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Gaëlle Choisne  (née en 1985 à Cherbourg, France. Vit 
et travaille à Paris)

La pratique artistique pluridisciplinaire de Gaëlle 
Choisne s’appuie sur une juxtaposition poétique de 
matériaux et d’images afin d’aborder les thèmes de 
l’héritage colonial, de l’exploitation des ressources 
et des catastrophes mondiales. Dans Les amulettes 
et les trophées – l’huître, une coquille d’huître 
gravée est suspendue à une chaîne en or, comme si 
elle se trouvait dans les limbes. La tension de 
l’œuvre naît du contraste entre force et fragilité, 
entre organique et artificiel. Pour Choisne, l’huître 
représente une offrande, créant de fait une sorte 
d’autel élargi ou de site cérémoniel ; comme le 
suggère le titre, cet objet mystérieux est conçu 
comme une amulette ou un trophée. Pour 
accompagner cette sculpture, l’artiste a demandé à 
deux musiciens d’interpréter la Sonate 
Vaudouesque (1966) de Carmen Brouard 
(1909-2005), une compositrice haïtienne tombée 
jusqu’à récemment dans l’oubli. Comme Choisne, 
qui vit principalement en Europe, Brouard a vécu la 
majeure partie de sa vie en France et au Canada, 
mais ses compositions font souvent référence à la 
culture haïtienne. Audible pendant toute la durée 
de l’exposition, la composition de Brouard brouille 
les marqueurs interculturels qui constituent 
l’identité caribéenne en tant que telle.

Yoann Sorin (né en 1982 à Cholet, France. Vit et 
travaille à Marseille, France)

Yoan Sorin a décrit sa pratique en termes de 
« pacotilles », mot qui fait lointainement référence à 
l’ère négrière et aux échanges dans la marine de 
choses très bon marché contre d’autres plus 
précieuses. L’artiste utilise des objets trouvés qu’il 
imprègne de signification et de valeur. Hérités, les 
objets sélectionnés, manipulés et assemblés qui 
composent les œuvres présentées font écho à 
l’histoire personnelle de l’artiste, qui faillit de peu 
être un athlète sportif. Les trois œuvres soulignent 
la part de rêve et d’illusions, et d’ambiguïté 
culturelle, des objets, symboles et marques 
associés au rêve sportif. 

Alcôve
Jean-Ulrick Désert (né en 1960 à Port-au-Prince, 
Haïti. Vit et travaille à Berlin, Allemagne)

Jean-Ulrick Désert décrit sa pratique artistique 
comme la visualisation d’une « invisibilité 
manifeste ». Son installation Nature morte aux 
fleurs (Le spectacle de la tragédie) se compose de 
guirlandes de ruban et de pétales de fleurs, dont les 
froufrous et la couleur rose pastel rappellent les 
éléments visuels attendus pour une fête 
adolescente. La guirlande affiche le nom de 
Fabienne Cherisma, une jeune fille de quinze ans 
qui, ayant survécu aux tremblements de terre de 
2010 en Haïti, mourut tragiquement une semaine 
plus tard, assassinée par la police pour avoir tenté 
de dérober deux chaises et trois tableaux. Lors du 
drame, les images de son corps sans vie furent 
exploitées sans vergogne par les médias 
internationaux, superposant ainsi des récits de 
violence, de victimisation, de criminalité et 
d’innocence à l’histoire de Fabienne Cherisma 
comme à celle de la nation haïtienne. L’installation 
fait ainsi office de site commémoratif qui 
proposerait au public de réfléchir aux perspectives 
occidentales sur les tragédies et les traumatismes 
du « tiers-monde ». L’œuvre questionne enfin les 
systèmes de valeurs qui privilégient la dignité de 
certaines vies au détriment de nombreuses autres.

