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PIERRE THIBAULT  
Porte-parole du Symposium

Je suis très honoré d’agir à titre de porte-parole  
du 37e Symposium placé sous le thème de l’Art, 
architecture, paysage et environnement. Depuis 
1982 le Symposium propose une expérience unique 
de médiation culturelle en abordant des thèmes 
d’actualité sous l’angle de l’art contemporain. 
	 La programmation concoctée par Sylvie Lacerte 
comporte plusieurs rendez-vous de qualité. Je vous 
invite à venir rencontrer les artistes dans leur atelier, 
à échanger avec eux et à participer aux conférences 
et autres activités. J’aurai d’ailleurs le grand plaisir 
de prononcer une conférence le 15 août à 16 h 30 
sous le thème : Et si la beauté rendait heureux.
	 Je vous invite donc à profiter du Symposium,  
à venir nous rencontrer et à échanger avec nous. 
Au plaisir de vous y voir.

A WORD FROM THE SPOKESPERSON

I am very honoured to act as spokesperson for the 
37th Symposium, under the theme Art, Architecture, 
Landscape and Environment. Since 1982 the 
Symposium has been offering a unique cultural 
outreach experience by examining themes of current 
interest from the perspective of contemporary art. 
	 The programming concocted by Sylvie Lacerte 
includes several must-see events. I invite you to come 
meet the artists in their studio, to talk with them and 
to take part in public talks and other activities. I will 
also have the great pleasure of giving a talk on  
15 August on the theme And if Beauty Made You 
Happy (in French).
	 I hope you will take advantage of the Symposium 
and come out to meet and talk with us. I look 
forward to seeing you!

Pierre Thibault

PHILIPPE CHANTAL
Directeur général du Casino de Charlevoix, 
Présentateur du Symposium international  
d’art contemporain de Baie-Saint-Paul

C’est avec grand plaisir que le Casino de Charlevoix 
s’associe au Symposium international d’art 
contemporain de Baie-Saint-Paul. Depuis 40 ans, 
Loto-Québec et ses établissements de jeux 
contribuent à rendre la culture et les arts visuels 
accessibles à la collectivité. Nous sommes d’ailleurs 
fiers d’avoir constitué une collection qui compte près 
de 5 000 œuvres réalisées par plus de 1 200 artistes 
d’ici, et de contribuer à leur rayonnement. 
	 Notre partenariat avec le Symposium à titre de 
présentateur de la bourse Coup de cœur du public 
reflète notre engagement envers le milieu de la 
création et de la relève. Il vient consolider notre rôle 
actif dans l’offre culturelle de la région. Au terme  
du Symposium, l’artiste dont l’œuvre aura été 
sélectionnée par les visiteurs recevra une bourse de 
3 000 $. J’invite le public à participer en grand nombre 
et à entrer dans l’univers fascinant des créateurs.
	 Je vous souhaite de belles découvertes.

The Casino de Charlevoix is pleased to announce 
that it will be partnering again this year with the 
International Symposium of Contemporary Art of 
Baie-Saint-Paul. Since 1979, Loto-Québec and its 
gaming establishments have worked to expand public 
access to culture and the arts. The art collection 
we’ve proudly built over the years, which includes 
close to 5,000 works by more than 1,200 Québec 
artists, is a testament to this, having helped put 
many homegrown artists on the map. 
	 Our partnership with the Symposium and role as 
presenter of the Coup de cœur du public (people’s 
choice) grant are a direct reflection of our commitment 
to the arts and emerging talent, and the active role 
we continue to play in shaping the region’s cultural 
scene. At the end of the Symposium, we will be 
presenting the artist whose piece receives the most 
votes with a $3,000 grant. I invite you all to come out 
to the event, and join us in celebrating local art. 
	 Prepare to be inspired!

Philippe Chantal
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SYMPOSIUM INTERNATIONAL  
D’ART CONTEMPORAIN DE BAIE-SAINT-PAUL
Pavillon Jacques St-Gelais Tremblay du MACBSP
27, rue Ambroise-Fafard

ENTRÉE / ADMISSION : 5 $ 

L’ÉQUIPE DU SYMPOSIUM / SYMPOSIUM TEAM

HEURES D’OUVERTURE / OPENING HOURS

Du mercredi au dimanche, de 12 h à 17 h en présence des artistes
Wednesday through Sunday, from 12 p.m. to 5 p.m.; artists will be present

Des guides assurent l’animation auprès du public de l’ouverture à la fermeture.
Guides provide animation with the public from opening to closing time.

L’événement est réalisé par le / This event is produced by 
Musée d’art contemporain de Baie-Saint-Paul

Administration : 23, rue Ambroise-Fafard, Baie-Saint-Paul (Québec)  G3Z 2J2
T. 418-435-3681  info@macbsp.com  www.symposiumbsp.com
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Le Symposium international d’art contemporain  
de Baie-Saint-Paul est très heureux d’accueillir 
l’artiste Linda Covit, à titre de Présidente  
d’honneur, pour son édition Art, architecture, 
paysage et environnement.
	 Linda Covit vit et travaille à Montréal. Elle détient 
un baccalauréat en sciences de l’Université McGill. 
Les nombreux voyages qu’elle a effectués au  
Japon, où elle a photographié temples, jardins et  
architectures contemporaines, ont eu une influence 
déterminante sur sa pratique. Elle compte nombre 
d’expositions personnelles collectives à son compte, 
au Canada, en Italie, au Japon et à New York.
	 Parmi ses nombreuses œuvres d’art public 
figurent, notamment, un cadeau offert par le 
gouvernement du Québec à la province de Shandong, 
en Chine ; une installation au parc du Mont-Royal, 
Montréal, commémorant le bed-in Lennon-Ono de 
1969 (prix Aménagement 2012 du réseau Les Arts et 
la Ville; prix de Citation régionale 2012 de l’AAPC); et 
quatre espaces jardin pour le Shangri La Botanical 
Gardens and Nature Center à Orange, au Texas (Prix 
d’honneur ASLA, 2012). Sa sculpture monumentale 
pour le Centre universitaire de santé McGill, à 
Montréal, a remporté le prix de la catégorie soins 
de santé des CODAawards 2017.
	 Les œuvres de Linda Covit figurent dans les 
collections du Musée d’art contemporain de Montréal, 
du Musée national des beaux-arts du Québec,  
du Cirque du Soleil, du Musée de Lachine, de la 
Koffler Gallery, de l’Université Concordia, et de 
Maurice A. Forget.

DÉMARCHE ARTISTIQUE  La réalisation d’installations 
de grande échelle pour l’espace public est au cœur 
de la pratique artistique de Linda Covit. Elle privilégie 
une approche explorant des zones chevauchant 
l’art, l’architecture et l’architecture de paysage. 
Ses concepts s’élaborent au fil d’une recherche 
étroitement liée à chacun des projets.
	 Son intérêt pour la conception d’œuvres 
répondant à un site réside dans le défi de conférer 
au lieu une signification nouvelle ou de mettre en 
valeur ce qui est déjà là; de poser un geste pouvant 
transformer un espace public en une expérience 
personnelle. L’échelle, la reconnaissance du 
regardeur, une relation harmonieuse entre le bâti 
et la nature sont au nombre des préoccupations 
principales de Covit. 

Extraits tirés de www.lindacovit.com 

The Symposium international d’art contemporain de 
Baie-Saint-Paul, is pleased to welcome artist Linda 
Covit as its President of Honour for its 2019 edition 
Art, Architecture, Landscape and Environment.
	 Linda Covit lives and works in Montreal. She holds 
a bachelor’s degree in Science from McGill University. 
Numerous trips to Japan photographing temples, 
gardens and contemporary architecture have been 
influential in her practice. She has exhibited in 
numerous venues, in Canada, Italy, Japan and  
New York. 
	 Among her many public artworks figure a gift 
from the Quebec government to Shandong Province, 
China; an installation on Montreal’s Mount Royal 
Park commemorating the 1969 Lennon-Ono bed-in 
(Les Arts et la Ville Prix Aménagement 2012;  
CSLA Regional Merit Award 2012); four garden rooms 
in the Shangri La Botanical Gardens and Nature 
Center, Orange, Texas (ASLA Honor Award, 2012).  
Her monumental sculpture for the MUHC was the 
CodaAwards 2017 winner in the healthcare category.
	 Her works are included in the collections  
of the Musée d’art contemporain de Montréal,  
the Musée national des beaux-arts du Québec, the 
Collection Maurice A. Forget, the Cirque du Soleil, 
the Musée de Lachine, the Koffler Gallery, and  
the Concordia University.

ART PRACTICE  Creating large-scale installations  
for the public space is central to Covit’s practice.  
Her approach follows investigations into the 
overlapping areas of art, landscape art and 
architecture. Her concepts are elaborated through 
research closely linked to specific projects. 
	 Her interest is in the development of site 
responsive work that lies in the challenge of 
rendering a site with new meaning or heightening 
what is already there; in creating a gesture that 
transforms a public space into a personal experience; 
in creating a work that instils a sense of place. Scale, 
acknowledgement of the viewer, a harmonious 
relationship of the built with the natural are some  
of her concerns.
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Depuis cinquante ans, plusieurs artistes ont 
transporté la peinture, la sculpture et le cinéma, 
dans l’espace architectural qui les entoure ; durant 
la même période, plusieurs architectes se sont 
intéressés à la pratique des arts visuels. Parfois en 
collaboration, parfois en compétition, cette rencontre 
agit maintenant comme le site principal de la 
création d’une image ou du façonnement d’un 
espace dans notre économie de la culture. 
L’importance de cette conjonction est due en 
partie à la prédominance des musées ; mais cela 
englobe également l’identité de plusieurs autres 
types d’institutions, alors que les corporations et  
les gouvernements se tournent vers la connexion 
art-architecture afin d’attirer les affaires et d’inventer 
le branding des villes avec les centres d’art, les 
festivals, etc. Souvent, lorsqu’il y a convergence 
entre art et architecture, des questions surgissent 
autour de nouveaux matériaux, des technologies  
et des médias numériques […]1.

 
Le déplacement, en 2018, du Symposium vers le 
Pavillon Jacques St-Gelais Tremblay du MACBSP  
a marqué un tournant décisif dans l’évolution de 
l’événement devenu incontournable dans le paysage 
artistique québécois. Pour sa 37e édition, le SIACBSP 
avance la thématique Art, architecture, paysage  
et environnement, qui se positionne naturellement 
dans le sillage des enjeux abordés lors de l’édition 
précédente : L’Art et le politique. Il est important 
d’être cohérent pour tisser le fil d’Ariane reliant les 

éditions d’une même direction artistique. Déjà, au 
début de mon mandat, j’avais pressenti les enjeux 
d’Art, architecture, paysage et environnement se 
dessiner. L’idée principale étant d’offrir aux artistes 
une occasion de s’approprier la nouvelle maison du 
Symposium, avec comme objectif premier de réaliser 
des œuvres in situ. Cela constitue un geste, une 
impulsion artistique, politique et sociale, dans la 
communauté de Baie-Saint-Paul. Ce ne sera pas la 
première fois que des artistes investissent l’espace 
public avec des œuvres spécifiques à un site. Mais 
composer un objectif collectif tout en respectant les 
démarches individuelles représente un défi et une 
aventure particulièrement stimulante. Une aventure 
qui s’éloigne des commandes du « complexe de 
l’art et de l’architecture », intimement lié à la 
société capitaliste dans laquelle nous évoluons. 
Cette thématique peut indéniablement illustrer  
la représentation du pouvoir, selon le contexte 
préconisé par les commanditaires. 

