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IntroductIon

This is the 11th anniversary of the BMO 1st Art! Invitational Student Art 
Competition, which was launched in 2003 to recognize and celebrate 
the accomplishments of visual arts graduates from every province 
and territory in Canada. Each year promising undergraduate-level 
students from over 100 post-secondary institutions are selected 
by their schools to make submissions to the competition. These 
candidates are already considered “firsts” among their peers. 

In 2004, a National award was added to the thirteen Regional prizes. 
The National winner’s work becomes part of the BMO Corporate 
Art Collection, representing another “first” from the perspective of 
corporate collections, which typically feature the work of established 
artists. 

This catalogue illustrates the submissions of the 13 winners of BMO 1st 
Art! 2013, with brief artist statements1. The pieces provide tantalizing 
glimpses into the studios of art schools across the country, and are 
as varied and diverse as the nation itself. All works demonstrate the 
remarkable creativity, talent, and achievement of Canada’s newest 
generation of artists. 

BMO Financial Group extends hearty congratulations to all of the 
winners. We also thank the distinguished members of the BMO 1st 
Art! 2013 Selection Committee, who generously devoted their time to 
the challenging task of choosing the finalists from among so many 
“winners”: Nicholas Brown, Independent Curator; Anthony Kiendl, 
Executive/Artistic Director Plug In Institute of Contemporary Art; 
Mark Lanctôt, Curator, Musée d’art contemporain de Montréal; and 
Kathleen Ritter, Artist and Curator.

Our sincere thanks also go to graphic artist Michelle Astrug, who 
created the design and layouts for this beautiful booklet, which was 
printed by Flash Reproductions Ltd.

dawn cain, curator
BMO Financial Group Corporate Art Collection

1 Unfortunately, the arts program at Aurora College was cancelled for 2013, so there were no 
submissions this year from the Northwest Territories.

IntroductIon

Cette année représente le 11e anniversaire du concours 1res Œuvres! 
Concours invitation destiné aux étudiants en arts visuels que BMO a 
lancé en 2003 pour souligner la performance des diplômés en arts 
visuels de chaque province et territoire du Canada. Chaque année, des 
étudiants de premier cycle prometteurs de plus de 100 établissements 
postsecondaires sont sélectionnés par leur école pour présenter leur 
candidature au concours. Ces candidats sont déjà considérés comme  
« bons premiers » parmi leurs pairs. 

En 2004, un prix national a été ajouté aux 13 prix régionaux. L’œuvre 
du lauréat national vient enrichir la collection d’œuvres d’art de BMO 
Groupe financier, ce qui représente une autre « première » pour 
les collections d’entreprise habituellement constituées d’œuvres 
d’artistes établis. 

Le présent catalogue illustre les œuvres soumises par les 13 lauréats 
du concours 1res Œuvres! 2013 de BMO, accompagnées de brèves 
réflexions d’artiste1. Les pièces nous donnent un aperçu invitant des 
studios des écoles de beaux-arts au pays et sont aussi variées que 
la nation elle-même. Toutes les œuvres démontrent la créativité, le 
talent et la performance remarquables de la plus récente génération 
d’artistes canadiens.

BMO Groupe financier félicite chaleureusement tous les lauréats. Nous 
remercions également les distingués membres du comité de sélection 
du concours 1res Œuvres! 2013 de BMO qui ont généreusement consacré 
du temps à la difficile tâche de choisir les finalistes parmi tant de  
« gagnants » : Nicholas Brown, conservateur indépendant; Anthony 
Kiendl, Directeur général/Directeur artistique, Plug In Institute 
of Contemporary Art; Mark Lanctôt, conservateur, Musée d’art 
contemporain de Montréal; et Kathleen Ritter, artiste et conservatrice. 

Nous adressons également nos sincères remerciements à la 
graphiste Michelle Astrug, responsable de la conception graphique 
et de la mise en page de cette brochure imprimée par Flash 
Reproductions Ltd.

dawn cain, conservatrice
Collection d’œuvres d’art, BMO Groupe financier

1 Malheureusement, le programme en arts du collège Aurora a été annulé en 2013. 
Les Territoires du Nord-Ouest n’ont donc soumis aucune candidature cette année.



