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D'abord suggérons l'idée que l'art, comme témoin 
de son temps, est toujours aussi celui de son devenir. 
Le devenir dans l'éphémère. Or ce devenir pointe 
bien sûr un ailleurs. Un ailleurs souvent si proche 
que le destin dont il s'agit ne peut que toucher le 
présent. S'annonce à l'intérieur du présent. Je n'ai 
pas la prétention, ni les moyens, de tout dire sur ce 
devenir à la limite insaisissable. Je me contenterai 

plutôt d'élaborer quelques fragments qui traceront 
à leur manière une trame à partir de laquelle notre 
question sur le destin de l'art pourra prendre sens. 

Pour commencer il nous faut faire un pas en arrière 
et remonter à près de cent ans plus tôt. Ainsi, Paul 
Gauguin, peintre et sculpteur, sera notre point de 
départ. En 1897, il inscrit sur une toile, qu'i l voulût 
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Dominique Blain, Sans titre, 1990. 
Sculpture en métal, boîte lumineuse 
avec duratran, grille en acier. Oeuvre 
exposée dans le cadre de Savoir-vivre, 
savoir-faire, savoir-être. Photo : Guy 
L'heureux. Courtoisie du CIAC. 

pour un temps testamentaire, ces questions qui sont 
les fers de lance de la plupart des mythologies 
anciennes : D'où venons-nous. Que sommes-nous. 
Où allons-nous? Même si ce ne fut pas le dernier 
geste du peintre, ces questions - la dernière plus 
spécialement - en demeure une qui appartient à 
notre héritage. À cette question du peintre, deux 
directions réapparaissent possibles. Deux direc
tions qui dans leur possibilité se croisent. Celle 
concernant le destin de l'homme moderne (occi
dental?) et celle concernant celui de l'art. À quel 
destin pensait primordialement Gauguin? Nous ne 
le saurons jamais. Mais il n'est pas impossible qu'il 
songeait aux deux. Ensemble. Mélangées. 

Or comment, aujourd'hui, en ce vingtième finissant, 
recevons-nous cette question en forme de legs ins
crite à l'orée de notre modernité en art? La question 
- les questions - n'a certes pas dû manquer à la 
pratique des artistes choisis à l'intérieur de l'expo
sition estivale Dans dix ans, l'an 2000 '. Elle ne 
pouvait en tout cas être contournée par les artistes 
invités cet automne par le Centre international d'art 
contemporain (CIAC) à l'occasion de l'exposition 
Savoir-vivre, savoir-faire, savoir-être dont la préoc
cupation majeureaura été l'écologie.2 Enfin, elle ne 
peut qu'être abordée par ceux et celles qui auront 
opté, ces dernières années, pour l'utilisation de la 
haute technologie, tel par exemple, l'ordinateur. 
Machinations, une exposition itinérante qui s'est 
terminée à la Galerie de l 'UQUAM au début de 
l'année 1990, a pu nous en donner un bref aperçu.' 
Tout en renvoyant en temps et lieu à ces diverses 
manifestations, je veux, pour commencer, risquer 
quelques réflexions afin de baliser le problème. 

Première considération : lorsque Gauguin inscrit en 
1897 son titre sur la toile, on se trouve à une période 
de l'histoire de l'art particulièrement critique. C'est 
le début de ce que l'histoire de l'art conviendra 
d'appeler : l'art moderne. Contrairement aux autres 
secteurs de la Culture, le quai if icatif "moderne" a en 
art (littéraire, plastique, musicaDuneflexibilitétoute 
spéciale. Il m'est impossible évidemment de déve
lopper ici l'histoire de ce mot. Disons, cependant, 
que normalement lorsque l'on dit "art moderne" 
dans le domaine plus spécifique des arts plastiques, 
on fait alors référence à un renversement substantiel 
dans les domaines esthétique et plast ique. 
Renversement libérateur qui ouvrira, comme cha
cun sait, à une multitudede démarches remettant en 
question les normes établies par l'académisme et la 
tradition. Moderne est alors considéré comme la 
volonté d'une rupture. «Être moderne c'est vouloir 
rompre avec le passé. Son mot d'ordre : faisons table 
rase! Tabula rasai 

