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de wampum des Haudenosaunee. Dans cette salle, le textile traverse 
plusieurs pratiques; celle de Guillaume Adjutor Provost se plonge dans 
la mémoire de la contre-culture québécoise avec un opus mêlant vidéo 
et archives sur les « zooters », de jeunes rebelles des années 1940 qui 
portaient des costumes surdimensionnés à une époque où l’eºort de 
guerre demandait des coupes plus ajustées. Rosika Desnoyers explore, 
quant à elle, le loisir d’aiguille un peu limité qu’est le petit point dont 
elle chine des exemplaires achevés en ligne. Dans ces achats de tableaux 
lainés représentant des images rabâchées de Vermeer ou Millet et 
exécutés avec patience et application, elle débusque des erreurs de 
points et des trous, seules traces d’originalité possible dans cette activité 
où la part créative est plutôt minime. Il se joue alors, à partir de là, un 
jeu de va-et-vient qui amène la chercheuse à broder en réponse des 
monochromes reproduisant ces singularités et transformant les trous 
dans la tapisserie en trophées. 

Enfin, parmi la trentaine d’artistes dont plusieurs s’avèrent des 
découvertes bien qu’ils et elles résident pour la plupart à Montréal,  
Eve Tagny oºre un triptyque vidéo dans un lieu fleuri et habité d’une 
bienveillance qui quitte doucement la vive douleur de la perte 
traumatique pour une résilience apaisée bien que délicatement triste. 
Les gestes chorégraphiés qu’elle exécute dans les diºérents espaces 
temporaires qu’elle a édifiés disent une histoire à demi-mots, en 

suspension, capable de s’accrocher au vécu du regard extérieur.  
Puis, attiré par l’aria Poveri fiori, tiré d’un opéra peu connu (Adriana 
Lecouvreur) écrit en 1902 par Francesco Cilea, on pénètre dans une 
salle dont le diptyque vidéo éclaire un étrange sofa surdimensionné, 
boudin argenté vaguement biomorphique. Les floraisons accélérées 
aux couleurs vives à l’écran répondent à la vue d’une créature étrange 
au visage recouvert d’insectes colorés. La chose parle dans un phrasé 
accidenté d’un papillon de nuit géant et de vers à soie. Les couches de 
savoir sont multiples, empruntant à la science, l’histoire, la littérature, mais 
échappent à la leçon de choses pour nourrir cet ovni visuel. La machine 
qui enseignait des airs aux oiseaux livre ainsi une partition ouverte, 
généreuse autant qu’exigeante, célébrant les interprétations multiples, 
la subjectivité et la violence sourde de notre époque autarcique. 

Bénédicte Ramade est historienne de l’art,  
critique et commissaire. Elle a assuré le 4e volet de 
l’exposition dématérialisée Quadrature à la Galerie 
de l’UQAM virtuelle en mars 2021 (Temps longs). 
Elle sera commissaire de l’exposition d’Anahita 
Norouzi à la Fondation Grantham pour l’art  
et l’environnement au printemps 2022.

GALERIE LEONARD ® BINA ELLEN 
MONTRÉAL 
11  FÉVRIER �  
27 MARS 2021*

Comment réconcilier nos manières d’habiter et le monde qui s’écroule 
sous nos pieds ? Le moins qu’on puisse dire, c’est que la prémisse de 
l’exposition Aller à, faire avec, passer pareil, dont l’ouverture a été reportée 
de quatre mois, résonne tristement avec le contexte sanitaire actuel. 

Fidèles à leurs habitudes, Edith Brunette et François Lemieux déploient 
à la Galerie Leonard & Bina Ellen une proposition à multiples facettes. 
Déjà en 2015, lors de leur précédente collaboration, dans le cadre de 
l’exposition Cuts Make the Country Better présentée au centre d’artistes 
articule, ils activaient le cube blanc de plusieurs événements axés sur 
l’échange et la rencontre. Pour Aller à, faire avec, passer pareil, le duo et 
leurs complices amplifient l’exposition proprement dite d’une publication, 
d’une table ronde, d’une chorégraphie et d’une performance. Malgré 
les limitations imposées par la pandémie, toutes ces amplifications 
trouveront à exister sous des formes négociées. 

