
Forum 
recherche 
création 
2011
Présentation publique des étudiants  
à la maîtrise en arts visuels et médiatiques





L            
e forum est l’occasion, pour les finissants 
en arts visuels et médiatiques, de présenter 
au public l’état de leurs travaux plastiques 
et théoriques. Survenant au terme d’un 
long processus de recherche et de création, 

à quelques mois de l’exposition qui les mènera à 
l’obtention du diplôme, il s’agit d’un moment de 
synthèse et d’interrogation propice au dialogue. 
Afin de favoriser la discussion et la prise de position, 
les présentations des vingt artistes participants ont 
été regroupées selon cinq thématiques : « Pratiques 
et représentations culturelles  », «  Portrait-robot  : 
métaphore de processus de reconstitution  », 
«  Territoires fictifs   », «  Déplacements  » et «  Le 
paradoxe à l’œuvre ». Cinq étudiants à la maîtrise 
en études des arts et en histoire de l’art agiront en 
tant que modérateurs.
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Pratiques 
et représentations 
culturelles

À partir de nos pratiques artistiques respectives, nous souhaitons provoquer une 

discussion sur nos manières de concevoir, d’habiter et de représenter nos modes de 

vie, nos identités et appartenances sociales, notre culture. Dans nos recherches, nous 

nous interrogeons sur l’influence réciproque des représentations et des pratiques 

culturelles. Par représentations culturelles, nous faisons référence à la culture visuelle, 

aux modes de pensée et aux stéréotypes véhiculés, entre autres, dans les médias et 

les arts. Sous le terme pratiques culturelles, nous englobons nos manières d’agir et 

de vivre ainsi que les valeurs morales, les normes et les conventions sociales.

En pointant des manifestations culturelles exemplifiant des normes sociales, nous nous 

interrogeons sur la possibilité de faire de l’expérience particulière du spectateur un 

outil pour repenser la vie collective et le savoir commun. Les stratégies et tactiques que 

nous adoptons divergent et se confrontent en ce que nous choisissons l’infiltration 

du réel ou la représentation dans le cadre artistique : des processus de distanciation 

ou de rapprochement comme l’affection, la transmission, le dialogue, la critique, 

l’ironie ou le cynisme. Ainsi, à travers nos pratiques artistiques, nous engageons un 

débat sur les fonctions interrogatives et critiques de l’art en rapport à notre culture.

Audrey Douanne rejoue des pratiques créatives singulières au sein des célébrations, 

coutumes et usages domestiques ; Marianne Pon-Layus subvertit les représenta-

tions genrées et les rapports de domination dans l’iconographie culturelle ; 

Francis  Montillaud met en scène les rapports de pouvoir, la transmission de 

valeurs morales et de stéréotypes identitaires dans les systèmes d’enseignement ; 

Maud  Marique invite à immiscer de l’expérimental et du défectueux dans nos modes 

de vie, comportements et usages ; Chloé Germain-Thérien s’intéresse à certaines 

formes d’art populaire et à leur rôle comme outil de construction sociale.



Pratiques et représentations culturelles

Projet Le salon d’exposition, 2011
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Audrey 
Douanne

Ma pratique prend source dans une culture vernaculaire et hybride, qui se construit 

par l’emprunt de codes qui lui sont étrangers. L’étrangeté de cette hybridité 

culturelle se matérialise dans mes œuvres par des rencontres esthétiques 

malaisantes, par des contacts troublants et jouissifs. Je reproduis des objets de 

la vie courante qui portent en eux des tensions affectives et je compose des 

situations dont l’ordinaire est exacerbé au point de paraître irréel. Je fais de 

l’exposition un lieu où l’ordinaire devient l’espace de vie d’un monde imaginaire.  

Depuis cet endroit insondable où la trivialité peut être une chose délicate, je 

cherche à transmettre au spectateur des œuvres qui se présentent à lui avec une 

forme d’élégance déceptive. La déception, qui est, dans ma pratique, une façon 

de reconsidérer un rapport au savoir-faire, se lit dans une tendresse pour les 

formes bancales, les couleurs dites de mauvais goût, les corps imparfaits et les 

gestes malhabiles.

De l’art amateur au Salon d’exposition

Ma recherche s’élabore autour de mon projet Le salon d’exposition. Le projet est 

de concevoir un lieu intermédiaire entre un salon d’art amateur et une salle 

d’exposition de centre d’art. À partir des thématiques de la fête, du deuil et du 

souvenir, je réalise des objets qui reproduisent des figures culturelles coutumières 

et rejouent des pratiques artistiques amateurs. 

Pour le projet du Salon d’exposition, je m’intéresse aux pratiques amateurs 

en tant que pratiques culturelles. En cela, les activités manuelles et artisanales 

transmettent des qualités particulières à mes gestes artistiques. S’inscrivant dans 

un espace domestique, l’esthétique et l’imaginaire de mon travail se nourrissent 

de coutumes et de figures culturelles que je puise dans mes souvenirs personnels. 

Le salon d’exposition est une scène sur laquelle je joue avec cocasserie le rôle 

de l’artiste amateur qui se plaît à porter au regard du public ce qui n’est pas 

sérieusement présentable.



Pratiques et représentations culturelles

Douche dorée, 2010
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Marianne  
Pon-Layus

 Je peins des tableaux, de moyen et de grand formats, mettant en scène des jeunes 

femmes me ressemblant dans des jeux de domination et de soumission où elles 

semblent enfant et adulte à la fois. La nature de ces jeux est ambiguë, car il est 

difficile de déterminer si mes figures dédoublées sont consentantes ou abusées. 

Au spectateur de le décider, mais il n’est toutefois pas seul lorsqu’il contemple 

le fruit de mes perversions puisqu’il sait qu’il y a transgression, aussi minime 

soit-elle, des actes socialement acceptés. Pour accentuer cette indétermination au 

coeur de mon sujet, je peins en jouant sur les opposés complémentaires formels 

en mettant en contraste les aplats colorés, le modelé classique des corps et la 

présence de la ligne propre au dessin. J’utilise également une toile brute, souillée 

et salie en opposition à une palette majoritairement pastel.

Scènes de genre

Les sources iconographiques qui influencent mes peintures récentes appartiennent 

au cinéma underground, aux médias de masse et à l’histoire de l’art. Je 

m’intéresse aux stéréotypes véhiculés par la culture visuelle afin de mettre en 

lumière les occurrences et les dissemblances dans les représentations des jeunes 

femmes. J’effectue également une distanciation quant aux attitudes attendues 

de ce type de personnages en utilisant la répétition, l’exagération et l’humour 

pour les rendre inopérantes. En peignant des femmes dans des rapports de 

pouvoir, j’explore différentes formes, médiums, textures et mises en scène afin de 

présenter des modèles qui échappent à une lecture normative des genres. Ainsi, 

mes peintures ont autant valeur de catharsis que de revendication, deux termes 

loin d’être en opposition puisque je suis, à la fois, l’artiste qui se représente et un 

personnage démultiplié dont les rôles alternent entre prédateur et proie.



Pratiques et représentations culturelles

Faux Fini : le Reflet, 2011 
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Francis  
Montillaud

Ma pratique oscille entre les arts visuels, le théâtre et le cinéma. Par ce 

décloisonnement, je conçois des œuvres dont les trames narratives mettent en 

scène, de façon saugrenue, ironique ou simplement humoristique, les stéréotypes 

véhiculés à travers les médias, les relations de pouvoir installées dans divers 

rapports sociaux du quotidien et les grands mythes de notre temps : liberté, 

plaisir, bonheur, jeunesse, loisirs, abondance. 