Rupture, voilà semble-t-il, le mot moderne par 
excellence. Le mot de la modernité. Mais quelle 
modernité? Car, à en croire Octavio Paz4, il y a en 
Occident une tradition de la rupture et, par consé
quent, aussi paradoxal que cela puisse paraître, une 
tradition de la modernité! En art donc, le moderne 
ne doit pas sa spécificité uniquement grâce à une 
période historique : celle des Temps modernes. La 
modernité est bien plutôt dans le geste. Dans l'acte. 
Dans le sujet créateur, dira H. Meschonnic.5 Ce
pendant, une chose semble devoir être dite : pour 
distinguer la modernité du XIXe siècle - la modernité 
des Temps modernes - de tout autre geste moderne 
(Montaigne, Cervantes, Le Caravage, Georges de 
la Tour, etc.), le peintre moderne des Temps moder
nes doit rompre, quant à lui, deux fois. Rompre 
d'abord avec le code esthétique en vigueur. Rom
pre ensuite avec le monde socio-économique am
biant. Son geste est alors doublement critique. 
Critique vis-à-vis le langage esthétique officiel; cri
tique vis-à-vis le monde socio-économique qui 
pourtant, au nom du progrès, est lui-même en 
rupture avec la société traditionnelle. Gauguin, 
justement, à l'instar de Baudelaire et de Rimbaud, 
refuse par sa modernité le monde moderne. S'iden-
tifiant au "sauvage", il refuse non seulement 
l'académisme de la bonne peinture mais refuse 
également une civilisation occidentale qui, au nom 
de la raison et du progrès, l'empêche de trouver 
toute la puissance de son style. Qui lui refuse la 
liberté créatrice, l'intensité de l'acte créateur. Ce 
geste de fuite, de fuite en avant, est celui d'un être 
qui croit fermement que la société bourgeoise et 
industrielle a tué dans son désir de progrès l'âme du 
monde occidental. Dieu est mort!, clamera tout près 
de lui Nietzsche. Et ce nihilisme naissant, dont le 
philosophe allemand se fera le prophète, ne peut 
être accepté sans révolte par le peintre. Il lui faut 
alors trouver ailleurs une réconciliation. Fuir en 
quelque sorte le nihilisme. Et tout en le fuyant, le 
reconnaître. 

Nihil isme: deuxième mot pivot de la modernité. S'il 
fal lait caractériser le moderne des Temps modernes, 
il faudrait l'associer au nihilisme. Nihilisme, de 
nihi l : rien. Le néant. Le vide des valeurs. La fin 
d'unevision unifiée de l'univers où un Dieu créateur 
lui procure son sens. L'apocalypse du Tout - celui 
de la révélation, celui du christianisme - se chan
geant en l'apocalypse du Rien - celui du vide, du 
néant. On comprend facilement pourquoi la tech
nique et la science s'annoncent alors comme les 
seules fins permises. Règne de l'efficacité et du 
progrès! Exit les anciennes valeurs! En art juste
ment, le beau est mis au rancart. Fin de l'esthétique? 
La question qui importe dorénavant c'est celle 
amorcée par Marcel Duchamp : «Qu'est-ce qui est 
de l'art?»6 

meuse toile de Gauguin, en 1880, 
écrira cette phrase prophétique : 
«Ce que je raconte, c'est l'histoire 
des deux prochains siècles. Je dé
cris ce qui viendra, ce qui ne peut 
manquer de venir : l'avènement du 
nihilisme.» L'avènement de la dé
valuation des valeurs puisque der
rière celles-ci ne se trouve que le 
vide béant de l'absence. L'ère du 
vide selon le beau titre de Gilles 
Lipovetsky.7 Et pourtant, c'est à 
partir de cet horizon que se cons
truit la modernité des Temps mo
dernes. Construction qui se tourne 
vers le futur. L'aventure du futur 
Un futur qui deviendra d'ailleun 
obsessif. La technique, l'industrit 
offrant à l'esprit du temps les arme: 
nécessaires. Les armes d i 
futurisme! 

