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Anne-Marie
Berthiaume

Using transformed photographs, motifs 
and drawings recalling childhood, Anne-
Marie Berthiaume depicts moments and 
blurred memories. Besides drawing, she 
uses painting and screen printing to create 
imaginary landscapes.

Her artwork is composed of the realm of 
naive and sensitive personas. The house, 
representing the center of everyday 
life, simultaneously holds and spills the 
memories of those personas. The memories 
that imbue them spill out into the realm, 
creating landscapes.

This realm - fragments of present moments 
and impressions of the past - begins to 
question the adulthood-childhood and 
house-memory relationships.

Anne-Marie Berthiaume lives, works and 
raises her children in an Eastern 
Townships bungalow.

Par l’utilisation de photographies 
transformées, de motifs et de dessins 
rappelant l’enfance, Anne-Marie Berthiaume 
illustre des moments, des souvenirs flous. En 
plus du dessin, la peinture et la sérigraphie 
sont employées pour présenter des 
paysages imaginaires.

L’univers de personnages naïfs et sensibles 
compose ses œuvres. La maison, utilisée 
comme centre du quotidien, contient et 
déverse les souvenirs de ces personnages. 
Ils s’imprègnent sur ces derniers comme une 
trace et se déversent dans l’espace pour 
créer des paysages.

Cet univers rempli de fragments de 
moments présents et de traces du passé 
révèle un début de questionnement sur 
la relation entre adulte-enfance et 
maison-souvenirs.

Anne-Marie Berthiaume vit, travaille et élève 
ses enfants dans un bungalow des 
Cantons-de-l’Est.
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Using installations primarily composed 
by videos, soundtracks and photographs, 
my principal interests are the complexity 
of relationships and the implicit forms of 
communication - cultural, emotional and 
physical codes under which an entire 
community is built. As a source material, 
I explore the vocabulary behind common 
gestures, places and times connecting and 
unfolding between people as a space for 
confrontation or common ground. Thus I 
seek to question the role and relevance 
of archetypes in the representation and 
interpretation of social interactions.

The elements I assemble and juxtapose might 
seem heterogeneous, but none of them could 
thrive in isolation. I liberally borrow stylistic 
elements from filmmaking in order to magnify 
and reverberate the 
themes I explore. 

The exhibition space greatly influences my 
work. By taking into account the exhibition 
site specific characteristics, I design 
installations that allow me to harness 
temporality and spatiality as building blocks 
for sense and emotion. 

My artwork demand time and do not provide 
a key for their interpretation. It is up to the 
observer to wander and choose on what and 
when to turn their attention. My desire is to 
enlighten manner in which each person gives 
sense to what they perceive, see and feels.

Anne-Renée Hotte was born in Sherbrooke. 
She now lives and work in Montreal.

Par des installations composées 
principalement de vidéos, de bandes 
sonores et de photographies, je m’intéresse 
à la complexité des relations et aux modes 
de communication tacite : les codes culturels, 
émotifs, ou encore physiques sur lesquels 
se construit toute communauté. Comme une 
matière première, j’explore le vocabulaire 
de gestes communs, de lieux, de temps qui 
relie les gens et se déploie entre eux, comme 
un terrain d’entente ou d’affrontement. 
Je cherche ainsi à questionner le rôle 
et la pertinence des archétypes dans 
la représentation et l’interprétation des 
interactions sociales.

J’effectue un travail d’assemblage et de 
juxtaposition d’éléments pouvant sembler 
hétéroclites, mais dont aucun pourtant 
ne pourraient fonctionner en vase clos. 
J’emprunte librement des éléments 
stylistiques au cinéma pour grossir et faire 
résonner les sujets que j’observe. 

L’espace d’exposition influence beaucoup 
mon travail.  En tenant compte des 
particularités propres à chaque lieu, je 
conçois des installations qui me permettent 
d’exploiter la temporalité et la spatialité 
comme éléments constitutifs du sens 
et de l’émotion. 

Mes œuvres ne fournissent pas de clé pour 
leur interprétation et elles demandent du 
temps. C’est au spectateur de marcher dans 
l’espace, de choisir sur quoi et à quel moment 
porter son attention. Je veux éclairer la façon 
personnelle qu’a chacun de donner sens à ce 
qu’il perçoit, regarde et ressent.