Concrètement, je travaille le son, la vidéo, la sculpture et l’installation. 

J’observe, prends, déconstruis, manipule et remodèle des sons, des images et 

des objets pour créer de nouveaux arrangements visuels et sonores. Je collige 

méthodiquement images médiatiques, bandes sonores tirées de documentaires, 

leçons de langue, bannières publicitaires, objets commerciaux et équipements 

scéniques. Ce matériel est amalgamé avec des procédés issus des arts plastiques, 

comme les techniques de moulage, de sculpture, d’assemblage, de dessin et d’art 

imprimé. 

Jeux identitaires

Ma recherche dans le cadre du projet de maîtrise consiste à mettre en évidence 

les constructions identitaires, les rapports de pouvoir et la transmission de 

valeurs morales véhiculés à travers différents modes d’éducation. Je cherche 

à cibler, à décrire et à relever les stéréotypes transmis par certaines formes 

d’apprentissage comme les leçons de langue, les manuels de savoir-vivre, les 

guides de bonnes manières. Ce travail de repérage alimente la construction de 

récits sonores et de procédés narratifs qui constituent les fondements d’une 

recherche sur la performance et le jeu. Par des mises en scène fantasmagoriques, 

j’interroge l’impact de l’image et du spectaculaire dans nos relations sociales, la 

part du fantastique dans le quotidien et l’influence d’une pédagogie théâtralisée. 

Afin d’imaginer quelques pistes de réponses, je fabrique un lieu où se dessine, 

par un jeu de travestissement et une stratégie d’autodérision, un portrait de 

différentes postures identitaires au sein de rapports sociaux et de relations de 

pouvoir fictifs.



Pratiques et représentations culturelles

Projet de montre à heure dilatée, 2011
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Maud  
Marique

Mon travail prend forme à partir de mon étonnement face à la rationalité de nos 

modes de vie. J’observe beaucoup les lieux, les comportements, les situations 

dont je fais l’expérience dans la vie de tous les jours ; je suis souvent surprise par 

notre besoin de maîtrise et d’efficacité. Je formule des propositions qui infiltrent 

ces contextes dans le but de les détourner de leur logique fonctionnelle. Peu 

m’importe que mes interventions soient appréhendées ou non en tant qu’art. Je 

sollicite l’imagination face aux usages, aux normes et aux conventions sociales 

qui définissent nos styles de vie. J’incite à expérimenter le quotidien, à casser 

la routine pour faire surgir des situations sur lesquelles on a moins d’emprise. 

Je cherche à transposer des principes propres à la création tels que le doute, 

l’expérimentation, le hasard, l’accident, l’erreur, le non-sens et l’inutilité dans la 

recherche de manières de vivre.

Immiscer de l’inefficacité dans nos actions de tous les jours

À travers une sélection de travaux représentatifs de ma pratique d’infiltration des 

espaces publics, j’exposerai comment je tente d’immiscer de l’expérimental et du 

défectueux dans des situations quotidiennes par le biais d’actions performatives 

et de propositions d’instructions. Ensuite, je confronterai ces travaux au projet 

que je souhaite réaliser dans le cadre de la maîtrise, en précisant le passage 

d’une démarche contextuelle à la réalisation d’objets usuels déclencheurs de 

situations instables, car invitant leur utilisateur à détourner les normes habituelles 

du quotidien. Il s’agira de soulever les questions suivantes : comment des 

propositions artistiques peuvent-elles infiltrer et questionner nos modes de vie ? 

Par quelles stratégies l’art peut-il avoir une influence sur le réel ?



Pratiques et représentations culturelles

My name is Sunday, 2009
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Chloé  
Germain-Thérien

Issue du milieu du documentaire, ma pratique se situe au croisement du 

journalisme, de l’anthropologie et des arts visuels. Je m’intéresse aux dynamiques 

de pouvoir entre les pays du Nord et du Sud, entre la colonisation et la résistance, 

entre l’oppression et la survie. Vagabonde dans l’âme, les voyages que j’ai faits 

constituent une source importante d’inspiration pour créer. Je me considère 

comme une courroie de transmission, un pont entre les différents mondes 

que j’ai eu la chance de côtoyer. La rencontre avec l’autre, l’observation, la 

documentation et l’archivage de témoignages constituent des ingrédients 

essentiels de mon travail. Je désire créer des œuvres accessibles, qui peuvent 

circuler facilement et toucher des gens en dehors des circuits de l’art. C’est 

pourquoi la culture populaire est au cœur de mon travail, tant par le médium 

(bande dessinée) que par le contenu. Mes recherches graphiques portent sur le 

métissage des techniques (dessin, peinture, collage, photographie), de même que 

sur les modes de retranscription du « réel ».

Carnet de voyages

Comment articuler des questions politiques complexes à travers une forme d’art 

populaire telle que la bande dessinée ? Voilà la question principale qui anime 

mon projet de maîtrise. Mon travail s’inscrit dans le courant du « reportage 

graphique », un hybride entre le journalisme et la bande dessinée. Un genre qui 

oscille entre la rigueur documentaire et la liberté artistique, qui ne prétend pas à 

l’objectivité classique. 

À l’aide d’esquisses, de photographies, de textes, d’entrevues, de perceptions et 

de fragments de mémoire, je reconstruis en images des scénarios qui témoignent 

de rencontres et d’échanges vécus. L’autoreprésentation est utilisée comme 

stratégie narrative pour poser un regard personnel et politique sur l’autre et 

sur soi, questionnant les relations Nord/Sud (Canada/Mexique/Sénégal). En 

retranscrivant la parole des gens que je rencontre, j’aspire à partager leurs visions 

de la vie, ainsi qu’à faire des liens avec leur réalité, la mondialisation économique 

(FMI, libre-échange, dettes, PAS…) et ses conséquences (raréfaction des 

ressources, déplacement des populations…).
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Portrait-robot :
métaphore de processus 
de reconstitution

Nos pratiques donnent une place importante à la figure humaine, même lorsqu’il n’en 

reste que la trace. Cet intérêt traduit un désir commun de rendre compte d’un aspect 

intangible du réel différent pour chacune de nos pratiques. Nous avons trouvé une 

figure métaphorique précisant ce rapport — non pas dans la tradition du portrait  — 

mais plutôt dans la procédure permettant de réaliser un portrait-robot.

Pour faire un portrait-robot, un enquêteur questionne un témoin et réassemble 

une représentation de ses souvenirs. Il recompose, par une procédure mécanique 

systématique, une image ou une description de la personne recherchée. Nous 

travaillons aussi à partir de fragments conservés dans une banque d’images. Plusieurs 

témoins feront d’une même personne une description différente. Malgré ce fait, 

un témoignage peut-il être considéré comme étant plus authentique qu’un autre ? 

Fondée sur la mémoire, la description que peut faire un témoin ne change alors 

qu’avec le temps, la rencontre se transforme en souvenir. L’image qui en résulte 

ressemble d’une façon décalée à la personne recherchée. La fonction utilitaire du 

portrait-robot diminue l’importance de ces aspects problématiques. Nous y trouvons 

plutôt les questions qui sous-tendent notre recherche. Nos procédés sont similaires, 

mais nous les appliquons avec une attention différente, nous permettant de rendre 

perceptibles des impressions subjectives. 

