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N I C O L E A L L A R D 

Les lignes mémoire sont 
celles inscrites sur notre 

corps et celles qui gravent les 
paysages, les modèlent. Les 
lignes mémoire sont la conver
gence du dessin et de la 
matière. » Ainsi la sculpteure 
Hélène Rochette introduisait-
elle les œuvres qu'elle exposait 
pour la première fois en rési
dence à la galerie L'Œil de Pois
son de Québec, en juillet 
dernier. 

De prime abord, l'art person
nel d'Hélène Rochette ne se 
laisse pas appréhender différem
ment de son art public. Si 
l'échelle réduite de l'un, plutôt 
que la monumentalité relative 
de l'autre, rend plus intimiste ce 
contact, le caractère ludique et 
la teneur poétique, dont l'artiste 
investit depuis longtemps sa pro
duction sculpturale, contribuent 
certainement à faciliter ce 
rapprochement. Il est vrai 
qu'Hélène Rochette aime susci
ter le dialogue, voire la conni
vence, entre l'œuvre achevée et 
celui qui la contemple. Pour qui 
veut se prêter au jeu subtil de la 
perception-interprétation, les 
indices ne manquent pas. Se 
laissant parfois inspirer par le 
lieu d'accueil de ses œuvres ou 
encore par son propre environ
nement culturel et naturel, 
l'artiste trace des pistes qui 
induisent des sens et conduisent 
parfois à découvrir les intentions 
profondes qui ont motivé son 
travail. Par ailleurs, les rapports 
entre les éléments formels (tech
niques, matériaux, formes, 
espace, couleurs) qu'elle 
explore et exploite de façon tan
tôt intuitive tantôt rigoureuse 
s'affirment dans sa manière de 
résumer simplement, de styliser 
avec élégance et impliquent par 
conséquent un autre niveau 
d'appréciation, plus plastique 
celui-là. 

L'impérissable et l'immuable 
inhérents aux projets d'intégra
tion de l'artiste — contexte 
oblige — ont pourtant fait place 
à la précarité, c'est-à-dire à 
l'intervention temporaire que 
suppose le mode de l'installa
tion par lequel elle a choisi 
récemment de s'exprimer. Cette 
approche s'ouvre sur une pers-

H é l è n e R o c h e t t e 
es l ignes m é m o i r e 

Hélène Rochette, 
Les chemins et 
Aujourd'hui I et 2, 
1999. Contreplaqué, 
30 x 350 x 350 cm 
(Les chemins) ; 
papier Arches, 100 x 
95 x 25 cm et 98 x 
84 x 25 cm 
(Aujourd'hui I et 2). 
Photo : Yvan Binet. 

pective nouvelle, plus complexe 
et plus introspective, qui prend 
assise sur la thématique du 
temps : une notion chère à 
l'artiste, un «matériau abstrait» 
mais essentiel avec lequel elle a 
imaginé et réalisé Les lignes 
mémoire. 

LE DESSIN COMME 
P O I N T DE D É P A R T : LA 
LUMIERE ET LE GESTE 
Un dessin au fusain exhibant 
une forme imprécise, parsemé 
de hachures et traversé de vides, 
en réalité l'évocation abstraite 
d'un faisceau de lumière, sert de 
point de départ à l'installation 
intitulée La lumière et le geste, 
pièce maîtresse de l'exposition. 
Combinant le bois, le verre et 
l'éclairage au néon, une plate
forme lumineuse sur laquelle 
sont disposées en rangée de 
minces plaquettes de bois dyna
mise l'espace de sa présence 
irradiante. Cet étrange lit de 
verre sur lequel on aurait jeté un 
voile translucide qui calque la 
configuration du dessin d'ori
gine ou sur lequel on aurait 
abandonné un vêtement qui 
déploie l'empreinte diffuse d'un 
corps, déconcerte. A quelle mise 
en scène cérémonielle nous 
convie-t-on ? Le dépouillement 
silencieux qui caractérise 
l'ensemble, l'énergie lumineuse 

qui baigne, enveloppe, traverse 
la matière et captive au passage, 
contribuent à créer une ambiance 
mystérieuse, immatérielle. 

