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lectures 
INDIENS DE L'ALASKA 

Catalogue de l'Exposition The Athapachans: 
Strangers of the North. An international tra
velling exhibition from the collection of the 
National Museum of Man, Canada, and the 
Royal Scotish Museum. Ottawa, Musées 
Nationaux du Cananda, 1974, 268 p.; 206 
illus. en noir et blanc et en couleur. 

Cette exposition est la première à être 
entièrement consacrée aux Athapaskans, 
Indiens de l'Alaska et du Nord-ouest du 
Canada. Elle réunit les meilleures pièces 
qui se trouvent dans les deux plus impor
tantes collections d'art indien. Le caractère 
ethnographique de cette exposition explique 
une présentation centrée sur les objets 
usuels dont se servaient les Indiens de cette 
région et qui possèdent une qualité artis
tique certaine: armes, outils, ustensiles, 
vêtements. Dans cette optique, l'exposition 
permet de connaître la nature et la qualité 
de vie des habitants de cette région. Les 
profondes perturbations résultant d'un con
tact toujours plus étroit avec l'homme blanc 
ont fait que, même si cette population a pu 
conserver plusieurs éléments de sa culture 
traditionnelle, des éléments étrangers sont 
venus perturber sa vie. Il est heureux que, 
grâce à l'intérêt qu'ont porté à cette culture 
les premiers explorateurs, les musées aient 
été en mesure d'en préserver les valeurs. 

Dans le catalogue, chaque pièce d'arti
sanat est accompagnée d'une identification 
très au point. Des textes rédigés par des 
ethnologues sur l'histoire des Athapaskans 
précèdent la présentation des objets. Deux 
cartes indiquent la distribution des peu
plades athapaskanes et des divers groupes 
linguistiques à travers la région. Une biblio
graphie importante est présentée à la fin du 
volume. 

Les ethnologues, aussi bien que les 
artistes et le grand public, trouveront dans 
cet important ouvrage matière à poursuivre 
et à approfondir leurs connaissances. 

Lucile OUIMET 

PLACE A L'ARTISANAT 

Jean-Pierre PAYETTE, Guide des artisans 
créateurs du Québec, Montréal, Les Editions 
de La Presse, 1974. 351 pages, illustré en 
noir et blanc. 

Afin de répondre aux besoins croissants 
d'information, Jean-Pierre Payette a groupé 
les artisans par régions géographiques. A 
l'aide de ce guide, l'éventuel touriste et 
l'amateur pourront découvrir une production 
artisanale importante souvent trop peu 
connue. Ainsi à Longueuil, ils trouveront 
aux Ateliers de la rue Saint-Charles, dans 
un bel immeuble du 18e siècle, des artisans 
qui s'adonnent à diverses disciplines. Ils 
apprendront d'autre part qu'à la Coopérative 
des Artisans de l'Est du Québec, on s'occu
pe activement du renouvellement de la 
production et qu'on cherche à améliorer la 
diffusion. De courtes notes biographiques 
accompagnent les photos d'artisans et de 
leurs œuvres. En général, une page entière 
est consacrée à chaque artisan; quelques 
fois deux, selon la reconnaissance déjà 
acquise. 

On peut regretter la mise en valeur d'un 
trop grand nombre de fabricants de bébel-
les à touristes; la responsabilité des 
choix à faire exige de la rigueur. On a toute
fois plaisir à constater chez la plupart des 
artisans le goût de l'authenticité et la con
viction qu'il faut rendre l'artisanat à sa 
fonction utilitaire, afin d'assurer une meil
leure contribution à la qualité de la vie de 
la société actuelle. 

Jean-Claude LEBLOND 

VICTORIA ET SON TEMPS 

Simon JERVIS, Le Style de la grande épo
que victorienne. Une exposition itinérante 
organisée par le Victoria & Albert Museum 
pour le programme national de la Galerie 
Nationale du Canada, 1974-1975. Ottawa, 
Galerie Nationale, 1974. 300 p.; 344 illus. 

