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Loto-Québec et le Casino de Charlevoix saluent le talent
des artistes de ce 39° symposium, et invitent les visiteurs
a voter en grand nombre pour le prix Coup de cceur du public.
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RAYMONDE APRIL

® Présidente d’honneur / Honorary President

Le Symposium international d’art contemporain de Baie-Saint-Paul
est trés heureux d’'accueillir I'artiste Raymonde April, & titre de
Présidente d’honneur, pour son édition Le femps ef les choses.

The International Symposium of Contemporary Art of Baie-Saint-Paul,
is pleased to welcome artist Raymonde April as its President of
Honour for its 2021 edition Time and Things.

Raymonde April, Une mouche au paradis, 1988, suite d'épreuves argentiques (extrait).

Photo : avec I'aimable concours de l'artiste

BIO Raymonde April vit et travaille & Montréal,

ou elle a enseigné la photographie & I'Université
Concordia de 1985 & 2019. Photographe et artiste,
elle est reconnue depuis la fin des années 1970

pour sa pratique minimaliste inspirée du quotidien,
au confluent du documentaire, de I'autobiographie
et de la fiction. Son travail a fait 'objet d'importantes
expositions individuelles au Canada et & I'étranger,
et figure au sein des principales collections
publiques canadiennes.

DEMARCHE ARTISTIQUE Je travaille 'espace

entre les images autant que les images elles-mémes.
Les raisons qui me font associer les images entre

elles relevent de I'expérience artistique, du non-dit;
mes choix formels sont intuitifs; lorsque je groupe

les images, cela s‘apparente & I'écriture. Je ne me suis
jamais définie comme une photographe documentaire,
car je m'intéresse tout autant aux fictions contenues
dans les images qu’d la réalité qui leur donne
naissance; cependant, je reconnais & mes images

un coté descriptif qui fait d’elles des reflets indéniables
de leur espace-temps géographique et culturel. Je suis
heureuse que mon travail soit ainsi situé, inscrit méme,
dans la société québécoise dont il est issu; qu'il 'exprime
et la représente.

Raymonde April, Zoo (photo prise par Henri April ca 1960). impression au jet d’encre, exirait du Monde des images,
1999, suite de 72 impressions au jet d’encre. Photo : avec 'aimable concours de I'artiste

BIO Raymonde April lives and works in Montréal, where she
taught photography at Concordia University from 1985 to 2019.
As a photographer and artist, since the late 1970s she has been
recognised for her minimalist work which draws on everyday
life at the intersection of documentary, autobiography and
fiction. Her work has been the subject of major solo exhibitions
in Canada and abroad, and can be found in the principal
Canadian public collections.

ARTISTIC PRACTICE | work in the space between images

as much as | do on the images themselves. The reasons | bring
images together has to do with the artistic experience, with
the unspoken. My formal choices are intuitive; when | group
images, it is similar to writing. | have never defined myself as
a documentary photographer, because | am interested as
much in the fictions contained in the images as in the reality
out of which they arose. Nevertheless, | credit my images with
a descriptive side which makes them undeniable reflections of
their geographical and cultural space-time. | am happy that
my work is sifuated, one might even say inscribed, in this way
in Québec society, out of which it arises, and that it expresses
and represents this society.




LE TEMPS
ET
LES CHOSES

Sylvie Lacerte entame la troisieme et derniére année de son
mandat & titre de Directrice artistique du Symposium international
d’art contemporain de Baie-Saint-Paul. De juillet 2019 & la fin
décembre 2020 elle a occupé le poste de Conservatrice de I'art
québécois et canadien contemporain au Musée des beaux-arts
de Montréal. A ce titre elle a organisé la premiére exposition solo
de Manuel Mathieu - Survivance dans un musée en Amérique
du Nord. De janvier & mai 202], elle fut commissaire invitée,
toujours au MBAM, pour les expositions personnelles de Caroline
Monnet - Ninga Mineh et de Yann Pocreau - Les impermanents.
Sylvie siege également comme administratrice au Domaine Forget
de Charlevoix depuis 2018. Elle a agi & titre de commissaire
indépendante d’expositions en art contemporain, posséde
plusieurs publications & son actif a I'échelle nationale et
internationale. Elle a aussi livré nombre de conférences

au Canada et & I'étranger.

© Jules Cloutier Lacerte

on congoit des expositions avec des idées,
n, des souvenirs, de la volonté

ou du vouloir, des intenfions plus ou moins
manifestes, de petites et grandes utopies,
une somme de propositions et une variété
d’attitudes a ques, on ne les construit
jamais qu’avec de I'espace et un bon fempo.
La bonne distance entre les choses et le temps!
alloués a leur réception, et nécessaires a leur

compréhension, semblent étre deux données
fondamentales qui entrent dans I'élaboration
d’'une exposition [ou d’'un symposium]

d’art contemporain?. »

Jean-Claude Rochefort, Ruines et météores, 2004.

1. C’est moi qui souligne.

2. Jean-Claude Rochefort, Ruines et
météores (2004), thése de doctorat,
Université du Québec a Montréal,
p. 81, volume .

Avant d’entrer dans le vif du sujet, une mise en contexte
mpose. Cette édition du Symposium, qui devait étre
présentée en aodt 2020, fut annulée en raison de la
pandémie. Nous revenons donc cette année, avec
une fougue renouvelée, en vous proposant la méme
thématique, Le Temps et les choses et tous les artistes
qui avaient été sélectionnés pour I'é:
La thématique, prend tout son sens cette année puisque
le temps qu'il a fallu pour traverser cet événement
planétaire, nous a demandé patience et espoir, et la
rend d’autant plus prégnante. Les choses, justement,
ne seront peut-étre pas revenues & la normale. Le
deviendront-elles jamais? On ne peut s'imaginer que
tout sera comme avant et il en sera de méme pour
certaines des activitiés du Symposium. Les choses ont
changé avec le temps, mais I'art nous revient enfin et il
sera toujours |, quelle que soit la forme qu'il prendra.

Le temps et les choses paraphrase I'ouvrage de
Michel Foucault, Les mofs et les choses, qui conserve
foute son actualité cinquante-cing ans aprés sa parutfion
en 1966. Dans ce texte fondateur, Foucault a élaboré
un précepte sur l'origine des périodes historiques en
Occident, de la Renaissance & notre ere. Le philosophe
et historien avancait que les périodes de I'histoire ne se
découpaient pas en tranches nettes et finies dans la
ligne du temps chronologique, qu’elles ne se terminaient
pas de fagon abrupte d’une ére a l'autre, mais qu’un
chevauchement s’insinuait plutét, fel un palimpseste
temporel suscitant une fransition progressive se
déroulant sur une durée de 50 & plus de 100 ans.

A rinstar de Les mots et les choses, Le temps et les
choses pourrait évoquer de maniére imagée I'entrela-
cement des genres et des disciplines d’aujourd’hui en
arts visuels et la dilatation du temps, particulierement
marquante en temps de pandémie. Par exemple, au

début du 20¢ siecle, deux mouvements concurrents
des avant-gardes se cotoyaient en parcourant chacun
leur chemin paralléle et de fagon parfois poreuse : le

« duchampiens » (ready-mades, dada, surréalistes, etc.),
ancétres des artistes contemporains, et les modernes
(Cézanne, Picasso, jusqu’a Jackson Pollock ou aux
Automatistes ici). Ce chevauchement illustre parfaitement
ce dont Foucault nous entretenait dans son ouvrage;
deux tendances concurrentes dans une méme ére
historique qui se superposent. Dés le début du 20¢ siecle
et jusqu’a maintenant, les artistes ont poursuivi leurs
itinéraires respectifs & travers dissensions ou associations
de courants, de médiums, de disciplines et d’esthétiques.

Nous vivons actuellement une période charniére de
I'histoire de I'art. Les canons de l'art traversent une
mutation sans précédent qui engage des pratiques
numeériques et des démarches non occidentales.
Les pratiques se métissent et s’entrecroisent ou
s‘approprient les unes les autres, non sans frictions
et questionnements ontologiques.