The mind is both organized and disorderly, linking thoughts and experiences 
unconnected within reality. It is unstable; memories are misplaced, 
sometimes forgotten, trapped in storage next to the illuminated, while others 
are never processed. The inspiration for this work came from my childhood 
understanding of how memories function. I imagined that the mind resembled 
a large filing room that required recurrent visits to maintain information’s 
availability. This piece is meant to be an impetus for viewers to meditate upon, 
to consider their minds and memories in relation to their understandings, 
motivations, fears and habits, questioning what has been remembered and 
forgotten, and what has become overwhelming, obsessive, and even relevant.

ErIka duEck  [b. 1984]

National Winner
University of Manitoba

the Ephemeral Mind 
Mixed media installation

203.2 x 203.2 cm
80 x 80 in 

 natIonaL
WInnEr
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L’esprit est à la fois organisé et désordonné, établissant des liens entre des 
réflexions et des expériences que rien ne relie dans la réalité. Il est instable; 
les souvenirs sont mélangés, parfois oubliés, enfermés dans une zone proche 
de la phase d’illumination, alors que d’autres ne sont jamais traités. Pour 
cette œuvre, je me suis inspirée de la compréhension que j’avais, enfant, 
du fonctionnement de la mémoire. Je m’imaginais que l’esprit ressemblait 
à une grande salle d’archives, que l’on devait visiter fréquemment pour 
conserver la disponibilité de l’information. Cette œuvre se veut une incitation 
à la méditation : elle invite les gens à analyser leur esprit et leurs souvenirs 
en les mettant en relation avec leur compréhension, leurs motivations, leurs 
craintes et leurs habitudes, à s’interroger sur ce dont ils se souviennent et 
sur ce qu’ils ont oublié, sur ce qui est devenu accablant, obsédant et même 
pertinent.

ErIka duEck  [née en 1984]

Lauréate Nationale
Université du Manitoba

the Ephemeral Mind
Installation de techniques mixtes

203,2 x 203,2 cm
80 x 80 po
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My work uses colours and imagery that seem inviting and happy, however the 
subject matter is more serious. I am concerned with social and environmental 
issues, in particular those surrounding the Alberta Tar Sands. Pipe was made 
in reaction not only to the pipeline debates and spills, but also to tailing 
pipes. I built the steel pipe as a support for paint to spill out of. Aged and 
discarded house paints were mixed and poured into sheets that were folded 
and draped, emerging like toxins and pollutants being released back into 
the ecosystem. Are we willing to sacrifice everyone’s water to obtain non-
renewable resources?

tIffany WoLLMan  [b. 1984]

Alberta Winner 
Alberta College of Art & Design

Pipe
House paint, steel pipe

180.3 x 88.9 x 81.3 cm
71 x 35 x 32 in
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Mon œuvre utilise des couleurs et des images qui semblent invitantes 
et heureuses, alors que le thème diverge par son côté plus sérieux. Je 
m’intéresse aux enjeux sociaux et environnementaux, particulièrement ceux 
entourant les sables bitumineux de l’Alberta. Pipe a été créé en réaction 
aux débats relatifs aux pipelines ainsi qu’aux déversements, mais aussi aux 
tuyaux de résidus. J’ai construit le tuyau d’acier pour l’utiliser comme un 
conduit permettant à la peinture de se déverser. De vieux rebuts de peinture 
résidentielle ont été mélangés et versés dans des draps, que l’on a ensuite 
pliés, puis laissés pendre, le tout ressemblant à un écoulement de toxines et 
de polluants dans l’écosystème. Sommes-nous prêts à sacrifier l’eau de tous 
pour obtenir des ressources non renouvelables?

tIffany WoLLMan  [née en 1984]