Cette exposition embrasse ce qu'on a 
récemment convenu d'appeler La grande 
époque victorienne. Cette période couvre 
les années du milieu du règne, de 1850 à 
1870 à peu près. L'exposition provient des 
collections du Victoria & Albert Museum et 
est offerte au public canadien par le British 
Council. Elle présente une grande variété 
d'œuvres de cette époque. Les 344 illustra
tions du catalogue reproduisent toute une 
série d'objets d'art: meubles, travail des 
métaux, céramique, reliure, objets divers, 
ainsi que des photos de l'architecture du 
temps. Les huit sections de l'exposition défi
nissent chacune les diverses étapes du style 
victorien, chaque section ayant sa propre 
introduction dans le catalogue. Le texte fait 
l'historique de ce style qui commence par 
un retour en arrière jusqu'au milieu du 18e 

siècle, se continue avec le Rococo, le Natu
ralisme, le retour à la Renaissance, le genre 
exotique, pour se terminer, vers 1860, avec 
le style géométrique. Au début du catalogue, 
l'introduction générale est très éclairante 
quant aux causes profondes qui ont été 
à l'origine de ce mouvement et des contro
verses qu'il a suscitées, en opposant le style 
du Crystal Palace à celui du Bauhaus. Avec 

le recul des années et l'apaisement apporté 
par le temps, ce texte permet une rééva
luation plus objective du style de l'époque 
victorienne, tout en reconnaissant la prédo-
minence des pionniers du modernisme 
selon Pevsner. Ainsi qu'il est dit dans l'intro
duction, cet art doit être regardé sans pré
jugés, ce qui permettra de se reporter avec 
lucidité à l'époque où il fut conçu. On re
trouve, à la fin du catalogue, un lexique des 
termes d'art employés dans l'ouvrage et une 
bibliographie choisie. Le texte est rédigé en 
anglais et en français. 

Le nouvel intérêt porté à ce style depuis 
1970 permet de penser que cette exposition 
attirera un grand nombre d'amateurs et de 
spécialistes du style de la grande époque 
victorienne. 

Au Canada, l'exposition sera présentée 
au Musée de Winnipeg, du 22 novembre au 
22 décembre 1974; au Musée de Vancouver, 
du 7 janvier au 2 février 1975; au Glenbow 
Alberta Institute, du 15 février au 15 mars; 
à la Galerie Nationale, du 28 mars au 27 
avril; au Musée du Québec, du 7 mai au 
7 juin. 

L.O. 

PHOTOGRAPHIE QUÉBÉCOISE 

Catalogue de l'Exposition Camérart Mont
réal, La Galerie Optica. 58 pages; 35 ill. en 
noir et blanc et en couleur. 

Ce catalogue a été conçu comme un 
complément à l'exposition Camérart (Gale
rie Optica) qui groupait les œuvres de 24 
artistes du Québec utilisant la photographie 
dans leurs travaux. En dehors d'une préface 
par William A. Ewing et d'une présentation 
par Robert Walker, il est constitué de quatre 
articles de critique rédigés respectivement 
par Les Levine, Chantai Pontbriand, Paul 
Heyer et Pierre Vallières. Ces courtes étu
des sont, à la fois, des critiques (pas 
toujours favorables) des œuvres exposées 
ou de l'exposition dans son ensemble et le 
point de la pensée des auteurs sur la situa
tion de la photographie dans le monde 
artistique contemporain, ainsi que leurs 
opinions sur les tendances formalistes ou 
conceptuelles de l'art d'aujourd'hui. Les 
appréciations des auteurs sont naturelle
ment marquées au coin de l'influence de 
leur spécialité, de leur histoire ou de leurs 
préjugés personnels, sauf peut-être pour 
C. Pontbriand, qui garde une distance plus 
technique. Mais l'ensemble donne une 
image vivante parce que multiple et pour 
une fois compréhensible de ce que veut et 
réalise, dans ses différentes tendances, l'art 
d'avant-garde au Québec. La diversité même 
des tendances et l'éventail de leurs écarts 
avec les formes d'art plus généralement ac
ceptées permettent au non-spécialiste une 
approche plus facile, tandis que la diver
sité culturelle des auteurs permet à chacun 
de s'interroger et de nourrir ces propres 
réponses, car il n'y a pas, et c'est peut-être 
la grandeur de cet art nouveau, de réponse 
stéréotypée par le confort d'une culture 
millénaire. Cet art est en prise avec le passé 
inconnu, le présent fulgurant et le futur in
sondable. Ce catalogue restera pour l'ave
nir l'indispensable moment de réflexion sur 
l'état d'une évolution à un instant, un endroit 
et dans un contexte donné. 

J.-C.D. 
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DES GRAVURES DE GOYA 

Eleanor A. SAYRE, Prints by Francisco Goya 
— The Changing Image. Boston, Museum of 
Fine Arts, 1974; 325 p., 268 reprod. 

