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la matérialité 
précaire se joue de la 
fragilité du sensible

Par l’ouverture d’un espace réflexif, des approches malléables rendent mani-
festes des hétérotopies convergentes. La manipulation de fragments issus 
du monde réel permet la réorganisation de la matière en des microcosmes 
imaginaires. Les œuvres, sédimentations des interventions des artistes, se 
présentent comme des écosystèmes isolés et précaires, rendant compte 
de l’intangible. Par l’assemblage de divers éléments prélevés à même le 
palpable, des tensions sont soulevées. La conjoncture de ces propositions 
artistiques met ainsi en lumière des dynamiques qui investissent les espaces 
négatifs entre divers objets. À travers la multiplicité des remaniements 
qu’offrent à voir les démarches de Maude Arès, Amélie Proulx, Giorgia Volpe 
et Shabnam Zeraati, le prélèvement se manifeste sous différentes formes, 
laissant une trace. Ces empreintes nous convient ainsi à poser un nouveau 

Galadriel Avon
Camille Bourgeois
Marie-Hélène Durocher
Mylène Landry 

L’espace du songe nuance la menace portée à la Beauté par 
le tumulte quotidien, la surabondance de stimuli. L’instable 
matériel nourrit l’expérience habitable. Révéler la forme nouvelle 
et imprégner le réel d’une part d’onirisme : l’instigation d’une 
sensibilité pour l’harmonie de différentes forces antagonistes, afin 
de parvenir à l’idéal inébranlable du délicat.
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regard sur les choses qui nous entourent, puisqu’elles rendent percep-
tibles des substances qui, autrement, restent de l’ordre du dissimulé. Des 
marques inscrites dans la matière se présentent alors comme un dénomi-
nateur commun des démarches de ces artistes : par ce processus, le statut 
de ce qui se dérobe au regard est rehaussé, déconstruisant par le fait même 
une hiérarchie entre visible et invisible. Le prélèvement permet également 
l’arrimage d’une méthode scientifique au monde des arts : la cueillette de 
données sensibles supporte la démarche de celles qui, par voie empirique, 
s’appliquent à imprégner la forme de leur subjectivité. De la céramique, de 
la photographie argentique, de la gravure et du moulage se profile un désir 
de figer les marques du temps et d’observer les rencontres dans la matière, 
mettant en relief son vécu ainsi que l’intervention de l’artiste qui les révèle. 

La matérialité, éminemment investie dans ces démarches, met à l’épreuve 
la rigidité des codes de l’histoire de l’art qui cloisonnent les pratiques 
artistiques. En mettant de l’avant le faire, les artistes se jouent de 
l’étanchéité des catégories de la discipline, en réactivant des techniques 
traditionnellement marginalisées. La fonction utilitaire associée aux objets 
issus de procédés artisanaux se dilue ainsi dans la contemplation, faisant 
jaillir leur valeur esthétique au passage. Des motifs découlant du tissage et 
du tricot, ou des matériaux laissés à l’écart des beaux-arts, comme le papier, 
le plâtre ou la porcelaine, permettent de dévoiler la présence de ces artistes 
dans les réflexions sur la hiérarchie des pratiques. Non sans faire allusion à 
la longue et ardue inclusion des femmes dans l’histoire de l’art, l’intégration 
de médiums tels que le dessin et la photographie dans le corpus des œuvres 
de ce qui du monde se prélève permet à l’oeil de s’ouvrir compromettent 
les notions conventionnelles d’arts « mineurs » et « majeurs ».
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Explorant des matérialités en apparence malléables, les artistes brouillent 
les frontières entre l’organique et le fabriqué. L’ébranlement de principes 
d’équilibre érigés en systèmes tend vers la déconstruction de binarités 
échafaudées par la volonté humaine. Par leur hybridité et leurs morpho-
logies plurielles, les substances mises à nu dans les oeuvres de l’exposition 
interrogent alors la perméabilité des règnes, qu’ils soient d’ordre végétal, 
animal ou artificiel, portant une attention particulière à leur déhiérarchi-
sation. Ainsi, des figures qui semblent polarisées se chevauchent, laissant 
place à des interactions entre différentes formes du vivant. Déjà investies 
par une forme d’agentivité, certaines matières prélevées à même le terrain 
revêtent une existence, un souffle et une muabilité qui leur sont propres. 
Les artistes se font témoins et témoignent de la construction mouvante 
des identités, notamment par leur occupation des espaces, et cherchent à 
redéfinir le monde tel qu’il nous apparaît. L’imbrication des motifs de ces 
microcosmes appellent à la fois l’affect et le politique, plongeant le.la regar-
dant.e au cœur de l’intime tout autant qu’elle le.la confronte à des vertiges 
écosophiques.



