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Painting as a form 
of expression in 
Canada has largely 

been regulated to the 
wall of the commercial 
gallery, the hand of the 
amateur or the annals 
of time. Yet, while these 
are just a few of the 
’places’ that painting 
occupies, professional 
artists continue to push 
the medium beyond these 
sometimes problematic 
areas as attested to 
by the large number 
who are choosing this 
method as their form of 
expression. Painting—the 
act and the object—can 
create slippages between 
high and low, product/
object and/or process/
action. The artists in 
this exhibition: Philip 
Delisle; Sharon Katz; 
Michael Markowsky; 
Natasha Mazurka; and, 

Duane Slick; have 
unique ways of using 
the medium that moves 
beyond the expected. 
They demonstrate that 
painting can provide an 
arena for the provocative 
and the refreshing. 
The artists offer an 
alternative form of telling, 
through the means of 
the process itself and 
the finished object, not 
necessarily as product, 
but as a delineation of 
the investigative process 
itself. 

Art historian James 
Elkins writes that art 
history is a personalized 
endeavor, we write our 
own history based on an 
internalized subjective 
version.1 This adds 
complexities to the idea 
of any one seamless 
narrative as previously 
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espoused by ’traditional 
art history’. Therefore, 
we have long moved 
away from the idea that 
Western discourse is 
the centre of knowledge 
from which everything 
rotates. Conversely, not 
to know at least some of 
a story of a discipline of 
which one is addressing 
is problematic, especially 
if one wishes to engage 
within a specific dialogue. 
For example, it can be 
“immoral and insulting,” 
writes Howard Morphy, 
about those dealing with 
Aboriginal forms of 
expression who are not 
Aboriginal especially 
if they do not know 
cultural significance 
and meaning.2 Histories 
themselves are also 
contestable and are in a 
constant state of revision, 
and, therefore, flux. 

This could arguably be 
one of the complexities 
within painting today, 
a subjectivized version 
leaves holes within a 
discourse that already 
has gaps, just by the 
very nature of its telling. 
These artists are aware of 
possible discorded areas 
of the discipline in which 
they engage not just as 
form but as it can be 
crushed by the weight of 
its own narrative(s). 

Philip Delisle’s work, 
A Fixed State of 
Irresolution (p. 8-9), has 

the artist with his back 
towards the audience, 
poised before a blank 
white canvas, brush in 
hand. His studio is filled 
with implements from 
his profession. To the 
left of him sits an image 
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of an abstract painting 
that is reminiscent of the 
Prairie Style of stained 
glass. This painting 
within a painting is 
a representation of a 
companion piece also in 
the exhibition. The artist 
seems to be pondering 
with what artists struggle 
—what to compose on the 
blank canvas. The empty 
canvas itself becomes an 
area for the consideration 
by the viewer. We assume 
that the irresolution 
comes from the vast 
amount of possibilities, 
or maybe lack thereof? 
The artist never seems to 
dispute his place within 
the work; it is comprised 
from his point of view 
(can there be any other?) 
but he is implicating 
the viewer. We become 
consciously allied as 
voyeur, attempting to 

contemplate what he 
will create for us to 
see. Regardless of his 
decision, he makes the 
audience implicit in the 
engagement with the 
work as process and 
object simultaneously; 
one is not divorced from 
the other. 

Delisle, as author, is 
mediating who starts 
the conversation in 
which we are engaging 
and he is aware of us as 
viewer and possibly of 
the infinite amount of 
images/narratives that 
we could fill within the 
blankness of the canvas. 
We are aiding in writing 
his story for ourselves, 
suspending the belief 
that our story could 
also be his. Therefore 
he is implicating us in 
his process whether 
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we believe in the 
truthfulness of it or not. 
The abstractness of the 
attendant work therefore 
can be read as echoing 
an infinite amount of 
possibilities for the artist 
and viewer as composers. 

