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CONCEPT

Si la lisibilité d’un legs était donnée, naturelle,
transparente, univoque, si elle n‘appelait et ne
défiait en méme temps linterprétation, on
n’aurait jamais a en hériter. On en serait affecté
comme d’une cause — naturelle ou génétique.
On hérite toujours d’un secret —qui dit «lis-moi,
en seras-tu jamais capable?»

Jacques Derrida, Spectres de Marx, 1993"

Le moment présent est une convulsion. Une frénésie
paniquée, hyper-médiatisée, hyper-partagée,
hyper-obscure, hyper-réelle, hyper-publique, qui saisit
les institutions comme les individus. Une collectivité qui
se voit dépassée par une vague de problémes provo-
qués par les humains —un passé écrasant—qui
retourne des structures en apparence stables (du moins
stables pour 1% de la population mondiale) de haut en
bas, au dedans et au dehors. Les effets secondaires et
les conséquences occultées par des stratagémes
coercifs, pleins de promesses d’innovation et d’initiative
visant le « progres », qui nous percutent a pleine vitesse
alors que nous nous débattons tous, individuellement et
collectivement, pour trouver un futur, quel gu’en soit sa
forme — un futur pour «nous tous ».

C’est a ce moment-la que des voix du passé s’articulent.
De manieére prophétique, avec une clairvoyance traver-
sant des centenaires:

Son visage [de 'Ange de U'Histoire] est tourné vers
le passé. La ol nous apparait une chaine d’événe-
ments, il ne voit, lui, qu’une seule et unique
catastrophe, qui ne cesse d’amonceler ruines sur
ruines et les jette a ses pieds. [...] Cette tempéte
le pousse irrésistiblement vers lavenir auquel il
tourne le dos, tandis que le monceau de ruines
devant lui s’éléve jusqu’au ciel. Cette tempéte est
ce que nous appelons le progrés.

Walter Benjamin, Théses « Sur le concept
d’Histoire », 19402

Cette citation souvent évoquée de Walter Benjamin est
une épiphanie —un concentré sémantique de symboles
significatifs, de plusieurs ages et lieux. En peu de mots,
il a réussi a décrire de maniére si intense, exacte et

prévoyante, ce que la modernité « occidentale » fait, sur

quoi elle repose, en quoi elle croit et sur quels mythes
elle est fondée. Cette épiphanie a plusieurs sources,
tout en prenant ses racines dans un seul et méme tronc.
Elle se référe a un ange, au dessin d’un ange plus
précisément : Angelus Novus de Paul Klee. Congu en
1920, il a été remis aux bons soins de Walter Benjamin
durant deux décennies. Cela prit vingt ans pour que
cette création de ce « maitre » du Bauhaus commence a
«parler».

Et c’est dans ce « présent » que les actions du passé
ré-agissent. Visant lavenir, avec des possibilités, s’éten-
dant sur des centenaires :

Ensemble, laissez-nous désirer, et créer les
nouvelles structures du futur, qui embrasseront
Uarchitecture, la sculpture et la peinture

dans une unité, et qui, un jour, s’élanceront vers
les cieux, de la main d’un million de travailleurs
comme le symbole cristallin d’une nouvelle foi.

Walter Gropius, Programme du Staatliche Bauhaus
a Weimar, 19193

Ceux-ci sont les mots d’un autre Walter, Walter Gropius,
dans le manifeste d’une école de design qui deviendra
Uincarnation du modernisme vécu, créé, aimé et

hai, accueilli et imposé: le Bauhaus. « L’esprit pionnier »
du modernisme typique, nourrit d’'une « croyance »
utopique en lavenir se caractérisant par une «unité »,
est en violent contraste avec la vision dystopique de
Walter Benjamin, ol « lunité » semble étre bati seule-
ment sur un dénominateur commun: un inéluctable et
linéaire sillage et un « monceau de ruines » ne cessant
d’augmenter.

Malgré leur contraste, on ne peut négliger leur profonde
connexion. Ces deux énoncés sont affiliés. Tous deux
sont des enfants de leur époque, ainsi également pére
et fils, meére et fille. Comme des constructions mutuel-
lement dépendantes, elles caractérisent des énergies
imminentes et conflictuelles, qui construisent la
«Modernité » —une modernité qui trouve son expression
esthétique dans ce qui est compris comme « Moder-
nisme », et qui porte en elle ces impulsions et ses
maniéres de prendre forme.

Nous, les petits-enfants, qu'importe d’'ol nous venons,
sommes vraisemblablement nés dans un « monde

1 Derrida, J. 1993, Spe_g:tres de Marx. Editions Galilée. Paris. p.40
2 Benjamin, W. 1940, Uber den Begriff der Geschichte, Gesammelte Schriften, I:2.
Suhrkamp Verlag. Frankfurt am Main, 1974. Traduction: SAV VY Contemporary

3 Gropius, W. 1919, Program of the Staatliche Bauhaus in Weimar. In: Wingler, H. M. 1980 (1st pub.
1978) The Bauhaus: Weimar, Dessau, Berlin, Chicago. MIT Press, Cambridge (Massachusetts).
Traduction: SAV VY Contemporary
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Bauhaus ». Nous sommes ses « héritiers », que cela nous
plaise ou non. De ce fait, nous ne pouvons ni omettre les
bénéfices du souffle créé par cette école, ni nier leur
complicité avec les forces destructrices de la modernité
et du modernisme.*

Mais c’est précisément cette séparation, entre ces deux
pdles, entre un moment constituant et une « catastrophe »,
que notre questionnement doit commencer, la ou

nous devons tendre nos oreilles. En tant qu’« héritiers »,
100 ans apres sa création, nous devons en écouter

ses résonances. Elles sont aigués, graves, avec un fonde-
ment nauséabond, omniprésent, et incroyablement
bruyant. Car le « Bauhaus » semble porter tant de voix du
passé,® qui semble étre partout et en tout, et dont ses
échos sont loin de composer une symphonie harmo-
nieuse et claire, qui faciliterait l'écoute. Notre « présent »
enfante son passé, et est peuplé par ses enfants aux
multiples tétes et mains. Tant bien que mal. On ne peut
pas en étre tout a fait sir. Mais on ne peut nier que

le Bauhaus a eu du succes, dans le sens qu’il convenait
parfaitement a la « tempéte » « que nous appelons
progres ».

Si nous tendons bien Loreille, au moment exact de sa
création, on peut entendre Walter Gropius frapper le
nerf de son époque. Non seulement en utilisant un style
de langage hyperbolique bien en vogue au début du
XXéme siecle, mais aussi en proposant une mutation
audacieuse a un moment d’urgence sociale, politique et
économique. Il répondait aux questions fondamentales
pesantes, que Uindustrialisation et la désorientation
d’aprés-guerre imposait aux masses, imaginant une
armée de praticiens qui serait apte a fournir des solu-
tions aux changements frénétiques dans leur quotidien,
ainsi qu’aux défis économiques et aux conditions
modernes implacables. Au coeur de ce manifeste, et
dans la maniére dont U'école déployait ses pratiques,
une question commune revient : dans ces conditions
nouvelles, comment voulons-nous vivre, individuelle-
ment et communément ? Partant de la, de maniére

4 On peut se pencher sur l'essai de Tanizaki Jun'ichird dans Eloge de 'ombre pour comprendre
les conséquences dans le cas du Japon: « C’est sur des occasions comme celle-ci que je
pense toujours a quel point tout serait différent si nous avions évolué en Orient. notre propre
science. Supposons, par exemple, que nous ayons développé notre propre physique et
notre propre chimie: les techniques et industries qui en découlent n’auraient-elles pas pris
une forme différente, nos innombrables gadgets de tous les jours, nos médicaments, les
produits de notre art industriel ne seraient-ils pas adaptés a notre tempérament national mieux
qu’eux? [...] Si mes plaintes sont prises pour ce qu’elles sont, cependant, il ne peut y avoir de
mal a considérer a quel point nous avons été malchanceux, quelles pertes nous avons subies
par rapport a 'Occident. [...] Nous aurions progressé trés lentement et pourtant, il n’est pas
impossible qu’un jour nous ayons découvert notre propre substitut au tramway, a la radio,
a lavion d’aujourd’hui. » Tanizaki, J. 1977, Eloge de l'ombre, Leete’s Island Books, Maine. pp. 7.
Traduction: SAV VY Contemporary.

5 cf. Bauhaus-Archiv Berlin (ed.) 2010, bauhaus global, Neue Bauhausbiicher Band 3, Gebr. Mann
Verlag, Berlin. cf. Egalement Bittner, R., Rhomberg, K. (éd.) 2013, Das Bauhaus in Kalkutta.
Eine Begegnung kosmopolitischer Avantgarden, Hatje Cantz Verlag, Ostfildern. cf. Marion von
Osten 2013, The ‘Arab village’ of Stuttgart: « Il faut donc souligner [...] que non seulement les
influences asiatiques, telles que le design léger japonais ou l'intérét de Muche et Itten pour
la doctrine du mouvement Mazdanan (une interpretation occidentale d’'un mouvement de
santé de UEst), mais aussi Uartisanat et U'architecture de UAfrique ont eu un effet considérable
sur Uidentité artistique du modernisme. La chaire africaine ou d’autres objets de la phase de
Weimar du Bauhaus utilisent un vocabulaire de conception distinct qui explique ouvertement
qu’elle a tiré les lecons de la tradition artisanale du sud et qu’elle entend continuer a le
faire. Cette traduction de la transformation des traditions de conception vernaculaires « pré-
modernes » en modernisme lui-méme est un domaine d’étude quelque peu négligé, qui révélera
de nombreuses nouvelles perspectives dans les années a venir. [...] Dans le contexte du débat
actuel sur la modernité transculturelle, il est donc clair que le modernisme a bien ses sources,
c’est-a-dire que ce n’est pas Uinvention d’artistes européens qui se sont contentés d’interpréter
de l'art non européen pour contester le canon des théories du primitivisme qui ont maintenu
les arts occidentaux. Au lieu de cela, 'appropriation des processus du modernisme est devenue
possible dans le contexte spécifique du colonialisme européen, qui présentait Uinfrastructure
et le cadre culturel dans lesquels ces processus d’appropriation devenaient possibles», p. 65.
Traduction: SAV VY Contemporary.

incontournable : quelles seriont les stratégies que nous
pouvons proposer a « une société » telle que «nous»
limaginons?

Sinous en adoptions le geste fondateur et sa question
centrale, quelles en seraient les conséquences dans
notre « maintenant », qui est en effet le « maintenant »
de ses héritiers? Comment un espace comme SAVVY
Contemporary - The Laboratory of Form-ldeas, comp-
tant ses huit années de questionnement des structures
de pouvoir existantes et du racisme structurel intrinséque
a la société et le systeme éducatif; comment arriverait-il
arépondre a cette question centrale a savoir «quel genre
de futur ?» —un futur pour « nous », pour « nous tous »?
Comment peut-il surpasser son existence de lieu « perfor-
matif » pour riposter? Quel sera notre postulat pour

le fondement d’une école de design, 100 ans apres

le Bauhaus ?—d’ou partira-t-il? A travers quel geste ?

La réponse est: a partir du « monceau de ruines séle-
vant jusqu’au ciel» qu’est Uhistoire —et a travers le
tournoiement d’un triangle, méme le renversement d’un
sablier: symbolisant la mise en branle d’'une forme
apparemment stable et hiérarchisée, en accélérant, en
changeant ses contours, en perturbant son contenu, en
défiant sa conception du présent, du passé et du futur.

Nous savons, puisque d’autres en ont déja fait état,® que
le point de départ doit se situer au-dela de structures
établies, avec un programme qui ose repenser le
«progrés » et « 'avenir» au-dela de leur conception
«occidentale ». En sautant d’avant en arriére, et en jetant
ce «monceau de ruines s’élevant jusqu’au ciel » « devant
nous » — car ces ruines sont sensiblement réelles. Elles
n‘ont pas disparu sous un passé lointain, a jamais
cachées derriére cet « Ange de l'Histoire ». Elles ont tout
simplement et bien consciemment été mises a
distance —«autre » part. Elles ne se situent tout simple-
ment pas dans les centres métropolitains de loccident
géopolitique — pas la ou les soi-disant «industries
créatives » se situent—ou les « plateformes d’idées »
apparentes et les « laboratoires futurs » forgent leurs
cadres. Les ruines ont été délocalisées, et laisser a
«d’autres »; qui sont, de fait, « nous » — « nous tous ».
Reconnaitre ceci n'est pas sans conséquence. Donnons
la parole a un autre Walter, Walter D. Mignolo :

Le concept général et nécessaire de la colonia-
lité/modernité implique un besoin, en effet un
pressant besoin, de construire des macro-récits
de la perspective de la colonialité.[...] Les
macro-narratifs du point de vue de la colonialité
ne sont pas la contrepartie de Uhistoire mondiale
ou universelle, mais une rupture radicale avec de

6 cf. Pedro JS Vieira de Oliveira et Kodwo Eshun « Pour Eshun, les théories occidentales ne
peuvent qu’offrir un moyen de se parler et donc de spéculer sur leurs projections quant a ce que
l'avenir pourrait, devrait ou serait—un ‘département de recherche et développement au sein
d’une industrie a terme qui réve de prédire et de controler U'avenir» (Pedro JS Vieira de Oliveira,
Design at the Earview: Decolonizing Speculative Design Through Sonic Fiction, in: Design Issues
Vol 32 N°2, MIT Press Journals, MIT Press, Cambridge (Massachusetts). Citation de Kodwo
Eshun, Further Considerations of Afro-futurism, CR: The New Centennial Review 3, N°2, 2003:
291). Traduction: SAV V'Y Contemporary.
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tels projets mondiaux. Ce ne sont ni (ou du moins
pas seulement) des récits révisionnistes, ni des
récits visant a dire une vérité différente, mais
plutdt des récits orientés vers la recherche d’une
logique différente.[...] [Afin de] changer les
conditions de la conversation, aussi bien que son
contenu (convaincus par Uinsistance de Trouillot
sur la question), de déplacer «luniversalisme
abstrait » de l'épistémologie moderne et de
I’histoire du monde, tout en se tournant vers une
alternative a la totalité congcue comme un
réseau d’histoires locales et de multiples hégé-
monies locales. Sans de tels macro-narratifs
racontés a partir des expériences historiques de
multiples histoires locales (les histoires de la
colonialité / modernité), il serait impossible de
sortir de limpasse dans laquelle 'épistémologie
moderne [...] [a] encadré des formes de connais-
sances hégémoniques.[...] En conséquence,

la géopolitique du savoir devient un concept
puissant [...] pour légitimer les frontiéres épisté-
mologiques émergeant des plaies causées par
des histoires, des souvenirs et des expériences
coloniales.”

Si nous suivons son argument, les « macro-récits en
perspective de la colonialité », ou la « pensée de la
frontiére », nous permettrait de « sortir de limpasse » de
«formes de connaissance hégémoniques ». Elargi au
contexte du design, nous touchons au postulat qu’un
appel pour une « pensée de la frontiére » perceptible
doit étre accompagné d’un appel pour une « pratique de
la frontiere », afin qu’elle puisse entrer en scéne, dans
ses propres termes.

SAV VY Contemporary est pleinement conscient de
Linfluence néo-coloniale des structures dans lesquelles
nous vivons. Cela fait plusieurs années que nous analy-
sons ces conditions, en agissant contre elle. La moder-
nité est en elle-méme coloniale (« La modernité,
laissez-moi le redire, porte sur ses épaules le lourd
poids et la responsabilité du colonialisme »8) et, en ceci,
le modernisme y est profondément entrelacé. L'interac-
tion entre le colonialisme et 'éducation a été analysée
par quelques-uns, dans certains cas aussi plus particu-
lierement dans l'éducation esthétique,® ainsi que la
connexion entre design et colonialisme, plus éminem-
ment dans le domaine de larchitecture.” Le fait que

7 Mignolo, W. D. 2012, Local Histories/Global Designs: Coloniality, Subaltern Knowledges,

and Border Thinking (1st pub. 2000), Princeton University Press, Princeton. pp. 22.

Traduction: SAV VY Contemporary.

Voir 7, p. 43

cf. Spivak, G. C. 2013, An Aesthetic Education in the Era of Globalization, Harvard University

Press, Cambridge. Also cf. Mudimbe, V.Y. 1994, The Idea of Africa, Indiana University Press,

Bloomington et Indianapolis: « Pour Uartiste formé dans les ateliers et les écoles d’art de

Iépoque coloniale, le programme d’enseignement y a été soumis a de puissants réflexes et

réponses. Méme dans les institutions les plus conservatrices [dans le sens de ‘préserver’ Uesprit

‘africain’ des artistes], 'éducation signifiait une conversion, ou du moins une ouverture, vers

une autre tradition culturelle. Pour tous ces artistes, la réalité organique d’'une modernité a été

incarnée par les discours, les valeurs, 'esthétique et 'économie d'échange du colonialisme. »

p.161. Traduction: SAV VY Contemporary.

10 cf. conferences comme The Colonial Modern, Haus der Kulturen der Welt, 23.10.-25.10.2008

11 Fiss, K. 2009, Design in a Global Context: Envisioning Postcolonial and Transnational Possibilities,
Design Issues Vol. 25, MIT Press Journals, MIT Press, Cambridge (Massachusetts). Traduction:
SAVVY Contemporary.

12 Voir 5, Marion von Osten

13 cf. a.0. Adamson, G., Riollo, G., Teasley S. (eds.) 2011, Global Design History, Routledge, London

© ®

« les colonies devaient étre exploitées pour leurs
matiéres premiéres, a la fois littéralement et esthéti-
quement »" n’a pas encore atteint les consciences du
public large de loccident géopolitique et est toujours
«un domaine d’étude quelque peu négligé »'2, mais s’est
au moins infiltré de maniére périphérique dans les
discussions au sein des cercles du design, et constitue
certainement une vérité incontestée et vécue dans les
pays du sud et ses diasporas.

Pourtant, l'éducation, le discours et la pratique sont
encore largement dominés par les principes et

les philosophies du design occidental. Trop souvent
Chybridité au cceur méme du design moderne est
négligée, tant dans ses études que dans ses histoires,
malgré les efforts déployés.’ Les « voix des frontiéres »
sont souvent ignorées dans leur ensemble et entrent
rarement en scene selon leurs propres termes.

Mais c’est précisément ces «voix des frontiéres » qu’il
faut écouter, de toute urgence. Car effectivement le
«monceau de ruines » a été abandonné sur leurs seuils,
méme dans leurs salons —a été vécu sur ces corps et
transporté dans ces histoires et narrations, dans ces
philosophies et pratiques quotidiennes.

La conclusion semble inévitable.Si SAVVY Contem-
porary répéte cet instant fondateur de 1919, il est
nécessaire de créer une école qui met en action ces
épistémologies frontalieres.

Nous proposons une école de design pour entrer dans
le monde-vécu (lifeworld), un prototype, capable de
déclencher un type de transfert de connaissances,
capable de générer d’autres principes, et donc d’autres
formes de création, de quotidiens et de cohabitation.

Pour que cela se produise, nous faisons tournoyer des
triangles, et retournons le sablier, nous inversons les
zones géographiques et les relations d’import-export.
La premiére question est donc la suivante: ou devrait
une telle école trouver son étincelle?

Ou, sinon dans un pays ol le « monceaux de ruines » de
Ihistoire a amassé des millions de morts, dont six
millions sont comptés dans la modernité récente
seulement, c’est-a-dire les vingt derniéres années
(1996-2016) ? Nous ne parlons pas ici des victimes du
colonialisme et de la traite transatlantique des esclaves,
de lholocauste, ou d’autres tragédies des décennies
précédentes, mais du présent, sachant trés bien que ces
chiffres sont un euphémisme et ont en fait augmenté au
cours des deux derniéres années. Nous parlons de la
République Démocratique du Congo, ou extraction de
minerais pour nourrir nos besoins en appareils électro-
niques, va de pair avec le massacre d’'une population
entiere sur cette planéte, « maintenant ».

Le lieu que nous souhaitons proposer est Kinshasa, la
capitale de ce vaste pays.
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Ici, des acteurs de la scéne artistique et créative,
extrémement vivace et vigoureuse, se consacreront a
concevoir une école. Une école qui défie les formats et
les pédagogies communs — selon leurs propres termes,
correspondant a leurs philosophies, idées, histoires et
besoins.

Le premier tournoiement, ou renversement, a lieu a
Dessau, ou se situe la célebre école du Bauhaus, site du
patrimoine mondial. Une version mobile et miniature de
laile d’ateliers, emblématique du batiment originel,
apparait dans la ville en janvier 2019, afin de susciter
des questions et des reflets, comme des irritations et
des ponts. Ce petit frére, cette petite soeur clonée, fils
ou fille d’'une imposante figure patriarcale / matriarcale
est en fait la « Wohnmaschine » (machine-a-vivre) —un
appartement de 12 métres carrés, incluant un espace
d’exposition. La facade vitrée, construite par des
étudiants de la haute école spécialisée de Hildesheim,
devient une membrane qui questionne le privé comme
le public, le visible comme linvisible, les lois de
propriété, d’influences et leur propre histoire. Pendant
un mois a Dessau, la « Wohnmaschine » change de
forme, s’émancipe, se (ré)associe, répond aux interven-
tions et trouve de nouveaux lieux ou s’installer tempo-
rairement. Lorgane, qui remue cette « machine-a-vivre »,
résonne jusqu’a Kinshasa, ou 'école trouvera son
apogée.

Cest la, qu’une plateforme d’échange pour le transfert
de connaissances entre plusieurs acteurs du sud géopo-
litique est initiée. Pendant une série d’ateliers et un
symposium de quatres jours, les participants discutent
des status quo, questionnent les solutions, parlent des
succes et échecs, des possibilités et impossibilités. Ils
discutent du climat social et politique, des conditions
du «maintenant » de la pratique du design et de ses
formats pédagogiques. Les contributions des invité(e)s
sont congues librement; sous forme d’ateliers, de
conférences, de tables-rondes, de promenades, de
chorégraphies ou de toute autre méthodologie qui
semble convenir a leurs intentions. Peu a peu, et par des
discussions communes, le concept d’'une école de
design est dabatu et questionné. Le cadre spéculatif de
ces discussion crée un espace de libre reflection imagi-
native, mais dans lequel certains points servent de base:
lécole ne serait pas fait pour étre temporaire, mais pour
durer et étre vécue. Elle sera créée dans et pour le
contexte d’ou elle a émergé (Kinshasa), mais sera
également considérée pour une activation dans d’autres
géographies, formant le troisieme tournoiement.

Lors de ce troisiéme renversement, « 'école » finalisée,
qui pourrait bien devenir une « non-école », s’active a
Berlin,chez S AV V'Y Contemporary-The Laboratory
of Form-Ideas. Du 22 Juillet au 18 Aolt 2019, cet
espace laissera place temporairement a une «école» de
design, qui évolue en réflection des enchevétrements
de la modernité et de la colonialité, s’interrogeant sur
leurs répercussions pour le « faire-monde » (world-ma-

king), leurs masterplans évidents et ceux qui sont moins
manifestes. En explorant les méthodes et les pratiques
en paralléle a ces discussions, une quarantaine de
participants ainsi que cinq invités de Kinshasa donnent
progressivement forme a cette «école ». Ensemble, des
formes de co-vivre et co-créer sont négociés. Ainsi de
nouvelles conceptions de la réalité globale peuvent étre
proposées.

Linfrastructure des studios et des ateliers autour de

S AV VY Contemporary a Berlin-Wedding, serviront
de base coopérative pour les étudiants. Chaque
semaine des présentations publiques, ou, dans le sens
plus large, des « contributions » (performances, DJ-Sets,
etc.), seront organisées par des artistes, designers

et théoriciens, comme par exemple Arjun Appadurai,
Olani Ewunnet, Henri Kalama, Kristina Leko,

Dominique Malaquais, Lorenzo Sandoval, et d’autres. En
plus de cela, les participants de « 'école » ouvrent et
activent la Wohnamschine de Van Bo Le-Mentzel,
construit pour le chapitre a Dessau, pour créer un
espace et une plateforme pour engager le public
Berlinois.

A la fin de ce long processus de réfléction et création
collective, «’école » ouvre finalement ses portes au
public, donnant acceés a l'éspace en construction et aux
travaux et projets en cours des participants.

Pour approfondir ces questions et engager le quatrieme
tournoiement, un symposium et des ateliers prennent
place en collaboartion avec Para Site 8 Hong Kong.
Ainsi les dialogues et discussions au sein du project
sont élargis et reouverts a nouveau pour des perspec-
tives critiques.

Nous voulons que lexistence de cette école engendre
de sérieuses conséquences: une nouvelle facon de
penser et de créer, provoquer des débats a Uintérieur
des cercles du design et au-dela, impacter la facon dont
les écoles de design sont congues et gérées aujourd’hui.
Si on réve grand et voit loin, ces questions pourront
encore faciliter d’autres tournoiements.