Ces disciplines font ménage depuis 1961  
au Québec, avec la création de la Politique 
d’embellissement du ministère des Travaux publics 
et des Approvisionnements, alors sous la gouverne 
de René Lévesque. Depuis l’implantation, en 1981, 
de la Politique d’intégration des arts à l’architecture 
et à l’environnement des édifices gouvernementaux 
et publics du Québec (Politique du 1%), force est de 
constater que cet héritage de la Révolution tranquille 
est encore méconnu de la population québécoise 
et souvent mal perçu par nombre d’artistes. 

Récemment, des dossiers dans les médias furent 
consacrés à l’architecture et à son ancrage dans  
le paysage et la communauté, émettant un signal 
non équivoque que la société civile doit maintenant 
tenir compte de l’importance d’une architecture 
qualitative. Elle est garante d’un cadre de vie 
amélioré, d’un développement durable. C’est dans 
l’air du temps, dans le zeitgeist. Des prises de 
conscience similaires se déroulent ailleurs dans  
le monde. Cette conversation, lors de l’édition 2019, 
devient une occasion à saisir pour les artistes  
afin d’approfondir une réflexion essentielle pour 
l’avenir de nos sociétés. Il ne s’agit pas d’un projet 
institutionnel, mais plutôt d’une action collective 
qui laisserait des traces et permettrait d’inventer 
un nouveau paradigme de « l’art dans l’espace 
public », qu’il soit urbain ou rural. 
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Présidente d’honneur / Honorary President
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Pour l’édition 2019, post-G7, il sera inspirant de 
cheminer à contre-courant des politiques d’art public 
actuellement en vigueur afin de les « dés-officialiser », 
à l’instar du travail d’anarchitecture, que l’artiste 
Gordon Matta-Clark a réalisé dans les années 1970, 
toujours conçu sur la lame du rasoir entre l’art et 
l’architecture, nourri d’une réflexion socio-historique 
sur deux formes souvent en tension l’une par 
rapport à l’autre. 

Les enjeux et les défis de ce « chantier » seront  
de taille : les artistes souscriront à une manière  
de travailler collégiale tout en préservant chacun.e 
leur identité conceptuelle et esthétique. Il leur faudra 
tenir compte non seulement du bâtiment dans lequel 
ils seront à pied d’œuvre, mais également de 
l’environnement de Baie-Saint-Paul, sa géographie 
et sa topographie si singulières au pied des 
montagnes et aux abords du fleuve, nichées dans 
l’astroblème de Charlevoix, cratère constitué il y a 
400 millions d’années par la chute d’une météorite. 
Les artistes seront aussi imprégnés de l’historique 
de ce « village d’art du paysage » des débuts du  
20e siècle, et des communautés diverses qui la 
fréquentent et l’habitent aujourd’hui. 

La question de l’environnement est cruciale en ce 
moment. L’Accord de Paris réfuté par l’Administration 
américaine, les océans devenus les poubelles de la 
planète, les débats autour de l’électrification des 
transports collectifs et individuels et la volonté 
d’arrêter notre dépendance aux énergies fossiles, 
sont des enjeux maintenant intégrés à certaines 
pratiques artistiques. Cette thématique représente 
une occasion de réfléchir à l’art dans l’environnement 
de manière plus globale afin d’exprimer les problèmes 
criants auxquels nous sommes actuellement 
confrontés. Nous pourrons alors songer à échafauder 
un laboratoire de building et land art 3.0 (bâti, naturel, 
social, historique, artistique, technologique) pour 
l’édition 2019 du Symposium de Baie-Saint-Paul.

Sylvie Lacerte, Ph.D. 
Directrice artistique, SIACBSP

 

1. Hal Foster, The Art and Architecture Complex, Londres,  

Verso, 2011, p. vii. (Traduction libre : Sylvie Lacerte)

ART, 
ARCHITECTURE, 
LANDSCAPE AND 
ENVIRONMENT

Over the last fifty years, many artists opened 
painting, sculpture, and film to the architectural 
space around them, and during the same period 
many architects became involved in visual art. 
Sometimes a collaboration, sometimes a competition, 
this encounter is now a primary site of image-making 
and space-shaping in our cultural economy. Only in 
part is the importance of this conjunction due to the 
increased prominence of art museums; it involves 
the identity of many other institutions, as corporations 
and governments turn to the art-architecture 
connection in order to attract business and to brand 
cities with art centres, festivals, and the like. Often 
where art and architecture converge is also where 
questions about new materials, technologies,  
and media come into focus.1 

The Symposium’s move in 2018 to the Pavillon 
Jacques St-Gelais Tremblay du MACBSP was a 
decisive turning point in the evolution of this now 
essential event in Quebec’s artistic landscape. For 
its 37th edition, the ISCABSP is putting forward the 
theme Art, Architecture, Landscape and Environment, 
which is naturally positioned as a follow-up to the 
issues addressed in the previous edition: Art and 
Politics. It is important to be consistent in weaving 
the Ariadne’s thread connecting these editions, 
which have the same artistic director. Already, at the 
outset of my mandate, I foresaw the issues of Art, 
Architecture, Landscape and Environment taking 
shape. The main idea was to provide artists with an 
opportunity to take over the Symposium’s new home, 
with the primary goal of creating in situ artworks. 
This constitutes an artistic, political and social gesture 
and impetus in the Baie-Saint-Paul community. It 
will not be the first time that artists have invested 
public space with artworks specific to a site. But 
putting together a collective objective while respecting 
individual artistic practices is a particularly stimulating 
challenge and adventure. It is an adventure removed 
from the commissions of the “art and architecture 
complex” closely tied to the capitalist society in 

which we operate. This theme can undeniably 
illustrate the way power is represented, depending 
on the context specified by the sponsor. 

These disciplines have worked together in Quebec 
since 1961, with the creation of the Politique 
d’embellissement or beautification policy of the 
Ministry of Public Works and Procurement, headed 
at the time by René Lévesque. Since the implantation 
in 1981 of the Politique d’intégration des arts à 
l’architecture et à l’environnement des édifices 
gouvernementaux et publics du Québec (the policy 
for incorporating art into the architecture and 
surroundings of government and public buildings in 
Quebec, or the “1% policy”), we must admit that this 
heritage from the Quiet Revolution is still little known 
by the people of Quebec and often poorly regarded 
by many artists. 

Recently, the media have devoted attention to 
architecture and its moorings in landscape and the 
community, giving a clear signal that civil society 
must now take into account the importance of 
architecture of quality. This architecture provides 
the framework for an improved quality of life and 
sustainable development. It is something in the air 
today, a part of the zeitgeist. Similar newfound 
awareness is taking place elsewhere in the world. 
This conversation, in the 2019 edition, is for the 
artists an opportunity to be grasped in order to 
further essential thinking about society’s future. 
Ours is not an institutional project but rather a 
collective action which will leave traces and make  
it possible to invent a new “art in public space” 
paradigm, whether that space be urban or rural. 

For the 2019 edition, post G7, it will be inspiring to go 
against the grain of present-day public art policies in 
order to “de-officialise” them, like the anarchitecture 
that the artist Gordon Matta-Clark created in the 1970s, 
always conceived on the razor’s edge between art 
and architecture and drawing on socio-historical 
thinking on these two forms, often in tension with 
one another.

The issues and challenges of this “construction 
site” will be considerable: the artists will subscribe 
to a collegial manner of working while preserving 
their individual conceptual and aesthetic identities. 
They will need to take into account not only the 

building in which they will prepare to get down to 
work, but also the environment of Baie-Saint-Paul, 
its quite singular geography and topography at the 
foot of the mountains and on the river’s shore, nestled 
in the Charlevoix astrobleme, a crater caused by a 
meteorite 400 million years ago. The artists will also 
be steeped in the history of this “village of landscape 
art” from the early twentieth century and the diverse 
communities who frequent and live in it today.

Today, the question of the environment is crucial. 
The Paris Agreement, rejected by the government  
of the United States; our oceans, now the planet’s 
garbage bins; the discussions around the electrifi-
cation of mass and individual transportation; and 
the desire to end our dependency on fossil fuels are 
issues which have become a part of some artistic 
practices. This theme represents an opportunity to 
think about art in the environment more globally in 
order to express the flagrant problems with which 
we are confronted today. We might then think of 
erecting a laboratory of building and land art 3.0 
(built, natural, social, historic, artistic, technological) 
for the 2019 edition of the Baie-Saint-Paul Symposium.

Sylvie Lacerte, Ph.D. 
Artistic director, ISCABSP 
 

1. Hal Foster, The Art and Architecture Complex  

(London: Verso, 2011), vii.

 

Historienne de l’art et des musées, Sylvie Lacerte 
est l’auteure de La médiation de l’art contemporain 
(2007), tirée de sa thèse de doctorat. Elle fut 
co-commissaire, avec Nathalie Bondil, directrice 
et conservatrice en chef du MBAM, de La Balade 
pour la Paix, en 2017. Commissaire indépendante, 
critique d’art, conférencière, auteure et enseignante 
(UQAM, McGill et Université Laval), Sylvie Lacerte a 
occupé divers postes dont celui de Spécialiste des 
arts visuels pour la politique d’intégration des arts 
à l’architecture du Gouvernement du Québec. 
L’édition 2019 du Symposium est sa deuxième  
à titre de Directrice artistique.
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ANNE ARDOUIN
— Née à Québec. Vit et travaille à Québec (Québec).

BIO  Artiste en arts visuels, réalisatrice et chercheure, Anne Ardouin a mené de nombreux 
projets en élaborant une réflexion scientifique et poétique, portant sur les liens entre  
les humains et leurs environnements, leurs paysages, leurs imaginaires. Elle détient un 
doctorat en aménagement, Chaire en paysage et environnement, (UdM), une maîtrise  
en arts visuels, (Concordia), un baccalauréat en arts visuels et un certificat en études 
cinématographiques, (Laval).
DÉMARCHE  Une grande part des travaux d’Anne Ardouin, en médiation culturelle comme 
en recherche, s’est déroulée dans des écoles où elle investiguait les liens des jeunes au 
territoire en explorant les dimensions paysagères qu’ils représentaient dans leurs propres 
créations. L’artiste a mis en place une méthodologie hybride pour saisir, dans les éléments 
du processus de création vidéo, ce qui appartient à la nature ou à la société. Il en ressort 
que les appréciations des lieux se traduisent par des rapports intimes aux éléments 
éphémères, au temps, aux couleurs du ciel, mais surtout à la maison et ses alentours, 
sorte de théâtre où se développent les sensibilités paysagères. Aussi, dans le cadre de 
ses recherches, Ardouin a travaillé avec plusieurs communautés des Premières Nations 
du Québec.
PROJET  En 1977, paraissait dans les Cahiers de géographie du Québec le texte de Luc Bureau 
intitulé « Des paysages, des idées et des hommes : le projet collectif de Charlevoix ». Le projet 
d’Anne Ardouin propose une relecture des quatre concepts de ce texte (identification, 
modélisation, signification, affectivité) en les jaugeant dans le micro-territoire de Baie-Saint-
Paul et ses alentours en compagnie d’enfants et d’adolescents. Il consistera en la réalisation 
d’une série photographique composée d’une quinzaine de portraits et de courts récits des 

jeunes devant leurs lieux d’intérêts à Baie-Saint-Paul, ainsi qu’en 
une série de croquis que l’artiste fera sur ces sites valorisés.  
Elle écrira également des nouvelles illustrant ce qui ressort  
des explorations, des promenades et des synthèses. 