Lauréate pour l’Alberta
Collège d’art et de design de l’Alberta

Pipe
Peinture pour bâtiments, tuyau d’acier

180,3 x 88,9 x 81,3 cm
71 x 35 x 32 po
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I am interested in staging possible reconciliations, bringing seemingly 
irreconcilable things or ideas together as I play with order and chaos, quiet 
object and grand display, and ideologies of modernist thought and manual 
craft. In celadon Stack I was intrigued by how a ceramic translation of a 
minimalist ideal could both embrace and disrupt. From a distance the work 
seems almost mechanical, yet closer investigation reveals the maker’s hand 
and the material’s voice. “Stack” is both an overt reference to Donald Judd’s 
infamous sculpture series and suggestive of the way ceramic objects find 
themselves in the domestic setting, piled and quietly stored away.

Sam Knopp [b. 1987]

British Columbia Winner
Emily Carr University of Art & Design

celadon Stack
Ceramic

304.8 x 30.5 x 30.5 cm
120 x 12 x 12 in

8 

J’aime faire des rapprochements, rassembler des objets ou des idées qui 
peuvent sembler incompatibles, en jouant à la fois avec l’ordre et le chaos, 
avec les objets paisibles et les grands déploiements, les idées du courant 
moderniste et l’artisanat. Pour mon œuvre celadon Stack, je me suis 
intéressé à la façon dont la céramique, dans un décor idéalement minimaliste, 
pouvait former une harmonie et un contraste à la fois. De loin, l’œuvre semble 
quasi mécanique, pourtant, de plus près, elle révèle la main du créateur et 
l’expression de la matière. Stack se veut une référence ouverte aux sculptures 
infamantes de Donald Judd et évoque la façon dont les objets en céramique 
se retrouvent empilés et rangés discrètement dans un cadre domestique.

Sam Knopp [née en 1987]

Lauréate pour la Colombie-Britannique 
Université d’art et de design Emily Carr

celadon Stack
Céramique

304,8 x 30,5 x 30,5 cm
120 x 12 x 12 po
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My current mandate is to explore the curiosities of our species, particularly 
our physiology. I am fascinated by the incredible amount of organization 
required for every internal system to work coactively. My process is a pseudo 
scientific exploration in dissection, cataloguing, display, and preservation. The 
materials I use play a large role in the communication of our delicate state 
and the intricacies that lie under our skin. Inventions, curiosity cabinets, and 
etchings from the Victorian era influence my work. I am drawn to the beauty 
in which objects of science were displayed during that time and the creative 
processes that arose to answer scientific questions.

Hillary SmitH [b. 1990]

Manitoba Winner 
University of Manitoba

Phrenological Petrifactions 
Porcelain, glaze pencil,  

gold lustre, mixed media
167.6 x 152.4 x 61 cm

66 x 60 x 24 in
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Mon mandat actuel consiste à explorer les curiosités de nos espèces, 
particulièrement notre physiologie. Je suis fascinée par l’incroyable effort 
organisationnel requis pour faire fonctionner tous les systèmes internes à 
l’unisson. Mon processus constitue une exploration pseudo-scientifique de la 
dissection, du catalogage, de l’exposition et de la préservation. Les matériaux 
que j’utilise jouent un rôle important dans la communication de notre fragilité 
et des subtilités qui se trouvent dans le corps humain. Les inventions, les 
cabinets de curiosités et les processus de gravure de l’époque victorienne 
influencent mon travail. Je suis attirée par la beauté des cadres d’exposition 
des objets scientifiques à cette époque et par les processus créatifs qui 
étaient mis en place pour répondre aux questions scientifiques.

Hillary SmitH [née en 1990]

Lauréate pour le Manitoba
Université du Manitoba

Phrenological Petrifactions 
Porcelaine, crayon à effet glacis,  

or transparent, techniques mixtes
167,6 x 152,4 x 61 cm

66 x 60 x 24 po
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Having lived in a rural area throughout my childhood, I knew the woods 
better than I knew my town. Most of my work resonates with a sense of 
nature - it is my inspiration, and what I know best. For nest I emphasize the 
evolution of an idea, specifically surrounding that of building structures. By 
examining the structural design of a wasp’s nest and applying it to my own 
architectural design using the traditional materials and siding techniques of 
western culture, I created a “nest” for the viewer to experience. nest is an 
installation and sound piece that incorporates a recording of hand-sanding, 
which coincidentally sounds like wasps.

