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economic history, critical museol-
ogy, political science, cultural studies, 
public history, heritage, and craft. The 
author cites the work of heavy hit-
ters like James Clifford, Henry Glass-
ie, Nelson Graburn, Griselda Pollock, 
Donald Preziosi, and Raymond Wil-
liams, while also including Canadian 
scholars Sandra Alfoldy, Ian McKay, 
Sandra Paikowsky, Kirsty Robertson, 
Ronald Rudin, and Anne Whitelaw, 
among others, in the comprehensive 
bibliography. A strength of this book 
lies in Morton’s ability to synthesize 
the work found in her sources, but 
particularly that of McKay, whose 
book The Quest of the Folk (1994) has 
informed most research in this area 
since the 1990s. Morton rightly claims 
her book builds on McKay’s work 
by looking at the second half of the 
twentieth century, while also shifting 
the focus from folk art within the dis-
course of tourism in the province to 
its “visual and material culture emer-
gence in the fine arts world” (4). 

While For Folk’s Sake is replete with 
interdisciplinary research, there is 
little to no mention of craft scholar-
ship as it intersects with — underpins, 
really — the use of folk art through-
out. For this craft historian reader, its 
near complete absence means craft 
haunts the book, hinting at the stakes 
involved in choosing to address folk 
art partially through an art-historic-
al lens, or attaching it to a fine-arts 
discourse, even for the sake of chal-
lenging the latter’s limits. Alterna-
tive approaches are found in craft 
scholar Stephen Knott’s book Amateur 
Craft : History and Theory (2015), which 
explores the same tension between 
amateur and professional makers 
through an explicitly craft lens, or in 
curator Sean Mallon’s unpacking of 
the term “traditional” within critical 
museology, which suggests ways of 
engaging with such laden terms. 

The book’s attractive layout, clear 
writing and generous amount of 
crisp, colour images make it a pleas-
ure to read, while its content merits 
discussion in university and college 
classrooms. Erin Morton has argued 

influence of Huntington or other 
private collectors (15). As such, she 
contends “it is worth considering 
how Lewis’s march to the top” came 
about largely through public hist-
ory projects (from the cbc and the 
National Film Board, for example) 
(177). This section also includes a cri-
tique of the “foundational mythol-
ogy” of Lewis, which Morton argues 
was “anything but unified and con-
sistent.” In Nova Scotia, public hist-
ory slowly developed from a “model 
of cultural preservation for commun-
ity social and economic betterment” 
to a heritage industry that “played an 
important role in the dramatic social 
and economic reorganization of late 
capitalism” (186). Thus, in order to 
illustrate the full transition of agns 
to neoliberalism, the chapters in sec-
tion two analyze the gallery’s control 
of Maud Lewis’s intellectual prop-
erty rights through the copyrighting 
of her work (15). These case studies 
address the preservation of the Maud 
Lewis Painted House and the estab-
lishment of the Maud Lewis Author-
ity and explore the tension between 
community and corporate commem-
oration and preservation tactics.

For Morton, these interpretations 
of Lewis “say much more about those 
who curated her image and the histor-
ical presents they were variously grap-
pling with than about Lewis herself” 
(214). In this way, For Folk’s Sake is also a 
contribution to the emerging field of 
critical heritage studies and comple-
ments scholarship by cultural theor-
ists, such as Susan Luckman, who 
write on the location of cultural work 
in the creative economy. The section 
concludes with a nuanced examin-
ation of how intellectual property 
copyright was useful for an increas-
ingly neoliberal institution like agns, 
while less so for the artist herself, who 
frequently copied her images for sale 
in a tourist market (292).

This book builds on a wealth 
of scholarship across many fields, 
among them folklore and materi-
al culture, art history, tourism, 

convincingly for the ways “folk art has 
been as much a vehicle for historical 
fiction in Nova Scotia as it has been 
a source of both economic possibil-
ity and cultural sentimentality” (303). 
For Folk’s Sake : Art and Economy in Twen-
tieth-Century Nova Scotia explores the 
relationship between the past and 
present in the historical and ongoing 
framing of folk art in Nova Scotia to 
offer the reader a model of what his-
torian Hayden White describes as an 
ethically responsible transition from 
present to future. ¶
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Dans cet ouvrage, à l’origine une thèse 
de doctorat, l’auteur Martin Racine, 
professeur et directeur du programme 
d’études supérieures au Département 
de design et d’arts numériques à l’Uni-
versité Concordia, positionne Julien 
Hébert (1917–1994) au sommet du pan-
théon des designers québécois. Privi-
légiant une approche biographique, 
l’auteur retrace la carrière d’Hébert 
depuis les années 1930 jusqu’au 
milieu des années 1980. Cette biogra-
phie joint les rangs des études sur le 
design industriel au Canada, un sujet 
qui a fait l’objet d’un numéro spé-
cial de la revue RACAR (2015), auquel 
s’ajoutent quelques catalogues et 
« beaux livres », notamment Le design 
au Québec de Mark H. Choko, Paul Bou-
rassa et Gérald Baril (2003) et l’incon-
tournable Design in Canada de Rachel 

