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d’art contem
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Loto-Q

uébec et le C
asino de C

harlevoix saluent le talent  
des artistes de ce 39

e sym
posium

, et invitent les visiteurs  
à voter en grand nom

bre pour le prix C
oup de cœ

ur du public. 

Loto-Q
uébec est heureuse de contribuer à la vitalité du  

m
ilieu des arts visuels québécois depuis plus de 40 ans. 

Le C
asino de C

harlevoix rend accessible à sa clientèle  
près de 50 œ

uvres de la C
ollection Loto-Q

uébec. 
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iroirs, 1994, verre, plom
b et alum

inium
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M
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Pavillon Jacques St-G
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blay du M
A
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27, rue A
m

broise-Fafard

H
eures d’ouverture

O
pening H

ours

D
u m

ercredi au dim
anche, de 12 h à 17 h 

en présence des artistes
W

ednesday through Sunday, from
 12 p.m

. to 5 p.m
.; 

artists w
ill be present

D
es guides assurent l’anim

ation auprès du public 
de l’ouverture à la ferm

eture.
G

uides provide anim
ation w

ith the public 
from

 opening to closing tim
e.
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R
A

Y
M

O
N

D
E

 A
P

R
IL

 Présidente d’honneur / H
onorary President

BIO
 Raym

onde A
pril vit et travaille à M

ontréal,  
où elle a enseigné la photographie à l’U

niversité 
C

oncordia de 1985 à 2019. Photographe et artiste,  
elle est reconnue depuis la fin des années 1970  
pour sa pratique m

inim
aliste inspirée du quotidien,  

au confluent du docum
entaire, de l’autobiographie  

et de la fiction. Son travail a fait l’objet d’im
portantes 

expositions individuelles au C
anada et à l’étranger,  

et figure au sein des principales collections  
publiques canadiennes.

D
ÉM

A
R

C
H

E A
R

TISTIQ
U

E Je travaille l’espace  
entre les im

ages autant que les im
ages elles-m

êm
es.  

Les raisons qui m
e font associer les im

ages entre  
elles relèvent de l’expérience artistique, du non-dit ; 
m

es choix form
els sont intuitifs ; lorsque je groupe  

les im
ages, cela s’apparente à l’écriture. Je ne m

e suis 
jam

ais définie com
m

e une photographe docum
entaire, 

car je m
’intéresse tout autant aux fictions contenues 

dans les im
ages qu’à la réalité qui leur donne 

naissance ; cependant, je reconnais à m
es im

ages  
un côté descriptif qui fait d’elles des reflets indéniables 
de leur espace-tem

ps géographique et culturel. Je suis 
heureuse que m

on travail soit ainsi situé, inscrit m
êm

e, 
dans la société québécoise dont il est issu ; qu’il l’exprim

e 
et la représente.

BIO
 Raym

onde A
pril lives and w

orks in M
ontréal, w

here she 
taught photography at C

oncordia U
niversity from

 1985 to 2019. 
A

s a photographer and artist, since the late 1970s she has been 
recognised for her m

inim
alist w

ork w
hich draw

s on everyday 
life at the intersection of docum

entary, autobiography and 
fiction. H

er w
ork has been the subject of m

ajor solo exhibitions 
in C

anada and abroad, and can be found in the principal 
C

anadian public collections.

A
RTISTIC

 PRA
C

TIC
E  I w

ork in the space betw
een im

ages  
as m

uch as I do on the im
ages them

selves. The reasons I bring 
im

ages together has to do w
ith the artistic experience, w

ith  
the unspoken. M

y form
al choices are intuitive; w

hen I group 
im

ages, it is sim
ilar to w

riting. I have never defined m
yself as  

a docum
entary photographer, because I am

 interested as 
m

uch in the fictions contained in the im
ages as in the reality 

out of w
hich they arose. N

evertheless, I credit m
y im

ages w
ith 

a descriptive side w
hich m

akes them
 undeniable reflections of 

their geographical and cultural space-tim
e. I am

 happy that 
m

y w
ork is situated, one m

ight even say inscribed, in this w
ay 

in Q
uébec society, out of w

hich it arises, and that it expresses 
and represents this society.

© Marie-Christine Simard

Le Sym
posium

 international d’art contem
porain de Baie-Saint-Paul 

est très heureux d’accueillir l’artiste Raym
onde A

pril, à titre de 
Présidente d’honneur, pour son édition Le tem

ps et les choses.

The International Sym
posium

 of C
ontem

porary A
rt of Baie-Saint-Paul, 

is pleased to w
elcom

e artist Raym
onde A

pril as its President of  
H

onour for its 2021 edition Tim
e and Things.

Raym
onde A

pril, U
ne m

ouche au paradis, 1988, suite d’épreuves argentiques (extrait).  
Photo : avec l’aim

able concours de l’artiste

Raym
onde A

pril, Zoo (photo prise par H
enri A

pril ca 1960). im
pression au jet d’encre, extrait du M

onde des im
ages, 

1999, suite de 72 im
pressions au jet d’encre. Photo : avec l’aim

able concours de l’artiste
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début du 20
e siècle, deux m

ouvem
ents concurrents 

des avant-gardes se côtoyaient en parcourant chacun 
leur chem

in parallèle et de façon parfois poreuse : les 
« ducham

piens » (ready-m
ades, dada, surréalistes, etc.), 

ancêtres des artistes contem
porains, et les m

odernes 
(C

ézanne, Picasso, jusqu’à Jackson Pollock ou aux 
A

utom
atistes ici). C

e chevauchem
ent illustre parfaitem

ent 
ce dont Foucault nous entretenait dans son ouvrage ; 
deux tendances concurrentes dans une m

êm
e ère 

historique qui se superposent. D
ès le début du 20

e siècle 
et jusqu’à m

aintenant, les artistes ont poursuivi leurs 
itinéraires respectifs à travers dissensions ou associations 
de courants, de m

édium
s, de disciplines et d’esthétiques.

N
ous vivons actuellem

ent une période charnière de 
l’histoire de l’art. Les canons de l’art traversent une 
m

utation sans précédent qui engage des pratiques 
num

ériques et des dém
arches non occidentales.  

Les pratiques se m
étissent et s’entrecroisent ou 

s’approprient les unes les autres, non sans frictions  
et questionnem

ents ontologiques. 

Pourquoi ne pas transposer le m
odèle foucaldien  

aux cultures autres qu’occidentales ? N
ous pourrions 

extrapoler la définition de Foucault en y incluant  
le tem

ps et les choses des pratiques artistiques de 
diverses cultures à l’échelle de la planète, dont celles 
des Prem

iers Peuples des A
m

ériques.

L’art est un travail du tem
ps, sur le tem

ps. En anglais, 
l’expression tim

e-based m
edia définit la vidéo, le ciném

a, 
la perform

ance, le spoken w
ord, les arts m

édiatiques 
et num

ériques, de m
êm

e que les arts de la scène et les 
arts de l’éphém

ère. D
ans les disciplines plus « concrètes » 

et pérennes com
m

e la peinture, le dessin, la sculpture et 
l’installation, le processus de création jusqu’à l’œ

uvre 
achevée est aussi affaire de tem

ps. Le tem
ps est une 

denrée rare et finie. Tem
pus fugit, les tem

ps courent, 
nous som

m
es pressés par les échéances et par les 

calendriers d’une vie trépidante et agitée. U
ne vie où les 

conflits publics et privés sont incessants et où la m
ort 

guette constam
m

ent ; une vie où les m
aladies se tiennent 

à l’affût m
algré les progrès de la science. N

ous devenons 
chronophobes craignant de m

anquer de tem
ps pour 

tout accom
plir, faire les choses, pour ne pas oublier, 

pour pouvoir observer la prochaine génération qui 
pourrait sauver le m

onde des catastrophes annoncées.

Pour cette dernière année de m
on m

andat à la direction 
artistique, pourquoi ne pas fusionner courants et 
disciplines de l’art contem

porain, pourquoi ne pas 
envisager de jouer avec le tem

ps et les choses où, les 
artistes en dialogue avec les visiteurs, échafauderaient 
cet enjam

bem
ent de périodes historiques et d’objets 

de l’art, à travers le w
ork-in-progress que sym

bolise  
le Sym

posium
.

D
ans cette édition 2021, nous rendons hom

m
age à  

la m
ém

oire de Jean-C
laude Rochefort, critique d’art, 

galeriste et artiste, disparu tragiquem
ent en 2010. N

atif 
de Saint-H

ilarion, Jean-C
laude avait rédigé une thèse 

de doctorat intitulée Ruines et m
étéores, faisant foi de 

son attachem
ent et de son am

our pour la région de 
C

harlevoix, m
ais aussi de sa passion pour l’art hors des 

sentiers battus. D
ans cet ouvrage im

m
ense, rigoureux  

et poétique, il présentait la preuve que l’art peut faire 
bouger les m

ontagnes et le paysage, insérés au creux 
de l’A

stroblèm
e de C

harlevoix. C
e sont quatre-cent-

m
illions d’années qu’il réinterprétait à travers un parcours 

en art contem
porain, avec l’apport du tem

ps et des 
choses de l’art et de la nature.

Sylvie Lacerte, PhD
 

D
irectrice artistique, SIA

C
BSP

A
vant d’entrer dans le vif du sujet, une m

ise en contexte 
s’im

pose. C
ette édition du Sym

posium
, qui devait être 

présentée en août 2020, fut annulée en raison de la 
pandém

ie. N
ous revenons donc cette année, avec  

une fougue renouvelée, en vous proposant la m
êm

e 
thém

atique, Le Tem
ps et les choses et tous les artistes 

qui avaient été sélectionnés pour l’édition 2020.  
La thém

atique, prend tout son sens cette année puisque 
le tem

ps qu’il a fallu pour traverser cet évènem
ent 

planétaire, nous a dem
andé patience et espoir, et la 

rend d’autant plus prégnante. Les choses, justem
ent, 

ne seront peut-être pas revenues à la norm
ale. Le 

deviendront-elles jam
ais ? O

n ne peut s’im
aginer que 

tout sera com
m

e avant et il en sera de m
êm

e pour 
certaines des activitiés du Sym

posium
. Les choses ont 

changé avec le tem
ps, m

ais l’art nous revient enfin et il 
sera toujours là, quelle que soit la form

e qu’il prendra.

Le tem
ps et les choses paraphrase l’ouvrage de 

M
ichel Foucault, Les m

ots et les choses, qui conserve 
toute son actualité cinquante-cinq ans après sa parution 
en 1966. D

ans ce texte fondateur, Foucault a élaboré 
un précepte sur l’origine des périodes historiques en 
O

ccident, de la Renaissance à notre ère.  Le philosophe 
et historien avançait que les périodes de l’histoire ne se 
découpaient pas en tranches nettes et finies dans la 
ligne du tem

ps chronologique, qu’elles ne se term
inaient 

pas de façon abrupte d’une ère à l’autre, m
ais qu’un 

chevauchem
ent s’insinuait plutôt, tel un palim

pseste 
tem

porel suscitant une transition progressive se 
déroulant sur une durée de 50 à plus de 100 ans. 

À
 l’instar de Les m

ots et les choses, Le tem
ps et les 

choses pourrait évoquer de m
anière im

agée l’entrela-
cem

ent des genres et des disciplines d’aujourd’hui en 
arts visuels et la dilatation du tem

ps, particulièrem
ent 

m
arquante en tem

ps de pandém
ie. Par exem

ple, au 

© Jules Cloutier Lacerte

1. C
’est m

oi qui souligne.
2. Jean-C

laude Rochefort, Ruines et 
m

étéores (2004), thèse de doctorat, 
U

niversité du Q
uébec à M

ontréal,  
p. 81, volum

e I.

