
Cindy Sherman  
Oops Phone Float
[Coussin flottant téléphone oups]
2018
Coussin gonflable et sac de transport sérigraphiés

Collection d’œuvres d’art de l’UQAM, Petite collection [PC2018.09.1-2]
Édition ouverte

Cet objet insolite a été réalisé par l’artiste américaine Cindy Sherman en collaboration avec + POOL, une 
organisation à but non lucratif qui a pour projet de construire une piscine flottante en forme de plus. Conçue pour 
filtrer la rivière Hudson dans laquelle elle flotte, cette piscine permettra aux New-Yorkais et à ses visiteurs·euses 
de nager dans une eau propre tout en se réappropriant ce cours d’eau. + POOL s’efforce de reconvertir la 
rivière en tant que ressource de loisirs pour la ville, tout en sensibilisant le public sur les problèmes de qualité 
de notre eau. Le coussin flottant en forme de téléphone s’inspire du compte Instagram de l’artiste et de ses 
expérimentations avec les applications. L’égoportrait, tiré d’une des images Instagram caractéristiques de 
Sherman, est encadré dans une grande interface de téléphone intelligent. L’image présentée est une adaptation 
de l’instantané de l’artiste Oops produit en 2017. À la fois sculptural et fonctionnel, chaque coussin gonflable de 
5,5 pieds est accompagné d’un sac de transport transparent avec la citation signature de l’artiste : « I’d rather be 
swimming » [Je préfèrerais nager]. 

Depuis le milieu des années 1970 jusqu’à maintenant, la question de l’image est une préoccupation constante 
dans le travail de Cyndi Sherman, largement reconnue pour se mettre en scène dans ses photographies et se 
métamorphoser de telle sorte qu’elle devienne méconnaissable. L’une de ses premières séries phares, Untitled 
Film Stills (1977-1980), met en scène l’artiste dans des rôles féminins stéréotypés inspirés des icônes du cinéma, 
de la mode, des journaux ou de la publicité. Prenant comme moyen d’action les applications d’aujourd’hui, 
Sherman ne cesse de participer à cette exploration soutenue sur la construction de l’identité et sur la nature de la 
représentation. 
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Jenny Holzer 
Raise Boys and Girls the Same Way
[Élève les garçons et les filles de la 
même façon]
2018
tirée de Truisms Series [Série Truismes], 1977-1979

Abuse of Power Comes as No Surprise
[L’abus de pouvoir n’est pas une surprise]
2018

Money Creates Taste
[L’argent crée le goût]
2018

Protect Me From What I Want
[Protège-moi de ce que je veux]
2018
tirée de Survival Series [Série Survie], 1983-1985

Sérigraphies sur bois

Collection d’œuvres d’art de l’UQAM, Petite collection [PC2019.4-7]
Éditions inconnues

Jenny Holzer est une artiste américaine dont le travail se centre sur le langage, utilisant très rarement l’image. À 
la manière d’aphorismes, ses phrases simples, directes et parfois incisives infiltrent l’espace public sous la forme 
d’installations à grande échelle, d’affiches placardées, de t-shirts imprimés et de bancs en pierre avec des textes 
gravés. Ses séries de textes ont pour objectif de rejoindre un large public et de susciter la réflexion sur des réalités 
personnelles et sociales comme l’éducation, les désirs, l’économie et le pouvoir. Les cartes postales en bois 
sérigraphié à l’encre rouge et noir ont été réalisées par l’artiste d’après des œuvres antérieures dont les séries 
Truisms (1977-1979) et Survival (1983-1985). En 1982, des phrases tirées de la série Truisms ont été présentées 
sur des écrans DEL servant traditionnellement aux panneaux publicitaires dans le quartier Times Square à New 
York. Pour Holzer, la technologie est un outil qui permet de transmettre des idées à un public beaucoup plus large. 
Jenny Holzer est la première femme à représenter les États-Unis à la Biennale de Venise en 1990.

