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MONTRÉAL 

LABO ÉVOLUTIF 
MÉMOIRE VIVE 

DARE-DARE, Centre 
de diffusion d'art multi
disciplinaire de Montréal 
460, Sainte-Catherine O. 
Espace 505 

Centre d'histoire 
de Montréal 
335, place D'Youville 
Vieux-Montréal 
Du 31 mai au 22 sept. 2002 

84 

Action Terroriste Socialement Acceptable 
Les murs du feu 
Photo: Pompiers auxiliaires de Montréal 

Sans la mémoire que ferions-
nous? Cette mémoire qui reconstitue 
patiemment la trame de l'histoire. La 
grande comme la petite. Avec parfois 
ses gouffres béants et ses erreurs. 
Ne dit-on pas qu'il faut savoir d'où 
l'on vient pour savoir où l'on va? 

Tout l'été, artistes, créateurs, 
penseurs, géologues ou urbanistes 
ont infiltré divers lieux aux quatre 
coins de la ville à la recherche du 
chaînon manquant. Celui par lequel 
on remonterait le cours de l'histoire 
urbaine, tissée de « détails » comme 
le soutient Raphaëlle de Groot, insti
gatrice du projet multidisciplinaire 
Mémoire vive, mis sur pied par 
le Centre d'histoire de Montréal 
(CHM) et le centre Dare-Dare. 

Logé dans l'ancienne caserne de 
pompiers de la place d'Youville, le 
CHM sert de quartier général à cette 
exposition bigarrée réunissant arte
facts, « bimbeloterie » et divers docu
ments. Ce capharnaiim, qui s'est 
enrichi au fil de l'été de nouveaux 
éléments, n'a certainement pas le 
même impact sur l'imagination du 
visiteur que lorsqu'il croise, par 
exemple, l'artiste sur le terrain, en 
train de recueillir des informations 
supplémentaires au profit des lieux 
intra-muros. « Or, souligne de Groot, 
le projet n'a jamais eu la prétention 
d'intéresser le grand public. 11 s'agit 
plutôt d'expériences individuelles... 
qui couvent sous la cendre. » 
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En ce sens, l'Action terroriste 
socialement acceptable (ATSA) a 
lancé son projet Les murs du feu 
dans le cadre de l'exposition 
Mémoire vive. On y découvre le 
boulevard Saint-Laurent (la Main) 
à travers des témoignages audio, 
des photographies et des interven
tions urbaines qui se rapportent à 
ses grands incendies. 

Par exemple, au CHM, la voix 
d'une jeune femme relate par le 
menu l'expérience traumatisante 
d'avoir assisté, impuissante, à l'in
cendie de son logis, la journée de 
Noël. Total désarroi de sa part de se 
retrouver du jour au lendemain jetée 
à la rue pour ensuite casser la croûte 
en compagnie de sans-abris d'une 
«soupe populaire». Néanmoins, sa 
triste aventure a eu l'heur de remet
tre certaines choses en perspective; 
comme de comprendre réellement 
ce que signifie, en pareilles circons
tances, le terme solidarité. 

Nous voilà bien loin de l'histoire 
officielle et c'est en cela que Mémoire 
vive sait nous interpeller par ce 
type de situations extrêmes qui 
demeurent vivaces à l'esprit de ces 
figurants involontaires. 

De son côté, Ani Deschênes a 
récolté des anecdotes auprès de 
cochers du Vieux-Montréal, lesquels 
se plaisent à taire certains épisodes 
historiquement moins glorieux par 
le biais de sa promenade mémo
rable. Après moult balades en 
calèche, l'artiste en a rapporté égale
ment des dessins cocasses dont celui 
évoquant un autochtone assorti au 
commentaire suivant: «Les statues 
d'indiens qui décorent le haut de la 
Banque de Montréal ont été faites en 
Europe. Lorsque les statues sont 
arrivées à Montréal, elles avaient de 
grosses barbes et des torses poilus. 
On a dû les retourner en Europe 
pour les faire raser. » Allez savoir! 

Le projet de l'Internationale viro
logie numismatique s'en prend direc
tement au plus ancien et controversé 
monument de Montréal (1810), la 
statue de l'amiral anglais Horatio 
Nelson (1758-1805), érigée place 
Jacques-Cartier, l'un des symboles -
aujourd'hui encore - de l'impé
rialisme britannique. Or, de manière 
narquoise, l'IVN fait remarquer 
qu'en dépit de ses propres actions 
séditieuses, des dangers « beaucoup 
plus graves que l'existence du monu
ment Nelson nous menacent»... 

Guy Giard a eu la main moins 
heureuse en voulant raviver un pan 
méconnu de l'histoire, celle infa
mante des esclaves noirs et autoch
tones que recelait Montréal au XVIIe 

et XVIIIe siècles. Ainsi, son projet 
Angélique 1734 (pour l'essentiel, des 
photos exposées au Centre d'histoire) 

perd de son impact au contact de 
ï'iconographie du programme huma
nitaire de l'Unicef... En revanche, le 
public a pu en connaître davantage, 
lors de la série de conférences sur 
le sujet, avec notamment conteurs 
et historiens, présentée en marge de 
l'événement. 

En outre, Remblai-déblai de 
VLAN paysages mettait à nu une 
tranchée de deux mètres du sol 
urbain aux abords de la montagne 
(angle Léo-Pariseau et avenue du 
Parc.) Feuilleté géologique excep
tionnel par lequel on est à même de 
reconstruire mentalement, ne serait-
ce qu'une infime partie de l'histoire 
territoriale montréalaise. Installation 
extérieure qui s'est ramifiée au CHM 
par la présentation de divers miné
raux suspendus à des fils. 

Ainsi, Mémoire vive a laissé à 
chacun le soin de broder sa propre 
mythologie urbaine, à partir d'un 
tissu de mensonges ou non. La ques
tion reste entière. 

Lyne Crevier 

DÉCOUVRIR 
UNE TRADITION 

JEUNESSE COLOMBIENNE -
FORMES ET COULEURS 

1010, rue Sherbrooke Ouest 
Du 17 au 23 mai 2002 

Angela Calle, Gerardo Mansang, 
Luis Suarez, Rodrigo Velasquez 
(sculpture) 
Commissaire : Vicky Carreno 

Les jeunes artistes colombiens 
attestent le lyrisme et la finesse 
d'une importante tradition picturale 
et sculpturale encore méconnue. La 
perception que nous avons de 
la Colombie est conditionnée par 
les médias de masse, qui répandent 
exclusivement les images du conflit 
interne qui sévit depuis des décen
nies. Quelle tristesse que de réduire 
la Colombie à la guérilla, aux es
couades paramilitaires, à la violence 
dans les campagnes! Or, les Colom
biens forment aussi un peuple épris 
d'arts visuels, autre versant de leur 
musicalité. Quatre de leurs artistes, 
établis au Québec, présentent à 
Montréal un art original, fortement 
intégré à la tradition occidentale. 

« Nous vivons avec la violence », 
admet Vicky Carreno, créatrice en art 
textile et organisatrice de l'expo
sition Jeunesse Colombienne -
Formes et Couleurs. «Mais notre 
culture visuelle nous rend orgueil
leux. Dans nos familles, nous 
connaissons tous des peintres et des 
sculpteurs. La montagne, les océans 
- Pacifique et Atlantique - la jungle 
verte, façonnent notre mémoire, 
expriment nos passions!» À Bogota, 
l'art de la vidéo connaît une grande 
effervescence, une biennale de pein
ture illustre le dynamisme de la nou
velle abstraction. Même les hommes 
politiques prennent le pinceau: en 
2000, un propriétaire de galerie de 
la capitale a invité quelques figures 
publiques, dont le maire de Bogota, 
à émettre un commentaire pictural 
sur l'inextricable situation interne... 
Enfin, l'art moderne repose sur des 
assises solides : elles incluent notam
ment au vingtième siècle les variantes 
de la nouvelle figuration de Fernando 
Botero, le constructivisme d'Edgar 
Negret, l'expressionnisme identitaire 
abreuvé de couleurs d'Alejandro 
Obregon. Les tempéraments des 
artistes s'articulent avec une grande 
netteté, on peut le constater dans 
l'exposition montréalaise. 

Luis Fernando Suarez explore la 
possibilité expressive de la couleur 
en réduisant au minimum le jeu des 
formes et la complexité des lignes. U 
crée des superpositions de rectan
gles colorés sans atteindre une abs
traction strictement géométrique. 
Suarez joue sur des gammes de bleu, 
de jaune et de rouge, tantôt évoquant 
le calme, tantôt la passion. La matu
rité de la vision artistique et un 
tempérament chaleureux percent à 
travers sa peinture. Fines rayures et 
striations accroissent l'énigme des 
compositions qu'il élabore sur la 
toile pendant des mois. La percep
tion du temps joue un rôle impor
tant dans sa peinture. 

Le soleil caraïbe qui flambe 
à midi, flambe aussi dans l'œuvre 
de Gerardo Mansang, natif de l'île de 
San Andrés. Sa peinture est une 
symphonie, parfois dissonante, de 
couleurs saturées. Il navigue entre le 
paysage marin et sa décomposition, 
il l'analyse et le déconstruit. Sa toile 
Corrida est un mélange de joie et de 

Luis Fernando Suarez 
Sans titre 
Acrylique sur toile 
50 X 80 cm 



frayeur, qui reflète son souvenir des 
truculents paradoxes de Bogota. 

La force du métier est évidente 
dans les images hiératiques d'Angela 
Calle, qui établit un fort lien avec 
l'imaginaire catholique. Elle parle 
« d'images d'une nostalgie toujours 
triste». 

Les grandes tensions sociales 
percent souvent sous la surface 
des toiles qui ne peuvent réprimer 
des prises de position personnelle. 

André Seleanu 

PÉRIPHÉRIQUE 

OUEST 

LEWIS BALTZ: LES NOUVEAUX 
PARCS INDUSTRIELS PRÈS 
D E I R V I N E , C A L I F O R N I E 

Centre canadien d'architecture 
1920, rue Baile 
Montréal 
Renseignements: 
(514) 939-7026 

Site Web: http://cca.qc.ca/ 
Du 18 avril au 29 sept. 2002 

Mur nord, Automated Marine International, 
1641 Me Gaw, Irvine. 
Elément Ns 16 tiré de « The New Industrial 
Parks near Irvine, California», 1974 
Épreuve argentique à la gélatine 
15.2 x 22.8 cm 
PH2001:01S$ 
Collection Centre canadien d'architecture 

Les nouveaux parcs industriels 
du sud de la Californie sont très 
photogéniques. Du moins aux yeux 
de l'artiste américain Lewis Baltz. 
À la périphérie des centres urbains, 
l'architecture quasiment à la Bauhaus 
se métamorphose, à travers son 
objectif, en une vision abstraite du 
paysage, à l'instar d'une sculpture 
minimaliste créée bien involontai
rement. 

Sa série d'images en noir et blanc 
Les nouveaux parcs industriels près 
de Irvine, Californie (1974-1975), 
récente acquisition du Centre cana
dien d'architecture, présentée dans 
sa salle octogonale, est une pure 
merveille. Une cinquantaine d'œuvres 
de Baltz en trois rangées super
posées - devant lesquelles on a eu 
la bonne idée de disposer un banc 
qui permet au visiteur de les contem
pler à son aise - établissent des liens 
entre architecture, paysage et photo
graphie. 

Ces «temples» de la nouvelle 
économie de marché semblent 
infranchissables. Derrière les portes 
closes, on s'activerait à forcer la 
cadence afin de satisfaire aux lois 
de la consommation de masse, 
ogresse insatiable. À l'extérieur de 
ces «forteresses», on aperçoit des 
parcs de stationnement, des arbres 
chétifs dont Baltz saisit les surfaces 
et les textures, l'opacité et la trans
parence. 

L'artiste avait amorcé une série, 
sur le même thème, dans les années 
70 (The Tract Houses, Maryland, 
Nevada et Park City), qui traite du 
paysage défiguré par l'homme et 
des questions philosophiques s'y 
rattachant. Dans ce sens, Baltz aime 
photographier ce qu'il appelle la 
« sous-architecture » de chantiers de 
construction: squelette résidentiel 
uniformisé de la classe moyenne. 