⇢ Erin Morton, For Folk’s Sake : Art and Economy in Twentieth- 
 Century Nova Scotia 
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Le titre, d’ailleurs, Julien Hébert. Fonda-
teur du design moderne au Québec, tend à 
faussement glorifier le designer qui 
n’a d’aucune manière fondé quelque 
école ou courant de design que ce soit. 
Il aurait mieux valu s’en tenir à un titre 
moins encenseur comme ceux que 
Racine a plus justement employé dans 
ces précédentes publications. 

Dans la première partie, l’auteur 
retrace le parcours d’Hébert qui, dès 
ses études secondaires, manifeste-
ra un intérêt pour l’art, même si les 
occasions de gagner sa vie comme 
artiste dans les années 1930 étaient 
minces. Hébert poursuivra des études 
universitaires en philosophie au Qué-
bec où il commencera à développer 
sa vision de l’art. À la fin des années 
1940, les tensions entre conserva-
teurs et avant-gardes du milieu de 
l’art avivent les débats. Les Pellan, 
Borduas et autres héritiers du surréa-
lisme se rebelleront alors qu’Hébert, 
lors d’un voyage en Europe, décou-
vrira les créateurs qui avaient gravi-
té autour de l’école du Bauhaus et 
de Le Corbusier. En s’appuyant sur 
le journal qu’Hébert a tenu durant 
une grande partie de sa vie, Racine 
traduit les tourments du jeune créa-
teur qui bientôt parviendra à définir 
sa propre conception de l’esthétique 
industrielle, laquelle sera fortement 
influencée par les enseignements 
des exilés du Bauhaus et la notion 
de « Good Design » alors en vigueur 
aux États-Unis et en Grande-Bretagne. 
Cette notion de « Good Design » a 
été abondamment analysée par plu-
sieurs auteurs, notamment Stephen 
Hayward et David Seth Raizman1. Il 
est regrettable que l’auteur n’ait pas 
puisé dans de telles sources pour 
mieux mettre en lumière le plus vaste 
contexte d’une culture de consomma-
tion où une esthétique industrielle 
savante, promue par les défenseurs 
du « good design », s’opposait à une 
esthétique populaire dont l’impact 
économique était nettement plus 
considérable. 

La carrière de Julien Hébert 
connaîtra un tournant avec le design 
d’une chaise de jardin qu’il soumet 

Gotlieb et Cora Golden (2002). C’est un 
curieux ouvrage auquel nous convient 
l’auteur et la maison d’édition : 
quoique nous soyons en présence 
d’un essai scientifique, son contenu 
n’a pas été mis à jour depuis le dépôt 
de la thèse en 2007. Celle-ci a simple-
ment été transformée en un livre, sans 
qu’une refonte apparente du manus-
crit n’ait été effectuée, si ce n’est que 
le retrait des deux premiers chapitres 
qui portaient sur la méthodologie et 
l’état de la question, qui sont pourtant 
des éléments essentiels à toute mono-
graphie scientifique.

Le livre largement illustré de pho-
tographies noir et blanc est divisé en 
deux parties d’un peu plus d’une cen-
taine de pages chacune. La première 

partie portant sur la carrière du desi-
gner comporte seulement de courtes 
sections alors que la deuxième par-
tie, se concentrant sur l’œuvre d’Hé-
bert, est, de façon plus convention-
nelle, divisée en quatre chapitres eux-
mêmes subdivisés en courtes sections 
débutant avec une introduction et se 
terminant avec une conclusion. Dans 
la première partie, on entre dans le 
vif du sujet, sans introduction avec 
un très long extrait d’une lettre de 
Julien Hébert adressée au directeur 
de l’École des beaux-arts de Mon-
tréal. Nous sommes en 1953 et Hébert 
s’emploie à définir avec conviction 
ce qu’est l’esthétique industrielle et 
en quoi elle diffère de l’artisanat. Le 
ton est lancé. Hébert sera présenté 
comme un battant et Racine n’aura de 
cesse de nous rappeler à quel point il 
fut imaginatif, inventif et ingénieux. 

