du
Sud. Pour redresser
ce déséquilibre, des
initiatives privées
comme la Karachi
Biennale, la Lahore
Biennale et le Public
Art Festival, parmi
d’autres, ont créé
des espaces d’expérimentation pour 1’art, et invitent
des publics hors de la galerie.

Les femmes ont joué un rdéle pivot en tant qu’ar-
tistes, enseignantes et critiques d’art.
Elles dominent la scéne artistique depuis
ces trois derniéres décennies et leurs
contributions ont été cruciales a sa
construction, sa consolidation, et son
maintien.

Alors que les artistes continuent de
répondre aux développements de 1’art
global, le Neo-Miniature - un mouve-
ment national inspiré par la peinture
miniature Mughal - a aussi émergé au
Pakistan au cours des vingt derniéres
années. Il a initialement été développé
autour d’une technique basée sur des travaux bidi-
mensionnels, mais 1’esthétique et 1’histoire de
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artists are also working with cutting edge tech-
nology, Rashid Rana is among the pioneers in this

field. Performance Art has
become a popular genre for
artists and gained impetus
through the curatorial pro-
jects of Amin Gulgee.
Artists since the 1980s have
created art of resistance
against dictatorial regimes
and more recently their
work has been focused on
violence, conflict, gender
issues, human rights, envi-
ronmental concerns. through
the lens of personal expe-
rience. There are artists
looking critically at urba-
nization issues at the inter-
section of land rights and
rampant development.

In the last 75 years of the
country’s existence the art
scene has become diverse
and expanded from the big
cities with higher art edu-
cation is now available in
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cette tradition évoluent aujourd’hui vers la créa-
tion d’installations hybrides. Les représentants de
ce courant - Shahzia Sikan-
der, Imran Qureshi et Ayesha
Khalid - 1’ont poussé dans
une direction expérimen-
tale. En plus de leur explo-
ration historique, certains
artistes travaillent a 1’aide
de technologies de pointe.
Rashid Rana figure parmi les
pionniers dans ce champ. La
performance est enfin deve-
nue un genre populaire, sous
1I’impulsion des projets du
commissaire d’exposition
Amin Gulgee.

31 les artistes développent
depuis les années 1980 un
art de résistance contre
les régimes dictatoriauzx,
leur travail se focalise plus
récemment sur la violence,
le conflit, les problémes de
genre, les droits humains et
les questions environnemen-
tales sous le prisme de leur

smaller towns. The scene is also getting increa- expérience personnelle. I1 y a aussi des artistes
singly connected globally as art from Pakistan can qui posent un regard critique sur les enjeux liés
be seen in major museums, biennales, fairs and a ’urbanisation, au carrefour des droits fonciers
auction houses around the world. et de son développement effréné.

Au cours des soirante-quinze derniéres années de

1’existence du pays, la scéne de 1’art est devenue
diverse et accessible dans des villes
de tailles modestes a partir des épi-
centres, grace notamment & une plus
grande éducation artistique. Elle est
aussi de plus en plus connectée glo-
balement et de 1’art pakistanais peut
désormais étre vu dans des musées
majeurs, mais aussi des biennales,
des foires et des maisons de vente aux
enchéres aux quatre coins du monde.
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Portrait of Meher Afroz
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Shahzia Artist : Meher Afroz
Sikander, Pleasure Pillars, Title: Aap Beeti ( The
2000-01, Vegetable color, dry Experience)
pigment, watercolor, and tea Medium: Gold leaf and
on wasli paper, acrylic on paper
43.2 x 30.5 cm (17 x 12 Dimensions: 41x 47 cams
inches) Year:2018
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15 Artist: Meher Afroz

Artist: Shakir Ali

Title: Girl with Bird in a
Cage

Medium: 0il

Year: Circa 1970
Dimensions: Not available

Title : Gulistan Hamara ( our
garden )

Medium : graphite in paper
and acrylics

Year : 2017

Dimensions : 38x 50 cms




Is there a work of
art, an artist or
an exhibition that
you would like to
present us ?

Y-a-t-il une ceuvre
d’art, un artiste
Ou une exposition
que vous aimeriez
nous présenter ?

I would like to introduce Meher Afroz, one of Pakis-
tan most significant artist of her generation and I
have been following her practice for several decades.
My book ‘A beautiful Despair- the Art and Life of
Meher Afroz underpins her narrative
as an emigre from Lucknow ( India) to
Karachi half a century ago, an expe-
rience that resonates with many Pakis-
tanis who were a part of the exodus
that followed Independence. While
cultural nostalgia is evoked through
her elegant yet somber palette and
laboriously crafted textures that
weave seamlessly into figurative and
text based narratives. Her oeuvre
reflects on the human cost of politi-
cal decisions that divide communi-
ties, a people rebuilding themselves
as a nation and the loss of cultural
continuum. As a social commenta-
tor, the recent violence and conflicts
in her country and on the planet, are sometimes
assimilated through a needlework vocabulary of
embroidery, stitching and darning. It is her way
to connect to the introspective practices of Sufic
orders that equated intensive labor to prayer and
spirituality. The Urdu texts
in Meher’s art borrow from
political graffiti from the
street to classical poetry,
a way to connect the ‘now’
with the timeless, through
the tradition of the written
word. Widely recognized in
her country and a part of
most collections in Pakis-
tan, her oeuvre has yet to
find an audience abroad that
can access and understand
this significant art.