Cet important catalogue a été publié à 
l'occasion d'une grande exposition de gra
vures de Goya tenue au Musée des Beaux-
Arts de Boston, du 24 octobre au 29 décem
bre 1974. Elle sera présentée à la Galerie 
Nationale, à Ottawa, du 24 janvier au 14 
mars 1975. Cette exposition a été organisée 
dans le cadre d'une série d'expositions con
sacrées aux maîtres de la gravure. Cet 
événement est survenu à la suite de la 
récente acquisition par le Musée de Boston 
de sept dessins et de 126 gravures de Goya, 
dont plusieurs sont des épreuves d'artiste. 
Cette importante acquisition, ajoutée à la 
collection existante, a permis une révision 
en profondeur de l'œuvre graphique de 
Goya conservé au Musée. Par la suite, il a 
été décidé, vu l'ampleur de la collection, de 
tenir cette exposition. 

Le catalogue présente une revue exhaus
tive de l'œuvre de Goya: gravures du début, 
gravures d'après Velasquez, Les Caprices, 
Les Paysages, Les Désastres de la guerre, 
Le Prisonnier, La Tauromachie, Les Dispa
rates, Le Géant, les lithographies de Madrid 
et les gravures de Bordeaux. En regard de 
chaque série, se trouve un texte très docu
menté sur chacune des séries, des notes 
explicatives de chaque gravure et des ren
vois aux ouvrages de référence consultés. 
Grâce à la haute qualité des reproduc
tions et au moyen des divers états d'une 
même gravure, le catalogue illustre très 
clairement le processus artistique par le
quel l'élaboration d'une idée est amenée à 
sa pleine réalisation, de sorte que les diver
ses étapes du travail sont aussi éclairantes 
et fascinantes que l'œuvre finie. Un lexique 
des termes utilisés en gravure se trouve à 
la fin du volume. 

Ce catalogue, présenté de façon très 
professionnelle, contient une mine de ren
seignements qui lui donne un caractère di
dactique propre à faciliter l'étude de l'œuvre 
de cet admirable artiste. Son audace et son 
affranchissement des contraintes du temps 
en ont fait l'initiateur de la libération de l'art 
de cette époque. «Il préfigurait tout l'art 
moderne, parce que l'art moderne com
mence à cette liberté», nous dit Malraux 
dans son étude sur Goya. 

L.O. 

LA PEINTURE NAIVE AU CANADA 

J. Russell HARPER, A People's Art, Toronto, 
University of Toronto Press 1974. 176 pages, 
126 illustrations dont 26 en couleur. 

En choisissant une panoplie aussi vaste 
de tendances et d'expressions picturales 
qui se développent parallèlement au cou
rant historique et professionnel de l'histoire 
de l'art, J. Russel Harper contourne une 
première difficulté dans la définition de l'art 
naïf. Il ne limite pas. Varié, complexe par 
nature, aussi riche que la gamme des 
émotions qu'il traduit, cet art communique 
une vision des choses, un univers immédiat, 
à l'aide de moyens simples. A première vue, 
un art sans apprêt, mais dans ses meilleures 
réussites, doué d'un sens de la recherche et 
de l'invention. Un art qui exige d'autre part 
qu'on soit sélectif et rigoureux, puisque 
tout ce qui est gentil n'est pas nécessaire
ment bon. 

L'auteur fait un inventaire pancanadien 
de l'art populaire. Erudit, chercheur pas
sionné, J. Russell Harper, par un choix 
d'œuvres, donne sa vision d'ensemble d'un 
mode d'expression où l'on peut déceler des 
traits communs à travers les disparités 
régionales. L'aspect vernaculaire d'un art 
propre aux Maritimes, au Québec, à l'On
tario, aux provinces de l'Ouest, affiche des 
distinctions, des nuances, mais il a en 
commun avec les arts «congénères» ou 
bien de la fraîcheur, de l'humour, ou de la 
compassion, qui tiennent lieu d'exactitude, 
de perfection technique. 

Cet art populaire assure les chroniques 
du temps. Il est la mémoire d'un mode de vie 
et reflète les habitudes d'un groupe social. 
Dans ce sens, les sélections de Russell 
Harper font surtout ressortir les chroniques 
de la vie ontarienne du 19e siècle. Sans 
doute les documents sont-ils là plus nom
breux qu'ailleurs. Plusieurs nous ont semblé 
inédits. Il reste que l'histoire de l'art 
populaire en est à ses débuts et que ces 
premières pages sont belles et pleines 
d'espoir. On les doit à un pionnier cons
ciencieux, qui poursuit fidèlement ses 
inventaires. 