Gilbert & George 
Death After Life
[La mort après la vie]
1987
Éventail de papier et boite de carton

Collection d’œuvres d’art de l’UQAM, Petite collection [PC2009.17.1-2]
Édition inconnue

À l’aide de performances et de photomontages fantaisistes, le duo d’artistes Gilbert & George (Gilbert Prousch 
et George Passmore) questionne les tabous sociaux. Death After Life reprend une image créée pour une édition 
spéciale du roman The Line of Beauty d’Alan Hollinghurst. Ce livre traite à la fois d’homosexualité et de lutte des 
classes, des sujets souvent abordés dans les œuvres de Gilbert & George. La collaboration du duo à cette édition 
spéciale avait pour objectif de récolter des fonds pour les enfants vivant avec le VIH.
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Yoko Ono
Imagine Peace
[Imagine la paix]
2009
Pochoir en carton, boite de 6 crayons à colorier

Collection d’œuvres d’art de l’UQAM, Petite collection [PC2013.2.1-3]
Édition de 881

Imagine Peace - un mouvement pour la paix initié par Yoko Ono, artiste américaine d’origine japonaise - réfère à la 
chanson iconique de John Lennon, Imagine. Comme l’artiste le mentionne, Imagine Peace est un puissant mantra 
universel sur lequel nous devrions tous et toutes méditer. Par le biais de ses œuvres, Yoko Ono invite à une 
initiative internationale de lutte contre la violence. Elle accompagne ce pochoir d’une boite de crayons à colorier 
permettant de reproduire et d’ainsi diffuser le mantra en plusieurs lieux.

Olafur Eliasson
Little Sun
[Petit soleil]
2013
Boite, lampe solaire à ampoule DEL, cordon en tissu et brochure explicative

Collection d’œuvres d’art de l’UQAM, Petite collection [PC2014.8.1-4]
Édition illimitée
En collaboration avec l’ingénieur Frederik Ottesen

En 2012, l’artiste danois Olafur Eliasson fonde la compagnie Little Sun en collaboration avec l’ingénieur Frederik 
Ottesen. Dessinée par Eliasson, Little Sun est une petite lampe en forme de fleur à diode électroluminescente 
(DEL) qui fonctionne à l’énergie solaire. Elle a d’abord été conçue avec l’idée de permettre un accès à la lumière 
plus écologique que la lampe au kérosène pour les personnes qui ne sont pas desservies par l’électricité en 
Éthiopie. Elle est désormais distribuée dans plusieurs pays par l’entreprise sociale qui porte aussi le nom de Little 
Sun et dont le siège social est situé au studio d’Eliasson à Berlin.
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Lawrence Weiner
XX XY
2011
9 blocs de bois peints

Collection d’œuvres d’art de l’UQAM, Petite collection [PC2016.2.1-10]
Édition 193/1000
Produit et distribué par Third Drawer Down, en collaboration avec la galerie Yvon Lambert

L’artiste américain Lawrence Weiner emploie le langage comme médium. Disposées tant à l’intérieur qu’à 
l’extérieur des enceintes institutionnelles, ses déclarations prennent la forme de peintures murales composées 
de caractères et de ponctuations aux contours et aux couleurs diverses. Il étudie les modes de présentation et 
de diffusion en remettant en question les aprioris traditionnels sur la nature de l’objet d’art. Weiner a produit 
plusieurs multiples qui sont pour la plupart des objets du quotidien devenus support d’énoncés. Les blocs XX XY 
illustrent bien son intérêt pour la déconstruction du sens et l’usage du langage comme matériau. Assemblés 
ou désassemblés, les blocs créent des variations autour des lettres X et Y, renvoyant aux chromosomes qui 
déterminent l’attribution du genre chez l’humain.