Pourquoi ne pas transposer le modeéle foucaldien
aux cultures autres qu’occidentales? Nous pourrions
extrapoler la définition de Foucault en y incluant

le temps et les choses des pratiques artistiques de
diverses cultures & I'échelle de la planete, dont celles
des Premiers Peuples des Amériques.

L’art est un travail du temps, sur le temps. En anglais,
I'expression time-based media définit la vidéo, le cinéma,
la performance, le spoken word, les arts médiatiques
et numériques, de méme que les arts de la scéne et les
arts de I'éphémeére. Dans les disciplines plus « concretes »
et pérennes comme la peinture, le dessin, la sculpture et
I'installation, le processus de création jusqu’a I'ceuvre
acheveée est aussi affaire de temps. Le temps est une

denrée rare et finie. Tempus fugit, les temps courent,
nous sommes pressés par les échéances et par les
calendriers d'une vie frépidante et agitée. Une vie ou les
conflits publics et privés sont incessants et ou la mort
guette constamment ; une vie ou les maladies se tiennent
& l'affot malgré les progrés de la science. Nous devenons
chronophobes craignant de manqguer de temps pour
tout accomplir, faire les choses, pour ne pas oublier,
pour pouvoir observer la prochaine génération qui
pourrait sauver le monde des catastrophes annoncées.

Pour cette derniére année de mon mandat & la direction
artistique, pourquoi ne pas fusionner courants et
disciplines de I'art contemporain, pourquoi ne pas
envisager de jouer avec le femps et les choses ou, les
artistes en dialogue avec les visiteurs, échafauderaient
cet enjambement de périodes historiques et d’objets
de l'art, & travers le work-in-progress que symbolise
le Symposium.

Dans cette édition 2021, nous rendons hommage &

la mémoire de Jean-Claude Rochefort, critique d‘art,
galeriste et artiste, disparu tragiquement en 2010. Natif
de Saint-Hilarion, Jean-Claude avait rédigé une these
de doctorat intitulée Ruines et météores, faisant foi de
son attachement et de son amour pour la région de
Charlevoix, mais aussi de sa passion pour l'art hors des
sentiers battus. Dans cet ouvrage immense, rigoureux
et poétique, il présentait la preuve que I'art peut faire
bouger les montagnes et le paysage, insérés au creux
de I'Astrobléme de Charlevoix. Ce sont quatre-cent-
ns d'années qu'il réinterprétait a travers un parcours
en art contemporain, avec l'apport du temps et des
choses de I'art et de la nature.

Sylvie Lacerte, PhD
Directrice artistique, SIACBSP



TIME
AND
THINGS

While exhibitions are conceived with ideas,
imagination and recollections, with will or
determination, with more or less manifest
infentions and great or small utopias and a
sum of propositions and a variety of artistic
postures, they are always only ever constructed
with space and a good tempo. The right
distance between things and time' allotted
to their reception, which is necessary for
them to be understood, appear to be two
fundamental qualities which enter into the
elaboration of an exhibition [or a symposium]
of contemporary art.

Jean-Claude Rochefort, Ruines et météores, 2004.%

1. My emphasis.

2. Jean-Claude Rochefort, Ruines et
météores, vol. 1, doctoral dissertation
(Montréal: Université du Québec

& Montréal, 2004), 81.

Before getting into the heart of the topic, it is necessary
to set the stage. This edition of the Symposium, which
should have taken place in August 2020, was cancelled
because of the pandemic. We are thus back this year
with renewed ardour and an event organised around
the same theme, Time and Things, and with all the
artists who had been selected for the 2020 edition.
This theme has added meaning this year because the
time it took to get through this global event required
patience and hope, making it even more vital. Things,
precisely, will perhaps not have returned to normal.
Will they ever? It is hard to imagine that everything will
be as before, and the same will be true for some of
the Symposium’s activities. Things have changed with
time, but art returns to us finally and it will always be
there, whatever form it takes.

Time and Things paraphrases Michel Foucault’s book
Les mots et les choses (published in English as The Order
of Things) which, fifty-five years after its publication,

in 1966, remains as relevant as it always was. In this
foundational text, the philosopher and historian Foucault
developed a precept on the origin of historical periods
in the West, from the Renaissance to today. He proposed
that historical periods do not carve up into sharp and
completed sections in a chronological fimeline, that
eras do not end abruptly, but rather that they overlap,
like a temporal palimpsest, giving rise to a gradual
transition unfolding over a period of fifty to one
hundred years.

Like Les mots et les choses, Time and Things could
vividly evoke the intertwining of genres and disciplines
today in the visual arts and the dilation of time. For

Sylvie Lacerte is beginning the third and final year of her
mandate as Artistic Director of the Symposium international
d’art contemporain de Baie-Saint-Paul. From July 2019 to the
end of December 2020 she occupied the post of Curator of
Quebec and Canadian Contemporary Art at the Montreal
Museum of Fine Arts (MMFA). In this capacity she organized
the first solo exhibition solo of the work of Manuel Mathieu,
Survivance, in a North American museum. From January to
May 2021, she was guest curator, also at the MMFA, for solo
exhibitions of the work of Caroline Monnet, Ninga Minéh, and
Yann Pocreau, Impermanencies. Sylvie has also served as a
member of the board of directors of the Domaine Forget in
Charlevoix since 2018. She has organized several exhibitions
of contemporary art as an independent curator and has
several publications to her name both at home and abroad.
She has also lectured widely in Canada and international

example, in the early twentieth century two concurrent
avant-garde movements existed side by side, each
following its parallel path in a sometimes porous manner:
the “Duchampians” (the ready-mades, Dada, Surrealists,
etc.), the ancestors of contemporary artists; and the
moderns (Cézanne and Picasso, and right up to Jackson
Pollock and the Automatists in Quebec). This overlapping
is a perfect illustration of what Foucault spoke about in
his book: two concurrent tendencies overlapping within
the same historical period. From the early twentieth
cenfury until today, artists have followed their respective
itineraries by dissenting from or associating with currents,
media, disciplines and aesthetics.

We are currently living through a transitional period in
the history of art. Artistic canons are being transformed
as never before, in ways involving digital and non-
Western practices. Artistic practices are hybridising
and criss-crossing or appropriating one another,

notf without friction and ontological concerns.

Why not transpose Foucault’s model to non-Western
cultures? We could extrapolate Foucault’s definition
and include in it the time and things of the artistic
practices of diverse cultures around the world, including
the cultures of First Nations peoples in the Americas.

Art is a work of time, on time. The expression time-based
media defines video, film, performance, the spoken word,
media and digital art, the stage arts and ephemeral art.
In the more “concrete” and enduring arts, such as
painting, drawing, sculpture and installation, the creative
process, up to the completed work, is also a question of
time. Time is a rare and finite commodity. Tempus fugit,
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time flies: we hurry to meet deadlines and the schedules
of a hectic and frantic life. A life in which the conflict
between public and private is never ceasing and in
which death constantly lies in wait; a life in which illnesses
keep vigil despite scientific progress. We are becoming
chronophobes, fearing that we will not have enough
time to accomplish everything, to do things, to not forget,
fo be able to observe the next generation, which could
save the world from its foretold disasters.

For this final year of my mandate as artistic director,
why not merge contemporary art currents and
disciplines? Why not plan on playing with time and
things in a way in which artists, in dialogue with visitors,
devise this crossover of historical periods and art
objects through the work in progress symbolised by
the Symposium?

In this 2021 edition, we pay tribute to the memory of
Jean-Claude Rochefort, an art critic, art dealer and
artist who passed away tragically in 2010. Born in
Saint-Hilarion, Jean-Claude was the author of a
doctoral dissertation entitled Ruines et météores,
which attested to his love for and attachment to the
Charlevoix region, but also to his passion for art off
the beaten path. In this immense, rigorous and poetic
work he demonstrated that art can move mountains
and the landscape, infroduced into the hollow of the
Charlevoix Crater. His work reinterpreted eighty million
years through a journey across contemporary art,
with the help of the time and things of art and nature.