Nous ne souhaitons pas seulement ajouter nos

critiques a ce jubilé, pas seulement discuter des rela-
tions entre le Bauhaus et la colonialité, mais les
transcender. Réaliser une action « maintenant », cons-
cient de ce « maintenant » et de son passé inhérent, avec
la possibilité de créer, de proposer des solutions, un
autre imaginaire

Le monde a besoin d’'un changement épistémo-
logique qui ré-organiserait les désirs. La con-
temporanéité globale Uexige. (p. 2) [Nous avons
besoin de] poétes capables d’organiser les
habitudes. (p. 6) Si, toutefois, il ne s’agit que d’une
«ré-organisation des désirs » constituant a
substituer une habitude a une autre par un tour
de passe-passe pédagogique, il ne serait pas
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possible de retrouver cette découverte pour
assurer la continuité des efforts épistémo-
logiques. Nous devons apprendre a faire violence
a la différence épistémo-épistémologique

et nous rappeler ce qu’« est » 'éducation, ainsi
poursuivre Ueffort de déplacer les croyances

sur le terrain de Uimaginaire, tenter d’accéder

a lépistéme. (p.10)

Gayatri Chakravorty Spivak, An Aesthetic Educa-
tion in the Era of Globalization, 2013

TEXTE ElsaWestreicher, 2018
(derniére mise a jour : 2020)

14 Spivak, G. C. 2013, An Aesthetic Education in the Era of Globalization, Harvard University Press,
Cambridge. Traduction: S AV V'Y Contemporary.
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AV EC Mouctar Bah Decolonising Design

(Luiza Prado, Pedro Oliveira)

Lamin Fofana Saskia Kdbschall kReAtivUM

(Katja Petry, Gabriele Schonherr) Alexander Lech

Van Bo Le-Mentzel Lambert Mousseka

Henrike Naumann Ahmet Ogiit
COOPERATEURS

Hochschule Anhalt, Fachbereich Architektur und Design
(Université des sciences appliquées d’Anhalt,

Faculté d’architecture et de design) VorOrt Haus Dessau
DOM publishers

WOHNMASCHINE (Machine-a-Vivre)
Installation de Van Bo Le-Mentzel B-AU 7105/0 Jalloh
dédiée a Oury Jalloh 04.01.2019-22.01.2019

La « Wohnmaschine » est un nouveau Tiny House
créé par Van Bo Le-Mentzel dans le cadre du projet
Triangles Tournoyants. Il s’agit d’un clone miniature de
la célébre aile d’atelier du batiment Bauhaus de Dessau,
et qui cache derriére sa fagade iconique un appartement
de quinze métres carrés en parfait état de fonctionne-
ment, avec une décoration intérieure élaborée et
des possibilités d’exposition. Une maison qui se trans-
formera tout au long du processus et qui accueillera
plusieurs acteurs, se déplacera et obligera ses utilisa-
teurs a s’engager de maniére ludique et active dans
ses possibilités et impossibilités. S AV VY Contempo-
rary va habiter cet espace pendant deux semaines
a Dessau et ouvrir son salon au public et aux étudiants
de Dessau afin de créer une «académie du coin de feu ».
La « Wohnmaschine » est financée par HGH Hildesheim
(facade) et la fondation IKEA. Design: Van Bo Le-Mentzel
(inspiré par Walter Gropius). Construction:
Noam Goldstein, Raphael Behr, Patrick Figgle.
VAN BO LE-MENTZEL *1977, Nongkhai,
Thailande est un architecte, un auteur (Der Kleine
Professor, 2016) et un cinéaste basé a Berlin. Il est le
fondateur de plusieurs initiatives traitant de la relation
entre le design et la participation sociale. Les projets
connus sont ses meubles Hartz IV (2010), One Sgm
House (2013), Karma Chakhs (2013), Tinyhouse Univer-
sity (2015) et la Maison Co-Being. Ses meubles et ses
Tiny Houses ont fait lobjet d’expositions internationales
et font partie de collections de musées (Vitra Design
Museum, entre autres). Sa proposition d’un «apparte-
ment de 100 € » a construction modulaire a attiré une
grande attention dans le secteur immobilier. En 2016,

OGRA M M

U

i

son premier film de cinéma 3 min of Fame, Love and
Peace sur un projet interreligieux est sorti. Le-Mentzel
a recu plusieurs prix pour ses initiatives, le prix

ZEIT WISSEN Mut zur Nachhaltigkeit et le Bayreuther
Vorbildpreis. Son projet actuel est la « Wohnmaschine ».
Il s’engage dans des débats sur le développement
urbain avec la vision d’une «ville circulaire », dans
laquelle les quartiers sociaux, les parcs et Uindustrie
sont placés dans un systéme circulaire.

READING ROOM (Espace de lecture)

ceuvres et objets sélectionnés provenant de

S AV VY.doc, Colonial Neighbours Archive et au-dela
04.01.2019-22.01.2019 Dans le cadre de I'« Académie
du coin de feu» que S AV V'Y Contemporary réalisera
dans la « Wohnmaschine » a Dessau, nous mettrons

a disposition des livres et des objets qui contextualise-
ront le projet Triangles Tournoyants ainsi que nos acti-
vités a Dessau et engendreront de nouvelles questions
et connexions pour le public, qui sera le bienvenu pour
venir naviguer et lire pendant les heures d’ouverture.

PROTEST ACADEMY (Académie de protes-
tation) Workshop avec Mouctar Bah et Alexander Lech
06.01.2019 12:00-18:00 Traduction possible en
allemand/anglais/francais Pour la commémoration du
14éme anniversaire de assassinat de Oury Jalloh le

7 janvier 2019, un atelier de préparation aura lieu dans
la « Wohn-maschine » au VorOrt-Haus. Dans cet atelier,
les participants s’engagent intensivement dans le con-
texte du meurtre de Oury Jalloh et travaillent collective-
ment sur le contenu et la conception des banniéres de
protestation pour la manifestation annuelle. Lobjectif de
Uatelier est de soutenir la protestation commémorative
par des déclarations précises et des designs percutants.
MOUCTAR BAH estunactiviste et le fondateur
de Ulnitiative in Gedenken an Oury Jalloh e.V.

(Initiative en mémoire a Oury Jalloh). Depuis lassassinat
d’Oury Jalloh, le 7 janvier 2005, dans une cellule de

la police de Dessau, Mouctar Bah, un ami d’Oury Jalloh,
n’a pas renoncé a la lutte pour la vérité. Brilé dans

sa cellule, Oury Jalloh a été cruellement assassiné,
mais la justice allemande nie toujours des faits évidents
et a officiellement clos l'affaire en 2018. Malgré

de fortes répressions contre les militants qui travaillent
pour linitiative, ceux-ci tentent toujours de rouvrir

le dossier par des actions en justice et en organisant des
manifestations et des enquétes.

ALEXANDER LECH estundesignerde
communication/intégration a Dessau. Aprés une qualifi-
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cation en laquage d’automobiles et des études a
Dessau, en Chine et aux Etats-Unis, il a fondé le studio
collectif « BUROHALLO » pour le design de la com-
munication au VorOrt-Haus Dessau. Maintenant, le
studio se concentre principalement sur le design de
communication dans le domaine socioculturel, ainsi
que sur lactivation des processus urbains. Né a
Bernburg, Lech est membre fondateur de association
VorOrt e.V. et professeur a la TU Braunschweig,
Hochschule Anhalt et organisateur d’ateliers de typo-
graphie et de design de produits —de préférence en
plein air.

TRIANGULAR STORIES:

KINSHASA - PORT-AU-PRINCE -
BERLIN (Histoires Triangulaires: Kinshasa-Port-
Au-Prince-Berlin) Entretien avec Henrike Naumann
09.01.2019 18:30-19:30 Allemand/anglais
L’artiste nous fait voyager des magasins de meubles
d’Allemagne de UEst vers un musée expérimental de la
rave en Haiti et vers lesthétique du pouvoir a Kinshasa.
HENRIKE NAUMANN *1984, Zwickau,
République Democratique d’Allemagne a grandien
Allemagne de UEst et a connu dans les années 90 une
idéologie d’extréme droite comme culture de jeunesse
prédominante. Ses travaux portent sur Chistoire du
terrorisme de droite en Allemagne ainsi que sur la large
acceptation actuelle des idées racistes. Elle s’intéresse
aux mécanismes de la radicalisation et a la facon dont
ils sont liés a U'expérience personnelle et a la culture des
jeunes. Elle aime explorer la friction d’opinions poli-
tiques contraires par lambivalence du goit esthétique
personnel. Dans ses installations immersives, elle
combine la vidéo et le son avec des espaces scénogra-
phiques. Au cours des derniéres années, elle a élargi
son champ d’action a la connectivité mondiale des
cultures des jeunes et la réversion de laltérité culturelle.
Elle compte comme expositions récentes Eurotique

a la Biennale d’art contemporain de Riga (LV),

2000 3 la Biennale de Busan (KR), Because ! live here a
MMK Francfort et DDR Noir a la Galerie im Turm Berlin.

146 YEARS OF THE SILENT
UNIVERSITY (146 ans de l'Université Silencieuse)
Entretien avec Ahmet Ogiit 11.01.2019 18:30-19:30
Anglais Parler a travers les 146 ans de la Silent Univer-
sity—d’une association qui encourage les études a
domicile vers une plateforme d’éducation radicale et
participative en dehors des lois restrictives sur la
migration, des limitations linguistiques et autres obsta-
cles bureaucratiques.

AHMET OGUT *1981, Diyarbakir, Turkey

est un initiateur socioculturel, artiste et conférencier qui
vit et travaille a Berlin et Amsterdam. Il est Uinitiateur de
la Silent University (Université Silencieuse), qui est une
plateforme autonome d’¢change de connaissances par
les réfugiés et les demandeurs d’asile. Travaillant a
travers une variété de médias, les expositions indivi-
duelles institutionnelles de Ogiit comprennent entre
autres Bakunin’s Barricade, Kunstverein Dresden (2018),

Hotel Résistance, KOW, Berlin (2017), No Protest Lost,
Kunsthal Charlottenborg, Copenhague (2017). Ogiit a
recu le Prix Visible pour la Silent University (2013), le De
Volkskrant Beeldende Kunst Prijs 2011, Pays-Bas, et le
Kunstpreis Europas Zukunft, Musée d'Art Contemporain,
Allemagne (2010). Il a co-représenté la Turquie a la
53éme Biennale de Venise (2009).

HACKING DE LIVRES POUR
ENFANTS AtelieravecS AV VY Contemporary
12.01.2019 15:00-16:30 Traduction possible en
allemand/anglais/francais Cet atelier est une adapta-
tion de latelier Crowdbook que Van Bo Le-Mentzel a
développé comme format pour expérimenter des
processus d’innovation participative : les parents, les
éducateurs et tous ceux qui sont intéressés apprendront
comment pirater un livre pour enfants afin de changer,
remplacer et remodeler les contenus problématiques,

y compris le racisme et les visions binaires évidentes et
moins évidentes. Nous imprimerons et relierons les
livres piratés, afin que chaque participant puisse les
ramener chez lui. Nous en lirons des extraits aux enfants
le lendemain (13.01.2019, 13:00-16:00). Nous propo-
sons un atelier pour enfants en paralléle.

CONSTRUIRE UN LIEU ENSEMBLE
Atelier avec kReAtivUM  12.01.2019 15:00-16:30
Traduction possible en allemand/anglais/francais

Cet atelier est paralléle a atelier Hacking de livres pour
enfants. Les enfants créent un espace confortable pour
la séance de lecture du lendemain. Ils construiront une
maison avec des batons, des tissus, du bois, du liege et
des pansements en platre et expérimenteront ce que
c’est que de construire un espace commun.
KREATIV UM le mot kReAtivUM se compose de
RAUM (espace) et de kreativ (créatif), un espace situé
dans le VorOrt-Haus ol Gabriele Schonherr (écopédiste,
paysagiste et éducatrice de maternelle) et Katja Petry
(ergothérapeute et étudiante en design) proposent
différents ateliers pour enfants et adultes.

YOU HAVE CONFUSED THE TRUE
AND THE REAL (Vousavezconfondu le vrai et
le réel) séance d’écoute avec Lamin Fofana
12.01.2019 18:30-19:30 «L'Occident est un asile

de fous, un receptacle conscient et prémédité de la
magie noire.» —Fred Moten. Méditations sur la vie des
Noirs dans 'Europe contemporaine/Réflexions sur

la non-réalité violente et brutale de la suprématie
blanche Qu’il est épuisant, fatiguant, laborieux d’entre-
tenir ce fantasme! L'économie du regard et de étre, du
spectacle et du spectateur, du plaisir et du désir/Quel
est le niveau débilitant d’examination et de violence ?
LAMIN FOFANA estunproducteurélectronique
et artiste basé a Berlin. Sa musique électronique instru-
mentale contraste la réalité de notre monde avec ce

qui se trouve au-dela et explore les questions de mouve-
ment, de migration, d’aliénation et d’appartenance.

Il est originaire de la Sierra Leone, a vécu en Guinée, aux
Etats-Unis, et se trouve actuellement a Berlin.
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MEDITATION SPATIALE SUR

UN METRE CARRE Atelier suividune
séance de respiration et de yoga de base avec

Lynhan Balatbat-Helbock 19.01.2019 15:00-17:00

Le yoga et ses liens avec le Bauhaus seront quelques-uns
des contenus principaux d’une bréve introduction avant
que nous essayions nous-mémes quelques exercices

de base. Comment les individus et leurs actions au
Bauhaus sont-ils connectés aux pratiques de méditation
et de quelle maniére sont-ils liés aux différents plans
d’ensemble de la société a différentes époques ? Quelle
est notre perception actuelle des pratiques comme le
yoga et le culte du corps? A travers notre propre expé-
rience corporelle, nous allons essayer d’ouvrir lespace
pour activement nous sentir nous-méme et déconstruire
la perception de ces connexions.

LYNHAN BALATBAT-HELBOCK

est basée a Berlin. Elle est commissaire et chercheuse
aSAVVY Contemporary. Elle fait partie du projet
d’archives participatives Colonial Neighbours, qui se
consacre a la discussion d’histoires réduites au silence
et a la décanonisation du regard occidental a travers
les objets et les histoires qui se cachent derriére eux.
Elle a obtenu une maitrise en Cultures Postcoloniales et
Politique Mondiale a U'Université Goldsmiths de Londres.
En 2017, elle a assisté la direction du programme radio
documental4-Every Time a Ear di Soun, SA V V'Y Funk.
Elle a également soutenu lartiste Bouchra Khalili dans
plusieurs projets et expositions et a récemment congu
la production de la commande d’Agnieszka Polska pour
le Hamburger Bahnhof a Berlin (Preis der National-
galerie, septembre 2018 - mars 2019). Lynhan est
également une professeur de yoga pratiquante et a recu
son certificat d’enseignement par Spirit Yoga Berlin
(Patricia Thielemann). Elle a participé a de nombreux
ateliers avec Matthew Cohen, Lin Min, Max Strom et
Krishnataki (Sunshine House Gréce). Dans sa propre
pratique et son enseignement, elle cherche un élan plus
enraciné, le pouvoir de guérison du toucher et la créa-
tion d’un espace pour équilibrer notre agitation quoti-
dienne.

LICHT, LUFT UND SONNE!
REFORME DE LA VIE, NUDISME ET
ENCHEVETREMENTS COLONIAUX
Entretien avec Saskia Kobschall 19.01.2019 18:30-
19:30 Anglais/discussion également possible en
allemand En prenant comme point de départ Uaffilia-
tion personnelle de lauteur avec le mouvement nudiste
allemand, cet article appelle a un examen plus appro-
fondi de Uinterrelation entre la rencontre coloniale, sa
philosophie des hiérarchies raciales et le mouvement de
réforme de la vie, qui a si profondément remodelé les
idées (allemandes) de formation de la communauté
basée sur les idéaux corporels et les relations entre
’homme et la nature. Elle soutient que malgré le
chevauchement évident des calendriers, des protago-
nistes et des idées, ainsi que son influence notoire sur le
national-socialisme, la colonialité dans le mouvement
de réforme de la vie reste un point aveugle pour les

universitaires. Si nous prenons son héritage colonial au
sérieux, quelles sont les conséquences politiques et
éthiques de notre engagement avec son héritage dans
notre présent, que ce soit dans les pratiques nudistes,
les théories de 'éducation artistique, le Bauhaus ou les
régimes végétariens ?

SASKIA KOBSCHALL estnéeaBerlin,
elle est commissaire, chercheuse et rédactrice

avec un accent sur les récits dé-coloniaux. Elle a ter-
miné ses études supérieures en tant que boursiéere
Fulbright au département d’anthropologie de la

New School for Social Research a New York, ou elle

a également enseigné a la Parsons School of Design.
De 2011 a 2017, elle a été directrice et membre

de léquipe curatoriale de SAV VY Contemporary.
Elle est la co-rédactrice du prochain numéro de

la revue eJournal - Art Education Research (ZHdK)
consacré aux histoires de '"éducation artistique

(art education hi/stories). Elle a recu la bourse de
recherches Recherchestipendium Bildende Kunst des
Berliner Senats 2018.

DEFAIRE LES BANDES DESSINEES
Atelier avec Lambert Mousseka et des étudiants de la
Hochschule Anhalt recommandé pour les 13-16 ans
20.01.2019 14:00-16:00 Traduction possible en
allemand/anglais, francais et lingala Au cours de cet
atelier, nous reprendrons une des sessions tenues avec
les éléves en début de semaine: nous parlerons de la
bande dessinée Tintin au Congo, nous la déconstruirons
et nous inscriverons nos propres récits. Pour plus de
détails, voir la description de latelier pour les étudiants
de Comic Counterlegacies.

LAMBERT MOUSSEKA aétudiéle
marketing et lart de la marionnette a Kinshasa, avant
de passer aux beaux-arts. Il a terminé ses études

a Akademie der Bildenden Kiinste Stuttgart en 2008.

Il travaille comme marionnettiste et metteur en scéne,
par exemple pour la Triennale de la Ruhr. Il a exposé
en R.D.Congo, et dans de nombreux autres pays
africains, la France, le Pakistan, 'Allemagne, etc., et a
participé a plusieurs initiatives et résidences d’artistes.
A Kinshasa, il a cofondé Espace Masolo, un espace

ou le transfert de connaissances intergénérationnel
se fait dans de multiples disciplines.
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POUR LES ETUDIANTS

METHODES IMPOSSIBLES Atelier pour
étudiants par Decolonising Design (Pedro Oliveira,
LuizaPrado) 11.01.,14.01.,15.01.2019 Anglais
L’'acte de concevoir produit d’autres conceptions dans
ce monde. Ce projet a pour but de créer un réseau de
relations entre les individus et le monde, en intervenant
dans un enchevétrement de processus, de perfor-
mances, d’interactions, de récits et de relations qui
dépendent tous du contexte et sont tous influencés par
des facteurs socioculturels. En d’autres termes, nous
comprenons lacte de conception comme un acte de
production d’un discours matériel ; néanmoins, nous
soutenons que les discours produits par des choses
congues ne peuvent étre que provisoires et performatifs.
Dans les méthodes impossibles, les participants partent
d’un artefact congu, qu’on leur demande d’apporter a la
séance -en répondant a un ensemble de mots clés ou a
un énoncé donné et de déballer lentement les réseaux
qui informent l'existence de cet objet dans le monde,
ainsi que ses implications lorsque utilisé. Ce déballage
peut prendre la forme d’une narration, d’'une perfor-
mance, d’une cartographie ou de tout ce qui est dispo-
nible et/ou souhaité; ce qui importe n'est pas le
comment, mais le quoi et le pourquoi.
DECOLONISING DESIGN aétéfondéen
2016 par huit chercheurs en design, artistes et activistes
issus du Sud ou ayant des liens avec lui, comme
réponse aux politiques socio-techniques et aux pédago-
gies euro- et anglocentriques du design comme
domaine de recherche et comme pratique. En tant que
groupe de recherche et plateforme en ligne, notre
objectif est d’'inviter a « penser autrement» sur la
complicité du design avec les inégalités et les margina-
lités structurelles, dans un monde fortement marqué
par les systémes et les institutions occidentales, euro-
et anglocentriques (le monde universitaire étant 'un
d’entre eux). En ce sens, notre groupe ne vise pas a offrir
une « perspective alternative » sur le design, mais plutot
a remettre en question les bases mémes sur lesquelles
la discipline a été établie.

PEDRO OLIVEIRA estunartiste sonore

et un chercheur. Son travail s’interroge sur la politique
coloniale de la violence sonore, en particulier sur

les articulations de la violence policiére et du maintien
de lUordre des corps par des pratiques sonores et
d’écoute. Sa recherche artistique actuelle intervient

sur les technologies de reconnaissance d’accent

dans le cadre de la migration en Allemagne et dans
’Union européenne. Il a recu la bourse de recherches
Recherchestipendium des Berliner Senats 2018. Il est
un membre fondateur de Decolonising Design.
LUIZA PRADO estuneartiste et une cher-
cheuse dont le travail s’engage avec la culture maté-
rielle et visuelle a travers les lentilles des théories
dé-coloniales et queer. Elle s’intéresse particulierement
aux technologies et aux pratiques de contrdle des
naissances et a leurs enchevétrements avec les hiérar-
chies coloniales de genre, de race, d’ethnicité, de classe

et de nationalité. Son projet de recherche artistique
actuel, intitulé Une topographie des excés, examine la
transmission des connaissances indigénes et folklo-
riques sur le controle des naissances par les plantes au
Brésil en tant que pratique décolonisante de soins
radicaux. Elle est membre fondateur de Decolonising
Design.

CONTRE-HERITAGE COMIQUE:
BANDES DESSINEES,
COLONIALISME, REPRESENTATION,
ET MODERNITE Atelier pour étudiants par
Lambert Mousseka 15.01.-18.01.,21.01.2019
10:00-16:00 Traduction en allemand/anglais, francais
et lingala possible Le colonialisme est principalement
défini comme la somme des principes qui ont régi les
relations passés de pouvoir entre 'Europe et le monde
colonisé. Mais nous devons faire face a la réalité, que la
colonisation est toujours active dans notre présent sur
de nombreux niveaux et fait donc partie des « norma-
lités » quotidiennes: elle est présente dans ce que nous
lisons, ce que nous mangeons, ce que nous buvons,
comment nous nous déplacons. Dans cet atelier, nous
nous concentrerons activement sur la décolonisation de
la pensée-action et la prise de forme qu’elle peut
produire. Mais cela n'est pas possible sans parler de
racisme et d’autres humiliations qui s’expriment dans la
facon dont nous nous rencontrons, dans les gestes,
dans le langage ou dans la fagcon dont nous concevons
nos environnements et la coexistence dans un espace
comme l'Allemagne. Nous parlerons entre nous de ces
réalités subtiles et moins subtiles et les observerons
dans la ville de Dessau, toujours en dialogue avec les
préjugés du modernisme et de la modernité. Pour
aborder ce sujet complexe, nous allons nous engager
dans une pratique qui est elle-mé&me multiple : la bande
dessinée. Les bandes dessinées sont des témoignages
de préjugés, mais aussi de souhaits des sociétés qui les
produisent. Dans le contexte de la R.D.Congo, ou la
scéne des bédéistes est vibrante depuis plusieurs
décennies, avec une histoire spécifique et multiforme,
cette complexité est littéralement inscrite dans la
pratique et liée a la puissance coloniale, la Belgique, qui
a produit quelques représentations trés problématiques,
Lune des plus célébres étant Tintin au Congo. Nous
commencerons par déconstruire cette bande dessinée
spécifique, puis nous construirons notre propre récit

et nos propres personnages, en abordant sur des sujets
tels que la représentation, le patrimoine et 'héritage.
Chaque groupe d’éléves laissera un message, un person-
nage ou un dialogue, pour que le suivant se développe
davantage, jusqu'a ce que nous expositions le résultat
sur la fagade de la « Wohnmaschine » et que nous
proposions un « contre-héritage comique » au public

de Dessau, avant de passer au festival d'ouverture

de 100 ans de bauhaus a Berlin (Akademie der Kiinste).
LAMBERT MOUSSEKA aétudiéle
marketing et Uart de la marionnette a Kinshasa, avant
de passer aux beaux-arts. Il a terminé ses études

a Akademie der Bildenden Kiinste Stuttgart en 2008.
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Il travaille comme marionnettiste et metteur en scéne,
par exemple pour la Triennale de la Ruhr. Il a exposé
en R.D.Congo, et dans de nombreux autres pays
africains, la France, le Pakistan, CAllemagne, etc., et a
participé a plusieurs initiatives et résidences d’artistes.
A Kinshasa, il a cofondé Espace Masolo, un espace

ou le transfert de connaissances intergénérationnel
se fait dans de multiples disciplines.
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KINSHASA

KINSHASA 06.04.-14.04.2019

AV E C Sinzo Aanza Banka (Jonathan Bongi,

Jean Kamba, Elie Mbansing, Malaya Rita, Jean-Jacques
Tankwey) Cosmin Costinas Cheick Diallo

Eddy Ekete Iviart lzamba Henri Kalama Koyo Kouoh
Van Bo Le-Mentzel Lisanga Bankoko (Lema Diandandila,
Mavita Kilola, Mbo Mbula, Lutadila Lukombo)

Saki Mafundikwa Malaysia Design Archive

Lambert Mousseka Orakle Ngoy Cedrick Nzolo
Colette Poupie Onoya Eliana Otta Tabita Rézaire
Simon Soon Tau Tavengwa Ema Tavola

Nada Tshibwabwa Ola Uduku

Jean Paul Sebuhayi Uwase Dana Whabira
COOPERATEURS

Académie des Beaux-Arts de Kinshasa

Banka (Groupe de recherches sur le design)

KinArt Studio Ndaku Ya La Vie Est Belle

Timbela Batimbela Yo

INTRODUCTION
DU PROGRAMME

Dans un monde ou trop de stratégies modernistes ont
échoué, comment, et partant de quelles philosophies
et pratiques, serait-il encore possible de concevoir
nos vies quotidiennes afin de rendre possible un futur
commun?

Cette question est au cceur du projet Spinning Triangles
(Triangles Tournoyants) de S AV V'Y Contemporary,
car nos quotidiens sont formés de philosophies

de vie qui transparaissent dans nos espaces, objets et
codes communicatifs, autrement dit, dans ce qu’on peut
appeler le « design ».

Nous formons et sommes formés par ces extériorisa-
tions. Et si nous y prétons oreille, nous pouvons
déduire les rapports de forces historiques, politiques,
économiques, sociales et autres, qui leur ont donné
présence. Nous pouvons en effet entendre les bruits de
ces relations de nécessités, volontés, possibilités et
d’impossibilités qui régissent ces formes. Ces relations
étant constamment négociées, nous pouvons en

effet décider de les reproduire ou de les subvertir.

