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MATTHEW EGUAVOEN EST NE EN 1988 DANS
LETAT D’EDO, AU NIGERIA. IL VIT ET TRAVAILLE
ACTUELLEMENT A LAGOS.

Artiste autodidacte, Matthew Eguavoen fait partie
du mouvement Black Vanguard, une figuration qui
proclame haut et fort ses origines et sa culture ;
influencée par le monde de la mode. Les portraits de
Matthew Eguavoen reflétent sa vision de la société
dans laquelle il vit, notamment a travers une réflexion
sur la famille, 'immigration et les conséquences du
passé colonial.

Eguavoen a fréquenté I'Université de Port Harcourt,
ou il a obtenu un baccalauréat en sciences pour le
génie civil et les structures. Au cours de sa derniére
année a l'université de Port Harcourt, il a décidé de
poursuivre sa passion pour la création artistique
par l'auto-apprentissage, ou il a poursuivi son
développement artistique.

Peintre contemporain a plein temps, il représente
ses sujets figuratifs et de portrait en utilisant une
combinaison de peinture a rlhuile, de peinture
acrylique, de charbon de bois et de crayons
de graphite pour documenter des histoires qui
englobent les émotions et le comportement de sa
muse pour le spectateur de son travail. Eguavoen
utiise son travail pour aborder les opinions
sociétales, économiques et politiques a travers
I'intersectionnalité complexe a laquelle les Nigérians
sont confrontés dans différentes facettes de la vie.
La contrainte de l'idéologie sociétale sur la vie, sur
I'existence humaine et la survie.

En tant gu'artiste, il est profondément préoccupé
par l'impact de son travail sur son environnement
immédiat et le monde en général et c’est pourquoi
les themes de son art sont centrés sur le déséquilibre
sociétal, politique et économique qui s’empare du
bonheur de I'humanité, submergeant I'essence de la
société.

Les ceuvres d’Eguavoen sont présentées dans des
collections d’Afrique de I'Ouest, des Etats-Unis,
d’Europe et d’Amérique du Nord.
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INTERVIEW

FR

TON UTILISATION DE DOUBLES PORTRAITS
DANS CES PEINTURES SEMBLE SUGGERER
UN LIEN AVEC LES ANCETRES. PEUX-TU
EXPLIQUER COMMENT TU DEPEINS CETTE
RELATION ENTRE LES VIVANTS ET LES
ESPRITS, LE PHYSIQUE ET LE SPIRITUEL, ET
SON IMPORTANCE POUR TOI ?

Dans de nombreux portraits de cette exposition, vous
remarquerez deux sujets représentés. Cependant,
dans certains cas, la téte d'un sujet n'est pas
entierement dans le cadre ce qui symbolise un étre
cher perdu, qu’il s’agisse d’'un ami ou d’'un membre de
la famille. A travers 'Afrique, et méme dans le monde
entier, les gens entretiennent souvent des liens
personnels profonds avec ceux qui sont décédeés.
Avec ce choix artistique, je vise a mettre en évidence
le lien que nous entretenons avec les vivants et avec
nos proches décédés. Essentiellement, jexplore
I'intersection des royaumes physique et spirituel,
en particulier en ce qui concerne le partage des
défis et des fardeaux, y compris les expériences
avec la dépression. Pour certaines personnes, il est
plus confortable de se confier a un parent décédé
- qu’il s’lage d’'un pere, d’'une meére, d'un frere ou
d’'un ami - tandis que d’autres préferent se confier
a une personne physiquement présente. Je cherche
a mettre en évidence ce contraste en créant des
ceuvres d’art reflétant les deux expériences.

TON TRAVAIL SE PENCHE SOUVENT SUR
DES THEMES SOCIETAUX, POLITIQUES ET
ECONOMIQUES, METTANT EN LUMIERE
LES INJUSTICES ET LEUR IMPACT SUR LA
CONDITION HUMAINE. AVEC TA DERNIERE
SERIE, TU AS CHOISI D’EXPLORER LE SUJET DE
LA SANTE MENTALE ET LIMPORTANCE D’AVOIR
UN SYSTEME D’ECOUTE ET DE SOUTIEN POUR
FAIRE FACE A LA DEPRESSION. PEUX-TU
EXPLIQUER POURQUOI TU T’ES CONCENTRE
SUR CE PROBLEME PARTICULIER ?

