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Installation

Du 19 janvier au  
25 mars 2018

Clément de Gaulejac, Les naufrageurs, illustration, 2015 © 

Clément de Gaulejac
Les naufrageurs

Production de VOX-Centre  
de l’image contemporaine 

Un phare aux allures de tour de Babel, une foreuse 
cyclope et un panier d’épicerie clandestin sont 
quelques-unes des figures mises en scène par 
Clément de Gaulejac dans une installation visuelle 
et sonore créée tout spécialement pour les jeunes 
de 8 à 12 ans. Dans un univers à la fois ludique 
et énigmatique, l’artiste nous invite à réfléchir 
aux mythes qui structurent notre compréhension 
du monde et à user de notre capacité à se les 
approprier et, pourquoi pas, à les réinventer. 
Comment  ?  Au  moyen d’un  savant  dosage 
d’humour, d’inventions métaphoriques et de jeux 
linguistiques - les outils privilégiés par Clément 
de Gaulejac pour affronter les défis du monde 
moderne.



Photographie

Du 19 janvier au  
18 mars 2018

Photo : Samian © 

Samian
Enfant de la terre

Mon pays n’a pas de frontière, il n’a pas de couleur,  
Je suis un enfant de la terre.

Le rappeur d’origine algonquine et citoyen engagé 
Samian revêt ici le chapeau de photographe pour 
présenter une sélection de plus d’une trentaine de 
clichés réalisés en noir et blanc. Dans ce projet, 
Samian avait le désir d’explorer la planète, d’aller 
chercher des portraits de gens, d’êtres humains 
et de rappeler que nos différences sont notre 
force. Issues de différents voyages au Nicaragua, 
Costa Rica, Nouvelle-Calédonie, Maroc, Égypte 
et aussi le Canada, ces photographies se veulent 
porteuses d’un message de paix.



Sculpture

Du 29 mars au 
3 juin 2018

Singe noyé sous les ressources, sculpture bois et acrylique, 162 cm X 91 cm X 91 cm, 2016 ©  

Mathieu Gotti
Se prémunir contre 

l’irrationnel 
Mathieu Gotti combine à la fois le savoir-faire 
traditionnel relié à la sculpture par taille directe 
en bois et l’aspect instinctif du patenteux. 
Ses sculptures, par la trame narrative qu’elles 
proposent, parodient le réel. Dans ce nouveau 
corpus, les animaux sont perturbés et ils ont 
recours à des objets manufacturés pour compenser 
la perte de leur environnement causée par 
l’activité industrielle. Sur le ton de l’humour, les 
sculptures de Gotti invitent le spectateur à la 
réflexion quant aux conséquences à long terme de 
nos présents modes de vie.



Peinture

Du 29 mars au 
29 avril 2018

Moose, acrylique, 36 x 48 po, 2016 © — Photo : Christian Leduc 

Frank Polson
Les 7 grands-pères 

Les Sept Grands-Pères proviennent de la tradition 
orale Anishnabe selon laquelle sept enseignements 
sacrés furent offerts aux gens du peuple afin qu’ils 
apprennent à vivre en harmonie les uns avec les 
autres et avec le reste de la création. L’artiste 
traditionnel algonquin fait ainsi la promotion de sa 
culture ancestrale et met en lumière des valeurs 
universelles qui trouvent écho dans une société qui 
cherche son humanité.



Peinture

Du 29 mars au 
29 avril 2018

Vers le sous sol, acrylique sur toile, 77 cm x 102 cm © 

Carol Kruger 
La lumière chez-nous 

C’est en peinture que nous découvrons dans 
cette exposition l’artiste témiscamienne Carol 
Kruger plus connue jusqu’à présent, pour son 
travail en sculpture. L’artiste nous fait entrer dans 
son environnement au quotidien et son espace 
intime. Elle y réorganise la scène et y accentue 
des qualités esthétiques qui nous ramènent à la 
beauté du quotidien. Des moments figés empreints 
de légèreté comme la lumière qui frappe les draps 
du lit le matin ou les ombrages qui dénotent une 
présence dans une pièce laissant planer un certain 
mystère.