Martha Wilson 
Mona/Marcel/Marge
2014
Photographie lenticulaire

Collection d’œuvres d’art de l’UQAM, Petite collection [PC2016.11]
Édition de 300
Produit pour l’exposition Martha Wilson : Mona/Marcel/Marge (Ppow Gallery, New York, 2015)

Artiste féministe fondatrice du centre Franklin Furnace à New York, Martha Wilson explore sa propre subjectivité 
en personnifiant des figures connues et en s’adonnant à des jeux de rôles. Dans une exposition à la Ppow Gallery 
en 2015, Wilson pose dans le rôle d’une Mona Lisa revisitée, portant la moustache que lui a attribuée Marcel 
Duchamp et la coiffe du personnage animé Marge Simpson. Cette photographie est reproduite par procédé 
lenticulaire sur une feuille de plastique de la taille d’une carte postale. Selon le mouvement, un effet optique se 
produit sur l’image qui révèle ou dissimule la moustache de Duchamp.

Miranda Maher
Contemporary Immaculate Conceptions
[Immaculées conceptions contemporaines]
1994
4 éprouvettes, 5 feuillets explicatifs et boitier en cuir

Collection d’œuvres d’art de l’UQAM, Petite collection [PC2016.9.1-10]
Édition EA/24

L’artiste américaine Miranda Maher produit des installations, des œuvres calligraphiques sur papier, des 
photographies et des livres d’artiste, en plus de pratiquer la méditation et les arts martiaux qui lui servent 
d’inspiration. Ce multiple joue sur une association entre l’idée d’insémination artificielle et le mythe de 
l’Immaculée Conception. Dans un boitier en cuir, l’artiste présente quatre éprouvettes en forme d’ornements pour 
décorer l’arbre de Noël. Chacune d’elle évoque une histoire de conception artificielle problématique racontée par 
l’artiste sur des feuillets explicatifs insérés dans la boite.
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Jouets Lafrance 
(André, David et Vincent Lafrance) 
Camion de transport d’œuvres d’art
[Artwork Transportation Truck]
2018 
Bois, peinture acrylique 
 
Collection d’œuvres d’art de l’UQAM, Petite collection [PC2019.2.1-12]
Édition de 10, non numérotée 
Avec la participation de Charlie Blais Thibodeau, Radek Brousil, Josiane Lanthier, Carl Mondello, Jean-Benoit 
Pouliot, Carolyne Scenna

Jouets Lafrance est un projet de David Lafrance assisté de son frère Vincent et de leur père André. Leurs jouets 
sont fabriqués entièrement à partir de matériaux recyclés et sont peints à la main. L’atelier de Jouets Lafrance 
est situé au 305 De Bellechasse, un bâtiment où travaille un grand nombre d’artistes montréalais·es. Souvent, 
ces derniers·ères se joignent aux Lafrance pour des rencontres de travail informelles, venant ainsi ajouter leur 
propre signature visuelle aux jouets en création. Pour Camion de transport d’œuvres d’art, les artistes Charlie Blais 
Thibodeau, Radek Brousil, Josiane Lanthier, Carl Mondello, Jean-Benoit Pouliot et Carolyne Scenna ont réalisé de 
petites œuvres destinées à être transportées dans le coffre du véhicule. En ce sens, l’œuvre permet de témoigner 
de la culture d’amitié et de collaboration qui anime la communauté du 305 De Bellechasse. Fort d’une expérience 
de 10 ans dans la restauration d’antiquité et entretenant une pratique artistique depuis plus de 15 ans, David 
Lafrance s’intéresse à l’art populaire et aux anciennes traditions. Vincent Lafrance est quant à lui photographe et 
cinéaste. Leur sensibilité créative et leur regard lucide permettent aux Jouets Lafrance de se renouveler chaque 
année.

