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MOT DES DIRECTEURS | A WORD FROM THE DIRECTORS

La rentrée culturelle a été légèrement devancée cette année : 
la foire Papier, qui a eu lieu il y a quelques jours, a servi de 
lancement pour la nouvelle saison. À la galerie, nous enchaînerons, 
à partir du 10 septembre, avec quatre expositions qui vous 
permettront de garder le rythme.

Si les deux dernières années nous ont contraintes à faire du 
surplace, 2022 aura été l’année des voyages – nous avons été 
nombreux à vouloir reprendre l’avion pour nous évader ou pour 
nous prouver que nous étions encore des êtres libres. Notre 
prochaine série d’expositions est composée de quatre voyages. 
Judith Berry nous transporte dans des paysages qui prennent vie, 
qui deviennent organiques, Jessica Houston nous fait voyager 
en Antarctique afin d’atteindre le pôle Sud, Robbie Cornelissen 
nous fait voler vers d’autres planètes et d’autres cieux, tandis que 
Samuel Walker nous invite dans ses pensées et ses fantasmes 
pour un voyage dans un espace virtuel et surréel. Donc, si vous 
ne vous êtes pas suffisamment évadés cette année, notre sélection 
automnale saura sûrement vous aider à combler ce besoin 
d’évasion. 

En espérant pouvoir vous accompagner dans ces périples. 

Bien à vous,

Rhéal Olivier Lanthier
François St-Jacques 

The start of the new cultural season was a bit early this year: the 
Papier fair, which took place a few days ago, served as a launch for 
the new season. At the gallery, we will follow, starting September 
10, with four exhibitions that will allow you to keep the pace.

If the last two years have forced us to stand still, 2022 has been 
the year of travel – many of us have wanted to get back on a plane 
to escape or to prove to ourselves that we are still free beings. 
Our next series of exhibitions consists of four journeys. Judith 
Berry transports us to landscapes that come to life, that become 
organic, Jessica Houston takes us to Antarctica to reach the South 
Pole, Robbie Cornelissen flies us to other planets and skies, while 
Samuel Walker invites us into his thoughts and fantasies for a 
journey into virtual and surreal space. So, if you haven’t escaped 
enough this year, our fall selection will surely help you fulfill that 
need to escape. 

We hope to accompany you on these journeys. 

Sincerely,

Rhéal Olivier Lanthier
François St-Jacques 

Image de couverture / Cover image: Judith Berry, Ghost, 2022, huile sur toile / oil on canvas, 107 x 107 cm (42 x 42 po / in). Crédit photo / Photo credit: Guy L’Heureux
Design graphique / Graphic design : Michael Patten | sept. - nov. 2022 vol. 17 no 4 | Les Éditions Art Mûr ISSN 1715-8729. Invitation. Impression / Printing : COPIE2000
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JUDITH BERRY : ESCALADE

Les cycles de la matière
Texte de Marie-Anne Letarte

La première chose qui frappe dans les tableaux de Judith Berry, 
c’est la multiplicité des éléments qui s’y entremêlent, comme 
dans une chorégraphie organique. Ces décors surréalistes 
baignent dans une lumière chaude qui rappelle celle des tableaux 
de l’école flamande qu’affectionne Berry. Le filtre lumineux et 
doux qui convertit sa palette en camaïeux de verts et de jaunes 
leur confère une certaine nostalgie, adoucissant les contours des 
objets disposés avec un certain recul. 

Que se passe-t-il dans ces tableaux ? Au premier coup d’œil, on 
associe les formes à des objets connus : arbustes, bâtons, câbles, 
cocons, sphères... Des personnages ou des parties de corps 
humains surgissent parfois : mains recouvertes de verdures, langue 
hérissée, homme de paille. Dans un second temps, on se prend à 
imaginer des récits émanant de ces formes, on cherche les raisons 
de leur présence et leur signification. Les tableaux de Berry 
renferment une infinité d’histoires qui se trament entre rêve et 
cauchemar, dans une atmosphère où l’absurde se fait vaguement 
angoissant. Ces compositions labyrinthiques se présentent comme 
des lieux hantés par l’émotion, et l’anxiété qui les habite contribue 
à leur mystère. 