 Un œil décillé 
peut-il discerner ce 

qui lui permet de 
s’ouvrir ?
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Amélie 
Proulx

Amélie Proulx vit et travaille à Lévis. Elle détient un baccalauréat en arts 
visuels de l’Université Concordia de Montréal, et une maîtrise du Nova Scotia 
College of Art and Design University de Halifax. Elle a fait de la céramique 
le médium d’expression fondamental de ses recherches artistiques. À 
travers la représentation de signes iconiques et de diverses manipulations 
technologiques (impression numérique, modélisation, numérisation et 
impression 3D), ses réalisations évoquent les cycles de transformation de la 
matière et un perpétuel glissement de sens dans la perception des phéno-
mènes naturels. Ses créations se déploient à travers les juxtapositions de 
matières fonctionnelles et usuelles à d’autres éléments qu’elle reproduit 
en porcelaine. Ainsi, ses sculptures et installations sont des propositions 
de mouvements potentiels de la matière, pourtant considérée immuable 
à travers le temps.

amelieproulx.com

Maude 
Arès

Maude Arès est une artiste interdisciplinaire qui vit et travaille à Montréal. 
Diplômée de l’UQAM en design graphique et en arts visuels et médiatiques, 
elle explore aussi bien le dessin et la sculpture que la performance et la 
scénographie. Par l’agencement de matériaux, le plus souvent trouvés, 
parfois abîmés, Maude Arès met en scène des environnements vulnérables 
qui permettent d’écouter, d’apprécier et de comprendre les subtilités 
des mondes tangibles. Sensible à la métaphysique de la matière, elle 
compose des dramaturgies faites de déplacements et d’agencements 
entre matériaux et phénomènes, desquelles se déploient des formes 
sculpturales précaires. Elle questionne, par ce procédé, les cohabitations 
insolites entre les matériaux naturels et artificiels qui composent notre 
écosystème. 

maudeares.com
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Giorgia
Volpe

Giorgia Volpe est diplômée de l’Université de São Paulo au Brésil et a 
obtenu une maîtrise en arts visuels de l’Université Laval. Sa création est 
faite d’une diversité d’expérimentations ouvertes et changeantes, en 
constante interaction les unes avec les autres. Elle s’intéresse aux réalités 
et aux frontières du corps, ainsi qu’à sa relation avec l’environnement et 
les lieux de passage. Ses projets font appel à la mémoire sensorielle et 
affective, individuelle et collective. Elle s’approprie des contextes (urbain, 
rural, social) qu’elle transforme et qui lui inspirent de nouveaux processus 
hybrides. Elle utilise des textiles et des savoir-faire traditionnels comme le 
tissage, qui reflètent son environnement immédiat physique et psychique 
et la font réfléchir intuitivement sur le territoire, l’identité, l’adaptabilité, 
la diversité, l’environnement, le métissage, et les géographies humaines, 
sociales et culturelles.

giorgiavolpe.net

Shabnam
Zeerati

Shabnam Zeraati est d’origine iranienne, et vit et travaille à Montréal 
depuis 2011. Elle est diplômée en design graphique de l’Université Azad 
de Téhéran et de l’école nationale supérieure des arts décoratifs de 
Strasbourg. Variant ses techniques (sérigraphie, gravure, typographie), elle 
pose dans ses premières œuvres un regard à la fois sensible et critique 
sur les conflits sociaux, notamment la violence qui marque nos sociétés. 
Ses œuvres actuelles sont des portraits dépeignant tantôt une rencontre 
impossible, tantôt un face-à-face, ou encore des personnages en attente. 
Allégoriques et intrigants, ces personnages, dont les silhouettes humaines 
sont surmontées de têtes animales, véhiculent une vision davantage 
symbolique de l’artiste, dont le pouvoir d’évocation renvoie à une tentative 
insoluble de combler la solitude, mais aussi au possible dialogue au sein 
de nos sociétés.

www.shabnamzeraati.com



Dilution, 
effritement, 
cuisson… 
où mène l’envie 
d’agir sur la 
résistance  
de la matière ?

