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ARTPLAN CINEMA 
LE 9« FESTIVAL 
DES FILMS DU MONDE 

Un déluge de films (présentés en anglais sans 
sous-titres ou essentiellement sous-titrés en an
glais pour un public francophone à 80 pour 
cent)1 où se glissaient moins de productions 
médiocres que par le passé, certes, mais da
vantage de films d'une qualité moyenne: quel
que 160 longs métrages, dont une vingtaine en 

1. Allison ODJIG 
dans Visage pâle 
de Claude GAGNON. 

Compétition officielle. Celle-ci demeure encore 
le point faible de cette manifestation en ne pré
sentant que des films de peu d'intérêt. Même Le 
Matou, de Jean Beaudin, malgré les honneurs 
remportés, et Babel Opéra, d'André Del
vaux,n'étaient pas à la hauteur. Dans ce 
contexte, des films comme Amère récolte, d'A. 
Holland (RFA), et L'Attraction de Philadelphie, de 
Peter Gardos (Hongrie), ne pouvait qu'attirer 
l'attention du jury à un titre ou à un autre, alors 
que Padre Nuestro, de F. Regueiro (Espagne), 
se voyait paré de toutes les vertus... 

Par ailleurs, toutes catégories confondues, on 
retiendra la persistance d'un cinéma hongrois 
de qualité (dont l'excellent Colonel Redl, d'Ist-
van Szabo) et surtout la confirmation de l'émer
gence d'un nouveau cinéma latino-américain 
assez diversifié. Des titres à retenir: Mémoires 
de prison, de Nelson Pereira Dos Santos, Un 
type marqué pour mourir, d'Eduardo Coutinho, 
et Marvada Carne, d'André Klotzel, tous trois du 
Brésil; L'Histoire officielle de Luis Puenzo et Tan
gos - L'exil de Gardel, de Fernando Solanas, 
tous deux d'Argentine; Oriana de Fina Torres 
(Venezuela), La Guerre du centime de Ciro Du-
ran (Colombie), Au nom du peuple, de Frank 
Christopher (Salvador/USA); Pedro et le capi
taine, de Juan Garcia, et Frida, de Paul Leduc, 
tous deux du Mexique...Certes, chacun à sa fa
çon, ces films témoignent d'un engagement po
litique, mais dans les meilleurs cas - et leur force 
s'en trouve accrue - ils constituent aussi un 
plaidoyer en faveur de l'intelligence du ci
néma et de ses ressources. 

Pour le reste, on retiendra des noms et des 
titres isolés, sans qu'il soit possible de dégager 
des caractéristiques spécifiques d'une produc
tion internationale qui se cherche ou qui s'aban
donne à la facilité. Quelques rares films qui 
sortent de l'ordinaire par leurs préoccupations 
thématiques et leurs recherches formelles: Péril 
en la demeure, de Michel Deville (France), L'An

née du soleil tranquille, de K. Zanussi (Pol./USA/ 
RFA), Empty Quarter, de Raymond Depardon 
(France), Visages de femmes, de Désiré Ecare 
(Côte d'Ivoire), le film de Paul Leduc, déjà men
tionné, consacré à Frida Kahlo, etc. Des pre
miers films prometteurs, comme Le Thé au 
harem d'Archimède, dé Mehdi Charef (France) 
et Kolp, de Roland Suso Richter (RFA). Aussi, 
des documentaires saisissants, comme A.K., de 
Chris Marker, consacré au tournage du film Ran 
(Chaos), de Kurosawa, où la beauté jaillit de 
toutes parts dans cette lutte que mène le ci
néma contre les éléments de la nature au pied 
du mont Fuji; Le Procès de Tokyo, de Ko-
bayashi, valable surtout pour certaines sé
quences de reportage inédites et le débat qu'il 
suscite autour de la notion de responsabilité et 
non pour sa forme, conventionnelle et lourde; 
L'Orchestre noir, de Stephan Lejeune, qui, avec 
des moyens limités, brosse un portrait révéla
teur du phénomène de l'extrême-droite en Bel
g ique; Dance Black Amer ica, de D.A. 
Pennebaker, et, bien sûr, Le Choix d'un peuple, 
d'Hugues Mignault, pour l'émotion qu'il suscite 
en étant centré sur le référendum qui a brisé le 
rêve de nombreux Québécois, le 20 mai 1980... 

On ne saurait clore ce rapide survol sans 
mentionner Wsage pâle, de Claude Gagnon, 
considéré par les critiques comme étant le meil
leur film réalisé ici. Alerte et convaincante 
confrontration d'un homme blanc traqué et 
d'une fière Amérindienne (Allison Odjig), il sort 
des sentiers battus par la qualité de ses dia
logues, la spontanéité du jeu de ses interprètes, 
et par la façon que s'y trouvent explorés nos 
paysages et que s'y meuvent ses personnages, 
sans que jamais n'y plane l'ombre du pitto
resque, du folklorique, de la facilité, de la 
complaisance. Un film avoir. 

1. A Montréal, du 21 août au 1er septembre 1985. 

Gilles MARSOLAIS 

SCENOGRAPHIE 
UNE HARPE DE LUMIERE 

Du 26 avril au 1e r juin, la Compagnie Contre-
Chant1 produit, au Palais des Glaces2, à Paris, 
Le Condamné à mort de Jean Genet. Mise en 
scène et en musique par Hélène Martin, l'œuvre 
poétique renaissait dans le décor grillagé et les 
costumes monochromes d'André Acquart, re
haussés par différents fondus lumineux clan
destins, pour souligner l'errance du bagne à la 
liberté du geste. 