— anneardouin.ca 

BIO  The visual artist, filmmaker and scholar Anne Ardouin 
has carried out numerous scholarly and poetic projects 
which address the relations between humans and their 
environment, their landscape and their imaginary realms. 
She holds a Ph.D. in city planning (UdeM), a master’s 
degree in visual arts (Concordia), and a bachelor’s degree 
in visual arts and a certificate in cinema studies (Laval). 
She is an associate member of the Chaire en paysage et 
environnement (UdeM).
APPROACH  Much of Anne Ardouin’s work, in both 
cultural outreach and her scholarship, has taken place 
in schools where she investigates the connections 
between young people and the region by exploring the 
landscape elements they depict in their own creative 
work. She has established a hybrid work method to grasp, 
in elements of the video creation process, what pertains 
to nature and what pertains to society. It has emerged 
that enjoyment of places is manifested through close 
connection with ephemeral elements, with the weather 
and the colour of the sky, but especially with one’s 

home and immediate surroundings, as a kind of theatre 
where landscape sensibilities develop. In her research, 
Ardouin has also worked with several First Nations 
communities in Quebec.
PROJECT  In 1977, a text by Luc Bureau entitled “Des 
paysages, des idées et des hommes: le projet collectif 
de Charlevoix” appeared in Cahiers de géographie du 
Québec. Anne Ardouin’s project rereads this text’s  
four concepts (identification, modelling, signification, 
affectivity) by gauging them in the micro-region of 
Baie-Saint-Paul and its surroundings in the company  
of children and teenagers. The project will consist in 
creating a series of photographs made up of fifteen 
portraits and short narratives of the young participants in 
front of sites of interest to them in Baie-Saint-Paul, as well 
as a series of sketches which Ardouin will make of these 
valorised sites. She will also write short stories illustrating 
what comes out of explorations, strolls and syntheses.

Marcher sur le rivage d’automne à Baie-Saint-Paul. 
Photo : Myriam Thibeault

The British School Room in Rome, 2015, installation,  
techniques mixtes / mixed media. Photo : Courtoisie de l’artiste

GEORGES AUDET
— Né à Jonquière (Québec). Vit et travaille à Montréal (Québec).

BIO  Georges Audet est bachelier en architecture de l’Université Laval (1982). Dans le cadre 
de la politique d’intégration des arts à l’architecture, il a réalisé une mosaïque monumentale 
pour une école primaire (2012) et a exposé ses œuvres à divers endroits au Québec et en 
Europe. Il a aussi fait plusieurs séjours à titre d’artiste en résidence, notamment à Bâle,  
à Espoo/Helsinki et à Rome.
DÉMARCHE  Georges Audet explore et représente l’univers des contes, des mythes, des 
archétypes, de même que celui des architectures et topographies imaginaires, incertaines 
et paradoxales. Les œuvres s’expriment et s’articulent comme des jeux de construction 
et de déconstruction des formes et de la matière. Son travail s’établit comme un rituel, 
un parcours au bout duquel se renouvelle et se transforme le monde matériel et spatial.  
Il s’agit d’un processus de collection et de transmutation d’éléments trouvés dans les 
divers milieux et environnements qu’il fréquente ou visite, et appelés à subir un ensemble 
de manipulations et de transformations. Il y a alors déplacement, dépassement des formes 
ou des fonctions d’origine. Le réel s’affirme ainsi autrement : il nous positionne en relation 
avec une expérience de l’enchantement.
PROJET  L’artiste souhaite réaliser une installation autour de l’idée de « lieu », en 
référence à l’environnement sociogéographique particulier de Charlevoix : dégager  
des trames et des traces, des motifs et des structures. L’installation s’articule  
en une topographie/cartographie organique, dynamique et évolutive : le plat et 
l’escarpé, l’ouverture et le repli individuel et collectif. L’œuvre consistera en un 
ensemble bi- et tridimensionnel réunissant des sculptures ou objets fabriqués  
à partir de matières ou d’éléments utilisés ou rejetés dans la vie courante et 
quotidienne (éléments mis au recyclage, rebuts). Ces matériaux seront assemblés 
de façon à réaliser des pièces sur le thème des objets familiers et domestiques. 
L’objet prendra ici une dimension métaphorique, emblématique ou symbolique, 
le familier côtoyant l’improbable et le banal, le spectaculaire. 

— georgesaudet.jimdo.com

BIO  Georges Audet holds a bachelor’s degree in 
architecture from Université Laval (1982). He has created 
a monumental mosaic for a primary school (2012)  
under the program to include artworks in architectural 
projects. His work has been exhibited at various venues 
in Quebec and in Europe, and he has taken up several 
artist residencies, particularly in Basel, Espoo/Helsinki 
and Rome.
APPROACH  Georges Audet explores and depicts the 
world of tales, legends and archetypes, as well as that 
of imaginary, uncertain and paradoxical architecture and 
topography. His artworks reveal and express a play of 
constructing and deconstructing forms and materials. 
His work is like a ritual, a trajectory at the end of which the 
material and spatial world is renewed and transformed. 
His process is one of the collection and transmutation 
of elements found in various milieux and environments 
he frequents or visits, elements which are called upon to 
undergo a number of manipulations and transformations. 
The result is a displacement, a surpassing, of their original 

forms or functions. In this way reality asserts  
itself differently: it connects us with an experience  
of enchantment.
PROJECT  Georges Audet wishes to create an installation 
around the idea of the “site” with respect to the particular 
socio-geographical environment of the Charlevoix region: 
one that brings out threads and traces, motifs and 
structures. The installation will be based on an organic, 
dynamic and evolving topography/cartography: the flat 
and the craggy, individual and collective openness and 
turning inwardness. The work will consist of a two- and 
three-dimensional ensemble bringing together sculptures 
or objects made out of materials or elements used or cast 
out in ordinary, everyday life (things put out for recycling, 
trash). These materials will be assembled so as to create 
pieces on the theme of familiar and domestic objects. 
Here the object will take on a metaphorical, emblematic 
or symbolic dimension in which the familiar exists 
alongside the improbable and the everyday alongside 
the spectacular.

6

Photo : Myriam Thibeault Photo : Marc Raymond 
Boudreau
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CATHERINE BÉCHARD + SABIN HUDON
— Née à Sept-Îles (Québec) / Né à Saint-Jérôme (Québec). 
Vivent et travaillent à Montréal.

BIO  Au cours des dernières années, les œuvres de Béchard-Hudon ont été 
vues à la Biennale nationale de sculpture contemporaine à Trois-Rivières, 
dans le cadre de la Biennale internationale d’art numérique, à Brooklyn dans 
le cadre de l’événement Québec Digital Art in NYC, à la triennale Device Art  
à Zagreb et au Musée national de Chine. 

DÉMARCHE  Catherine Béchard et Sabin Hudon forment un duo d’artistes depuis 1999. Ils 
s’intéressent aux potentiels acoustiques d’objets divers, aux sonorités issues d’activités 
de la vie ordinaire ou d’environnements naturels. Le duo élabore des dispositifs performatifs 
à partir de matériaux et d’objets choisis qui génèrent des situations sonores vivantes, créant 
des espaces propices à l’écoute dans un souci de dialogue avec le visuel. Le silence occupe 
également une place prépondérante dans leur travail. Le son et le silence sont les deux 
pôles d’un même corps, inséparables l’un de l’autre et en constante résonance. Le silence 
est l’intervalle qui (ré)active notre attention au monde qui nous entoure. Ausculter les 
espaces s’inscrit dans leurs recherches qui s’attarde aux écarts, aux entre-espaces,  
aux variations subtiles du temps et à l’imperceptible.
PROJET  Avec Ausculter les espaces, les artistes s’intéressent à la résonance acoustique 
de différentes architectures. À l’aide de microcontacts et de géophones, le duo enregistre 
les vibrations induites par les activités humaines ou par les éléments de la nature. Les lieux 
détiennent des empreintes acoustiques spécifiques inhérentes à leurs surfaces, à leurs 
matérialités. Une sculpture sera aussi réalisée ; nous y entendrons un micro-monde 
acoustique composé de bruits délicats, de bourdonnements et de tonalités variées. 

Béchard et Hudon désirent partager une expérience d’écoute de ce 
qui constitue les spécificités de Baie-Saint-Paul et de ses environs. 
L’acoustique représente un aspect important de notre relation 
au monde et elle comporte une multitude de phénomènes 
imperceptibles à l’oreille qui se jouent à notre insu en permanence.

— bechardhudon.com 

BIO  Over the past few years, work by Béchard-Hudon 
has been exhibited at the Biennale nationale de sculpture 
contemporaine in Trois-Rivières, the International Digital 
Art Biennial, the Quebec Digital Art in NYC event in 
Brooklyn, the Device Art triennial in Zagreb and the 
National Museum of China.
APPROACH  Catherine Béchard and Sabin Hudon have 
worked together since 1999. They explore the acoustic 
potential of diverse objects and the sounds arising from 
ordinary activities and natural environments. The duo 
develops perfomative pieces out of selected materials 
and objects which generate living aural situations, 
creating spaces conducive to listening with an ear to 
dialogue with the visual. Silence also plays a leading 
role in their work. Sound and silence are the two poles 
of a single body, inseparable from and constantly in 
tune with one another. Silence is the interval which  
(re-)activates our attention to the world around us. 

Ausculter les espaces continues their explorations of 
gaps, in-between spaces, subtle temporal variations 
and the imperceptible. 
PROJECT  With Ausculter les espaces, the artists explore 
the acoustic resonance of different architectures. Using 
micro-contacts and geophones, the duo records the 
vibrations caused by human activity or by the natural 
elements. Places hold specific acoustic impressions 
inherent to their surface and their materiality. A sculpture 
will also be created; in it we will hear an acoustic 
micro-world made up of fine noises, humming sounds 
and a variety of tones. Béchard and Hudon wish to share 
a listening experience of what makes Baie-Saint-Paul 
and its surroundings distinct. The acoustic realm is an 
important element of our relations with the world and 
carries with it a multitude of phenomena imperceptible 
to our ears which are constantly playing out unbeknownst 
to us.

La singularité du banal, 2018, installation sonore,  
techniques mixtes / mixed media. Photo Béchard-Hudon

Distraction, 2014, huile sur toile de lin /  
oil on linen. Photo : Louis Lussier

SYLVIE BOUCHARD
— Née à Montréal (Québec). Vit et travaille à Montréal (Québec).