P op Gluttony, 
Apologies to Richard 
Hamilton (p.10), by 

Sharon Katz is based 
on Hamilton’s piece 
Just what is it that makes 
today’s homes so different, 
so appealing? The work, 
completed in 1957, is 
considered to be one of 
the first pieces of pop 
art. Unlike Hamilton’s, 
Katz’s work is moving 
in fast paced animation. 
The flatness of the work 
is contrasted by the 
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movement of the marks 
and figures within. 
Large, naked, cartoon-
like women are ripping 
pictures off the wall 
and greedily devouring 
them. A phallic tongue 
reaches down the 
staircase and grasps the 
Tootsie Pop away from 
the muscle man. Pop 
culture, that which is 
available through mass 
production also results 
in consumption. The 
final scene ends with a 
large pink pig gorging 
on a cityscape. Katz 
pushes the energetic 
movement of emotional 
brushstrokes in her 
animation Frenzy (p.28-29). 
Her work is as similar in 
its mark-making intensity 
as Mark Markowsky’s 
action paintings. Quality 
of marks, keen colour, 
and action are the visual 
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language that leaps 
from an active canvas. 
In essence the painting 
has changed form and 
become de-materialized 
in the movement of the 
video. It appears no less 
striking or painterly than 
a physical object. 

Michael 
Markowsky’s 
action paintings 

are the product of his 
performative work, As 
Seen from a Moving Truck, 
2010 (p.12-13). The work’s 
quick gestural marks 
capture the fleeting 
movement of the passing 
landscape. Painting as a 
singular solitary activity 
alone in the studio, has 
expanded to include 
performance, video and 
installation. The melding 
of mediums displays the 

versatility of the process 
and the need to create 
and capture images that 
are made tactile by the 
hand of the artist. Film, 
videos, and photographs 
are perceived as actual, 
but whichever the form 
of the image, we are 
always viewing the past. 
Markowsky’s video is 
no different in this 
respect, but the painting 
as object places us in a 
direct relationship with 
the artist and the work. 
The physical presence 
of the work moves it 
into real time; the video 
allows us to view the 
process. Markowsky’s 
work is reminiscent of 
Buster Keaton’s film 
The Railrodder (The 
Railroader), 1965 that 
attempted to see the 
Canadian landscape 
from a moving railroad 
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cart. Keaton captures the 
zeitgeist of 1960’s colonial 
Canada, and both works 
capture the fleetingness 
of time and the sense of 
place. They also reveal 
the futility of the attempt. 
Movements essence is 
the only thing that can 

be captured in the dead 
space of our created 
inanimate objects, 
whether they are stagnate 
or active. 
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Natasha Mazurka’s 
work at first 
glance appears to 

conform to the expected 
tropes of painting; 
well-executed brush 
strokes, layered images 
and a strong sense of 
colour combined with 

thoughtful and gentle 
compositions. When 
we look beyond the 
expected, we find that the 
tropes are used to deftly 
challenge the expected 
shape, composition and 
the idea of a painting as a 
product. Her works, Road 
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Trip (p.34-35) and Landmark 
(p.16-17). are circular in 
shape; the frame from a 
distance appears to be of 
solid stained wood. Upon 
inspection, the frame is 
a painted element of the 
work, becoming a decoy, 
a trick of the eye. Circular 
in shape, they defy 
the usual shape of the 
quadrilateral frame, they 
are ocular as one sees 
naturally. The layers are 
comprised of images she 
gathered from a Vermont 
residency, a postcard of a 
popular landmark, and so 
on. The earthly element is 
set on a wall of jumping 
deer, reminiscent of wall 
paper or road hazard 
signs, with the exception 
of the shadows cast. 
Traditional painted 
landscapes have horizon 
lines, linear perspective—
Mazurka’s work moves 

beyond this and gives a 
sense of place without 
the usual and expected 
landscape markers. 

As an enrolled 
member of the 
Meskwaki Nation of 

Iowa, Duane Slick's work 
is informed in part from a 
post-Colonial dialogue of 
which indigenous peoples 
have had to contend. 
Cultural genocide, (mis) 
appropriation, loss 
and theft by colonial 
interests have affected 
lived experiences and 
realities. The powerful 
work, Requiem Dream 
for Sacajawea, 2007 
(p.18-19), consists of four 
small monochromatic 
paintings. The works 
are multi-layered in 
process and meaning. 
A cloth filled with stars 
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appears in various 
states of visibility. In 
one, a woman’s figure 
hauntingly stares out at 
us. Sacajawea was the 
teenage wife of French 
(Canadian) interpreter 
Toussaint Charbonneau. 
Both were part of 
the Lewis and Clark 
expedition of 1805 and 
she is credited for saving 
the lives of the men.3 
Imaging a requiem for 
Sacajawea is poetic and 
the piece possesses us 
with its presence. The 
draping of the American 
Flag marks her place in 
a past that is contentious 
and resulted in the death 
of Indigenous populations 
through strategies of 
direct and indirect 
genocide. Overall, Slick’s 
work is full of shadows, as 
in Verifying the Invisible (p. 