Selon l'optique d'Hélène Martin, l'œuvre était 
abordée dans son intégralité en mariant le lan
gage et le chant3. L'espace ouvert par des gril
lages amenait des hommes qui s'intégraient aux 
mots, aux voix, à la musique, pour faire vibrer 
l'amour que célèbre toujours le poète. Ce souci 
harmonique était d'ailleurs présent autant chez 
les spectateurs4 que chez les comédiens5. 

La seule réserve que je garde vis-à-vis la mise 
en scène un peu statique, c'était la timidité avec 
laquelle les interprètes utilisaient la gestuelle qui 
se devait d'être plus impulsive, à cause de la 
scénographie transformable du grillage. D'au
tant plus que l'œuvre passionnée est un réseau 
d'émotions vives. 

Espace couronné de grilles incorporant deux 
cellules ouvrables au fond, un escalier et un 
grabat sur les côtés intérieurs aux parois grilla
gées, avec un second grabat au centre, cette 
structure de métal suggérait des illusions d'op
tique pour briser avec la sobriété de son carac

tère. Cette sobriété était d'ailleurs soutenue par 
la simplicité des costumes actuels (chemises 
flottantes, camisoles, vestes ouvertes, panta
lons droits) en coton aux tons monochromes de 
gris. Or, selon les déplacements des interprètes 
sous les effets de lumières, la structure montrait 
des reflets de plexiglas pour laisser errer le désir 
et s'évader la jouissance. De cet espace aux 
barreaux réversibles, la sirène du mal aimé ou 
du bagnard esseulé vagabondait dans une nuit 
ironiquement idyllique où l'accusé débridé 
cherchait, en vain, le vrai assassin de la bêtise 
humaine. A travers cette harpe de lumière, les 
attitudes, les voix, les moqueries, les provoca
tions voyageaient à la mesure d'un plain-chant. 

Le montage musical de l'œuvre était intéres
sant: la bande et les percussions allaient dans 
le sens de célébrer la parole chantée, afin de ré
habiliter le désir et le faire renaître hors de l'in
terdit. 

De ce spectacle, je garde une image du 
Condamné à mort: il continue d'errer à travers 
une harpe de lumière pour renaître à la poésie. 
Le soir du spectacle, l'instrument aux cordes 
pincées s'aventurait dans la caisse de réson
nance du théâtre chanté. Ainsi l'écho de l'œuvre 
s'acheminait vers un au-delà habité d'espoir. 

L'excellente performance de deux co
médiens, Richard Armstrong et Daniel Prieto, 
s'ajoutait au professionnalisme de la produc
tion. 

1. Dirigée par l'auteur-compositeur-interprète Hélène Martin. 
2 Du 26 avril au 1er juin 1985. 
3. La direction musicale était confiée à Jean-Guy Coulange 

avec les musiciens efficaces Jean Cohen-Solal. J.-G. Cou-
lange. Nathalie Fortin, Pierre Montarelli, Michel Risse. 

4. A la représentation du 21 mai 1985. 
5. Richard Armstrong, J.-G. Coulange, Olivier Foy, Brigitte Hé

bert, Hélène Martin, Daniel Prieto. 

LucCHAREST 

2. Le Condamné à mort de Jean GENÊT. 
(Phot. Ber theJudet) 
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INTEGRATION 

MICHEL MARTINEAU 
A LA MAISON DU CITOYEN DE HULL 

La Ville de Hull possède un hôtel de ville tout 
neuf d'une élégance exceptionnelle. Si excep
tionnelle en effet que fort peu de villes québé
coises ou même canadiennes d'égales 
dimensions peuvent rivaliser sur ce point. Il était 
donc extrêmement délicat d'insérer, dans un 
ensemble qui semblait particulièrement harmo
nieux et complet, une œuvre d'art qui n'avait 
point été prévue dès l'origine. 

C'est pourtant le défi relevé par l'artiste Mi
chel Martineau, retenu pour cette tâche parmi 
un très grand nombre de concurrents. Il a choisi 
de travailler sur les longues et étroites lames de 
verre trempé qui bordent le plafond de tous les 
étages, construits en galeries au dessus et au
tour de l'Agora. Ces lames font partie de l'arse
nal habituel de la prévention des incendies dans 
les lieux publics et demeurent d'ordinaire quasi 
invisibles. 

Martineau leur a appliqué, avec la collabora
tion de Robert et Benoit Pronovost, maîtres im
primeurs, un procédé de sérigraphie sur verre 
qui les a transformées en vitraux. Vitraux dis
crets cependant, qu'on peut ne pas remarquer 
de prime abord lorsqu'on pénètre dans la Mai
son du Citoyen de Hull (ce qui prouve bien qu'il 
n'y a pas de conflit architectural!) et qu'on dé
couvre tout à coup avec la complicité d'un rayon 

de soleil, ou parce qu'on a levé la tête vers les 
étages en surplomb. Et alors, ô humour, c'est 
dans l'attitude même des touristes qui visitent la 
chapelle Sixtine, le nez en l'air, qu'on reconnaît 
à distance sur les verrières de Martineau, des 
silhouettes familières du plafond de Michel-
Ange! Les prophètes avec leurs manuscrits, so
lidement imbriqués ici dans un décor savant de 
grilles superposées conçues et réalisées à l'or
dinateur. Traitement de l'information à travers 
les siècles, des incunables antiques jusqu'à 
l'informatique du 20e siècle. Dépassement du 
régional outaouais vers l'impérissable interna
tionalisme romain. 