Berry aime jouer avec l’opposition entre la dimension 
représentative de la peinture et la matérialité de la toile et des 
pigments. « Je suis attirée par le caractère tangible de la peinture, 
lorsqu’elle prétend être autre chose que ce qu’elle est, par 
exemple un lieu, un portrait ou un arrangement d’objets sur un 
plan. Lorsque l’évidence de la vérité et le mensonge du médium 
oscillent entre la fabrication incontestable et la représentation 
prétendue, c’est cela qui me plaît le plus. » 

Berry crée une atmosphère de suspense tout en abordant la 
représentation de manière ludique. Cette recherche d’équilibre 
transparaît dans les prouesses techniques de l’artiste qui, par 
le maniement délicat des pinceaux, la perfection des dégradés 
et la richesse de la pâte, réussit à créer une harmonie feutrée 
contenant les peurs ou les inquiétudes que peuvent susciter 
certaines représentations étranges. Toutes les œuvres de Berry 
contiennent des éléments qui changent de position, contribuent à 
créer une forme ou, inversement, sont en train de se défaire pour 
réapparaître sous une autre forme.  

Riche et complexe, l’univers de Judith Berry se nourrit ainsi 
d’introspections, de réflexions et d’explorations ludiques. Il 
s’intéresse en définitive au domaine des relations humaines qu’il 
évoque dans un cosmos à l’image de notre univers naturel. Pour 
la fascination de notre regard, Berry déploie devant nous une 
vision métaphorique des cycles qui naissent et renaissent dans les 
mouvements de la matière et du vivant. 

p. 4 Judith Berry
Large Ragged Gloves (Triptych), 2022
Huile sur toile / oil on canvas
107 x 396 cm (42 x 156 po / in)
Crédit photo / Photo credit: Guy L’Heureux

p. 5 Judith Berry
Ropes, Fire and Trees, 2019
huile sur panneau de bois / 
oil on wood panel 
51 x 51 cm (20 x 20 po / in)
Crédit photo / Photo credit: Guy L’Heureux
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JUDITH BERRY: ESCALADE

Text by Jennifer Stead

Thirty or so years ago Judith Berry was making bold, colourful 
abstract paintings of modest proportions. Grounded in the 
materiality of paint, colour, viscosity, space and gesture, a brush 
became her means of inquiry and negotiation with painting’s 
complicated legacy, in an arena as vast as the prairie skies under 
which Berry first began to paint. The years of studio practice that 
has brought her to make these paintings and present them to us 
at Art Mûr has been a long, dedicated and obsessive manifestation 
of her ongoing negotiation with the complex intersections of art 
and life: the confluence of the personal, the historical, the cultural 
and the metaphysical.

Moving on from the influence of American colour field painters, 
Berry’s imagery integrated figures and landscape elements that 
assimilated quickly into an art with a distinct vernacular, that 
both narrates the process of its own creation while inviting us 
to participate in the artist’s complex inquisition of the human 
experience.

In Imprint (2022), two androgenous figures exist in a green 
square. Centred in the composition is a hand that is mysteriously 
dissociated from either while belonging to them both. The 
ambiguous gesture is simultaneously despair and comfort, support 
and obstruction, at its most alarming an aggression and at best a 
blessing.

Large Ragged Gloves (2022) has a strong gestalt of landscape 
inherent in its horizontal format. It consists of three panels that 
are bound by motifs while declaring their autonomy. Two gloves 
that are also landscapes of forests, fields and voids tenuously 
manipulate a disintegrating structure that seems destined for 
destruction. The shallow space of the painting leaves us as a 
witness to the event, perhaps complicit in its unfolding.

Landscape, fraught with contention since its establishment as 
an independent subject in the western canon, has nevertheless 
engaged many artists with its expressive potential. In this 

exhibition, Escalade, landscape elements exist in a liminal colour 
field of grey, green and yellow. Heads and shoulders, faces 
even, become the landscapes, places where forces act upon 
them and they in turn have agency and impact. In a complex 
play of entrance, emergence and egress, bushes, sticks, hands 
and anonymous human forms perch, hang, grow and fall. They 
are tightly bound and unravelling, disintegrating and renewing. 
Spouting fire, they burn. Judith Berry offers us images that 
describe forms and encounters that turn landscape to nature and 
describe nature in only too human terms.

p. 6 Judith Berry
Imprint, 2022
Huile sur toile / oil on canvas
107 x 107 cm (42 x 42 po / in)
Crédit photo / Photo credit: Guy L’Heureux
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JESSICA HOUSTON: OVER THE EDGE OF THE WORLD

