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fini par nommer ce sujet par un terme trop général, et par là-même 
moins productif, pour décortiquer un ensemble de questions très 
réelles et très urgentes qu’elle et les artistes se posent. 

Heureusement, le thème est bien approfondi et les questions 
superbement abordées, malgré ce contretemps terminologique,  
dans une exposition qui est en elle-même exceptionnelle de beauté, 
de pertinence politique (à ne pas confondre avec le « politiquement 
correct ») et de juxtapositions savoureuses. C’est un mélange réussi  
de vedettes de l’art contemporain (Julie Mehretu, Yinka Shonibare CBE, 
Mickalene Thomas ou même Yoko Ono avec des œuvres recyclées de 
son exposition solo récemment présentée à la Fondation) et d’artistes 
en début de carrière; elles et ils impressionnent presque tou.te.s par 
l’originalité, l’esthétique audacieuse et la rigueur intellectuelle de leurs 
œuvres. Les salles de l’ancien DHC leur offrent un cadre magnifique, 
agréablement (mais un peu tristement) vide en ces temps de 
post-confinement. 

L’autre décision commissariale fondamentale de Cheryl Sim était de 
consacrer l’exposition à la quintessence de « l’Art » avec un grand « A » 
dont la mort annoncée d’innombrables fois, depuis au moins un siècle, 
a été suivie logiquement par une vague tout aussi omniprésente de 
prophéties de résurrection imminente. La peinture comprise au sens 
large – incluant des collages, des petites installations avec composantes 
peintes ou même une sculpture ou deux qui se sont faufilées – donne 
à l’ensemble une cohérence, mais aussi une profondeur historique. Cet 
art, pratiqué à la fois dans toutes les cultures d’origine des diasporas à 
laquelle appartiennent les participant.es (Inde, Chine, le monde arabe, 
Afrique subsaharienne, Haïti et d’autres encore) et dans la culture que 
l’on appelle parfois (maladroitement) « occidentale », permet aux 
artistes de multiplier les références et de convoquer brillamment tout 
l’arsenal que leur multiculturalisme revendiqué met à leur disposition. 

Ainsi, Barkley L. Hendricks (un pionnier de l’art contemporain décédé 
en 2017) s’approprie certains codes du portrait européen baroque – les 
personnages « flottants » de Velázquez, par exemple – pour représenter 
des membres « ordinaires » de la communauté noire états-unienne; 
Hurvin Anderson se trouve quelque part entre Peter Doig et un David 
Hockney des Caraïbes, mais avec une complexité compositionnelle 
propre à lui; et Shanna Strauss joue allègrement avec les supports et 
les matériaux expérimentaux de l’avant-garde, surtout de l’après-guerre 
américain (Rauschenberg vient à l’esprit), tout en représentant et  
en héroïsant des personnages noirs, et en maniant des objets et des 
motifs spécifiquement associés à la culture africaine – de l’Afrique  
de l’Est, dans son cas. 

Une démarche particulièrement intrigante est celle des artistes travaillant 
à la lisière de l’abstraction et de la figuration, comme Manuel Mathieu 
et Moridja Kitenge Banza. L’inclusion d’éléments mimétiques identifiables 
dans une composition non figurative est courante dans le travail de 
tous les inventaires célèbres de la peinture abstraite, de Kandinsky à 
Pollock, mais les deux jeunes artistes montréalais, loin de simplement 
poursuivre cette lignée patriarcale, donnent à leurs œuvres une 
pertinence contemporaine étonnante en optant pour des matériaux 
inhabituels, des clins d’œil à une spiritualité autre que judéo-chrétienne et 
des compositions d’une énergie jubilatoire. L’installation Blue Background 
for Minor Arts de Kamrooz Aram aborde plus explicitement, mais pas 

moins astucieusement, le lien intime, souvent refoulé, entre abstraction 
« occidentale » et ornementation « orientale », alors que Jordan Nassar 
interroge subtilement le dialogue entre paysage, appartenance nationale, 
abstraction et artisanat dans le contexte de la Palestine. Bharti Kher, 
avec son abondance de bindis, les points colorés portés sur le front par 
de nombreuses femmes en Inde, ajoute à l’équation une espèce de transe 
mystique obsédante; et Julie Mehretu, dans l’échelle monumentale 
qu’on lui connait, présente ici une œuvre d’un chaos fascinant derrière 
lequel se cache un ordre rigoureux.