Cela se situe tout à fait dans l'esprit post-mo
derne alliant l'abstraction et la technologie de 
pointe à des fragments figuratifs tirés de l'his
toire de l'art et détachés de leurs cadres d'ori
gine. Il y a d'ailleurs là-dessous un symbolisme 
intellectuel qui demande parfois explication. 

Les couleurs des encres sérigraphiques 
translucides sont limitées au jaune légèrement 
citronné, au magenta et au bleu turquoise cou
ramment utilisés pour les séparations de cou
leurs en photographie et en imprimerie, et pour 
le mélange automatique des teintes en photo
copie en couleur; renvoyant donc à un autre 
code de l'information contemporaine, celui 
d'une machinerie courante et d'une communi
cation accessible à tous. Les chevauchements 

3. Michel MARTINEAU 

des grilles cybernétiques ainsi colorées font 
chatoyer la lumière sans pousser jusqu'au mé
lange optique, et les murs environnants réper
cutent des dédoublements fugitifs de l'œuvre au 
gré de l'heure et du temps qu'il fait. C'est sans 
doute du point de vue perspectif des étages que 
le coup d'œil est le plus séduisant, puisqu'on 
voit alors les verrières en transparence parfaite, 
que les couleurs et les motifs varient subtile
ment d'un étage à l'autre et que la construction 
en surplomb permet d'apercevoir plusieurs sec
tions d'étages à la fois. 

Martineau a également créé, à l'occasion de 
l'inauguration récente de ses vitraux, une séri
graphie sur papier très réussie, qui reprend les 
couleurs et le thème des verrières en le conden
sant. L'effet produit est d'une grande richesse. 

Parmi les très nombreux efforts d'intégration 
des arts à l'architecture réalisés au Québec de
puis les neuf ou dix dernières années, l'œuvre 
de Martineau, à la Maison du Citoyen de Hull, se 
détache par sa finesse, sa complexité et sa mo
dernité exemplaire. 

Suzanne JOUBERT 

CENTRE D'ART CONTEMPORAIN 
LES PROJETS ET LES ATTENTES 
DU CENTRE DES ARTS CONTEMPORAINS 
Entretien avec Dominique Rolland 

Le Centre des Arts Contemporains du Qué
bec à Montréal est une société à but non lucratif 
dont l'idée a germé dans l'esprit de deux ar
tistes montréalais, Dominique Rolland et Domi
nique Valade. Cet organisme, qui regroupe à 
l'heure actuelle près d'une centaine d'artistes, 
s'est fixé comme objectif de promouvoir au 
Québec l'émergence d'un marché de l'art qui 
soit viable et reconnu internationalement, non 
plus uniquement comme un marché institution
nel, mais aussi comme un marché réel, concret. 

«Notre concept représente une première en la 
matière: il s'agit d'une structure d'organisation 
montée par des artistes pour des artistes, struc
ture qui veut compléter le réseau actuel des ga
leries. Nous regroupons des artistes pro
fessionnels œuvrant dans le domaine des arts 
contemporains: peinture, sculpture, techniques 
mixtes, gravure, photographie.» 

Le Centre des Arts Contemporains a élu do
micile rue Saint-Dominique, près de la rue Ra

chel, tout à côté de «Bouari», le café culturel 
créé, lui aussi, à l'initiative de Sodip-Art (So
ciété de Diffusion Internationale et Placements 
sur Oeuvres d'Art). La rénovation de cette an
cienne caserne de pompiers, cédée par la Ville 
de Montréal, a été subventionnée par les deux 
paliers de gouvernement et par des capitaux 
privés. 

«Nous voulons répondre à un besoin de la 
communauté artistique, en offrant, en premier 
lieu, un ensemble de services concrets: ate
liers, galeries, studios, matériel, équipes de 
soutien en ébénisterie, en photographie, un peu 
sur le modèle déjà mis en place chez Graff. Mais 
la véritable originalité de notre entreprise tient 
surtout au fait que nous visons à établir un sys
tème intégré: nous voulons pouvoir contrôler 
toute la chaîne de diffusion des œuvres, du 
stade de leur évaluation à celui de l'établisse
ment des modalités de leur transport. Il faut 
comprendre le rôle fondamentalement dyna
mique du Centre. Il veut être un véhicule de re
groupement pour les artistes et un moyen de 
diffusion. A l'heure actuelle, ce qui existe ici, 

c'est un marché foncièrement institutionnel au
tour duquel gravite un réseau de galeries en 
étroite concurrence. Nous proposons la créa
tion d'un marché véritable, réel, qui nous donne 
enfin une carte d'échange avec les États-Unis. 
Il s'agit d'établir une réciprocité des échanges à 
tous les niveaux, de cerner le marché, de mon
trer aussi que les artistes ne sont pas unique
ment des créateurs, mais qu' i ls peuvent 
également être des organisateurs, des interlo
cuteurs crédibles; il faut, enfin, convaincre l'en
treprise privée de prendre des responsabilités 
dans le domaine des arts.» 