Quels sont 
les potentiels 

sensoriels, 
affectifs et 

politiques de 
l’art ?
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Invisible Majority 
Shabnam Zeraati 

“All the things one has forgotten scream for help in dreams.” - Elias Canetti

1

The fate of Dear Mr. Black Horse was sealed the day Mr. Colonel White Wolf approved the 
chemical attack on the city where the aforementioned resided with his unassuming family. 
That’s when the unemployment rate of vultures reached 0%.

2

During the course of the Vultures raid on the city of rabbits, Dear Mr. Rabbit and Mrs., along 
with their three young children, set about a forced migration to the Land of The White Foxes.

At mere 112 kilometers into their 4220 kilometer journey, they faced shortage of provision. 
Desperate and hopeless, smart Mr. Rabbit and Mrs. saw no other way but to abandon their 
handicapped child in order to save the rest of their children.

422 kilometers further, they finally executed that decision. 
No one, even the workaholic vultures, knows how the remaining 3683 kilometers were traveled 
without the handicapped baby rabbit.

3

Thousands and thousands of thousands of kilometers away from where the handicapped 
baby rabbit was abandoned, where most residents had never experienced forced or optional 
migration, In a land where most of the population were so white they were turning colorless, 
where the vultures could only be found within the frames of a TV set, Mr. Colonel White Wolf 
was combing his bald head to get ready for the Investors General Assembly.

Translation: Guiti Nadjafi
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Que peut-on entrevoir 
dans l’obscurité ?  

La nature peut-elle 
remodeler les traces 
de l’existence humaine 
inscrites dans le 
sol du temps ?
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l’essence 
relationnelle des 
formes vivantes
Mylène Landry

Maude Arès pose un regard critique sur le vécu de la matière, ainsi que sur 
la relation que nous entretenons avec elle. Sa démarche artistique consiste 
à récolter et à réutiliser divers matériaux hétéroclites qu’elle assemble et 
archive ensuite en utilisant des boîtiers identifiés. Par ces installations, l’ar-
tiste met en scène une « dramaturgie » des événements matériels, dans un 
désir de rendre compte des matériaux qui nous entourent et qui autrement 
se dérobent au regard. La question des relations est au cœur de ses préoc-
cupations : elle réfléchit à la réaction des formes entre elles. Elle joue avec un 
certain rapport de résistance à la matière, mettant en tension la volonté de 
celle-ci avec la volonté humaine. Du geste créateur émergent des formes 
hybrides, conçues par l’imbrication de divers motifs issus de la nature. L’artiste 
cherche à mettre en lumière la façon dont l’être humain entre en contact 
avec les diverses substances du monde. Elle exploite le potentiel actif de ces 
dernières par diverses perspectives visuelles et sonores, afin que le.la regar-
dant.e appréhende l’expérience sous une multiplicité d’angles et qu’il.elle 
modifie sa posture face à ce qui se présente sous ses yeux. Non seulement 
Maude Arès nous permet ainsi de prendre conscience de ces angles morts 
de la nature, mais elle crée aussi un rapport de soin avec ces objets, qui se 
présentent comme fragiles et précaires. Elle nous met en effet sous les yeux 
de petits objets insaisissables, semblant nécessiter une prise en charge et 
une attention particulière qui, en temps normal, ne leur sont pas accordées. 
Afin de mettre l’accent sur cet aspect, elle construit ses installations à partir 
de contrastes entre le massif et le précaire. De plus, l’artiste aborde, par la 
composition et l’activation de ses œuvres, la notion de mouvance du monde 
en proposant un travail des états non fixes : les matériaux utilisés dans ses 
créations sont susceptibles de subir différents changements de forme, 
que ce soit par dilution ou par effritement. Par ailleurs, l’artiste fait appel à 
une part de hasard, puisqu’elle fait des choix, qui ne se veulent guère fixes, 
avant le montage de son œuvre ; elle apporte donc sur les lieux une pluralité 
d’objets qui font partie de sa collection, qu’elle assemble dans l’espace en 
interagissant avec ce qui se présente dans l’environnement. Par la réunion 
d’objets épars, Maude Arès nous fait traverser des microcosmes issus d’un 
monde imaginaire qui incarnent la mémoire de la matière.
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métaphores de la 
précarité