36, middle). This is done to 

conceal what is precious. 
The ghostly images 
remind one of what could 
be, the solidity of the 
thing that is casting the 
images. The figures can 
create a distance as the 
audience is left to fill its 
materiality. But shadows 
belong to the living as 
the dead have none. 
Slick’s work is about the 
living, and even if one 
is unaware or refuses to 
acknowledge something, 
it does not deny its 
existence. 

In his argument about 
the amateur, author 
Andre Keen explains 

that the tools of the 
professional are available 
to all.4 For example, 
a wanna-be writer or 
graphic designer can self 
publish, which does not 
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 ensure quality or value 
of the finished result. I 
would argue this is also 
the case with painting. 
There are few self-taught 
that attain the complexity 

of those who study and 
make this their life work. 
With the death of the 
critic, it is argued that 
everyone is an expert (“I 
know what I like, 
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therefore it must be 
good”—a pompous stance 
at best). The artists in 
this exhibition prove 
that painting has been 
not been murdered by 
the hand of the amateur, 
nor the annals of time. 
Rather, they provide an 

exciting and inspiring 
twist on a not-yet- 
antiquated medium.

Leanne L’Hirondelle
Curator
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NOTES

1 	 Elkins, James. Stories of Art, Routledge, New York, NY, 2002. pages 1-38.

2 	 Morphy, Howard.Seeing Aboriginal Art in the Gallery, Humanities 
	 Research., Vol. 8 No 1, 2001, p 41.

3 	 http//ngm.nationalgeographic.com/ngm/0302/featured4/index.html

4 	 Keen, Andrew. The Cult of the Amateur: How blogs, My Space, 
	 YouTube, and the rest of today’s user-generated media are destroying our 
	 economy, our culture, and our values, Doubleday Publishing Group, 
	 2008.



22

ARTIST BIOGRAPHIES

philDELISLE is a painter 
exploring various methods for 
representing artistic process. His 
works explore the conventions 
of framing; often having many 
paintings within paintings. In 
recent works he has sought to leave 
evidence of process by allowing 
areas to be fragmented or suggestive. 
Phil is currently an MFA at the Nova 
Scotia College of Art and Design.                               
www.thetq.com/phil

sharonKATZ is a visual artist 
working in animated and still 
imagery. Her day job is pursuing 
the heady elixir of art, whatever 
that is at any given moment. Her 
work can be found screening at film 
festivals, fixed to the walls of various 
corporations and institutions, and 
floating around in cyberspace. 
Katz currently resides in Ottawa.                                         
www.sharonkatz.net

michaelMARKOWSKY makes 
drawings and paintings while riding 
inside or on top of moving cars, 
buses, boats, trains and airplanes. 
Recently, Michael was named one of 
Canada’s official new ’war artists’; he 
will travel to the north pole with the 
Air Force in April 2012. He attended 
the Alberta College of Art, Cooper 
Union (New York), the Royal College 
of Art (London), and Art Center 
(Los Angeles) where he obtained his 
Master of Fine Arts Degree in 2002. 
He lives in Vancouver.                    www.
michaelmarkowsky.com