LE
 TE

M
P

S 
E

T 
LE

S
 C

H
O

S
E

S

39
e SY

M
P

O
S

IU
M

 
IN

TE
R

N
A

TIO
N

A
L 

D
’A

R
T C

O
N

TE
M

P
O

R
A

IN
 

D
E

 B
A

IE
-S

A
IN

T-PA
U

L

« Si l’on conçoit des expositions avec des idées, 
de l’im

agination, des souvenirs, de la volonté 
ou du vouloir, des intentions plus ou m

oins 
m

anifestes, de petites et grandes utopies,  
une som

m
e de propositions et une variété 

d’attitudes artistiques, on ne les construit 
jam

ais qu’avec de l’espace et un bon tem
po. 

La bonne distance entre les choses et le tem
ps

1, 
alloués à leur réception, et nécessaires à leur 
com

préhension, sem
blent être deux données 

fondam
entales qui entrent dans l’élaboration 

d’une exposition [ou d’un sym
posium

]  
d’art contem

porain
2. »  

Jean-C
laude Rochefort, Ruines et m

étéores, 2004.

4

Sylvie Lacerte entam
e la troisièm

e et dernière année de son 
m

andat à titre de D
irectrice artistique du Sym

posium
 international 

d’art contem
porain de Baie-Saint-Paul. D

e juillet 2019 à la fin 
décem

bre 2020 elle a occupé le poste de C
onservatrice de l’art 

québécois et canadien contem
porain au M

usée des beaux-arts 
de M

ontréal. À
 ce titre elle a organisé la prem

ière exposition solo 
de M

anuel M
athieu - Survivance dans un m

usée en A
m

érique 
du N

ord. D
e janvier à m

ai 2021, elle fut com
m

issaire invitée,  
toujours au M

BA
M

, pour les expositions personnelles de C
aroline 

M
onnet - N

inga M
ìnèh et de Yann Pocreau - Les im

perm
anents. 

Sylvie siège égalem
ent com

m
e adm

inistratrice au D
om

aine Forget 
de C

harlevoix depuis 2018. Elle a agi à titre de com
m

issaire 
indépendante d’expositions en art contem

porain, possède 
plusieurs publications à son actif à l’échelle nationale et 
internationale. Elle a aussi livré nom

bre de conférences  
au C

anada et à l’étranger.
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1. M
y em

phasis.
2. Jean-C

laude Rochefort, Ruines et 
m

étéores, vol. 1, doctoral dissertation 
(M

ontréal: U
niversité du Q

uébec  
à M

ontréal, 2004), 81.

exam
ple, in the early tw

entieth century tw
o concurrent 

avant-garde m
ovem

ents existed side by side, each 
follow

ing its parallel path in a som
etim

es porous m
anner: 

the “D
ucham

pians” (the ready-m
ades, D

ada, Surrealists, 
etc.), the ancestors of contem

porary artists; and the 
m

oderns (C
ézanne and Picasso, and right up to Jackson 

Pollock and the A
utom

atists in Q
uebec). This overlapping 

is a perfect illustration of w
hat Foucault spoke about in 

his book: tw
o concurrent tendencies overlapping w

ithin 
the sam

e historical period. From
 the early tw

entieth 
century until today, artists have follow

ed their respective 
itineraries by dissenting from

 or associating w
ith currents, 

m
edia, disciplines and aesthetics.

W
e are currently living through a transitional period in 

the history of art. A
rtistic canons are being transform

ed 
as never before, in w

ays involving digital and non- 
W

estern practices. A
rtistic practices are hybridising 

and criss-crossing or appropriating one another,  
not w

ithout friction and ontological concerns.

W
hy not transpose Foucault’s m

odel to non-W
estern 

cultures? W
e could extrapolate Foucault’s definition 

and include in it the tim
e and things of the artistic 

practices of diverse cultures around the w
orld, including 

the cultures of First N
ations peoples in the A

m
ericas.

A
rt is a w

ork of tim
e, on tim

e. The expression tim
e-based 

m
edia defines video, film

, perform
ance, the spoken w

ord, 
m

edia and digital art, the stage arts and ephem
eral art. 

In the m
ore “concrete” and enduring arts, such as 

painting, draw
ing, sculpture and installation, the creative 

process, up to the com
pleted w

ork, is also a question of 
tim

e. Tim
e is a rare and finite com

m
odity. Tem

pus fugit, 

tim
e flies: w

e hurry to m
eet deadlines and the schedules 

of a hectic and frantic life. A
 life in w

hich the conflict 
betw

een public and private is never ceasing and in 
w

hich death constantly lies in w
ait; a life in w

hich illnesses 
keep vigil despite scientific progress. W

e are becom
ing 

chronophobes, fearing that w
e w

ill not have enough 
tim

e to accom
plish everything, to do things, to not forget, 

to be able to observe the next generation, w
hich could 

save the w
orld from

 its foretold disasters. 

For this final year of m
y m

andate as artistic director, 
w

hy not m
erge contem

porary art currents and 
disciplines? W

hy not plan on playing w
ith tim

e and 
things in a w

ay in w
hich artists, in dialogue w

ith visitors, 
devise this crossover of historical periods and art 
objects through the w

ork in progress sym
bolised by 

the Sym
posium

?

In this 2021 edition, w
e pay tribute to the m

em
ory of 

Jean-C
laude Rochefort, an art critic, art dealer and 

artist w
ho passed aw

ay tragically in 2010. Born in 
Saint-H

ilarion, Jean-C
laude w

as the author of a 
doctoral dissertation entitled Ruines et m

étéores, 
w

hich attested to his love for and attachm
ent to the 

C
harlevoix region, but also to his passion for art off 

the beaten path. In this im
m

ense, rigorous and poetic 
w

ork he dem
onstrated that art can m

ove m
ountains 

and the landscape, introduced into the hollow
 of the 

C
harlevoix C

rater. H
is w

ork reinterpreted eighty m
illion 

years through a journey across contem
porary art, 

w
ith the help of the tim

e and things of art and nature. 

Sylvie Lacerte, Ph.D
. 

A
rtistic D

irector, SIA
C

BSP

Before getting into the heart of the topic, it is necessary 
to set the stage. This edition of the Sym

posium
, w

hich 
should have taken place in A

ugust 2020, w
as cancelled 

because of the pandem
ic. W

e are thus back this year 
w

ith renew
ed ardour and an event organised around 

the sam
e them

e, Tim
e and Things, and w

ith all the 
artists w

ho had been selected for the 2020 edition. 
This them

e has added m
eaning this year because the 

tim
e it took to get through this global event required 

patience and hope, m
aking it even m

ore vital. Things, 
precisely, w

ill perhaps not have returned to norm
al. 

W
ill they ever? It is hard to im

agine that everything w
ill 

be as before, and the sam
e w

ill be true for som
e of 

the Sym
posium

’s activities. Things have changed w
ith 

tim
e, but art returns to us finally and it w

ill alw
ays be 

there, w
hatever form

 it takes. 

Tim
e and Things paraphrases M

ichel Foucault’s book 
Les m

ots et les choses (published in English as The O
rder 

of Things) w
hich, fifty-five years after its publication,  

in 1966, rem
ains as relevant as it alw

ays w
as. In this 

foundational text, the philosopher and historian Foucault 
developed a precept on the origin of historical periods  
in the W

est, from
 the Renaissance to today. H

e proposed 
that historical periods do not carve up into sharp and 
com

pleted sections in a chronological tim
eline, that 

eras do not end abruptly, but rather that they overlap, 
like a tem

poral palim
psest, giving rise to a gradual 

transition unfolding over a period of fifty to one 
hundred years.

Like Les m
ots et les choses, Tim

e and Things could 
vividly evoke the intertw

ining of genres and disciplines 
today in the visual arts and the dilation of tim

e. For 

TIM
E 

A
N

D
 

TH
IN

G
S
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W
hile exhibitions are conceived w

ith ideas, 
im

agination and recollections, w
ith w

ill or 
determ

ination, w
ith m

ore or less m
anifest 

intentions and great or sm
all utopias and a 

sum
 of propositions and a variety of artistic 

postures, they are alw
ays only ever constructed 

w
ith space and a good tem

po. The right 
distance betw

een things and tim
e

1 allotted  
to their reception, w

hich is necessary for  
them

 to be understood, appear to be tw
o 

fundam
ental qualities w

hich enter into the 
elaboration of an exhibition [or a sym

posium
] 

of contem
porary art. 

Jean-C
laude Rochefort, Ruines et m

étéores, 2004. 2

6
7

Sylvie Lacerte is beginning the third and final year of her 
m

andate as A
rtistic D

irector of the Sym
posium

 international 
d’art contem

porain de Baie-Saint-Paul. From
 July 2019 to the 

end of D
ecem

ber 2020 she occupied the post of C
urator of 

Q
uebec and C

anadian C
ontem

porary A
rt at the M

ontreal 
M

useum
 of Fine A

rts (M
M

FA
). In this capacity she organized 

the first solo exhibition solo of the w
ork of M

anuel M
athieu, 

Survivance, in a N
orth A

m
erican m

useum
. From

 January to  
M

ay 2021, she w
as guest curator, also at the M

M
FA

, for solo 
exhibitions of the w

ork of C
aroline M

onnet, N
inga M

ìnèh, and 
Yann Pocreau, Im

perm
anencies. Sylvie has also served as a 

m
em

ber of the board of directors of the D
om

aine Forget in 
C

harlevoix since 2018. She has organized several exhibitions  
of contem

porary art as an independent curator and has 
several publications to her nam

e both at hom
e and abroad. 

She has also lectured w
idely in C

anada and internationally.
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TH
O

M
A

S
 C

O
R

R
IV

E
A

U
 N

é à Sainte-Foy (Q
uébec), vit et travaille à Brom

ont (Q
uébec). / Born in Sainte-Foy 

(Q
uébec), lives and w

orks in Brom
ont (Q

uébec). w
w

w
.thom

ascorriveau.com

© François Boucher

BIO
 Thom

as C
orriveau est un artiste visuel 

m
ultidisciplinaire qui travaille notam

m
ent avec le 

dessin, la peinture et le film
 d’anim

ation. Ses œ
uvres 

sont exposées au Q
uébec et à l’étranger. C

orriveau  
a réalisé une quinzaine d’œ

uvres d’art public. Il est 
professeur à l’École des arts visuels et m

édiatiques de 
l’U

niversité du Q
uébec à M

ontréal et co-fondateur de 
G

rupm
uv, un laboratoire de recherche-création dédié 

au dessin et à l’im
age en m

ouvem
ent dans les 

pratiques artistiques contem
poraines.

D
ÉM

A
RC

H
E A

RTISTIQ
U

E Thom
as C

orriveau s’intéresse 
à la transposition des m

ouvem
ents de la danse à travers

le travail du dessin, de la peinture et de l’im
age im

prim
ée. 

C
’est dans ses film

s d’anim
ation et ses projets com

por-
tant des im

ages en m
ouvem

ent que cette recherche 
trouve son aboutissem

ent le plus fécond. L’artiste explore
la possibilité de donner une présence charnelle à l’im

age 
anim

ée, en développant une relation étroite entre  
les m

ouvem
ents représentés du corps dansant et le 

bougé du dessin et de l’anim
ation. C

ette exploration 
l’am

ène à développer des structures répétitives et 
fragm

entées, telles que des boucles d’anim
ation, 

entrecroisées et recom
posées sans relâche. 

