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FRANÇOIS TÉTREAU 

TROIS JEUNES 
ARTISTES DES 
IMPULSIONS 
SENSIBLES 
GILLES LAPERRIÈRE — Le monde qui nous entoure 
nous laisse-t-il le choix des sujets et des couleurs? 

En effet, la question mérite d'être posée, car ce qui captive 
Gilles Laperrière, c'est avant tout cette société qui participe de 
nous et réciproquement'. Ses réflexions fouillent les heurts, les 
chocs et les secousses qui améliorent ou détériorent notre vie de 
chaque jour. Ici, le peintre réagit, dans le sens qu'il répond à ce 
qu'il a éprouvé hier, ou à ce qu'il éprouve tout de suite. Pour 
Laperrière, l'artiste est celui qui témoigne des autres; c'est là une 
tâche qui lui incombe et il est investi de responsabilités auxquel­
les il ne doit pas (ou ne peut pas) se soustraire. La clairvoyance 
et la sensibilité ont des devoirs. Le peintre s'emploie à recenser 
les contrastes qui composent le paysage, à les élucider, puis il 
jongle avec eux. Son travail doit demeurer — en dépit de la 
gravité des situations dont il fait parfois état — un exercice 
essentiellement ludique. Du moins, c'est ainsi que Laperrière 
considère son œuvre et qu'il l'envisage. 

Dès qu'un contraste est mis à jour, il fait surgir une impul­
sion (la réflexion de l'artiste?), et pour transcrire chacune de ses 
impulsions, Laperrière utilise une substance distincte qui se mé­
lange aux autres, pour peu que le sujet ait déclenché une série 

d'impulsions ou une réaction en chaîne. Encre, collage, fusain, 
peinture vaporisée, les pastels, l'acrylique ou la gouache sont 
autant de symboles lourds de sens; ils correspondent tous à une 
impulsion bien précise dans l'esprit du peintre. C'est assurément 
subjectif, mais l'usage systématique que Laperrière fait de ce 
«répertoire des impulsions» prend bientôt un caractère rituel. 
Il en est de même des couleurs. Toutes ont leur place dans une 
autre table symbolique créée par Laperrière et à laquelle il se 
réfère continuellement. 

D'autre part, Gilles Laperrière revendique, pour le peintre, 
le droit au hasard. Il est, à son avis, nécessaire de se ménager 
des éléments de surprise lors de l'exécution d'une toile; ceci pour 
garder intacte l'impulsion et pour qu'elle puisse s'exprimer en 
toute pureté. Cette méthode permet au dit de n'être plus désor­
mais dénaturé par l'autocensure, à laquelle il est difficile d'échap­
per sans doute, mais qui cependant ne devrait jamais entacher 
l'œuvre. Alors, l'artiste parvient enfin à pousser le cri de déli­
vrance tant recherché, et il l'immobilise sur la toile. 

Les hachures ou les lignes brisées répartissent la tension sur 
l'entière surface du tableau. La vibration diffuse partout une 
même intensité. Il n'y a pas de gradation. L'agressivité, quoique 
plus brutale que la tendresse, n'est pas vécue plus intensément. 
Ces sentiments, lorsqu'ils se manifestent et quelle que soit leur 
couleur, habitent l'être tout entier. C'est pourquoi Laperrière leur 
attribue la même importance. Les couleurs aussi signalent ces 
choses, mais elles ne favorisent pas l'une plus que l'autre. Il im­
porte que les contrastes qui remuent l'être et qui tourmentent les 
événements soient uniformément distribués. Dans une toile de 
Gilles Laperrière, les couleurs vibrent toutes, et en même temps. 
C'est ainsi qu'elles parviendront à produire sur nous le choc 
intentionnel. Nous recevons en bloc tous les sentiments et toutes 
les impulsions transcrits; nous entrerons immédiatement en con­
tact avec les contrastes et les contradictions qui grouillent au fond 
de nous et germent au sein des choses. 

Et on l'aura compris que si le peintre peut encore choisir 
ses couleurs, les sujets, décidément, s'imposent à lui. 

I. Gilles Laperrière est né en 1952. Il a fait ses études à l'Université du 
Québec aux Trois-Rivières. On peut voir l'une de ses murales dans le 
parc Lambert de cette ville. 