Lewis Baltz naît en 1945, un mois 
après la fin de la guerre, à Newport 
Beach, au sud de Los Angeles. À 
12 ans, il prend ses premiers clichés. 
Élève distrait, mais lecteur pas
sionné, on le voit plutôt traîner sur 
la plage, un bouquin à la main, 
parmi les beatniks de l'époque. Il y 
fera alors des rencontres décisives : 
le photographe Paul Outerbridge et 
surtout le peintre minimaliste John 
McLaughlin. Celui-ci s'adonne à des 
abstractions géométriques d'inspira
tion zen: des rectangles peints en 
noir, blanc et gris qui vont influencer 
le style de Baltz, lequel deviendra 
au milieu des années 70 l'un des 
précurseurs de la photographie 
conceptuelle. 

El ce genre photographique 
transposé dans le champ de l'art 
permet de contrer les idéologies 
liées à des utilisations tradition
nelles. U permet aussi d'établir des 
références directes aux situations de 
la vie sociale, donc de renouer l'art 
et l'histoire et, enfin, de renouveler 
le concept de sculpture. 

Chez Lewis Baltz de même que 
chez son compatriote John Coplans, 
on décèle une approche photo
graphique de l'art dans une exacer
bation du mimétisme aux dimensions 
du tableau. Tendance reprise parmi 
les artistes allemands Bernd et Hilla 
Bêcher et leur corpus de typologies 
industrielles qui séduisent également 
Thomas Ruff, Thomas Struth, Andreas 
Gurski... 

Revenons à Baltz et à sa manière 
de travailler qui reste assez simple. 
Lors de ses balades en voiture, il peut 
tomber en arrêt devant l'illustration 
du « rêve américain » d'aujourd'hui 
qui n'a plus grand-chose à voir avec 
celui de naguère: celui de la géné
ration des baby-boomers. U sort 
aussitôt son Leica pour capturer, 

entre autres, des images crues d'un 
coin de nature que l'on a remplacé 
par une architecture indigente propre 
à l'économie domestique supplan
tant l'économie militaire. Dans le 
sillage du boom démographique 
émerge en effet tout un lot de 
maisons préfabriquées, de centres 
commerciaux, mais aussi de voi
tures, d'autoroutes, de télévisions, 
de magazines, de fast-food et de 
rock'n'roll... avec, en prime, le 
spectre de l'armement nucléaire; 
autant de phénomènes culturels qui 
deviendront les principaux ingré
dients de l'art américain, du pop'art 
à l'art conceptuel. 

En toute conscience, Baltz se 
ressource auprès de cet art scarifié 
propre à une civilisation du détritus. 
U s'attaquera ensuite à des waste
lands, anti-paysages en terrains 
vagues, de ces régions sans qualité 
« à la marge du visible ». Il n'aura pas 
été le seul. Antérieurement, les Walker 
Evans, Charles Sheeler, Robert Frank 
ont abordé une certaine tradition 
documentaire de l'architecture ver
naculaire américaine avec, cepen
dant, une vision fragmentée, floue, 
du monde physique environnant. 

Evans, par exemple, a livré à l'his
toire de la photographie quantité de 
clichés sur la pauvreté, notamment 
en Alabama, où il s'est rendu avec 
d'autres photographes qui docu
mentaient (au compte de la Farm 
Security Administration) les condi
tions de vie misérables des fermiers 
suite à la dépression des années 30. 
Baltz, quant à lui, préfère immor
taliser (à la lumière du jour) des 
bâtiments au lieu des visages. Et sa 
touche unique, aux qualités quasi 
littéraires dans sa manière de s'at
tarder aux moindres objets du quoti
dien, a fait école. 

En 1955, le Suisse Robert Frank 
sillonne les routes des États-Unis 
pour en tirer un portrait décapant: 
ses images réunies dans l'album 
(fort décrié) The Americans alignent 
cimetières ou autres paysages dé
solés, cadrés à la va-vite, faisant fi 
des lois du genre. Jack Kerouac pré
facera l'ouvrage en disant de son ami 
photographe qu'il « extirpe un triste 
et doux poème de l'Amérique». 

En 1975, Baltz participe à la 
fameuse exposition inspirée du mini
malisme et du land art, intitulée New 
Topographies: Photographs of a 
Man-Altered Environment, appelée 
à engendrer le mouvement au sein 
duquel évoluera notamment Robert 
Adams et ses paysages, qui seront 
taxés de minimalisme près de 
l'anorexie, mais non sans beauté. 
L'approche photographique de ces 
visionnaires réduit leur intervention 
à sa plus simple expression. «Le 

document photographique idéal 
semble être celui qui est sans auteur 
ou sans art», déclare Baltz. 

Or, cette formule se retourne 
admirablement contre lui car ses 
hiératiques vues frontales (tantôt 
sombres, tantôt claires) de bâtiments 
industriels californiens s'auréolent 
d'un esthétisme formel indéniable. 
Et, sous l'œil exercé de Lewis Baltz, 
on entre de plain-pied au royaume 
du mausolée de béton... avec sortie 
de secours ! 

Lyne Crevier 

COMMUNAUTÉ 

ÉPHÉMÈRE 

HORS D'USAGE 

ATOM EGOYAN 

Musée d'art contemporain 
de Montréal 
185, rue Sainte-Catherine Ouest 
Montréal 
Renseignements: 
(514) 847-6226 

Du 29 août au 2 octobre 2002 

Atom Egoyan 
Hors d'usage, 2002 
Installation 

Tout a commencé quand l'oncle 
Jirair a gagné un magnétophone. 
C'était en 1967. Il s'est alors em
pressé, avec l'enthousiasme débor
dant de quiconque fait l'acquisition 
d'un nouveau gadget, d'enregistrer 
les commentaires de ses nièces et 
neveux. Parmi les enfants qui devaient 
entendre leur propre voix pour la 
première fois se trouvait alors Atom 
Egoyan, qui affirme avoir été marqué 
par l'expérience. Depuis ce temps, 
il a réalisé des films qui l'ont rendu 
célèbre, notamment Exotica et The 
Sweet Hereafter (De beaux lende
mains) qui constituent des explora
tions des dédales de la mémoire et 
du souvenir. Le curieux appareil à 
bobines avait été la source d'un 
moment décisif pour Egoyan, peut-
être même est-il à l'origine de son 
inlassable recherche artistique. 

Avec Hors d'usage, l'installation 
sonore et visuelle qu'il présente au 
terme de sa «résidence» au Musée 
d'art contemporain de Montréal, 
Egoyan invite le visiteur à pénétrer 
dans l'intimité des relations que 
beaucoup de gens ont entretenues 
avec leurs magnétophones, techno
logie maintenant désuète. L'œuvre 
que l'artiste désigne comme «un 
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mausolée commémorant la techno
logie des magnétophones à bobines» 
allie technologies analogique et 
numérique, juxtaposant des enregis
trements sonores et visuels qui défi
lent, grâce à un témoin, à l'approche 
du visiteur. 

Le résultat tient de la confidence 
puisque le spectateur doit se pencher 
sur le magnétophone pour mieux 
entendre l'histoire qui lui est racon
tée, pour contempler l'image des 
mains du participant qui enfile la 
bande magnétique dans le magnéto
phone, reflétée par un ingénieux 
système composé d'un moniteur 
dont l'écran dirigé vers le bas pro
jette les images sur une plaque de 
verre inclinée. L'éclairage feutré 
des ampoules nues, le chuintement 
des bandes magnétiques qui défilent 
dans l'appareil, puis montent 
jusqu'au plafond pour se perdre 
dans la pénombre, contribuent à 
plonger le visiteur dans ce qui s'ap
parente à une incarnation de la mé
moire: en entrant dans la salle 
réservée à l'installation, on croirait 
sentir, écouter, toucher presque, 
les souvenirs d'autrui. Cet aspect 
physique de l'expérience n'exclut 
pas pour autant un décodage de 
second degré suscitant une plus 
importante contribution intellectuelle. 

En effet, les pistes de lecture sont 
nombreuses. D'abord, Egoyan a 
choisi d'explorer l'effet des tech
niques d'enregistrement sur la 
mémoire à la suite de son adaptation 
de la pièce de Samuel Beckett Krapp 's 
Last Tape (La dernière bande), qui 
relate l'histoire d'un homme qui, le 
jour de son soixante dix-neuvième 
anniversaire, écoute son journal 
enregistré sur magnétophone trente 
ans auparavant. En marge des sujets 
qu'il traite avec finesse dans toutes 
ses créations, l'artiste aborde une 
nouvelle thématique avec Hors 
d'usage, soit les origines d'une 
communauté. 

Pour ce faire, il a lancé un appel 
général à la population montréalaise 

en novembre 2001 : par le biais du 
Web, des journaux, ainsi que de 
conférences de presse, il a demandé 
à quiconque disposait d'un de ces 
magnétophones à bobines de lui 
raconter, devant la caméra, ses sou
venirs reliés à l'usage de cet appareil. 
Par ce processus, il a formé une 
petite communauté artificielle par
tageant, le temps d'une exposition, 
son expérience du rituel d'enre
gistrement: celle liée au magné
tophone et celle rattachée au récit 
des souvenirs à la caméra. Mais cette 
communauté est appelée à dispa
raître, à être hors d'usage au même 
titre que l'œuvre, quand l'exposition 
prendra fin. Fidèle à son concept, 
Egoyan n'a pas l'intention de présen
ter l'exposition à nouveau: cette 
communauté éphémère est née de la 
collectivité montréalaise et ne pour
rait être transplantée ailleurs sans 
perdre un peu de sa signification 
originelle. Subsistera quand même le 
souvenir. 

Martine Rouleau 

LES ÉCRANS DE 
CRISTAL, ÉTUDES 

SUZAN VACHON 

Centre des arts contemporains 
du Québec à Montréal 
Du 2 février au 8 mars 2002 

images de films, gravures, etc.), 
entrecoupées d'images non figura
tives (supports translucides, noirs ou 
colorés). Certaines sont inspirées 
des Illuminations de Rimbaud dont 
la structure poétique suggère une 
analogie elliptique avec le montage 
vidéo1. Et finalement, les enca
drements donnent aux œuvres le 
caractère de bas-reliefs. 

les images des scènes-séquences 
sont représentées à la manière d'une 
ligne d'écriture - à l'horizontal - qui 
marque les liens, les entrelacements 
ou les ruptures entre les éléments 
figuratifs ou non figuratifs qui la 
composent. L'effet s'apparente à la 
projection lumineuse sur une sur
face translucide, même si l'expo
sition n'en comprend qu'une seule. 
Il s'agit de l'image de Nadar qui 
représente un radeau flottant sur un 
cours d'eau qui reflète la lumière 
ambiante. Une machine à hélice sur
montée d'un parasol est posée sur 
l'embarcation. Cette image est toute 
de lumière, contrairement à celles 
des autres scènes-séquences. 

Hybrides, les images figuratives 
proviennent de la fusion de sources 
visuelles diverses qui n'ont pour 
seule frontière que la date de leur 
production dans l'histoire de l'art. 
Ainsi, la fermeture-éclair du vête
ment que porte une jeune femme 
dont on voit uniquement le torse est 

au centre de l'œuvre Tatlin as a 
Blind Bandore Player, une photo
graphie de 1913. 

Évoquant autrement le construc
tivisme, l'importance de la ligne est 
manifeste dans la présentation des 
œuvres. De plus, la profondeur et la 
transparence sont substituées au vo
lume dans la construction d'images 
composites. Enfin, l'assemblage en 
séquences crée un rythme semblable 
à la « rythmique dynamique » parti
culière à ce courant apparu au début 
du XXe siècle. 