PRO
JET D

ans son projet, Thom
as C

orriveau souhaite 
porter son attention à l’inscription du tem

ps dans l’im
age

peinte anim
ée. Il com

pte produire de deux à trois 
séquences anim

ées de quelques secondes (de 10 à  
15 secondes chacune), en vue de créer des boucles 
d’anim

ation. C
es im

ages seront peintes en utilisant  
un procédé de rotoscopie, à partir de la projection 
d’im

ages extraites de séquences vidéo. C
ela donnera 

lieu à une production intensive de peintures sur papier, 
qui seront, d’une part, num

érisées pour générer les 
boucles d’anim

ation et, d’autre part, déployées au 
m

ur pour form
er de grands ensem

bles, révélant la 
m

atière de l’im
age anim

ée en devenir. L’artiste veut 
expérim

enter plus particulièrem
ent autour de la m

ise en 
espace des deux types d’im

age, fixe et en m
ouvem

ent,  
pour rendre tangible une expérience singulière de la 
peinture. C

ela visant à rejoindre l’idée d’une absorption 
dans la contem

plation du tableau.

JE
N

N
IF

E
R

 A
LLE

Y
N

 N
ée à Lausanne (Suisse), vit et travaille à M

ontréal (Q
uébec). / Born in Lausanne 

(Sw
itzerland), lives and w

orks in M
ontréal (Q

uébec). jenniferalleyn.com

BIO
 À

 sa sortie de l’université, Jennifer A
lleyn parcourt 

le m
onde, cam

éra au poing, avec La C
ourse 

D
estination M

onde. Plus tard, elle rem
porte le prix de 

la C
onfédération internationale des ciném

as d’art et 
d’essai (C

.I.C
.A

.E.) à C
annes avec le film

 C
osm

os. 
Parallèlem

ent, elle développe une pratique plastique 
qui intègre la vidéo, la photographie et l’installation. 
En 2011, elle présente une prem

ière installation au 
M

usée des beaux-arts de M
ontréal dans le cadre de 

l’exposition collective Big Bang. En 2018, elle lance son 
prem

ier long m
étrage Im

petus, convoquant le 
ciném

a-vérité et la fiction. 

D
ÉM

A
RC

H
E A

RTISTIQ
U

E A
rtiste m

ultim
édia, cinéaste et 

auteure, Jennifer A
lleyn puise dans sa double form

ation  
universitaire en ciném

a et en arts visuels pour réaliser 
des œ

uvres qui dialoguent avec le m
édium

. Form
ée 

en docum
entaire, elle accueille la notion d’archivage, 

de conservation et d’exam
en dans son travail, pour 

transcender l’idée poétique. A
u fil de sa recherche se 

tisse une tram
e sensible qui explore l’état d’être et ce 

qui le fait agir. Ses œ
uvres plastiques ém

anent d’un 
glanage perm

anent d’im
ages et de m

ots pour traduire 
le heurt paradoxal entre l’expérience hum

aine, 
profonde et transform

atrice, et l’incapacité à la 
m

ettre en m
ots.

PRO
JET A

vec le C
atalogue des traces, Jennifer A

lleyn 
prolonge son exploration de la perte et du deuil en se 
tournant vers ce qui survit. À

 partir d’entretiens réalisés
auprès de nouveaux arrivants, l’artiste a établi une liste 
«d’objets laissés derrière

». Porteurs de m
ém

oire, m
ais 

devenus inaccessibles, ces objets sont issus du quotidien. 
Le projet vise à restituer ces objets, avec le dispositif 
du cabinet de curiosités. A

lleyn souhaite inviter les 
C

harlevoisiens à identifier un objet de la liste dont ils 
peuvent trouver un équivalent dans leur m

aison et à  
le prêter à l’artiste afin qu’il soit intégré à l’installation. 
D

es capsules audio contenants les récits de nouveaux 
arrivants et de résidents de C

harlevoix, autour de 
l’objet abandonné, s’ajoutent à la partie visuelle  
de l’installation. L’idée de provoquer une rencontre 
interculturelle autour d’objets fam

iliers et com
m

uns 
laisse entrevoir l’occasion d’échanges enrichissants.

BIO
 U

pon com
pleting her university studies, Jennifer A

lleyn 
travelled the w

orld, cam
era in hand, w

ith the television 
program

 La C
ourse D

estination M
onde. Later, she w

on the 
International C

onfederation of A
rthouse C

inem
as (C

.I.C
.A

.E.) 
aw

ard at the C
annes film

 festival w
ith the film

 C
osm

os. A
t the 

sam
e tim

e, she w
as developing a visual arts practice w

hich 
incorporates video, photography and installation. The first 
exhibition of her w

ork, an installation, took place in 2011 at the 
M

ontréal M
useum

 of Fine A
rts as part of the group exhibition 

Big Bang. In 2018 she released her first feature-length film
, 

Im
petus, w

hich joins ciném
a-vérité and fiction. 

A
RTISTIC

 PRA
C

TIC
E A

 m
ultim

edia artist, film
m

aker and author,
Jennifer A

lleyn draw
s on her dual background in university-leve l 

studies in cinem
a and visual art to create w

orks of art w
hich 

enter into dialogue w
ith the m

edium
. Trained in docum

entary 
film

m
aking, she incorporates archiving, preservation and 

inspection in her w
ork in order to transcend the poetic idea. 

O
ver the course of her artistic investigations there develops 

a perceptible fram
ew

ork for exploring the state of being  
and w

hat m
akes it act. H

er visual art derives from
 a constant 

gleaning of im
ages and w

ords to convey the paradoxical 
collision betw

een hum
an, profound and transform

ative 
experience and the inability to put it into w

ords. 

PRO
JEC

T W
ith C

atalogue des traces, Jennifer A
lleyn extends 

her exploration of loss and grief by turning to w
hat survives. 

U
sing interview

s w
ith new

 arrivals, she has established a list of 
“objects left behind.” These everyday objects are the bearers
of m

em
ory yet are now

 inaccessible. H
er project seeks to 

recreate these objects in the form
 of a curiosity cabinet. A

lleyn
w

ill invite the residents of the C
harlevoix region to identify an 

object on the list for w
hich they can find an equivalent in their 

hom
e  and to lend it to her so that she can include it in the 

installation. A
udio capsules containing the stories of new

 arrivals
and C

harlevoix residents around the abandoned object add to 
the visual elem

ent of the installation. Provoking an intercultural 
encounter around these fam

iliar and ordinary objects w
ill 

provide a glim
pse of opportunities for enriching exchanges.

BIO
 Thom

as C
orriveau is a m

ultidisciplinary visual artist w
orking 

in particular in draw
ing, painting and anim

ated film
. H

is w
ork 

has been exhibited in Q
uébec and abroad, and he has m

ade 
som

e fifteen w
orks of public art. H

e is a professor of visual 
and m

edia art at the U
niversité du Q

uébec à M
ontréal and 

co-founder of G
rupm

uv, a research-creation laboratory 
dedicated to draw

ing and to the m
oving im

age in 
contem

porary artistic practices.

A
RTISTIC

 PRA
C

TIC
E Thom

as C
orriveau is interested in  

the transposition of m
ovem

ent in dance through draw
ing, 

painting and the printed im
age. This research finds its m

ost 
fruitful expression in his anim

ated film
s and his projects w

hich 
include m

oving im
ages. C

orriveau explores the possibility of 
giving carnal presence to the anim

ated im
age by developing 

close ties betw
een the depicted m

ovem
ents of the dancing 

body and m
ovem

ent in draw
ings and in anim

ation. This 
exploration leads him

 to develop repetitive and fragm
ented 

structures, such as anim
ated film

 loops w
hich ceaselessly 

criss-cross and are reconstructed. 

PRO
JEC

T In his project, Thom
as C

orriveau w
ishes to focus 

his attention on the inscription of tim
e in anim

ated painted 
im

ages. H
e plans to produce tw

o or three anim
ated sequences 

of several seconds in length (from
 ten to fifteen seconds each) 

in order to create anim
ated loops. These im

ages w
ill be 

painted using a rotoscoping technique, based on projected 
im

ages taken from
 video sequences. This w

ill give rise to 
intensive w

ork of producing paintings on paper w
hich w

ill, on 
the one hand, be digitised to generate anim

ated loops and, 
on the other, be spread on a w

all to form
 large ensem

bles, 
show

ing the m
aterials of the anim

ated im
age in the process 

of being m
ade. C

orriveau w
ishes to experim

ent in particular 
w

ith the spatial arrangem
ent of the tw

o kinds of im
age, fixed 

and m
oving, to m

ake tangible a singular experim
ent in painting,

that of seeking to replicate the idea of becom
ing absorbed 

w
hile contem

plating a painting.

L’île verte, 2001, tirage à jet 
d’encre, édition de 5 / inkjet print, 
edition of 5, 16 x 20 cm

. 
Photo : Jennifer A

lleyn

V
aisselle (n

o 6 de la série 
C

ollections), 2016, acrylique sur 
papier / acrylic on paper, 28 x 21 cm

. 
Photo : A

lexandre Payer
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Bon Publique, 2019, huile, acrylique 
et encre sur toile / oil, acrylic and 
ink on canvas, 90 x 90 cm

. 
Photo : C

A
D

im
age

A
N

TO
N

IE
T

TA
 G

R
A

S
S

I
 N

ée à M
ontréal (Q

uébec), vit et travaille à M
ontréal (Q

uébec). / Born in M
ontréal 

(Q
uébec), lives and w

orks in M
ontréal (Q

uébec). antoniettagrassi.com

BIO
 Les peintures et les œ

uvres sur papier d’A
ntonietta 

G
rassi ont fait l’objet d’expositions individuelles et 

collectives dans des m
usées et galeries au C

anada, 
aux États-U

nis et en Europe. Elles font partie de 
collections publiques, d’entreprises et particulières, 
entre autres celles du M

usée national des beaux-arts 
du Q

uébec, des A
rchives de l’O

ntario et du M
useo 

C
ivico di M

olise (Italie). G
rassi est lauréate de nom

breux 
prix et honneurs. En 2017, elle a reçu une bourse de 
projet en arts visuels pour sa série C

ontem
plation  

For O
bsolete O

bjects.

D
ÉM

A
RC

H
E A

RTISTIQ
U

E A
ntonietta G

rassi a consacré 
sa pratique à la peinture abstraite pendant presque 
toute sa carrière. Ses tableaux, qui sem

blent de prim
e 

abord des abstractions géom
étriques hard edge, sont 

com
posés de surfaces peintes, à couches m

ultiples, où 
prim

e le toucher de la m
ain. G

rassi peint des form
es 

stratifiées, d’inspiration intuitive, qui sont entrecoupées 
de traits fins com

m
e des fils, créant ainsi des œ

uvres 
où se confrontent le textile, l’architecture et l’histoire 
de la peinture du 20

e siècle. La notion du tem
ps est 

non seulem
ent visible dans le développem

ent de la 
surface, m

ais elle se reflète aussi dans les thèm
es 

travaillés par l’artiste : l’obsolescence, la m
ém

oire  
et l’histoire.

PRO
JET Le projet d’A

ntonietta G
rassi consiste à 

réaliser une série de peintures faisant écho à son 
intérêt pour l’esthétique et la tactilité des systèm

es 
technologiques. En tant que peintre, elle renvoie aux 
codes de l’abstraction m

oderniste com
m

e le carré,  
le m

onochrom
e, la grille et la ligne. Sur le plan 

conceptuel, elle s’intéresse au lien entre l’histoire de  
la program

m
ation inform

atique et le tissage textile,  
et à la contribution im

portante des fem
m

es à ces 
histoires. Elle travaille à plusieurs œ

uvres en m
êm

e 
tem

ps, allant de l’une à l’autre pour élaborer une série 
dans laquelle chaque peinture est en lien avec les autres.
Le processus est un alliage d’intuition et de précision 
dans la recherche. L’application initiale de la peinture 
par couche découle d’un processus intuitif, alors que 
le dessin des lignes est lent, délibéré et m

éditatif.