Or quand il s'agit de parler de nihilisme moderne on 
ne peut que renvoyer à Friedrich Nietzsche. C'est 
lui qui, quelques années seulement avant la fa-

Où allons-nous? Cette question 
sempiternelle reprise par Gauguin 
n'est donc pas gratuite. Bien ins
tallé dans une société bourgeoise 
obsédée par les images du futur, 
Gauguin a préféré la fuite vers autre 
chose au combat pour les change
ments sociaux radicaux et l'idéolo
gie du renouveau technique. 
Esthétiquement, une certaine 
modernité, celledite d'avant-garde, 
verra pourtant à s'y complaire. Par 
exemple, les Futuristes et les 
Constructivistes proposeront dans 
leur idéal de modernité une rupture 
totale autant plastique que socio-
politique. Rupture qui cependant 
laissait intact l'idéal technique du 
progrès. Leitmotiv de la société 
nouvelle!8 La technique ainsi 
mythifiée a par la suite conduit à 
discréditer certains mouvements 
d'avant-garde. Puisque, on le voit 
mieux aujourd'hui , derrière ce 
mythe de la technique se cachait en 
effet le visage du nihilisme en mar
che. 

Rapprochons-nous de notre sujet. 
Deuxième considération : depuis 
quelques années il est de bon ton 
de parler de la fin des avant-gardes. 
De bien d'autres fins d'ailleurs!'1 

Notre temps accumule les fins. 
Symptômes du désespoir nihiliste? 
Une chose m'apparaît cependant 
claire : la fin des avant-gardes en
traîne avec ellecelle des utopies. À 
moins que la science-fiction ne 
prenne la relève? C'est que la 
modernité, qui aura mis tout son 
espoir dans le temps à venir, l'idéal 
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du temps, a donc désormais aspiré 
complètement cet espoir. Le temps 
ayant perdu l'espoir. Le temps vidé 
de son futur. No future!, clament 
certains depuis quelques temps. Et 
ce no future n'est qu'un bruyant 
écho au cri silencieux de Nietzs 
che : «le désert croît!» Or cette 
modern i té décadente, cette 
modernité sans lendemain, on aura 
voulu, i lyaprèsdequaranteans, la 
distinguer de la modernité nais
sante - celle du début du siècle - en 
la nommant postmodernité. Le 
nihilisme à visage découvert s'ap
pellera désormais : postmodernité. 

Tout comme moi, vous n'êtes pas 
sans savoir que la postmodernité 
comme achèvement du moderne, 
comme essoufflement du futur et 
de l'idée du progrès, comme mise à 
terme d'une décadence déjà an
noncée n'est qu'une interprétation 
possible de ce nouveau concept 
élaboré aux U.S.A. dans les an-
nées1950. Depuis, différents dé
bats, tant esthétiques que philoso
phiques, ont apporté soit en France, 
soit en Allemagne, leur eau au 
moulin, embrouillant par le fait 
même cette eau apparemment si 
claire.10 