Adler Guerrier (né en 1975 à Port-Au-Prince, Haïti. Vit 
et travaille à Miami, Floride) 

Adler Guerrier utilise aussi bien la photographie, le 
dessin et la gravure que la vidéo ou la sculpture. Son 
œuvre considère l’espace public comme un site 
potentiel de discours et de désobéissance civile ; 
l’artiste se tourne aussi parfois vers les espaces 
privés qui sont ceux de la maison et de la cour et 
aborde ainsi les sphères politiques, thérapeutiques 
et esthétiques de ces lieux. Pour Des grains de 
poussière sur la mer, Guerrier présente de petites 
boites fabriquées à partir de matériaux trouvés : 
affiches politiques déchirées, matériaux de 
construction urbains, articles ménagers et 
bric-à-brac de jardin. L’œuvre de Guerrier 
représente le point de vue d’un Haïtien vivant à 
Miami, une ville très largement peuplée 
d’immigrants, ainsi que l’impact global que 
provoque l’absence de réponses satisfaisantes 
face aux demandes historiques de prospérité, de 
justice et de droits civils, chez lui comme dans son 
pays d’origine.

ét
ag

e

L’exposition a été créée par Arden Sherman (assistée de Katie Hood Morgan et Marie Vickles) pour la Hunter East Harlem Gallery du Hunter 
College New York en 2018. Elle a été rendue possible par le soutien généreux des services culturels de l’ambassade de France aux Etats-Unis et 
du Hunter College. Elle a également été soutenue par les directions des affaires culturelles de Martinique et de Guadeloupe, et  la fondation 
FACE. En France, l’exposition est coproduite par le Hunter College (New York), la Villa du Parc (74) et la Ferme du Buisson (77), centres d’art 
contemporain d’intérêt national. L’exposition est présentée à la Ferme du Buisson du 15.10.22 au 29.01.2023. 
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Grande salle
Louisa Marajo (née en 1987 à Schœlcher, Martinique. 
Vit et travaille à Paris, France)

Louisa Marajo crée des installations et des œuvres 
sculpturales multimédias à grande échelle en 
utilisant des photographies manipulées, des 
matériaux de construction, de la peinture et des 
objets trouvés.  Fascinée par la question de 
l’anthropie et du chaos, le pratique de Louisa Marajo 
part d’environnements construits par l’homme pour 
les transformer en paysages d’un autre monde. 
Cette installation in situ, produite pour l’exposition, 
présente les restes d’une vague océanique à la 
suite d’une éruption volcanique, là où des traces de 
vie fleuriraient une fois les cendres emportées. 
Images photographiques et peinture dialoguent 
directement avec des débris de construction ou de 
chantier. L’installation de Marajo propose une scène 
de paysage qui fait écho à un monde qui évolue 
rapidement, et peut-être s’effondre. Son travail 
propose la cartographie d’une identité personnelle 
qui n’est ni enfermée dans sa Martinique natale ni 
pleinement positionnée dans sa nouvelle maison 
européenne, mais évolue quelque part entre les 
deux.

Jean-Marc Hunt (né en 1975 à Strasbourg, France. Vit 
et travaille en Guadeloupe) 

Jean-Marc Hunt travaille avec le dessin, la peinture, 
la sculpture et l’installation, utilisant l’accumulation 
et l’appropriation comme force motrice. Bananas 
Deluxe est une œuvre temporelle qui prend la 
forme d’un lustre suspendu au plafond et décoré de 
bananes jaunes. Hunt accroche les bananes en 
référence direct à l’emblématique costume porté 
par la célèbre artiste noire Joséphine Baker – une 
courte jupe-ceinture faite de bananes artificielles 
réalisé pour un spectacle en 1927, et qui fit sensation 
à Paris à l’époque de l’empire colonial français. Hunt 
rend également hommage à « Strange Fruit » (1939), 
la légendaire chanson de la chanteuse Billie Holiday 
dont les paroles prirent un accent particulier lors du 
mouvement américain pour les droits civiques dans 
les années 1960. Les bananes peuvent également 
être perçues comme des symboles de luxure, de la 
richesse de l’impérialisme et de la vanité née de 
l’exotisme des Caraïbes dans des conditions 
postcoloniales. Avec Bananas Deluxe, Hunt crée une 
icône aux multiples facettes dont les arguments 
artistiques, paradoxaux et cycliques sont clairement 
rendus visibles.  