Il fallait donc, tout d'abord, bâtir, ménager le 
terrain de cette confiance. C'était la mission des 
expositions Expron et Belgique, montées à l'été 
1984, manifestations que Dominique Rolland 
concevait comme un test de crédibilité, une 
sorte d'avant-première du Centre. 

De la même façon, dès son ouverture offi
cielle, à l'automne 1985, le Centre mettait de 
l'avant cette ambiance de collaboration, qu'il 
souhaite étroite, entre l'entreprise privée et les 
artistes: «Présenter une exposition de tech-
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4. Le Centre des Arts Contemporains 
(Phot. Centre de Documentation Yvan Boulerice) 

niques mixtes sur le thème de l'environnement. 
Montrer comment les artistes interviennent sur 
ce thème particulier. Montrer en parallèle la part 
et les réalisations de l'entreprise privée sur ce 
plan. Conjuguer ces sensibilités.» 

«Par l'intermédiaire de Sodip-Art, qui jouit 
d'un contact direct avec les entreprises, le 
Centre peut espérer être appuyé par une qua
rantaine de firmes privées. D'un autre côté, nous 
travaillons d'ores et déjà avec des correspon
dants de plusieurs pays, dont l'Allemagne et les 
États-Unis, afin de mettre sur pied une infra
structure et des mécanismes d'échanges. Les 
potentialités sont déjà là. En effet, il ne faut pas 
oublier que les artistes de la société ont leurs 
propres réseaux de contacts et leurs propres 
projets. De sorte que, pour amener un rayon
nement des créateurs québécois à l'étranger, il 
nous reste à programmer, structurer, articuler, 
planifier, toute cette matière forte, cette éner
gie.» 

Il reste aussi à espérer et à souhaiter que l'in
telligence et le dynamisme de ce projet passe 
avec succès les multiples épreuves du réel quo
tidien. 

Moyennant une cotisation annuelle, les ar
tistes qui adhèrent à la société ont l'entière 
jouissance des services offerts. Il va de soi que 
toutes les tendances sont bienvenues dans le 
Centre. 

Serge JONGUÉ 

DESIGN 
MICHEL DALLAIRE 
ET L'ART DU DESIGN 

Le design industriel, grand art ou art avec un 
petit a? Au jugement de certains, le côté fonc
tionnel et commercial prime sur la valeur artis
tique de cette activité. 

Surprise à pied d'œuvre, l'équipe Dallaire au 
complet, Michel le grand patron, Bob Katz, Ma
rio Gagnon et Martin Pernika, est en train de 
transformer l'idée initiale de Goroyeb, proprié
taire de l'industrie Gosh, en un produit à la fine 
pointe de la technologie et de l'ergonomie. Leur 
recherche n'est pas seulement scientifique, elle 
tend à conjuguer l'aspect fonctionnel à l'har
monie extérieure du projet. Cette année, Michel 
Dallaire est récipiendaire d'une citation au prix 
Design Canada pour la mallette Résentel et de 
deux mentions honorables pour la Collection 
Piccolo, Design Sverige, et pour le frein de bi
cyclette Résentel modèle D-10. L'un des 
concepteurs les plus recherchés de l'industrie 
québécoise, Michel Dallaire fait le point: «Le 
design n'est pas un art mineur, c'est un art tout 
court qui mérite un grand A selon la qualité 
d'inspiration de son auteur. Activité humaine vi
sant un idéal esthétique, le design est au produit 
ce que l'architecture est au bâtiment. Bien que 
nul ne conteste plus l'œuvre contenue dans les 
parfaites proportions d'un édifice, la beauté for
melle et fonctionnelle du design est encore ob
jet de controverse.» 

Depuis le concours Electrolux, de la Kons-
fackskolan de Stockholm, en 1965, Michel Dal
laire en est certainement au quinzième prix de 
sa carrière. Dernièrement, des pourparlers ont 
été engagés avec le Musée National d'Art Mo-
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derne, de New-York, où l'exerciseur CCM, 
conçu pour Pro Fit Canada, pourrait être ex
posé dans la collection permanente; depuis 
1930, le Musée consacre une section spéciale à 

5. Michel DALLAIRE 
L'exerciseur «CCM- de Pro Fit Canada. 

l'esthétique industrielle, situant le designer sur 
un pied d'égalité avec l'artiste ou, à tout le 
moins, avec l'artisan. Pour reprendre la phrase 
d'Etienne Souriau, il y a effectivement dans le 
design «autant de pensée, d'intelligence, de fi
nalité et, pour tout dire en un mot, d'art véritable 
que dans un tableau de maître ou dans une 
statue». 

La production en série a été, à ses débuts, 
trop souvent hélas! assez pauvre d'aspect. «On 
avait tendance, commente Michel Dallaire à en
joliver (décorer) l'objet (art appliqué) alors que 
depuis on s'efforce d'intervenir sur la forme glo
bale et de considérer la volumétrie comme prin
cipale intervention artistique.» 

A la fois artiste et technicien, le designer in
dustriel accorde à l'esthétisme son droit de cité 
dans l'industrie. «Il recherche les proportions, 
les couleurs, la lumière et l'utilisation judicieuse 
des matériaux et des procédés qui confèrent au 
produit son harmonie. La beauté précède vrai
ment toutes les satisfactions.» 