BIO  Le travail de Sylvie Bouchard a fait l’objet d’expositions individuelles, notamment au 
Musée régional de Rimouski, à la Southern Alberta Art Gallery de Lethbridge et au Musée 
d’art contemporain de Montréal. Elle a participé à de nombreuses expositions collectives 
au Québec ainsi qu’au Musée des beaux-arts de l’Ontario, au Centre culturel canadien de 
Paris, à la Contemporary Art Gallery de Vancouver, au Musée des Augustins de Toulouse 
en France et au Musée des Beaux-Arts de Mons en Belgique. 
DÉMARCHE  Sylvie Bouchard a amorcé sa pratique dans les années 1980 avec la création 
d’installations picturales in situ. Ces installations lui ont permis de développer un intérêt 
pour la scénographie prenant en compte l’échelle humaine et instaurant une certaine 
proximité avec le spectateur. La démarche de l’artiste est liée au rôle que ses projets peuvent 
jouer dans la création d’un espace discursif autour de la fiction, de l’histoire, de l’architecture, 
du théâtre et de la mémoire des lieux et des changements climatiques actuels. Pour 
Sylvie Bouchard, les bouleversements climatiques actuels font résonner de façon plus 
éloquente la mémoire des lieux en lien avec l’industrialisation et l’environnement. 
PROJET  Rassembler le regard comporte trois partitions murales fixées de façon à créer  
un angle de vision suggérant un point de vue imaginaire. Le projet jouera sur la perception 
d’espaces inspirés de vues et d’éléments rattachés à la région de Charlevoix, lesquels 
feront partie d’une représentation plus théâtrale et fictive. Le projet inclut des éléments 
iconographiques du paysage et des formes plus abstraites (objets incongrus, statuettes, 
formes géométriques…). Ceux-ci, tels des gardiens, semblent indiquer où regarder dans 
l’œuvre. L’atelier se présentera au visiteur comme un laboratoire de travail lui permettant 
de voir les étapes de préparation et de production du projet. 
Rassembler le regard traduit une volonté de voir et revoir le 
statut de l’image en relation avec une mémoire culturelle 
ouverte sur de nouveaux paradigmes.

— sylviebouchard.net

BIO  Sylvie Bouchard’s work has been the subject of  
solo exhibitions at venues such as the Musée régional 
de Rimouski, the Southern Alberta Art Gallery in Lethbridge 
and the Musée d’art contemporain de Montréal. It has also 
been featured in several group exhibitions in Quebec 
and at the Art Gallery of Ontario, the Canadian Cultural 
Centre in Paris, the Contemporary Art Gallery in Vancouver, 
the Musée des Augustins in Toulouse, France and the 
Musée des Beaux-Arts in Mons, Belgium. 
APPROACH  Sylvie Bouchard began creating of in situ 
painting installations in the 1980s. These installations  
led to an interest in scenography, taking into account 
human scale and establishing proximity with the viewer. 
Her artistic practice is tied up with the role her work  
can play in the discursive space around fiction, history, 
architecture, theatre, the memory of sites and 
present-day climate change. For Bouchard, today’s 
climate upheaval makes our memory of sites associated 
with industrialisation and the environment resonate 
more eloquently. 

PROJECT  Rassembler le regard is made up of three 
partitions set up in such a way as to create a viewing 
angle suggestive of an imaginary point of view. The project 
will play on the perception of spaces inspired by things 
found in the Charlevoix region which will become part of 
a more theatrical and fictive representation. The project 
includes iconographic elements of the landscape and 
more abstract forms (incongruous objects, statuettes, 
geometric forms and others). Like museum attendants, 
these elements appear to indicate where to look in the 
work. For visitors, the studio will take on the appearance 
of a working laboratory, enabling them to see the stages 
of preparing and producing the project. Rassembler  
le regard conveys a will to see and to reconsider the 
status of the image in relation to a cultural memory 
open to new paradigms. 

Photo : Louis LussierPhoto : Courtoisie des artistes
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ANN KARINE BOURDEAU LEDUC

BIO  Ann Karine Bourdeau Leduc holds a bachelor’s 
degree in visual and media art from UQAM (2016).  
The winner of the Albert Dumouchel award from young 
artists in 2015, she has carried out artistic residencies at 
the Bòlit Centre d’Art Contemporani in Girona, Catalonia, 
at Sagamie in Alma, Quebec, and at Imago in Moncton, 
New Brunswick. Her first solo exhibition, Structures 
temporaires: Unfinished wall work, was held at 
Engramme in Quebec City in April 2018.
APPROACH  Ann Karine Bourdeau Leduc’s installations 
depict architectural spaces and elements which draw 
from postmodernism through the juxtaposition and 
collage of architectural references. She takes up this 
artistic exploration through a blend of old and modern 
references within the same work. Employing materials 
and techniques derived from the fields of construction and 
renovation, her composite and incongruous assemblages 
create an interleaving of indoor and outdoor facings. 
These constructions depict incomplete architectural 
spaces, made up of manufactured materials such as 

wood and drywall and textures printed on paper. She 
frustrates building codes through the precariousness  
of the framework and the incongruous nature of her 
architectural compositions.
PROJECT  Ann Karine Bourdeau Leduc wishes to develop 
the project Il faut bâtir avec les roches que l’on a in  
the form of a laboratory. Her in situ installation brings 
together drawings and constructions of architectural 
elements made out of drywall. She wishes to draw on 
clapboard facings, rooftops with garrets, decorative 
window frames, decorative brickwork around windows 
and other elements to carry out her project. This 
ephemeral construction will be guided by the site. 
Through its drawings, the viewer will discover an 
incongruous quality by means of the juxtaposition of 
architectural references and of multiple vanishing points, 
a near absence of perspective and inconsistent scales. 
Nothing will be functional in the proper architectural 
sense; rather, the artist will propose an archetypal 
vision of architecture.

— Née à Pointe-Claire (Québec). Vit et travaille à Montréal (Québec).

BIO  Ann Karine Bourdeau Leduc détient un baccalauréat en arts visuels et médiatiques 
de l’UQAM (2016). Lauréate du prix Albert-Dumouchel pour la relève artistique en 2015, 
elle a effectué des résidences de création au Bolìt Centre d’Art Contemporani de Girona 
(Catalogne), à Sagamie (Alma, Québec) et à Imago (Moncton, Nouveau-Brunswick).  
Elle a présenté sa première exposition individuelle, Structures temporaires : Unfinished 
wall work, à Engramme (Québec) en avril 2018.
DÉMARCHE  Les installations d’Ann Karine Bourdeau Leduc représentent des espaces et 
des éléments architecturaux qui s’inspirent du postmodernisme par la juxtaposition et le 
collage de références architecturales. Elle aborde cet angle de recherche par le mélange 
de références anciennes et modernes au sein d’une même œuvre. Convoquant des matériaux 
et des techniques issus des domaines de la construction et de la rénovation, ses assemblages 
composites et incongrus proposent un entremêlement de revêtements intérieurs et 
extérieurs. Ces constructions représentent des espaces architecturaux incomplets, 
composés de matériaux manufacturés, tels que le bois et le gypse, et de textures 
imprimées sur papier. L’artiste déjoue les codes du bâtiment par la précarité des 
charpentes et le caractère incongru de ses compositions architecturales.
PROJET   C’est sous la forme d’un laboratoire que l’artiste souhaite développer le projet  

Il faut bâtir avec les roches que l’on a. Son installation in situ regroupe des dessins 
et des constructions d’éléments architecturaux réalisés en gypse. Elle souhaite 
s’inspirer des revêtements de bardeaux, des toits mansardés, des chambranles, 
des jeux de briques qui entourent les fenêtres, entre autres, pour réaliser son 
projet. Celui-ci se veut une construction éphémère qui se laisse guider par le lieu. 
À travers ses dessins, on découvre un aspect incongru par la juxtaposition de 
références architecturales, par les points de fuite multiples, une quasi-absence de 
perspective et des échelles incohérentes. Rien n’est alors fonctionnel au sens propre 
de l’architecture, l’artiste proposant plutôt une vision archétypale de l’architecture.

— annkarinebl.com

Pièces composantes, 2016, techniques mixtes / mixed media.
Photo : Courtoisie de l’artiste

The Small Outdoors (vue d’ensemble / overview), 2018, 
Acrylique sur bois / Acrylic on wood. Photo : Mike Carroll

RICHARD CLOUTIER
— Né à Québec (Québec). Vit et travaille à Saint-Tite-des-Caps et à Québec (Québec).

BIO  Richard Cloutier est titulaire d’un baccalauréat en architecture, d’un baccalauréat en 
arts plastiques ainsi que d’une maîtrise en arts visuels (2006) de l’Université Laval. Il a été l’un 
des partenaires fondateurs des Ateliers du Trois Cinquième. Ses œuvres ont été présentées 
au Canada et aux États-Unis. Loto-Québec a ajouté à sa collection quatre tableaux de l’artiste. 
DÉMARCHE   Depuis une vingtaine d’années, Richard Cloutier se consacre à une recherche 
picturale qui revisite l’abstraction géométrique à travers le prisme de sa pratique d’architecte. 
Sur une architecture première, de multiples couches successives se superposent construisant 
la surface, telle une matière vibrante. Ce travail de superposition contredit ou souligne, 
renforce ou nie, avale ou réactive ce qui est sous-jacent dans un jeu d’interventions 
improvisées. Entre ce qui se construit et ce qui survient, entre l’intention et l’accident, 
s’offre à l’artiste la possibilité de confronter des opposés, d’introduire une dualité,  
voire une dialectique. Pour Richard Cloutier, le monde se lit en plans et en coupes,  
en axonométrie et en perspectives. Nos constructions sont génératrices de mémoire  
et nous transportons en nous nos espaces habités. 
PROJET   Le projet se compose de tableaux grand format assemblés sous forme d’installation, 
à mi-chemin entre peinture et architecture habitée. Les œuvres suggèreront des atmosphères 
chromatiques, des lignes de force structurales, des motifs récurrents, des patines riches des 
nombreuses couches d’intervention sur la surface grâce à des techniques de construction 
telles que sablage, grattage, vernissage, clouage. Traitées à la fois comme  
des abstractions picturales et des fragments architecturaux, elles seront 
inspirées par les bâtiments associés au labeur quotidien et à l’agriculture 
de Baie-Saint-Paul. Dans une optique de confrontation critique entre les 
directives théoriques de conservation et la réalité affective vécue par  
les propriétaires de ces immeubles, l’artiste désire colliger leur histoire 
familiale, les plaisirs et les contraintes associées à l’occupation et à 
l’entretien de ce patrimoine bâti. 