C’est au processus de recomposition de l’image par fragments que s’intéresse 

Mathieu  Jacques. Aux procédures systématiques, il préfère une méthodologie 

sans rigueur, des gestes entraînant une attention particulière lui permettant de 

réfléchir à des identités ambivalentes d’individus. En utilisant le montage d’images, 

Lucie  Clavreul retranscrit des événements réels en les fictionnalisant, afin de proposer 

une vision alternative aux discours des médias. Daniel Lahaise réalise des dessins 

donnant à voir le processus qui constitue la rencontre avec le portrait, influencé par 

le souvenir, le temps et ce qu’ils induisent comme altération de l’image.



Portrait-robot : métaphore de processus de reconstitution

Documents préparatoires au Projet populaire, 2011
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Mathieu  
Jacques

Mes oeuvres fonctionnent comme des essais par lesquels je développe une idée 

ambivalente de l’individualité. L’image, l’attitude et les échanges quotidiens 

n’y sont pas des manifestations superficielles, mais le lieu d’une lutte pour 

l’émancipation personnelle. La méthode que j’emploie est souvent semblable, 

mais pas strictement rigoureuse. J’organise des situations où j’invite des gens pour 

observer et enregistrer leurs réactions et leurs attitudes. J’y recueille des données, 

que je traite par montage, transcription, traçage, transfert et collage. Ces 

procédés sont inspirés des techniques et des recettes communes au dessin, aux 

arts d’impression et à la vidéo. Répétés systématiquement, ces gestes impliquent 

une attention particulière d’où émerge un langage visuel qui me rapproche 

d’intuitions que le discours ne me permettrait pas d’énoncer. Tautologies, 

analogies, antithèses, répétitions : je réfléchis par aphorismes visuels. Il en résulte 

une multitude d’œuvres sur papier et écran, presque des documents d’archive. Je 

les classe, les regroupe, les assemble comme dans une bibliothèque. Les qualités 

sensibles de ces objets, comme leur disposition, je m’en sers pour faire vivre au 

spectateur l’expérience esthétique particulière que procure l’interprétation des 

signes, celle-là même qui m’accompagne dans mes réflexions.

Des gestes répétés pour échapper au discours

Le dessin, l’imprimé et la vidéo partagent des techniques semblables. Je me suis 

penché sur ce que ces gestes ont en commun. Repérer, cadrer, tracer, transcrire, 

tramer, superposer, empiler : je les répète et les pratique sur mes enregistrements, 

avec un savoir-faire semblable à celui de l’artisan imprimeur. Inspiré par une 

réflexion de Michel de Certeau comparant l’art oratoire de Foucault aux gestes 

d’un cuisinier retournant une omelette, j’ai commencé à les considérer comme 

l’instant d’une réflexion me permettant d’échapper aux contraintes du discours. 

Je maîtrise ces gestes devenus routiniers : alors que je les exécute, ils entraînent 

une attention soutenue, mais distraite, semblable à celle de l’étudiant qui 

griffonne dans les marges de ses notes. Les images et les mots se transforment, 

louvoient entre formes et concepts, et font surgir des intuitions qui se fixent sur le 

papier et à l’écran.



Portrait-robot : métaphore de processus de reconstitution

Sans titre, 2010
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Lucie  
Clavreul

L’ensemble de mon travail aborde la question de notre distance critique à l’égard 

du réel. Par différents moyens, je tente de questionner notre rapport au monde 

et à ses représentations médiatiques. J’essaye de donner une description de notre 

époque, de dresser un portrait social et critique en abordant des sujets fabriqués 

par les médias, mais selon des perspectives différentes des leurs. 

Pour cela, j’utilise dans mon travail deux pratiques. D’une part, la photographie 

documentaire où j’adopte une stratégie de retrait, d’effacement, qui ne mise 

pas sur le spectaculaire, afin de donner à voir et à penser le hors champ. D’autre 

part, le dessin où j’utilise le montage comme moyen de distanciation. Par la 

fragmentation et la confrontation d’images, je tente d’élaborer une pensée 

critique en proposant un contre-récit ou une vision alternative aux discours des 

médias.

Discours médiatique et contre-récit

C’est par une pratique de la photographie et du dessin que je questionne 

l’authenticité de l’image médiatique. J’en propose une vision alternative en 

utilisant la fiction pour me distancier du réel. Par la présentation de projets réalisés 

ces dernières années, je vais aborder l’utilisation, en photographie, de l’image 

documentaire, qui amène à voir et à penser le hors champ, c’est-à-dire suggérer 

une réalité située en dehors du cadre. Et en dessin, je m’intéresserai à l’utilisation 

du montage, qui crée des liens narratifs autonomes afin de proposer différentes 

pistes de lecture des images disposées. Ces deux approches sont des moyens de 

distanciation face aux représentations d’événements fabriqués par les médias. 

Elles amènent à construire un regard et une réflexion critiques face aux images 

observées. Elles font aussi appel à l’imaginaire du spectateur et permettent une 

lecture des images ouverte à différentes interprétations.



Portrait-robot : métaphore de processus de reconstitution

336 jours, 2011



25

Daniel  
Lahaise

Ma pratique gravite principalement autour de la question du portrait, du temps 

nécessaire à sa construction et à sa lecture. Il m’est important de questionner 

la place de la figure humaine dans l’art contemporain, sa raison d’être. J’utilise 

spécifiquement le dessin et la vidéo lors de mes recherches, puisant dans mon 

propre corps et dans mon milieu immédiat les formes constituantes de mes 

travaux. La psychologie et l’interaction entre l’artiste et son sujet sont des rouages 

que j’observe attentivement durant la genèse de ma production. Le modèle est un 

prétexte pour mettre en place un processus qui explore l’expérience du travail et 

sa durée dans le temps. Je déforme, efface, accumule et trace les portraits pour 

en révéler les mécanismes et le rapport particulier qu’ils entretiennent avec le 

spectateur. 

Une image possible : l’immatérialité de la rencontre avec le portrait 

À travers une pratique du dessin processuel, est-il possible de donner forme à 

une chose qui ne se dessine pas ? Le souvenir est un objet qui évolue, sa nature 

est changeante et complexe, il est toujours biaisé par celui qui le transmet. En 

appliquant un procédé de traçage et d’accumulation d’images, je tiens à révéler 

la dynamique qui s’installe au coeur de la relation entre l’artiste et le portrait en 

cours de production. L’utilisation d’une banque d’images vidéo me permet de 

faire des tracés : exécutés lors du visionnement, ils s’inscrivent dans un exercice 

impliquant la répétition et le geste. La ligne devient le parcours de l’oeil, celui 

de l’artiste et du spectateur confondus, elle matérialise sur papier le chemin 

parcouru, celui nécessaire pour reconstruire un souvenir en constante mutation. 