Anne-Renée Hotte est née à Sherbrooke et 
elle vit et travaille présentement à Montréal.
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Anchored in feminist and social research, 
Caroline Létourneau’s artwork explores 
the commodification of the female body 
throughout art history, popular culture and 
cinema. Key component of feminist theory 
and activism, the female body is reinvented 
as a friction point between representation 
and rebellion.

Caroline’s paintings are dreamlike fictions. 
They connect fragments of eclectic 
narratives, neo-classical and post-modern 
references, expressive materiality and 
vibrant colors. The female colony inhabiting 
her paintings is composed both from 
women-objects and rebel women. Thus, 
the representations of the women-objects 
- such as the figures of Marilyn and the 
models - appear alongside the figure of 
strong and rebel women, notably the Pussy 
Riot, Joan of Arc and the suffragettes. 
Through this unfettered phantasmagoria of 
female personas, she shines a light on the 
rebellion and indignation simmering beneath 
the ornaments.

Caroline is particularly interested in the 
blurring of the women-object figure by 
the quality of the painter’s gesture. Her 
artwork seeks to create poetic divergences 
which establish a transhistorical temporal 
resonance. 

Caroline Létourneau was born and raised in 
the Eastern Townships. She now lives and 
works in Montreal.

Ancré dans une recherche féministe et 
sociale, le travail de Caroline Létourneau 
explore la réification du corps féminin à 
travers l’histoire de l’art, la culture populaire 
et le cinéma. Le corps, comme composante 
essentielle des théories et des militantismes 
féministes, est ici réinventé comme lieu 
de tension entre la représentation et 
la rébellion. 

Les peintures de Caroline sont composées 
de fictions oniriques, alliant des fragments 
narratifs éclectiques, des références 
néo-classiques et postmodernes, une 
matérialité expressive et des couleurs vives. 
La colonie de femmes qui peuplent ses 
toiles est composée à la fois de femmes-
ornements (ou femmes-objets) et de 
femmes-rebelles. Ainsi, les représentations 
des femmes-objets, comme la figure 
de Marilyn et les mannequins, viennent 
côtoyer les figures de femmes fortes et 
rebelles, notamment les Pussy Riot, Jeanne 
d’Arc et les suffragettes. À travers cette 
fantasmagorie débridée de personnages 
féminins, elle met en lumière la rébellion et 
l’indignation qui couvent 
sous l’ornementation.

Caroline s’intéresse à l’effacement de la 
figure de la femme-objet par les qualités 
gestuelles de la peinture. Ses œuvres 
tendent à créer des dérapages poétiques 
qui instaurent une résonance temporelle 
transhistorique.

Caroline Létourneau est née et a grandi 
dans les Cantons-de-l’Est, et elle vit et 
travaille actuellement à Montréal. 
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The themes I explore in my work include the 
spirituality and imaginary attached to nature, 
the place of humans in nature, human 
storytelling and the hybridized symbolic 
cultural identity. I document and explore 
various places throughout the world to 
support my research. Just as an ethnologist, 
I observe and document social and cultural 
attributes, history, myths, tales and rituals 
as well as the atmosphere which emerges 
from the places. From this documentation 
constituted of photographs, drawings and 
observational notes, I use a deconstruction-
reconstruction process. In my own way, I 
interpret the images and information I gather 
and amalgamate them into my personal 
iconography. Thus I strive to formulate 
a simple, evocative and universal visual 
story. These visual tales or “super-natures” 
often take the shape of graphic novels or 
contemporary photo-novels.

Chloé Beaulac divides her time between 
Longueuil and East Bolton.

La place de l’humain dans la nature, la 
spiritualité et l’imaginaire relié à la nature, 
l’histoire humaine racontée, la symbolique 
identitaire culturelle hybridée, ne sont que 
quelques thèmes que j’aborde dans le 
cadre de ma pratique. J’explore divers lieux 
à travers le monde que je documente pour 
alimenter ma recherche. À la manière de 
l’ethnologue, j’observe et documente les 
caractères sociaux et culturels, l’histoire, 
les mythes, les contes, les rituels, ainsi 
que l’atmosphère qui se dégage des 
lieux. À partir de cette documentation 
photographique, de dessins et de notes 
d’observations, j’opère par un processus 
de déconstruction-reconstruction. 
J’interprète à ma façon les images et 
l’information recueillie et les amalgame à 
mon iconographie personnelle. Ainsi, je 
tente de formuler une sorte de récit visuel 
et universel, simple et évocateur. Ces 
contes visuels ou ces « super-natures »  
prennent souvent la forme de romans 
graphiques éclatés ou de photos-romans 
contemporains.