23

natashaMAZURKA obtained a 
Master of Fine Art from Concordia 
University, where she was the 
recipient of the J.W. McConnell 
Fellowship. Mazurka is the recipient 
of grants from the City of Ottawa 
and the Ontario Arts Council. She 
has participated in residencies 
including the Brucebo Fine Art 
Residency (Gotland, Sweden), the 
Vermont Studio Center (Johnson, 
VT), and DAïMON (Gatineau, 
QC). She has shown her work 
locally and internationally, and her 
paintings are held in collections 
such as the City of Ottawa’s Fine 
Art Collection and the Canadian 
Fine Art Collection of Gotland, 
Sweden. Upcoming exhibitions 
include Modern Fuel, Kingston, 
and the Ottawa Art Gallery, Ottawa. 
Mazurka teaches in the Fine Art 
department at Algonquin College.
www.natashamazurka.com

duaneSLICK was born in Iowa 
and is an enrolled member of the 
Meskwaki Nation of Iowa, His mother 
is a member of the Ho-Chunk Nation 
of Nebraska. Slick’s works have 
been described as “dream paintings 
whose aim is the exploration of 
matters spiritual, not physical.” One 
source of inspiration for his work is 
loss and memory. He received a BFA 
in painting and a BA in art education 
from the University of Northern 
Iowa, Cedar Falls and completed an 
MFA in painting at the University of 
California, Davis. Slick has exhibited 
internationally including at the 
Museum of Art and Design, New 
York, and the Gregory Lind Gallery, 
San Francisco. He is a Professor of 
Painting and serves as the Director 
of the Graduate Painting Program at 
the Rhode Island School of Design. 
www.duaneslickstudios.com





25

Au Canada, le 
moyen d’expression 
qu’est la peinture 

a été grandement soumis 
aux règlements des 
expositions dans les 
galeries privées, au travail 
des artistes amateurs et 
aux annales de l’histoire. 
Pourtant, il ne s’agit que 
quelques-uns des « lieux » 
qu’occupe la peinture : 
les artistes professionnels 
continuent de repousser 
les limites de la discipline 
au-delà de ces zones 
parfois problématiques 
comme en témoigne le 
grand nombre d’artistes 
qui choisissent la 
peinture comme moyen 
d’expression. La peinture 
(l’acte et l’objet) peut 
entraîner des dérapages 
entre les cultures élitiste 
et populaire, le produit 
et l’objet, le processus 
et l’action. Les artistes 

de l’exposition Philip 
Delisle, Sharon Katz, 
Michael Markowsky, 
Natasha Mazurka et 
Duane Slick ont des 
façons bien à eux 
d’utiliser la peinture 
pour aller au-delà de ce 
que l’on attend. Ils font 
la preuve que ce moyen 
d’expression peut offrir 
une tribune où peut 
s’épanouir un art plein 
de vie et qui ne laisse pas 
indifférent. Les artistes 
proposent une nouvelle 
forme de récit, au moyen 
du processus lui-même 
et de l’objet achevé, pas 
nécessairement en tant 
que produit mais en 
tant que délimitation du 
processus d’investigation 
lui-même. 

L’historien de l’art, 
James Elkins, écrit que 
l’histoire de l’art est une 
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aventure personnelle 
: nous écrivons notre 
propre histoire basée 
sur une version 
subjective intériorisée 
des événements.1  Cette 
dimension rend plus 
complexe l’idée d’un récit 
unique homogène tel que 
l’embrassait auparavant 
« l’histoire traditionnelle 
de l’art ». Par conséquent, 
nous avons depuis 
longtemps rejeté l’idée 
que tout gravite autour 
du discours occidental, 
centre des connaissances.  
Inversement, pour un 
praticien, le manque 
de connaissance 
élémentaire de l’histoire 
de sa discipline peut 
être problématique, 
en particulier s’il 
souhaite aborder un 
dialogue spécifique. Par 
exemple, une pratique 
peut être « immorale et        

insultante », écrit Howard 
Murphy, lorsqu’elle est 
exécutée par des artistes 
qui, sans être eux-mêmes 
autochtones, traitent 
des moyens d’expression 
autochtones et en 
ignorent les significations 
et les sens culturels.2 Les 
histoires elles-mêmes 
peuvent être contestées 
et sont sans cesse revues 
et corrigées; ainsi, leur 
interprétation change 
sans arrêt. Il peut 
s’agir de l’une des plus 
grandes complexités de 
la peinture aujourd’hui 
: une version subjective 
laisse des trous dans un 
discours qui a déjà des 
blancs, de par la nature 
même de son récit. Les 
artistes de l’exposition 
sont conscients des 
zones de dissension 
possibles de la discipline 
qu’ils pratiquent, non 
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seulement en tant que 
moyen d’expression mais 
parce que cette pratique 
peut se faire écraser par 
son (ses) propre(s) récit(s). 