Vladimir Cybil Charlier (née  en 1967 dans le Queens, 
New York. Vit et travaille à Harlem, New York)

La pratique de Vladimir Cybil Charlier se nourrit de 
ses liens avec la culture haïtienne. L’artiste se réfère 
à ses souvenirs d’enfance comme à l’imagerie 
historique haïtienne pour raconter les complexités 
de la diaspora et de l’identité culturelle. Dans son 
œuvre Untitled (Guédé Mani), l’artiste associe 
poétiquement son histoire personnelle à la 
mythologie haïtienne dans une installation de 
bustes trônant sur des boites de cigares, dont les 
têtes sont ornées de lunettes inspirés des esprits 
haïtiens Guédé, qui représentent la mort et la 
fertilité. Ces esprits accompagnent Baron, le dieu 
de la mort, et ont le don de divination. Charlier a 
modelé la sculpture de la tête d’après celle de son 
propre frère, en hommage à sa force vitale malgré 
les handicaps dont il souffre depuis sa naissance.

Tabita Rezaire (née en 1989 à Paris. Vit et travaille à 
Cayenne, Guyane française, et en France)

Tabita Rezaire se considère comme la vectrice 
d’une guérison rendue possible par l’art et la 
technologie pour faire évoluer les consciences. 
Rezaire s’intéresse particulièrement aux liens entre 
technologie et spiritualité ; elle adopte une 
approche transdimensionnelle dans son travail et 
utilise principalement les outils numériques pour 
naviguer dans les espaces de pouvoir. Son œuvre 
Peaceful Warrior présente une vidéo nichée dans 
une grande géode d’améthyste, une pierre 
précieuse violette connue pour ses vertus 
curatives. Rezaire se lance dans un voyage de 
guérison spirituelle à travers ce qu’elle décrit 
comme une « automédication décoloniale », guidant 
ainsi le public à travers un paysage hypnotique de 
cosmologie égyptienne ancienne, de corps 
célestes et d’« ovules » d’améthyste violette. Dans 
son film, Rezaire utilise des images oniriques 
comme forme de méditation, passant d’un 
« guerrier en colère » à un « guerrier pacifique ». 
L’image complexe et hypnotique de Rezaire 
s’accompagne de divers sons qui commencent par 
un discours clair et instructif avant de muer en une 
cacophonie de grognements pour finir en douceur 
dans des tons méditatifs et apaisants. 
 

Petite salle
Jude Papaloko Thegenus (né à Port-au-Prince, Haïti. 
Vit et travaille à Miami, Floride)

Né à Port-au-Prince, Jude Papaloko Thegenus crée 
des œuvres d’art à partir de transes et de 
méditations. Pour réaliser ses œuvres, Papaloko 

entre dans un état hypnotique lors duquel il se 
laisse guider par les esprits. Son œuvre sculpturale 
Ezili Dantò ressemble à un masque de cérémonie 
dont le visage humain, orné de protubérances 
métalliques en forme de pointes, confère à l’objet 
un caractère d’étrangeté. Papaloko a étudié la 
prêtrise catholique romaine avant de trouver une 
pratique spirituelle en accord avec ses racines 
culturelles haïtiennes et caribéennes et de se 
lancer dans une étude approfondie du temple 
Vodoun. En plus de la sculpture, Papaloko crée des 
peintures, des projets éducatifs, des illustrations, 
des panneaux, des peintures murales publiques et 
des compositions texturales dans un style qui 
n’appartient qu’à lui.

Sylvia Berté (née en 1984 à Fort-de-France, 
Martinique. Vit et travaille à Barcelone, Espagne) 

Artiste et bijoutière d’origine martiniquaise, Sylvia 
Berté consacre sa pratique à l’amélioration des 
relations entre les humains et la nature à partir de 
matériaux obtenus de manière responsable. Dans 
son œuvre Untitled, Berté explore le jeu et le 
pouvoir de suggestion des matériaux. Pour créer 
cette collection de minuscules sculptures, Berté a 
soigneusement façonné, comme le font les enfants, 
des cocottes en papier à partir d’un support 
d’argent recouvert d’une patine diaphane. Ici, Berté 
explore les limites entre l’usage et la décoration – 
une dualité qui reflète sa propre identité, dont les 
racines plongent tout autant dans les cultures 
caribéennes que françaises.