r r 
Mais c'est durant les années 1970 
que la critique d'art utilisa pour la 
première fois le concept de 
postmodernité afin d'identifier les 
formes inédites d'expression artis
tique qui rejettent et détruisent les 
canons esthétiques fixés par l'art 
moderne du début du siècle. De 
fait, ces nouvelles expressions ar
tistiques postmodernes s'attaquent 
à l'idée d'avant-garde et à l'idée 
d'une recherche effrénée du nou
veau. On y retrouve un rejet du 
projet scientifique et rationaliste 
moderne, celui de l'idée du progrès 
et une dénonciation des grandes 
utopies émancipatrices des XIXe et 
XXe siècles. Guy Scarpetta, pour 
qualifier la nouvelleèrede créativité 
libérée de la pureté moderne, par
lera d 'une esthét ique de 
l'impureté." C'est qu'i l s'agit dé
sormais d'une exploration qui fait 
intervenir l'interaction des arts et 
des différents médiums, qui rend 
possible le mélange des genres (soit 
mineurs, soit majeurs), qui propage 
le décloisonnement et les recher
ches alternatives. 
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L'exposition Dans dix ans, l'an 2000 pourrait, à mon 
avis, présenter une facette de cette esthétique qui 
s'incarne à l'intérieur de la postmodernité. C'est 
donc dire qu'elle illustre, d ans une certaine mesure, 
la lecture que Scarpetta fait de l'art actuel. Pour le 
montrer, je me bornerai toutefois à en parler de 
façon générale. 

Guerino Ruba, Épouvantai!, 1987. Fibre de verre et acier. 

H.: 3 m (suspendue). Oeuvre exposée dans le cadre de Dans 

dix ans, l'an 2000. Photo : Yves Provencher. 



Diversification. Voilà une exposition qui avait 
décidé de réunir des artistes québécois sur le thème 
de l'an 2000. La diversité des approches artistiques 
prouve très bien l'éclatement des orientations pos
sibles et des interprétations que chacun des artistes 
peut éprouver à propos de l'art. Celle-ci variera en 
qualité selon le savoir-faire et le savoir-être de 
chacun. 

L'expression artistique actuelle (et celle à venir?) 
n'a sans doute jamais été aussi libre. Or cette 
diversification a pour racine la modernité avec son 
encouragement à l'individualisme. L'expression du 
moi y est plus libre, moins obligée. La pluralité des 
discours, des propositions, fait partie de cette sur
exposition du moi. Dans cette pléthore de sensibi
lités, les préoccupations sont multiples : intimiste, 
écologique, narcissique, esthétique, apocalyptique-
tout est permis. Il s'agit pourtant, dans cette 
permissivité des moyens, des formes, des intentions, 
d'offrir une oeuvre qui pourra porter en soi une 
marque qui soit plus que du "n'importe quoi". 

Mixité. Cette diversification, on la retrouve par 
exemple dans l'emploi des matériaux mixtes. Toile, 
bois, acier, tissu, cuivre, papier, photo, argile, plas
tique, etc.. tous ces matériaux trouvent ici à se 
joindre, à se recouper, donnant selon le savoir-faire 
de chacun des oeuvres aux aspects différents. 
L'oeuvre d'art devient alors un lieu de rencontre 
fascinant où l ' i nvent iv i té est à l 'honneur . 
Conséquemment, l'oeuvre se transfigure et défie le 
cadre traditionnel de son exposition. L'aspect de 
cette manifestation s'accorde avec les débuts de la 
modernité, principalement ceux des avant-gardes. 
Ce qui rompt cependant avec eux c'est qu'ici l'art 
mineur côtoie l'art majeur. L'art textile trouve place 
à côté de la peinture et de la sculpture. Fin de la 
hiérarchie et de la spécificité des genres! 

Spatialité. Malgré certaines propositions artistiques 
qui, dans les formes, conservent un lien avec la 
tradition esthétique, la notion d'espace est bien 
celle qui a le plus profité de l'éclatement de cette 
diversification en art. On a délaissé les murs pour 
l'espace du lieu à habiter. Pour investir l'espace. 
Faire de l'espace le lieu de l'art. De surcroît, exiger 
des regardeurs une nouvelle disponibilité. Sous cet 
aspect, l'ancien espace de la sculpture trouve à 
s'élargir. À s'assouplir. À se métamorphoser. C'est 
donc dire que la sculpture, ou certaines oeuvres 
faisant appel à l'ancienne chasse gardée de la sculp
ture, étaient très bien représentées lors de cette 
exposition. L'enjeu des décennies à venir n'est-il 
pas justement d'investir les lieux, les habiter? Leur 
donner un visage? 