D’autres artistes (Rick Leong, Ed Pien ou Rajni Perera) semblent faire 
le chemin inverse, partant de l’esthétique traditionnelle de leur culture 
ancestrale pour la faire dialoguer avec les attentes de leur cadre de vie 
actuel. Ailleurs, l’identité trouble et instable qui résulte trop souvent du 
(post)colonialisme et du racisme est figurée littéralement, comme dans 
les personnages désintégrés de Marigold Santos et de Firelei Báez, ou 
dans le rouge ensorcelant, mémoire d’enfance d’un festival de Trinidad, 
qui donne aux visages peints par Curtis Talwst Santiago une présence 
hantée et hypnotique. Une vie mouvementée et multifocale devient  
un art élégiaque mais titillant : voilà un dénominateur commun de 
cette exposition qui, tour à tour, nous bouleverse, nous ravit et nous 
fait réfléchir.  

Itay Sapir est professeur d’histoire de l’art à 
l’Université du Québec à Montréal (UQAM), 
spécialiste de l’art européen du 15e au 17e siècle.  
Ses nombreuses publications portent sur des 
artistes tels que Caravage, Claude Lorrain et 
Jusepe de Ribera, ainsi que sur les liens entre la 
peinture, d’un côté, et la philosophie et la science 
de l’autre. Docteur de l’Université d’Amsterdam  
et de l’EHESS de Paris, Itay Sapir a été chercheur 
invité à la Freie Universität de Berlin durant 
l’année 2018-2019.

ESPACE TRANSMISSION 
MONTRÉAL  
10 SEPTEMBRE –  
27 SEPTEMBRE 2020

L’Espace Transmission a été lancé le 10 septembre 2020 avec l’exposition 
Demi-Mesure du duo d’artistes Clara Cousineau et Marion Paquette. 
Ancien garage dénommé Transmission A-1 (2000) Inc., le lieu se  
caractérise par sa facture industrielle, brute et spacieuse, en s’inspirant 
visiblement des espaces alternatifs qui occupent une place de plus en 
plus considérable dans le monde de l’art. Dans un futur proche, les 
nouveaux propriétaires de cet espace – à savoir la famille Cousineau – 
entendent l’utiliser afin de créer des ateliers d’artistes, des expositions 
et des évènements, mais aussi pour y tenir des lancements, le tout 
dans une atmosphère résolument informelle, décontractée et 
expérimentale, puisqu’aucun mandat n’a été préalablement fixé. 

L’exposition comprend sept œuvres réparties sur deux étages. Au 
rez-de-chaussée, on retrouve six installations réalisées à partir d’objets 
en tout genre : des chaises, des cordes, des craies, des échelles, des 
bouteilles d’eau, et ainsi de suite. Les visiteurs peuvent notamment y 
observer l’installation commun extensible (2020). Cette dernière inclut 
une chaise noire et une chaise blanche, lesquelles sont disposées l’une 
en face de l’autre sur un socle noir et blanc. Celui-ci est volumineux  
et légèrement surélevé. À première vue, la composition d’ensemble 
repose sur l’opposition du noir et du blanc : la chaise blanche étant 
placée sur la partie noire du socle, et inversement. De plus, les deux 
chaises sont reliées entre elles par des cordes qui sont, elles aussi, noires 
et blanches. La symétrie de la composition vient accentuer cette 
dichotomie. Toutefois, en observant attentivement, on s’aperçoit  
que le contraste du noir et du blanc est systématiquement déjoué  
par l’inclusion d’un élément tiers bleu. Par exemple, des craies bleues 
ont été fixées aux pattes des chaises. En outre, deux serviettes ont été 
placées sur leurs dossiers respectifs : la première serviette est noir  
et bleu, tandis que la seconde est blanc et bleu. En somme, la 
composition s’appuie sur l’opposition du noir et du blanc, mais  
de petits éléments bleus s’y intègrent avec parcimonie, ce qui vient 
briser la logique dualiste de l’ensemble.