Visions des pôles
Texte de Bénédicte Ramade

Le 6 avril 1909, Robert Peary atteint le pôle Nord avec une 
équipe inuit (Ootah, Egnigwah, Seegloo et Ookeah), l’Afro-
Américain Matthew Henson, cinq traineaux et trente-huit chiens. 
Il y plante cinq drapeaux (Étatsunien, US Navy, une fraternité 
étudiante, la Croix-Rouge et la paix). Il écrira au New York Times 
pour informer le quotidien de son exploit, « I have the pole », 
balayant l’équipe de soutien pour écrire la conquête en exploit 
individuel. Cette même année, le Yelcho embarque neuf femmes 
péruviennes, argentines et chiliennes à la conquête du pôle Sud. 
Au terme d’un long périple, elles atteignent leur but, mais ne 
laissent ni drapeau, ni aucune trace de leur bravoure. Le récit de 
cette expédition demeurera secret. 

Si Peary s’est bien rendu au pôle, damant le pion à un autre 
explorateur, la conquête du pôle Sud est revenue, quant à elle, 
au Norvégien Roald Amundsen, en date du 14 décembre 1911 
comme en attestent des photographies du moment, drapeau 
fièrement fiché dans la glace. Cette histoire de femmes est une 
fiction, une courte nouvelle écrite par Ursula K. Le Guin et 
publiée en 1982 dans le New Yorker, dans laquelle Jessica Houston 
a glissé ses pas. Sa traduction est picturale à la manière des 
artistes qui accompagnaient jadis les expéditions pour en relater 
les hauts faits et représenter les territoires découverts. L’artiste 
accompagne ainsi les mots, les descriptions et la critique des 
récits dominants à laquelle procède subtilement l’autrice. L’acmé 
de l’aventure (l’atteinte du pôle) n’occupera dans son texte que 
quelques phrases qui disent la non-spectacularité du paysage, 
l’inutilité de marquer le moment et le territoire à la manière des 
hommes. En résulte chez Houston, un paysage laiteux à l’horizon 
bouché qu’aucun étendard ne vient distinguer. Les huiles sur 
bois donnent corps à ce journal, accompagnent cette épopée à 
laquelle on a envie de croire, à l’heure où d’autres récits mettent 
en lumière tant de femmes oubliées ou minorées par les récits 
virilistes. Répond à ces vingt-quatre tableaux, un film dévoilant 
l’île de l’éléphant dans l’archipel des Shetlands, filmée par l’artiste 

elle-même lors d’une expédition en Antarctique. La silhouette 
rocheuse se dresse fantomatique sans jamais se laisser vraiment 
sonder, tel un mirage, jusqu’à ce que le brouillard finisse par 
l’engloutir. L’artiste a foulé et vu ces terres des antipodes qui 
secouent l’imagination et attirent aujourd’hui les minières et les 
pétrolières désireuses d’en exploiter les richesses qui se dévoilent 
à mesure que les pôles se réchauffent. Elle en a montré certaines 
facettes par la photographie ou la vidéo, mais dans ce nouvel opus, 
c’est à la peinture et au collage qu’elle a confié son imaginaire des 
pôles, des médiums plus ouverts à l’interprétation des faits. 
À la manière dont Le Guin déconstruit le parangon du récit 
d’exploration et de conquête, Jessica Houston a donc dépecé des 
National Geographic et son façonnage d’une mémoire collective 
des représentations polaires et des exploits individuels pendant 
longtemps masculins et blancs, pour les réarranger dans des 
collages qui éclatent le récit. Dans l’un d’eux, elle a d’ailleurs 
associé Peary et Henson, leurs visages s’unissant dans l’ovale 
d’une lourde corolle de fourrure inuit : blanc, noir, autochtone 
fusionnent et forment la vraie identité culturelle de la conquête 
du pôle Nord. Les récits scientifiques deviennent ainsi plus 
suspects que la fiction de Le Guin, d’autant que Jessica Houston 
se joue aussi des outils de navigation et de connaissance dans 
une Map Room dont les globes témoignent des jeux d’influences 
géopolitiques qui viennent teinter la production de la science. Loin 
de cultiver le fétichisme de ses propres expéditions, l’artiste offre 
une vision recomposée de ces territoires, entre souvenirs, culture 
visuelle et spéculation.