Je me questionne sur la mémoire et son décalage dans le temps, sur la façon dont 

elle transforme nos certitudes et nos perceptions.
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Territoires
fictifs 

Cette thématique regroupe le travail de quatre artistes œuvrant autour des notions 

d’espaces imaginaires et de fantasmagories. La fantasmagorie désigne une 

représentation imaginaire fortement investie, un fantasme élaboré, qui, par opposition 

au réel et à ses représentations, nous permet de mieux saisir et d’appréhender la 

réalité. Leurs pratiques sont liées par un intérêt pour la fabrication de microcosmes 

et d’espaces fantasmagoriques. Certaines travaillent un territoire s’apparentant au 

corps, d’autres s’intéressent au paysage ou encore à la catastrophe. Ces univers 

fictifs se matérialisent dans des œuvres portant fortement la trace de leur processus 

de fabrication.

Dans chacune des pratiques, le rapport à la fantasmagorie se déploie différemment. 

Lors de performances, Annie Tétreault utilise la rétroprojection pour explorer le 

dessin dans des jeux d’ombre et de lumière. À travers diverses manipulations, 

elle construit des images qui s’enchaînent, faisant émerger un récit improvisé et 

spontané dont le sens se révèle progressivement. Dans le travail d’Amélie Pellerin, 

la fantasmagorie est la mise en scène d’un univers mythologique intime. L’artiste 

propose des environnements évoquant le corps et l’expérience de la maladie. Elle 

joue, détourne et hybride. De cette relation tactile émergent des objets organiques 

et métaphoriques, des microcosmes chaotiques aux formes molles. Simone Rochon 

crée des géographies hypothétiques, des lieux fictifs et étranges, évoquant une 

nature sauvage. La montagne, grâce à son potentiel archétypal et onirique, est 

au cœur de cette fantasmagorie. L’artiste privilégie une échelle et une matérialité 

ambiguës, suggérant simultanément la force et la fragilité, le naturel et l’artificiel, le 

microcosme et le macrocosme. Pour Catherine Plaisance, la fantasmagorie s’incarne 

par le truchement d’objets-récits réalisés en miniature présentant des situations 

dramatiques. Dans ces univers extirpés de leur contexte, le temps paraît suspendu, 

donnant alors l’illusion que le réel ne devient soudainement plus maîtrisable.



Territoires fictifs

Sans titre, 2011
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Catherine  
Plaisance

Par les médiums photographique, vidéographique et l’univers de la miniature, mon 

travail questionne les différentes avenues de lecture liées à la représentation 

de l’événement dramatique tel que présenté dans les médias et dans la culture 

populaire. J’utilise divers codes propres à ce langage visuel que je réorchestre dans 

des propositions oscillant entre document et fiction. Ceux-ci sont appliqués dans 

des mises en scène où l’humour noir est bien présent et permet de faire basculer 

la scène dans un registre de questionnement et de mise à distance. La miniature 

ainsi que le montage photographique me permettent de mélanger habilement 

le réel et l’imaginaire tout en révélant, avec évidence, l’écart existant entre ces 

deux lieux. L’utilisation, dans mon travail, de ce type de subterfuges renvoie à 

une théâtralisation mettant à l’épreuve notre sens du réel, en laissant entrevoir la 

multiplicité des interprétations possibles.

La miniature et son résultat photographique  
comme territoire fantasmagorique

Ma communication portera sur le rapport entre les œuvres-maquettes que je 

réalise en miniature et les photographies produites à partir d’elles. J’aborderai 

le processus par lequel mon travail consiste à passer du mode authentifiant, 

qui regroupe les modes de présentation qui tiennent de vraies affirmations sur 

notre monde, au mode fictif, lequel présuppose que nous acceptons que l’auteur 

fasse semblant d’affirmer. L’échelle réduite permet de représenter des mondes 

avec un habile mélange de réalisme et de fiction. Elle fournit un moyen idéal 

de tenir compte de la réalité tout en spéculant sur des situations imaginaires. 

Les photographies de ce projet, quant à elles, apportent une tout autre lecture 

du dispositif de départ. Celles-ci sont mystifiantes et comportent un fort aspect 

théâtral, contrairement aux maquettes qui, par l’évidence de la mise en scène, 

révèlent qu’il s’agit bien d’un simulacre. Il sera donc question ici des intentions 

rattachées à l’œuvre et des différentes avenues de mise en espace liées à ce type 

de propositions.



Territoires fictifs

Performance en rétroprojection (sans titre), 2009
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Annie  
Tétreault

Ma démarche artistique se concentre autour de la pratique du dessin associée à 

l’installation et à la performance. Les techniques traditionnelles de la couture, 

de la broderie et du papier artisanal sont particulièrement favorisées dans mon 

processus de fabrication. Je qualifie cette démarche d’intuitive et de spontanée, 

puisque l’œuvre se déploie et se révèle dans le temps même où elle se concrétise. 

Par cette méthode, je cherche à entrer intimement en contact avec une mémoire 

corporelle émergeant par l’entremise de la matière que je transforme. Mon 

approche trouve des résonances avec l’art processuel. Récemment, j’ai intégré 

le travail de la performance, où je construis à l’écran, en temps réel, des jeux 

d’ombre constitués de multiples superpositions d’acétates dessinés, ou cousus 

entre eux. Souvent accompagnée d’une ambiance sonore, la forme performative 

me permet de renouveler ma compréhension du dessin tout en improvisant des 

histoires imagières.

Ombres et lumières : récits émergents

Lors de la performance, j’occupe la place de celle qui articule peu à peu les images, 

faisant émerger un récit spontané et improvisé. Ce récit se construit en temps 

réel par divers gestes et interventions tels que la superposition d’acétates dessinés 

ou cousus, la déchirure et l’incision, le pliage et le dépliage, la construction et la 

déconstruction de l’image. Ainsi, je dessine en direct avec l’ombre et la lumière. 

Ces contes visuels ne possèdent a priori aucune structure narrative, ni définie, ni 

définitive. Ils oscillent entre une narrativité formelle et linéaire. Parfois, la narration 

devient plus formelle et mes mains en sont le narrateur principal; à d’autres 

moments, la structure se veut plus linéaire et de petits personnages confectionnés 

prennent le relais narratif pour affronter diverses péripéties « sensorielles ».



Territoires fictifs

Forbidden Fruits II, 2011
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Simone  
Rochon

Une nature vierge sur laquelle on a porté un regard esthétique s’en trouve 

inévitablement changée : elle n’est plus vierge, et peut dès lors se définir comme 

paysage. Afin de tirer parti de ce décalage, je propose, en dessin et en sculpture, 

des géographies hypothétiques. Ces espaces évoquent avec romantisme la forme 

originelle d’un monde naturel, questionnant l’écart entre l’idée d’une nature 

sauvage et de sa représentation : le paysage. En proposant des géographies 

hypothétiques, je crée des territoires fictifs et étranges, où la fragilité et la force 

d’une nature imaginaire sont mises en évidence. Par exemple, la délicatesse est 

une constance dans mon travail : elle se manifeste dans les gestes répétitifs de la 

fabrication, dans le traitement minutieux de la matière et des surfaces. Quant à la 

force et à la prolifération, elles prennent forme par l’accumulation et la répétition. 

Par ces contradictions, je souhaite que le paysage devienne dépaysant.

La montagne ou le paysage fantasmagorique

Mon désir de dépayser génère des paysages inconnus et fantasmagoriques. Le 

projet de fabriquer une montagne — ou plutôt une structure évoquant la stature 

majestueuse de cette formation géographique — s’inscrit dans cet ordre d’idées. 

