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MONTREAL 

MODIGLIANI: LES 
DESSINS SECRETS 

Modigliani inconnu 
Musée des beaux-arts de Montréal 
du 1er février au 28 avril 1996 

Nous imitant littéralement à cir
culer dans l'intimité des cartons de 
Modigliani, l'exposition des 450 
dessins inédits de l'artiste réalisés 
entre 1906 et 1914 tient de l'événe
ment. Refaisant surface d'un bloc, la 
redécouverte de cette collection 
modifie considérablement la per-
ception qu'experts et amateurs pou
vaient se faire de l'artiste. 

L'image d'Amedeo Modigliani 
(1884-1920) en sort grandie et 
magnifiée au fil de ces croquis don
nés presque chaque jour à son ami, 
mécène et médecin, Paul Alexandre. 

Reconstituée par son fils, Noël 
Alexandre, cette collection, bien que 
célèbre, restait secrète avant que 
cette grande exposition itinérante 
n'éclaire magistralement la période 
obscure des années de formation. 

11 est rare, en effet, que le dessin 
ne soit aussi bien servi par une ex
position qui, en présentant autant 
d'œuvres d'un même artiste, selon 
une chronologie aussi rapprochée, 
convie le visiteur à la même sensa
tion que celle éprouvée en feuilletant 
des carnets de croquis. 

Sur le rectangle du papier, dans 
le feu de l'action, d'une feuille à 
l'autre, Modigliani, retravaille la 
même scène. Il brise l'espace, le re
crée. Il choisit des angles, rapproche 
les plans, refait et défait... 

Femme nue en génuflexion sur la jambe 
gauche 
Crayon gras 
43 x 26,5 cm 
Calalogue. Modigliani inconnu. 450 
dessins de la collection Paul Alexandre 
par Noël Alexandre. Albin Michel Fonds 
Mercator. 

« Ce sera, se réjouit Pierre 
Théberge, directeur du Musée des 
beaux-arts de Montréal, l'unique 
occasion de voir en Amérique du 
Nord l'ensemble complet de ces 
dessins.». Le Metropolitan Museum 
ne montrera qu'une version plus 
concise de cette présentation. 

« C'est un véritable défi de 
présenter en version intégrale au 
grand public une exposition comme 
celle-là», d'admettre Pierre 
Théberge. 

«Avec 450 œuvres, explique 
Pierre Théberge, l'exposition prend 
alors complètement un autre sens 
par rapport à une conception plus 
classique, privilégiant, par exemple, 
les 100 chefs d'œuvre de Modigliani. 
Moi, ce qui m'intéressait, c'est juste
ment de communiquer l'aventure de 
l'artiste, le développement de sa 
pensée, sur sept, huit ans de sa vie, 
durant les années cruciales de sa 
formation. Cette masse de dessins 
nous donnent une force que l'on ne 
pourrait jamais avoir sous un autre 
angle. » 

Pas à pas, Paul Alexandre suivra 
en l'encourageant la production de 
l'artiste, conservant ces études qu'il 
ne souhaitait pas garder en échange 
du peu d'argent que pouvait offrir 
alors un jeune médecin de Pigalle. 
«Modigliani n'intéressait stricte
ment personne sauf Paul Alexandre, 
explique Noël Alexandre. Mon père 
exhortait ses amis à acheter des œu
vres de Modigliani. Bien peu l'ont 
fait. Tenez, le portrait de l'Amazone. 
Il s'agit du portrait de l'amie du jeu
ne frère de mon père. Pour lui faire 

plaisir, elle commanda à Modigliani 
son portrait. Voyant le résultat, la 
baronne l'a refusé avec horreur. 
Tout était comme cela. ! ». 

«Pour les avoir examinés, at
teste Noël Alexandre, et en avoir 
dressé l'inventaire complet en com
pagnie de mon père, je peux af
firmer que tous ces dessins sont au
thentiques et qu'ils ont fait partie de 
l'ancienne collection Paul Alexan
dre». Paul Alexandre a alors confié 
à son fils les souvenirs rattachés à 
chacun des dessins. « Il avait 
presque 80 ans. Il avait commencé 
à écrire son livre. Malade, ses forces 
l'abandonnaient. Il n'a jamais pu le 
terminer». Intacte en I960, la col
lection fut par la suite en partie dis
persée avant sa mort en 1968. 