Jessica Houston
Launching Strategy, 2022 
Collage
25 x 35.5 cm (10 x 14 po / in)
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JESSICA HOUSTON: OVER THE EDGE OF THE WORLD

Text by Elena Glasberg & Lisa E. Bloom

A group of figures heads for icy distant mountains. A familiar 
enough scene of polar explorers hauling their sledges. Yet 
somehow this does not quite fit the heroic mold. The ice and sky 
are tinged a movie musical pale blue and their gear is a bit too 
colorful for the era of man-hauling. And then there’s the sled, 
piled high not with boxes of supplies but with a jumbled heap of 
antiquities: Greek Athenas, bits of a coliseum, a ship’s great wheel. 
In Jessica Houston’s collage The Long Haul, the explorers drag 
history itself into the great beyond, their backs turned from their 
absurd load. But we take in the entire scene.

In her suite of works, Over the Edge of the World, Houston uses oil 
on wood, ink on paper, and collages of found images, many from 
National Geographic Magazine, to rearrange the evidence – and 
thus history’s possibilities. 

Houston joins visual artists such as Judit Hersko, Katja Aglert, and 
Isaac Julien who have been inspired by the explorers of the past. 
Like them, she draws, in part, on the singular tradition of polar 
exploration narratives as well as fictions such as Ursula Le Guin’s 
Sur (1981), a utopian feminist hoax in which a party of South 
American women reach the South Pole in 1909, two years before 
the official arrival of European explorers. Le Guin’s explorers do 
not feel compelled to leave any written record or physical proof 
of their presence at the South Pole. If Le Guin’s women might 
have made it, what other traces have been missed? 

Collage can work alongside alternative history: it interprets, 
interrupts, and rearranges. It questions the completed whole, 
instead emphasizing composition and relation. Collage suggests it 
all might be … otherwise. Houston’s collages flaunt their second 
nature. Yet what they show remains somehow plausible. You 
want to believe what you’re beginning to see. 

In A life Attuned to Larger Rhythms Houston grids out rectangles of 
captured images to overwhelm the eye as the polar environment 
itself might (whiteout is a paradoxical species of optical 
overstimulation). Through the strangely ordered confusion of an 
ice survey grafted atop a chessboard, the mind begins to recognize 

new connections, emergent shapes: a different future? In Launching 
Strategy a yellow-orange pyramid balances garishly atop a tent. 
Which came first, the realist tent or the Platonic shape? Can 
we ever be sure that we’re not already seeing through premade 
abstractions? Or is it that baggage we’ve been dragging along?

In Architecture of the Anthropocene and Red Blood, Red Earth 
Houston reroutes visually symbolic through-lines between women 
and non-European people and the official history in which they 
appear dimly or not at all. A full-skirted woman holds onto the 
tether of a kite that seems to pull her upwards towards a weather 
balloon floating above an Antarctic base’s radio tower; a row of 
tropical workers wielding pickaxes folds into the trajectory of 
a sailor aiming a bow and arrow at an iceberg stained with red. 
These are not people or images normally associated with polar 
discovery. But shouldn’t they matter? 

Territory Over Land strips in a scene from a painted depiction 
of the tropics, possibly from one of Captain James Cook’s 
circumnavigations. Captain Cook’s Legacy more directly confronts 
an official portrait of Cook with the torn-in eyes from what can 
only be described as the explorer’s anonymous dark Other. The 
hybrid portrait is a kind of contact zone. Henson and Peary – Past 
Entanglements is a cooler, less volatile twin portrait of disputed 
discoverer of the North Pole Robert Peary and his African-
American second in command, Mathew Henson, who was 
consistently erroneously referred to as Peary’s manservant.

p. 11

Jessica Houston
The Long Haul, 2022 
Collage
35.5 x 51 cm (14 x 20 po / in)

Houston re-mystifies polar landscapes that have become through 
tourism and even the most well-meaning nature documentaries 
too familiar, too smooth and clean, replete with aesthetically 
pleasing icebergs and bright icescapes under perfect blue skies. 
But the poles have 6 months of darkness too. Houston deepens 
and complicates received images, but without reviving heroic 
dramas of survival against a blank, enemy ice. The ice in the 
Sur paintings is grimy, oily, swirling with evocations of masted 
ships swallowed up in dark seas. History is a risk. Survival is not 
guaranteed.
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Jessica Houston 
Ce soir-là, dans le long crépuscule orangé d’octobre, nous avons vu le mât de 
hune du Yelcho descendre au nord de l’horizon et franchir les limites du monde, 
nous laissant seuls dans les glaces et le silence, au pôle Sud. / That evening, in 
the long orange twilight of October, we saw the topmast of the Yelcho go down 
the north horizon, over the edge of the world, leaving us to ice, and silence, and 
the Pole., 2022
huile sur panneau de bois / oil on wood panel 
23 x 30 cm (9 x 12 po / in)