Sylvie Lacerte, Ph.D.
Artistic Director, SIACBSP



© Frangois Boucher

(Switzerland),

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

Photo : Jennifer Alleyn

BIO A sa sortie de l'université, Jennifer Alleyn parcourt
le monde, caméra au poing, avec La Course
Destination Monde. Plus tard, elle remporte le prix de
la Confédération internationale des cinémas d‘art et
d’essai (C.I.C.A.E.) & Cannes avec le film Cosmos.
Parallelement, elle développe une pratique plastique
qui integre la vidéo, la photographie et I'installation.
En 2011, elle présente une premiére installation au
Musée des beaux-arts de Montréal dans le cadre de
I'exposition collective Big Bang. En 2018, elle lance son
premier long métrage Impefus, convoquant le
cinéma-vérité et la fiction.

DEMARCHE ARTISTIQUE Artiste multimédia, cinéaste et
auteure, Jennifer Alleyn puise dans sa double formation
universitaire en cinéma et en arts visuels pour réaliser
des ceuvres qui dialoguent avec le médium. Formée
en documentaire, elle accueille la notion d’archivage,
de conservation et d’examen dans son fravail, pour
transcender l'idée poétique. Au fil de sa recherche se
fisse une trame sensible qui explore I'état d’étre et ce
qui le fait agir. Ses ceuvres plastiques émanent d’'un
glanage permanent d'images et de mots pour traduire
le heurt paradoxal entre I'expérience humaine,
profonde et transformatrice, et lincapacité & la
mettre en mots.

PROJET Avec le Catalogue des traces, Jennifer Alleyn
prolonge son exploration de la perte et du deuil en se
tournant vers ce qui survit. A partir d’entretiens réalisés
auprés de nouveaux arrivants, 'artiste a établi une liste
«d'objets laissés derriére ». Porteurs de mémoire, mais
devenus inaccessibles, ces objetfs sont issus du quotidien.
Le projet vise & restituer ces objets, avec le dispositif
du cabinet de curiosités. Alleyn souhaite inviter les
Charlevoisiens & identifier un objet de la liste dont ils
peuvent frouver un équivalent dans leur maison et &
le préter & l'artiste afin qu'il soit intégré & Iinstallation.
Des capsules audio contenants les récits de nouveaux
arrivants et de résidents de Charlevoix, autour de
l'objet abandonné, s'ajoutent & la partie visuelle

de l'installation. L'idée de provoquer une rencontre
interculturelle autour d’objets familiers et communs
laisse entrevoir 'occasion d’échanges enrichissants.

8

JENNIFER ALLEYN

@ Née a Lausanne (Suisse), vit et travaille & Montréal (Québec). / Born in Lausanne
es and works in Montréal (Québec). jenniferalleyn.com

BIO Upon completing her university studies, Jennifer Alleyn
travelled the world, camera in hand, with the television
program La Course Destination Monde. Later, she won the
International Confederation of Arthouse Cinemas (C.I.C.A.E.)
award at the Cannes film festival with the film Cosmos. At the
same time, she was developing a visual arts practice which
incorporates video, photography and installation. The first
exhibition of her work, an installation, took place in 2011 af the
Montréal Museum of Fine Arts as part of the group exhibition
Big Bang. In 2018 she released her first feature-length film,
Impetus, which joins cinéma-vérité and fiction.

ARTISTIC PRACTICE A multimedia artist, flmmaker and author,
Jennifer Alleyn draws on her dual background in university-level
studies in cinema and visual art to create works of art which
enter into dialogue with the medium. Trained in documentary
filmmaking, she incorporates archiving, preservation and
inspection in her work in order to transcend the poetic idea.
Over the course of her artistic investigations there develops
a perceptible framework for exploring the state of being
and what makes it act. Her visual art derives from a constant
gleaning of images and words to convey the paradoxical
col n between human, profound and transformative
experience and the inability to put it into words.

PROJECT With Catalogue des fraces, Jennifer Alleyn extends
her exploration of loss and grief by turning to what survives.
Using interviews with new arrivals, she has established a list of
“objects left behind.” These everyday objects are the bearers
of memory yet are now inaccessible. Her project seeks to
recreate these objects in the form of a curiosity cabinet. Alleyn
nvite the residents of the Charlevoix region to identify an
object on the list for which they can find an equivalent in their
home and to lend it to her so that she can include it in the
installation. Audio capsules containing the stories of new arrivals
and Charlevoix residents around the abandoned object add to
the visual element of the installation. Provoking an intercultural
encounter around these familiar and ordinary objects will
provide a glimpse of opportunities for enriching exchanges.

© Courfoisie de I'artiste

Vaisselle (n° 6 de la série
Collections), 2016, acrylique sur
papier / acrylic on paper, 28 x 21 cm.
Photo : Alexandre Payer

BIO Thomas Corriveau est un artiste visuel
multidisciplinaire qui travaille notamment avec le
dessin, la peinture et le film d’animation. Ses ceuvres
sont exposées au Québec et & I'étranger. Corriveau
a réalisé une quinzaine d’ceuvres d‘art public. Il est
professeur & 'Ecole des arts visuels et mé ques de
I'Université du Québec & Montréal et co-fondateur de
Grupmuy, un laboratoire de recherche-création dédié
au dessin et a I'image en mouvement dans les
pratiques artistiques contemporaines.

DEMARCHE ARTISTIQUE Thomas Corriveau s'intéresse
& la transposition des mouvements de la danse & fravers
le travail du dessin, de la peinture et de Iimage imprimée.
C’est dans ses films d’animation et ses projets compor-
tant des images en mouvement que cette recherche
trouve son aboutissement le plus fécond. L'artiste explore
la possibilité de donner une présence charnelle a limage
animée, en développant une relation étroite entre

les mouvements représentés du corps dansant et le
bougeé du dessin et de I'animation. Cette exploration
'ameéne & développer des structures répétitives et
fragmentées, telles que des boucles d’animation,
entrecroisées et recomposées sans reléche.

PROJET Dans son projet, Thomas Corriveau souhaite
porter son attention & l'inscription du temps dans Iimage
peinte animée. || compte produire de deux & frois
séquences animées de quelques secondes (de 10 &

15 secondes chacune), en vue de créer des boucles
d’animation. Ces images seront peintes en utilisant

un procédé de rotoscopie, a partir de la projection
d'images extraites de séquences vidéo. Cela donnera
lieu & une production intensive de peintures sur papier,
qui seront, d'une part, numérisées pour générer les
boucles d’animation etf, d’autre part, déployées au
mur pour former de grands ensembles, révélant la
matiére de I'image animée en devenir. L'artiste veut
expérimenter plus particulierement autour de la mise en
espace des deux types dimage, fixe et en mouvement,
pour rendre tangible une expérience singuliere de la
peinture. Cela visant & rejoindre I'idée d’'une absorption
dans la contemplation du tableau.
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THOMAS CORRIVEAU

@® Né & Sainte-Foy (Québec), vit et travaille & Bromont (Québec). / Born in Sainte-Foy
(Québec), lives and works in Bromont (Québec). www.thomascorriveau.com

BIO Thomas Corriveau is a multidisciplinary visual artist working
in particular in drawing, painting and animated film. His work
has been exhibited in Québec and abroad, and he has made
some fifteen works of public art. He is a professor of visual
and media art at the Université du Québec a Montréal and
co-founder of Grupmuy, a research-creation laboratory
dedicated to drawing and to the moving image in
contemporary artistic practices.

ARTISTIC PRACTICE Thomas Corriveau is interested in

the transposition of movement in dance through drawing,
painting and the printed image. This research finds its most
fruitful expression in his animated films and his projects which
include moving images. Corriveau explores the possibility of
giving carnal presence to the animated image by developing
close ties between the depicted movements of the dancing
body and movement in drawings and in animation. This
exploration leads him to develop repetitive and fragmented
structures, such as animated film loops which ceaselessly
criss-cross and are reconstructed.