Ces dessins sont regroupés en 
autant de thèmes: nus; cariatides; 
têtes sculpturales; portraits des
sinés ; études préparatoires pour la 
peinture ; études d'académie, scènes 
du théâtre ou du cirque... La ma
jorité de ces dessins sont construits 
le plus souvent à grands traits se su
perposant les uns aux autres au fur 
et à mesure que Modigliani cor
rigeait le tir. Modigliani utilise par
fois le crayon bleu ou violet, la san
guine mais le plus souvent il dessine 
au crayon gras et à l'encre de Chine. 

A partir de Klimt dans des pre
miers dessins relatant une séance de 
spiritisme, et bien sûr, la statuaire 
africaine, les influences s'étendent à 
l'art khmer et à la colonne grecque. 
Buste charbonné, moustaches de 
dandy, les études préparatoires au 
portrait de Paul Alexandre (1913), 
placées en exergue avec quelques 
sculptures de l'artiste, secouent les 
règles du genre surtout par le brio 
de l'expression et la fraîcheur de la 
représentation. 

Au fur et à mesure du parcours, 
l'acuité de la ligne à la mine de 
plomb et, dans les encres, la fluidité 
des méandres en S des contours à 
la plume s'appuient sur les marges 
et repoussent les bordures de la 
feuille. Architecturée de la sorte, la 
figure s'ajuste totalement à l'espace. 

La simplifiant à l'extrême, c'est 
en sculpteur que Modigliani main
tient la relation avec l'objet. Bon 
nombre de ces dessins témoignent 
d'une frustration par rapport à la 
taille directe que Modigliani n'a pu 
pratiquer autant qu'il l'aurait 
souhaité. «La plénitude approche, 
écrivait en 1913, Modigliani à 
Paul Alexandre. Je ferai tout dans 
le marbre». 

René Viau 

UN ETAT 
DE LA MÉMOIRE 

Les frontières de l'ombre: Aspects 
de la photographie contemporaine 
japonaise 

Maison de la culture Frontenac / 
Occurrence, Montréal 
Septembre 1995 

Selon le critique Shoji Yama-
gishi, les photographes japonais 
contemporains cherchent aujour
d'hui à exprimer «une sorte de 
conscience qui peut être commune 
à chacun d'entre nous dans notre 
quotidien plutôt que d'exprimer 
simplement leur propre personnali
té ou identité. » Présentée au cours 
du Mois de la photo de Montréal, 
Les frontières de l'ombre est la pre
mière exposition au Canada des œu
vres très éclectiques de cinq de ces 
photographes japonais contempo
rains. 

Avec une série d'épreuves en 
couleur (dye transfert) intitulée 
Quineault. Yoshihiko Ueda nous 
présente presque, mais pas tout à 
fait, des stéréotypes sur l'intégration 
spirituelle de la société japonaise à 
la nature. Peu importe à quel point 
elles sont représentatives de nos 
préjugés sur les points de vue shin
toïste ou bouddhiste sur l'intégration 
de la nature à la culture au Japon, 
ces photographies grand format de 
sous-bois sereins ou exotiques et ces 
gros plans de troncs d'arbres cou
verts de mousse définissent aussi 
l'espace entre les choses. La satura
tion des couleurs, la sensation quasi 
moléculaire de lumière qui émanent 
des photos de lleda projettent une 
intensité irréelle, électrique. La na
ture devient autant une idée qu'une 
présence sublime, supraterrestre. 
On pense alors à la fissure, au petit 
point d'illumination que Roland 
Barthes a identifié dans L'empire 
des signes comme étant l'inexplica
ble différence dimensionnelle entre 
la culture contemporaine japonaise 
et la nôtre. 

