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S O M M A I R E

Ateliers d’artistes 

L’art dialogue avec nous: il éclaire, inspire, provoque des émotions, informe, étonne, 
amuse. L’art offre une réflexion sur le monde que nous voyons. L’artiste est un 
créateur ou une créatrice dans son antre, son refuge, son atelier. Au-delà d’un 
simple lieu de travail, c’est un environnement, un univers en soi. C’est parfois, aussi, 
un lieu de rencontre et de partage. Dans ce dossier spécial, des artistes 
professionnels en arts visuels présentent leur studio à travers leurs mots et leur 
vécu.

LO (Laurent Torregrossa)  48 
Muriel Cayet    54 
UGA      60 
Jean Potvin    64 
Suzanne Lavigne    68 
MAHESVARI    72 
Bernard Hild    76 
CHAGUY (Chantale Guy)  80 
Ginette Ash    86 
Pierre Poulin    92 
Réjane Tremblay   98 

DUMONT (Jocelyne Dumont) 102  
Pierre Bureau   106 
SOFIA (Sophie Lebeuf)  110 
GABRIELL (Gabriel Lavoie) 114  
B. DUMONT RENARD  120 
Erik Bonnet    126 
Nathalie Landry   130 
Guylaine Malo   136 
HERMINE    142 
Céline Roger    146 
Styvens et SanCha   152



«              »
Joan Miró disait: « Je pense à mon atelier comme à un 
potager où les choses suivent leur cours naturel. Ils 
grandissent, ils mûrissent. Vous devez greffer. Vous 
devez arroser. » J’oserais ajouter à cela que le travail 
ne se fait pas de lui-même. Il faut l’entretenir 
quotidiennement. 

HeleneCaroline Fournier



Cette revue d’art a vu le jour pour la première fois en 2007 
sous la forme d’un dossier thématique portant sur les 
ateliers d’artistes. Nous avons repris ce dossier pour 
l’actualiser avec de nouveaux artistes. Dans cette édition 
2024, nous vous proposons donc de revisiter ces lieux 
d’inspiration et ces lieux de création avec des artistes 
d’horizons différents. Ce dossier a été présenté sous la 
forme d’une chronique hebdomadaire sur HEART - Au 
Coeur de l’Art, magazine des arts, sur Internet, en 2023. Au-
delà des oeuvres, il y a des artistes qui, chaque jour, 
utilisent l’art pour s’exprimer. Certains ont plus 
d’expérience que d’autres, certains enseignent leurs 
connaissances. A travers leur lieu de création, on apprend 
beaucoup sur leur personnalité généreuse. Ces lieux de 
création ont toujours été très inspirants pour nous.. 
Parallèlement à cette chronique sur l’environnement de 
travail de ces créateurs et créatrices, il y a eu quelques 
expositions au Musée d’art contemporain VR 3D 
(MACVR3D). Pour la première année, nous avons présenté 
le Salon Découverte en deux éditions (Printemps/Été et 
Automne/Hiver) qui ont révélé des artistes extraordinaires. 
Un jury de cinq personnalités du monde de l’art au niveau 
international a statué sur trois grandes distinctions pour le 
Salon Découvert (le Prix d’Excellence de la Maîtrise 
Académique, le Prix d’Excellence Esthétique et le Prix du 
Mérite Artistique). En 2024, il n’y aura qu’une seule édition 
du Salon et il se tiendra du 1er mai au 31 octobre 2024, 
ces cinq personnalités reprendront le rôle de juré(e)s pour 
l’occasion. L’Internation’ART présentait sa 13ème édition 
annuelle. Cette exposition internationale est devenue 
virtuelle depuis 2020. La pandémie a changé la forme de 
bon nombre de nos activités artistiques. Malgré les aléas 
de la vie, le Collectif International d’Artistes ArtZoom 
(CIAAZ) célèbrera ses 27 ans en février 2024. Nous 
poursuivons notre cheminement aux côtés des artistes que 
nous voyons évoluer avec les années. Nous avons le 
privilège de voir l’évolution de certains qui performent 
maintenant, régulièrement, à l’étranger. Nous avons le 
privilège de les soutenir dans leur carrière et de leur 
apporter notre expertise selon leurs besoins particuliers. 

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

Édito



Art Total Multimédia annonçait, le 1er mars dernier, une 
grande nouveauté au Musée d’art contemporain VR3D 

(MACVR3D) avec l’évènement « Salon Découverte ». Pour cette 
première année de l’évènement, deux éditions étaient 

prévues. La première était l’édition printemps/été 2023, du 1er mars 
au 30 août et, la seconde, était l’édition automne/hiver 2023/2024 
qui s’est tenue du 1er septembre 2023 au 28 février 2024. Par la suite, 
le Salon Découverte sera un évènement annuel qui sera présenté du 1er 
mai au 31 octobre de chaque année. 

UNE PREMIÈRE ÉDITION 

Le Salon Découverte, édition printemps/été 2023, était présenté en salle 
2 (salle rouge) du MACVR3D. Pour cette toute première édition, les 
artistes mis en lumière étaient: Ginette Ash, BEL, Muriel Cayet, Bernard 
Hild, LO, MAHESVARI, Naima Saadane et Réjane Tremblay. Des 
artistes originaires d’Algérie, du Canada et de France. Soixante oeuvres 
étaient exposées dont le détail se retrouvait dans le catalogue 
d’exposition qui accompagnait le Salon Découverte. Il est toujours 
téléchargeable gratuitement sur le site du Musée. 

TROIS PRIX D’EXCELLENCE 

Contrairement aux autres évènements et expositions du Musée, trois Prix 
ont été décernés aux artistes exposants: le Prix d’Excellence de la 
Maîtrise Académique, le Prix d’Excellence Esthétique et le Prix du Mérite 
Artistique. Les distinctions ont été attribuées respectivement à : LO, 
Bernard Hild et Réjane Tremblay. 

OEUVRES ORIGINALES EN VENTE EN LIGNE 

A l’instar des autres expositions du Musée, certaines oeuvres originales 
du Salon ont été mises en vente dans la boutique en ligne pour toute la 
durée de l’évènement. Les visiteurs ont pu les retrouver facilement sur le 
site: www.macvr3d.com.

Salon Découverte  
Printemps/Été 2023





LO artiste peintre.  
Un monde de liberté

Livre publié en 2023

L’exposition «  LO artiste peintre. Un monde de liberté  » est une 
exposition présentée, du 1er mars 2023 au 28 février 2027, au 

Musée d’art contemporain VR3D (MACVR3D), en salle 1 (salle 
bleue).. 

EN REMPLACEMENT DE L’EXPOSITION PERMANENTE « VENTS ET MARÉES » 

L’exposition de LO «  Vents et Marées / Winds and Tides  » qui s’est 
terminée le 28 février 2023 était présentée depuis le 1er décembre 2018 
en salle 1 et était l’une des deux expositions qui avaient souligné 
l’inauguration du MACVR3D. Cette exposition exclusivement marine 
présentait, à ce jour, la plus importante exposition de l’artiste en nombre 
d’oeuvres. De l’eau a coulé sous les ponts depuis. L’exposition «  LO 
artiste peintre. Un monde de liberté  » a pris désormais la relève 
jusqu’en 2027 en la surpassant en quantité, avec près de 275 oeuvres. 
La salle 1 a été réaménagée complètement pour l’occasion et le musée a 
été agrandi pour cette exposition de grande envergure. 

L’artiste a sélectionné des oeuvres réalisées au Canada entre 2006 et 
2023 pour présenter un éventail de peintures et d’aquarelles sur 
plusieurs thèmes. Toutes les oeuvres exposées étaient tirées du livre 
éponyme de 228 pages, publié en février 2023 par Art Total Multimédia, 
qui est toujours disponible en boutique en ligne, en version 
numérique.  

LE LIVRE 

Le livre qui n’était pas un catalogue exhaustif présentait, malgré tout, 
l’évolution de l’artiste entre 2006 et 2023. Ainsi, on découvrait ses fameux 
pointus (les bateaux de pêche provençaux qui ont été le point de départ 
dans la carrière de LO), une série de bateaux de pêche de la Nouvelle-
Écosse, du Nouveau-Brunswick, de la Gaspésie, des cargos du fleuve 
Saint-Laurent, des scènes de la marina de Sillery, de Roberval et de Saint-
Jean-sur-Richelieu, des voiliers du Canada et de la Côte d’Azur, des 
paysages du Saguenay-Lac-Saint-Jean, ses séries monochromes 
« Nostalgie » et « Harmonie », des miniatures, des scènes urbaines, des 
personnages et quelques autres séries thématiques, notamment des 



objets du quotidien et sur le blanc de l’hiver. Une quinzaine d’aquarelles 
sur la réflexion urbaine, réalisées notamment à Ottawa, étaient également 
présentées dans ce livre qui n’offrait pas seulement des images, mais 
aussi des textes explicatifs sur l’artiste, sa philosophie de vie et son 
environnement de travail. 

Dans le livre, outre la biographie et la démarche artistique, on y retrouvait 
des textes sur les thématiques de l’artiste qui aidaient à saisir le contexte 
de création. Quelques oeuvres étaient expliquées par l’herméneutique de 
l’art. On y apprenait notamment que deux documentaires avaient été 
produits en 2022 et que deux autres étaient en préparation. Les 
inconditionnels de l’artiste allaient apprécier la liste quasi exhaustive de 
ses expositions au Canada depuis 1998 ainsi que la liste non exhaustive 
de ses expositions à l’étranger depuis 1989. Pour ceux qui voulaient 
connaître davantage l’artiste, ils ont eu le bonheur d’apprendre sa valeur 
sur le marché de l’art au Canada, ses prix et distinctions, ses différentes 
signatures au fil du temps, ses couleurs utilisées pour l’ensemble de ses 
peintures, ainsi que de précieux renseignements sur ses ateliers car, LO, 
souvent sur les routes, en a plusieurs !  

Bien que la plupart des oeuvres du livre étaient déjà vendues, certaines 
peintures étaient néanmoins toujours disponibles à l’achat et se 
retrouvaient dans la boutique du Musée avec le livre «  LO artiste 
peintre. Un monde de liberté » qui était vendu uniquement en version 
numérique. Le livre est toujours disponible. 

UNE EXPOSITION GRATUITE 

Cette nouvelle exposition de LO sera visible jusqu’en 2027 sur Internet et 
dans un casque de réalité virtuelle sur le site du Musée - 
www.macvr3d.com 

L’utilisation du casque de réalité virtuelle (en véritable réalité virtuelle 360 
degrés) permet une expérience plus immersive de l’exposition dans 
laquelle le réalisme est totalement renversant.
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Muriel Cayet - Mon sphinx a le pied marin (2022) 
Acrylique et collage de morceaux de cuir sur toile, 80 x 60 cm
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Muriel Cayet, artiste, art-thérapeute et auteure française, 
présentait sa nouvelle exposition qui découlait tout 
naturellement de celle présentée en 2022/2023 
intitulée « Muriel Cayet. Intériorité ». Cette exposition 

de 12 mois mettait en lumière un vaste ensemble d’oeuvres 
touchées indirectement par la pandémie dont le thème était 
inconsciemment lié aux multiples restrictions sanitaires vécues; 
l’intérieur étant devenu un refuge en 2020 et 2021. Les diverses 
pièces de la maison dépeintes avaient une dimension 
symbolique, philosophique et sociologique et trouvaient écho à 
notre propre vécu de confiné(e)s. Les niveaux de lecture étaient 
nombreux. Avec cette nouvelle exposition, présentée du 1er mars 
2023 au 28 février 2024, intitulée « Muriel Cayet. L’art à fleur de 
peau(x)  », l’intérieur s’est enrichi de cuir. Il est devenu plus 
intimiste avec ces morceaux de peaux colorées. Or, avec le 
relâchement des mesures sanitaires, les scènes extérieures sont 
revenues dans ses oeuvres en 2022, apportant avec elles: 
précieux souvenirs, voyages et paysages. Extérieur et intérieur 
s’accompagnent l’un et l’autre et se complètent dans un univers 
rêvé qui la représente vraiment. A chaque détour d’un paysage 
qu’il soit réel ou imaginaire, dans chaque recoin d’une pièce 
chaleureuse, l’art affleure. C’est une émotion à fleur de peau.  

Après avoir servi dans son atelier pour faire travailler des 
stagiaires en art-thérapie sur des marionnettes et des objets 
éphémères, les échantillons et les chutes de cuir qui dormaient 
dans son atelier depuis une douzaine d’années se sont finalement 
réveillés pour se marier à l’art de Muriel Cayet. Dans ses oeuvres, 
elle porte deux peaux - celle qui est artiste et celle qui est art-
thérapeute. La troisième peau, celle de l’auteure, se situe dans la 
narration qu’elle nous laisse à travers ses oeuvres picturales. On 
retrouve dans cette exposition de 50 oeuvres les thématiques qui 
lui sont chères: le bord de mer, les paysages maritimes, les ports 
de pêche, les scènes urbaines, les voyages, les souvenirs et les 
intérieurs chaleureux.

Muriel Cayet.  
L’art à fleur de peau(x)

« Peindre le rêve que 
l'on porte en soi et 
s'ouvrir l'univers tout 
entier. » 

- Muriel Cayet
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C’est par la maison que tout se joue. Dans les oeuvres de 
Muriel Cayet, il y a plusieurs références au rêve, au 
voyage… à la découverte. Principalement, la 
découverte de soi, puisque la maison est comme la cité, 

comme le temple; elle est le centre du monde, l’image de 
l’univers... et, à la fois, tellement intime !  

Certaines de ses oeuvres dépeignent des villes, des constructions 
humaines qui cristallisent la stabilité. Les villes et villages reflètent 
l’ordre; les cités représentent la mère avec son double aspect de 
protection et de limite. Les portes et fenêtres colorées donnent 
sur le monde extérieur quand on vit à l’intérieur et, sur le monde 
intérieur, quand on est à l’extérieur. La porte symbolisant le lieu de 
passage entre deux états, entre deux mondes, entre le connu et 
l’inconnu et la fenêtre donne l’ouverture sur l’air et la lumière. La 
fenêtre carrée est le symbole de la réceptivité terrestre. Les 
couleurs ajustent la température des sentiments véhiculés à 
travers les oeuvres qui offrent ainsi plusieurs niveaux de lecture. 
Les scènes se sont enrichies de cuir, mais sont toujours aussi 
colorées qu’avant. Intérieur et extérieur se marient et s’agencent 
dans un ballet de formes, de couleurs et de matières dont le cuir 
(cette peau) est le fil d’Ariane. 

Quais, ports et marinas se trouvent à proximité des maisons qui 
forment le décor principal. Ils sont d’autant de lieux de départ 
pour un voyage ou pour une traversée. L’attrait pour la mer est 
omniprésent dans les oeuvres de l’artiste. Le grand air est de 
retour après une pandémie qui a été marquée par l’arrêt des 
voyages. Cette série d’oeuvres, réalisée en 2022, marque un 
retour à une certaine normalité. La volonté de poursuivre le 
voyage à travers les souvenirs, les images parfois fugaces, les 
rêves, etc. est présente à chaque détour d’une cité aux devantures 
colorées, offrant un prétexte à prendre le large.  La vie se poursuit 
à travers une douce rêverie nécessaire à l’équilibre et dont tous 
les éléments du rêve renseignent sur l’état psychique du rêveur. 
En tant qu’art-thérapeute, Muriel Cayet est une accompagnatrice, 
une compagne de voyage. Voyage-t-on à travers ses rêves ou 
nous donne-t-elle tous les éléments pour voyager en solitaire ? 
Entre intérieur et extérieur, il n’y a pas de demi mesure. Le voyage 
se résume à une quête, celle de la vérité, de la paix, de 
l’immortalité dans la recherche et la découverte de soi pour faire 
peau neuve.

Thématique de l’exposition
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Muriel Cayet - Danse de maisons 
au crépuscule  (2022) 
Acrylique et collage de morceaux 
de cuir sur toile, 50 x 40 cm

Muriel Cayet - Aix  (2022) 
Acrylique et collage de morceaux de cuir sur 
toile, 20 x 20 cm

Muriel Cayet - Côte basque  (2022) 
Acrylique et collage de morceaux de cuir sur 
toile, 40 x 40 cm

Muriel Cayet - Le bateau bleu  
(2022) 
Acrylique et collage de morceaux 
de cuir sur toile, 50 x 40 cm
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Muriel Cayet - Quand l’heure est à l’art (2022) 
Acrylique et collage de morceaux de cuir sur toile, 20 x 20 cm
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Muriel Cayet - Le plus grand secret 
(2022) 
Acrylique et collage de morceaux de cuir 
sur toile, 20 x 20 cm

Muriel Cayet - Étretat  (2022) 
Acrylique et collage de morceaux de cuir 
sur toile, 40 x 50 cm

Muriel Cayet - Cassis  (2022) 
Acrylique et collage de morceaux de cuir 
sur toile, 20 x 20 cm

Muriel Cayet - Intérieur cuir au Mont  
(2022) 
Acrylique et collage de morceaux de cuir 
sur toile, 20 x 20 cm
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La 13ème annuelle de l’Internation’ART a été présentée pour une quatrième 
année consécutive dans le MAC VR3D du 1er avril au 31 décembre 2023 sous 

une forme virtuelle. L’exposition internationale était visible autant sur 
Internet que dans un casque de réalité virtuelle. Elle s’accompagnait 

d’un catalogue d’exposition en e-version de 112 pages qui présentait l’entièreté 
des 100 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 13ème édition, l’exposition présentait 13 artistes originaires d’Algérie, 
de Belgique, du Canada et de France. Cent peintures (acrylique, techniques 
mixtes, glycérophtalique), photographies, aquarelles et encres sur papier 
formaient l’ensemble des disciplines artistiques de cette exposition. 

Ginette ASH, B.DUMONT RENARD, Muriel CAYET, CHAGUY (Chantale GUY), 
DUMONT (Jocelyne DUMONT), Martin GAUDREAULT, Bernard HILD, Nathalie 
LANDRY, 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. Le musée, 
entièrement modélisé en 3D, offre une expérience plus immersive de l’art avec 
la vraie réalité virtuelle à 360 degrés (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. Ceci dit, les gens qui n’ont pas de casque de réalité 
virtuelle peuvent visiter les expositions sur leur ordinateur, tablette et téléphone 
intelligent sur le site: www.macvr3d.com. C’est gratuit ! 

Internation’ART 2023



UNE 14ÈME ÉDITION EN 2024 

La prochaine édition aura lieu du 1er avril au 30 septembre 2024 au Musée d’art contemporain VR3D 
(MAC VR3D) dans la même formule que les précédentes éditions virtuelles.















Art Total Multimédia annonçait, le 1er septembre dernier, la 
deuxième édition de l’évènement «  Salon Découverte  » au 

Musée d’art contemporain VR3D. La première édition s’était 
tenue du 1er mars au 30 août, la deuxième édition se tenait, 

quant à elle, du 1er septembre 2023 au 28 février 2024 sous le signe 
de la diversité artistique. Dès 2024, le Salon Découverte sera un 
évènement annuel qui sera présenté du 1er mai au 31 octobre de chaque 
année. 

CETTE DEUXIÈME ÉDITION DE L’ANNÉE 

Cette deuxième édition du Salon était présentée en salle 2 (salle rouge) 
du MACVR3D. Les artistes mis en lumière étaient: Ginette Ash, Muriel 
Cayet, GABRIELL (Gabriel Lavoie), Martin Gaudreault, Bernard Hild, 
Édith Liétar, LO, MAHESVARI, Naima Saadane et Réjane Tremblay.  
Les artistes étaient originaires d’Algérie, de Belgique, du Canada et de 
France. Soixante-dix oeuvres étaient exposées dont le détail se retrouvait 
dans le catalogue d’exposition qui accompagnait le Salon Découverte. Il 
est toujours téléchargeable gratuitement sur le site du Musée. 
L’exposition était visible sur Internet et/ou dans un casque de réalité 
virtuelle à l’adresse: www.macvr3d.com 

TROIS PRIX D’EXCELLENCE 

Fin novembre 2023, trois Prix ont été décernés aux artistes de ce Salon: le 
Prix d’Excellence de la Maîtrise Académique, le Prix d’Excellence 
Esthétique et le Prix du Mérite Artistique. Un jury international, composé 
de cinq professionnels du milieu des arts visuels, a eu la délicate tâche 
d’étudier les oeuvres à la loupe et d’en proposer trois. Les artistes 
récipiendaires de ces grandes distinctions sont: GABRIELL, Martin 
Gaudreault et Édith Liétar. 

OEUVRES ORIGINALES EN VENTE EN LIGNE 

Certaines oeuvres originales du Salon ont été mises en vente dans la 
boutique en ligne pour toute la durée de l’évènement. Les deux éditions 
sont archivées et resteront visibles sur le site www.macvr3d.com

Salon Découverte  
Automne/Hiver 2023/24





 L'intelligence artificielle (IA) est une technologie en 
constante évolution qui trouve désormais sa place dans 
de nombreux domaines, y compris les arts visuels. Les 
artistes peintres peuvent en effet utiliser l'IA comme outil 
pour stimuler leur créativité et améliorer leur carrière 
professionnelle. L'utilisation de l'IA dans les arts visuels 
peut prendre plusieurs formes, notamment la génération 
de contenu, l'analyse de données et la réalité virtuelle. 
L'un des exemples les plus remarquables est l'utilisation 
de l'IA pour la génération de contenu, où des algorithmes 
d'apprentissage automatique sont utilisés pour créer des 
images à partir de données d'entrée. Cela signifie que les 
artistes peuvent utiliser des modèles d'IA pour générer 
des images à partir de leurs propres œuvres ou de 
données d'entrée spécifiques. Par exemple, ils peuvent 
alimenter l'IA avec des images de la nature ou des 
paysages urbains pour créer des œuvres inspirées par ces 
thèmes. L'IA peut également être utilisée pour analyser 
les données de vente et de marketing pour aider les 
artistes à prendre des décisions éclairées sur leur carrière. 
Les données peuvent inclure les préférences de 
l'acheteur, les tendances du marché et les performances 
des artistes concurrents. En utilisant ces données pour 
comprendre les préférences du public, les artistes 
peuvent ajuster leur style ou leur sujet en conséquence 
pour augmenter leurs chances de succès commercial. Les 
artistes peuvent également utiliser l'IA pour créer des 
expériences immersives pour les spectateurs en utilisant 
la réalité virtuelle. La réalité virtuelle permet aux artistes 
de créer des environnements entièrement immersifs pour 
les spectateurs, ce qui peut aider à susciter des émotions 
plus intenses et à engager le public plus profondément 
avec l'art. L'IA peut également aider les artistes à créer 
des œuvres qui sont plus accessibles à tous, en particulier 
aux personnes atteintes de troubles visuels. Enfin, 
l'utilisation de l'IA dans les arts visuels peut permettre aux 
artistes de gagner du temps et de réduire les coûts. Les 
modèles d'IA peuvent être utilisés pour automatiser 
certaines tâches, telles que la correction des couleurs ou 
l'ajustement de la composition de l'image, ce qui peut 
aider à accélérer le processus de création. En résumé, l'IA 
peut être un outil précieux pour les artistes peintres, leur 
permettant de générer des images, d'analyser les 
données de vente et de marketing, de créer des 
expériences immersives pour les spectateurs et de réduire 
les coûts et les délais de création. En exploitant les 
avantages de l'IA, les artistes peuvent faire progresser leur 
carrière professionnelle et susciter l'intérêt d'un public 
plus large.