Originalité. Un mot semble avoir été évacué du 
discours artistique postmoderne: original. Toutn'a-
t-il pas déjà été dit? Ce qu'i l reste alors c'est de 
répéter. De recycler. Se réapproprier le passé. 

Entrer en dialogue avec lui. Lui faire de l'oeil. Le 
citer. Rechercher, après la hantise de la table rase, 
à renouer avec la tradition. Y redécouvrir sa mé
moire. Les traces de sa mémoire. Le futur, quant à 
lui, inquiète. Peu d'artistes participants nous auront 
d'ailleurs offert une vision enthousiaste des années 
à venir. 

Cr i t ique. Le problème pour une certaine 
postmodernité c'est l'oubli de la critique. C'est 
l'incapacité, à partir de l'intégration, d'inventer. 
L'incapacité de juger et d'apporter à travers la 
récupération obligée un point de vue esthétique 
neuf. Comme l'a justement rappelé )ean Dumont12, 
malgré son titre, l'exposition Dansdixans, I'an2000 
n'a pas fourni une réflexion prospective très expli
cite sur la pratique artistique de demain. Par consé
quent, on peut se demander si certaines oeuvres ne 
se confinent pas plutôt dans ce que Scarpetta ap
pelle la naturalisation de certaines normes esthéti
ques alors que l'attitude critique exigerait une 
dénaturalisation de ces mêmes normes?1 ' Évidem
ment, il n'est pas simple, comme en témoigne cet 
auteur, de préserver les valeurs de l'invention à 
l'intérieur d'un discours de la récupération.14 C'est 
pourtant cela qui fera en sorte qu'une oeuvre pourra 
mériter ou non notre attention. C'est aussi à l'inté
rieur de cette inventivité que l'on pourra faire mentir 
tous ceux qui se font un plaisir de prophétiser la mort 
imminente de l'art. 

r s 
Écologie. L'écologie sera bien sûr l'un des enjeux 
majeurs des années à venir. Comme enjeu il peut 
évidemment être utilisé à des fins démagogiques, 
mais il peut aussi bien donner l'occasion d'une 
réflexion qui se fait d'ailleurs pressante. Oikos veut 
d'abord dire maison, abri. Écologie désigne donc, 
dans sa racine grecque, l'habitation. Oikeo dési
gne, quanta lui, la terre habitable par opposition au 
désert de la terre dévastée. Or le discours artistique 
- celui de la sculpture notamment - a sans doute 
toujours quelque part été l'expression de ce qu'ha
biter veut dire.15 Plusieurs artistes contemporains 
ont ce souci de marquer de leur geste l'espace des 
espaces : l'espace écologique. La question est 
d'autant plus cruciale que la situation apparaît pour 
plusieurs catastrophique. 

C'est ce que proposait l'exposition du CIAC : Savoir-
vivre, savoir-faire, savoir-être. La réflexion ici sur le 
savoir-vivre et le savoir-être est visible. Les vingt-six 
artistes regroupés pour cette occasion avaient tous 
une compréhension et une pratique élargies de 
l'écologie. Une compréhension de l'écologie dans 
son sens global. C'est pourquoi plusieurs des propo
sitions avancées tentaient un rapprochement entre 
l'art, la science et la spiritualité. Tentative de 
rapprocher le discours artistique au discours social. 
Fini le leitmotiv moderne de l'art pour l'art! 