BIO
 A

ntonietta G
rassi’s paintings and w

orks on paper have 
been featured in solo and group exhibitions at m

useum
s and 

galleries in C
anada, the U

nited States, and Europe. H
er w

ork 
can be found in public, corporate, and private collections, 
including the M

usée national des beaux-arts du Q
uébec, the 

A
rchives of O

ntario and the M
useo C

ivico D
i M

olise (Italy). 
She has been laureate of several aw

ards and honours. In 2017, 
she received a C

anada C
ouncil Project G

rant in V
isual A

rts 
for the series C

ontem
plation For O

bsolete O
bjects. 

A
RTISTIC

 A
PPRO

A
C

H
 A

ntonietta G
rassi has been com

m
itted 

to the practice of abstract painting for m
ost of her career. H

er 
paintings, w

hich at first appear as hard-edged geom
etric 

abstractions, are com
posed of m

ulti-layered, painted surfaces 
w

here the touch of the hand is param
ount. G

rassi paints 
layered, intuitively derived form

s that are intersected by fine, 
thread-like lines—

creating w
orks w

here textile, architecture, 
and painting’s tw

entieth century history collide. The notion of 
tim

e is evident not only in the developm
ent of surface but is 

reflected in the them
es the artist has been w

orking w
ith: 

obsolescence, m
em

ory and history.

PRO
JEC

T A
ntonietta G

rassi’s project is to w
ork on a series of 

paintings w
hich reflect her interest in the aesthetics and tactility 

of technological system
s. A

s a painter, she references the 
codes from

 m
odernist abstraction such as the square,  

the m
onochrom

e, the grid and line. C
onceptually, she is 

interested in the connection betw
een the history of com

puter 
program

m
ing and textile w

eaving and w
om

en’s significant 
contribution to those histories. She w

orks on m
ultiple artw

orks 
sim

ultaneously and m
oves from

 w
ork to w

ork to develop a 
series w

here each painting relates to the other. The process 
includes a m

ix of intuition and seeking precision. The layering 
of paint for the initial com

position is an intuitive process, 
w

hile the draw
ing of lines is slow

, deliberate and m
editative. 

K
itenge, the W

est A
frican – Indonesian 

– D
utch – C

hinese Textile D
esign, 2017-2018, 

acrylique et huile sur toile / acrylic and  
oil on canvas, dim

ensions variables.  
Photo : A

vec l’aim
able concours de l’artiste / 

C
ourtesy of the artist

G
ILLE

S
 D

U
S

A
B

E
 N

é à G
enève (Suisse), vit et travaille à Kigali (Rw

anda) et à G
enève (Suisse). / Born in 

G
eneva (Sw

itzerland), lives and w
orks in K

igali (Rw
anda) and G

eneva (Sw
itzerland). 

gillesdusabe.com

BIO
 G

illes D
usabe détient des diplôm

es universitaires 
en arts visuels de l’École des arts de G

lasgow
 en 

Écosse (B.A
.), du C

entre d’art contem
porain de 

Kitakyushu au Japon et de l’A
cadém

ie royale des 
beaux-arts de Bruxelles en Belgique (M

.A
.). Ses œ

uvres 
ont fait l’objet d’expositions en Europe, au Rw

anda, 
au Brésil, en C

orée et aux États-U
nis.

D
ÉM

A
RC

H
E A

RTISTIQ
U

E Refléter l’actualité m
ondiale 

d’une façon quotidienne (jour après jour) et artistique 
(œ

uvre après œ
uvre) m

otive G
illes D

usabe dans sa 
dém

arche. Il pense que l’artiste doit s’engager vis-à-vis 
de l’actualité et ne pas laisser uniquem

ent la presse et 
les historiens façonner l’histoire et l’archivage. L’actualité
peut être perturbante, réjouissante, triste, choquante, 
révoltante, surprenante. Elle nous connecte avec le 
m

onde local, régional, continental et global... Elle nous 
perm

et de nous positionner et d’être au courant de 
l’état du m

onde et de notre planète. M
ais tout dépend 

du m
édia lu car la presse n’est pas neutre. U

n esprit 
critique est nécessaire envers l’article et l’événem

ent 
particuliers choisis. 

PRO
JET Le projet de G

illes D
usabe consiste à réaliser 

une peinture par jour inspirée par le travail conceptuel 
de l’artiste O

n Kaw
ara. D

usabe lira des articles de la 
presse écrite du m

onde entier à tous les m
atins et 

décidera, par la suite, quelle actualité il souhaite 
dépeindre de m

anière abstraite ou figurative, m
ais  

de facture réaliste. Ensuite, il transm
ettra son travail  

et parfois l’article lu à A
nita M

unyaneza, écrivaine 
rw

andaise basée à Bruxelles, qui écrira un texte  
pour m

ettre la peinture en m
ots. D

es interactions  
et discussions autour de cet article pourront être 
entam

ées avec le public et un échange sur différentes 
thém

atiques alim
enteront les rencontres. 1 m

ois,  
30 jours, 30 articles, 30 tableaux, 30 textes, 30 débats 
m

ais une m
ultitude de rencontres. C

es conversations 
pourront m

odifier l’œ
uvre effectuée tout au long de  

la journée. 

BIO
 G

illes D
usabe holds university diplom

as in visual art from
 

the G
lasgow

 School of A
rt in Scotland (B.A

.), the C
enter for 

C
ontem

porary A
rt Kitakyushu in Japan and the A

cadém
ie 

royale des beaux-arts de Bruxelles in Belgium
 (M

.A
.).  

H
is w

ork has been exhibited in Europe, Rw
anda, Brazil,  

Korea and the U
nited States.

A
RTISTIC

 PRA
C

TIC
E W

hat m
otivates G

illes D
usabe’s artistic 

practice is reflecting the current global reality artistically 
(w

ork by w
ork) on a daily basis (day by day). H

e believes 
that artists should engage w

ith current events and not let 
only the press and historians shape history and archiving. 
C

urrent events can be disturbing, joyful, sad, shocking, 
revolting or astonishing. They connect us w

ith the local, 
regional, continental and global w

orld and enable us to 
situate ourselves and be aw

are of the state of the w
orld  

and our planet. But everything depends on the m
edium

 read, 
because the press is not neutral. W

e m
ust bring a critical 

spirit to any particular article or event. 

PRO
JEC

T G
illes D

usabe’s project consists in creating one 
painting per day, inspired by the conceptual w

ork of the artist 
O

n Kaw
ara. Each m

orning, D
usabe w

ill read new
spaper 

articles from
 around the w

orld and then decide w
hat current 

event he w
ishes to depict, in an abstract or figurative m

anner 
but using a realistic approach. H

e w
ill then transm

it his w
ork and 

som
etim

es the article read to A
nita M

unyaneza, a Rw
andan 

w
riter based in Brussels, w

ho w
ill w

rite a text to put the 
painting into w

ords. Interactions and discussions around this 
article can be initiated w

ith the public to exchange view
s on 

the various them
es underlying the encounters. O

ne m
onth: 

thirty days, thirty articles, thirty paintings, thirty texts, thirty public 
discussions, but a m

ultitude of encounters. These conversations 
m

ay m
odify the artw

ork being created over the course of 
the day. 
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JE
A

N
-M

IC
H

E
L LE

C
LE

R
C

 N
é à Q

uébec, vit et travaille à M
ontréal (Q

uébec). / Born in Q
uébec C

ity, lives 
and w

orks in M
ontréal (Q

uébec). cargocollective.com
/jm

leclerc

BIO
 Jean-M

ichel Leclerc détient une m
aîtrise en 

beaux-arts de l’U
niversité C

oncordia et un baccalauréat 
en arts visuels et m

édiatiques de l’U
niversité du Q

uébec
à M

ontréal. En 2017, il est le lauréat du Prix Sylvie et 
Sim

on Blais pour la relève en arts visuels. Ses œ
uvres 

ont été exposées au Q
uébec, à Toronto et à Baltim

ore ; 
elles font partie de collections particulières au C

anada
et en Europe.

D
ÉM

A
RC

H
E A

RTISTIQ
U

E Jean-M
ichel Leclerc cherche 

à com
prendre com

m
ent un objet, un support sim

ple, 
peut être investi d’une présence, la contenir aux sens 
propre et figuré. Son travail agit com

m
e un espace 

d’exploration et de m
ise en form

e de la m
ém

oire et de 
l’invisible par des m

oyens aussi sim
ples que possible. 

Évènem
ents divers et fragm

ents d’archives sont autant 
de pistes effacées et latentes portant en elles la 
possibilité de se m

anifester physiquem
ent. L’artiste 

s’efforce de rassem
bler et d’étudier ces fragm

ents afin 
de proposer une autre vision de l’histoire et du passage 
du tem

ps. C
ela l’am

ène à développer de nouvelles 
stratégies d’appropriation et de transm

utation de 
l’archive et à nourrir une pratique à l’aide d’outils se 
trouvant au croisem

ent de l’ethnologie et de l’histoire.

PRO
JET Le projet de Jean-M

ichel Leclerc exam
ine, à 

travers l’objet fabriqué, recréé ou réparé, les notions 
de valeur, de richesse et de soin. L’artiste com

pte réaliser 
une série de pièces sculpturales en se basant sur une 
variété de périodiques populaires, d’encyclopédies et 
d’ouvrages sur l’économ

ie dom
estique, publiés avant 

la fin des années 1940. Seront abordés, à travers ces 
pièces, la réappropriation de techniques traditionnelles,
le « bricolé » et la débrouillardise dans l’expérience 
dom

estique québécoise rurale. Ensuite, ces objets 
serviront à réaliser une série de dessins à la plum

e 
rappelant certaines techniques d’im

pression offset 
utilisées dans les ouvrages consultés. L’artiste souhaite 
am

orcer, avec le public, un dialogue autour des 
questions soulevées par sa dém

arche et par les 
techniques traditionnelles auxquelles il aura recours. 

BIO
 Jean-M

ichel Leclerc holds a m
aster’s degree in fine arts 

from
 C

oncordia U
niversity and a bachelor’s degree in visual 

and m
edia art from

 the U
niversité du Q

uébec à M
ontréal. In 

2017, he w
on the Sylvie and Sim

on Blais A
w

ard for Em
erging 

V
isual A

rtists. H
is w

ork has been exhibited in Q
uébec, Toronto 

and Baltim
ore and can be found in private collections in 

C
anada and Europe.

A
RTISTIC

 PRA
C

TIC
E Jean-M

ichel Leclerc w
ishes to understand

how
 an object, a m

ere support, can be invested w
ith a presence, 

can contain presence in a literal and figurative sense. U
sing 

m
eans as sim

ple as possible, his w
ork acts like a space for 

exploring and shaping m
em

ory and the invisible. V
arious 

events and fragm
ents of archives are seen as erased and 

latent paths carrying w
ithin them

 the possibility of becom
ing 

physically m
anifest. Leclerc strives to bring together and 

study these fragm
ents in order to propose a different vision 

of history and the passage of tim
e. This leads him

 to develop 
new

 strategies for appropriating and transm
uting the archive 

and for developing his artistic practice using tools found at 
the crossroads of ethnology and history.

