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MONTREAL 

REDECOUVRIR 
JORI SMITH : 
OEUVRES 
CHOISIES 
1932-1993 

Galerie Dominion 
du 17 avril au 8 mai 1993 

En consacrant une exposition 
rétrospective à Jori Smith, la ga
lerie Dominion a rendu l'un des 
plus beaux hommages que l'on 
puisse présenter à une artiste. Ce 
témoignage de fidélité survient 38 
ans après la première exposition 
individuelle de Jori Smith dans 
cette galerie. En 1955, l'artiste 
connut un succès retentissant. Le 
prestigieux critique Rodolphe de 
Repentigny écrivit dans La Presse, 
à propos des œuvres présentées : 
«Cela est comme un îlot à peine 
touché par les intenses mouve
ments des courants ambiants, se 
nourrissant d'apports d'un passé 
tout proche... elle (Jori Smith) est 
également la seule à donner un 
certain ton de sensualité à ses nus, 
sans jamais effleurer la vulgarité.» 

Née à Montréal en 1907, Jori 
Smith étudia dès l'âge de 15 ans 
avec Randolph S. Hewton à l'école 
de la Art Association of Montreal, 
avec J.Y. Johnstone et le fougueux 
Fougerat au Monument national, 
puis à l'Ecole des Beaux-Arts avec 
Joseph St-Charles et Fougerat. 

C'est là qu'elle rencontra les étu
diants Stanley Cosgrove, Paul-
Émile Borduas et Jean-Paul 
Lemieux qui, plus tard, allaient de
venir les grands de la peinture 
canadienne d'après-guerre. Du
rant les années 30, Jori Smith 
commence à peindre des enfants, 
ce thème alimente son art tout au 
long de sa carrière. Ces portraits 
énigmatiques constituent de pers
picaces études. Les expressions, 
les vêtements, l'atmosphère, la 
couleur et la lumière environnante 
allient des éléments de l'abstrac
tion décorative de Matisse à la 
pénétrante observation sociale des 
portraits de Jean-Paul Lemieux. De 
Tête de jeune fille, Petite Rivière 
(1945), un sombre mais élégant 
portrait d'une enfant en quête 
d'identité àjulienne (1992), l'in
tensité de l'intérêt de Smith pour 
l'aspect personnel et social de la 
peinture ne se dément pas. Cette 

passion lui vaut l'amitié d'écrivains 
tels que Gabrielle Roy, Hugh 
MacLennan et Brian Moore, de 
théoriciens de l'art tels que le Père 
Couturier et Maurice Gagnon, du 
poète Frank R. Scott et de sa 
femme, la peintre Marian Scott, 
ainsi que l'estime d'autres artistes : 
Philip Surrey, John Lyman et Alfred 
Pellan. 

L'exposition rétrospective de 
1993 comprend cinq pétulantes 
études à l'huile datant des années 
30 que Smith peignit lors de voya
ges en Bretagne dans des tons de 
terre dont les effets de texture 
jouent sur l'égalité du traitement. 
Délicieuses descriptions de Bre
tons déambulant le long des rues 
de leurs villages, les vêtements et 
coiffes traditionnels servant d'in
séparables compléments aux dé
cors tout aussi traditionnels, ces 
œuvres forment un tout ho
mogène grâce à la lumière et à la 

Jori Smith 
Gilberte, 1943, 
fusain 23 cm x 16,5 cm. 

structure des compositions. 
Plusieurs autres œuvres de l'ex
position témoignent ainsi des 
multiples voyages de Smith en Eu
rope, par exemple, une lumineuse 
série de gouaches et d'aquarelles, 
peintes de manière spontanée et 
représentant des régions de La 
Gaude et de la Provence, ou en
core, de Venise, de la Sicile, de la 
Sardaigne, de Palau et de Murano. 

Plus près de nous, au Québec, 
Smith reprit une superbe étude à 
la gouache intitulée Les Éboule-
ments (1969), inspirée du comté 
de Charlevoix qu'elle explora du
rant les années 30 avec Jean-Paul 
Lemieux et son mari d'alors, Jean 
Palardy, pour créer Hommage à 
Claude et Bérénice (1992). 
Grâce à ses doux effets atmosphé
riques et au traitement général de 
la couleur et de la texture, ce 
paysage est essentiellement mo
derne et n'est pas sans évoquer les 
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paysages semi-abstraits de Milton 
Avery. Les deux études de fleurs, 
Tulipes, No.2 ( 1989) et miliums 
de minuit (1939), bien que dis
tantes de 50 ans dans leur con
ception, différent tellement des 
autres oeuvres de Smith qu'elles 
en deviennent abstraites, presque 
surréelles avec leur traitement 
particulier d'effets en arrière-
plan. Elles possèdent pourtant 
une élégance simple et inspirée, 
clairement issue d'une dévotion 
totale à l'observation de la nature. 