Dans l’œuvre de 
Philip Delisle, 
A Fixed State 

of Irresolution (Un état 
stationnaire d’irrésolution) 
(p. 8-9), l’artiste, dos tourné 
au public, se tient devant 
la toile vierge, pinceau 
à la main. Son studio 
est rempli du matériel 
dont il se sert pour 
exercer sa profession. 
À sa gauche, l’image 
d’une peinture abstraite 
évoque un vitrail de 
style vernaculaire des 
Prairies. Cette peinture 
dans une peinture est 
une représentation 
d’une autre œuvre de 
l’exposition. L’artiste 

semble être en plein 
questionnement, celui 
qui tourmente tout 
créateur : que faire de la 
toile vierge? Cette toile 
devient elle-même un 
endroit que le spectateur 
doit considérer. Pouvons-
nous assumer que 
l’irrésolution provient des 
multiples possibilités ou, 
peut-être, de l’absence de 
possibilités? L’artiste ne 
semble jamais mettre en 
doute sa présence dans 
l’œuvre; elle est comprise 
dans son point de vue 
(pourrait-il y en avoir un 
autre?) mais il implique 
aussi la présence 
du spectateur. Nous 
devenons consciemment 
des alliés, des voyeurs qui 
tentent d’imaginer ce que 
l’artiste créera pour nous. 
Peu importe sa décision, 
il engage implicitement le 
public dans l’œuvre, qui 
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écho des possibilités 
infinies de composition 
pour l’artiste et le 
spectateur. 

P op Gluttony, Apologies 
to Richard Hamilton 
(p. 10), de Sharon 

Katz est basé sur la pièce 
de Hamilton Just what is it 

est à la fois processus et 
objet; l’un n’est pas séparé 
de l’autre. 

Delisle, en tant qu’auteur, 
sert d’arbitre pour 
déterminer qui engagera 
la conversation à laquelle 
nous participons; il est 
conscient de la présence 
du spectateur et peut-être 
aussi des images et récits 
infinis qui pourraient 
remplir l’espace vierge 
de la toile. Nous l’aidons 
à écrire l’histoire pour 
nous-mêmes, avec l’idée 
que notre histoire 
pourrait être aussi la 
sienne. Par conséquent, il 
nous implique dans son 
processus peu importe 
que nous croyons ou 
non à sa vraisemblance. 
Le caractère abstrait 
de l’œuvre créé par les 
accompagnateurs peut 
donc être vu comme un 
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that makes today’s homes so 
different, so appealing? (En 
quoi les maisons modernes 
sont-elles donc si différentes, 
si attirantes?) Cette œuvre, 
achevée en 1957, est 
considérée comme l’une 
des premières du pop 
art. L’œuvre mouvante 
de Katz se distingue 
de celle de Hamilton 

par le rythme rapide de 
l’animation. L’aspect plat 
de la peinture contraste 
avec le mouvement des 
marques et des figures 
qui se trouvent dans 
l’œuvre. Il y a de grands 
dessins animés à nu, 
comme des femmes 
arrachant des images sur 
un mur et les dévorant 
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avec voracité. Une langue 
phallique s’étend tout 
le long d’un escalier, 
s’empare du Tootsie Pop 
et le retire à monsieur 
muscle. La culture 
pop, celle qu’on peut se 
procurer facilement grâce 
à la production à grande 
échelle, entraîne elle 
aussi la consommation. 
La scène finale illustre 

un gros cochon rose se 
gavant à l’avant-plan d’un 
paysage urbain. Katz 
insuffle le mouvement 
énergique de ses coups 
de pinceaux émotifs à 
son animation Frenzy 
(p. 28-29). L’intensité des 
marques qu’elle laisse 
dans ses œuvres est aussi 
grande que celle que l’on 
trouve dans les peintures 
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d’action de Mark 
Markowsky. La qualité 
des marques, les couleurs 
vives et l’action forment 
le vocabulaire visuel qui 
ressort d’une toile active. 
Essentiellement, la forme 
de la peinture a changé 
et s’est dématérialisée 
sous l’action de la vidéo. 
Pourtant, elle est toujours 
aussi frappante et 

toujours autant peinture 
en vidéo que si elle était 
un objet physique.