CarSon iSenor [b. 1990]

New Brunswick Winner 
Mount Allison University

nest
White cedar, red cedar, birch ply,  

self-milled poplar wood and audio
228 x 195 cm

90 x 77 in
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Pendant toute mon enfance, j’ai vécu dans une région rurale; je connaissais 
mieux la forêt que mon village. La nature trouve un écho dans la plupart de 
mes œuvres; elle est mon inspiration et ce que je connais le mieux. Dans 
mon œuvre nest, je mets l’accent sur l’évolution d’une idée, plus précisément 
celle des structures de bâtiments. En examinant la conception structurelle 
d’un nid de guêpes et en l’appliquant à ma propre conception architecturale 
à l’aide des matériaux traditionnels et des techniques de bardage utilisés 
dans la culture occidentale, j’ai créé un nid (« nest ») dans lequel les gens 
peuvent pénétrer. nest est une installation dans laquelle on peut entendre 
un enregistrement de ponçage manuel, son ressemblant, par coïncidence, à 
celui que font les guêpes.

CarSon iSenor [né en 1990]

Lauréat pour le Nouveau  Brunswick  
Université Mount Allison 

nest
Thuya d’Occident, genévrier rouge, 

contreplaqué en bouleau, bois de  
peuplier sculpté par l’artiste et audio

228 x 195 cm
90 x 77 po
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I grew up in Newfoundland and Labrador surrounded by traditional textiles. My 
grandmother was always stitching up something and my current embroidery 
work on vintage handkerchiefs links me to her. This work also constructs a 
direct correlation with my memories of family. I impose embroidered lines of 
red thread onto these antique handkerchiefs to represent bloodlines or veins. 
These searching lines also act as a metaphor for my pursuit of my family’s 
history and my place within it. The act of stitching becomes a form of healing 
and meditation as I connect to the legacy that my grandmother left behind.

WhItnEy frEnch [b. 1991]

Newfoundland & Labrador Winner
Grenfell Campus,  

Memorial University of Newfoundland

n°5
Found handkerchiefs,  

embroidery thread
63.5 x 63.5 cm

25 x 25 in
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J’ai grandi dans la province de Terre-Neuve-et-Labrador, dans un cadre 
rempli de textiles traditionnels. Ma grand-mère était toujours en train de 
coudre quelque chose et mon travail de broderie sur les mouchoirs d’époque 
me relie à elle. Cette œuvre établit également une corrélation directe avec 
mes souvenirs de famille. J’ai brodé des lignes de fil rouge sur ces mouchoirs 
anciens afin de représenter les lignées de sang ou les veines. Ces lignes 
indéfinies représentent aussi, de façon métaphorique, mes recherches sur 
l’histoire de ma famille et ma place au sein de celle-ci. La couture est une 
forme de guérison et de méditation, car elle me permet de me connecter à 
l’héritage que m’a laissé ma grand-mère.

WhItnEy frEnch [née en 1991]

Lauréate pour Terre-Neuve-et-Labrador
Campus Grenfell de l’Université  

Memorial de Terre-Neuve

n°5
Mouchoirs trouvés, fil à broder

63,5 x 63,5 cm
25 x 25 po
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This year the majority of my studio practice has focused on the development of 
a series of mixed media drawings consisting of patterns that occur naturally 
on man-made objects. Mildew is an interpretation of a common mould growth 
found on housing drywall. Time is a crucial attribute to natural patterns like 
mould; for this reason Mildew was worked on daily over the duration of four 
months. Two spools of black and white thread were sewn onto the drawing, 
giving it a layered and textured surface. Charcoal smudged threads came 
loose and the paper became creased in the process, removing my mechanical 
hand and allowing the drawing to develop its own complexities. 

aLExIS BuLMan [b. 1990]

