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In the same room, Park’s oil on linen painting, Caterpillar on a Table (2020), 
depicts what might be a male chest close to the picture plane; the figure 
is cropped just above their feminine bottom lip, and painted lines suggest 
dramatic abdominal muscles. A black-haired woman with striking blue 
eyes peeks over the figure’s left shoulder; she pinches the central 
figure’s pink nipple between her fingers, which are capped with pointy 
white, talon-like nails. Unlike the other artworks in the show, Park’s 
paintings depict intra-personal desire and pleasure. Her figures are not 
alone, although they are isolated from the rest of the world, a point that 
Park underscores by framing her subjects tightly within the pictorial 
space. Female sexual agency is playfully enacted in Park’s images,  
and there is a mixing of gendered visual cues that destabilizes gender 
categories. Many of her figures could be described as androgynous or 
nonbinary, thus making space for subject positions beyond cis-female 
and cis-male.

Orchard’s oil on linen painting Cantaloup (2020) depicts a femme 
subject who wears a translucent blue corset and sits near a window 
smoking. Her sculptural body and large nose are reminiscent of Picasso’s 
neo-classical depictions of women from the 1920s, although her waist 
is rendered tiny by the corset, an item of clothing that invites us to 
interpret the painting in terms of the performativity of gender (the corset 
as a symbol of femininity), and as a result, the subject can be read as a 
cis-woman or a trans-woman. Orchard’s smoker is solitary, possibly sad 
or bored, and the work is an empathetic, perhaps self-reflexive depiction 
of the day-to-day life of women living alone in quarantine and using 
addictive substances as a strategy for coping with anxiety and depression. 

In Fantasy Body, the curators did a brilliant job of interpellating straight, 
queer and bisexual viewers by including erotic images that depict subjects 
who are sexually alluring but also ambiguously sexed. Feminist artists 
have been exploring female sexuality and desire since the 1960s, but 
these recent artworks by Nestler, Orchard and Park move away from 
straight, white, cis-female desire in order to make room for a range of 
sexualities, desires and fantasies. Fantasy Body was a beautiful, joyful, 
and at times, melancholic exhibition that spoke to issues of sexuality  
in the age of COVID-19.

1. Laura U. Marks, The Skin of the Film: Intercultural Cinema, Embodiment, and the Senses 
(Durham: Duke University Press, 2000), 151.

Julia Skelly teaches in the Department of Art 
History and Communication Studies at McGill 
University. Her publications include Wasted Looks: 
Addiction and British Visual Culture, 1751-1919 (2014), 
Radical Decadence: Excess in Contemporary Feminist 
Textiles and Craft (2017), and the edited collection 
The Uses of Excess in Visual and Material Culture, 
1600-2010 (2014). Skelly’s next book, Skin Crafts: 
A®ect, Violence and Materiality in Global Contemporary 
Art, is forthcoming from Bloomsbury, and she is 
currently co-editing a volume on politics and power 
for Bloomsbury’s Encyclopedia of World Textiles 
(forthcoming 2023).
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Méandres, de l’artiste multidisciplinaire sherbrookoise Stéphanie 
Morissette, propose une exploration esthétisante du vieillissement du 
cerveau humain. À partir de données de son propre cerveau, recueillies 
grâce à l’expertise de la compagnie sherbrookoise d’imagerie cérébrale 
IMEKA, l’artiste a élaboré un parcours déambulatoire à l’intérieur de 
cet organe. De façon plus large, Méandres convie à un dialogue entre 
le discours scientifique et le discours artistique pour remettre en 
perspective notre rapport à la science et à notre condition humaine. 

La trame narrative de cette expérience de réalité virtuelle met en 
perspective le rapport à notre condition d’êtres mortels. L’œuvre utilise 
la lumière, entre autres, pour signifier le vieillissement de l’organe.  

En eºet, de petits points lumineux se font sentir d’abord de manière 
subtile, puis de plus en plus présente. L’expérience représentée en noir 
et blanc débute dans l’obscurité quasi totale, tels une caverne ou un 
fond marin dans lequel se déplacent ces points lumineux. La trame 
sonore renforce l’impression de se trouver dans un univers aqueux  
dès la première scène de l’œuvre, puis ces petits points volatiles,  
qui représentent l’eau libre dans le cerveau, augmentent en fonction 
du mouvement de la personne qui porte les lunettes virtuelles.  
Plus la personne bouge, plus la lumière dans l’œuvre prend de la place.  
Selon les travaux de la compagnie d’imagerie du cerveau IMEKA,  
l’eau serait un biomarqueur de la neuroinflammation causant les 
maladies dégénératives telles que l’Alzheimer, le Parkinson et la 
sclérose en plaques. D’un point de vue physiologique, la vie humaine 
est un processus dégénératif naturel déterminé. Nous sommes 
génétiquement programmés pour vieillir. Or, Méandres rappelle aussi que 
le vieillissement n’est pas simplement un processus biologique interne.  
Ce dernier est déterminé par des sources externes. Symboliquement, 
une de ces sources serait le spectateur qui entre dans l’architecture 
imagée du cerveau. Par cet acte, il interagit avec les connexions  
de la matière blanche représentées et participe ainsi au processus de 
vieillissement. Plus il interagit dans l’œuvre et plus ce lieu d’abord obscur 
devient saturé de lumière, aboutissant ainsi à la mort du cerveau et, 
par la même occasion, à la fin de cette expérience virtuelle. 