L’exposition s’ouvre sur un cubicule peint d’un vert fluorescent qui sied 
aux incrustations d’images. Une maquette d’un peu plus d’un mètre carré 
y reproduit l’espace de la Galerie Leonard & Bina Ellen. Elle repose au 
sol, entourée de matériaux et d’accessoires divers. La scène suggère 
qu’un tournage a eu lieu, mais sa teneur nous échappe. J’y reviendrai. 

Dans la salle principale, une structure oblongue d’acier flotte dans les airs. 
Des bouquets de fleurs y sèchent la tête en bas. Sur le sol, des amas de 
terre, des bols d’aluminium, des étoºes et des morceaux de vaisselle sont 
disposés sur un linoléum quadrillé, tandis qu’une sélection des mêmes 
éléments est aussi scellée sous vide dans un grand sac de plastique 
transparent. Écrites au crayon de plomb, les propriétés bienfaisantes 
de plantes locales ornent les murs. Il faut se pencher pour les lire, 
comme si elles constituaient un savoir latent. Un savoir à découvrir pour 
faire avec. Ce premier ensemble d’œuvres se déploie eºectivement sous 
le thème de l’usage et appelle à « nous saisir de ce qui est à portée  
de main et qui n’a l’air de rien1 ». Deux vidéos complètent l’installation 
et oºrent de précieux indices pour l’interpréter. L’une d’elles montre 
Brunette et Lemieux sur le terrain, en train de récolter des échantillons 
de sol, de flore et d’eau. À leurs modestes gestes s’opposent les paysages 
d’un extractivisme mortifère : mines à ciel ouvert et ra¾neries.  
De manière complémentaire, les risques pour le territoire, potentiels 
ou actualisés, des centrales nucléaires Gentilly-2 (Québec) et 
Fukushima (Japon) constituent le cœur de la seconde vidéo. 

« Plus, flying has become so unpleasant2 », peut-on lire dans la complainte, 
brodée et encadrée de textile recyclé, d’un voyageur pour qui n’existe 
aucune frontière. Elle se trouve dans l’une des deux salles qui abordent 
de front le thème de la mobilité contemporaine avec le corpus Sea Lanes. 
Une projection de 27 minutes y documente la traversée de l’Atlantique 
que les artistes ont eºectuée sur un navire de marchandises. Elle met 
en contraste la fluidité du mouvement des conteneurs d’un continent 
à l’autre et les corps empêchés de l’équipage philippin qui le prend en 
charge – travailleuses et travailleurs du Sud global sans qui le mode de 
vie occidental ne pourrait tenir. 

Dans la publication qui accompagne l’exposition, Marisa Berry Méndez 
traite de ces rapports d’exploitation au travers de l’expérience d’emploi 
de trois personnes migrantes à Sherbrooke et Montréal. Elle conclut 
que « [l]e Canada veut la main-d’œuvre bon marché que fournissent 
ces individus, mais il ne veut pas d’eux3 ». Pour sa part, lors de la table 
ronde tenue en ligne le 8 novembre 2020, l’organisateur communautaire 
et chercheur Rémy-Paulin Twahirwa soulignait que l’immigration, 
longtemps considérée comme un levier de peuplement du pays, est 
maintenant perçue essentiellement comme une source de main-d’œuvre. 
Il exposait de plus la violence des Centres de surveillance de l’immigration, 
où sont détenus des sans-papiers sans qu’aucun jugement ne les ait 
formellement condamnés. Lors de cette table ronde, la travailleuse 
culturelle Nayla Naoufal et la professeure en études autochtones Suzy 
Basile abordaient également les contraintes structurelles qui démarquent 
diºérentes classes d’individus au sein de notre société.

Dès lors, quels gestes l’art peut-il proposer pour soutenir ou préfigurer 
une déprise de la déferlante capitaliste et pandémique ? Avec Le Fil  
des jours, la chorégraphe Catherine Lavoie-Marcus oºre une partition 
fondée sur une chaîne d’attention : une première personne eºectue 
un mouvement repris par une seconde personne située au loin, cette 
réinterprétation elle-même répétée par une troisième personne et 
ainsi de suite. Programmée dans le cadre de l’exposition de Brunette 

Edith Brunette et  
François Lemieux,  
Aller à, faire avec, passer pareil
Josianne Poirier
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Marion Zilio, Le livre des larves.  
Comment nous sommes devenus nos proies
Paris, Éd. P.U.F., coll. Perspectives critiques, 
2020, 196 p. 