L’utilisation concrète de l’IA 
dans les arts visuels



Quels conseils à donner à des artistes en arts 
visuels pour réussir une peinture ? 
  
Réponse de l’IA 

La réussite d'une peinture dépend de nombreux 
facteurs, notamment la technique, la créativité et la 
vision artistique. Cependant, voici quelques conseils 
qui pourraient aider les artistes en arts visuels à 
réussir leur peinture : 

1. Planifiez votre travail: Avant de commencer à 
peindre, prenez le temps de planifier votre 
travail. Réfléchissez à la composition, aux 
couleurs, à la lumière et à l'ombre. En créant un 
plan, vous pouvez mieux visualiser votre œuvre 
et éviter les erreurs. 

2. Maîtrisez les techniques de base: Il est 
important de maîtriser les techniques de base 
tel les que la préparation du support, 
l'application de la peinture et le mélange des 
couleurs. En maîtrisant ces techniques, vous 
pouvez créer une base solide pour votre 
peinture. 

3. Soyez créatif: La créativité est la clé pour 
réussir une peinture. N'ayez pas peur de 
prendre des risques et d'expérimenter de 
nouvelles idées. Essayez de trouver des 
moyens uniques de présenter votre sujet et de 
jouer avec les couleurs. 

4. Utilisez la bonne qualité de matériaux: La 
qualité des matériaux que vous utilisez pour 
peindre peut affecter le résultat final de votre 
œuvre. Utilisez des peintures de qualité 
supérieure et des pinceaux de qualité 
professionnelle pour garantir un travail de 
qualité. 

5. Travaillez dans un environnement approprié: 
A s s u r e z - v o u s d e t r a v a i l l e r d a n s u n 
environnement approprié pour la peinture, 
avec une bonne ventilation et un bon éclairage. 
Un environnement confortable peut aider à 
maintenir votre concentration et votre 
motivation. 

6. Prenez des pauses régulières: Prenez des 
pauses régulières pour éviter de vous fatiguer 
mentalement et physiquement. Cela vous 
aidera à rester concentré et à améliorer la 
qualité de votre travail. 

7. Demandez des critiques constructives: 
Demandez à d'autres artistes et critiques 
d'examiner votre travail et de fournir des 
commentaires constructifs. Cela vous permettra 
d'obtenir un point de vue différent et 
d'améliorer votre peinture. 

8. Pratiquez régulièrement : La pratique 
régulière est essentielle pour améliorer vos 
compétences en peinture. Essayez de 
consacrer du temps tous les jours ou toutes les 
semaines pour pratiquer et améliorer votre 
technique. 

En suivant ces conseils, les artistes en arts visuels 
peuvent réussir leur peinture et continuer à 
progresser dans leur carrière artistique.

QUESTION POSÉE À L’IA

Texte entièrement généré par l’intelligence artificielle en guise d’exemple de ses capacités 
à élaborer des réponses factuelles en traitant tout ce qui se dit sur un sujet bien précis.



La «  langue des oiseaux  » est une langue très 
volatile, très subtile. Elle était utilisée par les 
alchimistes pour transmettre une certaine 
philosophie. C’est ainsi qu’on nous présente la 
chose quand on fait une recherche sur Internet. Or, 
cette langue est une forme d’herméneutique (l’art 
du comprendre et l’art de l’interprétation) qui est 
également utilisée en littérature, en théologie, dans 
le domaine juridique et dans les arts. Un mot ou 
une phrase peut être décortiquée pour en trouver 
le sens profond; c’est ce qui se passe dans les arts 
visuels quand on explique une oeuvre par 
l’herméneutique de l’art. On dit qu’il y a trois 
manières d’entendre la langue des oiseaux. Le 
premier est le jeu de mots, par exemple « lunettes » 
(on entend « lu net », évidemment c’est plus net de 
voir avec des lunettes quand on a un problème de 
vision…). La deuxième manière d’utiliser la langue 
des oiseaux est un jeu de mot avec une clé cachée 
à l’intérieur du mot. Par exemple, l’alchimiste qui 
visite le Musée de Cluny et qui voit la tapisserie « La 
Dame à la licorne » aura une indication alchimiste. 
Pourquoi ? Parce que la Dame à la licorne est 
associée à Diane de Poitiers (Diane de poids tiers). 
Il se trouve que dans le langage symbolique, les 
dieux et les déesses mythologiques représentent 
des planètes et des métaux. Diane, déesse lunaire, 
représente la lune (l’argent). L’alchimiste utilisera 

donc un tiers du poids d’argent. Pour venir 
confirmer cette information secrète, l’écu qui est 
sur la tapisserie représente trois croissants de lune. 
La troisième manière d’entendre cette langue est 
celle de l’interprétation lettre par lettre. Par 
exemple, le mot «  mort  » (la mort = l’âme-hors) 
s’écrit M (qui évoque une femme qui accouche, 
c’est la création, la mère). Quand on prononce cette 
lettre, on entend « aime ». Ensuite, O (pour eau), R 
(pour air) et le T (pour terre). Il manque un élément 
(le feu), mais ne dit-on pas d’un défunt qu’il est feu 
quand il s’éteint ? Ce qui nous permet de ne plus 
avoir peur de la mort puisque le feu continue son 
chemin ailleurs. L’herméneutique de l’art compose 
avec les éléments que l’artiste donne à voir dans 
son oeuvre et puisque l’image (autant figurative 
qu’abstraite) est intimement liée au monde 
intérieur de l’artiste ou de ce qui l’entoure, on peut 
interpréter ce que l’artiste a mis consciemment ou 
inconsciemment dans son oeuvre. On n’utilise plus 
le jeu de mot (quoique ce soit encore possible), on 
utilise le symbolisme, la philosophie de l’art, les 
théories de l’art, la théorie de la connaissance, etc. 
Nous savons grâce à Michel Pastoureau que les 
couleurs ont une histoire, une symbolique, des 
propriétés, etc. On sait grâce à la loi du contraste 
simultané des couleurs de Michel-Eugène Chevreul 
que cette «  loi  » est une caractéristique de la 
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perception humaine des couleurs, que ce que l’on 
voit n’est pas forcément la réalité puisque plusieurs 
éléments (les couleurs, notamment) s’influencent 
les uns les autres. Grâce à Hans-Georg Gadamer, 
on sait que l’herméneutique fait partie de la 
tradition philosophique et qu’il est possible de 
comprendre intimement une oeuvre pour remonter 
à sa genèse. Ainsi le mot « art » est lié au « 1 ». Ce 
« A » (premier) matérialise les polarités originelles 
et opposées, intimement liées et inséparables. Le 
« R » symbolise l’air ou l’esprit. Le T évoque, lui, la 
trinité créatrice, mais aussi la terre (la réalité 
concrète), le temps et le temple, qui n’existent pas 
l’un sans l’autre puisqu’il y a une relativité entre 
l’espace et le temps (l’espace-temps sur terre). On 
peut en déduire que l’art est une expression de 
l’intériorité, donc de nature purement spirituelle, 
créatrice de beauté vers le manifesté (le A). Deux 
types de spiritualité: l’une issue des émotions, qui 
incomprises trouvent souvent un exutoire 
fantastique dans l’expression artistique ET, l’autre, 
l’entendement des principes fondamentaux du 
Cosmos. C’est une spiritualité (qui n’a rien à voir 
avec la religion) qui a intégré sa capacité créatrice 
liée à sa propre nature, et qui exprime dans le 
manifesté la joie de cette compréhension 
profonde. Celle-ci provient de l’âme qui s’incarne 
dans la créativité et s’y cristallise dans la matière, 

afin de témoigner de sa présence et de sa 
profondeur. Cet art spirituel répond à une autre 
logique, il obéit aux lois géométriques, aux lois de 
proportions, aux lois de la beauté naturelle, et 
comme un apprenti alchimiste le ferait, exprime au 
Grand Tout qui est Esprit, sa progression, tout 
autant que sa gratitude pour entendre sa 
participation à la Création. La langue des oiseaux 
via la symbolique des lettres met en évidence la 
nature profondément spirituelle de l’art. Elle 
permet ainsi de distinguer les différentes sources 
qui alimentent la création artistique. Elles sont soit 
issues (tissu) des émotions exacerbées et souvent 
difficilement gérables, soit de l’expression pure de 
l’âme qui entend l’existence et le Grand Ordre 
universel. L’artiste est donc « l’art te tisse » (dans le 
Grand Tout dont nous sommes tous issus (tissus)).



Comme je l’ai déjà mentionné dans un précédent 
texte, la « langue des oiseaux » est une langue très 
volatile, très subtile. Cette langue est une forme 
d’herméneutique (l’art du comprendre et l’art de 
l’interprétation) qui est également utilisée en 
littérature, en théologie, dans le domaine juridique 
et dans les arts. Un mot ou une phrase peut être 
décortiquée pour en trouver le sens profond; c’est 
ce qui se passe dans les arts visuels quand on 
explique une oeuvre par l’herméneutique de l’art. 
Après avoir expliqué quelques mots dans un 
premier texte, voici  le « MOI » et le « JE » qui vous 
donneront une nouvelle perception de vous-
même. 

Il faut d’abord mettre en perspective la réalité 
mentale de l’Univers. « Le Tout est Esprit, l’Univers 
est mental  ». Il faut re-situer l’humain dans cet 
univers en accord avec cette première loi 
universelle: « Au commencement était le Verbe  » 
(on en parle dans la Bible, bien sûr, mais dans bien 
d’autres ouvrages de référence). Il existe une 
véritable littérature sur la parole créatrice, la parole 
(le son, la vibration de ce son) qui nous construit. 
Pour en citer un majeur: le « OM » ou « AUM » des 
bouddhistes, des hindous et des adeptes du 
jaïnisme, du sikhisme, du brahmanisme (sans 
oublier des humanistes, des agnostiques, des 

athées, etc. parfois adeptes du yoga et de la 
méditation). Ce «  verbe » est considéré comme la 
vibration primitive divine de l’Univers qui 
représente toute existence. En langue des oiseaux, 
le « OM » devient « HOMME » (dans le sens humain 
du terme) qui est l’expression parfaite du Verbe 
Créateur. Notre divinité s’ inscrit dans ce 
rapprochement avec le son primordial qui crée tout 
et dont nous avons conscience puisqu’il nous décrit 
également, nous laissant penser que nous sommes 
aussi des «  créateurs  ». Cela prend tout son sens 
dans un Univers Mental, puisque ce Verbe est la 
clef de voûte de tout ce qui existe, de tout ce qui a 
été créé et de tout ce qui peut encore être créé. 

Le « MOI » est construit du « O » et du « I ». Le « O » 
est féminin. Le «  I  » est masculin. Le «  M  » vient 
expliquer que le «  MOI  » est l’Amour entre deux 
principes opposés (le « O » et le «  I »). Il existe en 
nous, dans notre essence, le principe féminin et 
masculin (Yin/Yang) que nous retrouvons dans les 
traditions orientales (elle est une notion 
élémentaire de la pensée chinoise, notamment du 
taoïsme). Le «  MOI  » existe entre deux polarités. 
Ces deux principes (le « O » et le «  I ») sont reliés 
par le mouvement de l’Amour. Le « MOI » est la ré-
unification de notre Être entre son conscient et son 
inconscient, entre ce qu’il est dans la matière (le 

Le « MOI » et le « JE » en langue 
des oiseaux. Une nouvelle 

perception de soi-même.
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conscient) et ce qu’il est dans son autre réalité 
(l’inconscient). Il faut aussi comprendre que ce 
rapport (ou cette union) entre ces deux principes 
opposés initie, par le mouvement, une «  trinité  » 
puisqu’elle engendre une nouvelle réalité créatrice. 
Cette nouvelle réalité créatrice est «  l’enfant  » du 
«  MOI  » et se nomme «  JE  » qui en devient 
l’expression, héritant des deux principes de ses 
« parents ».  

Le « JE » est fondamentalement associé à l’humain - 
cet  « HOMME  » qui part du « OM  » originel. Le 
principe de polarité implique l’idée que tout est 
double, que tout a deux pôles, tout a deux 
extrêmes. La thèse et l’anti-thèse sont identiques 
de nature, mais différentes en degrés, comme des 
échelons d’une même échelle. Un paradoxe qui 
peut être concilié par la vision que deux extrêmes 
n’existent que l’un par rapport à l’autre, comme le 
chaud et le froid qui n’existent que l’un par rapport 
à l’autre. Le froid peut brûler comme le chaud, de 
même que la haine peut se changer en amour (ou 
le contraire). Les extrêmes se touchent et se 
confondent. Un équilibre intérieur doit donc être 
trouvé entre ces deux forces. On comprend donc 
que le « JE » est le « fruit » engendré (donc, issu) de 
ces principes opposés. Le « JE »  manifeste à la fois 
le conscient et l’inconscient de la personne 

humaine, mais aussi de ses conflits intérieurs, de 
ses déséquilibres, et même de ses extrêmes qui 
s’affrontent constamment (et, parfois se heurtent 
violemment). Malgré toute la complexité de 
l’humain, on peut prendre conscience de ce qui 
compose le «  JE  » en retournant à la source: le 
« OM », la syllabe qui est la somme et la substance 
du son de l’Univers, un son qui remonte à la nuit 
des temps.  

L’art quel qu’il soit permet de faire remonter à la 
surface l’inconscient de l’artiste qui est créateur/
trice de son propre univers artistique. L’artiste se 
révèle à travers son travail (son Oeuvre) qui, dans 
bien des situations, s’avère une thérapie du mieux-
être voire du bien-être où le « MOI  » et le «  JE  » 
prennent leur place sans tomber dans le 
nombri l isme où l ’art- thérapie devient un 
accompagnement à un voyage en soi.
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Paysages célestes 
Une oeuvre expliquée 
Par l’herméneutique de l’art

Paysages célestes est une encre de Chine sur 
papier aquarelle, travaillée en lavis monochrome. 
Cette oeuvre se regarde dans les deux sens. 
Dans le sens vertical, on y voit une chute d’eau et 
des arbres qui poussent sur les parois rocheuses 
qui bordent une cascade. Dans le sens 
horizontal, on y voit une silhouette de femme qui 
glisse ou qui se baigne dans un torrent au bord 
duquel des arbres s’érigent vers le ciel. Du fait de 
sa lecture dans les deux sens, l’oeuvre a plusieurs 
interprétations. L’eau est un élément important, 
elle est à la fois source de vie, moyen de 
purification et centre de régénérescence. Les 
eaux représentent l’infinité des possibilités, elles 
contiennent tout le virtuel, l’informel, le support 
de la vie ainsi que toutes les promesses de 
développement. S’immerger dans les eaux pour 
en ressortir sans s’y dissoudre totalement, sauf 
par une mort symbolique, c’est retourner aux 
sources, se ressourcer dans un immense 
réservoir de potentiel et y puiser une force 
nouvelle. L’eau, opposée au feu, est yin. La 
montagne a une symbolique multiple. Elle est 
haute, verticale, élevée, rapprochée du ciel. Elle 
participe à la transcendance. Elle va à la 
rencontre du ciel et de la terre. Dans plusieurs 
traditions, la montagne est la demeure des dieux 
et le terme de l’ascension humaine. Les étapes 
de la vie mystique sont souvent décrites comme 
une longue ascension. La montagne exprime 
aussi les notions de stabilité, d’immuabilité, 
parfois même de pureté. De façon générale, 
cette paroi rocheuse qui monte vers le ciel peut 
être associée au centre et à l’axe du monde d’où 
la source de vie (l’eau) est issue. Dans la peinture 
chinoise classique, la montagne s’oppose à l’eau 

comme le yang au yin. L’immuabilité à 
l’impermanence, la première est le plus souvent 
figurée par le rocher et la seconde par la 
cascade. Les arbres sont symboles de vie. Ils sont 
sacrés. L’arbre est la figure symbolique de l’entité 
qui dépasse l’humain. Il est en perpétuelle 
évolution, en ascension vers le ciel, il évoque 
tout le symbolisme de la verticalité. Il sert aussi à 
symboliser le caractère cyclique de l’évolution 
cosmique. L’arbre met aussi en relation les trois 
niveaux du monde: le souterrain, la surface et les 
hauteurs qui sont attirées par la lumière du ciel. 
C’est la colonne vertébrale, en quelque sorte, qui 
soutient le corps humain, temple de l’âme. Il 
s’élève au-dessus du champ de réflexion 
terrestre. Dans la version où l’on voit la silhouette 
féminine, on peut y voir la rencontre d’une 
aspiration humaine, la transcendance et l’instinct 
naturel. Le féminin personnifie un aspect de 
l’inconscient nommé anima (la personnification 
de toutes les tendances psychologiques 
féminines de la psyché de l’homme) qui, dans 
des traditions anciennes, était utilisée pour 
sonder la volonté des dieux et communiquer 
avec eux. Cette anima glisse ou se baigne dans 
les eaux qui descendent des montagnes. Dans la 
version verticale où l’anima est moins visible, elle 
se transforme en brouillard ou en brume, 
évoquant une période transitoire entre deux 
états. Ce brouillard précède les révélations 
importantes, c’est le prélude à une manifestation. 
Compte tenu des éléments symboliques qui 
donnent le contexte, il s’agit là d’un préambule à 
quelque chose qui sera d’ordre spirituel pour 
l’artiste.

 
Par HeleneCaroline Fournier, experte en art et 

théoricienne de l’art, rédactrice spécialisée, 
critique, journaliste spécialisée indépendante
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Mā h e ś v a r ī e s t u n e a r t i s t e 
multidisciplinaire, née au Canada 
e n 1 9 7 2 q u i a l a d o u b l e 
n a t i o n a l i t é c a n a d i e n n e e t 

française, qui a toujours été près de la 
philosophie yoguique, notamment néo-
hindoue, mais aussi des grandes philosophies 
chinoises et japonaises (bouddhisme, 
taoïsme, confucianisme). Après avoir 
expérimenté pendant plusieurs années l’un 
des plus anciens arts populaires japonais lié 
au papier et après avoir exploré le dessin 
sous diverses formes, elle s’est dirigée tout 
naturellement vers le sumi-e, l’art du paysage 
japonais à l’encre. Cette discipline est autant 
un art artistique qu’une philosophie de vie 
basée sur la méditation contemplative, la 
visualisation et le geste précis, juste, 
inlassablement pratiqué dans le silence et la 
q u i é t u d e , c o m m e l a c a l l i g r a p h i e . 
Parallèlement au sumi-e, Māheśvarī continue 
malgré tout le dessin de paysages et de 
personnages de l’ancien Japon (Geishas et 
Samouraïs) à travers différents médiums et 
techniques. C’est la pandémie COVID-19 
2020/2021, plus précisément les nombreux 
confinements imposés, qui a ouvert la voie 
vers la présentation publique de ses oeuvres 
qui, jusque-là, restaient privées. En mai 2021, 
son travail est expertisé officiellement par une 
experte en art, établissant ainsi sa valeur sur le 
marché international de l’art contemporain. 
Dans la foulée, elle devient membre du 
Collectif International d’Artistes ArtZoom 

(CIAAZ) pour s’ouvrir à de nouvelles 
perspectives d’avenir et se fait représenter au 
niveau international par Art Total Multimédia, 
expert en art, pour préserver son anonymat. 
En juin 2021, elle participe au « Défi 15 
dessins 15 semaines » sur HEART – Au coeur 
de l’art, magazine des arts, ce qui a eu pour 
effet de prendre contact avec le public 
amateur d’art et de se faire plus amplement 
connaître comme dessinatrice. Par la suite, en 
2022 et 2023, elle expose au Musée d’art 
c o n t e m p o r a i n V R 3 D ( M A C V R 3 D ) 
géolocalisée en France dans plusieurs 
expositions internationales. 

Selon l’art qu’elle pratique et la dimension de 
l’oeuvre, elle signe Māheśvarī, en français, en 
devanagari ou en chinois traditionnel. 

SA DÉMARCHE 

Ses principales influences sont les peintres, 
dessinateurs et graveurs japonais Katsushika 
Hokusai (1760-1849) et Utagawa Hiroshige 
(1797-1858), ainsi que le peintre et graveur 
chinois Zao Wou-Ki (1920-2013). Ses 
principaux sujets sont les paysages où se 
mêlent mouvement et immobilité ainsi que 
l’ici et maintenant; une présence consciente 
dans le moment présent. Elle s’inscrit dans le 
courant du «New Ink Art» ou du «New Ink 
Painting». Un mouvement contemporain de 
dessinateurs à l’encre de Chine à la recherche 
du zen dont le pionnier est l’artiste LuiShou-

MAHESVARI,  
NOIR SUR BLANC



Kwan (1919-1975). Ce mouvement combine 
la peinture à l’encre contemporaine avec l’art 
ancien de la calligraphie. 

L’encre et le papier 
L’approche du dessin à l’encre sur papier de 
personnages (Geishas et Samouraïs) se 
développe sur deux plans à la fois. Au 
niveau du regard, i l y a un travai l 
d’observation et d’expressivité. Par le dessin 
rapide, il y a un travail de restitution dans 
une traduction personnelle du moment 
p r é s e n t . C ’e s t a u s s i u n e p e i n t u r e 
performative. 

Pour le paysage à l’encre, le travail se situe 
plutôt dans le mouvement calligraphique 
pictural. Le sumi-e traite le paysage comme 
sujet zen. Il consiste en la technique du lavis 
qui s’est imposée comme peinture. L’artiste 
modifie la dilution de l’encre, la position du 
pinceau, la force et la vitesse pour jouer sur 
l’épaisseur et la netteté des lignes ainsi que 
les différents niveaux de gris, bien que la 
couleur soit parfois utilisée. 

L’art de Māheśvarī se situe à l’intersection de 
la tradition et de la contemporanéité. Aucun 
élément du paysage n’est là pour faire beau 
ou pour décorer le support. Chaque élément 
d’une scène restitue une vérité qui s’élabore 
dans l’équilibre entre le yin et le yang. 
Chaque dessin ouvre la porte à des 
interprétations qui prennent leur source 

dans la philosophie asiatique (qu’elle soit 
bouddhiste, taoïste et/ou confucianiste). Le 
vide dans le paysage n’est pas l’absence de 
quelque chose, mais plutôt un espace en 
l ien avec la méditat ion; un espace 
fondamental à l’équilibre intérieur. «Dans 
certaines oeuvres, il n’y a presque rien à voir, 
pourtant tout y est !», explique l’artiste qui 
met à nu son être intérieur. 

