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EVA OBODO EST NE AU NIGERIA EN 1963.
IL EST UN ARTISTE VISUEL QUI TRAVAILLE
LA PEINTURE, LA SCULPTURE ET LES
TECHNIQUES MIXTES. IL VIT ET TRAVAILLE A
NSUKKA, AU NIGERIA.

Il se concentre sur la fibre et le charbon de bois
en tant que médiums conceptuels, créant des
peintures en relief et des sculptures autonomes a
partir de processus d’emballage, de ficelage et de
regroupement. En incorporant des matériaux mis
au rebut tels que le charbon de bois et la fibre de
jute, Obodo crée des récits visuels qui évoquent
les structures sociopolitiques et économiques
complexes qui encadrent la culture contemporaine.

Les ceuvres au charbon de bois d’Obodo font
référence aux questions de ressources naturelles
et de développement au Nigeria, tandis que ses
ceuvres en fibre utilisent des fils de nylon qui
sont noués, roulés et enveloppés pour créer
des métaphores visuelles colorées. Ensemble,
elles évoquent les liens entre les individus
et leurs relations sociales tissées dans un
contexte économique et politique, reliées par la
communauté, la nation et '’économie mondiale
par le biais du commerce de biens et d’idées.

Eva Obodo est titulaire d’'une maitrise et d’'un
doctorat du département des beaux-arts et
des arts appliqués de l'université du Nigeria, a
Nsukka, et enseigne actuellement la sculpture et
I'éducation artistique dans cette méme université.
Il était auparavant chargé de cours a I'école
polytechnique de I'Etat de Benue, a Ugbokolo,
ou il a enseigné lhistoire de I'art, la sculpture
et le dessin pendant plusieurs années avant de
rejoindre l'université du Nigeria.
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INTERVIEW

TES (EUVRES TRANSFORMENT DES
MATERIAUX DU QUOTIDIEN EN OEUVRES
D’ART. QU’EST-CE QUI T’ATTIRE DANS CES
MATERIAUX, ET COMMENT FACONNENT-
ILS TES RECITS ?

Je travaille avec plusieurs matériaux : la jute,
la fibre, le tissu, le charbon et parfois le bois.
Mais le charbon et la jute sont au cceur de ma
pratique ; ils sont profondément liés a mon
histoire personnelle et a mon identité culturelle.

Le charbon et son équivalent, le charbon de
bois, me fascinent. Tous deux viennent de la
terre ; tous deux sont du carbone, brilent et
produisent de I'énergie. Le charbon de bois nait
des restes du bois consumé par le feu, tandis
que le charbon minéral est fagonné par le temps
a partir de matiére organique enfouie durant des
siecles. Lun nait du feu, l'autre de l'attente, et
pourtant, ils partagent la méme substance. Dans
mon travail, le charbon de bois tient souvent lieu
de charbon minéral ; il me permet d’explorer
des questions liées a I'extraction, a I'exploitation
et aux paradoxes de la richesse naturelle.
L'économie africaine dépend encore largement
des ressources naturelles ; mais a qui profitent-
elles réellement ? Sont-elles une bénédiction ou
une malédiction ?

Avec le temps, l'idée de la mine de charbon
est devenue une métaphore centrale. Je viens
d’Enugu, une région miniere du Nigeria, et mon
péere a travaillé dans les mines. Lhistoire du
charbon est donc aussi une histoire familiale,
faite de labeur, de difficulté et de survie.

La jute, quant a elle, est entrée dans mon
travail pendant mon master, lorsque El Anatsui
— qui était mon directeur de recherche — m’a
encouragé a explorer les matériaux de mon
environnement immédiat. Il m’a rappelé que
je ne pouvais pas raconter I'histoire d'un lieu
auquel je n’étais pas connecté. Et le tissu, en
particulier, me fascinait pour sa signification
sociale et symbolique. Ici, le textile fait partie
du quotidien : il définit l'identité, marque les
cérémonies et reflete la hiérarchie sociale. La
maniére dont une personne s’habille te



renseigne sur qui elle est, d'ou elle vient et
quel est son réle dans la communauté. La jute,
bien qu’elle soit aussi un tissu, porte une autre
connotation. Elle est associée au commerce
et a 'économie d’exportation ; on I'utilise pour
emballer des produits comme le cacao ou le
riz. Pour moi, elle représente le commerce,
'échange et la marchandisation de la vie. La
jute et le charbon deviennent ainsi des ponts
entre le personnel et le collectif, entre I'histoire
et la réalité contemporaine.