Un temps d'arrêt est néces
saire pour comprendre l'organi
sation de l'œuvre et reconstituer 
étape par étape son processus 
d'élaboration, son articulation 
logique. L'accumulation d'élé
ments non fixés (supports, pla
teau de verre, plaquettes, tubes 
néon) rend effectivement 
compte des nombreuses mani
pulations de l'artiste, révélant un 
à un ses gestes méthodiques et 
presque mécaniques (actions de 
superposer, de déposer, d'ali
gner). Ce système ordonné, à ce 
point fragile qu'une simple 
poussée pourrait l'anéantir, con
traste vivement avec la sponta
néité du dessin qui a servi de 
prémisse à l'élaboration sculptu
rale. D'une part, la rapidité et la 
liberté d'exécution, d'autre part, 
la patience réfléchie et le con
trôle. La gestualité versus le 
geste lui-même qui divulgue la 
durée d'intervention qu'on ima
gine lente. Le passage de l'un à 
l'autre de ces modes, explique 
Hélène Rochette, est une façon 
de transposer dans la matière 
l'expérience initiale du dessin 
tout en la distançant. Étonnam
ment, le travail sculptural sert ici 
les préoccupations graphiques 

de l'artiste. La lumière, en le tra
versant, accentue les propriétés 
plastiques du matériau de sur
face, laissant transparaître, 
comme en filigrane, le motif rec-
tiligne du bois laminé qui, multi
plié à profusion, s'anime comme 
les hachures du fusain. Ces pla
quettes de bois simplement 
déposées sur le verre imposent 
un rythme répétitif comme 
autant d'instants imprégnés et 
signifiés dans la matière. Ils évo
quent aussi, à chaque séquence, 
les mots d'une écriture singu
lière. Lourd du souvenir des ges
tes de l'artiste, le temps s'égrène 
lentement, semble glisser d'une 
ligne à l'autre, d'un registre à 
l'autre, puis s'écouler tout à 
coup en cascade. 

A U J O U R D ' H U I I ET 2 
ET LES CHEMINS 

La deuxième pièce d'Hélène 
Rochette, par le jeu de l'accu
mulation, réitère l'expérience du 
geste à travers la matière à partir 
du dessin, de la même façon ou 
presque. Inscrits comme les 
deux pôles d'une même entité, 
les deux volets de cette installa
tion, que l'artiste a pourtant tenu 
à titrer séparément, sont tributai
res l'un de l'autre, indissociables 
de l'ensemble qui nous est 
donné à voir. 

Deux figures stylisées, sortes 
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de bas-reliefs en papier, mon
trant, d'un côté, une forme 
vague non reconnaissable et, de 
l'autre, des mains, étalent au 
mur leurs volumes graciles. 
Résultat d'un pliage délicat et 
d'une découpe précise, 
Aujourd'hui 1 et 2 semble égale
ment découler d'une habile 
réappropriation de l'art séculaire 
de l'origami. Non loin, des ali
gnements de planchettes et de 
blocs de bois aux dimensions 
variées déploient au sol un vaste 
dispositif linéaire qu'il nous faut 
contourner. Ce dessin-sculpture 
intitulé Les chemins impose cer
tes des points de vue multiples 
mais a d'abord été conçu pour 
être regardé de haut, tel un plan 
livrant la topographie d'un terri
toire sillonné de réseaux et de 
lignes. Il invite l'imaginaire à 
emprunter des trajectoires pluri-
directionnelles, convergentes ou 
divergentes, comme happé par 
le courant tranquille d'une 
rivière encombrée ou entraîné 
sur des chemins parallèles, d'où 
le titre. Dans ce mouvement de 
va-et-vient qui mène ou ramène 
tantôt au vide périphérique tan
tôt au centre de cet espace-plan, 
rupture et continuité marquent 
tous les parcours et toutes les 
échappées possibles. L'existence 
n'obéit-elle pas à cette règle 
immuable ? 

L'artiste avoue s'être inspirée 
d'un dessin des lignes de la 
main pour réaliser Les Chemins; 
dessin qu'elle ne montre pas ici 
mais dont Aujourd'hui 1 et 2 se 
fait l'écho, agissant comme 
point de repère et comme indi
cateur de sens. Les lignes de la 
main se sont transformées en 
chemins jalonnés ouverts sur de 
multiples et hypothétiques 
lectures. 

LE DESSIN COMME 
P O I N T D ' A R R I V É E : 
EAUX 

Le jeu d'accumulation se 
manifeste dans Eaux dans 
l'agencement de pièces de con
treplaqué formant un triptyque. 
À l'opposé des œuvres précé
dentes qui ont le dessin comme 
point de départ, cette sculpture-
tableau s'avère le résultat du 
hasard, un hasard calculé. Ici, le 
dessin n'apparaît qu'à la fin d'un 
processus patient qui s'appa
rente sous certains aspects à 
celui du graveur préparant sa 
matrice. Mais là s'arrête la com
paraison. L'artiste a plutôt révélé 
la matière, la dégageant, la 
pelant même, strate après strate 
pour finalement mettre à nu les 

paysages insoupçonnes qui s y 
trouvaient emprisonnés. 
L'ombre et la lumière, les nuan
ces et les modelés sont nés à 
partir des nervures ligneuses du 
bois et des sillons plus sombres 
laissés par les résidus de colle 
comme autant de lignes 
mémoire contenues et conser
vées dans la matière. Partout le 
miroitement de l'eau, les 
ondoiements de surface et le 
plissement des vagues nous ren
voient à quelque fragment 
d'océan, de lac ou de rivière, à 
quelque reflet d'une onde lim
pide à la fois identifiable et 
floue. Bref, à quelque impres
sion fugitive qu'on croirait tout 
droit inspirée d'un tableau de 
Monet. Citation pourtant non 
intentionnelle. 