La porcelaine est inaltérable ; la cuisson transforme l’argile en céramique et 
lui fait perdre irrémédiablement toute ductilité. Au four, la pièce se stabilise 
dans sa forme définitive, elle ne pourra retrouver la souplesse de son état 
initial. Par ses recherches formelles, Amélie Proulx se joue de la finitude 
du médium. Elle trompe le regard ; la matière semble s’abandonner à la 
malléabilité. Par cette distraction, l’artiste nous convie à interroger la 
nature du matériau et à renouveler le regard que l’on pose sur l’objet. Le 
passage au feu ne marque pas, chez Amélie Proulx, que la statufication 
de la substance dans une perte de muabilité. Il peut également donner 
vie aux œuvres. Pour Métaphores mortes comme pour Dactyles Corvus, 
des pièces droites ont été assemblées dans un contenant de porcelaine. 
C’est la cuisson à température élevée qui a permis au matériau de s’activer. 
Sous leur propre poids se sont attendries et affaissées les tiges et les pattes. 
L’artiste n’a plus le contrôle sur le mouvement de la matière, qui prend vie 
grâce à son entrée en fusion. Se retrouvent figés à la fois sa qualité active 
et son état languissant. Le fanage du vivant, vanitas actuelle, pétrifié par la 
nature de son médium, évoque l’éphémère, la précarité, ainsi que le cycle 
perpétuel de l’existence.Marie-Hélène Durocher

Ainsi, à la céramique est accordé un potentiel organique, qui déjoue la 
perméabilité entre le vivant et le fabriqué. Le médium entre aussi en muta-
tion dans Coquille de nœuds, alors qu’il s’éloigne du fini et de la finitude 
attendus de la porcelaine pour glisser vers une apparence plâtreuse qui 
exhibe le processus de moulage, généralement contraint à l’intérieur des 
murs de l’atelier. Les objets portent la trace d’un corps textile, évoquant le 
travail du tissage et du tricot. C’est l’imprégnation d’une substance sur une 
autre, la rencontre entre celles-ci ainsi que la disparition de l’une d’elles qui 
sont mises de l’avant. Des fibres brûlées, prises dans l’argile cuite, agissent 
comme témoins du récit de la matière. Le langage de cette dernière fluctue 
sous le regard ; la perception que l’on a du monde et les glissements de 
sens qui en découlent intéressent Amélie Proulx. Les formes y flottent par 
ambivalences, à la fois minérales et végétalisées, passives et agentives, 
figées et fécondes.

vanitas et autres 
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oxymore  
dans la poésie 
des crises

Par son recours à la gravure, à la sculpture et au livre d’artiste, Shabnam 
Zeraati accède à une vaste étendue de concepts, créant un rapprochement 
entre la crise environnementale, ses impacts sur l’humain et les conflits 
mondiaux. Ainsi, les relations inter-espèces sont mises en lumière grâce 
à une matérialité parfois douce, parfois plus tranchante. Par l’entremise 
d’œuvres dont les sujets sont indéniablement politiques, l’artiste tente 
d’orienter notre regard vers des problématiques qui mériteraient plus 
d’attention.

Son nouveau projet, Side Effects, illustre bien les charges émotives et 
revendicatrices qui imprègnent les créations de l’artiste. Les gravures et les 
gaufrages monochromes de cette série évoquent subtilement les reliefs 
de certains animaux en voie de disparition. Non sans nous rappeler notre 
implication dans cette destruction, ces formes organiques blanches se 
fondent dans le papier, représentant la douceur d’une extinction amère. 
La délicatesse de cette œuvre est mise en parallèle avec la force visuelle 
de l’installation sculpturale qui l’accompagne. Au sol, une main de plâtre 
émerge d’une étendue noire réfléchissante, formulant un appel à l’aide 
qu’on ne peut ignorer. Cette main, moulée à partir de celle d’une enfant 
immigrante syrienne, trace ainsi un lien entre les changements climatiques 
et les conflits qui provoquent des mouvements migratoires. Dans plusieurs 
de ses projets, l’artiste répond par des images à l’insensibilité qu’on déve-
loppe face au quotidien et aux problèmes sociaux de plus grande échelle. 