PROJECT In his project, Thomas Corriveau wishes to focus
his attention on the inscription of time in animated painted
images. He plans to produce two or three animated sequences
of several seconds in length (from ten to fifteen seconds each)
in order to create animated loops. These images will be
painted using a rotoscoping technique, based on projected
images taken from video sequences. This will give rise to
intensive work of producing paintings on paper which will, on
the one hand, be digitised to generate animated loops and,
on the other, be spread on a wall to form large ensembles,
showing the materials of the animated image in the process
of being made. Corriveau wishes to experiment in particular
with the spatial arrangement of the two kinds of image, fixed
and moving, o make tangible a singular experiment in painting,
that of seeking to replicate the idea of becoming absorbed
while contemplating a painting.



© Westerngren

GILLES DUSABE
@ Né & Genéve (Suisse), vit et travaille & Kigali (Rwanda) et & Genéve (Suisse). / Born in
Geneva (Switzerland), lives and works in Kigali (Rwanda) and Geneva (Switzerland).

gillesdusabe.com

BIO Gilles Dusabe détient des dipldmes universitaires
en arts visuels de I'Ecole des arts de Glasgow en
Ecosse (B.A.), du Centre d’art contemporain de
Kitakyushu au Japon et de I’Académie royale des
beaux-arts de Bruxelles en Belgique (M.A)). Ses ceuvres
ont fait 'objet d’expositions en Europe, au Rwanda,
au Brésil, en Corée et aux Etats-Unis.

DEMARCHE ARTISTIQUE Refléter I'actualité mondiale
d'une fagon quotidienne (jour apreés jour) et artistique
(ceuvre apreés ceuvre) motive Gilles Dusabe dans sa
démarche. |l pense que l'artiste doit s’'engager vis-a-vis
de I'actualité et ne pas laisser uniquement la presse et
les historiens fagonner l'histoire et I'archivage. L'actualité
peut étre perturbante, réjouissante, triste, choquante,
révoltante, surprenante. Elle nous connecte avec le
monde local, régional, continental et global... Elle nous
permet de nous positionner et d’étre au courant de
I'état du monde et de notre planéte. Mais tout dépend
du média lu car la presse n’est pas neutre. Un esprif
critique est nécessaire envers l'arficle et I'événement
particuliers choisis.

PROJET Le projet de Gilles Dusabe consiste & réaliser
une peinfure par jour inspirée par le fravail conceptuel
de l'artiste On Kawara. Dusabe lira des articles de la
presse écrite du monde entier & tous les matins et
décidera, par la suite, quelle actualité il souhaite
dépeindre de maniére abstraite ou figurative, mais
de facture réaliste. Ensuite, il transmettra son travail
et parfois I'article lu & Anita Munyaneza, écrivaine
rwandaise basée & Bruxelles, qui écrira un texte
pour mettre la peinfure en mots. Des interactions

et discussions autour de cet article pourront étre
entamées avec le public et un échange sur différentes
thématiques alimenteront les rencontres. 1 mois,

30 jours, 30 articles, 30 tableaux, 30 textes, 30 débats
mais une multitude de rencontres. Ces conversations
pourront modifier I'ceuvre effectuée tout au long de
la journée.
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Kitenge, the West African - Indonesian

- Dutch - Chinese Textile Design, 2017-2018,
acrylique et huile sur toile / acrylic and

oil on canvas, ensions variables.

Photo : Avec I'aimable concours de I'artiste /
Courtesy of the artist

BIO Gilles Dusabe holds university diplomas in visual art from
the Glasgow School of Art in Scotland (B.A.), the Center for
Contemporary Art Kitakyushu in Japan and the Académie
royale des beaux-arts de Bruxelles in Belgium (M.A)).

His work has been exhibited in Europe, Rwanda, Brazil,
Korea and the United States.

ARTISTIC PRACTICE What motivates Gilles Dusabe’s artistic
practice is reflecting the current global reality artistically
(work by work) on a daily basis (day by day). He believes
that artists should engage with current events and not let
only the press and historians shape history and archiving.
Current events can be disturbing, joyful, sad, shocking,
revolting or astonishing. They connect us with the local,
regional, continental and global world and enable us to
situate ourselves and be aware of the state of the world
and our planet. But everything depends on the medium read,
because the press is not neutral. We must bring a critical
spirit to any particular article or event.

PROJECT Gilles Dusabe’s project consists in creating one
painting per day, inspired by the conceptual work of the artist
On Kawara. Each morning, Dusabe will read newspaper
articles from around the world and then decide what current
event he wishes to depict, in an abstract or figurative manner
but using a realistic approach. He will then transmit his work and
sometimes the article read to Anita Munyaneza, a Rwandan
writer based in Brussels, who write a text to put the
painting info words. Interactions and discussions around this
article can be initiated with the public to exchange views on
the various themes underlying the encounters. One month:
thirty days, thirty articles, thirty paintings, thirty texts, thirty public
discussions, but a multitude of encounters. These conversations
may modify the artwork being created over the course of
the day.

© CADimage

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

Photo : CADimage

BIO Les peinfures ef les ceuvres sur papier d’Anfoniefta
Grassi ont fait 'objet d’expositions individuelles et
collectives dans des musées et galeries au Canada,
aux Etats-Unis et en Europe. Elles font partie de
collections publiques, d’entreprises et particulieres,
entre autres celles du Musée national des beaux-arts
du Québec, des Archives de I'Ontario et du Museo
Civico di Molise (Italie). Grassi est lauréate de nombreux
prix et honneurs. En 2017, elle a regu une bourse de
projet en arts visuels pour sa série Contemplation

For Obsolete Objects.

DEMARCHE ARTISTIQUE Antonietta Grassi a consacré
sa pratique & la peinture abstraite pendant presque
toute sa carriére. Ses tableaux, qui semblent de prime
abord des abstractions géomeétriques hard edge, sont
composés de surfaces peintes, & couches multiples, oU
prime le toucher de la main. Grassi peint des formes
stratifiees, d'inspiration intuitive, qui sont entrecoupées
de traits fins comme des fils, créant ainsi des ceuvres
ou se confrontent le textile, I'architecture et I'histoire
de la peinture du 20¢ siécle. La notion du temps est
non seulement visible dans le développement de la
surface, mais elle se refléte aussi dans les themes
travaillés par I'artiste : 'obsolescence, la mémoire

et I'histoire.

PROJET Le projet d’Antonietta Grassi consiste &
réaliser une série de peintures faisant écho & son
intérét pour I'esthétique et la tactilité des systemes
technologiques. En tant que peintre, elle renvoie aux
codes de I'abstraction moderniste comme le carré,

le monochrome, la grille et la ligne. Sur le plan
conceptuel, elle s'intéresse au lien entre I'histoire de

la programmation informatique et le tissage textile,

et & la contribution importante des femmes & ces
histoires. Elle travaille & plusieurs ceuvres en méme
temps, allant de l'une & I'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 peinfure
par couche découle d'un processus intuitif, alors que
le dessin des lignes est lent, délibéré et méditatif.
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ANTONIETTA GRASSI

® Née a Montréal (Québec), vit et travaille & Montréal (Québec). / Born in Montréal
(Québec), lives and works in Montréal (Québec). antoniettagrassi.com

BIO Antonietta Grassi's paintings and works on paper have
been featured in solo and group exhibitions at museums and
galleries in Canada, the United States, and Europe. Her work
can be found in public, corporate, and private collections,
including the Musée national des beaux-arts du Québec, the
Archives of Ontario and the Museo Civico Di Molise (Italy).
She has been laureate of several awards and honours. In 2017,
she received a Canada Council Project Grant in Visual Arts
for the series Contemplation For Obsolete Objects.

ARTISTIC APPROACH Antonietta Grassi has been committed
to the practice of abstract painting for most of her career. Her
paintings, which at first appear as hard-edged geometric
abstractions, are composed of multi-layered, painted surfaces
where the touch of the hand is paramount. Grassi paints
layered, intuitively derived forms that are intersected by fine,
thread-like lines—creating works where textile, architecture,
and painting’s twentieth century history collide. The notion of
fime is evident not only in the development of surface but is
reflected in the themes the artist has been working with:
obsolescence, memory and history.