Comment la montagne, cet archétype d’une nature grandiose, devient-elle, dans 

mon travail, un lieu fantasmagorique ? Tout d’abord, cette transposition s’effectue 

par le biais de considérations romantiques liées à l’idée d’une nature vierge et 

sauvage. Puis, ces espaces naturels sont représentés par des moyens pauvres et 

artificiels. Cette association contradictoire contribue au caractère fantasmagorique 

du paysage. En privilégiant une échelle et une matérialité incongrues, je 

représente des espaces suggérant simultanément la force et la fragilité, le naturel 

et l’artificiel, le microcosme et le macrocosme. 



Territoires fictifs

Rouge et mou, 2011
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Amélie  
Pellerin

Je vomis le corps, je fragmente l’espace, j’ampute des membres, je couds, j’ajoute 

des difformités, des protubérances, je greffe. Je suis une salopeuse de blanc, une 

araignée qui se pend à des élastiques tendineux, je suis une faiseuse de chaos 

organique, une bricoleuse de fantasmes. 

Je fabrique des formes molles, gonflées, vidées, pinées, pénétrées, manipulées. 

Sens-tu le geste de ma main dans la matière ? Quand tu tends les doigts, c’est 

moi que tu touches.  

Mes mains s’agitent furieusement et dessinent des mots et des monstres, des 

lapins duveteux et des femmes-couleuvres. Je m’invente des souvenirs, je rejoue 

mon corps malade, dysfonctionnel. Je travaille l’espace du lieu et du corps comme 

territoire fragmenté, corpus morcelé.  

De façon obsessionnelle, je veux lier ces morceaux, suturer, raccorder… Mais 

je n’enfante que des Frankenstein, des corps raboutés, des petits œufs noirs et 

brillants… Et des lieux éclatés.

« Je mets ma main à l’intérieur de ma tête et je touche. »        

La maladie, les chirurgies et le rapport à mon corps dysfonctionnel médicalisé ont 

provoqué une fragmentation du moi, des corps biologiques et psychiques… un 

éclatement du concept d’unité, d’un tout.  

J’oscille sans cesse entre le travail de la fragmentation et celui de la reconstitution, 

de la réparation. Je bricole ainsi des corps nouveaux, fantasmagoriques, aux  

associations étranges et troublantes… 

Je fabrique des morceaux de corps avec mon corps. Ma pratique artistique est 

une exploration de la matérialité, de la sensualité, du geste dans le rapport au 

corps. Je tente de recréer des sensations par des objets haptiques, manipulables, 

altérables, en transformation… comme un corps vivant… 

À travers cette relation tactile de la matière, s’ouvre la dialectique du 

dedans/ dehors et de la mise en scène, ou la transposition matérielle et spatiale de 

ce rapport au corps, qui hante mon travail. Je cherche à métaphoriser mon espace 

intime vers l’extérieur…
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Déplacements

Le déplacement est entendu ici comme une expérience physique et sensible inscrite dans 

l’espace et le temps. Dans nos pratiques artistiques, les expériences de mouvements 

comme l’arpentage, la déambulation ou l’immigration font partie d’une méthode 

de travail pour comprendre nos territoires  : géopolitique, architectural, familial, 

historique, géographique…

Ces actes de décentrement et de désynchronisation font aussi prendre conscience de 

la résonance du passé dans le présent et nous font saisir l’impact, la répercussion, 

le degré de permanence d’un idéal, d’un projet, d’un souvenir.

Ainsi, les lieux vers lesquels on se rend, que l’on traverse ou dont on s’éloigne sont 

investis et réinvestis d’affects. La méthodologie du déplacement se traduit aussi par 

une collecte et une schématisation d’informations perceptuelles, visuelles, textuelles, 

sonores. Elle amène à cartographier (Jen Leigh Fisher), à retracer (Gisela Restrepo) 

et à repérer (Natalie Lafortune) les informations répertoriées. 

Gisela Restrepo s’intéresse à l’engagement de ses parents dans un mouvement 

révolutionnaire colombien, le M-19. Elle questionne les déplacements culturels et 

territoriaux de cette histoire familiale ainsi que le partage et l’empreinte des traces 

d’un événement politique à travers l’archive et le témoignage. 

Jen Leigh Fisher travaille dans ses installations l’évocation de phénomènes imperceptibles 

ainsi que les rapports sensoriels possibles de l’espace narratif. Elle joue de 

l’anachronisme pour faire émerger l’instabilité de systèmes naturels et artificiels.  

Sa recherche sur l’image en mouvement provient d’expérimentations se situant à 

l’intersection de l’erreur, de l’échec, de l’apparition et de la disparition.

Natalie Lafortune utilise les mécanismes cognitifs de repérage pour appréhender les 

espaces du pavillon Judith-Jasmin de l’UQAM. Ses interventions dans le lieu et 

ses objets conçus à partir des archives et des plans architecturaux produisent une 

reconnaissance du lieu et une perception renouvelée de ces espaces.



Déplacements

Famille Restrepo 1979-2010, 2011
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Gisela  
Restrepo

Il y a trois ans, mes recherches se sont articulées autour des mécanismes 

d’enregistrement du corps, ainsi que ses capacités à retranscrire et à fabriquer les 

traces de son déplacement dans le paysage. Ceci, afin de révéler des phénomènes 

imperceptibles, mais sensibles liés au souvenir d’un trajet, à la perception de 

l’espace dans lequel on vit et à l’émergence d’une trace.  

Depuis deux ans, j’aborde le thème de l’événement et de sa trace à travers le 

regard de l’immigration et de l’histoire. Je travaille sur des événements passés issus 

d’un contexte familial, historique et politique pour questionner leur impact sur le 

présent. À partir de documents conservés, j’explore les possibilités d’enregistrer 

les traces actuelles de ces événements en utilisant des médiums tels le son, la 

photographie et l’écriture. En ce sens, je cherche un témoignage qui me permettra 

d’aborder l’empreinte, la persistance et le partage d’une histoire politique. 

Déplacements culturels et territoriaux d’une histoire familiale  
et traces d’un événement politique

Je m’intéresse à une partie de l’histoire politique de la Colombie et à l’histoire 

d’individus qui ont été réfugiés politiques. Mon travail actuel a été motivé par un 

phénomène social apparu depuis quelques années en Colombie. Des enfants de 

combattants et de militants entreprennent un travail à la mémoire de leurs parents 

disparus ou assassinés et pour la reconnaissance de leurs actes politiques. 

Cette démarche s’inscrit dans un travail de recherche et de conservation afin 

de transmettre notre propre héritage historique, d’en conserver les traces et 

d’initier un processus de reconstruction d’une histoire collective. Mon approche 

s’appuie sur une période dans laquelle mes parents se sont engagés dans un 

mouvement révolutionnaire, le M-19. Aujourd’hui, trente ans après les faits, mon 

propre processus d’immigration et la découverte d’archives familiales de cette 

époque sont des facteurs qui m’amènent à questionner les problématiques de 

déplacements culturels et territoriaux d’une histoire familiale et les traces d’un 

événement politique. Je propose une réflexion sur l’archive familiale, la frontière 

entre l’histoire personnelle et collective et les enjeux sociopolitiques actuels d’un 

événement passé. 