Charles-Antoine Blais Métivier
Sans titre (What’s the Matter?)
[Untitled (What’s the Matter?)]
2017
Porcelaine émaillée

Collection d’œuvres d’art de l’UQAM, Petite collection [PC2017.3]
Édition unique

Charles-Antoine Blais Métiver vit et travaille à Montréal. Sans titre (What’s the Matter?) est un objet de porcelaine 
émaillée conçu pour son exposition Objet de recherche présentée à la Galerie de l’UQAM en 2017. Reprenant 
l’apparence d’un téléphone cellulaire, il fait partie d’une série de pièces du même type pouvant être manipulées 
par les visiteurs·euses. Sur celui-ci est inscrit « What’s the Matter? », ce qui rappelle la fonction communicative 
du téléphone. Évoquant des empreintes de doigts, les taches dans la glaçure renvoient au geste tactile qui 
caractérise notre rapport à l’objet et à la matière.
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Jason McLean
Small Battles
[Petites batailles]
2008
Gants de boxe miniatures en cuir, médiums mixtes sur objet trouvé

Promesse de don, collection privée, Montréal

Jason McLean est un artiste canadien dont la pratique se déploie majoritairement en peinture, dans une 
recherche qui, souvent, mène à des applications sur des surfaces autres que la toile : vêtements, accessoires, 
objets trouvés, voiture, portes de bois… L’une de ces portes peintes, History of Knock Jokes (2012), a d’ailleurs été 
présentée à la Galerie de l’UQAM dans le cadre du Projet peinture en 2013. Pleines d’humour, les œuvres colorées 
de Jason McLean traduisent les mouvements frénétiques de la pensée de l’artiste. Ses expériences personnelles 
y sont entremêlées de fragments d’histoire sociale et de préoccupations politiques, créant des œuvres 
cacophoniques qui traitent de la précarité, de la santé mentale, de l’échec et du déplacement. Le titre équivoque 
Small Battles semble proposer, non sans ironie, d’utiliser ces petits gants pour lutter dans les petites batailles de 
la vie.

Patrick Coutu 
Fragments de modèles automates infinis
[Infinite Automated Model Fragments]
2010
Plâtre de Paris, ciment Portland, pigment, verre, hématite, acier inoxydable, bronze, nickel sur bronze, or sur 
bronze (3 éléments)

Collection d’œuvres d’art de l’UQAM [2012.3.1-3]
Don anonyme

L’œuvre Fragments de modèles automates infinis se compose de trois sculptures construites selon des formules 
mathématiques qui traduisent l’évolution de la nature. Tels des atomes, de petits cubes de couleurs se multiplient 
à la verticale suivant un système fractal établi par l’artiste. Il en résulte une forme architecturale dans laquelle 
nous sommes invités à découvrir l’équation initiale, comme s’il s’agissait d’une petite énigme. Ces sculptures 
s’inspirent des pierres de lettrés qui, selon la pensée chinoise, portent en elles les forces telluriques de l’univers. 
Alliant fantaisie et rigueur scientifique, Patrick Coutu offre une représentation de la nature qui souligne la fine 
démarcation séparant la métaphysique de la matérialité.
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Wim Delvoye
Wim Delvoye for Dummies
[Wim Delvoye pour les nuls]
2008
Livre en plastique

Collection d’œuvres d’art de l’UQAM, Petite collection [PC2009.2]
Édition illimitée

Cloaca (Stereoscopic View Master Reels)
[Cloaca (Disques de visionnement stéréoscopique)]
2007
Boitier, livre avec 11 roulettes de diapositives et appareil stéréoscopique

Collection d’œuvres d’art de l’UQAM, Petite collection [PC2009.1.1-15]
Édition illimitée

L’artiste belge Wim Delvoye s’approprie la logique marchande propre à la société de consommation en réutilisant 
notamment des logos et images de marques commerciales. Cloaca (Stereoscopic View Master Reels) est un 
appareil stéréoscopique reprenant le design des jouets « View Master », popularisés par Walt Disney. Il permet de 
visionner en 3D les différentes versions de la machine Cloaca. Wim Delvoye for Dummies combine l’esthétique du 
livre d’enfant pour le bain et celle de la série de livres d’informations vulgarisées « pour les nuls ». En découle un 
livre en plastique à la couverture jaune dans lequel l’artiste présente quelques-uns de ses projets majeurs comme 
Art Farm (2003-2010) et Cloaca (2000-2006). La Galerie de l’UQAM a présenté en 2009 une exposition de Wim 
Delvoye sous le titre Cloaca n° 5.