Un sourire de Joconde aux inventions méca
niques... Pourquoi pas? Léonard de Vinci a été 
l'un des plus grands designers de l'histoire; son 
esprit fécond a su rallier l'art à la rationalité 
scientifique, deux éléments indispensables au 
concepteur industriel du 20e siècle dont les ef
forts tendent «à humaniser les techniques 
contemporaines et leurs produits, à donner aux 
créations de notre civilisation machiniste une 
valeur esthétique, à provoquer une élévation du 
niveau du goût et des conditions de vie de cha
cun». 

Monique DESLAURIERS 



•JEUNES ARTISTES 
EXPRESSIONNART 

Ils sont artistes; ils sont quinze et ils sont 
jeunes. Le début de la vingtaine. Regroupés au
tour de l'un des leurs, Emmanuel Claudais, Ex-
pressionnart, c'est le nom collectif qu'ils ont 
adopté pour se mieux faire connaître. Le vérita
ble coup d'envoi du groupe eut lieu en janvier 
1985 lors d'une exposition à la Galerie du 22 
Mars. 

Alphabétiquement: Josée Beaudry, Serge 
Brunelle, Suzanne Carrier, Emmanuel Clau
dais, Paule Cloutier, Jean-Paul Eid, Nicolas Gri-
vet, Honolulu (sic!), René Morel, Christian P. 
Morin, Raymond Parent, Diane Provost, Dany 
Rivest, Danielle Sauvé et Pierre-Paul Pariseau. 

La plupart ont achevé leurs études en design 
ou en art à l'Uqam au début des années 1980, 
et c'est probablement durant ces années que 
ces jeunes rapins ont tissé les liens d'amitié qui 
assurent la cohésion du groupe. Cohésion plus 
personnelle que stylistique, il faut bien le souli
gner. La bande dessinée et l'illustration consti
tuent un noyau central autour duquel gravitent 
la plupart des disciplines. De cet ensemble fort 
hétérogène, les photocollages d'Honolulu et de 
Pariseau ont retenu notre attention pour leur ca
ractère achevé; on peut se demander si l'ensei
gnement ou l'exemple de Pierre Guimond n'y 
sont pas pour quelque chose. 

D'autre part, il n'est pas interdit de penser que 
l'année internationale de la jeunesse - et peut-
être une subvention - soit le principal levier de 
cette entreprise qu'est le dossier quasi luxueux 
qu'ils viennent de distribuer auprès des institu
tions et des personnes du milieu de l'art. Dans 
un boîtier plastifié, très high tech, venu de chez 
Ikea, nous sont offerts quinze dossiers d'artiste 
à la présentation fort soignée: liséré blanc de la 
couverture, nom en lettraset, acétates, photo
graphies et diapositives. Tout y est. Mais il est 
inévitable qu'à vingt ans les curriculum vitae ou
vrent la porte moins sur les richesses du passé 
qu'à celles du futur. Malencontreusement, la 
plupart des photographies sont ratées: trop 
floues. Pour des œuvres d'art, c'est un sérieux 
handicap. En vue de la reproduction, elles ga
gneraient à être tirées sur papier glacé. 

Cette louable entreprise fait la preuve que les 
jeunes qui le veulent peuvent et savent s'orga
niser efficacement. Au fait, n'est-ce pas ce que 
les artistes ont toujours été amenés à faire? Et 
puis la débrouillardise ne peut que faire du bien 
à qui la pratique! 

A suivre. 

Gilles RIOUX 

6. HONOLULU 
Photo-montage. 

SCULPTURE 
UN HOMMAGE RÉUSSI 

Sur le tard, le sculpteur Alfred Laliberté 
(1878-1953) était d'humeur morose. Ses écrits 
indiquent qu'il ne se faisait guère d'illusions sur 
sa fortune posthume: «La reconnaissance de la 
postérité pour les artistes est une chose bien 
aléatoire.» Il était souvent nostalgique: «Il fut un 
temps où l'artiste avait parfois la chance d'être 
considéré, choyé, de manière à lui faire croire 
qu'il occupait une place privilégiée dans le 
monde civilisé. Ce temps-là n'est plus. Peut-être 
même ne reviendra-t-ii jamais, à moins qu'une 
révolution ne modifie les esprits actuels; ce qui 
est bien improbable. Les temps passés ne re

viendront pas.» Et, plus loin: «La déclaration de 
guerre de 1939 a donné le coup de grâce aux 
artistes. L'encouragement qui leur était donné 
par les admirateurs et les acheteurs, avait tou
jours diminué depuis et même avant la dépres
sion, mais la guerre venue, c'en fut fait d'eux. Il 
y a bien de l'argent pour la guerre, les sports, la 
mécanique, les voyages, le théâtre, le cinéma, 
mais il n'y en a pas du tout pour les beaux-arts. 
Voilà le progrès des temps modernes.» 

C'est dire combien le dernier été montréalais 
aurait agréablement surpris celui qu'on appe
lait notre «sculpteur national». En effet, non seu
lement a-t-on consacré d'importantes sommes 

d'argent à l'élaboration et à la diffusion d'expo
sitions prestigieuses comme Picasso et Ramsès 
Il qui ont drainé des foules inespérées, mais en
core il en fut de même pour l'œuvre de Laliberté 
lui-même qui fit l'objet d'une présentation res
treinte mais soignée dans le hall d'honneur de 
l'hôtel de ville1 et qui obtint d'emblée la faveur 
populaire. 