Quand nous nous posons la question d’un futur commun
sur cette planéte, nous partons d’un souci profond,

né de lobservation que le projet de la « modernité» et sa
vision d’un progrés uniforme, déformé par hyper-
productivité forcée de notre siécle, est un projet large-
ment destructif et inégalitaire. La « modernité » prend
des formes multiples dans le contemporain, mais que

ce soit sur le continent africain, antarctique, asiatique,
australien, européen, nord-ameéricain ou sud-américain,
elle porte toujours la charge de la pensée et de la
pratique coloniale, de sa violence, encore perpétuée
dans le contemporain. Mais alors, comment activer une
vie commune en dehors ou au-dela des dogmes de
cette modernité et du canon d’un progrés qui profite
surtout au monde surdéveloppé, méme en hybridant les
cultures matérielles et immatérielles? Comment
questionner, repenser et « re-form-uler » cette moder-
nité pour justement détourner ces rapports de force et
proposer d’autres réalités quotidiennes ?

C’est ici, a partir de ces réflexions,que SAVVY
Contemporary a entamé un projet de recherche qui est
aussi un projet performatif, se nourrissant de lespoir
d’un processus a long-terme.

Pour ce processus, nous nous sommes tournés vers
le domaine du «design ». Et cela pour deux raisons.
Premieérement, ce domaine est peut-étre faussement
lié conceptuellement a 'émergence de cette
modernité uniformisante et doit donc étre questionné
profondément dans sa complicité avec la pensée

et le projet colonial. Deuxiémement, si on repensait
ce terme, ce qui pourrait aussi le rendre inutile,

nous pouvons Louvrir a toutes les pratiques qui créent
des espaces, objets et interactions communicatives
utilisés dans le quotidien, ainsi que les écosystemes
de production et de réparation qui les entourent.

De la une chaine de questions et perspectives peuvent
émerger, qui rendent visibles a quel point le design
guide nos vies quotidiennes a plusieurs niveaux.

Ne disparait-il pas, la plupart du temps, en tant que
normalité indiscuté, associé aussi a des gestes telle-
ment habituels que nous n’y pensons méme plus ?
Peut-étre la force de cette pratique du design réside
justement dans son ubiquité, liée a sa possibilité

de «re-form-uler » son objet d’interaction?

Comme début et occasion de ce projet, le centenaire
de la célebre école de design, le Bauhaus (fondé en
1919 a Weimar, Allemagne) s’est présenté comme
possibilité d’engagement. Le Bauhaus a en effet donné
naissance a un langage de forme d’objets quotidiens
qui est globalement reconnu pour représenter

la « modernité », que ce soit larchitecture, les meubles,
la céramique, le textile ou autres; mais aussi pour

avoir influencé les pédagogies du design dans le monde
entier. En ignorant, cependant, pour la plupart du
temps, son poids colonial. Pour proposer un détourne-
ment nous voulons reprendre ce geste de fondement
d’une école de design. Tout en questionnant a) ce qu’est
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et peut étre une école b) ce qu’est et peut étre le design;

et donc c) ce qu’est et peut étre l'ensemble des deux.

Est-il possible de fonder une telle école ou non-école
qui pourra proposer une facon de partager savoirs

et savoir-faire pour repenser et remodeler les relations
de force de la modernité contemporaine et le quoti-
dien? Que serait sa philosophie, comment pourrait-elle
se soutenir a long-terme? Quelle forme prendrait-
elle?

Le commencement se fait a Kinshasa, capitale d’un
pays, sans lequel Uhyper-productivité violente du
XXleme siecle est impensable. Lécole est fondée ici,
son concept développé a partir d’un échange intensifié
lors d’une conférence de quatre jours pendant laquelle
des pensées et des pratiques de différentes généra-
tions, de Kinshasa et d’ailleurs, ont été échangées.

Ce symposium se structure autour de quatre themes:

1. «Commencer au milieu des choses » —un début
avec trois perspectives sur notre condition
contemporaine, des discours performatifs et un
rassemblement festif dans le quartier de Matonge.
Avec Saki Mafundikwa, Eliana Otta, Sinzo Aanza,
la résidence d’artistes Ndaku a Matonge avec
Eddy Ekete en coopération avec Timbela Batimbela
Yo (6 avril, Académie des Beaux-Arts et Ndaku,
15:00-03:00)

2. «Habitudes, Désirs et Nécessités» —un jour a
multiples facettes qui nous ameéne aux relations
profondes des objets et des histoires qu’ils
dégagent. Avec Ema Tavola, Cosmin Costinas,
Cheick Diallo et Tabita Rézaire (7 avril,

Académie des Beaux-Arts et Ndaku, 15:00 -20:00)

3. «Polyphonie éducative et espaces des
savoir(-faire) » —un jour ou plusieurs visions
et expériences dans le domaine de l'éducation se
confrontent pour échanger perspectives, questions,
expériences. Avec Ola Uduku, Henri Kalama,
Cedrick Nzolo, Eddy Ekete, Orakle Ngoy, Ema Tavola,
Banka (Jean Jacques Tankwey, Jean Kamba,
Malaya Rita, Elie Mbansing, Jonathan Bongi),
Lisanga Bankoko (Lema Diandandila, Mavita Kilola,
Lutadila Lukombo, Mbo Mbula)

(8 avril, KinArt Studio, 15:00-20:00)

4. «Corps mélés, collisions spatiales » — un jour
ou les contributeurs nous ameénent dans le monde
des conceptions spatiales. Que ce soient les
idées architecturales, leurs influences sur nos vies
quotidiennes et les corps qui les habitent ou
des provocations urbaines. Avec Dana Whabira,
Simon Soon, Orakle Ngoy, Iviart Izamba, Colette
Poupie Onoya, Jose Bamenikio, Grace Mujinga,

Tau Tavenga, Espace Masolo et Lambert Mousseka
(9 avril, KinArt Studio, 15:00-20:00)

Les ateliers reprennent les axes thématiques suivants:

1. «Divisions et Connections dans U'Urbain.

Cing Choses a Désapprendre de 'Architecture
Moderniste.» —sur la fagcon selon laquelle

les architectes et urbanistes modernes ont congu
les espaces et batiments urbains d'aprés des
catégorisations et séparations des populations
et activités quotidiennes. Ce workshop propose
la conception d’espaces-entre-espaces avec

Van Bo Le-Mentzel a ’Académie des Beaux-Arts,
26-29 mars.

2. «Hechizos et offrandes modestes du Grand
Marché », ou la circulation et 'usage des objets
seront questionnés, réinventés pour repenser
et changer les attitudes et situations que les parti-
cipants souhaiteraient transformer dans leur
environnement. Avec Eliana Otta and Nada
Tshibwabwa a Timbela Batimbela Yo, Grand
Marché, 8-9 avril.

3. «Concevoir pour llmpact—sur les espaces
d’6change de savoirs, partant d’'une pratique
architecturale et de pensées stratégiques venant
de la discipline du design (« Design Thinking »,
littéralement « Pensée Design ») avec
Jean Paul Sebuhayi (MASS Design Group) en
partenariat avec Jonathan Bongi et Jean Kamba.
Salle Terminus, Barumbu, 10-14 avril.

4. «Esprits et Corps-Matiéres» ou nous nous enga-
geons avec la matérialité contemporaine, ses
esprits et sa relation au corps humain, résultant
a un engagement avec le vétement et la scéno-
graphie. Instigué par Lambert Mousseka en parte-
nariat avec Elie Mbansing.

Espace Masolo, Ndjili, 10-14 avril.

5. «La Rue Comme Laboratoire du Possible » ou les
activités quotidiennes de la vie humaine (tel que
dormir, s’asseoir, manger) et les objets qui
soutiennent ces activités sont pris comme point de
départ pour concevoir des objets. Avec Cheick
Diallo soutenu par Jean Jacques Tankwey.

Ndaku Ya La Vie Est Belle, Matonge, 10-14 avril.

De ce processus va donc naitre un concept d’école de
design développé par les participants des ateliers et le
groupe de chercheurs sur le design. Le c6té performatif
du projet mentionné auparavant, s’active lorsque cette
école projette son existence comme une réalité poten-
tielle a Kinshasa.

Les possibilités de sa réelle existence, sa forme et sa
structure a long terme sont alors questionnées. Ce qui
est sdr, c’est que cette école sera “exportée” et arrivera
a déconstruire les concepts de la modernité par son
existence et les propositions qu’elle fera, peut-étre
jusqu’a devenir une “non-école”. La premiére actualisa-
tion se fera a Berlin (22.07.-18.08.2019).
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PROGRAMME

DIVISIONS ET CONNECTIONS
DANS L’URBAIN. CINQ CHOSES
A DESAPPRENDRE DE L’ARCHI-
TECTURE MODERNE VanBoLe-Mentzel
27.03.-29.03.2019 10:00-17:00 Francais/Anglais
Les architectes modernistes ont congu
plusieurs idées pour organiser les espaces des habitants
dans les villes: que ce soient les concepts d’'urbanisme
résidentiel ou des édifices pour le travail. La pensée et
la pratique architecturale moderne ont développé des
stratégies de ségrégation sociale et raciale dés le début
de lindustrialisation et lors du colonialisme. Des déci-
sions qui se ressentent jusqu’a aujourd’hui et des straté-
gies qui restent a étre « désapprises ». Le rapport
Life-At-Home (Vie chez soi) de 2019 indique que plus de
30% des habitants de cette planéte ne se sentent pas
«chez eux» quand ils sont «a la maison ». Qu’est-ce que
cela veut dire ? Qu'est-ce que le «chez-soi», «chez
nous », «a la maison»? Que sont les espaces de transi-
tion entre espaces ? Devraient-ils étre plus pris en consi-
dération par les architectes et designers, si un aussi
grand nombre ne se sent pas a laise chez soi ? Quelle
est U'expérience kinoise ? Ce workshop est un échange
entre Van Bo et les étudiants de 'Académie des Beaux-
Arts de Kinshasa.
VAN BO LE-MENTZEL *1977,Nongkhai,
Thailande est un architecte, un auteur (Der Kleine
Professor, 2016) et un cinéaste basé a Berlin. Il est le
fondateur de plusieurs initiatives traitant de la relation
entre le design et la participation sociale. Les projets
connus sont ses meubles Hartz IV (2010), One Sgm
House (2013), Karma Chakhs (2013), Tinyhouse Univer-
sity (2015) et la Maison Co-Being. Ses meubles et ses
Tiny Houses ont fait lobjet d’expositions internationales
et font partie de collections de musées (Vitra Design
Museum, entre autres). Sa proposition d’un «apparte-
ment de 100 € » a construction modulaire a attiré une
grande attention dans le secteur immobilier. En 2016,
son premier film de cinéma 3 min of Fame, Love and
Peace sur un projet interreligieux est sorti. Le-Mentzel
a recu plusieurs prix pour ses initiatives, le prix
ZEIT WISSEN Mut zur Nachhaltigkeit et le Bayreuther
Vorbildpreis. Son projet actuel est la « Wohnmaschine ».
Il s’engage dans des débats sur le développement
urbain avec la vision d’'une «ville circulaire », dans
laquelle les quartiers sociaux, les parcs et Uindustrie
sont placés dans un systeme circulaire.

COMMENCER AU MILIEU DES
CHOSES 06.04.2019 Académie des Beaux-Arts
de Kinshasa et Nadku Ya La Vie Est Belle

KINSHASA: LIBERER LE «DESIGN»
DES SES CHAITNES OCCIDENTALES
Saki Mafundikwa 06.04.2019 15:30-16:15 Anglais
La création d’'un « modéle » de design qui
découle de lidée d’'un Bauhaus de son propre temps et

de son espace, résultant de son lieu de naissance et de
ses origines a Kinshasa, ouvre la discussion sur ce que
le design est, ou devrait étre, et souligne le besoin de
repenser ce concept sur le continent africain. Afrika ne
peut pas continuer sous la dictature du concept design.
Afrika a toujours eu un « Design », mais 'Occident a
toujours dicté la signification de ce concept. Le temps
est maintenant venu de décoloniser ce terme. Cest
opportun, car nous sommes témoins des minorités et
de lopposition occidentale qui réclament la décolonisa-
tion des canons, en particulier sur les campus universi-
taires aux Etats-Unis, au Canada, en Australie et en
Europe. Les hordes marginalisées sont agitées et se
battent pour Uinclusion. Les approches pédagogiques
doivent changer, car le statu quo est fatigué et ne
fonctionne tout simplement pas. Lart afrikain a influ-
encé les artistes européens qui ont conduit au moder-
nisme, tout comme lart asiatique et d’autres formes
d’art « non occidentales » —lappel a la décolonisation
du design est tout aussi large. Les étudiants de sociétés
non-occidentales sont «forcés » de se laisser prendre
dans le carcan occidental de ce que « Design » est...

Je ne souligne que la perspective Afrikaine parce que je
suis Afrikain. Par le biais d’images fixes et de vidéos, je
montrerai qu’Afrika a toujours eu une esthétique. En fait,
le sens esthétique des Afrikains a toujours été rehaussé.
Aprés tout, 'lhumanité elle-méme, est née sur le conti-
nent. Afrika et ses enfants U'ont donc inventée.

SAKI MAFUNDIKWA *1955, Harare,
Zimbabwe est le fondateur et directeur de Zimbabwe
Institute of Vigital Arts (ZIVA, Ulnstitut de Arts Vigital du
Zimbabwe), une école de formation en design et
nouveaux médias a Harare. Il a une maitrise en Design
Graphique de luniversité de Yale. Il est rentré chez lui en
1998 pour fonder ZIVA apres avoir travaillé a New York
en tant que graphiste, directeur artistique et professeur
de design. Son livre Afrikan Alphabets: The Story of
Writing in Africa, a été publié en 2004. En plus d'étre
d’importance historique, il s’agit également du premier
livre sur la typographie africaine. Le livre est actuelle-
ment épuisé, mais une deuxiéme édition est en prépara-
tion. Son premier film primé, Shungu: The Resilience of a
People a été présenté pour la premiére fois au Festival
International d’Amsterdam du film documentaire (IDFA)
en 2009. Actif dans le circuit international de la littéra-
ture, il a été conférencier a la TED2013 a Long Beach,
Californie. Il a également animé des ateliers pour des
étudiants en design en Europe, aux Etats-Unis, en
Amérique centrale et en Afrique. Il a publié de nombreux
ouvrages sur le design et la culture. Il travaille actuelle-
ment sur une édition revisitée de Afrikan Alphabets dont
il espére qu’elle sera publiée début 2020. Enseignant

au Cornish College of the Arts de Seattle, Saki passe
deux années sabbatiques a donner des conférences et
animer des ateliers dans des colléges américains et
canadiens. Pour aider ZIVA a naviguer dans le difficile
contexte économique du Zimbabwe, il vient de rentrer a
Harare. Il a récemment prononcé le discours d’ouverture
de la premiére conférence de Ulnstitut Panafricain du
Design au Ghana.

S AV VY Contemporary: The Laboratory of Form Ideas Triangles Tournoyants: Départ pour une Ecole de Design 15 / 4 0



HECHIZOS ET OFFRANDES
MODESTES (REENCHANTEMENT
D’OBJETS POUR DES MONDES
DESENCHANTES) ElianaOtta 06.04.2019
16:30-17:05 Anglais

Une trajectoire qui pense sa relation aux objets,
en tant qu’ancienne propriétaire d’'une boutique de
jeunes créateurs de mode a Lima, Uartiste dématérialise
progressivement sa pratique et est trés influencée par
les méthodes traditionnelles de relations aux objets et a
leurs matérialités au Pérou et en Amérique du Sud.
Une approche de la notion d’objet hechizo, qui en
espagnol, signifie littéralement « envoltement » et est
largot péruvien pour quelque chose de transformé
(hecho = made): un objet adapté avec des choses exis-
tantes trouvées sous la main. Comment cette habitude
quotidienne, qui émerge par nécessité, peut-elle étre
comprise comme une connaissance précieuse, capable
éventuellement de relier lartisanat, le design et les
spiritualités (renouvelées)?
ELIANA OTTA *1981,Lima, Pérou estune
artiste et est titulaire d’'un master en études culturelles.
Elle a participé a plusieurs projets collectifs, comme
au sein de l'équipe de curateurs du Lugar de la Memoria
au Pérou et de lespace d’artistes Bisagra (bisagra.org).
Elle a enseigné a la Pontificia Universidad Catdlica du
Peru, la Corriente Alterna et la Escuela Nacional de
Bellas Artes. Elle a ouvert le premier magasin de jeunes
créateurs de mode a Lima, Pulga, et est une éternelle
DJ amatrice (aka dj flaquita). Actuellement elle fait un
doctorat (PhD in Practice Program) a l’Académie des
beaux-arts de Vienne.

VIE DE COMPTOIR: UNE BREVE
CONSIDERATION SUR

LE POUVOIR DE L’IMAGE ET

LA CONSTRUCTION DES IMAGES
DU POUVOIR-FAIRE Sinzo Aanza
06.04.2019 17:20-17:55

Il a souvent été dit de la chanson Kaokokoko-
robo de Papa Wemba, qu’elle est représentative de
Lesprit kinois, qui présuppose la situation de batardise
qu'étre apparemment un-e Kinois-e; c’est-a-dire étre
livré-e a lui-elle-méme et pour le-laquelle seule 'imagi-
nation est le salut. Mais cette chanson illustre surtout
Lillusion du pouvoir-faire, du pouvoir-faire-faire et du
pouvoir-faire-étre qui miroite la création de la ville a
travers la posture du cadre blanc de ladministration et
des entreprises coloniales et, par la suite, celle des
cadres du Parti-Etat. Cela se présente comme une
négation du pouvoir-étre des sujets colonisés comme
des sujets incorporés de force dans le projet politique
du parti.

Cette intervention revient sur les différentes
voies par lesquelles les Kinois-es revisitent, réinventent
et reprennent ces images du pouvoir-faire construites
par les propagandes coloniales et mobutistes.
SINZO AANZA *1990,Goma, R.D.Congo
vit et travaille a Kinshasa, en R.D. Congo. Artiste, drama-
turge et auteur, il a publié plusieurs textes et nouvelles

dans différents magazines comme Gierik & NVT
(Belgique), The Chimurenga Chronics (Afrique du Sud)
avant de publier son premier roman Généalogie d’une
banalité en 2015. En 2017, Sinzo Aanza était en rési-
dence au centre d’art bruxellois Wiels, ou il amorce
Uinstallation Projet d’attentat contre l'image ? qui sera
par la suite exposée a la Biennale de Lyon, une littéra-
ture physique qui interroge par des objets Uinfluence
des représentations du Congo sur la construction des
identités. Il publie aussi des piéces de théatre, dont
certaines sont présentées a Kinshasa, parmi elles,
Histoire générale des murs et Le jour du massacre. Par
cette voie, il tente de rendre accessible ses textes et
illustre son rapport aux espaces dans lesquels il place
ses créations, a mi-chemin entre littérature, installation
et performance.

FETE D’OUVERTURE Ndaku Yala Vieest
Belle en co-opération avec Timbela Ba Timbela Yo
scéne ouverte, musique et performances 06.04.2019
21:00

NDAKU YA LA VIE EST BELLE

est né de la volonté de créer un espace pour les artistes
de Kinshasa. C’est un lieu pluridisciplinaire et multi-
générationnel qui réalise ses projets avec des artistes
kinois confirmés et des professionnels du secteur du
développement, culturel et artistique, pour dynamiser
cette nouvelle structure sur son potentiel économique
de lindustrie créative en R.D. Congo.

Afin de valoriser le patrimoine culturel et
artistique de leur ville, les artistes se sont réunis pour
créer un lieu inédit au cceur du quartier vivant de
Matonge. Développant une programmation riche et
créative, ainsi que des résidences artistiques, ils
souhaitent offrir a leur ville une réelle plateforme de
valorisation de ses artistes a 'échelle locale et natio-
nale, sans oublier de faire honneur au patrimoine
historique et culturel que recouvre leur ville.

Ndaku se situe au cceur de Matonge, un quartier
qui contient, a la fois, le coeur de lambiance kinoise
avec les nombreux orchestres et les musiciens qui sont
passés par la, Uhistoire de l'indépendance avec le
discours de Kasavubu du 4 janvier 1959, mais aussi le
terrain de sport avec la présence du Stade du 20 mai
construit par le pére Tata Raphael.

Ndaku ya La Vie Est Belle est située dans
la maison ou le film La vie est belle a été tourné.

Elle a comme voisin et parrain: le grand artiste sculp-
teur Freddy Tsimba, ainsi que Uacteur Riva De Polo,

et le grand écrivain Vincent Lombumbe. Au cceur

de ces influences, Ndaku ya La Vie Est Belle posséde

un potentiel culturel fort pour batir un lieu artistique

et touristique a la hauteur de Kinshasa.

TIMBELA BA TIMBELA YO estun
collectif qui intégre des artistes, musiciens, interprétes,
rappeurs et performers. Placé au Grand-Marché Zando
de Kinshasa, cet espace a été créé comme une structure
d’encadrement pour jeunes désceuvrés, appelés
«shegues ». Aujourd’hui Timbela Ba Timbela Yo est aussi
devenu une agence de conseil en communication,
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marketing et de publicité ayant créé son propre label
de musique. Des artistes comme Bebson de la Rue,
Esto Njonjo, Bawuta Kin, Nada Tshibwabwa ou
Black & Faya font partie de cet ensemble. Timbela

Ba Timbela Yo a aussi lancé une école qui vise a
offrir un apprentissage agronomique aux marchands
du Grand-Marché et a les engager dans la lutte
contre la pollution produite dans et par la ville.

HABITUDES, DESIRS
ET NECESSITES
07.04.2019 Académie des Beaux-Arts de Kinshasa

DECLENCHEURS CORPORELS:
MARQUES MELANESIENNES,
PERTURBER LE COLONIALISME
INCARNE EmaTavola 07.04.2019
15:15-15:50 Anglais

Ema Tavola parlera de la pratique du tatouage
des femmes fidjiennes dans le cadre plus large du
mouvement renouveleur des marques corporelles
mélanésiennes. Aux iles Fidji, la pratique du tatouage
féminin a été abolie pendant le processus de colonisa-
tion britannique et de 'adoption du christianisme ;
elle a été jugée «paienne» et en conséquence presque
entierement effacée de la mémoire culturelle. En tant
que peuple colonisé, nos corps devenus politiques sont
inexorablement liés aux marquages de la peau. La
pratique des femmes mélanésiennes de tatouer leurs
corps est devenue une forme de récupération phy-
sique active et de décolonisation incarnée dans le corps.
Ema Tavola fera une conférence illustrée sur ce sujet,
en mettant laccent sur Julia Mage’au Gray, tatoueuse en
Papouasie-Nouvelle-Guinée, qui est au centre du
mouvement pour renouveler les marques corporelles
mélanésiennes. Sa pratique lie le processus du tatouage
au mouvement, a la danse et a la mémoire culturelle —
elle marque activement les femmes a travers le Paci-
fique, reliant la pratique de la renaissance mélanésienne
a des trajectoires similaires dans le tatouage des
femmes autochtones a travers le monde. C’est aussi une
narration personnelle car Ema Tavola se tatoue elle-
méme depuis six ans avec laide de Julia, et a complété
ses marques fidjiennes lannée derniéere, couvrant ses
reins, son dos, sa poitrine et son visage.
EMA TAVOLA *1982,Suva,Fiji estune artiste
curatrice indépendante, elle vit et travaille entre
South Auckland, Aotearoa Nouvelle-Zélande et Suva,
Fidji. Son travail se concentre sur les histoires sociales
du Pacifique, le tatouage/marquage, et les opportunités
pour l'art contemporain d’impliquer le grand public
du Pacifique, de changer la représentation politique de
la région et d’archiver Uexpérience de la diaspora
du Pacifique. Tavola travaille dans des galeries et des
musées partout en Nouvelle-Zélande et de plus en plus
en dehors de la région du Pacifique; elle s’est engagée
a faire de son travail un mécanisme d’inclusion sociale,
a centraliser les facons de voir du Pacifique et a créer
des expositions en tant que mode de décolonisation.

TECHNOLOGIES DE RESISTANCE
Cosmin Costinas 07.04.2019 16:05-16:40 Anglais
COSMIN COSTINAS *1982, Satu Mare,
Roumanie est directeur exécutif/commissaire de

Para Site a Hong Kong depuis 2011. Il a été commissaire
invité a la Biennale de Dakar (2018), conservateur au
Dhaka Art Summit (2018), co-commissaire de la

10e Biennale de Shanghai (2014), commissaire du BAK,
Utrecht (2008-2011), co-commissaire de la 1ére Bien-
nale industrielle de 'Oural, Ekaterinbourg (2010), et
rédacteur de la documenta 12 Magazines, Kassel (2005-
2007). A Para Site, Costinas a supervisé lextension
majeure de linstitution et son déménagement dans un
nouveau logement en 2015, et a organisé ou co-orga-
nisé des expositions, notamment: Un opéra pour les
animaux (2019); Une béte, un dieu et une ligne (présentée
au Dhaka Art Summit 18, TS1/The Secretariat, Yangon
et au Musée d’art moderne de Varsovie, 2018); Terre et
pierres, ames et chansons (présentée au MCAD, Manille
et au Centre d’art Jim Thompson, Bangkok, 2016-2017);
Afterwork (présentée a U'ILHAM, Kuala Lumpur, 2016-
2017) ; et Un journal de l'année de la peste (tournée au
Cube, a Taipei, au Centre d’art Arko a Séoul et a la
Fondation d’art Kadist et au Lab, San Francisco, 2013-
2015) parmi autres. Il a co-écrit le roman Philip (2007) et
a écrit et collaboré a lécriture de nombreux livres,
magazines et catalogues d’expositions. Il a également
enseigné et donné des conférences dans différentes
universités et institutions du monde entier.