Peinture en direct

Du 4 mai au 
3 juin 2018

Les fiancés au port II (détail), acrylique sur toile, 2017 © — Photo : Guy L’Heureux 

Jaber Lutfi
Parade nuptiale 

Jaber Lutfi peint des tableaux figuratifs évoquant 
un théâtre archaïque où des  personnages 
costumés jouent pour nous des extraits de récits 
indéterminés. Ses tableaux ont l’apparence d’une 
accumulation cohérente de fragments pourtant 
disparates. Ils témoignent de comment naissent les 
images avant d’être communiquées. Ils pointent 
du doigt comment la culture agit en filtre entre 
l’art et la réalité pour construire le monde à coup 
de fictions. Parade nuptiale est une tournée de 
peinture devant public pour tenter de démystifier 
la création artistique en dévoilant une œuvre 
singulière tout au long de son élaboration et en 
permettant un dialogue direct entre peintre et 
amateur d’art, au plus vif de la création. 



Dessin

Du 21 juin au  
29 juillet 2018

Je ne voulais pas marcher sur un ours II, crayons à l’aquarelle et graphite sur papier, 2016 © 

Stéphanie Matte
Je ne voulais pas  

marcher sur un ours
Originaire de l’Abitibi, Stéphanie demeure une 
nomade dans l’âme et en constante ouverture 
sur le monde où elle puise sa matière à partir 
de laquelle elle crée. L’artiste s’intéresse à la 
construction identitaire d’un lieu, d’un territoire. 
Un premier volet de cette exposition présente de 
petites œuvres sur papier, représentant des objets 
et espaces sculpturaux prenant pour points de 
départ des témoignages de diverses personnes à 
propos de paysages pour lesquels elles ressentent 
un profond attachement. L’expérience du beau 
ou du sublime est souvent considérée, par la 
personne qui la vit, comme un privilège. Et c’est 
aussi comme tel que l’artiste perçoit le fait que ces 
gens en partagent avec elle le récit : un moment 
privilégié. Le second volet de l’exposition invite 
le visiteur à témoigner d’un lieu qu’il affectionne 
donnant ainsi à l’artiste de nouvelles matières à 
créer pour la suite du projet.



Sculpture - 
installation

Du 21 juin au  
2 septembre 2018

Pour l’instant, l’arbre (détail), feuilles d’un peuplier hybride séchées en aplat et empilées, 
2005 © — Photo : Yolaine P. Bouliane

Joanne Poitras
Des buttes et de la sculpture  

Partant des notions de territoire, d’équilibre et 
d’altérité, Joanne Poitras développe des dispositifs 
qui sollicitent et engagent la perception du 
spectateur. Depuis plusieurs années, elle organise 
sous forme de buttes, différentes matières cueillies 
et transformées : des pierres, des feuilles, des 
quenouilles, des scories enveloppées de feuilles 
d’or, des artefacts fabriqués, inspirés de modèles 
historiques issus de plusieurs cultures, certains 
travestis, certains éclatés pendant la cuisson. 
L’ensemble appelle au symbole et au rite. La mise 
en espace présente des organisations serrées, 
harmonisées par le mouvement d’élévation de 
chacun des amoncellements. L’artiste questionne 
l’œuvre et le rapport que l’on entretient avec elle.



Collective

Du 3 au  
26 août 2018

Denise Filion, Une chanson douce (détail), acrylique, 24 X 24 po, 2015 © 

Société des arts Harricana
Kaléidoscope

Depuis plusieurs années, une période d’exposition 
estivale est dédiée à des gens de la MRC d’Abitibi, 
alors que la Société des arts Harricana en assure 
l’organisation. À différents niveaux de pratique 
de leur art, les participants, pour la très grande 
majorité, s’adonnent aux arts visuels comme loisirs, 
pour le plaisir bien sûr, mais souvent avec grande 
passion. En 2018, c’est sous le thème Kaléidoscope 
qu’ils sont invités à proposer des œuvres ouvrant la 
voie à une multitude de possibilités d’expression. 
Une exposition colorée, éclatée et lumineuse.



Sculpture - 
installation

Du 7 septembre au  
4 novembre 2018

Sans titre (détail), médium mixte, 2017 © — Photo : Jean-Michael Seminaro 

Marie-Ève Martel
Hétérotrophies

Provenant du grec heteros, qui signifie autre, 
et trophê (trophie), qui signifie nourriture, 
l’hétérotrophie est le mode alimentaire que 
partagent, entre autres, le règne animal, dont 
nous faisons partie, et le règne fungi, dont font 
partie le lichen et les champignons. Jouant sur 
le sens du terme, l’exposition Hétérotrophies se 
veut l’aboutissement d’une recherche formelle et 
symbolique portant sur la relation imaginaire entre 
architecture (représentant l’humain) et le règne 
fungi (représentant le monde naturel). Intégrant 
une panoplie de motifs fongiques et de structures 
géométriques comme « protagonistes » dans une 
lutte spatiale sculpturale, l’artiste intervertit les 
rôles de l’hôte et de l’envahisseur, questionnant et 
brouillant l’ordre des choses. En somme, Marie-Ève 
nous invite à découvrir son petit monde imaginaire, 
poétique et ludique qui s’amuse, se joue du règne 
« d’un règne ».