L'exposition, organisée par le Service des 
Activités Culturelles de la Ville, comprenait trois 
sections. D'abord, une bonne vingtaine 
d'œuvres sur le thème de l'allégorie, ce qui est 
certes une pratique d'un autre âge (même à 
l'époque où Laliberté travaillait) mais qui s'avé-
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7. Coulage de La Femme au seau d'Alfred LALIBERTÉ. 
Fonderie Opère d'Arte, Vérone, 1985. 

rait utile pour comprendre le fonctionnement de 
la pensée plastique de l'artiste. On trouvait aussi 
quelques tableaux, ce qui n'aurait pas néces
sairement plu au sculpteur qui considérait sa 
peinture comme un violon d'Ingres. Suzor-Côté 
avait l'habitude de dire qu'elle ressemblait à 
celle d'Eugène Carrière. «Malheureusement 
pour moi, disait Laliberté, ce grand Carrière est 
né avant moi. Alors l'originalité de ma peinture 
se trouve à dégringoler. Comme c'est difficile de 
faire de la peinture!» 

Par contre, il aurait apprécié l'hommage que 
constituait le fait de faire couler en bronze deux 
de ses plâtres importants - La Femme au seau 
et Le Semeur-, à la prestigieuse fonderie Opère 
d'Arte, de Vérone, en Italie. On doit reconnaître 
que les deux sculptures avaient f ière allure dans 
le hall d'honneur de l'hôtel de ville où elles de
meureront en permanence. 

Enfin, l'exposition proposait une partie di
dactique particulièrement importante sur la 
technique du coulage à la cire perdue, et qui n'a 
pas peu contribué au succès de toute l'entre
prise. Il convient aussi de signaler la qualité de 
présentation et la pertinence d'une luxueuse 
brochure publiée conjointement à cette occa
sion par la Ville de Montréal et le Ministère des 
Affaires Culturelles du Québec, sur les monu
ments publics de la ville et qui portait sur la cou
verture les deux personnages de Laliberté 
nouvellement anoblis. 

1. Du 19 juin au 18 août 1985. 
Gilles DAIGNEAULT 

LES PRIX DU QUEBEC 
LEQUÉBEC HONORE 
UN DE SES SCULPTEURS 

Le sculpteur Charles Daudelin a reçu le prix 
Paul-Émile-Borduas de 1985, la plus haute dis
tinction attribuée, chaque année, par le Gouver
nement du Québec dans le domaine des arts 
visuels. Le moment était opportun, après la ré
ception chaleureuse donnée par Paris à l'instal
lation de sa sculpture de la Place du Québec, de 
reconnaître la portée d'une œuvre qui, depuis 
1939, a été en constante évolution. Elle coïn
cide et illustre en profondeur les transforma
tions du milieu social et artistique ambiant. 

Dès le début, son instinct le guidait vers ce 
qu'il espérait obtenir de la sculpture: un art qui 
doit vivre dans les espaces urbains à la ren
contre des hommes. La construction des vo
lumes et l'organisation de l'espace devenaient 
donc des thèmes cibles à inventorier. 

Les étapes sont impressionnantes. Tout en 
travaillant chez l'orfèvre Gilles Beaugrand, il 
suit, à l'École du Meuble, les cours de Paul-
Émile Borduas, et ses voies d'apprentissage 
sont celles de la liberté. Viendront ensuite les 
rencontres décisives de Fernand Léger, en 
1943-1944, au moment où il fréquente l'atelier 
de New-York. Le côté vigoureux et monumental 
de Léger laissera des impressions durables 
dans les années subséquentes. En 1946, il tra
vaille à Paris auprès d'Henri Laurens, où il ap
prend la discipline de la rigueur qu'on trouve 
dans la période cubiste de Laurens et égale
ment dans celle de sa plénitude formelle. 

Le retour au Canada ne permettra de tour
nant décisif vers la sculpture ayant un caractère 
architectural que vers les années 60, et c'est par 
le biais de l'art religieux qu'il trouvera ses lignes 
de pointe. L'aménagement, en 1964, de l'église 
Saint-Jean, à la Pointe Saint-Charles, marquera 
ce point de départ. 
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8. Charles DAUDELIN 
Prix Paul-Émile-Borduas 1985. 
(Phot. Ministère des Communications) 

Ses recherches, comme concepteur et réali
sateur, porteront sur les ressources des diffé
rents matériaux: bois, fer, bronze, etc. et sur 
leurs rapports avec le volume. Son intérêt pour 
le fait plastique ne s'est pas limité à la sculpture. 
La période de 1945-1955 a été marquée par 
d'excellentes réalisations du côté de l'huile, de 
la gouache et de l'argile. Dernièrement, l'amé
nagement de la Place Viger l'a amené à organi
ser l'espace, à combiner, dans un seul art, 
l'architecture et l'urbanisme. Mais Daudelin était 
également prêt, à la suite des métamorphoses 
subies par la sculpture traditionnelle, au ren
dez-vous actuel de l'art qui renoue avec le sym
bole, une des constantes de son œuvre. Il aura 
contribué d'une manière significative aux mu
tations de l'art tridimensionnel. 