Les peintures 
d’action de Michael 
Markowsky sont le 

fruit de son œuvre de 
performance, As Seen 
from a Moving Truck, 
2010 (Vu d’un camion en 
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mouvement, 2010) (p. 12-

13). Les marques qui 
traduisent la gestuelle 
rapide saisissent le 
mouvement fugitif du 
paysage qui défile. 
La peinture en tant 
qu’activité singulière qui 
se fait en solitaire dans 
un atelier s’est ouverte 
pour s’adjoindre la 
performance, la vidéo et 
l’installation. Le mélange 
des moyens d’expression 
montre la polyvalence du 
processus et la nécessité 
de créer et de saisir des 
images qui deviennent 
tactiles par le travail 
de l’artiste. Le film, la 
vidéo, la photographie 
sont considérés comme 
des moyens d’expression 
modernes, mais peu 
importe la forme que 
prend l’image, nous 
contemplons toujours 
le passé. À cet égard, 

la vidéo de Markowsky 
n’est pas différente; 
toutefois la peinture en 
tant qu’objet nous place 
en relation directe avec 
l’artiste et son travail. 
La présence physique 
de l’œuvre la fait bouger 
en temps réel; la vidéo 
nous permet d’observer 
le processus. Le travail 
de Markowsky nous 
rappelle le film de Buster 
Keaton, The Railrodder 
(The Railroader) 1965, 
qui a tenté de montrer 
le paysage canadien 
à partir d’un wagon. 
Markowsky traduit l’esprit 
colonial du Canada 
des années 1960, et les 
deux œuvres saisissent 
le côté fugitif du temps 
qui passe et le sens du 
pays. Elles révèlent aussi 
toute la futilité de cette 
tentative. L’essence 
des mouvements est la 
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seule chose qui peut être 
saisie dans l’espace mort 
des objets inanimés que 
nous créons, qu’ils soient 
stagnants ou actifs. 

À première vue, 
le travail de 
Natasha Mazurka 

semble se conformer 
aux tropes attendus de 
la peinture : coups de 
pinceaux bien exécutés, 
images superposées 
et un sens solide de la 
couleur combiné à des 
compositions douces et 
réfléchies. Lorsque l’on 
regarde au-delà de ce 
que l’on attend, nous 
découvrons que les 
tropes servent à défier 
adroitement la forme, 
la composition et l’idée 
attendues de la peinture 
en tant que produit. Ses 
œuvres Road Trip (p. 34-35) 
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et Landmark (p. 16-17), ont 
une forme circulaire; 
d’une certaine distance, 
le cadre semble être fait 
en bois massif teint. Mais 
quand on y regarde de 
plus près, le cadre est 
un élément peint dans 
l’œuvre : il devient un 
leurre, un trompe-l’œil. 
De forme circulaire, 
les cadres n’ont plus 
leur forme habituelle 
en quadrilatère. Les 
couches sont composées 
d’images que l’artiste a 
réunies au cours d’une 
résidence au Vermont; 
il y a par exemple une 
carte postale, l’image 
d’un site populaire 
et ainsi de suite. Les 
éléments terrestres sont 
placés sur un mur où 
sont représentés des 
cerfs qui sautent, ce 
qui rappelle un papier 
peint ou des signaux de 

danger routier, exception 
faite des ombres qui 
sont projetées. Les 
peintures traditionnelles 
de paysages ont des 
lignes horizontales, des 
perspectives linéaires 
—le travail de Mazurka 
va au-delà et crée une 
impression d’espace sans 
les marques attendues qui 
interviennent d’habitude 
dans la composition d’un 
paysage. 