Sacré. Le discours artistique 
postmoderne a réintégré la notion 
de sacré mise à l'écart, en règle 
générale, par la modernité. Cette 
notion a trouvé dans deux produc
t ions d'art istes québécoises 
(Francine Larivée et Dominique 
Blain) un visage éloquent. Chez 
Larivée il y a l'art comme offrande, 
comme prière, comme recueille
ment. Chez Blain, on nous met 
face à l'héritage bicéphale de notre 
culture : science et religion. Deux 
héritages qu i se sont souvent oppo
sés, déchirés, boudés, et que l'art, à 
l'oréed'un futur incertain, peut être 
tenté de rapprocher, du moment où 
l'on ré-ouvre les questions de nos 
grands mythes perdus. Mais la 
science, dans ce cas-là, reprend les 
questions qu'elle avait délaissées 
au profit des religions; la science, 
dans ce cas-là, remet en question le 
rôle joué depuis deux siècles à l'in
térieur d'une technologie de plus 
en plus envahissante. 

Technologie. La technique est un 
savoir-faire. L'art aussi. Art et 
technique au départ se confondent. 
Ce n'est qu'à partir de la révolution 
industriel le que le monde de l'art se 
dissocie du monde de la techni
que.16 Mais le savoir-faire techni
cien de la grande industrie livrée à 
une économie de marché sans 
frontière, sans patrie, sans écolo
gie, est devenu avec le temps un 
savoir-faire in-conscient. )e veux 
dire : n'ayant aucune vue sur sa fin, 
sauf bien sûr le progrès sans fin. 
Comme on l'a déjà rappelé (frag
ment 8), certains mouvements 
d'avant-garde ont cru un jour pou
voir s'associer à ce savoir techni
cien de la vaste machine indus
triel le. Or i I y a eu, comme on sait, 
rejet. Rejet du savoir-faire artisti
que par le savoir-faire technicien 
préoccupé d 'e f f i cac i té , de 
rentabilité. 

Mais que font les artistes qui s'in
téressent depuis un certain temps 
au domaine de la haute technolo
gie? Qui , grâce à ces nouvelles 
techniques, ont pu ouvrir un champ 
jusqu'alors inattendu de l'art? Évi
demment le potentiel est sans doute 
grand et utilisé de multiples maniè
res. Cependant, au niveau de la 
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sculpture, le destin de l'art ne 
m'apparaît pas toujours réjouissant. 
Les artistes qui s'associent sous le 
vocable de "l'esthétique de la com
munication", par exemple Fred 
Forest, Norman White et David 
Rokeby, ont déjà annoncé la mort 
de l'espace tridimensionnel, de 
l'esthétique de l'espace.17 C'est que 
l'art d'aujourd'hui et de demain 
doit désormais, selon eux, se con
sacrer à l'esthétique du temps, ce
lui du mouvement, de la vitesse. 
Entrer en dialogue avec la techno
logie des communications. Ainsi 

l'art de l'appa
r i t ion devra 
faire place à 
une esthétique 
de la dispari
t ion! Consé-
q u e m m e n t , 
cette perspec
tive esthétique 
vise une déco-
rporalisationdu 
savoir-faire ar
tistique qui ne 
peut, me sem-
ble-t-il, qu'ap
pauvrir le do
maine de l'art. 
Le réduire à 
l ' invisible, au 
simpleconcept. 
L'artiste devient 
ici un techni
cien à la se
conde puis
sance, un spé
c ia l is te de 
l'immatérialité. 

Au niveau de 
l'usage de l'or

dinateur, toujours dans le domaine 
de la sculpture, les possibilités 
qu'offrent les programmes infor
matisés ont beau ouvrir des voies 
de création nouvelles, les résultats 
ne m'apparaissent pas toujours 
convaincants. Certes, l'ordinateur 
peut rendre d'énormes services. 
Offrir des possibilités de création 
jusque là inouies. Stimuler parfois 
l'imagination.18 Mais il ne faut pas 
croire que l'ordinateur possède en 
lui-même des vertus créatrices. Et 
jamais il ne fera d'un artiste médio
cre un artiste des temps nouveaux! 
Par conséquent, l'outillage techni
que n'est pas garant de l'avenir de 
l'art et l'accouplement art et ordi
nateur ne condui t pas néces
sairement au succès. Comme l'a 