— richardcloutier.com 

BIO  Richard Cloutier holds bachelor’s degrees in 
architecture and visual arts and a master’s degree in 
visual arts (2006) from Université Laval. He was one of 
the founding partners of Les Ateliers du Trois Cinquième. 
His work has been exhibited in Canada and the United 
States. Four of his paintings have been acquired by 
Loto-Québec for its collection.
APPROACH  For the past twenty years, Richard Cloutier 
has devoted himself to exploring painting by revisiting 
geometric abstraction through the prism of his work as 
an architect. Several successive layers are placed on a 
primary structure to construct the surface, like a vibrating 
material. In a play of improvised interventions, this work 
of superimposition contradicts or underscores, reinforces 
or negates, swallows up or reactivates what lies beneath it. 
Between what is built and what arises, between intention 
and accident, the artist has the opportunity to bring 
opposites face to face and to introduce duality, even  
a dialectic. For Cloutier, the world is read in planes and 

cross sections, in axonometry and perspectives.  
Our constructions generate memory and we all carry 
within us the spaces we inhabit.
PROJECT  The project consists of large-format paintings 
assembled in the form of an installation, part way between 
painting and inhabited architecture. The works will suggest 
chromatic atmospheres, structural main elements, 
recurring motifs and many-layered surface patinas 
created through construction techniques such as 
sanding, scraping, varnishing and nailing. Treated as 
both pictorial abstractions and architectural fragments, 
the works will be inspired by buildings associated with the 
everyday labour and the agriculture of Baie-Saint-Paul. 
From the perspective of a critical confrontation between 
theoretical preservation directives and the affective 
reality of the owners of these buildings, the artist wishes 
to bring together their family history, the pleasures and 
constraints associated with the occupation, and the 
maintenance of this built heritage. 

Photo : Aurélie Vial Photo : Courtoisie de l’artiste
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GILLIAN DYKEMAN
— Née à Saint-Jean (Nouveau-Brunswick). Vit et travaille à Fredericton (Nouveau-Brunswick).

BIO  La pratique de Gillian Dykeman fait appel à divers médiums et disciplines comme  
la performance, la sculpture, la vidéo, le son, l’installation et la critique d’art. Elle détient 
une maîtrise en culture visuelle de l’Université de Toronto et un baccalauréat en beaux-arts 
du NSCAD. Dykeman enseigne au New Brunswick College of Craft and Design, dans les 
programmes Foundation Visual Arts et Advanced Studio Practice. 
DÉMARCHE  La démarche de Gillian Dykeman résulte d’un lien personnel avec le geste de 
couper du bois, d’une fascination pour les forêts sombres, de sa politique féministe et d’un 
intérêt pour la critique des technologies d’extraction tout en proposant des alternatives 
écologiquement sensées. La manière dont les technologies d’extraction sont en train de 
transformer notre planète la préoccupe énormément. Le sol est un témoin et une surface 
sensible, l’hôte de couches d’amour, de souffrance et d’élans idéologiques. La pratique 
de petites opérations de terre boisée a piqué sa curiosité comme proposition de nature 
différente favorisant le partage des ressources. Ces opérateurs travaillent à partir de principes 
de renouvellement et de récolte durable, créent un produit forestier de grande qualité 
(qui servira probablement à fabriquer des meubles) et encouragent la biodiversité. 
Pouvons-nous nous connecter avec ce processus et cette connexion approfondira-t-elle 
notre relation avec la forêt ? 
PROJET  L’artiste propose la création d’une œuvre, composée d’une installation à grande 
échelle et d’une performance de longue durée, intitulée Appetite. Elle renvoie à la tradition 
du land art et des earthworks, mais est éphémère et reliée aux cycles de survie humaine. 
La sculpture prendra la forme d’une spirale, imitant en particulier la forme de la Spiral Jetty. 
Cette œuvre est à la fois un hommage et une critique des earthworks à échelle industrielle 
qui ont traité de grandes zones de terre colonisée comme une tabula rasa. Sa spirale 
alternative se dissoudra plutôt sous forme de bois à brûler. Elle tente de favoriser un 

dialogue sur les industries d’extraction et sur la tension entre 
chercher à devenir les intendants de la Terre et d’une écologie  
de partage, tout en répondant au besoin de se nourrir, de rester 
au chaud et de survivre.

— gilliandykeman.com

BIO  Gillian Dykeman’s work spans mediums and 
disciplines such as performance, sculpture, video, sound, 
installation, and art criticism. She has a Masters in Visual 
Culture from the University of Toronto, and a Bachelor  
of Fine Arts from NSCAD. Dykeman is an instructor in 
Foundation Visual Arts and Advanced Studio Practice  
at the New Brunswick College of Craft and Design. 
APPROACH  Gillian Dykeman’s art has grown out of  
a personal connection to the act of chopping wood, a 
fascination with dark forests, her feminist politics, and 
an interest in both critiquing extraction technologies 
while positing ecologically sound alternatives. She is 
deeply concerned about the way extraction technologies 
are shaping our planet. The land is a witness and a 
sensitive surface, hosting strata of love, suffering, and 
ideological impulses. The practice of small woodlot 
operations has piqued her interest as an alternative 
proposition for resource sharing. These operators work 
through principles of renewal and sustainable harvest, 

create a high-quality wood product (more likely to  
be used in the making of furniture), and encourage 
biodiversity. Could we connect with this process and 
would it deepen our relationship to the forest? 
PROJECT  The artist is proposing to create a large-scale 
installation and durational performance work entitled 
Appetite. It engages the tradition of land art/earthworks 
but is instead ephemeral and tied to human survival 
cycles. This sculpture will take the form of a spiral,  
in particular emulating the shape of the Spiral Jetty. 
This work is at once a homage and critique directed at 
industrial-scale earthworks which treated vast areas of 
colonized land as tabula rasa. Her alternative spiral will 
instead dissolve as firewood. It endeavours to facilitate 
a dialogue around extraction industries and the tension 
between seeking to become stewards of the Earth and 
our shared ecology while also needing to eat, stay 
warm, and survive.

Dispatches from the Feminist Utopian Future, 
2016, photogramme video / video still.  
Photo : Courtoisie de l’artiste

HUA J IN
— Née en Chine. Vit et travaille à Montréal (Québec).

BIO  Hua Jin détient une maîtrise de l’Université Concordia et un baccalauréat en beaux-arts 
de l’Emily Carr University of Art & Design. Elle a présenté son travail dans des expositions 
au Canada, aux États-Unis, en Chine, au Mexique et aux Pays-Bas. Ses œuvres font partie 
de collections muséales à Montréal et à Shanghai. Elle a reçu le premier Prix de la diversité 
culturelle en arts visuels du Conseil des arts de Montréal.
DÉMARCHE  D’abord formée comme artiste avec une concentration en photographie, Hua Jin 
s’intéresse à la nature et au paysage comme sujets. En tant qu’artiste sino-canadienne, 
sa manière de penser est intrinsèquement enracinée dans la culture orientale. Comme les 
taoïstes qui se consacrent à la contemplation de la nature pour atteindre la sagesse et une 
perspective philosophique, le processus et l’objectif de sa pratique artistique sont d’en arriver 
au même état de contemplation. Les plus récents projets de l’artiste contemple la qualité 
évanescente de l’existence. Des points de vue de la culture, de l’histoire, de la géographie, 
de l’anthropologie et de la philosophie, ses pratiques artistiques visent à étudier la nature, 
à observer et à documenter le changement, à marquer le passage du temps, à contempler 
le cycle de la vie et de la mort et, ultimement, d’arriver à la sagesse de la compréhension.
PROJET  Une installation tridimensionnelle, interactive et ludique se composera de 
perles, ce matériau issu de la culture des Premières Nations. En organisant des perles de 
différentes couleurs, l’artiste souhaite illustrer, sur des rideaux perlés, des images des 
paysages locaux de Baie-Saint-Paul. Quand les gens ouvrent le rideau, le mouvement 
brouille les images fixes de la nature. Peu importe le nombre de fois que le passant brouille 
l’ordre de l’image, l’image de la nature finira par se calmer et retournera à son origine.  
a dynamique consistant à former et à déformer les images naturelles sous-entend  
les changements et les échanges constants entre le yin et le yang. Ce projet aborde la 
question de l’invention d’un nouveau modèle pour réunir l’art, l’architecture, le paysage 
et l’environnement. Son esthétique sera 
transparente, légère, poétique et rythmique.

— huajinart.com

BIO  Hua Jin received her MFA at Concordia University 
and her BFA at Emily Carr University of Art & Design.  
She has exhibited in Canada, USA, China, Mexico and 
the Netherlands. Her works are collected by museums 
in Montreal and Shanghai. She received the first Cultural 
Diversity Award in Visual Arts from The Conseil des arts 
de Montréal.
APPROACH  Originally trained as an artist with a focus on 
photography, Hua Jin is interested in the subject of Nature 
and Landscape. As a Chinese-Canadian artist, her way 
of thinking is inherently rooted in Eastern culture. Like 
the Taoists, who are dedicated to contemplating nature 
to gain wisdom and philosophical insights, the process 
and the purpose of her artistic practice is to achieve the 
same state of contemplation. The artist’s recent projects 
contemplate the evanescent quality of existence.  
From the perspectives of culture, history, geography, 
anthropology, and philosophy, her artistic practices aim 
to study Nature, to observe and document change, to 

trace the passing of time, to contemplate the cycle of 
life and death and ultimately to achieve the wisdom  
of understanding.
PROJECT  A three-dimensional, interactive and playful 
installation work will be made of beads, the material 
from First Nations culture. By arranging the beads with 
different colours, the artist wishes to picture the images 
of local landscapes of Baie-Saint-Paul on beaded curtains. 
When people open the curtain, the movement disturbs 
the still images of nature. No matter how many times 
the passer disturbs the order of the image, the image of 
Nature will eventually calm down and returns to its origin. 
The dynamics of shaping and un-shaping the natural 
images suggests the constant changes and exchanges 
between yin and yang. This project addresses the question 
of inventing a new model for bringing together art, 
architecture, landscape and environment. Its aesthetic 
will be transparent, light, poetic and rhythmic.

The Trees Want to Remain Quiet, But The 
Wind Won’t Stop, 2017, installation vidéo 
à 8 canaux / 8-channel video installation. 
Photo : Courtoisie de l’artiste

Photo :Jesse Boles Photo : Jin Kim
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DENIS LANTE IGNE
— Né à Tracadie (Nouveau-Brunswick). Vit et travaille à Caraquet (Nouveau-Brunswick).

BIO  Denis Lanteigne entre au Collège de Bathurst en 1973 où il poursuit des cours d’arts 
graphiques, de sculpture et de photographie. Après quelques années à Caraquet dans  
le domaine de la publicité, il s’installe à Montréal en 1982. En 2003, il ouvre un atelier à 
Caraquet et travaille à divers projets sculpturaux et photographiques. Il réalise des 
installations extérieures depuis 2011. 
DÉMARCHE  Depuis 2011, Denis Lanteigne construit à Caraquet des installations extérieures 
éphémères dans un champ qui lui appartient et qui longe la rue principale. Certaines des 
installations présentent une facture et une thématique portant sur l’architecture. Pour 
ses deux dernières œuvres, l’artiste utilise principalement du bois qu’il enduit de chaux 
comme peinture. Les anciens appliquaient de la chaux sur les bâtiments de ferme ou les 
entrepôts de pêcherie en raison de ses propriétés absorbantes. La chaux offre une surface 
veloutée calcaire et une blancheur qui fait partie de la mémoire visuelle le long des villages 
côtiers. Pour l’artiste, une œuvre architecturale est réussie lorsqu’elle se démarque par 
son originalité et son audace, dans la mesure où elle s’intègre harmonieusement au 
paysage qui l’accueille. 
PROJET  L’artiste propose un projet architectural intitulé La maison de Molinari. Il construira 
une structure triangulaire simple avec une toiture fixée à une plateforme, montée sur 
quatre piliers. Ses proportions respecteront le nombre d’or, largement utilisé en architecture 
ancienne. L’ensemble sera construit avec des planches rugueuses non planées, trouvées 
dans les moulins locaux, chaque planche étant enduite de chaux teintée de différentes 
couleurs vives en recto-verso. L’édifice deviendra la représentation symbolique d’une 
demeure ou d’un bâtiment utilitaire. Mais il sera aussi un tableau tridimensionnel, inspiré 

des œuvres de Molinari, peintre remarquable pour ses œuvres 
abstraites et simples, mais fort complexes et puissantes par 
l’effet produit par l’interaction des bandes chromatiques. 

