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S O M M A I R E

Recherche sociologique


1) Pour réinventer un marché de l’art à l’ère post 
COVID, à quoi doit-on renoncer ? À quoi doit-on 
s’accrocher à tout prix ?


2) Quels sont les défis et enjeux auxquels font 
face actuellement les artistes professionnels en 
arts visuels et quels seront-ils à l’ère post-COVID ?


3) Pour survivre à court, moyen et long termes, 
l’artiste doit-il miser sur le développement de son 
public ou sur le développement de son art ?
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«              »
Wassily Kandinsky disait: « La peinture est un art, et l’art 
dans son ensemble n’est pas une création sans but qui 
s’écoule dans le vide. C’est une puissance dont le but 
doit être de développer et d’améliorer l’âme 
humaine. » 


Dans la société dans laquelle nous vivons aujourd’hui, 
l’art n’a jamais été aussi nécessaire. Il contribue au 
mieux-vivre, au mieux-être, voire au bien-être de tous. 


HeleneCaroline Fournier



ÉDITO

La pandémie a figé la vie des artistes en arts visuels dans 
une attente interminable: celle d’un retour à une normalité 
semblable à celle qui existait avant 2020. L’ère post COVID 
n’est certes pas encore arrivée, mais elle est en 
préparation. On observe déjà des changements chez les 
artistes et chez les amateurs d’art. Des habitudes ont 
changé.


Au fur et à mesure de l’avancement de ma recherche en 
sociologie de l’art en 2020, en 2021 et, finalement, en 
2022, de nombreuses questions ont été posées aux artistes 
sur l’impact de cette pandémie dans leur pratique 
artistique professionnelle. Pendant cette période de trois 
ans, j’ai constaté que les artistes avaient changé car le 
milieu avait changé. Ils ont dû s’adapter pour survivre. La 
crise sanitaire a eu un impact sur leur motivation, leur 
inspiration, les sujets traités, les couleurs utilisées, etc. Au fil 
du temps, même si les mesures restrictives se sont 
assouplies (jusqu’à disparaître), les habitudes des artistes 
et de leur clientèle ont évolué depuis 2020. Le monde 
virtuel a été une solution temporaire qui est devenue 
permanente. Le marché de l’art s’est adapté de son côté 
pour palier à la problématique des fermetures des lieux 
d’exposition. Tout est désormais accessible en quelques 
clics de souris. Même si certains lieux ont réouvert 
totalement ou partiellement, l’art se consomme toujours 
différemment. Dans un sens, cela a contribué à vendre de 
plus en plus en ligne et à éliminer certains intermédiaires 
dans la vente d’art. Les ventes publiques ont changé de 
visage. Les musées se sont tournés, eux aussi, vers du 
contenu en ligne et ont réussi à fidéliser une clientèle qui 
avait soif d’art au plus fort de la pandémie quand les 
mesures extrêmes ont été imposées à une population qui 
ne savait plus vers quoi se tourner pour oublier leur 
infortune commune. Pour clôturer ma recherche en 
sociologie de l’art en 2022, de nouvelles questions ont été 
posées aux artistes et c’est le dossier spécial que je 
présente dans cette revue, démontrant au passage la 
perception que les artistes ont de l’ère post-COVID. 


HeleneCaroline Fournier, experte en art et théoricienne de 
l’art, rédactrice spécialisée, journaliste indépendante, 
critique, évaluatrice en collections.



JARDIN DE JOIE / 
GARDEN OF JOY

L’exposition « Jardin de Joie / Garden of Joy » était présentée du 1er 
janvier au 30 juin 2022 en salle 3 du MACVR3D .  Elle a été prolongée 

jusqu’au 31 décembre 2022. Soixante-trois oeuvres réalisées par 
vingt-huit artistes composaient l’ensemble de l’exposition qui 

soulignait les 25 ans de la fondation du Collectif International d’Artistes 
ArtZoom (CIAAZ). Un catalogue d’exposition bilingue en e-version 
accompagnait l’exposition.


QU’EST-CE QUE LE CIAAZ ?


C’est un collectif international d’artistes professionnels en arts visuels. C’est 
une affiliation professionnelle internationale. C’est une défense pour la 
cause des artistes. C’est un milieu professionnel privilégié. C’est une façon 
de vivre et de survivre dans le monde des arts visuels. C’est un 
regroupement apte à mettre une valeur sur le travail des artistes. C’est un 
collectif utilisant les nouvelles technologies. C’est un univers dynamique. 
C’est un lieu d’exposition. C’est un groupe entièrement géré par Art Total 
Multimédia. C’est aussi, parallèlement, une académie des arts visuels et un 
musée d’art contemporain indépendant.


FONDÉ À LONGWY (FRANCE) EN 1997


Originellement fondé en France en 1997, le CIAAZ, avec les années, a 
permis à des artistes du continent nord-américain, européen et africain 
d’exposer en Europe et en Amérique du Nord. Le but d’ArtZoom, à l’origine, 
était de mettre des ressources professionnelles en commun pour organiser 
des évènements artistiques de qualité, pour participer à des salons et des 
foires internationales d’art contemporain en Europe, et pour promouvoir les 
artistes en arts visuels sur deux continents à la fois. Depuis sa fondation, le 
CIAAZ a évolué, offrant toujours plus de possibilités à ses membres. Le 
CIAAZ représente des artistes en arts visuels dispersés sur trois continents 
différents et respecte les différences culturelles de chacun. Au coeur des 
actions du CIAAZ se trouve la préoccupation constante d’améliorer la 
qualité de vie des artistes en arts visuels et d’améliorer la perception de leur 
statut social auprès du grand public. La démocratisation de plusieurs 
aspects du métier d’artiste et des conditions de travail des artistes peintres, 
sculpteurs, photographes, etc. est l’un des piliers du CIAAZ.
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Avec un ensemble de services professionnels 
spécialisés dans le domaine des arts visuels, les 
artistes du CIAAZ ont également l’opportunité 
d’avoir accès gratuitement à un soutien moral 
dans leur cheminement professionnel. ArtZoom 
est un milieu qui offre un soutien humain à des 
êtres sensibles. C’est un environnement qui 
privilégie l’écoute et la compréhension face aux 
obstacles de ce métier particulier. C’est aussi 
l’assurance pour les artistes du CIAAZ d’être 
compris et d’être conseillés de façon éclairée. 


UNE COLLABORATION PROFESSIONNELLE


Tout en mettant en lumière le talent des artistes 
du CIAAZ, notamment par le biais de plusieurs 
ressources et plateformes développées depuis 
1997, la directrice artistique a à coeur le succès 
des artistes avec qui elle travaille. Elle les pousse 
à aller plus loin, dans une collaboration 
professionnelle. Par l’entremise de la directrice 
artistique, qui est experte en art et théoricienne 
d e l ’a r t , l a c o t e d e l ’a r t i s t e ( l a c o t e 
professionnelle) est établie à sa juste valeur sur 
u n m a r c h é p r é c i s . L e s c o n s e i l s e n 
développement de carrière, fournis à l’artiste, 
donnent ainsi la possibilité d’accroître la valeur 
de son travail sur le marché dans lequel l’artiste 
évolue.


UNE STRUCTURE INCOMPARABLE


Les nouvelles technologies, notamment celle de 
la réalité virtuelle, servent toujours à promouvoir 
les membres du CIAAZ à plus grande échelle et 
de diverses façons. Chaque artiste a son propre 
dossier sur Internet, développé comme un site 
Internet, où la vente en ligne de ses oeuvres 
originales est possible. Les artistes du CIAAZ 
retrouvent savoir-faire et savoir-être à la même 
enseigne, mais surtout une écoute attentive de 
leurs réels besoins professionnels pour 
développer plus amplement leur carrière 
d’artiste. 


Notamment grâce à Art Total Multimédia, 
entreprise canadienne qui a développé une 

solide expertise dans le domaine de l’art, les 
artistes membres du CIAAZ ont pu exposer en 
Europe et en Amérique du Nord, dans des 
salons internationaux d’art contemporain, dans 
des foires internationales d’art contemporain, 
dans divers lieux de diffusion sur deux 
continents différents. Depuis septembre 2018, 
les membres du CIAAZ ont désormais accès à 
des expositions muséales.


Art Total Multimédia est également une maison 
d’édition officielle qui édite des catalogues 
d’exposition, des catalogues d’artistes, des livres 
d’art, des livres d’artistes, etc., dont la revue 
L’ArtZoomeur, une revue d’art qui est propre au 
CIAAZ. 


Art Total Multimédia a mis ses nombreuses 
compétences et son expérience unique dans le 
domaine de l’art pour les artistes du CIAAZ et a 
produit de nombreuses capsules audiovisuelles 
pour les promouvoir. 


Au cours des années, Art Total Multimédia a 
également fondé un média culturel qui diffuse 
régulièrement des articles sur les artistes du 
CIAAZ et des articles thématiques. 


Art Total Multimédia, en tant qu’expert en art, 
offre des services professionnels pour les artistes 
en arts visuels afin de leur permettre d’avoir des 
outils pour faire progresser leur carrière 
professionnelle. 


La gestion du CIAAZ a donc des bases solides, 
acquises avec une expérience pertinente depuis 
1997, qui s’inscrit dans la durée avec une 
stratégie de développement pour les artistes du 
CIAAZ. 


Art Total Multimédia est également une maison 
d’édition officielle qui édite des catalogues 
d’exposition, des catalogues d’artistes, des livres 
d’art, des livres d’artistes, etc., dont la revue 
L’ArtZoomeur, une revue d’art qui est propre au 
CIAAZ. R
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Art Total Multimédia a mis ses nombreuses 
compétences et son expérience unique dans le 
domaine de l’art pour les artistes du CIAAZ et a 
produit de nombreuses capsules audiovisuelles 
pour les promouvoir. 


Au cours des années, Art Total Multimédia a 
également fondé un média culturel qui diffuse 
régulièrement des articles sur les artistes du 
CIAAZ et des articles thématiques. 


Art Total Multimédia, en tant qu’expert en art, 
offre des services professionnels pour les artistes 
en arts visuels afin de leur permettre d’avoir des 
outils pour faire progresser leur carrière 
professionnelle. 


La gestion du CIAAZ a donc des bases solides, 
acquises avec une expérience pertinente depuis 
1997, qui s’inscrit dans la durée avec une 
stratégie de développement pour les artistes du 
CIAAZ. 


UN LIEU D’ENSEIGNEMENT


L’Académie des arts visuels du CIAAZ propose 
des cours académiques en art et en histoire de 
l’art dans des musées canadiens. Elle propose 
également des conférences pour tous sur divers 
aspects de l’art, des visites guidées d’expositions 
avec des oeuvres expliquées, et, à l’occasion, des 
a t e l i e r s d e d é v e l o p p e m e n t e t d e 
perfectionnement aux artistes en arts visuels 
pour les aider à accroître leurs connaissances 
académiques dans leur domaine. 


U N L I E N D I R E C T A V E C L E M U S É E D ’ A R T 
CONTEMPORAIN VR3D (MACVR3D)


Fondé par Art Total Multimédia en 2018, le 
Musée d’art contemporain VR3D est un musée 
indépendant officiel. 


Il est axé sur les nouvelles technologies, 
notamment celle de la réalité virtuelle qui 
permet une expérience immersive de l’art tout 
autant qu’une promotion des artistes à grande 

échelle. Sa première exposition collective a été 
présentée le 1er décembre 2018 et s’intitulait 
« ArtZoom ». 


Le MACVR3D est géolocalisé à Longwy, en 
France, là où le CIAAZ a été fondé en février 
1997. Un certificat de reconnaissance muséale 
est délivré à tous les artistes qui y exposent. 
To u t e s l e s ex p o s i t i o n s m u s éa l e s s o n t 
accompagnées d’un catalogue d’exposition ou 
d’une monographie éditée par Art Total 
Multimédia. C’est la cofondatrice et directrice 
artistique du CIAAZ qui en est la principale 
commissaire et conservatrice.


LES ARTISTES DE L’EXPOSITION « JARDIN DE JOIE / 
GARDEN OF JOY »


ARO (Canada), Ginette Ash (Canada), B. 
DUMONT RENARD (France), BEL (Canada), Erik 
Bonnet (France), Pierre Bureau (Canada), 
Muriel Cayet (France), CHAGUY (Canada), 
DUMONT (Canada), GABRIELL (Canada), 
Martin Gaudreault (Canada), HERMINE 
(Canada), Bernard Hild (France), Steeve 
Lechasseur (Canada), Édith Liétar (Belgique-
Canada), LO (France-Canada), MAHESVARI 
(Canada-France), Guylaine Malo (Canada), MEG 
(Canada), Jean Potvin (Canada), Pierre Poulin 
(Canada), Lynda Ritchie (Canada), Céline Roger 
(Canada), Andrée Roy (Canada), Naima 
Saadane (Algérie), Marie-Françoise Sztuka 
(France), Réjane Tremblay (Canada), UGA 
(Canada).


Certaines oeuvres originales de l’exposition 
virtuelle ont été mises en vente en ligne dans la 
boutique du Musée pendant la durée de 
l’exposition.


L’exposition était visible gratuitement sur 
Internet et dans un casque de réalité virtuelle 
sur le site: www.macvr3d.com






PAYS, PAYSAGE

LAND, LANDSCAPE

L’exposition Pays, Paysage / Land, Landscape était 
présentée du 1er mars au 31 août 2022 en salle 2 du 

MACVR3D. Les 65 oeuvres qui composaient 
l’ensemble de l’exposition ont été réalisées par 8 

artistes de deux continents différents. Un catalogue 
d’exposition en e-version accompagnait l’exposition.


DES ARTISTES ORIGINAIRES DE BELGIQUE, DU CANADA ET DE 
FRANCE


Ginette ASH, Muriel CAYET, GABRIELL (Gabriel LAVOIE), 
Martin GAUDREAULT, Bernard HILD, Édith LIÉTAR, LO 
(Laurent TORREGROSSA) et MAHESVARI étaient les 
artistes de cette exposition. 


Ils étaient peintres, photographes et/ou dessinateurs-
illustrateurs. Cinq d’entre eux étaient indexés chez ArtPrice, 
leader mondial de l’information sur le marché de l’art. Dans 
cette exposition, on retrouvait 40 peintures, 20 photographies 
et 5 encres sur papier portant sur le paysage réel, imaginaire 
ou réinventé dans des styles très variés. Le catalogue 
d’exposition bilingue « Pays, Paysage / Land, Landscape » qui 
accompagnait l ’exposition est toujours disponible 
gratuitement en e-version sur le site du Musée. 


Certaines oeuvres originales de l’exposition virtuelle ont été 
mises en vente dans la boutique en ligne du Musée pendant 
la durée de l’exposition qui était visible gratuitement sur 
Internet et dans un casque de réalité virtuelle sur le site: 
www.macvr3d.com








L’exposition semi-permanente « Muriel Cayet. Intériorité » 
était présentée du 1er mars 2022 au 28 février mars 2023 

dans la salle d’exposition « Le Voyage », située au second 
plancher du MACVR3D. Les 130 oeuvres sélectionnées de 

l’exposition se retrouvaient également dans le livre d’art de 
l’exposition, publié en février 2022 par Art Total Multimédia. Une 
production audiovisuelle de 6:30 minutes a été produite pour 
présenter l’exposition et est toujours visible sur Internet depuis 
le 1er mars 2022.


L’exposition prévue pour une durée de 12 mois était la troisième 
exposition personnelle de l’artiste française présentée dans le 
MACVR3D qui, en 2019, avait présentée l’exposition « Muriel Cayet. 
Murmure d’une mémoire » et, en 2021, «  Ode au voyage avec 
Muriel Cayet  ». Cette nouvelle exposition était de loin la plus 
importante en nombre d’oeuvres. Elle regroupait une partie des 
intérieurs peints en 2020 et 2021. Dans les oeuvres représentées, il 
y avait plusieurs références à la littérature (lecture, écriture). Il y avait 
également plusieurs scènes intérieures qui présentaient des 
tableaux sur les murs (peinture). Ces intérieurs colorés donnaient 
envie de s’y attarder. Les salons désertés, qui ne demandaient qu’à 
s’emplir d’une présence, étaient une terre fertile pour l’imagination 
qui créait une narration autour des éléments qui meublaient la 
pièce. C’est ainsi que le visiteur s’y installait et laissait parler sa 
sensibilité intérieure. 


Muriel Cayet est née en 1961 à Ivry-sur-Seine près de Paris (France). 
Elle a été médiatrice pendant près de quinze ans, mais aussi 
conseillère littéraire et animatrice de formation; cette art-thérapeute 
s’est spécialisée dans le récit de vie. Récit de vie comme outil de 
changement de sa relation à l’autre, de sa vision de soi, mais aussi 
comme outil de développement personnel. Artiste peintre 
coloriste, elle vit à Mareuil-sur-Arnon, dans le département du Cher, 
dans le Centre de la France. Au cours des années, elle a été 
nommée Académicienne de plusieurs académies prestigieuses en 
Europe, notamment de l’Académie des Beaux-Arts de Saint-Louis, 
l ’Académie Européenne des Arts-France, l ’Accademia 
Internazionale Greci-Marino, etc. Elle a été reconnue experte en art 
par ses pairs (École du Louvre). Elle est présente dans de 
nombreuses collections privées, notamment dans 15 pays en 
Europe, mais aussi en Amérique du Nord, en Océanie et en Asie. 
Elle a reçu plusieurs prix et distinctions pour sa peinture au cours 
de sa carrière dont des médailles d’or, d’argent, de bronze et de 
vermeil. L’exposition est toujours visible dans les archives du 
Musée, sur Internet et dans un casque de réalité virtuelle, sur le 
site: www.macvr3d.com
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Salon bleu Provence (2021) 
Acrylique sur carton entoilé

9,6″ x 7,6″ 

24 x 19 cm
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La définition très formelle de l’intériorité est  la qualité ou 
le caractère de ce qui est intérieur. Cela désigne, dans la 

langue philosophique, ce «  dedans  » de l'homme 
que chacun appréhende immédiatement en lui-

même et qui, se distinguant de l'univers visible et du monde 
physique auquel appartient le corps humain, se présente 
comme une expérience subjective.