Sculpture-verre  
et textile

Du 7 septembre au  
28 octobre 2018

Mater (détail), verre au chalumeau, draps brodés et mannequin, 2015 © Photo : René Rioux 

Montserrat  Duran Muntadas
Mes beaux enfants  
et autres anomalies

Accepter et dépeindre l’anomalie, voir sa beauté, 
créer à partir de l’incapacité à procréer tel est le 
défi que représentent les œuvres de cette série 
alliant le verre et les tissus, mêlant l’intime et 
le public. Il en résulte des pièces où le difforme 
devient ornement et où les notions d’espace 
intérieur et d’art viscéral deviennent littérales. 
Une réflexion sur la fécondité et la liberté de se 
définir dans un monde de contraintes. 



Textile

Du 7 septembre au  
28 octobre 2018

Mur magnanime (détail), tissage, coton, lin et fil à coudre, 2017 © 
Photo : Jean-Christophe Blanchet

MariePier St-George
La clémence du son

C’est en Islande, au milieu de nulle part, en plein 
solstice d’hiver, que les œuvres de ce corpus 
ont pr is naissance et que l’artiste a trouvé 
La clémence du son. L’exposition propose des 
œuvres textiles tridimensionnelles conjuguant 
à la fois les nouvelles et les traditionnelles 
techniques utilisées en tissage. L’artiste explore 
les combinaisons de couleurs, de motifs et de 
matières. Pour accroitre l’expérience sensorielle, 
elle intègre des trames sonores à plusieurs de ses 
œuvres avec la collaboration de l’artiste sonore 
Michel Sauvé.



Sculpture

Du 9 novembre au  
6 janvier 2019

La Malcommode (détail), verre-techniques et médiums mixtes, 2016 © — Photo Boris Plique 

Ito Laïla Le François
Et règne le souffle

Le travail d’Ito Laïla explore les liens entre le corps 
et le territoire, ses ressemblances et l’idée fixe de 
l’artiste que nous ne sommes qu’un avec la nature.  
Les œuvres de grand format offrent un ensemble 
poétique où la souffrance côtoie le sublime. Pour 
l’artiste, nous traitons collectivement le territoire 
comme nous traitons notre corps : de façon 
abusive et autodestructive. Par la juxtaposition 
de l’anatomie humaine ou animale aux paysages 
de l’industrie primaire, l’artiste exprime le lien 
indéfectible entre l’homme et l’espace qu’il 
habite : mutiler l’environnement ou son propre 
corps revient alors au même. L’exposition nous 
plonge dans un univers étrange, à la découverte 
d’œuvres à la fois dérangeantes, parce que criantes 
de vérité, et belles, témoignant d’une maîtrise 
technique.



Installation 
vidéographique

Du 9 novembre au  
6 janvier 2019

Narcisse, dessin préparatoire et photographie imprimée au jet d’encre sur papier 
30 x 42 cm, 2016 ©

Samuel Breton
Eskimo de Sorel

La démarche de Samuel Breton s’incarne dans 
des collages multidisciplinaires, où la poésie agit 
comme une force d’évocation lui permettant de 
réinterpréter la réalité. Son sujet de prédilection 
est l’objet identitaire, celui qui transcende sa 
valeur utilitaire afin d’évoquer des souvenirs 
collectifs. Ici, Breton met en scène une icône 
vestimentaire québécoise : la botte Sorel. Le 
modèle des années 60 qu’il choisit est, cependant, 
d’appellation péjorative et  controversée : 
« Eskimo ». Dans l’œuvre, la botte sert de décor 
où l’artiste revisite ses souvenirs d’enfance, tout 
en déconstruisant le stéréotype de l’Eskimo, celui 
présenté dans les films et la littérature. Ce faisant, 
cette chaussure hivernale devient le véhicule 
d’enjeux conceptuels propres au postcolonialisme. 
Elle permet d’aborder l’appropriation de la culture 
inuit à des fins commerciales, en même temps 
qu’elle relate poétiquement l’impact de ces 
représentations sur l’imaginaire occidental.