Nova Scotia Winner
Nova Scotia College of Art & Design

Mildew
Charcoal, pen, graphite, ink transfers, 

markers and thread on paper
121.9 x 91.4 cm

48 x 36 in

Cette année, le plus gros de mon travail en studio portait sur l’élaboration 
d’une série d’illustrations mêlant différentes techniques et présentant des 
motifs que l’on retrouve naturellement sur des objets fabriqués par l’homme. 
Mon œuvre Mildew est une interprétation de la moisissure qui se forme 
couramment sur les cloisons sèches des maisons. Le temps est un attribut 
essentiel à la formation de motifs naturels comme la moisissure; pour 
cette raison, j’ai travaillé à la conception de Mildew tous les jours pendant 
quatre mois. Le fil noir et blanc de deux bobines a été cousu sur le dessin, 
lui donnant ainsi une texture à plusieurs couches. Des bouts de fil enduit de 
fusain se sont desserrés et le papier s’est froissé au cours du processus, 
ce qui a éliminé les traces de mon travail mécanique et permis au dessin 
d’acquérir ses propres complexités. 

aLExIS BuLMan [née en 1990]

Lauréate pour la Nouvelle-Écosse
Collège d’art et de design  

de Nouvelle-Écosse 

Mildew 
Fusain, crayon, graphite, transferts  
d’encre, marqueur et fil sur papier

121,9 x 91,4 cm
48 x 36 po



 19           BMO 1ST ART!            2013  18 

This pendant I designed is called tamanun, which means “for all of us.” It 
is a transformation piece because it combines the forms of four things our 
ancestors used for survival and beauty. The handle is in the shape of a knife, 
traditionally the best tool for a hunter to have. The handle is also engraved 
with charcoal ash, reflecting the ash tattoos that our females used to put on 
their hands and faces for beauty. The top of the pendant is a silver harpoon 
head and the bottom part of the pendant is an ivory comb, something women 
used to use daily to comb and braid their hair. 

SILaS QuLaut [b. 1987]

Nunavut Winner
Nunavut Arctic College

tamanun
14k yellow gold, sterling silver,  

walrus ivory, leather cord
12.7 x 3.8 cm

5 x 1.5 in

Ce pendentif que j’ai conçu est intitulé tamanun, ce qui signifie « pour nous 
tous ». Il s’agit d’une pièce de transformation, car il combine les formes de 
quatre objets utilisés par nos ancêtres pour la survie et la beauté. Le manche 
est en forme de couteau, ce qui, à l’époque, était le meilleur outil dont pouvait 
disposer un chasseur. Il est également gravé au moyen de cendre de charbon 
pour représenter les tatouages de cendre que nos femmes arboraient sur 
leurs mains et leur visage, en signe de beauté. La partie supérieure du 
pendentif est une tête de harpon en argent, alors que la partie inférieure est 
un peigne en ivoire, que les femmes utilisaient chaque jour pour peigner et 
tresser leurs cheveux. 

SILaS QuLaut [né en 1987]

Lauréat pour le Nunavut
Collège de l’Arctique du Nunavut

tamanun
Pièce d’or jaune 14 carats, argent  

sterling, ivoire de morse, corde en cuir
12,7 x 3,8 cm

5 x 1,5 po
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As a queer diasporic Pakistani artist, I look to spaces of fragmentation in my 
life as productive sites of inquiry. Using photography, video, performance and 
participatory art, I probe relations between communities, families, and our 
own bodies. Skin is a performance-based photography work in which I explore 
the skin on my hands as a site of transformation. The hand is photographed 
in two states – the skin stitched through with thread, and the skin after the 
thread is removed. The two states dialogue with each other, intermingling 
past, present and future. Skin asks what it means to stitch ourselves together 
– to be in control of the ways we leave imprints on our bodies.