Présenter des images fixes en 
séquences déjoue le rapport à la 
temporalité particulier à la vidéo, 
elle-même caractérisée par les pas
sages rapides d'images qui répon
dent ainsi au concept de « flux total » 
(Raymond Williams). Autrement dit, 
le passé et le présent se trouvent 
imbriqués dans une séquence qui 
devient un «tableau» ici et main
tenant, decomposable en «éléments 
picturaux». Ce sont les rôles de la 
iumière et de la couleur dans la 
construction d'une image qui sont 
ici interrogés. Par couleur, il faut 
entendre l'apparence que les rayons 
lumineux donnent aux objets et non 
pas la couleur locale qui est propre 
à chaque objet. Si Paul Valéry soute
nait qu'une partie de l'image rend la 
lumière, Goethe pour sa part obser
vait qu'elle rend l'ombre. Il ne faut 

Présentées à la manière de dis
positifs optiques inspirés d'ancien
nes machines, les œuvres de Suzan 
Vachon ont l'aspect de séquences qui 
mettent en scène un questionnement 
sur la lumière. Des écrins enchâs
sent des écrans de petite dimension 
sur lesquels on peut voir des images 
figuratives en noir et blanc ou en 
couleur (photographies anciennes, 

ouverte pour laisser voir une gravure 
du campanile et de l'église San Gior
gio de Venise. Autre exemple : un élé
ment en forme de roue, référence à 
une œuvre de Tatlin, laisse trans
paraître une partie du visage d'une 
jeune femme; d'ailleurs, c'est une 
photographie de cet artiste associé 
au constructivisme que l'on voit 
jouant d'un instrument de musique 

Suzan Vachon 
Les écrans de cristal, étude ns / , 2002 

Composition numérique. 
verre et acier inoxydable 

94 X 12 X 9.5 cm 

donc pas se surprendre si plusieurs 
images des scènes-séquences jouent 
avec la gradation et la modulation de 
la lumière et de l'ombre rejoignant 
le célèbre sfumato de Léonard de 
Vinci qui l'associait à la beauté. Il est 

présente 
beaux arts une exposition multidisciplinaire d'art contemporain 

au Complexe les Ailes 
David Astrof 4ième étage 

677, rue Sainte-Catherine ouest, Montréal 

fine arts 
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86 VIE DES ARTS N°l88 



tentant de proposer que l'artiste 
donne de la lumière comme on dit 
« donner de la voix » dans des 
images qui relèvent d'une scéno
graphie qui lui est propre et s'avère 
le fil conducteur de sa production. 

Monique Langlois 

1 Ces images sont tirées de la bande vidéo 
de l'installation Les heures d'argent, trois 
illuminations, présentée à la Galerie 
Dazibao du 7 septembre au 8 octobre 
2000. 

LES ESPACES DE 
MELVIN CHARNEY 

MELVIN CHARNEY 
Musée d'art contemporain 
de Montréal 
185, rue Sainte-Catherine Ouest 
Montréal 
Du 22 février au 28 avril 2002 

M 

Melvin Charney 
Parable No. 22... Battery Park Finally 
New York, 1974, 1994-95 
Pastel à l'huile et acrylique sur épreuve 
argentique à la gélatine 
243,8 x 121.8 cm 
Photo: courtoisie de la Galerie Sable-Castelli. Toronto 

Même si elles semblent toutes 
avoir pris naissance au cœur d'un 
intérêt particulier pour l'architec
ture, les œuvres de Melvin Charney 
font preuve d'une étonnante diver
sité. Depuis une quarantaine d'années 
dessins, photographies, sculptures, 
installations ont, tour à tour ou 
conjointement, exprimé telle ou telle 
facette d'un imaginaire en quête 
d'une étrange et ancienne mémoire, 
et nourri des théories idéologiques, 
sociales et artistiques de son temps. 
Mettant en lumière les divers aspects 
de cette production, tout en insistant 
sur l'importance de l'aspect photo
graphique qui la traverse, la récente 
exposition qui lui a été consacrée 
au Musée d'art contemporain de 
Montréal permettait de prendre 
conscience du caractère quelque 
peu paradoxal, mais riche et fasci
nant, de cette production. 

D'une part, chacune des dif
férentes disciplines est abordée par 
l'artiste avec pleine connaissance 
de ses théories, de ses techniques, 
de son histoire et de ses possibilités. 
Et d'autre part, une incertitude fon
damentale semble malgré tout rôder 
dans les marges de chacune d'entre 
elles. Ce doute n'est pas toujours 
évident. Il se manifeste parfois sous 
forme d'un malaise entre ce que 
nous croyons savoir et ce que nous 
savons vraiment. C'est le cas, par 
exemple avec la photographie, dont 
nous voulons toujours croire qu'elle 
est le reflet du réel, alors que nous 
savons très bien que c'est faux, et 
qu'elle est, d'une façon ou d'une 
autre, fabriquée. Dans les œuvres 
d'art public, c'est la confrontation 
directe avec le site, le lieu d'inser
tion, qui en modifie le sens appris, 
amène le spectateur à en faire un 
objet critique et à repousser les 
limites qu'il attribue habituellement 
à l'importance de l'esthétique. 

L'exposition propose quatre types 
de productions : une série de photos, 
réalisées ou collectionnées par 
l'artiste depuis le milieu des années 

50, des photographies assemblées, 
montées et recadrées depuis le début 
des années 90, des photographies 
peintes datant des dix dernières 
années et enfin des dessins et des 
sculptures faisant signe à des projets 
urbains conçus au cours de la 
dernière décennie. 

Si nous posons sur les photos 
pures et simples du premier groupe 
un regard inhabituel, c'est parce que 
la contemplation des photos assem
blées et des photos peintes nous a 
incités à revenir sur nos pas, et à 
réviser nos jugements. Les théories, 
en général, et c'est donc vrai aussi 
pour les théories esthétiques ont, 
dans notre monde, un caractère de 
finalité. On ne les change pas, on les 
remplace. Or, Melvin Charney lui, 
parfaitement au courant de l'impor
tance, du contenu et du dévelop
pement de ces théories, semble 
refuser ce caractère de finalité isola
tionniste. U mêle certains éléments 
de l'une à des éléments d'une autre, 
refusant ainsi l'arrêt et l'immobilité, 
poursuivant le chemin et ouvrant 
d'autres voies. Ce qu'il appelle ces 
glissements échappent en grande 
partie à la logique cognitive. Cepen
dant, ils ne semblent pas, pour nous, 
issus d'une liberté d'expression 
purement sensible. Comme s'ils 
obéissaient malgré tout à une sorte 
de logique, différente de celle que 
nous connaissons, mais logique 
quand même; un type de réflexion 
qui nous amène à envisager les 
phénomènes de l'urbanisation, par 
exemple, d'une tout autre manière. 

Plus étonnant encore, il n'est pas 
nécessaire d'être un spécialiste des 
architectures urbaines, ou de ce qui 
en tient lieu, pour se sentir inter
pellé. U suffit d'accepter le parcours. 
Une ancienne mémoire, oubliée avec 
les traces effacées, semble revenir 
inconsciemment compléter et enri
chir dans nos esprits celle d'aujour
d'hui. Ce n'est pas pour rien que, 
dans de nombreux entretiens, et 
dans ses œuvres, Melvin Charney fait 

allusion aux cabanes, rustiques ou 
autres, reconstruites pour l'avenir 
avec les éléments et les débris du 
passé... Tout son œuvre fait signe à 
j'espace, au temps et à l'impossible 
question que dissimulent ces deux 
inconnaissables: comment savoir ce 
que nous savons? 

Jean Dumont 

DENYSE GADBOIS 
DE RETOUR 

DENYSE GADBOIS 
RESSUSCITÉE 
Peinture 1937-2002 

Galerie Sous Le Passe-Partout 
5276, av. Notre-Dame-de-Grâce 
Renseignements: 
(514) 487-7750 
Du 20 mai au 27 juin 2002 

Denyse Gadbois 
L'Ile aux coudres, c. 1975 
Encre de chine 

On peut être artiste sans presque 
jamais exposer (je vous laisse dé
cider si l'inverse est possible!): à 
preuve Denyse Gadbois, qui a sorti 
enfin ses œuvres des réserves pour 
les proposer aux amateurs sur les 
cimaises de la Galerie Sous le Passe-
Partout. En fait, il s'agit d'une 
nouvelle vie qui commence, à 
quatre-vingts ans passés, car Denyse 
Gadbois eut des débuis très promet
teurs dès les années 1940. Elle 

Le Musée des beaux-arts de Sherbrooke 
accueille les 

Chefs-d'œuvre post-impressionnistes 
du Musée des beaux-arts du Canada, 
exposition organisée et mise en tournée pa r le Musée des beaux-arts du canada 

Du 14 septembre au 24 novembre 2002 
Du mardi au vendredi, de 12 h à 17 h et jusqu 'à 21 h le mercredi / Samedi et dimanche de 10 h à 17 h 

Aussi à l'affiche : D a u d e l i n . D e la p e i n t u r e à la s cu lp tu re ë Musée des beaux-arts 
de Sherbrooke 
241, i w Ihim-rln. Sherbrooke Québec S S Renseignements : (819) 821-2115 

Paul Ctivmc (1839-1906). Fortnlidr paysan.^ 1900. Coll. MBAC 
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exposait régulièrement aux côtés de 
Louise Gadbois, sa mère, qui lui 
reconnaissait, plus qu'elle se l'ac
cordait à elle-même, un réel talent 
de peintre. Le nom de Denyse figure 
sur la liste 1948 des membres de la 
Société d'art contemporain (CAS.), 
où elle entre sans doute en 1945. Elle 
appartient aussi au groupe des 
Sagittaires. Pour son tableau Au
tour du dernier né (1944), sous 
l'influence d'El Greco «revisité» par 
les simplifications modernistes, elle 
se voit octroyer le Grand prix de la 
province de Québec. 

Elle avait pris des leçons de Jori 
Smith et suivi l'enseignement de 
Goodridge Roberts à l'Art Asso
ciation, avant d'aller étudier à 
l'Académie Jullian (1948-49), dotée 
d'une bourse du gouvernement 
français. À Paris, le Père Marie-Alain 
Couturier faisait office de mentor. 
Peut-être lui inspira-t-il le goût du 
vitrail. Douze ans après la mort du 
Père, elle retourne en France pour 
étudier durant trois ans (1966-69) à 
l'École nationale du vitrail à pro
ximité du boulevard Raspail, ainsi 
que le tissage en Provence. Le Por
trait d'Andrée Boulva garde trace 
de la composition par fragments. 

Elle rentre à Montréal en 1970 
pour occuper le poste de professeur 
d'arts au Collège André-Grasset, 
nouvellement devenu CÉGEP, où elle 
aménage dans un magnifique espace 
les ateliers de tissage, de poterie 
(apprise chez Jean Cartier), de 
dessin, de peinture et de sculpture. 
Simultanément, elle dispensait 
jusqu'à l'an dernier des cours privés 
chez elle, à une demi-douzaine 
d'élèves, adultes et adolescents. Sa 
vie d'enseignante prend alors le pas 
sur la production artistique, qui se 
raréfie dans la décennie 1970. En 
1980, le Collège Grasset l'honorait 
d'une exposition solo. Celle de cet 
été, dans une galerie dite « commer
ciale», annonce son désir de revenir 
à la peinture après une aussi longue 
absence, d'où son titre: Denyse 
Gadbois ressuscitée. 

Les murs de la galerie se parta
geaient assez nettement les trois 
genres : portraits, paysages et natures 
mortes, dont les premières toiles, 
Panier de tomates (1937) ttNature 
morte aux poires (1940), dans un 
accrochage agréablement rythmé. 
Les séjours estivaux des années 
1940-50 se révèlent fructueux dans 
l'un comme dans l'autre. Louise, 
Denyse et ses frères passaient les 
vacances à Saint-Josepn de la Rive, 
dans la maison d'Edmour Tremblay, 
en face de celle des Rochefort, 
qu'elle peint. Leurs habitants ont 
posé pour de nombreux portraits, 
dont celui de la Fillette à la poupée. 

Les promenades rapportent leur lot 
de bouquets d'une fraîcheur presque 
«naive» (Tritiums, Les Soleils), et 
des paniers de Fleurs et fruits. 
Surtout, les variations de la lumière 
sur les collines, et des marées sur 
les grèves inspirent d'admirables 
paysages, dont deux vues de Baie-
Saint-Paul, l'une saisie dans la 
brume vert d'eau qui dilue le lever 
du jour, l'autre vue de chez Félix-
Antoine Savard au milieu de l'après-
midi, à marée descendante. 

Au contraire de sa mère qui ne 
put abandonner la figure pour 
«tomber», comme elle disait, dans 
l'abstraction, Denyse, plus jeune (de 
la génération de Riopelle qu'elle a 
toujours admiré) a franchi le pas 
fatidique. Cependant, si elle entame 
sa composition abstraite sans image 
préalable, les plans agencés ramè
nent une présence, un lieu, des sou
venirs, que le tableau en cours 
accueille, évoque en filigrane. La 
nature, la figure, demeurent toujours 
comme des images-fantômes non 
évacuées par la picturalité. C'est à ce 
«jeu», il me semble, que Denyse 
Gadbois trouve son originalité et se 
fait, en quelque sorte, un prénom. 
Ses vues de Percé, qui furent 
achetées le soir du vernissage, l'une 
de couleurs vives, l'autre presque 
pointilliste, luministe, restent dans 
ia mémoire. On attend de voir la 
direction que prendront les grands 
formats auxquels elle promet de 
s'attaquer incessamment, en clair-
obscur. .. 