Hiérurgie 
L’esprit du geste (la pensée, le pinceau, le 
trait et l’idée philosophique) est une 
phi losophie autant qu’une prat ique 
artistique, plusieurs règles y sont associées. 
On nomme hiérurgie l’ensemble des 
pratiques qui servent à mettre en relation 
avec le monde invisible. La pratique des 
paysages à l’encre avec la technique sumi-e 
est liée à la recherche de paix et de 
quiétude, tout en véhiculant la dualité/
complémentarité yin et yang, le féminin et le 
masculin, la lune et le soleil, l’obscurité et la 
lumière, la réceptivité et l’action, la terre et le 
ciel, etc. 

Le dessin (autres techniques) 
Pour l’artiste, le dessin est la représentation 
partielle du réel. Il implique la notion de 
représentation visuelle sur le motif (ou 
d’après nature) et l ’ intention de la 
dessinatrice qui souvent est le fruit de l’irréel 
(ou de l’imaginaire). Ainsi dessin et dessein 
sont indissociables et peuvent prendre des 



 

formes variées. La rapidité d’exécution 
caractérise le croquis. Les esquisses sont les 
premières idées pour un travail ultérieur plus 
important, plus exigent. Le croquis saisit 
l’essentiel sans s’attarder sur les détails. Sa 
rapidité d’exécution en fait un geste 
graphique. L’esquisse va reprendre ce geste 
pour le détailler. 

Les autres médiums utilisés 
A l’occasion, pour les croquis, elle utilise le 
bâton de fusain, le crayon carbone, le crayon 
graphite, la pierre noire, la sanguine (en 
crayons ou en carrés), le crayon de couleurs, 
le pastel sec, le pastel à l’huile, la craie, le 
feutre/marqueur permanent, le feutre/
m a r q u e u r a q u a r e l l a b l e , l e c r a y o n 
aquarellable, le bâton d’aquarelle, l’aquarelle 
en demi-godet, l’encre pour aquarelle, l’encre 
de Chine (à la plume et au pinceau), le stylo à 
bille, la gouache, etc. Ces médiums peuvent 
être utilisés seuls ou être mélangés entre eux 
(en techniques mixtes) comme c’est souvent 
le cas avec l’encre et l’aquarelle, deux 
médiums à base d’eau. 

Le papier a toujours été présent dans sa vie 
artistique et constitue l’unique support de 
l’artiste. 



Ginette Ash est native de Rouyn-
Noranda. Elle dessine et colore depuis 
son enfance. Elle commence à 
s’intéresser à la peinture à l’huile 
lorsqu’elle voit son père peindre et 
bricoler. Dès son adolescence, elle 
veut devenir artiste peintre. Pour faire 
plaisir à ses parents qui souhaitent 
une profession plus stable, elle choisit un autre métier. Elle 
étudie en arts plastiques à l’Université du Québec de 
Trois-Rivières (UQTR) pour devenir enseignante en arts 
plastiques. En 1975, détentrice d’un baccalauréat en arts 
plastiques et en pédagogie, elle enseigne les arts 
plastiques au Collège de Lévis et, plus tard, au Collège 
Mérici à Québec. Malgré le travail très exigeant du 
domaine de l’enseignement, elle demeure active sur la 
scène artistique régionale depuis 1978. 
Après 34 ans de loyaux services et d’amour pour la 
profession, elle prend sa retraite à cause de problèmes de 
santé. Elle décide de reprendre ses pinceaux plus 
activement. Elle se remet à peindre à temps plein. Depuis 
octobre 2009, elle participe intensément à des expositions 
collectives et personnelles. En 2015, trois expositions 
personnelles soulignent ses 40 ans de carrière. Tout au 
long de sa carrière professionnelle, elle s’inscrit à des 
cours d’huile, d’acrylique, d’aquarelle sur papier et tissu, 
de peinture sur bois ainsi que des techniques de faux-finis 
(façon trompe l’œil) auprès de plusieurs professeurs 
chevronnés pour se perfectionner. Passionnée de design, 
tout en travaillant dans l’enseignement, elle fait également 
des études en design d’intérieur aux Ateliers Imagine de 
Québec, de 1991 à 1994. Tout en continuant à enseigner à 
temps plein, elle ouvre un commerce de décoration 
intérieure sous la bannière Décoration Excellence. Elle y 
travaille avec son mari, de 1995 à 2007. Ginette Ash a une 
carrière bien remplie qui est loin d’être terminée. Elle 
continue toujours à s’épanouir, à se passionner des arts, à 
se perfectionner et à se faire plaisir à travers l’art. 
En octobre 2009, elle s’inscrit en tant que membre de 
l’Association des artistes de la Rive-Sud (AARS). Elle 
rencontre d’autres artistes avec qui elle partage son 
expérience et s’enrichit de la leur. Elle expose dans le 
Grand Lévis. Au mois d’août 2011, elle devient membre de 
l’Académie internationale des beaux-arts du Québec 
(AIBAQ) en tant qu’artiste professionnelle pour obtenir 
une plus grande visibilité. Depuis, elle obtient 

régulièrement des votes du public 
pour plusieurs de ses oeuvres. En 
septembre 2012, elle devient membre 
de la Société artistique et culturelle de 
Québec (SACQ) qui lui permet de faire 
des expositions à Québec. Entre 2012 
et 2019, on la retrouve régulièrement à 
L’espace contemporain de Québec. A 

l’automne 2014, elle devient membre professionnelle du 
Collectif International d’Artistes ArtZoom (CIAAZ) qui lui 
ouvre d’autres portes, notamment au niveau international. 
Passionnée des arts, elle s’investit en tant que bénévole 
dans son ancien milieu de travail et dans des associations 
artistiques, dont l’Association des artistes de la Rive-Sud 
(AARS) en tant que rédactrice et productrice du journal Le 
Babillard est publié quatre fois par année. En 2018, son 
travail est évalué par une experte en art qui certifie sa 
valeur sur le marché de l’art et sera, par la suite, réévaluée 
en 2022. En 2020, elle fait partie des rares artistes 
professionnels qui participent à une étude sociologique 
ayant trait aux effets de la pandémie au niveau de la 
pratique artistique chez les artistes en arts visuels. Le 
dossier thématique spécial est publié exclusivement sur 
HEART, magazine des arts, en deux volets, à l’été et à 
l’automne 2020 et est repris dans la revue d’art 
L’ArtZoomeur. Elle réitère cette expérience en 2021 et 
2022 qui forme une vaste recherche en sociologie de l’art 
sur 3 ans. En 2021/2022, pendant six mois, elle présente 
sa première exposition muséale au Musée d’art 
contemporain VR 3D (MACVR3D) géolocalisé à Longwy en 
France où elle expose régulièrement dans des expositions 
thématiques de groupe depuis 2019. En 2021, elle 
participe au Défi 15 dessins 15 semaines aux côtés 
d’autres artistes et obtient une mention spéciale pour sa 
persévérance. En 2021, elle entre dans la prestigieuse 
banque de données de ArtPrice, leader mondial de 
l’information sur le marché mondial de l’art, ainsi que dans 
le Dictionnaire des artistes de l’objet d’art au Québec. En 
décembre 2023, el le obt ient le t i t re d’art is te 
académicienne auprès de l’Académie Internationale des 
Beaux-Arts du Québec (AIBAQ). 
Au cours de sa carrière, l’artiste a reçu bon nombre de prix 
et de distinctions prestigieuses qui ont valorisé son travail 
artistique depuis 1975.

GINETTE ASH
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Artiste accomplie, Ginette Ash aime explorer différentes 
formes d’expressions artistiques et sa curiosité pour les 
techniques en arts visuels est insatiable. Plusieurs champs 
d’intérêt se sont développés au cours de sa carrière dont 
celui de repousser les limites de la peinture traditionnelle 
en utilisant les techniques mixtes. 
« Mon expérience dans l’enseignement des arts et ma soif 
de vouloir tout connaître, me permettent de travailler 
différents médiums, tels que: l’acrylique, l’huile et les 
techniques mixtes. Quel que soit le médium utilisé, la 
peinture est pour moi un langage, une communication 
visuelle, qui me permet de m’exprimer et de m’épanouir. » 
On peut très certainement qualifier Ginette Ash d’artiste 
coloriste en tout premier lieu. Elle aime faire chanter la 
couleur, jouer avec la lumière, créer des scènes vivantes et 
des ambiances tranquilles. Ses couleurs sont chaudes, 
vives, chatoyantes. La luminosité que l’on retrouve dans 
ses oeuvres font écho à une personnalité sensible, 
généreuse et foncièrement optimiste. 
«  Depuis quelques années, j’exploite davantage les 
techniques mixtes en introduisant du relief dans mes 
tableaux, ayant pour effet de créer une troisième 
dimension. J’y parviens en ajoutant des pâtes de structure, 
divers papiers sans acide que je froisse et que je maroufle 
sur mon support pour créer des veinures et créer ma toile 
de fond propice à l’élaboration de l’œuvre. J’applique 
également mes couleurs en fines couches en alternance 
avec le médium vernis brillant pour renforcer l’intensité et 
la brillance des couleurs et augmenter la transparence de 
celles-ci.» 
L’artiste, qui préfère fabriquer son propre noir avec des 
couleurs complémentaires (rouge et vert), utilise rarement 
cette valeur dans ses oeuvres. Dans certaines de ses toiles, 
elle s’inspire du Cloisonnisme et des vitraux médiévaux en 
traçant des lignes de contour à l’aide d’un cerne en relief 
doré, argent ou noir, en tube pour faire ressortir 
davantage les couleurs et délimiter les formes. Sa volonté 
d’expérimenter de nouvelles expériences est au service de 
l’esthétique. Elle n’hésite pas à intégrer des objets dans 
ses oeuvres pour susciter l’expérience nouvelle. 
Pour Ginette Ash, l’art est un prétexte à l’expérimentation 
et à la découverte comme l’imagination est au service de 
grandes possibilités. 

«  Lorsque j’étudiais en Design d’intérieur, j’ai appris la 
rigueur du travail du dessin technique et comment faire 
des plans techniques et décoratifs très précis à l’échelle. Ce 
genre de travail m’a permis de développer le souci du 
détail et la patience à travers mes toiles. » 
Les sujets de prédi lect ion qui l ’animent, sont 
essentiellement dirigés vers Dame Nature. Elle aime 
représenter le monde naturel et végétal qui symbolise 
pour elle la vie par excellence. 

PORTRAIT DE L’ARTISTE
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« Les fleurs me fascinent au plus haut point et m’attirent particulièrement par leur 
beauté, leur fragilité et leur côté éphémère à qui je redonne une deuxième vie 
intemporelle. J’aime surtout les peindre en gros plan et en plan rapproché pour 
mieux saisir la finesse du détail, les transparences, les ombres et les lumières, qui 
sont pour moi très gratifiants. » 
Son amour des animaux lui vient de son enfance et de son adolescence, alors 
qu’elle vivait sur une ferme avec ses parents cultivateurs. Elle a découvert la passion 
de la peinture animalière à l’automne 2011, en suivant un atelier de 
perfectionnement donné par Madame Glenice Moore, peintre animalière 
internationale, lors du Congrès des arts décoratifs et visuels de Saint-Hyacinthe. 
Depuis, elle n’a jamais cessé d’en peindre. 
« Je suis principalement attirée par les animaux de la savane (girafes, zèbres, félins), 
les chats et les oiseaux. Mon objectif principal est de faire ressortir l’âme de l’animal 
et de le rendre immortel à jamais. » 
Ces dernières années, les paons sont apparus dans leur magnifique plumage 
coloré et hautement texturé. Les flamants roses contrastent et surprennent, quant à 
eux, avec la couleur de l’arrière-plan. C’est que l’artiste aime conduire le spectateur 
à la découverte de la beauté toute simple d’une texture particulière, d’un détail 
délicat ou d’un étonnant contraste de couleurs. 
«  Je suis avant tout une peintre d’atelier et j’y passe plusieurs heures par jour à 
préparer mon processus de création (recherche, croquis, étude de composition, 
travail sur Photoshop, transcription du dessin sur la toile) et ce que je présenterai 
dans des expositions collectives ou individuelles. Je peins avec ou sans musique 
tout dépendant de mon humeur, mais elle doit être douce car il faut que ce soit dans 
un environnement calme. Peindre pour moi, c’est tenter de représenter ou 
transformer ce que je vois ou ressens, pour mon plus grand bonheur et peut-être 
celui de quelques amateurs d’art. Chaque toile est une aventure qui mène quelque 
part dans un monde intérieur que je veux partager avec le public. » 
La pratique de l’art fait partie intégrante de son bonheur et de son épanouissement 
personnel. En tant qu’artiste, la peinture donne un sens à sa vie. 
« Elle me permet d’exprimer mes émotions. L’art de peindre est pour moi un monde 
de rêveries, un état d’âme, un moyen d’évasion, un anti-stress, une thérapie et un 
lâcher-prise contre mes douleurs chroniques que j’arrive à oublier lorsque je rentre 
dans ma bulle pour peindre. Je peux peindre entre huit et dix heures par jour au 
point tel que j’oublie de manger et de me reposer. Peindre est ma passion et ma 
raison d’exister. Mon objectif primordial est de faire partager ma vision optimiste de 
la vie à l’aide d’une peinture nourrie par les couleurs et la lumière. »

www.artzoom.org/ginetteash
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Ateliers d’artistes 

L’art dialogue avec nous: il éclaire, inspire, provoque des émotions, informe, étonne, 
amuse. L’art offre une réflexion sur le monde que nous voyons. L’artiste est un 
créateur ou une créatrice dans son antre, son refuge, son atelier. Au-delà d’un 
simple lieu de travail, c’est un environnement, un univers en soi. C’est parfois, aussi, 
un lieu de rencontre et de partage. Dans ce dossier spécial, des artistes 
professionnels en arts visuels présentent leur studio à travers leurs mots et leur 
vécu.
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Son atelier à Québec 
(Québec) dans le 

quartier Cap-Rouge



ÊTRE COMME L’EAU 

Lorsque l’artiste vivait en France, il bénéficiait d’un 
large atelier éclairé avec une vue sur son jardin 
verdoyant d’Houdlémont (en Meurthe-et-Moselle 
en France). Lorsqu’il s’établit à L’Ancienne-Lorette, 
en banlieue de Québec, son atelier change 
rad ica lement . I l v i t désormais dans un 
appartement 4 1/2. Le salon, transformé en bureau 
et atelier, ne lui offre qu’un coin vraiment très 
exigu… ce qui ne l’empêche pas de peindre de 
grands formats quand il le souhaite.  

Dès 2006, lorsqu’il emménage à Cap-Rouge, un 
quartier de Québec, il retrouve un atelier digne de 
ce nom. Bien qu’il bénéficie d’un espace adéquat 
pour peindre tout ce qu’il souhaite du petit au très 
grand format, il peint toujours dans un recoin de 
l’atelier.  

« Se contenter de peu c’est la richesse »   
– Lao Tseu 

LO est un poète de l’image. C’est aussi un rêveur. Il 
aime rêver et faire rêver. «Sans art, il ne serait pas 
possible de parler de nos rêves, de nos espoirs, de 
nos certitudes», explique LO qui voit l’art comme 
un moyen d’exister et de survivre. «Sans l’art, ma 
machine humaine ne tournerait pas à plein 
régime.» S’il peint des bateaux, c’est pour combler 
des manques, des vides, des espaces à remplir. 
Pour lui, ses œuvres sont l’expression d’une longue 
période vécue près de la Grande Bleue, la mer 
Méditerranée. Sa peinture exprime le retour à 
l’essentiel de la vie: la liberté, l’amour et le 

moment pleinement vécu comme si c’était le 
dernier. 

LO est donc un artiste qui vit intensément le 
moment présent et qui ne veut pas savoir de quoi 
demain sera fait. D’ailleurs, il déteste les prévisions 
météorologiques. Il préfère découvrir le temps 
qu’il fait au moment du réveil. Il est l’ennemi 
acharné des idées toutes faites, préconçues, 
prédestinées à un public-cible. Il déteste tout 
autant les prévisions dans le temps, comme les 
rendez-vous dans un agenda.  Il n’a jamais porté 
de montre et n’a jamais eu de calendrier dans son 
atelier. Il préfère prêter l’oreille au murmure du 
vent et se réjouir du son de la pluie. 

Son atelier est un peu à l’image de ce côté taoïste 
qu’on retrouve chez l’artiste. Il n’aime pas 
s’entourer de gens pour peindre. Il se passionne 
pour le discernement silencieux de l’œuvre en 
devenir et pour son interaction entre lui et les 
couleurs. Lorsqu’il sort de l’atelier, il est heureux de 
vivre, chaque rencontre apporte ses fruits. La 
discussion peut durer des heures; la philosophie 
qui s’en suit peut durer des années.  

Quand il peint, il va droit à l’essentiel, dans une 
narration de l’image qui n’a rien de décoratif, qui 
apporte le rêve à celui qui s’y plonge. LO 
s’accommode d’espaces restreints. Alors qu’il a un 
atelier et qu’il pourrait en disposer de façon moins 
spartiate, il peint toujours dans le même recoin de 
la pièce, écoutant d’une oreille France Inter et des 
émissions radiophoniques disponibles sur 
Internet. Dans son atelier de Québec, il dispose 

LO



d’un chevalet droit, un meuble ancien ramené de 
France, une table à dessin industrielle, une 
desserte et un tabouret en bois. 

Avant la pandémie COVID-19, i l sorta i t 
occasionnellement de son atelier pour peindre en 
plein air, notamment l’été, quand il faisait chaud. 
Fut un temps où il croquait sur le motif des 
paysages de nature sauvage en trempant son 
pinceau à même la rivière et en étalant l’aquarelle 
sur du papier Darche de petite dimension. 
Maintenant, il se cantonne à sortir un chevalet de 
travail dans son jardin zen où il peut entendre l’eau 
couler de son  bassin de jardin. Il lui arrive aussi de 
travailler à l’aquarelle sur le bord de la mer, quand 
cela lui est possible.  

Ce n’est pas un artiste qui aime particulièrement la 
foule; le côté casanier de LO contraste d’avec ses 
obligations d’être présent lors de vernissages. Lors 
d’un symposium, l’artiste préfère discuter avec les 
gens qui l’interrogent sur sa technique qui se 
rapproche parfois de l’art photographique. La 
peinture en public n’est pas faite pour lui, puisqu’il 
travaille lentement, sûrement, patiemment. Il 
préfère regarder le ciel, s’éblouir de soleil et 
profiter des rencontres que le moment présent lui 
offre. 

L’atelier de Québec est rangé, rien ne dépasse. 
D’ailleurs l’aspect propre de l’atelier surprend 
beaucoup le v is i teur qui s ’at tend à un 
Capharnaüm. Tout est à sa place et tout a une 
utilité.  

Pendant des années, l’artiste a travaillé avec un 
bleu de travail – celui de son père,  Francis 
Torregrossa (1942-2022) et celui de son oncle 
Claude Torregrossa (1944-2000), deux anciens 

travailleurs de la sidérurgie lorraine. Plus 
récemment, il a troqué le bleu de travail pour des 
chemises à carreaux bien qu’il ait toujours 
conservé cet esprit « travailleur » en lui. 

L’artiste-rêveur aime les objets qui ont une histoire, 
une âme, tel que le meuble de cuisine de sa 
grand-mère; objet du patrimoine familial qui l’a vu 
grandir. Il est là, à ses côtés, en chêne massif, 
recouvert d’une fine pellicule de bleu due à ses 
nombreuses utilisations de l’aérographe pour 
souffler le ciel et la mer sur ses toiles. L’artiste 
utilise très peu de couleurs pré-mélangées. Il 
utilise, depuis 1989, le même bleu, le même rouge 
et deux teintes de jaune. Il combine ses couleurs 
primaires avec de la Terre d’ombre brûlée, de la 
Terre d’ombre naturelle et/ou de la Terre de 
Sienne naturelle. Avec le blanc et le noir, cela 
représente toutes les couleurs qu’il utilise pour 
créer toutes les autres. Ses petits pinceaux à bout 
rond sont rangés en quantité industrielle dans des 
tiroirs, ainsi que les palettes en plastique qui lui 
servent à mélanger sa peinture. Il utilise quelques 
palettes et plusieurs pinceaux par toile, puis les 
objets sont recyclés après usage. Il faut savoir que 
LO se sert toujours de pinceaux neufs et d’une 
palette vierge, histoire de rester en bons termes 
avec les outils qui se mettent à son service le 
temps de la création d’une œuvre. Ils sont 
éphémères a contrario de l’expression de liberté et 
d’harmonie qu’on ressent au contact d’une marine 
de LO. Ce labeur - jusqu’à 400 heures pour une 
grande peinture 36 x 48 pouces - rejoint son côté 
taoïste où le geste est posé consciemment, 
pratiqué inlassablement, jusqu’à y mêler un 
sentiment de quiétude dans ses couleurs. 

LO a un atelier mobile qui le suit partout dans ses 
déplacements. Il loge souvent dans des hôtels ou 
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dans des appartements temporaires alors, 
forcément, il a dû s’adapter à ses nouveaux 
environnements de travail. A Ottawa, son atelier se 
trouvait dans un grand appartement du centre-
ville, d’où il entendait les rumeurs de la ville.  A 
Saint-Jean-sur-Richelieu, en Montérégie, il lui 
arrivait de peindre sur le balcon de l’appartement 
qui lui offrait une vue sur la rivière Richelieu où les 
oies jacassaient entre elles. A Roberval, au 
Saguenay-lac-Saint-Jean, il squattait une partie de 
la chambre qui avait vue sur la piscine extérieure. 
A Bonaventure, en Gaspésie, il utilisait le balcon 
de l’appartement où il aimait prendre son café tout 
en regardant la rivière Bonaventure et, au loin, la 
baie des Chaleurs. A Fredericton, c’était une 
chambre d’hôtel, à Charlottetown également. 
Donc, forcément, un recoin de chambre donnant 
sur un stationnement bondé. Or, à Halifax, 
l’appartement temporaire donnait sur le port 
d’Halifax. A Caraquet, il a logé à deux endroits, l’un 
qui lui permettait de voir la marina et le Port de 
Caraquet depuis le balcon de la chambre, l’autre (à 
Bas-Caraquet) où il pouvait s’étendre à loisir dans 
un chalet à deux pas de la plage, avec une vue 
splendide sur la baie de Caraquet.  

C’est en 2022, qu’il a l’idée de construire lui-même 
un atelier mobile plus adapté à ses besoins. Il 
dessine les plans et échafaude un design adapté à 
la forme-fonction de l’artiste en vadrouille. Plutôt 
que traîner un chevalet de campagne étroit, des 
tubes de peinture plutôt que des pots, un siège 
indépendant, etc. Il choisit un tout-en-un. Un banc-
coffre qui lui permet de ranger ses pots et ses 
tubes, des pinceaux et des palettes, de peindre sur 
place, de présenter des toiles accrochées à la 
structure, etc. La «  LO MOBILE  » est née. Elle se 
replie sur elle-même et se traîne comme un 
chariot. 