en 1951 à un concours organisé par 
le Conseil national de l’esthétique 
industrielle en collaboration avec 
des compagnies d’aluminium et de 
bois et la Galerie nationale du Canada 
(aujourd’hui Musée des beaux-arts). 
C’est à la suite de cet événement, au 
cours duquel Hébert s’illustre, qu’un 
fabricant de produits en aluminium 
lui commandera une série de chaises. 
Si cette première reconnaissance 
annonçait un avenir prometteur, ses 
déboires avec les maisons d’ensei-
gnement, dont les protagonistes 
s’opiniâtreront à maintenir une 
vision relevant de l’artisanat, seront 
encore très vifs. En effet, Hébert sera 
confronté au directeur de l’école du 
meuble, Jean-Marie Gauvreau, qui 
réprouvait l’enseignement fonction-
naliste des modernistes européens. 
En extirpant les passages du journal 
d’Hébert et en citant les articles de la 
presse francophone — des extraits qui 
révèlent à quel point il était préoccu-
pé par les enjeux de la profession de 
designer — l’auteur réussit à démon-
trer l’impact qu’il aura sur l’enseigne-
ment du design industriel au Québec.

Le jeune professionnel qui, dans 
les années 1950, se définira alors 
comme un « architecte de l’objet » 
commencera à gagner des prix d’ex-
cellence qui le feront connaître au 
Canada et à l’étranger, ce que l’auteur 
ne manque pas de souligner. Le direc-
teur de l’École du meuble consenti-
ra enfin à inclure l’enseignement du 
design dans son programme en 1956, 
permettant ainsi à Hébert d’initier les 
étudiants de l’École à la pratique du 
design. En plus de ses engagements 
professoraux, il collaborera à des 
émissions télévisées de Radio-Cana-
da et sera l’un des membres les plus 
actifs au sein des nouvelles associa-
tions professionnelles provinciale 
et nationale. La liste des réalisations 
d’Hébert est considérable et Racine 
démontre bien l’importance du per-
sonnage pour la société québécoise. 
Il a entre autres conçu la signalisation 
et le mobilier urbain pour la Socié-
té des transports de Montréal ain-
si que des œuvres d’art intégrées à 
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noblesse au Québec et au Canada.
Malgré la division de l’ouvrage en 

deux parties distinctes, le récit de la 
vie s’entremêle à l’histoire de la car-
rière et de l’œuvre d’Hébert et mène 
à des répétitions ou à des coupures 
qu’une structure plus soignée aurait 
permis d’éviter. On retiendra qu’au 
crépuscule de sa vie professionnelle, 
Hébert, qui durant toute sa carrière 
aspirera à transmettre une approche 
humaniste du design, prendra ses 
distances avec ses contemporains 
influencés par le postmodernisme. 
Encore une fois, comme pour son 
explication sur l’influence du mou-
vement du « Good Design », la lecture 
que Racine fait de cette étape de la vie 
du designer révèle son parti pris pour 
l’approche fonctionnaliste. Il en fera 
la démonstration dans sa conclusion 
à l’aide d’un modèle emprunté à l’his-
torien du design, l’Anglais Nigel Whit-
eley. Racine a transformé ce modèle, 
un tableau constitué de cercles inter-
reliés qui illustrent le processus dyna-
mique d’émergence du design au 
Québec lequel s’appuie sur le rôle 
« fondateur » de Julien Hébert. 

Dans son ensemble, cette biogra-
phie, l’unique monographie consa-
crée à Hébert, permet de reconnaître 
la mesure du talent et la persévé-
rance de cette figure marquante du 
design au Québec et au Canada. En ce 
sens, il s’agit d’une contribution non 
négligeable à l’histoire du design, un 
domaine encore largement en friche. 
L’ouvrage n’est cependant pas sans 
faille. La recherche historique est 
faible. À trop s’en tenir qu’aux seuls 
écrits d’Hébert et à l’unique fonds 
d’archives du Musée du Québec, le 
portrait trahit un parti pris et manque 
de nuance. L’auteur aurait dû consul-
ter d’autres fonds d’archives plu-
tôt que de se contenter d’écrire que 
ses démarches pour repérer certains 
documents sont encore en cours et 
de conclure, paradoxalement, et dans 
la même phrase, que les documents 
n’existent pas (203). Notons finale-
ment que les illustrations sont bien 
intégrées et bien identifiées, mais 
le lecteur regrettera l’absence d’un 