Chloé Beaulac partage sa vie et son travail 
entre Longueuil et Bolton-Est.

Chloé
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The artists in the collective Durocher - 
Schueler use ceramic as a medium for 
expression and creation. Their interest in 
the environment and their concerns about 
the deep impression left by the issues of the 
Anthropocene is transposed in their work. 
For them, clay - a fingerprint element - acts 
as a metaphorical link between memory, 
history and matter. 

Through their work, they seek to surprise 
and spark dialogue on the perception 
of matter. An arrangement of carefully 
assembled ceramic fragments allow an 
apparently continuous form to flourish. 
These delicate pieces mirror the mineral 
and organic elements of nature while 
referring to our environment’s fragility. The 
artists reciprocally question themselves and 
seek to establish a meeting point between 
their respective approaches. Their creative 
process finds its source in the exploration of 
materials and the balance between 
form and substance.

Sylvie Schueler and Maxime Durocher live 
and create in Sherbrooke.

Les artistes du collectif Durocher – Schueler 
utilisent la céramique comme médium 
d’expression et de création. Ils s’intéressent 
à l’environnement et tentent de transposer 
dans leur art leurs préoccupations face aux 
enjeux de l’Anthropocène léguant dans 
son sillage une trace profonde. L’argile, 
élément d’empreinte, représente pour eux 
un rapprochement métaphorique entre la 
mémoire, l’histoire et la matière.

À travers leurs œuvres, ils cherchent à 
surprendre et susciter une réflexion sur 
la perception de la matière. Un minutieux 
assemblage de fragments de céramique 
permet à une forme d’apparence continue 
d’éclore dans l’espace. Le caractère délicat 
de ces pièces illustre les éléments minéraux 
et organiques de la nature tout en faisant 
référence à l’impermanence et la fragilité 
de notre environnement. Les artistes se 
questionnent mutuellement et tentent 
d’établir un point de rencontre entre leurs 
démarches respectives. Leur processus 
créatif trouve sa source dans l’exploration 
de la matière et l’équilibre entre le fond et la 
forme dans l’espace.

Sylvie Schueler et Maxime Durocher vivent 
et créent à Sherbrooke. 
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Schueler D

u
ro

ch
e
r 

–
 S

ch
u

e
le

r 
A

lte
rr

e 
–

 D
ét

ai
l

P
or

ce
la

in
e 

et
 g

rè
s 

M
ai

so
n 

de
s 

ar
ts

 e
t d

e 
la

 c
ul

tu
re

 d
e 

B
ro

m
pt

on
20

18
 C

ré
di

t p
ho

to
 : 

Yv
es

 H
ar

no
is



17

16

I am mostly known as a sculptor and a 
tinkerer. Sculpture appears to me as a way 
to grasp the real, an acknowledgement of 
existence throughout the entire creation 
process of a piece.

Did I have a good teacher in elementary 
school? The fact remains however, that in 
the only geometry class I recall, we stood by 
the fact that we were constructing triangles, 
hexagons and plane shapes while simply 
tracing them on paper. These days, I am 
mostly interested in the uncertainty in the 
construction of a flat circle or of a sphere, in 
space. In the workshop, problem solving is 
expressed in structural terms. Those terms 
are also bearers of a language, the weight of 
things and the technicality of materials.

My spherical shapes are all architectural 
propositions. On a different scale, if one 
looks at them as constituent parts in larger 
ensembles, they sometimes appear as 
mechanical elements - bearing or 
swivel axes.

Although my artwork is in more cases static 
or halted, it expresses a sort of virtuality, 
be it of transformation or movement. In its 
immobility, my art show signs of possible or 
impossible evolution.

François Mathieu grew up in Saint-Ephrem 
in the Beauce and now lives and work in 
Saint-Sylvestre de Lotbinière.

L’on me connaît d’abord comme un 
sculpteur, un bricoleur. Il me semble 
justement que la sculpture est un mode de 
prise sur le réel, un constat d’existence qui 
s’exerce d’abord dans le faire puis dans un 
retour sur l’action, à travers ce comment la 
sculpture a été générée. 

