




ÀTRAVERS CE QU’ON APPELLERA 
une photographie de « déplacement », 
Steeve Bauras via Kaputt Photo nous 

entraîne entre lieu et non lieu....
Entre Graffs et tags, Steeve Bauras nous pro-
pose la série Gratt’ ...
Ils «  grattent  » leur passage à même les fe-
nêtres vitrées… Une pulsion d’existence, un 
besoin de se définir ? Pourquoi les «  Grat-
teurs » prennent le métro pour support ? Cela 
peut-être vu comme une destruction du bien 
public, du vandalisme... Pourquoi laisser son 
empreinte? Qu’est-ce qui génère cette forme 
de langage ou de non-langage qui dépasse le 
verbe et toute autre expression entendue, at-
tendue pour s’inscrire comme autant d’injures 
en rupture avec la norme... 
Des questions sociales, politiques et esthé-
tiques sont là au rendez vous par la prise en 
charge de la photographie qui devient un mode 
opératoire de déplacement, ici dans le métro, 
moyen de transport. La photographie devient elle 
même transport de divers langages. 
Dans un lieu de passage: de personnes, d’idées, 
de concepts, de publicités, de marges... 

Un non-lieu, en même temps, impersonnel et ano-
nyme. Le métro comme nouveau support pour 
dire ou simple « égotrip »: volonté d’exister dans 
un monde unipersonnel, et laisser sa trace...

Les photographies de Steeve Bauras vien-
nent s’inscrire dans le monde urbain comme 
un écho, un pied de nez à ce qui se voit sans 
se voir, dérange sans déranger. En réinstallant 
les photographies de vitres balafrées en 4x3m 
dans les stations de métro ou dans la rue il ne 
fait plus qu’une simple photographie, mais un 
véritable objet pour  dire, pour regarder à nou-
veau. Une nouvelle écriture sur les murs, de 
nouvelles inscriptions, une relecture du pay-
sage quotidien.
Il se déplace et déplace encore, déplace les 
discours, les sous-entendus, notamment en 
photographiant Birkenau. Une grande photo-
graphie? Une affiche? Un encart « Voyage »?
Un simple paysage paisible ou inquiétant se 
dévoile sous les coups de brosse de l’afficheur 
que l’artiste emploie à monter son image. Un 
format qui s’impose type affichage publicitaire, 
toute la dimension historique est déplacée... 
Ses photographies peuvent gêner par leurs as-
pects emblématiques, par leurs absences de ré-
férences évidentes à un contexte géopolitique, 
social, culturel, économique, par leurs seules 
focalisations sur leur propre réalité brute. 



Il produit une image symbole à l’esthétisme quasi théâtral : devant nous se dresse un 
paysage ou juste une scène. En bref, ce que l’on peut noter chez Steeve Bauras ce 
sont des images qui se veulent abouties mais qui ne font pas le jeu d’un marché pour 
mieux l’indexer, qui ne fait pas le jeu du discours sur l’histoire pour revenir à la réalité 
de l’histoire ainsi la seule esthétique tient lieu d’éthique, de constat.
Prise de territoires !

Steeve Bauras nous déplace nous-même dans nos imaginaires, nos 
habitudes, nos préalables... L’image fait fi de toute inscription, tout car-
tel, elle est là, seule, livrée dans sa réalité la plus nue. Elle n’est plus 
véritablement indicielle, elle s’évade de la « white cube », elle devient 
son propre signe, son propre langage et son sens n’a d’autres histoires 
que celles qu’elle vient questionner en nous.
Ces images ouvrent d’autres territoires mémoriels, sensoriels, 
imaginaires... Un nouveau réel vient participer de notre paysage visuel 

par écho. Il vient pour ainsi dire arracher le réel par petits bouts avec 
son appareil photo et le réinjecter dans notre quotidien pour mieux le 
murmurer sinon le crier. Il capture des moments, des lieux, puis déplace 
ces territoires en échappant à l’usage traditionnel de la photographie, 
tout en y appliquant sa technique. La photographie nous la rencontrons 
toute surprenante, mystérieuse...
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ATADJA QUANT À LUI, inscrit son corps 
dans le monde urbain, cet artiste que 
l’on peut dire « performer » se déplace 

de lieu en lieu questionnant l’anonymat de l’être 
baigné dans la foule. Quand est-il lorsque le moi 
est emmailloté dans le voile de la foule déferlan-
te ou immobile? Cette question se pose d’autant 
plus dans les métropoles ou autres mégalopoles 
où l’on oubli trop vite les individus en perte d’in-
dividualité et en errance. Lui, c’est une errance 
active dans laquelle il se projette empruntant à 
la fois à une couche sociale rompue à l’urgence 
ses actes de débrouilles et à l’inverse se charge 
aussi des extras d’une société hyper standar-
disée. Il interroge les gestes quotidiens et plus 
largement pose la question du regard de l’Autre 
sur  soi. La fragilité des uns face au regard des 
autres. Il met en scène en plein dans le vivant un 
« théâtre de la relation » renvoyant à notre être 
au monde en correspondance avec tant d’histoi-
res singulières.
Il se penche sur les rires du monde, ses peurs, 
ses tabous, sa xénophobie, les principes d’ici, les 
manières d’ailleurs, aussi prend t-il apparence 
multiple pour confronter le regard des passants 
tantôt portant un masque bleu, blanc, rouge 

dans le métro, tantôt en robe de mariée dans la 
rue. Il emprunte à la mode, et plus globalement 
à son entour ses signes, ses manies, ses rictus, 
ses visages. Il questionne par ces codes forts de 
leurs criants renvois, les limites de l’étonnement, 

les frontières de l’ignorance de l’autre, l’attention 
qu’il accorde ou pas. Il continue ses déplace-
ments questionnant tout la fois le corps dans sa 
réalité immédiate, sociale, refoulée, rêvée. 
-« Alors à quoi ça rime ? » 
Est-ce une distraction de plus dans le métro, 
dans le bus, dans les rues ? Non! Il n’élève pas 
la voix, n’interpelle pas, il ne fait pas la quête 
sinon une forme d’enquête en quête de sens, de 
vivant, d’expression, de l’humain. Et à l’image 
des photographies de Steeve Bauras sa seule 
présence se veut déplacement dans nombres 
de questionnements sur le fonctionnement de 
nos sociétés où l’oubli de l’autre en bien des cir-
constances appauvrie bien des possibles quant 
à une « poétique de la relation » comme l’énonce 
Edouard Glissant. En se déplaçant Atadja alors, 
espère laisser trace d’audace, d’utopie, voire de 
rires régénérateurs. Il fait plus que son propre 
cirque, il ouvre un espace à la projection de soi 
et de l’autre au monde. 
Il inscrit son propre corps dans le corps de dif-
férents mondes, il parcours l’histoire même de 
l’art et inscrit ses performances au sein d’autres 
performances, dans la rencontre. Une volonté 
manifeste d’encrer sa démarche dans le réel.
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