PRO
JEC

T Jean-M
ichel Leclerc’s project exam

ines, through 
m

ade, recreated or repaired objects, the concepts value, 
w

ealth and care. H
e intends to create a series of sculptural 

w
orks by draw

ing on a variety of popular periodicals, 
encyclopaedia and books on hom

e econom
ics published 

before the late 1940s. Through these w
orks, he w

ill take up 
questions around the appropriation of traditional techniques, 
“jury-rigging” and resourcefulness in the rural Q

uébec dom
estic 

experience. These objects w
ill then be used to create a series 

of pen and ink draw
ings rem

iniscent of certain offset printing 
techniques used in the books consulted. The artist w

ishes to 
engage the public in a dialogue around the questions raised 
by his w

ork and by the traditional techniques he w
ill draw

 on.

Sans titre (Je ne sais plus quoi faire 
pour que tu m

’aim
es), 2015, branche 

de tournesol, colle, pierres du Rhin, 
m

iroir, m
édailles religieuses et débris 

divers / sunflow
er branch, glue, 

rhinestones, m
irror, religious m

edal 
and diverse debris, 30,4 x 2,5 x 2,5 cm

. 
Photo : Paul Litherland 

Les roses, 2019, huile sur toile 
(avec insertion d’un extrait de 
poèm

e de M
allarm

é) / oil on canvas 
(w

ith an excerpt of a poem
 by 

M
allarm

é inserted), 204 x 142 cm
. 

Photo : D
aniel Roussel

S
O

P
H

IE
 LA

N
C

TÔ
T

 N
ée à M

ontréal (Q
uébec), vit et travaille à M

ontréal (Q
uébec). / Born in M

ontréal 
(Q

uébec), lives and w
orks in M

ontréal (Q
uébec). sophielanctot.org

BIO
 D

iplôm
ée de l’U

niversité C
oncordia en beaux-arts 

(M
.A

.), Sophie Lanctôt a enseigné à M
ontréal au C

ollège 
Jean-de-Brébeuf. Son travail a été exposé au Q

uébec, 
à Toronto et en Espagne. Elle com

pte neuf œ
uvres d’art 

public au Q
uébec grâce à la Politique d’intégration 

des arts à l’architecture et à l’environnem
ent du 

G
ouvernem

ent du Q
uébec.

D
ÉM

A
RC

H
E A

RTISTIQ
U

E D
epuis quelque tem

ps, 
Sophie Lanctôt explore ce qu’il advient de l’im

age 
lorsqu’elle est engagée dans un processus d’effacem

ent
m

atériel et historique. La question des archives, leur 
transm

ission, leur conservation et leur représentation, 
préoccupe l’artiste au plus haut point, en cette ère  
de surabondance des im

ages sur les plateform
es 

num
ériques. Sa dém

arche questionne les notions de 
valeur et de signifiance qui déterm

inent la sauvegarde 
ou la tom

bée dans l’oubli des évènem
ents et des 

figures de l’histoire. 

PRO
JET Le projet M

arguerite, que propose Sophie 
Lanctôt, évoque la transform

ation qui s’est opérée au 
courant du 20

e siècle avec les supports de représentation
du réel et de soi. C

ette transform
ation est retracée à 

travers les archives authentiques et m
étam

orphosées 
par l’artiste de l’histoire de M

arguerite (1895-1961). 
L’artiste choisit quelques lettres au contenu pertinent 
tel que vu par le regard singulier que pose M

arguerite 
sur ses sentim

ents, sur les gens et le pays où elle vit.  
La lettre est transform

ée par des découpes, par la 
fragm

entation et la superposition, celle de croquis, entre
autres. Parallèlem

ent, une série de dessins et de 
peintures, réalisés à partir de photographies d’époque,
perm

ettront de saisir M
arguerite dans sa transform

ation.  
Les dessins et les lettres-objets construiront une 
installation en deux dim

ensions. Le sacrifice de l’original 
constitue un geste pénible qui tém

oigne ultim
em

ent de 
la perte de la m

ém
oire et des choses. L’artiste souhaite 

inviter le spectateur à ressentir sa propre durée et la 
façon dont elle s’inscrit dans des traces et dans des lieux, 
avec des œ

uvres à charge ém
otive qui tém

oignent de 
notre cohabitation avec le m

onde tangible et de notre 
com

m
une obsolescence program

m
ée. 

BIO
 A

 graduate of fine arts at C
oncordia U

niversity (M
.A

.), 
Sophie Lanctôt has taught at the C

ollège Jean-de-Brébeuf in 
M

ontréal. H
er w

ork has been exhibited in Q
uébec, Toronto 

and Spain. N
ine of her w

orks are on display in public places 
in Q

uébec under the province’s program
 for incorporating 

artw
orks into architectural and natural environm

ents.

A
RTISTIC

 PRA
C

TIC
E For som

e tim
e Sophie Lanctôt has been 

exploring w
hat becom

es of an im
age w

hen it is part of a 
process of m

aterial and historical erasure. In this age of the 
overabundance of im

ages on digital platform
s, the question of 

archives, their transm
ission, preservation and representation, 

concerns her to the utm
ost. H

er w
ork questions how

 notions 
of value and m

eaning determ
ine w

hich historical events and 
figures are saved and w

hich fall into oblivion. 

PRO
JEC

T Sophie Lanctôt’s project M
arguerite evokes the 

transform
ation that took place over the tw

entieth century in 
the m

edia used to depict reality and the self. This transform
ation 

is traced through authentic archives, m
etam

orphosed by the 
artist, of the life of M

arguerite (1895-1961). Lanctôt has selected 
several letters w

ith relevant content, as seen by the singular 
w

ay M
arguerite describes her feelings and the people and 

the land around her. Each letter is transform
ed by cutting it up,

fragm
enting it and superim

posing it, on sketches, for exam
ple. 

A
t the sam

e tim
e, a series of draw

ings and paintings, based 
on photographs of the day, enable us to see M

arguerite’s 
transform

ation. The draw
ings and the letter-objects construct 

a tw
o-dim

ensional installation. Sacrificing the original is a painful 
gesture w

hich in the end testifies to the loss of m
em

ory and 
of things. The artist w

ishes to invite view
ers to feel their ow

n life 
span and the w

ay it is inscribed in traces and places through 
artw

orks w
hose em

otive charge testifies to our cohabitation w
ith 

the tangible w
orld and our shared planned obsolescence. 
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Storm
y W

eather, 2018,  
captures d’écran – video / screen 
captures – video, 4 h 2 m

in.  
Photo : Julien C

hoquette

S
A

R
A

H
 F. M

A
LO

N
E

Y
 N

ée à Sept-Îles (Q
uébec), vit et travaille à Port-C

artier (Q
uébec). / Born in Sept-Îles 

(Q
uébec), lives and w

orks in Port-C
artier (Q

uébec).

BIO
 Form

ée en arts visuels à l’École des arts de G
lasgow

en Écosse (M
.A

.) et en tissage traditionnel à l’Institut 
A

llende au M
exique, Sarah F. M

aloney a enseigné en 
Écosse, sur la C

ôte-N
ord et à D

aw
son C

ity au Yukon. 
Elle a été artiste en résidence en Indonésie, à C

hypre 
et en Espagne. Ses œ

uvres et perform
ances ont été 

présentées en Europe et en A
m

érique.

D
ÉM

A
RC

H
E A

RTISTIQ
U

E C
’est en s’inspirant de la 

C
ôte-N

ord et de sa population que Sarah F. M
aloney 

poursuit sa pratique pluridisciplinaire. Sa production 
est issue d’échanges chaleureux avec des gens de la 
région qui inspirent et teintent ses projets d’ém

otions 
parfois nostalgiques. L’hom

m
e y est représenté de 

deux façons : le chasseur et le travailleur. Q
uant à la 

nature, elle est souvent représentée par des analogies, 
des figures prenant la form

e et les couleurs de la 
faune boréale. Sarah F. M

aloney aborde des sujets 
lourds de sens. Le m

inim
alism

e esthétique que privilégie
l’artiste crée un arrêt sur im

age, une réflexion sur la 
prospérité de l’industrie. 

PRO
JET Le projet de Sarah F. M

aloney se com
pose 

d’une série de tableaux aux tons vert forêt. L’angle 
derrière chaque cadrage laisse transparaître une 
lueur d’un orangé éclatant, à l’im

age des m
arques de 

repère pour les travailleurs forestiers et les chasseurs. 
Les tableaux sont ensuite transportés dans un cham

p 
de tir. Le trou de balle devient la m

arque sur la peinture,
une trace de l’action, de cette production qui vient 
perforer l’aspect précieux de l’objet d’art. D

e retour  
à l’atelier, les tableaux sont disposés de façon à créer 
une sorte de sentier dans l’espace. Le lieu crée une 
dichotom

ie : le rappel à une esthétique du lieu de travail 
et, en m

êm
e tem

ps, le rappel d’un sentier forestier. 
Le visiteur pourra visionner, dans l’atelier de l’artiste, 
une vidéo relatant la sortie au cham

p de tir. 

BIO
 Follow

ing studies at the G
lasgow

 School of A
rt in 

Scotland (M
.A

.) and in traditional w
eaving at the Instituto 

A
llende in M

exico, Sarah F. M
aloney has taught in Scotland, 

on Q
uébec’s N

orth Shore and in D
aw

son C
ity, Yukon. She 

has been artist in residence in Indonesia, C
yprus and Spain. 

H
er art and perform

ances have been presented in Europe 
and the A

m
ericas.

A
RTISTIC

 PRA
C

TIC
E Sarah F. M

aloney’s m
ultidisciplinary 

practice is inspired by Q
uébec’s N

orth Shore and its residents. 
H

er w
ork com

es out of w
arm

 exchanges w
ith the people of 

the region, w
ho inspire and colour her projects w

ith som
etim

es
nostalgic em

otions. In her w
ork, the individual is represented 

in tw
o w

ays: as hunters and as w
orkers. N

ature, for its part, is 
often represented by analogies, w

ith figures taking on the form
 

and colours of the boreal fauna. Sarah F. M
aloney addresses 

topics charged w
ith m

eaning. The aesthetic m
inim

alism
 she 

em
ploys creates a snapshot and a reflection on the prosperity 

of industry. 

PRO
JEC

T Sarah F. M
aloney’s project consists of a series of 

paintings in forest green hues. The angle at w
hich each is fram

ed
lets a glim

m
er of blazing orange shine through, like the colour 

w
orn by forestry w

orkers and hunters. The paintings are then 
transported to a shooting range. A

 bullet hole becom
es  

the m
ark on the painting, a trace of the action of this w

ork, 
perforating the precious quality of the art object. Back in the 
studio, the paintings are arranged to create a kind of path. 
The site creates a dichotom

y, recalling the aesthetic of the 
w

orkplace and, at the sam
e tim

e, of the forest path. V
isitors 

to the artist’s studio can view
 a video of the excursion to the 

shooting range. 

Peindre l’A
lberta (installation),  

2019, acrylique sur toile / acrylic  
on canvas, 15,2 x 15,2 cm

.  
Photo : A

vec l’aim
able concours  

de l’artiste / C
ourtesy of the artist

S
A

B
IN

E
 LE

C
O

R
R

E
-M

O
O

R
E

 N
ée à M

ontréal (Q
uébec), vit et travaille à C

algary (A
lberta). / Born in M

ontréal 
(Q

uébec)., lives and w
orks in C

algary (A
lberta). sabinelecorrem

oore.com

BIO
 Sabine Lecorre-M

oore a découvert la peinture à 
l’acrylique et les techniques traditionnelles d’application 
de textures et de couches durant ses études secondaires. 
A

près avoir obtenu son diplôm
e, elle a été acceptée  

à l’Institut supérieur de peinture V
an der Kelen en 

Belgique, où elle a étudié la technique classique de la 
peinture à l’huile. Pendant quinze années, elle a réalisé 
des com

m
andes pour des architectes, des designers 

et une clientèle privée. Elle consacre aujourd’hui 
davantage de tem

ps à la peinture et elle m
onte  

des expositions en atelier.