Paul McCarthy 
Paul McCarthy Chocolate Nose Bar
[Barre de chocolat nez Paul McCarthy]
2000
Barre de chocolat et boite de carton

Collection d’œuvres d’art de l’UQAM, Petite collection [PC2011.3]
Édition illimitée

L’artiste américain Paul McCarthy réalise en 2000 une énorme sculpture en caoutchouc gonflable marron, 
Chocolate Blockhead (Nose Bar Outlet), ressemblant à un Pinocchio assis avec un maillet à la place de la tête. À 
l’intérieur de la sculpture, des barres de chocolat rondes reproduisent en miniature le nez du personnage de 
Walt Disney et peuvent être achetées dans des distributeurs automatiques, comme si le public était invité à se 
procurer des mensonges. Dans ses œuvres, McCarthy critique ouvertement les médias et la société capitaliste en 
se réappropriant certains symboles de la culture de consommation américaine.
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Taysir Batniji
No Condition Is Permanent
[Aucune condition n’est permanente]
2014 
Savon gravé, calligraphié 
Édition de 1 000
Collection d’œuvres d’art de l’UQAM, Petite collection [PC2019.14] 

Originaire de Gaza, en Palestine, Taysir Batniji vit et travaille à Paris. Depuis plusieurs années, conditionné par 
son déplacement entre les deux villes, il mène une réflexion sur les questions d’identité, d‘existence, d‘absence 
et de disparition. Présentée à la galerie Sfeir-Semler à Beirut en 2014-2015, No Condition is Permanent est une 
installation de savons naturels traditionnels sur lesquels un dicton arabe est gravé : « aucune condition n’est 
permanente ». Disposés sur une palette en bois et évoquant un mur de briques, les 1 000 savons sont offerts au 
public. La référence à la brique, un matériau durable, semble paradoxale puisqu’en raison de sa nature instable 
et impermanente, le savon est voué à disparaitre. Dans son travail, Batniji utilise souvent le texte comme 
générateur d’images, de même qu’il travaille avec des médias qui disparaissent ou se désintègrent avec le temps 
(savon, chocolat, copeaux de crayons...). Son œuvre au vocabulaire minimal et conceptuel se situe dans les 
interstices entre le permanent et l’éphémère, les sphères privées et publiques, le biographique et le politique. 

Didem Özbek 
White Sugar Cube Book
[Livre de cubes de sucre blanc]
2008
Boitier-catalogue, 240 cubes de sucre emballés, impressions sur papier et carton

Collection d’œuvres d’art de l’UQAM, Petite collection [PC2014.5.1-241]
Édition de 181/240

L’artiste turque Didem Özbek est cofondatrice du centre d’artistes PiST// Interdisciplinary Project Space basé à 
Istanbul. Présentés sous forme d’installations ou de performances qui suscitent la participation du public, ses 
projets comprennent souvent des livres d’artiste et du matériel imprimé. White Sugar Cube Book a été conçu 
dans le cadre d’une installation sur le service du thé déployée lors de la Frieze Art Fair 2008. Il s’agit d’un boitier-
catalogue qui contient 240 cubes de sucre dont les emballages répertorient les noms et les démarches des 
artistes représentés par les galeries participantes à l’évènement. Essentiel au service du thé dans la tradition 
turque, le cube de sucre est une métaphore du cube blanc, cet espace d’exposition privilégié par le marché de l’art.