Ma motivation a approfondir ce sujet vient d’'une
expérience personnelle avec la dépression. Jai
observé que ce probleme concerne de nombreuses
personnes en Afrique, et je l'ai particulierement
remarqué a Lagos, car la ville est occupée et pleine
d’agitation. Pourtant, il y a souvent une réticence
a discuter ouvertement de ces questions, ce qui
conduit souvent a souffrir en silence. J’ai rencontré
cela personnellement, en naviguant a travers mes
propres luttes sans demander de soutien.

Ce silence entourant la santé mentale est répandu
non seulement a Lagos, mais aussi a travers le



Nigeria et le continent dans son ensemble. La
recherche d’une thérapie, par exemple, est souvent
stigmatisée ou considérée avec scepticisme. Grace
a mon art, je vise a briser ces barrieres et a susciter
des conversations significatives sur la santé mentale.
C’est un moyen pour moi de plaider en faveur de
louverture et d’encourager les gens a chercher le
soutien dont ils ont besoin.

LA REPRESENTATION DES EXPRESSIONS
FACIALES DANS TES PEINTURES SEMBLE
TRANSMETTRE UN MESSAGE TRES FORT SUR
LA SOCIETE NIGERIANE. PEUX-TU EXPLIQUER
COMMENT TU UTILISES CES ELEMENTS
VISUELS POUR REFLETER LES PROBLEMES
SOCIAUX AINSI QUE LE MESSAGE QUE TU
SOUHAITES PARTAGER ?

Dans mon travail actuel, vous remarquerez que les
expressions des sujets portent un poids de stress
et de tension. Cette représentation reflete la réalité
pour de nombreuses personnes résidant a Lagos,
ou le rythme implacable de la vie et les exigences de
I'agitation quotidienne font des ravages. S’appuyant
sur mes propres expériences et observations, jai
cherché a saisir ce comportement commun - un
comportement qui résonne profondément avec
les luttes et les défis auxquels sont confrontés les
individus dans la ville.

En insufflant ces expressions dans mes peintures,
je vise a créer un impact visuel qui incite les gens
a affronter les dures réalités de la vie a Lagos. Les
expressions faciales usées et fatiguées rappellent
les fardeaux que les gens portent et les ravages que
cela opere sur leur bien-étre mental. Grace a cette
narration visuelle, jespére favoriser une plus grande
compréhension et empathie envers la question de la
santé mentale, en encourageant un dialogue et une
prise de conscience au sein de notre communauté.

LESTITRESDETESCEUVRESPORTENTSOUVENT
DES RECITS PROFONDEMENT PERSONNELS,
SOULIGNANT LA COMPLEXITE DES CONFLITS
INTERIEURS. DES EXEMPLES TELS QUE « THE
SILENCE AFTER THE CONVERSATION », « MY
MIND STILL WONDERS », « LIVING THROUGH
MY OWN THOUGHTS », OU « SELF-REFLECTION
IN THE RESTROOM » EVOQUENT DES
MOMENTS D’INTROSPECTION. CES TITRES
SONT-ILS DESTINES A ENCOURAGER LES
GENS A LINTROSPECTION ET A ENVISAGER
DES SOLUTIONS A LEURS PROPRES DEFIS
PERSONNELS ?

Eneffet, cestitresinvitentles visiteurs ase lancerdans
leurs propres voyages introspectifs et a interpréter les
ceuvres d’art a travers leurs perspectives uniques.
En fournissant ces titres évocateurs, je vise a offrir
aux téléspectateurs un apercu de I'essence de

chaque piece et a les encourager a réfléchir a leurs
propres expériences et émotions. Les titres agissent
comme des panneaux de signalisation, guidant les
visiteurs vers une compréhension plus profonde des
thémes explorés dans I'exposition.

De plus, ces titres permettent aux visiteurs de
former leurs propres liens avec I'ceuvre d’art, ce
qui leur permet de tirer un sens et une signification
personnelles. Plutét que de se fier uniquement a mon
explication, les gens sont habilités a s’engager avec
I'ceuvre d’art a un niveau plus intime, en s’appuyant
sur leurs propres interprétations et expériences. En
fin de compte, mon intention est de créer un espace
de contemplation et de découverte de soi, ou les
visiteurs peuvent explorer leurs mondes intérieurs et
trouver une résonance dans I'ceuvre d’art.