PROJECT Antonietta Grassi’s project is to work on a series of
paintings which reflect her interest in the aesthetics and tactility
of technological systems. As a painter, she references the
codes from modernist abstraction such as the square,

the monochrome, the grid and line. Conceptually, she is
interested in the connection between the history of computer
programming and textile weaving and women'’s significant
contribution to those histories. She works on multiple artworks
simultaneously and moves from work to work to develop a
series where each painting relates to the other. The process
includes a mix of intuition and seeking precision. The layering
of paint for the initial composition is an intuitive process,
while the drawing of lines is slow, deliberate and meditative.



© Daniel Roussel

Les roses, 2019, huile sur t
(avec insertion d'un extrait de
poéme de Mallarmé) / oil on canvas
(with an excerpt of a poem by
Mallarmé inserted), 204 x 142 cm.
Photo : Daniel Roussel

BIO Diplémée de I'Université Concordia en beaux-arts
(M.A), Sophie Lanctot a enseigné & Montréal au Collége
Jean-de-Brébeuf. Son travail a été exposé au Québec,
& Toronto et en Espagne. Elle compte neuf ceuvres d’art
public au Québec grace & la Politique d'intégration
des arts & I'architecture et & I'environnement du
Gouvernement du Québec.

DEMARCHE ARTISTIQUE Depuis quelque temps,
Sophie Lanctét explore ce qu'il advient de I''mage
lorsqu'elle est engagée dans un processus d'effacement
matériel et historique. La question des archives, leur
fransmission, leur conservation et leur représentation,
préoccupe l'artiste au plus haut point, en cette ere
de surabondance des images sur les plateformes
numériques. Sa démarche questionne les notions de
valeur et de signifiance qui déterminent la sauvegarde
ou la fombée dans I'oubli des événements et des
figures de I'histoire.

PROJET Le projet Marguerite, que propose Sophie
Lanctét, évoque la transformation qui s'est opérée au
courant du 20¢ siécle avec les supports de représentation
du réel et de soi. Cette transformation est retracée &
travers les archives authentiques et métamorphosées
par l'artiste de I'histoire de Marguerite (1895-1961).
L'artiste choisit quelques lettres au contenu pertinent
ftel que vu par le regard singulier que pose Marguerite
sur ses sentiments, sur les gens et le pays ou elle vit.

La lettre est transformée par des découpes, par la
fragmentation et la superposition, celle de croquis, enfre
autres. Parallelement, une série de dessins et de
peintures, réalisés & partir de photographies d'époque,
permettront de saisir Marguerite dans sa transformation.
Les dessins ef les lettres-objets construiront une
installation en deux dimensions. Le sacrifice de I'original
constitue un geste pénible qui témoigne ultimement de
la perte de la mémoire et des choses. L'artiste souhaite
inviter le spectateur & ressentir sa propre durée et la
fagon dont elle s'inscrit dans des traces et dans des lieux,
avec des ceuvres a charge émotive qui fémoignent de
notre cohabitation avec le monde tangible et de notre
commune obsolescence programmée.
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SOPHIE LANCTOT

@® Née a Montréal (Québec), vit et travaille & Montréal (Québec). / Born in Montréal
(Québec), lives and works in Montréal (Québec). sophielanctot.org

BIO A graduate of fine arts at Concordia University (M.A)),
Sophie Lanctét has taught at the Collége Jean-de-Brébeuf in
Montréal. Her work has been exhibited in Québec, Toronto
and Spain. Nine of her works are on display in public places
in Québec under the province’s program for incorporating
artworks into architectural and natural environments.

ARTISTIC PRACTICE For some time Sophie Lanctét has been
exploring what becomes of an image when it is part of a
process of material and historical erasure. In this age of the
overabundance of images on digital platforms, the question of
archives, their tfransmission, preservation and representation,
concerns her to the utmost. Her work questions how notions
of value and meaning determine which historical events and
figures are saved and which fall into oblivion.

PROJECT Sophie Lanctét’s project Marguerite evokes the
fransformation that took place over the twentieth century in
the media used to depict reality and the self. This transformation
is fraced through authentic archives, metamorphosed by the
artist, of the life of Marguerite (1895-1961). Lanctét has selected
several letters with relevant content, as seen by the singular
way Marguerite describes her feelings and the people and
the land around her. Each letter is transformed by cutting it up,
fragmenting it and superimposing it, on sketches, for example.
At the same time, a series of drawings and paintings, based
on photographs of the day, enable us to see Marguerite’s
transformation. The drawings and the letter-objects construct
a two-dimensional installation. Sacrificing the original is a painful
gesture which in the end testifies to the loss of memory and
of things. The artist wishes to invite viewers fo feel their own life
span and the way it is inscribed in traces and places through
artworks whose emotive charge testifies to our cohabitation with
the tangible world and our shared planned obsolescence.

© Paul Litherland

Sans titre (Je ne sais plus quoi faire
pour que fu m’aimes), 2015, branche
de tournesol, colle, pierres du Rhin,
miroir, médailles religieuses et débris
divers / sunflower branch, glue,
rhinestones, mirror, religious medal
and diverse debris, 30,4 x 2,5 x 2,5 cm.
Photo : Paul Litherland

BIO Jean-Michel Leclerc détient une maitrise en
beaux-arts de I'Université Concordia et un baccalauréat
en arts visuels et médiatiques de I'Université du Québec
& Montréal. En 2017, il est le lauréat du Prix Sylvie et
Simon Blais pour la releve en arts visuels. Ses ceuvres
ont été exposées au Québec, a Toronto et a Baltimore;
elles font partie de collections particuliéres au Canada
et en Europe.

DEMARCHE ARTISTIQUE Jean-Michel Leclerc cherche
& comprendre comment un objet, un support simple,
peut éfre investi d'une présence, la confenir aux sens
propre et figuré. Son travail agit comme un espace
d’exploration et de mise en forme de la mémoire et de
I'invisible par des moyens aussi simples que possible.
Evénements divers et fragments d’archives sont autant
de pistes effacées et latentes portant en elles la
possibilité de se manifester physiquement. L’artiste
s'efforce de rassembler et d’étudier ces fragments afin
de proposer une autre vision de I'histoire et du passage
du tfemps. Cela 'ameéne & développer de nouvelles
stratégies d’appropriation et de transmutation de
I'archive et & nourrir une pratique & 'aide d’outils se
trouvant au croisement de I'ethnologie et de I'histoire.

PROJET Le projet de Jean-Michel Leclerc examine, &
travers I'objet fabriqué, recréé ou réparé, les notions
de valeur, de richesse et de soin. L'artiste compte réaliser
une série de piéces sculpturales en se basant sur une
variété de périodiques populaires, d’encyclopédies et
d’ouvrages sur I'économie domestique, publiés avant
la fin des années 1940. Seront abordés, & travers ces
pieces, la réappropriation de techniques traditionnelles,
le « bricolé » et la débrovillardise dans I'expérience
domestique québécoise rurale. Ensuite, ces objets
serviront & réaliser une série de dessins & la plume
rappelant certaines techniques d'impression offset
utilisées dans les ouvrages consultés. L'artiste souhaite
amorcer, avec le public, un dialogue autour des
questions soulevées par sa démarche et par les
techniques traditionnelles auxquelles il aura recours.
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JEAN-MICHEL LECLERC

® Né & Québec, vit et travaille & Montréal (Québec). / Born in Québec City, lives
and works in Montréal (Québec). cargocollective.com/jmleclerc

BIO Jean-Michel Leclerc holds a master’s degree in fine arts
from Concordia University and a bachelor’s degree in visual
and media art from the Université du Québec & Montréal. In
2017, he won the Sylvie and Simon Blais Award for Emerging
Visual Artists. His work has been exhibited in Québec, Toronto
and Balfimore and can be found in private collections in
Canada and Europe.

ARTISTIC PRACTICE Jean-Michel Leclerc wishes to understand
how an object, a mere support, can be invested with a presence,
can contain presence in a literal and figurative sense. Using
means as simple as possible, his work acts like a space for
exploring and shaping memory and the invisible. Various
events and fragments of archives are seen as erased and
latent paths carrying within them the possibility of becoming
physically manifest. Leclerc strives to bring together and
study these fragments in order to propose a different vision
of history and the passage of time. This leads him to develop
new strategies for appropriating and transmuting the archive
and for developing his artistic practice using tools found at
the crossroads of ethnology and history.