Paradoxalement, sous cette 
apparence d'agitation, i l y a 
l'immobilité, le souvenir à 
jamais figé. Ces petits paysages 
qui font basculer picturalité et 
sculpturalité, sans doute égale
ment en raison de leur format 
réduit, rappellent aussi des 
photographies. 

Les solutions complexes sont 
rejetées d'emblée dans l'art 
sculptural d'Hélène Rochette. 
Ce parti pris, sans être inédit 
dans sa production, réaffirme 
une attitude pourtant bien réelle 
et parfaitement assimilée : 
rechercher le plaisir du faire par 
l'épuration formelle et par la 
réduction des moyens. Une 
façon, admet-elle, de s'affran
chir un tant soit peu de la lour
deur technique qui entoure 
parfois ses réalisations publi
ques, dont on ne voit que le 
résultat final sans en deviner les 
préparatifs. Les œuvres installati-
ves réunies dans Les lignes 
mémoire ne taisent pas leur 
temps d'exécution et ne ressem
blent en rien aux objets autono
mes qui sortent achevés de 
l'atelier de l'artiste. Elles affi
chent au contraire des procédés 
simples et des systèmes fragiles, 
non arrêtés, qui se situent à la 
limite des modes sculptural (tri
dimensionnalité ) et graphique 
(espace-plan). Cette simplicité 
dans la démonstration, loin de 
diminuer le pouvoir évocateur 
des œuvres, en décuple l'effica
cité. Dans la forme poétique en 
trois vers des haïku japonais, 
sujet de curiosité et de fascina
tion pour l'artiste, l'économie de 
mots induit la largeur de sens. 
C'est dans la synthèse plutôt que 
dans l'exubérance que s'invente 
l'art d'Hélène Rochette. I 

S i m o n e J o n e s 
Flux Machines 
J O H N K. GRANDE 

oronto-based artist Simone 
Jones is getting a name for 

her particular brand of kinetic 
sculpture installation. One of her 
strange unsettling mechanisms 
was on view at Centre des arts 
contemporains du Québec à 
Montréal this autumn for 
Montreal viewers to witness first
hand. Entering into the gallery 
the first thing one witnessed was 
forty five blade-like sheaves of 
five foot metal rods arranged in a 
spiral on the gallery floor. These 
tentacle-like tendrils slowly rose 
to body height to create an 
entirely artificial landscape of 
forms. Jones' contemplative 
kinetic, three-dimensional genre 
created a hypnotic, mesmer
izing, even Zen-like effect, so 
subtle and slow-motion were its 
movements. 

The single most interesting 
aspect of Simone Jones' kinetic 
Wave Machine #2 (1999) is the 
way it deceives us into 
believing that these movements 
and the collectivity of repeated 
forms are "natural". Sometimes 
the rising and falling patterns of 
movement are sensually evoca
tive. Other times their animated 
effect is as much subliminal as 
physical. One feels and 
becomes aware of the rhythmic 
movement of Wave Machine #2 
(1999) over time. Jones' inten
tion is phenomenological, to 
create contemplative work that 
is as about our own perception 

Simone Jones, Wave Machine #2. 
1999. Photo: courtesy of the 
Centre des arts contemporains du 
Québec à Montréal. 

of the mechanical movements 
of the forms she has created. 
What looks natural is actually 
fabricated. As the clock motors 
that propel each of the rods 
turn, they rise ever so slowly 
one after another from the floor 
in an algorithmic way. At the 
endpoint of the sequence there 
is a forest of forms we can, if we 
choose, walk into. The effect is 
serene and sage-like, of blades 
of grass blowing in the wind. It 
is the viewer who establishes a 
personal bodily relationship to 
all this tendentious movement. 
The viewer becomes an 
actor/participant in the installa
tion's movement. Jones' 
gesamtkunstwerke projects the 
feeling of a wholly self-gener
ating live organism. Jones has 
commented that Wave Machine 
#2 (1999) is one of her earliest 
investigations into the relation
ship between visual perception 
and bodily perception. 

Accompanying Jones' kinetic 
installation is a hanging mobile 
of interconnected tetrahedron-
shaped forms that look like a 
model for a scientific study. 
Tetrahedron #7 (1999) is a 
micro-biotic module of four-
sided solid triangular pyramids 
appended to each other. This 
organic construction made of 
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