Malgré les représentations matériellement dualistes 
(intérieur / extérieur) de l’homme, ces états ne forment qu’un 
seul et même être complexe en réalité. Cette existence, 
objective et subjective, double et une à la fois, constitue le 
paradoxe fondamental de la condition humaine. On peut 
considérer philosophiquement ce paradoxe comme une 
source de questionnements, de réflexions, fixant la pensée 
vers un monde de sensations physiques (extérieures) et 
d’intuitions, de sublimations, d’expériences, absolument non 
physiques (intérieures). De même, l’art peut être 
appréhendé de façon extérieure et intérieure. D’abord de 
façon extérieure par l’objet en lui-même, puis de façon 
intérieure par l’émotion que l’objet d’art procure. La lecture 
au premier degré est l’oeuvre physique, en l’occurence la 
peinture. La lecture au deuxième degré est ce qui s’en 
dégage, ce qui nous interpelle au niveau de l’interprétation 
qu’on se fait de la scène, de ce qu’on ressent face au sujet. 
Puis, s’il y a lieu, le troisième, quatrième, cinquième degré… 
l’interprétation symbolique, son concept philosophique, sa 
portée sociologique, etc. Une peinture n’est jamais ce qu’elle 
semble être. Particulièrement dans cette exposition, le degré 
de lecture des oeuvres est multiple. L’intérieur n’est pas juste 
un salon, une cuisine, une bibliothèque, un studio, mais une 
forme d’intériorité symbolique. Une interprétation de ce qui 
est en l’artiste (auteure, peintre et art-thérapeute) et, par 
extension, ce qu’on peut retrouver en nous-mêmes. Si on y 
ajoute le contexte de la pandémie, un intérieur prend une 
autre signification, celle du cocooning, voire du refuge 
intérieur.

Parallèle philosophique
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An afternoon in London (2020) 
Acrylique sur carton entoilé

7,6″ x 9,6″ 

19 x 24 cm
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La maison signifie l’être intérieur; ses étages, sa cave et son 
grenier symbolisent quant à eux divers états de l’âme. La cave 

correspond symboliquement à l’inconscient, le grenier à 
l’élévation spirituelle. La maison est aussi un symbole 

féminin avec son sens de refuge, de mère, de protection, de sein 
maternel. La psychanalyse reconnaît, dans les rêves de la maison, 
des différences de signification, selon les pièces représentées, et 
qui correspondent à divers niveaux de la psyché. L’extérieur de la 
maison, c’est le masque ou l’apparence. L’intérieur est ce monde 
qui nous habite et qui est le lieu de secrets, comme un sanctuaire 
qui renferme des trésors sur soi-même à découvrir. La cuisine 
symbolise le lieu des transmutations alchimiques ou des 
transformations psychiques, c’est-à-dire l’endroit de l’évolution 
intérieure. Dans les oeuvres représentées par Muriel Cayet, il y a 
plusieurs références à la littérature, notamment avec ces grandes 
bibliothèques murales, ou encore à ces coins intimistes pour 
écrire, symbolisant tour à tour la connaissance, la science, la 
sagesse aux côtés de la libération car l’acte d’écrire est libérateur. 
Il y a également plusieurs scènes intérieures qui donnent à voir 
des tableaux sur les murs, qui font directement référence à l’art de 
peindre et à l’art de s’évader à travers la peinture. Ces intérieurs 
toujours richement colorés donnent envie de s’y attarder avec leur 
fenêtre ouverte sur l’air et sur la lumière qui symbolisent la 
réceptivité terrestre. Symboliquement, la lumière de l’extérieur est 
mise en relation avec l’obscurité de l’intérieur. Une lumière est 
nécessaire pour équilibrer tous les niveaux de l’être, quelle soit 
divine, purement intellectuelle ou autre. Intérieur et intériorité sont 
deux niveaux de lecture des oeuvres de l’artiste; deux niveaux qui 
sont très proches l’un de l’autre car il n’y a pas d’intériorité sans un 
intérieur et il n’y a pas d’intérieur sans un désir d’entrer dans un 
univers différent de celui qui est extérieur à soi. Les salons 
désertés, qui ne demandent qu’à s’emplir d’une présence, sont 
une terre fertile pour l’imagination qui crée une narration autour 
des éléments qui meublent la pièce. L’intemporalité des lieux 
saisit celui qui s’y évade l’espace d’un instant. En ces temps, 
restreints au salon et à la cuisine, n’a-t-on pas envie de s’envoler 
vers des ailleurs et se connecter à d’autres intériorités ?


L’exposition qui a donné lieu à une production audiovisuelle 
en mars 2022 est toujours visible dans les archives du Musée, 
sur Internet et dans un casque de réalité virtuelle, sur le site: 
www.macvr3d.com

Thématique de l ’exposition



La 12ème édition annuelle de l’Internation’ART 
était présentée pour une troisième année 

consécutive dans le MAC VR3D du 1er 
avril au 31 décembre 2022 sous une 

forme virtuelle. L’exposition internationale était 
visible sur Internet et dans un casque de réalité 
virtuelle. Elle s’accompagnait d’un catalogue 
d’exposition en e-version qui présentait 
l’entièreté des 90 oeuvres présentées dont 
certaines étaient vendues en ligne dans la 
boutique du Musée d’art contemporain VR3D 
pendant la durée de l’évènement.


LES ARTISTES EXPOSANTS


Pour cette 12ème édition, l’exposition présentait 
13 artistes originaires d’Algérie, de Belgique, 
du Canada et de France. 90 peintures, 
photographies, aquarelles, encres sur papier et 
art numérique issu de la nanoartographie 
formaient l’ensemble des oeuvres de cette 
exposition.


Ginette ASH, BEL (Lina BÉLISLE), Muriel 
CAYET, CHAGUY (Chantale GUY), DUMONT 
(Jocelyne DUMONT), Martin GAUDREAULT, 
Bernard HILD, Steeve LECHASSEUR, Édith 
LIÉTAR, LO (Laurent TORREGROSSA), 
MAHESVARI, Naima SAADANE et Réjane 
TREMBLAY se partageaient l’espace de la salle 
Internation’art du Musée d’art contemporain 
VR3D (MAC VR3D).


L’ORIGINE DE L’EXPOSITION INTERNATIONALE


A l’origine l’Internation’ART était un évènement 
international présenté à Roberval (au 
Saguenay-Lac-Saint-Jean), mariant la littérature 
aux arts visuels avec un(e) auteur(e) invité(e) en 
conférence et des artistes francophones en 
exposition pour une durée de 2 mois. La 
pandémie COVID-19 a changé la donne depuis 
l’édition de 2020. L’évènement est désormais 
présenté dans un musée officiel, bien que 
virtuel, géolocalisé à Longwy en France. 
L’affluence mensuelle oscille entre 15 500 et 16 
300 visiteurs uniques. Le musée, entièrement 
modélisé en 3D, offre une expérience plus 
immersive de l’art avec la vraie réalité virtuelle 
(celle qui se vit avec un casque de réalité 
virtuelle) où le visiteur peut se mouvoir comme 
s’il y était physiquement. L’effet est saisissant de 
réalisme. 


Le catalogue d’exposition téléchargeable 
gratuitement et la mise en vente en ligne de 
certaines oeuvres originales de l’expositions 
accompagnaient l’évènement qui, nous vous le 
rappelons, était aussi visible sur Internet (sans 
aucun casque) sur le site: www.macvr3d.com

INTERNATION’ART

2022



UNE 13ÈME ÉDITION EN 2023


La prochaine édition aura lieu du 1er avril au 31 décembre 2023 au Musée d’art contemporain VR3D 
(MAC VR3D) dans la même formule que les précédentes éditions virtuelles. 


Les artistes seront B.DUMONT RENARD, Ginette Ash, Muriel Cayet, DUMONT (Jocelyne Dumont), 
Martin Gaudreault, CHAGUY (Chantale Guy), Bernard Hild, Nathalie Landry, Édith Liétar, LO (Laurent 
Torregrossa), MAHESVARI, Naima Saadane et Réjane Tremblay.












LE POUVOIR DES 
COULEURS

L’exposition collective « Le Pouvoir des couleurs » a été présentée du 1er 
au 30 avril 2022 à la Maison O’Neill, située au 3160 boul. Wilfrid-Hamel 

Ouest à Québec (Canada). Onze artistes, membres professionnels 
du Collectif International d’Artistes ArtZoom (CIAAZ), y exposaient 

pour souligner les 25 ans d’existence de leur regroupement.


Ginette Ash, Muriel Cayet, CHAGUY (Chantale Guy), GABRIELL (Gabriel 
Lavoie), Bernard Hild, LO (Laurent Torregrossa), MEG (Mégane Fortin), 
Jean Potvin, Céline Roger, Naima Saadane et Réjane Tremblay étaient les 
artistes originaires d’Algérie, du Canada et de France qui étaient exposés.


Leurs oeuvres très diversifiées en style et puissamment colorées étaient 
présentées dans cette exposition où l’on retrouvait des peintures à 
l’acrylique et à l’huile, des techniques mixtes, de l’aquarelle et des 
photographies.


Une exposition virtuelle était présentée parallèlement à l’exposition 
physique, permettant ainsi aux gens qui ne pouvaient se déplacer de 
profiter pleinement de cette exposition anniversaire. Elle était visible sur le 
site de la Maison O’Neill - www.lamaisononeill.org


 LE CIAAZ A 25 ANS


Fondé en France en 1997, le CIAAZ a permis à de nombreux artistes du 
continent nord-américain, européen et africain d’exposer en Europe et en 
Amérique du Nord. Depuis sa fondation, le CIAAZ a évolué, offrant toujours 
plus de possibilités à ses membres. Le CIAAZ représente des artistes en arts 
visuels dispersés sur trois continents différents et respecte les différences 
culturelles de chacun. Au coeur des actions du CIAAZ se trouve la 
préoccupation constante d’améliorer la qualité de vie des artistes en arts 
visuels et d’améliorer la perception de leur statut social auprès du grand 
public. 


Tous les détails du CIAAZ se trouvent sur le site:

 www.artzoom.org ou www.artzoomconnection.com





MOMENTO

L’exposition collective MOMENTO était présentée du 1er 
mai au 31 octobre 2022 au Musée d’art contemporain 

VR3D (MACVR3D). L’exposition virtuelle, visible sur 
Internet et dans un casque de réalité virtuelle, mettait 

en lumière 55 oeuvres abstraites et figuratives qui 
exprimaient un moment précis dans la vie des artistes, une 
tranche de vie, un moment de pure joie, de pure liberté 
créative et d’inspiration, etc. Cette exposition intimiste 
marquait un arrêt momentané sur le temps qui passe par le 
biais de peintures, de photographies et d’oeuvres issues de 
l’art numérique (plus précisément de la nanoartographie).


BEL, Muriel CAYET, Bernard HILD, LO (Laurent 
TORREGROSSA) et Naima SAADANE étaient les artistes de 
cette exposition. Ils étaient originaires d’Algérie, du Canada 
et de France. Ces artistes étaient tous indexés chez ArtPrice, 
leader mondial de l’information sur le marché de l’art. Ils 
étaient tous des artistes de niveau international qui exposent 
régulièrement dans plusieurs pays, sur plusieurs continents, 
et qui ont obtenu de nombreux prix et distinctions pour leur 
travail.


Le catalogue d’exposition bilingue «  MOMENTO  » qui 
accompagnait l ’exposition est toujours disponible 
gratuitement en e-version sur le site du Musée. Certaines 
oeuvres originales de l’exposition virtuelle étaient en vente 
dans la boutique en ligne du Musée pour toute la durée de 
l’exposition qui était visible gratuitement sur Internet et dans 
un casque de réalité virtuelle sur le site: www.macvr3d.com


https://macvr3d.com/pdf/catalogue_expo_momento_macvr3d.pdf




ARTE

L’exposition collective ARTE était présentée du 1er septembre 2022 au 
28 février 2023 au Musée d’art contemporain VR3D (MACVR3D). 

L’exposition virtuelle, visible sur Internet et dans un casque de réalité 
virtuelle, mettait en lumière 50 oeuvres abstraites et figuratives qui 

soulignaient la grande diversité dans les arts visuels. Cette exposition 
présentait 7 artistes de 3 continents différents: Ginette ASH, Muriel CAYET, 
Bernard HILD, LO, MAHESVARI, Pierre POULIN et Naima SAADANE. Ils 
étaient originaires d’Algérie, du Canada et de France. Six artistes sur les sept 
étaient indexés chez ArtPrice, leader mondial de l’information sur le marché 
de l’art. Ils étaient tous des artistes membres du Collectif International 
d’Artistes ArtZoom (CIAAZ).


Ginette Ash présentait 5 oeuvres à thème floral figuratif réalisées en 
techniques mixtes. Muriel Cayet présentait, quant à elle, 10 peintures à 
l’huile illustrant des paysages abstraits et semi-abstraits. Le photographe 
Bernard Hild a choisi d’offrir au public 10 scènes de femmes en N&B, belles 
et bien dans leur peau. Le peintre de marines, LO, nous donnait 10 
prétextes de se laisser voguer sur la mer de l’hyperréalisme peint à 
l’acrylique. MAHESVARI exprimait l’Asie avec 5 petites Geishas à l’encre et 
aquarelle combinés, dans un style naïf. Au centre de l’exposition, Pierre 
Poulin donnait le point d’orgue à l’ensemble de l’exposition avec 5 oeuvres 
issues de l’art brut et singulier. Naima Saadane proposait, au final, 5 
oeuvres d’une douceur captivante qui coulait de source avec sa peinture 
glycérophtalique sur papier, une peinture abstraite, sous un thème de fond 
marin. Ces oeuvres ayant pour thème l’art, libre et sous toutes ses formes, 
donnaient un petit échantillon des possibilités artistiques infinies des artistes 
de notre époque.


Le catalogue d’exposition bilingue «ARTE» qui accompagnait l’exposition est 
toujours disponible gratuitement en e-version sur le site du Musée. 
Certaines oeuvres originales de l’exposition virtuelle étaient en vente dans la 
boutique en ligne du Musée pour toute la durée de l’exposition qui était 
visible gratuitement sur Internet et dans un casque de réalité virtuelle sur le 
site: www.macvr3d.com





CLIC PHOTO

L’exposition collective CLIC PHOTO était présentée du 1er 
novembre 2022 au 30 avril 2023 au Musée d’art 

contemporain VR3D (MACVR3D). L’exposition virtuelle, 
visible sur Internet et dans un casque de réalité 

virtuelle, mettait en lumière 40 oeuvres photographiques 
d’un trio d’artistes d’origine belge, canadienne et française. 
Martin Gaudreault, Bernard Hild et Édith Liétar, des 
artistes, parfois multidisciplinaires, qui ont une longue feuille 
de route derrière eux, étaient les photographes de cette 
exposition. Ils étaient indexés chez ArtPrice, leader mondial 
de l’information sur le marché de l’art et étaient tous les trois 
des artistes professionnels, membres du Collectif 
International d’Artistes ArtZoom (CIAAZ).


Martin Gaudreault présentait quinze photographies 
couleurs et N&B dans lesquelles se côtoyaient paysages et 
personnages. Le photographe présentait plusieurs 
photographies expérimentales avec des effets de vitesse et 
de superposition d’images; un beau mariage de tradition et 
d’innovation. Bernard Hild présentait, quant à lui, quinze 
photographies en N&B. Des femmes pour la plupart, mais 
aussi des personnalités masculines françaises dont un 
autoportrait à la mise en scène détonnante. Édith Liétar, qui 
présentait sa première exposition photographique au Musée, 
a rassemblé dix photographies de lieux et d’atmosphères. A 
la manière de souvenirs de voyages et de tranches de vie, ses 
photographies, à la composition réfléchie, évoquaient un 
sentiment de sérénité, de joie et de moments agréables.


Le catalogue d’exposition bilingue «  CLIC PHOTO  » qui 
accompagnait l ’exposition est toujours disponible 
gratuitement en e-version sur le site du Musée. Certaines 
photographies originales de l’exposition virtuelle étaient en 
vente dans la boutique en ligne du Musée pour toute la 
durée de l’exposition sur le site: www.macvr3d.com





TROUVER SA PLACE DANS LA SOCIÉTÉ 
ACTUELLE EN TANT QU’ARTISTE


(EN ARTS VISUELS)

L’ART ET LA CULTURE, UN DIVERTISSEMENT


A u Canada, seuls les intellectuels (dé)voués à 
l’art ont senti la véritable tempête qui a secoué 
la France pendant plus d’une décennie. 

Beaucoup d’auteurs (critiques d’art, théoriciens de l’art, 
sociologues de l’art, etc.) en ont parlé. Alors que les 
paramètres de l’art classique disparaissaient, perdaient 
leurs limites, leurs frontières, leurs règles établies, 
certains ont compris que l’art contemporain n’avait pas 
besoin d’un «  manuel-du-parfait-artiste-en-art-
contemporain » pour être validé. Avec cette crise qui a 
commencé dans les années 1990, «  rien et n’importe 
quoi » pouvait être appelé de l’« art ». Ici, au Canada, 
mais plus particulièrement au Québec, puisque nous 
sommes dans un autre système, un autre marché, une 
autre mentalité face à l’art (et, surtout, puisque nous 
n’avons jamais été un lieu-phare pour l’art), nous 
n’avons pas eu la même vision de cette « crise » de l’art. 
Les artistes en arts visuels ont poursuivi leur vie 
artistique comme si de rien n’était. S’il y a eu une crise, 
c’était surtout une crise de marché, une crise des 
ventes, à cause du contexte économique global. L’art et 
la culture, au Canada, se retrouvent souvent dans la 
rubrique divertissement dans le journal. L’art est 
tellement un divertissement qu’il ne figure pas dans les 
campagnes électorales et encore moins dans les 
programmes de développement économique des élus. 
Les arts visuels sont exactement comme la littérature, le 
cinéma, le théâtre, les arts de la scène ou du cirque, 
bien que le cinéma soit une industrie qui génère des 

bénéfices, que les artistes de la scène réunissent à faire 
salle comble (avant la pandémie) et à gagner des 
millions par année… disons que certains domaines 
artistiques s’en tirent mieux que d’autres. Mais soyons 
honnêtes et disons les choses telles qu’elles le sont 
vraiment: les arts visuels sont les laissés pour compte 
de l’art. Peu d’artistes en arts visuels réussissent à vivre 
de leur art sans avoir un boulot de survie à côté. Je ne 
parle pas des artistes qui, à la retraite, se mettent à 
peindre, à sculpter ou à photographier. Ceux-là sont 
d’une classe à part, ayant « sacrifié » une partie de leur 
existence à gagner une retraite pour, finalement, se 
vouer à leur passion de longue date en deuxième 
carrière.