Ai-je eu un bon professeur au primaire ? 
Toujours est-il que dans le seul cours 
de géométrie dont je me rappelle, nous 
affirmions construire des triangles, des 
hexagones et autres figures planes, même 
pour les tracer simplement à la mine sur du 
papier. Aujourd’hui, mon intérêt va aux aléas 
entre la construction d’un cercle en aplat et 
surtout celle, dans l’espace, d’une sphère. En 
atelier, la résolution de problèmes s’exprime 
en des termes structuraux, lesquels sont 
aussi porteurs d’un langage quant au poids 
des choses et la technicité des matériaux.

Mes formes sphériques sont autant de 
propositions architecturales. À une autre 
échelle, et si on les regarde comme des 
éléments constitutifs de plus grands 
ensembles, ils apparaissent aussi parfois 
comme des éléments mécaniques, des axes 
de pivotements ou de roulement.

Bien que mes œuvres soient le plus souvent 
statiques et arrêtées, elles expriment une 
certaine virtualité, que ce soit de mouvement 
ou de transformation. Dans leur immobilité, 
elles montrent des indices d’évolution, 
possibles ou impossibles.

François Mathieu a grandi à Saint-Éphrem 
en Beauce, et il vit et travaille maintenant en 
milieu rural, à Saint-Sylvestre de Lotbinière.
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Hani Ferland’s name has circulated - and 
still does - in the field of photography. In 
recent years the artist has expanded her 
horizons by exploring textile arts and object 
transformation. It is in an artistic movement 
which blends kitsch, recycling, popular 
culture and the playful dichotomy of the 
senses, that she enjoys creating.

She freely admits to an absolute love for 
religious art. It is with religious statuettes 
that she begins exploring her artistic 
approach. Using acrylic paint, ink and clay, 
she transforms religious icons into popular 
culture icons. Thoughts on contemporary 
venerations? Probably. 

Her interest for recycled objects - from 
religious statuettes to the absolute kitsch 
of cross stitch art from another era - 
was sparked by her numerous creative 
explorations and visits to flea markets.

Her current approach is anchored in a 
popular art movement in with kitsch is 
honored. Hani Ferland, who taught herself 
how to cross stitch, proposes playful artwork 
that blends flowers, words - sometimes 
harsh ones - as well as song lyrics she finds 
particularly moving.

She mostly creates recycled art by 
transforming embroideries and statuettes 
found here and there in flea markets.

Hani Ferland is native of Valcourt in the 
Eastern Townships.

Si le nom de Hani Ferland a surtout circulé, 
et circule toujours, dans la discipline 
photographique, l’artiste ajoute une corde 
à son arc en explorant depuis quelques 
années les arts textiles et la transformation 
d’objets. Dès lors, c’est dans une mouvance 
artistique amalgamant le kitsch, la 
récupération, la culture populaire et la 
dichotomie ludique de sens qu’elle 
se plaît à créer.

Elle avoue avoir un amour absolu pour 
l’art religieux et c’est d’abord à partir de 
statuettes religieuses qu’elle débute 
l’exploration de sa démarche. Elle 
transformera ainsi des icônes religieuses 
en icônes de la culture populaire, à 
l’aide de peinture acrylique, d’encre et 
d’argile. Réflexion sur les vénérations 
contemporaines ? Sans doute.

De ses nombreuses explorations artistiques 
et ses visites dans les brocantes, naîtra 
un désir d’élargir son champ d’intérêt pour 
les objets recyclés, passant des statuettes 
religieuses à l’absolu kitsch des œuvres au 
point-de-croix d’une autre époque.

Aujourd’hui, sa démarche s’inscrit dans un 
mouvement d’art populaire dans lequel le 
kitsch est mis à l’honneur. Autodidacte du 
point-de-croix, Hani propose des œuvres 
ludiques amalgamant les fleurs, les mots 
(parfois crus) ainsi que des perles de la 
chanson qui la touchent particulièrement.

Elle pratique également l’art recyclé en 
transformant des broderies et des statues 
glanées çà et là dans les brocantes.

Hani Ferland est originaire de Valcourt dans 
les Cantons-De-L’Est.
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My research questions the construction 
of painted images and explores the 
aesthetic hold of the media spectacle. 
Using the expressive qualities of painting, 
I transform source images from the media, 
archives and images of key moments from 
the sociopolitical sphere. The subjects I 
explore, by their nature or context, are often 
psychologically loaded. These images are 
reproduced to create moments of visual 
disjunction. A visual contrast between 
expressive focal points, an asserted gesture 
and stable or fixed spaces arises from 
this aesthetic feature. Recently, my work 
focuses on the issues associated with 
biomedical breakthroughs. My goal is to 
question the assets deployed by humans in 
the last century to exercise power on nature. 
Thereupon, I am constantly searching for 
new plastic formalities embodying recurring 
themes such as memory, catastrophe, virtual 
reality and posthumanism.