D
ÉM

A
RC

H
E A

RTISTIQ
U

E La dém
arche artistique de 

Sabine Lecorre-M
oore repose sur la rencontre avec 

le public. Pour l’artiste, qu’elle travaille avec la vidéo, 
l’installation ou dans le cadre d’une exposition, ses 
projets n’existent vraim

ent que lorsqu’ils sont présentés 
au public. L’artiste vit en A

lberta depuis trente ans, 
soit 360 m

ois. C
e chiffre désigne aussi la perception 

com
plète – à 360˚ – d’un espace. Ici, le paysage de 

l’A
lberta a inspiré la création d’une série de peintures 

m
iniatures, à partir de photos personnelles et d’autres 

provenant du public. U
ne fois la série achevée, la plus 

grande partie du territoire albertain sera représentée. 

PRO
JET A

m
orcé en 2017, Peindre l’A

lberta
s’inscrit 

dans la continuité de courants d’art du 19
e siècle qui 

exploraient la « nouvelle » technologie qu’était alors  
la photographie. C

e projet se situe au croisem
ent de 

technologies contem
poraines et classiques et rend 

hom
m

age à la province d’adoption de Sabine 
Lecorre-M

oore. L’artiste y utilise la photographie pour 
peindre des représentations de paysages urbains et 
naturels. C

ette entreprise préconise une forte interaction
avec le public, puisque ce dernier collabore activem

ent 
à sa construction et à son installation. En effet, elle 
dem

andera au public de participer en accrochant aux 
m

urs les 300 m
iniatures qu’elle aura peintes, une à la fois, 

afin d’engager un dialogue. Entourés de leur présence,  
nous aurons le sentim

ent de faire partie du paysage. 
A

u fil du tem
ps, ces paysages form

ent ensem
ble  

une série d’histoires, auxquelles s’ajoutent celles du 
spectateur qui, à son tour, raconte un souvenir lié  
au lieu représenté. 

BIO
 Sabine Lecorre-M

oore discovered acrylic painting and 
traditional texturing and layering techniques in high school. 
U

pon graduating, she w
as accepted to the Institut supérieur 

de peinture V
an der Kelen in Belgium

, w
here she studied 

classical technique in oil painting. For fifteen years she w
orked 

as a com
m

ission artist for architects, designers and private 
clients. She now

 dedicates m
ore tim

e to painting and hosts 
studio exhibitions. 

A
RTISTIC

 PRA
C

TIC
E Sabine Lecorre-M

oore’s artistic practice 
is based on encounters w

ith the public. W
hether w

orking in 
video or installation or w

hen m
ounting an exhibition, her 

projects only truly exist w
hen they have been presented to 

the public. She has lived in A
lberta for thirty years, or 360 

m
onths. This figure is also that used to describe com

plete 
perception – 360˚ – of a space. H

ere, the A
lberta landscape 

has inspired the creation of a series of m
iniature paintings, 

draw
n from

 personal photographs and others com
ing from

 
the public. W

hen the series is com
plete, m

ost of A
lberta w

ill 
be represented. 

PRO
JEC

T Begun in 2017, the project Peindre l’A
lberta continues 

in the tradition of nineteenth-century artistic currents w
hich 

explored photography, a “new
” technology at the tim

e.  
This project is located at the crossroads of contem

porary 
and classical technologies and pays tribute to Sabine 
Lecorre-M

oore’s province of adoption. In it, she uses 
photography to paint depictions of urban and natural 
landscapes. This endeavour requires great interaction w

ith 
the public, as the latter collaborates actively in its construction 
and installation. She w

ill ask the public to participate by hanging,
one at a tim

e, the 300 m
iniatures she has painted, as a w

ay 
to engage in dialogue. Surrounded by their presence, w

e w
ill 

have the sense of being a part of the landscape. Together 
these landscapes, over tim

e, form
 a series of stories. To these 

stories are added those of the view
er w

ho, in turn, recounts  
a m

em
ory tied to the place depicted. 
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Em
preintes (détail / detail), 2013, 

papeterie recyclée, acier, alum
inium

, 
bois / recycled paper, steel, 
alum

inum
, w

ood, 490 x 70 x 10 cm
. 

Photo : G
uillaum

e D
. C

yr

JU
LIE

 P
IC

A
R

D
 N

ée à Boischâtel (Q
uébec), vit et travaille à Q

uébec. / Born in Boischâtel (Q
uébec), 

lives and w
orks in Q

uébec C
ity (Q

uébec). juliepicard.net

BIO
 D

iplôm
ée de l’U

niversité Laval au tournant du 
m

illénaire, Julie Picard est une artiste reconnue pour 
ses installations de papier. Elle a rem

porté la m
édaille 

d’or en sculpture aux 6
e Jeux de la Francophonie à 

Beyrouth. Son travail a été présenté au C
anada, en 

Europe, au Liban et en A
ustralie. Ses œ

uvres font partie 
de collections particulières, institutionnelles et m

uséales.

D
ÉM

A
RC

H
E A

RTISTIQ
U

E V
oilà vingt ans que Julie Picard 

travaille avec le papier. Sa pratique artistique intègre 
une approche écologique. Le papier est convoqué dans 
son travail de sculpteure com

m
e un choix artistique  

et un engagem
ent personnel. Il est porteur de fragilité 

et d’éphém
érité. La dém

arche de l’artiste englobe des 
m

odes de présentation sous form
e d’interventions 

passagères, nom
ades, flexibles et déployables. Elle 

cherche à faire et refaire le m
onde, à partir de nos 

rebuts du quotidien que sont journaux, m
agazines, 

dépliants et circulaires. Par une recherche poétique 
de la m

atière, elle se questionne sur la notion de 
pérennité et sur l’acte de vouloir laisser sa trace. 

PRO
JET Pour son projet, Julie Picard a choisi de travailler 

avec le papier journal im
prim

é. En atelier, la lecture des
journaux s’effectuera sim

ultaném
ent au découpage 

des pages et à leur em
pilem

ent. Les pages dissim
uleront 

leur contenu textuel pour ne révéler que l’épaisseur  
de la feuille de papier. C

e processus de com
pactage 

reproduit physiquem
ent et sym

boliquem
ent le processus 

de sédim
entation. L’artiste procédera ensuite à une 

découpe transversale de tranches de papier. Les 
tranches produites seront exposées à la force de  
l’eau et à la chaleur du soleil ; elles subiront ainsi une 
transform

ation de pétrification. Les docum
ents de 

papier pétrifiés serviront d’archives à la fois pour la 
m

ém
oire du texte qui y était im

prim
é et pour garder 

les traces de la confection-transform
ation. La m

atière 
sera insérée dans des contenants de verre qui serviront
à les conserver, m

ais aussi à les observer. L’atelier 
sera transform

é en laboratoire d’exploration. 

BIO
 A

 graduate of U
niversité Laval at the turn of the new

 
m

illennium
, Julie Picard is an artist recognised for her paper 

installations. She w
on the gold m

edal in sculpture at the 6th 
Jeux de la Francophonie in Beirut. H

er w
ork has been show

n 
in C

anada, Europe, Lebanon and A
ustralia and can be found 

in private, institutional and m
useum

 collections.

A
RTISTIC

 PRA
C

TIC
E Julie Picard has been w

orking w
ith paper 

for tw
enty years now

. H
er artistic practice incorporates an 

ecological approach. She uses paper in her sculptural w
ork 

by artistic choice and personal com
m

itm
ent. Paper is fragile 

and ephem
eral, and Picard’s artistic practice includes fleeting,

nom
adic, flexible and deployable interventions. She seeks to 

m
ake and to rem

ake the w
orld out of our everyday scraps  

of paper: new
spapers, m

agazines, leaflets and flyers. 
Through poetic inquiry into the m

aterial, she thinks about  
the notion of lastingness and about the act of w

anting to 
leave a trace of oneself. 

PRO
JEC

T For her project, Julie Picard has chosen to w
ork 

w
ith printed new

sprint. In her studio, she w
ill read new

spapers 
sim

ultaneous to cutting up their pages and stacking them
 up. 

The pages w
ill conceal their content and reveal only the 

thickness of the sheet of paper. This com
pacting process 

physically and sym
bolically reproduces the sedim

entation 
process. She w

ill then proceed to cut the paper up into 
transversal slices. These slices w

ill be exposed to the force  
of w

ater and to the heat of the sun, causing them
 to becom

e 
petrified. The docum

ents of petrified paper w
ill serve as archives 

both to create a m
em

ory of the text that w
as printed on it 

and to retain the traces of its fabrication-transform
ation.  

The m
aterial w

ill be inserted into glass containers in order  
to preserve but also to observe it. Picard’s studio w

ill be 
transform

ed into an exploratory laboratory.

F
R

A
N

Ç
O

IS
 M

IC
H

A
U

D
 N

é en France, vit et travaille à V
ictoria (C

olom
bie-Britannique). / Born in France, 

lives and w
orks in V

ictoria (British C
olum

bia). francoism
ichaud.fr

BIO
 François M

ichaud a été professeur de dessin et 
de sculpture plusieurs années à l’École des beaux-arts 
de Sète (France). Il a été artiste en résidence au M

aroc, 
en G

rèce et au Brésil. Son travail a été exposé au 
C

anada, en Europe, au M
exique et en C

hine. 

D
ÉM

A
RC

H
E A

RTISTIQ
U

E François M
ichaud nourrit une 

fascination pour l’art pariétal et pour l’os coché de Thaïs,
artéfact datant de 12 500 ans, l’un des prem

iers signes 
de num

érisation du tem
ps qui passe. D

urant vingt ans, 
il a gravé de façon rituelle des m

âts annuels. Sa Barque 
aux 100 calendriers est la suite de ce rituel. C

’est l’idée 
m

êm
e de l’œ

uvre inachevée qui peut être poursuivie 
par autrui. Tout com

m
e le projet C

œ
urs du M

onde 
que l’artiste porte depuis neuf ans. Partant de l’idée 
que le m

onde est une sculpture vivante, il installe des 
sculptures de cœ

urs sym
boliques. 

PRO
JET Le projet de François M

ichaud est une 
installation sculpturale en bois polychrom

e qui m
arque 

la notion du tem
ps sous form

e d’un calendrier. Il s’agit 
d’une barque rudim

entaire dans laquelle une chaise 
est posée. A

utour de cette chaise, 100 m
âts en bois  

de couleurs différentes sont installés. Sur chacun des 
m

âts, on retrouve 365/366 m
arques réalisées avec  

de la peinture, des entailles de gouge ou au burin. 
Pour 100 m

âts, nous verrons 36 525 m
arques picturales 

ou sculpturales. La barque représente la survie et le 
nom

adism
e des peuples. A

ujourd’hui cette em
barcation 

sym
bolise l’objet tragique par laquelle la m

igration de 
réfugiés advient, dans des conditions périlleuses. La 
chaise en bois représente les m

ouvem
ents artistiques 

établis et sur lesquels nous nous référons pour le tem
ps 

qui passe. La chaise, stationnaire dans la barque et en 
m

ouvem
ent sur l’eau, évoque la notion de la relativité, 

celle des tendances artistiques, m
ais en fonction de 

l’observateur et aussi du lieu d’observation, com
m

e  
de la berge, du port ou d’une autre barque. 