Camille  Bourgeois

Son œil s’attarde également à la cohabitation d’espèces distinctes à même 
le territoire, à ce qui les différencie profondément et à ce qui les rassemble. 
L’hybridité entre les formes humaines et animales dans la série Bitterness 
incarne alors de manière plus intime l’idée de l’interrelation et de la dépen-
dance à l’autre. La déhiérarchisation se trouve intrinsèquement incrustée 
dans sa démarche, qu’elle concerne l’assouplissement des divisions entre 
les règnes ou la perméabilité des médiums. Shabnam Zeraati utilise d’ail-
leurs fréquemment le livre d’artiste pour exprimer ses préoccupations à 
travers de foisonnantes fictions métaphoriques, remettant en question 
l’idée de subordination des pratiques artisanales en regard des disciplines 
héritées de la tradition des beaux-arts. Ses œuvres nous proposent donc un 
art sensible et politique qui exige de nous une observation, une conscience 
renouvelée et le développement d’une responsabilité collective.
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Percer le voile et l’intimité des corps guide la démarche de Giorgia Volpe : 
la délicate symbolique des chairs représentées à travers les formes 
organiques et humaines de ses œuvres laisse transparaître leur précarité 
et leur évanescence. Son travail photographique et pictural approche 
indéniablement cette fragilité d’un œil décillé. Leur matérialisation véhicule 
l’affect et le poétique, et convie le quotidien à la magnificence  ; sorte de 
dentelle travaillée entre le visible et le non-visible. Si la figure remaniée, 
brouillée ou effacée est souvent révélée par les projets qui s’invitent dans ce 
qui du monde se prélève permet à l’œil de s’ouvrir, c’est signe que Giorgia 
Volpe contribue à la dévoiler et à la mettre à nu. Le pore, la peau, le composite 
deviennent tant de façons d’aborder l’intime et de le constituer comme 
matière et motif artistiques, qui se suffisent à eux-mêmes comme éléments 
pour aborder quelque chose de plus grand — une beauté sublimée, un 
espace habitable. De ses œuvres se dégage une vulnérabilité contrastée par 
une force et une résilience sans égales, rendues manifestes par les gestes 
toujours subtils mais tangibles de l’artiste qui fabrique, à partir de l’identité 
de ses sujets, de nouvelles et somptueuses réalités.

Par l’agencement de contenus visuels chargés tant formellement que méta-
phoriquement, elle fait se rencontrer des temporalités, se chevaucher des 
individualités. La volupté qu’elle rend perceptible par le fleurissement de 
formes féminines, lyriques et fragiles sert à visibiliser le bourgeonnement 
protéiforme de son travail. Elle fréquente les enjeux de société autant qu’elle 
convie le.la regardant.e à questionner son rapport à l’autre, à la différence et 
aux aspérités. Elle invite l’œil dans des recoins imaginaires, créés par d’habiles 
reconstitutions de la matière, mettant à profit sa versatilité. Faisant intervenir 
le jaillissement comme élément actif de ses opérations artistiques, l’artiste 
permet de faire advenir des phénomènes quotidiens sous l’œil conscien-
cieux d’autrui, leur accolant dès lors le statut d’œuvres d’art. C’est par le 
mouvement et la corporalité des choses dans l’espace qu’elle convie le regard 
d’autrui à se heurter à ce qui, autrement, passerait sous silence. Interpeller le 
cœur, manier les détours, travailler l’empathie ; c’est s’intéresser, finalement, 
à ce qu’est l’humain, puis s’interroger sur son essence et sa mémoire, de 
même que questionner sa fibre, sa flamme, et ce qui l’anime.

solliciter le corps, 
contempler son geste, 
il mordra toujours
Galadriel Avon
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postface

