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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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roches noires ont été disposées l’une à côté de l’autre alors qu’elles 
sont toutes deux traversées d’une nervure blanche. Selon notre point 
de vue, le tracé apparaît soit interrompu, soit continu. L’angle de vue 
crée donc le trait d’union, le lien, une unicité ou, à l’opposé, met en 
évidence l’indépendance d’un élément par rapport à l’autre malgré sa 
proximité. Parmi les oppositions figurées qui favorisent un dialogue 
portant sur la soif de complémentarité et sur la résistance au deuil, 
nous distinguons la tension entre précarité/solidité. La notion de 
fragilité, d’instabilité s’insinue dans un jeu de dissimulation/révélation. 
Standing in the Darkness (2020) présente, élevée sur un socle, une 
gouache dépassant du socle sur lequel elle est posée en un équilibre 
précaire, flottant avec le vide. Son pourtour est peint du même noir 
mat que la roche disposée à ses côtés. Selon notre propre position 
dans l’espace, la roche cache entièrement la gouache ou en dissimule 
une grande partie, donnant l’illusion d’une excroissance de la roche, 
mettant en évidence l’artifice d’une unité. Ce système d’équilibre précaire 
de présentation de la gouache se conjugue d’une œuvre à l’autre : ainsi, 
la gouache constituante de l’œuvre Décider d’être ici (2020), toujours 
de petite dimension, se retrouve insérée par un seul de ses angles dans 
la mince fissure d’une roche de granit. Alors que, pour Étreinte (2020), 
un seul côté de la gouache s’insère à peine entre deux roches. Aucune 
de ces gouaches n’est protégée, encadrée. Cette fragilité d’exposition 
révèle une potentielle évanescence de représentations qui ne semblent 
exister que pour combler l’absence.

Dans la tentative de traduire l’éphémère de la nature et de nos relations 
humaines, Godin écrit le passage du temps, met l’accent sur le vide, 
que ce soit dans l’aménagement de l’espace de la galerie ou dans 
l’élaboration des œuvres. Ainsi, l’installation The stages of our love (2020) 
esquisse les différents états/étapes dans la transformation d’une relation 
et ses silences : quatre branches de bouleau installées en diagonale  
du mur, y prenant appui, forment une proposition se lisant de gauche à 
droite telle une narration : un tronc nature, un tronc pelé, puis un autre 
entaillé et un dernier calciné. L’espace entre chaque tronc marque  
le temps écoulé entre chaque stade de la relation et la distanciation 
entre chacun mime les silences qui rythment la transformation. Depuis 
ses débuts, Godin réfléchit sur la fugacité des empreintes; ainsi on se 
souviendra des œuvres dessinées pendant des semaines représentant 
l’environnement naturel de sa jeunesse, paysage à jamais disparu1. 
Reproduisant la décomposition du paysage, l’artiste en début de carrière 
effaçait peu à peu les dessins jusqu’à leur complète disparition.

Aujourd’hui, l’artiste porte encore en elle les indices d’une perte qui 
forgent son identité. Ces traces permettent à ses œuvres de témoigner 
de la fugacité de nos attaches, de la distanciation progressive envers la 
terre, dont nous sommes issus, et de celle, brutale, inhérente au deuil 
de nos proches. Ultimement, l’artiste interroge notre nécessité 
d’ancrage, de permanence. 

1.  Pensons à Montagnes affectives présentée lors de l’exposition collective Nostalgie du 
présent au CIRCA art actuel en 2010; sinon à l’exposition Memorial for a stranger 
présentée à la Galerie FOFA de l’Université Concordia en 2011. 

Élisabeth Recurt est historienne de l’art, critique 
d’art et professeure en histoire de l’art/arts visuels 
au Collège de Maisonneuve à Montréal. Longtemps 
collaboratrice pour la revue ETC., publiant des textes 
pour opuscules et catalogues, participant à des 
jurys, elle a renoué avec l’écriture fictive qui était à 
la base de ses performances alors qu’elle avait une 
pratique artistique. La littérature a donc pris en partie 
le relais sans restreindre son vif intérêt pour l’art 
public, le mode installatif et la multidisciplinarité.

ABBAYE DE MAUBUISSON 
SAINT-OUEN-L’AUMÔNE 
13 SEPTEMBRE 2020 –  
21 FÉVRIER 2021

Le travail que Charlotte Charbonnel présente actuellement à  
l’Abbaye de Maubuisson a été pensé bien avant la période dont nous 
faisons collectivement l’expérience. Mais il est singulier, alors qu’une 
potentielle menace parfaitement invisible nous entoure, de voir une 
artiste développer ses recherches sur ce qui nous traverse et que l’on 
ne voit pas. Ses œuvres sont à voir, mais aussi – et surtout – à entendre, 
à écouter, à guetter. 

La visite ne commence pas dans les salles, mais à l’extérieur où une sobre 
colonne de béton, fermement ancrée au centre d’un tas de pouzzolane 
noire, apparaît comme l’indice paradoxalement hermétique de ce qui 

va suivre. C’est que ce cylindre austère se trouve à l’emplacement précis 
de l’ancienne fontaine de l’Abbaye, richesse des sœurs cisterciennes 
qui possédaient leur propre aqueduc, et dont les vestiges ont disparu 
depuis longtemps. Des liens qui unissaient le lieu aux sources d’eau à 
l’ère médiévale, il ne reste, aujourd’hui, rien ou si peu : quelques traces 
archéologiques, mémorielles, historiques. Et c’est justement par ce 
point de départ aujourd’hui évaporé que Charlotte Charbonnel a investi 
une architecture où il y a plus à voir que ce que nous avons sous les 
yeux. La colonne abrite cinq capteurs, mesurant différentes énergies 
(sismique, thermique, rayonnements ultraviolet et infrarouge, 
radioactivité), qui déterminent à eux cinq les comportements des 
œuvres qui se déploient au fil des déambulations intérieures parmi les 
salles de l’Abbaye. J’utilise à dessein le terme de comportement plutôt 
que de mouvement, dans la mesure où il est bien question d’une forme 
d’autonomie des œuvres mises en action par des algorithmes pouvant 
potentiellement faire basculer leurs agissements. 

Charbonnel manie l’art monumental et elle n’a d’ailleurs guère le choix 
dans ces lieux démesurés, mais ce recours n’est pas pure affèterie. 
D’ailleurs, ce n’est pas tant leurs dimensions qui frappent que leur 
présence sonore. La première installation, Les chants de Malodunum 
(2020), est présentée au milieu de l’imposant Parloir et prend la forme 
d’un tourbillon métallique prenant place autour du pilier central.  
Des bols chantants en terre, en quartz et en laiton, sont frappés par 

Charlotte Charbonnel,  
Geoscopia
Camille Paulhan
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