Jérémie St-Pierre lives and work in Val-Joli 
in the Eastern Townships.

Ma recherche interroge la construction 
de l’image peinte et explore l’emprise 
esthétique du spectacle médiatique. Je 
me sers des propriétés expressives de la 
peinture afin de transformer des images 
sources provenant des médias, des archives 
et produites à partir d’évènements clés 
issus de la sphère sociopolitique. Les 
sujets utilisés sont souvent porteurs d’une 
charge psychologique par leur nature ou 
leur contexte. Les images sont reproduites 
afin de créer des compositions où 
s’entrechoquent dans l’espace pictural des 
tensions, afin de provoquer des moments 
de disjonction visuelle. De cette particularité 
esthétique se dégage un contraste visuel 
entre des points focaux expressifs, par une 
gestuelle affirmée, et des espaces plus 
stables ou figés. Depuis peu, mon travail 
s’oriente vers les enjeux reliés aux avancées 
biomédicales. Mon but est d’interroger les 
moyens déployés par l’humain pour exercer 
son pouvoir sur la nature durant le siècle 
dernier. De ce fait, je recherche de nouvelles 
formalités plastiques qu’incarnent des 
thèmes récurrents tels que la mémoire, la 
catastrophe, la réalité virtuelle et 
le posthumanisme.

Jérémie St-Pierre vit et travaille à 
Val-Joli en Estrie.
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My artistic approach incorporates visual, 
textile and sound arts. My artistic research 
is focused on knowledge transmission and 
know-how, as well as the impermanence 
and continuity of memory. I am deeply 
interested by the mechanisms behind the 
transmission of textile know-how as well as 
by the discovery of patrimonial methods. My 
artwork is influenced by the “3R” principle - 
reduce, reuse and recycle. I use codification 
methods in my artwork, such as morse code, 
which is a binary communication system 
composed of linear or circular forms.

My recent work has been inspired by 
quipou, wampum, macrame and morse 
code. My main concern is to create art 
that has multiple reading levels. Firstly, the 
aestheticism of the shape and material. 
Secondly, the concept of textile arts and 
their revalorisation. Finally, I seek to spark 
curiosity by giving a hint about the coded 
words hidden in between the threads of 
my artwork.

The artworks created specifically for 
SPACE9 reflect on the themes of alienation 
and conservation. They are composed of 
industrialised objects related to textile arts. 
The color of the thread is used as a way to 
reinforce the meaning of each word. Words 
decipherable in morse code are contained 
within the artworks. A decryption key is 
made available to visitors.

Johanne Côté lives and work in Sherbrooke.

Ma démarche artistique intègre les arts 
visuels, les arts textiles et les arts sonores. 
Mes recherches artistiques sont en lien 
avec la transmission du savoir, le savoir-
faire, l’impermanence et la pérennité de la 
mémoire. Je m’intéresse donc aux manières 
de transmission du savoir textile entre 
autres par la découverte des techniques 
patrimoniales. Mon travail artistique est 
teinté du principe des « 3R » soit la réduction 
à la source, le réemploi, le recyclage. J’utilise 
la codification dans la création de mes 
œuvres, tel que le code morse, par exemple, 
qui est un système de communication 
binaire constitué de formes linéaires ou 
circulaires.

Dans mes récentes œuvres, j’ai tiré mes 
références et inspirations du quipou, du 
wampum, du macramé et du code morse. 
Ma préoccupation est de créer des œuvres 
avec plusieurs niveaux de lecture. D’abord, 
l’esthétisme de la forme et des matériaux. En 
second lieu, le concept des arts textiles et 
leur revalorisation. Enfin, piquer la curiosité 
par la mention d’un ou de mots codés et 
cachés à travers les fils de 
mes œuvres.

Les œuvres créées spécialement pour 
SPACE9 sont une réflexion sur le thème de 
l’aliénation et la conservation. Les œuvres 
sont constituées d’objets industrialisés 
reliés aux arts textiles. La couleur des fils 
est utilisée pour renforcer le sens de chacun 
des mots. Les œuvres contiennent des mots 
déchiffrables en code morse. Une légende 
de décryptage du code morse est disponible 
pour les visiteurs.