TES PORTRAITS SONT CARACTERISES PAR
DES FIGURES STOIQUES AVEC UN REGARD
PERSISTANT ET INTENSEMENT CONCENTRE,
ETABLISSANT UN SENTIMENT D’INTIMITE ET
DE PROXIMITE AVEC LE SPECTATEUR. PEUX-
TU EXPLIQUER LIMPORTANCE DE CETTE
APPROCHE DANS TON TRAVAIL ?

Je crois fermement au dicton selon lequel « les
yeux sont la fenétre de I'ame ». C’est un aspect
fondamental de mon travail. En dépeignant des
personnages avec des regards percants, je vise a
attirer les spectateurs dans I'essence de I'ceuvre
d’art - pour les inviter a contempler les expériences et
les récits représentés a l'intérieur. Les yeux servent
de conduit, permettant aux visiteurs de se connecter
avec les sujets a un niveau plus profond, d’avoir
de I'empathie pour leurs histoires et d'imaginer les
émotions qu’ils peuvent ressentir.

Cette approche me permet de communiquer
efficacement les histoires, les expériences et les
problemes que je cherche a aborder a travers mes
ceuvres d’art. |l ne s’agit pas seulement de créer
des pieces esthétiguement agréables ; il s’agit plutdt
de favoriser une connexion significative avec le
spectateur et d’évoquer la pensée et I'introspection.
Gréace ala puissance du regard, je m’efforce de créer
des ceuvres d’art qui résonnent avec les spectateurs
sur un plan viscéral et émotionnel.

PEUX-TU DONNER UN APERCU DE TON
PROCESSUS ARTISTIQUE, EN PARTICULIER
DE TA PRATIQUE CONSISTANT A METTRE EN
SCENE DES PROCHES, DES AMIS ET PARFOIS
DES MODELES POUR CREER TES (EUVRES
D’ART ?

Dans ma pratique artistique, jessaie autant que
possible de rassembler des amis et parfois des
modeles pour capturer les émotions spécifiques
que je cherche a transmettre dans mes peintures.



Je les photographie, en utilisant les images comme
références pour mes ceuvres d’art. Cette approche
me permet d’établir un lien personnel avec les sujets
présentés dans mes oeuvres.

En impliquant mes proches et mes amis dans
le processus de création, jinsuffle un sentiment
d’intimité et d’authenticité dans mon travail. Cela me
permet d'imprégner chaque piece d’'une véritable
émotion et d’'une profondeur, car je m’appuie sur
des connexions personnelles et des expériences
partagées. En fin de compte, cette approche
collaborative facilite non seulement le processus
artistigue, mais améliore également la résonance et
I'impact des ceuvres d’art finales.

DANS QUELLE MESURE PENSES-TU QUE LART
PUISSE AGIR COMME UNE PLATE-FORME
POUR INITIER DES DISCUSSIONS SUR LA
SANTE MENTALE ET AFFRONTER LES TABOUS
SOCIETAUX ET LES STEREOTYPES ASSOCIES
AU SUJET ?

Je crois fermement que I'art a un potentiel important
en tant que plate-forme pour aborder de tels sujets.
De nombreux artistes ont tiré parti de leurs ceuvres
pour initier des conversations mondiales, soulignant
'importance de l'art en tant que voix, une voix
qui peut étre particulierement puissante lorsque
d’autres voies sont limitées. Personnellement,
jai constamment utilisé l'art pour susciter des
discussions, sensibiliser aux probléemes que je
rencontre quotidiennement et aborder des sujets
qui me tiennent a cceur. C’est crucial parce que l'art
ne devrait pas simplement exister pour lui-méme ;
il devrait s’efforcer d’avoir un impact significatif et
d’inciter a un changement positif dans le monde.

QUELMESSAGESOUHAITES-TUTRANSMETTRE
?