Aujourd’hui, dans un contexte pandémique qui 
perdure, où les galeries ferment, rouvrent, ferment, 
r o u v r e n t e t f e r m e n t fi n a l e m e n t p o u r v r a i 
(définitivement) faute d’un soutien adéquat du 
gouvernement, celui-ci ne parlera pas plus d’art et de 
culture dans ses éventuelles relances économiques. Il 
n’en parlera pas plus dans ses campagnes électorales 
(si ce n’est que pour annoncer de l’emploi pour tous). 
Dans une pénurie globale de main d’oeuvre, il y a déjà 
de l’emploi pour tous. Quelqu’un qui veut vraiment 
travailler peut trouver un emploi en un claquement de 
doigt. Et, puis, comme on le sait, les promesses 
électorales dépassent souvent les pensées des 
candidats. Une fois élus, les premières pertes de 
mémoire débutent pour eux.



TROIS QUESTIONS


Comment l’artiste peut trouver sa place dans la société 
actuelle en tant qu’artiste professionnel en arts visuels ? 
Pour répondre à cette grande question, il faut d’abord 
répondre à trois questions existentielles:

 
1) Qui suis-je vraiment ? C’est le «  connais-toi toi-
même  ». En d’autres termes, suis-je artiste par 
nécessité, par opportunisme, par loisir et oisiveté ? 
Suis-je artiste pour de bonnes raisons ? 
2) Qu’est-ce que je veux vraiment ? C’est le but ou la 
motivation à atteindre. Est-ce que le but est d’avoir de 
l’argent ? D’être connu(e), reconnu(e) ? D’avoir des prix 
et des distinctions pour mon travail ? De transmettre 
quelque chose ? De combler un besoin existentiel chez 
moi, chez l’autre ? De faire vivre une expérience 
esthétique, mystique, transcendante ? De simplement 
m’amuser avec de la couleur et des pinceaux ? Est-ce 
un but superficiel ou profond ? 
3) Qu’est-ce que je veux (ou je peux) partager avec 
le public ? C’est le leitmotiv qui fait avancer les choses 
au niveau de l’art car l’art est une histoire de partage. 
Est-ce que je partage quelque chose de profond, de 
transcendant, d’excitant, de vrai, d’authentique ? Est-ce 
que ce partage peut faire la différence dans la vie de 
quelqu’un ?


TOUT CECI N’EST QU’UN DÉBUT


La pandémie a changé la donne pour plusieurs artistes. 
Le marché s’est modifié. Des lieux de diffusion ont 
fermé. Il était déjà difficile d’y entrer en tant qu’artiste, il 
sera encore plus difficile d’y entrer de façon 
permanente après la pandémie (si elle cesse un jour). 
La clientèle a changé ses habitudes. Elle achète 
désormais en ligne. Elle s’est habituée au confinement, 
aux mesures sanitaires. Elle ne sort plus autant 
qu’avant. Le divertissement se fait désormais à la 
maison, dans le confort et la sécurité du foyer. C’est un 
nouveau paradigme auquel l’artiste doit s’adapter pour 
survivre.


La prochaine étape de ce monde en mutation ? C’est 
aux vrais artistes de l’écrire. L’art survivra s’il devient 
nécessaire… et pour devenir nécessaire, il doit 
combler un besoin chez le public. L’art doit dire, 
véhiculer quelque chose. Il doit exister et être partagé 
pour une bonne raison.


Alors, laissons de côté le « rien et n’importe quoi » de 
l’art contemporain car le public, en général, ne 
s’intéresse pas à « rien » (il s’intéresse à quelque chose, 
exactement le contraire de « rien ») et encore moins à 
« n’importe quoi ». Il faut quelque chose pour susciter 
son intérêt… et c’est par là que tout (re)commencera.

Texte de réflexion par

HeleneCaroline Fournier



N ombreux sont les artistes qui visent à 
créer une entreprise autour de leur art. 
C’est très bien ! Encore faut-il pouvoir 

mettre les choses en perspective. Une oeuvre 
artistique n’est pas un «  produit commercial  » 
comme les autres. Un atelier-galerie n’est pas un 
« magasin » comme les autres… et l’artiste  (qui 
n’est pas comme les autres) ne peut pas juste 
s’installer au milieu de sa «  boutique  » pour 
créer en attendant la clientèle pour combiner 
création et vente dans une même plage horaire. 


Avec l’expérience de 25 ans d’observation du 
milieu artistique, nous avons pu constater que la 
plupart des artistes qui ouvrent un atelier-
galerie au public (dans un local commercial) se 
plaignent de n’avoir plus de temps pour 
produire car ils doivent tenir la galerie ouverte 
selon un horaire affiché sur la porte de leur 
commerce en plus de se stresser pour payer le 
loyer commercial mensuel. Une fois la journée 
terminée, ils ont des obligations familiales ou 
des tâches ménagères. Ils n’ont plus le 
temps, l’énergie ni la motivation pour 
produire en atelier. Avec les va-et-
vient constants des visiteurs (pas 
forcément tous des acheteurs), ils 
ne peuvent tout simplement 
pas concilier la création 
s u r p l a c e , l ’a c c u e i l 
courtois des visiteurs, 
r é p o n d r e a u 
téléphone, répondre 
aux emails, vendre, 

emballer les oeuvres et les expédier si elles ont 
été vendues en ligne. L’artiste-galeriste a ses 
propres limites, même s’il/elle peut se faire 
aider pour certains aspects de son activité 
commerciale. 


Certes, les ventes permettent à l’artiste de 
gagner en indépendance pour créer plus. 
L’artiste qui vend son travail avec succès gagne 
la liberté de consacrer plus de temps et plus 
d ' é n e rg i e à l a c réat i o n e t g a g n e e n 
reconnaissance. Pour la plupart des artistes, la 
motivation réside dans trois facteurs bien précis: 
excellence artistique,  stabilité financière, 
reconnaissance. Il est cependant important 
d’établir des priorités dans ces motivations 
personnelles.

 

Si l'excellence artistique est la priorité absolue, 
l’artiste doit sacrifier son temps de promotion, 
pour mettre la majeure partie de son énergie et 

de son temps, au profit de la maîtrise de 
sa technique, à la recherche et au 

développement de ses sujets, puis 
à la production en atelier. Si la 
reconnaissance est la priorité 

absolue, la majeure partie de 
son temps doit s’articuler 

autour d’une présence 
régulière dans des 
expositions avec jury 
(des expositions de 

qualité et d’envergure), 

Reconnaissance

Excellence artistique

Ventes / Stabilité 
financière

LA RECETTE DU SUCCÈS



dans des musées, des centres d’art et des lieux 
de diffusion institutionnalisés, à avoir une 
p r é s e n c e m a r q u é e d a n s d e s s a l o n s 
internationaux ou des foires internationales d’art 
contemporain et à participer à des concours 
internationaux avec jury. Si les ventes sont la 
priorité, la production en souffrira forcément car 
l’artiste passera plus de temps à promouvoir son 
travail sur diverses plateformes qu’à créer dans 
s o n a t e l i e r. S i l a v e n t e p e u t p a s s e r 
exclusivement par la promotion d’une oeuvre, 
encore faut-il que ce produit soit de qualité (et 
même de qualité supérieure) car il y a beaucoup 
d’artistes sur le marché. Or, le succès durable, 
lui, passe définitivement par l’excellence 
artistique, la stabilité financière via des ventes 
régulières et la reconnaissance de l’artiste et de 
son travail. L’artiste peut établir des priorités 
dans ses motivations personnelles, mais ne peut 
pas balayer d’un revers de la main l’un de ces 
aspects. Si l’artiste n’a pas l’excellence artistique, 
le produit manquera de consistance, il sera 
faible et personne n’en voudra. Si l’artiste n’a pas 
la reconnaissance, son travail manquera de 
visibilité et de crédibilité auprès des acheteurs-
investisseurs. Si l’artiste porte peu d’intérêt à la 
vente de ses oeuvres (même en ligne), l’artiste 
restera anonyme dans son atelier sans jamais 
connaître la vraie valeur de son travail et restera 
un(e) artiste méconnu(e) du grand public. Le 
bon dosage dans les motivations permet de 
trouver un équilibre sain dans la profession. Le 
succès en découlera tout naturellement. Ce 
succès permettra la stabilité financière et de 

gagner en indépendance pour avoir le temps 
de créer davantage. Le bon dosage est la 
recette du succès. Il se résume en une phrase: 
savoir-faire et faire-savoir… avec un produit de 
qualité qui se vend (et, éventuellement, qui se 
revend aux enchères). Je n’aborderai pas ici tous 
les rouages d’un système de marché. 
J’aborderai plutôt les défis auxquelles font face 
les artistes professionnels dans le domaine des 
arts visuels.


Ce n’est pas un secret pour personne: la 
majeure partie des artistes en arts visuels sont 
obligés de trouver un autre travail pour gagner 
leur vie. Ils ont relégué leur pratique artistique à 
mi-temps et doivent jongler, parfois, avec une 
vie familiale, des obligations domestiques, des 
activités sociales ou autres. Il est donc impératif 
que ce mi-temps de travail artistique soit le plus 
productif possible. De même que nombreux 
sont les artistes qui n’ont pas le temps ni l’envie 
d’apprendre à commercialiser et à vendre leurs 
oeuvres. Il faut d’abord savoir que le marché de 
l’art est extrêmement concurrentiel du fait qu’il y 
a beaucoup d’artistes… et que les espaces 
d’expositions s’amenuisent. Les collectionneurs 
se font de plus en plus discrets depuis un 
certain temps. Le coût du matériel et des 
fournitures d’artistes a considérablement 
augmenté. La pandémie n’a pas aidé non plus à 
s ‘armer de courage et de détermination.  En 25 
ans de carrière dans le milieu de l’art, j’ai vu 
plusieurs cas de figure: L’artiste tout dévoué à sa 
peinture qui n’a pas de vie sociale, l’artiste qui 



entame une carrière d’artiste à sa retraite, 
l’artiste qui doit jongler avec plusieurs petits 
boulots de survie, l’artiste qui ne peut travailler 
pour cause de maladie chronique, l’artiste 
indépendant financièrement qui ne veut pas 
forcément vivre de son art, l’artiste qui peint la 
fin de semaine faute de temps la semaine, 
l’artiste qui travaille dans le domaine artistique 
(souvent comme professeur d’arts plastiques) 
pour rester proche de l’art, etc. Il n’existe pas 
d’artiste-type car chaque artiste est différent et a 
cheminé différemment des autres (aucun 
parcours n’est le même), mais les principaux 
obstacles rencontrés restent les mêmes pour 
tous. En voici cinq: 


1) Trouver le temps pour créer. C'est un défi 
particulièrement difficile pour les artistes qui ont 
une vie active. En effet, la réserve d’énergie n’est 
pas inépuisable. L’énergie ou le flux créatif n’est 
pas toujours au rendez-vous quand on entre 
dans l’atelier après une journée bien remplie. 
Or, le temps de création ne doit pas être 
négligé car il permet de développer l’excellence 
artistique, l’un des éléments-clés du succès. Il 
faut prendre le temps de prendre le temps. La 
recherche, le développement, la maîtrise d’une 
technique, etc. ne s’obtiennent pas en regardant 
des vidéos sur Internet, mais bien en pratiquant. 
C’est en forgeant qu’on devient forgeron, dit-on. 
Comme on ne devient pas musicien en un jour.


2) Consacrer du temps aux ventes et à la 
promotion. La prospect ion des l ieux 
d’exposition prend également du temps. Par 
souci d’économie de ce précieux temps qu’on 
ne peut acheter pour en avoir plus dans une 
journée, il faut une tactique, un plan stratégique. 
Les efforts doivent être réguliers. Un blitz de 5 
heures par semaine, le samedi matin, n’est pas 
suffisant pour faire la promotion et la vente de 
vos oeuvres de façon efficace. Les réseaux 
sociaux, quand ils sont bien utilisés, peuvent 
être une aide, mais ils ne doivent pas être 
l’unique outil de travail. Il faut plutôt doser les 
efforts en prenant 45 minutes par jour, tous les 
jours. Si ces 5h25 en bout de semaine sont bien 
utilisés, ce n’est certainement pas du temps 
perdu. 


3) Créer un corpus cohérent. Si, dans les 5 
premières années de carrière, on peut 
pardonner à l’artiste d’explorer diverses 
techniques et sujets, il est plus difficilement 
pardonnable qu’un(e) artiste professionnel(le) 
ne soit pas reconnu(e) pour sa facture au bout 
de vingt ans de pratique. Divers professionnels 
du milieu s’intéressent à un travail cohérent 
dans son ensemble. De nombreux artistes ont 
du mal à juger de la cohérence de leur travail, 
ou même à savoir à quel point il devrait l'être. 
Or, la facture de l’artiste devrait permettre de 
l’identifier du premier coup d’oeil l’artiste 
p ro f e s s i o n n e l . Ce l a f a i t p a r t i e d e l a 
reconnaissance, l’un des éléments-clés du 
succès. 




4) Avoir une cote professionnelle appropriée. 
De nombreux artistes ont du mal à mettre une 
valeur sur leur travail. Ils craignent de fixer un 
prix trop bas ou d’effrayer les acheteurs avec un 
prix trop élevé.  La complexité du marché (ou 
des marchés) n’aide en rien l’artiste qui peut être 
totalement ignorant(e) du marché dans lequel il/
elle évolue ou voudrait évoluer éventuellement. 
On ne fixe pas ses prix comme on fixe le prix du 
kilo de patates. 


5) Savoir approcher les galeries. De 
nombreux artistes n'ont que peu ou pas d'idée 
sur la manière de présenter efficacement un 
dossier auprès d’une galerie, d’un musée ou 
d’un centre d’art institutionnalisé. Il faut savoir 
que le c.v. d’un(e) artiste ne ressemble en rien 
au c.v. traditionnel d’une personne cherchant un 
boulot de fonctionnaire. Plusieurs n’osent pas 
de peur de recevoir une réponse négative. Être 
artiste implique de recevoir de nombreuses 
réponses négatives au cours de sa carrière. Il 
faut la bonne clé pour ouvrir certaines grandes 
portes. Il est vrai que la perspective d'affronter 
les galeristes de renom peut-être effrayante 
pour certains artistes qui ont peur d’un refus, qui 
sont incertains de la pertinence de leur travail, 
qui hésitent à présenter leur travail récent qui a 
pris une autre direction que leur travail passé, 
etc.  Tous les prétextes sont bons pour ne pas 
oser. Or, sachez-le, c’est en osant qu’on obtient 
des résultats.  Il existe évidemment d’autres 
nombreux défis auxquels un(e) artiste doit faire 
face tout en construisant une belle carrière, mais 

les 5 grands défis sont ceux qui figurent dans ce 
texte. Art Total Multimédia est là pour aider les 
artistes dans le développement de carrière, à 
franchir les petits et grands défis auxquels font 
face les artistes. A chaque défi ses solutions, à 
chaque artiste sa stratégie pour gagner en 
confiance, en excellence, en reconnaissance et 
en stabilité financière. Un grand conseil qui 
entre dans la recette du succès: n’attendez pas à 
demain, ne remettez pas à demain  ce que vous 
pouvez faire aujourd’hui. La procrastination ne 
fait pas bon ménage avec les artistes, c’est un 
prétexte de plus pour remettre à plus tard votre 
succès. Cessez de divaguer avec ce que vous 
aimeriez faire, cessez de dresser des listes de 
buts et d’objectifs pour l ’an prochain. 
Commencez à faire ce qu’il faut dès aujourd’hui, 
dès maintenant, parce qu’on ne sait pas de quoi 
l’avenir sera fait. La seule chose qu’on peut 
contrôler, c’est le moment présent. Alors 
qu’attendez-vous ? 

Texte de réflexion par

HeleneCaroline Fournier



P our beaucoup de gens, le métavers 
est un concept nébuleux. Les 
nouvelles expériences immersives 

combinent le physique et le virtuel et 
promettent de révolutionner les entreprises… 
et les entrepreneurs (incluant les travailleurs 
autonomes du milieu artistique). 

Comme vous le savez, la pandémie a accéléré 
l ’ innovat ion au sein de nombreuses 
entreprises. Elle a bouleversé les façons de 
travailler, de collaborer, de communiquer, 
d’acheter et de vendre nos produits. Il y a des 
tendances à suivre car le métavers annonce la 
prochaine évolution d’Internet. De nouvelles 
technologies comme la chaîne de blocs 
(blockchain), la réalité étendue, l’intelligence 
a r t i fi c i e l l e e t l ’ I n t e r n e t d e s o b j e t s 
nécessiteront des stratégies différentes de 
celles qui sont conçues pour l’Internet 
d’aujourd’hui , où le manque d’ inter-
opérabilité des plateformes de portabilité des 
données limite les possibilités. 

Depuis des décennies, la technologie est 
omniprésente dans nos vies. Elle fait des 
avancées rapides, tellement rapides qu’on est 
vite dépassée par elle, si on la lâche un temps 
soit peu des yeux. On peut s’attendre à ce que 
le métavers soit lui aussi ancré dans le monde 
physique. D’ici 2030, la vie des humains 
s’étendra à plusieurs mondes, à des réalités 
combinant physique et numérique. Les 
humains et les machines ont des aptitudes 
complémentaires pour nourrir l’innovation et 
la croissance, surtout lorsqu’ils sont combinés 
(et je ne vous parle pas de SIRI, d’ALEXA et 
d’autres robots vocaux). Les robots logiciels 

sont devenus à ce point convaincants que, 
lors de nos interactions en ligne, on peut se 
demander si on interagit avec une personne 
ou avec une machine. Les limites de 
l ’ in format ique sont encore une fo is 
repoussées. Les ordinateurs quantiques et les 
super-ordinateurs parviennent à résoudre des 
problèmes qui étaient jusqu’alors trop 
coûteux ou exigeants pour être efficaces. À 
mesure que les grands défis deviennent des 
opérations banales pour les entreprises, ces 
dernières peuvent alors se concentrer sur 
d’autres activités. Les ordinateurs quantiques 
sont la prochaine évolution pour permettre de 
résoudre des problèmes encore plus 
complexes, et plus rapidement. Une étude 
rapportait que les leaders numériques qui ont 
a u g m e n t é l e u r s i n v e s t i s s e m e n t s 
technologiques durant la pandémie étaient 
deux fois plus performants que les entreprises 
retardataires. Aujourd’hui, ce multiple s’élève 
plutôt à cinq. L’écart continue de se creuser, 
d’où l’importance de réfléchir dès maintenant 
aux façons d’intégrer des éléments du 
continuum du métavers à nos activités 
professionnelles. Il s’agit d’une occasion en or 
de bâtir et de façonner les mondes de 
demain et d’y inclure l’art et la culture. Le sol 
est en train de se mouvoir sous nos pieds. 
Nous devrons tous réinventer chaque 
d i m e n s i o n d e n o t r e o r g a n i s a t i o n 
professionnelle. Les dirigeants avant-gardistes 
s’y mettent déjà… alors, pour ne pas se laisser 
distancer par la technologie galopante, il y 
faut y réfléchir dès à présent. 