PEUX-TU DECRIRE TON PROCESSUS
ARTISTIQUE ET TA RELATION AVEC CES
MATERIAUX QUE TU UTILISES ?

Je considere mes ceuvres a la fois comme des
sculptures et des tapisseries. Je travaille souvent
avec des fils d’aluminium — certains neufs,
d’autres récupérés de moteurs électriques — et
avec des plaques d’'impression ayant porté des
images industrielles. Je traite ces matériaux au
feu pour en modifier la couleur et la texture.

Chaque chose possede une voix, chaque
matiére murmure son propre langage. Mon réle,
en tant qu’artiste et enseignant, est d’écouter,
de laisser la matiere révéler sa puissance. Cette
liberté d’expérimenter, de se laisser guider par
elle, reste essentiel a ma pratique.

DANS TES OEUVRES LES MORCEAUX DE
CHARBON SONT ENVELOPPES DE FIL DE
FER. PEUX-TU NOUS EN DIRE PLUS SUR
CETTE SYMBOLIQUE ?

Chaque morceau de charbon est enveloppé
individuellement, presque comme un cadeau.
Ce geste est intentionnel. Il attire I'attention sur
chaque fragment et lui confére une valeur, tout
en cachant quelque chose. Il invite le spectateur
a s’interroger sur la raison de cet emballage :
s’agit-il de colis destinés a I'exportation ? De
cadeaux ? Ou de pots-de-vin ? Cette ambiguité
reflete la maniére dont les ressources nationales
sont souvent gérées : dans le secret ou la
corruption.

Lacte d’attacher est trés important pour moi.
C’est une métaphore de la retenue, du soin,
mais aussi de la tension. J'utilise parfois des

fils colorés (rouges, bleus, cuivrés) chacun
porteur d’'une tonalité émotionnelle. Le bleu
évoque la sérénité et l'espoir ; le rouge,
lurgence ou lavertissement. A travers ces
matériaux, jexplore les contradictions de notre
environnement ; la coexistence de la beauté et
de la lutte, de la résilience et de I'exploitation.

CETTE NOTION D’UNITE, QUI REVIENT
SOUVENT DANS TON TRAVAIL, S’INSPIRE
DU CONCEPT IGBO « IGWE BU IKE » QUI
SIGNIFIE « LA FORCE DANS LUNITE ».
COMMENT CELA INFLUENCE-T-IL TA
CREATION ?

Oui, c’est un concept Igbo puissant et
fondamental, qui soutient que les individus sont
plus forts lorsqu’ils sont unis. Dans mon travalil,
chague morceau de charbon est considéré
comme un individu, mais il ne trouve sa véritable
signification qu’en se joignant aux autres.Seul,
c’est un fragment ; ensemble, ils forment un tout
cohérent. Cette idée de force collective reflete a
la fois la maniere dont je compose mes ceuvres
et ma vision de la sociéteé.

Luli, lart traditionnel Igbo de la peinture
corporelle, m’inspire aussi profondément.
Historiguement, les femmes utilisaient les motifs
uli— symboles du soleil, de la lune ou des étoiles
— pour communiquer des idées sur la vie et la
communauté. Pour moi, ces symboles relient
le passé au présent. lls portent une mémoire
ancestrale et montrent que la tradition n’est pas
figée ; elle évolue a travers la réinterprétation.