Andrée PARADIS 

LA PASSION SELON SAINT MATTHIEU 

William KURELEK, The Passion of Christ 
according to St. Matthew. Niagara Falls Art 
Gallery and Museum, 1975. 192 p.; Repro
ductions en couleur. 

William Kurelek, peintre autodidacte, 
Canadien d'origine ukrainienne, est né en 
Alberta, en 1927. Il présente dans cet album 
une série monumentale d'illustrations com
prenant 160 tableaux représentant la Pas
sion du Christ selon saint Matthieu. Com
mencé en 1960, son travail a été exécuté 
à raison d'un tableau par semaine pendant 
trois ans. La plupart de ces peintures sont à 
l'aquarelle et à la gouache. Dans une intro
duction, où le peintre explique sa démarche 
artistique, il déclare qu'il a «essayé de ren
dre chaque peinture aussi vraisemblable 
que possible quant à l'histoire et à la mise 
en scène». En effet, si le dessin possède 
parfois une certaine subtilité, le réalisme un 

peu lourd de l'œuvre laisse bien peu de 
place à l'imagination du spectateur, sauf 
peut-être dans quelques tableaux où perce 
un peu du mystère que l'on voudrait voir 
plus répandu dans l'ensemble de l'œuvre 
où tout est dit et où bien peu de choses 
sont suggérées. La dimension uniforme des 
tableaux est de 20 pouces sur 22, dimension 
choisie en fonction de celle d'un écran de 
télévision. L'auteur a prévu la reproduction 
éventuelle de cette série sur film pour servir 
en particulier aux missionnaires dans leur 
travail de catéchèse, d'où l'aspect didacti
que évident de cette série. Ce volume est 
bien présenté malgré la qualité moyenne des 
reproductions. L'art religieux est un art 
difficile et plein d'embûches. Kurelek s'y est 
engagé avec ardeur et sans réticence à la 
suite de sa conversion au christianisme, 
d'où la sincérité émouvante qui se dégage 
de l'œuvre. 

Les textes de William Kurelek et du Dr 
Donald DeMarco sont rédigés en anglais, 
en français et en ukrainien. Le texte français 
est écrit dans une langue correcte mais un 
peu laborieuse et lourde. Une courte bio
graphie et une liste des événements de 
l'impressionnante carrière artistique de Wil
liam Kurelek complètent ce volume. 

L.O. 

LA BEAUTÉ RÊVÉE 

Marcello VENTUROLI, Crocetti. Roma, Edi-
talia, 1972. 235 pages; 8 ill. en couleur et 
173 ill. noir et blanc. 

Avec ce beau livre, nos amis italiens 
versent un document intéressant au dossier 
de l'évolution artistique. Crocetti, en effet, 
né en 1913 dans une contrée de hautes 
traditions, illustre parfaitement le dilemme 
dans lequel se sont trouvés — et se trou
vent encore — maints artistes authentiques 
aux prises avec, d'une part, leur vision 
personnelle du monde, quelquefois pros
pective, souvent provocante, toujours apu
rée, et d'autre part, les moyens représen-
tationnels hérités de leur culture, consti
tuant la seule langue commune, faits de 
continuels ajouts et de cadres et d'interdits 
restrictifs. 

62. 



Le texte de Venturoli est écrit en italien 
mais heureusement pour ceux qui ne sont 
pas familiers avec cette langue, d'excellents 
résumés de celui-ci, en français et en 
anglais, ont été incorporés à la fin du volu
me. L'auteur fait un très bon historique des 
différentes étapes de l'artiste, donne une 
vue révélatrice des sujets traités et des 
commissions réalisées et attire l'attention 
sur la retenue et la mesure de l'œuvre en gé
néral, ainsi que sur les solutions techniques 
apportées aux problèmes d'esthétique et de 
sculpture. En feuilletant les très nombreuses 
et très belles illustrations, on ne peut cepen
dant empêcher de surgir dans l'esprit un 
sentiment à peine effleuré dans le texte, 
inexplicable sans doute parce qu'il est, 
peut-être, l'essence même du mystère 
artistique. La transcendance, le passage du 
particulier et de l'anecdotique à l'arché
type, l'émergence de la vraie réalité des 
êtres et des choses . . . 