Cette façon de procéder – qui consiste à instituer un antagonisme 
entre le noir et le blanc, puis à incorporer quelques éléments d’une autre 
couleur – constitue l’un des fils conducteurs de l’exposition. Pour cause, 
la majorité des œuvres présentées sont tricolores : elles comportent 
du noir, du blanc et une autre couleur. Ces autres couleurs n’ont pas 
été sélectionnées au hasard, puisqu’il s’agit du bleu, du jaune, du vert 
et du rouge. À dessein, on pourrait établir un parallèle entre cette 
organisation des couleurs et la théorie des processus antagonistes – une 
théorie qui classifie les couleurs selon trois axes : l’axe noir-blanc, l’axe 
bleu-jaune et l’axe vert-rouge1. D’une manière plus générale, cette M
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stratégie visuelle s’avère être d’une grande efficacité, puisqu’elle est 
susceptible d’engager les visiteurs dans un raisonnement analogique, 
c’est-à-dire dans un processus de pensée par lequel ils seront amenés 
à remarquer une similitude de forme entre deux choses qui peuvent, 
par ailleurs, être de natures différentes. La cohérence de l’exposition 
semble, pour une large part, reposer sur ces analogies. À l’inverse, si 
l’on cesse d’appréhender ces objets à partir de leurs formes ou de 
leurs couleurs, et que l’on s’intéresse davantage à leurs fonctions, on 
peine à en saisir le dénominateur commun. En effet, si certains objets 
sont clairement identifiables, d’autres sont beaucoup plus ambiguës. 
Par exemple, l’œuvre collision souple (2020) s’apparente à une table 
souple, trouée et usinée qui s’étend sur des dalles en mousse 
synthétique. 

Ces installations qui découlent du glanage d’objets trouvés et de la 
fabrication d’objets inusités échappent ainsi à toute interprétation 
définitive. Deux photographies du duo, vêtu de casques et de 
combinaisons énigmatiques, renforcent également cette sensation.  
Ce n’est qu’en accédant au premier étage que l’articulation de 
l’exposition apparaît de manière plus claire, en particulier à travers la 
projection vidéo qui donne son titre de l’exposition. Effectivement, 
tous les objets qui figurent au rez-de-chaussée sont représentés dans 
cette vidéo dans laquelle le duo accomplit un ensemble d’actions en se 
munissant de ces mêmes objets : dessiner des cercles qui s’entrecroisent 
sur l’asphalte avec les deux chaises, faire passer les balles dans les trous 
de l’installation qui s’apparente à une table, accrocher leurs corps à 
des cordes noires et blanches qui sont fixées à une structure en métal 
jaune, et ainsi de suite. On constate alors que la performativité des 

objets était jusqu’alors inactivée puisqu’ils étaient observés d’un point 
de vue statique. En ce sens, le travail de Clara Cousineau et Marion 
Paquette peut être rattaché à la lignée de l’art post-conceptuel, 
c’est-à-dire d’un « art qui active une dimension conceptuelle, sans se 
réduire à un résultat conceptuel2 ». Dans un même ordre d’idées, l’art 
post-conceptuel étend « le pouvoir énonciatif du readymade à ses 
qualités affectives3 ». Une telle description s’applique également aux 
installations et photographies du duo puisque la signification des œuvres 
n’émerge qu’à partir d’une action corporelle qui s’accompagne d’une 
réaction affective. Or, la portée symbolique de ce processus, qui 
s’apparente fortement à une fétichisation des objets, s’élucide a posteriori 
grâce au visionnage de la vidéo. 

1. John A. Boeglin, « La vison des couleurs » dans Perception et réalité – Une introduction  
à la psychologie des perceptions, Paris, De Boeck Supérieur, Coll. Neurosciences et 
cognition, 2003, p. 112-113.