PROJECT Jean-Michel Leclerc’s project examines, through
made, recreated or repaired objects, the concepts value,
wealth and care. He intends to create a series of sculptural
works by drawing on a variety of popular periodicals,
encyclopaedia and books on home economics published
before the late 1940s. Through these works, he will take up
questions around the appropriation of traditional techniques,
“jury-rigging” and resourcefulness in the rural Québec domestic
experience. These objects will then be used to create a series
of pen and ink drawings reminiscent of certain offset printing
techniques used in the books consulted. The artist wishes to
engage the public in a dialogue around the questions raised
by his work and by the traditional techniques he will draw on.



© E. Iglesias Van Walleghem

Peindre I’Alberta (installation),
2019, acrylique sur toile / acrylic
on canvas, 15,2 x 15,2 cm.

Photo : Avec I'aimable concours
de I'artiste / Courtesy of the artist

BIO Sabine Lecorre-Moore a découvert la peinture @
I'acrylique et les techniques fraditionnelles d’application
de textures et de couches durant ses études secondaires.
Apres avoir obtenu son dipléme, elle a été acceptée
& I'lnstitut supérieur de peinture Van der Kelen en
Belgique, ou elle a éfu la technique classique de la
peinture & I'huile. Pendant quinze années, elle a réalisé
des commandes pour des architectes, des designers
et une clientéle privée. Elle consacre aujourd’hui
davantage de temps & la peinfure et elle monte

des expositions en atelier.

DEMARCHE ARTISTIQUE La démarche artistique de
Sabine Lecorre-Moore repose sur la rencontre avec
le public. Pour I'artiste, qu’elle fravaille avec la vidéo,
l'installation ou dans le cadre d’'une exposition, ses
projets n‘existent vraiment que lorsqu’ils sont présentés
au public. L'artiste vit en Alberta depuis trente ans,
soit 360 mois. Ce chiffre désigne aussi la perception
compléte - & 360° - d'un espace. Ici, le paysage de
I'Alberta a inspiré la création d'une série de peintures
miniatures, & partir de photos personnelles et d’autres
provenant du public. Une fois la série achevée, la plus
grande partie du territoire albertain sera représentée.

PROJET Amorcé en 2017, Peindre I'Albertas’inscrit
dans la continuité de courants d'art du 19¢ siécle qui
exploraient la « nouvelle » technologie qu’était alors

la photographie. Ce projet se situe au croisement de
technologies contemporaines et classiques et rend
hommage & la province d’adoption de Sabine
Lecorre-Moore. L'artiste y utilise la photographie pour
peindre des représentations de paysages urbains et
naturels. Cette entreprise préconise une forte interaction
avec le public, puisque ce dernier collabore activement
& sa construction et & son installation. En effet, elle
demandera au public de participer en accrochant aux
murs les 300 miniatures qu’elle aura peintes, une & la fois,
afin d’engager un dialogue. Entourés de leur présence,
nous aurons le sentiment de faire partie du paysage.
Au fil du temps, ces paysages forment ensemble

une série d’histoires, auxquelles s‘ajoutent celles du
spectateur qui, & son tour, raconte un souvenir lié

au lieu représenté.
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SABINE LECORRE-MOORE

@® Née & Montréal (Québec), vit et travaille & Calgary (Alberta). / Born in Montréal
(Québec), lives and works in Calgary (Alberta). sabinelecorremoore.com

BIO Sabine Lecorre-Moore discovered acrylic painting and
traditional texturing and layering techniques in high school.
Upon graduating, she was accepted to the Institut supérieur
de peinture Van der Kelen in Belgium, where she studied
classical technique in oil painting. For fifteen years she worked
as a commission artist for architects, designers and private
clients. She now dedicates more time to painting and hosts
studio exhibitions.

ARTISTIC PRACTICE Sabine Lecorre-Moore’s artistic practice
is based on encounters with the public. Whether working in
video or installation or when mounting an exhibition, her
projects only truly exist when they have been presented to
the public. She has lived in Alberta for thirty years, or 360
months. This figure is also that used to describe complete
perception - 360" - of a space. Here, the Alberta landscape
has inspired the creation of a series of miniature paintings,
drawn from personal photographs and others coming from
the public. When the series is complete, most of Alberta will
be represented.

PROJECT Begun in 2017, the project Peindre I'Alberta continues
in the tradition of nineteenth-century artistic currents which
explored photography, a “new” technology at the time.

This project is located at the crossroads of contemporary
and classical technologies and pays tribute to Sabine
Lecorre-Moore’s province of adoption. In it, she uses
photography to paint depictions of urban and natural
landscapes. This endeavour requires great interaction with
the public, as the latter collaborates actively in its construction
and installation. She will ask the public to participate by hanging,
one at a fime, the 300 miniatures she has painted, as a way
to engage in dialogue. Surrounded by their presence, we will
have the sense of being a part of the landscape. Together
these landscapes, over time, form a series of stories. To these
stories are added those of the viewer who, in turn, recounts
a memory tied to the place depicted.

© Courfoisie de I'artiste

Stormy Weather, 2018,

captures d'écran - video / screen
captures - video, 4 h 2 min.

Photo : Julien Choquette

BIO Formée en arts visuels & I'Ecole des arts de Glasgow
en Ecosse (M.A) et en tissage traditionnel & I'Institut
Allende au Mexique, Sarah F. Maloney a enseigné en
Ecosse, sur la Cote-Nord et & Dawson City au Yukon.
Elle a été artiste en résidence en Indonésie, a Chypre
et en Espagne. Ses ceuvres et performances ont été
présentées en Europe et en Amérique.

DEMARCHE ARTISTIQUE C’est en s'inspirant de la
Cote-Nord et de sa population que Sarah F. Maloney
poursuit sa pratique pluridisciplinaire. Sa production
est issue d’échanges chaleureux avec des gens de la
région qui inspirent et teintent ses projets d’émotions
parfois nostalgiques. L'homme y est représenté de
deux fagons : le chasseur et le travailleur. Quant & la
nature, elle est souvent représentée par des analogies,
des figures prenant la forme et les couleurs de la
faune boréale. Sarah F. Maloney aborde des sujets
lourds de sens. Le minimalisme esthétique que privilégie
I'artiste crée un arrét sur image, une réflexion sur la
prospérité de l'industrie.

PROJET Le projet de Sarah F. Maloney se compose
d'une série de tableaux aux tons vert forét. L'angle
derriére chaque cadrage laisse transparaitre une
lueur d'un orangé éclatant, & 'image des marques de
repére pour les travailleurs forestiers et les chasseurs.
Les tableaux sont ensuite transportés dans un champ
de fir. Le trou de balle devient la marque sur la peinture,
une frace de I'action, de cette production qui vient
perforer 'aspect précieux de I'objet d’art. De retour
& l'atelier, les tableaux sont disposés de fagon & créer
une sorte de sentier dans I'espace. Le lieu crée une
dichotomie : le rappel & une esthétique du lieu de fravail
et, en méme temps, le rappel d'un sentier forestier.

Le visiteur pourra nner, dans I'atelier de I'artiste,
une vidéo relatant la sortie au champ de tir.

15

SARAH F. MALONEY

@ Née & Sept-iles (Québec), vit et travaille & Port-Cartier (Québec). / Born in Sept-iles
(Québec), lives and works in Port-Cartier (Québec).

BIO Following studies at the Glasgow School of Art in
Scotland (M.A.) and in traditional weaving at the Instituto
Allende in Mexico, Sarah F. Maloney has taught in Scotland,
on Québec’s North Shore and in Dawson City, Yukon. She
has been artist in residence in Indonesia, Cyprus and Spain.
Her art and performances have been presented in Europe
and the Americas.

ARTISTIC PRACTICE Sarah F. Maloney’s multidisciplinary
practice is inspired by Québec’s North Shore and its residents.
Her work comes out of warm exchanges with the people of
the region, who inspire and colour her projects with sometimes
nostalgic emotions. In her work, the individual is represented
in two ways: as hunters and as workers. Nature, for its part, is
often represented by analogies, with figures taking on the form
and colours of the boreal fauna. Sarah F. Maloney addresses
topics charged with meaning. The aesthetic minimalism she
employs creates a snapshot and a reflection on the prosperity
of industry.