Duane Slick est 
membre inscrit 
de la Nation 

Meskwakie de l’Iowa. 
Ses œuvres portent en 
partie sur un dialogue 
postcolonial contre lequel 
les peuples autochtones 
ont dû lutter. Le génocide 
culturel, l’appropriation 
(ou le détournement), la 
perte et le vol au profit 



35

d’intérêts coloniaux ont 
affecté des vécus et des 
réalités. L’œuvre très 
forte, Requiem Dream 
for Sacajawea (2007)                 
(p. 18-19), est composée de 
quatre petites peintures 
monochromatiques. Ces 
œuvres ont plusieurs 
couches, autant sur 
le plan du processus 
que du sens. Une toile 
remplie d’étoiles apparaît 
sous plusieurs formes 
visibles. Dans l’une, la 
figure d’une femme nous 
dévisage d’un regard qui 
nous hante. Sacajawea 
était l’épouse adolescente 
de l’interprète canadien-
français Toussaint 
Charbonneau. Ils 
faisaient tous deux 
partie de l’expédition de 
Lewis et Clark en 1805 
et elle a eu le mérite de 
sauver la vie de tous les 
hommes.3 Imaginer un 

requiem pour Sacajawea 
est un acte poétique et 
la pièce nous imprègne 
de sa présence. En la 
drapant dans un drapeau 
américain, on marque 
sa place dans un passé 
controversé qui a mené 
à la disparition de 
populations autochtones 
par des stratégies de 
génocides directes 
ou indirectes. Dans 
l’ensemble, le travail de 
Slick est rempli d’ombres, 
comme dans l’œuvre 
Verifying the Invisible 
(Vérifier l’invisible) (p. 

36, au milieu). Les ombres 
servent à cacher tout ce 
qui est précieux. Les 
images fantomatiques 
nous rappellent ce qui 
aurait pu être, la solidité 
de la chose qui projette 
les images. Les figures 
peuvent créer une 
distance que le public 
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a l’obligation de remplir 
de matérialité. Mais les 
ombres appartiennent aux 
vivants; les morts n’en ont 
pas. Le travail de Slick 
porte sur les vivants et, 
même si quelqu’un n’est 
pas conscient d’une chose 
ou refuse d’en admettre 
l’existence, cela ne change 
rien au fait que cette chose 
existe bel et bien. 

Dans son argument 
en appui à 
l’amateur, l’auteur 

Andre Keen explique 
que les outils de l’artiste 
professionnel sont 
accessibles à tous.4 Par 
exemple, rien n’empêche 
une personne qui 
veut écrire ou devenir 
graphiste d’auto-publier 
son travail, ce qui ne 
garantit pas la qualité ou 
la valeur du résultat final. 
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Je dirais qu’il en va de 
même dans le domaine 
de la peinture. Peu 
d’autodidactes atteignent 
le degré de complexité 
que l’on retrouve dans les 
œuvres des artistes qui ont 
étudié l’art et en ont fait 
leur pratique de toute une 
vie. Avec la disparition des 
critiques, on peut arguer 
que tout le monde est un 
expert (« Je sais ce que 
j’aime, donc il faut que ce 
soit bon »; une déclaration 
qui est, au mieux, 
pompeuse). Les artistes 
de cette exposition font la 
preuve que la peinture n’a 
pas été assassinée par la 
main de l’amateur ou les 
annales de l’histoire. Au 
contraire, ils proposent 
une tournure nouvelle sur 
un moyen d’expression qui 
n’est pas encore archaïque.

Leanne L’Hirondelle
Commissaire 



39

NOTES

1 	 Elkins, James. Stories of Art, Routledge, New York, NY, 2002. pages 1-38.

2 	 Morphy, Howard.Seeing Aboriginal Art in the Gallery, Humanities 
	 Research., Vol. 8 N° 1, 2001, p 41.

3 	 http//ngm.nationalgeographic.com/ngm/0302/featured4/index.html

4 	 Keen, Andrew. The Cult of the Amateur: How blogs, My Space, 
	 YouTube, and the rest of today’s user-generated media are destroying our 
	 economy, our culture, and our values, Doubleday Publishing Group,
	 2008. 
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BIOGRAPHIES DES ARTISTES