SUR INTERNET 
www.artzoom.org/lo

Caraquet (NB), 2022



Son atelier à Bas-Caraquet 
(Nouveau-Brunswick) avec une 

vue sur la baie de Caraquet 





L’ART EN TANT QUE THÉRAPIE DU 
MIEUX-ÊTRE 

L’absence de préméditation dans sa création 
laisse croire qu’il y a un besoin vital derrière 
l’acte. C’est un besoin immédiat à satisfaire. 
L’artiste nous renvoie à la connaissance de soi, 
de nos limites, de nos défauts, de la structure 
même de notre intérieur plus ou moins 
marqués par la vie que nous véhiculons à 
travers l’expérience des âges et à travers l’art. « 
La création quelle qu’elle soit permet de 
donner un sens à la vie et un sens à la mort… 
qui n’a de sens que si elle ne représente pas 
une fin absolue, mais une cessat ion 
d’existence; le souvenir, la mémoire, les 
œuvres demeurant. » Cette passionnée de la 
création – elle est également auteure – de la 
vie, des couleurs, est une grande philosophe. 
Elle transforme tout en actions, en émotions, 
en influx, en énergie de vie. 

« Peindre, c’est se créer soi-même » 

Muriel Cayet avoue peindre partout. Il ne lui 
faut pas d’objets ou d’éléments particuliers, 
mais plutôt une préparation mentale et 
émotionnelle. La transition se fait petit à petit 
et passe par l’habillement. La blouse de travail 
fait partie de cette « peau » neuve, de ce 
« rôle » tout à fait particulier de « l’être à l’âme 
créatrice » qu’elle devient l’espace d’une toile. 
Son atelier, d’un point de vue métaphysique, 
n’est pas un lieu extérieur à elle, il est un lieu 
intrinsèque; une sorte de château intérieur. Si 
l’endroit a de bonnes vibrations, s’il est 
accueillant, propice à la création, alors il est le 
« lieu » qu’on appelle « atelier ». Pour Muriel 
Cayet, la création est une invitation à entrer en 
soi, à s’aventurer dans une introspection 
personnelle. Elle s’accommode fort bien d’être 
entourée; peindre en groupe est un prétexte 
au voyage. Pour el le, la lumière est 
primordiale. Elle peint souvent la nuit, à la 
lumière artificielle, parfois à la lueur d’une 
bougie, ce qui la contraint à aller chercher la 
lumière dans les couleurs utilisées, comme si 
la toile devait s’animer d’une lumière 
intérieure. La création débute avec des 
images mentales, la main s’articule, l’œuvre 
naît. Les pensées se figent par la peinture, 
dans des mouvements et des coups de 
couteaux et des coups de pinceaux. La 
matière humaine est aussi présente que la 
matière qu’elle applique; une fusion, une 

MURIEL CAYET





 

construction, d’où surgissent des idées, des 
images, des scènes, des histoires. La liberté du 
geste délié est à l’image de sa liberté d’être 
dans ce « lieu » qui l’accueille. Plus la liberté du 
geste est grande, plus la peinture vit et respire 
d’elle-même. C’est un voyage intérieur qu’elle 
partage avec générosité. La réalisation peinte 
est symbole de ses visions, de ses pensées, de 
ses désirs, de son histoire personnelle, de son 
vécu avec les autres en tant que compagne de 
voyage. Ce que l’on retrouve dans son atelier de 
la rue de l’Église à Mareuil-sur-Arnon (France), 
c’est l’univers des couleurs et de la lumière qui 
jaillit et qui apaise les esprits les plus 
emprisonnés. L’atelier de Muriel Cayet est ouvert 
au public sur rendez-vous. 

SUR INTERNET 
www.artzoom.org/murielcayet







 



UGA

L’ATELIER DE L’INSTIGATRICE DU 
UGAÏSME ET DU NÉO-UGAÏSME 

« Je suis peut-être une peintre qui fait de 
l’automatisme. Il est certain que je n’aime 
pas peindre deux tableaux semblables et 
j’aime changer de style pour voir ce qui 
émanera de ma gestuelle et de mes 
techniques, lorsque je crée, j’ai toujours 
hâte de voir le résultat. »  

L’atelier de UGA se trouve chez elle. C’est une 
pièce de son appartement aménagée 
confortablement qui fait bureau, atelier et 
galerie à la fois. L’espace, relativement 
restreint, lui impose de peindre des formats 
petits à moyennement grands; «vu le manque 
d’espace pour les ranger» une fois les œuvres 
réalisées. L’artiste avoue néanmoins qu’il est 
plus facile pour elle de créer sur des toiles de 
grande dimension: «la manipulation de la 
gestuelle étant moins restrictive» sur les 
formats de plus de 30 pouces de côté. Dans le 
cas de UGA, l’environnement de travail 
influence beaucoup sa création. Il lui faut du 
calme pour créer. Son atelier est donc un lieu 
de silence. Le manque d’espace a également 
une influence directe sur sa créativité: «Je 
peins plus facilement lorsque je ne suis pas 
coincée dans un espace restreint». L’artiste 
aime avoir du temps devant elle pour peindre 

et ne pas être obligée de cesser la peinture 
pour une autre activité, comme faire les repas, 
par exemple. La liberté de cesser de peindre, 
lorsqu’elle le juge nécessaire, est un élément 
primordial dans son métier d’artiste. Elle vit 
mieux quand il n’y a pas de contrainte 
d’espace ni de temps. La lumière a une 
incidence sur sa peinture. Elle peint en 
lumière naturelle, près d’une fenêtre, 
idéalement par temps clair. La lumière 
n’influence pas ses couleurs qui sont 
préparées d’avance, mais lorsque la lumière 
du jour est parfaite, l’artiste va entreprendre 
son tableau en s’assurant de la justesse des 
couleurs désirées. Par temps moins clair, elle 
vérifiera et/ou modifiera certains éléments sur 
une œuvre en devenir. La juste vision des 
détails et des couleurs doit être faite à la 
lumière naturelle du jour. Avec le poids des 
années de l’expérience, l’artiste a acquis la 
certitude que c’est la grandeur de la toile qui 
influence le mouvement, plutôt que l’espace 
en atelier. Comme dit le dicton : «Plus on en a 
grand, plus on s’étend». Selon UGA, une 
grande dimension de toile crée plus de liberté 
dans la gestuelle et les mouvements y sont 
plus spontanés, mais on peut également créer 
sur de petits formats.  

Le lieu de travail de UGA est un lieu qui 
l’inspire, tranquille et paisible, à son image. 
Elle y travaille dans une tenue vestimentaire 
confortable qu’elle n’aura pas peur de salir en 
cas d’accident. Elle ne peut créer devant un 



 

public, lors d’un symposium, à cause du 
matériel nécessaire, notamment du mortier 
qu’elle utilise pour faire ses fonds texturés. Les 
rares fois qu’elle a peint devant un public, lors 
de symposiums de peinture, elle travaillait sur 
des toiles de petits formats, déjà préparées en 
atelier. Pour l’artiste, la création est un acte 
fondamentalement solitaire. Il lui arrive 
néanmoins de créer lors d’un atelier libre ou 
dirigé, mais l’atmosphère est différente. 

La peinture est pour UGA une passion, un 
moyen d’expression personnelle, de désir de 
réussite… donc d’un défi à relever. L’artiste de 
Québec, instigatrice du mouvement Ugaïsme 
(2009) et du Néo-Ugaïsme (2014), utilise la 
peinture comme une avenue de découvertes. 

«La création et ma liberté d’expression sont 
pour moi un leitmotiv et l’essence de ma 
créativité». 

L’atelier de UGA  est ouvert au public sur 
rendez-vous. Il est situé à Québec.  

SUR INTERNET 
www.artzoom.org/uga 



 



 



JEAN POTVIN

L’ATELIER DE JEAN POTVIN, UN LIEU 
PRIVÉ 

« Peindre c’est penser avec son pinceau » 
- Paul Cézanne 

L’atelier de Jean Potvin se situe au coeur de la Haute-
Ville de Québec. Il est le prolongement de son 
appartement. Il mesure environ 10’ x 12’ pieds (3,05 x 
3,65 m). C’est un espace qui est suffisamment spacieux 
pour ses besoins. « Je n’ai pas l’intention d’agrandir mon 
atelier, c’est très suffisant depuis des années, pour les 
différents travaux de peinture, sculpture et autres 
occupations auxquelles je m’adonne. » Parmi lesquelles, 
il faut mentionner le dessin, puisque l’artiste est 
dessinateur industriel, la peinture tous supports, le 
bricolage en tout genre, le travail de vitrail, la sculpture, 
etc. Jean Potvin est un artiste plasticien qui s’intéresse à 
tout.  

«  Mon environnement de travail n’influence pas mon 
travail artistique. À mes débuts, en 1972, je n’avais pas 
d’atelier, mais simplement un coin dans la salle à dîner 
pour mon chevalet et ma chaise. Et, pourtant, j’étais 
alors aussi productif qu’avec mon atelier actuel, 
confortable, dédié principalement à la peinture et mes 
autres activités. » L’atelier ne fait donc pas l’artiste, en ce 
qui concerne cet homme, qui a longtemps été très 
engagé dans la vie culturelle et artistique de sa ville. 
Aujourd’hui, son engagement se retrouve au coeur de 
son travail pictural qui traite de sujets d’actualité qui ne 
laissent personne indifférent. 

Dans son atelier, l’artiste travaille à la lumière naturelle 
tout autant qu’artificielle. « Cela dépend des heures. » La 
lumière naturelle est excellente dans son atelier, mais 
selon l’heure du jour, la lumière artificielle est aussi 
nécessaire. « J’aime un éclairage intense pour les détails 
fréquents dans mes tableaux. »  L’artiste avoue que la 
luminosité, naturelle ou non, n’a aucune incidence sur 
ses couleurs.« Mon atelier répond à tous mes besoins 

depuis de nombreuses années quel que soit le format 
de tableaux que je décide de créer. » L’espace en atelier 
n’a pas non plus d’incidence directe sur sa production. 
«  J’ai suffisamment d’espace, de tables de travail, de 
chevalets, de matériel et d’outils pour tout type de 
peinture ou de travaux d’artisanat pouvant me venir à 
l’esprit. »  Il trouve son bonheur dans le travail manuel et 
dans les arts plastiques dans cette pièce qui est un lieu 
secret. « Il est surtout discret. C’est un lieu de silence, un 
lieu intime, un refuge, un lieu rempli de musique, mais 
aucunement un lieu de rencontres.  » Dans son atelier, 
on y trouve un ordinateur, un système de son et des 
outils de travail, autant pour la peinture que pour les 
travaux manuels. « C’est notre refuge confortable, autant 
pour mon chat Max que pour moi, et peu de gens y 
pénètrent. » 

Le temps consacré à sa production est très variable 
selon les saisons. « Je dirais entre 40 et 80 heures par 
mois selon la saison, depuis plus de 50 ans cette année 
(en 2023). » L’artiste a d’autres activités qui le tiennent 
occupé. « J’ai des activités régulières telles que: le sport, 
le cinéma, la lecture, la télévision, le magasinage, la 
marche, la rencontre entre amis, etc. »  Pour Jean Potvin, 
les activités sociales ont une grande importance pour 
son équilibre intérieure, tout comme le fait de rester 
actif physiquement. « Il n’y a pas que la peinture qui est 
nécessaire dans la vie normale d’un artiste. Des activités 
diverses et une vie sociale active sont aussi très 
importantes pour conserver un équilibre.  » Même si 
peindre est vital pour lui, les idées et les sujets lui 
viennent à tout moment pendant l’année, mais s’il fallait 
dire quelle est la saison la plus propice à la créativité, 
l’artiste penche en faveur de la saison froide. «  Je 
considère que l’hiver est la saison la plus productive 
pour moi car je consacre un plus grand nombre 
d’heures à la peinture. »   

L’artiste n’a aucun rituel ou cérémonial particulier avant 
de peindre. « Mon atelier est un prolongement de mon 
appartement, alors ce n’est pas comme si mon atelier 
était à l’extérieur. Dès que j’ai envie de peindre, ou 



 

qu’une idée de dessin me vient, je peux y accéder le 
temps qu’il faut, que ce soit le jour ou, parfois même, 
très tard le soir, pour ébaucher un nouveau travail ou 
compléter un tableau. » En entrant dans son atelier, il a 
toujours un bon vieux tablier de jeans, qui n’a rien de 
symbolique à ses yeux, mais qui a son utilité. «  Je 
l’utilise depuis de nombreuses années. Il est décoré de 
traces de peinture de toutes les couleurs. » 

Et pour ce qui est de peindre ailleurs ? «  Je peux 
peindre ailleurs que dans mon atelier, et je l’ai souvent 
fait, particulièrement lors de symposiums.  » Cela lui 
importe peu de peindre ailleurs que chez lui, en autant 
d’avoir l’équipement approprié qui puisse être 
transportable. « Pour un symposium, par exemple, j’ai un 
bon chevalet-coffre ajustable, un siège pliable solide et 
confortable, un parasol démontable et un sac à dos 
contenant breuvage, nourriture, ainsi que quelques 
outils de dépannage légers et utiles. » Bien qu’il puisse 

peindre en extérieur ou en intérieur lors de symposium, 
lors de rencontres artistiques, Jean Potvin se sent 
quand même plus confortable dans l’intimité de son 
atelier. «  J’aime particulièrement travailler dans mon 
endroit personnel. Je préfère être seul pour la 
concentration dans le travail.   Je ne dois pas être le seul 
à constater que les idées et la création sont plus 
intenses dans le travail en solitaire. » Ceci dit, l’artiste est 
tout de même à l’aise avec un public autour de lui, 
quand cela est nécessaire. «  J’ai participé à de 
nombreux symposiums sans problème. J’aime aussi 
partager et échanger avec les autres participants et le 
public. J’ai été membre et/ou président et vice-
président de deux sociétés artistiques, durant de 
nombreuses années, et j’organisais des symposiums 
auxquels je participais avec plaisir.  » Contrairement à 
d’autres artistes peintres, Jean Potvin n’a cependant pas 
jugé utile d’ouvrir son atelier au grand public. «  Pour 
moi, l’important, ce n’est pas que les gens voient 



 

l’atelier, ou ce qui se passe dans l’atelier, c’est surtout ce 
qui en sort. A titre d’exemple, j’ai déjà participé à des 
jours d’activités dits «  les ateliers ouverts  », il y a 
quelques années, à Québec. J’ai alors constaté - et mes 
amis artistes aussi - que c’était surtout des « fouineurs » 
qui visitaient les ateliers et peu de réels amateurs ou de 
vrais acheteurs. »   Même si, techniquement, la visite de 
l’atelier est possible sur rendez-vous, il n’en demeure 
pas moins que l’atelier est privé.  C’est un lieu où bien 
peu de gens ont eu la chance d’entrer. 

« J’aime beaucoup une citation de Paul Cézanne. Celle-
ci serait susceptible de me représenter. Il disait  : 
« Peindre, c’est penser avec son pinceau ». C’est simple 
et ça dit tout ce qu’est la peinture pour un artiste qui 
peint le « réalisme » car, pour moi, l’art ou l’artiste ne doit 
pas chercher à idéaliser ou à embellir le réel, mais à 
exprimer tout simplement d’une manière personnelle la 
réalité telle qu’elle se présente. » 

Jean Potvin peint régulièrement depuis 1972. C’est un 
artiste professionnel multidisciplinaire. Il a exposé dans 
des galeries et dans divers endroits publics. Il a fait bon 
nombre d’expositions personnelles et collectives. 
«  Dans le domaine des arts toutes les possibilités de 
montrer son travail sont très importantes. Actuellement 
l’Internet, l’atelier, la galerie, l’exposition, le bouche à 
oreille sont d’une grande importance et sont non 
négligeables. À chaque artiste de choisir ce qui lui 
convient le mieux pour promouvoir son art. »  

Dans le cas de Jean Potvin, ce qui importe, c’est avant 
tout le travail et non le lieu où il a été créé. 

SUR INTERNET 
www.artzoom.org/jeanpotvin 





CE LIEU DE RENCONTRE ET DE 
PARTAGE 

«Quand je peins, je rêve. Quand mon rêve 
a pris fin, je ne me rappelle plus ce dont 
j’ai rêvé. Mais le tableau reste, le tableau 
est la moisson du rêve. » 
- Friedensreich Hundertwasser 

L’atelier de Suzanne Lavigne est situé dans le 
demi-sous-sol de sa maison. C’est une pièce 
qui, selon elle, est assez vaste et convient 
parfaitement à ses actuels besoins d’artiste. 
L’environnement de travail a une importance 
capitale dans le processus de création 
puisqu’il lui faut beaucoup de calme, d’espace 
et de lumière pour se sentir confortable. En 
travaillant chez elle, elle peut ainsi entretenir 
plus facilement le calme nécessaire et si 
précieux. Son atelier est éclairé naturellement 
et artificiellement. «L’éclairage est plus 
qu’important !» Elle privilégie donc la 
luminosité naturelle. «Un travail réalisé en 
plein jour sera dans une palette (de couleurs) 
plus étendue». Selon l’artiste, «il paraîtra plus 
pâle, presque pastel, mais les bleus et verts 
paraîtront plus nuancés». Selon le conseil de 
l’artiste, en atelier, il faut miser sur un éclairage 
ni trop froid, ni trop chaud. 

Ayant la chance de travailler dans un atelier 
suffisamment spacieux, Suzanne Lavigne 
avoue aimer parfois travailler à plat. «J’aime 
pouvoir circuler autour de ma toile et la 
tourner au besoin». Un atelier bien rangé, zen, 
est forcément un lieu qui pousse à la détente 
et à la relaxation. «J’aime y mettre une 
musique de fond très relaxante». Suzanne 
Lavigne peut alors entrer dans sa bulle et 
lâcher prise sur les préoccupations de la vie 
quotidienne. Doucement, la créativité s’éveille 
et l’artiste peut s’y investir totalement. «Je dois 
donc être seule et je demande à ne pas être 
dérangée» pour ne pas sortir de cet état de 
création. 

A part une musique de fond, l’atelier de 
Suzanne Lavigne est un univers silencieux. 
C’est aussi un endroit dont l’atmosphère 
contribue à entretenir l’inspiration. Après avoir 
enfilé des vêtements confortables pour 
peindre, l’artiste met sa musique zen et 
prépare ses couleurs. Après cette phase 
préparatoire, elle entre dans sa bulle pour 
plusieurs heures. «Je crois que l’atelier, 
inconsciemment, devient à l’image de son 
propriétaire»; il est en quelque sorte son 
miroir intérieur. C’est peut-être pour cette 
raison qu’on s’y sent si bien en tant que 
visiteur. 

SUZANNE LAVIGNE



Pour elle, l’atelier est un univers d’exploration 
et de découverte. «J’y réalise mes œuvres les 
plus marquantes». Peindre devant public lui 
arr ive souvent , surtout l ’été lors de 
symposiums, mais l’artiste termine toujours 
son œuvre en atelier, dans l’atmosphère 
calme, apaisant, nécessaire à la vraie créativité 
intérieure. En atelier, c’est là qu’elle fusionne 
avec sa peinture et représente des sentiments 
nés dans la quiétude de la solitude et dans la 
lumière de l’introspection. 

Selon l’art pratiqué, chaque atelier est 
différent selon les besoins spécifiques à 
chaque discipline mais, toujours selon l’artiste, 
«le peintre cherchera avant tout la lumière».  

L’atelier de Suzanne Lavigne est ouvert au 
public sur rendez-vous. 

«   Dès l’enfance j’ai été fascinée par les 
couleurs, les formes et le dessin.  J‘ai d'abord 
choisi d’aller en coiffure, un domaine où je 
pouvais exploiter ma créativité. J’ai été 
coiffeuse styliste pendant plusieurs années et 
j’ai même exploité mon propre salon de 
coiffure. En 1992 je me suis inscrite à un cours 
de peinture et j’ai eu tout de suite un coup de 
foudre. J’ai poursuivi un long parcours 
d’apprentissage au cours duquel j’ai eu la 
chance de suivre des cours et des ateliers avec 
des artistes reconnus tel Gérard Boulanger, 
Yvon Lemieux, Pierre Marcoux, Noëlla Dionne 
etc. J’ai aussi suivi plusieurs cours en Arts 
visuels et histoire de l’Art à l’Université Laval. »  
L’artiste se consacre à sa passion depuis 1992. 
Ayant présenté plus de 26 expositions 
personnelles parallèlement à plus de 150 
expositions collectives, tant au Canada qu’en 
Europe et en Asie, Suzanne Lavigne a obtenu 
bon nombre de médailles, de prix et 
distinctions pour son travail. «  Pour moi, la 
pratique artistique est essentielle à mon 
équilibre et demeure source de découvertes 
et de joie. Après plus de 31 ans d'activités en 
arts visuels, j'ai récemment entrepris de 
transmettre mes connaissances et ma passion 
en donnant des ateliers dirigées en petits 
groupes dans mon atelier. »  

Dès lors l’atelier n’est plus seulement un lieu 
de création. Il est devenu aussi un lieu de 
rencontre et de partage. Son atelier est ouvert 
sur rendez-vous, il est situé dans le quartier 
Cap-Rouge à Québec. 

SUR INTERNET 
www.slavigne.com 







MĀHEŚVARĪ

RENDRE VISIBLE L’INVISIBLE À 
L’ENCRE 

« Pour moi, l’art visuel, c’est exprimer l’invisible 
et de pouvoir ensuite y percevoir tout un univers 
dans lequel on pressent la vérité. »  

«  J’ai un petit atelier, parce que je n’ai pas de grands 
besoins. ». Māheśvarī s’accommode de peu, en effet. « Il  
suffit d’une table, d’une chaise et d’un espace de 
rangement pour mon papier, mes outils et mes 
fournitures de travail. Je peux ainsi travailler n’importe 
où, autant en intérieur qu’en extérieur, en voyage ou 
chez moi. » Son atelier est là où il a besoin d’être. « Une 
table de 1 mètre ou, au mieux, 1,20m de large est 
suffisant pour placer mon papier et mes outils de travail 
car j’aime bien avoir tout sous la main quand je dessine 
à l’encre. Évidemment, la température ambiante doit 
être confortable pour dessiner. » Son besoin minime en 
matière d’espace lui offre l’opportunité d’être 
confortable à peu près partout où il y a un coin de table 
ou même un bout de comptoir. «  Je trouve l’espace 
dans mon sujet, dans mes scènes, plutôt que dans 
l’environnement de travail. Je ne pense pas agrandir 
mon espace de travail, car cela ne servirait à rien. Je n’en 
serais pas plus heureuse ni plus malheureuse. » Limitée 
par la dimension du papier, l’unique support qu’elle 
utilise, l’artiste n’a aucune intention de créer des 
oeuvres monumentales. « Je travaille à plat et, comme 
mes pinceaux de calligraphie sont de petites tailles, il 
serait impensable de créer une oeuvre gigantesque.  » 
De plus, elle utilise du papier de format standard. Le 
papier chinois PiMade Xuan (fabriqué à partir de 
bambou de haute qualité) est de format de 35 x 69 cm, 
c’est le format le plus large qu’elle utilise. Le papier 

aquarelle Canson ou Strathmore est lui aussi très 
standard (le format le plus large est de 9 x 12 pouces). 
Donc, une surface plane de 1 mètre de large pour 
travailler est suffisant. 