Jessica Houston 
Le 22 décembre 1909, nous avons atteint le pôle Sud…  que rien ne signalait 
sur la blancheur monotone.   Nous avons pensé laisser une espèce de repère ou 
de monument, un cairn enneigé ou un poteau de tente avec un drapeau; mais 
il n’y avait aucune raison de le faire, nous semblait-il. / On the twenty-second of 
December, 1909, we reached the South Pole… Nothing of any kind marked 
the dreary whiteness. We discussed leaving some kind of mark or monument, 
a snow cairn, a tent pole and flag; but there seemed no particular reason to do 
so., 2022
huile sur panneau de bois / oil on wood panel 
23 x 30 cm (9 x 12 po / in)

Jessica Houston 
Territory Over Land, 2022
collage
35.5 x 51 cm (14 x 20 po / in)

N.B. : Les titres des peintures sont des extraits de Sur, 
d’Ursula K LeGuin. Traduction française d’Alain Bernard Marchand. / 
Painting titles are excerpts from Sur, by Ursula K LeGuin. 
French translation by Alain Bernard Marchand.
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ROBBIE CORNELISSEN : LE CONTRE-COURANT

Ressac infini d’espaces constellés
Texte de Galadriel Avon

Les projets de Cornelissen dévoilent, rythment, constituent 
des étendues plurielles à géométries et temporalités variables. 
Parfois plongés dans un cosmos obscur et dense, d’autres fois 
baignés dans de vaporeuses nuées éclaircies, ses objets finement 
construits en perspective sont repensés à partir de leur formalité 
et de leurs réverbérations sensibles. Traits veloutés s’accumulent 
sur zones ombrées, faisant voir et ressentir des imaginaires 
insondables où se croisent essentialité et existentialité. Vases 
communicants, les dessins de l’artiste engendrent des espaces 
coulant l’un dans l’autre. 

Par la position orbitale de ses prises de vue, Terra Nova examine 
les vies en silo, les cloisonnements quotidiens et les grilles 
quadrillant nos rapports au monde. La surface poétique mise 
en scène, que l’on imagine terrestre, se déplie dans ses aller-
retours avec les masses d’infini qui l’entourent. Effleurant des 
aires protéiformes, l’œil du public, dans son voyagement à 
travers toutes ces picturalités qui lui sont montrées, traverse 
des paysages renouvelables. Cornelissen révèle un travail habile 

du graphite qui, par ses contrastes forts, insuffle une apesanteur 
matérielle comme conceptuelle aux plans superposés en stop 
motion au cœur du court-métrage. 

Comme des interférences, absence et présence prononcent, 
dans l’œuvre, les polarités qui s’agitent à travers l’ensemble 
de la pratique de l’artiste. Concerné par les dualités, il met en 
branle des univers les miroitant; ainsi lumière et sombreur, 
mouvement et statisme, souplesse et rigidité se côtoient pour 
offrir une pensée transversale sur les micro et macrocosmes 
nous avoisinant. Les lieux intérieurs tout comme ceux du dehors 
fournissent des occasions de sonder les architectures, les 
manières d’habiter et les façons de construire. Par eux, l’artiste 
joue avec les regards et suggère de faire s’enchevêtrer des 
linéarités pourtant parallèles, revisitant nos expériences naturelles 
de la dimensionnalité. 

La constance de son engagement pour la matérialité du papier et 
pour les qualités du dessin le conduit à une recherche incarnée où 
trouver de nouvelles textures, de nouvelles nuances. Émerge ainsi 
son geste: chaque coup d’estompe, chaque effacement, chaque 
ligne tracée sont autant de projections de l’énergie infligée par 
sa main sur la surface travaillée. Les interventions de Cornelissen 
contournent sa planéité, faisant naître de nouvelles narrativités 
autour du support et des réalités qu’il permet de tangibiliser. Il en 
exhibe par-là les résistances.