PROJECT Sarah F. Maloney’s project consists of a series of
paintings in forest green hues. The angle at which each is framed
lets a glimmer of blazing orange shine through, like the colour
worn by forestry workers and hunters. The paintings are then
transported to a shooting range. A bullet hole becomes

the mark on the painting, a trace of the action of this work,
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 dichotomy, recalling the aesthetic of the
workplace and, af the same time, of the forest path. Visitors
to the artist’s studio can view a video of the excursion to the
shooting range.



© Claudine Matfeau

lives and works

Réfugiés climatiques 1, 2019,

bois polychrome / multi-coloured
wood, 140 x 120 x 40 cm.

Photo : Avec I'aimable concours
de l'artiste / Courtesy of the artist

BIO Frangois Michaud a été professeur de dessin et
de sculpture plusieurs années & 'Ecole des beaux-arts
de Sete (France). Il a été artiste en résidence au Maroc,
en Grece et au Brésil. Son travail a été exposé au
Canada, en Europe, au Mexique et en Chine.

DEMARCHE ARTISTIQUE Francois Michaud nourrit une
fascination pour I'art pariétal et pour I'os coché de Thais,
artéfact datant de 12 500 ans, 'un des premiers signes
de numérisation du temps qui passe. Durant vingt ans,
il a gravé de fagon rituelle des mats annuels. Sa Barque
aux 100 calendriers est la suite de ce rituel. C'est I'idée
méme de 'ceuvre inachevée qui peut étre poursuivie
par autrui. Tout comme le projet Coeurs du Monde
que l'artiste porte depuis neuf ans. Partant de l'idée
que le monde est une sculpture vivante, il installe des
sculptures de coeurs symboliques.

PROJET Le projet de Francois Michaud est une
installation sculpturale en bois polychrome qui marque
la notion du temps sous forme d’un calendrier. Il s'agit
d’'une barqgue rudimentaire dans laquelle une chaise
est posée. Autour de cette chaise, 100 mats en bois

de couleurs différentes sont installés. Sur chacun des
mats, on retrouve 365/366 marques réalisées avec

de la peinture, des entailles de gouge ou au burin.
Pour 100 mats, nous verrons 36 525 marques picturales
ou sculpturales. La barque représente la survie et le
nomadisme des peuples. Aujourd’hui cette embarcation
symbolise I'objet tragique par laquelle la migration de
réfugiés advient, dans des conditions périlleuses. La
chaise en bois représente les mouvements artistiques
étabilis et sur lesquels nous nous référons pour le temps
qui passe. La chaise, stationnaire dans la barque et en
mouvement sur I'eau, évoque la notion de la relativité,
celle des tendances artistiques, mais en fonction de
I'observateur et aussi du lieu d’'observation, comme
de la berge, du port ou d'une autre barque.
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FRANGCOIS MICHAUD

@® Né en France, vit et travaille & Victoria (Colombie-Britannique). / Born in France,
Victoria (British Columbia). francoismichaud.fr

BIO Francois Michaud taught drawing and sculpture for
many years at the Ecole des beauxarts de Séte in France. He
has held artist residencies in Morocco, Greece and Brazil,
and his work has been exhibited in Canada, Europe, Mexico
and China.

ARTISTIC PRACTICE Frangois Michaud is fascinated by cave
paintings and by the Thais Bone, a 12,500-year-old artefact
and one of the first examples of the notation of passing time.
For twenty years he has ritually carved annual poles. work
Barque aux 100 calendriers is an extension of this ritual. It is
the very idea of the incomplete work which can be continued
by someone else, just like the project Coeurs du Monde, which
Michaud has been working on for the past nine years. In this
project, taking as his starting point the idea that the world

is a living sculpture, he creates installations of sculptures of
symbolic hearts.

PROJECT Francois Michaud's project is a sculptura
in multi-coloured wood which notes the concept of fime in the
form of a calendar. The work consists of a small rudimentary
boat in which a chair is placed. One hundred wooden poles
of different colours will be placed around this chair. On each
pole, 365/366 marks will be made with paint or with notches
made with a chisel or a burin. On 100 poles, we will see 36,525
pictorial or sculptural marks. The boat represents the survival
and nomadic lives of peoples. Today this craft symbolises

the tragic object by means of which, in perilous conditions,
refugees migrate. The wooden chair represents the established
artistic movements to which we refer to describe passing
time. The chair, stationary in the boat and moving on the
water, evokes the concept of relativity: the relativity of
artistic frends but also that of the observer and the site

of observation, such as a shore, a port or another boat.

© Stéphane Bourgeois

JULIE PICARD

Empreintes (détail / detail), 2013,
pap! ie recyclée, acier, init
bois / recycled paper, steel,
aluminum, wood, 490 x 70 x 10 cm.
Photo : Guillaume D. Cyr

BIO Dipldmeée de I'Université Laval au tournant du
millénaire, J Picard est une artiste reconnue pour
ses installations de papier. Elle a remporté la médaille
d’or en sculpture aux é¢ Jeux de la Francophonie &
Beyrouth. Son travail a été présenté au Canada, en
Europe, au Liban et en Australie. Ses ceuvres font partie
de collections particuliéres, institutionnelles et muséales.

DEMARCHE ARTISTIQUE Voila vingt ans que Julie Picard
travaille avec le papier. Sa pratique artistique intégre
une approche écologique. Le papier est convoqué dans
son travail de sculpteure comme un choix artistique
et un engagement personnel. Il est porteur de fragilité
et d'éphémeérité. La démarche de I'artiste englobe des
modes de présentation sous forme d’interventions
passagéres, nomades, flexibles et déployables. Elle
cherche & faire et refaire le monde, & partir de nos
rebuts du quotidien que sont journaux, magazines,
dépliants et circulaires. Par une recherche poétique
de la matiere, elle se questionne sur la notion de
pérennité et sur 'acte de vouloir laisser sa frace.

PROJET Pour son projet, Julie Picard a choisi de travailler
avec le papier journal imprimé. En atelier, la lecture des
journaux s’effectuera simultanément au découpage
des pages et & leur empilement. Les pages dissimuleront
leur contenu textuel pour ne révéler que I'épaisseur
de la feville de papier. Ce processus de compactage
reproduit physiquement et symboliquement le processus
de sédimentation. L'artiste procédera ensuite & une
découpe transversale de tranches de papier. Les
franches produites seront exposées & la force de
I'eau et & la chaleur du soleil ; elles subiront ainsi une
transformation de pétrification. Les documents de
papier pétrifiés serviront d’archives & la fois pour la
mémoire du texte qui y était imprimé et pour garder
les traces de la confection-transformation. La matiére
sera insérée dans des confenants de verre qui serviront
& les conserver, mais aussi A les observer. L'atelier
sera transformé en laboratoire d’exploration.
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@ Née & Boischatel (Québec), vit et travaille & Québec. / Born in Boischatel (Québec),
ives and works in Québec City (Québec). juliepicard.net

BIO A graduate of Université Laval at the turn of the new
millennium, Julie Picard is an artist recognised for her paper
installations. She won the gold medal in sculpture at the 6th
Jeux de la Francophonie in Beirut. Her work has been shown
in Canada, Europe, Lebanon and Australia and can be found
in private, institutional and museum collections.

ARTISTIC PRACTICE Julie Picard has been working with paper
for twenty years now. Her artistic practice incorporates an
ecological approach. She uses paper in her sculptural work
by artistic choice and personal commitment. Paper is fragile
and ephemeral, and Picard’s artistic practice includes fleeting,
nomadic, flexible and deployable interventions. She seeks to
make and to remake the world out of our everyday scraps
of paper: newspapers, magazines, leaflets and flyers.
Through poetic inquiry into the material, she thinks about
the notion of lastingness and about the act of wanting to
leave a trace of oneself.