LCECOLE DE NSUKKA EST RECONNUE
POUR SA PHILOSOPHIE CENTREE SUR LA
COMMUNAUTE. COMMENT REUSSIS-TU A
AFFIRMER TA VOIX PERSONNELLE DANS
CE CONTEXTE COLLECTIF ?

A Nsukka, sous linfluence d’artistes comme
Uche Okeke et El Anatsui, on nous encourageait
a revenir a nos racines — a regarder en nous-
mémes et a dialoguer avec nos cultures et nos
matériaux autochtones. Lidée, c’est que I'art ne
devient vraiment significatif que s’il nait de ton
environnement et de ta propre histoire.



« Raccommoder et assembler sont des gestes de guérison : ils
reparent les blessures que I'histoire a laissées ouvertes. lls font
écho a ma réflexion plus large sur ce qu’il faut pour réparer le tissu
déchiré des communautes. »



Pour moi, cela signifiait, dans un premier
temps, revisiter I'histoire de mon pére, mineur,
et explorer comment des matériaux comme le
charbon et la jute pouvaient parler de réalités
sociales et culturelles de maniére plus large.
Chaque artiste venant du cercle de Nsukka
développe sa propre voix, mais ce qui nous
relie, c’est cette conviction commune : I'art doit
pousser a partir de I'expérience vécue.

El Anatsui insistait toujours sur le fait que
l'originalité vient de la connaissance de soi. Tu
peux utiliser différents matériaux ou techniques,
mais ta vision doit rester claire et enracinée
dans ton identite.

LA REPETITION ET LA MODULARITE SONT
AU CCEUR DE TON LANGAGE VISUEL. QUE
SYMBOLISENT CES TECHNIQUES ?

La répeétition est a la fois une technique et une
philosophie. Les gestes de nouer, d'attacher et
d’envelopper se répétent, mais chacun porte
sa propre signification. Dans la culture Igbo,
la facon dont on noue quelque chose peut
exprimer une intention ou une émotion. C’est
pourquoi je préfére attacher plutét que coller :
cela porte la trace humaine, le rythme du soin et
de la patience.

Envelopper, c’est a la fois cacher et révéler. Cela
suscite la curiosité. Quand j'enveloppe la jute ou
le charbon, je veux que le spectateur s’engage
non seulement avec ce qu’il voit, mais aussi avec
ce qu’il ne voit pas ; qu’il imagine ce qui pourrait
se trouver a l'intérieur. C’est une réflexion sur le
mystére, le secret et la révélation.

PEUX-TU EXPLIQUER LE TITRE QUI A
ETE CHOISI POUR LEXPOSITION : AND
WE HIRED A CARPENTER TO PATCH THE
CLOTH?

Lexposition porte le titre d'une de mes ceuvres
créée en 2024. Cette piece propose une autre
facon de voir les choses. Quand on regarde
attentivement, on se rend compte que beaucoup
de choses autour de nous ne fonctionnent pas
comme elles le devraient. Cette inversion est
volontaire : elle parle de la maniere dont le

savoir-faire peut étre détourné ou mal orienté, et
de la fagon dont les systéemes échouent souvent
a remplir leur réle. Pour moi, ces scenes
deviennent des métaphores des conditions
sociales et économiques plus larges.

Quand je pense a la commercialisation, je pense
a des pays comme le mien, qui ont exporté
du charbon pendant des générations. Ce qui
semblait au départ une bénédiction peut, a bien
des égards, devenir une forme d’exploitation :
des personnes, des ressources, de I'espoir.

Au départ, je pensais appeler I'exposition
Threading the Needle (“Enfiler I'aiguille”). Ce
titre évoquait I'idée de réparation, de guérison,
d’unification des fragments. Mais en travaillant
avec la galerie et en réunissant toutes les piéces
pour I'exposition, il est devenu clair que And We
Hired a Carpenter to Patch the Cloth (Et nous
avons engagé un charpentier pour recoudre le
tissu) reflétait mieux les connexions entre les
ceuvres et le theme central de la réparation, a la
fois littérale et métaphorique. Beaucoup de ces
oeuvres comportent des coutures, des gestes
de réparation, des liens entre des éléments
disparates.