L'œuvre la plus récente de 
l'exposition, Hommage à P.K. 
l'âge (1993) présente le portrait 
sur fond exotique de l'amie de 
toujours. L'audacieuse robe bleue 
et turquoise de cette P.K. Page est 
pour Smith une simple astuce de 
composition destinée à rehausser 
une expression apparemment 
fixe, aux yeux bleus magnifiques, 
à la fois mondains et malicieux. 
Une unique boucle d'oreille 
blanche surgit de l'ensemble, 
comme pour compenser la pro
fonde masse noire des cheveux 
soigneusement coupés. Cette ex
position offre l'occasion plutôt 
rare d'assister à l'évolution et à 
la diversité du travail d'une artiste 
qui reflète succinctement l'un 
des contextes significatifs de la 
scène artistique montréalaise de 
ce siècle. 

John K. Grande 

(traduit ck' l'anglais 
par Monique' Crépauh) 

LA 1 1 E TRIENNALE 
DE XYLON 
INTERNATIONAL 

Fondé en 195.3 à Zurich, le mou
vement XYLON INTERNATIONAL 
s'est donné pour but de rassem
bler des artistes du monde entier 
qui pratiquent la technique de la 
gravure en relief afin de promou
voir cet art. 

Des sections différentes for
ment l'infrastructure de XYLON 
INTERNATIONAL. Il en existe au
jourd'hui dans neuf pays : Bel-
gique, Allemagne, France, 
Canada, Italie, Autriche, Pologne, 
Suède et Suisse. C'est la première 
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Suzanne Reid 
Grès, 1990 
Bois gravé 75,5 cm x 50 cm 

fois que XYLON INTERNATIONAL 
exposait en Amérique (à la Mai
son de la Culture Mercier) ; 217 
gravures sur bois réalisées par 
140 artistes issus de 26 pays y 
étaient regroupées. Nous citerons 
les artistes québécois ayant par
ticipé à cet événement : Francine 
Beauvais, Nicole D, Brunet, 
Monique Charbonneau, Louis 
Hébert, Suzanne Reid et Francine 
Simonin. 

La gravure sur bois constitue 
l'une des plus anciennes tech
niques d'impression. On l'utilisait 
déjà en Chine dès le VIII' siècle 
après Jésus-Christ Elle apparaît 
en Europe à la fin du XWe siècle. 
L'essor de la gravure est alors at-
tribuable au monde religieux et à 
l'astrologie. A cette époque, on 
éprouvait un intense besoin de 
représentation figurative, d'enri
chissement de la vie par la con
templation d'images. Le peuple 
qui n'avait pas accès aux manus
crits, aux magnifiques miniatures 
qui étaient la propriété de la 
couche cultivée de la société, 
manifesta le besoin de contem
pler des images, de s'entourer 
d'ornementations figuratives, et 
de ne pas se contenter de s'age
nouiller devant elles à l'intérieur 
des églises. 

Les premières gravures sur 
bois revêtaient ainsi le caractère 
d'un instrument de culture dé
mocratique. Et plus le XV siècle, 
profondément agité, se transfor
mait, plus la gravure sur bois, art 
proche du peuple, prenait de l'im
portance. On l'utilisait alors pour 
illustrer des brochures très sou
vent à tendance politique. Au mê
me moment, une toute autre voie 
s'ouvrait à la gravure sur bois : des 

artistes, remplaçant les graveurs 
anonymes, signaient leurs œuvres 
et donnaient ainsi à la gravure une 
forme artistique raffinée. 

Sur le plan technique, sou
lignons que la gravure est un 
moyen d'expression très rapide. 
De plus, le graveur dispose au
jourd'hui de techniques qui per
mettent des effets nouveaux, mul
tiples et variés : bois gravé, gravure 
sur bois en couleur, linogravure, 
taille-douce, gaufrage, etc. 

Différents points de vue et dé
marches esthétiques ont animé la 
rencontre Xylon. Par exemple, on 
a pu constater que les artistes des 
pays d'Europe du Nord se rat
tachent à la tradition allemande 
par l'utilisation d'une écriture 
graphique liée au dessin. Par con
tre, les graveurs des pays latins 
utilisent beaucoup la couleur. 
Chez les artistes québécois, nous 
observons un intérêt pour la na
ture, souvent traitée de façon 
lyrique et abstraite. 