LA RUE COMME LABORATOIRE DU
POSSIBLE CheickDiallo 07.04.2019
17:00-17:35

Quand on pense le design, il faut aussi penser
aux activités quotidiennes, partagées et répétées dans
la vie humaine — dormir, s’asseoir, manger, etc. A partir
de cela, on peut se poser des questions sur la relation
entre les corps, les activités et les objets, formés pour
soutenir, guider et peut-&tre contredire la vie des kinois.
Quelles histoires dites et inédites se cachent dans ces
objets ? Que sont — et qui sont — les produits ? Pourquoi
sont-ils formés ainsi? Quel écosystéme de production
mais aussi d’'usage, de recyclage et de réparation les
entoure ? Serait-il possible de les repenser et de les
refaire ?
CHEICK DIALLO *1960,Mali afaitune
carriére internationale qui force le respect et l'admira-
tion. En 2014, il a décidé de rentrer au bercail (le Mali)
pour mettre son art et son talent au service de ses
compatriotes. Né dans les années 60, il part en France
pour effectuer des études d’architecture en 1991 et fini
par étre dipldmé de UEcole Nationale Supérieure de
Création Industrielle (ENSCI), lune des plus presti-
gieuses écoles de design de France. Bien qu’étant loin
de son Mali natal, Cheick Diallo a toujours ceuvré pour
son pays en formant des artisans et en les associant a la
réalisation de bon nombre de ses ceuvres. En véritable
chantre du savoir-faire artisanal, il fait opérer sa magie
en concevant les objets du quotidien a travers une
vision contemporaine et résolument novatrice. Son
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implication dans la valorisation du design « Made in
Africa» s’est matérialisée par la mise en place de 'Asso-
ciation des designers africains (ADA), dont il est le
président depuis 2004. Son travail a été récompensé a
plusieurs reprises par de multiples distinctions toutes
aussi prestigieuses les unes que les autres. Ses ceuvres
se retrouvent désormais dans les collections perma-
nentes de grands musées en France, en Angleterre, en
Suisse, en Belgique et aux Etats-Unis. Influencé par

les écoles anglo-saxonne et frangaise, Cheick Diallo
prone le métissage culturel comme ligne directrice de
ses créations.

LUBRICATE COIL ENGINE-
DECOLONIAL SUPPLICATION

Moteur a Bobine Lubrifiant— Supplication Décoloniale
Offre de guérison collective 60-90 min

Tabita Rézaire 07.04.2019 17:50-19:30

Lubricate Coil Engine est une supplication pour restaurer
notre capacité a nous connecter. Pendant que Uéternité
se répete, nous nous glissons dans le vide pour
échapper a nos conditions existentielles. Comment
nous connectons-nous ? Leau, la matrice, les plantes de
réve et le son, sont récupérés comme interfaces de
connexion contre lamnésie fabriquée.

TABITA REZAIRE *1989, Paris, France

La pratique multidimensionnelle de vidéos et d’offres
collectives de Tabita Rezaire envisage les sciences

en réseau —organique, électronique et spirituelle —

en tant que «technologies de guérison » pour servir le
virage vers la conscience du cceur contre la matrice de
la colonialité. Tabita est basée a Cayenne, en Guyane
francaise.

POLYPHONIE EDUCATIVE ET
ESPACES DES SAVOIR(-FAIRE)
08.04.2019 KinArt Studio, UTEX Africa

HECHIZOS ET OFFRANDES
MODESTES DU GRAND MARCHE
Eliana Otta and Nada Tshibwabwa
08.04.-09.04.2019 Ateliers avec enfants

Cet atelier reprend les themes qu’Eliana Otta
a developpé dans sa présentation Hechizos et offrandes
modestes (réenchantement d’objets pour des mondes
désenchantés), tenu deux jours auparavant dans le
programme de Triangles Tournoyants. En travaillant
ensemble avec Nada Tshibwabwa, les deux pratiquants
travailleront avec les enfants et jeunes adultes du Grand
Marché de Kinshasa. En discutant les objets qui les
entourent, les participants vont les repenser et rein-
venter, pour leur donner une deuxiéme vie et des
pouvoirs, inventer des enchantements protectifs et
créer des masques.
ELIANA OTTA voir06.04.2019
NADA TSHIBWABWA *1990 estun artiste
et musicien, qui vit et ceuvre a Kinshasa. Une grande
partie de sa pratique consiste a travailler avec des
matériaux trouvés dans les rues de cette ville. Au cours

de longues marches continues, il rassemble des objets
pour fabriquer des masques, des robots ou des
costumes pour des performances. Son travail démontre
et transfére implicitement la violence inhérente aux
relations de pouvoir contemporaines, enchevétrées dans
sa propre biographie. Aprés avoir di quitter Lubumbashi
aun jeune age, il a trouvé une nouvelle base avec le
collectif Timbela Batimbela Yo a Kinshasa, qui a amplifié
sa voix dans la scéne musicale urbaine. Bien que les
circonstances de sa vie ne lui aient pas donné la possi-
bilité d’avoir une éducation artistique formelle, sa
pratique a attiré Uattention de la scéne artistique. Aprés
avoir travaillé avec le festival de performance KINACT,
on lui a offert une résidence a Ndaku Ya La Vie Est Belle
(2018-). Son travail a été récemment exposé au Musée
GRASSI de Leipzig (Megalopolis : Voix de Kinshasa, 2019).

COLLABORATION CREATIVE
REELLE DANS LA «NON-ECOLE»
DE KINSHASA OlaUduku 08.04.2019
15:15-15:50 Anglais

Cette contribution examinera Uinteraction entre
le numérique et le réel. La thése interrogera si la réalité
de l'enseignement en face a face et de la collaboration
dans les pratiques de l'art et du design peuvent étre
remplacés par lethnosphére numérique dans laquelle la
majorité du monde habite actuellement. Pour Kinshasa,
comme dans la plupart des pays émergents, cette
transition fluide entre le réel et le numérique n’est pas la
position par défaut, contrairement a 'Occident. Le réel
est important car il n’y a pas que la communication
physique qui se produit lors d’une rencontre réelle. La
conférence explore ensuite comment ces rencontres
sont en effet plus chargées de sens que les événements
en streaming, pris pour acquis par les interlocuteurs
occidentaux. La question se pose de savoir si et
comment, nous pouvons capturer cet esprit du réel
dans les alliances et les rencontres de design du
XXléme siécle. Cette contribution conclut en formulant
une hypothése sur ce que le réel et le simulacre signifie-
rait dans notre compréhension de la pratique de lart
autochtone dans un spectre de conception fluide, en
évolution rapide et orientée a ’échelle mondiale.
Qu’est-ce qui peut donc vraiment étre « hot » et qu’est-ce
qui ne lest pas?
OLA UDUKU *1963 a prislaplace de titulaire
d’une chaire universitaire en architecture a la
Manchester School of Architecture en Septembre 2017.
Auparavant, elle était maitre de conférence en Architec-
ture et doyenne internationale de UAfrique a l'université
d’Edimbourg. Ses recherches portent sur Uarchitecture
moderne en Afrique de U'Ouest, Uhistoire de l'architecture
éducative en Afrique et les problémes contemporains
liés a la création d’infrastructures sociales pour les
communautés minoritaires dans les villes de 'Ouest et
du Sud. Ses investigations actuelle tourne autour
Architecture and Aid (Architecture et Aide).
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POLYPHONIE EDUCATIVE ET
ESPACES DES SAVOIR(-FAIRE)
Eddy Ekete, Henri Kalama, Orakle Ngoy, Cedrick Nzolo
08.04.2019 17:05-17:40 Tableronde Moderé par
Jean Kamba et Nioni Masela

Cette table ronde répond au théme entrepris
pour cette troisiéme journée de la conférence
Polyphonie éducative et espaces des savoir(-faire) pour
discuter les différentes formes et formats de 'éducation
dans le sens étroit et dans le sens large. Nous discute-
rons les visions pour des structures d’enseignement
institutionnalisées ainsi que celles qui peuvent étre
appelées «informelles ». Quatre participants présente-
ront une variété de perspectives.
EDDY EKETE *1978,Kinshasa, R.D.Congo
travaille principalement comme artiste de performance
et peintre. Il est dipldmé de PAcadémie des Beaux-Arts
de Kinshasa et de 'Ecole Supérieure des Arts Décoratifs
de Strasbourg. Il est membre fondateur du collectif
EzaPossibles (2003 -), du collectif d’artistes La Semencerie
(2009-) et de Kinact—Rencontres internationales des
performeurs (Kinshasa, 2015-). Dans ses performances,
il confronte et refléte l'environnement urbain. En 2018 il
a co-fondé l'espace Ndaku Ya La Vie est Belle a Matonge
— espace de résidences pour les artistes, de production
créative et d’échanges.
HENRI KALAMA *1973, Lubumbashi, R.D.Congo
est un artiste professionnel congolais de la nouvelle
génération qui travaille sur des peintures a Uhuile
abstraites. Il est actuellement directeur général de
'Académie des Beaux-Arts de Kinshasa, la plus grande
académie des arts de niveau universitaire en Afrique
centrale. Kalama a étudié a l’Académie des Beaux-Arts
de Kinshasa de 1996 a 1999, ou il a enseigné, plus tard,
au département de peinture. En 2001, il termine ses
études en Chine avec une bourse de 'Académie de l'art
Chinoise. En tant qu’artiste, il a participé a plusieurs
expositions a Bruxelles, en Allemagne, en Pologne, en
Autriche et en Chine.
ORAKLE NGOY *1981,Kinshasa, R.D.Congo
Dans Kin la belle, entre le ghetto et la cité, rode une
rappeuse urbaine, une femme africaine, une image du
Congo d’aujourd’hui. Dans son sang coulent deux
peuples, les luba, une tribu ou la femme vit la violence
en silence, et les Bashi, ou les femmes subissent la
guerre. Dans son sang, coulent le besoin de paix et un
cri pour toutes les femmes contre la haine, le sexisme,
les inégalités et la violence. Son art, son rap est un
appel hardcore kinois au respect des mamans, des
Congolaises, de toutes les femmes. Sa musique est a
son image, un mélange de gaieté, ghetto et réalités
kinoises, mélant les styles musicaux congolais, folk et la
performance artistique. Elle est membre du collectif
des rappeurs kinois, Rage Famillia, puis des Enfoirés de
Kinshasa. Elle a créé, en 2015, Afrikadiva, un collectif
d’artistes femmes qui ceuvre dans 'émergence de
talents féminins en R.D. Congo. Elle propose des
ateliers de production et est porteuse du projet Yambi
City, qui est une plateforme d’échange, collaboration et
production artistique. Depuis 2018, elle est vice-prési-

dente du comité Artériel Network a Kinshasa. Elle est la
voix hip-hop du féminisme en R.D.Congo, dans son
muyenga style, qui est son identité musicale, (utilisation
des mimes et gestuels de sa tribu). Elle, c’est Orakle,
rappeuse et auteur-compositrice et performer.
CEDRICK NZOLO NGAMOBU \vitet
travaille a Kinshasa. Il enseigne le design textile, le
stylisme et la création de mode a Ulnstitut Supérieur des
Arts et Métiers de Kinshasa. Diplémé en design de la
Haute Ecole des Arts du Rhin en France et de UAca-
démie des Beaux-Arts de Kinshasa (option architecture
intérieure), son activité transversale et pluridisciplinaire
embrasse des domaines variés allant du graphisme au
design de mode, en passant par larchitecture intérieure,
a la coordination d’événement et la recherche dans le
domaine du design. Designer du projet de fanzine
Interchange, Tillmans et Moi produit par le Goethe-
Institut en marge de Uexposition du photographe
Wolfgang Tillmans a Kinshasa en janvier 2018. Outre
cela, il est activement impliqué dans la mise en place
du projet Kinshasa collection: une web-série relatant
Kinshasa comme future capitale de la mode produite
par Dorothée Wenner en 2017 avec comme point

de chute un défilé de mode présentant le travail des
stylistes congolais au Haus der Kulturen der Welt
(Maison des Cultures du Monde) a Berlin en aolt 2017
et qui en 2019 a été présenté a Cologne et a Leipzig
sous le nom KIZOBAZOBA. Il est également directeur
adjoint et scénographe de la premiére biennale d’Art
Contemporain de Kinshasa Yango qu’il co-fonde avec
le photographe Kiripi Katembo en 2014. Il collabore
avec des architectes pour une expertise en modélisation
et conception d’espace, des stylistes pour la création
d’imprimés destinés a des collections. Dans la revue
ARTL@S BULLETIN, volume numéro 7, il publie a
Uoccasion du projet South Dialogue, un symposium des
écoles du Sud, un article synthétisant ses pistes de
réflexion sur le design et sa relation au contexte de
lenseignement. Dans le numéro 103 de la revue Transi-
tion (Harvard University) il signe avec la collaboration
de Dominique Malaquais, chercheur au CNRS Paris,

un article accompagné d’une série photographique sur
la créativité kinoise en matiére d’éclairage de proximité.

RAW ACADEMIE: UNE QUESTION
DE NECESSITE KoyoKouoh 08.04.2019
17:10-17:40

La formation artistique en Afrique fait partie
d’un systéme soigneusement élaboré de transmission
des compétences et de construction du pouvoir visuel
depuis que nous avons commencé a produire des
objets, des formes, des esthétiques et des imaginaires.
L’absence d’écoles d’art dans la tradition universitaire
occidentale jusqu’il y a cent ans environ, ne signifie pas
qgu’il n’existait aucun concept d’esthétique, ni de produc-
tion et de transmission du savoir, mais que ces objets
ont des cosmologies et des épistémologies créatives
trés différentes. La grande majorité de la formation
artistique actuelle ne tient pas compte de ces vérités,
notamment sur le continent africain. De plus, en cette
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époque de privatisation généralisée du secteur de
lenseignement supérieur dans le monde et de stagna-
tion économique générale, les étudiants des arts et des
sciences humaines sont laissés a la merci du marché
financier et de ses forces d’homogénéisation culturelle.
RAW ACADEMIE établie en 2016 & Dakar, est
un programme résidentiel expérimental de recherche et
d’étude de la pensée et des pratiques artistiques et cura-
toriales, une tentative d’inauguration d’un nouveau rap-
port a la pédagogie artistique qui s’éloigne des formats
dominants et passés. Ce séminaire vise a explorer des
méthodes alternatives d’éducation artistique et appelle
a une réflexion critique sur la relation propre des étu-
diants a « "Académie » et ses méthodes derecherche.
KOYO KOUOH *1967,Cameroun estla
fondatrice et directrice artistique de RAW Material
Company. Elle a participé a la 57eéme édition de
Carnegie International, 2018, avec Dig Where You Stand,
une exposition au sein de l'exposition de la collection du
Carnegie Museum of Art. Avec Rasha Salti, elle a
récemment co-commissarié Saving Bruce Lee : le
cinéma africain et arabe a ’ére de la diplomatie culturelle
soviétique a la Haus der Kulturen der Welt (Maison des
Cultures du Monde) a Berlin. Auparavant, elle était
commissaire de 1:54 FORUM, le programme éducatif de
la Foire d’art contemporain africain a Londres et a

New York, et fut membre des équipes de commissariat
des documenta 12 (2007) et 13 (2012). Kouoh était

la commissaire de Still (the) Barbarians, 37éme édition
d’EVA International, la Biennale d’Irlande a Limerick
(2016) ; et a organisé de nombreuses expositions a
léchelle internationale et publié largement, y compris
Word ! Word ? Word ! Issa Samb et la forme indéchif-
frable, RAW Material Company/OCA/Sternberg Press
(2013), la premiére monographie consacrée a U'ceuvre de
lartiste sénégalais Issa Samb; Etat des lieux sur la
création d’institutions d’art en Afrique, une collection
d’essais résultant du symposium éponyme qui s’est tenu
a Dakar en janvier 2012; et Chronique d’une révolte:
Photographies d’une saison de protestation, RAW Mate-
rial Company et Haus der Kulturen der Welt (2012). En
plus d’'un programme soutenu de théorie, d’expositions
et de résidences a RAW Material Company, elle main-
tient une activité critique de commissariat et de conseil
et est régulierement membre de jury et de comités

de sélection a 'échelle internationale. En mars 2019,
Koyo Kouoh a été nommée Directrice éxecutive et
Commissaire en chef du Musée d’art contemporain afri-
cain (Zeitz Mocaa), au Cap en Afrique du Sud. Elle vit

et travaille a Dakar, Cape Town et Béle et est consciem-
ment accro aux chaussures, aux tissus et a la nourriture.

KINSHASA MBOKA BANKA —
KINSHASA, TERRE DES ALERTES
Banka (Groupe de Recherche sur le Design avec
Jonathan Bongi, Jean Kamba, Rita Mayala,
Elie Mbansing, Jean-Jacques Tankwey)
08.04.2019 18:15-19:35

A travers une présentation collective, le groupe
de recherche Banka donnera la possibilité de s’engager

avec leur vision collective, leurs perspectives sur le
design et leurs recherches.

B ANKA Concepts et pratiques hérités de la coloni-
sation continuent, inconsciemment, a constituer un
boulet aux pieds d’un grand nombre. Il faut donc une
«archéologie du langage » qui pourrait provoquée ce qui
est nécessaire pour le developpement d’une vision
décolonisée dans les pratiques culturelles et artistiques
sur ce continent et ailleurs.

Il est temps, surtout pour les Africain-e-s, de se
ressaisir et de questionner tout ce qu’il y a autour de
nous. Que veut-ce dire dembrasser la « modernité »
dans un contexte ou la colonisation est ancrée ? Revi-
siter cette notion s’avere obligatoire.

Ignorer la nécessité contemporaine de reques-
tionner le passé pour envisager lavenir serait comme
marcher téte baissée; réalisant ce que loppresseur
souhaite. Ce serait d’écouter la voix interriorisée de ceux
qui ont semé notre chemin d’embuches.

Banka est un concept, un groupe de chercheurs
et pratiquants d’art, majoritairement kinois mais n’ex-
cluant pas d’autres citoyens du monde.

Cette dénomination est issue du langage
courant de Kinshasa ol l'on dit : « Kinshasa mboka
banka »; littéralement traduit: « Kinshasa la terre des
avertis ». « Ba» exprime le pluriel, et « nka », veut dire
«averti». D’ou Banka s’avere étre le groupe des avertis.
Avertis en termes de ce qu’ils sont, tout en cherchant
a avertir la communauté sur leurs richesses et en faisant
des propositions ou aller d’ici.

Actuellement, ce groupe est constitué d’un
poéte et critique d’art, d’'un opérateur culturel et artiste
designer, d’un artiste visuel, d’'une modéliste et d’un
architecte.

JONATHAN BONGI *1992,Kinshasa,
R.D.Congo est un architecte et associé junior chez
Line Studio (Tunis). Il a fréquenté UInstitut Supérieure
d’Architecture et Urbanisme (I.S.A.U.) ainsi que U'Univer-
sité Panafricaine du Congo (U.Pa.C.), puis a été diplomé
en 2014. A sa sortie de lécole d’architecture, il a intégré
a léquipe MASS Design Group (Rwanda), comme
assistant du chef de chantier pour la réalisation du
projet Ilima Primary School dans la province de 'Equa-
teur. Depuis, il a cultivé cette partie architecturale visant
lamélioration des matériaux locaux en construction.
Cela est ce qui lui a permis de prendre part a des projets
ayant les mémes approches. Son envie d’exploration et
de découverte des nouvelles techniques de construc-
tion, lont conduit vers d’autres régions du continent
Africain, dont actuellement la partie nord, plus précisé-
ment la zone maghrébine. Il travaille actuellement a
Uécriture d’'un mémoire sur les méthodes des construc-
tions tunisiennes et fait partie de 'équipe de recherche
sur le design, Banka, initié dans le projet Spinning
Triangles (Triangles Tournoyants)de SAV VY
Contemporary.

JEAN KAMBA \vitettravaille a Kinshasa.
Licencié en sciences de l'information et de la communi-
cation a U'Université Pédagogique Nationale de Kinshasa
(UPN), a la faculté des Lettres et Sciences humaines,
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depuis 2012. Ecrivain, poéte, journaliste, et critique
d’art, assistant de recherche a CAcadémie des Beaux-
Arts de Kinshasa; Il organise aussi des expositions. Il
ceuvre dans le management des projets artistiques axés
sur lart contemporain. Un des membres de Kinshasa-
Africa cluster d’Another Road Map School, il est consul-
tant auprés du collectif d’artistes Solidarité des Artistes
pour le Développement Intégral (SADI) et du centre d’art
Waza. Jean Kamba fait partie de l'équipe de recherche
sur le design, Banka, initié dans le projet Spinning
Triangles (Triangles Tournoyants)de SAV VY
Contemporary.

RITA MAYALA estunejeune styliste congo-
laise qui vit et travaille a Kinshasa. Elle est passionnée
de mode et d’art (broderie, musique...). Aprés son

bac, elle a poursuit des études de mode durant cinqg ans
a UInstitut Supérieur des Arts et Métiers (ISAM), a
Kinshasa et a obtenu le titre de styliste de mode en 2016.
Elle tient aujourd’hui sa maison de couture MOSALA
Collection spécialisée en maille (tricot) et en broderie
tricotée, ouverte depuis juillet 2017. Elle a comme
projet de lancer une ligne de vétements prét-a-porter
brodés en maille. Rita Mayala fait partie de U'équipe de
recherche sur le design, Banka, initié dans le projet
Spinning Triangles (Triangles Tournoyants)de SAV VY
Contemporary.

ELIE MBANSING *1992,Bandundu,
R.D.Congo aentamé, en 2010-2011, ses études a
UAcadémie des Beaux-Arts arts de Kinshasa. IL s’y est
inscrit en arts plastiques et graphiques, aprés un bref
passage en formation de mécanique. Depuis 2012, a
Kinshasa, il a créé et présidé Tosala Cinema, un collectif
réunissant des jeunes artistes pluridisciplinaires pour
promouvoir l'esprit entrepreneurial dans le domaine
socioculturel congolais. Pour s’adapter a la spécificité
de chaque projet artistique, il développe des méthodes
de travail qui établissent un dialogue entre les outils
qu'il utilise et sa pratique. Avec un regard direct sur les
rapports de force de la modernité dans la vie quoti-
dienne des Kinois, son ceuvre immortalise des moments
de la vie a Kinshasa. Il le fait principalement par le biais
de films documentaires et expérimentaux. Elie Mban-
sing fait partie de l'équipe de recherche sur le design,
Banka, initié dans le projet Spinning Triangles (Triangles
Tournoyants) de S AV VY Contemporary.
JEAN-JACQUES TANKWEY MULUT
akaTANKILA estunartiste designer et manager.
Il s’intéresse a la création d’objets uniques, qui trans-
cendent les générations jusqu’au point de devenir
intemporels. Ses inspirations émanent des cultures du
monde, ainsi que des beaux-arts. Dans son travail, il
essaie des combinaisons entre l'art et le design ainsi
que les nouvelles technologies. Par sa volonté perma-
nente de recherche et de créativité, il focalise son
approche en tant que créateur. Il n'est pas dans le
design définitionnel, mais réfléchit plutot sur ce que
sera le monde dans le futur, sans omettre les questions
environnementales et celles du patrimoine matériel et
immatériel. Tankila travaille principalement le métal
qgu’il associe a d’autres matériaux tels que le verre. Des

fois, il détourne les objets du quotidien afin de leurs
donner une seconde vie. En 2014, il a participé au
Workshop De luniversel au particulier, animé par le
designer belge Xavier Lust. En 20186, il réalise son
premier sofa nommé C-vi. En 2017, son projet Canapé
connecté kk2050 est sélectionné et présenté a lexposi-
tion Kinshasa 2050 a l'Institut Francais de Kinshasa.
Jean-Jacques Tankwey fait partie de 'équipe de
recherche sur le design, Banka, initié dans le projet
Spinning Triangles (Triangles Tournoyants)de SAV V'Y
Contemporary.

«LA REVOLUTION CULTURELLE»
A TRAVERS LA SAPE

ET LES CEUVRES ANCESTRAUX
Lisanga Bankoko (Vuvu Babingi, Lema Diandandila,
Mavita Kilola, Lutadila Lukombo, Mbo Mbula,
Muamba Mulamba, Nzundu Mulamba) 08.04.2019
19:35-20:30 Lingala/Francais

LISANGA BANKOKO estuneassociation
culturelle, fondé par Koko Lema Diandandila. Cette
association ceuvre avec lobjectif de promouvoir la
culture congolaise en particulier et africaine en général.
Notre matiére précieuse est la perle Mayaka qui nous
permet de rester en communication étroite avec nos
ancétres et a travers laquelle nous créons des ateliers
sur lensemble du territoire national ainsi qu’interna-
tional.

CORPS MELES,
COLLISIONS SPATIALES
09.04.2019 KinArt Studio, UTEX Africa

RECONFIGURATIONS:
RUMINATIONS SUR LA GUERISON,
LA MEMOIRE ET L’ESPACE
Dana Whabira 09.04.2019 15:15-15:50 Anglais
Cette présentation approfondira les recherches
sur la maison familiale de Whabira a Harare, une
construction en béton qui a été batie a la fin des années
1940 au début des années 1950 par un homme suisse
inspiré par Le Corbusier. Ceci présente un point de
départ pour réfléchir autour de la notion de la maison
comme architecture de la mémoire, et de la reconstruc-
tion comme processus de guérison. De cet exemple,
Whabira étendra ces réflexions sur les villes de
Bulawayo et Harare, pour ressasser encore d’autres
questions: comment la restauration architecturale est
révélatrice de lappropriation et de la redéfinition du
modernisme au Zimbabwe post-indépendant ?
Comment est-ce que les habitants reconfigurent
continuellement la mémoire, Uhistoire et 'espace afin
de transfigurer des valeurs personnelles, culturelles et
les paysages construits (nos mondes intérieurs et
extérieurs) ? Comment est-ce que les projets collabora-
tifs, les pratiques collectives et les réparations
communes a Njelele Art Station et dans ses environs,
mélés aux principes de réciprocités et d’efforts mutuels
donnent formes a des réflexions critiques sur la maniére
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dont nous pouvons vivre ensemble ? Enfin, la présenta-
tion réfléchira a la maniere dont les pratiques artis-
tiques et celle de la vie quotidienne sont tissées dans la
trame urbaine, en tant que forme de suture, entrelacant
un nouveau sens et reconstruisant U'imaginaire urbain.
DANA WHABIRA *1976,London estune
artiste Zimbabwéenne, architecte et animatrice cultu-
relle, qui vit et travaille a Harare. Architecte de forma-
tion, elle a étudié l'art et le design au Central Saint
Martin’s College a Londres (2011). Whabira a représenté
le Zimbabwe a la 57éme Biennale de Venise (2017)

et a participé a la Biennale de Dak’art (2018), en plus de
prendre part a des résidences et des conférences lo-
cales et internationales. En 2013, Whabira fonde Njelele
Art Station, un laboratoire urbain axé sur les pratiques
d’art contemporaines, expérimentales et publiques.
Njelele est un lieu de rencontre pour le dialogue critique
ou naissent des idées qui résonnent dans la ville a
travers des projets, provoquant et engageant des discus-
sions avec le public général.