En saisissant des tranches de vie 
urbaine et des images de ses voyages 
en Occident dans une série d'é
preuves en couleurs intitulée The 
Mad Broom of Life, Kyoji Takahashi 
prend une tangente tout à fait dif
férente. A View from my Darkroom 
(1991-93) présente une vue con
gestionnée de toits, de grues et de 
tours (toute la laideur de la scène 
urbaine). Des pots et des fleurs sont 
éparpillés dans un aride cimetière 
d'animaux de Chiba, dans la Baie de 
Tokyo, parmi une panoplie de tasses 
en plastique, de fleurs mortes et 
autres déchets. Photographiée par 
Takahashi dans la ville natale du 
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poète nisse Vladimir Maïakovski, 
une fresque représentant une 
Madone et son enfant nous émeut 
par sa douce sensation de beauté 
contemplative. Cette sensation est 
d'autant plus ironique que, les yeux 
et les visages de ce tableau ayant été 
effacés et hâtivement recouverts de 
ciment pendant l'ère communiste, 
l'œuvre a tout de même survécu 
pour voir la lumière du jour du post
communisme. Une sérénité impéni
tente, bien qu'abimée, se dégage de 
cette icône négligée qui orne un mur 
depuis longtemps oublié. La plus 
dérangeante et la plus sinistre des 
photos de Takahashi est un portrait 
pris à l'extérieur du photographe 
vieillissant William Eggleston (bien 
connu pour ses photos en couleur 
des rues désertes et de la vie des pe
tites villes du sud des Etats-Unis). 
Eggleston tient un revolver dans ses 
mains. Son regard est furtif, comme 
s'il ne savait trop qu'en faire. 

Les ombres toujours présentes 
que l'on peut voir dans les élo
quentes photographies de voyage de 
Chihiro Minato-celles en l'occur
rence, dans le cadre de cette expo
sition, d'une automobile dans le 
désert du Nouveau-Mexique et d'une 
grille sur un ancien manuscrit 
pragois aux caractères micros
copiques-doivent beaucoup aux 
photographies de terrains vagues 
d'Amérique de Lee Friedlander. Ver
sailles est un gros plan humoris
tique d'une pierre tombale du 18e 

siècle sur laquelle les noms, les 
dates, les mots d'amour et les mes
sages gribouilles des visiteurs (Mia 
'88, K.H. '62, Hasim & Sally, etc.) 
sont gravés aux côtés des noms des 
comtes et des marquis qui y sont en
terrés. Une nature morte du même 
Minato, photographiée à Paris, 
représente deux pages tirées d'un 
livre de Samuel Beckett où l'on peut 
lire: «N'importe comment n'im
porte où. Temps et peine et soi soi-
disant. Oh tout finir ». Sur ces pages 
est posé un négatif enroulé. Un 
document provenant de «l'Office 
public d'aménagement et de cons
truction publique à caractère indus
triel et commercial » a ironiquement 
été inclus dans la marge supérieure 
gauche et sert d'accompagnement 
aux profondes réflexions de Beckett. 
Les œuvres photographiques de Kou 
Inose, plus subtiles, jouent avec 
notre perception et se jouent de 
notre perception de la texture et de 
la tonalité, comme si illusion et réali
té n'étaient qu'une seule et même 
chose. Une image fascinante montre 
le mur en ruine d'une vieille maison 
de campagne. Au centre du mur, on 
distingue une scène maritime mais 

la prise de vue est tellement floue 
qu'on hésite: est-ce là une image 
placée sur le mur ou une scène 
réelle, telle que vue à travers une 
fenêtre de la maison ? Une épreuve 
argentique d'une feuille à moitié dé
composée utilise le clair-obscur et 
les formes simples des nervures de 
la feuille comme paraphrase de la 
nature en état d'entropie, du cycle 
éphémère et toujours changeant de 
la vie dans la nature. 

Sobres et ténébreuses, les pho
tographies en noir et blanc de Jin Shi-
raoka, présentées à la galerie Oc
currence, capturent l'instantanéité 
du heu et du temps en intégrant des 
détails inoffensifs à une texture à gros 
grains, sombre et légèrement hors 
foyer. Une photographie sans titre, 
prise de la fenêtre d'un appartement 
à Paris en 1993, offre une vue 
panoramique de la ville sous une lu
mière grise et diffuse. La grille légère 
formée par le flou des rideaux qui 

équilibrent la photo de chaque côté 
nous donne un point de référence 
très personnalisé contrastant avec le 
flou indistinct de l'horizon parisien 
au centre de la photo. On retrouve 
dans les douces oppositions, les es
paces vides, les reflets ambigus, les 
gros plans hors foyer et les détails 
abstraits des photos de Shiraoka une 
sensibilité proche du haiku, comme 
si l'esthétisme était plus important 
que le sujet réel. Comme la plupart 
des œuvres présentées lors de cet 
hommage à la photographie japo
naise contemporaine, ces quelques 
photographies sont des exemples 
magistraux de la tendance de la pho
tographie japonaise contemporaine 
à se distancer du simple documen
taire pour se diriger vers la représen
tation d'un état de la mémoire. 