Les tendances technologiques qui vous toucheront 
sans doute dans un avenir rapproché

Texte de réflexion par

HeleneCaroline Fournier



⚓   ⚓41

Un livre numérique et une exposition virtuelle

Plus de 200 peintures sélectionnées

L’exposition sera présentée dès le 1er mars 2023

sur www.macvr3d.com



 



TEMPUS FUGIT 

OU LES SABLES DU TEMPS


(LO)

L’oeuvre de LO, intitulée Tempus Fugit ou Les 
Sables du temps est une acrylique sur toile 

de 20 x 24 pouces, réalisée en 2022. 
O n y r e t r o u v e p l u s i e u r s f o r m e s 

géométriques visibles et cachées qui s’interprètent 
par l’herméneutique de l’art, c’est-à-dire l’art du 
comprendre et l’art de l’interprétation. La bouée 
b l a n c h e q u i f o r m e u n c e r c l e a n n o n c e 
symboliquement l’absence de distinction et de 
division. Le mouvement circulaire est immuable, 
sans commencement ni fin. Elle symbolise le 
temps: une succession continue et invariable 
d’instants tous identiques les uns aux autres. Le 
cercle symbolise également le ciel, au mouvement 
circulaire et inaltérable. On retrouve un second 
symbole, à peine dissimulé, deux triangles qui se 
font face entre les deux bateaux qui forment une 
sorte de sablier. Les sables du temps s’y écoulent. 
L’eau est la source de vie, le moyen de purification 
et le centre de régénérescence. L’eau représente 
également l’infinité des possibilités. Le symbolisme 
du triangle recouvre celui du nombre trois. Il se 
dégage des autres formes géométriques. Il 
symbolise la divinité, l’harmonie et la proportion 
(divine). C’est le rayon divin qui descend du ciel et 
qui chasse les ténèbres. Les éléments que l’on 
retrouve dans cette peinture sont l’eau, l’air et la 
terre (avec le pont des bateaux en bois). Seul le feu 

est absent, encore qu’il puisse être représenté par 
le soleil qui inonde la scène. Le bois des ponts des 
bateaux exprime quant à lui la subsistance 
universelle. C’est une matière noble. Il recèle une 
sagesse et une science surhumaine. Les cordes 
nouées symbolisent les liens qu’on nouent au 
cours de notre passage sur terre.  L’horizon est 
bouché pour ne pas voir plus loin que le moment 
présent. Les bateaux, en arrière-plan, sont les 
« barques » du voyage, d’une traversée accomplie, 
qui font référence au temps qui fuit (Tempus Fugit 
en latin) et des sables du temps qui s’écoulent en 
bleu, blanc et vert, couleurs de l’infini (bleu), du 
passage initiatique et de la mutation de l’être 
(blanc) et de l’espérance, de la force et de la 
longévité (vert). La forme rectangulaire de la toile 
évoque la perfection des relations établies entre la 
terre et le ciel et le désir humain de participer à 
cette perfection. Les tons sont harmonieux, la 
scène est paisible. Le beige a des propriétés 
apaisantes, accueillantes et chaleureuses. C’est 
aussi la couleur de la simplicité, qui est à l’image 
de l’artiste qui a mis beaucoup de son âme dans 
cette peinture et qui invite le spectateur à monter à 
bord de ce voilier symbole du monde et du coeur 
humain en tant que siège des passions. 


Bon vent !

CETTE OEUVRE EST EXPLIQUÉE PAR 
L’HERMÉNEUTIQUE DE L’ART

Texte d’HeleneCaroline Fournier, experte en art et théoricienne de l’art, rédactrice spécialisée, 

journaliste indépendante, critique, évaluatrice en collections.



  Oeuvre de SOFIA (Sophie Lebeuf)

Texte d’HeleneCaroline Fournier, experte en art et théoricienne de l’art, rédactrice spécialisée, 

journaliste indépendante, critique, évaluatrice en collections.



Nathalie Landry est née en 1971 et est 
originaire d’Acton Vale en Montérégie. Elle a 
fait des études en dessin du bâtiment. 
Malgré des cours d’arts plastiques à l’école 

primaire et secondaire (notamment du dessin), elle se 
déclare artiste autodidacte. Par souci de bien 
comprendre le milieu artistique, elle suit un cours à 
distance en gestion (en art).


D’aussi loin qu’elle se souvienne, l’art a toujours fait 
partie de sa vie. Enfant, elle dessinait partout, sur le 
mur de sa chambre, sur papier, sur carton, avec tout ce 
qui lui passait sous la main. Elle avait un criant besoin 
de s’exprimer. Issue d’une famille dysfonctionnelle, l’art 
était un exutoire, surtout à l’adolescence. L’art est resté 
très présent à l’âge adulte car il est devenu une façon 
de communiquer, de s’exprimer, de survivre aussi. Ses 
débuts en tant qu’artiste sous la signature de « N. 
Landry » remontent à 2019, notamment à la Galerie de 
Miss Rey de Chambly qui sera un tremplin formidable 
vers d’autres expositions collectives et personnelles. 
Avec cette galerie, elle participe annuellement à Art 
Battle, au profit d’un organisme (avec le programme 
POSART de l’organisme POSA Source des Monts). A 
ses débuts, elle a la chance de présenter une 
importante exposition à la Bibliothèque municipale 
d’Acton Vale, sa ville d’origine, puis une exposition à la 
Galerie Le Noir à Montréal. Ses débuts sont 
prometteurs.


En 2020, elle s’enregistre au registraire des entreprises 
comme artiste-entrepreneure. Son entreprise prend le 
nom de Landabstraction. Elle ouvre sa propre boutique 
en ligne sur son site Internet et multiplie les expositions 
à la Galerie de Miss Rey de Chambly.


En 2021, le nombre de ses expositions explose un peu 
partout: Galerie de Miss Rey de Chambly, La Loge – 
Espace Photo de Saint-Jean-sur-Richelieu, Galerie 1855 
de Saint-Hyacinthe, Galerie Art Platine de Montréal, etc. 
L’une de ses oeuvres est rétroprojetée lors du Projet-
exposition Pulsart du Centre d’art Diane-Dufresne de 
Repentigny. Elle participe au Festi Sympo de 
Châteauguay, au B’ART-B-QUE de Chambly où elle fait 
des prestations live. Elle participe à l’évènement 
Couleurs et Saveurs de Rosemère. Plusieurs 
évènements se font au profit d’organismes caritatifs 
(hôpitaux pour enfants, Société Alzheimer du Haut-
Richelieu, etc.). L’artiste présente également une 
importante exposition personnelle intitulée « Façon 
d’voir » à Chambly et à Saint-Jean-sur-Richelieu. Elle 
participe au « Défi 15 dessins 15 semaines » aux côtés 
d’artistes internationaux, qui lui vaut un certificat de 
participation avec une mention spéciale pour sa 
persévérance.


Des oeuvres de l’artiste sont sélectionnées pour des 
Collections spéciales chez Gallea. L’artiste qui est 
désormais membre de l’AVQ et de Gallea, devient 
également membre d’autres associations en 2021 et 
2022: Arto Galleria, Cartel 21, Culture Montérégie, 
Abstract Art Gallery, Art X Terra, etc. Elle présente ses 
oeuvres sur Art Majeur, à la boutique de La Loge à 
Saint-Jean-sur-Richelieu, à la boutique de la Galerie Le 
Point Rouge à Beloeil et des produits dérivés chez 
Redbubble dont les succursales se trouvent aux États-
Unis et en Australie.


L’année 2022 est la continuité de 2021. Les expositions 
personnelles et les expositions collectives s’enchaînent 
avec des performances live, des symposiums et de 

NATHALIE LANDRY, 
PORTRAIT D’UNE 

ARTISTE



 

nouveaux lieux d’exposition. En juillet, une experte en 
art et théoricienne de l’art s’intéresse de près à son 
travai l et lui propose de devenir membre 
professionnelle du Collectif International d’Artistes 
ArtZoom (CIAAZ). Dans la foulée, son travail est 
évalué et sa valeur sur le marché de l’art est certifiée. 
E l le part ic ipe également à une recherche 
sociologique sur les effets de la pandémie chez les 
artistes en arts visuels dont l’entrevue est publiée sur 
HEART, Au Coeur de l’art, magazine des arts.


Aujourd’hui, l’artiste qui s’inscrit dans la lignée de l’art 
engagé, qui travaille l’art abstrait aussi bien que l’art 
figuratif, suit les traces de ses influences artistiques. 
Paul-Émile Borduas, Marcelle Ferron et les autres 
artistes peintres du Refus Global, ils étaient tous des 
rebelles. Comme Nathalie Landry, ils entrevoyaient 
l ’homme libéré de ses chaînes inutiles, i ls 
entrevoyaient dans la joie leur sauvage besoin de 
libération.


Nathalie Landry est une artiste autodidacte qui sort 
doucement de sa chrysalide pour déployer la poudre 
colorée de ses ailes encore jeunes. Derrière son 
travail se trouve une citation de Laurent Gounelle, 
écrivain et philosophe français, qui a écrit dans Les 
dieux voyagent toujours incognito: «les seules limites 
sont celles que l’on se donne». Toutefois, l’artiste 
perçoit l’art comme sans limite; «the sky’s the limit» 
comme certains se plaisent à dire. La limite est 

toujours humaine, mais l’art permet de s’affranchir de 
certaines limitations puisque c’est un espace de 
liberté où tout est possible.


«Je crois que l’art est juste infiniment beau, violent, 
étincelant et divers à la fois», explique l’artiste. L’art est 
sans contredit son coin de liberté, sa façon de 
s’exprimer au plus juste des élans spontanés de son 
coeur.


En peignant les émotions, l’artiste passe parfois par 
des périodes plus sombres, plus douloureuses, plus 
difficiles à vivre. Sa peinture est alors pétrie de cet 
état d’âme passager. On remarque d’ailleurs des titres 
évocateurs qui nous indiquent ce qu’elle recherche à 
travers la peinture: la paix, l’empathie, la compassion, 
le respect, etc. Parfois l’émotion est trop forte, le titre 
évoque la perte de contrôle, l’anxiété, l’incertitude, 
l’anarchie contrôlée, la nostalgie, etc. Les périodes 
colorées affleurent un moment à la surface et 
s’expriment autrement. Une oeuvre peut avoir 
plusieurs significations et avoir deux aspects 
différents selon la lumière utilisée. Ses influences 
marquantes viennent surtout de libres penseurs ou 
d’artistes qui osent dire, afin de faire réagir. Elle 
apprécie la réaction par l’image car une image vaut 
mille mots. Le discours est plus court, plus direct, plus 
percutant. Il devient alors art engagé. Il ne laisse 
jamais insensible.




  Oeuvre de SOFIA (Sophie Lebeuf)

L’expérimentation a joué un rôle déterminant dans 
l’évolution de l’artiste qui a toujours cherché à 
extérioriser ses émotions, ses sentiments, son ressenti, 
par le biais de la peinture. L’utilisation de divers 
médiums l’a fait grandir dans l’apprentissage de son 
art. Son énergie s’est canalisée via l’acrylique, son 
médium de prédilection. Elle l’utilise en techniques 
mixtes, en créant de la texture, en y incrustant parfois 
des éléments, ou encore, en utilisant une peinture 
fluorescente ou phosphorescente qui transforme 
l’oeuvre à la black light.


Son atelier se trouve chez elle à Marieville en 
Montérégie. Elle y travaille à l’année. Ancien oiseau de 
n u i t , N at h a l i e L a n d r y t ra v a i l l e m a i n t e n a n t 
exclusivement le jour et le soir, au besoin. L’été, elle 
peint en extérieur. Le silence est plus propice à 
l’éclosion de ses idées. Sa production annuelle est d’au 
minimum 48 oeuvres dont le temps de création varie 
entre 2 heures et plusieurs jours.


Son travail se détaille en plusieurs collections. Les plus 
significatives sont: les petits formats (10 x 10 pouces), 
les arbres sucrés (tous aux titres savoureux) et les séries 
telles que «Je ne souhaite que la paix», «Westfalia», 
«Noir et Blanc» et la série «Diptyque et triptyque». Dans 
ces collections, on retrouve de l’art abstrait, de l’art 
fi g u r a t i f , d e s o e u v r e s fl u o r e s c e n t e s e t 
phosphorescentes, des grands formats, des 
monochromes et des oeuvres hors-série.


Quand Nathalie Landry peint la série des Westfalia, elle 
fait des croquis. Autrement, son processus de création 
est plutôt spontané, énergique et sans préméditation. 
Elle utilise des pinceaux, des couteaux à peindre et des 
cannettes de peinture en aérosol. Elle aime le carré et 
les formats allongés, mais ne se limite aucunement à 
un format en particulier.


Par la peinture, l’artiste se libère de tensions extrêmes. 
Elle s’exprime sans retenue, sans auto-censure et de 
façon moins destructrice qu’auparavant. Pour elle, le 
rêve devient réalité. Par le biais d’expositions, elle se 
fait connaître. Elle se livre au public. Son art est devenu 
un canal de transmission. C’est sa façon de dire les 
choses; c’est sa façon d’exister. Elle dira d’ailleurs que 
l’art est sa bouée de sauvetage.


«L’art, c’est l’aventure», explique l’artiste. Et, par 
définition, une aventure est un événement fortuit, de 

caractère singulier ou surprenant, qui concerne une ou 
plusieurs personnes. C’est exactement l’image que l’on 
peut donner à l’art de Nathalie Landry car l’acte de 
créer est un événement en soi, parfois singulier, 
toujours surprenant, qui concerne toutes personnes 
sensibles.


Landabstraction est son entreprise par laquelle elle 
vend ses oeuvres en ligne. Aujourd’hui, l’artiste rêve de 
déployer plus amplement ses ailes et de prendre enfin 
son véritable envol.


SUR INTERNET 
www.landasbstraction.com 
www.artzoomconnection.com/nathalielandry
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Recherche sociologique


1) Pour réinventer un marché de l’art à l’ère post COVID, à 
quoi doit-on renoncer ? À quoi doit-on s’accrocher à tout 
prix ?


2) Quels sont les défis et enjeux auxquels font face 
actuellement les artistes professionnels en arts visuels et 
quels seront-ils à l’ère post-COVID ?


3) Pour survivre à court, moyen et long termes, l’artiste doit-
il miser sur le développement de son public ou sur le 
développement de son art ?


	 	 BEL (Lina Bélisle)	 	 	 	 50

	 	 Jean Potvin	 	 	 	 	 52

	 	 LO (Laurent Torregrossa)		 	 54

	 	 CHAGUY (Chantale Guy)		 	 56

	 	 Nathalie Landry	 	 	 	 58

	 	 GABRIELL (Gabriel Lavoie)	 	 60

	 	 Martin Gaudreault	 	 	 	 62

	 	 Ginette Ash	 	 	 	 	 64

	 	 Céline Roger	 	 	 	 	 66

	 	 RASHËL (Rachel St-Pierre)	 	 68



1) Pour réinventer un marché de l’art à l’ère post-
COVID, à quoi doit-on renoncer? À quoi doit-on 
s’accrocher à tout prix ?


L’artiste ne pense pas qu’il faille renoncer à quoi que ce 
soit. «Après ce long confinement, les gens seront 
heureux de sortir dans les galeries d’art.» Selon elle, les 
gens ont économisé pendant la pandémie du fait de 
s’être privés de sorties et de divertissements. 
Néanmoins, l’artiste considère les expositions en ligne 
et/ou virtuelles comme une solution autant pour les 
amateurs d’art qui peuvent élargir leurs horizons que 
pour les artistes qui bénéficient d’un outil formidable 
pour augmenter leur visibilité. «Il y a tellement d’artistes 
au Québec, tellement de talents!» Réinventer un marché 
de l’art revient à parler des conditions de vie de l’artiste. 
«Pour ma part, je crois que la compétition est très forte 

pour se démarquer. Je vise le long terme et la 
reconnaissance au niveau international. Je souhaite que 
ma cote reflète vraiment ma valeur (sur le marché).» Les 
artistes en général doivent augmenter leur visibilité par 
tous les moyens. «Avec toutes les dépenses que l’artiste 
doit faire face: frais d’inscription, entretien d’un site web, 
frais de poste, matériel d’artiste, etc. Les frais sont de 
plus en plus importants. Pour être connu et reconnu, il 
faut une bonne visibilité et une présence stable sur le 
marché… et cela a un prix!» Pour réinventer un marché 
de l’art à l’ère post-COVID, il faudra d’abord diminuer 
les coûts pour les rendre acceptables. L’inflation a 
touché toutes les strates de la société; les artistes n’y 
ont pas échappé. Avant même de commencer à vendre 
des oeuvres et à avoir des revenus, il y a tout un tas de 
dépenses auxquelles sont soumises les artistes en arts 
visuels. L’ère post-COVID devra apporter des solutions 

BEL



pour améliorer la qualité de vie des artistes. «Même si 
plusieurs artistes ne vivent pas de leur art, il faut tout de 
même ne pas être trop perdant. Il y a beaucoup de 
sacrifice. Il faut être un grand passionné et être vraiment 
déterminé pour s’accrocher… et surtout y croire.» En 
effet, à l’ère post-COVID, seuls les artistes déterminés 
subsisteront. La COVID aura eu à l’usure, hélas, un bon 
nombre d’artistes.


2) Quels sont les défis et enjeux auxquels font face 
actuellement les artistes professionnels en arts 
visuels et quels seront-ils à l’ère post-COVID ?


«Le coût de la vie qui ne cesse d’augmenter est un défi 
en lui-même, juste pour les déplacements d’un 
symposium à l’autre, l’essence, l’hébergement, la 
restauration, l’inscription, etc.» C’est sûrement le plus 
grand défi auquel fait face l’artiste professionnel au 
Québec qui veut se faire connaître dans une autre 
région par le biais du réseau des symposiums, festivals 
et salons artistiques. «Ce sont les organisateurs de 
symposiums qui font de l’argent avec les frais 
d’inscription. Même si l’artiste vend quelques toiles, ce 
n’est pas assez (pour rentrer dans ses frais).» Les ventes 
en ligne ne sont pas non plus la solution-miracle pour 
éviter de payer des frais. «Encore là, il faudra prendre en 
compte les frais d’emballage, le temps pour le faire, les 
frais d’envoi, etc. Et tout le temps de gestion que cela 
demande aussi.» Un temps de «manutention» qu’il 
serait préférable de mettre dans la production. Le 
temps de production est également un défi de taille 
quand on a une vie de famille. A l’ère post-COVID, ce 
défi restera car l’aide, de type subvention, est difficile à 
obtenir. Encore là, le temps de monter un dossier de 
demande est trop important pour être envisagé par 
certains artistes. La complexité des formulaires n’aide 
pas, sans compter que les subventions qui existent ne 
répondent pas toujours bien aux projets qui pourraient 
être proposés. Ces subventions semblent destinées à 
une catégorie bien précise d’artistes en arts visuels.