J’aimerais vous faire découvrir Meher Afroz, 1’une
des artistes les plus importantes de sa génération
au Pakistan. Je suis sa pratique depuis plusieurs
décennies. Mon livre A beautiful Despair- the Art
and Life of Meher Afroz retrace son
histoire en tant qu’émigrée arrivée
a Karachi depuis Lucknow en Inde il
Yy a un demi-siécle, une expérience
qui résonne avec celle de nombreux
pakistanais ayant pris part a 1’exode
suivant 1’Indépendance. Une certaine
nostalgie culturelle traverse sa pra-
tique, a travers une palette raffinée
bien que maussade, et des textures
laborieusement confectionnées qui
viennent tisser tout en douceur des
récits figuratifs a partir de textes.
Son ceuvre réfléchit le bilan humain de
décisions politiques qui divisent les
communautés, et plus avant le peuple
se reconstruisant en nation, et la
perte de continuum culturel. En fine observatrice
de la société, elle traduit parfois la violence et les
conflits qui ont éclaté récemment dans son pays et
le reste du monde au crochet, dans un vocabulaire
relevant de la broderie, de la couture et du repri-
sage - une maniére de faire
écho aux pratiques introspec-
tives du soufisme assimilant
au labeur intensif la priére
et la spiritualité. Les textes
en ourdou dans 1’art de Meher
Afroz vont du graffiti poli-
tique a la poésie classique,
une maniére aussi de connec-
ter le « maintenant » a 1’in-
temporel a travers la tradi-
tion du mot écrit. Largement
reconnue dans son pays et
faisant partie de la plupart
des collections au Pakistan,
son ceuvre n’a pas encore
trouvé un public & 1’étran-
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ger capable de mesurer et
comprendre son importance.



Do you have a message
to send to the Frac
and to the French
professionals from

artistic field ?

Est-ce que vous avez
un message a faire
passer aux Fracs et
aux professionnels
de lI'art en France ?

In Pakistan we are not familiar with the contem-
porary French art scene, mainly the language bar-

rier has limited the flow of informa-
tion and ideas. Alliance Francaise de
Karachi can be an effective bridge as
it has a good gallery space yet infre-
quently exhibits French artists.

I come to Paris often to attend
AICA meetings and while visi-
ting shows here, I feel it would
be great to showcase the interes-
ting artists in Pakistan. I remem-
ber seeing Orlan’s retrospective
at Palais de Tokyo and later was
able to introduce her at the first
Karachi Biennale in 2017 alongside
Yoko Ono and Michelangelo Pistoletto.
Amin Gulgee as a part of his resi-
dency in France in 2019, curated One
Night Stand with 32 simultaneous
performances at the Cite Interna-
tionale des Paris. In 2021 he went
back to do a collaborative piece This

is not Your Eldorado for an exhibition curated by
Dominique Malaquais and Julie Peghini at the Gal-
lery of Cite Internationale des Paris.This project
was a part of the Africa 2020 Season

These projects were born out of personal friendships
and networks but a more regular and robust exchange
with French institutions can further a dialogue
and exchange towards understanding each other’s

culture.

e, \\\//
o/

Au Pakistan, nous ne sommes pas familiers de la
scéne artistique contemporaine francaise, du fait
principalement de la barriére de la

langue, qui limite le flux d’infor-
mations et d’idées. L’Alliance fran-
caise de Karachi pourrait opérer ce
pont dans le bel espace de sa gale-
rie, mais elle n’expose de fait que
trés rarement des artistes francais.
Je viens souvent a Paris pour assis-
ter aux réunions de 1’AICA, et lors
de mes visites d’exposition, je me
dis que ce serait formidable de mon-
trer tous ces artistes intéressants
au Pakistan.