Monique Brunet-Weinmann 

LA RELATION 

AU TOUT 

ELLEN GABRIEL 

TOUTES MES RELATIONS 

Arts N.D.G. 
5800, rue Sherbrooke Ouest 
Montréal 
Du 4 au 30 juin 2002 

Ellen Gabriel 
Kahonwenhtha, 17 teiakaohseriia 
Pastel sur papier 

Dans L'échelle des anges, Jodo-
rowski s'interroge sur le rapport qui 
existe entre la partie et le tout, créant 
ainsi un genre nouveau qu'il appelle 
«poésophie». L'une de ses maximes 
m'a semblé constituer une bonne 
introduction à la représentation du 
monde selon Ellen Gabriel: «L'es
pace, le temps et l'individualité sont 
des modalités avec lesquelles les par
ties édifient leur Monde, représenta
tion de la réalité impensable. » C'est 
ce même rapport entre microcosme 
et macrocosme qui donne son unité 
de ton aux tableaux d'Ellen Gabriel, 
dans l'exposition présentée au cours 
du festival Présences autochtones, 
organisé par Terres en vue. 

Au premier abord pourtant, on 
peut être frappé par la dissemblance 
entre les toiles violentes, qui évo
quent la crise d'Oka, et les pastels, 
où des poèmes élégiaques sont 
suspendus sous des troncs d'arbres. 
Pourtant, tout ceci est relié. Ces 
arbres, ce sont ces magnifiques 
sapins blancs que l'on a voulu 
couper en 1990 pour transformer en 
terrain de golf et en condominiums 
de luxe un terrain sur lequel tant 
d'événements rassembleurs pour la 
communauté s'étaient déroulés. La 
branche coupée, d'où suinte une 
sève semblable à des larmes Touil
lées, se plaint d'être délaissée: 

You no longer seek refuge 

under my branches 

even so, I still care 

L'animisme traditionnel prend 
ici une double expression, à la fois 
plastique et poétique. La technique 
du pastel gras rend à la perfection la 
texture du bois et l'écriteau, mise 
en garde de l'artiste destinée aux 
membres de son clan, est suspendu 
à l'aide des liens qui servent à coudre 
les mocassins. 

Par sympathie, au sens étymo
logique de ce terme, l'artiste a 
éprouvé dans son corps le mal que 
l'on a fait aux arbres. 

Now I watch and feel 

as the bullet meant for your body 

enters mine 

Mais ces arbres sont anthropo
morphes et les rameaux dont ils sont 
amputés semblent deux yeux vitreux 
dans un visage ravagé de rides. 

Est-ce pour les défendre que 
l'artiste a représenté, dans le tableau 
intitulé Grandfather's warning, un 
tomahawk sur lequel court une 
petite tortue stylisée, l'animal de son 
clan? Mais le ciel, dans lequel luit 
une lune ronde et blanche, «la 
grand-mère des Mohawks», em
prunte ses spirales à Van Gogh. Dans 
l'entretien qu'Ellen Gabriel m'a 
accordé, l'artiste, qui est titulaire 
d'un BFA de l'université Concordia, 

m'avoue qu'elle a constaté le fait sans 
l'avoir cherché, tant elle est impré
gnée aussi bien de la tradition pic
turale occidentale que de la culture 
autochtone. 

La grand-mère lune et la grand-
mère véritable d'Ellen Gabriel sont 
toutes deux présentes dans Le por
trait de ma grand-mère à 17 ans. 
Celle-ci pose avec raideur dans une 
robe brune ajustée telle qu'en por
taient les bourgeoises au début du 
XXe siècle. Le portrait serait bien 
classique s'il ne se découpait sur un 
fauteuil dont le dossier est riche de 
symboles. Nous comprenons ainsi 
que toute cette sévérité n'est qu'une 
façade plaquée sur un arrière-plan 
haut en couleurs. Il représente en 
effet à gauche Kanesatake, dont le 
nom, nous apprend Ellen Gabriel, 
signifie « the place of the crusty 
sand dunes», et à droite la lune, 
dont le croissant lumineux n'em
pêche pas de voir la face obscure 
dans un ciel noir piqueté d'étoiles. 

La lune jette une clarté blafarde 
dans ces nuits où l'artiste fait en 
esprit d'étranges voyages. Dans 
Night Travelling, le croissant sur
monte une scène où un visage et une 
main viennent de traverser un mur. 
Pour l'esprit qui sort du corps, 
aucune matière ne fait obstacle. Les 
couleurs, jaune, noir, rouge, blanc, 
sont sobres et la toile est bordée en 
haut et en bas par une branche 
attachée avec du fil rouge. Une 
impression magique se dégage de 
l'ensemble. 

C'est à une branche qu'est sus
pendu le tableau intitulé Siège de 
Kanesatake. On y voit une effigie de 
Mohawk, une grenade, un masque 
contre les gaz lacrymogènes, des fils 
de fer barbelés, tandis qu'une bande 
de tissu jaune sur laquelle est écrit 
« Accès interdit - Sûreté du Québec » 
sort à demi de la toile, telle une pièce 
à conviction. À l'arrière-plan se 
dressent, majestueux, les beaux 
arbres qu'il fallait préserver. 

Le rôle de l'artiste engagé est de 
parler pour ceux qui ne peuvent 
s'exprimer. Ellen Gabriel l'a fait en 
étant leur porte-parole en 1990. En 
2002, elle le fait encore dans ses 
tableaux. C'est le message de la toile 
intitulée Traditional people have no 
voice, où l'on voit des Mohawks bâil
lonnés et enchaînés près de deux 
définitions, celle de radical et celle 
de moderate. Il suffit de lire l'un des 
synonymes de la seconde, mediocre, 
pour savoir de quel côté se range 
l'artiste. 

Toutefois, Ellen Gabriel est 
confiante dans la force des tradi
tions. Elle montre, dans The strength 
of our traditions, que celles-ci 
perdurent, en particulier grâce à la 

VIE DES ARTS N"l88 



musique, grâce au tambour qui bat 
comme le cœur de la nation mo-
hawk. D'ailleurs, le tableau intitulé 
Power of creation représente un 
cercle destiné à évoquer l'éternel 
retour, avec des formes semi-
abstraites et des couleurs intenses 
qui rappellent Kandinsky, mais dans 
une composition tournoyante qui est 
une belle invention du peintre. Au 
milieu zigzague un éclair blanc, 
emblème de l'artiste créateur qui 
s'émerveille devant l'œuvre du 
Créateur et emblème de son peuple, 
« the people of the flint ». En voyant 
la variété et la vigueur de cette 
exposition, nul ne peut douter que 
l'étincelle créative ne se transmette 
de génération en génération. 

Le monde que l'artiste a repré
senté est lié au temps et au lieu. Le 
temps, ce sont les traditions toujours 
fortes, le lieu, Kanesatake, où elle vit. 
Mais l'âme de l'artiste voyage à tra
vers temps et lieu. Elle fait le portrait 
de ses arrière-grands-parents, qui 
parcouraient le territoire pour 
vendre des herbes médicinales, mais 
elle considère le soleil comme son 
grand frère. Elle fait parler les arbres 
et rend hommage aux êtres vivants 
qui les habitent. Une femme peut 
se transformer en chouette, ou 
l'inverse. De même que Jodorowski 
a recours à la poésie et à la philo
sophie, EUen Gabriel crée en poésie 
et en peinture. L'artiste, qui dessine 
depuis l'enfance, maîtrise aussi bien 
l'huile que l'acrylique et le collage, 
ainsi que le pastel, où elle excelle. 
Elle met à profit toutes ces techni
ques pour décrire « toutes ses rela
tions». 

Françoise Belu 

LAVAL 

CHAMAN DE 
L'IMAGINAIRE 

MICHELBEAUCAGE 

LE TEMPS DU DRAGON 

RÉTROSPECTIVE 1992 - 2 0 0 2 
Du 17 avril au 23 juin 2002 

Michel Beaucage 
Dragon : the twins, 2001 
Acrylique et techniques mixtes 
Oute sur toile) 
183 X 244 cm 

Oui, l'art peut avoir un effet 
thérapeutique et visionnaire, procla
ment les toiles de grand format et 
les gravures de Michel Beaucage. 
Dire que les peintures de Michel 
Beaucage ont un rôle réconfortant, 
c'est encore sous-apprécier la force 
de leur message. À travers l'émoti-
vité des couleurs souplement appli
quées, le peintre lance un appel à la 
vigueur psychique. La peinture peut 
être une invitation à la joie, et par-
delà, à une volonté d'agir. S'il existe 
une psychologie de la couleur, 
Michel Beaucage nous convie à la 
découvrir avec lui. 

L'artiste fait partie de cette 
famille de peintres qui ont le don de 
suggérer des paradis. Matisse en est 
un autre. Le monde idéal de Matisse 
se déploie dans la couleur et la lasci
vité subtile qu'on peut assimiler à un 
certain univers oriental ou méditer
ranéen. En comparaison, la parti
cularité et la difficulté dans l'art de 
Michel Beaucage réside dans l'évo
cation d'un paradis plus diffus, néan
moins matériel, qui accompagne le 
visiteur à chaque pas. Le peintre 
démontre les mystères, les joies, les 
possibilités de ia création toujours 
empreinte d'une certaine sérénité. 
L'Invitation au voyage, poème des 
Fleurs du mal de Baudelaire, vibre 
au diapason de certaines toiles de 
Beaucage. 

DÉCOUVERTES 
SCIENTIFIQUES 
Le peintre m'a une fois confié sa 

crainte qu'il ne soit au fond que 
«tout cœur». Mais la finesse des 
accords colorés, la délicatesse 
des reticulations chromatiques tra
hissent un fort penchant analytique. 
Le peintre accomplit son travail 
d'artiste. Il illustre et interprète le 
monde selon son métier immémo
rial. Le scientifique utilise son lan
gage précis pour opérer, en fin de 
compte, sur la matière. Un peintre 
tel que Michel Beaucage, projette un 
faisceau de lumière sur le travail du 
scientifique. 

« La peinture, c'est une histoire 
de nature, végétale, animale, 
astrale», m'a déclaré Michel 
Beaucage, lorsque je lui ai rendu 
visite dans son atelier de Longueuil, 
installé dans une maison en pierre 
de taille du XIXe siècle. Il faut dis
tinguer de quelle nature il s'agit chez 
Beaucage. C'est un univers onirique, 
qui explicite la nature (d'où l'allu
sion à la science qu'on entrevoit dans 
ses œuvres) et souvent, c'est aussi un 
mode d'évasion - ivresse visuelle 
d'un pays de cocagne. Art qui encou
rage le rêve éveillé, chaman de 
l'imaginaire heureux. 

Une peinture complexe et aérée 
insuffle au spectateur l'étonnement 

à l'égard des découvertes de la 
science: du monde de l'infiniment 
petit et délicat, aux espaces qui 
séparent les galaxies et les profon
deurs astronomiques. Quelle palette 
de noirs! 

Entourés de références au cos
mos et à la biologie moléculaire 
(deux thèmes déjà passablement 
menaçants) le reportage scientifique 
finit dorénavant par nous lasser. 
Beaucage, lui, travaille sur un sym
bolisme pour enthousiasmer son 
public sur les énigmes du monde. 