Pourquoi, et surtout comment? A quel 
moment précis l'artiste va-t-il au-delà de sa 
culture? Combien profondément boulever-
se-t-il la vérité de son héritage traditionnel 
pour atteindre à la réalité cachée du 
monde? Crocetti a relevé là un défi difficile. 
Il semble impossible de croire que cette 
ambiguïté, traditionnel-contemporain, soit 
involontaire. Certaines sculptures d'ani
maux et la plupart de ses dessins sont 
résolument contemporains quant à la tech
nique. Mais c'est dans les œuvres à la 
facture, superficiellement, la plus tradi
tionnelle, — ses sculptures de jeunes fem
mes en particulier — que la magie artistique 
transparaît le plus. Sa merveilleuse Ragazza 
seduta, de 1946, est certainement, pour tous 
les hommes, La Femme, à la fois leur his
toire et leur destin; ces reins, ces hanches, 
ce corps sont La Beauté, rêvée par des 
siècles de culture. Mais elle est aussi, par 
la pause peut-être, par la magie de l'artiste 
sûrement, toutes les femmes, les belles et 
les laides, les mères et les amantes, et par 
cela même proche, accessible et réelle, 
d'une réalité dont nous ignorons presque 
tout. 

La recherche possible du lieu et du 
moment de la transgression, opportunité 
rare dans un livre d'art, n'est pas le moindre 
des plaisirs qu'offre cet ouvrage, complété 
par une biographie sommaire et une inté
ressante bibliographie. 

Jean-C. DUMONT 

LE CATALOGUE MODÈLE 
DE LA COLLECTION FRICK 

Marcelle BRUNET et John A. POPE, Porce
lains in the Frick Collection, New-York, 
Princeton University Press, 1974. 359 pages, 
85 illustrations en noir et blanc et quinze en 
couleur. 

Au cœur de New-York le Musée Frick 
attire de nombreux visiteurs. Dans un cadre 
élégant, une excellente collection amassée 
par un amateur éclairé, Henry Clay Frick, 
groupe peintures, sculptures, gravures, des
sins, porcelaines, meubles, argenterie et 
tapis d'Orient. Ces objets servent à l'appré
ciation; ils ont toutefois une autre fonction 
en assurant un fonds de recherche mis à la 
disposition des spécialistes. C'est dans cet 

esprit que le projet d'un catalogue raisonné 
de la collecction a été établi, il y a quelques 
années, par le second directeur de la Col
lection, Franklin M. Biebel. Six volumes ont 
déjà parus. Le septième vient d'être publié. 
Deux autres sont en préparation. Déjà, on 
peut se rendre compte que l'ensemble de 
ces publications magnifiquement présen
tées, illustrées avec goût, est une œuvre de 
référence magistrale. La plupart des criti
ques l'acclament comme le catalogue idéal 
qui mérite de trouver place dans toute 
bibliothèque d'art sérieuse. 

Le secret de cette réussite? Des qualités 
de rigueur dans l'information, de précision 
dans la reproduction, qu'on est à même 
d'apprécier dans le septième volume: Por
celains in the Frick Collection. Les auteurs, 
John A. Pope, directeur émérite de la Freer 
Gallery of Art de Washington, orientaliste 
distingué, et Marcelle Brunet, autrefois bi
bliothécaire et archiviste à la Manufacture 
Nationale de Sèvres, auteur des Marques 
de Sèvres, l'étude la plus complète publiée 
jusqu'ici sur les marques de porcelaine, 
analysent respectivement les pièces des 
collections orientales et françaises. 

Quatre-vingt-cinq objets individuels ont 
été étudiés sous l'angle du titre ou de la 
provenance, de la matière, de la dimension 
et des marques. L'objet illustré est présenté 
sur la page de droite, sa description est 
inscrite sur la page de gauche. La condition 
actuelle de la pièce est détaillée ainsi que 
l'historique de son entrée dans les collec
tions. Les principales expositions où la 
pièce aurait pu figurer sont également 
mentionnées. 

Cette partie technique est précédée de 
commentaires généraux qui ont trait à 
l'histoire et aux modes de fabrication des 
porcelaines. Ainsi l'objet de musée n'est 
plus l'objet mort qui intéresse à peine un 
œil indifférent. Il retrouve une vie nouvelle 
par l'exposé de son cheminement dans le 
temps, par son appartenance à un mode de 
vie, par les rapports qu'il a suscités. Il est 
le reflet des conditions sociales, psycho
logiques qui prévalaient à l'époque où il a 
été conçu mais il est aussi la preuve irré
futable du soin que l'homme attache à la 
conservation et à la transmission. 