L’artiste canado-française, qui dessine depuis plusieurs 
années, dans le silence et la solitude en se tenant loin 
du public, travaille à la lumière artificielle parce qu’elle 
travaille surtout en intérieur. Or, si elle devait choisir 
entre les deux, sa préférence irait à la lumière naturelle. 
La lumière des néons n’influence pas ses couleurs 
puisqu’elle travaille principalement à l’encre de Chine 
noire et en lavis (c’est-à-dire avec des nuances d’encre 
diluée). « Pour mes paysages, je travaille avec de l’encre 
noire principalement. Parfois, avec de l’encre d’autres 
couleurs, pour les animaux-symboles, quelques fois 
avec de l’aquarelle pour mes croquis. Les croquis ne 
sont pas assez importants pour que la lumière ait une 
incidence sur mon travail d’étude. »  

« Pour moi, l’espace est contenu dans mon dessin, dans 
mon paysage ou ma scène. L’espace ou le manque 
d’espace physique n’a pas d’incidence directe. Je fais du 
sumi-e par passion. C’est une philosophie de vie. Je 
ferai quand même du sumi-e, même si j’habitais un 
palais ou un château. Pour moi, ce n’est pas le lieu 
physique (extérieur) qui compte, c’est le lieu intérieur 
dans lequel on se recueille pour peindre qui l’est. »  

L’atelier de Māheśvarī est un lieu secret, intime et sacré. 
«  C’est un temple, si l’on peut dire, alors je ne laisse 
personne y pénétrer. Le lieu de partage, pour moi, c’est 
plutôt le lieu d’exposition, loin de mon lieu de création 
qui est silencieux. C’est mon coin personnel où je peux 
m’évader de mes obligations et de mes préoccupations. 
C’est un espace de méditation où l’inspiration vient 
parfois me toucher de son aile subtile, loin du tumulte 
de la vie quotidienne. Quand je fais une pause, entre 
deux dessins, je peux faire entrer des mantras ou de la 



musique douce, mais quand je reprends le pinceau, 
c’est dans un silence et une solitude absolue. »  

Elle prend les pinceaux plusieurs heures par semaine. 
«  Je dessine tous les jours, mais je ne compte pas les 
minutes ou les heures car ce n’est pas la quantité qui 
compte mais la qualité. Plusieurs dessins partent à la 
poubelle, d’autres sont placés dans un cartable, ce qui 
me permet de voir l’évolution de mes sujets à travers le 
temps, comme un journal intime dessiné, puisque 
chaque dessin représente quelque chose de ma vie ou 
de mon état d’âme, d’un moment précis de ma vie. Ma 
production annuelle est limitée, car très peu de dessins 
seront présentés au public pour être mis en vente. Je 
garde souvent tout ce que je réalise pour moi. Avant 
2021, je n’avais aucun désir de présenter mon travail en 
public.  » L’hiver est une période plus propice à la 
création. « Mes paysages sont souvent liés à l’hiver. La 
saison froide est plus casanière, donc je suis plus apte à 
me rapprocher de ma table à dessin. L’été, je vis à 
l’extérieur. J’ai d’autres occupations qui me font 
délaisser le dessin. Je ne dessine donc pas autant qu’en 
hiver. »  

Si l’artiste se contente de peu d’espace pour travailler, 
tout un cérémonial accompagne néanmoins l’artiste. 
D’abord la préparation du thé, puis une phase 
méditative où elle visualise le sujet dans sa tête. Elle 
prépare ensuite ses outils dans le silence, calmement, 
lentement. Elle sélectionne le type de papier sur lequel 
elle souhaite travailler en fonction de leur dimension. Le 
sujet devient plus visible au fur et à mesure qu’elle se 
laisse envahir par les outils (pinceaux), les fournitures 
(encre) et le format de papier choisi. «  Je prévois 
plusieurs papiers de même dimension. Le premier jet 
est  une préparation, comme on pose les grandes lignes 
de ses idées sur papier, sans les ordonner. Le deuxième 
dessin est déjà plus ordonné. Le troisième ou le 
quatrième est souvent celui que je vais conserver. Il est 
plus près de ce que j’avais en tête. Occasionnellement, il 

y a une non-pensée qui suggère que ce sont les outils 
qui décident à leur façon de ce qui sera étalé sur papier. 
Je laisse les erreurs survenir. Une tache malencontreuse 
peut devenir une silhouette, quelque chose de non 
prévu, mais qui donnera un élément essentiel au 
paysage ou à la scène. D’ailleurs, une fois, j’ai voulu faire 
un rocher et la silhouette du rocher suggérait un moine 
vu de dos. J’ai compris que c’était le moine qui 
souhaitait être dans le paysage sous un arbre plutôt 
qu’un rocher. C’était très net que c’était l’outil qui avait 
décidé pour moi. Même chose pour un paysage, créé 
avec une non-pensée, qui se regarde aussi bien dans le 
sens de la hauteur que dans le sens de la largeur. » 

L’artiste porte du noir pour être en phase avec le travail 
à l’encre noire. Il ne lui viendrait pas à l’idée de porter 
du blanc pour travailler à l’encre. Par son processus 
créatif particulier, elle ne travaille jamais devant un 
public. Son environnement exige de la solitude et du 
silence. «  La plus grande révélation se trouve dans le 
silence. Pour moi, l’art ne reproduit pas le visible, il rend 
visible l’invisible, et cela ne peut se faire que dans la 
quiétude. »  

Elle n’a jamais eu d’atelier ouvert au public et n’ouvrira 
jamais son atelier au public. « Je vends mes oeuvres en 
ligne depuis 2021. J’ai une agente qui me représente au 
niveau international. J’expose au Musée d’art 
contemporain VR 3D depuis 2022. Je ne compte pas 
exposer ailleurs dans les années à venir. Je ne compte 
pas, non plus, ouvrir mon atelier à personne. J’ai pris un 
nom d’artiste pour rester anonyme et pour que mon 
travail soit plus important que moi en tant que 
personne. » 

SUR INTERNET 
www.artzoom.org/mahesvari
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 BERNARD HILD

BERNARD HILD. TOUJOURS EN 
MOUVEMENT 

« Pas de contrainte: LIBERTÉ ! » 

L’atelier de Bernard Hild est petit: 2,50 x 2,60 
m. Le manque d’espace l’oblige à ranger dans 
d’autres lieux ses oeuvres, peintures ou photos, 
ainsi que divers outils et fournitures. «  J'ai la 
chance d'avoir une grande table dans ma salle 
à manger dont je me sers pour trier, mettre en 
p a g e e t m e t t r e s o u s - v e r r e m e s 
photographies.  » L’artiste français, de Mont-
Saint-Martin est multidisciplinaire. Il est connu 
pour ses photographies et ses peintures. 
«  L'aire de travail est suffisant, surtout pour la 
photographie. Je n'ai pas de studio de prise de 
vue, ce qui m'oblige à travailler en extérieur, en 
urbex1, ou dans des lieux que l'on me prête. 
J'ai néanmoins un portique, des fonds 
photographiques, flashes et parapluies avec 
leurs pieds que je peux installer n'importe où, 
quoique je ne les utilise pas souvent.  » Pour 
Bernard Hild qui ne peut agrandir son espace-
atelier, il doit se contenter de travailler la 
peinture en lumière artificielle. Par contre, pour 
la photographie, puisqu’il est un photographe 
de terrain, il travaille principalement en lumière 
naturelle, même si certaines de ses prises de 
vue se font en intérieur. «  Bien entendu, je 
préfère la lumière naturelle, il n'y a pas photo !  
Surtout au niveau des ombres qui sont 
beaucoup plus douces en lumière naturelle, 
cela joue sur les contrastes. » Pour la peinture, 
le manque d’espace en atelier a une incidence 

directe sur le choix de ses formats. «  Pour 
regarder la création avec recul, je suis obligé 
de faire le tour du bureau. » Et puis, en photo, il 
est difficile, par manque d’espace, de 
positionner les pieds des projecteurs. 

Bien que Bernard Hild soit une personne 
extrêmement sociable, son atelier n’en reste 
pas moins secret. « Peu de personnes y ont eu 
accès, c'est un lieu de silence, intime, c'est 
aussi un refuge sans musique, fonctionnel. »  

Ses activités artistiques occupent la majeure 
partie de son temps, c’est-à-dire plusieurs 
heures, tous les jours. « Le printemps est idéal, 
c'est là que les modèles se réveillent et veulent 
poser. Ensuite, l'été, l'automne et l'hiver sont 
beaucoup plus calmes.  » L’artiste n’a pas de 
cérémonial ni de vêtement fétiche, bien qu’il 
apprécie les vieux vêtements, survêtements, 
pulls et pantoufles. «  En photo, à part le 
traitement des photos, je ne travaille jamais en 
atelier, puisque je travaille principalement en 
extérieur, sauf quelques fois, en hiver, j'installe 
un mini studio dans ma salle de bain pour faire 
de la recherche, pour pouvoir éponger l'eau 
qui éclabousse tout.  » Bien qu’il soit connu 
comme le loup-blanc bien au-delà de la région 
des trois frontières (France, Belgique et 
Luxembourg) où il vit, bien qu’il rencontre des 
gens tous les jours dans le cadre de ses 
activités artistiques, Bernard Hild voit la 
création comme un travail foncièrement 
solitaire. Il ne pourrait pas travailler avec une 
autre personne dans un même espace de 

———— 
1. Urbex, n.m. Mot-valise formé des mots urbain et exploration. Activité clandestine consistant à visiter des lieux abandonnés ou 
non en zone urbaine. L’urbex se décline en différents types d’exploration: simple exploration, photographie, cataphilie 
(exploration dans les carrières souterraines de Paris), toiturophilie (visite des toits d’immeubles) et bien plus.



 

travail.  « C’est un acte solitaire, mais j'ai déjà 
travaillé en public et ça ne me dérange pas. Ce 
que j’aime moins, c'est de trimballer le 
matériel.  Je pense que la création ou le 
traitement photo repose sur un choix 
personnel, je préfère ne pas travailler en 
présence d'autres artistes en atelier. » 

Bernard Hild n’a jamais eu d’atelier ouvert au 
public et n’offre pas son lieu de travail au 
regard. Toutefois, il expose régulièrement ses 
oeuvres picturales et/ou photographiques en 
Europe et au Canada. Il préfère de loin exposer 
dans des lieux publics plutôt que chez lui. Il 
vend lors d’expositions et, occasionnellement, 
en ligne. 

Il a débuté la photographie N&B, il y a plus de 
50 ans. Sa première exposition de photos 
remonte à 1970. Il a fait ses débuts en couleurs 
dans les années 1990, au même moment où 
son intérêt pour la peinture a débuté.  Il a 
commencé à exposer, en tant qu’artiste 

peintre, en 2004 et a obtenu son 1er Prix du 
jury en 2005 à Audun-le-Tiche (France). En 
2007, il a débuté ses expositions au Canada où 
il s’est fait connaître autant par la peinture que 
par la photographie. Outre ces deux 
disciplines, l ’art iste lorrain s’ intéresse 
grandement au collage et aux techniques 
mixtes. A ce jour, il a exposé en France, en 
Belgique, au Canada, au Japon, en Allemagne 
et au Luxembourg. 

Po u r l u i , l ’ a r t , c ’e s t u n m o y e n d e 
communication. Ayant l’âme d’un chercheur, il 
a une approche non traditionnelle des outils 
mis à sa disposition pour s’exprimer. L’art de 
Bernard Hild se situe dans un équilibre 
tranquille, loin des contraintes et empreint de 
liberté. 

SUR INTERNET 
www.artzoom.org/bernardhild 



 





L’ATELIER, CE LIEU INTIME 

« De jour en jour, en tout point de vue, je vais 
de mieux en mieux » 
 – auteur inconnu 

L’atelier de Chantale Guy (CHAGUY) est juste assez 
grand pour lui permettre d’enseigner à 6-8 
personnes en même temps et est situé dans une 
partie de sa maison. Il fait atelier-galerie pour les 
visiteurs. L’espace (ou le manque d’espace) 
n’influence pas les dimensions de ses oeuvres ni la 
gestuelle qu’on pourrait y retrouver. Les grandes 
toiles peuvent se créer – tout autant que les petites 
– sans que l’inspiration n’en soit affectée. Elle admet 
toutefois que l’environnement peut influencer sa 
créativité; un certain confort et la proximité du 
matériel lui sont nécessaires. Quand les moments 
intenses de création déboulent, cette nécessité 
disparaît pour laisser place à l’expression artistique 
pure. Son humeur va avec ses couleurs, la lumière 
influence le degré de l’émotion véhiculée. « Quand 
il pleut, mes couleurs, comme mon humeur, 
changent ». Elle se qualifie de peintre de petits et 
de moyens formats. C’est son terrain de 
prédilection, même s’il lui est arrivé de faire des 
toiles de 36 x 36 pouces (90 cm x 90 cm). 

Son atelier est son lieu intime. Ses proches doivent 
d’ailleurs respecter son retrait lorsque la porte est 
fermée. « Aussitôt que la porte s’ouvre, je laisser 
entrer les gens ». Le silence y est présent, sauf au 
début d’une oeuvre. Le temps d’une chanson et 
Chantale Guy se retrouve dans sa bulle. L’atelier est 
un lieu de culture où les livres la ramènent aux 
mots qui l’inspirent. Tout la conduit vers l’art de 
créer. Un tablier à poches revêtu et c’est le départ 
pour l’aventure sans crainte de se salir. Il n’y a pas 
vraiment de cérémonial prédéterminé pour se 

mettre en place; l’artiste s’installe avec ses tubes et 
ses outils de travail tout simplement. Chantale Guy 
avoue pouvoir peindre ailleurs que dans son 
atelier, mais elle terminera toujours son oeuvre 
commencée dans son chez-elle, le seul endroit qui 
lui permet de réfléchir, de porter un regard critique 
sur son travail et de finaliser son oeuvre. Elle peint 
parfois devant le public lors de symposiums, ce qui 
est un exercice de concentration puisque les 
interruptions sont nombreuses. Elle préfère 
rencontrer le public pour échanger plutôt que 
peindre devant eux en silence. Les commentaires 
positifs et/ou négatifs envers son travail sont 
toujours bien accueillis; ils lui permettent d’avancer, 
de progresser. 

Peindre dans un autre atelier que le sien est 
déstabilisant car il y a une perte des repères. Son 
atelier de 13 pi x 13 pi (près de 4 m x 4 m) est à son 
image; parfois rangé, parfois moins. Ayant essayé 
la sculpture, la poterie, etc. Chantale Guy est restée 
à la peinture : « c’est le seul médium qui me fait 
rêver ». En début de carrière, l’artiste peignait 
surtout des animaux et des paysages. Au fil du 
temps, des personnages sont apparus, apportant 
avec eux, une autre dimension à son travail. La joie 
de vivre, le rapport entre individus, le rapport entre 
l’homme et la nature, etc. sont des thèmes qui lui 
sont chers. L’interaction des uns et des autres, 
envers les uns et les autres, est le principal courant 
qui porte l’artiste vers une source d’inspiration 
inépuisable qui a donné lieu à de nombreuses 
expérimentations de styles. « J’ose croire que je 
suis une artiste qui crée le bonheur » explique-t-elle 
avec un sourire accueillant et les yeux pétillants. 

SUR INTERNET 
www.artzoom.org/chantaleguy 

CHAGUY









GINETTE ASH

GINETTE ASH. UNE VIE DÉDIÉE À 
L’ART 

« La peinture est une poésie qui se voit au lieu 
de se sentir et la poésie est une peinture qui se 
sent au lieu de se voir. »  
-  Léonard de Vinci 

En 1987, Ginette Ash déménage d’un appartement 
vers une grande maison, située près du Collège de 
Lévis, où elle y enseigne déjà depuis 1975. C’est la 
première femme à être engagée dans un monde 
d’hommes, de prêtres et de jeunes garçons. « J’ai 
été une pionnière de l’enseignement des arts au 
secondaire au Collège de Lévis. Tout était à 
construire ! Que ce soit la création de notes de 
cours (vocabulaire plastique, notions de couleur, 
histoire de l’art, etc.)  et de projets pour les élèves 
du niveau secondaire I à V. »  Elle marchait pour se 
rendre au travail, c’était très pratique pour elle. 
Parallèlement à l’enseignement qu’elle quitte en 
2009, après avoir enseigné au secondaire et au 
niveau collégial, elle a toujours été active au niveau 
de son art. 

Au fil des années, Ginette Ash a fait l’acquisition de 
nombreux livres et revues d’art. Elle a, aujourd’hui, 
plus de 1000 volumes en histoire de l’art, en 
techniques artistiques, notamment en dessin et 
peinture, qui lui ont servi d’inspiration pour ses 
cours et qui continuent de lui servir en tant 
qu’artiste professionnelle. Son atelier en est donc 
rempli. Au fil du temps, son atelier s’est modifié. Il 
n’a pas toujours été ce qu’il est aujourd’hui. Son 
atelier actuel est une grande pièce qui mesure 12 
pieds de large par 30 pieds de long (3,60 m x 9 m). 

La pièce possède cinq grandes fenêtres qui 
assurent une bonne luminosité naturelle. «  Les 
fenêtres sont grandes ce qui fait qu’on n’a pas 
l’impression d’être dans un sous-sol. Le jour la pièce 
est bien éclairée surtout lorsqu’il y a un beau soleil 
qui illumine et met de la vie dans la pièce. C’est très 
motivant pour travailler. » 

Parallèlement à l’enseignement, Ginette Ash a 
également été décoratrice d’intérieur. Pendant des 
années, avec son mari, elle travaillait les soirs et les 
fins de semaine. «  C’était très exigeant, mais 
j’adorais le contact humain avec les clients, faire des 
plans techniques à l’échelle (électricité, créations de 
meubles pour un fabriquant de mobilier, plan de 
coloration, plan de la pièce aménagée et colorée, 
choix des meubles et accessoires, etc.), dessiner 
des modèles d’habillage de fenêtres avec toutes les 
mesures pour la couturière, choisir des tissus, 
papiers peints et la coloration des pièces à décorer. 
J’aimais travailler avec mon mari et nous réalisions 
des projets clef en main. Ce fut une carrière très 
intense, intéressante, passionnante mais très 
exigeante, au point que j’ai commencé à avoir des 
problèmes de santé. Nous avons dû fermer le 
commerce en décembre 2007. » 

En 2009, lorsqu’elle prend finalement sa retraite 
d’enseignante, après 34 ans de fidèles et loyaux 
services, la grande pièce devient son grand atelier. 
Elle remplit  toutes les tablettes de matériel d’art 
qu’elle avait acheté au fil du temps.  Un ébéniste lui 
a fait un meuble sur mesure qui s’agence à sa 
bibliothèque. Il lui permet de ranger son matériel. 
Elle a conservé son bureau de travail qui lui permet 
de créer des formats n’excédant pas 30 x 36 





pouces.  «  Il m’arrive parfois d’utiliser deux chevalets 
juxtaposés l’un à l’autre pour peindre de plus grands 
formats. » L’artiste garde toujours son atelier propre 
et ordonné. Il n’y a donc pas de taches de peinture 
nulle part. « Tous les endroits de la grande pièce sont 
occupées par du matériel placé en ordre et étiqueté 
sur les tablettes. (…) Des toiles, quelques tableaux, et 
autre matériel, sont répartis dans d’autres pièces du 
sous-sol, quand ils ne sont pas présentés dans des 
galeries. » Lorsque Ginette Ash peint, elle porte un 
vêtement de protection. «  Je possède deux beaux 
tabliers dont un noir que je porte lorsque je peins en 
p u b l i c e t q u a n d j e p a r t i c i p a i s à d i v e r s 
symposiums.  (…) Lorsque j’enseignais, je portais un 
sarrau blanc avec des poches. » 
  
L’artiste est quand même satisfaite de son lieu de 
travail où l’atmosphère est agréable. «  J’aime 
beaucoup travailler à la lumière naturelle, mais ça ne 
m’empêche pas de peindre à la lumière artificielle le 
soir et même la nuit. J’ai remarqué une différence 
entre la lumière naturelle et artificielle sur mes 
couleurs. Les couleurs sont plus vives et brillantes à la 
lumière naturelle. Comme la source de lumière 
artificielle est plutôt jaune, les couleurs sont 
légèrement modifiées. C’est un élément très 
important que je dois constamment surveiller et 
ajuster. Lorsque je travaillais comme designer 
d’intérieur, c’était l ’une de mes principales 
préoccupations. » 
     
L’artiste qui travaille régulièrement en techniques 
mixtes, introduisant de la pâte de structure, divers 
médiums, des collages et de l’acrylique, a développé 
sa créativité et a repoussé les limites de son 
processus créatif. Malgré les hauts et les bas de la 
vie, Ginette Ash a toujours su trouver la force de 
peindre et d’enchaîner ses expositions.  «  J’aime 
peindre dans mon atelier que je trouve beau, qui est 
mon refuge pour trouver le silence, la tranquillité et la 
paix sans téléphone ni télévision. Je refuse de 
répondre au téléphone pour ne pas me distraire. Il 
m’arrive parfois d’écouter de la musique douce, selon 
mon état d’âme, qui m’enveloppe d’une atmosphère 
sereine et libre de toutes contraintes. » 

«  Mon atelier ne me permet pas de travailler avec 
d’autres personnes parce qu’il n’est pas adapté à 
accueillir des artistes, ni à donner des cours privés ou 
semi-privés.  (…) Lorsque je suis en création, je peux 
peindre entre 8 et 10 heures par jour ponctuées de 
quelques pauses plus ou moins longues où je vais 
me reposer dans ma chambre et faire de la 
méditation. Ma production est d’environ 12 tableaux 
par année. » 

Depuis 2019, l’artiste a cessé de faire des 
symposiums.  La pandémie a été une période creuse 
pour bon nombre d’artistes dont Ginette Ash. 
Néanmoins, sur une période dix ans, entre 2009 et 
2019, elle a réalisé plus de 180 expositions. Ce qui 
est admirable pour une personne souffrant de 
douleurs chroniques. Elle a été très active sur la 
scène artistique et culturelle du Québec pendant 
toutes ces années. Maintenant, ses expositions sont 
moins nombreuses qu’avant, mais elle continue de 
présenter des expositions de grande qualité dans 
des endroits publics, dans des galeries et même 
dans des musées. L'artiste, très exigeante envers elle 
même, perfectionniste, qui aime que tout soit bien 
fait a beaucoup travaillé à se perfectionner, au fil des 
années. En plus de son baccalauréat en arts 
plastiques et en pédagogie, l'artiste a suivi de 
nombreux cours, des ateliers de développement et 
de perfectionnement, de 1975 à 2022. Ginette Ash, 
artiste coloriste et multidisciplinaire, est une 
professionnelle accomplie qui a su trouver dans l'art 
sa raison d'exister. Son but, en tant qu'artiste, est de 
partager sa vison optimiste de la vie par l'entremise 
des couleurs et de la lumière. 