John K. Grande 
(traduit de l'anglais 
par Monique Crépaull) 

Kyoji Takahashi 
Jean's hand. 1993 
Épreuve en couleur, 
50 x 60 cm 

ANDRÉ ST-CYR: 
MEUBLES 
VOLCANIQUES 

Maison de la Culture 
Côte-des-Neiges 
Montréal, Québec 
Du 8 novembre au 3 décemba' 1995 

Les meubles-sculptures d'André 
St-Cyr font penser aux sculptures 
surréalistes de Miro, à l'architecture 
fantastique de Gaudi, au Palais Idéal 
de Ferdinand Cheval et même aux 
plus sombres fantaisies de Hierony-
mus Bosch. Bourgeonnant en une 
explosion d'agglomérations hétéro
clites de formes organiques et ani
males, ces œuvres font surgir toutes 
sortes d'associations inconscientes. 
On retrouve, parmi toutes ces 
formes hybrides imaginaires mais 
vraisemblables, des traces de mons
tres marins dans la pure tradition 
des romans de Jules Verne et 
d'énormes plantes extra-terrestres à 
trois racines qui rappellent les créa
tures végétales de The Day of the 
Triffids de John Wyndham. 

Ex-guitariste de jazz et ex
ébéniste qui délaissa ces carrières 
pour créer des meubles-sculptures 
issus de son imaginaire, André 
St-Cyr est un naiî inspiré. Si ces fan
tasmes faits de pâte de papier et de 
résine polymère sont ironiques, 
c'est tout à fait involontaire: le dé-
ploiement ludique dv la virtuosité de 
designer de St-Cyr s'infiltre dans le 
domaine de l'imaginaire avec l'intui
tion que l'art peut jouer un rôle dans 
notre quotidien. Les frontières entre 
la forme et la fonction se brouillent 

Les Galeries d'art 
chinois T.T. Tsui 
Cet ensemble de galeries renferme 
plus de 1200 objets de la Chine 
ancienne et comporte quelques-
unes des pièces les plus rares des 
collections chinoises du ROM, qui 
comptent parmi les dix plus belles 
du monde à l'extérieur de la Chine. 

Musée royal de l'Ontario 
Le ROM est situé en plein cœur de Toronto, 

à l'angle des rues Bloor et Avenue Road/Métro Museum. (416) 586-81XX) 

Ouvert de 10 h à 18 h, du lundi au samedi; 
le mardi jusqu'à 20 h; de 11 h à 18 h le dimanche. 

Le Musée royal de l'Ontario tient â remercier M. U. Tsui dont la généreuse contrit ion c permis lo lêofcotion de ces galeries. 

Le Musée royal de l'Ontario est un organisme du ministère des Affaires civiques, de la Culture et des Loisirs de l'Ontario. 
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à un point tel que l'on ne sait si l'on 
doit qualifier l'œuvre d'artisanale, 
de décorative ou d'artistique. Tel un 
lutin enthousiaste, St-Cyr construit 
des liens stylistiques entre les motifs 
de feuillage ornementaux de l'art 
nouveau et les formes organiques 
polymorphes d'un hypothétique fu
tur de science-fiction. On n'est ja
mais certain si ses intentions sont 
pratiques ou purement esthétiques. 

À la Maison de la culture Côte-
des-Neiges, ces meubles-sculptures 
fonctionnels étaient illuminés par un 
système d'éclairage général qui don
nait à l'ensemble une allure de dé
cor de science-fiction. Comme 
diminuait graduellement dans l'es
pace d'exposition cet éclairage, l'u
nicité des pièces apparaissait claire
ment. Chacune avait son propre 
éclairage interne qui filtrait à travers 
de petites fenêtres de quartz et de 
verre ou à travers les surfaces des 
tables, les transformant ainsi en 
énigmes surréalistes qui exploitaient 
et jouaient avec l'ambiguïté même 
de la forme. Les Quadricornes 
(1995) suggérait une cité utopique 
de condos intégrés à une gigan
tesque forme végétale vivante. Le Big 
Bang (1994) comprenait une com
mode à tiroirs avec, sur le dessus, 
une enclave dont les limites sem
blaient aussi éphémères que celles 
d'un glaçage de gâteau tout en étant 
en fait solides et tridimensionnelles. 
Contrairement aux meubles de l'art 
nouveau ou déco, les meubles-
sculptures d'André St-Cyr sont 
conçus en ronde-bosse, pour être 
vus sous tous les angles. La queue 
de la comète (1994) est une pièce 
réjouissante pleine de courbes si
nueuses, de formes croissantes et de 
fenêtres gothiques qui suivent les 
courbes superficielles de l'œuvre. 
Bien qu'elles soient aussi stylistique-
ment joyeuses que les œuvres du 
sculpteur brésilien St-Clair Cémin, 
celles de St-Cyr sont également in
génieuses et n'ont nullement besoin 
de récuser ou de faire référence aux 
impasses ironiques du modernisme 
et du post-modernisme. Comme 
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Le big bang, 1994 