PEINTURE 
ET DÉLIVRANCE 
La féerie d'un monde inépui

sable à explorer occupait la palette 
de Beaucage jusqu'au 11 septembre 
2002. Les attentats de New York et la 
sanglante guerre d'Afghanistan qui 
s'ensuivit, foudroyèrent son univers 
relativement ordonné. Il n'était plus 
possible d'exorciser les hérauts gri
maçants de la destruction. Beaucage 
venait de voir une exposition d'ar
chéologie étrusque dans un palais de 
Venise. Il développait une hantise des 
chimères, nommées Parasucos -
lions surplombés de vipère, tête 
cornue de chamois et aigle féroce -
visions cauchemardesques qui en
flamment l'imaginaire depuis des 
siècles. Le peintre les associe à des 
dragons. La mémoire de la chimère 
déclenche une méditation sur le 
thème du dragon. L'énigme de la 
chimère fusionne avec l'obsession 
du 11 septembre et engendre dans 
la symbolique de Beaucage la forme 
serpentine du dragon. La peinture 
sert de soupape à un état de pres
sion psychologique. Les espaces 
ouverts au chant cosmique font place 
à des espaces fermés, divisés par des 
serpentins. Le cauchemar du côté 
anarchique, sournois, imprévisible 
de la réalité s'insinue dans la pein
ture. Les traînées d'acrylique qui 
caractérisent Twin Towers, Dragon 
bleu (et d'autres œuvres de la série 
des dragons) introduisent de ma
nière soutenue la calligraphie (colo
rée) au sein d'une peinture vouée 
largement aux plages de couleur. 
Force est d'admettre que le peintre 
a toujours affectionné des aires de 
filigrane, qui évoquaient une minu
tieuse calligraphie locale. 

La ligne ondoyante témoigne 
également des voies nouvelles 
qu'explore le peintre. Le Dragon 
bleu, sur un registre nocturne 
parsemé de bleus et de verts, fleuve 
et pieuvre à la fois, est éclairé par 
des lunes blanches et roses. Au 
temps du dragon, la féerie reste 
présente. Dans Twin Towers et 
ailleurs, la coloration tourne à des 
notes viscérales (jute, tâches de 
rouge carmin), ce qui montre que la 

palette qui sait charmer, peut égale
ment provoquer l'angoisse. Pendant 
quelque temps, tâches et traces 
rouges marquent la peinture du 
sceau du présent. 

Dans l'antique iconographie chi
noise tracée à l'encre sur soie, le 
dragon est symbole de fertilité. Com
bats entre dragons des deux sexes 
produisent la pluie. Le dragon, consi
déré comme «animal spirituel», 
surgit aux moments critiques de 
l'histoire de la Chine. «Les vicissi
tudes perpétuelles de l'existence sont 
symbolisées par la puissance illi
mitée d'adaptation du dragon. Il s'as
socie à tout ce qui l'entoure. Donc il 
ne connaît pas de fin, ainsi que les 
cycles éternels de la vie».1 

Outre une perte d'innocence, la 
hantise du dragon reflète un nouveau 
rapport entre le monde, dans sa tota
lité, et l'artiste. Il se peut que le pein
tre continue à intégrer calligraphies 
et écritures dans son œuvre, arrimée 
à l'acrylique, (il pratique simultané
ment la gravure au carborundum, 
art précis faisant ressortir le relief du 
support gravé) 

«L'acrylique est encore riche 
en découvertes», dit l'artiste. «Il 
permet les glacis, on peut addition
ner agrégats, sable, colle, terre... ». 
La maîtrise des glacis dans le 
médium acrylique, renforce sans 
conteste le miroitement des œuvres. 
«Au début, je ne jurais que par 
l'huile. L'acrylique reflète le mode de 
vie actuel. Les solutions plastiques 
gestuelles reflètent un monde qui 
tourne ... une danse infernale», 
s'exclame Beaucage. Craquelures, 
granulations, dénivellations, rugo
sités - composent la matérialité de 
la peinture, mais le chaman leur 
insuffle une légèreté qui anime 
l'aventure spirituelle. Le peintre 
écrivait récemment: «Dans un mou
vement de danse, j'élaborerais les 
surfaces peintes comme des lieux de 
transe: voir les tableaux se cons
truire, suivre la piste du dévelop
pement de la toile, où motif végétal 
et geste se rencontrent». 

André Seleanu 
1 Petet C. Swann - La peinture chinoise. 
Gallimard 1966 p. 129 

SAINT-CALIXTE 

LA PROSE PEINTE 

DENISE GUAY 

Centre Culturel et 
Communautaire de Saint-Calixte 
Du 19 mai au 30 juin 2002 

Avec sa peinture incandescente, 
Denise Guay nous offre des mots, 
ceux des titres localisés à l'extérieur 
des tableaux et ceux grattés dans la 
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Denise Guay 
États d'âme nos 11,12,13 (détails) 
Huile sur papier Stonhenge 
57 x 76 cm 
Photo : Marc Pelchat 

peinture, gravés, submergés, parfois 
flottants sur les surfaces peintes. 
Pourquoi ces saintes écritures? Tous 
ces mots ont diverses fonctions, 
divers codes qu'il faut décrypter 
pour mieux voir la peinture. 

Dans sa désopilante satire des 
théories de la peinture moderne 
américaine, The Painted Word, Tom 
Wolfe affirme que les mots de Green
berg, Rosenberg et Steinberg ont 
dévoré l'art de Culturburg (New 
York). On peut penser que les mots 
peints dans les oeuvres de Jasper 
Jones et de ses épigones étaient un 
renversement de la vapeur, qu'à bout 
de souffle à force de courir derrière 
les théoriciens galopants, les peintres 
capturaient enfin le mot, le discours 
et l'assujettissaient à leur art. Chez 
Denise Guay, les mots servent à 
d'autres fins que la satire du système 
de l'art. 

Un tableau en particulier porte 
un titre qui fait office de «mot de 
passe » : L'arbre un habit de poésie. 
Clé de l'œuvre, il sert ici le décloison
nement des formes d'art, une ten
dance chère au post-modernisme. 
C'est la fusion de la littérature et de 
la peinture. Le titre métaphorique 
émulsionne la matière picturale. Ut 
pictura poesis. Il en est de la pein
ture comme de la poésie. 

Un autre titre descriptif, États 
d'âme, accompagne trois tableaux : 
n" 11, 12 et 13- Celui-ci fonctionne 
tel un «étiquetage scientifique». La 
numérotation des tableaux impose 
l'ordre chronologique de leur lec
ture et indique que la série doit être 
lue comme les séquences photo
graphiques de Muybridge qui dé
composent le mouvement de la 
marche de l'homme ou l'amble du 
cheval. Le titre générique désigne 
deux phénomènes diachroniques : 
d'une part, les étapes évolutives 
d'une forme larvaire devenue momie 
humaine puis zoomorphique, sorte 
d'agneau pascal; d'autre part, la 
métamorphose et le mouvement de 
cette forme, d'abord ensevelie sous 
terre, émettant ensuite des signaux 
vers deux ouvertures et l'envol à 
travers l'espace pictural. 

Toutes les autres pièces de l'ex
position sont regroupées sous un 
même titre, Ombre de murmure. 
Chacun des termes définit une 

perception floue, autant visuelle que 
sonore. On doit deviner l'objet dont 
on n'aperçoit que l'ombre. On com
prend ainsi que le discours de la 
peinture est ailleurs, qu'il faut voir 
ce que les tableaux murmurent, 
deviner ce qu'ils révèlent, ce que 
cachent la relative précision du 
dessin et la netteté de la composi
tion. Certes, on saisit mal la teneur 
d'une phrase murmurée. L'effet 
d'évocation poétique esl certain. 

Sur une vieille pierre je me suis 
assise et j ' a i regardé ce qui avait 
été fait il y a très, très longtemps. 
Cette phrase prosaïque qui pourrait 
être un titre surréaliste se déplace de 
l'extérieur au centre du tableau 
qu'elle partage horizontalement. Le 
sous-titre se métamorphose en élé
ment graphique fondamental, ligne 
de force qui octroie à chaque partie 
du tableau un temps, une valeur 
distincte: le royaume d'Hadès au-
dessous, habité par des mémoires et 
l'Éther au-dessus, encombré d'autres 
mémoires, des traces de mots. 

Dans l'Arcade et l'homme, 
Denise Guay use de l'hyperbole et de 
l'ellipse. Elliptique, le tableau ne 
montre qu'une ouverture en arc 
plein cintre alors que le sous-titre 
hyperbolique annonce une ou 
plusieurs arcades. Quant à l'homme, 
le tableau n'en laisse voir que 
l'ombre d'une forme phallique, 
logée sous une arche. Guay laisse ici 
au spectateur le soin d'achever le 
tableau, dans l'intimité de sa pensée, 
à même ses mémoires personnelles. 
L'artiste suscite donc tout au long de 
ses œuvres un travail de la mémoire. 
Ses écritures souvent indéchiffrables 
ne s'écoulent-elles pas comme le 
long fleuve d'une mémoire dans les 
pages d'un journal intime? 

Michelle Guérette 

JOLIETTE 

UN ART 
PROTÉIFORME 

MARIO CÔTÉ 

TABLEAU 

Musée d'art de Joliette 
Du 27 janvier au 5 mai 2002 

Peintures, œuvres vidéogra-
phiques, œuvre sonore, le parcours 
artistique de Mario Côté décline le 
modèle habituel de la représentation 
et du travail de l'artiste par la multi
plication des sources régissant 
désormais la culture visuelle. Si la 

peinture formaliste, notamment 
l'abstraction post-picturale améri
caine ou le mouvement plasticien 
québécois, privilégiait une inces
sante quête de la peinture comme 
discipline autonome et autosuf
fisante, Mario Côté renverse cette 
tendance en faisant intervenir dans 
le processus de création l'apport de 
l'image électronique comme facteur 
déterminant une nouvelle définition 
du langage de l'art. Qu'est-ce à dire? 

Dans plusieurs œuvres présentées 
au Musée d'art de Joliette et agencées 
par la commissaire Nicole Gingras, 
l'artiste juxtapose différentes plages et 
bandes de peinture acrylique à des 
collages dont la provenance est une 
photographie d'une image vidéo-
graphique. Aux bandes colorées ex
ploitant différentes variables visuelles 
dont celle de la texture, Mario Côté fait 
jouxter d'autres bandes d'images 
issues cette fois-ci d'un support ma
gnétique. Ce support, doublé d'un 
procédé inouï de trucages numé
riques, engendre d'autres types de 
variables ou de valeurs plastiques 
(images en formation/déformation, 
surimpression, incrustation). À partir 
du médium vidéographique, l'artiste 
capte, photographie puis colle sur une 
surface bidimensionnelle d'autres 
figures. Nous sommes toujours dans 
l'univers de la peinture mais celui-ci 
est dès lors pourvu d'une nouvelle 
entité par la contribution de l'écriture 
électronique. Le pigment, qui est à la 
base de la recherche de la peinture 
moderniste qualifiée de pure, se 
trouve concurrencé par une autre 
méthode issue d'un dispositif techno
logique provoquant une nouvelle syn
thèse artistique. À cet effet, la critique 
Anne-Marie Duguet souligne : « Ce qui 
était important avec l'utilisation de la 
vidéo, c'est le fait qu'il s'agit d'une 
technique pouvant être utilisée dans 
toutes sortes d'arts, pour la musique, 
pour la danse, les arts plastiques. Cette 
technique n'avait pas une vocation 
spécifique et c'était sa grande richesse. 
D'emblée, c'était une technique im
pure qui était à même de mettre en 
relation différents médias, différents 
éléments. Tout l'art contemporain, et 
ce que l'on a appelé le postmo
dernisme, était une attitude à laquelle 
la vidéo a largement contribué»1. 

Mario Côté 
La nuit, un certain rouge/2, 2000-2001 
Acrylique et collage sur toile 
152.5cm x 228.5 cm 
photo : Denis Farley 

C'est dans ce sillon qu'évolue 
l'art de Mario Côté. L'expérience 
vidéographique devient donc une 
composante qui alimente, voire 
renouvelle le champ de la peinture. 
Mais chez l'artiste, la vidéographie 
est aussi un secteur de recherche en 
soi. À ce chapitre, l'exposition rend 
compte d'une trajectoire singulière 
par la sélection et la projection de 
six documents réalisés entre 1988 et 
2001. La perception tant interne 
qu'externe à l'individu caractérise 
cette production. Paysage, identité, 
introspection et mémoire, regard et 
vision sont des thèmes récurrents de 
sa recherche où s'incorpore une 
importante exploration visuelle et 
sonore. Le vidéaste exploite toutes 
les possibilités formelles qu'institue 
le médium vidéo ; transparence, dé
coupes et fragments, superpo
sition. .. Ces œuvres sont à la fois 
le produit d'une esthétisation de 
l'image mais aussi le produit d'un 
dispositif, d'un ensemble de moyens. 
Tout comme le cinéaste pionnier 
Dziga Vertov dans le film L'homme à 
la caméra investissait le dispositif 
cinématographique principalement 
par la voie du montage, Mario Côté 
s'y réfère en intégrant maintenant 
une nouvelle donnée propre à la 
vidéographie, c'est-à-dire le mixage. 
Comme le note Philippe Dubois, le 
montage au cinéma est une opéra
tion d'agencement et d'enchaîne
ment de plans qui donne corps au 
film tout entier. Dans le domaine 
vidéographique, bien que la notion 
de plan puisse être utilisée, on parti
cipe à un déplacement où le mode 
de construction traditionnelle du 
langage cinématographique se subs
titue à celui du mixage d'images. Au 
principe de linéarité du cinéma, l'on 
passe à celui de la verticalité de la 
vidéo permettant des combinaisons 
simultanées d'images qui se veulent 
totalisantes. La production de Mario 
Côté constitue en quelque sorte 
un terrain d'investigation de cette 
réalité propre à la vidéographie tout 
en valorisant et en s'appuyant sur des 
repères significatifs au niveau de l'ins
trumentation formelle qui a marqué 
le début de l'histoire du cinéma. 

