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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
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aux yeux levés vers le ciel. Il tient dans ses mains des fils électriques, 
comme si le violon était équipé d’une sortie de son. Les genoux pliés, 
les pieds dans de la vraie paille, il semble sur le point de jouer une note 
incendiaire : son archet est une allumette. 

Au côté de cette œuvre se trouve un autre duo de statuettes de 
porcelaine rapiécées : deux femmes aux robes bouffantes assises sur 
un banc. On peut observer que celle de droite a déjà été acéphale, puis 
rafistolée, de manière à ne présenter qu’une longue chevelure noire  
en place de son visage, lequel s’agite dans un headbang (hochement 
brusque de la tête) infini. L’accent est mis ici sur le mécanisme. Ce dernier, 
agencement de morceaux de bois et d’un système de poulie précaire, 
semble vouloir s’écrouler à tout moment. Éloge à l’instabilité, l’aspect 
cinétique conduit vers une démarche expérimentale et présente un 
aspect fragile et spectaculaire qui permet de restituer le caractère 
changeant du monde. 

Au fond de la salle, perché sur un monticule de morceaux de bois,  
un canard de caoutchouc jaune, la clope au bec, fait une référence 
ludique et tordue à l’enfance, au divertissement, à la désinvolture.  
Par la réappropriation des lieux communs de l’enfance et de leur 
pervertissement, une esthétique grunge est mise en valeur; elle 
exprime un refus du fait de devenir adulte, de l’acceptation des règles, 
de sa place dans la société et du matérialisme.

Cette manière de faire, au carrefour entre la cinétique et le bricolage, 
s’inscrit dans la lignée bricoleuse des années 1990, au Québec, qui 
s’inspirait du mouvement du nouveau réalisme étasunien des années 1960. 
Les idées amenées dans la célèbre exposition Les Bricolos (Centre 
CLARK, 1998)1 s’avèrent être convoquées de nouveau : Tangerine Dream 
fait appel au « fait maison » en se positionnant contre le trop grand 
sérieux du milieu des arts et de sa tendance vers un art conceptuel 
hautain et froid. On retrouve aussi cette même façon de négocier 
avec les objets du quotidien, d’esthétiser l’ordinaire, d’organiser le 
pêle-mêle, de mettre en valeur le sans-valeur, le bidule, le défaut – ce 
qui détonne par rapport à la majorité du travail des artistes actuel.le.s. 

C’est sans gêne que Lepiez affirme que la plupart des matériaux utilisés 
dans cette exposition ont été trouvés dans les ruelles et les poubelles 
toujours trop pleines de Montréal. Raccommodés, réparés, animés,  
ces objets pourraient faire écho à des réminiscences dans l’âme des 
spectateurs et spectatrices. 

On reconnaît, de plus, certains éléments auparavant exposés qui ont 
été réutilisés et complétés. Pièce maitresse de l’exposition, la cabane : 
une courtepointe de bois contreplaqué, réalisée à échelle humaine et 
couverte de graffitis, se présente comme un curieux espace intime entre 
maison, cabanon et safe space. Cette œuvre, qui avait été présentée 
en septembre 2019, à la galerie L’Écart, à Rouyn-Noranda, lors de la 
première exposition solo de l’artiste, lui fit office de véritable chambre : 
elle y a passé quelques nuits lors du montage de Tangerine Dream.  
Elle y a également réalisé une performance, lors du vernissage, créant 
des sons distordus sur une guitare électrique, couchée au cœur de la 
cabane. À la limite entre la mise en scène et le décor, c’est peut-être 
son emploi dans le milieu du cinéma à titre de décoratrice qui amène 
Lepiez à réaliser une telle œuvre, plus proche du décor que de l’objet. 
À l’intérieur de cet abri, on trouve une collection de retailles de bois 

géométriques et colorées. Ces éléments, aux côtés d’un cierge fondu, 
confèrent à la cabane une ambiance de chapelle; les vitraux ne sont 
pas transparents, mais faits de bois, ils nous rappellent que tout a été 
utilisé jusqu’à la dernière miette. 

Dans l’univers de Tangerine Dream, la subversion est un doux langage 
qui porte le quotidien à l’effervescence. Nous avons l’impression d’être 
dans un monde à la limite de l’embrasement, d’être face au moment 
juste avant l’étincelle, juste avant le rire. Au fond de la salle d’exposition, 
on retrouve une œuvre vidéographique, un GIF qui présente Lepiez 
sortant sa tête de derrière un drap où on peut lire : « Heille !!! Check 
donc ski stram à soére ». Tangerine Dream, c’est un cagibi plein de 
surprises, c’est le reflet tordu et anachronique d’un rêve d’adolescente.

1. Les Bricolos (26 mars au 26 avril 1998) fut commissariée par Nicolas Baier et 
Emmanuel Galland (qui se présentaient comme « commis ») et montrait le travail  
d’une vingtaine d’artistes émergents et établis.