Pour moi, I'exposition exprime le désir de
rassembler et de maintenir un lien — entre
les personnes, les histoires et les mondes —
malgré les tensions qui tendent a les séparer.
Cela illustre les répercussions de confier des
responsabilités importantes a des personnes
inadaptées. Pour reprendre I'expression « des
carrés dans des ronds » qui traduit bien la
maladresse et les difficultés engendrées par un
tel décalage.

LCEUVRE RUSH HOUR A ETE REALISEE
ENTRE 2017 ET 2025. QUELLE EST
LINSPIRATION DE CETTE PIECE ?

Tout a commencé avec limage d’une grille
urbaine dense : a travers ses fils, ses
mouvements, ses enchevétrements. Quand
je pense a des villes comme Lagos ou New
York, je vois des flux infinis de personnes et de
marchandises, toujours en mouvement, comme
une fourmiliere qui s’agite dans les rues.



La piéce refléte cette agitation humaine : nos
effortsconstantspourfairecirculerlavie,résoudre
les problemes, faire croitre les économies. Et
pourtant, plus on essaie de “réparer” les choses,
plus on crée de complications. C’est un cycle de
construction et de déconstruction.

Lceuvre utilise des paquets enveloppés, des
feuilles d’aluminium, des fils recyclés et des
plaques d’impression pour évoquer le commerce
et la circulation. Mais ces “paquets” sont aussi
des métaphores de la survie, du désir de réussir,
de consommer, d’appartenir. Cette oeuvre
ressemble a la carte d’'une ville traversée de
rivieres, de frontieres, de murs invisibles — la
géographie d’'un monde agité et fragile.

EN DEHORS DE TON HISTOIRE
PERSONNELLE, QUELLES SONT LES
SOURCES D’INSPIRATION QUI TE
NOURRISSENT ?

Travailler pendant des années avec El Anatsui a
été une expérience marquante. J’ai vu comment
sa pratique a évolué, de petites ceuvres vers des
installations monumentales, et cela m’a appris
que la transformation est possible si tu restes
engagé.

Quand je lui ai demandé s’il était problématique
de travailler dans des styles différents — comme
mes pieces en jute et celles en charbon, tres
distinctes — il m’a répondu que non, tant que la
vision reste cohérente. Ce conseil ne m’a jamais
quitté. Ce n’est pas le matériau qui compte, mais
le message.

Je trouve aussi beaucoup d’inspiration dans
'observation des autres artistes et dans la vie
quotidienne. Pour moi, I'art, c’est explorer et
imaginer, découvrir sans cesse de nouvelles
facons de parler du monde qui nous entoure.
Ce processus me procure une joie immense.






AND WE RHIRED

A CARPENTER

TO PATCH THE
CLOTH

ET NOUS AVONS ENGAGE UN CHARPENTIER
POUR RECOUDRE LE TISSU

TEXTE PAR
IHEANYI ONWUEGBUCHA

Eva Obodo compte parmi les artistes nigérians
qui ont profondément marqué la scéne
contemporaine en expérimentant des matériaux
inattendus pour la sculpture. Son travail, réalisé
principalement a partir de charbon, de fil de
cuivre et d’aluminium, interroge a la fois la nature
de ces matiéres autant que leur portée. A travers
elles, il aborde des questions liées a I'Afrique
contemporaine et aux héritages persistants du
colonialisme extractif.

Par un patient travail de ficelage et d’'assemblage
du charbon de bois — matériau dont les
propriétés chimiques, physiques et symboliques
rappellent celles du charbon de houille —
Obodo revisite I'histoire de I'extraction miniére
en Afrique. Les ceuvres présentées a la galerie
AFIKARIS évoquent les conséquences sociales
et environnementales des économies fondées
sur I'extraction : I'exploitation du travail, la fragilité
de la main d’oeuvre et les formes de précarité
qui en découlent dans le monde contemporain.