L'art de Mario Côté est un art 
protéiforme oscillant entre différents 
médiums et dont la somme forme un 
tout cohérent qui définit sa dé
marche et son langage plastique. 
Voilà ce que cette exposition a dé
montré de façon manifeste confir
mant la place distinctive et originale 
qu'occupe cet artiste sur la scène de 
l'art actuel au Québec. 
1 Duguet, Anne-Marie, L'image électronique 
et la synthèse impure, in Esthétique des 
arts médiatiques. Tome I, sous la direction 
de Louise Poissant, Collection Esthétique, 
Presses de l'Université du Québec, 1995. 

Jean De Julio-Paquin 
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TROIS-
RIVIÈRES 

HEUREUX 
PLURICENTRISME 

MODÈLE RECHERCHÉ 

Galerie R3, Université du 
Québec à Trois-Rivières 
Du 30 mai au 2 août 2002 

« Une sphère infinie dont le cen
tre est partout et la circonférence 
nulle part», avaient dit Eckhart et 
Pascal. Des artistes-professeurs 
moins pieux s'en inspirent à la gale
rie R\ où une exposition poursuit 
dans l'ordre plastique des réflexions 
sur le modèle, dans la lancée de 
labiés rondes organisées par l'Unité 
de Recherche en Arts Visuels (URAV). 
Ce groupe fort dynamique dont les 
tentacules débordent de beaucoup 
la région trifluvienne, rassemble 
Graham Cantieni, Gilles Désaulniers, 
Jean-Paul Martel, Richard Purdy, 
Josette Trépanier, sous la coordina
tion de Philippe Boisonnet. Outre 
favoriser de vastes aires d'interac
tion, l'URAV développe des projets 
gravitant autour du statut et des limites 
de l'art. Premier berceau de la gale
rie qui ne vit le jour qu'en 2000, 
l'Atrium Paul-Émile Borduas avait 
présenté nombre d'expositions. 
Conférences, colloques, workshops, 

installations in situ, site Web inter
actif, vidéos, complètent l'animation. 

Sur les terrains du campus, place 
aux œuvres des artistes invités. La 
sculpture habitable en bambou du 
Taïwanais Lin Hong Wen se colle à la 
nature sous forme de feu de bois, de 
totem ou de fusée, faits de branches 
«sonores», assemblées et liées. 
Roger Gaudreau offre Georges et 
Emma, deux rhinocéros en maté
riaux naturels, l'un semblant l'image 
de synthèse de l'autre ; œuvre harmo
nieuse en même temps qu'insolite, 
qui évoque la migration animale, le 
réchauffement planétaire. Le four 
alchimique surmonté d'une sphère en 
verre (Athanor) de Jean-Paul Martel, 
se donne comme creuset des altéra
tions de la conscience ; une démarche 
spirituelle qui implique plusieurs 
étapes comme autant de phases tech
niques. Le Raku japonais se recon
naît à l'aspect de poterie noircie de 
la tête de corbeau qui symbolise sans 
reflets mort et putréfaction. Le pivot 
de cette production est une critique 
de la « déification » propre au ratio
nalisme occidental. Dans ce domaine, 
la transmutation la plus fondamen
tale est celle de l'artiste. 

Gilles Désaulniers, dans un tout 
autre contexte qui tient davantage du 
questionnement anthropologique, 
présente La longue nuit II/Qausuit-
tuq II, une suite de verre tirée de la 

Trilogie des glaces. La grande mai
son de 2001 soulignait la création du 
Nunavut, La banquise en marche 
parlera bientôt de l'effritement de 
cette culture. Le titre fait penser aux 
soirs interminables chez les Inuits. 
Mais ici, les kilos de tubes piles par 
terre forment une masse neigeuse 
luminescente où la figure recon-
naissable réfléchit l'envers du néga
tif, la temporalité et la civilisation. 
Dans le catalogue de l'URAV, Serge 
Fisette parlait de ce médium para
doxal et d'œuvres qui retiennent, 
intègrent, révèlent la lumière. Gem-
mail, pâte de verre, textures et 
couleurs inédites, sondent par réfrin
gence les habitudes perceptuelles. Le 
tableau de la série Painted Desert de 
Graham Cantieni puise ses éléments 
dans les transformations naturelles 
et les sédimentations géologiques du 
sud-ouest américain. Dans le cata
logue d'une exposition de 2000 au 
musée d'art de St-Hilaire, Monique 
Brunet-Weinmann décrivait la ges
tuelle qui préside aux grands acry
liques où le plan originel et la toiie 
sont «débordés». Après l'appli
cation des couches picturales, on 
procède au délavement et au ruis
sellement de la vieille eau. La sédi
mentation apparaît comme principe 
constitutif dans ce parcours « d'abs
traction synthétique». Des repères 
géométriques, des transparences ap
paraissent, rappelant un rituel ou 
un jeu, comme une mémoire par 
dessous. La répétition contrecarre 
l'impulsion du geste et forme une 
calligraphie. 

La sculpture lumineuse et poly
glotte de Philippe Boissonnet remplit 
deux espaces. L'espace de la galerie, 
où la citation du début se déploie 
entre sphères, eau et capteurs solaires 
dans Un monde nouveau et un espace 
virtuel(http:/Avww.yourworld.cicv.fr) 
où se confirmeront les processus de 
décentration et le perspectivisme qui 
nous déterminent « partout » et 
«nulle part». Le modèle est inté
riorisé, aussi bien les visions ter
restres d'aujourd'hui et de jadis, que 
le pluricentrisme. Bien que le renvoi 
aux objets fétiches de la représen
tation, comme le globe terrestre, la 
lunette astronomique, soit flagrant 
dans cette production, Louise Pois
sant notait qu'il atteint une dimen
sion critique ouvrant sur d'autres 
interactions de telle sorte qu'un 
créneau poétique émerge entre le 
monde des apparences et celui de 
l'apparaître. Depuis plusieurs années, 
Boissonnet crée des dispositifs 
lumineux (surtout holographiques) 
et il collabore à la revue Leonardo 
qui traite de l'impact du phénomène 
de globalisation sur les arts média-

Lin Hong Wen 
Modèle, 2002 

tiques et technologiques. Cette pro
duction donne le ton à la publicité 
des recherches du groupe, sans 
toutefois saturer l'interrogation sur 
le modèle. Josette Trépanier écrit des 
pièces de théâtre autour du thème 
du banal. Elle expose ici Barbie sans 
peine en huit leçons, une série d'es
tampes montrant la désintégration 
du stéréotype féminin « au profit de 
son ombre portée». Elizabeth Recurt 
mentionnait que l'artiste couche la 
figure sur le support, en se servant 
de techniques photographiques et 
graphiques, par rapetissements et 
accumulations. Les attitudes sont 
«délestées» de leurs significations 
connues. Danse sémiotique, traces 
spatiales réitérées engendrent ainsi 
une structure s'apparentant à un 
idéogramme oriental. L'effigie de la 
poupée sert de modèle mais perd 
son identité primitive. La déesse des 
petites filles, transposée esthétique
ment, prend vie de façon fulgurante, 
ailleurs... dans l'envers du banal, 
dans son propre surcroît de sens. 
Beaux-Arts de Richard Purdy est 
une installation concoctée de qua
torze tableaux pluridimensionnels 
représentant les sujets picturaux 
préférés du XVIe et du XVIIe siècles. 
U est difficile de deviner si ce sont de 
véritables faux faits à partir d'origi
naux authentiques ou des originaux 
véritablement faussés et signés 
Purdy. Les tableaux sont « dans l'es
prit de»: les six paysages s'appa
rentent à des Courbet, des Poussin, 
tandis que les huit portraits convient 
Bougreault, da Vinci, Fra Philippa 
Lippi, Verrochio. L'effet académique 
tient beaucoup des techniques datant 
du Moyen Âge (détrempe à l'œuf, 
huiles diverses, glacis perturbant la 
vision en angle). S'ajoute l'empi
lement qui annule le caractère de 
joyau pourtant accentué par le rouge 
des murs de velours de la Renais
sance. Mêler portraits et paysages 
laisse le spectateur doublement 
pantois. D'autant qu'une stratégie 
parallèle apparaît dans un jeu de 
«dérestauration» symbolique (pa
tine, usure) qui exhibe des tableaux 
à l'aspect «non restaurés» (comme 
s'ils n'avaient pas vieilli). Le recul 
temporel nous fait «avancer» vers 
un état plus "abstrait" ou conceptuel. 
Le site http://www.uqtr.uquebec.ca/  
dessin/stupahtm, Protée 27,3 ( 1999-
2000) ainsi qae Parachute 58 ( 1990) 
renseignent plus amplement sur 
l'expérience esthétique et fictive dont 
il est question ici. 

Le souci théorique du modèle 
saute davantage aux yeux comme 
inspiration et axe de structuration 
chez certains artistes. Partout ail
leurs, fruit d'un heureux pluricen
trisme, il est davantage « recherché », 
un peu comme la divinité des 
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philosophes qui était pourtant cen
trale. Lors des colloques de l'URAV, 
des artistes sont venus témoigner 
de processus d'imitation de la vie, de 
conventions cartographiques qui 
conjuguent art et science. La quoti
dienneté du modèle, la relation en
tre imitation et innovation, les notions 
d'originalité et d'authenticité; la 
cyberspace et les biotechnologies 
génétiques, ont aussi fait l'objet de 
discussions. Des esthéticiens ont 
traité de la remodulation contem
poraine de l'archétype et de la mime
sis, de la reproduction de la nature, 
de l'imitation des Anciens, d'une 
modernité esthétique friande de 
son propre subjectivisme. D'autres 
travaux intéressants de ce groupe se 
trouvent au http://www.uqtr.ca/arts/  
urav. 

Suzanne Foisv 

LÉVIS 

SÉMAPHORES: 
SCULPTURES 
À L'HORIZON 

SÉMAPHORES, 
L'ÉVÉNEMENT D'ART ACTUEL 

DE LÉVIS. 

SYMPOSIUM DE SCULPTURES EN 

PLEIN AIR ET ACTIVITÉS ASSOCIÉES. 

Jusqu'au 28 octobre 2002. 
Au Parc Linéaire du Parcours 
des Anses à l'est de la traverse 
de Lévis ainsi qu'en plusieurs 
endroits de la ville. 
Symposium parrainé par 
le collectif Regart. 
48, côte du Passage, Lévis. 
http://www.regart.levinux.org/ 

Présenté sur les berges du 
Majestueux, le collectif Sémaphores 
a de quoi réjouir. Organisé par le 
centre d'artistes Regart, l'événement 
d'art actuel de Lévis donne, cette 
année, un avant-goût de ce qui pour
rait devenir le premier musée de 
sculptures en plein air de la grande 
région de la capitale. 

Avec pour toile de fond la ville 
de Québec chantournant l'azur de 
ses tours et clochers, ce projet 

Paul Lacroix 
La grande girouette. 2002 
Photographie, aluminium, roulement à bille 

extérieur enchante le regard et révèle 
de manière conviviale les attraits 
de la sculpture contemporaine. En 
empruntant la nouvelle piste cyclable 
vers l'est depuis la traverse de Lévis, 
les cyclistes, marcheurs et amateurs 
d'art peuvent ainsi apprécier à leur 
rythme, au fil des jours et sur plus 
d'une saison l'art d'aujourd'hui. Se 
dressant au milieu du Parc linéaire 
du Parcours des Anses, les œuvres, 
réalisées pour l'événement, signalent 
le magnifique potentiel d'un éventuel 
musée de sculptures en plein air à 
Lévis. 