Déplacements

Agora, 2011
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Natalie  
Lafortune

Je construis des repères pour des lieux de mon environnement immédiat, en 

particulier ceux qui sont vastes, qui semblent vides ou désaffectés. Je travaille 

à partir du contexte et d’une recherche documentaire sur celui-ci. Avec ces 

informations, je produis des représentations du lieu ou j’y interviens directement 

au moyen d’installations. Mes interventions prennent place dans le champ visuel 

de ceux qui déambulent et fréquentent ces lieux pour ajouter des informations 

perceptuelles, des vues ou des perspectives. Je cherche à comprendre comment 

augmenter la portée du regard des usagers et enrichir l’expérience de la 

perception du lieu. Le caractère ciblé de mes interventions agit aussi sur la 

cognition en pointant les éléments les plus significatifs du lieu. J’en propose 

une relecture mettant de l’avant sa matérialité, son histoire et ses structures. Je 

m’intéresse à ce qui advient de notre perception des lieux au fil du temps, de 

l’usage et de la fréquentation.

Regard matériel sur l’architecture du pavillon Judith-Jasmin de l’UQAM

Mon travail de recherche actuel pose la question suivante : comment des 

interventions artistiques peuvent-elles changer la perception d’un lieu, en 

particulier certains espaces du pavillon Judith-Jasmin de l’UQAM ? Ma méthode 

de travail pour répondre à cette question est basée sur ma fréquentation de 

ce lieu, sur ma pratique d’installation et sur la collecte d’informations. Ces 

recherches récentes ont profondément changé mon affect et ma perception 

du lieu et m’aident à réfléchir avec plus de précision sur la nature de mes 

interventions artistiques à venir. 

La philosophie résolument postmoderne du projet uqamien de 1979 a eu une 

incidence importante sur ses aspects architecturaux et urbanistiques. Encore 

aujourd’hui, les choix esthétiques comme « l’absorption » de bâtis architecturaux 

religieux, les matériaux et l’ouverture sur la ville ne font pas l’unanimité auprès 

des usagers. Je m’intéresse comme artiste à ces aspects problématiques du lieu et 

tente d’y répondre par des interventions ciblées.



Déplacements

 Isthmus, 2011
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Jen Leigh  
Fisher

Ma démarche artistique se développe à travers l’enregistrement et le tournage sur 

film et en vidéo, comme moyens de saisir un lieu et ses conditions sensorielles et 

narratives. Je m’intéresse à ce qui est faillible dans certains systèmes de perception 

et à l’entretien des environnements naturels et artificiels. Mes films explorent la 

perception à travers une méthode qui privilégie la perception visuelle complexifiée 

par les autres sens. Mon intérêt pour l’erreur et l’échec va dans le même sens que 

mon exploration de la matérialité de la surface de l’image sur pellicule et de ses 

mécanismes anachroniques. L’audio enregistré près de sa source matérielle, prend 

une place proéminente dans ma démarche.

Isthmus : une disparition suspendue

Ma présentation va considérer le déplacement d’un espace narratif sur la côte 

atlantique vers un espace installatif. À travers ce déplacement, mon projet 

s’intéresse à l’anachronisme et aux espaces désaffectés pour faire émerger 

l’instabilité et la fragilité de systèmes naturels et artificiels. Ainsi, ce projet 

traite de mon rapport à des fragments de récits autour d’un lieu (tels que des 

revendications d’appartenance au site à travers des anecdotes de famille ou 

encore la perte de terrains à la mer à cause de technologies obsolètes), plutôt que 

de raconter ces récits eux-mêmes. J’envisage mon rapport à ces récits et à ce lieu 

en tant que système instable en soi, en parallèle avec d’autres systèmes naturels 

et artificiels. 

À travers un corpus d’œuvres vidéo et films en boucle, de graphiques dessinés et 

de spectrogrammes de la voix humaine, je questionne la possibilité de transmettre 

ces rapports imperceptibles. Abordant l’apparition temporelle et la disparition 

matérielle inhérentes aux mécanismes analogiques du cinéma, je vais me 

demander s’il se peut qu’elles soient hantées par la technologie numérique dans 

mon travail.
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Le paradoxe 
à l’œuvre 

Dans nos pratiques, les œuvres se présentent comme des objets séduisants, mais 

qui résistent à une interprétation claire. Porteuses de paradoxes, c’est-à-dire de 

contradictions, leur sens se dérobe à une compréhension immédiate. Elles restent 

partiellement muettes quant à leur sujet, objet, problématique ou position. On peut 

toutefois y lire des références à l’histoire de l’art, à d’autres productions artistiques 

ainsi qu’à des manières traditionnelles de penser les médiums. Elles convoquent 

également des éléments tirés de champs extra artistiques, comme des images, des 

objets et des codes répandus dans la vie quotidienne. Le paradoxe peut surgir de 

façon fortuite dans le processus de création ou constituer une stratégie délibérée 

et planifiée. Comment se manifeste-t-il respectivement dans nos démarches et 

pourquoi est-il employé ?

Chloé Desjardins emploie le procédé du moulage pour déployer des contradictions 

entre l’objet représenté, sa matérialité et ses modalités de monstration. Les tensions 

nées du paradoxe lui permettent de créer des objets intrigants. Le projet de maîtrise 

d’Alexandre Jimenez prendra la forme d’une exposition où seront vendues des 

reproductions bon marché d’œuvres d’art conceptuelles et minimales, afin d’amener le 

visiteur à se former un avis critique sur la démocratisation de l’art. Dans sa recherche, 

Nadia Seboussi s’interroge sur les conditions de production des images de presse, 

leur médiatisation et leurs usages. L’objectif de sa démarche est de déconstruire le 

mythe de l’objectivité en mettant en exergue la part de subjectivité dans l’écriture de 

l’histoire. Au sein du processus de travail de Julie Trudel, l’utilisation de contraintes 

côtoie l’intervention du hasard. Pour réaliser ses peintures, elle emploie un protocole 

de travail rigoureux destiné à faire surgir de la matière des effets visuels inédits. Dans 

ses photographies, Kendra Wallace tente de mettre en jeu les tensions entre une 

photographie et la façon dont celle-ci appartient au monde visuel, particulièrement 

en ce qui concerne l’observation et l’exploration d’une réalité ou d’un lieu dans sa 

relation au moi. Prenant parti pour le doute et l’ambiguïté, nous souhaitons que nos 

œuvres soulèvent, au moyen du paradoxe, des questionnements ouverts.



Le paradoxe à l’œuvre

Projet CMYK, Test # 23 (détail), 2010
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Julie  
Trudel

Ma pratique de la peinture abstraite questionne les tensions produites entre l’ordre 

et le chaos, entre la contrainte et la liberté. J’aborde ces positions paradoxales 

en peignant selon un protocole de travail précis, qui autorise l’intervention de 

l’aléatoire. J’accorde une grande importance au travail de la peinture dans sa 

dimension matérielle. Je souhaite exploiter toute la complexité perceptuelle 

générée par le tableau, qui nous interpelle par son effet visuel, sa qualité d’objet 

et son processus de fabrication aussi manifeste qu’énigmatique. 

Au départ d’un projet, je choisis un système de codification répandu, comme les 

codes de couleurs numériques. Il devient un prétexte pour établir un protocole 

de travail simple : une gamme de couleurs restreinte, un procédé d’application 

de la peinture, un principe de composition non hiérarchique. Certains paramètres 

introduisent du hasard, comme l’utilisation de peinture liquide difficile à contrôler 

ou le mélange chaotique des couleurs. Une série de tableaux est ainsi produite 

tant que surgissent des configurations imprévues. J’investis la peinture comme un 

terrain d’expérimentation fertile, où l’émergence de formes visuelles nouvelles est 

toujours possible.