Son atelier est ouvert sur rendez-vous seulement. Il 
est situé à Lévis (Québec). 

SUR INTERNET 
www.artzoom.org/ginetteash 









PIERRE POULIN
texte

L’UNIVERS HORS-NORME  
DE L’ART BRUT 

Pierre Poulin a aménagé progressivement son atelier 
depuis 1990 en un lieu secret et intime; un grand atelier 
en forme de “L”, en deux sections d’environ 12 x 24 
pieds (3,60m x 7,20m). Son espace de travail comporte 
plusieurs tables et un bureau pour le dessin et 
l’aquarelle. L’artiste bien connu de Lac-Beauport utilise 
tout l’espace dont il dispose et peint au milieu de ses 
nombreux outils de travail – toujours à la portée de la 
main – et de ses oeuvres – très nombreuses dans son 
atelier et omniprésentes dans sa maison. Environ un tiers 
de sa demeure a été aménagé en atelier dans lequel il a 
produit la majeure partie de ses oeuvres qui se chiffre en 
milliers de peintures réalisées depuis plus de 25 ans. 

Dans son environnement de travail tout est à proximité, y 
compris les livres d’art. Une large bibliothèque se trouve 
néanmoins à l’étage, mais des livres, il y en a partout 
autour de lui. Pierre Poulin est un amoureux de l’art, un 
artoholic (un accro de l’art) sous toutes ses formes, tout 
comme sa conjointe d’ailleurs qui possède une 
impressionnante collection de plus de 50 tableaux d’art 
moderne et d’art contemporain exposés à son école de 
danse, au Centre Uriel, à Québec. 

L’artiste ne se contente pas de peindre en intérieur. Il 
peint également en extérieur, par tous les temps, été 
comme hiver. La plupart de ses tableaux sont séchés au 
grand air, sinon gelés sur place, ce qui ajoute une 
signification particulière à son art brut réalisé parfois 

dans des conditions extrêmes. Son environnement 
immédiat influence la dimension de ses oeuvres. Par 
exemple, l’été, il peint en extérieur de grandes toiles qui 
lui prendront parfois jusqu’à 3 mois à être réalisées; un 
travail sans cesse retouché jusqu’au rendu final où il n’est 
plus question de toucher l’oeuvre qui, selon lui, est prête 
à être quittée. «  Il faut quitter le tableau, sinon on 
l’arrange [et le côté brut peut alors disparaître].» Les 
dimensions des oeuvres diminuent en hiver, quand il est 
contraint de peindre en intérieur par temps de très 
grand froid. En déplacement, il poursuit la création; il se 
concentre sur le dessin et sur l’aquarelle. Il maîtrise donc 
le petit et le grand format, mais sa préférence reste le 
grand format (au-delà de 30 x 40 pouces, soit au-delà de 
75 x 100 cm). 

Sa production est régulière: «  au moins une [toile] par 
semaine, jusqu’à trois. » Toutefois, ce n’est pas une règle 
absolue puisque l’artiste a besoin du grand air pour 
préparer une oeuvre. Il ne fait rien à la chaîne, ni même 
en série; chaque oeuvre est une rencontre, une 
expérience à vivre. L’acte de créer, pour Pierre Poulin, se 
fait dans un état second, dans un état méditatif, avec de 
la musique de Vangelis. Il puise dans sa propre banque 
d’images pour composer son tableau. Il utilise 
également tout ce qui lui tombe sous la main pour 
créer: bois, miroir, prélart, tapis, skis… Les matériaux 
hétéroclites qui composent ses oeuvres, aussi divers 
qu’inusités, est l’une des spécificités de l’art brut, de l’art 
singulier ou de l’art inclassable. Pierre Poulin est un 
outsider de l’art, un «  hors piste  », un «  hors norme  ». 
L’énergie canalisée au grand air, sur les montagnes, se 
transmet dans ses oeuvres. L’émotion est transposée car 







son art est fait, avant tout, d’émotions brutes dans 
lesquelles la demi-mesure n’existe pas. 
«  Quand je peins, je deviens un magicien  », explique 
l’artiste avec simplicité. La magie s’opère dans son 
espace de travail; le lieu est tout aussi inspirant qu’il est 
animé d’une énergie créatrice, accumulée depuis des 
années, qui rend possible la création. Une idée devient 
alors une oeuvre. Il ne peint pas devant public, car l’acte 
de créer reste intime. Il l’a déjà fait pour les besoins d’un 
documentaire télévisé, mais sa préférence est le contact 
privilégié avec la toile, dans une ambiance de musique 
qui fait rêver. «  L’art lave notre âme de la poussière du 
quotidien  », disait Picasso. Pierre Poulin en a fait une 
vérité personnelle: il prend ses pinceaux tous les jours. 
La même régularité se retrouve en sport: Il chausse ses 
skis tous les jours en hiver. «  La peinture me rend 
heureux ! » Il en est de même pour la montagne et pour 
les grands espaces canadiens de nature sauvage. Le 
grand air et la nature font partie de son équilibre 
intérieur et c’est grâce à cette alchimie de liberté et de 
sérénité qu’il fait vivre ses personnages avec autant de 
puissance. 

Et puisque «  un tableau ne vit que par celui qui le 
regarde  » – autre citation de l’artiste ayant les mêmes 
initiales que lui (Pablo Picasso) – Pierre Poulin expose 
régulièrement ses oeuvres. Les expositions sont le 
prétexte pour rencontrer et discuter avec le public 
amateur d’art. 

Pierre Poulin est l’un des très rares artistes canadiens à 
pratiquer l’Art Brut depuis plus de 25 ans. Entre les 
années 1979 et 1984, il a été vainqueur de six Coupe du 
Monde en ski acrobatique (style libre) et a participé à de 
nombreux autres championnats de haut niveau. 

SUR INTERNET 
www.artzoom.org/pierrepoulin







RÉJANE TREMBLAY

LA DÉLICATESSE  
AU BOUT DU PINCEAU 

« Mon désir constant est de toujours faire de mon 
mieux pour présenter des œuvres de qualité » 

L’atelier de l’aquarelliste Réjane Tremblay a une 
dimension de 33 x 18 pieds (9,90 m x 5,40 m, soit 53,46 
m2) «  Il comprend mon espace de travail, une salle 
exposant les oeuvres en réserve et des installations de 
rangement pour mon matériel. » C’est un atelier calme et 
intime, suffisamment spacieux pour ses besoins. A 
l’occasion, elle y accueille les gens qui lui rendent visite 
ou qui s’intéressent à son travail.  

L’environnement influence son travail dans la mesure où 
elle a besoin d’un lieu calme et ordonné, agrémenté 
d’une musique d’ambiance, pour se sentir en phase 
devant son papier et ses couleurs. «  Je me sens bien, 
tout à fait à l’aise pour m’exécuter. Je peux y réaliser des 
œuvres de tout format, bien que je ne sois pas encline 
aux très grands tableaux. Mon atelier n’a rien à voir avec 
mon choix quant au médium utilisé, qui est le résultat de 
ma vision du rendu de l’œuvre.»  

Le choix de l’éclairage se fait selon la température et la 
saison.  « Dans mon atelier, je travaille sous une lumière 
artificielle. Toutefois, il m’arrive de peindre avec une 
lumière naturelle lorsque je travaille sous la véranda 
vitrée. » S’il y avait un choix à faire, sa préférence se 
porterait néanmoins sur la lumière naturelle. « Mais, je 
m’accommode fort bien d’une lumière artificielle de 
qualité, se rapprochant de la lumière du jour.  » Or, 
malgré ses préférences, aucune différence notable dans 

ses couleurs. L’artiste réalise ses oeuvres dans le confort 
de son atelier, ou sous sa véranda, dans les règles de 
l’art qui lui viennent, en grande partie, d’aquarellistes 
dont la réputation n’est plus à faire. En effet, l’aquarelliste 
Réjane Tremblay, maintenant membre de la SCA depuis 
2021, a suivi de nombreux cours entre 2003 et 2017, 
notamment en arts visuels au Cégep de Jonquière, des 
cours de peinture à l’huile et d’aquarelle, de 2004 à 
2017, multipliant au passage les cours d’appoint avec 
plusieurs grands aquarellistes de la SCA (Société 
Canadienne de l’Aquarelle). Elle a ainsi développé son 
propre style au fil des années. Il lui arrive aussi de quitter 
parfois le confort de son atelier pour travailler en groupe 
ou devant le public. Réjane Tremblay s’accommode de 
ce changement occasionnel avec philosophie, cela fait 
partie du métier.  

Son activité artistique occupe en moyenne entre 15 et 
20 heures par semaine. « Bien sûr, cette moyenne varie 
en intensité en fonction de diverses circonstances. » En 
effet, certaines périodes de l’année sont plus intenses 
que d’autres, surtout selon la programmation des 
expositions prévues à l’agenda. L’aquarelliste dont 
l’atelier est situé à Roberval, au Saguenay-Lac-Saint-Jean, 
considère l’atelier comme un lieu de travail essentiel à 
l’artiste, mais qui ne remplace pas forcément la galerie 
d’art. « Les deux sont importants. La galerie est un 
prolongement de l’atelier. Elle étend la visibilité de 
l’artiste et de ses œuvres. »   Son atelier est ouvert sur 
rendez-vous. 

SUR INTERNET 
www.artzoom.org/rejanetremblay 











 



DUMONT

LA PEINTURE, CETTE PASSION QUI SE 
CACHE AU FOND DE L’ATELIER 

« La passion est encore ce qui aide le mieux à 
vivre » 
- Emile Zola 

L’atelier de l’artiste Dumont est d’environ 15 x 24 
pieds. Bien qu’elle ait suffisamment d’espace pour 
peindre de grands formats, elle caresse néanmoins 
le rêve d’avoir un jour un atelier plus spacieux avec 
une lumière naturelle.  

Cet endroit, isolé du reste de la maison, éclairé à la 
lumière des néons, lui offre une tranquillité propice 
à la création. Son atelier est aussi un lieu de 
détente qui lui permet de s’exprimer dans la 
solitude du moment présent. Lorsque le besoin de 
lumière naturelle se fait sentir, elle monte à l’étage 
pour observer son œuvre à la lumière du jour, 
notamment pour valider le choix des teintes. Pour 
elle, les deux qualités de lumière ont leur rôle à 
jouer. Tout comme ses personnages qui expriment 
une part d’ombre et de lumière, la lumière 
artificielle et naturelle sont les deux côtés d’une 
même médaille ; elles ont toutes les deux leur 
importance et leur raison d’être dans le travail de 
l’artiste. En atelier, Dumont utilise régulièrement de 
la peinture acrylique avec, parfois, du mortier et de 
l’époxy qu’elle intègre à ses œuvres. Son 
environnement de travail étant suffisamment grand 
et aéré pour utiliser de la résine, elle n’est pas 
incommodée par le produit. 

Pour l’artiste, l’atelier est un lieu intime, un refuge, 
mais ne refuse pas pour autant d’utiliser de la 
musique pour accompagner l’inspiration. Elle 

s ’ inspire également de photos avant de 
commencer et réfléchit longuement à la 
composition à venir. Depuis l’enfance, l’artiste se 
nourrit d’images. Ce sont les regards, sièges de 
l’âme, qui l’inspirent le plus. Il n’est donc pas 
surprenant de retrouver des livres et des revues 
d’art dans son atelier dans lequel elle travaille 
généralement au minimum 25 heures par semaine, 
pendant toute l’année. L’artiste porte des 
vêtements adaptés à son travail, marqués par ce 
temps passé en atelier. On lui a d’ailleurs déjà fait la 
remarque que ses pantalons étaient, en eux-
mêmes, une véritable œuvre d’art !  

A l’occasion, l’artiste pourrait travailler ailleurs que 
dans son atelier, mais pour le côté pratique, elle 
préfère de loin son environnement personnel qui 
est plus propice à l’inspiration et où tous ses outils 
sont à portée de mains. La création, pour Dumont, 
est avant tout un acte fondamentalement solitaire, 
bien qu’il s’accompagne parfois d’échanges, de 
conseils et de rencontres constructives. 

L’atelier de Dumont est ouvert au public sur rendez-
vous, il est situé sur le chemin des Grillons à Lac-
Beauport (Québec). Le public intéressé à visiter son 
atelier peut la contacter. 

SUR INTERNET 
www.artzoom.org/dumont









PIERRE BUREAU

UN UNIVERS INSPIRÉ PAR 
LES ÉTOILES 

«  Poussières d’étoiles, je désire à travers 
mes pastels fusionner avec l’Univers pour 
devenir l’artiste de ma vie et un artisan de 
la beauté du monde. » 

En 1996, Pierre Bureau, en tant que pastelliste 
et astronome amateur, met son ingéniosité et 
ses connaissances scientifiques au profit de la 
création. L’astronomie devient véritablement 
une source d’inspiration. L’abstraction de Pierre 
Bureau révèle, à l’instar des images montrées 
par le télescope Hubble, un univers qui va bien 
au-delà de celui appréhendé par les 
scientifiques. La beauté, l’originalité et la 
diversité se retrouvent dans son travail. Parfois, 
l’artiste crée des « événements » en utilisant 
l’acrylique sur son papier blanc. À partir de ces 
quelques taches monochromes fa i tes 
spontanément, et, considérant le cadre comme 
« une fenêtre ouverte sur… », chaque oeuvre 
devient donc une aventure où apparaissent 
des formes primitives autant dans le temps 
que dans l’espace. 

C’est dans un petit atelier à Chibougamau 
(Québec), bien éclairé par la lumière du jour, 
que Pierre Bureau peint ses pastels secs. Il 
travaille sur du papier blanc conçu à l’origine 

pour l ’ impress ion de sér igraphies et 
lithogravures. La dimension des feuilles limite 
la taille de ses œuvres. Poreux tout en étant 
lisse, ce papier permet à cet artiste, amant de 
la couleur, d’explorer la luminosité, les 
mélanges et les transparences nécessaires à la 
réussite d’une oeuvre. L’atelier est donc éclairé 
en conséquence. La lumière du jour favorise 
aussi cette remarquable luminosité propre à la 
région du Nord du Québec. Certains sujets – 
tels que les aurores boréales – sont 
indissociables de cet élément majeur que 
Pierre Bureau rend avec justesse. 

L’antre du créateur est un lieu submergé par 
les pastels, les souvenirs, les idées et les notes: 
Un fouillis ordonné où transpire la créativité. 
« J’aimerais créer parfois le vide car il favorise la 
création. Quand on a moins d’oeuvres sur les 
murs, on cherche à combler le vide… Mais en 
contrepartie, la présence de «  vieilles 
créations  » peuvent servir de départ à de 
nouvelles explorations : l’abondance d’images 
peut avoir ses bons côtés  », explique l’artiste 
qui travaille toujours avec une musique de 
fond ou une musique inspirante. L’atelier est un 
petit espace dégagé dans un lieu surchargé, il 
est une « bulle » de création qui, selon Pierre 
Bureau, serait « une extension physique » de sa 
créativité. «  L’atelier reflète ma façon de 
travailler.  » L’artiste porte des vêtements de 
travail « car la création, c’est 95% de travail et 
5% d’inspiration. » 



L’artiste complète ses oeuvres dans son atelier 
même si elles ont été commencées ailleurs. Il 
peut travailler devant public – en symposium, 
par exemple – mais l’acte de créer (la réflexion 
qui est à l’origine de l’oeuvre) se fait en 
solitaire: «  car je dois être entièrement en 
action avec l’oeuvre.  » L’artiste est entier avec 
son art. Le temps et l’espace s’effacent pour 
donner lieu à l’éternité et à l’immensité du 
moment présent.  

« Pour une œuvre abstraite ou imaginaire, l’acte 
de création se poursuit dans la créativité de 
celui ou celle qui la regarde. » 

SUR INTERNET 
www.artzoom.org/pierrebureau







DEUX LIEUX DIFFÉRENTS 
ET UNE MÊME PASSION 

Sophie Lebeuf est née à Chicoutimi en 1969. 
Dès l’âge de 12 ans, elle développe un vif 
intérêt pour l’art. Son enfance et son 
adolescence, elle les passe en compagnie de 
chevaux, véritables confidents, sur l’écurie 
familiale. C’est d’ailleurs un sujet qui la suivra 
tout au long de sa vie et qui se présentera de 
façon récurrente dans son travail artistique. 
C’est à l’âge adulte qu’elle laisse ses passions 
évoluer. L’art devient un besoin vital pour elle. 
La peinture et les cheveux - deux éléments 
importants pour son équilibre personnel - 
deviennent alors une seule et même passion. 
Le plaisir d’enseigner et le désir de s’impliquer 
dans le milieu culturel font aussi partie des 
éléments qui contribueront à son bien-être 
intérieur. 

« Ne crains pas d’avancer lentement, 
crains seulement de t’arrêter ! »  
– proverbe chinois 

Sophie Lebeuf (SOFIA) possède deux ateliers. 
L’un se trouve dans l’intimité de sa maison et 
fait plus ou moins 10 x 16 pieds, l’autre est plus 
grand, avec un haut plafond, idéal pour les 

grands formats, et se trouve au centre-ville de 
Jonquière. L’espace alloué à son aire de travail 
est donc suffisamment grand pour ses besoins 
personnels.  

Son environnement de travail influence 
directement sa production. La plénitude et le 
calme qu’on ressent dans le premier sont 
essentiels à sa créativité. SOFIA, qui apprécie 
le calme de la forêt, la simplicité de son milieu 
et la complicité avec ses chevaux, en a fait son 
refuge par excellence. Le deuxième, celui qui 
est au centre-ville de Jonquière, adjacent à la 
Galerie 5 depuis 2019 et son école, est un lieu 
d’apprentissage et de diffusion. L’ambiance est 
très différente, mais tout aussi stimulante.  

Ses journées débutent par un bon café et par 
le soin aux chevaux. Sur semaine, elle travaille 
dans son atelier du centre-ville et, quand 
l’horaire le permet, elle peint dans son atelier 
vitré qui lui offre une vue imprenable sur ses 
chevaux et l ’écrin vert de cette forêt 
omniprésente. C’est un endroit de rêve qui 
pousse à la contemplation. Il est donc très 
compréhensible que l’artiste ne puisse pas 
travailler ailleurs que dans ces deux endroits, 
ses retraites, ses oasis, ses havres de paix, ses 
cocons de création.  

SOFIA



 

Elle savoure chaque minute et chaque 
seconde de bien-être qu’apporte la proximité 
des chevaux, ce qui ne l’empêche pas, pour 
autant, d’apprécier, aussi, l’énergie et la 
vigueur du centre-ville. 

La création pour SOFIA est un acte solitaire, ce 
qui explique la raison pour laquelle elle aime la 
solitude pour peindre. Par contre, une fois la 
création terminée, elle apprécie en parler en 
présence du public et de d’autres artistes.  

Son atelier du centre-ville, qui abrite aussi 
Galerie 5 et  son école d’art, est situé au 2365, 
rue Saint-Dominique à Jonquière (Québec). Il 
est ouvert sur rendez-vous. 

SUR INTERNET 
www.artzoom.org/sophielebeuf 

Crédit photo: Johanne Bouchard







GABRIELL

LE JARDIN DE LA CRÉATION 

« On trouve l’inspiration à l’instant où on réalise 
qu’on n’a pas besoin de la chercher »  
– Eckart Tolle 

Gabriell est né dans le Témiscouata en 1956. C’est un 
artiste. Il est une référence nouvelle dans le monde de la 
peinture symbolique. Pour lui tout ce que l’on peint 
exprime ce que l’on est vraiment. Il utilise la peinture 
pour manifester et communiquer la Lumière. L’artiste a 
grandi dans la région de Lanaudière. Aujourd’hui, il vit à 
Terrebonne. Dès son plus jeune âge, son talent de 
dessinateur surprend son entourage par sa qualité et sa 
maturité. Chez lui, ce talent est inné. Au fil des années, 
une prise de conscience sur le sens de la vie l’amène à 
r e v o i r s e s b e s o i n s d e p e r f o r m a n c e e t d e 
reconnaissance. Un nouveau sentier s’ouvre à lui et une 
nouvelle créativité émerge. Le symbolisme fait son 
apparition dans une recherche personnelle et sa 
peinture prend alors une profondeur initiatique. Une 
symbiose est née entre l’artiste et son besoin 
d’expression. 

Tout débute dans son atelier d’assez grande superficie. 
La flamme du créateur s’allume, il crée selon ce qu’il 
ressent, ce qu’il voit. Nulle contrainte dans les formats de 
toiles. L’impératif de la dimension du support n’est pas 
dicté par ses désirs, mais par l’intuition et par le sujet qui 
souhaite apparaître, se manifester. 

L’environnement de travail de l’artiste influence sa 
création consciemment et inconsciemment: « Pour moi, 
l’ambiance d’un atelier joue un rôle déterminant, car 
l’artiste en est imprégné à chaque instant. » Gabriell 
donne des ateliers depuis plus de vingt ans. Il partage 
son jardin secret plusieurs fois par semaine avec trente-

cinq autres artistes. Il a toujours privilégié un 
environnement propice à stimuler et à entretenir la 
flamme de l’inspiration. 

Pour l’artiste, il est évident que les couleurs sont 
constamment influencées par ce qui les entoure. La 
lumière est donc un élément d’une importance 
primordiale. Son atelier est avant tout un lieu de création 
et d’échanges. C’est un refuge qui permet de vivre sa 
plus grande passion et de la partager. Les rêves et le 
langage symbolique sont au cœur de sa vie et lors de 
ses cours, il enseigne que « le plus important n’est pas 
de peindre pour être reconnu socialement, mais de 
peindre pour se connaître soi-même.»  Selon la 
nécessité, il en fait un jardin secret, tout en étudiant la 
symbolique de ses tableaux qui l’informe de son 
cheminement, comme un baromètre de beauté et de 
richesse intérieure. 

L’atelier de Gabriell est également un lieu de méditation, 
de réflexion, de recherche artistique et spirituelle où la 
musique nouvel-âge a un rôle à jouer, quoique le silence 
s’accorde aussi à son influx de création. Son atelier 
l’inspire; il est à son image. L’activité intérieure y est 
donc très intense. 

Même si l’artiste peut peindre ailleurs, sans que son 
travail n’en souffre, Gabriell considère que l’atelier est le 
meilleur endroit pour les détails et pour l’achèvement de 
l’oeuvre en devenir. Peindre en public, lors de 
symposiums, contribue à alimenter son inspiration: « Je 
trouve que c’est une façon formidable d’amener les gens 
dans mon univers tout en partageant qui je suis ». 

SUR INTERNET 
www.artzoom.org/gabriell









UNE RECHERCHE ARTISTIQUE 
SANS FIN 

« Chercher, travailler, essayer et réessayer 
pour, peut-être, ne jamais trouver ». 