2. Peter Osborne, Anywhere Or Not At All: Philosophy of Contemporary Art, London,  
Verso Books, 2013, p. 115. (Traduction libre de l’auteur).

3. John Roberts, The Intangibilities of Form: Skill and Deskilling in Art After the Readymade, 
London, Verso Books, 2007, p. 172. (Traduction libre de l’auteur).

Alban Loosli est un artiste-chercheur et doctorant en 
sémiotique à l’Université du Québec à Montréal. Ses 
recherches portent sur la transition entre l’art moderne 
et l’art contemporain, et plus particulièrement sur les 
théories et les pratiques de l’art des systèmes (Systems art). 
Sa pratique artistique est axée sur le dessin et le livre 
d’artiste. Par ailleurs, il a publié des comptes rendus pour 
les revues Critique d’art, Captures et ESPACE art actuel.

CENTRE D’ARTISTE CARAVANSÉRAIL  
RIMOUSKI 
10 SEPTEMBRE –  
17 OCTOBRE 2020 

Présentée au centre d’artiste Caravansérail, l’exposition solo de l’artiste 
Marie-Claude Lepiez, Tangerine Dream, nous fait voyager dans le passé à 
travers une esthétique grunge, brûlante, subversive, ludique, qui rappelle 
certainement la vibrance de la sorte de cannabis homonyme. Comme 
dans un cagibi, la juxtaposition de divers bibelots, textures et matériaux 
suggère diverses temporalités et participe d’une recontextualisation 
des objets, leur conférant un sens nouveau. 

En présentant un corpus hybride d’œuvres cinétiques, sculpturales, 
installatives et vidéographiques, Marie-Claude Lepiez fait un clin d’œil 
aux années 1990, ses années d’adolescence. Le passé, lieu de germination 
du futur, devient alors objet de fabulation, mais aussi d’affirmation et 
de construction identitaire. La voix de Lepiez, peut-être étouffée depuis 
trop longtemps, s’affirme, maintenant qu’elle est adulte, à travers  
les fragments de phrases – poésie slang entrelaçant le français et 
l’anglais – écrites à la peinture aérosol et déchiffrables sur plusieurs de 
ses œuvres : « tu te fucking calme (sic) », « You told me to scream a bit 
it makes me nervous I order a pizza instead (in bed) », « DEBOUTE », 
ou simplement « NON ». 

Nous sommes accueilli.e.s par un couple de statuettes altérées,  
hautes d’une trentaine de centimètres, en porcelaine, de style 
baroque. La première représente une bourgeoise affublée d’un sac  
de toile de coton sur lequel il est possible de lire l’inscription stoner.  
Ce personnage a le pouce, l’index et l’auriculaire de la main droite 
tendus; on reconnaît le geste de corne associé populairement à la 
culture rock. Ce signe de complicité entre fans est d’autant plus animé 
par un mécanisme motorisé : une manivelle en rotation confère à la 
main une légère oscillation. Son compagnon bibelot est un violoniste 

Marie-Claude Lepiez, 
Tangerine Dream
Gabrielle Sarthou

M
ar

ie
-C

la
ud

e 
Le

pi
ez

, T
an

ge
ri

ne
 D

re
am

, 2
0

20
. V

ue
 p

ar
tie

lle
 d

e 
l’e

xp
os

iti
on

. P
ho

to
 : 

N
at

ha
lie

 D
io

n.
 

C
la

ra
 C

ou
si

ne
au

 e
t M

ar
io

n 
Pa

qu
et

te
, d

e 
na

tu
re

 in
té

ri
eu

r,
 2

0
20

. V
ue

 d
e 

l’i
ns

ta
lla

tio
n.

 P
ei

nt
ur

e,
 o

ut
ils

 d
e 

pe
in

tr
e,

 
ru

ba
n 

de
 m

as
qu

ag
e,

 b
oi

s,
 c

ot
on

, d
im

en
si

on
s 

va
ri

ab
le

s.
 P

ho
to

 : 
C

la
ra

 C
ou

si
ne

au
. 