Je veux simplement exprimer ma gratitude pour
la réception positive de mon art. Etre témoin de
I'impact de linitiation de ces discussions, méme
dés l'ouverture de I'exposition, a été extrémement
gratifiant. Cela souligne l'importance d’aborder le
sujet de la santé mentale. La création d’ceuvres
sur ce sujet difficile est essentielle, c’est le point
de départ et le carburant nécessaires pour aider
toujours plus de gens a avoir cette conversation et a
ne pas I'éviter.



« LLart a une capacité unique a évoquer des emotions, a provoquer
la pensée et a remettre en question les normes. Lorsquil
est utilisé correctement, il peut servir doutil puissant pour le
changement et offrir des solutions aux innombrables obstacles
auxquels nous sommes confrontés dans le monde d'aujourd’hui. »






THE GROUND

THAT
HOLDS US:
WRESTLING

WITH
EXISTENCE,
BELONGING,

AND THE
UNSEEN

TEXTE PAR
MATTHEW EGUAVOEN

Ce corpus d’'ceuvres est une exploration visuelle
de la tradition sénégalaise du laamb, une forme
de lutte traditionnelle, utilisée comme métaphore
des luttes plus larges auxquelles les Africains
sont confrontés dans leur vie quotidienne.

A travers cette série, je cherche & mettre en
lumiére la résilience, la force et la détermination
des peuples africains alors qu’ils évoluent dans un
monde qui marginalise souvent leurs voix, leurs
histoires et leurs contributions. Le laamb n’est pas
seulement un sport ; c’est un rituel culturel, une
performance identitaire et un témoignage de I'esprit
indomptable d’un peuple. De la méme maniere, les
combats quotidiens des Africains — qu'il s’agisse
des inégalités systémiques, de [I'effacement
culturel ou de I'exploitation économique — ne sont
pas simplement des luttes pour survivre, mais
des actes de résistance et de réappropriation.

Lceuvre s’ancre profondémentdans le symbolisme du
laamb. Les lutteurs, vétus de tenues traditionnelles,
leurs corps recouverts d'une terre sacrée
scintillante, incarnent a la fois la force physique et
spirituelle. Larene devient un microcosme de la
scéne mondiale, ou les Africains se battent pour
affirmer leur place, leur dignité et leur humanité.
Chaque piéce de cette série capture la tension, le
mouvement et I'énergie du combat, mais aussi les
moments plus silencieux de préparation, de réflexion
et de communauté qui I'entourent. Ces instants nous
rappellent que la lutte n'est pas solitaire ; elle est
collective, intergénérationnelle et profondément liée



alaterre, ala culture et a I'histoire qui la nourrissent.

J'utilise un mélange de médiums — peinture
et photographie — juxtaposés a des moments
de calme et de vulnérabilité afin de souligner la
dualité de la condition humaine et de créer une
narration stratifiée qui témoigne de la complexité
de l'expérience africaine. Les textures de mon
travail évoquent le sable et la terre craquelée de
I'aréne de lutte, symbolisant a la fois la dureté de la
lutte et le terreau fertile d’ou nait la résilience. Les
couleurs sont vibrantes et audacieuses, reflétant
la vitalité et la créativité des cultures africaines,
tandis que des tonalités plus sombres évoquent
le poids des défis historiques et contemporains.

Cette série est également un appel a I'action et une
célébration. Elle invite les spectateurs a reconnaitre
les forces systémiques qui perpétuent les inégalités et
ahonorer la force de celles et ceux qui résistent. Dans
le méme temps, elle célebre la beauté, la puissance
et l'ingéniosité des cultures africaines, qui continuent
de prospérer malgré des siecles d’oppression. The
Ground That Holds Us: Wrestling with Existence,
Belonging, and the Unseen est un hommage aux
lutteurs dans I'aréne comme aux combattants dans
les rues, aux réveurs et aux batisseurs, aux ancétres
et aux générations futures. C’est un rappel que la lutte
pour trouver sa place ne concerne pas seulement
la survie : elle parle de transformation, de libération
et d'une foi inébranlable en un monde meilleur.

A travers cette ceuvre, jespére inspirer le dialogue,
I'empathie et la solidarité. Je veux que les spectateurs
se reconnaissent dans les lutteurs, qu'ils ressentent
le poids de leurs combats et le triomphe de leurs
victoires. Par-dessus tout, je souhaite que cette série
affirme que la lutte pour sa place n’est pas vaine : elle
témoigne de la puissance durable de 'esprit humain
et des liens indestructibles de la communauté.