L’artiste française B. DUMONT RENARD  a un 
très grand atelier. Il se situe dans le grenier de 
sa maison, avec une surface d’environ 45m2. 
Son espace de travail est donc suffisamment 
spacieux pour ses besoins artistiques et a 
récemment fait l’objet d’un agrandissement. 

L’artiste qui vit dans une petite commune de 
France d’environ 600 habitants, dans l’un des 
lieux peu, voire très peu, dense du Cantal, a 
véritablement besoin d’espace pour son 
équilibre intérieure.  

Dès que l’environnement de travail se 
rapetisse, elle en ressent aussitôt une gêne. 
Dans un petit atelier, par exemple, elle ne 
dépasse rarement le format 80 x 80 cm. Le 
manque de recul et même le manque 
d’inspiration lui causent bien du souci. « Je ne 
me sens pas libre dans un petit espace et j'ai 

tendance à peindre de petits formats.  » En 
effet, plus c’est spacieux, plus la liberté se 
transpose dans ses oeuvres. « Plus c’est grand, 
plus la liberté des gestes est là. Pour moi, c’est 
comme si mon cerveau me disait :  vas-y, tu as 
de la place, laisse-toi aller sur tes 50% 
d'improvisation. » 

Bien que la lumière artificielle soit sa principale 
source lumineuse, cela n’influence pas outre 
mesure son travail. «  Pour moi la lumière 
artificielle est très bien, je la change de place 
en permanence, pour voir les effets produits, 
en particulier sur les abstraits. Par contre, une 
fois l’oeuvre terminée, j’aime voir ce qu’elle 
donne au jour ensoleillé.  » C’est surtout 
l’espace disponible qui est l’élément le plus 
déterminant pour qu’elle se sente bien dans un 
lieu de création.  

Son atelier est « un refuge silencieux avec une 
pointe de mystère, qui se transforme en 
convivialité les rares jours d’ouverture.  » C’est 
ainsi qu’elle le décrit. B.DUMONT RENARD 
consacre à la pratique de son art environ 40 
heures par mois. « En vieillissant, je prends de 
plus en plus de temps. J’aime réfléchir 
l’oeuvre ». La recherche, la réflexion, le dessin, 
font partie intégrante de son processus créatif. 

B . DUMONT RENARD



Pour ses chats stylisés, c’est le dessin à l’encre 
qui constitue la partie la plus importante de 
son temps de travail. «  Les choses se font 
naturellement, comme elles viennent, à la fin je 
garde ou je jette.  » Pour la peinture abstraite, 
les couleurs et certaines formes sont 
longuement réfléchies. «  50% du travail est 
déjà réalisé dans ma tête.  » L’artiste affirme 
néanmoins qu’elle pourrait, si cela était 
vraiment nécessaire, créer ailleurs que dans 
son atelier, notamment ses dessins qui 
pourraient être faits sur un coin de table. Pour 
la peinture, par contre, tout son espace est 
nécessaire. Elle avoue cependant avoir de la 
difficulté à travailler avec un(e) autre artiste. 
Son refuge est son antre, son sanctuaire; il ne 
se partage pas. Son travail en souffrirait, tout 
autant que sa concentration. « Je ne suis pas 

du tout tranquille, quand je sais que quelqu’un 
me regarde. Je suis totalement solitaire.  J’ai 
tellement l’habitude de travailler seule. Et j’aime 
être seule ! » 

B. DUMONT RENARD n’ouvre son atelier 
qu’une ou deux fois par année avec un horaire 
d’ouverture. Le reste du temps, elle est en 
mode recherche, production… et exposition 
car, celle qui dessine et peint depuis la fin des 
années 90/début 2000 expose ses oeuvres 
dans une multitude d’endroits: des salons 
internationaux, des expositions personnelles 
ou collectives, en ligne et en galeries. C’est 
selon les opportunités qui se présentent à elle. 
Elle développe sa clientèle en présentiel et à 
distance.  



L’artiste a conscience que la plupart des 
acheteurs souhaitent voir l’atelier, accéder au 
sanctuaire de l’artiste, entrer dans le saint des 
saints. « Ils disent qu’on ressent mieux l’artiste. » 
Il existe vraisemblablement un lien profond 
entre le collectionneur, l’artiste et son atelier. 
«  Pour moi, c’est un lieu plutôt secret et la 
naissance des oeuvres aussi.  » Cette trinité 
col lectionneur-art iste-atel ier permet à 
l’acheteur de voir, dans son ensemble, le 
monde intérieur de l’artiste et de voir l’oeuvre 
différemment, voire l’aimer plus, une fois 
qu’elle est accrochée au mur. 
  
SUR INTERNET 
www.artzoom.org/bdumontrenard 









BIEN AU-DELÀ DE LA FORME 

«  L'art est une activité qui permet à 
l 'homme d'agir sciemment sur ses 
semblables au moyen de certains signes 
extérieurs afin de faire naître en eux, ou 
de faire revivre, les sentiments qu'il a 
éprouvés.  » -  Léon Tolstoï (Lev 
Nikolaïevitch Tolstoï) 

L’artiste français Erik Bonnet a un atelier qui se 
compose de 2 pièces de 12m2 et d’une de 
12m2 pour le stockage. La disposition des 
différentes aires de travail l’empêchent de 
travailler certaines pièces simultanément. 
« Mon atelier n’est pas mal question taille, mais 
l’idéal serait un local plus en longueur de type 
atelier de petit garage automobile avec une 
baie vitrée.  » Un tel agrandissement serait 
toujours possible, mais ce serait un véritable 
investissement. Néanmoins, il y pense, car son 
e n v i r o n n e m e n t d e t r a v a i l i n fl u e n c e 
directement son travail artistique. L’actuel 
atelier dans sa disposition particulière 
complique tout. «  Pour moi, ça me force à 
travailler autrement et moins vite, la place étant 

limitée (…). Je fais très peu de grands formats 
au-delà de 100 x 100 cm car ça devient très 
compliqué au-delà (de cette dimension). » 

L’atelier est alimenté en lumière artificielle et 
naturelle qu’il utilise différemment selon ses 
besoins du moment. « La lumière naturelle est 
la plus intéressante au final, surtout quand on 
entre dans les phases de finition du tableau. »  

Bien que l’artiste soit extrêmement sociable, il 
aime sa tranquillité quand il travaille. « Dans 
mon atelier, il y a toujours de la musique en 
fond: du jazz, de la musique classique, des 
choses très douces qui me laissent me 
concentrer. » Sa période la plus productive se 
situe en hiver. « Comme chez moi, dans l’est de 
la France, il fait moche dehors, je suis bien 
mieux dedans et moins tenté de sortir voir le 
monde. » L’artiste lorrain avoue travailler avec 
des vêtements amples, de type survêtement 
de sport et des baskets, ce qui lui permet de 
travailler librement, sans être entravé dans ses 
mouvements «   et (avec des vêtements) qui ne 
craignent plus les chocs et taches ! » 

Erik Bonnet affirme qu’il serait compliqué pour 
lui de travailler ailleurs que dans son atelier. 

ERIK BONNET



 « J’ai besoin de tout mon matériel à portée de 
main et, ailleurs, il me manquerait fatalement 
quelque chose à un moment donné. »  

A l’instar de nombreux autres artistes, il ne 
pourrait pas non plus partager son aire de 
travail avec un(e) autre artiste. « Ce serait fort 
compliqué, surtout si je veux mener un projet 
de bout en bout. En plus, vu ma lenteur à 
dessiner correctement… (…) ce ne serait pas 
confortable pour l’autre.  »  Le temps est une 
donnée précieuse qui fait partie intégrante de 
sa production. Il lui faut du temps pour 
dessiner, il lui faut du temps pour chercher et 
trouver les divers éléments qui vont composer 
ses collages et, finalement, il lui faut du temps 
pour vernir et sécher ses oeuvres.  

«  Je peux travailler en public sur certaines 
parties d’un tableau. Par exemple, sur les 
couches de peinture en bombe, mais pas sur 
tout. Pour les dessins préparatoires et vernis ce 
serait impossible. » 

L’artiste, qui expose depuis plus de 20 ans, 
reçoit régulièrement chez lui des amateurs  et 
des collectionneurs d’art. Situé à Ars-sur-
Moselle, dans le département de la Moselle 
(région Grand Est), l’atelier d’Erik Bonnet est 
donc ouvert au public sur rendez-vous. 
« L’atelier est par essence une galerie d’art en 
lui-même. L’esprit de la création est partout, 
mais ce n’est pas forcément le meilleur lieu 
pour mettre en valeur les œuvres. » 



En effet, certaines de ses oeuvres sont vives, 
f o r t e s e t p u i s s a m m e n t c h a rg é e s e n 
symbolisme. Elles pourraient facilement 
interférer avec d’autres qui ont un propos 
différent. L’artiste mosellan, qualifié de mixeur 
de formes, de textures et d’objets, expose 
ailleurs que dans son atelier. On le retrouve 
régulièrement dans des salons internationaux 
d’art contemporain (SIAC) et des foires 
internationales d’art contemporain (FIAC) en 
Europe, mais aussi en Amérique dans des 
expositions internationales. A travers son 
travail, il propose une vision de la superficialité 
du genre humain et de la futilité en général, un 
travail profondément philosophique qui a 
gagné en maturité au fil du temps. C’est un 
artiste plasticien qui utilise divers objets pour 
ses collages et divers médiums qu’il combine 

ensemble pour créer des oeuvres complexes 
qui prennent de multiples directions et qui, 
toujours, surprennent, interpellent, émeuvent 
le public. 

SUR INTERNET 
www.artzoom.org/erikbonnet 
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NATHALIE LANDRY,  
SANS LIMITE, SANS COMPROMIS 

«  J’accepte la grande aventure d’être 
moi » - Simone de Beauvoir  

Nathalie Landry est une artiste qui s’inscrit dans la 
lignée de l’art engagé, qui travaille l’art abstrait 
aussi bien que l’art figuratif. Elle suit les traces de 
ses influences artistiques, qui sont Paul-Émile 
Borduas, Marcelle Ferron et les autres artistes 
peintres du Refus Global, qui étaient tous des 
rebelles. Comme Nathalie Landry, ils entrevoyaient 
l’homme libéré de ses chaînes inutiles, ils 
entrevoyaient, dans la joie, leur sauvage besoin de 
libération. C’est dans cette même veine que se site 
la quête de liberté de Nathalie Landry.  

Il n’y a pas si longtemps, l’artiste cherchait 
activement un espace plus grand et plus 
confortable pour accomplir son travail. Son atelier 
était très petit. Il consistait en une table de travail 
de 30 x 60 pouces (75 x 150 cm) avec un 
rangement sous la table et quelques armoires. 
Faute de pouvoir faire mieux, elle s’accommodait 
de cet espace exigu et devait déborder dans 
d’autres pièces pour le séchage. «  Il est primordial 
que j’aie plus d’espace pour travailler. », disait-elle 
au moment où l’entrevue a été réalisée. En mai 
2023, elle déménage. Elle quitte un appartement 
pour emménager dans une maison car il lui 
manquait définitivement de l’espace pour se sentir 
à l’aise dans sa pratique artistique. «  Avec plus 

d’espace, je pourrai créer plus grand et 
différemment. Je pourrai explorer plus amplement 
la création en aérosol, etc. Surtout, moi qui aime 
être pieds nus dans la pelouse, je serai 
« groundée » différemment. Il y aura plus d’espace 
pour créer des vidéos de mon travail, prendre de 
meilleures photos de mes créations. »   

L’artiste travaille à la lumière artificielle et naturelle, 
mais étant donné le manque d’espace, c’était 
surtout à la lumière artificielle qu’elle travaillait dans 
son appartement. «  Il arrivait parfois que je sorte 
une grande table sur mon balcon et que je peignais 
dehors. Parfois, juste mon petit chevalet et je 
peignais à l’huile  ». Quand elle participe à une 
performance (un art battle, par exemple) devant 
public ou qu’elle travaille lors d’un symposium, la 
lumière est naturelle. « La lumière naturelle est, bien 
sûr, plus magique, mais la lumière artificielle amène 
d’autres défis.  » En effet, dans la pratique de 
Nathalie Landry, la lumière artificielle est essentielle 
puisqu’il lui arrive souvent de travailler avec une 
«  black light  », une lumière noire, qui altère 
certaines couleurs et, puisque l’artiste utilise de la 
peinture fluorescente, et même phosphorescente, 
cette black light a des propriétés idéales pour 
mettre en valeur ce type précis de peinture qui ne 
se rencontre pas tous les jours chez les artistes 
contemporains. «  Il est certain que la lumière joue 
un rôle sur la façon de créer. Il joue sûrement sur les 
couleurs choisies. On n’a qu’à penser quand on 
peint, une journée ensoleillée ou par une journée 
nuageuse. Cela joue sur notre état d’esprit et, donc, 
cela joue sur la création qui en ressortira. » L’espace 
et la luminosité sont deux éléments qui peuvent 

NATHALIE LANDRY



influencer les oeuvres de Nathalie Landry. « J’ai de 
grands projets qui nécessitent plus d’espace. J’ai 
une belle toile de 48 x 48 pouces, achetée par 
erreur, qui m’attend impatiemment. Je n’avais 
malheureusement pas la place pour la travailler. 
J’adore les grandes toiles. Je pourrai m’amuser avec 
l’aérosol, plus d’époxy, de dripping… L’exploration 
sera désormais sans limite. »  Il convient, en effet, 
d’avoir un endroit bien aéré pour utiliser de la 
peinture en bombe, en aérosol. 

L’atelier de Nathalie Landry est un refuge 
d’introspection. Elle y travaille en silence. «  J’aime 
beaucoup le calme quand je peins. Je suis une 
personne très anxieuse et le silence m’apaise. » Elle 
consacre à son art plus de 60 heures par semaine. 
C’est une pratique de tous les instants. L’artiste 
peintre est active toute l’année, mais quand le 
blues de l’automne arrive, elle se sent plus 
productive. L’art comble un vif besoin d’évasion. 

« Parfois, mon rituel commence au coucher » quand 
les idées se mettent à tourner à vive allure dans sa 
tête. «  J’essaie de me détendre et je me mets à 
penser à de belles choses, puis les images et les 
idées apparaissent.  Parfois, cela mène à une toile 
qui devient au final une série. Parfois, tout n’est 
qu’instinct.  » Quand elle vivait en appartement, 
l’artiste était toujours contrainte de tout ranger par 
manque d’espace. Elle devait ranger sa toile 
terminée pour en commencer une autre, 
maintenant elle pourra changer certaines de ses 
habitudes. 

Bien que Nathalie Landry possède deux beaux 
saros et un tablier, elle porte le plus souvent une 
vieille robe de soleil très colorée pour peindre 
pieds nus. «  Je me sens libre et en légèreté.  » 
L’artiste admet qu’elle pourrait  travailler ailleurs 
que dans son atelier, si cela était nécessaire, mais 
pas à long terme car la solitude et le calme font 



partie intégrante de sa pratique. Avoir accès à ses 
propres outils de travail est aussi une condition 
pour se sentir confortable et en confiance. Quant à 
créer à plusieurs dans un atelier, la réponse est 
évidente quand on connaît un peu sa démarche 
artistique: « Je préfère tout de même créer en 
solitaire.  » Pour l’expérience, les échanges entre 
artistes, apprendre des techniques des autres 
professionnels, ce serait une expérience 
constructive sans nul doute, mais à court terme 
seulement.  

Celle qui n’a pas encore ouvert son atelier au 
public, mais qui y songe néanmoins sérieusement, 
participe à plusieurs expositions pendant l’année 
où son travail est visible et où il peut être acheté. 
«  Je me suis lancée en 2019, mais je suis 
professionnelle depuis 2022  ». Son entreprise 
Landabstraction est née, quant à elle, en 2020. 
L’artiste, une travailleuse autonome déterminée à 

percer dans le milieu, vend son travail en ligne tout 
autant qu’en galerie et lors d’évènements 
artistiques. La vente en ligne ou la vente 
directement avec l’artiste a de bons côtés, mais 
«  les galeries donnent souvent un bon coup de 
pouce pour la visibilité, surtout en début de 
carrière.  » L’un n’exclut pas l’autre et peut même 
être complémentaires.  

L’artiste habite maintenant à Granby. On peut la 
rencontrer sur rendez-vous seulement. 

  
SUR INTERNET 
www.artzoom.org/nathalielandry



 



GUYLAINE MALO,  
TÉMOIN DE SON TEMPS 

L’artiste Guylaine Malo a changé son atelier ces 
dernières années. D’un appartement à Laval (Québec), 
elle est passée à une maison à Pembroke (Ontario). Son 
atelier, de taille moyenne, comprend une chambre de 
rangement de 16 pi2 (4,88 m2) et d’une aire de travail 
de 13 x 17 pi  (3,9 x 5,18 m). L’espace est suffisant pour 
ses besoins actuels, bien que l’artiste rêve toujours 
d’avoir plus grand. «  Agrandir est toujours intéressant. 
Des fois, il faut se restreindre parce que, plus grand, 
toujours plus grand, ce n’est jamais assez grand !  » 
L’artiste, par contre, ne fait aucune concession pour la 
lumière. Elle a besoin de beaucoup de lumière et d’un 
espace assez grand pour prendre du recul pour voir 
l’effet réalisé. Elle a également besoin de ses plantes 
«  ce magnifique vert qui est tellement inspirant et 
relaxant. » Elle travaille donc avec la lumière artificielle et 
naturelle. Sa préférence va à la lumière naturelle qui est 
nettement insuffisant, pour elle, en période automnale 
et hivernale. Elle admet volontiers que «  certaines 
nuances de couleurs ne se voient bien qu'avec une 
lumière du type soleil d'été. » Les lumières LED ont une 
propriété éclairante qui se rapproche de la couleur 
naturelle.  L’espace de son aire de travail n’influence pas 
directement le choix de ses formats de toile. «  C’est 
plutôt le rangement qui va me limiter dans mes 
formats. »  

Puisque l’artiste a toujours fait du dessin, de l’aquarelle 
et de la peinture réaliste, son besoin d’espace n’est pas 
aussi grand que les artistes qui doivent s’installer avec 
beaucoup de matériel. « Comme je ne fais pas d'abstrait, 
j'ai juste besoin de mes pinceaux et de mes couleurs, 
mes cahiers de dessin et mes crayons. » Son atelier n’est 
pas forcément un refuge secret. Ceci dit, le silence, étant 
de plus en plus important, elle aime bien pouvoir 
s’entendre penser. Depuis qu’elle vit en Ontario, sa vie 
sociale a changé et, forcément, sa vie professionnelle 
aussi. Après avoir répondu à l’appel du gouvernement 
québécois pour aller travailler comme préposée aux 
bénéficiaires dans un CHSLD, au pire de la première 
vague pandémique (avec un rythme de travail on ne 
peut plus épuisant), suivi d’un déménagement en 
O n t a r i o , s u i v i d ’ u n b re f re t o u r a u x é t u d e s 
professionnelles, suivi d’une longue période 
d’incapacité à étudier et à travailler, l’artiste a vu sa vie 
perturbée. Sa pratique artistique s’en est trouvée 
fortement bouleversée. Ces dernières années, elle a dû 
prendre le temps de retomber sur ses pattes et de 
retrouver un peu de normalité dans sa vie avec un travail 
à temps plein qui s’est avéré passionnant pour elle. Les 
heures consacrées au dessin, à l’aquarelle ou à la 
peinture ont beaucoup diminué, forcément. Elle a dû 
attendre que la tempête se calme pour s’y remettre. 
Maintenant, elle entrevoit la lumière au bout du tunnel. 
«  Avec le retour de la lumière, j'espère utiliser mes 
soirées. »  Habituellement, sa période la plus productive 
se trouve au printemps, lorsque tout renaît. L’arrivée de 
la verdure a un effet thérapeutique sur l’artiste qui 

GUYLAINE MALO



 

s’entoure de plantes, d’arbustes et d’arbres fruitiers dans 
sa maison qu’elle partage avec ses félins. 
« L'inspiration et les idées mijotent pendant un temps. » 
Guylaine Malo a toujours représenter des scènes de son 
quotidien. Dans son processus de travail, elle aime 
poser des réflexions sur son propre vécu. «  C'est 
toujours une synthèse de mon expérience de vie, avec 
ou sans message (le message est toujours pour moi). Et, 
lorsque le tout est mûr, je m'installe (pour peindre). Pour 
certains, cela peut avoir l'air soudain, mais l'inspiration 
soudaine est rare. Les couleurs, par contre, ne sont pas 
toujours ce que je choisis et ne correspondent pas 
toujours à l'image que j'avais en tête.  » Dans son 
processus de création, la réflexion a donc une place 

importante. L’artiste puise sa source d’inspiration au 
coeur des émotions vécues au quotidien, comme la 
série de peintures qu’elle a faite à partir de son 
expérience en CHSLD ou la série des « Marilyn  », une 
chatte qu’elle a profondément aimée jusqu’à son dernier 
souffle. 

Travailler à plusieurs dans un atelier lui serait difficile. 
«  La distraction est facile et le fil conducteur est 
facilement brisé.  » L’artiste, qui avoue être plutôt 
pantouflarde, préfère de loin la solitude et le silence, 
dans le confort de son chez-elle, que travailler à 
plusieurs dans un atelier ou devant le public. « J'ai une 
philosophie qui est simple: le social est pour s'amuser et 



 

relaxer, non pour travailler !  » L’artiste québécoise, 
devenue franco-ontarienne d’adoption, est peintre 
professionnelle depuis 1990. Elle n’a jamais ouvert son 
atelier au public et n’a pas non plus l’intention de l’ouvrir 
dans un avenir rapproché. Elle a exposé un peu partout, 
notamment en France, en Belgique et au Canada. Ses 
oeuvres sont généralement vendues en ligne sur 
diverses plateformes de vente. Guylaine Malo n’a jamais 
cherché à créer des «  produits  » destinés à la vente 
commerciale. Elle est toujours restée fidèle à elle-même 
et à ses convictions profondes; l’art naît d’abord d’un 
besoin à satisfaire. «  Les galeries d'art ont beaucoup 
changé. Leur fonctionnement est différent (de celui de 
l’artiste). Les galeristes, pour la plupart, ont toujours 

recherché un produit commercialisable. C'est ennuyeux 
pour un artiste de travailler sur commande, pour 
répondre au besoin des autres, en oubliant son besoin 
intrinsèque de créer, de témoigner par son travail son 
expérience de vie, de faire le compte-rendu en images 
de son passage sur terre. » L’artiste, entière, authentique 
d a n s s a p r a t i q u e , p e i n t c e q u i l a t o u c h e 
personnellement. On peut dire qu’elle est vraiment un 
témoin de son temps. 
  