Otobong Nkanga 
Carved to Flow
[Sculpté pour couler]
2017
Savon noir et boite de carton

Collection d’œuvres d’art de l’UQAM, Petite collection [PC2017.4.1-2] 

Dans une approche multidisciplinaire souvent dotée d’une dimension performative, l’artiste nigérienne Otobong 
Nkanga, qui vit et travaille à Paris et Anvers, interroge les notions de territoire et de valeur attribuée aux 
ressources naturelles. Ce savon noir est un artéfact de son projet Carved to Flow présenté à la Documenta 14 
en 2017. L’artiste a déployé un laboratoire de fabrication et de distribution de savons en deux lieux : Cassel et 
Athènes. Les huiles, beurres et teintures utilisés proviennent de la Méditerranée, du Moyen-Orient, de l’Afrique 
du Nord et de l’Afrique de l’Ouest. En découle une œuvre protéiforme qui implique la construction d’un puits 
en briques de savon et la vente du produit sur un comptoir portable ajusté au corps d’un·e performeur·euse. 
L’ensemble permet de réfléchir à la notion d’économie circulaire et aux origines de la matière dans les différentes 
étapes de sa transformation.
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Maurizio Cattelan
L.O.V.E.
2016
Épinglette en argent, pochette en tissu et boitier

Collection d’œuvres d’art de l’UQAM, Petite collection [PC2016.14.1-3]
Édition limitée

L.O.V.E.
2014
Carillon en polyrésine, métal et tissu et boite en carton

Collection d’œuvres d’art de l’UQAM, Petite collection [PC2016.16.1-2]
Édition de 2000 exemplaires
Produit pour Seletti dans le cadre de l’événement Salone del Mobile (2014)

Not Afraid of Love
[Pas peur de l’amour]
2016
10 cartes postales, impressions sur papier cartonné

Collection d’œuvres d’art de l’UQAM, Petite collection [PC2016.15.1-10]

Reconnu pour son irrévérence, l’artiste italien Maurizio Cattelan crée des œuvres empreintes de paradoxe, de 
provocation, d’humour et d’une ironie décapante. Il tourne souvent en dérision le marché de l’art contemporain, 
l’institution religieuse et le sacré. L’épinglette en argent et le carillon L.O.V.E sont à l’effigie de la sculpture 
monumentale du même titre, érigée sur la Piazza Affari devant la bourse de Milan en 2010. Elle montre un 
doigt d’honneur formé par une main où tous les doigts sont coupés à l’exception du majeur. Le titre L.O.V.E. est 
l’acronyme des mots « libertà » (liberté), « odio » (haine), « vendetta » (vengeance) et « eternità » (éternité). 
Produite en édition limitée pour l’exposition Not Afraid of Love (2016-2017), l’épinglette est authentifiée au titre 
de médaille par le directeur de la Monnaie de Paris. Lorsqu’actionné, le carillon L.O.V.E tourne sur lui-même au 
son de la musique de « Raindrops Keep Falling on My Head ». Il s’agit d’une reproduction à l’échelle 1:39 de la 
sculpture d’origine. Ce corpus est complété par une série de cartes postales, elle aussi réalisée dans le cadre de 
l’exposition Not Afraid of Love et reproduisant des œuvres phares de l’artiste, notamment La Nora Ora (1999) où le 
Pape Jean Paul II est écrasé par un météorite, Sans titre (2007) dans laquelle un cheval en taxidermie est encastré 
au mur, et le monument L.O.V.E (2010) érigé sur la Piazza Affari devant la bourse de Milan.

Michael Snow 
Walking Woman
[Femme marchant]
1994
Broche en argent sterling

Collection d’œuvres d’art de l’UQAM, Petite collection [PC2012.17]
Édition de 800

L’artiste canadien Michael Snow a développé une pratique multidisciplinaire et expérimentale qui combine la 
peinture, la sculpture, la vidéo, le cinéma, la photographie, l’holographie, le dessin, l’écriture et la musique. Walking 
Woman est quant à elle une épingle en argent sterling qui reprend une figure notoire dans l’œuvre de Snow, la 
femme qui marche.
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Piero Manzoni
Merda d’artista
[Merde d’artiste]
[Artist’s Shit]
1961 (réédité en 2013)
Facsimilé d’une boite de conserve avec étiquette imprimée, no. 74