Docteure en esthétique, critique d’art et 
commissaire d’exposition, Marion Zilio a déjà 
publié, chez le même éditeur, Faceworld.  
Le visage au XXIe siècle (2018)1. Toutefois,  
ce deuxième ouvrage pointe vers un autre 
univers, plus étrange. Tandis que le visage  
est considéré comme représentant de la 
personne humaine, et révèle son aspect sacré, 
les larves évoquent l’informe, ce qui fraie 
avec l’immonde. Malgré son côté répugnant, 
« le point le plus abject et le plus éloigné de 
l’humain », elles participent de la transformation 
de la matière vivante à laquelle, en tant que 
terrien.ne.s, nous appartenons. 

Au premier abord, le livre peut sembler 
déroutant, tant il développe diverses 
considérations entremêlant la maison familiale, 
le biopolitique, le capitalisme de surveillance, 
la fiction de l’autonomie, l’ontologie de la 
fluidité et j’en passe. Mais à la lecture et au 
plaisir de lire cette écriture particulièrement 
informée, touºue de références à la biologie, 
l’écologie, la philosophie et l’histoire de l’art, 
une pensée se révèle et nous expose une 
réflexion sur l’humain comme être vivant 
parmi le vivant. S’appuyant sur plusieurs 
autrices et auteurs, dont Vinciane Despret, 
Donna Haraway, Gilles Deleuze et Félix 
Guatarri, Zilio élabore, au fil des pages de ce 
livre divisé en trois sections, une ontologie 
renversée, une compréhension de l’exister, 
anéantissant subtilement la conception du 
monde que l’humain – occidental à tout le 

moins – s’est façonnée pour se donner une 
prestance par rapport à ce qui l’entoure. 
Pendant des siècles, on le sait, la pensée 
métaphysique a élaboré une conception  
de la vie qui a placé l’espèce humaine sur  
un piédestal. Créature divine, maitre et 
possesseur de la nature, l’humain s’est accordé 
une place de choix au sein de la biosphère.  
Il s’est doté d’une culture qui lui a fait oublier 
sa véritable nature. C’est cette fiction de 
l’autonomie – ce processus de subjectivation –  
que le livre de Zilio déconstruit. Et cette 
déconstruction passe par la larve, cette infâme 
bestiole qui répugne à la vue, inspire le dégoût 
et symbolise, sur le plan social, l’individu qui 
parasite le système, le paresseux qui vit à 
partir de ce que les autres produisent. 

Pourtant, au sein de l’ontologie du vivant,  
le putrescible, ce qui transforme le vivant  
en non-vivant, tout ce qui vit sous terre, qui 
cohabite avec l’impropre, appartient aussi  
à ce qui génère le vivant. Tout comme les 
asticots, les larves fricotent avec la mort. Et 
la mort, c’est aussi la vie. C’est aussi ce qui 
donne vie à la vie. Dès lors, il faut revoir la 
manière d’appréhender notre être-au-monde; 
considérer la larve au sein d’une « ontologie 
inclusive » et, par le fait même, redéfinir la 
place de l’humain comme faisant « partie 
intégrante de l’écologie du monde ». Dans ce 
contexte, où les dichotomies nature/culture, 
vie/mort, humain/animal, visible/invisible 
s’eºritent, la figure de la larve comme parasite 
n’est plus au dehors, elle n’est plus rejetée. 
Bien au contraire, « les larves nous invitent à 
penser le monde par l’immonde. » Cet état 
larvaire oºre la possibilité de nous défaire du 
principe d’identité, celui qui assimile l’individu à 
des normes. La figure de la larve se transpose 
alors dans le champ du politique, celui de la 
résistance et de la désobéissance civile, celui 
du parasitisme qui déstabilise la logique 
binaire qui distingue le bon du mauvais, qui 
fabrique la discrimination, sinon l’exclusion. 