1. Gilles LAPERRIÈRE 
Lune de miel, 1979. 
Gouache et pastel à l'huile; 
50 cm 8 x 66. 
(Phot. Denis Benoît) 
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Jeune créativité 

JEAN-PIERRE M A R C H A N D — Une dynamique 
architecturale aux frontières de l'art brut 

Jean-Pierre Marchand crée dans une exaltation débordante2. 
Son activité, multiple et tentaculaire, touche des domaines à la 
fois différents et complémentaires. Œuvres et projets se chevau­
chent, s'alimentent mutuellement. Entre autres choses, Jean-Pierre 
Marchand songe à réaliser un livre absolu, utilisable à tous les 
temps et à tous les modes. Il s'intéresse à la vidéo, à l'holographie, 
et garde dans ses cartons les plans d'un jeu de cartes étrange et 
fabuleux. De plus, les odeurs, qui ont tant passionné les défen­
seurs de l'art total, Marchand se propose, à son tour, de les 
introduire en peinture. Par ailleurs, il glane et conserve chez lui 
quantité d'objets hétéroclites qu'il transforme au besoin et qui lui 
servent dans ses travaux. Ingénieur, Jean-Pierre Marchand l'est 
secrètement, cela ne fait pas de doute, encore que ses dessins à 
la mine de plomb — quel que soit leur objet — rappellent éga­
lement les plans d'un architecte. Indéniablement, l'aspect tridi-
mentionnel des choses l'attire et le fascine, mais, à aucun moment, 
il ne renonce à sa condition de peintre. Depuis un an environ, 
ses recherches l'ont amené à travailler surtout le carton. Voyons 
comment il s'y emploie. 

ment au symbole) ; ils se cherchent les uns les autres mais, suivant 
l'intuition du peintre et le plaisir qu'il prend à les permuter ainsi, 
ils vont bientôt trouver leur rythme, leur angle et se conjuguer, 
tout en conservant une amovibilité entendue. Règle générale, les 
couleurs sont éteintes, rompues, grisâtres; c'est que Marchand sou­
haite précisément insuffler à ses toiles un caractère austère qui 
favorise, à son sens, de plus nombreuses interprétations. Le 
racolage en peinture n'a plus ou pas raison d'être. Enfin, cette 
austérité, cette sécheresse lui évite de sombrer dans un roman­
tisme qu'il juge aujourd'hui désuet. 

Quelles soient divisibles, bien entendu (comme les Boites 
stéréo), qu'elles procèdent d'un plan (qui d'ailleurs ne compro­
met jamais l'objectivité), ou qu'elles se présentent sous forme 
de séquences (série des Brigitte debout, dans l'escalier, etc.), les 
toiles de Marchand sauvegardent leur dynamisme naturel. Du 
moins, elles échappent à tout glissement dans le statique. 

Marchand travaille vite et propose beaucoup. Il pratique un 
recul stratégique nécessaire à la vie de l'œuvre. Si l'artiste reste 
trop longtemps auprès de sa toile, il finit par y prendre trop de 
place; il l'étouffé, en quelque sorte. Or, le spectateur aussi doit 
pouvoir s'amuser. Marchand l'invite à manipuler la toile, à la 
désarticuler. On peut rassembler les éléments ou les isoler de leur 
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2. Jean-Pierre MARCHAND 
Sans titre. 
Acrylique sur carton; 
96 cm 5 x 38. 

Dans le carton, qui accroche si bien l'aquarelle et qui absorbe 
la lumière selon ses vœux, Marchand découpe et peint des figu­
rines avec lesquelles il joue, littéralement. Ensuite, il les colle 
sur des plaques d'acétate, par exemple, à moins qu'il ne les 
dépose tout simplement sur des surfaces qui ne sont plus des 
toiles au sens rigoureux du terme. (Nous nous entendrons toute­
fois sur ce mot.) 

Au départ, ces volumes découpés, qui représentent des 
personnages, s'interpellent (Marchand est figuratif par goût de 
l'anecdote d'abord et parce que cela le conduit plus immédiate-
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ensemble; intervenir, en somme. Ainsi, l'attention se concentre-
t-elle mieux sur les détails. 

Il est certain que, pour Marchand, le fait de choisir sa 
femme Brigitte comme modèle ou son numéro d'assurance sociale 
en référence, même si cela ne signifie rien de plus pour nous, est 
toujours dense d'implication. Même dans une peinture aussi 
conceptuelle que la sienne, ces sentiments existent, jouent et nous 
parviennent. 