En opérant des translations formelles faisant glisser points de 
fuite et angulosités, Cornelissen propose un retravail sensible 
des choses – matérielles, objectives, humaines – qu’il côtoie. Ses 
décisions enluminent la profondeur des éléments et supportent 
sa démarche de transformation, d’altération et de transmutation 
des structures. En ces nouvelles spatialités se trouvent, enfin, des 
points de bascule qui imitent ceux du monde. 

p. 14-15 
Robbie Cornelissen
Terra Nova, 2021
Vidéo / Video
17:13 mins.
Son / Sound design: Uli Kürner
Édition / Editing: Sara Cornelissen
Édition de 7 + 1 AP / Edition of 7 + 1 AP
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ROBBIE CORNELISSEN : LE CONTRE-COURANT

Text by Chloë Lalonde

I know not with what weapons World War III will be fought, 
but World War IV will be fought with sticks and stones.  
- Albert Einstein.

Always working with graphite and charcoal, Robbie Cornelissen’s 
limited palette emphasises the stark sombre nature of his 
metaphysical drawings, The Undertow is his sixth solo exhibition at 
Art Mûr. At the centre of the exhibition hovers Terra Nova, a dark 
and desolate world parallel to our own. Robbie Cornelissen’s 
drawings, such as The Space of Absence and Thriller, seem to pull 
from the stop motion’s frames. Other images, made especially 
for The Undertow isolate key fragments; the cloud, mounds and 
timeless dwellings, Cornelissen’s signature technical interest. 

In addition to his methodical approach, Cornelissen uses the 
written word, scrawling and erasing terms repeatedly, in English, 
French, and German, these fastidious markings and exact 
translations leave a trace and a glitch on paper and screen. Much 
of his existing work includes words and phrases like tribunal, 
myself when I am real and the need to disappear. Do they identify 
what forms, systems and sentiments that are, or could be present? 
Or do they warn of what is to come? 

Suspended in the atmosphere of a planetary body, Cornelissen’s 
clouds extend down to the surface, looming over Earth and Terra 
Nova. But are they harmless clouds, or associated with nuclear 
explosions? And is that the ash, dust, pollution and detritus of 
these invented places, the remnants of an unsustainable society, 
a dream factory? Or the promise of life anew? In weather 
forecasting, or aeromancy, the presence of clouds can promise 
darkness and gloom, but they can also bring cleansing. 

The ominous aura of the grid, an applied system and structure 
used by many, including draughtsmen, architects, urban 
planners, designers and artists to organise and sometimes 
classify information, is a recurring element in his work. The grid 

can be observed from a distant bird’s eye view, or close up, 
allowing Cornelissen’s large format drawings to form off the 
paper and walls they cling to. Drawing in the eye to the matrix, 
the fundamental nature of reality, he evokes a sense of the 
first principles of being, of presence and absence, of discovery, 
causality and necessity. Cornelissen reflects on, and sees a 
possibility beyond planetary destruction. A visual storyteller, 
this studious body of work may suggest that yearning for the 
extraterrestrial, escaping to space and abandoning our planet to 
colonise another, might not be the best way to worldbuild.  

Robbie Cornelissen
The Space of Absence, 2019
Graphite, crayon, poudre de graphite sur papier / 
Graphite, pencil, graphite powder on paper
100 x A-4
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Robbie Cornelissen
Four Clouds, 2021
Graphite, crayon, poudre de graphite sur papier / Graphite, pencil, 
graphite powder on paper
4 x 25 x 35 cm (1.5 x 10 x 14 in) 

Samuel Walker
Rapture Baiting, 2022
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SAMUEL WALKER : RAPTURE BAITING

Commissaire : Samuel Arsenault-Brassard 
Artiste et commissaire d’ELLEPHANT VR

Texte de Samuel Arsenault-Brassard

L’univers de réalité virtuelle se déroule dans une chambre d’un 
quartier modeste de banlieue, où l’on retrouve un personnage 
bordé dans un lit, enchevêtré dans des draps en lin. Le spectateur 
est alors en immersion dans les pensées et les fantasmes du 
protagoniste, en ce qu’il partage la perspective intime de ce 
dernier, l’accompagnant dans un monde où l’ennui est roi.  

Une fenêtre d’apparence ordinaire diffuse des paysages surréels, 
si ce n’est oniriques, et des visions prophétiques au loin, aussi 
lointaines que le temps semble s’écouler. 