THE DANCE OF DEFIANCE, 2025
Acrylique et huile sur toile

70x60 cm / 28x24 in




THE UNYIELDING STANCE, 2025
Acrylique et huile sur toile

130x100 cm / 51x39 in



GLORY IN THE DUST, 2025
Acrylique et huile sur toile

130x100 cm / 51x39 in



VUE D’EXPOSITION /
Are We Going Somewhere or Just Going, group exhibition, AFIKARIS Gallery, Paris, France
July 2025

Photo credit: © Studio Vanssay



THE RITUAL OF RECLAMATION, 2025
Acrylique et huile sur toile

Panneau gauche /
76x61 cm / 30x24 in

Panneau droit /
70x60 cm / 28x24 in







UKHURHE

TEXTE PAR
MICHAELA HADJI-MINAGLOU

FR

A travers des visages a I'expression grave et au
regard percant, Matthew Eguavoen dresse un por-
trait de la société nigériane. Mis en scene dans
un intérieur familier, ses modéles se font le miroir
des problématiques sociales. Cette nouvelle sé-
rie d’ceuvres, rassemblées sous le titre Ukhurhe,
évoque la dépression et regrette que la santé men-
tale ait longtemps été - et continue d’étre — négligée,
stigmatisée et invisibilisée sur le continent africain.
Chaque image porte une histoire intime et laisse
transparaitre la complexité des guerres internes
propres a chacun. Derriére ces portraits se cache
'expérience de l'artiste, lui-méme concerné, et té-
moin d’un mal-étre global installé parmi la jeunesse.

Dans une quéte de paix intérieure et de soutien pour
surmonter ses angoisses, Matthew Eguavoen s’est
intéressé a la culture de la région d’Edo d’ou il est
originaire. Son peére lui a ainsi parlé de I'ukhurhe.
Baton de bois gravé, représentant les ancétres de
la famille, il unit le monde physique au monde spiri-
tuel, connectant les vivants aux esprits. Commandé
par le fils ainé a la mort de son pere, il leur per-
met de rester en contact, le défunt pere devenant le
médiateur aupres des ancétres. Matthew Eguavoen
inspire a renouer avec les traditions pour répondre
a la souffrance et trouver la voie de I'apaisement.

Dans le calme de I'espace d’exposition, les person-
nages d’apparence impassible fixent ceux dont le
regard les dévisage, laissant deviner leurs inquié-
tudes, dans un appel a I'aide silencieux. Sur la toile,
on ne peut voir le visage de ceux qui ont quitté les
vivants pour rejoindre les esprits. Ces double por-
traits attestent de la connexion avec les ancétres
- matérialisée dans l'objet de I'ukhurhe qui cléture
I'exposition au sein d’un autel. Celui-ci est formé de
trois ukhurhes - montrant le cycle naturel des gé-
nérations qui se succedent les unes aux autres - et
d’'objets d'offrande. Communément, lorsque le fils
ainé confie ses préoccupations devant 'autel fami-
lial, il s’en détache, car elles appartiennent désor-
mais aux ancétres. Matthew Eguavoen voit en cette
pratique la version traditionnelle des thérapeutes
occidentaux. Ainsi, surmontée de la mention « My
Family’s Therapist » et invitant les visiteurs a prendre
place sur la chaise qui lui fait face, l'installation en-
courage a partager sa douleur si ce n’est avec les
vivants, au moins avec les esprits, pour la soulager.

Lexposition Ukhurhe souligne limportance d’un
systéme d’écoute et de soutien - physique comme
spirituel - pour surmonter la dépression. La peinture
de Matthew Eguavoen insiste sur les relations fortes
entre les individus et comment ces liens humains -
familiaux ou amicaux - comme spirituels, ménent a la
guérison par la libération de la parole, rompant avec
les tabous et les préjugés liés a la santé mentale.