À titre de peintre, philDELISLE 
étudie diverses méthodes pour 
représenter les procédés artistiques. 
Ses œuvres explorent les conventions 
du cadrage; on peut souvent y voir des 
peintures dans d’autres peintures. 
Dans ses récentes œuvres, il cherche 
à laisser des traces du procédé en 
laissant des parties fragmentées 
ou suggestives. Monsieur Delisle 
effectue présentement une maîtrise 
en beaux-arts au College of Art 
and Design en Nouvelle-Écosse.                    
www.thetq.com/phil

sharonKATZ est une artiste 
visuelle œuvrant dans l’imagerie 
animée et fixe. Son travail consiste 
à poursuivre l’élixir grisant de l’art, 
tel que défini au moment même. 
Vous trouverez ses œuvres dans des 
festivals cinématographiques, sur 
les murs de diverses corporations 
et institutions, et un peu partout 
dans le cyberespace. Madame Katz 
réside actuellement à Ottawa.                               
www.sharonkatz.net

michaelMARKOWSKY crée 
des dessins et des toiles alors qu’il 
se trouve à bord d’une voiture, d’un 
autocar, d’un bateau, d’un train 
ou d’un avion en mouvement, et 
parfois il préfère se trouver sur le 
véhicule qu’à l’intérieur. Monsieur 
Markowsky a récemment été nommé 
l’un des nouveaux « peintres de 
guerre » officiels du Canada. Il 
parcourra le pôle Nord avec les forces 
aériennes en avril 2012. Il a suivi des 
cours au College of Art en Alberta, 
au Cooper Union de New York, au 
Royal College of Art de Londres, et 
a obtenu sa maîtrise en beaux-arts de 
l’Art Center de Los Angeles en 2002. 
Il vit à Vancouver.                           www.
michaelmarkowsky.com
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natashaMAZURKA a obtenu 
sa maîtrise en beaux-arts de 
l’Université Concordia, où elle a reçu 
la bourse J.W. McConnell. Madame 
Mazurka a reçu des bourses de la 
Ville d’Ottawa et du Conseil des 
arts de l’Ontario. Elle a participé à 
plusieurs programmes de résidence, 
entre autres au Brucebo Fine Art 
à Gotland en Suède, au Vermont 
Studio Center à Johnson au Vermont 
et au centre DAÏMÕN à Gatineau au 
Québec. Elle a exposé ses œuvres 
au pays et à l’international, et ses 
peintures font partie de certaines 
collections, notamment la collection 
d’œuvres d’art de la Ville d’Ottawa, 
et la collection d’œuvres d’art 
canadiennes de Gotland en Suède. 
Ses œuvres seront présentées 
prochainement à l’exposition 
Modern Fuel à Kingston et à la 
Galerie d’art d’Ottawa. Madame 
Mazurka enseigne les beaux arts 
au Collège Algonquin.www.
natashamazurka.com

duaneSLICK est né en Iowa et 
est membre inscrit de la Nation 
Meskwakie de l’Iowa. Sa mère est 
membre de la Nation Winnebago 
du Nebraska. Les œuvres de Slick 
sont décrites comme des 3peintures 
oniriques qui explorent les sujets 
spirituels, immatériels. La perte 
et la mémoire sont des sources 
d’inspiration pour lui. Il a obtenu 
un baccalauréat en beaux-arts et un 
baccalauréat en formation artistique 
de la University of Northern Iowa 
à Cedar Falls et a complété sa 
maîtrise en beaux-arts à l’University 
of California à Davis. Les œuvres 
de monsieur Slick ont fait parti 
d’expositions internationales 
ainsi qu’au Museum of Art and 
Design à New York et à la Gregory 
Lind Gallery de San Francisco. Il 
enseigne la peinture à la Rhode 
Island School of Design où il occupe 
le poste de directeur du programme 
d’études supérieures. www.
duaneslickstudios.com
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Couvertures 	 Requiem Dream for Sacajawea

p.5	 Michael Markowsky: 
	 As Seen From a Moving Truck (video)

p.8	 Phil Delisle: 
	 A Fixed Sate of Irresolution (1 of 2 pieces)

p.9	 Phil Delisle: 
	 A Fixed Sate of Irresolution (2 of 2 pieces)

p.10	 Sharon Katz: 
	 Pop Gluttony, Apologies to Richard Hamilton (video)

p.12-13	 Michael Markowsky: 
	 As Seen From a Moving Truck (paintings and video)

p.16-17	 Natasha Mazurka: 
	 Landmark

p.18-19	 Duane Slick: 
	 Requiem Dream for Sacajawea

p.22	 Natasha Mazurka: 
	 Studies from the Vermont Studio Center
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p.28-29	 Sharon Katz: 
	 Frenzy (video)

p.31	 Michael Markowsky: 
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p.34-35	 Natasha Mazurka: 
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