rappelé David Sorensen par exemple, dans des 
articles parus dans deux numéros précédents 
à'ESPACPq, l'apprentissage de ce moyen technique 
exige des efforts qui, dans certains cas, peuvent être 
bénéfiques mais seulement pour ceux et celles qui 
voudront bien y consacrer du temps. Par ail leurs, les 
formes avec lesquelles l'ordinateur va nous permet
tre de travailler relèvent de formes géométriques qui 
semblent n'offrir qu'un choix bien restreint de pos
sibilités. Déplus, il est à se demander si les résultats 
obtenus ne reproduisent pas que des formes avec 
lesquelles l'histoire de la sculpture nous a déjà 
familiarisées, de telle sorte qu' il y aurait là, sur le 
plan de l'imaginaire, une sorte de régression.20 

D'autres témoignages de l'application de l'ordina
teur, en art en général et en sculpture en particulier, 
nous ont été livrés lors de l'exposition Machinations, 
qui a eu lieu à la Galerie de l 'UQAM au tout début 
de l'année 1990. Je pense notamment au travail de 
Tony Brown, de Diane Burgoyne, de Nancy Paterson 
et de Laura Kikauka. Dans le cadre de cette expo
sition, nous avons pu constater les différentes ave
nues qu'offre l'ordinateur, particulièrement dans le 
champ de la sculpture. Les résultats? Excepté 
certaines oeuvres, ceux-ci m'apparaissent pour le 
moment plutôt pauvres. Il y a dans ces productions 
artistiques une volonté de travail 1er à l'intérieur d'un 
réseau entièrement nouveau qui fascine certes, mais 
qui offre des résultats qui laissent songeurs. Seuls 
peut-être les travaux présentant une certaine criti
que pouvaient montrer aux spectateurs une vue 
amusée du monde de la technique. 

Images. Loin de moi, cependant, l'idée que les 
nouvel les technologies ne peuvent qu 'êt re 
inadéquates à la démarche artistique. Dans le 
domaine des arts visuels, je pense particulièrement 
au domaine de la vidéo, les nouvelles technologies 
offrent des chemins extraordinaires de création. Il 
s'agit, pour qui aura à maîtriser la mutation audio
visuelle, de nous offrir des images de choc. Nam 
June Paik, dont on présentait au même moment 
quelques oeuvres à la Galerie Esperanza, est un bon 
exemple de ce savoir-faire. Même si certaines 
d'entre elles apparaissent sur le plan de l'espace 
comme des sculptures, je dirais que ce qu'elles 
apportent de neuf se situe principalement au niveau 
visuel. C'est d'ailleurs sur ce plan qu'elles se firent 
remarquer parce qu'elles dénaturalisent l'ancienne 
esthétique de l'image pour faire place à une esthé
tique nouvelle. 

Imagination. Cela demeure encore le maître-mot de 
cette activité humaine qu'est l'art. Et justement, 
dans cette anarchie des images du monde, il est 
peut-être vital de régénérer l'imagination du monde. 
Les moyens demeureront toujours entre les mains de 
ceux qui dans leur savoir-vivre et être, savent faire. 
Dans imagination, il y a bien sûr le suffixe -ation qui 
donne le ton à l'image, celle en mouvement, celle 
qui annonce/dénonce le temps à venir. La 

postmodernité, même si elle n'est pour plusieurs 
que l'essouflement du moderne, doit pourtant con
tenir en elle, comme l'a montré Scarpetta, le sens de 
la créativité. Pour ce faire tous les moyens sont 
bons. L'artiste a le devoir de saisir les enjeux de son 
milieu et de déjouer par son travail les règles du 
système dans lequel s'insère la destination techni
cienne. En ce sens, l'imagination de l'art ne doit pas 
tourner à vide dans le nihilisme contemporain. Elle 
doit plutôt nous le faire voir. 

Où allons-nous? J'ai envie de répondre tout simple
ment : juste là où l'on voudra bien à l'avenir regar
der. L'art en tant que métamorphose du regard peut 
nous y aider. • 
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