Curator: Samuel Arsenault-Brassard
ELLEPHANT VR artist and curator

Text by Samuel Arsenault-Brassard 

The VR work takes place inside a modest suburban bedroom, 
where a bed-bound, reclined character is entangled in linen bed 
sheets. The work involves a dive into the character’s thoughts 
and fantasies, as the viewer shares an intimate perspective of the 
character’s voyage into a world of ennui. 

An ordinary window displays surreal, dreamlike landscapes and 
prophetic visions in the distance, as long stretches of time elapse.

De 14 h à 17 h
10 septembre 2022
Lancement de publication 
Anthropocene / Capitalocene par Oli Sorenson

La galerie Art Mûr est fière d’accueillir dans ses espaces, le 
lancement de la publication intitulée Anthropocène / Capitalocène. 
Cet ouvrage édité par Sagamie recueille les œuvres d’Oli 
Sorenson produites entre 2020 et 2022 et diffusées dans multiples 
lieux incluant la galerie Plein Sud, la Maison de la culture Côte-
des-Neiges, Espace F et bien d’autres. L’auteure Christine 
Blais retrace le parcours de ce corpus avec un essai exhaustif, 
explorant les fondements théoriques autant que l’expographie 
de l’artiste. Une édition limitée d’impressions giclées sur papier 
sera aussi disponible lors du lancement, offerte dans un ensemble 
exclusif avec la publication.

OLI SORENSON | LANCEMENT DE PUBLICATION 

Art Mûr, 5826, rue St-Hubert, Montréal (QC) Canada. www.artmur.com | www.olisorenson.com

2:00 p.m. to 5:00 p.m.
September 10, 2022
Oli Sorenson’s Anthropocene / Capitalocene book launch

Art Mûr gallery is proud to host the launch of the publication 
entitled Anthropocene / Capitalocene. This book, published by 
Sagamie, collects the works of Oli Sorenson produced between 
2020 and 2022 and shown in multiple venues including the Plein 
Sud gallery, the Maison de la culture Côte-des-Neiges, Espace F 
and many others. Author Christine Blais traces the journey of this 
body of work with an exhaustive essay, exploring the theoretical 
underpinnings as well as the artist’s expography. A limited edition 
of giclée prints on paper will also be available at the launch, 
offered in an exclusive set with the publication.
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HOUSE WARMING
KARINE GIBOULO

DU 20 OCTOBRE 2022 AU 7 MAI 2023

111 Queen’s Park
Toronto (ON)
www.gardinermuseum.on.ca

JESSICA HOUSTON : VISITE GUIDÉE ET UN ATELIER DE COLLAGE

1er octobre 2022, 14 h - 14 h 30
Visite guidée de l’exposition

Rejoignez l’artiste Jessica Houston pour une discussion sur 
son projet Over the Edge of the World, suivie d’une séance de 
questions-réponses et d’un dialogue ouvert.

15 h - 16 h 
Se souvenir du passé | imaginer l’avenir : 
raconter des histoires par le collage 

Rejoignez-nous pour un atelier de collage à la galerie Art Mûr 
dirigé par l’artiste Jessica Houston. Explorez une variété de 
stratégies pour travailler avec des images et des textes trouvés 
pour raconter votre propre histoire, réviser l’histoire passée ou 
créer des spéculations futures. La session comprend de courtes 
démonstrations, tout le matériel est inclus gratuitement. RSVP via 
Eventbrite ou Facebook. Les participants peuvent s’inscrire à une 
ou plusieurs activités.

Oct 1st, 2022, 2 p.m. – 4:30 p.m. 
Guided Visit of the Exhibition

Join Artist Jessica Houston for a discussion of her project 
Over the Edge of the World followed by a Q + A session/open 
dialogue.

3 p.m. – 4 p.m. 
Recalling the Past | Imagining the Future: Storytelling 
through Collage

Join us for a collage workshop at Art Mûr Gallery led by artist 
Jessica Houston. Explore a variety of strategies for working 
with found imagery and text to tell your own story, revise past 
history or create future speculations. Session includes short 
demonstrations, all materials included free of charge. RSVP 
through Eventbrite or Facebook. Participants can join either 
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Du 10 septembre au 29 octobre 2022 
Galerie Shé:kon, 5826, rue St-Hubert, 2e étage, Tiohtià:ke / Mooniyang / Montréal (QC)

Black

CMYK

Pantone

Azhinoowamaa’idim
Amanda Roy. Commissaire : Nico Williams