Johanne Côté habite et travaille 
à Sherbrooke.

Johanne
Côté Jo
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Recently settled in the Eastern Townships, 
Sara A.Tremblay sees a connexion between 
the small house she lived in during the 
summer of 2013, for the duration of a 
creation residency on Gotland Island in 
Sweden, and the house in Orford, near 
Magog. In the village of Själsö (Sweden), she 
marked the landscape by leaving behind 88 
moulded concrete spheres, one for each day 
spent on the island. They serve as a sort of 
monument, mounds destined to be covered 
with grass, a testament of her presence 
there. Back in Montreal, she creates 227 
new spheres, bringing the total to 365, or a 
complete year cycle. 

The video work Monument shows the artist 
transporting and installing her 277 spheres, 
which had been set aside for the last 6 
years. Nature will then follow its course 
and the spheres will be transformed into 
grassy mounds. This gesture symbolizes the 
passage of an individual through a given 
space and officialises her arrival in the 
countryside, a decisive transition which will 
most assuredly influence her future work.

Sara A.Tremblay’s work speak to the lived 
experiences of inhabited environments 
and places invested over time. Through still 
images and video, performances and their 
documentation, she extracts information and 
tries to bring the visitor to escape i
nto these places.

Sara A.Tremblay divides her time between 
Montreal and Orford, but will definitively 
settle in Orford in June 2019.

Sara 
A.Tremblay

Nouvellement emménagée dans la région 
des Cantons-de-l’Est, Sara A.Tremblay voit 
une connexion entre la petite maison qu’elle 
a habitée à l’été 2013, lors d’une résidence 
de création sur l’île de Gotland, en Suède, et 
celle d’Orford, près de Magog. En quittant 
le village de Själsö (Suède), elle laisse dans 
le paysage 88 sphères de béton façonnées, 
une pour chaque journée passée sur l’île, 
à la manière d’un monument, d’un tumulus 
éventuellement recouvert d’herbe, marquant 
son passage. De retour à Montréal, elle en 
fabrique 277 nouvelles, portant le total à 
365, ou le cycle d’une année.

Dans l’œuvre vidéo Monument, nous 
observons l’artiste transporter et disposer 
ses 277 sphères, mises au rancart depuis 
6 ans, dans leur nouveau lieu définitif. Elle 
laissera ensuite la nature les reprendre, 
pour arriver, dans quelques années, à un 
simple monticule herbeux. Par ce geste, 
symbolisant le passage d’un individu en un 
lieu, elle officialise également son arrivée à 
la campagne, une transition déterminante 
qui risque d’influencer grandement ses 
réalisations à venir.  

Le travail de Sara A.Tremblay témoigne 
d’expériences vécues, d’environnements 
habités, de lieux investis au fil du temps. 
Par le biais d’images fixes et de vidéos, de 
performances et de leur documentation, 
elle extrait l’information et tente d’amener le 
spectateur à s’évader dans ces lieux.

Sara A.Tremblay partage actuellement 
son temps entre Montréal et Orford, mais 
s’établira définitivement à Orford 
en juin 2019. 
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Steve Heimbecker’s artistic approach 
is to create in layers: layers of meaning, 
layers of representation, layers of media 
from analogue to digital, layers of audio, 
image and technology. Over his career he 
has consistently included a cross-modal 
approach to this layered process. Cross 
modality is the ability to simultaneously 
integrate information from different 
sense modalities such as light and sound. In 
recent years he has integrated digital image 
and sound within dedicated audio-visual 
media array networks he designs. These 
arrays deliberately produce unpredictable 
multi-channel outcomes in sound and 
light based upon a theme whose diffusion 
structure is metaphorically similar to rhizome 
root systems found in nature.

Heimbecker invites the observer to take 
their time to experience the often-subtle 
layers he has provided. He wishes to create 
immersive hypnotic artworks that enable 
diverse, and far-reaching associations from 
the multi-angled representations of unique 
physical places. The common threads of 
human experience and perception help to 
generate a rich immersive experience 
for the observer. 

Steve Heimbecker lives and works near 
his art studio in Saint-Etienne-de-Bolton, 
Québec.