Gabrielle Sarthou est historienne de l’art en 
formation, commissaire et critique d’art. Elle est 
co-directrice générale et artistique du Festival ETC. 
Ses intérêts et recherches portent sur les couleurs, 
les mots et leurs affects. Elle travaille actuellement 
comme auxiliaire de recherche sur un projet qui 
aborde l’historiographie et la place des femmes en 
architecture au 19e siècle, sous la direction de 
Christina Contandriopoulos, à l’Université du 
Québec à Montréal.

.

GALERIE NICOLAS ROBERT 
MONTRÉAL 
11  SEPTEMBRE –  
17 OCTOBRE 2020

Arpenter la galerie Nicolas Robert, lors de la dernière exposition 
d’Andréanne Godin, nous invite à sonder un état de deuil se référant 
directement à la nature. Tel que le poète et philosophe Henry David 
Thoreau, lui-même arpenteur à ses heures, n’en aurait pas renié le lien 
puisque, pour lui, la terre se définit comme une doublure de l’homme 
et par là même sa perte mène à une dénaturation humaine. Si Godin  
a passé sa jeunesse à marcher au cœur des boisés abitibiens, suivant  
un appel de la nature qui rappelle celui de Thoreau, c’est-à-dire de 
l’ordre de la nécessité, nous conviendrons que la perte, qu’elle soit 
d’une terre ou d’une relation humaine, est difficilement réparable.  
Par la présentation et la représentation d’éléments de notre patrimoine 
naturel, l’artiste creuse, analyse, dissèque ces états de deuil. 

Les œuvres souvent composites révèlent une volonté d’économie  
de moyens se concrétisant par des interventions minimales et une 
quasi-monochromie. Lits de branches, troncs d’arbre, roches (prélevés 
en Abitibi) et gouaches de petit format configurent une topographie 
qui, à mi-chemin entre peinture, assemblage et sculpture, instaure un 
dialogue entre minéraux, végétaux bruts et lieux peints.

Longtemps, Godin a exploité avec finesse et hardiesse le médium  
du graphite, rappelant une Vija Celmins qui, dans une rigueur absolue, 
a donné vie aux plus subtils dégradés et aux noirs les plus denses.  
Dans une similaire adresse, l’usage de la gouache permet ici une grande 
variété de tons, du plus transparent au plus opaque, ce qui sert ses 
propos : échos de l’apprivoisement ou, au contraire, de la contrainte 
du deuil. On sent, dans ce travail minutieux, un désir de sublimation 
quant à la disparition des terrains d’attachement : lieux ou personnes… 

Les œuvres, presque toutes installatives, jouent avec subtilité la gamme 
dichotomique propre à l’état de deuil : nous voici habités par une absence 
dont le poids peut être ressenti plus intensément que la présence 
même de l’objet disparu. À l’exemple de la déforestation sauvage de 
nos territoires, le manque met à vif la nécessité de protéger le peu 
qu’il nous reste. L’artiste nous entretient ici du deuil physique, matériel, 
mental, sentimental, mettant en jeu la perte de territoire autant spatial 
qu’émotionnel. Et c’est donc par la nature, et sa re/présentation,  
que prend naissance la réflexion sur la dénaturation, la cassure d’une 
complicité, qu’elle soit avec une terre ou un être cher. Jeune, Godin 
n’avait qu’à se rendre au bout de sa rue pour pénétrer dans une forêt 
boréale dévastée ensuite par l’implantation de quartiers essentiels au 
travail d’exploitation minière. L’installation Barely above water (2020)  

y fait référence et se dresse tel un constat : Godin a planté la cime de 
ce bouleau en une roche forée, récupérée sur le chantier, cette 
excavation permettant le futur éclatement du minerai favorisant  
alors le dynamitage. Dans une parfaite verticalité, cette cime illustre 
une survivance en période de deuil : se tenir debout. Une ligne de 
flottaison aux trois quarts de sa hauteur fait référence à l’équivalence 
de submersion entre le deuil et l’ampleur du désastre naturel qu’est 
une inondation. Ce marquage a été pratiqué en amputant l’écorce  
au couteau jusqu’à ce niveau.

D’autre part, la dichotomie entre présence et absence se lit dans  
la figuration d’espaces intérieurs/extérieurs et la création de paires 
dévoilant unicité ou rupture. Ainsi, dans les gouaches, la présence 
répétée de puits de lumière insiste sur l’ouverture, matérialisant 
simultanément l’impression d’enfermement d’un espace clos et sa 
respiration par l’ouverture pratiquée en hauteur, donnant accès à 
l’infini par la représentation du ciel. In trying to mimic you (2020), deux 

Andréanne Godin, 
Réconcilier ton absence 
m’était impossible
Élisabeth Recurt
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