Stéphanie Morissette,  
Méandres 
Maria Chelkowska
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Dans l’œuvre de Stéphanie Morissette, le cerveau humain est montré 
comme un objet scientifique. Méandres représente un circuit de faisceaux 
blancs enchevêtrés et en mouvement, semblable à un réseau de routes, 
qui sont en fait les axones de la matière blanche que constitue le corps 
calleux, la partie du cerveau qui permet la communication entre ses deux 
hémisphères. Le cerveau humain constitue encore pour la science un 
grand mystère et un terrain riche à explorer. Pour Georges Canguillhem, 
philosophe des sciences spécialisé en médecine, « la fonction essentielle 
de la science est de dévaloriser les qualités des objets composant le 
milieu propre, en se proposant comme théorie générale d’un milieu 
réel, c’est-à-dire inhumain. Les données sensibles sont disqualifiées, 
quantifiées, identifiées. L’imperceptible est soupçonné, puis décelé  
et avéré. Les mesures se substituent aux appréciations, les lois aux 
habitudes, la causalité à la hiérarchie et l’objectif au subjectif »2.  
Or, Méandres permet d’humaniser l’expérience scientifique, de se 
l’approprier et de l’interpréter. Elle nous rappelle que, malgré les 
avancées scientifiques dans notre compréhension du corps, ce dernier 
est d’abord une expérience vécue. Contrairement à la science qui aborde 
le corps de façon objective, l’œuvre permet d’entrer dans ce lieu intime, 
le cerveau de l’artiste, de façon incarnée. Le visiteur, au départ incertain 
d’y avoir été invité, se déplace dans cet univers semblable à une forêt 
enchevêtrée d’abord à tâtons comme un étranger dans un espace 
nouveau. En eºet, le dispositif de réalité virtuelle implique une 
adaptation dans la pénombre, mais l’expérience se transforme, grâce 
aux mouvements du visiteur, en un voyage exploratoire lumineux.  
La durée de l’expérience virtuelle dépend donc de celui ou celle qui  
s’y adonne. Les contemplatifs passifs y séjourneront plus longtemps 
que les curieux actifs personnalisant ainsi le voyage à l’image de  
l’expérience individuelle du corps.

Enfin, la science est aussi un dispositif de surveillance éclairant.  
Dans l’œuvre de Stéphanie Morissette, la lumière joue un rôle crucial. 
Un halo de lumière se déplace de manière aléatoire dans une noirceur 
d’abord quasi totale. Ne disposant pas d’autres points d’attache, le 
visiteur tend à suivre cette source lumineuse avec curiosité, cherchant 
à comprendre vers quoi elle pointe pour réaliser qu’elle cherche peut-être 

ce corps étranger, ce visiteur inattendu. Ainsi, le halo lumineux surveille, 
d’un côté, le cerveau comme topos, puisqu’il sert de guide à travers  
le parcours déambulatoire proposé par l’expérience virtuelle, et de 
l’autre, il semble surveiller son visiteur, puisqu’il donne l’impression  
de traquer quelqu’un. Cette impression est accentuée grâce au son 
ambiant d’une contrebasse qui ajoute des tensions narratives. La science 
éclaire donc, mais à la manière d’une sentinelle qui surveille. La grande 
force de la lumière dans la perspective foucaldienne c’est d’être 
« capable de tout rendre visible, même l’invisible3. » Rendre visible 
l’intérieur du cerveau d’un individu et d’y entrer permet un accès inusité 
à ce corps auquel on ne peut échapper, mais qui pourtant nous échappe, 
car on ne peut pas le voir de l’intérieur par notre seule expérience 
humaine. En nous permettant d’entrer dans ce lieu grâce à la technologie 
de la réalité virtuelle, Méandres amorce un dialogue entre le langage 
scientifique, qui montre le cerveau humain de façon objective et 
détachée, et le discours artistique qui permet une expérience 
esthétique du corps vécu dans ses retranchements les plus intimes.

1. L’exposition a été présentée sous forme d’expérience de réalité virtuelle au centre en 
art actuel Sporobole, en septembre 2020, et sera présentée sous cette même forme  
à l’Agence Topo à partir du mois de septembre 2021. Jusqu’au 23 mars, il fut possible 
de voir des fragments de la captation vidéo de l’œuvre accompagnés de poèmes de 
Pattie O’Green sur le site de TOPO : agencetopo.qc.ca/meandres/fragments.