Quand la matière s’emmêle

Dans mon projet actuel, CMYK, j’ai restreint ma palette aux quatre couleurs de 

l’imprimerie : cyan, magenta, jaune et noir. Je construis les tableaux au moyen 

d’un procédé très simple : la peinture liquide est appliquée goutte à goutte selon 

un dripping contrôlé. J’observe alors ce qui se produit lorsque les couleurs pures 

se mêlent physiquement et optiquement. Mon processus de travail est aussi 

méthodique qu’arbitraire ; contraintes et hasard s’entremêlent dans un écheveau 

serré. J’essaierai dans cette présentation de les démêler un peu. 

À travers la répétition d’un même procédé, est-il possible de faire surgir de la 

matière des effets visuels qui n’auraient pas été vus auparavant ? Des dimensions 

de la couleur qui n’auraient pas encore été domestiquées, codifiées, ramenées à 

de l’information ? L’espace pictural ainsi tissé incarnerait des paradoxes, oscillerait 

entre l’ordre et l’instabilité, entre la profondeur et la surface, entre le visuel et le 

tactile.



Le paradoxe à l’œuvre

Escamoter, 2010
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Chloé  
Desjardins

Je réalise en sculpture des objets qui résistent à une appréhension aisée. Mon 

procédé de prédilection, le moulage, permet d’explorer des thèmes tels que 

l’unicité et l’originalité, qui mettent en lumière une question fondamentale 

dans ma pratique : quel est le statut de l’objet artistique? Les réponses que je 

peux trouver sont divergentes et, loin de pouvoir trancher la question, je choisis 

de situer cette attitude ambivalente au cœur de ma démarche. Cette posture 

se reflète à travers mon intérêt pour certaines oppositions telles qu’ordre/

désordre, clarté/incertitude, simplicité/complexité et à travers l’articulation 

contenant/contenu. Je crée des œuvres qui prennent la forme d’objets connus, 

banals ou produits industriellement. Cependant, je leur impose une nouvelle 

matérialité (moulage en cire, plâtre et ciment), une forme close ou au contraire 

éclatée (emballage, vaisselle brisée) et je les présente suivant des conventions 

emblématiques (sur des socles ou directement au sol). J’opère de la sorte des 

transferts de contexte qui permettent de créer des propositions inusitées et 

improbables. 

Procéder du moulage

Le moulage détient une place significative dans mon processus de création. De 

par ses qualités intrinsèques, il permet de créer des œuvres qui citent le monde 

des objets quotidiens et industriels, mais en introduisant un écart dans une 

ressemblance légèrement décalée. Il permet en outre de créer des œuvres dont 

la matérialité est très affirmée et qui gardent certaines traces des étapes de leur 

fabrication.  

Il est souvent difficile de comprendre comment les objets produits de cette façon 

ont été fabriqués. Je joue avec cette caractéristique pour créer le doute sur la 

nature de ce qui est présenté. Dans mon travail, l’usage du moulage produit 

également différents paradoxes en proposant des associations inusitées ou 

contradictoires.  

Plutôt que d’en simplifier la réception, le moulage tel que je l’emploie opère un 

phénomène d’opacification des œuvres. J’aimerais lancer des pistes de réflexion 

sur la valeur du moulage et sur ses possibilités paradoxales.



Le paradoxe à l’œuvre

Horizon # 2, 2011
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Kendra  
Wallace

Dans ma pratique artistique, je tente de mettre en jeu les tensions entre une 

photographie et la façon dont celle-ci appartient au monde visuel. Je me penche 

sur la divergence entre le fait de voir et celui de photographier, ce qui me mène 

à me centrer sur de petits détails et à fracturer ou diviser en couches la matière 

traitée. J’aime interroger la prétention de la photographie à documenter. Comme 

je ne partage pas cette conception, il est important que je ne fournisse pas une 

totale transparence ou clarté photographique dans mes images. En fait, ce que 

je recherche, c’est de renoncer à l’information qui montre les choses, pour plutôt 

créer une certaine austérité, mettre en quelque sorte en suspens l’importance 

d’un sujet visuel dans sa totalité. Cette perte photographique crée un jeu 

perpétuel de références à la présence et à l’absence, et retire à l’image toute 

force de certitude et d’autorité. Je considère l’image en la vidant de son sujet 

« évident », pour laisser place à la manifestation d’apparences contradictoires ou 

multiples. 

Perte photographique

Pour le Forum recherche-création, je présenterai mon cheminement en 

photographie en suivant l’axe de mon questionnement central : que se passe-

t-il lorsque le vide devient sujet photographique ? Concrètement, je présenterai 

ma démarche et les éléments de mon travail qui découlent de cette question 

d’une manière descriptive et anecdotique, dans une perspective expérientielle. 

J’aborderai également le processus selon lequel je pose les gestes de l’acte 

photographique et choisis les images à partir desquelles je vais travailler, ainsi 

que les éléments qui sont les plus significatifs de ma démarche : la spontanéité, 

le vide, le hasard, l’incertitude et la sensualité des phénomènes du quotidien. 

Je susciterai une discussion en mettant ces thèmes en relation avec ma pratique 

photographique, afin de préciser les notions d’observation et d’exploration d’une 

réalité ou d’un lieu dans leur relation au moi.



Le paradoxe à l’œuvre

Visuel du projet Boîtes d’art/Art boxes, 2011
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Alexandre  
Jimenez

Mes travaux prennent place dans des événements artistiques afin de les questionner. 

Je pousse le visiteur à s’interroger tant sur les modalités de monstration de 

l’événement auquel il participe que sur les processus de légitimation de l’art, 

sur la fonction du public dans le white cube ou encore sur les mécanismes 

d’éducation artistique. Mes propositions imitent et détournent également des 

formes et des systèmes préexistants de nature non artistique : des urnes de vote, 

des carnets d’évaluation, des kits IKEA, nécessitant l’implication du visiteur afin 

d’être activés. À travers une attitude ironique, je questionne la démocratisation 

de l’art en rendant son contenu ou sa critique douteusement accessible. Je porte 

un grand souci à ne refléter aucune expressivité dans mes réalisations, privilégiant 

une facture industrielle. Ainsi, j’en viens moins à créer des œuvres d’art que des 

objets usuels.

Boîtes d’art/Art boxes, une expo à acheter

Pourquoi ne pourrait-on voir les œuvres d’art historiques que dans les musées ? 

Pourquoi les œuvres d’art ne seraient-elles pas à la portée de toutes les bourses ? 

Boîtes d’art/Art Boxes vous propose de pallier à ce manque par le biais d’une 

exposition présentant des reproductions d’œuvres d’art conceptuelles et 

minimales qu’il est possible d’acheter sous forme de prêt-à-monter pour un prix 

plus abordable.  

Au-delà du fait de posséder dans votre salon une œuvre d’art historique telle 

que Trying to photograph a ball so that it is in the center of the picture de 

John Baldessari ou Black painting de Franck Stella, certaines boîtes vous proposent 

de revivre le processus de création de l’œuvre.  

Boîtes d’art/Art Boxes s’interroge sur les tentatives de démocratisation actuelles 

de l’art, notamment à travers la médiation culturelle, les produits dérivés d’œuvres 

et la multiplication d’événements artistiques.