Un catalogue a été publié, il
lustrant toutes les gravures en 
noir et blanc. 

Hedwidge Asselin 

PROPOSITIONS 
SUR PAPIER 

22 juin au 8 août 1993 

Oeuvres de Lois Andison, Suzanne 
Boucher, Pnina Gagnon, Kathleen 
Houston, Rejin Leys, Uu Lan Ding, 
Naomi London, Valéry Loranger, 
Glenna Matoush, Hannelore 
Storm, Thérèse Weber, Heather 
Midori Yamada, Monica Yoguel. 
Centre interculturel Strathearn 

Michael Molter a invité treize 
femmes, des artistes d'une cer
taine notoriété, à lui faire cha
cune une proposition sur papier. 
Leurs œuvres rassemblées dans 
la salle d'exposition du Centre 

Vue générale de l'exposition 
Propositions sur papier 

Monica Yoguel, 
A propos de se dévorer I - il, 1991, 
Fusain et gouache sur papier, 
69, 5 cm x 85 cm et 61 cm x 73.5 cm. 

Strathearn, à Montréal, forment 
un étrange monde de papier. Il 
est tout en contraste. Mais le choc 
des cultures qui vient heurter le 
visiteur n'est pas rude. Il a la ci
vilité du papier. 

Certes l'exposition est fort dis
parate. Elle est animée par les 
œuvres d'artistes aux tempéra
ments, aux origines, aux styles, 
aux moyens d'expression très dif
férents. Mais, paradoxalement, 
elle tire son unité de son hété
rogénéité même. Certes, c'est le 
papier en tant que support ou en 
tant que matériau qui relie toutes 
ces femmes et qui justifie l'expo
sition. Cependant c'est aussi leurs 
propos plus que leurs proposi
tions (inspirés de l'actualité, de la 
vie politique et sociale, de leur ex
périence) qui vient toucher la 
sensibilité des visiteurs. 

L'exposition met en évidence 
les arts du papier: dessin, pein
ture, estampe, collage ; pastel, 
huile, gouache, aquarelle ; et puis, 
le papier en tant que matériau, 
arche, papier de riz, carton, chif
fon. Elle illustre la polyvalence du 
papier : la majorité des œuvres 
sont en deux dimensions, mais 
certaines artistes s'expriment par 
une sculpture, un bas-relief ou 
une installation. L'on remarque 
aussi que le papier n'a pas de 
frontière en constatant que ces 
artistes proviennent d'origines di
verses, et qu'eUes mènent leur 
carrière en divers points du 
monde. Enfin, les œuvres présen
tées demeurent assez représenta
tives de l'art contemporain occi
dental. A cet égard, les artistes 
attestent d'une formation qui 
relève de l'esthétique des pays in
dustrialisés. Elles s'expriment 
dans le registre et dans des codes 
qui ne dépaysent pas les visiteurs 
ce qui ne confère pas d'ambiguïté 
à leurs propos: sentiments d'in
justice, retour aux éléments pre
miers, mémoire, éloge du sol, 
métamorphose, vieillissement. 
Bernard Lévy 
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APPRENDRE 
LIMAGE 
Au Palais des congrès de 

Montréal, du 13 au 17 août 1993 
a eu heu le 28ième congrès mon
dial de la Société Internationale 
pour l'Education Artistique. Des 
personnalités de renommée inter
nationale comme Irena Wojnar, 
Elliot Eisner, Annie Smith, 
Suzanne Lemerise, Nancy Lam
bert, Fernande Saint-Martin, Ron 
Mac Gregor et David Baker ont été 
invitées à faire part de leurs ré
flexions sur l'effet des change
ments de notre temps sur l'édu
cation artistique. A cette occasion, 
deux mille œuvres enfantines, 
provenant des cinq continents ont 
été exposées, à Montréal, au Com
plexe Desjardins, au Palais des 
congrès, au Complexe Guy 
Favreau et à la Place des Arts. 