3) Pour survivre à court, moyen et long termes, 
l’artiste doit-il/elle miser sur le développement de 
son public ou le développement de son art ?


«Je crois que l’artiste doit développer autant son public 
que son art», répond l’artiste qui a vu que les gens 
aiment suivre les artistes sur les réseaux sociaux. «Il faut 

y mettre du temps, pour cela aussi. Il faut investir en 
temps et en argent pour une plus grande visibilité. 
Notre art est un produit, un produit qu’il faut mettre en 
marché.» La survie à court, moyen et long termes de 
l’artiste passe par le développement de son art. «Pour 
ma part, j’espère faire évoluer mon art en étant créative, 
quitte à prendre des risques.» L’artiste qui n’aime pas la 
routine est prête à sortir de sa zone de confort pour 
être créative et innovante. «Il y a des clients qui aiment 
un artiste et qui reviennent pour l’acheter. Certains 
d’entre eux veulent quelque chose de différent. Je sais 
que certains artistes ont une clientèle bien à eux, mais le 
nombre de toiles vendues ne détermine pas le talent 
d’un artiste.» Il faut également une bonne discipline 
pour survivre. «Ne pas attendre l’inspiration. Il faut 
travailler, travailler. Le succès est le fruit du travail, même 
dans le domaine des arts. Il faut s’investir à fond, y 
mettre beaucoup de temps et d’énergie… et surtout ne 
pas se comparer aux autres. Avoir son propre style est 
un avantage.» L’artiste qui aspire à créer son propre 
style inimitable souhaite être unique en son genre. «Je 
crois aussi qu’il est bon de chercher conseils auprès de 
professionnels, ce qui aide à avoir une bonne stratégie.» 
Selon l’artiste, s’il n’est pas nécessaire en début de 
carrière de chercher à tout montrer et à tout vendre, 
l’évolution dans le style, la maîtrise dans la technique, 
feront que la vente deviendra inévitable. «Je regarde ce 
que je faisais en 2015 versus ce que j’ai fait en 2021, 
cela me fait sourire.» Pour se démarquer, tirer son 
épingle du jeu, il faut aussi se donner le temps de 
développer une certaine maturité. «Pour ma part, je 
cherche un succès sur le long terme. Tout le monde 
devra s’adapter après la pandémie. Nous entendons 
déjà dire qu’il faudra apprendre à vivre avec la COVID, 
ce qui veut dire que ce sera encore plus difficile pour 
plusieurs artistes. Il y a malheureusement des artistes de 
grand talent qui n’auront pas les moyens d’investir pour 
augmenter leur visibilité car c’est une réalité (du 
marché): il faut payer et payer pour se faire connaître. 
Même les artistes qui ont les moyens, cela restera 
dispendieux.» L’artiste fait la comparaison à des 
vacances dans le Sud. Certains n’en prendront pas car 
ils auront mis tout leur argent dans leur art.


SUR INTERNET 
www.artzoom.org/bel



JEAN POTVIN

1) Pour réinventer un marché de l’art à l’ère post-
COVID, à quoi doit-on renoncer? À quoi doit-on 
s’accrocher à tout prix ?


«Si nous considérons particulièrement le marché de la 
région de Québec, dans les deux dernières années 
(2020 et 2021), la majorité des galeries d’art ont trouvé 
la vie dure.» Bien que le marché a continué d’opérer 
bon gré mal gré, il y a eu une baisse considérable de la 
clientèle, notamment due aux fermetures ponctuelles 
liées aux mesures sanitaires et à la fermeture des 
frontières. La clientèle touristique – une manne pour 
certaines galeries du Vieux-Québec – n’était pas au 
rendez-vous pendant la pandémie. «Il ne faut pas 
oublier qu’à Québec et dans la région, c’est la clientèle 
touristique qui visite le plus les galeries et non les 
résidents.» Selon l’artiste, les dernières années ont 
fragilisé le circuit touristique culturel. «C’est facile à 
constater lorsqu’on fréquente régulièrement les galeries 
survivantes de la région en se retrouvant seul dans la 
galerie. On remarque aussi que les oeuvres sur les 
cimaises ne changent pas tellement.» L’artiste, connu 
pour être quelqu’un d’engagé socialement, ne mâche 
pas ses mots. «Nous devons simplement renoncer à 
continuer de nous faire accroire que la belle époque 
reviendra, cette époque durant laquelle il était possible 
de vendre assez régulièrement des oeuvres en étant 
artiste permanent d’une galerie.» L’artiste évoque que 
tout a changé et ce, même avant la pandémie. 
«Plusieurs galeristes mentionnent que d’anciens clients 
qui venaient régulièrement acheter viennent maintenant 
demander de mettre leurs oeuvres (de collection) en 
consignation dans le but de récupérer ce qu’ils 
considéraient comme un placement.».L’artiste considère 
que l’adaptation est une meilleure solution que le 
renoncement. «Il faut s’adapter nécessairement à la 
technologie et aux médias numériques actuels pour la 
publicité. A titre d’exemple, Facebook, qui est sans nul 
doute le réseau social le plus populaire que le web ait 
connu a, actuellement, plus de 2,5 milliards d’abonnés 
dans le monde.» L’artiste a constaté qu’il était plus facile 
et plus efficace d’utiliser Internet pour la publicité et la 

vente qu’être dans une galerie d’art ayant pignon sur 
rue. «Il est maintenant plus fréquent d’effectuer des 
ventes en passant par les différents médias 
électroniques. Je conserve cependant certains doutes 
sur la capacité des gens à réellement évaluer la qualité 
d’une oeuvre en la voyant simplement sur un ordinateur 
ou sur une tablette afin de l’acquérir. Peu importe, l’art et 
l’artisanat se vendent relativement bien par Internet.»


2) Quels sont les défis et enjeux auxquels font face 
actuellement les artistes professionnels en arts 
visuels et quels seront-ils à l’ère post-COVID ?


Pour l’artiste, les défis et les enjeux étaient, sont et 
demeureront les mêmes. «Et ils sont de taille!» Selon lui, 
tout joue en défaveur des artistes en arts visuels. «A 
Québec, par exemple, la ville avait déjà commencé à 
détruire des acquis, il y a quelques années, bien avant la 
pandémie. La ville de Québec avec ses ignares en poste 
dans son propre réseau municipal a détruit la vie 
artistique pourtant foisonnante en fermant ses galeries 
très fréquentées, telles que: la salle Jean Paul-Lemieux à 



Beauport, la Galerie de la Visitation à Sainte-Foy, la 
Maison Blanchette à Cap-Rouge, et en enlevant ou en 
diminuant le mur dédié aux arts visuels dans plusieurs 
de ses bibliothèques.» Une longue liste s’ajoute à ses 
suppressions: le Centre d’interprétation historique de 
Sainte-Foy, l’Îlot des palais, la Maison des Jésuites, la 
Maison Dorion-Coulombe, la Maison Girardin, la 
Maison Hamel-Bruneau, la Villa-Bagatelle qui 
présentent des artistes privilégiés ou décédés. «(Ces 
lieux) pourraient faire beaucoup plus en offrant un peu 
de leurs murs pour promouvoir le travail des nombreux 
artistes professionnels de Québec et de la région. 
Même une autre entité importante de Québec, le Grand 
Théâtre, lieu pourtant dédié à la culture, a préféré 
transformer sa galerie des arts visuels pour en faire un 
bar pour abreuver sa clientèle pseudo-cultivée.» Il est 
vrai que les lieux de diffusion de qualité qui 
permettaient, naguère, de présenter des artistes, se 
sont réduits comme peau de chagrin au fil des années. 
Les artistes sont maintenant parfois contraints d’exposer 
un peu n’importe où, dans des endroits pas vraiment 
dédiés à mettre en valeur leurs oeuvres, pour attirer 
l’attention d’un public plus qu’improbablement amateur 
d’art. «De plus, dans les différents commerces tels que: 
Walmart, Ameublement Tanguay, Ikea, Wayfair, Galerie 
du meuble, Zip International, etc., il se vend des 
reproductions, des barbouillages, des giclées et autres 
merdes en centaine d’exemplaires pour une clientèle 
sans culture, désirant un tableau pas cher et jetable dont 
les couleurs correspondent avec celles du couvre-lit de 
la chambre ou aux rideaux du salon.» Il y a donc un 
enjeu dans la «culture  générale», un enjeu auquel 
personne ne pense lors de programmes électoraux. 
L’ère post-COVID ne sera pas différente de celle d’avant 
la pandémie. Le manque de culture général – et donc, 
de l’appréciation artistique du public pour une oeuvre 
artistique – restera le même et sera sans doute amplifié 
par le phénomène technologique et du bon-beau-pas-
cher-qui-ne-vaut-vraiment-pas-cher. L’artiste regrette 
l’utilisation des logiciels sur le marché qui récupèrent 
les images, les modifient et les impriment. Le manque 
de connaissance au niveau des droits d’auteur et de la 
notion de propriété intellectuelle est un autre défi 
auquel font face les artistes d’aujourd’hui et de demain. 
«Et que dire des logiciels qui dessinent à la place de 
leur propriétaire sans talent!» Dans les différents enjeux 

d’importance, il y a également le nombre considérable 
de gens qui s’improvisent artistes et qui nuisent au 
marché de l’art alors que les artistes professionnels qui 
ont une longue feuille de route derrière eux luttent 
pour survivre.


3) Pour survivre à court, moyen et long termes, 
l’artiste doit-il/elle miser sur le développement de 
son public ou le développement de son art ?


«Créer est un besoin pour l’artiste.» En partant de cette 
affirmation, il est normal de penser que la survie de 
l’artiste dépend de sa capacité à créer, à exposer et à 
vendre ses oeuvres. «Pour survivre à court, moyen et 
long termes, il ne faut pas se le cacher, l’artiste doit, en 
premier lieu, créer pour se faire plaisir, pour s’exprimer. 
Ensuite, il doit développer un public qui peut, et qui 
doit, apprécier ses oeuvres uniques.» Selon lui, l’artiste 
ne doit faire aucun compromis dans le but de plaire. «(Il 
doit) créer sans essayer de se conformer à un marché 
mercantilisme rapportant tout à une question de gain et 
de bénéfice de son oeuvre.» Pour l’artiste, c’est une 
question d’intégrité artistique. Créer dans le but de 
plaire n’est pas de la création, c’est de la décoration. 
L’art est plus profond qu’une simple palette de couleurs 
qui s’agence bien au décor intérieur d’une pièce 
meublée. Selon l’artiste, pour survivre, un artiste en arts 
visuels doit s’attendre à tout faire par lui-même, y 
compris la vente. Pour ne donner qu’un exemple, un 
artiste permanent d’une galerie, ou qui travaille avec un 
agent, pour vivre décemment, doit vendre un minimum 
de 100 000 dollars par année, puisqu’il devra payer une 
commission (parfois jusqu’à 60 % en cas de vente à un 
galeriste) et des honoraires pour son agent. «Cessons 
de croire, ou de laisser croire, qu’au Québec, il y a un 
grand nombre d’artistes en arts visuels qui vivent de leur 
art. C’est faux. Il ne faut pas se laisser berner par ceux, 
sans preuve, qui disent vivre exclusivement de leur art, 
sans un travail secondaire, sans un(e) conjoint(e) 
apportant un revenu d’appoint, sans bourse ou 
subvention, sans pension suite à des années d’un travail, 
en parallèle d’une vie de création.»


SUR INTERNET 
www.artzoom.org/jeanpotvin



LO

1) Pour réinventer un marché de l’art à l’ère post-
COVID, à quoi doit-on renoncer? À quoi doit-on 
s’accrocher à tout prix ?

 

«A mon avis, il ne faut renoncer à rien. Il faut écouter le 
vent, regarder les nuages, écouter les nuages, regarder 
le vent, sentir l’air sur sa peau, humer le temps qui 
passe, s’arrête, puis redémarre, s’étend, s’allonge, puis 
se rétracte. Il n’est rien de plus important que regarder 
cet arbre, cette plage; il est éternel ce moment, il dure, 
il courre sur un filament tenu, tendu entre rien et 
absolu… c’est à tout ça qu’on doit s’accrocher à tout 
prix.»


L’artiste-poète-philosophe a du vent dans les cheveux 
et du soleil plein les yeux. Il vit intensément le moment 
présent, sans trop regarder à demain. Comme on dit: 
« demain est un autre jour »… ou « chaque jour suffit sa 
peine ». Le marché de l’art va et vient. Il faut suivre le 
rythme. On sait qu’il y a, et qu’il y aura, des hauts et des 
bas. Il faut donc suivre la courbe en regardant le « ici » 
et le « maintenant ». Tout ce qui peut arriver quand le 
marché est dans le creux de la vague, c’est qu’il va 
remonter. Pour l’artiste tout n’est que passager, comme 
la pluie après le beau temps et le soleil après la pluie.




 
A quoi il faut se raccrocher à tout prix ? A l’art et à ce qui 
est fait aujourd’hui. On verra bien assez tôt ce qui 
arrivera demain !


2) Quels sont les défis et enjeux auxquels font face 
actuellement les artistes professionnels en arts 
visuels et quels seront-ils à l’ère post-COVID ?


«Il peut y avoir de l’adversité. Il vaut mieux ramer dans le 
sens du courant, peut-être vaut-il mieux ne pas courir 
contre le vent, il n’est pas certain qu’on puisse dépasser 
la vitesse de la lumière, mais ce qui est sûr, à mon avis, 
la promenade est plus belle sous la pluie, dans le froid 
ou sous une tombée de neige.» Les défis sont le sel de 
la vie. Pour l’artiste, il est important d’aller dans le sens 
du courant. Les aléas sont nombreux. Il faut en tirer 
partie. Des défis et des enjeux, il y en avait avant la 
COVID, pendant la COVID, et il y en aura après la 
COVID. Il faut savoir s’adapter aux nouveaux 
changements et paradigmes. L’évolution des espèces 
l’a prouvé au fil du temps. L’espèce bipède homo 
artisticus n’y fera certainement pas exception.


3) Pour survivre à court, moyen et long termes, 
l’artiste doit-il/elle miser sur le développement de 
son public ou le développement de son art ?


 «Je pense qu’il faut travailler sa technique. J’ai toujours 
eu la sensation que rester sur son ouvrage jours, après 
semaines, après années, dans une ascèse béate de 
bonheur simple et évident, pouvait aider à amener un 
semblant de progression technique. Pour le sujet, par 
contre, je pense qu’il nous habite, qu’il nous hante, et 
qu’il se livre de lui-même.» L’artiste est conscient que les 
deux sont importants mais, selon LO, c’est le 
développement de son art qui importe le plus. La 
maîtrise du dessin et de la technique sont deux choses 
sur lesquelles l’artiste peut travailler et espérer 
contrôler. Le public, quant à lui, est plus aléatoire. On 
ne le contrôle pas. Pour LO, il est difficile à définir car il y 
a autant de goût en art qu’il y a d’êtres humains sur 
terre. Le public n’est que l’addition d’entités solitaires, 
d’individus, de particuliers, qui ont chacun leur façon de 
voir, de penser, de percevoir l’art. Il n’y a donc pas un 
public, mais une multitude de publics. C’est ce qui fait 
toute la richesse de l’être humain, d’ailleurs !


SUR INTERNET 
www.loartiste.com 
www.artzoom.org/lo



CHAGUY

1) Pour réinventer un marché de l’art à l’ère post-
COVID, à quoi doit-on renoncer? À quoi doit-on 
s’accrocher à tout prix ? 


L’artiste organise sa vision du marché de l’art en quatre 
points: 1) les ventes publiques (les enchères) comme 
celles de Sotheby’s, Christie’s, Drouot, Heffel, etc., 2) le 
marché des galeries et des musées, 3) les expositions 
personnelles y compris les symposiums et, finalement, 
4) son atelier personnel à Saint-Prime (au Saguenay-
Lac-Saint-Jean). «Un jour, à mes débuts dans le monde 
de l’art, je me suis présentée à une galerie d’art de 
Québec. Un monsieur très gentil m’a accueillie. Je lui ai 
présenté mon c.v. et des photos de ce que je peignais. 
Par gentillesse, il a regardé mon portfolio et il m’a posé 
la question: «Êtes-vous une peinture du dimanche?» Je 

lui ai demandé la signification. «Peignez-vous la fin de 
semaine seulement, tout en travaillant?», m’a-t-il 
demandé. J’ai répondu oui. J’étais une peintre du 
dimanche car je travaillais 5 jours par semaine; je ne 
consacrais, donc, que 2 jours à mon art. Il m’a félicité 
pour mon travail et m’a encouragé à suivre des cours et 
à participer à des expositions. J’étais dans la dernière 
catégorie du marché de l’art. Depuis, j’ai suivi des cours 
et j’ai fait des solos et des expositions collectives au 
Canada et en Europe. Je fais partie d’un collectif 
international d’artistes, ce qui me définit comme étant 
de la troisième catégorie, tout en étant souvent dans 
mon atelier.» Est-ce cela qui définit l’artiste? Est-ce le 
nombre d’heures ou de jours consacrés à l’art qui 
détermine le statut professionnel d’un(e) artiste? A la 
retraite depuis plusieurs années, l’artiste est beaucoup 



plus active sur le marché. Elle fait désormais partie d’une 
collection permanente dans un musée en France depuis 
2019, elle a représenté le Canada en Europe, on la 
retrouve dans plusieurs publications, etc. Elle a 
accumulé des points selon sa vision du marché de l’art.
«Je dois renoncer à l’isolement car je dois voir, 
rencontrer, des gens, leur parler, essayer de comprendre 
la réaction de leur regard face à mes toiles.» Cela fait 
partie du métier, même si l’artiste aime se retrouver 
seule, avec ses livres, ses pinceaux et ses toiles. «J’aime 
voir les couleurs, les mélanger, leur donner une autre vie, 
un autre sens.» L’artiste qui signe ChaGuy ne veut pas 
réinventer le marché de l’art. «Je considère que ce n’est 
pas mon travail.» En effet, les lacunes du système ne 
peuvent être imputées aux artistes car le marché de l’art 
est une structure complexe avec de nombreux acteurs 
qui en sont les rouages. «Je m’accroche à ce que je peux 
changer. Je peins. C’est ma raison d’être!» Envers et 
contre tout, même si le métier est difficile, être artiste, ça 
ne s’invente pas. C’est un état d’être, un état d’âme. 
Peindre est un besoin vital. Le galeriste aurait dû le 
comprendre et aurait dû lui donner sa chance dès le 
départ.