Ce rapport a la matiére lui est profondément
intime. Le pére d’Obodo était mineur a Enugu,
dans I'est du Nigeria. Il a survécu au massacre
de 1949, lorsque les autorités coloniales
britanniques ont tiré sur des mineurs en greve
; un épisode tragique qui a contribué a éveiller
le mouvement indépendantiste nigérian.
Pour confronter cet héritage industriel et ses
répercussions, Obodo choisit de travailler le
charbon, qu'il lie a l'aide de fils de cuivre et
d’aluminium. Dans Pickman, présentée dans
cette exposition, il rend hommage aux mineurs
d’Enugu, mais aussi a ceux de tout le continent,
qui continuent a descendre sous terre pour
extraire les minéraux rares destinés a alimenter
nos technologies et nos modes de vie. A travers
ces oeuvres, il nous invite a réfléchir au colt
humain et écologique de [I'exploitation des
combustibles fossiles et des terres rares, mais
aussi a la déforestation et aux ravages liés au
commerce du charbon.

Le caractére minutieux et répétitif de sa pratique
rend hommage a la valeur du travail manuel.
Dans ses sculptures en relief,



Obodo expérimente la forme, la densité et la
disposition du charbon, qu’il transforme en un
langage plastique. Entouré d’'assistants, il trie
les fragments, les nettoie, les purifie, pour les
faire passer du statut de combustible a celui
de matiére d’art. Ces fragments sont ensuite
patiemment liés selon des trames verticales et
horizontales, ponctuées d’éclats d’acrylique,
de fils d’aluminium colorés ou de bandes de
canettes recyclées, qui apportent a la surface
un rythme visuel et des nuances subtiles.

Dans Iatelier d’Obodo, le geste de tisser,
d’envelopper, de lier devient métaphore. C’est
une maniéere de recoudre les plaies de I'histoire,
de reconnecter symboliquement ce qui a été
fragmenté. Son travail releve autant d’une
pratique de réparation que d’une méditation
sur la mémoire et la survie. Obodo voit dans
les matériaux une forme d’esprit, une capacité
a raconter. En les écoutant, il laisse le charbon
porter la meémoire d’histoires entremélées
d’exploitation, de résilience et d’espoir.

Le titre de [lexposition, And We Hired a
Carpenter to Patch the Cloth (« Et nous avons
engagé un charpentier pour recoudre le tissu
»), incarne cette philosophie. Il exprime a la
fois la spontanéité et lironie qui traversent
la vie quotidienne en Afrique et la démarche
esthétique de l'artiste. Limage absurde d’'un
charpentier réparant un vétement souligne a
la fois la dérision des systémes défaillants et
la créativité de celles et ceux qui, malgré tout,
trouvent des manieres de les rafistoler.

La métaphore du « raccommodage » traverse
'ensemble de son ceuvre : elle évoque une
guérison fragile, faite d’actes imparfaits de soin
et d’attention. Dans Rush Hour, une composition
dense figurant la ville et son chaos, Obodo capte
I'énergie fébrile des métropoles africaines, cette
volonté obstinée de “réparer comme on peut”,
selon I'expression populaire nigériane We dey
patch am. Certains fragments de charbon sont
mémeenveloppéscommedesprésents:ungeste
de préservation autant que de dissimulation, qui
questionne la valeur, I'échange, et la mémoire.
Ainsi, a travers ses gestes, Obodo transforme
des matériaux associés a la destruction en
espaces de contemplation et de renaissance.

Le parcours d’Eva Obodo témoigne d’une
recherche constante. Son travail sur le charbon,
amorcé en 2008, prolonge une pratique
commencée avec le métal et le béton, puis
le bois gravé de signes et de mots — autant
d’étapes qui ont nourri sa réflexion sur la matiére
et sa capacité a dire I'histoire.