VUE D’EXPOSITION / EXHIBITION VEW
Ukhurhe, Solo exhibition, AFIKARIS Gallery, Paris, France
March 2024

Photo credit © Studio Vanssay




MY MIND STILL WONDERS, 2022
Acrylique et huile sur toile

Acrylic and oil on canvas

130x100 cm / 51x39 In




IN THE END NOTHING AND EVERYTHING MATTERS, 2023
Acrylique et huile sur toile

Acrylic and oil on canvas

120x182 cm / 47x72 in







IN THE END NOTHING AND EVERYTHING MATTERS, 2023
Acrylique et huile sur toile

Acrylic and oil on canvas

120x182 cm / 47x72 in




EGBE OKPA II, 2023
Acrylique et huile sur toile
Acrylic and oil on canvas
70x61 cm / 27x23 in

EGBE OKPA I, 2023
Acrylique et huile sur toile
Acrylic and oil on canvas
70x61 cm / 27x23 in







A SHOULDER TO LEAN ON, 2023
Acrylique et huile sur toile

Acrylic and oil on canvas

130x100 cm / 51x39 in




COMFORTING SILENCE, 2023
Acrylique et huile sur toile
Acrylic and oil on canvas
130x100 cm / 51x39 in




LEAN ON ME, 2023
Acrylique et huile sur toile
Acrylic and oil on canvas
130x100 cm / 51x39 in
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| STILL HAVE FAITH IN THE MIDST OF EVERYTHING, 2023
Acrylique et huile sur toile

Acrylic and oil on canvas

160x120 cm / 63x47 in




YOUR PRESENCE BRINGS PEACE, 2023
Acrylique et huile sur toile

Acrylic and oil on canvas

160x120 cm / 63x47 in




NOTHING NEW UNDER THE SUN, 2023
Acrylique et huile sur toile

Acrylic and oil on canvas

130x100 cm / 51x39 in




IN THE END NOTHING AND EVERYTHING MATTERS, 2023
Acrylique et huile sur toile

120x182 cm / 47x72 in



M7 FAMILY THERAPIST




EGBE OKPA

TEXTE PAR
MICHAELA HADJI-MINAGLOU

Les portraits de Matthew Eguavoen mettent en
scéne ses réflexions sur la société nigériane. Il y
explore tour a tour des problématiques sociales,
économiques et politiques a travers le regard de
ses modéles. Sa nouvelle série d’oeuvres pré-
sentée dans I'exposition Egbé Okpa plonge cette
fois-ci les visiteurs dans lintimité d’un couple.

Egbé Okpa qui signifie « une famille » en langue
Edo - langue parlée notamment dans la région
d’Edo au sud-ouest du Nigeria dont est originaire
l'artiste - refleéte le caractere autobiographique de
'ensemble. Matthew Eguavoen en a élaboré la nar-
ration en écho a la naissance de son premier enfant.
Il'y projette ainsi son expérience de jeune pere. Il
y questionne la parentalité et I'impact de ce boule-
versement sur le couple. Comment était la vie avant
? Comment passe-t-on de deux a trois ? Comment
nos responsabilités comme nos priorités sont revues
de maniere définitive et irréversible ? Egbé Okpé dé-
voile des portraits intimes en nous plongeant dans
la confidence de moments de partage en famille.

Matthew Eguavoen prolonge la tradi-
tion des portraits de famille. Historiguement,
plébiscités par les personnalités historiques, poli-
tiques, membres de I'aristocratie et bourgeois - du
portrait de I'infante Marguerite par Diego Velazquez
aux Epoux Arnolfini de Jan Van Eyck - ils repré-
sentent les individus dans leur intérieur et exposent
les liens qui les unissent. lls inscrivent la famille
dans I'Histoire et sont I'étendard de sa réussite so-
ciale et économique. lls saluent son importance en
exhibant ses richesses et sa stabilité. Dans la méme
lignée, la composition des portraits de Matthew
Eguavoen est évocatrice. En plongeant ses per-
sonnages dans le confort d’'un décor domestique,
il montre la place centrale gu’occupe I'enfant dans
ce nouveau trio. Il illustre de ses pinceaux com-
ment I'harmonie du couple est modifiée, comment
la descendance devient un nouveau pilier de I'équi-
libre familial. C’est désormais cette petite fille qui
montre la direction de son doigt tendu. C’est elle qui
arbore, dans le fond sur un cadre photo, des ailes
d’ange. C’est elle qui attire I'attention au premier
plan. C’est elle qui régit dorénavant la vie familiale.