SUR INTERNET 
www.artzoom.org/guylainemalo 









SUR LES TRACES DE LA CRÉATION 
INTERDISCIPLINAIRE 

«  On ne laisse pas sa trace en marchant 
dans celle des autres. »  - anonyme 

En tant qu’artiste interdisciplinaire, Hermine se 
trouve à l’étroit dans son actuel atelier de 285 pieds 
carré (environ 87m2). « À mes yeux, mon atelier est 
petit. J’ai besoin de trois ou quatre ateliers en un. 
Les trois principales disciplines auxquelles j'adhère 
ont des besoins particuliers. La poussière du 
sablage en sculpture se dépose partout; impossible 
de faire un vernis dans le même espace. Il faut 
prévoir et être patiente. Je n’ai pas d’eau ni de 
lavabo… L’accès n’y est pas facile ni accueillant. Je 
dois passer au travers de notre entreposage 
domestique au deuxième étage de notre garage. » 
L’artiste gère son espace de travail, pratiquement 
au quotidien, en mettant de l’avant de petits 
projets. « Je souhaite avoir un espace adjacent pour 
y laisser s’envoler les particules de poussière qu’on 
retrouve pour la coupe des métaux, bois, toupie, 
sablage ainsi que pour le polissage de la pierre qui 
nécessite aussi de l’eau.  » Elle cherche des 
solutions à court terme, mais une situation 
permanente devra impérativement être trouvée 
d’ici quelques années. «  Aussitôt que je verrai 
l’opportunité de me réorganiser, je le ferai.  » En 

2022, après plus de 3 ans d’occupation, l’artiste a 
pris la décision de quitté son local en location au 
Centre de Production en Art Actuel Les Ateliers 
situé à la Maison-Mère de sa municipalité. La réalité 
de l’augmentation des coûts de location a été 
l’élément déclencheur. Il était le double de 
superficie avec toutes les commodités. On peut 
d i re , dans son cas part icu l ier, que son 
environnement de travail influence grandement 
son travail artistique. «  Je privilégie la facilité, la 
rapidité et les petits formats. Je dois occuper 
l’espace de notre garage pour entreprendre les 
grands formats ou le sous-sol de la maison. Dans un 
cas comme dans l’autre ce n’est pas l’idéal et cela 
doit être temporaire. J’essaie de faire les projets 
poussiéreux à l’extérieur en période estivale. » 

L’artiste travaille avec plusieurs types de lumière. En 
sculpture, elle préfère de loin la lumière naturelle. 
« Celle qui accentue les creux et les bosses, elle est 
parfaite dans les courbes de mes sculptures et la 
compréhension de la troisième dimension selon le 
changement de la lumière tout au long de la 
journée. Une lumière artificielle est tout de même 
nécessaire pour parfaire le sablage de la surface. » 
Quant à la photographie, c’est plus compliqué : 
«  L’impression de la photographie demande un 
éclairage fiable et plus constant. Je calibre la 
lumière et la couleur que je vois à l’écran de 
l’ordinateur avec celle qui sortira une fois imprimée. 
Mon calibreur s’ajuste en fonction de la luminosité 
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de la pièce. Je préfère sortir mes impressions moi-
même pour éviter les insatisfactions et surprises.  » 
Quant à la peinture et le dessin, Hermine privilégie 
la lumière artificielle qui convient parfaitement à 
ses besoins. Cependant, elle constate un 
changement de tonalité, de luminosité sur la 
couleur qu’elle utilise avec la lumière changeante 
en dehors de l'atelier. « Parfois c’est pour le mieux 
e t le tab leau regorge d ’e f fe t lumineux , 
malheureusement l’inverse est aussi véridique. Il 
m’est arrivé de ne plus percevoir toutes les nuances 
que j’avais faites dans les ombres de quelques 
tableaux fixés au mur d’une exposition. C’est 
décevant de se rendre compte de cette absence de 
subtilité une fois l’oeuvre exposée, pourtant 
conçues sous un éclairage qui les valorisait en 
atelier. » La lumière trop crue (ou carrément 
absente) d’un lieu d’exposition moins bien équipé 
a une incidence sur la mise en valeur de son travail 
car Hermine travaille dans la subtilité, autant dans 
les textures que dans les couleurs. 
  
Le manque d'espace en atelier a aussi une 
incidence directe sur le choix de ses formats. 
L’artiste réduit ses dimensions et se sent limitée 
dans ses mouvements. «  J’aime bouger autour de 
mon travail quand je crée. Demeurer assise me 
cause des douleurs et de l’inconfort.  » Elle avoue 
avoir déjà eu des spasmes respiratoires parce 
qu’elle retenait son souffle en faisant des miniatures 
à la loupe… L’artiste a changé sa façon de travailler 

par manque d’espace. « Je recycle mes toiles en les 
fractionnant ; je les déchire et je reconstruis à partir 
des morceaux... À présent, je réinvente mes 
tableaux et mes photos. Je favorise ce qui est à ma 
portée. Cela ne m’empêche pas de rêver de faire 
agrandir mon travail, une petite sculpture pourrait 
devenir monumentale ! » 

Son atelier est intime, secret et discret. Hermine 
aime s’y retrouver sans que personne ne s’en 
aperçoive. « C’est mon refuge, là où je retourne à la 
rencontre de mon histoire ou de celle qui 
m’entoure. Je choisis la musique selon ma vibration 
du moment. Mon intuition doit être en harmonie 
avec les sons qui occupent la pièce. Je n’aime pas 
être dérangée par la venue des repas, la visite 
imprévue, le téléphone... J’aime ressentir, cibler, 
capter l’essentiel, pour me déposer et avancer vers 
mon intention de créer. » En comptant les heures 
qui touchent de près ou de loin à sa production, 
l’artiste travaille environ 20-30 heures par semaine. 
L’automne est une période plus propice à la 
production. «  Je me sens affectée par le 
ralentissement de la nature, ça m'apaise.  » Les 
saisons sont utilisées selon leurs avantages et leurs 
inconvénients. «  J’adore l’atmosphère de la pluie 
automnale qui tombe sans fin ainsi que le confort 
intérieur des journées glaciales. Elles me 
permettent de me déposer dans mes projets. De 
décembre à mars, la période y est tout aussi bonne, 
cependant l’atelier est moins accessible. Quand 



l’été s’agite, c’est le temps de m’extérioriser, 
travailler à l’extérieur et prendre des séries de 
photographies inspirantes qui serviront dans ma 
production plus tard dans l’année. » Hermine aime 
partir tôt le matin, en catimini, avant que les 
responsabilités quotidiennes ne la sollicitent. 
«  Souvent je me lève la nuit, pour plonger sans 
interruption dans un projet qui me fascine. Pour 
avoir du temps en continu ! » 

Pour ce qui est de travailler devant public, Hermine 
le fait par nécessité, quand cela l’exige, mais 
l’inconfort n’aide pas à la productivité. « En public, 
je vis un stress qui est devenu avec le temps plus 
difficile à supporter. Je m’installe à l’écart un peu en 
retrait.» Il faut comprendre que, pour l’artiste, l’acte 
de création est solitaire et intérieur. Par le passé, 
elle a déjà ouvert son atelier au public quand elle 
avait son atelier au Centre de Production en Art 
Actuel Les Ateliers, situé à la Maison-Mère de Baie-
Saint-Paul. «  Les portes ouvertes en atelier me 
mettent sous tension. C'est une partie de moi que 
j'ai essayé de maîtriser avec le temps, sans trop de 
succès. Je fais un peu n'importe quoi en présence 
d’un regard ! La relation avec la clientèle demeure 
un défi de chaque instant.  » L’artiste n’ouvre plus 
son atelier officiellement au public, mais a plutôt 
choisi d’accueillir certaines personnes à l’occasion. 
Il y a toujours des œuvres dans son atelier en 
prévision de ces rencontres plus intimistes. 

Celle qui a débuté en tant que professionnelle en 
2001 expose notamment lors d’expositions 
régionales, provinciales et internationales. On 
retrouve aussi son travail dans plusieurs galeries 
d’art.   

«  En ce moment, je souhaite seulement refaire 
autrement mes créations, les actualiser. Je ferai face 
à mes angoisses plus tard... » 

SUR INTERNET 
www.artzoom.org/hermine 







CÉLINE ROGER

MAÎTRE DE LA COULEUR 

« La beauté du cœur transpire au-delà des 
apparences »  

Depuis que Céline Roger vit à Sherbrooke, son 
espace de travail s’est modifié au fil du temps et, 
encore plus, depuis mars 2020 car son travail a pris 
un autre axe. De l’enseignement de groupe en 
présentiel, elle est passée à l’enseignement en 
ligne. Une nouvelle direction qu’elle n’avait pas vu 
venir. C’est l’arrivée inopinée de la pandémie qui a 
changé la donne. Elle devait s’adapter rapidement 
à cette situation sans précédent et c’est ce qu’elle a 
fait avec brio. 

Son atelier est de taille moyenne et l’espace est 
suffisamment spacieux pour ses besoins actuels. 
« Mon atelier est divisé en deux parties par un demi 
mur et un rideau en plein centre. D’un côté, il y a 
mon lieu de création et ce que j’appelle mon studio 
d’enregistrement. De l’autre, il y a des bureaux, une 
filière, une étagère pour mes toiles et un meuble de 
rangement. J’ai donc deux belles superficies de 15 
x 20 pieds et de 12 x 18 pieds. » (Ce qui fait environ 
4,50 x 6 mètres et 3,60 x 5,40 mètres). L’artiste 
pense néanmoins réaménager pour gagner de 
l’espace et s’offrir un meilleur rangement pour ses 
toiles vierges et pour celles qui doivent partir en 

galerie. Depuis mars 2020, la carrière de Céline 
Roger a pris un chemin inattendu. «  Ma carrière 
d’enseignante en art s ’est complètement 
métamorphosée  ». Cela lui a permis, pour ainsi 
dire, de se ré-approprier pleinement son atelier. 
«  Avant, j’avais plein de chevalets et de tables 
partout pour mes élèves, mon matériel était 
constamment rangé (…), maintenant mon atelier 
me ressemble de plus en plus. C’est aussi mon 
studio d’enregistrement pour mes vidéos, ma 
formation et mes podcasts ».  

Puisque son atelier est au sous-sol, la majorité du 
temps, elle travaille à la lumière artificielle. Depuis 
un accident au genou et deux opérations, elle ne 
peut plus se déplacer aussi aisément qu’avant. Sa 
pratique en a beaucoup souffert puisqu’elle était 
peintre de plein-air, travaillant sur le motif, à la 
lumière naturelle. Celle qui adorait peindre debout 
a dû changer ses habitudes. Bien qu’elle ne peint 
plus sur le motif autant qu’avant, la lumière 
naturel le reste néanmoins son choix de 
prédilection. «  La lumière naturelle me stimule et 
m’inspire ! (…) Je me permets toutefois de faire du 
croquis en voiture, ce qui m’aide à être plus créative 
et moins près de la réalité. Avec la pandémie, j’ai 
développé beaucoup plus les textures et les 
techniques mixtes, mais je conserve mon médium 
favori qui est la peinture à l’huile  ». Lorsque son 
sujet est à la lumière naturelle, l’artiste crée des 
oeuvres beaucoup plus douces et lumineuses. « Je 
remarque que j’ai tendance à utiliser des fonds plus 
foncés et que j’exagère beaucoup plus les ombres » 



quand elle travaille à la lumière artificielle. Il n’y a 
donc pas seulement l’environnement de travail qui 
a une incidence sur son travail, mais aussi la qualité 
de la lumière, l’espace disponible et sa condition 
physique. « Je suis directement influencée par mon 
rythme de création, lorsque je commence à 
manquer d'espace dans mon atelier. Dans ces 
moments-là, je peins moins et je fais plus de carnets 
de croquis, ou carnets créatifs, ou de petits 
formats ». Cet atelier qui était avant la pandémie un 
lieu de partage et de rencontres incessantes est 
devenu, au fil du temps, un refuge, un cocon plus 
calme. «  Je peins toujours avec de la musique, 
seule, ou par le biais de la technologie. Je peins en 
ligne avec ma communauté (sur mon site web) ou 
lors de formations en compagnie de mes élèves ou 
avec d’autres artistes peintres professionnels lors de 
webinaires, etc. » Ce rythme de travail lui permet de 
mettre sur papier ou sur toile ses idées. Le rythme, 
plus lent qu’avant, lui permet aussi de peindre à 

tout moment, dès que l’envie se présente. L’artiste 
descend dans son atelier tous les jours. Elle peint 
en moyenne de 2 à 6 heures quotidiennement. 
Selon les saisons, le temps passé à sa pratique peut 
varier, notamment au printemps où il y a un regain 
d’énergie. Le fait d’enseigner a également un 
impact sur sa productivité. « Je constate que, sous 
peu, je pourrai consacrer plus de temps à mon art 
puisque mes horaires sont plus structurés et mon 
site en ligne de plus en plus complet. » L’artiste a un 
petit cérémonial qui l’accompagne dans sa 
pratique: Elle descend dans son atelier, met de la 
musique et cherche un sujet. Selon son état d’âme, 
elle choisit son médium. Son tablier fait partie de 
l’équation et s’ajoute au cérémonial de mise en 
place de l’état de créatrice. «  Il me permet de me 
laisser aller et de ne pas me retenir  »; un lâcher-
prise nécessaire pour laisser libre cours à sa 
créativité. « Ce tablier, c’est comme une deuxième 
peau. Même en plein-air, je ressens le besoin de le 



porter avec mes espadrilles qui me donnent une 
impression d’avoir plus d’énergie ». Le vêtement et 
les accessoires ont donc leur importance 
symbolique. « Je me sens solide, groundée ! »  
Céline Roger, qui est très à l’aise devant le public, 
trouve à cette expérience énergie et euphorie. Elle 
avoue néanmoins se sentir bien chez elle, dans le 
confort de son atelier où tout est à portée de main. 
« Depuis 3 ans, c’est la première fois de ma vie que 
je me sens autant chez moi. Pour l’instant, j’aime 
bien mon petit nid, qui est bien douillet, et adapté à 
ma réalité physique et technologique ». Bien qu’elle 
adore discuter quand elle est avec d’autres artistes, 
elle apprécie encore plus d’être seule avec ses 
élèves en ligne. Avant la pandémie, son atelier était 
ouvert au public. Maintenant, il est accessible sur 
rendez-vous seulement. Là où son atelier pouvait 
contenir bon nombre d’élèves à la fois, maintenant 
l’artiste ne reçoit qu’une ou deux personnes à la 
fois. L’affluence dans son atelier a donc beaucoup 

changé pour cette artiste professionnelle qui a 
débuté sa carrière par des symposiums en 2004. 
Céline Roger expose maintenant occasion-
nellement dans des expositions régionales, 
nationales et internationales. Elle songe désormais 
à être représentée par une galerie, de façon 
permanente.  «  Je crois que les galeries sont un 
endroit idéal pour un acheteur. Je peux 
comprendre le désir du collectionneur de vouloir 
visiter le lieu de création de l’artiste mais, en même 
temps, si le lieu de création devient aussi une 
galerie, l’artiste sera sûrement limité dans le temps 
et l'énergie pour la création. Je pense que c’est 
relatif à chaque artiste de voir la formule qui lui 
convient le mieux, mais comme dit l'expression 
chacun son métier... » 

SUR INTERNET 
www.artzoom.org/celineroger 









STYVENS et SANCHA

STYVENS ET SANCHA,  
UNE SYMBIOSE AU NATUREL 

L’art lave notre âme de la poussière du quotidien - 
Pablo Picasso 

Le plus haut dans l'art, ce n'est ni de faire rire, ni 
de faire pleurer, ni de nous mettre en rut ou en 
fureur, mais d'agir à la façon de la nature, c'est-à-
dire de faire rêver. - Gustave Flaubert 

Styvens est artiste peintre, professeur de dessin et de 
peinture, formateur en arts appliqués. Son travail 
s’articule autour de deux axes principaux: l’authenticité 
du paysage familier et les portraits de sages et de 
guerriers. Quant à SanCha, elle est artiste peintre, 
professeur de dessin et de peinture, art- thérapeute et 
sophrologue. Son travail est basé sur l’émotion, 
notamment dans les paysages et le portrait. 

Ils ont deux ateliers, public et privé, un moyen et un 
grand. Si le moyen fait 30m2 et est réservé aux élèves, le 
plus grand fait 50m2 et convient bien aux artistes. Ces 
deux ateliers sont situés sur le terrain familial à 
Andouillé, une commune française dans les Pays de la 
Loire. Les artistes avouent néanmoins qu’une troisième 
dépendance, plus calme, serait vraiment la bienvenue 
pour réaliser, peut-être, de plus grands formats. Leurs 
ateliers actuels ont deux ambiances totalement 
différentes. « Chacun crée dans un lieu qui lui ressemble, 
où il se sent en accord (...) Il nous faut un mélange 
d’intimité et de transition avec l’espace privé. On essaie 
de faire corps avec l’aura du lieu pour se laisser porter 
par ses intuitions et pour parvenir à un lâcher prise 
créatif. » 

Styvens peint également en extérieur où il s’imprègne 
de la nature. Son leitmotiv se trouve dans la 
retranscription d’un lieu pour en extraire son essence 
véritable. Avec le portrait, il retrouve le lien profond de 
l’humanité; il évoque par son art les rapports et les 
contradictions de l’humain avec la nature. SanCha se 
laisse porter par l’atmosphère douce et sereine du lieu 
où elle utilise ses outils de travail. Elle utilise le côté 
émotionnel pour faire retrouver la paix intérieure face à 
l’actualité qui peut facilement nous embourber l’esprit. 
Elle pratique donc l’art de la libération. 

Leurs deux ateliers sont orientés de manière à recevoir 
la lumière du nord. « Les couleurs peuvent être 
tronquées avec une lumière artificielle. Nous nous 
adaptons pour créer sur des temps en journée, plus 
particulièrement l’après-midi et en soirée. » De grandes 
ouvertures fenêtrées permettent l’entrée de cette 
lumière particulière efficace à longueur d’année. 

Le manque d’espace en atelier a une incidence directe 
sur le choix des formats que les artistes vont pratiquer et 
de la façon dont le geste va se poser. Il en va de même 
pour le stockage et pour la fixation de grands formats au 
mur. « Cela a une incidence sur les formats de toiles et 
sur l’énergie mise en scène sur la toile. SanCha aime 
particulièrement les projetés et se freine parfois pour ne 
pas maculer la pièce. » Le mouvement est moins libre 
qu’il pourrait l’être dans une grande pièce. Les deux 
lieux ont leur propre énergie expliquent Styvens et 
SanCha: « On pourrait dire, tout à la fois, entre l’atelier 
que l’on partage avec les élèves qui est sur le devant de 
la scène, visible de la rue et ouvert à une centaine 
d’élèves par semaine, qui se transforme parfois en lieu 
de création plus intime en tirant les rideaux noirs. L’atelier 
du fond, consacré essentiellement à notre propre 
création artistique, se transforme parfois en lieu 
d’exposition et en lieu festif. » Pour Styvens, les cours 



représentent plus de 15 heures par semaine, tandis que 
la création ne représente que 10 heures. Pour SanCha, 
également 15 h de cours par semaine, le travail 
artistique représente de 5 à 10 heures et d’une moyenne 
de 5 heures pour l’accompagnement en art-thérapie qui 
se fait individuellement ou en petit groupe. A certains 
moments de l ’année, la productiv i té change 
radicalement et se transforme en une éruption 
impérieuse de créativité. « Nous nous laissons 
embarquer par la folie de la création quand nous 
sommes dans l’urgence, les veilles d’expositions; le 
dernier mois est en général très productif, les créations 
prolifiques. C’est comme une envolée, une création en 
entraîne une autre, c’est très grisant. » C’est toujours dans 
une atmosphère musicale et de bougies allumées que 
les artistes se mettent en phase de création. « Nous 
pratiquons également l’ancrage afin d’être présents à 
l’instant créatif. Vient parfois la différence quand nous 
sommes chacun dans un des ateliers sur la musique et 
les odeurs. Encens et musique forte pour Styvens, plutôt 
rythmée. Bois de Palo Santo et musique joyeuse ou 
douce pour SanCha. Nous sommes accompagnés 
parfois de pierres. » La tenue est décontractée car le 
confort a sa raison d’être. 

Le travail créatif ne se déroule pas toujours forcément en 
atelier. Parfois le plein-air est appelé à le remplacer, avec 
une autre énergie. Parfois c’est une fresque dans un 
restaurant qui s’impose temporairement comme 
nouveau lieu de travail. Quoi qu’il en soit, le lieu doit leur 
correspondre pour créer en symbiose. L’environnement 
« doit nous correspondre pour créer en toute quiétude. 
Espace et luminosité sont pour nous essentiels ainsi 
qu’une bonne énergie. » Dans l’hypothèse où il serait 
question de travailler avec d’autres artistes dans un 
même lieu, le respect serait nécessaire. La bonne 
entente devrait être présente. « Nous travaillons en 
couple, soit seul sur notre toile ou en duo à quatre mains. 
Ce travail en duo est notre force, notre particularité. Cela 
nous permet d’avoir un œil extérieur, critique avec une 
sensibilité différente et, à la fois, complémentaire. Nous 
partageons nos expériences, nos doutes et nos 
jubilations artistiques. Cette symbiose se ressent 
également auprès de nos élèves avec qui nous 
partageons de jolis moments complices et créatifs. » 



 



Depuis plusieurs années, les artistes peignent devant 
public. Au fil du temps, ils ont enchaîné les 
manifestations artistiques et les performances. Ils 
ouvrent leur atelier sur rendez-vous ou lors d’expositions 
ou, encore, lors de "vides atel ier". Déclarés 
p ro f e s s i o n n e l s d e p u i s 2 0 0 9 , i l s p a r t i c i p e n t 
régulièrement à And’ART, une biennale dont ils sont en 
partie les fondateurs et à d’autres expositions 
régionales. Ils recherchent activement des partenaires 
financiers pour développer leur approche respectueuse 
de l’environnement, pour démocratiser la peinture 
artistique en atelier 100 % naturelle qui pourrait 
progressivement remplacer celle qui contient des 
métaux lourds et issue de la pétrochimie. 

Pour les artistes Styvens et SanCha, leurs ateliers ne 
remplacent pas les galeries d’art pour la vente de leurs 
oeuvres. « La mise en valeur n’est pas la même, ils sont 
complémentaires. La galerie met en valeur le travail de 
l’artiste, le représente auprès des acheteurs. L’atelier est 
un lieu de création où l’on peut rencontrer l’artiste pour 
qu’il parle de son travail. Les galeristes mettent parfois 
également l’artiste au cœur de l’exposition lors de 

démonstrations, le lien doit être fluide et honnête afin 
que se crée l’osmose. » 

Styvens et SanCha, c’est l’histoire d’un couple d’artistes 
qui ont chacun leur propre style qui s’harmonise dans 
leurs différences. Ils peignent en solo et/ou en duo. Leur 
rapport à l’art est multiple. Il invite à la réflexion et, donc, 
au questionnement. Ils procurent de l’émotion et du 
plaisir. Ils aident à mieux vivre en harmonie avec la 
nature. 

SUR INTERNET 
www.atelierchalot.fr 
contact@atelierchalot.fr 
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