2. Georges Canguilhem, La connaissance de la vie, Paris, Vrin, Coll. Bibliothèque des 
textes philosophiques, 2009 [1952], p. 195. 

3. Michel Foucault, Surveiller et punir, Paris, Gallimard, 1975, p. 249.

Enseignante en philosophie au Cégep de Sherbrooke 
depuis 2011, Maria Chelkowska a obtenu une maîtrise 
en philosophie de l’Université de Sherbrooke et y a 
entamé des études doctorales en philosophie de l’art. 
Ses intérêts de recherches portent sur les pratiques 
collaboratives entre artistes et scientifiques. Elle a 
siégé quatre années au conseil d’administration  
du centre en art actuel Sporobole et fait partie du 
comité de programme en arts visuels au Cégep  
de Sherbrooke.

GALERIE D’ART DESJARDINS 
DRUMMONDVILLE 
10 FÉVRIER ¬ 
15 MAI 2021

L’artiste Clara Lacasse présente, à la Galerie d’art Desjardins, Un jardin 
nommé Terre, sa toute première exposition individuelle qui résulte d’une 
association avec le Biodôme de Montréal durant ses rénovations majeures. 
Située à la croisée des sciences naturelles, de l’histoire culturelle et de 

la muséographie, la proposition remet en question l’objet même de la 
collection de cet abri : le vivant. Menées par une politique conforme 
aux normes internationales en matière de préservation animale et 
végétale1, les actions de conservation du Biodôme portent sur ses 
propres collections vivantes et la sauvegarde du milieu naturel d’ici et 
d’ailleurs. En raison de sa vocation, l’établissement participe à plusieurs 
programmes afin de prévenir la disparition et favoriser la réintroduction 
d’espèces menacées dans la nature. 

Lors des rénovations, cependant, les diverses éco-reconstitutions ont 
été éprouvées et troublées, écartées des considérations et conditions 
environnementales habituelles. Lacasse a observé et a documenté  
les transformations momentanées de ces climats fabriqués, leurs 
particularités et subtilités. À cet égard, avec son projet, elle pose  
les questions suivantes : quelle vision redéfinie de l’environnement  
ces rénovations traduisent-elles ? Dans le contexte transitoire de ce 
musée voué à la préservation de la mémoire fragilisée du vivant, que 

pouvons-nous déduire des activités de renouvellement menées au 
Biodôme ? Quels en sont les impacts ? Pouvons-nous envisager un 
ébranlement provisoire ou un bouleversement irréversible de la 
biodiversité mi-naturelle du dôme ? Pouvons-nous assurer l’acclimatation 
à perpétuité de la faune et de la flore de l’Espace pour la vie2 ? Dans 
l’optique de cette activité pour le moins antagoniste, une analogie 
entre la (re)construction et la destruction de la nature se révèle  
à travers la série de photographies spéculatives de l’artiste. 

Clara Lacasse montre autrement les dispositifs muséologiques typiques 
du Biodôme, aux visées à la fois écologiques et didactiques, dont les 
environnements arides contemplatifs des côtes du Labrador et des îles 
subantarctiques – sortes de dioramas-vivants –, les biomes évolutifs  
et immersifs de la forêt tropicale et de l’érablière des Laurentides, de 
même que les aquariums démesurés et surabondé d’espèces marines 
du golfe du Saint-Laurent. Qui plus est, la séquence de clichés expose 
l’état transitoire du Biodôme : des parois de verre obstruées de bâches 
de protection en plastique, des toiles fixées au-dessus de la verdure 
foisonnante, des structures métalliques surchargées d’échafaudages 
submergés sous les eaux des bassins, des piles de sacs de béton à 
proximité d’habitats de préservation, de la quincaillerie et des outils 
oubliés dans le sous-bois d’une forêt, des simulacres d’environnements 
naturels émondés ou excavés, entre autres. D’après les témoignages de 
l’artiste, aux odeurs humectées de la végétation tropicale s’accordaient 
les e×uves de poussière et de résidus de fumée de soudure. En tant 
que spectatrices et spectateurs aux premières loges de ces travaux, nous 
pouvons déduire que ces habitats sont construits à partir de matières 
qui contribuent par leur extraction excessive et leur surutilisation à la 
destruction de la flore comme l’acier, le béton, le métal, l’uréthane et 

le verre. Les stimuli visuels, les eºets illusionnistes et les atmosphères 
artificielles, ces interventions décèlent tout le caractère factice et 
fabriqué des paysages naturalisés.

La synthèse générale de cette exposition se trouve dans la proposition 
Feeding Embrace (2020). Sur cette photographie directement issue 
des Archives de Montréal, des mains manipulent les tentacules de  
ce qui semble être une pieuvre afin de la nourrir d’une crevette. 

Clara Lacasse,  
Un jardin nommé Terre 
Jean-Michel Quirion 
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