Collection d’œuvres d’art de l’UQAM, Petite collection [PC2016.13]
Produit à l’occasion du Merda d’artista dell’anniversario Maggio 2013 par la Fondazione Piero Manzoni

La pratique de l’artiste italien Piero Manzoni comprend des peintures et des œuvres conceptuelles 
emblématiques du courant de l’arte povera qui émergea en Italie à la fin des années 1960. En 1961, Manzoni 
dépose 30 grammes de matière fécale dans 90 boites de conserve qu’il met en vente au prix du cours de l’or. Une 
inscription en quatre langues est imprimée sur la boite (italien, anglais, français et allemand) : « Merde d’Artiste; 
Contenu net gr 30; Conservée au naturel; Produite et mise en boite au mois de mai 1961 ». Un facsimilé de cette 
œuvre devenue très célèbre a été produit en édition limitée et vendu à l’occasion du 50e anniversaire du décès de 
l’artiste en 2013.

Max Dean
Thumb Chair
[Chaise pouce]
2007 
Chaise articulée et boitier cylindrique, métal, bois et carton

Collection d’œuvres d’art de l’UQAM, Petite collection [PC2017.1.1-2]
Édition 58/300, signée

L’artiste canadien Max Dean crée des installations sculpturales interactives et cinétiques. Robotic Chair, l’une de 
ses œuvres les plus connues, est une chaise ayant la capacité de se démanteler et de se recomposer. Dans ce 
même esprit, l’artiste produit Thumb Chair, une petite chaise de métal reposant sur un socle cylindrique. Se trouve 
en dessous un bouton-poussoir sur lequel est imprimée une empreinte de doigt. En appuyant sur celui-ci, la 
petite chaise articulée s’affaisse, puis se redresse, révélant le squelette de cet objet du quotidien.
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Micah Lexier 
A Number of Things
[Un certain nombre de choses]
2008
Livre à colorier

Collection d’œuvres d’art de l’UQAM, Petite collection [PC2009.24]
Édition inconnue

Dans une approche conceptuelle et multidisciplinaire, l’artiste canadien Micah Lexier s’interroge sur l’identité, le 
savoir, la vie et la perte. Il étudie notamment le lien entre les systèmes de mesure et la représentation identitaire, 
le geste d’écrire et la notion de biographie. A Number of Things est un cahier à colorier publié par Artspeak à 
l’occasion du projet OFFSITE. Réalisé en collaboration avec Jen Eby (design) et Christy Nyiri (illustrations), celui-ci 
était destiné à être distribué dans certaines écoles de la Ville de Vancouver.

Lawrence Weiner
Give & Get / Have & Take
[Donner & obtenir / Avoir & prendre]
2005
2 pochoirs de cuivre et boite en carton

Collection d’œuvres d’art de l’UQAM, Petite collection [PC2009.22.1-3]
Édition de 1000

L’artiste américain Lawrence Weiner emploie le langage comme médium. Disposées tant à l’intérieur qu’à 
l’extérieur des enceintes institutionnelles, ses déclarations prennent la forme de peintures murales composées 
de caractères et de ponctuations aux contours et aux couleurs diverses. Il étudie les modes de présentation et 
de diffusion en remettant en question les aprioris traditionnels sur la nature de l’objet d’art. Weiner a produit 
plusieurs multiples qui sont pour la plupart des objets du quotidien devenus support d’énoncés. Les deux pochoirs 
de cuivre sur lesquels on peut lire « Give & Get » et « Have & Take » sont inspirés d’une intervention où l’artiste a 
peint ces mêmes mots à l’aide de pochoirs sur les trottoirs du quartier Chelsea à New York. Les versions de cuivre 
ont été réalisées par Weiner à la demande de Maurizio Cattelan, Massimilano Gioni et Ali Subotnick pour The 
Wrong Gallery Exhibition. 