En 2002, c'est autour du thème 
du sémaphore que les neuf artistes 
invités à cet événement d'art actuel 
ont œuvré. Provenant d'un peu par
tout au Québec, les participants au 
projet ont abordé le sujet de manière 
métaphorique en conférant au poste 
de signalisation jadis utilisé pour 
favoriser le trafic maritime des signi
fications qui dépassent largement 
son acception d'origine. Mot déri
vant du grec Sema (signe) et Phoros 
(qui porte), le sémaphore sert donc 
ici de motif symbolique permettant 
entre autres d'évoquer notre ère des 
communications où se multiplient 
quotidiennement les réseaux d'é
changes entres les peuples et les 
individus. 

Parmi les neuf projets proposés, 
les sculptures les plus imposantes et 
celles qui possèdent un caractère 
permanent semblent, en vertu des 
commentaires recueillis auprès des 
visiteurs du site, connaître davantage 
de succès que les pièces plus éphé
mères, notamment celles réalisées à 
partir d'éléments récupérés dans 
l'environnement. À cet égard, La 
grande girouette de Paul Lacroix 
attire bien des regards et suscite 
de nombreuses réactions amusées. 
Inspirée de la triskèle, motif déco
ratif d'origine celtique, et imaginée à 
partir de la transposition sur feuilles 
métalliques de photographies de 
jambes, son «éolienne» sculpturale 
pourrait, aux dires des plus enthou
siastes, alimenter la ville de Lévis en 
électricité les jours de grands vents 
tant sa mécanique est bien huilée. La 
composition de Paul Béliveau, lequel 
a hissé au sommet de trois mâts des 
chiens qui paraissent pourchasser 
les cyclistes du parc linéaire, fait 
également tourner les têtes. Imaginé 
et assemblé par Lise Labrie, le voilier 
d'oies blanches stylisées faisant escale 
à Lévis s'inscrit aussi de manière 
séduisante dans le paysage bien que 
son rapport avec le thème du sym
posium semble un peu plus ténu. 
A ces œuvres, s'ajoutent les créations 
de Cozic, Jean-Yves Vigneau, François 
Mathieu, Martial Després, Caroline 
Flibotte et Francine Larivée. 

Développée en quatre volets, cette 
manifestation artistique témoigne 
entre autres d'une volonté de doter 
sa ville hôte d'un événement culturel 
d'envergure en plus de favoriser 
chez le citoyen un sentiment d'ap
partenance à l'égard de la nouvelle 
agglomération de Lévis. Outre le 
symposium de sculptures, auquel 
se joignent plusieurs créateurs mem
bres du collectif Regart, Sémaphores 
comprend des ateliers de créations 
animés par des artistes professionnels, 
un programme de visites guidées du 
site mené par des élèves du Collège 
de Lévis et du Cégep Lévis-Lauzon 
ainsi qu'un concours de maquettes 
de sculptures. 

En somme, l'édition 2002 de 
l'événement d'art actuel de Lévis 
représente déjà un succès, ne serait-
ce qu'en vertu de sa visibilité el 
de son caractère populaire. Il faut 
souhaiter que ce symposium ait des 
suites et qu'il saura, le cas échéant, 
se bonifier. À ce titre, peut-être 
serait-il souhaitable d'envisager de 
réduire à l'avenir le nombre des 
sculpteurs invités afin que le budget 
alloué à la réalisation des œuvres soit 
plus substantiel, permettant ainsi aux 
créateurs de réaliser des pièces plus 
ambitieuses et véritablement per
manentes. De cette façon, le Parc 
Linéaire de Lévis se parerait de 
sculptures d'exception, attestant à la 
fois de son unicité et du talent de 
nos créateurs. À la manière de ce 
que nous retrouvons aux abords du 
Canal Lachine à Montréal avec le 
Musée Plein air du Parc René-
Lévesque, cet espace favoriserait, à 
n'en pas douter, la diffusion de l'art 
sculptural d'aujourd'hui dans une 
région en plein essor culturel. 

Dany Quine 

VAL DAVID 

ESPACES 

A EXPLORER 

SYMPOSIUM 
INTERNATIONAL 2002 

E S P A C E E T D E N S I T É - E S P A C I O Y 

DENCIDAD - SPACE AND DENSITY 

Fondation Derouin 
1303, Montée-Gagnon 
Val David 
Du 10 août au 8 sept. 2002 
Commissaire: Martine Simard-
D'Arc 

Espace densité, tel est le titre 
évocateur du Symposium interna
tional de la Fondation Derouin. Cette 
6e édition s'inscrit à la fois en conti
nuité et en rupture des manifesta
tions précédentes. Des thèmes tels 
mémoire des lieux, espace et ter
ritoire se voulaient alors des pistes 

de réflexion sur la notion de recon
naissance des lieux, de notre appar
tenance à cette étendue nord-sud qui 
recouvre de multiples dimensions 
physiques, géographiques et my
thiques de notre américanité. 

Ce présent symposium se voulait 
donc une transition entre une per
spective multidimensionnelle des 
lieux et la synthèse des principaux 
axes d'une recherche individuelle et 
collective qui l'incarne et la pro
longe. Ces approches mettent en évi
dence la densité et la complexité 
d'un propos qui prend nécessai
rement source dans la pensée et 
dans l'oeuvre de René Derouin. Par 
sa facture et ses objectifs, l'événe
ment s'inscrit volontairement et 
définitivement en marge des musées, 
galeries et autres centres de diffu
sion, évitant ainsi les choix parfois 
arbitraires et les tendances domi
nantes qu'ils privilégient. 

Cette édition explore donc plus 
avant les différents thèmes grâce à la 
participation de jeunes artistes qui 
ont partagé avec leurs aînés une vision 
renouvelée d'un territoire à travers 
des œuvres qui en mesurent l'éten
due et la profondeur. De plus, la 
tenue d'une journée-conférence clô
turait l'événement en poursuivant la 
réflexion sur le thème de la culture 
et de raméricanité. Elle regroupait le 
philosophe et historien Yvan Lamonde, 
ie romancier et poète Pierre Nepveu, 
le compositeur Michel Gonneville, 
ainsi que l'historien de l'art François-
Marc Gagnon. Gilles Lapointe, es
sayiste et professeur associé au 
Département d'histoire de l'art de 
l'Université du Québec à Montréal, 
agissait en tant que modérateur. 

Ce symposium comporte plu
sieurs volets, dont trois circuits de 
sentiers qui s'ouvrent sur ces élé
ments qui relient l'art et la nature. 
La poésie de Paul-Marie Lapointe 
nous invitait d'abord au recueil
lement. Ses textes étaient ainsi affi
chés à l'intérieur de chapelles votives 
consacrées à l'émergence d'une 
parole qui se faisait l'écho de la 
nature ambiante. Différents chemins 
nous entraînaient au coeur d'une 
forêt enchantée, espace mythique où 
l'on trouve reconstitué une sorte 
d'aquarium sans eau où sont sus
pendus des poissons volants en céra
mique. Conçue par René Derouin, 
l'installation fut réalisée grâce à la 
participation de 1 200 jeunes aux 
ateliers d'arts plastiques dispensés 
l'automne dernier à la Biosphère de 
la ville de Montréal. Des personna
lités issues de divers milieux ont 
également apporté leur contribution 
en façonnant dans l'argile des pois
sons qui remontèrent le courant 
de l'imaginaire dans un retour à 
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l'enfance et la fantaisie. En galerie, 
une quarantaine d'œuvres sur papier 
ainsi que de textes en provenance 
d'une dizaine de pays illustraient 
ce même thème en présentant des 
œuvres des plus variées. 

À titre de commissaire d'Espace 
el densité, Martine Simard-D'Arc a 
regroupé cinq jeunes artistes qui ont 
réalisé quatre installations à partir 
du thème proposé. Les résultats 
trahissaient un débordement de jeu
nesse, d'imagination. Cette conscience 
des rochers, des arbres, des dénivel
lations et accidents du terrain est le 
vocabulaire premier de leurs inter
ventions qui faisaient corps avec une 
nature qu'ils se réappropriaient pour 
en traduire tout l'esprit. Nathalie 
Levasseur nous proposait avec Ten
dre les regards des menhirs minia
tures aux formes ovoïdes creuses à 
l'intérieur desquelles se nichait une 
pierre recouverte de mousse jouant 
ie rôle d'un ancrage qui maintenait 
l'oeuvre en place. L'artiste tresse ces 
objets à partir de fibres entièrement 
végétales qui prolongent et épousent 
les caprices naturels du site dans 
lequel elle les dispose. Ses œuvres 
renvoient à la notion d'éclosion et de 
croissance; cette dimension d'habi
tacle, d'univers circonscrit et protégé 
est aussi présente dans l'installation 
qui explore cette relation entre l'inti
mité et l'extérieur, entre l'intériorité 
et l'extériorité. 

Montagnaise d'origine, Sonia 
Robertson s'inspire de son héritage 
amérindien. L'expérience du «land 
art» se faisait sentir dans son œuvre 
in situ qui mesure ainsi l'esprit des 
lieux et, en quelque sorte, le lieu des 
esprits. L'artiste proposait donc une 
vision à la fois mythique et réelle 
de la nature qu'elle nous invitait à 
redécouvrir à travers quatre cap
teurs de rêve bien tendus entre le 
réel et l'imaginaire. L'artiste avait 
incorporé à ces filets des lentilles qui 
suggéraient une autre lecture du 
visible. En orientant ces dispositifs 
vers deux arbres, symbole du sacré 
dans la culture amérindienne, du 
souffle de vie qui s'enracine dans le 

terreau, l'artiste nous présente une 
nature magnifiée. 

Pour Jérôme Fortin, il importait 
d'ausculter cette forêt, d'en décoder 
les secrets, mais surtout les messages 
qu'elle adresse aux êtres humains. 
Son installation Variables se voulait 
un point de rencontre entre l'état 
premier d'une nature et l'interven
tion du créateur qui peut certes 
l'imiter mais surtout la prolonger par 
un propos qui devient commentaire 
et dialogue. Sur un rocher recouvert 
de mousse, l'artiste a disposé des 
tiges métaUiques qui se balançaient 
dans le vent telles des fleurs issues 
d'un univers de détritus que l'on 
aurait transplantées dans un habitat 
naturel. L'œuvre de Fortin établissait 
ainsi un autre type de relation 
qu'entretient l'homme avec son 
environnement, une autre lecture du 
hen entre nature et technologie. 

De leur côté, Andrée-Anne Dupuis-
Bourret et Laurent Lamarche mirent 
en commun leur inspiration pour 
tirer parti de l'espace avec une œuvre 
au titre évocateur: À l'écoute du 
ciel. Ayant choisi méticuleusement 
leur site, ils ont attaché aux arbres 
des dispositifs s'apparentant à des 
girouettes. Actionnés par le vent 
et munis d'instruments sonores, ces 
mécanismes produisaient des sono
rités graves ou aiguës. Le dispositif 
devenait ainsi le point de conver
gence des énergies en présence, 
une sorte de correspondance, une 
synthèse dynamique entre lumière 
et couleurs, entre mouvement et 
sonorité, entre ciel et terre. 

Ce symposium a certes présenté 
une mesure de l'espace et de la den
sité des lieux, mais l'événement 
a surtout souligné les possibilités 
infinies du dire et du faire. 

Jules Arbec 

BAIE-SAINT-PAUL 

VINGT ANS 

SYMPOSIUM INTERNATIONAL D'ART 
CONTEMPORAIN DE 
BAIE-SAINT-PAUL 

2 0 e ÉDITION 

Artistes: Louise Boisvert, 
Jérôme Bouchard, Dalia Chauveau, 
Hugues Dugas, Tania Girard-
Savoie, Nathalie Grimard, 
Monique Mongeau, 
Marc Séguin, Catherine Sylvain 
(Québec) ; Neal Livingstone 
(Nouvelle-Ecosse) ; Mercedes 
Perez Bergliaffa (Ontario) ; 
Nicus Lucà 
(Italie) ; Catherine Marcogliese 
(France) ; Bruno Tremblay 
(Suisse). 
Direction générale: Chantai 
Boulanger 
Commissaire : Paul Lussier 
Du 2 août au 2 septembre 2002 

Marc Séguin 
Autoportrait 

Symposium de transition que ce 
20e Symposium de Baie-Saint-Paul. 
Il se situe dans la continuité des 
précédentes éditions mais s'en dé
marque par quelques changements. 
Son appellation tout d'abord sou
ligne son parti pris en faveur de l'art 
contemporain c'est-à-dire en faveur 
de l'expression de toutes les disci
plines reliées aux arts plastiques et à 
leurs conjugaisons avec d'autres 
champs de la création. Il ne se limite 
donc plus à la seule peinture quoi
que la peinture en demeure toujours 
la composante essentielle. La nou
velle appellation ne fait donc que 
confirmer une tendance qui avait 
pris naissance dès 1992 avec l'inté
gration des technologies informa
tiques dans les productions des 
artistes, tendance qui n'a cessé de 
s'amplifier au fil des années. Avec 
une demi-douzaine d'œuvres faisant 
appel aux technologies numériques, 
la 20e édition du Symposium de 
Baie-Saint-Paul accentue résolument 

son orientation multimédiatique. 
Heureuse décision. 