A.P. 

IL FAUT DOMPTER LE CHAOS 

Gabriel CELAYA, Les Espaces de Chillida. 
Paris, Editions du Cercle d'Art, 1974. 188 p.; 
144 ill. en noir et blanc de F. Català-Roca. 

Ce livre exceptionnel nous confronte avec 
divers moment de Chillida, presque des 
styles, mais reliés à la même recherche au 
long des mêmes sentiers de l'inquiétude 
et de l'interrogation. Gabriel Celaya, tra
duit par Robert Marrast nous ramène, 
en fait, aux temps premiers, où l'homme, 
expulsé de la matrice maternelle, ressent 
l'urgence d'ériger les premières bornes de 
pierre pour se donner des points de repaire 
dans l'espace ouvert qui l'effraie. Ces 
menhirs qui «deviennent le symbole de 
l'homme debout et celui de l'angle secret 
que forme la chose dressée et son ombre». 
De cette urgente nécessité de la vie est née 
chez Chillida une époque de fers agressifs 
et tentaculaires donnant l'assaut à un 
espace illimité. 

Par la suite et pour tenter une synthèse, 
l'artiste fera entrer en jeu, avec cet espace 
extérieur, «celui de la caverne matrice; 
celui de l'espace viscéralement intérieur; 
celui de la mémoire prénatale qu'on ne 
peut éluder». De cette recherche sont nés 
Iru Burni (Trois fers), dont les illustrations 
donnent, en quarante plans différents, un 
étonnant poème visuel. Cette œuvre semble 
née des urgences et des forces élémen
taires des premiers matins du monde. Nous 
tournons autour, nous l'approchons sous 
tous les angles, nous la pénétrons aussi loin 
que faire se peut, sans que, pour autant, se 
résolve la dualité des espaces intérieurs et 
extérieurs et que cesse la quête et l'interro
gation. Mais combien est passionnante et 
troublante la lente découverte. De ce même 
jeu dialectique de l'au-dedans et de l'au-
dehors sont sorties ses Rumeurs de limites, 
IX, que le photographe a pareillement 
captées en une symphonie étourdissante 
et dans lesquelles l'auteur veut voir une 
transposition des mains mêmes de l'artiste. 
Il y a aussi les albâtres des Eloges de la 
lumière, qui tentent d'aider à la recherche 
angoissante du lieu protégé, de la cache 
secrète. Et puis les aciers de Leku (le lieu), 
de Txoko Aske (articulation libre), ... autant 
de moments privilégiés, de lentes flâneries 
à travers des pages chargées de la magie 
des matières secrètes et du mystère tou
jours renouvelé des formes et de la lumière. 
Une voie royale pour partir à la découverte 
des questions et des réponses d'Eduardo 
Chillida. 

J.-C.D. 

UNE ENCYCLOPEDIE DE LA PEINTURE 
MODERNE 

Michel RAGON, Ed. Peinture moderne, pein
ture contemporaine, une encyclopédie par 
fiches. 

Sous la direction de Michel Ragon, 
(auteur de Naissance d'un art nouveau, de 
['Histoire mondiale de l'architecture et de 
l'urbanisme modernes, responsable de la 
collection Médiations), vient de paraître un 
ouvrage en deux volumes, Peinture moderne 
et peinture contemporaine. La présentation 
sous forme de fiches mobiles en fait un 
instrument de travail et de recherche parti
culièrement souple pour les étudiants et les 
chercheurs. Il n'y a pas de reproductions, 
mais l'étude consacrée à chacun des 
artistes, aux écoles et principaux mouve
ments de l'art actuel, est complétée d'une 
chronologie, d'une bibliographie et suivie 
de la liste des musées et lieux publics où 
l'on peut voir les œuvres. Les renseigne
ments concernant les reproductions et dia
positives complètent la documentation. Par 
un tableau chronologique, peintres et mou
vements artistiques sont situés dans le 
contexte général: historique, littéraire, poli
tique. Riopelle, Borduas et les Automatistes 
y sont l'objet du même intérêt que les 
autres peintres, fixés arbitrairement à 4 
pages chacun. La consultation rapide reste 
la qualité première de cet ouvrage auquel 
ont collaboré Roger Bordier, Pierre Caban
ne, Gaston Diehl, Gérald Gassiot-Talabot, 
Pierre Gaudibert, Jean-Jacques Lévêque, 
José Pierre, Pierre Restany. 

Laurent LAMY 
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