EShan rafI [b. 1986]

Ontario Winner
York University

Skin
Digital C-prints  

Edition 1 of 3
71.1 x 172.7 cm

28 x 68 in

En tant qu’artiste altersexuel de la diaspora pakistanaise, je considère les 
espaces fragmentés de ma vie comme des sites productifs d’introspection. À 
l’aide de la photographie, de l’enregistrement audiovisuel, de l’art performance 
et de l’art participatif, j’explore les relations entre les collectivités, au sein 
des familles et à l’intérieur de nos propres corps. Mon œuvre Skin est une 
photographie de type art performance sur laquelle j’explore la peau sur mes 
mains comme site de transformation. Ma main est photographiée dans deux 
états différents : la peau cousue à l’aide d’un fil, puis la peau une fois le fil 
retiré. Le passé, le présent et le futur se fondent dans le dialogue entre ces 
deux états. Skin s’interroge sur ce que cela signifie de se coudre la peau, de 
contrôler les façons dont nous laissons des marques sur notre corps.

EShan rafI [née en 1986]

Lauréate pour l’Ontario
Université York

Skin
Épreuves numériques en couleur  

sur papier
épreuve 1 de 3
71,1 x 172,7 cm

28 x 68 po
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I came up with the idea for taking the Plunge when we started making 
composite images in class. I wanted to create something real, but also 
aesthetically pleasing. Having the girl stand alone on an abandoned dock 
at the beginning of winter represents dedication to me. It’s not every day 
you see someone going for a swim on a cold winter day. The beauty of the 
landscape and location makes you want to be there. You also get a sense of 
inner peace from the image because she is taking time to herself in a serene 
place. It is two seconds before the dive - the moment you tell yourself that 
anything is possible.

22 

L’idée de taking the Plunge m’est venue lorsque nous avons commencé 
à créer des images composites en classe. Je voulais créer quelque chose 
de réel et aussi, d’esthétiquement agréable. Pour moi, cette femme seule, 
debout sur un quai déserté, au début de l’hiver, représente le dévouement. 
Ce n’est pas tous les jours que l’on voit une personne aller se baigner par 
une froide journée d’hiver. La beauté du paysage et de l’endroit vous donne 
le goût d’y être. L’image de cette femme qui prend du temps pour elle-même 
dans un endroit serein vous procure également une paix intérieure. La photo 
a été prise deux secondes avant le plongeon, au moment même où tout nous 
paraît possible.

VaLErIE LEcLaIr [b. 1985]

Prince Edward Island Winner
Holland College

taking the Plunge
Lightjet chromogenic print

Edition 1 of 4
71.1 x 91.4 cm

28 x 36 in

VaLErIE LEcLaIr [née en 1985]

Lauréate pour l’Île-du-Prince-Édouard
Collège Holland

taking the Plunge 
Impression chromogénique par LightJet 

épreuve 1 de 4 
71,1 x 91,4 cm

28 x 36 po
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Following a near death accident where I broke my back in the spring of 2012, 
I found myself with limited mobility and a lot of things to think about. As a 
result of that contemplation, I created this painting, which depicts a collection 
of objects scattered across a beach, combining pop culture influences and a 
personal narrative with recurring imagery from my past art work. Although 
colourful and humorous, this piece also represents my anxiety about my 
handicap at the time. Drawing each object on the beach became a cathartic 
experience; I created my own world in which a skull, a bike, the middle finger 
and a rainbow can exist in harmony.

24 

Au printemps 2012, j’ai frôlé la mort lors d’un très grave accident au cours 
duquel j’ai subi une fracture de la colonne vertébrale. Je me suis alors 
retrouvée avec une mobilité réduite, mais aussi avec beaucoup de matière 
à réflexion. Au terme de cette contemplation, j’ai créé cette toile qui montre 
une panoplie d’objets disséminés sur une plage, qui combinent les tendances 
de la culture pop et mon propre vécu en faisant appel à l’imagerie issue 
de mes anciens travaux artistiques. Quoique coloré et humoristique, ce 
dessin reflète aussi l’angoisse que je ressentais à ce moment à l’égard de 
mon handicap. Dessiner chacun de ces objets sur la plage s’est avéré une 
expérience cathartique : j’ai ainsi pu créer mon propre monde, dans lequel 
cohabitent un crâne, un vélo, un majeur et un arc-en-ciel, le tout dans une 
parfaite harmonie.