Des choix moins judicieux af
fectent l'événement. Ainsi l'absence 
d'un thème imposé entraîne les 
artistes à se contenter de suivre un 
sillage qui leur est familier et donc 
de reproduire des travaux antérieurs 
avec parfois de modestes variations. 
Ces chemins de la facilité, ils se tous 
sont empressés de les emprunter. 
L'enjeu ici est important. Un des 
attraits du Symposium consiste à 
proposer des découvertes et à ména
ger des effets de surprise aux visiteurs. 
Un thème central force souvent les 
artistes à sortir de leur routine ou, 
à tout le moins, à adapter leurs 
méthodes à une situation qui stimule 
leur créativité. Dans le meilleur des 
cas, il s'agit d'une invitation à élargir 
leurs perspectives créatrices pour 
leur propre bénéfice et celui des 
amateurs. Cette année, la plupart 
des artistes avaient achevé leur 
œuvre en moins de deux semaines 
privant ainsi le pubhc du spectacle 
du processus créateur qui est une 
des raisons d'être du Symposium. 
En revanche, moins stressés par 
les difficultés d'un thème imposé, les 
artistes ont été plus disponibles pour 
expliquer leur démarche à ceux qui 
le souhaitaient. 

Un regret encore: les œuvres 
demeurent désormais la propriété 
des artistes. Une telle décision sup
pose que le Centre d'art de Baie-
Saint-Paul ne conservera plus les 
productions de chacune de ses édi
tions. Or s'il est vrai qu'au cours 
des dix-neuf précédentes années, les 
jeunes peintres n'ont pas toujours 
produit d'œuvres exceptionnelles, 
il n'en est pas moins vrai que leurs 
productions constituent des témoi
gnages et leur ensemble une collec
tion dont les pièces sont susceptibles 
d'alimenter sous forme de prêts des 
expositions qui contribueraient au 
rayonnement de Baie-Saint-Paul et, 
plus largement encore, de l'art du 
Québec. L'enregistrement vidéo ou 
des photographies ne se substi
tueront jamais aux œuvres origi
nales. La décision de ne pas conser
ver les œuvres des participants au 
Symposium serait donc à reconsidérer. 

Joli paradoxe que le triomphe de 
Marc Séguin qui avec ses auto
portraits sortis de la blancheur de 
ses toiles à l'aide d'un simple fusain 
surclasse les autres artistes et parti
culièrement ceux dont l'attirail 
électronique ne contribue guère à 
réaliser que des œuvres dont l'intérêt 
ne dépasse pas celui des curiosités 
de fête foraine: les portraits déformés 
de Dalia Chauveau, les silhouettes de 
Bruno Tremblay, les paysages filmés 
et les miroirs déformants de Hughes 
Dugas, les incrustations de Jérôme 
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Bouchard, les surimpressions 
cousues au-dessus des photogra
phies de Nathalie Grimard, les 
mosaïques d'imageries biologiques 
de Tania Girard-Savoie, les rétro-
visions de Catherine Marcogliese, la 
copie à l'aide d'épingles (prouesse 
de bateleur) du David et Goliath 
du Caravage par Nicus Lucà. De 
leur côté, Monique Mongeau en se 
contentant de reproduire des ombres 
de plantes séchées (ce qu'elle fait 
depuis au moins vingt ans), Catherine 
Sylvain en recomposant une de ses 
sculptures habitables et Louise 
Boivert en effectuant un collage avec 
des cartes géographiques offertes 
par les visiteurs se sont livrées à des 
exercices bien connus et répétitifs. 
Exercice d'école également que 
l'installation una habitacion sobre 
el rio Saint-Laurent de Mercedes 
Perez-Bergliaffa constituée à l'aide 
de meubles de bois rehaussés de bil
lots et de bottes de foin ramassées 
dans la région pour en souligner la 
provenance. 

Par bonheur, le premier des deux 
forums, celui consacré à {'utopie 
comme projet, a soulevé des ques
tions qui touchent à une actualité 
brûlante: Toute utopie dérive-t-elle 
vers la démesure? Tout artiste doit-il 
être mégalomane? L'art est-il totali
taire? Les projets des artistes Reno 
Salvail et Michelle Héon témoi
gnaient bien d'ambitions certes 
légitimes mais totalisantes. L'histo
rien de l'art Jean Arrouye (Université 
d'Aix-en-Provence), a rappelé que la 
peinture est dans son essence même 
utopique, il a notamment considéré 
les peintures de Reno Salvail puis il 
a élargi sa démonstration en s'ap
puyant sur les œuvres de Christo 
dont l'objectif (impossible?) serait 
d'envelopper la Terre. Le critique 
d'art Jean-Émile Verdier a abordé le 
thème de l'utopie en essayant de 
cerner les invariants qui permet
traient d'attester qu'une œuvre est 
une œuvre d'art. Voici les trois prin
cipaux invariants: il n'y a pas d'art 
sans que le spectateur ne soit face à 
une situation analytique; il n'y a pas 
d'art sans que l'artiste ne circons
crive un vide; il n'y a pas d'art sans 
un engagement du sujet. 

Ce vingtième Symposium inter
national de Baie-Saint-Paul était le 
premier que dirigeait Chantai 
Boulanger, ia nouvelle directrice du 
Centre d'art de Baie-Saint-Paul. Son 
principal mérite est d'avoir réussi à 
maintenir un événement qui cons
titue un repère culturel de première 
importance. 11 s'agit là déjà d'une 
excellente performance. Désormais, 
il lui revient d'y appliquer la marque 
de sa personnalité. 

Bernard Lévy 

PERCÉ 

INSAISISSABLE 
INSULAIRE 

KITTIE BRUNEAU 

LES AMANTS DE L'ÎLE 
(1961-1972) 

Du 20 juin au 30 octobre 2002 
Musée Le Chafaud 
Percé 

KITTIE BRUNEAU, 
ŒUVRES RÉCENTES 
(ESTAMPES, TECHNIQUES MIXTES 
SUR PAPIER, ACRYLIQUES SUR 
TOILE) 

Du 20 oct. au 24 nov. 2002 
Galerie Estampes Plus 
49, rue Saint-Pierre 
Québec 
Renseignements: 
(418) 694-1303 
estampe@globetrotter.net 

MASCARADE 
(OU LA CÉLÉBRATION DU MONDE) 

Du 8 sept, au 11 oct. 2002 

Praxis art actuel 
34, rue Blainville Ouest 
Sainte-Thérèse 
Renseignements: 
(450) 434-7648 
www.artactuel.ca 

dessins et petites sculptures en 
bronze tirés de collections privées 
et réalisés durant cette décennie 
féconde. La production inédite offre 
en un condensé fascinant une vision 
amoureuse et pénétrante du havre 
tranquille qui hit, pour l'artiste, un 
lieu de révélations personnelles et 
picturales. De là, émerge la soif 
de peindre sans compromis, hors 
des modes et hors du temps, qui ne 
la quittera plus. 

Avec Beaumôme ou L'homme 
nouveau, l a chasse aux papillons, 
Le portrait de Walter exécutés en 
1961, l'artiste force un premier face 
à face à la fois amusé et sarcastique 
avec le genre humain. Ces gros bon-
hommes ronds sur fonds azur, rouge 
ou ocre, qu'on croirait tout droit sur
gis de fabulations enfantines, portent 
en eux une part de ténèbres impé
nétrable et déconcertante. Tracés à 
larges gestes circulaires sur des 
toiles de grands formats, ces sen
tinelles balourdes semblent vouloir 
exprimer les élans du corps et de 
l'âme. 

D'autres compositions noyées de 
couleurs joyeuses et contrastantes 
délaissent plus loin le motif isolé 
pour se peupler de signes griffonnés, 
de graffitis énigmatiques ou de créa
tures fantastiques échappées du ciel 

Kittie Bruneau 
Oiseaux, 1972 
Acrylique sur toile 
131 X 160 cm 
Coll. Privée 

En 1961, Kittie Bruneau décou
vre comme tant d'autres les beautés 
océanes de la Gaspésie, ancrant ses 
étés au large de Percé, quasi coupée 
du monde dans sa maison-atelier de 
l'île Bonaventure. C'était avant que 
l'île ne devienne une réserve natu
relle au détriment de quelques 
farouches insulaires isolés du conti
nent par ce bras de mer et de vent 
qu'ils croyaient infranchissable 
jusqu'en 1972. 

L'exposition Les Amants de l'île 
regroupe une trentaine de tableaux, 

ou des profondeurs salines. Des 
symboles récurrents (oiseau, cœur, 
poisson, cheval, visage, etc.) jaillis
sent dans un tumulte écumeux sur 
des surfaces de plus en plus 
«habitées». Enchevêtrement de 
lignes et turbulence formelle sug
gèrent ainsi l'activité humaine de 
Percé on the rock (1964). Les 
Oiseaux (1972) laissent entendre 
leurs cris stridents dans une frénésie 
chromatique et aérienne. Par ce 
grand cœur rouge bien en évidence, 
Une lettre d'amour, peinte entre 
1969 et 1972, révèle à l'opposé 
un côté tendre et émouvant qui 
emprunte sa simplicité à une poésie 
populaire. 

Dans ce monde onirique - pres
que « chagallien » - qui ressuscite la 
petite mythologie insulaire tout en y 
arrimant les propres schemes em
blématiques de l'artiste, on croit 
déceler tantôt le lyrisme d'un Joan 
Mirô tantôt la verve d'un Paul Klee. 
Cette peinture spontanée au rendu 
nerveux et parfois volontairement 
maladroit ramène pourtant à une 
Kittie Bruneau qui se joue candi
dement de ses influences de jeunesse 
et s'en détache. Comme l'enfant, elle 
assimile mot à mot un vocabulaire à 
réinventer et édifie peu à peu son 
propre univers oscillatoire. NaiVeté 
et lucidité, rêve et cauchemar, 
détresse et enchantement, parti
cipent de cette ambiguïté et de cette 
mémoire véhémente, voire de cet 
équilibre né du désordre. 

La touche trempée aux sources 
de la peinture gestuelle, de l'expres
sionnisme abstrait, flirtant allègrement 
avec la figuration et le surréalisme, 
traduit bien cette notion d'espace et 
de liberté acquise à l'île au départ de 
sa carrière. Kittie Bruneau fait preuve 
d'une dissidence audacieuse à ï'égard 
du courant post-automatiste ou des 
tenants de l'abstraction pure qui, aux 
dires de certains critiques, situent 
son œuvre quelque part entre Riopelle 
et Pellan. Aussi bien dire qu'elle 
se taillera elle-même sa place 
dans l'histoire de l'art contemporain 
québécois aux côtés d'autres 
«géantes» de sa génération. 

Femme-artiste authentique, re
belle et insoumise, Kittie Bruneau 
reste fidèle à une existence «sans 
amarres» bien que soudée par le 
souvenir et par le regard à « son » île 
dont la silhouette fantomatique hante 
depuis toujours son œuvre. À quel
ques encablures de Percé, sur une 
pointe retirée, elle garde un œil 
jaloux sur ce paradis perdu, pièce 
maîtresse qui pare le plus bel hori
zon qui soit depuis les fenêtres de 
son atelier. Un parcours libre contre 
vents et marées, à l'image de l'œuvre 
genèse qui nous est donnée à voir et 
qui semble vouloir se résumer toute 
entière dans des tableaux-synthèses 
beaucoup plus récents comme 
Délire rouge (1993) ou L'île au 
grand cœur (1994). 
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