Je me rappelle avoir vu la rétros-
pective d’Orlan au Palais de Tokyo,
ce qui m’a permis plus tard de pré-
senter cette artiste dans le cadre
de la premieére édition de la Karachi
Biennale en 2017, auprés de Yoko
Ono et Michelangelo Pistoletto. En
septembre dernier, Amin Gulgee et
Dominique Malaquais ont présenté la performance
collective This Is Not Your El Dorado a Paris. Ces
deux projets sont nés d’amitiés et de réseaux per-
sonnels. Un échange plus régulier et robuste avec
les institutions francaises reste une nécessité.
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Niilofur Farrukh

November, 2021

Novembre, 2021

Karachi

Propos traduits de 1’anglais
par Violaine Boutet de Monvel
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MARSEILLE
Panneaux de carreaux peints
La bataille de Kerbala - Iran

XIXe siécle - Céramique
263 x 187 x 7,5 cm
Coll. Musée des arts
décoratifs © Patrick Agereau

NIL YALTER
Les collages de Topak Ev, 1973
Collection 49 Nord 6 Est -
Frac Lorraine, Metz (FR)
Photo : Rémi Villaggi © Nil
Yalter

M. AUBRY
Le Grand Jeu, 2000 - 2017
Ca. 12 m liinéaire
tapis, tapisseries
© M. Aubry
Courtesy Galerie Eva Meyer

DIJON
Bouteille en verre émaillé,
XVIe siécle - Verre soufflé,
décor émaillé et doré
37 x 30 x 10 cm
© Dijon, Musée des
Beaux-Arts / Francois Jay

ADEL ABDESSEMED
God is Design, 2005
Film d’animation noir et
blane, sonore, projection
vidéo durée: 4’09’
Edition de 5 exemplaires
(Musique par Silvia Ocougne)
Acquisition en 2006
Collection du Frac des Pays
de la Loire

diaporama

NANTES
Coffret - Espagne
Vers 966-967
Tvoire et argent niellé
10,7cm x 20,2 cm x 14 cm
© Musée du Louvre, Dist.
RMN-Grand Palais / Hughes
Dubois

SHIRIN NESHAT
© Shirin Neshat © Courtesy
of the artist and Gladstone
Gallery, New York and
Brussels

ANGOULEME
Etui de Coran - Maroc
XXe siécle - Cuir
18,2 x 12,6 x 3 cm
© Musée d’Angouléme c
Alienor.org, Conseil des
musées - V. Lagardére

FIEGAC
Ensemble de 407 livres de
poémes - Feyzdjou, Chohreh
104 pages (édités en 1983)
enroulés et ficelés par une
bande de tissus extrait
d’une série en comportant
501 référencés
de K 001.83 a2 K 501.83
Papier, tissu, colle,
pigment, brou de noix
© droits réservés /
Cnap / crédit
photo : Frédéric Delpech

NAJAH ZARBOUT
el-Chghol (détail),
2021, vidéo,3’50

NARBONNE
Boite en ivoire - Espagne
Probablement XI® siécle
Ivoire - Narbonne, cathédrale
Saint-Just-et-Saint-Pasteur
© Didier Descouens Creative
Commons Attribution-Share
Alike 4.0 International
license.

FAKHIR YMANE

Pain de sucre

novembre 2011
Nouveaux médias, Vidéo
Installation composée

de 5 films vidéo -
Vidéoprojections, couleur,
format 16/9 , edition 1/5
durée: 3°30 - ed. 1/5

BLOIS
Chape de saint Mexme
Samit de soie
Chinon, Musée du Carroi
138 x 245 cm
© Le Carroi musée d’arts et
d’histoire de Chinon

LIMOGES
Lampe décorative
Attr. JOSEPH BROCARD
Philippe, Vers 1867
31 cm, diam : 23,5 cm
Paris, Ecole nationale
supérieure des Arts
Décoratifs
© RMN-Grand Palais
(Limoges, musée national
Adrien Dubouché) / Tony
Querre

M.OMAR AWADI
Chiromani, Boule & Facettes
Installation performative
France, 2012
Costume avec brocards
et projection vidéo FRAC
Réunion

RENNES
Boite a miroir
Iran / 2° moitié du XIX® siécle
20,5 x 13,7 x 1,5 cm
©Musée du Louvre
Foundation

for the development
of art and culture

/ Jean-Manuel Salingue

FAKHIR YMANE
Graines - 2012
Oeuvre en 3 dimensions,
Installation vidéo
Installation composée
de 5 films vidéo
Vidéoprojections, couleur,
format 16/9 , edition 1/5
durée: 2° - 1/5

CLERMONT-FERRAND
Oiseau - Iran - 1453-1454
Céramique
33,5 x 27,4 x 17,8 cm
© RMN-Grand Palais
(Sévres - Manufacture et
musée nationaux) / Martine
Beck-Coppola

MANTES LA JOLIE
Casque a la «turque»
Allemagne - Vers 1590 - Fer
27 x 22 x 3l cm
© Paris - Musée de 1’Armée,
Dist. RMN-Grand Palais /
Emilie Cambier