ETRANGES MAISONS:
ESTHER YUEN ET JULIUS
POSENER A KUALA LUMPUR
Simon Soon 09.04.2019 16:05-16:40 Anglais

En 1956, deux vies non liées arrivent a Kuala
Lumpur, la capitale d’un pays sur le point de devenir
indépendant et qui se libérera du pouvoir colonial
lannée suivante: Esther Yuen et Julius Posener. Leurs
arrivées ont été stimulées par la promesse que
lindépendance politique apporterait dans la pratique
de larchitecture. La comparaison de ces deux vies
nous offre loccasion de raconter une histoire différente
de larchitecture moderne de l'aprés-guerre.
SIMON SOON *1983, Kuala Lumpur, Malaisie
est maitre de conférences en histoire de l'art au Centre
culturel de l'Université de Malaisie. Ses domaines
d’intérét plus vastes incluent les modernités compara-
tives dans l'art, les histoires urbaines et U'historiographie
de lart. Il a écrit sur divers sujets liés a l'art du XXéeme
siécle en Asie et organise des expositions. Il est direc-
teur du site et de l'espace Penang en Asie du Sud-Est,
un projet de recherche financé par Uinitiative Getty
Foundation Connecting Art Histories. Il est également
membre éditorial de Southeast of Now: Directions in
Contemporary and Modern Art in Asia (Sud-Est de
maintenant: Orientations de lart moderne et contem-
porain en Asie) et membre de l'équipe du Malaysia
Design Archive.
SPAM Orakle Ngoy 09.04.2019 18:10-18:40
Orakle proposera une performance entre le
discours politique et le slam, entre la plaidoirie et la
poésie. C'est une occasion de se questionner autour du
mur, ou plutét, de part et d’autre de celui-ci. Ces murs
qu’elle compare a des mots, qui deviennent des maux,
qui nous limitent, parfois méme, nous censurent. Elle
parle entre autres, des hauts murs de Kinshasa qui
protegent les lieux de pouvoir et cisaillent la ville en
multiples parcelles, en dimensions visibles de sépara-

tions mais aussi de ceux qui nous sont invisibles, ceux qui
rendent les espaces sans grillages infréquentables pour
certains — « Partager la peine mais pas la haine ».
ORAKLE NGOY voir08.04.2019 Polyphonie
Educative et Espaces des Savoir(-Faire)

CORPS MELES, COLLISIONS
SPATIALES OU CORPS EN
COLLISIONS, ESPACES MELES?
Jose Bamenikio, lviart Izamba, Grace Mujinga,
Colette Poupie Onoya 08.04.2019 17:05-17:40
Table Ronde Moderé par Jean-Jacques Tankwey
et Elsa Westreicher

Cette table ronde répond au théme entrepris
pour cette quatriéme journée de la conférence
Corps Mélés, Collisions Spatiales et parlera de l'espace
qu’est la ville de Kinshasa; de son aspect architecturale
et urbanistique et de ses habitants, qui créent et réa-
gissent a sa réalité. Nous allons explorer quatre approches
différentes.
JOSE BAMENIKIO estunarchitecte urba-
niste et un paysagiste congolais. Il est chef de section
Urbanisme a Ulnstitut Supérieur d’Architecture et
d’Urbanisme a Kinshasa, secrétaire général académique
a UUniversité Panafricaine du Congo. Chargé de cours
a 'Académie des Beaux-Arts et chargé des cours a l'uni-
versité de Douala (Institut de Nkongsamba, section
architecture). Il est auteur de plusieurs projets d’archi-
tecture et d’urbanisme a travers la République Démo-
cratique du Congo, ainsi que de plusieurs publications
scientifiques sur larchitecture, lurbanisme et le
paysage urbain. Il es aussi coordinateur national de
’ONG Ma Ville Mon Paradis.
IVIART IZAMBA Sontravail de création se
situe a la frontiére entre lart et le design contemporain.
A travers sa pratique, Iviart cherche non seulement
a exposer la consistance des objets que nous connais-
sons, mais également a montrer qu’avec des objets
épars, jetés au rebut, on peut arriver a construire, a
sculpter, a donner forme a d’autre objets, certes que lon
reconnait, mais qui, néanmoins ont la faculté d’éveiller
la curiosité d’un public. Car ce détournement pour les
réanimer, allie forme, fonction et beauté des matériaux.
Nous disons que l'essence ou la particularité ou encore
la forme tant matérielle que philosophique réside dans
la réunion d’éléments hétérogénes récupérés, détournés
de leur essence originelle, leur sens usuel premier, pour
donner un autre objet. Cette pratique, fait apparaitre
des choses communes, dans ce qui n’était pas supposé
étre unifié. Il s’agit d’'un sentiment de plaisir tout parti-
culier éprouvé avec stupéfaction devant une forme
d’objet connu mais dont les éléments sont d’essences
diverses. Cest aussi une sensibilité artistique qui
s’affirme dans un itinéraire professionnel: dans son
domaine de designer concepteur de produits et d’es-
paces, c’est pour lui une fagon de répondre aux urgences
et aux défis majeurs que la société africaine est appelée
a relever a Uheure actuelle, ceux d’'une économie sociale.
GRACE MUUJINGA esttitulaire dun dipldme
d’architecte de Ulnstitut Supérieur d’Architecture et
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d’Urbanisme (ISAU). L'architecture est sa passion depuis
Uenfance. Malgré les réticences, le scepticisme et les
multiples découragements de son entourage, elle a
tenu bon et a prouvé qu’elle était capable de dépasser
ces jugements et de devenir une architecte profession-
nelle. En s’associant avec d’autres architectes, elle
réalise des projets de construction. Elle s’intéresse
particulierement a la recherche de solutions pour le
traitement des facades dans les contextes climatiques
de la R.D.Congo et étudie Lutilisation des matériaux de
construction locaux et leur application dans larchitec-
ture contemporaine. Architecte, connaisseuse des lois
urbaines, ardente observatrice de larchitecture et de
son développement en Afrique, particulierement en
R.D.Congo, Grace Mujinga suit un cheminement pour
trouver des possibilités de construire en dehors des
canons établis.

COLETTE-POUPIE ONOYA afaitces
études en Architecture d’Intérieur, et est aujourd’hui en-
seignante de ce métier a '’Académie de Beaux-Arts de
Kinshasa. Elle croit qu’enseigner est un moyen de
transmettre, partager les connaissances et expériences
acquises dans la pratique de son métier et le Design.

En croisant le design avec l'art contemporain, elle s’est
dédiée a plusieurs projets. Notamment : Résidence
croisée entre les artistes européens et kinois, entre
Nantes et Kinshasa (2002); Secrétaire au collectif
Jeunes Créations Kinoises, au Centre Culturel Frangais
de Kinshasa (2004); Exposition Ca et (3, d’ici et dailleurs
(2005-2009). Dans le design, elle a fait plusieurs projets
de maisons privées, de mobilier urbain et plus
récemment, la conception de la Galerie d’art ENDEV
(2018). Elle croit que le design fait partie intégrante de
notre vie quotidienne, a travers laquelle chacun offre

sa vision d’une créativité unique. Tout ce qui nous entoure
est design: que ce soient les batiments, le mobilier,

les produits, lautomobile, le textile ou 'environnement
lui méme.

«CE QUE LE DESIGN PEUT
FAIRE POUR LA VILLE®»:
QUELQUES PROVOCATIONS
Tau Tavenwga 09.04.2019 19:55-20:30 Anglais

Si le Design est un outil efficace pour répondre
a certains des plus grands défis de notre monde
moderne, ceux qui le pratiquent et le propulsent, nous,
doivent répondre a quelques questions difficiles. Cela
inclut une réflexion honnéte sur ceux dont cette profes-
sion est au service, et sur le réle réel quelle devrait
avoir—elle ne peut étre définie que par la production de
«choses » désirables et la réalisation concréte de ces
désirs. Ce sont des questions qui ont été soulevées en
permanence dans mon travail, essayant de comprendre
et de contribuer a un autre état d’esprit sur la facon dont
nous pensons a lavenir, des villes en particulier, a
travers le continent africain et le Sud en général. La
transition urbaine en cours a travers U'Asie et UAfrique
présente 'occasion de poser ces questions et d’autres;
de repenser les marges que nous utilisons pour définir
le «design» comme une pratique.

TAU TAVENWGA *1976,Zimbabwe estle
fondateur et éditeur de Cityscapes Magazine, une
publication hybride biannuelle consacrée a la présenta-
tion d’une perspective transdisciplinaire sur lurbanisme
du sud, Uurbanisation et Uavenir des villes. Travaillant en
tant quéditeur, designer et curateur, il est depuis
longtemps membre du African Centre for Cities (Centre
Africain Pour Les Villes) de U'Université du Cap ou il
occupe le poste de conservateur général. Tau a une for-
mation en architecture (de musées) et en design
d’information. Son travail se situe a l'intersection de la
pratique universitaire, du travail curatorial et de la
pratique du design. Il est boursier Loeb 2018 de la
Graduate School of Design de 'Université Harvard et a
été curateur de la récente conférence Urban Age 2018
organisée a LSE Cities, dont il reste un partenaire. Il a
notamment été co-commissaire de la Biennale interna-
tionale de Rotterdam 2016 et a contribué a un large
éventail d’expositions et de livres a divers titres. En tant
que chercheur a Ulnstitut Max Planck, il travaille actuel-
lement sur une exposition, un livre et un projet de film
explorant diverses facettes de la vie et des réponses aux
défis locaux dans 12 villes du continent africain. Ce
projet collaboratif Max Planck Institute / Datarama et
Cityscapes/ACC sera lancé a la fin de lannée 2021.

PERFORMANCE ESPACE MASOLO
Espace Masolo 09.04.2019 20:45-21:30
ESPACE MASOLO

Le Centre de Ressources de Solidarité Artis-
tique et Artisanale, appelé Espace Masolo, a été créé en
2003 par trois artistes congolais: la marionnettiste
Malvine Velo, le conteur Hubert Mahela et le comédien
Lambert Mousseka. Leur idée était de concilier création
artistique et engagement solidaire. Depuis lors,
UEspace Masolo s’'occupe d’anciens enfants de la rue et
de jeunes chassés de la maison par leurs familles
qui les accusent d'étre des enfants sorciers. LEspace
Masolo propose a ces enfants et a ces jeunes de
nouvelles perspectives. Les multiples activités du
Centre, notamment dans le domaine artistique, contri-
buent a leur offrir un tremplin vers une vie indépen-
dante.
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ATELIERS 10.04.-14.04.2019
ATELIER 1

CONCEVOIR POUR L’IMPACT
Jean Paul Sebuhayi Uwase, Jean Kamba et
Jonathan Bongi 10.04.2019, 15:00-19:00
11.04.-14.04.2019, 10:00-19:00

Salle Terminus, 4404 Av. du Partie, Bon Marché,
Burumbu,Kinshasa Référence: Saint Eloi,
Lycée Sainte Therese

Dans cet atelier nous combinons des questions
essentielles du projet Spinning Triangles (Triangles
Tournoyants) et des possibilités de démarches venant
de la discipline du design. Nos questions tourneront
autour des conceptions d’espace d’enseignement au
sens large — ou et comment est partagé le savoir a
Kinshasa et que sont les éléments spatiaux, matériels et
immatériels de ces conceptions?

Comme démarche nous allons mettre a épreuve
une méthode, née de la pratique du design qui a connu
du succes dans le monde de la pratique: le « Design
Thinking » (littéralement « Pensée Design »). Le Design
Thinking est un processus de la discipline du design par
lequel les organisations, de toutes disciplines, peuvent
développer des solutions créatives et innovantes grace
a une approche interdisciplinaire et collaborative avec
le but de résoudre des problémes identifiés. Au cceur de
cette approche se trouve une compréhension enracinée
du probléme, qui part de la perspective de lutilisateur
ou du groupe concerné. Cela differe de 'approche
habituelle qui consiste plutdt a concevoir une solution
de Uextérieur, en imposant des réponses précongues.
Cet atelier explorera différents outils de conception qui
peuvent étre utilisés pour repenser la méthodologie
traditionnelle de design.

Comment comprenons-nous le contexte du
probléme que le design cherche a résoudre? Comment
pouvons-nous nous assurer de concevoir un projet
percutant? Ce sont quelques-unes des questions qui
guideront notre discussion lors de latelier.

Le Design Thinking peut-il nous emmener déja
vers des idées praticables qui pourront donner forme
a une potentielle école ou non-école du design, capable
de proposer des «re-form-ulations » de notre mainte-
nant ? Osera-t-elle méme le défi de repenser le Design
Thinking?

JEAN PAUL SEBUHAYI UWASE

*1989, Bwishyura-Karongi, Rwanda est un directeur de
design a8 MASS Group, bureau d’architecture a Kigali,
qu’il a rejoint en 2011 en tant que stagiaire puis en 2013
en tant qu’associé. Ayant fait ses études dans la
premiére classe d’architectes au Rwanda ou les effectifs
sont encore assez faibles, il estime que tout le monde
mérite de faire lexpérience d’un beau design. Ainsi, son
premier devoir est de servir au mieux la communauté.
Jean Paul a obtenu un prix pour le meilleur étudiant en
architecture de ancien Institut des Sciences et Techno-
logies de Kigali (KIST), Collége des Sciences et de la
Technologie. Ses projets actuels incluent le Malawi
Waiting Village et le siege du One Acre Fund au Kenya.

JONATHAN BONGI *1992,Kinshasa,
R.D.Congo est un architecte et associé junior chez
Line Studio (Tunis). Il a fréquenté UInstitut Supérieure
d’Architecture et Urbanisme (I.S.A.U.) ainsi que U'Univer-
sité Panafricaine du Congo (U.Pa.C.), puis a été diplomé
en 2014. A sa sortie de lécole d’architecture, il a intégré
a léquipe MASS Design Group (Rwanda), comme
assistant du chef de chantier pour la réalisation du
projet Ilima Primary School dans la province de 'Equa-
teur. Depuis, il a cultivé cette partie architecturale visant
lamélioration des matériaux locaux en construction.
Cela est ce qui lui a permis de prendre part a des projets
ayant les mémes approches. Son envie d’exploration et
de découverte des nouvelles techniques de construc-
tion, lont conduit vers d’autres régions du continent
Africain, dont actuellement la partie nord, plus précisé-
ment la zone maghrébine. Il travaille actuellement a
Uécriture d’'un mémoire sur les méthodes des construc-
tions tunisiennes et fait partie de 'équipe de recherche
sur le design, Banka, initié dans le projet Spinning Triangles
(Triangles Tournoyants) de S AV V'Y Contemporary.
JEAN KAMBA \vitettravaille a Kinshasa.
Licencié en sciences de linformation et de la communi-
cation a U'Université Pédagogique Nationale de Kinshasa
(UPN), a la faculté des Lettres et Sciences humaines,
depuis 2012. Ecrivain, poéte, journaliste, et critique
d’art, assistant de recherche a "Académie des Beaux-
Arts de Kinshasa; Il organise aussi des expositions. Il
ceuvre dans le management des projets artistiques axés
sur Uart contemporain. Un des membres de Kinshasa-
Africa cluster d’Another Road Map School, il est consul-
tant auprés du collectif d’artistes Solidarité des Artistes
pour le Développement Intégral (SADI) et du centre d’art
Waza. Jean Kamba fait partie de l'équipe de recherche
sur le design, Banka, initié dans le projet Spinning Triangles
(Triangles Tournoyants) de S AV V'Y Contemporary.

ATELIER 2
LA RUE COMME LABORATOIRE
DU POSSIBLE Cheick Diallo et
Jean-Jacques Tankwey 10.04.2019, 15:00 - 19:00
et 11.04.-14.04.2019, 10:00 - 19:00 Ndaku Ya La Vie
est Belle, 14 Av. Digba, Matonge, Commune Kalamu,
Kinshasa Référence: Victoire

Partant d’activités quotidiennes, partagées et
répétées dans la vie humaine—comme dormir, s’as-
seoir, manger — l'atelier posera des questions sur la
relation entre les corps, les activités et les objets,
formés pour soutenir, guider et peut-étre contredire la
vie des kinois-es. Aprés avoir choisi une de ces activités,
nous entamons des observations approfondies de cette
activité et du réle sociale qu’elle joue pour la vie urbaine
de Kinshasa. Quelles histoires dites et inédites se
cachent dans ces objets ? Qui les produits et pourquoi?
Pourquoi sont-ils formés ainsi? Quel écosysteme de
production mais aussi d’'usage, de recyclage et de
réparation les entoure? Y a-t-il un moyen de les
repenser et de les refaire ? Cet atelier cherchera la
coopération avec les artisans du quartier Matonge pour
réaliser les idées du groupe.
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CHEICK DIALLO *1960,Mali a faitune
carriére internationale qui force le respect et ladmira-
tion. En 2014, il a décidé de rentrer au bercail (le Mali)
pour mettre son art et son talent au service de ses
compatriotes. Né dans les années 60, il part en France
pour effectuer des études d’architecture en 1991 et fini
par étre dipldmé de 'Ecole Nationale Supérieure de
Création Industrielle (ENSCI), lune des plus presti-
gieuses écoles de design de France. Bien qu’étant loin
de son Mali natal, Cheick Diallo a toujours ceuvré pour
son pays en formant des artisans et en les associant a la
réalisation de bon nombre de ses ceuvres. En véritable
chantre du savoir-faire artisanal, il fait opérer sa magie
en concevant les objets du quotidien a travers une vision
contemporaine et résolument novatrice. Son implication
dans la valorisation du design « Made in Africa » s’est
matérialisée par la mise en place de U'Association des
designers africains (ADA), dont il est le président depuis
2004. Son travail a été récompensé a plusieurs reprises
par de multiples distinctions toutes aussi prestigieuses
les unes que les autres. Ses ceuvres se retrouvent désor-
mais dans les collections permanentes de grands
musées en France, en Angleterre, en Suisse, en Belgique
et aux Etats-Unis. Influencé par les écoles anglo-saxonne
et francaise, Cheick Diallo préne le métissage culturel
comme ligne directrice de ses créations.
JEAN-JACQUES TANKWEY MULUT
akaTANKILA estun artiste designer et manager.
Il s’intéresse a la création d’objets uniques, qui trans-
cendent les générations jusqu’au point de devenir
intemporels. Ses inspirations émanent des cultures du
monde, ainsi que des beaux-arts. Dans son travail, il
essaie des combinaisons entre lart et le design ainsi
que les nouvelles technologies. Par sa volonté perma-
nente de recherche et de créativité, il focalise son
approche en tant que créateur. Il n’est pas dans le
design définitionnel, mais réfléchit plutot sur ce que
sera le monde dans le futur, sans omettre les questions
environnementales et celles du patrimoine matériel et
immatériel. Tankila travaille principalement le métal
qu’il associe a d’autres matériaux tels que le verre. Des
fois, il détourne les objets du quotidien afin de leurs
donner une seconde vie. En 2014, il a participé au
Workshop «De l'universel au particulier », animé par le
designer belge Xavier Lust. En 2016, il réalise son
premier sofa nommé C-vi. En 2017, son projet Canapé
connecté kk2050 est sélectionné et présenté a lexposi-
tion Kinshasa 2050 a UInstitut Francais. Jean-Jacques
Tankwey fait partie de 'équipe de recherche sur le design,
Banka, initié dans le projet Spinning Triangles (Triangles
Tournoyants)de S AV VY Contemporary.

ATELIER 3
ESPRITS ET CORPS-MATIERES
Lambert Mousseka et Elie Mbansing
10.04.2019, 15:00 - 19:00 and 11.04.-14.04.2019
10:00 - 19:00 Espace Masolo 47 Av. Ndolo,
Commune de Ndijili

A travers une observation attentive et un enga-
gement experimental avec les matériaux impliqués

dans la vie quotidienne de Kinshasa, les participants se
demanderont quels sont les esprits qui habitent ces
matériaux et de quelles histoires ils parlent. Au cours de
plusieurs activités, les participants poseront des ques-
tions de ce qu’est 'animé et 'inanimé —et associeront
les matériaux et leurs histoires a leurs propres corps.
Réinventant le vétement et le mettant en scéne, une
maniére performative exprimant cette démarche sera
trouvée.

LAMBERT MOUSSEKA aétudiéle
marketing et l'art de la marionnette a Kinshasa, avant
de passer aux beaux-arts. Il a terminé ses études

a Akademie der Bildenden Kiinste Stuttgart en 2008.

Il travaille comme marionnettiste et metteur en scéne,
par exemple pour la Triennale de la Ruhr. Il a exposé

en R.D.Congo, et dans de nombreux autres pays
africains, la France, le Pakistan, CAllemagne, etc., et a
participé a plusieurs initiatives et résidences d’artistes.
A Kinshasa, il a cofondé Espace Masolo, un espace

ou le transfert de connaissances intergénérationnel

se fait dans de multiples disciplines.

ELIE MBANSING *1992, Bandundu,
R.D.Congo aentamé, en 2010-2011, ses études a
UlAcadémie des Beaux-Arts arts de Kinshasa. IL s’y est
inscrit en arts plastiques et graphiques, aprés un bref
passage en formation de mécanique. Depuis 2012, a
Kinshasa, il a créé et présidé Tosala Cinema, un collectif
réunissant des jeunes artistes pluridisciplinaires pour
promouvoir Uesprit entrepreneurial dans le domaine
socioculturel congolais. Pour s’adapter a la spécificité
de chaque projet artistique, il développe des méthodes
de travail qui établissent un dialogue entre les outils
qu'il utilise et sa pratique. Avec un regard direct sur les
rapports de force de la modernité dans la vie quoti-
dienne des Kinois, son ceuvre immortalise des moments
de la vie a Kinshasa. Il le fait principalement par le biais
de films documentaires et expérimentaux. Elie Mban-
sing fait partie de l'équipe de recherche sur le design,
Banka, initié dans le projet Spinning Triangles (Triangles
Tournoyants) de S AV V'Y Contemporary.
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BERLIN

BERLIN 22.07.-18.08.2019

AV E C Akinbode Akinbiyi Misa (Maria Isabel Alves)
Aouefa Amoussouvi Arjun Appadurai

Marc Berger (Schwarzdruck) Bildhauerwerkstatt im
Kulturwerk des BBK Berlin  DJ Chabela (Isabelle Guipro)
Kate Danyu Chen Lema Diandandila

Caroline Ektander Olani Ewunnet *foundationClass
(Ulf Aminde, Miriam Schicker) Marc Herbst
Handgewebt Berlin (Andrea Milde) Henri Kalama

Van Bo Le-Mentzel Keramikmanufaktur Uta Koloczek
Kunst im Kontext (Juan Alfonso, Zambrano Almidén,
Miguel Azuaga, Adriana Bickel, Santiago Calderon,
Musquiqui Chihying, Carina Erdman, Wanda Growe,
Redwane Jabal, Gregor Kasper, Ana Krstic, Lisa Kuhl-
mann, Pablo Santacana Lépez, Beatriz Rodriguez,
Natalia Rodriguez, Marta Sala, Alessandra Plaza Saravia,
Helga Elsner Torres, Aliza Yanes) Kristina Leko
Dominique Malaquais Simon Malueki Edna Martinez
Lambert Mousseka Grace Mujinga Orakle Ngoy
Lorenzo Sandoval Eda Sarman Juan Sossa
Jean-Jacques Tankwey Nada Tshibwabwa We Make It
(Franziska Brandt, Moritz Griinke)

PROGRAMME

DESIGN SANS PLAN:
CONSTRUCTION QUOTIDIENNE
DU MONDE HORS DU REGARD
DU CAPITAL
Arjun Appadurai Conférence d’ouverture
22.07.2019 19:00 Anglais

Dans son exposé Design sans plan: Construction
quotidienne du monde hors du regard du capital,
Arjun Appadurai explore une forme de pédagogie du
design ancrée dans les activités quotidiennes et inté-
grant une sensibilité au design de la vie quotidienne des
communautés défavorisées. Il suggére que lobjet
fondamental du design est la socialité elle-méme, et
non le monde des choses. Selon ses propres mots: «En
tant que concepteurs du social, tous les étres humains
doivent imaginer l'autre, anticiper avenir, pour panser
les blessures de la mémoire et matérialiser la connecti-
vité. C'est cette sensibilité qui conduit a des formes
d’art, d’artisanat et de technologie plus pratiques dans
la plupart des collectivités humaines. Cette réalité
fondamentale a été perdue en faveur de la pédagogie
du design et doit étre appelée et réanimée.»
ARJUN APPADURAI estleprofesseur
Goddard en Médias, Culture et Communication a
UUniversité de New York, ou il est également Senior
Fellow au Institute for Public Knowledge (Institut du
Savoir Public). Il était auparavant conseiller principal

pour les initiatives mondiales a The New School a New
York, ou il a également tenu le titre de Professeur
distingué John Dewey en sciences sociales. Le profes-
seur Appadurai est né et a fait ses études a Bombay. Il a
obtenu son B.A. a 'Université Brandeis en 1967, son
M.A. (1973) et son Ph.D. (1976) du Comité sur la Pensée
Sociale de U'Université de Chicago. Actuellement, il est
professeur invité au Département d’Ethnologie euro-
péenne de la Humboldt-Universitat zu Berlin. Parmi les
derniers livres d’Appadurai, se trouvent: Condition de
I’homme global (Payot, 2013) et Banking on words : The
Failure of Language in the Age of Derivative Finance
(University of Chicago Press, 2015).