Marielle Plaisir (née en 1975 au Havre, Seine-Maritime, 
France. Vit et travaille en Floride du Sud)

Marielle Plaisir combine la peinture, le dessin, les 
installations monumentales et la performance. Son 
œuvre mêle vie et fiction dans des récits 
personnels et historiques issus de son enfance 
caribéenne. Oh! What a mirage! est une 
sculpture-nuage, positionnée autour d’une « île » sur 
fond de ciel bleu clair, imaginaire et ensoleillé. 
L’artiste propose une métaphore visuelle de la 
Guadeloupe et de son histoire, depuis le survol de 
l’île par Charles de Gaulle en 1964 jusqu’aux 
perceptions les plus récentes de la région. Lorsque 
de Gaulle arriva en Guadeloupe et en Martinique, il 
fut accueilli par une population en liesse. Ce qu’il ne 
vit pas dans ce paysage idyllique, ce sont les effets 
de l’histoire sur les habitants de l’île, de l’esclavage 
jusqu’aux mouvements d’émancipation sociale, de 
la négritude jusqu’à la créolité – une évolution 
constante pour les Guadeloupéens et les 
Martiniquais dans leur tentative trouver une place 
dans l’histoire des Caraïbes comme dans un 
paysage mondialisé. Comme son titre le suggère, 
l’œuvre est une illusion exotique, l’idée artificielle 
d’une « bonne » vie alimentée par une machine 
coloniale dont les effets se font encore sentir.

Michelle Lisa Polissaint & Najja Moon 
(Michelle Lisa Polissaint, née en 1991 à Boynton Beach, 
Floride ; Najja Moon, née en 1986 à Durham, Caroline du 
Nord. Vivent et travaillent à Miami, Floride)

Michelle Lisa Polissaint et Najja Moon ont créé ce 
projet dans le quartier de Little Haiti, à Miami, 
comme une réponse créative du tissu social à la 
gentrification du quartier. Les artistes ont utilisé 
des parapluies comme métaphore de la 
gentrification de leur lieu de vie. Inspirés par 
l’omniprésence des parapluies bleus du Design 
District de Miami – créés par une société de 
marketing et distribués gratuitement à la clientèle 
de ce quartier commercial aux loyers exorbitants 
– Polissaint et Moon ont créé leurs propres 
parapluies, cette fois couleur rouge vif. 
Les artistes, qui résident toutes deux à Little Haiti, 
ont offert ces parapluies aux habitants de leur 
propre quartier, comme une invitation à se joindre à 
la lutte contre le surdéveloppement urbain de 
Miami. En nommant l’œuvre d’après un proverbe en 
créole haïtien – « Kay Koule Twonpe Soley, Men Li Pa 
Twonpe Lapl » (soit : l’abri de jardin trompe le soleil, 
mais il ne trompe pas la pluie) – les artistes filent la 
métaphore pour expliquer leur geste. « Tenter de 
réparer un toit qui fuit alors qu’il pleut », 
écrivent-elles, « n’a pas plus d’intérêt que de vouloir 
nettoyer une maison avec des chaussures 
boueuses aux pieds. Ici, le toit, c’est le 
gouvernement local ; la pluie, c’est la gentrification 
effrénée ; la fissure, c’est le capitalisme ; et juste 
en-dessous, ce sont les habitants de Little Haïti qui 
tentent de colmater les fuites. » Who’s The Fool? 
How to Patch A Leaky Roof est une œuvre publique 
in situ que documentent photographies et vidéos. 
Les nouveaux parapluies rouges ont été déposés 
sur les pas de porte de Little Haiti, en commençant 
par les maisons situées sur la route où vivent les 
artistes jusqu’à atteindre toutes les habitations du 
voisinage.

Passage
Raphaël Barontini (né à Saint-Denis, France 1984. Vit 
et travaille à Paris, France) 

Raphaël Barontini crée des installations et des 
assemblages de couleurs vives qui combinent 
images photographiques sérigraphiées, 
impressions numériques et matériaux textiles et  
s’inspirent souvent des représentations de figures 
marginalisées tirées de l’histoire de l’art, de la 
religion et de la culture populaire. Eurydice est une 
oeuvre appartenant à la série Solar Cloaks. Cette 
cape a été créée en écho au film brésilien Orfeu 
Negro (1959), une adaptation contemporaine de la 
tragédie grecque au cœur d’une favela de Rio de 
Janeiro pendant le Carnaval. Toussaint Louverture 
dépeint le héros éponyme de la révolution 
anti-esclavagiste victorieuse de Haïti contre la 
France en 1804. Les capes de Barontini sont ornées 
d’images et de passementeries qui évoquent les 