Photographie

Du 9 novembre au  
6 janvier 2019

Rivière Thompson 1, photographie, 50 x 75 cm, 2017 © 

Claude Guérin
Pignons sur glace

Depuis 2010, Claude Guérin arpente métho-
diquement chaque hiver les sites de pêche 
blanche au Québec pour y photographier les 
abris des pêcheurs, ces « microarchitectures » qui 
reprennent une coutume héritée des Amérindiens. 
Des abris temporaires faits de bric et de broc, 
souvent avec des matériaux de fortune recyclés 
rappelant l’art naïf et savoureux des patenteux. 
Souvent disséminées dans une sorte de village 
éphémère et improbable, elles sont réparties à 
l’avenant sur des rivières et des lacs gelés dont 
plusieurs sites du fleuve Saint-Laurent ou de la 
Baie-des-Chaleurs, surgissant tels des artefacts 
baroques et multicolores se découpant sur la 
blancheur de la neige, proposant un intermédiaire 
entre le confort domestique et le camping en 
nature. L’exposition est complétée par des 
maquettes de cabanes à pêche réalisées par 
l’architecte Bertrand Rougier qui deviennent 
ici oeuvres d’art faisant ressortir le caractère 
minimaliste de ces structures.



Découvrir est un art que nous partageons
ensemble depuis 50 ans !

2018 est une année anniversaire où le Centre d’exposition 
d’Amos souligne ses 50 ans avec vous ! Quinze expositions 
prennent place dans l’une ou l’autre de nos trois 
salles. Majoritairement sélectionnées par un comité 
bénévole formé d’artistes et d’autres ressources du 
milieu des arts visuels ou de la culture, les expositions 
de la programmation poursuivent surtout des objectifs 
de sensibilisation, d’initiation et d’élargissement de 
connaissances aux différentes tendances artistiques. Les 
expositions en art contemporain réalisées par des artistes 
professionnels sont privilégiées.

Plus que des expositions ! Le Centre d’exposition c’est aussi…

 Une série de programmes éducatifs destinés à la 
clientèle scolaire combinant visite animée d’une 
exposition et atelier d’expérimentation en arts 
plastiques.

 CAMP’ART, un camp de jour estival, spécialisé en arts 
plastiques et destiné à la jeunesse !

 Des activités ponctuelles qui se greffent tout au long de 
l’année pour explorer les thèmes des expositions; atelier 
de création, conférence-causerie, etc.

 Un service de boutique où l’on peut acheter des œuvres 
d’art et des produits métiers d’art réalisés ici en Abitibi 
Témiscamingue.

 Et finalement, de belles rencontres avec les artistes à 
presque chacun des vernissages! Pour être sûr de ne rien 
manquer, demandez à être inscrit sur notre liste d’envoi. 
Il vous suffit de nous transmettre vos coordonnées.

Nous vous souhaito ns de be l l e s 
découvertes tout au long de l’année, mais 
surtout beaucoup de plaisir à les faire !

Vous êtes un artiste professionnel et vous désirez nous 
soumettre un projet d’exposition ? Le Centre d’exposition 
reçoit les demandes d’exposition jusqu’au 31 janvier de 
chaque année alors que la sélection se fait pour le calendrier 
de l’année suivante. Pour de plus amples informations à ce 
sujet, consultez notre site Web www.ville.amos.qc.ca (section 
Centre d’exposition) ou communiquez directement avec nous.

Le Centre d’exposition d’Amos est une institution muséale 
relevant de la Ville d’Amos et soutenue au fonctionnement 
par le Conseil des arts et des lettres du Québec.



Centre d’exposition d’Amos 
222, 1re Avenue Est 

Amos (Québec)  J9T 1H3 
Téléphone : 819 732-6070 

exposition@ville.amos.qc.ca 

 
 

Heures d’ouverture 
(durant les périodes d’exposition)

Du mercredi au vendredi : 
de 13 h 30 à 17 h et de 19 h à 21 h

Samedi et dimanche : 
de 13 h à 17 h

Horaire élargi en période estivale : 
entre le 21 juin et le 2 septembre 2018  
s’ajoute à l’horaire régulier, le mardi  
de 13 h 30 à 17 h et de 19 h à 21 h.

Grâce au soutien financier du 