À l’ère des connexions instantanées et de la productivité toujours 
insuffisante, prendre un moment, une pause pour observer l’immobile 
et l’imperceptible semble nécessaire. C’est par volonté de questionner 
la fragilité de nos écosystèmes et de poser un regard sensible sur la 
matérialité de ce qui nous entoure que l’exposition ce qui du monde se 
prélève permet à l’œil de s’ouvrir est née. Cette exposition traite de la 
symbiose qui allie les différentes sphères environnementales, sociales et 
psychiques de notre monde et instaure un dialogue entre les œuvres des 
artistes Maude Arès, Amélie Proulx, Giorgia Volpe et Shabnam Zeraati. 
Pensée au cours des derniers mois par le Collectif 20, l’exposition devait 
prendre place à la Galerie de l’UQAM et son lancement allait être marqué 
par une discussion avec les artistes lors d’un vernissage prévu le 31 mars 
2020. Le projet s’inscrivait dans le cadre de la Semaine L’art observe 
organisée par la Galerie de l’UQAM. 

La pandémie mondiale de COVID-19 aura marqué notre projet d’exposi-
tion, sans pour autant en empêcher la continuité. Notre partenariat avec 
la Galerie de l’UQAM nous a permis de révéler notre travail sur leur site 
internet et leurs réseaux sociaux, à travers une exposition virtuelle et une 
publication numérique téléchargeable. Des membres du collectif y signent 
un essai curatorial ainsi que des textes sur la démarche des artistes, tous 
portés par le concept d’écosophie qui a orienté notre approche. Ce dernier 
concept, mis de l’avant par Félix Guattari (Les trois écologies, 1989), définit 
trois volets principaux de l’écologie le volet environnemental, directement 
en lien avec les écosystèmes naturels ; le volet social, s’intéressant aux 
causes et aux effets socio-économiques ; et, finalement, le volet mental, 
qui explore la psyché humaine et sa subjectivité. Les différents textes de 
cette publication encadrent la reproduction photographique des œuvres 
des quatre artistes et un poème en farsi, traduit vers l’anglais, de Shabnam 
Zeraati. L’ensemble propose d’explorer une diversité d’approches, telles 
que la création de micro-univers se présentant comme des écosystèmes 
isolés et précaires, l’agencement de formes hybrides mettant en scène 
différentes morphologies du vivant, ou l’élaboration de formes témoignant 
de la construction mouvante des identités par leur occupation des espaces. 
De plus, des questions réflexives et contemplatives sont enchâssées dans 
la publication, de manière à éveiller l’attention des lecteur.trice.s sur les 
liens que nous percevons entre les œuvres. Tel un fil d’Ariane, elles vous 
proposent des trajectoires d’interprétation.

Cette exposition, à défaut de s’être totalement matérialisée, se métamor-
phose ainsi en une composition virtuelle qui vous plongera dans l’esprit 
à 20 têtes du Collectif 20 et dans l’univers de ces artistes aux imaginaires 
vifs et passionnés. Bonne navigation, en espérant que ce qui du monde se 
prélève [permette] à [votre] œil de s’ouvrir !

Daphnée Cardinal
Béatrice Larochelle
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Le Collectif 20 est un groupe de 19 étudiant.e.s du Département d’histoire 
de l’art à l’UQAM formant un collectif curatorial avec la chargée de cours 
et commissaire Véronique Leblanc, dans le cadre du cours Organisation 
d’une exposition. Ensemble, le collectif s’était donné le défi de mettre sur 
pied une exposition en seulement quatre mois, le temps d’une session 
universitaire.

Ce projet est issu d’une réflexion collective sur la complexité de notre 
relation à l’environnement, au territoire et au vivant dans un contexte 
d’urgence climatique. À partir de cette question, d’enrichissantes 
discussions entremêlant l’actualité sociale et politique avec des pratiques 
artistiques et philosophiques ont fait ressortir le concept d’écosophie. 
Celui-ci, tel qu’articulé par Félix Guattari, exprime l’idée que les êtres sont 
fondamentalement liés à travers trois écologies: environnementale, sociale 
et mentale. Nous avions trouvé le concept qui décrivait notre état d’esprit. 
Cela nous a fait réfléchir au fait que, si beaucoup de frontières sont tracées, 
elles sont souvent en réalité le résultat pernicieux d’une hiérarchisation qui 
n’a pas toujours sa place : par exemple entre les matériaux et techniques 
utilisées en beaux-arts et en artisanat, entre le matériel et l’immatériel, 
la modernité et le traditionnel, l’organique et le fabriqué, les femmes et 
les hommes, l’écriture et l’oralité, l’être humain et les autres régimes du 