NANCY
NIL YALTER
Raeda Sa’adeh, Vacuum, 2007
Collection 49 Nord 6 Est -
Frac Lorraine, Metz (FR)
Photo : Raeda Sa’adeh
© R. Sa’adeh
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RILLIEUX LA PAPE
Chandelier aux scénes
chrétiennes
Irak - 1248-1249
40,5 x 0,8 cm, diam : 40,3 cm
Dépbt du musée des Arts
décoratifs © Musée
du Louvre, Dist. RMN-Grand
Palais / Hughes Dubois

ANGOULEME
Nos épouses de Calif
Lena MERHEJ et Enass KHANSA
© The Library of Arabic
Literature (NYU-AD)

BLOIS
Feuillet, Palimpseste
arménien
Gouache sur papier
37,3 x 25 cm
© Blois, Musée
des beaux arts

ROUEN
Corne a poudre - Inde
XVII® siécle - Jade
14,4 x 4,8 x 3cm
© Musée du Louvre,
Dist. RMN-Grand Palais /
Hughes Dubois

HASSAN SHARIF
BLUE LINEN, 2015 Peinture,
lin, aluminium et corde de
coton 198 x 135x 1lcm
Rennes, Collection FRAC
Bretagne - Fonds régional
d’art contemporain /
Inv. 181674 - © Hassan
Sharif Estate - Crédit
photographique : Courtesy
Galerie gb agency, Paris
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RENNES
Paon - Iran - Acier
© Musée des beaux-arts
de Rennes

SAINT DENIS
Portrait de Mahd-e Ulya,
meére de Nasir Al Din Shah

(r.1848-1898)

Iran - 1850-1860
Gouache sur papier
23,7 - 53,7 x 29,6 - 41,2 cm
© Musée du Louvre,
Dist. RMN-Grand Palais /
Claire Tabbagh / Collections
Numériques

SAINT LOUIS
Haut de galyan a décor
de couples européens
Vers 1850
© RMN-Grand Palais (musée
du Louvre) / Mathieu Rabeau

ADEL ABDESSEMED, GOD IS
DESIGN, France, 2005
Vidéo - Carquefou, FRAC Pays
de la Loire - Fonds régional
d’art contemporain / Inv.
006100601 - Exposé au Passage
Sainte-Croix a Nantes, « Arts
de 1’Islam, Un passé pour
un présent » du 20/11/21
— 27/03/122

DIJON
Lampe de mosquée
Syrie ou Palestine-XI®siécle
Inscription : «il n’y a de
dieu que Dieu» - Métal
29,5x0,1 cm diam : 27,5 cm,
© RMN-Grand Palais (musée
du Louvre) / Jean-Gilles
Berizzi

TOULOUSE
Astrolabe
Ab{U bakr ibn ylsuf - Maroc
Vers 1216-1217 - diam: 13,4cm
© Mairie de Toulouse,
musée Paul-Dupuy,
clichés Francois Pons

PACA
YMANE FAKHIR ABDELKADER
2017 © Adagp, Paris, 2021
Collection Frac
Provence-Alpes-Cote d’Azur

TOURCOING
Dald’il al-khayrat
(Guide de bonnes ceuvres)
Al-Jaz{ill - Turquie
1708 - Papier, peinture
© Atelier de numérisation
du SCD de 1’université
de Lille

SAINT DENIS
Aiguiére a couvercle
Inde - XVIII® siécle
21,2 x 20,1 cm
© Musée du Louvre,
Dist. RMN-Grand Palais /
Claire Tabbagh / Collections
Numériques

NIL YALTER
Les collages de Topak Ev, 1973
Collection 49 Nord 6 Est -
Frac Lorraine, Metz (FR)
Vue de I’exposition
Nil Yalter, 2016
Photo : Eric Chenal
© Nil Yalter

MANTES LA JOLIE
Rapport de lois universelles
#2 20.03.2013 19h21
Berrada Hicham
20 Mars 2013
© ADAGP, Paris 2021
Courtesy Hicham Berrada et
galerie kamelmennour

RILLIEUX LA PAPE
Dame du Liban, princesse
Druze avec son tantoura et
sans voile - 1879
22,2 x 15,8 cm
© musée des Confluences
(Lyon, France)

TOURCOING
Hache de selle
Egypte ou Perse
XVIII® siécle
Acier, or, fil de métal,
cuivre, bois
53,8 x 13,5 x 3,4 cm
© Paris - Musée de 1’Armée,
Dist. RMN-Grand Palais /
Emilie Cambier

ROUEN
One room apartment
Hiwa K (né en 1975 en Irak)
2008 - Fonds régional d’art
contemporain
(Frac) Normandie
© Hiwa K, visuel fourni

par la galerie KOW

© Collection Frac Normandie

SAINT LOUIS
Planche coranique
Début du XXe siécle
Bois, encre - Maroc

57 x 32 cm - Coll. Musée
des arts décoratifs
de 1’océan Indien
MADOI, Saint-Louis
@ Ph. Jacques Kuyten
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