2) Quels sont les défis et enjeux auxquels font face 
actuellement les artistes professionnels en arts 
visuels et quels seront-ils à l’ère post-COVID ?


«Que me réserve l’avenir? Quels enjeux ferai-je face?» 
L’artiste est remplie de questionnements, notamment sur 
son talent, sur sa valeur, sur la façon d’augmenter sa 
reconnaissance pour atteindre la fameuse catégorie des 
rares artistes vendus aux enchères lors d’une vente 
publique. «Qu’est-ce que je veux être pour le monde 
extérieur? Quel est le but, la mission, l’intérêt de 
représenter quelque chose de plus?» L’artiste 
souhaiterait vivre de son art, peut-être entrer dans une 
galerie de façon permanente, mais quoi qu’il en soit, elle 
voudrait continuer de peindre ce qu’elle aime, ce qui la 
touche, ce qui la fait vibrer. Elle avoue ne pas avoir 
toutes les réponses à ses questions. «Je n’ai toujours pas 
de réponse sur ce que seront les enjeux et les défis après 
la COVID. Tout ce que je sais, c’est que, pour moi, ça n’a 
rien changé, car j’étais seule dans mon atelier avant la 
COVID, pendant la COVID et je le serai sans doute après 
la COVID.»


3) Pour survivre à court, moyen et long termes, 
l’artiste doit-il/elle miser sur le développement de 
son public ou le développement de son art ?


«Je réponds, sans hésiter: le développement de son art. 
Comment survivre en menant de front deux activités si 
différentes?» Pour survivre, l’artiste mise donc sur son 
travail en atelier. «Pour survivre à la concurrence, je 
comprends que je devrais développer mon public par 
tous les moyens.» Ayant eu, pendant des années, une 
agente qui s’occupait de cette partie, l’artiste s’est dotée 
d’outils de présentation non négligeables, grâce à cette 
précieuse collaboration. «Depuis 2013, qu’est-ce qui a 
changé en moi? La maturité, très certainement. 
L’expérience m’a fait réaliser que je suis une artiste qui 
aime sa vie comme elle est, que je sois professionnelle 
n’y change rien. Les regards des autres ont évolué et je 
suis contente du titre d’«artiste professionnelle», mais 
cela ne donne rien de plus qu’une reconnaissance. Est-
ce dû au fait que je vive en région? Est-ce dû à la qualité 
de mes réalisations? Au trop grand nombre d’artistes 
depuis les vingt dernières années? Parce qu’il est de plus 
en plus difficile de vivre comme artiste peintre que l’on 
soit professionnelle ou artiste du dimanche.» En 2020 et 
2021, l’artiste a tenté de faire plus de publicité autour de 
son travail, mais la pandémie lui a fait comprendre 
qu’elle n’était qu’une goutte d’eau dans un océan. «J’ai 
perdu ma détermination, mon désir de performance, ma 
volonté de me faire remarquer par les collectionneurs.» 
L’artiste assure qu’elle va néanmoins poursuivre son 
travail car peindre est un besoin vital pour elle. «Mon 
bonheur réside en moi. Je vais continuer de donner des 
cours à des enfants et à des adultes. Je vais aussi 
participer à des expositions solos, collectifs en mode 
présentiel et en mode virtuel, pour garder mon statut 
d’artiste peintre professionnelle», mais le vif désir d’aller 
plus loin, d’aller plus haut, d’aller plus à fond dans le 
marché de l’art, a été en partie anéanti par la pandémie 
qui a usé plus d’un artiste. Finalement, la survie à long 
terme, c’est déjà d’essayer de survivre à court terme… et 
ce n’est pas chose aisée, même si le talent est présent, 
même si on est un(e) artiste professionnel(le).


SUR INTERNET 
www.artzoom.org/chantaleguy



NATHALIE LANDRY

1) Pour réinventer un marché de l’art à l’ère post-
COVID, à quoi doit-on renoncer? À quoi doit-on 
s’accrocher à tout prix ? 


Tout n’est pas toujours aux couleurs pastels dans le métier 
des artistes, même si la couleur est leur matière première. 
«Je n’aime pas me dire qu’il faille renoncer à quelque 
chose, je préfère me dire qu’il faut faire les choses 
autrement. Soyons optimistes!», explique l’artiste qui reste 
positive devant les nombreux aléas du marché de l’art. «On 
doit s’accrocher à notre passion.» C’est cette passion qui a 
poussé l’artiste à choisir ce métier, c’est aussi cette passion 
qui propulse l’artiste à s’adapter aux contraintes et aux 
obstacles rencontrés sur son chemin. «Cette passion a 
permis, pendant la pandémie, de trouver de nouvelles 
façons d’exposer.» Les concours d’art, les expositions en 
ligne, les expositions en mode virtuel en réel 3D, les 
publications numériques ou en version imprimée, les 
ventes en ligne, les performances en ligne, etc. ont permis 
aux artistes de retomber sur leurs pattes et de présenter 
leurs oeuvres pendant cette période où tout était à l’arrêt, 
où tout était fermé. Avec la reprise des évènements 

artistiques, certains symposiums ont repris leur activité 
annuelle, mais certaines galeries d’art (et autres lieux de 
diffusion) ont, parfois, définitivement fermé leurs portes. 
Les lieux ouverts au public où l’art se diffuse sont, hélas, de 
plus en plus difficiles à trouver. Certains ont changé de 
vocation pour permettre un espace de vie, d’autres 
affichent complets pour plusieurs années à venir. L’ère 
post-COVID sera différente à n’en pas douter. «Je me dis 
que les choses à long terme seront encore mieux.» Des 
solutions seront probablement trouvées par les artistes ou 
par ces diffuseurs et amateurs d’art qui souhaitent 
tellement un retour à la normale car, si l’art est très 
important dans la vie de l’artiste en tant que moyen 
d’expression, il l’est autant dans celle des vrais amateurs 
d’art qui en (re)demandent, marqués par un manque à 
gagner de plus de deux ans d’abstinence à la 
contemplation et au bonheur.


2) Quels sont les défis et enjeux auxquels font face 
actuellement les artistes professionnels en arts visuels 
et quels seront-ils à l’ère post-COVID ?




Depuis toujours, pour les artistes en arts visuels, les défis 
sont nombreux, ce n’est pas la COVID qui aura aidé à les 
surmonter… bien au contraire !Pour Nathalie Landry, l’un 
de ces défis est de «garder le cap malgré le manque de 
ressources.» Malgré un investissement du gouvernement 
dans le monde des arts pour palier au manque de 
ressources, il n’en reste pas moins que cet argent arrive 
rarement jusqu’aux artistes. Les subventions sont difficiles 
à obtenir. Le cadre trop rigide dans lesquelles elles sont 
présentées ne convient pas à plusieurs artistes en arts 
visuels. Par exemple, les projets doivent être présentés 
longtemps d’avance, avant une date d’échéance, sans 
savoir si les projets seront acceptés et sans savoir si le lieu 
d’exposition sera disponible à cette période. Plusieurs 
expositions prévues en 2021 ont été remises en 2023 à 
cause de la COVID-19. La programmation des expositions 
dans certains lieux de diffusion affiche complet jusqu’en 
2025. Il est donc difficile de présenter une demande en 
2022 pour une exposition qui aura peut-être lieu en 2025, 
qui sera peut-être retardée, déplacée dans le calendrier 
ou carrément annulée selon la situation. L’artiste doit donc 
attendre en 2024 pour présenter une exposition 
programmée en 2025 dont il/elle a fait une demande 
d’exposition auprès du lieu de diffusion en 2022. Où est 
cette ressource du gouvernement? Car, il ne faut pas se 
leurrer, la demande de subvention pour cette 
hypothétique exposition en 2025 n’est pas encore 
acceptée! Or, pendant tout ce temps, l’artiste a travaillé sur 
son exposition de 2025. Ceci n’était qu’un exemple parmi 
tant d’autres. «Être inventive, chercher à aller plus loin dans 
sa folie pour se démarquer. Apprendre à gérer les réseaux 
sociaux de façon à augmenter sa visibilité» sont d’autres 
défis auxquels fait face l’artiste au quotidien. Elle n’est pas 
la seule artiste en arts visuels à souhaiter cette 
augmentation de visibilité pour sortir du lot. Au Québec, 
on le sait, il existe un grand nombre d’artistes en arts 
visuels. Certains sont même très talentueux. Or, 
aujourd’hui, le talent ne suffit plus pour permettre à l’artiste 
de vivre de son art. Il faut d’autres outils, d’autres cordes à 
son arc, d’autres astuces pour se sortir la tête hors de l’eau. 
«Notre visibilité depuis la COVID, ne tient presque plus 
qu’au virtuel, mais on sait tous que l’art doit se voir en vrai 
pour en apprécier tous les aspects.» Être visible sur 
Internet de nos jours est un travail de tous les instants. 
Chercher un(e) artiste peintre sur Internet sans connaître 
son nom, c’est comme chercher une aiguille dans une 
botte de foin. Il faut faire une recherche avancée, plus 
poussée, pour trouver le/la peintre que l’on recherche. Il 
est de plus en plus difficile d’être visible et de capter 
l’attention dans ce flot qui circule constamment sur les 
principaux réseaux sociaux. Être connue et reconnue pour 
son travail n’est pas simple. C’est tout un défi. L’un des 
enjeux pour l’artiste est justement la reconnaissance. «Être 
reconnue pour mon travail, car être artiste, ce n’est pas un 
emploi de 40 heures semaine. C’est un travail de centaines 

d’heures par semaine.» A part la pratique de son art qui 
demande beaucoup de temps, l’artiste gère aussi ses 
publications sur les réseaux sociaux, elle s’occupe de son 
site web qui doit toujours être à jour, elle alimente les 
galeries en ligne où elle vend ses oeuvres. Elle doit 
également envoyer des dossiers de candidature pour de 
futures expositions, s’inscrire à des symposiums et envoyer 
des tableaux par la poste ou par transporteur en cas de 
vente. Il ne faut pas oublier le suivi avec la clientèle et la 
comptabilité, etc. C’est comme mettre deux semaines de 
travail dans une seule. C’est du matin au soir, dès le lever 
jusqu’au coucher. Il n’y a pas de jours de congé, pas de 
vacances. Il n’y a pas non plus de filet de sécurité en cas 
de maladie ou d’accident de travail. Il n’y a pas 
d’assurance-chômage quand il y a un arrêt soudain 
(comme ce fut le cas pour la pandémie). Le statut de 
travailleur autonome est bien différent de celui du 
travailleur salarié. L’artiste qui ne vend pas n’a pas d’argent 
qui rentre pour payer les factures, d’où l’urgence 
d’organiser son quotidien en fonction de son art et 
d’augmenter sa visibilité en tant qu’artiste car la survie 
financière en dépend. «De plus, l’artiste pour s’exposer doit 
payer. Ouais, payer pour travailler ! L’enjeu est de taille!» 
Les inscriptions aux divers évènements ne sont, hélas, pas 
gratuites.


3) Pour survivre à court, moyen et long termes, l’artiste 
doit-il/elle miser sur le développement de son public 
ou le développement de son art ?


«Selon moi, l’artiste doit travailler à développer son public, 
car le contact avec les gens est primordial. L’artiste se 
nourrit des vibrations et des commentaires des gens, c’est 
ce qui le fait évoluer dans son art», explique l’artiste. Par 
définition, les arts visuels sont… visibles. Ils sont faits pour 
être vus, regardés, admirés, contemplés. La visibilité de 
l’artiste est donc un élément primordial si l’artiste veut 
miser sur le développement de sa carrière professionnelle. 
La visibilité et la reconnaissance de l’artiste, auprès d’un 
public amateur d’art, sont des conditions sine qua non du 
développement de carrière. Or, le développement de son 
art par la pratique est également essentiel pour obtenir 
une reconnaissance par l’excellence. «Donc, l’un est 
essentiel à l’autre. Conclusion : un artiste ne peut pas 
grandir sans un public.» Est-ce que l’ère post-COVID offrira 
plus de lieux d’exposition gratuits pour les artistes ? La 
question demeure entière. L’artiste reste, quant à elle, 
optimiste. Comme elle le disait si bien au début de 
l’article: «Je me dis que les choses à long terme seront 
encore mieux.»


SUR INTERNET 
www.facebook.com/nat.landry.5 
www.landabstraction.com 
www.artzoom.org/nathalielandry



GABRIELL

1) Pour réinventer un marché de l’art à l’ère post-
COVID, à quoi doit-on renoncer? À quoi doit-on 
s’accrocher à tout prix ? 


Pour l’artiste, répondre à cette question, c’est d’abord 
comparer sa propre définition de l’art à celles qui 
existent déjà. Pour Aristote, par exemple, imiter en art, 
c’est chercher à reproduire avec la plus grande 
exactitude ce qui s’offre à notre perception dans la 
nature. L’artiste doit donc chercher à reproduire ce qu’il 
voit naturellement. Chez Platon, l’art se propose de 
copier ce qui existe dans le monde sensible, donc 
d’imiter ce qui est déjà une copie. Selon lui, l’artiste 
nous éloigne de deux degrés de la réalité. L’art, à ses 
yeux, est source d’illusion; il nous éloigne de la vérité. 
Pour Kant, l’art se distingue plutôt de la nature. Selon 
lui, l’art, une habileté de l’homme, se distingue de la 
science comme pouvoir de savoir. Pour Hegel, l’oeuvre 
d’art est une manifestation du divin, qui s’opère par la 
médiation de l’homme créateur. C’est une forme de 
manifestation du divin privilégiée puisque Dieu 

apparaît dans la beauté des œuvres d’art, mieux qu’il 
n’apparaît dans la beauté de la nature. En effet, les 
définitions de l’art sont nombreuses et se distinguent 
les unes des autres. «Je suis conscient que toutes ces 
définitions sont louables mais, en même temps, je 
trouve intéressant qu’il y ait un tel décalage d’avec ma 
définition du moment», explique Gabriell. «Aujourd’hui, 
l’art m’apparaît comme le lien le plus fort, servant à unir 
tous les êtres humains, sans barrière ni jugement. Une 
extraordinaire ouverture sur l’infini, un long chemin sans 
fin ni frontière, une libre expression et expansion de soi, 
une transformation illimitée, une découverte de 
nouveaux univers.» C’est ce à quoi s’accroche Gabriell; 
c’est ce à quoi tous les artistes devraient s’accrocher.
«Peut-être que nous devons renoncer à tout ce qui 
semble nous éloigner de notre authenticité et de notre 
âme. Nos besoins de performance et de reconnaissance 
sont peut-être appelés à subir une transformation 
spirituelle. Créer pour son ego et pour épater la galerie 
n’est peut-être pas nécessaire. Les artistes vont devoir 
s’accrocher de plus en plus à la sincérité du coeur, aux 



messages positifs qu’ils ont à offrir à l’être humain et à 
prendre conscience de la richesse que représente le 
talent qu’ils ont reçu et de l’importance de bien s’en 
servir.» S’accrocher à tout ce qu’il y a de vrai en ce 
monde, aux sentiments humanistes de fraternité et 
d’égalité, aux émotions authentiques non absorbées 
par des impératifs égocentriques, non corrompues par 
des besoins triviaux, sera peut-être l’avènement des 
nouveaux peintres de l’idéal humain avec un contenu 
sur-humain, voire spirituel.


2) Quels sont les défis et enjeux auxquels font face 
actuellement les artistes professionnels en arts 
visuels et quels seront-ils à l’ère post-COVID ?


Pour Gabriell, l’un des principaux défis et enjeux est 
certainement d’accepter ce qui est. Loin d’être une 
résilience anodine, c’est un élément qui marque le 
début d’une révolution plus profonde qu’on pourrait 
l’imaginer a priori. «Je crois qu’à cause d’une évolution 
accélérée à tous les niveaux de la société, plus on 
avancera dans le temps et plus il sera difficile de 
marquer un trait entre les vrais et les faux artistes.» La 
ligne de démarcation sera de plus en plus fine jusqu’à 
devenir abstraite. «En ce sens qu’aujourd’hui, presque 
tout le monde ressent un besoin de créer librement.»

Depuis l’arrivée du ready-made avec Duchamp qui 
pourrait se comparer à l’ouverture de la boîte de 
Pandore au niveau de l’art, l’ère dans laquelle «le tout» 
et «le rien» sont susceptibles d’être appelés «oeuvres 
artistiques» est bien présente. L’Histoire de l’art toute 
entière est remplie de ces moments-clés où de 
nouveaux courants ont émergé d’une condamnation 
sans appel par la critique. Il suffit de songer, par 
exemple, à l’arrivée de l’art abstrait avec Kandinsky et, 
avant lui, l’Impressionnisme avec Monet, etc. Ils ont 
ébranlé les convictions de leur époque. «Tout ce fast-
food artistique, tout ce que l’art numérique amène 
comme transformation, il y en aura de plus en plus. Ces 
nouvelles technologies feront le bonheur des futures 
générations artistiques et, probablement, qu’il nous 
faudra accepter ces courants.» Le plus grand défi, pour 
l’artiste, se trouve dans l’acceptation de cette révolution 
que plusieurs voient venir. «Pour ce qui est des 
mouvements fast-food, je crois qu’il faudra être tous très 
ouverts.» L’art, en tant qu’outil de thérapie personnelle, 

permet en effet tous les excès et les excentricités. Le 
monde est en perpétuel mouvement depuis l’aube des 
temps. Il change. Il évolue. Les mentalités changent et 
évoluent également. L’art ne fait pas exception à cette 
même courbe évolutive naturelle ou provoquée. «Tout 
le monde se donne le droit de se définir artiste. Celui-ci 
n’a plus à se comparer et fait ce qu’il a envie, sans 
restriction. Le plus grand défi sera peut-être d’accepter 
une redéfinition de l’art dans ce nouveau monde.»


3) Pour survivre à court, moyen et long termes, 
l’artiste doit-il/elle miser sur le développement de 
son public ou le développement de son art ?