PROJECT For her project, Julie Picard has chosen to work
with printed newsprint. In her studio, she will read newspapers
simultaneous to cutting up their pages and stacking them up.
The pages will conceal their content and reveal only the
thickness of the sheet of paper. This compacting process
physically and symbolically reproduces the sedimentation
process. She then proceed to cut the paper up into
fransversal slices. These slices will be exposed to the force
of water and to the heat of the sun, causing them to become
petrified. The documents of petrified paper will serve as archives
both to create a memory of the text that was printed on it
and to retain the traces of its fabrication-transformation.
The material will be inserted into glass containers in order

to preserve but also to observe it. Picard’s studio will be
transformed into an exploratory laboratory.




© Courfoisie de I'artiste

LUCIEN ROUX

Schiaparelli’s Dream Il (détail / detail),
2019, platre, encre de Chine, acier,
verre / plaster, India ink, steel,

glass, 180 x 210 x 100 cm.

Photo : Avec I'aimable concours

de l'artiste / Courtesy of the artist

BIO Lucien Roux est diplémé de I'Ecole nationale
supérieure des beaux-arts de Lyon (France) et de
I’Académie royale des beaux-arts de Bruxelles
(Belgique). Ses ceuvres ont été exposées en ltalie,
en France et en Belgique.

DEMARCHE ARTISTIQUE L'importance du montage
dans le travail de Lucien Roux vient d'une volonté
d’'appliquer & la peinture des procédés habituellement
liés aux images en mouvement, comme la succession
de plans ou le principe du travelling. Eclatées dans
I'espace, les images perdent leur continuité. La recherche
de celle-ci est suggérée au spectateur. Deux aspects
chers a l'artiste : celui de I'appropriation de I'espace
d'exposition comme médium intégral du travail plastique
et celui de la possibilité de mettre en lumiére sa
pratique d’atelier, qui constitue en elle-méme une
partie importante du processus de création. En effet,
I'utilisation du vidéoprojecteur et le fait de peindre

& partir dimages existantes sont des ingrédients
importants du résultat visible aprés réalisation.

PROJET Le projet Panorama Painting de Lucien Roux
transforme une classe entiére en une fresque composée
d’'un montage de peintures réalisées sur place et
représentant des fragments de plusieurs archives
visuelles. Toutes les peintures seront reliées entre elles
par une ligne d’horizon imaginaire faite de celles
représentées en chacune. Les archives choisies sont
liées par leur rapport & un territoire comme donnée
historique, et donc aussi temporelle, de la définition
des frontiéres de notre monde contemporain. Elles
proviennent principalement de quatre sources :

les photographies de la conquéte de I'Ouest et du
territoire américain, des collections de la New York
Public Library et de la Washington Public Library,

les photographies de Mars diffusées par la NASA et
des photographies de Mark Zuckerberg, co-fondateur
de Facebook. Panorama Painting permet & I'artiste de
mettre en place dans un seul et méme espace les
conditions d’'une fresque qui serait multiple sur les plans
spatial et temporel.
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@ Né & Paris (France), vit et travaille & Paris (France). / Born in Paris (France),
lives and works in Paris (France). lucienroux.com

BIO Lucien Roux is a graduate of the Ecole nationale
supérieure des beaux-arts de Lyon in France and of the
Académie royale des beaux-arts de Bruxelles in Belgium.
His work has been exhibited in Italy, France and Belgium.

ARTISTIC PRACTICE The importance of montage in Lucien
Roux’s work derives from his desire to apply to painting
techniques which are usually associated with moving images,
such as the succession of shots or the principle behind the
tracking shot. Split up in space, the images lose their continuity.
The quest for this continuity is suggested to the viewer.

Two aspects dear to the artist are the appropriation of the
exhibition space as an infegral medium of the plastic work
and the possibility of illuminating his studio practice, which

in itself is an important part of the creative process. In fact
the use of a video projector and the fact of painting from
existing images are important ingredients of the visible result
after it is created.

PROJECT Lucien Roux’s Panorama Painting seeks to transform
an entire category into a fresco made up of a montage of
paintings created on site and depicting fragments of several
visual archives. All the paintings will be interconnected by
an imaginary horizon line made up of those depicted in each
of them. The chosen archives are tied fo one another by the
connection to a region seen as a historical, and thus also
temporal, fact of the definition of boundaries in the contempo-
rary world. These archives are principally derived from four
sources: photographs of the conquest of the West and of
the American land in the collections of the New York Public
Library and the Washington Public Library; photographs

of Mars disseminated by NASA; and photographs of Mark
Zuckerberg, co-founder of Facebook. Panorama Painting
will enable the artist to put in place, in a single space, the
conditions for a fresco which will be multiple on the spatial
and temporal levels.

© Courfoisie de I'artiste

AIDA VOSOUGHI

De 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 : Avec I'aimable concours
de I'artiste / Courtesy of the artist

BIO Aida Vosoughi détient un baccalauréat en arts
visuels de I'Université d’Alzahra (Téhéran). Elle a illustré
divers journaux et livres d’enfants qui ont été publiés
apreés son départ d’lran. Ses ceuvres ont été exposées
en Iran, au Canada, aux Pays-Bas et aux Etats-Unis.

DEMARCHE ARTISTIQUE Aida Vosoughi congoit sa
prafique artistique en relation avec I'ancienne culture
du Moyen-Orient et son art narratif. Sa réinterprétation
des textes classiques ainsi que sa conceptualisation
originale lui permettent de redécouvrir sa culture
d'origine et également de traiter de maniére métapho-
rigue d’enjeux sociaux. En tant qu’artiste immigrante
d’origine iranienne, elle a une connaissance des
techniques artistiques traditionnelles persanes, mais
sa formation artistique a été modelée par le systéme
académique occidental. Deux dialogues se chevauchent
ainsi dans sa démarche artistique, entre le travail
abstrait et figuratif et entre les influences artistiques
occidentales et orientales. L'artiste aimerait atteindre,
par son travail, une nouvelle ontologie de I'art,
inclusive de toutes les cultures.

PROJET Le projet d’Aida Vosoughi se penche sur une
nature marquée par une déformation physique & la
suite d'un désastre ou d'un changement de perspective.
Autrement dit, des figures animales ou hybrides seront
représentées dans un environnement qui ne leur
appartient pas. Le projet Les paysages déplacés
comprend des peintures sur toile sans faux cadre et
des dessins sur papier semi fransparent. L'installation
formera un ensemble d’environ 25 dessins dont I'image
finale représentera un paysage déplacé comprenant
d’autres paysages déplacés. La disposition en couches
superposées des dessins et des peintures est une
allégorie visuelle du palimpseste historique sur lequel
I'artiste souhaite laisser sa trace.
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@® Née & Téhéran (Iran), vit et travaille & Montréal (Québec). / Born in Tehran (Iran),
ives and works in Montréal (Québec). aidavosoughi.com

BIO Aida Vosoughi holds a bachelor’s degree in visual art from
Alzahra University in Tehran. She has illustrated newspapers
and children’s books, which were published after her departure
from Iran. Her work has been exhibited in Iran, Canada, the
Netherlands and the United States.

ARTISTIC PRACTICE Aida Vosoughi's artistic practice bears
on ancient Middle Eastern culture and its narrative art. Her
original conceptualisation and reinterpretation of classical
texts enable her to rediscover her original culture and to
address social issues metaphorically. As an Iranian-born
immigrant artist, she is familiar with traditional Persian artistic
techniques, but her artistic training was fashioned after the
Western academic system. Two dialogues thus overlap in her
artistic practice, between the abstract and the figurative and
between Western and Eastern influences. Through her work,
Aida Vosoughi wishes to achieve a new ontology of art, one
inclusive of every culture.

PROJECT Aida Vosoughi's project examines a natural world
which has suffered physical deformation following a disaster
or a change in perspective. In other words, animal or hybrid
figures will be depicted in an environment which is not their own.
The project Les paysages déplacés includes paintings on
canvas without stretcher bars and drawings on semi-
fransparent paper. The installation will form an ensemble of
approximately twenty-five drawings in which the final image
will depict a displaced landscape encompassing other
displaced landscapes. The superimposition of the drawings
and paintings in layers is a visual allegory of the historical
palimpsest on which the artist wishes to leave her mark.
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