— denislanteigne.com

BIO  Denis Lanteigne entered the Collège de Bathurst  
in 1973, where he studied graphic art, sculpture and 
photography. After working in advertising for a few years 
in Caraquet, he settled in Montreal in 1982. In 2003,  
he opened a studio in Caraquet, where he works on  
a variety of sculptural and photographic projects.  
He has been making outdoor installations since 2011.
APPROACH  Denis Lanteigne has been making 
ephemeral outdoor installations since 2011 in a field he 
owns on the main street of Caraquet. Thematically and 
in their manner of fabrication, some of his installations 
concern architecture. For his two most recent works, 
Lanteigne has used primarily wood, which he limes like 
paint. In the olden days people would limewash their farm 
buildings or fish storeroom because of its absorbent 
properties. Lime creates a velvety, chalky surface whose 
whiteness is a part of the visual memory of coastal 
villages. For Lanteigne, an architectural work is 

successful when it stands out for its originality and 
boldness, as long as it is in harmony with the landscape 
in which it is set.
PROJECT  Denis Lanteigne will create an architectural 
project entitled La maison de Molinari. He will build  
a simple triangular structure with a roof attached to  
a platform, mounted on four columns. Its proportions 
will respect the golden ratio, widely used in bygone 
architecture. The work will be built with rough, unplaned 
boards, found in local watermills. Each plank will be 
limewashed in different bright colours on each side.  
The building will become the symbolic representation  
of a home or practical building. But it will also be a 
three-dimensional painting inspired by the work of 
Molinari, whose remarkable abstract paintings were simple 
yet highly complex and powerful by virtue of the effect 
produced by the interaction of their coloured bands. 

Monter aux cieux, 2017-2018, techniques mixtes / 
mixed media. Photo : Courtoisie de l’artiste

How to Get More Likes in God’s Own Country, 2017, 
techniques mixtes, dessin mural in situ, Galleri Gotland, Suède / 
mixed media, site-specific wall drawing, Galleri Gotland, Sweden. 
Photo : Courtoise de l’artiste

SEBASTIAN MÜGGE

BIO  Sebastian Mügge received his MFA from Umeå 
Academy of Fine Arts. His drawing and installation projects 
often result in site-specific pieces and have been exhibited 
at Kalmar Konstmuseum (Sweden), The Koppel Project 
(United Kingdom), Kuntsi Museum of Modern Art (Finland), 
126 Gallery (Ireland), das esszimmer (Germany), Villa de 
Bank (Netherlands) and Survival Kit (Latvia).
APPROACH  To explore complex societal issues with the 
help of sensual, voluminous and multifaceted pieces 
has been Sebastian Mügge’s main focus for the last 
years. His goal is to combine theoretical concerns with 
an exploration of the distinct possibilities of architecture 
and landscape. An outspoken social perspective with  
an examination of issues such as unleashed urbanism, 
gentrification and survival of rural spaces are present. 
In times of segregation that divide cities in poor 
neighbourhoods and wealthy gated communities, there 
is certainly a tremendous need of radical solutions for  
a more sustainable lifestyle. What can one learn from 

the mistakes of the past, how can one prevent horrific 
excesses in the future and what kind of role can art play 
in the discussion?
PROJECT  Turning the studio into an experimental 
laboratory and construction site, the intense process  
of consistent life-drawing sessions will result into an 
expanding, multifaceted drawing piece in various 
techniques that grows like an unstoppable virus which will 
conquer the entire space including the floor. Eventually 
a thought-provoking and complex metropolis on paper 
will arise. The artist aims to create a spatial site that  
will allow the audience to dive into the work as in an 
alternative universe. Mügge also wishes to explore both 
similarities and differences between Quebec and Sweden 
that share a comparable climate, landscape, mentality 
and cultural references. Universal issues like urbanization 
and the survival of rural spaces will be investigated and 
great contrasts will be explored in a humorous and 
playful manner.

— Né à Bonn (Allemagne). Vit et travaille à Umeå (Suède).

BIO  Sebastian Mügge détient une maîtrise en beaux-arts de l’Académie des beaux-arts 
d’Umeå. Ses projets en dessin et en installation prennent souvent la forme d’œuvres  
in situ et ont fait l’objet d’expositions au Kalmar Konstmuseum (Suède), au Koppel Project 
(Royaume-Uni), au Kuntsi Museum of Modern Art (Finlande), à la 126 Gallery (Irlande), à 
das esszimmer (Allemagne), à la Villa de Bank (Pays-Bas) et à Survival Kit (Lettonie).
DÉMARCHE  Au cours des dernières années, Sebastian Mügge s’est principalement 
intéressé à l’exploration d’enjeux sociétaux complexes en réalisant des œuvres sensuelles, 
volumineuses et à multiples facettes. Son objectif est d’allier des préoccupations théoriques 
et l’étude des possibilités distinctes de l’architecture et du paysage. Son travail est marqué 
par un ancrage social affirmé et par un examen de questions comme l’urbanisme débridé, 
l’embourgeoisement et la survie des espaces ruraux. À une époque où la ségrégation divise 
les villes en quartiers pauvres et en riches communautés clôturées, il existe certainement 
un grand besoin de solutions radicales afin d’atteindre un mode de vie plus durable. Que 
peut-on apprendre des erreurs du passé, comment prévenir d’horribles abus à l’avenir et 
quelle sorte de rôle l’art peut-il jouer dans cette discussion ?
PROJET   Transformant l’atelier en un laboratoire expérimental et un chantier de construction, 
le processus intense et continu de séances de dessin sur le vif résultera en une œuvre 
dessinée à multiples facettes, utilisant diverses techniques, qui prendra de l’expansion 
comme un virus conquérant tout l’espace, y compris le sol. Finalement, il en émergera 
une métropole sur papier stimulante et complexe. L’artiste vise à créer un site spatial  
qui permettra au public de plonger dans l’œuvre comme dans un univers parallèle.  
Mügge souhaite également explorer les similitudes aussi bien que les différences entre  
le Québec et la Suède puisqu’ils ont un climat, un paysage, une 
mentalité et des références culturelles semblables. Des enjeux 
universels comme l’urbanisation et la survie des espaces ruraux 
seront investigués et les grands contrastes seront explorés de 
manière humoristique et ludique. 

— sebastianmuegge.com 

Photo : Monelle Doiron Photo : Courtoisie de l’artiste
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ERICA STOLLER
— Née à New York (États-Unis). Vit et travaille à Rye, New York (États-Unis).

BIO  Au fil du temps, les tableaux bidimensionnels d’Erica Stoller ont été courbés, pliés et 
carrément sortis du mur. Ses œuvres récentes renvoient aux câbles de réseau suspendus 
de l’omniprésent réseau de communication. Des éléments industriels sont réutilisés pour 
devenir des œuvres colorées en suspension, à l’intérieur ou à l’extérieur.
DÉMARCHE  Erica Stoller porte une attention particulière aux fils et aux câbles des poteaux 
téléphoniques aussi bien qu’électriques, nos omniprésents compagnons de route.  
Son nouveau travail en sculpture reflète ces éléments de base dans des configurations 
qui comprennent boucles, nœuds, entortillements, mélanges et détours indiquant des 
réparations. Depuis plusieurs années, elle construit des sculptures à partir de matériaux 
industriels réutilisés. Ceux-ci comprennent : tuyau, isolant mousse pour tuyau, corde, tuyau 
en mousse et caoutchouc, chaînette en métal ou pour châssis de fenêtre, fil métallique 
et autres simples raccords de quincaillerie. Des éléments colorés et durables sont utilisés 
de manière simple et directe. Rien n’est caché. Les éléments choisis sont assemblés de 
façon informelle, spontanée. Dans plusieurs cas, les œuvres sculpturales suspendues 
ont été déplacées du mur pour entrer dans l’espace tridimensionnel où elles vont d’un 
mur à l’autre.
PROJET  Son œuvre traite de la rencontre de l’art et du cadre bâti avec des renvois aux fils 
métalliques et aux câbles de communication. Courant de poteau en poteau, les câbles sont 
essentiels pour la transmission de l’énergie et de l’information. Ils jouent un rôle vital et 
sont bien en vue, mais ils demeurent une partie presque invisible du paysage. Même si 
l’œuvre se compose de matériaux industriels et d’éléments impersonnels, la sélection et 
l’assemblage portent la marque de prises de décision et d’un travail manuel. On pourrait 
comparer cela à une approche calligraphique ou cartographique : progressive, graduelle, faite 

à la main, mais industrielle et fonctionnelle, avec des éléments 
individuels qui créent l’ensemble. L’œuvre signale aussi à quel 
point il est étrange que ces structures agressives soient si 
rarement remarquées… jusqu’à une interruption de service.

— ericastoller.com

BIO  Over time Erica Stoller’s two-dimensional paintings 
were bent, folded and moved right off the wall. Her recent 
work refers to the suspended d cables of the ever-present 
communication network. Industrial elements are 
repurposed into colourful hanging pieces, installed with 
consideration of the surroundings, indoors or out. 
APPROACH  Erica Stoller has been paying close 
attention to the wires and cables from telephone pole to 
electrical pole, our ever-present roadside companions. 
Her new sculpture reflects these basic elements in 
configurations that include loops, knots, tangles, the 
confusions and bypasses that indicate repairs. For a 
number of years, she has built sculptures of repurposed 
industrial materials. These include plastic plumbing pipes, 
foam pipe insulation, cord, foam and rubber tubing, 
metal bead chain or window sash chain, wire cable, and 
other simple hardware connectors. Durable, colourful 
elements are used in simple, forthright manner. Nothing 
is hidden. The selected elements are assembled in an 

informal, unplanned manner. In many cases, the 
suspended sculptural pieces have moved off the wall 
and into three-dimensional space, hanging from and 
between walls.
PROJECT  Her sculpture speaks to the conjunction of art 
and the built environment with reference to wires and 
communication cables. Running from pole to pole, the 
cables are essential for the transmission of power and 
information. They are vital and are in plain sight, yet they 
remain a nearly invisible part of the landscape. While 
the work is made of impersonal industrial materials and 
elements, the selection and assembly bear the mark of 
decision-making and handwork. One might see this as 
comparable to calligraphy or to map making—incremental, 
little by little, hand crafted, yet industrial and functional, 
with individual elements creating the whole. The artwork 
also points out how peculiar it is that these aggressive 
structures are so rarely noticed… until service  
is interrupted.

Blue Tubes (détail / detail) , 2017, techniques mixtes / 
mixed media. Photo : Courtoisie de l’artiste

Laminoir : Martha Townsend chez Molinari, 2018 (vue de 
l’installation parmi des tableaux de Molinari / view of the 
installation amongst paintings by Molinar). Photo : Guy L’Heureux

MARTHA TOWNSEND
— Née à Ottawa (Ontario). Vit et travaille à Montréal (Québec).