Le paradoxe à l’œuvre

Hors champ (plan d’installation), 2011 
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Nadia  
Seboussi

Axée sur une pratique de l’installation, ma démarche artistique privilégie les formes 

d’expression liées à la vidéo, à la performance, à la photographie et au son. 

Je m’interroge sur comment le champ médiatique - particulièrement l’image - 

imprègne l’imaginaire collectif, participe à la construction d’une compréhension, 

voire de la perception de monde qui nous entoure. L’objectif est de déconstruire 

le mythe de l’objectivité et de révéler la part de subjectivité dans la transmission 

ou l’écriture de l’histoire.Cet intérêt pour l’image et ses représentations multiples, 

normatives, est le résultat d’un double regard né d’une expérience essentielle de 

migration. Ce déplacement — un processus de distanciation en soi — convoque 

une question latente : comment construire une représentation de soi, en tant 

qu’être déplacé, lorsqu’on hérite de deux guerres1 sans images ? L’absence de 

représentation de ces deux guerres a systématiquement orienté ma recherche 

vers une invention d’archives, une collecte et une appropriation de documents de 

différents registres.

1. Il s’agit de la guerre d’indépendance alors que l’Algérie était sous le colonialisme français (1830-1962). 
Quant à la deuxième guerre, c’est la guerre civile (1990-2000).

Hors champ, 2011 : de l’événement à sa médiatisation

Mon projet de maîtrise est une recherche autour du statut, de la fonction et de 

l’usage de la photographie journalistique durant la guerre civile en Algérie (1990-

2000). L’intérêt de cette recherche est de s’interroger sur la médiatisation et la 

représentation de cette violence politique et son impact sur l’imaginaire collectif.  

Par hors champ, j’entends tout ce qui est entre l’événement et sa médiatisation, 

ce que le cadrage isole de la représentation. Et c’est cet espace « entre » que j’ai 

voulu explorer en revisitant la figure contemporaine du photoreporter et, delà, 

celle du témoin.  

Ma communication se portera exclusivement sur les choix formels, esthétiques 

et éthiques qu’auraient adoptés chacun des photoreporters interviewés dans sa 

représentation de la violence.
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Modérateurs 

Fabienne Elkeslassy est diplômée en histoire de l’art de l’Université de Montréal. Elle 

poursuit, depuis 2010, une maîtrise à l’UQAM dans le même domaine. Son projet 

de recherche porte de manière générale sur les enjeux identitaires dans l’art actuel 

au Mexique et sur le concept de mexicanité.

Érick Doucet est étudiant à la maîtrise en histoire de l’art à l’UQAM. Il s’intéresse aux 

représentations transhistoriques du principat romain. Ses recherches actuelles se 

concentrent sur l’iconographie du 3e césar, Caligula. Le récit visuel de l’empereur 

peint par Le Sueur sera comparé aux sources historiques latines ainsi qu’aux sources 

iconologiques premières, telles celle de Cesar Ripa et celle des vases attiques. Il 

mène en parallèle de ses recherches une pratique littéraire. Musicien à ses heures, 

parolier pour divers groupes rock, auteur de deux recueils de poésie et de nouvelles, 

il contribue aussi aux revues étudiantes de l’UQAM. Volontaire auprès de Collège 

Frontière, il y milite pour l’alphabétisation et la francisation.

Marjolaine Arpin étudie à la maîtrise en histoire de l’art à l’Université du Québec à 

Montréal (UQAM). Son mémoire porte sur la « miniature installative » actuelle en 

lien avec les formes d’excès et de sublime propres à la société contemporaine dite 

« surmoderne ». Elle a publié un premier article à ce sujet dans la revue esse et 

collabore fréquemment au magazine Spirale. Elle travaille également à assister des 

artistes émergents et à développer de nouvelles formes de mécénat d’entreprise se 

voulant adaptées aux pratiques artistiques actuelles.

Caroline Loncol Daigneault a fait des études en arts visuels à Nova Scotia College 

of Art & Design et en histoire de l’art à l’Université de Montréal. Elle termine 

présentement un mémoire de maîtrise à l’UQAM portant sur les dimensions 

primitivistes et essentialistes des résidences et expéditions de Boréal Art/Nature 

dans la forêt boréale québécoise. Ses recherches ont d’ailleurs pu être approfondies 

à l’occasion d’une résidence à LA CHAMBRE BLANCHE. Au cours des dernières 

années, elle a publié plusieurs articles de revues et a notamment signé l’essai du 
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catalogue d’exposition de Michael Fernandes, One potato, two potato… it’s your 

life… publié par le MAI. En tant que rédactrice et chargée de projets à OBORO, elle 

est l’instigatrice du Laboratoire parcellaire, une résidence d’écriture expérimentale 

sur les arts. Une publication est prévue à l’automne 2011 aux éditions La Peuplade. 

Lors d’une résidence au English Harbour Arts Centre, elle a aussi illustré les livres 

Derrière les forêts et Cette maison n’est pas la mienne de François Turcot, également 

publiés à La Peuplade.

Samuel Gaudreau-Lalande est candidat à la maîtrise en étude des arts à l’UQAM. 

Spécialisé en histoire et théorie de la photographie, il étudie les rapports entretenus 

entre le pouvoir et les images dans la manière dont celles-ci influencent directement 

la mise en scène des événements politiques sous le national-socialisme, prenant 

pour exemple le congrès du parti nazi à Nuremberg en 1933. De manière générale, 

il s’intéresse à l’imagerie politique des chefs d’État et des régimes aux XXe et XXIe 

siècles ainsi qu’aux opérations de communication qu’ils mettent en place pour se 

représenter.



Dates et 
horaires
Mercredi 13 avril

13 h 15 	 Accueil et mot d’ouverture 
	 par Amélie Pellerin

Pratiques  
et représentations culturelles

Modératrice : Fabienne Elkeslassy

13 h 30	 Audrey Douanne
14 h	 Marianne Pon-Layus
14 h 30 	 Francis Montillaud
15 h 	 pause
15 h 20 	 Maud Marique 
15 h 50 	 Chloé Germain-Thérien
16 h 20 	 discussion

Jeudi 14 avril

Portrait-robot : métaphore  
de processus de reconstitution

Modérateur : Érick Doucet

10  	 Mathieu Jacques
10 h 30	 Lucie Clavreul
11 h	 Daniel Lahaise
11 h 30 	 discussion

Territoires fictifs

Modératrice : Marjolaine Arpin

13 h 30 	 Catherine Plaisance
14 h 	 Annie Tétreault
14 h 30 	 pause
14 h 50 	 Simone Rochon
15 h 20 	 Amélie Pellerin
15 h 50 	 discussion

Vendredi 15 avril

Déplacements

Modératrice :  
Caroline Loncol Daigneault

10 h 	 Gisela Restrepo
10 h 30 	 Natalie Lafortune
11 h 	 Jen Leigh Fisher
11 h 30 	 discussion

Le paradoxe à l’œuvre

Modérateur :  
Samuel Gaudreau-Lalande

13 h 30 	 Julie Trudel
14 h 	 Chloé Desjardins
14 h 30 	 Kendra Wallace
15 h 	 pause
15 h 20 	 Alexandre Jimenez
15 h 50 	 Nadia Seboussi
16 h 20 	 discussion
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