«Pour ma part, ma survie artistique dépendra 
essentiellement du développement de mon art. Je suis 
un intuitif, visionnaire sans frontière, et ma vie se 
transforme au rythme de mes tableaux. Sans aucune 
hésitation, je dois prioriser ce qui est vital pour mon 
cheminement personnel. Je sais, avec grande 
conviction, que si je suis fidèle et sensible à ma 
créativité, la vie se chargera du développement de mon 
public.» Pour ce maître en beaux-arts, plusieurs fois 
récompensé autant en Amérique du Nord qu’en Europe 
pour l’excellence de son travail, ce qui compte le plus, 
c’est de miser sur le développement de son art. Le 
cheminement de l’artiste a toujours été marqué par une 
synchronicité extraordinaire, par des cadeaux de la vie 
ou des dons descendus du ciel. Ses oeuvres intuitives, 
pétries de spiritualité, trouveront toujours un public 
sensible. «Chaque fois que je me suis posé des 
questions en rapport avec la survie de mon métier, une 
réponse, parfaitement synchronisée par la vie, m’était 
envoyée. C’était, soit une vente inattendue d’un tableau, 
soit une magnifique inspiration.» L’artiste, dont l’intuition 
fait partie intégrante de son travail au même titre que la 
couleurs et la lumière, a toujours suivi sa voie et 
continuera de la suivre quoi qu’il advienne du marché 
de l’art. Pour survivre à court, moyen et long termes, «je 
dirais que l’artiste doit miser sur la confiance!»


SUR INTERNET
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MARTIN GAUDREAULT

1) Pour réinventer un marché de l’art à l’ère post-
COVID, à quoi doit-on renoncer? À quoi doit-on 
s’accrocher à tout prix ?

 

Bien que l’ère post-covid n’est pas exactement pour 
aujourd’hui, mais pour un demain hypothétique, il est tout 
de même permis d’extrapoler un peu notre futur. L’artiste 
photographe Martin Gaudreault fait d’abord une 
distinction entre «vivre avec» et «composer avec» la 
COVID-19. «Cette distinction permet de mieux saisir les 
enjeux face à cette pandémie. Vivre avec laisse supposer 
un relâchement, du moins dans mon interprétation, tandis 
que composer avec, permet, à mon humble avis, de mieux 
vivre avec les conditions sanitaires nécessaires et ainsi 
continuer d’évoluer en tant qu’être humain. Mais, loin de 
moi, l’idée d’en faire un débat sémantique.» Ceci étant dit, 
pour réinventer un marché de l’art à l’ère actuelle en 
attendant la véritable ère post-covid, «en tant qu’artiste, il 
faut plutôt s’adapter à ces conditions sanitaires plutôt que 
d’y renoncer. Pour avoir participé à plusieurs expositions 
internationales au cours des dernières années, j’ai constaté 
une véritable explosion de galeries virtuelles. Elles ont 
permis de diversifier l’offre d’exposition en plus de 
diminuer considérablement les frais inhérents à la tenue 
d’une exposition en présentiel. Certains diront que rien ne 
vaut la présence de l’artiste pour vendre ses oeuvres et sa 
démarche artistique, mais le virtuel force l’artiste à adapter 
sa présence via, par exemple, de courts vidéos le 
présentant. Avec cette pandémie, il faut aussi se 

quest ionner s i le publ ic est à l ’a ise avec les 
rassemblements. Les personnes âgées, qui forment la 
majorité des visiteurs de symposiums, sont-ils à l’aise de se 
retrouver dans une salle fermée alors que le virus circule 
toujours?», fait remarquer l’artiste. Selon Martin 
Gaudreault, le temps permettra un certain rétablissement 
du marché, notamment des symposiums, biennales, 
expositions et foires internationales, salons internationaux 
d’art contemporain, etc. Or, en attendant, l’artiste se 
q u e s t i o n n e s u r l e s m a rc h é s a c t u e l l e m e n t e n 
développement. «À ce propos, il y a un certain constat 
dans les encans des grandes maisons (Christie’s, 
Sotheby’s). Il a été démontré que les milléniaux avaient 
découvert les arts au cours de cette période covidienne. Y 
aurait-il des marchés à explorer de ce côté sur une plus 
petite échelle?» C’est un sujet que l’artiste suit de très près.

«Tous les acteurs artistiques sans exception doivent 
s’accrocher. La production artistique sous toutes ses formes 
ne peut être que bénéfique pour le genre humain. (…) Les 
artistes doivent se solidariser et poursuivre la production et 
le développement des marchés. Par exemple, les 
vernissages en présentiel ne pourraient-ils pas se faire 
virtuellement? J’ai participé à quelques vernissages virtuels, 
notamment avec une Galerie de Los Angeles, et le concept 
mérite de s’y attarder. À chaque occasion, il y avait environ 
une centaine de spectateurs! À mon humble avis, si nous 
constatons des changements dans la pratique médicale 
(comme les rendez-vous virtuels avec un médecin) (…), le 
monde artistique devrait s’accrocher à ces nouvelles 



réalités.» L’artiste met le doigt sur une pratique qui, 
naguère, n’existait pas et qui s’est plus amplement 
démocratisée avec l’arrivée de la COVID-19. Les mesures 
restrictives liées à la pandémie ont ouvert les possibilités 
auxquelles le public n’aurait jamais songé en temps 
normal. Le nombre d’institutions artistiques, dont les 
musées, ont eu recours aux expositions en ligne, sinon à la 
réalité virtuelle, une fine alternative aux confinements et 
aux fermetures impromptues des établissements à 
vocation culturelle. Avec la technologie qui ne cesse 
d’évoluer et de s’adapter aux réalités du marché, il est 
désormais possible de participer à des ventes publiques 
(des enchères) en ligne, en direct, comme si on y était 
physiquement – ce qui aurait été impensable, il y a 
quelques années!


2) Quels sont les défis et enjeux auxquels font face 
actuellement les artistes professionnels en arts visuels 
et quels seront-ils à l’ère post-COVID ?


Pour l’artiste, les activités à distance, comme les 
vernissages virtuels, ne remplaceront jamais l’expérience 
unique d’être en présence des oeuvres physiques. «Peu 
importe le niveau de connaissance du monde des arts, 
l’expérience vécue dans une exposition ou dans un 
spectacle demeure un baume psychologique majeur pour 
l’être humain. Par ailleurs, n’oublions pas que nous jouons 
un rôle sociétal dans notre communauté, car nous sommes 
souvent des porte-paroles d’injustices sociales et des 
précurseurs de mouvements sociaux importants. À l’ère des 
influenceurs éphémères, les artistes, par leur art, ont de 
l’influence permanente à moyen et long termes et sont de 
véritables vecteurs de changements sociaux.» Or, 
malheureusement, «la pandémie a eu raison de plusieurs 
artistes : manque de travail, fermeture de galeries, arrêt des 
expositions, etc.  Un jour, (…) nous serons en post-
pandémie ou en adaptation post-pandémique. Je crois 
sincèrement que les artistes doivent s’attaquer dès 
maintenant à un repositionnement quant à la diffusion de 
l’art. Parmi les défis, il y a l’adaptation au marché numérique 
de l’art (notamment les expos virtuelles). (…) Les 
productions virtuelles et les vidéos artistiques seront 
nécessaires et deviendront un incontournable comme l’ont 
été les symposiums.» Comme autres défis à relever, Martin 
Gaudreault mentionne l’arrivée des NFT (non-fungible 
token) dans le monde de l’art et du métavers. Si le premier 
est une donnée stockée et authentifiée grâce à un 
protocole de chaîne de blocs (blockchain), le second 
terme est beaucoup moins hermétique. Il consiste en un 
univers parallèle qui se visite avec un casque de réalité 
virtuelle. Un monde virtuel dans lequel les interactions 
sociales sont possibles. Ces deux nouveaux joueurs dans 
ce monde numérique artistique sont appelés à prendre de 
plus en plus d’espace dans nos vies. «Les NFT, (…) cette 
nouvelle réalité numérique est parmi les nouvelles 
manières émergentes de vendre son art. Le Métavers de 
Facebook est un autre défi. Que l’on soit d’accord ou non 

avec les stratégies des GAFAM (Google, Amazon, 
Facebook, Alibaba et Microsoft) nous avons le choix d’être 
des témoins passifs, d’évaluer les possibilités et, le cas 
échéant, d’y souscrire. Si on peut acheter des terrains et 
construire des villes virtuelles, il y aura assurément des 
endroits qui auront besoin d’art afin d’embellir ces âmes 
numériques.»


3) Pour survivre à court, moyen et long termes, l’artiste 
doit-il/elle miser sur le développement de son public 
ou le développement de son art ?


«Que l’on soit en situation de pandémie, de crise 
économique ou autres, afin d’assurer sa survie à court, 
moyen et long termes, l’artiste doit pouvoir faire les deux; 
produire et développer son marché.» L’artiste utilise le 
diagramme de Pareto pour représenter l’importance de 
différentes causes d’un phénomène qui permet de mettre 
en évidence les causes les plus importantes sur le nombre 
total d’effet et ainsi de prendre des mesures ciblées pour 
améliorer une situation. «Selon moi, le principe de Pareto 
peut donner une ligne quant au chemin à suivre. Produire à 
20 % et faire la mise en marché 80 % du temps. 
Évidemment, ceci demande du temps et va exiger de 
mettre de côté la production à temps plein.» Il est vrai que 
le côté de mise en marché est une activité très 
administrative qui s’inscrit dans des stratégies du 
marketing de positionnement de marchés. C’est un travail 
souvent rébarbatif pour l’artiste. Or, selon Martin 
Gaudreault, «les artistes sont aussi des entrepreneurs et 
doivent avoir la pensée entrepreneuriale afin de vendre 
leur art. J’ai moi-même adopté cette façon de faire depuis 
plusieurs années, tout en étant conscient que le temps 
consacré à ces démarches n’était pas suffisant. Maintenant 
que le moment de la retraite est arrivée, je me suis mis au 
service de mon art.» Sans s’étendre sur le sujet de 
l’importance du marketing en étant artiste, le photographe 
a constaté que développer son marché, cibler sa clientèle, 
demande de l’énergie, de la patience, de la rigueur, de 
l’argent et, surtout de la constance. Il faut avoir une 
détermination sans faille pour percer un marché aussi 
vaste et variant que celui de l’art visuel. «Malgré tous les 
contextes, les imprévus, les revirements inattendus, les 
repositionnements, l’art est là pour poursuivre sa mission 
de rendre le monde meilleur. Après tout, si l’Art est source 
de vie, s’il est l’esprit du progrès, s’il donne à l’âme le plus 
précieux des biens, je veux contribuer, à la mesure de mes 
capacités humaines à cette amélioration de notre 
humanité. Tel est là mon souhait le plus sincère!»


SUR INTERNET 
www.martingaudreault.com 
www.artzoom.org/martingaudreault



1) Pour réinventer un marché de l’art à l’ère post-COVID, 
à quoi doit-on renoncer? À quoi doit-on s’accrocher à 
tout prix ?


Avant de répondre aux trois questions, Ginette Ash a pris le 
temps de faire ses recherches et de bien réfléchir au sujet.

Pour l’artiste, l’ère post-COVID ne sera probablement 
qu’une autre vague. «Il serait utopique de penser à un 
retour à la normale. On va devoir vivre avec cette nouvelle 
réalité pendant plusieurs années», explique-t-elle en faisant 
la comparaison au virus de la grippe qui revient année 
après année. «Bien que le Québec soit frappé par une 
énième vague de COVID-19, l’ombre d’une autre vague à 
l’automne se fait déjà sentir. La plupart des mesures 
sanitaires ont été retirées, hormis le masque. Mais pourrait-
on les voir réapparaître si la COVID-19 repartait de plus 
belle?» Au cours de la dernière décennie, la précarité des 
activités en arts visuels au Québec propose une éventuelle 
et hypothétique ère post-COVID peu enthousiasmante 
pour les artistes. «C’est ce qui ressort d’un portrait peu 
reluisant de leurs conditions de vie publié par le 
Regroupement des artistes en arts visuels du Québec 
(RAAV)». Ce document fait suite à un sondage envoyé à 
plus de 2500 artistes et intervenants du milieu des arts 
visuels québécois en 2021. A la lueur de 541 réponses, le 
RAAV, en partenariat avec la firme François Delorme 
Consul tat ion inc . (FDC) , a dressé la s i tuat ion 
socioéconomique des artistes en arts visuels du Québec. 
«Les artistes en arts visuels se retrouvent gravement 
désavantagés au moment de négocier avec les diffuseurs.» 
La situation est plutôt sombre. «Peu représentés par des 
sociétés de gestion, sans protection publique adéquate du 
filet social, en l’absence de système de négociation 
collective, les artistes se retrouvent malheureusement dans 
une situation financière peu enviable, et nombre d’entre eux 
vivent sous le seuil de la pauvreté. En général, les artistes en 
arts visuels au Québec vivent dans une pauvreté croissante 
et hors de leur contrôle, une situation qui a été aggravée 
par la pandémie. De plus, la pandémie COVID-19 a 
exacerbé cette situation, puisque très peu d’artistes ont pu 
bénéficier de programmes d’aide financière publique.» 
Selon cette étude, il y a un besoin urgent de changement 
pour améliorer la situation socioéconomique des artistes 
en arts visuels au Québec. Or, avec les changements 
prévus avec le projet de loi 35 qui remplacera les deux lois, 
la S-32.1 et la S-32.01, les artistes en arts visuels fondent de 
grands espoirs pour leur avenir socioéconomique. «Le 
dépôt du projet de la loi 35 visant à harmoniser et à 
moderniser le statut de l’artiste par la ministre de la Culture 
et des Communications, madame Nathalie Roy, est un 
évènement qui était attendu par les artistes en arts visuels. 
Reste à savoir si les parlementaires pourront adopter le 

projet de la loi 35 d’ici les prochaines semaines, d’ici le 10 
juin. Plusieurs en doutent!» 


Ce projet de loi 35 prévoit une seule loi pour régir le statut 
de l’artiste au Québec. Les écrivains et les artistes en arts 
visuels bénéficieront du même cadre que les acteurs et les 
chanteurs pour négocier leurs contrats. Tous les artistes 
bénéficieront de protections supplémentaires contre le 
harcèlement psychologique et sexuel au travail, etc. 
«Espérons que le législateur, dans sa sagesse, saura 
apporter les modifications souhaitées.» Pour Ginette Ash, 
l’ère post-COVID sera probablement marquée par 
l’amélioration des conditions de vie des artistes, de leurs 
conditions de travail et de leur situation financière. C’est, du 
moins, l’espoir auquel il faut s’accrocher.


2) Quels sont les défis et enjeux auxquels font face 
actuellement les artistes professionnels en arts visuels 
et quels seront-ils à l’ère post-COVID ?


Selon l’artiste, avant l’arrivée de la pandémie, la culture se 
portait assez bien au Québec, malgré certains grands défis. 
«A la post-pandémie, il faudra remettre nos artistes sous le 
feu des projecteurs pour les faire briller à leur plein 

GINETTE ASH



 potentiel.» En entrevue, elle faisait référence aux jeunes 
artistes qui ont terminé leur parcours académique pendant 
la pandémie, qui se sont retrouvés face à un marché leur 
offrant beaucoup moins de possibilités. «Cette relève, qui 
est l’avenir de notre culture, devrait donc être au coeur de 
nos actions. La majorité des artistes doivent occuper 
d’autres activités professionnelles afin d’assurer un revenu 
décent. Certains artistes se tournent vers l’enseignement 
des arts visuels au collégial, à l’université ou encore 
donnent des cours privés, qui offre un avantage financier.» 
Le défi pour un(e) artiste en arts visuels dit(e) 
professionnel(le) est de tirer son épingle du jeu tout en 
assumant un boulot d’appoint pour payer les factures. «Le 
revenu de création médian varie selon le type d’art qui est 
pratiqué. Par exemple, les artistes qui pratiquent le dessin 
ou l’estampe ont un revenu de création médian plus faible 
(1500$) que les artistes dont la pratique principale est la 
sculpture ou la peinture (5000$)». Chez certains artistes, les 
revenus de création comptent: la création en elle-même, 
les droits d’auteur, la vente et la location d’oeuvres. Dans le 
domaine des arts visuels, la vente des oeuvres constitue la 
principe source de revenus. «En matière de financement de 
la pratique des arts visuels, les bourses constituent le 
principal soutien à la création et seule une minorité 
d’artistes en bénéficient.  Les artistes en arts visuels sont 
malheureusement peu couverts par des régimes 
complémentaires de protection sociale ou de sécurité du 
revenu. En tant que travailleurs autonomes, la planification 
de retraite est moins encadrée que lorsque des régimes de 
retraite sont offerts par les employeurs. Cependant, un 
nombre important d’artistes occupent des emplois 
rémunérés en dehors de l’activité artistique. Ce qui porte à 
croire que ceux-ci peuvent bénéficier de protections 
sociales et de planification à la retraite moins risquée.» Les 
enjeux et les défis pour les artistes en arts visuels sont 
nombreux c’est pourquoi il existe un contrat-type, rédigé 
dans les deux langues officielles, visant à permettre une 
relation équitable entre artiste et galeriste. Ce contrat-type 
a été élaboré avec le RAAV et l’Association des galeries 
d’art contemporain. De plus, le RAAV a mis sur place un 
fonds spécial destiné à aider les artistes en arts visuels 
victimes d’annulations de contrats en raison de la 
pandémie. «Ce coup de pouce financier est quand même 
limité à un plafond de 500$ par demande, ce qui est peu 
enviable ou jusqu’à ce que le fonds soit épuisé.» L’artiste ne 
cache pas son découragement face à la situation des 
artistes en arts visuels. «Appauvri, inactif et démuni, voilà ce 
à quoi pourrait ressembler l’artiste de l’époque COVID.» Il 
faut noter que la grande majorité des artistes 
professionnels oeuvrant dans le milieu des arts visuels ont 
subi au moins 2 annulations d’évènements que ce soit des 
salons, des rencontres artistiques, des expositions 
personnelles ou collectives. «Autant d’occasions manquées 
de montrer son travail au public et de vendre.»


3) Pour survivre à court, moyen et long termes, l’artiste 
doit-il/elle miser sur le développement de son public 
ou le développement de son art ?