Nancy Spero
Artists’ Bookplates. Ex-libris
[Ex-libris d’artistes]
1991
250 ex-libris imprimés au jet d’encre sur papier et boite d’archivage

Collection d’œuvres d’art de l’UQAM, Petite collection [PC2010.5.1-251] 
Édition de 38/100, signée

L’artiste américaine Nancy Spero est une pionnière de l’art féministe. Ses œuvres politisées dénoncent les abus 
de pouvoir, la domination masculine et les violences de la guerre. Dans Artists’ Bookplates. Ex-libris, les silhouettes 
imprimées sont des motifs emblématiques de son travail. Un ex-libris est une étiquette personnalisée qui peut 
être signée par l’artiste ou le propriétaire d’un livre, puis apposée sur la page de garde d’un livre pour l’identifier. 
Produite à l’origine dans le cadre d’une collecte de fonds pour Printed Matter en 1991 et 1992, la série des « Ex-
libris » comprenait également des projets de Francesco Clemente, Robert Gober, Claes Oldenburg, Larry Clark, Eric 
Fischl, Jenny Holzer et Faith Ringold. 
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Non attribué 
Non titré [Morse] 
1950 c. 
Stéatite, peinture rouge, bois

Collection d’œuvres d’art de l’UQAM [1969.3190]

La Collection d’œuvres d’art de l’UQAM comprend un ensemble de vingt-sept sculptures réalisées par des 
artistes inuit·e·s. Le contexte de leur inclusion dans la Collection reste encore aujourd’hui énigmatique, mais 
selon les informations recueillies, le lot aurait été légué à la Collection en 1972, avant la fondation de la Galerie 
de l’UQAM, grâce à un don de la Famille des arts. Les sculptures auraient été achetées par Leon Frankston, 
vice-doyen de la Faculté des arts de l’UQAM et membre du premier comité d’acquisition de la Galerie, lors d’un 
séjour à la coopérative de Puvirnituq, seul endroit organisé où les sculpteurs·trices de diverses communautés 
venaient déposer leurs pièces pour la vente. Selon cette information, il serait fort probable que la très grande 
majorité des sculptures du corpus aient été réalisées par des artistes de la région de Puvirnituq, un village 
nordique du Nunavik. À la fin des années 1940, le gouvernement fédéral encourage fortement la production 
commerciale d’artisanat et de sculpture sur pierre, de même qu’il soutient sa mise en valeur afin de pallier à la 
crise économique en Arctique. Cette industrie de subsistance est encouragée pour aider les communautés inuites 
nouvellement sédentarisées, mais sert également à commercialiser cette nouvelle forme d’art « authentique » 
pour laquelle le gouvernement s’implique. Les thématiques développées en sculpture s’appuient sur des histoires 
reliées à la mythologie ou au mode de vie inuit comme des scènes de chasse ou de campements saisonniers. 
Dans d’autres cas, les œuvres s’inspirent de thèmes animaliers. 

General Idea
General Idea’s Putti 
[Les puttos de General Idea]
1993
Savon à mains en forme de phoque (trouvé), impression sur carton

Édition de 10 000, certaines signées, non numérotées
Promesse de don, collection privée, Montréal 

Les membres du collectif canadien General Idea, AA Bronson, Felix Partz et Jorge Zontal, ont développé au fil 
de leur pratique un important travail sur l’autoreprésentation. Si l’image des artistes est reproduite dans de 
nombreuses photographies, installations et vidéos, d’autres œuvres présentent plutôt trois caniches, trois 
bébés, trois crânes, etc. General Idea’s Putti est dérivé d’une des installations les plus connues du collectif, Fin de 
siècle (1990), où trois phoques du Groenland apparaissent échoués dans un paysage hivernal fait de feuilles de 
polystyrène. L’œuvre peut à la fois évoquer les désastres écologiques ou l’hypocrisie des mouvements contre 
la chasse au phoque, qui captaient déjà l’attention médiatique de l’époque. Alors que la crise du sida décime 
les communautés gaies et artistiques, General Idea cherche à détourner la sympathie conférée aux innocents 
phoques pour la rediriger vers les populations les plus affectées par le virus.
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