Les toiles de Matthew Eguavoen rappellent I'enjeu
et 'impact de la parentalité - en écho aux mots de
Emanuele Coccia : « Etre mére (ou pére) signifie
savoir migrer de corps en corps, laisser migrer ce
moi qui est arrivé en nous d’ailleurs, vers d’autres
destins et d’autres formes de vie. » Etre parent :
c’est se décentrer, c’est penser a son enfant avant
de penser a soi. Matthew Eguavoen scénarise et



met en exergue les différents duos qui se dessinent
au sein de la relation familiale, les complicités qui
se créent tout comme les liens qui les unissent.

C’est ainsi que la galerie de crypto-portraits que
propose Matthew Eguavoen s’articule autour de l'ar-
rivée de son enfant. En reflétant son ressenti face
a sa paternité nouvelle, il y instille 'idée que deve-
nir pére a changé sa conception du monde et son
rapport au couple. Il expose une vision franche et
personnelle de la paternité. Ses portraits aux ex-
pressions neutres et aux regards percants laissent
place a l'interprétation. S’il sont teintés de tendresse,
ils témoignent parfois d’'un certain baby blues ou la
parentalité s’accompagne de son lot de question-
nements et de doutes. lls suivent ainsi les étapes
auxquelles Matthew Eguavoen a lui-méme éte
confronté dans son parcours : des difficultés qu'il
a finalement surmontées a sa fierté d'étre pére.
Les titres de ses ceuvres - Behind Every success-
ful Adam ; lyaniwura (Mother is as precious as
gold) - refletent I'importance de la figure féminine
: compagne et mére - aussi précieuse que lor.

Alors que le portrait de famille traditionnel a été
relayé par la photographie, le démocratisant en le
rendant accessible a tous - notamment a travers
la photographie de studio - Matthew Eguavoen
s'inspire lui-méme de clichés de mode dont il
change le contexte. Il induit de cette maniére une
certaine proximité entre ses modeles et le pu-
blic et rappelle les moments de partage et la fier-
té capturés dans les studios photo qui ont répandu
et fait la renommée de la photographie africaine.

Avec Egbé Okpéa, Matthew Eguavoen signe un en-
semble personnel et intime, amenant le specta-
teur au cceur de ses émotions, sur les pas de sa
propre expérience. Comme toujours dans la pein-
ture de lartiste, la mode revét une place centrale,
mettant en scene des personnages sculpturaux
dans un décor a l'esthétique léchée parfaitement
maitrisée. Ainsi, I'art de Matthew Eguavoen, s’il
est ancré dans une tradition classique du portrait,
s’'inscrit dans la Black Vanguard, cette figuration
qui prébne haut et fort ses origines et sa culture ;
influencée par I'univers de la mode. Sous ses pin-
ceaux, l'art, la mode et les questions de société
fusionnent, se faisant le reflet de sa génération.
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WE WORK SHIT OUT, 2021
Acrylique et huile sur toile
Acrylic and oil on canvas
125x182 cm / 49x72 in









MOM AND HER TREASURED QUEEN, 2021
Acrylique et huile sur toile

Acrylic and oil on canvas

122x185 cm / 48x73 in




SHE CAME WITH ADDITONAL POUNDS, 2021
Acrylique et huile sur toile

Acrylic and oil on canvas

120x120 cm / 47x47 in







CONVERSATIONS WE MUST HAVE, 2022

Acrylique et huile sur toile
120X180 cm / 47x71 in




| MADE MY HOME HERE, 2022
Acrylique et huile sur toile
Acrylic and oil on canvas
130x100 cm / 51x39 in




YOU HAVE MY ATTENTION, 2022
Acrylique et huile sur toile

Acrylic and oil on canvas

130x100 cm / 51x39 in




STEPPING OUT IN A MINUTE, 2022
Acrylique et huile sur toile

130x100 cm / 51x39 In



AMIDST THE DIVIDE, 2022
Acrylique et huile sur toile

150x181 cm / 59x71 in




« Je crois fermement que les yeux sont la fenétre de I'ame.
C’est un aspect fondamental de mon travail. En repréesentant
des personnages avec des regards percants, je vise a attirer
les spectateurs dans I'essence de I'oceuvre d’'art - a les inviter a
contempler les expériences et les récits représentés a l'intérieur. »
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