BIO
 François M

ichaud taught draw
ing and sculpture for 

m
any years at the École des beauxarts de Sète in France. H

e 
has held artist residencies in M

orocco, G
reece and Brazil, 

and his w
ork has been exhibited in C

anada, Europe, M
exico 

and C
hina. 

A
RTISTIC

 PRA
C

TIC
E François M

ichaud is fascinated by cave 
paintings and by the Thaïs Bone, a 12,500-year-old artefact 
and one of the first exam

ples of the notation of passing tim
e. 

For tw
enty years he has ritually carved annual poles. H

is w
ork 

Barque aux 100 calendriers is an extension of this ritual. It is 
the very idea of the incom

plete w
ork w

hich can be continued 
by som

eone else, just like the project C
oeurs du M

onde, w
hich 

M
ichaud has been w

orking on for the past nine years. In this 
project, taking as his starting point the idea that the w

orld  
is a living sculpture, he creates installations of sculptures of 
sym

bolic hearts. 

PRO
JEC

T François M
ichaud’s project is a sculptural installation 

in m
ulti-coloured w

ood w
hich notes the concept of tim

e in the
form

 of a calendar. The w
ork consists of a sm

all rudim
entary 

boat in w
hich a chair is placed. O

ne hundred w
ooden poles 

of different colours w
ill be placed around this chair. O

n each 
pole, 365/366 m

arks w
ill be m

ade w
ith paint or w

ith notches 
m

ade w
ith a chisel or a burin. O

n 100 poles, w
e w

ill see 36,525 
pictorial or sculptural m

arks. The boat represents the survival 
and nom

adic lives of peoples. Today this craft sym
bolises   

the tragic object by m
eans of w

hich, in perilous conditions, 
refugees m

igrate. The w
ooden chair represents the established 

artistic m
ovem

ents to w
hich w

e refer to describe passing 
tim

e. The chair, stationary in the boat and m
oving on the 

w
ater, evokes the concept of relativity: the relativity of 

artistic trends but also that of the observer and the site  
of observation, such as a shore, a port or another boat.

Réfugiés clim
atiques 1, 2019, 

bois polychrom
e / m

ulti-coloured 
w

ood, 140 x 120 x 40 cm
. 

Photo : A
vec l’aim

able concours 
de l’artiste / C

ourtesy of the artist
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© Courtoisie de l’artiste

© Courtoisie de l’artiste

Schiaparelli’s D
ream

 II (détail / detail), 
2019, plâtre, encre de C

hine, acier, 
verre / plaster, India ink, steel, 
glass, 180 x 210 x 100 cm

. 
Photo : A

vec l’aim
able concours 

de l’artiste / C
ourtesy of the artist

BIO
 Lucien Roux est diplôm

é de l’École nationale 
supérieure des beaux-arts de Lyon (France) et de 
l’A

cadém
ie royale des beaux-arts de Bruxelles 

(Belgique). Ses œ
uvres ont été exposées en Italie,  

en France et en Belgique.

D
ÉM

A
RC

H
E A

RTISTIQ
U

E L’im
portance du m

ontage 
dans le travail de Lucien Roux vient d’une volonté 
d’appliquer à la peinture des procédés habituellem

ent 
liés aux im

ages en m
ouvem

ent, com
m

e la succession 
de plans ou le principe du travelling. Éclatées dans 
l’espace, les im

ages perdent leur continuité. La recherche
de celle-ci est suggérée au spectateur. D

eux aspects 
chers à l’artiste : celui de l’appropriation de l’espace 
d’exposition com

m
e m

édium
 intégral du travail plastique 

et celui de la possibilité de m
ettre en lum

ière sa 
pratique d’atelier, qui constitue en elle-m

êm
e une 

partie im
portante du processus de création. En effet, 

l’utilisation du vidéoprojecteur et le fait de peindre  
à partir d’im

ages existantes sont des ingrédients 
im

portants du résultat visible après réalisation.

PRO
JET Le projet Panoram

a Painting de Lucien Roux 
transform

e une classe entière en une fresque com
posée 

d’un m
ontage de peintures réalisées sur place et 

représentant des fragm
ents de plusieurs archives 

visuelles. Toutes les peintures seront reliées entre elles 
par une ligne d’horizon im

aginaire faite de celles 
représentées en chacune. Les archives choisies sont 
liées par leur rapport à un territoire com

m
e donnée 

historique, et donc aussi tem
porelle, de la définition 

des frontières de notre m
onde contem

porain. Elles 
proviennent principalem

ent de quatre sources :  
les photographies de la conquête de l’O

uest et du 
territoire am

éricain, des collections de la N
ew

 York 
Public Library et de la W

ashington Public Library,  
les photographies de M

ars diffusées par la N
A

SA
 et 

des photographies de M
ark Zuckerberg, co-fondateur 

de Facebook. Panoram
a Painting perm

et à l’artiste de 
m

ettre en place dans un seul et m
êm

e espace les 
conditions d’une fresque qui serait m

ultiple sur les plans 
spatial et tem

porel. 

BIO
 Lucien Roux is a graduate of the École nationale 

supérieure des beaux-arts de Lyon in France and of the 
A

cadém
ie royale des beaux-arts de Bruxelles in Belgium

.  
H

is w
ork has been exhibited in Italy, France and Belgium

.

A
RTISTIC

 PRA
C

TIC
E The im

portance of m
ontage in Lucien 

Roux’s w
ork derives from

 his desire to apply to painting 
techniques w

hich are usually associated w
ith m

oving im
ages, 

such as the succession of shots or the principle behind the 
tracking shot. Split up in space, the im

ages lose their continuity. 
The quest for this continuity is suggested to the view

er.  
Tw

o aspects dear to the artist are the appropriation of the 
exhibition space as an integral m

edium
 of the plastic w

ork 
and the possibility of illum

inating his studio practice, w
hich  

in itself is an im
portant part of the creative process. In fact 

the use of a video projector and the fact of painting from
 

existing im
ages are im

portant ingredients of the visible result 
after it is created.

PRO
JEC

T Lucien Roux’s Panoram
a Painting seeks to transform

an entire category into a fresco m
ade up of a m

ontage of 
paintings created on site and depicting fragm

ents of several 
visual archives. A

ll the paintings w
ill be interconnected by  

an im
aginary horizon line m

ade up of those depicted in each 
of them

. The chosen archives are tied to one another by the 
connection to a region seen as a historical, and thus also 
tem

poral, fact of the definition of boundaries in the contem
po-

rary w
orld. These archives are principally derived from

 four 
sources: photographs of the conquest of the W

est and of  
the A

m
erican land in the collections of the N

ew
 York Public 

Library and the W
ashington Public Library; photographs  

of M
ars dissem

inated by N
A

SA
; and photographs of M

ark 
Zuckerberg, co-founder of Facebook. Panoram

a Painting 
w

ill enable the artist to put in place, in a single space, the 
conditions for a fresco w

hich w
ill be m

ultiple on the spatial 
and tem

poral levels.

LU
C

IE
N

 R
O

U
X

 N
é à Paris (France), vit et travaille à Paris (France). / Born in Paris (France), 

lives and w
orks in Paris (France). lucienroux.com

A
ÏD

A
 V

O
S

O
U

G
H

I
 N

ée à Téhéran (Iran), vit et travaille à M
ontréal (Q

uébec). / Born in Tehran (Iran), 
lives and w

orks in M
ontréal (Q

uébec). aidavosoughi.com

BIO
 A

ïda V
osoughi détient un baccalauréat en arts 

visuels de l’U
niversité d’A

lzahra (Téhéran). Elle a illustré 
divers journaux et livres d’enfants qui ont été publiés 
après son départ d’Iran. Ses œ

uvres ont été exposées 
en Iran, au C

anada, aux Pays-Bas et aux États-U
nis.

D
ÉM

A
RC

H
E A

RTISTIQ
U

E A
ïda V

osoughi conçoit sa 
pratique artistique en relation avec l’ancienne culture 
du M

oyen-O
rient et son art narratif. Sa réinterprétation

des textes classiques ainsi que sa conceptualisation 
originale lui perm

ettent de redécouvrir sa culture 
d’origine et égalem

ent de traiter de m
anière m

étapho-
rique d’enjeux sociaux. En tant qu’artiste im

m
igrante 

d’origine iranienne, elle a une connaissance des 
techniques artistiques traditionnelles persanes, m

ais  
sa form

ation artistique a été m
odelée par le systèm

e 
académ

ique occidental. D
eux dialogues se chevauchent

ainsi dans sa dém
arche artistique, entre le travail 

abstrait et figuratif et entre les influences artistiques 
occidentales et orientales. L’artiste aim

erait atteindre, 
par son travail, une nouvelle ontologie de l’art, 
inclusive de toutes les cultures.

PRO
JET Le projet d’A

ïda V
osoughi se penche sur une 

nature m
arquée par une déform

ation physique à la 
suite d’un désastre ou d’un changem

ent de perspective. 
A

utrem
ent dit, des figures anim

ales ou hybrides seront 
représentées dans un environnem

ent qui ne leur 
appartient pas. Le projet Les paysages déplacés 
com

prend des peintures sur toile sans faux cadre et 
des dessins sur papier sem

i transparent. L’installation 
form

era un ensem
ble d’environ 25 dessins dont l’im

age 
finale représentera un paysage déplacé com

prenant 
d’autres paysages déplacés. La disposition en couches 
superposées des dessins et des peintures est une 
allégorie visuelle du palim

pseste historique sur lequel 
l’artiste souhaite laisser sa trace. 

BIO
 A

ida V
osoughi holds a bachelor’s degree in visual art from

 
A

lzahra U
niversity in Tehran. She has illustrated new

spapers 
and children’s books, w

hich w
ere published after her departure

from
 Iran. H

er w
ork has been exhibited in Iran, C

anada, the 
N

etherlands and the U
nited States.

A
RTISTIC

 PRA
C

TIC
E A

ida V
osoughi’s artistic practice bears 

on ancient M
iddle Eastern culture and its narrative art. H

er 
original conceptualisation and reinterpretation of classical 
texts enable her to rediscover her original culture and to 
address social issues m

etaphorically. A
s an Iranian-born 

im
m

igrant artist, she is fam
iliar w

ith traditional Persian artistic 
techniques, but her artistic training w

as fashioned after the 
W

estern academ
ic system

. Tw
o dialogues thus overlap in her 

artistic practice, betw
een the abstract and the figurative and 

betw
een W

estern and Eastern influences. Through her w
ork, 

A
ida V

osoughi w
ishes to achieve a new

 ontology of art, one 
inclusive of every culture.

PRO
JEC

T A
ida V

osoughi’s project exam
ines a natural w

orld 
w

hich has suffered physical deform
ation follow

ing a disaster 
or a change in perspective. In other w

ords, anim
al or hybrid 

figures w
ill be depicted in an environm

ent w
hich is not their ow

n.
The project Les paysages déplacés includes paintings on 
canvas w

ithout stretcher bars and draw
ings on sem

i- 
transparent paper. The installation w

ill form
 an ensem

ble of 
approxim

ately tw
enty-five

draw
ings in w

hich the final im
age 

w
ill depict a displaced landscape encom

passing other 
displaced landscapes. The superim

position of the draw
ings 

and paintings in layers is a visual allegory of the historical 
palim

psest on w
hich the artist w

ishes to leave her m
ark. 