BIO  Depuis l’obtention d’un baccalauréat en beaux-arts du Nova Scotia College of Art and 
Design en 1978, Martha Townsend a présenté ses œuvres à maintes reprises dans des musées 
et des galeries au Canada. Elle a réalisé plusieurs œuvres d’art public, notamment au 
Centre universitaire de santé McGill et au Musée des beaux-arts de Montréal.
DÉMARCHE  Dans l’œuvre de Martha Townsend, le matériau, la forme et le volume se 
combinent pour créer un environnement méditatif. Ses œuvres sont faites de formes simples 
dont la géométrie symétrique est apaisante et facile à comprendre. Même si les cercles 
et les sphères ont été des motifs récurrents dans sa pratique artistique, les carrés et les 
prismes rectangulaires sont devenus de plus en plus présents dans ses travaux récents. 
Le processus de l’artiste fait souvent appel à la participation de collaborateurs qualifiés, 
par exemple des experts en ébénisterie, en construction et en finition pour contribuer à 
incarner ses concepts. En tant que sculpteure, elle s’intéresse à la manière dont les matériaux 
et les formes influencent les lieux publics que nous utilisons et les espaces privés où nous 
habitons. Pour elle, loin d’être muets, les objets dans le cadre bâti interpellent nos sens 
et notre intellect, et ils ont un impact sur la qualité de notre expérience.
PROJET  L’artiste compte réaliser deux œuvres cumulatives, toutes deux à partir de la 
forme simple du carré, de manière à créer un espace intérieur qui donne l’impression 
d’être personnel, enveloppant et propice à la réflexion. La sculpture est habituellement 
perçue au fur et à mesure des déplacements de la personne qui visite ; dans ce projet-ci, 
cependant, l’art s’enroule autour du visiteur. Organisant le dessin et les sculptures tout 
autour de l’espace accentue l’expérience d’être contenu. 
Plusieurs cubes en contreplaqué de 12,7 centimètres sont disposés 
le long d’une étroite tablette qui entoure complètement l’atelier 
et en définit le périmètre. La deuxième œuvre est une mural 
bidimensionnelle composée de carrés en papier recyclé.  
La méthode s’apparente à l’assemblage d’une courtepointe.  
Cet artisanat féminin traditionnel porte des connotations de 
confort et de créativité, tout en étant utile et accessible.

BIO  Since she received a Bachelor of Fine Arts from  
the Nova Scotia College of Art and Design in 1978, 
Martha Townsend’s work has been shown in numerous 
Canadian museums and galleries. She has created 
several public art pieces, notably at the McGill University 
Health Centre and the Montreal Museum of Fine Arts.
APPROACH  In Martha Townsend’s work, material, form, 
and volume are combined to create a meditative 
environment. Her works consist of simple forms whose 
symmetrical geometry is soothing and easily grasped. 
Though circles and spheres have been abiding motifs 
throughout her art practice, squares and rectangular 
prisms have become increasingly present in recent works. 
The artist’s process has often involved the participation 
of skilled collaborators such as experts for cabinetry, 
building, and finishing to help embody her concepts. As 
a sculptor, she is interested in how materials and forms 
influence the public spaces we use and the personal 

ones we inhabit. For her, far from being mute, objects in 
the built environment speak to our senses and intellect 
and hold an impact on the quality of our experience. 
PROJECT  The artist plans to make two cumulative 
works, both based on the simple form of the square in 
order to create an interior space that feels personal, 
enveloping, and conducive to reflection. Sculpture is 
perceived as the viewer walks around it; in this project, 
however, the art wraps around the viewer. Arranging the 
drawing and sculptures around the periphery of the space 
emphasizes the experience of containment. A number 
of 5-inch plywood cubes are disposed along a narrow 
shelf completely surrounding the studio and defining its 
perimeter. The other work is a two-dimensional mural 
composed of recycled paper squares. The method is 
much like piecing a quilt. This traditional women’s craft 
carries connotations of comfort and creativity while 
being useful and accessible.
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Photo : Susan Oristaglio Photo : Gabriel Townsend Darriau
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BOURSE COUP DE CŒUR  
DU PUBLIC 
présenté par le Casino de Charlevoix
Durant votre visite au Symposium nous vous 
invitons à nous faire connaître votre artiste favori 
en votant pour le Coup de cœur du public. Pour 
participer, il suffit de remplir votre bulletin de vote 
et de le déposer dans le baril prévu à cet effet. 
L’artiste qui recevra le plus de votes recevra une 
bourse de 3 000 $ offerte par le Casino de Charlevoix, 
partenaire du Coup de cœur du public. 

The Casino de Charlevoix presents 
THE PUBLIC’S FAVOURITE ARTIST PRIZE
During your visit to the Symposium, we invite you to 
cast your vote for the public’s Favourite Artist Prize, 
let us know who your favourite artist is. To participate, 
just fill in your voting ballot and deposit it in the 
ballot box. The artist who receives the most votes 
will receive a grant of $3000 given by the Casino de 
Charlevoix, the sponsor of the public’s Favourite 
Artist Prize.

BOURSE JEAN-CLAUDE  
ROCHEFORT DE L’UQÀM
Le samedi 24 août, 16 h 30 /  
Saturday August 24th at 4:30 pm
Remise de la Bourse Jean-Claude-Rochefort  
de l’UQÀM
 
Créée à la mémoire de cette importante figure de l’art 
contemporain au Québec, cette bourse récompense 
les étudiants, en histoire de l’art, de l’Université  
du Québec à Montréal qui se démarquent par leurs 
recherches sur l’art contemporain. Les visiteurs  
du Symposium sont invités à venir rencontrer le 
lauréat 2018 de la Bourse Jean-Claude-Rochefort.
	 Jean-Claude Rochefort est né à Saint-Hilarion 
dans Charlevoix en 1957. Il a vécu en Charlevoix et  
à Montréal, où il a travaillé à titre de critique d’art 
(Le Devoir, Spirale, Vie des Arts) et de conservateur 
indépendant. 

PRESENTATION OF THE BOURSE 
JEAN-CLAUDE-ROCHEFORT OF UQÀM
The Grant, created in memory of this important figure 
in Quebec contemporary art, is awarded to students 
studying art history at Université du Québec à Montréal 
who are outstanding in their research in contemporary 
art. Visitors to the Symposium are invited to meet the 
winner of the 2018 Bourse Jean-Claude-Rochefort..  
	 Jean-Claude-Rochefort was born in Saint-Hilarion 
de Charlevoix in 1957. He lived in Charlevoix and in 
Montreal, where he worked as an art critic at Le Devoir, 
Spirale, Vie des Arts and as an independent curator.

LE SENTIER DE L’ART
Mai à Octobre 
À la découverte de la 37e édition du Symposium : 
Art, Architecture, Paysage et Environnement

Découvrez les artistes participant au 37e Symposium 
grâce au Sentier de l’art, un parcours de trente-et-un 
panneaux photographiques monumentaux situés 
dans les secteurs de la rue Saint-Jean-Baptiste, du 
Quai de Baie-Saint-Paul, de la Place Desjardins du 
MACBSP et de l’Hôtel & Spa le Germain Charlevoix. 

THE ART PATH
MAY TO OCTOBER
DISCOVERING THE 37TH EDITION OF THE SYMPOSIUM: 
ART, ARCHITECTURE, LANDSCAPE AND ENVIRONMENT

Discover the work of the artists participating in the 
37th Symposium on the Art Path, a collection of 
thirty-one monumental photographic panels located 
around St-Jean-Baptiste Street, the Baie-Saint-Paul 
quay, la Place Desjardins du MACBSP, and the 
German Charlevoix Hotel and Spa.

OUVERTURE OFF IC IELLE 
Vendredi 26 juillet, 19 h 30 /  
Friday, 26 July, 7:30 p.m.

Les artistes arrivent en ville et saluent la  
population lors d’une parade festive dans les  
rues de Baie-Saint-Paul. Joignez-vous à la fête ! 

OFFICIAL OPENING
The artists arrive in town and salute the residents in  
a festive parade along the streets of Baie-Saint-Paul. 
Come join the party!
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Photo : Charles-Olivier MichaudSPECTACLE DE 
CLÔTURE avec  
Émile Proulx-Cloutier
Au Cœur des Cités grises
Dimanche 25 août, 19 h /  
Sunday, 25 August, 7 p.m.
 
Billet / Ticket : 25 $ 
Admission générale / General Admisison
Billets en vente à la boutique du MACBSP et à 
l’accueil de Symposium / Buy your tickets at the 
Symposium or at the MACBSP store

Les chansons d’Émile Proulx-Cloutier se vivent 
comme des contes, des petits films, des vols express 
au cœur de personnages plus grands que nature 
(des enfants, des vieux, des femmes, des fous...).  
À travers eux, l’acteur-chanteur-raconteur se révèle. 
Ses mots nous invitent à voyager de la tragédie à la 
rigolade, du chaos des villes au souffle de la mer. 

CLOSING CONCERT WITH  
ÉMILE PROULX-CLOUTIER
Émile Proulx-Cloutier’s songs are like fairy tales, little 
films, express flights straight to the heart of bigger 
than life characters (children, old people, women, 
madmen . . .). Through them, the actor-singer-story-
teller reveals himself. His words invite us to journey 
from tragedy to belly laughs, from the chaos of cities 
to the sea breeze.



Samedi 27 juillet, 16 h 30 / Saturday, 27 July, 4:30 p.m.

DISCUSSION AVEC LA PRÉSIDENTE D’HONNEUR LINDA COVIT 
ET LA DIRECTRICE ARTISTIQUE SYLVIE LACERTE 

La directrice artistique s’entretiendra avec Linda Covit, présidente d’honneur du 
Symposium, sur sa démarche en art public. L’entretien sera accompagné d’une 
présentation visuelle, commentée par l’artiste. Une discussion avec le public suivra.

DISCUSSION WITH HONORARY PRESIDENT LINDA COVIT  
AND ARTISTIC DIRECTOR SYLVIE LACERTE (in French)
Linda Covit, honorary president of the Symposium, will discuss her public art projects 
with the artistic director. The dialogue will be accompanied by a visual presentation 
with commentary by the artist, followed by a discussion with the audience.

Jeudi 15 août, 16 h 30 / Thursday, 15 August, 4:30 p.m.

ET SI LA BEAUTÉ RENDAIT HEUREUX – PIERRE THIBAULT

Professeur à l’école d’architecture de l’Université Laval et architecte réputé,  
Pierre Thibault croit en une démarche de conception qui place en interaction 
constante l’être humain et le territoire à habiter, qu’il soit naturel ou urbain.  
Pierre Thibault est le porte-parole de cette 37e édition du Symposium.

AND IF BEAUTY MADE YOU HAPPY – PIERRE THIBAULT (in French)
A professor in the École d’architecture at Université Laval and a well-known  
architect, Pierre Thibault believes in a conceptual process which places human  
beings and the inhabited territory, both natural and urban, in constant interaction. 
Pierre Thibault is the spokesperson for this 37th edition of the Symposium.