2. Jean-Pierre Marchand est né aux Trois-Rivières, en 1949. II a fait ses 
études dans cette ville et y a exposé à maintes reprises. 



Jeune créativité 

MlCHAEL SMITH — Prospecteur des eaux principales 
et des régions originelles 

Michael Smith est un poète, et ses toiles procèdent directe­
ment de poèmes'. Il conserve dans de volumineux cahiers qui 
sont véritablement objets de curiosité et qui, en outre, jouent un 
rôle de matrices des textes, des dessins, des poèmes manuscrits 
maternellement triturés, raturés, bariolés à toutes les encres. Il est 
clair que Smith travaille beaucoup à ces cahiers, et c'est heureux 
car en les relisant il va retenir tel vers ou telle strophe qui lui 
suggéreront d'autres impressions non transmissibles cette fois par 
l'écrit. Alors, il les découpe et il les transplante sur la toile; il leur 
octroie ainsi un nouvel utérus pour une seconde naissance. En fait, 
toile et poème vont tenter d'exister ensemble, l'un par l'autre, 
et d'une manière organique absolument. 

Pour Smith, les poèmes et les textes réclament en général 
trop tyranniquement une conclusion; sur ce plan, la peinture est 
moins imperative. Or, il semble qu'il faille résister à conclure. 
Jamais la toile ne doit cesser d'évoquer, afin sans doute de la 
conserver entière, l'énigme initiale qui seule contient tout l'énoncé, 
quand les conclusions, elles, cherchent à le réduire au minimum. 

Michael Smith travaille volontiers l'aquarelle, l'encre et la 
gouache pour des raisons d'économie évidentes, mais surtout 
parce que celles-ci rencontrent tout à fait ses besoins actuels. 
D'ailleurs, ce n'est pas tant la texture pour la texture qui l'inté­
resse; l'activité à laquelle il attache une importance capitale, c'est 
l'exploration psychologique. S'il y a un sens de la durée dans 
ce qu'il exécute, s'il tient compte aussi bien du passé que du futur 
(en fait, il ne peint pas uniquement l'ici et l'aujourd'hui), c'est 
que Smith conçoit le temps comme un vaste courant psycholo­
gique. Ce processus, qui l'amène à perquisitionner l'inconscient, 
constitue pour lui la cheville névralgique de son art. Témoin de 
l'inconscient donc, mais pas comme peintre automatiste au sens 
strict. Comprendre (contrôler?) et pouvoir expliquer les élé­
ments qu'il retire de ses vols dans l'insconscient demeure primor­
dial à son sens. 

Il colle des fragments de poèmes sur la toile, il y mêle 
l'aquarelle, il agence les couleurs, apprête, ajoute, repeint; à ce 
rythme, la toile s'élabore, elle progresse, elle pousse, pour mieux 
dire, elle croît en silence, minutieusement, pendant que l'artiste, 
lui, outrepasse les seuils de la conscience et rapporte de ces 
croisières, des notes, des indices ou des fractions de révélations 
qui se mélangent et qui articulent le langage des couleurs. On 
imagine ce peintre comme un prospecteur fouillant de son tamis 
les eaux principales et les régions originelles. Une toile de 
Michael Smith n'est pas à proprement parler l'exécution d'un 
plan; elle ne suit pas les indications ou les interdictions d'un 
dessin; elle grandit de même qu'une substance végétale, sans 
référence nette, mais non sans raisonnement. Smith agit avec elle. 

Il résulte de cette méthode de travail des œuvres qui se dis­
tinguent par leur délicatesse (peut-être aussi la suscitent-elles 
immédiatement?). Délicatesse dans le sens de pureté, de tact, 
de fraîcheur. Elles sont une invitation au voyage et à une réflexion 
psychologique; elles proposent une navigation. Smith participe 
de l'eau; une eau fondamentale, essentielle. Sans doute, l'aquarelle 
et l'encre y sont-elles pour beaucoup, mais l'apport d'eau placen­
taire confère à cette peinture un caractère éminemment subtil; 
et l'influence, lointaine certes, mais assumée aussi, de Monet 
nous le garantit. 

3. Michael Smith est né en Angleterre, en 1951, et vit au Québec depuis 
1978. Il a publié à ce jour plusieurs recueils de poèmes et collabore à 
de nombreuses revues. Il a exposé en Angleterre et à la Galerie Véhicule 
de Montréal. vo 

3. Michael SMITH 
Sans titre. 
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