l'explique St-Cyr: «J'ai toujours été 
fasciné par la biologie et la science 
en général. J'ai voulu devenir un sci
entifique. Mes œuvres s'emparent 
d'éléments du passé et tracent des 
lignes vers le futur. Mes meubles-
sculptures ont un aspect lunaire, 
spatial mais aussi organique. J'ai 
toujours été intéressé par l'évolution 
de l'humanité. » 

Les meubles-sculptures d'André 
St-Cyr redonnent à l'art et au design 
une inspiration et une dignité abor
dables en les ramenant à un contexte 
humain pratique et tactile. Ces 
meubles-sculptures rappellent les 
tables en forme de reins et l'infinie 
variété de supports à cendriers qui 
apportaient une touche artistique 
aux salons de banlieues des années 
'50, tout en étant beaucoup plus 
amusants. Le kitsch est sorti des 
parenthèses de l'orthodoxie et at
teint un niveau supérieur de vitalité 
polymorphe, de virtuosité néo-
néolithique et de pur délice sensuel 
dans la métamorphose. 

John K. Grande 

(traduit de l'anglais 
par Monique Crépault) 

FRANÇOIS 
CHEVALIER 
CHEZ ENGRAMME 

Du 17 novembre au 8 décembre 1996 
Pas moins de 148 portraits nous 

jettent un œil. Guère plus grands 
qu'une feuille de papier à écrire 
standard, présentés en rangées cou
vrant trois murs de la galerie d'En-
gramme, leur effet est saisissant. Ces 
visages au regard aveugle ou 
perçant, à la bouche muette ou 
hurlante, auraient pu immédiate
ment nous faire fuir, terrorisés. 
Mais, au contraire, ils magnétisent 
notre attention. Heureusement, 
d'ailleurs! Car, perçues dans un 
deuxième temps, les qualités plas
tiques de ces œuvres de François 
Chevalier apparaissent aussi puis
santes que peut l'être l'intensité de 
leur expressivité. 

Depuis plusieurs années déjà, 
cet artiste de Québec nous avait fa
miliarisés à son écriture exprès-

I 

sionniste d'une grande efficacité. Le 
corps humain, et plus encore le por
trait, thème ancien s'il en est dans 
l'histoire de l'art, constituent pour 
lui une véritable obsession et un 
champ exploratoire qu'il avoue ne 
pas être encore parvenu à épuiser. 
Chose certaine : l'exposition sa têtes 
(un titre phonétique avant tout, et 
volontairement porteur d'am
biguïté) apparaît être celle où Cheva
lier maîtrise le mieux ses moyens. 

Bien qu'il y ait unité du format, 
quelle diversité, quelle richesse au 
niveau des interventions! L'artiste 
non seulement dessine au graphite 
et au fusain, ou peint à l'aquarelle, 
à l'huile ou au goudron avec une 
généreuse utilisation de térében
thine: il sculpte, grave, égratigne, 
imprime, déchire, agglomère l'épais 
support cartonné à des matériaux 
variés, tous aussi pauvres les uns que 
les autres et surtout significatifs du 
dénuement spirituel qui habite les 
personnages. En effet, cette vaste 
mosaïque monochrome se fait au
tant porteuse de masques fausse
ment stoïques (certains rappellent 
l'imagerie africaine telle que trans
posée par Picasso) que d'impitoya
bles mises à nu de l'âme. À la fois 
unique et complice, chacun de ces 
portraits empreints de solitude et de 
souffrance interpelle et trouve sa jus
tification au sein de l'ensemble dont 
il fait partie. Les collectionneurs, 
nombreux à se présenter chez En-
gramme, ont eu à expérimenter un 
cruel dilemme... 