Son ceuvre s’inscrit dans la continuité de I'école
de Nsukka, fondée a I'Université du Nigeria,
ou Obodo enseigne aujourd’hui la sculpture.
Héritiere de la philosophie moderniste de la
Synthése Naturelle, cette tradition artistique —
portée par des figures telles que Uche Okeke,
Obiora Udechukwu et El Anatsui — relie l'art
moderniste postcolonial du XXéme siécle a la
création contemporaine africaine du XXléme.
En prolongeant cette lignée, Obodo démontre
comment la matiere elle-méme peut devenir
langage, mémoire et acte de résistance.



AND WE HIRED A CARPENTER
TO PATCH THE CLOTH




NO LONGER AT EASE, 2025
Charbon de bois, fil d’aluminium émaillé, plaque d’'impression recyclée, acrylique

147x106x2 cm / 58x42x1 in






MELTDOWN, 2024
Charbon de bois, fil d’aluminium émaillé, plaque d'impression recyclée, acrylique

117x90x2 cm / 46x35x1 in






EXHIBITION VIEW
And We Hired a Carpenter to Patch the Cloth, AFIKARIS Gallery, Paris, France
November 2025

Photo credit: Studio Vanssay



SCRIPT II, 2022
Charbon de bois, acrylique, fil de cuivre et d’aluminium, tissu

140x180x3 cm / 55x71x2 in






MELTDOWN, 2024
Charbon de bois, fil d’aluminium émaillé, plaque d'impression recyclée, acrylique

117x90x2 cm / 46x35x1 in












PICKMAN, 2025
Charbon de bois, fil de cuivre et d’aluminium émaillé, acrylique

96x165x4 cm / 38x65x2 cm



MUSE [, 2017
Charbon de bois et émail métallique

128x230x2 cm / 50x91x1 in






« Les étres humains sont en constante évolution, influences par leur environnement,
leurs désirs, leurs peurs. Avec Muse |, je voulais saisir cet état silencieux et réflechi
— une forme qui pense, évolue, attendant de prendre forme. »



Charbon, chutes de fil de cuivre et d’aluminium

CROSSES TOO MANY TO CARRY, 2017

97x213x8 cm / 84x38x3 in






EXHIBITION VIEW
Ce que nous donne la terre (What the Earth Glves US), AFIKARIS Gallery, Paris, France
July 2023

Photo credit : Sudio Vanssay



« Chaque chose a une voix — chaque matériau murmure sa propre vérité. Mon
role, en tant qu'artiste et enseignant, est de tendre l'oreille, de me laisser guider,
et de laisser chaque substance révéler son potentiel. C’est dans cette liberté
d’expérimenter, dans ce dialogue intime avec les matériaux, que prend vie le récit de
ma pratique. »



GOOSE AND GOLDEN EGG I, 2021
Charbon de bois, fil de cuivre et d’aluminium, acrylique, bois

117x264x7 cm / 46x104x3 in



PARCELS, 2024
Charbon de bois, fil de cuivre et d’aluminium, acrylique, tempera

94x83x7 cm / 37x33x3 in



SERIOUS BUSINESS, 2020
Charbon de bois, fil de cuivre et d’aluminium, plaque d'impression usagée

91x90x5 cm / 36x35x2 in






PATCH AND TEAR, 2024
Charbon de bois, fil de cuivre et d’aluminium émaillé, plaque d’'impression

148%x96x4 cm / 58x38x2 in



A S St S

MEMORY, 2022
Charbon, chutes de fil de cuivre et d’aluminium

200x99x4 cm / 79x39x2 in






« Aujourd’hui, nos différences sont trop souvent instrumentalisées pour nous diviser.
A travers mon travall, je m’interroge : pouvons-nous retrouver la force et la beauté de
la diversité ? »



BLUES, 202

Jute, fil de tissu

Jute, cloth thread
336x191x10 cm/ 132x75x4 in



LAST ELECTION RESULT, 2023
Jute, tissu, fil

Jute, cloth, thread

144x120x18 cm / 57x47x7 in



DAMASK CURTAIN 11, 2024

Tissu et fil

Cloth and thread

108x214x10 cm / 43x84x4 in
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