VISITE DES ETUDIANTS DU
PROGRAMME ART IN CONTEXT
(UNIVERSITAT DER KUNSTE)
Juan Alfonso, Miguel Azuaga, Wanda Growe,
Redwane Jabal, Gregor Kasper, Ana Krstic,
Lisa Kuhlmann, Marta Sala 23.07.2019 10:00 Anglais
Nous ferons connaissance avec les recherches
et les travaux qui ont nourri les projets des étudiants du
programme Art in Context de 'Université des Arts de
Berlin, par le biais de présentations qui tournent autour
de Uhistoire coloniale de Berlin en particulier et de
UAllemagne en général. Les projets que nous allons
examiner sont : We are the light (Juan Alfonso), Texting
Fanon in public space (Miguel Azuaga), (Re)Visions of
Your Perspective_Un jeu d’oracle a thé sur Chistoire du
colonialisme (Wanda Growe), Entretien avec
Clémentine Burnley (Redwane Jabal et Lisa Kuhlmann),
Café Togo (Gregor Kasper), Monument in Protest_Concept
Archive (Ana Krstic), L'éducation devrait étre accessible a
tous (Marta Sala en collaboration avec Clément Drabo),
Il regarde devant, reste toujours humain (Marta Sala,
d’aprés une interview de Rabes Etienne Titao).

ZIBA, TOGUNA, ARBRE:
L’ APPLICATION DE METHODES
DE CONSTRUCTION TRADITION-
NELLES D’ESPACES A USAGES
MULTIPLES DANS L’ARCHITEC-
TURE AFRICAINE CONTEMPORAINE
Olani Ewunnet Présentation 24.07.2019 19:00
Anglais

Dans cet exposé, Olani Ewunnet examine de
plus prés la capacité générative de lobjet, de l'espace et
de la nature ou de la ziba, du toguna et de larbre.
Activant les archives couvrant 20 ans de projets de la
Fondation Kéré/Kéré Architecture et s’inspirant de la
riche tradition de la construction collective dans le
centre du Burkina Faso, Ewunnet explorera les fagons
dont larchitecture africaine contemporaine peut
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améliorer le bien-étre des communautés, des environ-
nements et des économies locales.

OLANI EWUNNET estuneurbaniste, cher-
cheuse et artiste sonore vivant a Berlin. Elle s’intéresse
aux signifiants inter et intra frontiéres, dans les sono-
rités africaine, lurbanisme et les typologies de design.
Sa partition pour le film d’animation Hidirtna/Sisters
d’Ezra Wube (2018) a été présentée pour la premiére
fois au Musée d’art Chrysler, a la foire d’art Prizm et plus
tard & Ecole Nationale Supérieure d’Art de Bourges.
Dans son paysage sonore de 2017, azmari X kikuyu,
Ewunnet a fait des recherches sur la résistance sonore
dans UEthiopie urbaine, en composant un mélange de
boucles vocales aux c6tés de sons interdits par le
régime Derg au lendemain de la révolution éthiopienne
de 1974. Elle travaille actuellement a Kéré Architecture/
Fondation Kéré, et est la fondatrice du Selamawi
Project, un programme de construction d’instruments
traditionnels a Addis-Abeba qui est maintenant un
programme a part entiére dans un organisme local
d’arts pour la jeunesse a but non lucratif. ChezSAVVY
Contemporary, elle travaille sur le projet DisOthering :
Au-dela des étiquettes Afropolitaines et autres.

DE-TISSER/RE-TISSER
Lorenzo Sandoval Présentation
24.07.2019 19:00 Anglais
Au coeur des relations entre la production
d’images, le calcul et Uindustrialisation se trouve un

processus technique commun: la production de textiles.

Le Jacquard (un métier a tisser) et son systéeme

de cartes perforées ont inspiré Henri Fox Talbot et
Charles Babbage. La reproduction de la photographie et
le moteur analytique étaient partiellement basés sur ce
systéme de cartes perforées: un systeme de code
binaire composé de positif et de négatif, ou de zéros et
uns. Les technologies de production de masse sont
donc partiellement basées sur les métiers a tisser
mécaniques, un systéme qui a modelé les sociétés a de
nombreux niveaux. Mais en fait, ce systéme de code
binaire ne se trouve pas seulement dans les cartes
perforées, mais aussi dans le processus de tissage
lui-méme. Ainsi, les moyens technologiques de la
fabrication textile vont au-dela de la généalogie occi-
dentale. Ses modéles en tant qu’esthétiques, en tant
que langages et en tant que chorégraphies sociales
doivent étre repensés pour comprendre les développe-
ments transculturels de la technologie.

LORENZO SANDOVAL travaillecomme
artiste et commissaire. Il est titulaire d’'un B.F.A et d’'un
Master en Photographie, Art et Technologie de U'Univer-
sitat Politecnica de Valence. Il a recgu plusieurs prix de
commissariat. Depuis 2015, il dirige avec Benjamin
Busch The Instiutue for Endotic Research, TIER (Institut
pour la Recherche Endotique) qu’ils ont ouvert a Berlin
en 2018. Il a présenté Lexposition Shadow Writing (Lace/
Variations) (Ecriture d’Ombres [Dentelles/Variations]) a
la galerie Lehman + Silva a Porto et Nottingham
Contemporary. Il a congu la scénographie pour Uexposi-
tion Canine Wisdom for the Barking Dog a la Biennale de

Dak’art 2018. Récemment, il a été artiste en résidence a
Bisagra a Lima pour faire une exposition au Musée
Amano. Il fait partie du Miracle Workers Collective qui
représente la Finlande a la Biennale de Venise en 2019.

LE LONG TERME QUE TU NE PEUX
PAS TE PERMETTRE Caroline Ektander
Conversation 25.07.2019 12:00 Anglais

Des millions de tonnes de matiéres synthétiques
sont créés, traités et rejetés chaque année, ce qui oblige
peu a peu a reconnaitre que nous vivons dans un
«monde pollué en permanence » (Libioron, et al. 2018).
Toutefois, a l'échelle mondiale, le plus alarmant dans
cette évolution est que l'exposition aux dommages et
aux risques toxiques soit si manifestement inéquitable.
Méme si certains vivent directement exposés, d’autres
parviennent a ignorer la propagation de la pollution par
le biais d’ « externalisation » (Lessisch, 2016). En parta-
geant des études de cas et des ceuvres d’art, la présen-
tation informelle tentera de mettre en lumiére les
recherches qui informent Uexposition The Long Term You
Cannot Afford (Le Long Terme Que Tu Ne Peux Pas Te
Permettre)de S AV VY Contemporary. Avec les
enchevétrements politiques, économiques et sociaux
plus larges qui facilitent la production et la distribution
injuste de pollution toxique, ainsi que les traces corpo-
relles, psychologiques et cachées qu’elle laisse derriére
elle et qui définissent sa présence endémique.
CAROLINE EKTANDER estunearchitecte,
une écrivain et une chercheuse indépendante suédoise
qui s’intéresse sans relache a la compréhension (et a
'engagement) des pratiques et des politiques en
matiére de déchets en temps de crise écologique. Sa
recherche, axée sur la pratique, porte sur la fagon dont
les déchets —une question apparemment banale et
indigne d’une action publique soutenue — peuvent étre
considérés comme une question socio-éthique, esthé-
tique et spatiale dans et pour la sphere publique afin de
réévaluer leur potentiel politique en tant que partie
matérielle de la vie quotidienne. Elle est la co-fonda-
trice de Toxic Commons (2017-); une plateforme
interdisciplinaire qui publie des textes, organise des
programmes publics et agit comme un corps de
recherche autour des thémes de la dissémination
mondiale des matiéres toxiques et de linjustice environ-
nementale qui lui est inhérente. Sous l'égide de Toxic
Commons, elle est actuellement co-commissaire de
The Long Term you Cannot Afford — On the Distribution of
the Toxic (Le Long Terme Que Tu Ne Peux Pas Te
Permettre — Sur La Distribution De Matiéres Toxiques)
qui ouvrira en octobre 2019aS AV VY Contemporary.

UNE PROMENADE DANS
LE QUARTIER AFRICAIN AVEC
AKINBODE AKINBIYI
Akinbode Akinbiyi 25.07.2019 15:00

Akinbode Akinbiyi nous fera traverser le quartier
africain a Berlin-Wedding. Loin d’étre un hommage au
continent africain, ce quartier est profondément enche-
vétrée dans 'histoire coloniale violente de U'Allemagne.
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En se promenant dans le quartier, on peut voir que les
noms des rues, les éléments architecturaux et 'agence-
ment d’espaces urbains racontent cette histoire. Les
références au passé et au présent colonial ne démontre
pas seulement une amnésie collective générale dans la
société allemande, mais aussi une réticence durable a
traiter et a changer ce présent.
AKINBODE AKINBIYIl *1946, Oxford, Angle-
terre «est, par le biais de la photographie et de la
poésie, un chroniqueur du quotidien. Il s’intéresse a la
‘vie quotidienne’ plutét qu’au quotidien, deux états
qui se différencient par le profond intérét qu’Akinbiyi
porte a l'étre —les étres humains, parmi d’autres étres,
et a la facon dont ils faconnent les sociétés et les
espaces, y naviguent et s’y rapportent.

Marchant dans les rues de Bamako, Berlin, Le
Caire, Dakar, Johannesburg, Kinshasa, Lagos, ou
d’autres mégapoles a sa lenteur caractéristique et déter-
minée, toujours armé de son appareil photo Rolleiflex
a deux objectifs, Akinbiyi étudie les structures sociales,
découvre ce qui est caché et rend visible Uinvisible. »
(Bonaventure Soh Bejeng Ndikung,
documental4.de/en/ artists/13555/akinbode-akinbiyi)

DE-TISSER/RE-TISSER
Lorenzo Sandoval Atelier 29.07.-30.07.2019

Anni Albers ouvre son livre On Weaving (Sur le
tissage) avec une dédicace aux tisserands du Pérou.
Au méme moment ou les Albers reconnaissent 'énorme
contribution de la production tissée péruvienne, ils
en effacent un aspect fondamental: les motifs présents
dans les textiles n’étaient pas une abstraction univer-
selle, mais un processus de Uécriture non phonétique.
Les motifs (et les techniques elles-mémes) étaient et
sont encore une fagon d’inscrire la cosmovisién péru-
vienne. Dans cet atelier, une premiére étape consistera
a explorer les différents processus d’extraction entre-
lacés avec la production textile afin de proposer des
formes de de-patterning (de-tisser, déconstruire
le motif, le modeéle, la structure). Dans un deuxiéme
temps, nous travaillerons sur les moyens de produire
des textiles sur la base des discussions précédentes,
et nous explorerons les possibilités de la notion d’éco-
nomies circulaires (avec le collectif Hands.on.matter).
Le troisiéme jour, nous appliquerons certaines des
techniques apprises en réutilisant les textiles pour la
production spatiale.
LORENZO SANDOVAL voir24.08.2019
CONFORT/INCONFORT
Jean-Jacques Tankwey et Lema Diandandila
Atelier 29.07.-30.07.2019

En tant que designers, nous sommes souvent
préoccupés par le fait de concevoir pour les autres.
En supposant que nous savons a quoi leur confort
ressemble. Dans cet atelier, nous explorons les idées de
confort et d’inconfort, ainsi que les négociations
humaines entre ces deux idées, en concevant et en
fabriquant ensemble des objets qui feront partie de la
Uespace de l'école d’été.

JEAN-JACQUES TANKWEY MULUT
akaTANKILA estunartiste designer et manager.
Il s’intéresse a la création d’objets uniques, qui trans-
cendent les générations jusqu’au point de devenir
intemporels. Ses inspirations émanent des cultures du
monde, ainsi que des beaux-arts. Dans son travail, il
essaie des combinaisons entre l'art et le design ainsi
que les nouvelles technologies. Par sa volonté perma-
nente de recherche et de créativité, il focalise son
approche en tant que créateur. Il n'est pas dans le
design définitionnel, mais réfléchit plutot sur ce que
sera le monde dans le futur, sans omettre les questions
environnementales et celles du patrimoine matériel et
immatériel. Tankila travaille principalement le métal
qgu’il associe a d’autres matériaux tels que le verre. Des
fois, il détourne les objets du quotidien afin de leurs
donner une seconde vie. En 2014, il a participé au
Workshop « De l'universel au particulier », animé par le
designer belge Xavier Lust. En 20186, il réalise son
premier sofa nommé C-vi. En 2017, son projet Canapé
connecté kk2050 est sélectionné et présenté a lexposi-
tion Kinshasa 2050 a l'Institut Francais de Kinshasa.
Jean-Jacques Tankwey fait partie de 'équipe de
recherche sur le design, Banka, initié dans le projet
Spinning Triangles (Triangles Tournoyants)de SAV VY
Contemporary.

LEMA DIANDANDILA estlefondateur

de lassociation culturelle Lisanga Bankoko a Kinshasa.
Cette association travaille dans le but de promouvoir
la culture congolaise en particulier mais aussi la culture
africaine en général. L’'un des principaux matériaux
utilisés pour leur travail est la perle « Mayaka », qui
permet une communication directe avec les ancétres.
Grace a lengagement avec plusieurs matériaux
naturels, Lema Diandandila et l'association créent

des vétements et des bijoux, souvent associés au
mouvement des « éco-SAPPEURS ». La transmission

de leurs connaissances aux jeunes générations est
essentielle au fonctionnement de l'association et ils le
font a travers des ateliers au niveau national et inter-
national.

LES FACADES COMME ESPACES
DE COMMUNICATION ET
ESPACES INTIMES POUR DES
CORPS RESONNANTS
Grace Mujinga, Orakle Ngoy, Nada Tshibwabwa
Atelier 29.07.-30.07.2019

Cet atelier commencera par explorer le rituel
comme forme d’éducation, a partir de l'exemple
des villages Makwacha dans la région du Katanga en
R.D. Congo. Dans ce village de femmes, le rituel consis-
tant a peindre les murs des batiments fait partie d’'un
processus d’apprentissage intergénérationnel. A partir
de L3, nous interrogerons les facades comme espaces
de transmission et de traduction; entre le caché et le
révélé, entre un intérieur et un extérieur, entre le monde
matériel et immatériel. L'atelier fera le pont avec les
facades et les rues du quartier autourde SAV VY et
lira & partir de leurs symboles et de leurs déchets —
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quelles histoires sont racontées ici? Que commu-
niquent-ils ? En allant de Uextérieur vers lintérieur, nous
allons réfléchir ensemble a la maniére dont nous
pourrions transférer ces apprentissages vers l'espace
«tournoyant» de SAV VY Contemporary:ici un espace
intime sera congu, et de petits instruments construits,
comme véhicules de transfert et de résonances
GRACE MUJINGA esttitulaire d'un diplome
d’architecte de Ulnstitut Supérieur d’Architecture et
d’Urbanisme (ISAU). L'architecture est sa passion depuis
lenfance. Malgré les réticences, le scepticisme et les
multiples découragements de son entourage, elle a
tenu bon et a prouvé qu’elle était capable de dépasser
ces jugements et de devenir une architecte profession-
nelle. En s’associant avec d’autres architectes, elle
réalise des projets de construction. Elle s’intéresse
particulierement a la recherche de solutions pour le
traitement des facades dans les contextes climatiques
de la R.D.Congo et étudie l'utilisation des matériaux de
construction locaux et leur application dans larchitec-
ture contemporaine. Architecte, connaisseuse des lois
urbaines, ardente observatrice de larchitecture et

de son développement en Afrique, particulierement en
R.D.Congo, Grace Mujinga suit un cheminement pour
trouver des possibilités de construire en dehors des
canons établis.

ORAKLE NGOY *1981,Kinshasa, R.D.Congo
Dans Kin la belle, entre le ghetto et la cité, rode une
rappeuse urbaine, une femme africaine, une image du
Congo d’aujourd’hui. Dans son sang coulent deux
peuples, les luba, une tribu ou la femme vit la violence
en silence, et les Bashi, ou les femmes subissent la
guerre. Dans son sang, coulent le besoin de paix et un
cri pour toutes les femmes contre la haine, le sexisme,
les inégalités et la violence. Son art, son rap est un
appel hardcore kinois au respect des mamans, des
Congolaises, de toutes les femmes. Sa musique est a
son image, un mélange de gaieté, ghetto et réalités
kinoises, mélant les styles musicaux congolais, folk et la
performance artistique. Elle est membre du collectif
des rappeurs kinois, Rage Famillia, puis des Enfoirés de
Kinshasa. Elle a créé, en 2015, Afrikadiva, un collectif
d’artistes femmes qui ceuvre dans l'émergence de
talents féminins en R.D. Congo. Elle propose des
ateliers de production et est porteuse du projet Yambi
City, qui est une plateforme d’échange, collaboration et
production artistique. Depuis 2018, elle est vice-prési-
dente du comité Artériel Network a Kinshasa. Elle est la
voix hip-hop du féminisme en R.D. Congo, dans son
muyenga style, qui est son identité musicale, (utilisation
des mimes et gestuels de ses origines). Elle, c’est
Orakle, rappeuse et auteur-compositrice et performer.
NADA TSHIBWABWA *1990 estun artiste
et musicien, qui vit et ceuvre a Kinshasa. Une grande
partie de sa pratique consiste a travailler avec des
matériaux trouvés dans les rues de cette ville. Au cours
de longues marches continues, il rassemble des objets
pour fabriquer des masques, des robots ou des
costumes pour des performances. Son travail démontre
et transfere implicitement la violence inhérente aux

relations de pouvoir contemporaines, enchevétrées
dans sa propre biographie. Aprés avoir di quitter
Lubumbashi a un jeune age, il a trouvé une nouvelle
base avec le collectif Timbela Batimbela Yo a Kinshasa,
qui a amplifié sa voix dans la scéne musicale urbaine.
Bien que les circonstances de sa vie ne lui aient pas
donné la possibilité d’avoir une éducation artistique
formelle, sa pratique a attiré l'attention de la scéne
artistique. Aprés avoir travaillé avec le festival de
performance KINACT, on lui a offert une résidence de a
Ndaku Ya La Vie Est Belle (2018 -). Son travail a été
récemment exposé au Musée GRASSI de Leipzig (Mega-
lopolis : Voix de Kinshasa, 2019).

L’'ESPRIT DES BIJOUX
Koko Lema Diandandila and Ahmed Moussa
Conversation 25.07.2019 Lingala, Francais,
traduction simultanée en Anglais

Les matieres premiéres contiennent des esprits,
qui s’activent et se réactivent au contact de ceux qui
communiquent avec les ancétres. Comprendre la vie
intérieure des matériaux les fait briller, et laisse leurs
rayons toucher nos corps pour entrer en résonance avec
eux. Comment lintérieur résonne-t-il avec Uextérieur, et
est-ce que le social y est lié ? Au coeur de 'école/
non-école de Triangles Tournoyantsde S AV VY
Contemporary, les contributeurs de la R.D.Congo sont
engagés dans la recherche, le savoir-faire et le soin
des pratiques de lintérieur et de ses résonances vers
lextérieur. Parmi eux se trouve Koko Lema, appelé
«ancétre» par sa communauté de part son lien avec ses
ancétres, établi par des éléments de la nature qu’il
transmet a des apprenants. Koko Lema a fondé l'asso-
ciation Lisanga Bakoko dédiée a ces savoirs et
pratiques, qui s'ouvrent sur le design de produits a base
de matériaux naturels, tels que le bois, les queues de
vaches, les perles, et les noix de palmier. Koko Lema
échangera avec le bijoutier Ahmed Moussa, un Touareg
du Niger qui se joindra a nous ce soir-la pour une
conversation sur Uesprit des bijoux.

INTERVENTION M21 Présentations et
discussions au Humboldtforum Etudiant-e-s du
programme Art in Context (Daniela Zambrano Almidén
et Pablo Santacana Lépez, Adriana Bickel,
Santiago Calderon and Aliza Yanes, Carina Erdman et
Alessandra Plaza Saravia, Beatriz Rodriguez,
Natalia Rodriguez, Helga Elsner Torres) 31.07.2019 10:00
Apres une contextualisation du Humboldtforum
et des problémes sociaux, politiques et culturels que ce
mégaprojet a Berlin implique, les étudiants du départe-
ment Art in Context de U'Université des Arts de Berlin
expliqueront ce qui les a poussés a intervenir dans cet
endroit néanmoins. Ils présenteront leurs projets dans
de petits groupes de discussion. Les projets sont:
Humboldthuaca (Daniela Zambrano Almiddn et Pablo
Santacana Lépez, en collaboration avec divers groupes
de résistance culturelle latino-américains), Stress no
More (Adriana Bickel), Le glossaire (dé)colonial
(Santiago Calderon et Aliza Yanes), Les Chroniques
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de Qori: Jeu vidéo contre-narratif sur la colonisation
de PEmpire Inca (Carina Erdmanm et

Alessandra Plaza Saravia), Le collectionneur:

Un profil psychologique (Beatriz Rodriguez),

Museum Nullius (Natalia Rodriguez), Tace ora et labora
(Helga Elsner Torres).

METHODES IMPOSSIBLES
Decolonising Design (Pedro Oliveira, Luiza Prado)
Atelier 01.08.-02.08.2019

L’acte de concevoir produit un discours matériel
dans le monde, et ce discours ne peut étre que
provisoire et performatif. Dans Méthodes Impossibles,
les participants partent d’un artefact qu’on leur
demande d’apporter a la séance —en répondant a un
ensemble de mots clés ou a une déclaration donnée au
préalable. Ils déballent lentement les réseaux qui
informent lUexistence de cet objet dans le monde, ainsi
que les implications de son utilisation. Ce déballage
prend généralement la forme d’un récit, d’une perfor-
mance, d’une cartographie ou de tout ce qui est
disponible et/ou souhaité; ce qui importe n'est pas le
comment, mais le quoi et le pourquoi.
DECOLONISING DESIGN aétéfondéen
2016 par huit chercheurs en design, artistes et activistes
issus du Sud ou ayant des liens avec lui, comme
réponse aux politiques socio-techniques et aux pédago-
gies euro- et anglocentriques du design comme
domaine de recherche et comme pratique. En tant que
groupe de recherche et plateforme en ligne, notre
objectif est d’inviter a « penser autrement » sur la
complicité du design avec les inégalités et les margina-
lités structurelles, dans un monde fortement marqué
par les systémes et les institutions occidentales, euro-
et anglocentriques (le monde universitaire étant Uun
d’entre eux). En ce sens, notre groupe ne vise pas a offrir
une « perspective alternative » sur le design, mais plutot
a remettre en question les bases mémes sur lesquelles
la discipline a été établie.
PEDRO OLIVEIRA estunartiste sonore
et un chercheur. Son travail s’interroge sur la politique
coloniale de la violence sonore, en particulier sur
les articulations de la violence policiére et du maintien
de lordre des corps par des pratiques sonores et
d’écoute. Sa recherche artistique actuelle intervient
sur les technologies de reconnaissance d’accent
dans le cadre de la migration en Allemagne et dans
UUnion européenne. Il a recu la bourse de recherches
Recherchestipendium des Berliner Senats 2018. Il est
un membre fondateur de Decolonising Design.
LUIZA PRADO estuneartiste et une cher-
cheuse dont le travail s'engage avec la culture maté-
rielle et visuelle a travers les lentilles des théories
dé-coloniales et queer. Elle s'intéresse particulierement
aux technologies et aux pratiques de contrdle des
naissances et a leurs enchevétrements avec les hiérar-
chies coloniales de genre, de race, d'ethnicité, de classe
et de nationalité. Son projet de recherche artistique
actuel, intitulé Une topographie des excés, examine la
transmission des connaissances indigénes et folklo-

riques sur le controle des naissances par les plantes au
Brésil en tant que pratique décolonisante de soins
radicaux. Elle est membre fondateur de Decolonising
Design.

RASSEMBLEMENT AUTOUR
DU DEPARTEMENT DESIGN
Kate Danyu Chen, Marc Herbst, Eda Sarman, Juan Sossa
31.07.2019 19:00

En 2018,S AV VY Contemporary a créé
le Département Design, dédié aux questions de la colo-
nisation dans le domaine du design et afin de d’intégrer
cette discipline et ses complications comme un pilier
plus explicite. Depuis cette création, des praticiens nous
ont contactés pour participer a cette conversation. Nous
prendrons le temps ce soir pour les écouter, et ouvrir le
débat.
BITES (Bouchées) Atelier
01.08.-02.08.2019

Bites (Bouchées) est une recherche culinaire et
sonore menée par Jasmina Al-Qaisi et ses invités. Au
sein de Triangles Tournoyants, Bites couvre deux aspects
de la poésie de la mobilité: le récit et le soin. Dans cet
atelier-exercice sur la construction narrative par le son,
la nourriture et les biographies, les participants sont
encouragés a réfléchir, explorer et jouer autour de ce
que nous appelons un « casse-cro(te », ou plus généra-
lement, tout ce que nous qualifions comme nourriture
consommée en déplacement.

Le format Bites s’est tenu auparavant dans
Radio Corax Radio-Kiosque a Halle et Radio Angrezi
a Bréme; en direct et pendant des situations éphé-
meres. Aucune connaissance spécifique n'est nécessaire
au préalable. Travailler en bindme est plus confortable.
La pseudo-science, le changement climatique, lexplo-
ration sensorielle, la poésie, les mots et la mastication,
le récit de secrets, Lutilisation de langues étrangeres ou
inexistantes peuvent se produire.
JASMINA AL-QAISI «Llactionde mordre
occupe une zone complexe définie par notre état
corporelle, laissant place a des comportements essen-
tiels mais dans l'absolu tenus a distance de 'humanité »
(Brandon LaBelle dans Lexicon of the mouth, traduction
par SAV VY Contemporary). Jasmina Al-Qaisi était
auparavant une ethnographe visuelle et une correspon-
dante culturelle. Elle écrit comme elle parle dans son
propre anglais, prise entre le son et la poésie visuelle.
Elle vit a Berlin et se cache dans les archives de l'espace
d’art et de projet S AV VY Contemporary.