l’architecture, du mobilier de bureau 
et des systèmes d’exposition. Cepen-
dant l’inventaire des réalisations de 
ce « créateur recherché » ne permet 
pas de comprendre la véritable por-
tée de ses contributions au-delà du 
Québec, car si Racine nous apprend 
qu’Hébert a été invité à prendre part 
à des panels et des ateliers au Cana-
da et aux États-Unis, il fournit peu de 
détails sur le contenu de ces presta-
tions et encore moins sur la réception 
de ses idées.

Hébert jouera un rôle de premier 
plan dans les années 1960. Manda-
té par le gouvernement du Québec, il 
entreprendra un voyage d’études en 
Europe pour visiter les centres et les 
écoles de design dans le but de créer 
un institut de design à Montréal. Bien 
que le Québec soit en pleine Révolu-
tion tranquille et que le temps soit 
aux réformes, le projet d’une école 
de design ne verra le jour que dans les 
années 1970. Entre temps, cependant, 
une nouvelle génération de designers, 
dont plusieurs formés par Hébert, 
décrochera des contrats pour Expo 67. 
En 1960, Hébert s’associera à l’archi-
tecte Jean-Louis Lalonde et ouvrira un 
cabinet de consultants en design et 
architecture. Du fonctionnement de 
ce cabinet, on apprend peu, si ce n’est 
la fascination de Lalonde pour l’ingé-
niosité d’Hébert. Il est dommage que 
l’auteur n’ait pas saisi l’occasion d’ap-
profondir son enquête sur le rapport 
qu’Hébert entretenait avec Lalonde 
et les autres architectes avec qui il col-
labora, d’autant plus que la période 
menant à l’Expo sera une période très 
fertile dans la carrière du designer : 
conception du logo officiel d’Expo 
67, design d’exposition et de mobi-
lier pour le pavillon du Canada, sans 
oublier l’aménagement du centre de 
design à la place Bonaventure, com-
mandé par le Conseil national de l’es-
thétique industrielle, ainsi que les 
sculptures pour la Place des arts à 
Montréal et le Centre national des arts 
à Ottawa. L’homme sera au sommet 
de sa carrière et le design industriel 
commencera à acquérir ses lettres de 

catalogue des œuvres d’Hébert. Ce 
livre a certainement sa place dans 
le champ émergent de l’histoire du 
design au Canada, mais souhaitons 
que d’autres ouvrages, plus critiques 
et plus à jour, s’ajouteront bientôt à 
ce récit biographique intimiste. ¶

Marie-Josée Therrien est professeure associée à la 
Faculty of Liberal Art and Sciences and the School 
of Interdisciplinary Studies à l’Université ocad 
 — m.j.therrien@sympatioc.ca

12. Stephen Hayward, « “Good Design is 
largely a Matter of Common Sense”: Questioning 
the Meaning and Ownership of a Twentieth Cen-
tury Orthodoxy », Journal of History of Design, vol. 11, 
no 3, 1998, p. 217–233 ; David Seth Raizman, Hist-
ory of Modern Design, Upper Saddle River, nj, Pear-
son Prentice Hall, 2011.
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Le 150e anniversaire du Canada est 
l’occasion idéale pour célébrer l’ar-
chitecture moderne canadienne et la 
faire connaître d’un public élargi, et 
compenser ainsi un déficit d’apprécia-
tion. Telle est la motivation des pro-
fesseurs Rhodri Liscombe et Miche-
langelo Sabatino, auteurs de l’ouvrage 
intitulé Canada, édité à Londres, par 
Reaktion Books, dans la série Modern 
Architectures in History, où il côtoie une 
dizaine d’autres titres. Lancée en 2006, 
avec un ouvrage sur la Finlande, la 
collection vise selon Vivan Constanti-
nopoulos qui la dirige, à examiner les 
formes et les conséquences, tant posi-
tives que négatives, de l’architecture 
moderne et à explorer « les visions et 
révisions modernistes » en contexte 
national —  artistique, économique, 
politique et social. En sept chapitres et 
près de 400 pages, Canada. Modern Archi-
tectures in History couvre une période 
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