Samedi 10 août, 16 h 30 / Saturday, 10 August, 4:30 p.m.

RENCONTRE AVEC CATHERINE BOLDUC
 
Catherine Bolduc s’intéresse à la manière dont la psyché perçoit et construit la 
réalité en y projetant ses propres désirs, en la transgressant par la fabrication de 
fictions. Elle compte plusieurs expositions au Canada et à l’étranger et a réalisé 
plusieurs œuvres publiques dont Les Généreuses inaugurée, en 2019, au Nouvel 
Institut d’Hôtellerie à Longueuil.

ENCOUNTER WITH CATHERINE BOLDUC (in French)
Catherine Bolduc explores the way the psyche perceives and constructs reality by 
projecting onto it its own desires and transgressing it through the fabrication of fiction. 
Several exhibitions of her work have been held in Canada and abroad, and she has 
created several public artworks, including Les Généreuses, which was inaugurated  
in 2019 at the Nouvel Institut d’Hôtellerie in Longueuil. 

Dimanche 25 août, 14 h / Sunday, 25 August, 2 p.m.

BILAN DE LA 37e ÉDITION DU SYMPOSIUM  
AVEC LA DIRECTRICE ARTISTIQUE, SYLVIE LACERTE

Le bilan de la directrice artistique Sylvie Lacerte est le point culminant du Symposium. 
Durant cette présentation, Sylvie Lacerte partage sa vision du travail des artistes 
réalisés au cours des quatre semaines du Symposium. Un moment fort auquel vous 
êtes conviés le 25 août dès 14 h.

CONCLUDING COMMENTS ON THE 37TH EDITION OF THE SYMPOSIUM  
WITH ARTISTIC DIRECTOR SYLVIE LACERTE (in French)
Artistic director Sylvie Lacerte’s concluding comments are the final event of the 
Symposium. During this presentation, Sylvie Lacerte will share her vision of the work 
created by the artists over the course of the four-week Symposium. A high point you 
are invited to attend on 25 August at 2 p.m.

Samedi 3 août, 16 h 30 / Saturday, 3 August 4:30 p.m.

CE QUE L’ART FAIT À L’ARCHITECTURE – GEORGES ADAMCZYK

Musique, danse, littérature, cinéma, peinture, sculpture, arts visuels sont  
souvent sources d’inspiration, d’émulation et parfois d’imitation pour la création  
en architecture. 
Georges Adamczyk est professeur à l’École d’architecture de l’Université de Montréal. 
Il en a été le directeur (1999-2007). Il est chercheur au Laboratoire d’étude de 
l’architecture potentielle (Leap).

WHAT ART DOES TO ARCHITECTURE – GEORGES ADAMCZYK (in French)
Music, dance, literature, cinema, painting, sculpture and visual arts are often sources 
of inspiration, emulation and sometimes imitation when creating architecture. 
Georges Adamczyk is a professor in the École d’architecture at the Université de 
Montréal, which he headed from 1999 to 2007. He is a member of the Laboratoire 
d’étude de l’architecture potentielle (LEAP). 

Samedi 17 août, 16 h 30 / Saturday, 17 August, 4:30 p.m.

BURNING MAN : OU ÉTEINDRE L’UTOPIE – JEAN-PIERRE CHUPIN

Jean-Pierre Chupin, Phd, est professeur titulaire à l’École d’architecture de 
l’Université de Montréal et codirecteur du Laboratoire d’étude de l’architecture 
potentielle (Leap).Il prononcera une conférence sur Black Rock City qui offre,  
a priori, l’image la plus récurrente d’une cité utopique postmoderne. 

BURNING MAN, OR SNUFFING OUT UTOPIA – JEAN-PIERRE CHUPIN (in French) 
Jean-Pierre Chupin, Ph.D., is a full professor at the École d’architecture of the  
Université de Montréal. and co-director of the Laboratoire d’étude de l’architecture 
potentielle (LEAP). He will speak about Black Rock City, the most common image  
of a utopian postmodern city.
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16 h 30
Présentation artiste 
GILLIAN DYCKEMAN

 7 
16 h 30
Présentation artiste 
GEORGES AUDET

 14 
16 h 30
Présentation artiste 
RICHARD CLOUTIER

 21 
16 h 30
Présentation artiste 
ANN-KARINE 
BOURDEAU LEDUC

 26 
19 h 30
Ouverture officielle
SPECTACLE À CONFIRMER

 2 
16 h 30
Présentation artiste 
SYLVIE BOUCHARD

 9 
16 h 30
Présentation artiste 
ANNE ARDOUIN

 16 
16 h 30
Présentation
artiste 
BÉCHARD-HUDON

20 h
 Film 
 La fille du cratère           
 En présence de               
 Yolande Simard Perrault 

 23 
16 h 30
Présentation artiste 
JIN HUA

 27 
16 h 30
Discussion avec la DA
LINDA COVIT

	

 3 
16 h 30
Conférence 
GEORGES ADAMCZYK
Ce que l’art fait  
à l’architecture

 10 
16 h 30
Conférence 
CATHERINE BOLDUC
La construction  
du paysage

 17 
16 h 30
Conférence 
JEAN-PIERRE CHUPIN
Burning man :  
ou éteindre l’utopie

 24 
16 h 30
Présentation UQÀM 
LAURÉAT(E) J-C. R.

17 h
Présentation artiste 
DENIS LATEIGNE

 28 

 4 
16 h 30
Présentation artiste 
SEBASTIEN MÜGGE

 11 
16 h 30
Présentation artiste 
ERICA STOLLER

 18 
16 h 30
Présentation artiste 
MARTHA TOWNSEND

	

 25 
14 h
Visite commentée de 
la directrice artistique
SYLVIE LACERTE

19 h
Spectacle de clôture
ÉMILE PROULX-CLOUTIER
Au Cœur des Cités grises

	 Mercredi	 Jeudi	 Vendredi	 Samedi	 Dimanche
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Jeudi 1er août, 20 h / Thursday, August 1, 8 p.m.

BRASILIA : LIFE AFTER DESIGN
Documentaire, Canada, 2017, 88 min _ Réalisateur : Bart Simpson

Jeudi 8 août, 20 h / Thursday, August 8, 8 p.m. 

ELEVATED THINKING: THE HIGHLINE IN NEW YORK CITY
Documentaire, États-Unis, 2014, 56 min 50 sec _ Réalisateurs : Marc Doyle et Chesney Blankenstein Doyle

Jeudi 15 août 20 h / Thursday, August 15, 8 p.m. 

LA MODERNITÉ INDIENNE – L’ARCHITECTURE DE RAJ REWAL
Documentaire, France, 2017, 96 min _ Réalisateur : Manu Rewal

Jeudi 22 août, 20 h / Thursday, August 22, 8 p.m. 

ANTHROPOCÈNE, L’ÉPOQUE HUMAINE 
Documentaire, Canada, 2018, 87 min _ Réalisateurs : Jennifer Baichwal, Edward Burtinsky, Nicholas de Pencier

Diffusion en continu
Présentation spéciale

MY SUMMER 77 WITH  
GORDON MATTA-CLARK
États-Unis, 1977, 30 min
Réalisatrice : Cherica Convents

DU C INÉMA DE QUALITÉ LES JEUDIS SOIRS
HIGH-QUALITY FILMS ON THURSDAY EVENINGS

22

Artexte propose une version abrégée de l’exposition 
Inside/Outside : Images du TERRITOIRE dans la 
collection d’Artexte, commissariée par Karla 
McManus, une historienne de l’art spécialisée  
dans l’étude de la photographie et de l’imaginaire 
environnemental.
	 Tirée des nombreuses publications traitant  
du TERRITOIRE dans la collection, l’exposition met 
en dialogue les pratiques d’artistes autochtones, 
colons et migrants dont le travail répond aux 
modifications du territoire par l’humain. Elle vise  
à remettre en question le cadre traditionnel de  
la photographie de paysages afin d’intégrer les 
notions d’appartenance, de formation identitaire  
et de création d’espace. 

 

Artexte proposes an abridged version of the 
exhibition Inside/Outside: Images of the LAND  
in Artexte’s Collection curated by Karla McManus, an 
art historian who specializes in the study of 
photography and the environmental imaginary. 
	 Drawn from the many publications dealing with 
LAND in the collection, this exhibition establishes  
a dialogue between the practices of Indigenous, 
settler, and migrant artists whose work addresses 
the human-altered landscape. It aims to challenge 
the traditional framework of landscape photography 
to incorporate notions of belonging, identity 
formation, and place-making. 

ARTEXTE
Inside/Outside : Images du TERRITOIRE dans 
la collection d’Artexte / Images of the LAND 
in Artexte’s Collection
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HEURES D’OUVERTURE  : du mercredi au dimanche, de 12 h à 17 h  – en présence des artistes  OPENING HOURS: Wednesday through Sunday, from 12 p.m. to 5 p.m.; artists will be present

FILM   Présentation spéciale   My Summer 77 with Gordon Matta-Clark – Projeté en boucle dans la salle d’exposition d’Artexte (2e étage)

Vendredi 16 août, 20 h / 
Friday, August 16, 8 p.m.

LA FILLE DU CRATÈRE 
Documentaire, Canada, 2019, 76 min
Réalisateurs : Nadine Beaudet, Danic Champoux
En présence de Yolande Simard Perrault

 1 
20 h
Film
 Brasilia : Life after Design 

 8 
20 h
Film
 Elevated Thinking : 
 The Highline in New York City 

 15 
16 h 30
Conférence 
PIERRE THIBAULT
Et si la beauté rendait heureux

20 h
Film
 La modernité indienne –  
 l’Architecture de Raj Rewal 

 22 
20 h
Film
 Anthropocène, 
 l’Époque humaine 



	 1	 Mot du porte-parole du Symposium  
		  Mot du Directeur général du Casino de Charlevoix 

	 2	 Mot de la présidente d’honneur du 37e Symposium 

	 3	 Mot de la directrice artistique 

	 6	 Anne Ardouin 
	 7	 Georges Audet 
	 8	 Catherine Béchard + Sabin Hudon 
	 9	 Sylvie Bouchard 
	 10	 Ann Karine Bourdeau Leduc 
	 11	 Richard Cloutier 
	 12	 Gillian Dykeman  
	 13	 Hua Jin 
	 14	 Denis Lanteigne 
	 15	 Sebastian Mügge  
	 16	 Erica Stoller 
	 17	 Martha Townsend

	 18	 Bourse Jean-Claude-Rochefort 
		  Bourse Coup de cœur du public 

	 19	 Ouverture officielle, spectacle de clôture 
		  Le Sentier de l’art 

	 20	 Conférences 

	 22	 Du cinéma de qualité les jeudis soirs  
		  Artexte – Inside/Outside :  
		  Images du TERRITOIRE  
		  dans la collection d’Artexte

symposiumbsp.com 

37E SYMPOSIUM 
INTERNATIONAL 
D’ART CONTEMPORAIN 
DE BAIE-SAINT-PAUL

26 juillet au 25 août 2019
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TProgrammation détaillée / Detailed Programming

Suivez-nous / Follow us : 
facebook.com/symposiumbsp/

Une présentation de

Pavillon Jacques St-Gelais Tremblay  
du MACBSP