vivant et du non-vivant, etc. Ensuite, chaque membre du collectif a présenté 
des pratiques artistiques qui résonnaient avec les discussions tenues en 
classe, ce qui nous a, ultimement, mené.e.s au choix des artistes que nous 
souhaitions réunir. Une fois le cœur de notre exposition déterminé, nous 
avons divisé le travail en équipes, selon la partie du défi que chacun.e voulait 
relever. Ce partage, mais surtout la communication et la collaboration 
entre différentes équipes, a donné lieu à l’exposition virtuelle ce qui du 
monde se prélève permet à l’œil de s’ouvrir. 
Cette réflexion et le projet qui en découle sont le fruit du travail de 
l’ensemble des membres du Collectif 20, composé de : Salam Abi Raad, 
Galadriel Avon, Camille Bourgeois, Florence Brissette, Daphnée Cardinal, 
Charlotte Dion-Gagnon, Marie-Hélène Durocher, Charline Giroud, Axelle 
Chevalier-Héroux, Camila Kurte-Casanova, Tess Lamy, Béatrice Larochelle, 
Mylène Landry, Véronique Leblanc, Carla Mathias De Simone, Nicolas 
Maheu, Julien Mau, Valérie Patry, Rachida Saïd et Jonathan Tourangeau.

le collectif 20

Charlotte Dion-Gagnon



ce qui du monde se prélève permet à l’oeil de s’ouvrir 24

Amélie Proulx

Métaphores mortes (détail), 2016 

Porcelaine, terre sigillée, 38 x 58 x 58 cm. 
Photo : Étienne Dionne.

Amélie Proulx

Coquilles de nœuds, 2011

Porcelaine, bois, 22 x 41 x 10 cm (chaque 
diptyque). Photo : Steve Farmer. 

Shabnam Zeraati

Side Effects (détail), 2019-2020

Installation : plexiglas et plâtre, 
dimensions variables. Photo : Guy 
Samson. 

Amélie Proulx

Métaphores mortes, 2016 

Porcelaine, terre sigillée, 38 x 58 x 58 cm. 
Photo : Étienne Dionne.

Maude Arès

Multiplier par trois ou par cinq (détail), 
2016

Matériaux trouvés. Photo : Maude Arès.
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Giorgia Volpe 

Paysages domestiques, 2001-2017 

Épreuve argentique noir et blanc, encre,  
30,5 x 38,1 cm.

Shabnam Zeraati

Analgésie congénitale, 2017-2018

Impression numérique à encre noire sur 
papier noir, 30 x 46 cm. 

Shabnam Zeraati

Side Effects – Loup de l’Est, 2019 

Gravure, taille-douce, 40 x 30 cm. 
Photo : Shabnam Zeraati. 

Maude Arès

L’algue flotte dans une rivière, amenée  
par le débit, elle s’agrippe à la pierre, 
elle y reste longtemps (détail), 2019 

Matériaux trouvés. Photo : Manoushka 
Larouche.

Maude Arès 

L’algue flotte dans une rivière, amenée  
par le débit, elle s’agrippe à la pierre, 
elle y reste longtemps (détail), 2019 

Matériaux trouvés. Photo : Manoushka 
Larouche.

Giorgia Volpe 

Déploiements, 2017

Épreuve argentique noir et blanc pliée, 
épingles, 43,2 x 48,3 cm. Photo :  
Giorgia Volpe. 

Giorgia Volpe 

Versatiles, 2018

Impression numérique, 53,3 x 53,3 cm. 
Photo : Giorgia Volpe. 

Giorgia Volpe 

Déploiements, 2017

Épreuve argentique noir et blanc pliée, 
épingles, 43,2 x 48,3 cm.  
Photo : Giorgia Volpe. 

Maude Arès

Multiplier par trois ou par  
cinq (détail), 2016

Matériaux trouvés. Photo : Maude Arès.

Amélie Proulx

Dactyle – Corvus I et II, 2017

Porcelaine, glaçure, 31 x 30 x 25 cm. 
Photo : Kohler Co., Rich Maciejewski. 
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notre vernissage. Merci également à nos partenaires de diffusion : les revues 
Espace art actuel et Ciel Variable, le Regroupement des centres d’artistes 
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