RICHARD 
BAILLARGEON 
À LA CHAMBRE 
BLANCHE 

Du 3 novembre au 3 décembre 19% 

Par l'entremise de deux série de 
travaux, le photographe de Québec 
Richard Baillargeon nous convie, à 
la Chambre blanche, à une intros
pection autrement plus poétique. 

Cet anthropologue de formation 
sonde, depuis une dizaine d'années, 
l'univers du voyage par l'entremise 
de l'image et du mot. Si antérieure
ment, de réelles expéditions ont 
stimulé ses prises de vue ainsi que 
la rédaction d'un journal personnel, 
aujourd'hui ces circonstances se 
font davantage accessoires à sa 
réflexion, tant son propos s'est spiri
tualise. Car, Baillargeon s'intéresse 
non pas tant au voyage qu'au dé
placement à l'intérieur de soi. Ce 
pèlerinage intimiste et méditatif, où 
le proche se substitue au lointain, où 
le temps qui fuit soudainement se 

Vue partielle de « sa têtes », exposition de 
François Chevalier chez Engramme. 
(crédit photo: Ivan Binet) 

fige pour mieux se dérober, nourrit 
désormais le contexte de production 
du photographe-écrivain. Ainsi en 
est-il pour Champs/la mer qui, 
depuis 1990, a connu six ou sept 
«états». La plus récente version 
combine des images en noir et 
blanc, de l'ordre du domestique, à 
de courtes (et rares) propositions 
textuelles. Un livre d'artiste, imprimé 
artisanalement en photolithogra
phie, accompagne l'exposition. 

En dépit de cette proximité thé
matique, Champs/la mer oscille, à 
l'instar des productions antérieures 
de Baillargeon, sur la frontière fragi
le entre le banal et l'exemplaire, en
tre le vertige de l'indicible et une 
pudique mise à distance. L'écart en
tre ces deux positions toutefois s'at
ténue progressivement. Leur fusion 
annoncée fait cependant frissonner 
d'appréhension par son caractère 
que l'on devine insoutenable. Tant 
pour le photographe que pour le re
gardeur. 

La dimension initiatique de la 
démarche de l'artiste transparaît en
core davantage dans Du plus loin: 
l'onde, son œuvre la plus récente. 
Dotées d'une texture grossière, une 
boucle filmique de deux minutes et 
des photographies en noir et blanc, 
dérivées de la première, donnent à 
voir des plans d'eau et des panora
mas de montagnes. Une narration 
minimaliste apparaît ici et là, sans 
début ni fin. L'onirisme archetypal 
dégagé par cette installation achève 
de démontrer, si cela était néces
saire, la cohérence philosophique 
du travail de Richard Baillargeon. 

Marie Delagrave 

IMAGE D'EPINALE 
Suzanne Giroux, L'Enigme du 
sourire du Mona Lisa et œuvres ré
centes, Salle d'exposition de la 
Maison de la Culture de Gatineau. 
Du 24 septembre au 29 octobre 
1995. 

Toutes les œuvres récentes de 
Suzanne Giroux Je te parle, Série 1, 
Je te regarde, Série 2 eljocondes. 
Série 1, ainsi que le célèbre Cabi
net aux miroirs continuent à ex
plorer les richesses soupçonnées de 
ia Joconde de Léonard de Vinci mais 
cette fois-ci l'artiste abandonne le 
dos pour les yeux, pour la bouche et 
pour l'image de la Joconde en tant 
qu'image d'Épinale. 

Cette ré-interprétation de la Jo
conde est favorisée par deux fac
teurs: d'une part, les techniques de 
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Vinci, les reliefs, le jeu d'ombre, et 
les valeurs tonales de la peinture, et 
d'autre part, l'utilisation par Giroux 
de la haute technologie. L'artiste 
glisse entre les failles ouvertes par de 
Vinci, qui favorisent la ré-interpréta
tion, et les exploite afin de valoriser 
un regard second sur la Renaissance 
qu'est la Postmodernité. 