Andrée PARADIS 

Six médailles exclusives ont été remises aux 
lauréats des Prix du Québec de 1985. Leurs 
auteurs sont: Danielle Thibault, pour les prix 
Albert-Tessier et Paul-Émile-Borduas, attribués 
à Gilles Groulx et à Charles Daudelin; Ghislaine 
Fauteux-Langlois, pour les prix Marie-Victorin 
et Denise-Pelletier, attribués au Dr André 
Barbeau et à Jean Gascon; Carol Grenon, pour 
le prix Athanase-David, attribué à Jacques 
Godbout; Nicole Taillon, pour le prix Léon-
Gérin, attribué à Albert Faucher. 
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une manière de compromis intime par lequel l'esprit, bien sou
vent, se ment vraiment à lui-même sur les réalités de la vie quo
tidienne. Le rêve, tout comme, à sa façon et très différemment, 
l'œuvre d'art, se compare donc à une sorte de filtrage de l'ex
périence. Il n'est pas clair que ces phénomènes parallèles soient 
susceptibles de confluer. A vrai dire, la conception d'un rêve et 
celle d 'une oeuvre d'art pourraient paraître antithétiques, 
puisque la valence émotionnelle des rêves demeure fondamen
talement inconciliable avec une œuvre artistique profonde. 

Peterson se montre toutefois extrêmement autocritique 
quant à l'utilisation qu'il fait des rêves. Ses premières dé
marches (vers 1980) furent assez littérales; aussi, en vint-il 
bientôt à les trouver monotones, Il résolut alors d'user de mé
taphores idiosyncratiques pour évoquer le processus onirique. 
Il lui arrivait ainsi de commencer la toile par de simples es
quisses au crayon noir et au pastel blanc, et d'y introduire en
suite un symbole afin d'étudier les possibilités qu'il offrait. 

En 1981, Peterson participe pour la première fois aux Ate
liers d'Emma Lake. Son art semble alors vouloir atteindre à un 
niveau supérieur, comme en témoigne Dream 7-XI-81. De fait, 
bien qu'il s'inspire largement de Motherwell et de Tapies, ce 
tableau me frappe également par le caractère très personnel et 
la profonde sensibilité qui s'en dégagent. La touche est lourde, 
presque écrasante, et les noirs dominent; cependant, même si 
le rêve évoqué figure précisément la mort de l'artiste, l'oeuvre 
ne sombre en aucune façon dans la fascination morbide. 

Depuis peu, Peterson évolue tout à fait au delà du rêve, et 
son imagerie procède à présent de ce qu'il appelle «la conti
nuité du processus visuel», en d'autres termes, de la vision des 
choses courantes sous un jour nouveau, «une confirmation des 
formes qui semblent percutantes». 

Warren Peterson dit s'identifier à une certaine forme très 
manifestement présente dans ses dessins, mais qui constitue 
également le motif central isolé de quelques-unes de ses toiles. 
Et j'avoue que, dans ce contexte, l'artiste me semble avoir par
fois forcé la note de la solitude. Peut-être qu'en misant sur le 
rêve, avec toute sa charge émotionnelle, Peterson est amené à 
négliger, à ses dépens, la distinction entre le suggestif et l'es
thétique. Ainsi donc, quoique l'art doive naître de la vie, il ar
rive qu'un artiste se laisse trop prendre par les vicissitudes et 
les épreuves de l'existence quotidienne. 

Cette observation donne lieu à une seconde question: si 
l'on admet qu'une œuvre d'art réussie doit être ressentie profon
dément, de quelle façon l'est-elle? Étant donné que nos senti
ments sont mis en cause d'une manière ou d'une autre dans 
presque toutes nos actions, cette source de sentiments se tra
duit-elle par un art réussi?7 Peterson peut assurément produire 
un art de grande qualité; il aurait cependant avantage à faire 
preuve, à l'occasion, de plus de détachement dans sa démarche 
esthétique". 

DMYTRO STRYJEK, né en Ukraine, en 1899, et établi au 
Canada depuis 1923, est, somme toute, un artiste figuratif au
todidacte, dont l'œuvre fait l'admiration d'un bon nombre de 
jeunes abstractionnistes de Saskatoon. Il pourrait être le Doua
nier Rousseau de l'endroit. Je présume que Stryjek ne s'adonne 
pas à l'art populaire au sens technique du terme, pas plus qu'il 
ne présente un in térê t pa r t i cu l ie r p o u r la c o m m u n a u t é 
ukrainienne". Toutefois, les thèmes qu'il exploite s'inspirent en 
grande partie de sa jeunesse dans sa mère patrie. D'une façon 
ou d'une autre, sa vision parfaitement authentique et très per
sonnelle sait transformer jusqu'aux images les plus banales em
pruntées à la télévision: vedettes de l'écran, politiciens, la 
Reine, le Pape. Le fait qu'il produise fréquemment des portraits 
est peut-être significatif, car les libertés qu'il prend vis-à-vis de 
ses sujets (même le plus contemporain d'entre eux peut ressem
bler à l'un de ses héros ukrainiens favoris) laissent à penser que 
l'intensité émotionnelle de l 'œuvre est liée à ses expériences de 
jeunesse, notamment durant la Première Guerre mondiale, 
lorsqu'il esquissait le portrait des gens à des fins de renseigne
ments. 