C’est au sein de cette « écologie de la fluidité » 
que s’immiscent plusieurs pratiques artistiques 
contemporaines. Diamétralement opposées 
à l’univers des beaux-arts, ces œuvres qui 
participent « aux mouvements de la vie »  
en incluant des insectes, des animaux, ou  
des plantes cherchent à « en finir avec le 
narcissisme d’espèce ». Dans cette optique, 
plusieurs artistes auraient pu être convoqués. 
L’autrice, pour sa part, s’en tient à quelques 
exemples, notamment à Hubert Duprat et 

Pierre Huyghe. Mais il est aussi question de 
la performance Death Control (1974) de Gina 
Pane dans laquelle le visage de l’artiste est 
recouvert d’asticots blancs qui se tortillent 
près des ouvertures que sont la bouche, les 
narines et les yeux. Devant cette expérience 
où le sentiment de répulsion peut facilement 
s’éprouver, l’esthétique n’a plus rien à voir avec 
le concept de beauté, elle invite plutôt à une 
expérience limite où la seule vue de larves 
nous rappelle une autre façon de considérer 
la relation que nous entretenons avec le vivant. 
Cette expérience limite est aussi suggérée 
lorsqu’il est question de certains artistes qui, 
depuis plusieurs décennies, ont développé 
des stratégies d’anonymat défiant le principe 
d’identité grâce notamment à l’usage du 
masque. Si le masque – la persona latine – 
s’identifie au visage d’une personne, il 
participe également d’une « éthique du 
caméléon ». Dès lors, il déjoue les limites  
de la figure humaine, il dissout le moi dans  
la multitude, le flux, le fugitif. 

L’éthique du caméléon est, au dire de Zilio, 
« une manière de repenser notre viabilité au 
sein d’un milieu ». Elle aspire à « une aventure 
non anthropocentrée ». Une nouvelle manière 
de sentir et d’habiter le monde. À mille lieues 
d’une pensée humaniste, Le livre des larves 
contribue à alimenter une réflexion déjà 
entamée par Bruno Latour qui, à la suite des 
écoféministes, cherche à penser l’humanité 
liée à la terre; une humanité prête à explorer 
de nouvelles façons d’être, de nouvelles façons
de mieux vivre la continuité du vivant et du 
non-vivant, de la vie et de la mort. 

1. Voir notre recension parue dans le no 120 (Hiver 2020) 
d’ESPACE art actuel, p. 103.

André-Louis Paré

et Lemieux, la performance est d’abord annulée en raison d’un décret 
gouvernemental interdisant les rassemblements. Elle s’immiscera 
néanmoins de manière anonyme dans le quotidien du parc Jarry le soir 
du 8 octobre 2020, dérobant un bref et prudent moment collectif aux 
consignes étatiques. Une autre exploration des résistances possibles 
se trouve dans la galerie. La vidéo Vases communicants4 évoque 
métaphoriquement diºérents régimes de tension entre la destruction 
et la création, la lutte et la collaboration. Elle est également traversée 
par la notion de flux, qui se révèle tant dans la vulnérabilité d’un verre posé 
par terre que dans la voix de la narratrice qui invite à « bricoler, essaimer, 
se disperser comme de l’eau dans les renfoncements de la ville ». 

Ce tour d’horizon se termine enfin là où il a commencé, à la salle verte. 
Elle a été l’écrin de la performance Lits de Procruste, transmise en direct 
sur le web le 28 février 2021, où Brunette et Lemieux tentaient d’agencer 
leurs deux corps à un espace trop étroit dont ils débordaient, dont ils 
testaient les limites pour mieux les rouvrir et les transformer.

* Dates initialement prévues du 7 octobre au 12 décembre 2020.

1. Edith Brunette et François Lemieux, « Habiter ce qui se défait », Aller à, faire avec, 
passer pareil/Going To, Making Do, Passing Just the Same, Montréal, Galerie Leonard  
et Bina Ellen Art Gallery, p. 11. 

2. Traduction libre : Et voler est devenu si désagréable.
3. Marisa Berry Méndez, « Déplacement et discrimination : le travail des personnes 

migrantes au Canada », Aller à, faire avec, passer pareil/Going To, Making Do,  
Passing Just the Same, Montréal, Galerie Leonard et Bina Ellen Art Gallery, p. 59. 

4. Aussi diºusée sur le site internet de la galerie du 9 au 29 novembre 2020.

Josianne Poirier est docteure en histoire de l’art  
et chargée de cours à l’Université du Québec à 
Montréal, à l’Université du Québec en Abitibi- 
Témiscamingue et à l’Université de Montréal. Dans 
son enseignement comme dans ses recherches, 
elle élabore une pensée de l’art dans les espaces 
publics, de la production de l’espace urbain et des 
formes du vivre-ensemble. À l’occasion de sa 
programmation 2020-2021, le centre d’artistes 
Dare-Dare l’accueille pour une résidence de 
réflexion théorique.
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