«Selon moi, l’artiste doit miser sur le développement de son 
public et aussi sur le développement de son art. L’un ne va 
pas sans l’autre.» Avant l’avènement d’Internet, l’artiste 
dépendant essentiellement des galeries et des agents. Or, 
avec la démocratisation de l’art est survenu un nouveau 
type d’artiste: l’artiste entrepreneur. «Celui-ci se rapproche 
de son cousin, l’artisan, qui doit, en plus, créer des oeuvres 
uniques, s’occuper de sa propre commercialisation et mise 
en marché.» Le marché de l’art a connu plusieurs crises. La 
crise pandémie en est une de plus. «La crise actuelle ne 
fera qu’accélérer ce mouvement de la relation directe entre 
l’artiste et son acheteur.» Si l’on songe à la fermeture de 
galeries, de centres d’art, de maisons de la culture, de lieux 
publics qui avaient une vocation de diffuseur dans les arts 
visuels, etc., il est plus que certain que l’artiste doit 
s’adapter à une nouvelle réalité. On lui demande 
maintenant d’être un tout-en-un, un homme-orchestre, 
alors que ses facultés naturelles sont souvent loin de 
l’administration, de la comptabilité d’entreprise, de la 
stratégie marketing et de la gestion du transport et des 
envois de ses oeuvres. Pour Ginette Ash, c’est l’occasion de 
miser sur des avenues nouvelles, créatives, et être à l’affût 
des possibilités prometteuses que la crise a engendrées, 
malgré elle. «Les dernières études ont clairement démontré 
une croissance des ventes sur le web, malgré les annonces 
pessimistes du moment. Selon le rapport Hiscox, la vente 
d’oeuvres d’art en ligne, qui était déjà en croissance en 
2019, connaîtra fort probablement une hausse d’ici les 
prochaines années, notamment auprès de la nouvelle 
génération d’artistes et des nouveaux collectionneurs qui 
fréquentent les plateformes d’art en ligne et les réseaux 
sociaux.» Il va de soi que les artistes doivent se préparer à 
une plus grande polyvalence dans l’exercice de leur métier 
en arts visuels. «Se préparer à la vente en ligne est non 
seulement une urgence, mais c’est capital pour rester dans 
la course. En cette période de crise, c’est le moment 
d’apprendre de nouvelles choses, que ce soit pour affiner sa 
technique actuelle, essayer un nouveau médium ou créer 
quelque chose de totalement unique.» A cela s’ajoute 
l’ombre d’une récession. «Comment le secteur des arts 
sortira de cette autre crise?», s’interroge l’artiste. «Il est à 
prévoir que les gouvernements et la population auront 
tendance à promouvoir et à privilégier les achats locaux, 
particulièrement chez les petits marchands, les artisans et 
les artistes, pendant et après la crise. Ainsi, les artistes 
pourront prévoir exposer leurs oeuvres chez des marchands 
locaux ou s’associer aux festivals ou évènements de leur 
région. Les oeuvres à petits prix, soit les petits formats, 
reproductions, giclées ou produits dérivés sont aussi des 
options à considérer pour ce type de marché.» Comme 
dans tout ordre naturel de l’évolution, c’est l’artiste qui 
saura le mieux s’adapter aux changements qui survivra.
SUR INTERNET 

www.artzoom.org/ginetteash



CÉLINE ROGER

1) Pour réinventer un marché de l’art à l’ère post-
COVID, à quoi doit-on renoncer? À quoi doit-on 
s’accrocher à tout prix ? 


Pour Céline Roger, il est encore trop tôt pour renoncer 
définitivement à certaines choses. «Doit-on vraiment 
renoncer à quelque chose? Je me questionne, en fait. Je 
crois que l’on doit nuancer ces termes et surtout faire 
preuve, aujourd’hui, de flexibilité. L’unique chose à 
laquelle nous devons renoncer, c’est à tout ce que nous 
avons connu avant la pandémie.» L’artiste explique en 
entrevue qu’il faut tirer la quintessence de chaque 
chose, de chaque évènement, qui se produit. «Pour ma 
part, j’étais très puriste avant la pandémie. J’avais une 
ligne de pensée en tant qu’artiste et je ne désirais pas 
en déroger. La COVID m’a fait grandement cheminer en 
tant qu’humain et artiste, m’amenant à me questionner 
sur le chemin que j’empruntais et m’a surtout amenée à 
me renouveler. Je suis beaucoup plus ouverte qu’avant.»


Le pénurie des fournitures artistiques à certains 
moments de la pandémie, l’annulation des activités ou 
des expositions prévues en 2020 et 2021, la fermeture 
(parfois définitive) de certains lieux de diffusion, etc. ont 
poussé l’artiste à se questionner sur ses activités futures. 
«Ces événements ont permis de m’accrocher sur cette 
phrase que nous avons tellement entendue au cours de 
ces dernières années: «Ça va bien aller». La stabilité qui 
m’accompagnait tous les jours a disparu, laissant place à 
une incertitude. (…) Cependant, cette incertitude a 
apporté beaucoup de belles opportunités, de 
nouveautés et m’a permis de me redécouvrir.» A sa 
manière toute personnelle, Céline Roger a restructuré 
son environnement de travail et a redéfini ses 
conditions de travail. Elle a revu ses priorités et ses 
besoins en tant qu’artiste et enseignante d’art. Elle s’est 
adaptée pour subsister. «Pour réinventer un marché de 
l’art, il faut tout simplement renoncer à cette stabilité qui 
la définissait depuis de nombreuses années et réussir à 



s’accrocher aux changements, petits ou grands, afin de 
créer un marché dynamique, encore plus intéressant 
qu’il ne l’était avant la pandémie, afin de nous permettre 
de mettre en lumière l’art quel qu’il soit!»


2) Quels sont les défis et enjeux auxquels font face 
actuellement les artistes professionnels en arts 
visuels et quels seront-ils à l’ère post-COVID ?


«L’un des défis majeurs est l’imprévisibilité», explique 
Céline Roger. Il n’est certes pas évident de prévoir 
l’avenir et de voir ce que le mois prochain ou la saison 
nous réserve. «Le monde est en constante adaptation 
due à la situation pandémique que nous avons connue 
et qui se poursuit. Les événements artistiques 
s’annoncent un peu plus à la dernière minute (entre 3 et 
6 mois à l’avance versus plus d’un an à l’avance avant la 
pandémie).» Plusieurs expositions prévues en 2020 et 
2021 ont été reportées en 2022 et 2023. Des 
organismes n’osent voir plus loin dans leur 
programmation, échaudés par l’imprévisibilité des 
vagues covidiennes et des mesures sanitaires des deux 
dernières années. Certains symposiums de juin 
hésitaient encore, il n’y a pas si longtemps, à annuler 
leurs activités. Les artistes se tenaient dans l’incertitude 
d’y participer jusqu’en mai. Les organisateurs sont 
prudents car les frais de publicité sont parfois 
importants. Ils s’engagent avec réserve, tout en ne 
sachant pas si une vague scélérate balaiera ou non 
l’évènement, à la dernière minute. La stabilité et la 
certitudes appartiennent à une autre époque. «C’est ce 
constant changement qui se trouve être un défi pour 
tous!» A cela s’ajoutent les problèmes de production et 
d’approvisionnement de matériel artistique. Ce sont 
des enjeux auxquels font face les artistes en arts visuels 
depuis le mois de mars 2020. «Toutefois, cela a eu un 
effet bénéfique sur mon art et ma créativité. Cela a 
permis de réfléchir sur les produits que j’utilisais. Je 
tente d’uti l iser des produits que je pourrais 
éventuellement recycler en les utilisant sur d’autres 
créations. Par exemple, lorsque je termine une toile et 
que celle-ci me plaît moins, je tente de trouver des 
éléments qui me permettront de l’améliorer afin 
d’atteindre mon niveau de satisfaction, plutôt que de la 

jeter, comme je pouvais le faire avant.» L’artiste explique 
que l’un des enjeux est de reformer les habitudes de 
sorties culturelles de l’avant-pandémie. Il faudra 
certainement «redonner l’habitude aux gens de sortir de 
chez eux et de découvrir l’art dans les symposiums, les 
musées et lors d’événements artistiques. Petit à petit, le 
tout reprendra un rythme normal, mais je crois que cela 
se fera graduellement.» L’utilisation du web a pris une 
place importante dans la vie des gens ces dernières 
années. Les amateurs et les collectionneurs d’art n’y ont 
pas échappé. Ceci dit, rien ne rivalisera jamais avec 
l’expérience vécue quand on se tient devant une oeuvre 
originale.


3) Pour survivre à court, moyen et long termes, 
l’artiste doit-il/elle miser sur le développement de 
son public ou le développement de son art ?


Selon Céline Roger, c’est «définitivement le public! 
Même si, selon moi, l’un ne va pas sans l’autre!» Pour 
l ’art is te , le développement du publ ic et le 
développement de l’art d’un artiste ont une importance 
capitale pour ce dernier. «Le public joue un rôle 
primordial dans la survie de celui-ci. L’artiste doit 
comprendre son public, ses attentes et être là où ce 
dernier se situe.» Bien que la pandémie ait permis à 
certains artistes de se renouveler et de s’ouvrir au 
monde par le biais du web et de la technologie à leur 
portée, les artistes doivent néanmoins être à l’écoute de 
leur public afin de le captiver. «Mais attention! Il n’est 
pas question ici que l’artiste dénature son art pour plaire 
à son public! Il doit seulement apprendre à danser avec 
celui-ci (…) Puis, tout naturellement, l ’artiste 
développera et perfectionnera son art au fil des années, 
ce qui lui permettra alors de conquérir une nouvelle 
clientèle. Un artiste évoluera toute sa vie… Sans 
évolution de sa part, sa survie sera très difficile sur le 
moyen et le long termes.»


SUR INTERNET 
www.celineroger.com 
www.artzoom.org/celineroger



RASHËL

1) Pour réinventer un marché de l’art à l’ère post COVID, 
à quoi doit-on renoncer ? À quoi doit-on s’accrocher à 
tout prix ?


Pour l’artiste, il est clair, pour réinventer le marché de l’art, il 
faut d’abord changer plusieurs choses. «Nous devons 
renoncer à mettre tous nos oeufs dans le même panier, 
notamment par l’entremise des galeries d’art.» Les 
nombreuses fermetures des galeries d’art pendant la 
pandémie a laissé un goût amer aux artistes qui 
dépendaient d’elles pour exposer et vendre leur art. «Nous 
devons proposer notre travail autrement qu’en misant 
uniquement sur une présence physique en galerie d’art. La 
pandémie nous a bien démontré que les habitudes d’achat 
ont changé et que la fibre commerciale était plus fragile 
qu’on le croyait.» Les restrictions sanitaires ont affecté 
grandement les commerces en tout genre. Pour certaines 
galeries et lieux d’exposition (et de vente d’art), ces 
restrictions ont été carrément catastrophiques. «Les 

nombreuses fermetures (…), de même que les faillites, sont 
le reflet de la réalité actuelle.» Ce n’est pas seulement à cela 
qu’il faut renoncer selon l’artiste. «Je crois qu’il faut 
également renoncer à l’art élitiste dédié uniquement à l’élite 
sociale et intellectuelle. Les prix exorbitants de certains 
tableaux, et formes d’art, de même que l’intellectualisation à 
outrance de l’art contribuent à creuser un fossé de plus en 
plus grand entre l’art et la population.» Une démocratisation 
de l’art s’impose donc ainsi qu’un éclatement des 
possibilités numériques. «Afin de réinventer le marché de 
l’art, nous devons nous accrocher à diffuser au maximum 
toutes les formes d’art. Ainsi, toutes les plateformes 
virtuelles et les médias sociaux deviennent de précieux 
outils pour diffuser notre travail, sans dépendre uniquement 
d’une présence physique. De plus en plus, le virtuel 
s’impose, en plus d’être facile d’accès et universel. Nous 
sommes à un clic d’une exposition, d’un événement, d’un 
tableau vendu. Nous devons également nous accrocher à 
rendre l’art plus accessible. Plus accessible à toutes les 



bourses, mais aussi à toutes les populations et types 
d’intérêts. En ce sens, il serait judicieux de diffuser l’art 
directement dans les milieux visés et non juste dans les 
galeries d’art afin d’aller à la rencontre des diverses 
clientèles. Je pense entre autres aux résidences de 
personnes âgées, aux milieux scolaires, aux établissements 
de femmes en difficultés, aux centres d’itinérance et de 
toxicomanie, par exemple. Ces milieux sont sous-
représentés et nous aurions tout intérêt à les revaloriser, ne 
serait-ce que pour diffuser l’art, mais aussi pour faire naître 
de nouveaux intérêts bénéfiques à ces populations.» 
L’artiste a des idées qui peuvent se concrétiser avec de la 
bonne volonté… si bonne volonté il y avait. «Par ailleurs, je 
crois que, pour réinventer le marché de l’art, il faudrait 
absolument ramener l’art dans les écoles, et ce, dès la petite 
enfance! L’art est trop souvent perçu comme un loisir alors 
que les vertus thérapeutiques, créatives, calmantes et 
motrices sont évidentes et prouvées. Les enfants ont besoin 
d’exprimer leurs émotions et de créer. Pourquoi est-ce que 
l’art n’a pratiquement plus sa place dans les écoles après la 
maternelle? Il est nécessaire d’ouvrir la jeunesse à l’art, aux 
différents courants et techniques artistiques, aux grands 
maîtres et, surtout, à l’exploration de l’art! Je constate 
personnellement que l’art n’a pratiquement aucune place 
dans le cheminement scolaire de mon enfant. Quelques 
périodes par année et c’est tout… Comme si l’art ne voulait 
rien dire, comme si c’était la dernière matière à être 
abordée. Avec ce genre de vision, nous sommes en train de 
faire disparaître l’art visuel de notre société et de notre 
culture, tout simplement.»


2) Quels sont les défis et enjeux auxquels font face 
actuellement les artistes professionnels en arts visuels 
et quels seront-ils à l’ère post-COVID ?


Les défis sont nombreux. «Parmi eux, il y a bien sûr l’aspect 
financier et la visibilité. Nombreux sont ceux qui travaillent 
fort, moins nombreux sont ceux, par contre, qui réussissent 
à se tailler une place dans le milieu artistique. La plupart 
étant travailleur autonome, il est parfois difficile de prévoir 
les gains, les ventes et les succès. Les fluctuations sur le 
plan des revenus et des événements nécessitent une bonne 
planification de nos revenus et de nos horaires. Également, 
les artistes professionnels doivent être disciplinés et 
persévérants. Il n’est pas toujours facile de travailler de 
longues heures seul(e) dans notre atelier, de planifier, gérer 
les plateformes, développer son marketing et son image 
publique. Le travail et la discipline sont la clé.» Il est vrai, 
q u ’a u j o u r d ’ h u i , o n d e m a n d e à u n ( e ) a r t i s t e 
professionnel(le) d’être beaucoup plus. Il lui faut porter 
plusieurs chapeaux: artiste, marchand(e) d’art, publiciste, 
webmestre, attaché(e) de presse, secrétaire-comptable, 
livreur(euse), commissaire d’exposition, etc. «À l’ère post-
COVID s’ajoute d’autres défis. La compétition est plus forte 
que jamais, entre autres parce que de nombreuses 
personnes se sont découvert un intérêt pour l’art et ont 
décidé de proposer le fruit de leur travail. Nous assistons à 
une augmentation des artistes qui font de l’art par plaisir, en 

plus de leur premier travail (ou de leur retraite). Par le fait 
même, on assiste à des propositions de tableaux à prix 
ridiculement bas (donner son travail n’est pas mieux que le 
vendre à prix fou !). Ceci a pour conséquence de nuire à la 
profession et de dévaluer le travail des artistes de carrière.» 
Les artistes en arts visuels doivent tirer leur épingle du jeu 
dans un jeu de société grandeur nature où personne ne 
respecte les règles du jeu. Avec l’inflation galopante qui 
touche tous les marchés, les acheteurs d’art potentiels se 
tournent machinalement vers le beau-bon-pas-cher au 
détriment de la qualité artistique d’un(e) artiste de carrière, 
établi(e), qui tire l’entièreté de ses revenus de son travail 
acharné. «Nous assistons également à une montée du 
plagiat en tous genres. Plagier des oeuvres d’artistes établis, 
reprendre leurs idées et leurs techniques, copier à 
l’identique des tableaux qui sont populaires, sans parler de 
tous les plagiats de Disney, Marvel et compagnie… (…) 
Comment cela se fait-il? Comment sensibiliser au fléau du 
plagiat que subissent des milliers d’artistes alors que 
d’autres artistes et représentants de l’art en font la 
promotion, d’une certaine façon? Il y a beaucoup 
d’éducation à faire! En voilà un grand défi!» L’artiste parle 
de plagiat en connaissance de cause.


3) Pour survivre à court, moyen et long termes, l’artiste 
doit-il miser sur le développement de son public ou sur 
le développement de son art ?


La réponse est claire: «Les deux !» Pour survivre à court et 
moyen termes, Rashël a son mot à dire. «Je crois que 
l’artiste doit commencer par miser sur le développement de 
son public. Tout en peaufinant son art et en développant sa 
technique, il doit absolument élargir ses horizons, agrandir 
sa clientèle, développer son public, s’il veut se faire 
connaître et accroître ses ventes. Les réseaux sociaux sont 
excellents en ce sens. Ils permettent d’atteindre un 
maximum de personnes en peu de temps. Cela permet de 
développer une clientèle spécifiquement intéressée à son 
travail. Une fois cette clientèle établie, il devient plus facile 
de prendre du temps pour développer son art et ses 
techniques.» Rashël jouit d’une certaine popularité sur les 
réseaux sociaux. Pour cette artiste, travailleuse autonome, 
qui a quitté la sécurité d’un emploi d’enseignement au 
secondaire pour la peinture, l’expérience des années 
échec-succès combinée à l’expérience des années de se 
relever et de travailler encore plus fort a fait ses preuves. 
Avec une sérieuse dose de détermination, de volonté à 
toute épreuve et de savoir-faire, elle a développé son 
public et son art. Aujourd’hui, Rashël vit exclusivement de 
sa peinture.


SUR INTERNET 
https://fr-ca.facebook.com/rash.creations/
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Du 1er mars 2023 au 28 février 2027

Exposition

Oeuvres tirées du livre





Salon Découverte

Printemps-Été 2023


et

Automne-Hiver 

2023/2024

Du 1er mars 

au 30 août 2023


Du 1er septembre 2023

au 28 février 2024

MUSÉE D’ART CONTEMPORAIN VR 3D
WWW.MACVR3D.COM



Les artistes de l’exposition


B.DUMONT RENARD / GINETTE ASH / MURIEL CAYET / 

JOCELYNE DUMONT / MARTIN GAUDREAULT / CHANTALE GUY / 

BERNARD HILD / NATHALIE LANDRY / ÉDITH LIÉTAR / LO / 
MAHESVARI / NAIMA SAADANE / RÉJANE TREMBLAY
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