Jasmina Al-Qaisi

MANDOMBE Simon Malueki
01.08.-02.08.2019

Le systéme d’écriture du Mandombe a été
inventé et développé par David Wabeladio Payi. Aprés
une révélation divine transmise par le prophéte congo-
lais Simon Kimbangu, Uinventeur a développé une
écriture composée de deux formes de base et relative a
la phonétique des langues bantoues. Le script se
déplace entre les espaces bi-dimensionnels, tri-dimen-

Atelier
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sionnels et quadri-dimensionnels (le dernier étant le
temps). On lenseigne, U'écrit et et le lit en R.D.Congo
aujourd’hui. Il est surtout promu par UUniversité Simon
Kimbangu et l'église kimbanguiste. Le professeur
Simon Malueki nous enseignera les concepts de ce
systéme d’écriture, nous apprendra a Uécrire et a le lire.
SIMON MALUEKI *1979 estdirecteur

du département et de 'académie du systeme d’écriture
Mandombe depuis 2004. Il est Sécrétaire Général

du Centre de UEcriture Négro-Africaine (CENA, Centre
of Negro-African Writing Systems) depuis 2015. Il est
également responsable des services de communication
de la station de radio et de télévision kimbanguiste
RATELKI. Il enseigne le systeme d’écriture du
Mandombe & UUniversité Simon Kimbangu de Kinshasa.

A PROPOS DES TECHNOLOGIES
(NUMERIQUES) ET

DE LA COLONIALITE

Aouefa Amoussouvi Atelier 01.08.-02.08.2019
AOUEFA AMOUSSOUVI estunecher-
cheuse basée a Berlin. Elle est titulaire d’'un doctorat en
biophysique de 'Université Humboldt de Berlin. Son
travail combine les outils informatiques et expérimen-
taux, comme la microscopie a fluorescence instantanée,
pour étudier les effets du bruit biologique sur Uexpres-
sion des génes et la croissance cellulaire. A coté

de cela, elle explore les intersections entre technologie,
art et spiritualité a travers le prisme des perspectives
(dé)coloniales et féministes. Elle est particulierement
intéressée par la science des rituels, la médecine a base
de plantes et les thérapies occidentales qui explorent

la relation corps-esprit. Elle enquéte sur la fagon

dont le développement des technologies numériques
crée des opportunités et des défis éthiques.

ESPRITS ET CORPS-MATIERE
Lambert Mousseka Atelier 01.08.-02.08.2019
Reprenant le théme de son atelier a Kinshasa,
Lambert Mousseka reviendra sur certains de ses aspects
4 SAV VY Contemporary. A travers une observation
étroite et un engagement expérimental avec les
matériaux qui composent la vie quotidienne de la ville
de Berlin, les participants de latelier se demanderont
quels sont les esprits qui habitent ces matériaux et
les histoires qu’ils racontent. Un accent particulier sera
mis sur la matérialité de largile —reliant cette deuxiéme
itération de Esprits et Corps-Matiére avec la précédente
a Kinshasa. Les participants pourront explorer les
notion de lanimé et de linanimé, en associant des ma-
tériaux a leur propre corps. A Kinshsasa, cela s’est
traduit par des vétements et des structures de type
vestimentaire. Un processus de documentation, deve-
nant une séance de photos, faisait partie de ce proces-
sus et peut également étre répété ici a Berlin et adapté.
LAMBERT MOUSSEKA aétudiéle
marketing et l'art de la marionnette a Kinshasa, avant
de passer aux beaux-arts. Il a terminé ses études
a Akademie der Bildenden Kiinste Stuttgart en 2008.
Il travaille comme marionnettiste et metteur en scéne,

par exemple pour la Triennale de la Ruhr. Il a exposé
en R.D.Congo, et dans de nombreux autres pays
africains, la France, le Pakistan, CAllemagne, etc., et a
participé a plusieurs initiatives et résidences d’artistes.
A Kinshasa, il a cofondé Espace Masolo, un espace

ou le transfert de connaissances intergénérationnel
se fait dans de multiples disciplines.

CARTOGRAPHIER CHAMPETA:
RENCONTRES CULTURELLES
ET MUSICALES DU CONTINENT
AFRICAIN AVEC LES CARAIBES
COLOMBIENNES EdnaMartinez Présenta-
tion-performance 09.08.2019 19:00

Les picés sont des systémes de sonorisation
des Caraibes colombiennes. Il s’agit de struc-
tures artisanales d’inspiration jamaicaine, arrivées
en Colombie dans les années 1950 et devenues
importantes dans cette région en remplissant une
fonction communautaire pour les personnes vivant
dans les zones les plus pauvres. Ils ont joué un réle
central dans la construction d’'une identité diasporique
collective pour de nombreux Colombiens, vivant
dans un pays ou les lignes raciales et de classe sont
influencées par le passé colonial et la traite des
esclaves. Les picds offrent la possibilité d’un divertisse-
ment bon marché par le biais de fétes auto-organisées
et contribuent a l'économie informelle. On les trouve
encore dans presque tous les quartiers des principales
villes de la région. La présentation-performance
Cartographier Champeta: Rencontres culturelles et
musicales du continent africain avec les Caraibes colom-
biennes est une continuation de la performance
musicale DJ/Selector de Edna Martinez avec El Volcan,
El Orgullo De Berlin (Premiére et unique Picé Party
de la ville avec DJ Nomad depuis 2017). Elle est impré-
gnée d’images, de notes de terrain et de disques
vinyles, ou des genres musicaux tels que Soukous,
Nigerian high life, Benga, Mbaqanga, Zouk font
référence aux routes des pays africains vers les Caraibes
colombiennes, en particulier vers Cartagena de Indias,
la ville portuaire colombienne qui a donné naissance
au style musical connu sous le nom de Champeta.
EDNA MARTINEZ estune artiste colom-
bienne basée a Berlin. Elle a créé et organisé Prende la
Vela, une célébration de la culture afro-latine, El Volcan,
El Orgullo De Berlin une nuit dédiée a la culture
Soundsystem colombienne ainsi que LatinArabe un
voyage musical d’Alexandrie a Cartagena de Indias. Elle
est co-fondatrice du collectif de DJ Kréyol.

ESPACES D’APPRENTISSAGE
REFLEXIFS
Maria Isabel Alves, Ulf Aminde and Miriam Schickler
(*foundationClass, Weissensee Kunsthochschule),
Henri Kalama (Académie des Beaux-Arts, Kinshasa),
Kristina Leko (Kunst im Kontext, UdK)
Présentations 10.08.2019 17:00

OuU apprenons-nous ? — Le modernisme colonial
a fait apparaitre des concepts d’apprentissage situés
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dans les classes, séparant la maison familiale de la
société extérieure. IL a ignoré le monde en dehors des
quatre murs en privilégiant les connaissances provenant
des livres. Penser aux espaces d’apprentissage,

C’est s’interroger sur les piéces dans lesquelles nous
apprenons, qui fagconnent elles-mémes les piéces a
Uintérieur de notre conscience. Il s’agit de savoir
comment nous faconnons le monde et comment cela
fagconnera nos mondes. Ce panel est consacré a la
relation entre la réflexion et Uespace, entre le contenu
et la forme, le mouvement et la statique. Quatre
perspectives nous projetteront vers des idées

et des réalisations de divers espaces d’apprentissage.
HENRI KALAMA Professeur de beaux-arts

et de phénoménologie des arts, Directeur de "Académie
des Beaux-arts de Kinshasa, Henri Kalama présentera
ses visions d’'un nouveau département de design au sein
de lAcadémie, aprés une contextualisation historique.
KRISTINA LEKO professeurassistante a
LUdK, Berlin (Université des Arts) expliquera le cadre
politique et artistique du département Kunst im Kontext
(L’Art en Contexte), un département d’arts engagé au
sein de Luniversité élitiste.

MIRIAM SCHICKLER ET

ULF AMINDE parleront du programme
*foundationClass qu’ils ont construit ensemble a
lacadémie d’art Weissensee de Berlin, et qui est congu
pour soutenir les artistes et les designers des groupes
sous-représentés afin qu’ils puissent avoir acces aux
académies d’art et de design en Allemagne.

M 1S A Lartiste Misa (Maria Isabel Alves) reviendra
sur les 25 années au cours desquelles elle a fondé deux
villages au Cap-Vert —un village d’ancétres et un village
urbain —avant de nous parler de son projet permanent
de villages mobiles d’apprentissage et de vie a travers le
continent africain.

“ENTRE LE REVE, L’ACTION,
ET LA LIBERTE”—SESSION
BIEN-ETRE ET VILLAGE CREATIF
AVEC TELLING TREES
Misa (Maria Isabel Alves) Atelier 11.08.2019 14:00
Depuis 25 ans, Misa fonde des villages créatifs,
se projetant dans ce qu’elle appelle le 6éme continent.
Ce grand projet en mouvement a une conscience
cosmique que nous cachons tous a lintérieur de nous.
A lintérieur de l'espace d’apprentissage du design de
S AV VY Contemporary, lartiste Misa (Maria Isabel
Alves) proposera une session de bien-é&tre qui sera
ancrée dans les pratiques de lart thérapeutique. Dans
cette session, nous composerons également une ceuvre
d’art commune en interaction. L'artiste métaphysique
Misa souligne qu’il est bon d’avoir cette double vision
d’une conscience cosmique et d’'une action physique,
sachant que les humains créent a Uinfini et que nous
sommes l'infini. Le projet informelde SAV VY
Contemporary, Telling Trees, qui est dédié a la création
d’un espace culturel sur des bases ancestrales afri-
caines, accueillera la session de Misa pour faire émerger
de la un espace créatif commun, dans le cadre de

L’ART

lespace d’apprentissage du designde SAV VY
Contemporary.
MISA voir10.08.2019

POLITIQUES DU K.O.
Dominique Malaquais 18.08.2019 17:00

Kinshasa, le 30 octobre 1974. Muhammad Ali et
George Foreman s’affrontent dans le match du siécle —
le Rumble in the Jungle. J'aime la « sweet science »,
mais je parlerai, ici, moins de boxe que de politique.
Mobutu Sese Seko, déterminé a faire du Zaire sa chef-
ferie et le coeur politique et économique de ce quon
appelait alors le Tiers Monde; Kinois aux prises avec un
régime de plus en plus dictatorial ; le gouvernement des
Etats-Unis en pleine guerre froide, en pleine ingérence
dans UAfrique postcoloniale; des hommes d’af-
faires —certains loin d’étre savoureux — ont lintention
de vendre le match Ali-Foreman a une classe moyenne
afro-américaine émergente; Ali lui-méme, pour qui le
combat était bien plus qu’un simple événement sportif:
le Rumble a été utilisés par riche éventail de fagons
politiques par une multiplicité d’acteurs locaux et
étrangers. L'exposé que je propose examine comment
ces utilisations se sont croisées, se construisant et se
contredisant simultanément dans un mélange
complexe de propaganda, de rumeur, d’espionnage et
d’instrumentalisation.
DOMINIQUE MALAQUAIS estune
historienne de l'art et politologue. Son travail porte sur
les intersections entre la violence politique, Uinégalité
économique et la création de cultures urbaines a la fin
de lére capitaliste. Elle a occupé des postes d’enseigne-
ment a Princeton et a 'Université de Columbia aux
Etats-Unis et a Sciences Po en France. Actuellement,
elle est une Chercheuse senior au Centre National de la
Recherche Scientifique (CNRS) a Paris et enseigne a
UEcole des Hautes Etudes en Sciences Sociales
(EHESS). Parmi ses publications récentes, on compte
deux volumes édités — une réflexion sur les échanges
Afrique-Asie dans les domaines des arts visuels, de la
littérature, de lurbanisme et de la spiritualité et sur
lautre a propos du virage archivistique en Afrique
contemporaine et dans les arts de la diaspora. Parmi les
récents projets de commissariat, mentionnons Decolo-
nize This!—une carte blanche pour la Biennale de
Karachi, Dakar 66, au Musée du Quai Branly, et Chro-
niques de Kinshasa, une exposition et un catalogue
d’accompagnement sur Kinshasa vue a travers le regard
de ses praticiens artistiques les plus avant-gardistes
(MIAM et Cité de UArchitecture & du Patrimoine).
Dominique collabore étroitement avec 'équipe de
Chimurenga —un engagement de longue date qui lui
tient a coeur —et, avec Kadiatou Diallo, codirige SPARCK
(Espace pour la recherche, la création et la connais-
sance panafricaines), une plate-forme de commissariat
expérimentaleHO NG KONG 08.10.-
16.10.2019 Para Site
Conférence internationale 2019 de Para Site et ateliers
pour les professionnels émergents de l'art
AV EC ClaraLobregat Balaguer Lawrence Chua
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Sebastian Cichocki Lupe Fiasco Iliana Fokianaki
Tan ZiHao PanLu Christian Nyampeta Sugata Ray
Teren Sevea Andreas Siagian Simon Soon

Ema Tavola Katerina Teaiwa

REUNIS PAR Cosmin Costinas
ORGANISATION Angili
COORDINATION CeliaHo

TEXTES brochure de la conférence internationale
2019 de Para Site, 10.10.-12.10.2019. Traduction et
édition: Jason Chen, Liuyu lvy Chen, Cassie Kaixin Liu,
Paul Stephen

PARA SITE estleprincipal centre d’art contem-
porain de Hong Kong et 'une des plus anciennes et des
plus actives institutions indépendantes d’art en Asie.
Para Site produit des expositions, des publications, des
projets discursifs et éducatifs visant a forger une
compréhension critique des phénomeénes locaux et
internationaux dans lart et la société.

Fondé au début de 1996 comme un espace géré
par des artistes, Para Site a été la premiére institution
d’art contemporain de Hong Kong a organiser des
expositions et a été une structure auto-organisée
cruciale au sein de la société civile de la ville, pendant
la période d’incertitude qui a précédé sa remise a la
Chine continentale. Au fil des ans, Para Site est devenu
un centre d’art contemporain, engagé dans un large
éventail d’activités et de collaborations avec d’autres
institutions artistiques, musées et structures acadé-
miques a Hong Kong et dans le paysage international.
Au début de 2015, Para Site a déménagé dans des
locaux beaucoup plus spacieux, a North Point/Quarry Bay.

Tout au long de son histoire, les activités de
Para Site ont inclus une gamme de formats différents,
parmi lesquels: le magazine P/S (1997-2006), une
publication bilingue qui a été le premier magazine d’arts
visuels de Hong Kong et une plate-forme centrale pour
le développement de Uécriture artistique et d’une scéne
discursive dans la ville; et le Programme de formation
des commissaires (2007-2010). Depuis 2012, Para Site
propose un programme de résidence d’art international
et organise une conférence internationale annuelle.
Cela s’accompagne, a partir de 2015, d’un nouveau
format éducatif visant a former les jeunes commissaires
et autres professionnels de lart. Les activités de
Para Site sont rendues possibles grace au généreux
soutien de ses mécénes et aux subventions de fonda-
tions et du gouvernement de la RASHK.

KONG

INTERNATIONAL CONFERENCE
2019

La Conférence internationale de Para Site de cette
année a un point de départ lointain qu’elle souhaite
laisser derriére elle.

Ily a 100 ans, l'école de design du Bauhaus a
proposé une nouvelle vision du design et de l'art et de
leur réle dans la société, ainsi qu’un nouveau modéle
d’enseignement. Le siecle passé a vu son idéalisme se
matérialiser sous diverses formes dans le monde entier,
souvent trés éloignées de la proposition émancipatrice
initiale. Ce modeéle est devenu, entre autres, un outil
d’organisation et d’exploitation coloniale concrét dans
les derniéres décennies de la domination européenne
dans le monde, et Uune des derniéres langues de la
domination eurocentrique dans les arts. La conférence
tente de déballer cet héritage compliqué, mais elle
s’intéresse davantage a 'examen d’une géographie
générale et d’'une généalogie de résistance par le biais
du design, de ’'éducation et de la dé-éduaction, des
échanges et des circulations de formes dans des mondes
visuels qui ont eu d’autres directions de circulation et
ont créé une compréhension différente de ce a quoi pour-
rait ressembler un langage internationaliste. La confé-
rence est organisée en dialogue avec le projet Triangles
Tournoyants, initié par S AV V'Y Contemporary, qui
cherche a contester et a agir contre les structures de
pouvoir néocoloniales inhérentes a la pratique, la théorie
et lenseignement du design. Cette collaboration a réuni
Dessau/Berlin, Kinshasa et Hong Kong, établissant une
plateforme connectée pour le dés-apprentissage.

ATELIERS POUR PROFESSIONNELS
EMERGENTS DE L’ART

Pour sa cinquieme édition consécutive, Para Site travail-
lera avec un groupe de commissaires, d’écrivains, de
critiques, de chercheurs et d’autres professionnels
émergents des arts, de Hong Kong et d’ailleurs, par le
biais d’'une série d’ateliers a huis clos, de conférences et
de visites de sites. Ce programme intensif de neuf jours
est concu pour fournir des opportunités d’apprentissage
et de réflexion, animé par des intervenants réputés de la
Conférence Internationale de Para Site ainsi que des
praticiens de lart de tout le paysage institutionnel de
Hong Kong. Le programme offre un laboratoire d’expéri-
mentation, posant des questions et des idées fonda-
mentales qui remettent en question divers modeles de
pratiques curatoriales. Il offrira également des possibi-
lités de réseautage et favorisera le développement de
systémes visant a favoriser la carriére des participants.
Les ateliers de cette année sont généreusement
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soutenus par: David Boyce & Rachel Catanach, Bonnie
Chan Woo, Akarin Gaw, Inna Highfield, Claire Hsu, Ingrid
Lok, Magnus Renfrew, Joyce Tam, Nydia Zhang, and
Laura Zhou.

Les participants sont Sinzo Aanza (R.D.Congo),
Sharareh Bajracharya (Népal), Livia Benedetti (Brésil),
Cusson Cheng (Hong Kong), Koel Chu (Hong Kong),
Innocent Ekejiuba (Nigeria), Sara Garzon (Mexique/
Etats-Unis), Chabib Duta Hapsoro (Indonésie),

Wing Lam Kobe Ko (Hong Kong), Maria Kuzmina (Russie),
Nioni Masela (R.D.Congo), Minh Nguyen (Vietnam /
Etats-Unis), Mateusz Sapija (Pologne/ Royaume-Uni),
Savitri Sastrawan (Indonésie), Tatiana Syromiatnikova
(Russie / Taiwan), Ruby Weatherall (Royaume-Uni/
Hong Kong), Christopher Whitfield (Royaume-Uni/
Etats-Unis/ Taiwan), Johann Yamin (Singapour).

PROGRAMME

PLATFORME POUR APPRENDRE-
EN-FAISANT ET PARTAGER EN
COLLECTIF
Andreas Siagian 10.10.2019 14:10

Les deux derniéres décennies ont été témoins
de la naissance de collectifs d’art en Indonésie. Beau-
coup se sont maintenus en vie en évoluant en fonction
de leur propre écosysteéme. Ils ont développé leurs
propres méthodes de travail en commun, ainsi que des
réseaux et des plateformes pour initier et activer leurs
propres activités. La création de leur espace se mani-
feste par lorganisation de programmes ouverts au
public en fonction de leurs intéréts. Dans le processus,
les collectifs doivent souvent se frayer un chemin pour
faire fonctionner les choses, en coopérant avec le
manque de ressources. Dans cet exposé, nous verrons le
contexte du hacking, du DIY (Do It Yourself) et du DIWO
(Do It With Others) sous forme de collectifs en Indo-
nésie. Nous examinerons les formes de partage entre
individus, la mise en ceuvre de Uapprentissage par la
pratique dans des collectifs ou le bricolage et la culture
DIWO de l'Indonésie sont encore bien présents.
ANDREAS SIAGIAN estunartiste-ingénieur
travaillant dans un large éventail de pratiques interdisci-
plinaires, qui englobent la programmation créative dans
l'audiovisuel, le bricolage électronique, les sculptures
sonores, les installations et la construction d'instru-
ments. Il est actif dans les activités communautaires et
est cofondateur de plusieurs initiatives, dont Life-patch,
une initiative citoyenne dans les domaines des arts, des
sciences et de la technologie. En collaboration avec le
réseau Hackteria, il a été co-directeur de HackterialLab,
Yogyakarta (2014). Récemment, il a été co-animateur de
Nusasonic et de CTM MusicMakers Hacklab, animateur
de Arisan Tenggara, et a été le directeur artistique de
l'Indonesia Netaudio Festival 2018.

EN ESSAYANT DESESPEREMENT
DE FINIR (LES PHRASES DES UNS
ET DES AUTRES)
Clara Balaguer (Hardworking Goodlooking)
10.10.2019 15:50

Hardworking Goodlooking est une maison
d’édition et un studio de design sans bureau fix fondé
aux Philippines étant basé a la fois a Laguna, Rotterdam,
Portland et Brooklyn. Ses quatre membres se sont
engagés a explorer, documenter et faciliter les travaux
publiés sur la culture (matériel vernaculaire) aux Philip-
pines et dans sa diaspora. Comme ces travailleurs
culturels vivent dans quatre fuseaux horaires diamétra-
lement opposés, situés —dans trois cas sur quatre —
en dehors de leur champ d’investigation géographique,
cela crée une structure complexe a partir de laquelle
on peut soutenir une pratique de recherche ancrée, un
flux de travail viable et un réseau d’amitié profonde.
Cette conférence écrite collectivement est une tentative
d’exprimer, par l'acte insuffisant de livrer des mots, ce
que C’est pour nous de travailler, tout en étant physique-
ment séparés, sur des questions telles que la décoloni-
sation par le biais de la langue vernaculaire, le prix
a payer pour devenir visible, les stratégies de soins mu-
tuels, la pédagogie pour les personnes souvent exclues
et les identités qui ne sont pas tranductibles.
CLARA BALAGUER estunetravailleuse
culturelle. Elle a fondé le Bureau de la Culture et du
Design en 2010, une plateforme a travers laquelle elle a
articulé des programmes de résidence et de pratique
sociale avec des communautés rurales aux Philippines
jusqu’en 2018. Elle a également cofondé Hardworking
Goodlooking in 2015, un studio d’édition et de design
graphique qui s’intéresse a la décolonisation des voix
esthétiques, a l'artisanat vernaculaire, a la collaboration
entre auteurs et a la valeur de Uinvisible. Actuellement,
elle est coordinatrice du cours sur les pratiques sociales
a lAcadémie Willem de Kooning, et maitre de confé-
rence en édition expérimentale a UInstitut Piet Zwart de
Rotterdam.

ECOLE DU SOIR
10.10.2019 16:50
Christian Nyampeta réfléchira sur son projet
en cours autour de l'idée d’'une « école du soir», d’aprés
lexpression de l'écrivain et réalisateur sénégalais
Sembéne Ousmane, qui voyait dans le cinéma un
«cours du soir», un systéeme d’information populaire au
service de l'éducation, de lexpérience esthétique et de
la diffusion publique. Sa méthodologie concernait la
production collective du cinéma, puisant dans diffé-
rentes périodes, des histoires visuelles et textuelles, des
luttes et des espoirs sociaux, dans la mutualité entre sa
propre localité et le monde en général. La présentation
de Nyampeta s’inspirera d’une itération qui se déroule
actuellement au SculptureCenter a New York. Le projet
consiste en un certain nombre de «structures d’ac-
cueil» —un systéme modulaire et polyvalent de proto-
types sculpturaux et fonctionnels habitables —dont une
salle d’étude qui accueille un groupe de travail de

Christian Nyampeta
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traduction et d’interprétation qui se concentre sur la
mise a disposition de textes du philosophe rwandais
Isaie Nzeyimana en anglais pour la premiére fois. L’Ecole
du soir met en scéne des proximités qui créent une
pluralité sensorielle ou un montage d’'ou émergent des
épistémologies possibles, révélant des ruptures histo-
riques, des discontinuités et des pensées peu ortho-
doxes.

CHRISTIAN NYAMPETA estunartiste

qui travaille a travers lart, le design et la théorie.

Sa pratique comprend la mise en place d’un programme
d’itinérance d’expositions, de projections et de perfor-
mances lyriques qui s’intéressent a la question du vivre
ensemble en explorant les idées de monument et de la
traduction. Ses derniers projets comprennent Ecole du
Soir, SculptureCenter, New York (2019), et A Flower
Garden of All Kinds of Loveliness Without Sorrow, Musée
d’art contemporain (GfZK), Leipzig (2019). Nyampeta a
également exposé a U'lnstitute of Modern Art (IMA),
Brisbane (2019) et au Camden Arts Centre, Londres
(2017). Il a participé a la 5éme Biennale industrielle d’art
contemporain de 'Oural, Ekaterinbourg (2019), a la
Biennale de Dakar (2018) et a la 11éme Biennale de
Gwangju (2016). Nyampeta dirige Radius, une station de
radio en ligne et occasionnellement habitable. Il est
étudiant en doctorat au département des cultures
visuelles de Goldsmiths, University of London. Il a recu
le prix artistique Future of Europe 2019.