Steve
Heimbecker

L’approche artistique de Steve Heimbecker 
est la création en strates : strates de sens, 
strates de représentation, strates de médias, 
variant de l’analogique au digital, strates 
d’audio, d’images et de technologie. Au 
cours de sa carrière, il a toujours intégré une 
approche transmodale à son processus en 
strates. La transmodalité est la capacité à 
intégrer des images et sons numériques au 
sein de la panoplie de réseaux de médias 
audiovisuels qu’il conçoit. Ces réseaux 
produisent, de manière intentionnelle 
et imprévisible, des résultats à multiples 
canaux de lumière et de sons basés sur 
un thème dont la structure de diffusion est 
métaphoriquement similaire aux systèmes 
de rhizomes que l’on 
retrouve dans la nature.

Heimbecker invite l’observateur à prendre 
son temps pour découvrir les strates, 
souvent subtiles, de ses œuvres. Il désire 
créer des œuvres immersives et hypnotiques 
qui permettent des associations diverses et 
profondes des représentations multiangles 
de lieux physiques uniques. Les constantes 
de l’expérience et de la perception humaine 
contribuent à générer une riche expérience 
immersive pour l’observateur.

Steve Heimbecker vit et travaille près de son 
studio artistique à Saint-Étienne-de-Bolton 
au Québec.
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My artistic process is characterised by a 
formal, narrative and poetic association of 
photographs. They are assembled on the 
wall with a hanging system in the shape of 
a constellation. The photographs suggest a 
number of reading avenues regarding the 
themes addressed - love and art for Choisir, 
plants, growing and elevation for Attractions, 
citizenship, territory and history for Visites 
libres. I create “narratives” with photos taken 
in diverse contexts and shots taken in 
discontinuity over long periods of time. Like G. 
Roupnel and G. Bachelard2 I believe that time 
is not made of a series of linear events, but 
rather of their simultaneous occurrence. 

I always strive to create art that is open to 
interpretation and which highlights and 
questions the different layers of reality. My 
challenge is to surpass the private, trivial 
or anecdotal nature of subjects in order to 
represent a “multiple entries” cosmogony. The 
result is a full-fledge flood of images, formats, 
senses and an overload of cognitive and 
sensory information engulfing the visitor. 

Yan Giguère was born in Sherbrooke and 
lived in Disraëli until the age of 7. Thereafter 
he is raised in Victoriaville. Since his 
departure from Victoriaville in 1985 he has 
been living and working in Montreal.

Yan
Giguère 

Ma démarche artistique est caractérisée 
par les associations formelles, narratives 
et poétiques de photographies mises en 
espace. Les images assemblées au mur 
selon un mode d’accrochage installatif en 
constellation, lancent diverses pistes de 
lectures qui servent le ou les sujets abordés, 
par exemple, l’amour et l’art pour Choisir, 
les plantes, la croissance et l’élévation pour 
Attractions, la citoyenneté, le territoire et 
l’Histoire pour Visites libres. Je crée des 
« narrations » à partir de photographies 
issues de divers contextes de prises de vues 
captées dans la discontinuité sur de longues 
périodes de temps. Je crois à l’instar de G. 
Roupnel et G. Bachelard1, que le temps n’est 
pas constitué d’un enchaînement linéaire 
d’instants construisant la durée, mais plutôt 
par le jaillissement simultané de ceux-ci. 

Dans mon travail, je tente toujours de créer 
un ensemble à interprétation ouverte qui 
souligne et questionne la coexistence des 
différentes couches de réalité. Mon défi est 
de dépasser le caractère privé, l’anecdote et 
l’anodin des sujets en représentant au final 
une cosmogonie à « entrées diverses ». Il en 
résulte une véritable inondation d’images, de 
formats, de sens, de surinformation cognitives 
et sensorielles qui enveloppent chaque 
visiteur-regardeur.  

Yan Giguère est né à Sherbrooke et a habité 
à Disraëli jusqu’à l’âge de 7 ans. Ensuite, 
il grandit à Victoriaville. Il vit et travaille à 
Montréal depuis son départ de 
Victoriaville en 1985.
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1 G. Bachelard, à partir de la théorie de G. Roupnel : « Qu’on se rende donc compte que l’expérience immédiate du temps, ce n’est 
pas l’expérience si fugace, si difficile, si savante, de la durée, mais bien l’expérience nonchalante de l’instant, saisi toujours comme 
immobile. » BACHELARD, G. (1932). L’intuition de l’instant, Paris : Éditions Gonthier, p.28.

2 Loc. cit.
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