Dans les œuvres récentes de 
Suzanne Giroux, l'écrit apparaît sur 
et à côté de ses installations. Il sem
ble qu'aujourd'hui, nul ne puisse se 
revendiquer artiste postmoderne s'il 
n'appose quelque trace d'écrihire à 
ses œuvres. Suffirait-il d'utiliser un 
peu de calligraphie pour acquérir le 
statut d'artiste actuel? Toutefois, 
pour être signifiante l'écriture doit 
ajouter quelque chose de fonda
mental à l'œuvre. Si les mots répè
tent ce que l'œuvre dit, il y a redon
dance. Il ne faut pas penser que le 
retour du sens autorise un artiste à 
faire abstraction de l'économie vi
suelle dans une œuvre. Suzanne 
Giroux gagnerait à écrire le moins 
possible sur ses installations car les 
textes qu'elle leur ajoute en répètent 
les significations. Elle pourra tou
jours rectifier son tir, d'autant plus 
que sa dernière série va faire le tour 
du Canada, des États-Unis et de l'Eu
rope. 

Camille Bouchi 

LE TEMPS 
RETROUVÉ 

Betty Goodwin. Signes de vie 
Musée des beaux-arts du Canada 
du 23 février au 12 mai 1996 

Betty Goodwin, La mémoire du corps 

La récente exposition de Betty 
Goodwin au Musée des beaux-arts 
du Canada, rassemble des œuvres 
importantes des cinq dernières an
nées. Surprenante rétrospective qui 
réunit, à la fois, le meilleur et le pire. 

D'abord, le meilleur. Betty 
Goodwin excelle dans ses produc-

Je te parle Série I 

tions bidimensionnelles (dessin, 
peinture, gravure) où elle exprime 
un univers philosophique et esthé
tique foncièrement dualiste. Ses 
dessins ou ses peintures sont sou
vent divisés en deux parties, en deux 
moments qui lui permettent de 
capter et de montrer le passage du 
temps et des objets, comme une 
sorte de transition de phase. Il en 
découle une trace qui fait le lien en
tre l'oublié et le retrouvé. La force 
de son œuvre bidimensionnelle, 
tient à sa capacité de représenter le 
non-matériel par des indices qui 
renvoient à d'autres choses qu'eux-
mêmes. Goodwin illustre le vieux 
paradoxe selon lequel la représen
tation dans l'art est impossible. Pour 
représenter le monde, il faut éviter 
de le présenter directement, il faut 
utiliser le détour par l'altérité qui 
parle du sujet mieux que le sujet lui-
même, d'où l'effet de surgissement 
et d'étrangeté qui caractérise tant la 
manière de Goodwin. Son art pour
rait être entièrement perçu comme 
l'expression de la métaphore de la 
mémoire retrouvée dans le temps de 
la création. 

Mais, ce qui fonde la réussite de 
Goodwin dans sa peinture et ses 
dessins constitue son talon d'Achille 
dans ses installations et ses œuvres 
tridimensionnelles. En effet, l'artiste 
transpose ses procédés habituels 
dans ses installations et, mal
heureusement, l'effet de mystère ne 
se produit pas. Pourquoi ? L'illusion, 
le sous-entendu, l'elliptique dis
paraissent dans l'espace tridimen
sionnel. Ce qui est caché, omis, sug
géré dans la peinture devient 
évidence, premier degré et réalité 
dans l'installation. Impossible de 
garder implicite l'arrière-plan de la 
peinture et du dessin. Ce dévoile
ment rompt la syntaxe esthétique de 
l'artiste chez laquelle ce qui est 
caché devrait le rester afin de 
préserver le mystère de l'inachevé, 
de l'évocation, de l'éphémère, de 
l'oublié et de l'invisible. L'échec des 
installations réside justement dans l'in
capacité qu'éprouve Betty Goodwin à 
conserver l'invisible dans le réel. 

Dans ses dernières installations, 
Goodwin ne réussit pas à composer 
avec la structure inhérente aux trois 
dimensions: l'espace réel, la matière 
brute, le temps qui s'étire. Elle n'ar
rive pas à composer avec un univers 
plastique dans lequel elle ne parvient 
pas à tirer parti du jeu des illusions 
et des métaphores. Par conséquent, 
elle crée des installations lourdes où 
manque ce surprenant mélange du 
brut et du raffiné. Il s'ensuit que la 
transmission des émotions demeure 
quasi inexistante. 

Camille Bouchi 
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