D
e la série / From

 the series 
Le ratel dans la tour de Babel,  
2018, acrylique sur papier / 
acrylic on paper, 30,4 x 30,4 cm

. 
Photo : A

vec l’aim
able concours 

de l’artiste / C
ourtesy of the artist



LE
 S

E
N

TIE
R

 D
E

 L’A
R

T
M

ai à octobre
 / M

ay to O
ctober

 V
éritable prolongem

ent du M
A

C
BSP et vitrine 

exceptionnelle pour découvrir les artistes participants 
au 39

e Sym
posium

. U
n parcours de trente-et-un 

panneaux photographiques m
onum

entaux, le Sentier 
de l’art prend place dans quatre lieux em

blém
atiques :

TH
E A

RT PA
TH

A
 veritable extension of the M

A
C

BSP and an exceptional 
show

case for the artists participating in the 39th Sym
posium

. 
This series of thirty-one m

onum
ental photographic panels,  

the A
rt Path, takes place at four characteristic sites:.

O
U

V
E

R
TU

R
E

 D
U

 SY
M

P
O

S
IU

M
 

V
E

N
D

R
E

D
I 3

0
 JU

ILLE
T

Suivez-nous sur les réseaux sociaux !
Follow

 us on social netw
orks !

Photo : Sylvie Lacerte

D
urant votre visite au Sym

posium
 nous vous invitons  

à nous faire connaître votre C
oup de C

œ
ur en votant pour 

l’artiste de votre choix. Pour participer, il suffi
t de rem

plir  
votre bulletin de vote en ligne. 
  L’artiste qui recevra le plus de votes obtiendra une bourse  
de 3 000 $ offerte par le C

asino de C
harlevoix, partenaire du 

C
oup de C

œ
ur du public. 

PEO
PLE’S C

H
O

IC
E G

RA
N

T 
D

uring your visit to the Sym
posium

, w
e invite you to tell us your favourite 

project by voting for the artist of your choice. To participate, just fill out 
your online ballot.  
 The artist w

ho receives the m
ost votes w

ill receive a $3,000 grant  
from

 the C
asino de C

harlevoix, our People’s C
hoice partner.
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B
O

U
R

S
E 

C
O

U
P

 D
E

 C
Œ

U
R 

D
U

 P
U

B
LIC

 Présentée par le  
Presented by the 

1
 

Rue St-Jean-Baptiste / St-Jean-Baptiste St.;

2
 

Le quai de Baie-Saint-Paul / The Baie-Saint-Paul pier;

3
 

L’H
ôtel & Spa Le G

erm
ain C

harlevoix / The G
erm

ain C
harlevoix H

otel and Spa;

4
 

Le Sym
posium

 / Pavillon Jacques St-G
elais Trem

blay / The Jacques St-G
elais Trem

blay Sym
posium

/Pavilion.
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RA
Y

M
O

N
D

E A
PRIL 

C
onversation sur 

Sam
edi 31 juillet, 16 h 30 

 
 

 
le tem

ps et les choses 
Saturday, July 31, 4:30 p.m

. 

Raym
onde A

pril vit et travaille à M
ontréal, où elle a enseigné la photographie à l’U

niversité 
C

oncordia de 1985 à 2019. Photographe et artiste, elle est reconnue depuis la fin  
des années 1970 pour sa pratique m

inim
aliste inspirée du quotidien, au confluent du 

docum
entaire, de l’autobiographie et de la fiction. Son travail a fait l’objet d’im

portantes 
expositions individuelles au C

anada et à l’étranger, et figure au sein des principales 
collections publiques canadiennes.

C
onversation on Tim

e and Things
Raym

onde A
pril lives and w

orks in M
ontreal, w

here she taught photography at C
oncordia U

niversity 
from

 1985 to 2019. A
s a photographer and artist, since the late 1970s she has been recognised for her 

m
inim

alist w
ork w

hich draw
s on everyday life at the intersection of docum

entary, autobiography and 
fiction. H

er w
ork has been the subject of m

ajor solo exhibitions in C
anada and abroad, and can be 

found in the principal C
anadian public collections.

SERG
E M

U
RPH

Y
  

Le parti pris des choses  
Sam

edi 7 août, 16 h 30  
 

 
 

- titre d’après Francis Ponge 
Saturday, A

ugust 7, 4:30 p.m
.

 
 

Serge M
urphy est un artiste connu pour ses installations sculpturales réalisées à partir 

d’objets fabriqués, m
odifiés ou aidés ainsi que pour ses dessins à l’encre. Explorant un 

univers de liberté entre im
provisation et organisation, sa dém

arche puise à la m
êm

e 
source en deux et en trois dim

ensions.

The V
oice of Things - title taken from

 Francis Ponge
Serge M

urphy is an artist know
n for his ink draw

ings and for his sculptural installations m
ade out of 

m
odified or assisted m

anufactured objects. H
is w

ork explores a w
orld of freedom

, part w
ay betw

een 
im

provisation and organisation, draw
ing on the sam

e source in tw
o and three dim

ensions.

ED
D

Y
 FIRM

IN
  

D
écoloniser l’im

aginaire  
Sam

edi 14 août, 16 h 30
 

 
 

Saturday, A
ugust 14, 4:30 p.m

.

O
riginaire de la C

araïbe française (G
uadeloupe), Eddy Firm

in est artiste-chercheur. 
D

octeur en études et pratiques des arts de l’U
niversité du Q

uébec à M
ontréal (C

anada) 
et détenteur d’une m

aîtrise de l’École supérieure d’art et de design Le H
avre-Rouen 

(France), il est directeur de publication de la revue décoloniale M
inorit’A

rt. D
ans ses 

œ
uvres, il interroge les logiques transculturelles de son identité ainsi que les rapports  

de force qui s’y jouent. A
u plan théorique, il travaille à une M

éthode Bossale, soit une 
proposition de décolonisation des im

aginaires en art.

D
ecolonise the im

agination
Born in G

uadeloupe, in the French-speaking C
aribbean, Eddy Firm

in is an artist-researcher. H
e holds  

a doctorate in art studies and practices from
 the U

niversité du Q
uébec à M

ontréal, C
anada, and a 

m
aster’s degree from

 the École supérieure d’art et de design Le H
avre-Rouen in France. H

e is editor 
of the decolonial journal M

inorit’A
rt. In his w

ork, he interrogates the transcultural logic of his identity 
and the pow

er relations w
hich play out in it. O

n the theoretical level, he is w
orking on a M

éthode 
Bossale, or a proposal for the decolonisation of the artistic im

agination. 

C
A

RO
LIN

E M
O

N
N

ET 
Échange entre C

aroline M
onnet  

Sam
edi 21 août, 16 h 30

 
 

et la directrice artistique  
Saturday, A

ugust 21, 4:30 p.m
.

 
 

Sylvie Lacerte

C
aroline est une artiste m

ultidisciplinaire de la région de l’O
utaouais, au Q

uébec.  
Elle a étudié en sociologie et en com

m
unication à l’U

niversité d’O
ttaw

a (C
anada) et  

à l’U
niversité de G

renade (Espagne) avant d’entreprendre une carrière dans les arts 
visuels et le ciném

a. Ses œ
uvres ont été présentées de par le m

onde et figurent dans  
de nom

breuses collections, dont celles du M
usée national des beaux-arts du Q

uébec,  
du M

usée des beaux-arts du C
anada, de la RBC

 Banque Royale et du M
usée d’art 

contem
porain de M

ontréal.

D
iscussion w

ith C
aroline M

onnet and the artistic director Sylvie Lacerte
C

aroline is a m
ultidisciplinary artist from

 the O
utaouais region of Q

uebec. She studied sociology  
and com

m
unication at the U

niversity of O
ttaw

a in C
anada and at the U

niversity of G
ranada in Spain 

before undertaking a career in visual art and cinem
a. H

er w
ork has been show

n around the w
orld  

and can be found in num
erous collections, including those of the M

usée national des beaux-arts du 
Q

uébec, the N
ational G

allery of C
anada, the RBC

 A
rt C

ollection and the M
usée d’art contem

porain 
de M

ontréal.

Bilan de la 39
e édition du Sym

posium
 

D
im

anche 29 août, 16 h
avec la directrice artistique, Sylvie Lacerte  

Sunday, A
ugust 29, 4 p.m

.

Le bilan de la directrice artistique Sylvie Lacerte est le point culm
inant du Sym

posium
. 

D
urant cette dernière présentation de son m

andat de trois ans, Sylvie Lacerte partage 
sa vision du travail des artistes réalisés au cours des quatre sem

aines du Sym
posium

.  
U

n m
om

ent fort auquel vous êtes conviés le 29 août dès 16 h.

The artistic director Sylvie Lacerte’s concluding com
m

ents on the 39th edition of the Sym
posium

 
A

rtistic director Sylvie Lacerte’s concluding com
m

ents are the final event of the Sym
posium

. D
uring 

this final presentation of her three-year m
andate, Sylvie Lacerte w

ill share her vision of the w
ork 

created by the artists over the course of the four w
eeks of the Sym

posium
. A

 high point you are 
invited to attend on A

ugust 29 at 4 p.m
.

© Remigio Valdes de Hoyos© Fred Laforge © Marie-Christine Simard

© Sébastien Aubin© Jules Cloutier Lacerte

C
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16 h 30
C

onférence
SER

G
E M

U
R

PH
Y

Le parti pris des choses
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16 h 30
C

onférence
ED

D
Y

 FIR
M

IN
D

écoloniser l’im
aginaire

21
 

16 h 30
Échange avec la  
D

irectrice artistique
C

A
R

O
LIN

E M
O

N
N

ET

28
 

8
 

15
 

22
 

29
 

16 h 
V

isite com
m

entée de la  
directrice artistique
SY

LV
IE LA

C
ER

TE

 
M

ercred
i 

Jeud
i 

V
end

red
i 

Sa
m

ed
i 

D
im

a
nche

PROGRAMMATION

    À
 noter que toutes les activités parallèles seront diffusées par vidéoconférence.

5
 

12
 

 19
 

26
 

H
E

U
R

E
S D

’O
U

V
E

R
TU

R
E

 : du m
ercredi au dim

anche,  
de 12 h à 17 h – en présence des artistes
O

P
E

N
IN

G
 H

O
U

R
S

: W
ednesday through Sunday,  

from
 12 p.m

. to 5 p.m
.; artists w

ill be present

30
 

O
uverture du Sym

posium

31
 

16 h 30
C

onférence
R

A
Y

M
O

N
D

E A
PR

IL
C

onversation sur le tem
ps  

et les choses

Juillet



2 
M

ot de la Présidente d’honneur du 39
e Sym

posium
 

4 
M

ot de la D
irectrice artistique 

8 
JE

N
N

IFE
R

 A
LLEY

N
9 

TH
O

M
A

S C
O

R
R

IV
EA

U
10 

G
ILLE

S D
U

SA
B

E
11 

A
N

TO
N

IETTA
 G

R
A

SSI
12 

SO
P

H
IE LA

N
C

TÔ
T

13 
JEA

N
-M

IC
H

E
L LEC

LE
R

C
14 

SA
B

IN
E LEC

O
R

R
E
-M

O
O

R
E

15 
SA

R
A

H
 F. M

A
LO

N
EY

16 
FR

A
N

Ç
O

IS M
IC

H
A

U
D

17 
JU

LIE P
IC

A
R

D
18 

LU
C

IE
N

 R
O

U
X

19 
A

ÏD
A

 V
O

SO
U

G
H

I

20 
Bourse C

oup de cœ
ur du public  

21 
O

uverture du Sym
posium

 
 

Le Sentier de l’art 

22 
C

onférences 

Program
m

ation détaillée 

Suivez-nous : 
facebook.com

/sym
posium

bsp/

Pavillon Jacques St-G
elais Trem

blay  
du M

A
C

BSP

sym
posium

bsp.com
 

U
ne présentation de