THE SOCIETY OF SPOKEN ART
Lupe Fiasco 10.10.2019 17:30

Le récit est au cceur de notre existence. Un
véritable parolier doit maitriser les principes fondamen-
taux de la narration et de la langue dans son ensemble.
Etabli par certains des plus grands artistes de rap de
notre génération, SOSA incarne cet idéal. Notre
programme d’études comprend les principes fonda-
mentaux de la linguistique, de la sémiologie et de la
poésie, et a été organisée avec laide de chercheurs
d’institutions telles que Harvard, le MIT et 'Université de
Pennsylvanie. Puisque le rap commence par la lecture,
les membres doivent lire lensemble des documents
recommandés dans une longue liste de référence et
participer aux activités, aux groupes de discussion et aux
programmes de réseautage. Chaque aspect de SOSA
est congu pour inspirer et cultiver des ensembles
de compétences créatives, et pour aider les membres
a enrichir leur vie au-dela de la musique.
LUPE FIASCO estunrappeur, un producteur
de disques, un entrepreneur et un défenseur de la
communauté qui vit et travaille aux Etats-Unis. Il a recu
un Grammy Award pour la meilleure performance
urbaine et alternative en 2008, ainsi que 12 autres
nominations aux Grammy au cours des dernieres
années. Il a été nommé Henry Crown Fellow en 2014 et
Homme de l'année de GQ en 2006. Paralléelement a sa
carriere de musicien, Lupe est également co-fondateur
et copropriétaire d’initiatives communautaires, parmi
lesquelles M.U.R.A.L (Magnifying Urban Realities &
Affecting Lives), une fondation qui soutient les commu-

nautés artistiques a Chicago, la Society of Spoken Art
(SOSA), une plateforme éducative qui encourage les
rappeurs, les paroliers et les musiciens dans le domaine
de lart parlé, et Studio SV, un studio de divertissement
basé a Hong Kong qui a pour but de favoriser les
conversations interculturelles entre les publics du
monde entier.

VIOLENCE NOUVELLE DU
POUVOIR, AVEC L’ART COMME
CONTRE-PROPOSITION
iLiana Fokianaki 11.10.2019 14:00

En repensant le schéma actuel des figures de
droite démocratiquement élues dans la politique
mondiale vis-a-vis des concepts d’ « Etat » et de « pou-
voir d’Etat », Fokianaki tente de proposer une lecture sur
les nouvelles formes et structures de pouvoir, en les
opposant aux pratiques culturelles comprenant des
structures de pouvoir contre-hégémoniques. Elle
qualifie ces profils néolibéraux du pouvoir d’ « étatisme
narcissique et autoritaire » qui fusionne les anciennes
composantes de I'Etat-nation avec des formes de trans-
nationalisme d’entreprise caractérisées par le narcis-
sisme. Ce modele d’entreprise étatique est examiné a
travers un axe de «violence lente et rapide », selon les
écrits de Rob Nixon. Enfin, Fokianaki discutera des
fagons dont le domaine de lart contemporain est empétré
dans de telles formes de violence et présentera des
exemples de pratiques artistiques qui les cartographient,
les critiquent et y résistent — établissant ainsi de nou-
velles orientations de la pratique culturelle.
ILIANA FOKIANAKI estunecommissaire,
une écrivain et éducatrice basé a Athénes et a
Rotterdam. Ses recherches portent sur la notion d’Etat
et les formations de pouvoir qui se manifestent sous
Uinfluence de la géopolitique, de l'identité nationale et
des histoires culturelles et anthropologiques. Elle a
fondé State of Concept Athens, la premiére institution
a but non lucratif de ce type a Athénes en 2013, et a
co-fondé Future Climates, une plateforme de recherche
sur les futurs viables pour les petites organisations d’art
et de culture contemporaine en 2016. Fokianaki a été
commissaire d’expositions pour la Fondation KADIST,
La Colonie Paris et la Galerie nationale de Prague,
et travaille sur des projets de conservation a venir pour
Witte de With, Rotterdam, e-flux, New York, et le
Vanabbe Museum, Eindhoven. Elle est actuellement
commissaire d’une série de conférences intitulée
Gossips pour Het Nieuwe Instituut, Rotterdam. Fokianaki
est conférenciére a Ulnstitut d’art néerlandais et a donné
des conférences dans des espaces indépendants,
des musées et des fondations dans le monde entier. Ses
articles sont publiés régulierement dans des magazines
et revues tels que Art Papers, e-flux, Frieze, et Ocula,
entre autres. Elle siege actuellement au comité consul-
tatif du programme de résidence de avenue Alserkal.
Fokianaki est titulaire d’'une maitrise en critique d’art de
la City University de Londres. Ses recherches doctorales
portent sur 'économie, lidentité et la politique.
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ET VOUS VOUS RETROUVEREZ
PEUT-ETRE VIVRE DANS
L’ERE POST-ART (LE CAS
DE LA BIENNALE DE BRODNO)
Sebastian Cichocki 11.10.2019 14:40

En 2018, les artistes Pawet Althamer et
Goshka Macuga ont lancé la Biennale de Brédno
a Varsovie, en exposant tout le quartier de
Brodno et mettant en avant des objets préexistants
a trés fort coefficient d’art : vitrines, terrains de jeux,
nids de poule, friches industrielles, détails architectu-
raux, et méme des intérieurs de commerces et de
maisons. La Biennale de Brédno a été un exercice de
vue et de perception, s’appuyant sur des outils déve-
loppés en sociologie et en théorie des choses, en
tourisme alternatif, en psychogéographie et en ethno-
graphie critique. En 1971, le critique d’art
Jerzy Ludwiniski a déclaré que nous vivions une «ére
post-artistique », soulignant que le nouvel art échappe
aux confins de nos langages et des appareils institution-
nels. « Peut-étre, méme aujourd’hui, nous ne traitons pas
de lart. Nous avons peut-&tre oublié le moment ou [lart]
s’est transformé en quelque chose d’autre, quelque
chose que nous ne pouvons pas encore nommer. Il est
certain, cependant, que ce que nous traitons offre de
plus grandes possibilités », écrivait Ludwiriski en 1972.
SEBASTIAN CICHOCKI estleconserva-
teur en chef du Musée d’Art Moderne de Varsovie. Il a
été commissaire de deux des présentations passées au
Pavillon polonais, a la Biennale de Venise, qui sont
Monika Sosnowska: 1:1, la 52e édition (2007), et Yael
Bartana: ...and Europe will Be Stunned, la 54e édition
(2011). Parmi les expositions dont Cichocki a été le
commissaire au Musée d’Art Moderne de Varsovie, on
peut citer Never Again. L’art contre la guerre et le
fascisme aux 20e et 21e siecles (2019), Making Use: Life
in Postartistic Times (2016), et Zofia Rydet, Record
1978-1990 (2015). Parmi les autres projets de conserva-
tion récents, mentionnons La résistance de la forme.
Non-exposition, Théatre de Powszechny, Varsovie (2017),
et Arc-en-ciel dans lobscurité. Sur la joie et les tour-
ments de la foi, Malmo Konstmuseum (2015). Sebastian
Cichocki a géré le Parc de Sculpture Brédno a Varsovie,
un programme d’art public a long terme inauguré en
2009, et a été commissaire de la Biennale de Brédno
(2018). Il a réalisé plusieurs expositions expérimentales
sous forme de livres et de podcasts, ainsi que des
programmes de résidence et des conférences.

AVEC LE “GLOUGLOU” D’UNE
DINDE: VISUALISATION
DES RELATIONS ENTRE L’THOMME
ET L’ANIMAL DANS LA REGION
DE L'OCEAN INDIEN
Sugata Ray 11.10.2019 15:40

Alors que nous faisons face a la sixiéme extinc-
tion, Uextinction la plus massive et dévastatrice des
especes animales au cours des soixante-six derniers
millions d’années, il se pose la question si une attention
renouvelée aux relations homme-animal peut modifier

les tendances spéciste de U'histoire de lart, qui trouve
ses racines dans la rationalité des Lumiéres. En prenant
des peintures du XVIléme siécle de la dinde d’Amérique
du Nord —un oiseau qui a été introduit dans le monde
de locéan Indien durant la période d’impérialisme
écologique européen dans les Amériques —comme
point de départ, je raconte une histoire de lart qui
percoit les représentations visuelles du monde naturel,
non seulement comme une technique pour coloniser et
spéculer sur la forme de vie non humaine, mais comme
le résultat des relations inter-espéeces qui ont fagonné
les pratiques artistiques au début de la période
moderne. Mon but est d’obscurcir les frontiéres des
especes telles quelles étaient etablies dans le siécle
des Lumiéres pour faire place a une histoire de l'art
poreuse dans laquelle lautre —animal ou autre —
habite dans la différence. Une telle histoire, je propose,
pourrait offrir de nouvelles fagcons de lire la création
artistique qui se confronte au rationalisme
logocentrique de Uhistoire de l'art métropolitain euro-
péen, en particulier dans notre présent Anthropocéne
lorsque lorgueil humain conduit a Uextinction massive
d’innombrables espéces animales dans le biomonde de
'Océan Indien.

SUGATA RAY estprofesseur associé au dépar-
tement d’histoire de lart et au département d’études sur
I'Asie du Sud et du Sud-Est de 'Université de Californie,
Berkeley. Ses recherches portent sur les intersections
entre les cultures artistiques des débuts de la modernité
et de la colonisation, les écologies transterritoriales

et lenvironnement naturel. Il est lauteur de Climate
Change and the Art of Devotion: Geoaesthetics in the Land
of Krishna, 1550-1850 (2019), Water Histories of South
Asia: The Materiality of Liquescence (coédité, 2019), et
Ecologies, Aesthetics, and Histories of Art (coédité,
paraitra prochainement). Son projet de livre en cours est
provisoirement intitulé Matter, Material, Materiality :
Histoires de l’art de l'océan Indien au début des temps
modernes.

LES BOURAQS PORTANT DES
HORLOGES, LE TEMPS COMPOSITE
ET LA FORMULE DE PATHOS
DE HUSAYN A ACEH
Simon Soon 11.10.2019 16:20

A laube du XXéme siécle, méme le Bourag—
Léquidé ailé mythique chargé de transporter le prophéte
Muhammad vers et depuis les royaumes du ciel — était
soucieux de 'heure. Les Bourags portant des horloges
figurent en bonne place dans un ensemble de quatorze
tableaux réalisés par un chef de tribu Acehnais dans
un pays qui venait de perdre sa souveraineté au mains
de limpérialisme néerlandais a la suite d’'un conflit
qui a duré trois décennies. Comment les Bourags de cet
ensemble de peintures peuvent-ils étre rendus lisibles ?
Considérées comme folkloriques, indigenes et
obscures, les quatorze peintures sont entrées au Musée
National d’Ethnologie de Leyde vers 1907. Jusqu’a
présent, le regard ethnologique a mal évalué la récep-
tion (ou la non-réception) ultérieure des tableaux. La
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réinvention d’un savoir pictural dans cet ensemble
d’aquarelles mérite d’étre réévaluée, d’autant plus que
Teungkoe Tengoh est un artiste hors norme qui a
exploré les nouvelles possibilités offertes par la pein-
ture a laquarelle a peu prés au méme moment ou le
modernisme européen prenait son envol. En explorant
ces ceuvres, Soon place histoire des origines du
modernisme dans un théatre différent —celui de 'océan
Indien, qui contient une puissance imaginaire du
composite. Revoir le régionalisme comme théatre
pourrait nous ramener au jeu de la géographie, afin que
d’autres histoires d’'origine puissent gagner en actualité
et en urgence dans le temps standard moderniste.
SIMON SOON *1983, Kuala Lumpur, Malaisie
est maitre de conférences au programme d’art visuel du
Centre culturel de UUniversité de Malaya. Il écrit sur
divers sujets liés a l'art asiatique du XXéme siéecle, en
mettant laccent dans ses recherches sur lart et Uarchi-
tecture du XIXéme et du XXéme siécle en Asie du
Sud-Est. Sa pratique artistique passe par le commissa-
riat d’expositions, parmi lesquelles Love Me in My Batik:
Modern Batik Art from Malaysia and Beyond, ILHAM
Gallery, Kuala Lumpur (2016). Il est directeur de terrain
de Penang a Site and Space en Asie du Sud-Est, un
projet de recherche financé par la Getty Foundation qui
explore les intersections de lespace urbain, de lart et
de la culture a Yangon, Penang et Hué. Soon est co-édi-
teur de Narratives of Malaysian Vol. 4 et Southeast of
Now : Orientations dans l'art contemporain et moderne en
Asie. Il est membre de l'équipe de Malaysia Design
Archive.

PROJET BANABA Katerina Teaiwa
11.10.2019 16:20

Teaiwa discutera de la création du Projet
Banaba, une installation multimédia composée de trois
sections: Body of the Land, Body of the People; The
mines: for Teresia; et Teaiwa’s Kainga, représentant trois
phases de pratique créative et de recherche concernant
son ile ancestrale, Banaba. Le projet convertit des
ceuvres archivistiques, ethnographiques et vidéo en une
histoire a plusieurs niveaux. Pendant des milliers d’an-
nées, les Banabans ont vécu dans des conditions
difficiles et relativement isolées. Pendant plus de 80 ans
au XXéme siécle, l'lle a été exploitée pour en tirer du
phosphate, répandu comme engrais sur les fermes
coloniales de la Grande-Bretagne, de Australie et de la
Nouvelle-Zélande. Les Banabans ont depuis été
déplacés vers Fidji ou ailleurs, ils sont polyvalents et
créatifs, et survivent dans des espaces difficiles sur le
plan politique et environnemental. Le projet Banaba vise
a retracer litinéraire de cette ile éloignée, en récupérant
te aba: le «corps de la terre » et les « corps des gens».
KATERINA TEAIWA estprofesseur associée
a lEcole de Culture, d’Histoire et de Langue du Collége
d’Asie et du Pacifique de 'Université nationale austra-
lienne. Elle est également une artiste visuelle qui
integre la recherche universitaire dans sa pratique. Son
exposition solo Project Banaba (2017), organisée par
Yuki Kihara et commissionnée par Carriageworks,

Sydney, a récemment été présentée dans des espaces
d’exposition internationaux. Katerina a également une
expérience de la danse contemporaine du Pacifique et
est co-fondatrice de 'Oceania Dance Theatre a 'Univer-
sité du Pacifique Sud, Fidji. Elle est d’origine Banaban,
|-Kiribati et afro-américaine, et est lauteur de Consu-
ming Ocean Island: histoires des peuples et du phosphate
de Banaba (2014).

MODELER LA QUEERTOPIA:
DUSIT THANI ET LA FUTURITE
QUEER AU DEBUT DU
XXEME SIECLE A BANGKOK
Lawrence Chua 12.10.2019 14:00

En 1918, le dernier monarque absolu du Siam,
qui régnait alors, a établi une ville modéle dans les
jardins du palais de Dusit. Occupant un peu moins de
4000 meétres carrés, Dusit Thani était un paysage
utopique trés détaillé qui comprenait plus de 300
structures miniatures, devenant le centre d’'un régime a
lesthétique queer, qui liait les efforts prolifiques du roi
en architecture, littérature, théatre, mode et art visuel
avec la tache de former sa cour intérieure entierement
masculine en une classe dirigeante moderne.
Dusit Thani a fonctionné comme le centre modéle d’'un
nouveau systéme dans lequel des courtisans masculins
ambitieux, issus de milieux communs, pouvaient gravir
les échelons en développant des liens étroits avec le
monarque. C’était aussi une toile utopique qui permet-
tait au roi d’'expérimenter une forme de nationalisme
basée sur des relations sociales et spatiales queer. Cet
article examine les fagcons dont le modeéle architectural
est devenu 'épine dorsale d’un nationalisme utopique
queer dans lequel les associations romantiques ont
servi de moyen de spéculer sur les systémes politiques
futurs.
LAWRENCE CHUA estprofesseur adjoint
a Ecole d’Architecture de UUniversité de Syracuse.
Auparavant, il a été boursier a UInstitut international
d’études asiatiques de Leyde et boursier junior
Marie S. Curie de 'Union européenne a UInstitut
d’études supérieures de Fribourg, Albert-Ludwigs-
Universitat. Il est Uauteur du livre a paraitre
Bangkok Utopia: modern architecture and Buddhist
felicities, 1910-1973 (University of Hawaii Press).
Ses articles ont été publiés dans le Journal of the
Society of Architectural Historians, le Journal of Urban
History, le Journal of Architecture, Traditional Dwellings
and Settlements Review et Senses and Society. Chua a
obtenu son doctorat en histoire de larchitecture et du
développement urbain de U'Université Cornell en 2012,
ainsi que des bourses du Conseil de la recherche en
sciences sociales, de la Société des sciences humaines,
de U'Université Cornell, du Conseil culturel asiatique et
du Central New York Humanities Corridor. Il est membre
fondateur du conseil d’administration de Denniston Hill,
un organisme géré par des artistes.
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OUBLIER L’INOUBLIABLE:
MONUMENTS ET ESPACES
CHANGEANTS DE
LA MEMOIRE DE GUERRE
PanLu 12.10.2019 14:40

Depuis la Seconde Guerre mondiale, les espaces
publics dans lesquels les monuments de guerre ont
été érigés — parfois par les autorités coloniales —ont
été rattrapés par le développement urbain rapide et les
changements politiques majeurs qui ont eu lieu en
Chine continentale, a Hong Kong et a Taiwan. Par
conséquent, le cadre spatial, les représentations
visuelles et la signification de ces monuments ont
changé radicalement. Ce projet explore les processus
par lesquels ces nouveaux contextes spatiaux,
mémoires publiques et significations se sont déve-
loppés.
PAN LU estprofesseur adjointe au Département
de la culture chinoise de 'Université polytechnique de
Hong Kong. Elle a été chercheuse invitée et boursiere a
UUniversité technique de Berlin (2008 et 2009) et au
Harvard-Yenching Institute (2011-12), chercheuse en
résidence au Fukuoka Asian Art Museum (2016) et
chercheuse invitée a 'Université nationale des arts de
Taipei (2018). Pan est lauteur de deux monographes :
In-Visible Palimpsest: Memory, Space and Modernity in
Berlin and Shanghai (Peter Lang, 2016) et Aestheticizing
Public Space: Street Visual Politics in East Asian Cities
(Intellect, 2015). Elle a traduit en chinois Uber das Neue
de Boris Groys (Chongqing University Press, 2018). Son
film Miasma, Plants and Export Paintings (co-réalisé avec
Bo Wang, 2017) a recu le Prix d’excellence, au 32e
Festival Image Forum, Tokyo, Japon.

«POURQUOI EST-CE QUE VOUS
ETES TANT SILENCIEUX A PROPOS
DE NOUS?»: LA COMPLAINTE
DU MAGICIEN SUR LES
CONCEPTIONS ACADEMIQUES
DE LA REALITE ET LA RATIONALITE
Teren Sevea 12.10.2019 15:40

Cette conférence explore les réalités « magiques »
et les rationalités qui pourraient remettre en question
les notions académiques préconcgues de la réalité et de
la rationalité. Ce faisant, elle préte attention aux tradi-
tions textuelles d’un groupe d’agents historiques qui ont
été régulierement rejetés par les chercheurs comme
des «magiciens » ou des « mystiques », mais qui étaient
des intermédiaires clés des couches et des activités
socio-économiques. Sevea introduit les traditions
textuelles de ces magiciens pour raconter une histoire
de mondes et d’environnements ou les activités
socio-économiques étaient associées a la « magie» et
aux rationalités magiques. Ayant hérité de «nez» pour la
prospection des gisements naturels, ces magiciens
étaient des agents essentiels de Uextraction de la
main-d’ceuvre et de la mobilisation dans les mines de la
Malaisie moderne, et étaient vénérés comme les héri-
tiers des prophétes et des saints des périodes anté-
rieures. Sevea s’intéresse aux raisons pour lesquelles de

tels agents d’activités socio-économiques ont été
ignorés dans la littérature académique malgré leur
proéminence. Finalement, en déplacant son attention
vers les réalités et rationalités magiques, et les sensibi-
lités religieuses et économiques, cette conférence vise
a remettre en question les structures de pouvoir systé-
miques et néocoloniales qui sont encore en place dans
les domaines de lhistoire, de lenseignement et de la
théorie.

TEREN SEVEA estprofesseur adjoint a U'Uni-
versité de Pennsylvanie. Ses écrits couvrent une variété
de sujets allant du néocolonialisme aux réalités alterna-
tives, en passant par les généalogies asiatiques, la
magie et les miracles, et les manuscrits islamiques. Il
est lauteur du livre a paraitre Miracles and Material Life:
Rice, Ore, Traps and Guns in Islamic Malaya (Cambridge
University Press). Ses articles ont été publiés dans des
revues universitaires, notamment Modern Asian Studies
et Third World Quarterly. Il collabore régulierement avec
des chercheurs, des artistes et des commissaires pour
faciliter des expositions et des discussions publiques,
concernant l'idée de monument et d’histoire dans le
discours post-colonial, et la conception religieuse et
racialisée de la nation en Asie du Sud et du Sud-Est.

UNE HISTOIRE SPECULATIVE
DE CREATURES COMPOSITES
EN ASIE DU SUD-EST
Tan ZiHao 12.10.2019 16:20

Les créatures composites mythiques abondent
dans les arts de UAsie du Sud-Est. Leur présence est
si ordinaire qu’ils échappent a notre attention critique.
Composé de multiples parties animales, un composite
encapsule les essences de tous les constituants dans
son ensemble indivisible. Cet exposé explore les liens
les plus improbables a travers et au-dela de l'Asie du
Sud-Est en discutant d’'un composite en particulier —
Makara. Possédant de puissants appendices prélevés
sur des animaux terrestres et aquatiques, le Makara
serait un hybride chimérique comprenant un éléphant,
un crocodile, une chévre, un sanglier et un poisson.
Lartiste trace la circulation généralisée de l'imaginaire
composite du Sud au Sud-Est de l'Asie, au point qu’il
cesse d’étre un Makara et mute en d’autres formes,
chacune investie de significations différentes selon les
circonstances locales. De cette fagon, une longue lignée
de Makara émerge —et détient la clé d’'une conscience
historique partagée. Plus qu’'un composite d’animaux,
Makara se révéle étre un composite de récits de
connexion, de liens et de montages spéculatifs, réveil-
lant une certaine histoire de 'imagination jusqu’alors
exclue par Uhistoriographie centrée sur la nation.
TAN ZI HAO estunartiste multidisciplinaire
dont la pratique artistique intégre linstallation
et la performance. Ses ceuvres discutent et remettent
en question l'idée d’Etat-nation, et explorent un large
éventail de sujets allant de la politique linguistique a la
diversité étymologique, de lhistoriographie post-
coloniale aux créatures mythiques et organiques. Il est
actuellement doctorant au Département d’études de
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UAsie du Sud-Est de 'Université nationale de Singapour.
Il est également écrivain, chercheur et, a loccasion,
créateur de zine. Ses expositions récentes comprennent
Rasa Sayang, A+ Works of Art, Malaysia (2019), The
Horizon is Just an Illusion, OUR ArtProjects, Malaysia
(2018), et Singapore Biennale 2016: An Atlas of Mirrors,
Musée d’art de Singapour (2017).

LAIN BLO YU MI —
NOTRE PEUPLE NOS LIGNES
Ema Tavola 12.10.2019 17:20

Cet article examine le terrain personnel
et politique de la renaissance du tatouage féminin
mélanésien par rapport a la pratique de la
praticienne de Papouasie-Nouvelle-Guinée-Australie,
Julia Mage’au Gray. S’inspirant des traditions Mekeo
de Papouasie-Nouvelle-Guinée, la pratique de
Mage’au est un processus de collaboration, socialement
enraciné, de création de marques corporelles.
La ou les traditions de tatouage étaient menacées et
dans certains cas effacées par le processus de colonisa-
tion, la ré-appropriation du corps et la reconnexion
avec les vocabulaires visuels ancestraux a eu un impact
transformateur sur la communauté des femmes
mélanésiennes que Mage’au a marquée. Dans deux
projets d’exposition interconnectés centralisant
la pratique de Mage’au, a Auckland, Nouvelle-Zélande
(Vunilagi Vou, 2019) et a Londres, Angleterre
(Interni Design Studio, 2020), les questions de protec-
tion, d’'amplification, de propriété et de partage
sont examinées dans le contexte méme de lexposition,
la galerie et son écologie créative étant inextricable-
ment liées aux systémes colonialistes.
EMA TAVOLA estuneartiste-commissaire
indépendante basé a South Auckland, en Nouvelle-
Zélande. Elle est une artiste visuelle et gérante
de la Fresh Gallery Otara, une galerie d’art communau-
taire d’Auckland financée par le gouvernement local.
Les préoccupations de Tavola en matiére de commissa-
riat sont fondées sur les possibilités qu'offre lart
contemporain d’engager les publics divers, de modifier
les politiques de représentation et d’archiver les
expériences de la diaspora du Pacifique. Tavola consi-
deére le commissariat comme un mécanisme d’inclusion
sociale, et la réalisation d’expositions comme un mode
de décolonisation, qui ensemble centralisent le(s)
point(s) de vue indigéne(s) dans la région du Pacifique.
En 2019, Tavola a créé Vunilagi Vou, une galerie indé-
pendante et une agence créative dans le sud d’Auck-
land. Ses récents projets de commissariat comprennent
A Maternal Lens, la 4e Biennale internationale de
Casablanca (2018), Kaitani, The Physics Room,
Nouvelle-Zélande (2017), et Dravuni: Sivia yani na
Vunilagi— Beyond the Horizon, pour le Musée maritime
de Nouvelle-Zélande (2016) et 'Oceania Centre for Arts,
Université du Pacifique Sud (2018).
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INFORMATIONS
savvy-contemporary.com
facebook.com/savvyberlin

S AV VY Contemporary-The Laboratory of Form-Ideas st un espace d'art, une plate-forme discursive, un lieu pour partager de bonnes
discussions, des plats et des boissons - un espace de convivialité. S A V V Y Contemporary se situe au seuil des notions d'Occident et

du non-Occident, pour les comprendre et les déconstruire. S AV V'Y Contemporary a réalisé une multitude d'expositions d'art, de performances,
de projections de films, de conférences, de concerts, de lectures, de conférences et de danses.S A V V Y Contemporary a créé des archives
participatives sur Uhistoire coloniale allemande, un centre de documentation sur l'art performatif, une bibliothéque, un programme de résidence
ainsi que des projets éducatifs avec des écoles.
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