Laura rokaS-BéruBé  [b. 1989]

Quebec Winner
Concordia University

Life’s a Beach
Gouache on paper

40.6 x 50.8 cm
16 x 20 in

Laura rokaS-BéruBé [née en 1989]

Lauréate pour le Québec
Université Concordia

Life’s a Beach
Gouache sur papier

40,6 x 50,8 cm
16 x 20 po
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My work depicts organic forms, drawn with graphite. I am inspired by various 
shapes, textures, and life forms found in nature, as well as an appreciation 
for baroque sensibilities. I use drawing as a tool to help me confront my 
aversions and encourage a process of transmutation that focuses on growth, 
flow, and adaptability. This approach reconnects me to my physical self, my 
surroundings, and the forces of dissolution. The title of this piece, Logos, 
refers to ancient Greek ideas of words and speaking, and also to the generative 
principle of the universe. The mouth-like shape of the form expands outward, 
unfurling into infinity.

26 

Mon œuvre présente des formes organiques dessinées à l’aide de graphite. 
Je m’inspire des diverses formes, textures et formes de vie que l’on retrouve 
dans la nature ainsi que de mon appréciation du courant baroque. Je me 
sers du dessin comme outil pour m’aider à surmonter mes aversions et 
pour encourager un processus de transmutation axé sur la croissance, la 
progression et l’adaptabilité. Cette approche me reconnecte avec mon moi 
physique, avec ce qui m’entoure et avec les forces de la dissolution. Le titre 
de cette œuvre, Logos, fait référence aux anciennes idéologiques grecques 
concernant les mots et le discours ainsi qu’au principe génératif de l’univers. 
L’illustration en forme de bouche s’étend vers l’extérieur, comme si elle se 
déployait dans l’infini.

charLES BrEndan SchIck [b. 1977]

Saskatchewan Winner 
University of Regina

Logos
Graphite on archival mat board

51 x 82 cm
20 x 32 in

charLES BrEndan SchIck [né en 1977]

Lauréat pour la Saskatchewan
Université de Regina 

Logos
Graphite sur carton de  

conservation d’archives
51 x 82 cm
20 x 32 po
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Derian Blake is an aboriginal artist from the Northwest Territories. Having 
left his northern community at a young age, Derian has been developing his 
identity as an aboriginal citizen, exploring the cultures behind aboriginal 
communities in Canada. His primary subject of investigation is folklore and 
the mystical, and his practice involves working with refuse and objects found 
in excess within his environment. hey dad, created from discarded cigarette 
butts, represents the excessive use of harmful substances. Taking the form 
of a mask, this sculpture invites viewers to understand it by invoking the 
senses. The mask transforms identity and its use here asks the beholder to 
shift their perceptions.
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Derian Blake est un artiste autochtone originaire des Territoires du Nord-
Ouest. Ayant quitté sa collectivité nordique à un jeune âge, Derian a su 
développer son identité en tant que citoyen autochtone en explorant les 
particularités culturelles des collectivités autochtones canadiennes. Son 
sujet de prédilection est le folklore et la mystique et ses œuvres contiennent 
entre autres des ordures et des objets trouvés en quantité faramineuse 
dans son environnement. hey dad, créé à partir de mégots de cigarette 
jetés, représente l’utilisation excessive de substances nocives. Présentée 
sous forme de masque, cette sculpture suscite la compréhension des gens 
en faisant appel à leurs sens. Symbole de la transformation identitaire, le 
masque, dans le cas présent, invite les gens à changer de perspective.

dErIan BLakE [b. 1993]

Yukon Winner
Yukon School of Visual Arts

hey dad
Cigarette butts and glue

36.8 x 30.5 x 19 cm
14.5 x 12 x 7.5 in

dErIan BLakE [né en 1993]

Lauréat pour le Yukon
École d’arts visuels du Yukon

hey dad
Mégots et colle

36,8 x 30,5 x 19 cm
14,5 x 12 x 7,5 po
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We applaud all award winners for  
their outstanding achievement.