Stryjek s'est mis à la peinture de façon régulière dans le 
début des années soixante, alors qu'il travaillait encore au ser
vice des Chemins de Fer Nationaux du Canada. Sa technique se 
révèle extrêmement inventive et spontanée. Après avoir tracé 
un croquis préliminaire au stylo bille, il étend la peinture à la 
brosse, puis, au moyen d'épingles, de l'extrémité opposée du 
pinceau, ou même de papiers-mouchoirs, il crée la texture et le 
modelé de la surface, rajoutant des détails à la plume ou au 
crayon, et, à l'occasion, de fond de teint. Peter Millard fait re
marquer que l'artiste ne peut s'empêcher de remplir chaque 
partie de la toile, d'une manière qui rappelle les icônes byzan
tines. 

Si, précédemment, Stryjek ne se montrait pas un peintre 
des plus prolifiques, il travaille à présent beaucoup plus rapi
dement et exécute au moins un tableau par jour. Cependant, je 
crois qu'il gagnerait à s'attarder quelque peu sur ses toiles et à 
laisser chacune d'elles mûrir davantage10. 

Ces cinq artistes ne représentent, bien entendu, qu 'un 
simple échantillonnage, et un bon nombre d'autres créateurs 
peuvent assurément faire leur chemin plus avant. Norm Dallin 
(chez qui l'on peut voir deux très bons Stryjeks), par exemple, 
est un peintre abstrait qui, lui aussi, s'insurge contre le peu 
d'attention accordé au contenu. Les figures qui apparaissent 
dans quelques-uns de ses meilleurs travaux ressemblent pres
que à des personnes, avec des sentiments qui leur sont propres, 
et je tiens cette conception anthropomorphique, foncièrement 
inconsciente, de la forme pour virtuellement féconde11. 

Dennis Evans, peintre abstrait né à Saskatoon, en 1946, 
semble tirer parti de la qualité virtuelle de son œuvre. C'est un 
autre artiste qui est sur le point de percer. Avant son passage 
aux Ateliers d'Emma Lake, en 1982, ses réalisations se rame
naient à ce que l'on qualifierait de bonne peinture, mais pas vé
ritablement de bon art. Des travaux, pour reprendre les mots 
d'Emmanuel Kant, tout bonnement «agréables». Stanley Boxer, 
artiste invité aux Ateliers, cette même année, proposa à un cer
tain nombre de participants d'exécuter une toile dont le coloris 
approcherait du noir, en partant, si possible, d'un fond noir. En 
somme, une expérience qu'ils n'auraient peut-être pas tentée 
antérieurement, et une façon d'échapper à tout poncif. Pour 
Evans, habitué à travailler vers le noir plutôt qu'à commencer 
par lui, les conseils de Boxer paraissent avoir servi: en effet, sa 
palette est à présent moins flatteuse en soi, et, du fait qu'elle 
s'est étendue, l'accent se porte moins sur les couleurs comme 
telles et davantage sur les relations qu'elles entretiennent. A 
dire vrai, je crois qu'Evans connaîtrait la réussite dans un ave
nir plus proche s'il prenait conscience du risque qu'il y a à ne 
s'attacher qu'au seul moyen d'expression. «Les thèmes choisis 
par l'artiste» sembleraient compter tout autant qu'auparavant12. 

1. Toutes les citations directes sont tirées d'une série d'entretiens qui ont eu lieu à Sas
katoon el à Toronto, entre 1981 et 1HH4, 

2. Sous ce rapport, le peintre Robert Christie s'avère une figure dominante. 
3. Je suis ici la pensée du grand critique allemand Julius Meier-Graefe. 
4. Auguste Kenderdine devrait vraisemblablement être considéré comme le fondateur do 

cette tradition locale. 
5. Selon un principe essentiel énoncé par Benedetto Croce dans son Esthétique (Londres, 

Macmillan. 1909). c'est ainsi que procède le véritable artiste. 
6. Dans un article ultérieur, j'examinerai une autre méthode visant cette question, et em

ployée par Judy Singer, de Toronto. 
7. L'une des meilleures interprétations sur ce sujet demeure Analytique da Beau, dans 

Critique du jugement, de Kant (1790). 
fi. L'interprétation classique de ce concept revient à Edward Bullough. Psychical Distance 

as a Factor in Art and an Aesthetic Principle, in British Journal of Psychology, v. 2 
(1912); réimprimé dans Art and Philosophy. W.E. Kennick. (WEK. Ed.. première édition 
seulement), New-York, St. Martin's Press. 19K4. 

9. Pour être plus exact, on ne peut prétendre que la communauté ukrainienne s'identifie 
par l'artiste ou à travers son œuvre. , 

10. Pour de plus amples renseignements sur cet artiste, consulter le catalogue de son ex
position tenue à fa Galerie Mendel, en 1982. et comportant un excellent texte de Lvnne 
S. Bell. 

11. Voir mon essai Triumph over Adversity, dans lack Bush. Karen Wilkin, Éd.. Toronto. 
Merritt Editions. 1984. 

12. J'ai choisi de terminer sur une observation qui rappelle l'école fondée a New-York, en 
1948. par Baziites. Hare et Rothko. 

LE QUESTIONNAIRE 
Heureuse du grand intérêt manifesté par ses lecteurs, 
la Direction de Vie des Arts désire remercier tous ceux 
et celles qui ont répondu au questionnaire. Les données 
sont présentement à l'étude et la Revue adressera d'ici 
peu, tel que convenu, un numéro à toute personne qui 
en a fait la demande. 
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