C'est également à l'occasion 
de ce congrès que, du 12 août au 
5 septembre, la galerie de l'UQAM 
a accueilli une exposition à ca
ractère didactique Apprendre 
l'Image. Cette exposition était 
destinée à montrer tant aux spé
ciaUstes qu'au grand pubhc, les 
résultats concrets des recherches 
en éducation artistique entre
prises actuellement au Québec et, 
plus particulièrement, dans la ré
gion de Montréal. Conservateur-
invité, M. Jacques-Albert Wallot, 
professeur au Département d'arts 

Sous la direction de M. Georges Baier, 
sculpture réalisée par quatre élèves de 
secondaire 5 d'après la peinture Two blue 
balloons, one grey de Louise Scott 

plastiques à l'UQAM, a réuni près 
de deux cents œuvres scolaires 
d'enfants et d'adolescents. Pour 
illustrer et analyser les six thé
matiques de l'exposition, U s'est 
entouré d'une vingtaine de 

chercheurs, de professeurs d'art 
et d'étudiants. A partir de collec
tions de travaux scolaires, MMes 
Suzanne Lemerise (UQAM) et 
Leah Sherman (université Con
cordia) balisent les paradigmes 
historiques de l'éducation artis
tique ; l'art des enfants est pré
senté sous divers aspects, entre 
autres, le traitement de l'espace, 
la matière en tant que support de 
l'image, l'image spontanée et 
l'image d'observation ; l'image 
apprise traite davantage de l'ap
prentissage des codes par les étu
diants. David Pariser (Université 
Concordia), par exemple, étudie 
les images de Toulouse-Lautrec 
enfant en analysant leur progres
sion satirique et en rapprochant 
l'imagerie enfantine de Lautrec à 
sa production adulte. L'art des 
adolescents témoigne d'expéri
ences effectuées dans des écoles 
secondaires à partir de diffé
rentes approches pédagogiques. 
La perspective sociologique et 
multiculturelle propose au public 
des études consacrées à différents 
phénomènes auxquels sont con
frontés les adolescents, les 
artistes et les artistes-enseignants 
immigrés au Québec. Enfin l'im
age technologique suggère de 
nouvelles leçons d'enseignement 
préparées pour l'école sec
ondaire et aborde le thème de 
l'image scolaire comme outil de 
communication à l'école. 

L'ART SCOLAIRE: 
UNE PASSION 

Au premier cycle du primaire, 
il suffit aux enseignants d'en
courager la spontanéité artistique 
bien connue des enfants pour as
sister à la création d'une multi
tude d'œuvres plus passion
nantes les unes que les autres. 
C'est ensuite qu'on assiste à un 
désintérêt croissant de la part des 
étudiants. D'après M. Wallot, ce 
phénomène tient à l'absence 
d'une véritable culture visuelle. 
On accorde encore une place 
trop grande à l'enseignement des 
techniques, ce qui encourage les 
élèves les plus doués et décourage 
les autres. Par contre, le pro-

Sous la supervision de Mme France Joyal, 
La télévision, la viande, l'homme 
15 cm x 15 cm x 28 cm 
œuvre de Marie-Hélène Cloutier 
(novembre 1992) élève de secondaire 5. 

gramme d'étude des œuvres d'art 
est considérablement réduit; par 
exemple, au secondaire, on étudie 
l'art québécois à partir de 1940 et 
l'art occidental de l'impression
nisme à nos jours. De plus, le pro
gramme a été conçu dans un 
souci d'ethnocentrisme évident: 
on sensibilise les étudiants à leur 
milieu culturel immédiat, aux cul
tures autochtones et au patri
moine québécois. 

POUR L'ENSEIGNEMENT 
D'UNE VERITABLE 
CULTURE VISUELLE 

M. Wallot ne veut pas faire in
gurgiter aux étudiants une histoire 
de l'art rébarbative. Il propose 
plutôt un enseignement qui vise
rait à concilier l'art reconnu, l'art 
populaire et l'art scolaire. Tous 
les élèves sont capables de pro
duire des images évocatrices, 
encore faut-il leur en donner les 
moyens. Développer les aptitudes 
techniques de chacun est insuf
fisant. Dans une perspective péda
gogique, les possibilités qu'offrent 
la bande dessinée et le cinéma 
conviennent tout autant que celles 
que l'on peut tirer de l'installation 
et de la peinture figurative. C'est 
le contenu sémantique de l'image 
créée par l'élève qui doit être mis 
en valeur, la qualité technique de 
l'exécution n'arrive qu'au second 
plan. M. Wallot cherche ainsi à 
élargir le champ d'exploration 
des étudiants non pas dans le but 
d'en faire des artistes profession
nels ou des érudits, mais plus sim
plement «des citoyens culturelle-
ment avertis». 

Rien de tel alors que d'inviter 
les élèves à faire face aux œuvres 
et à en donner leur propre «ver
sion»! M. Georges Baier, pro

fesseur à la Polyvalente Lucien 
Page, présente dans la section 
l'art des adolescents les résultats 
d'une telle méthode. Il a proposé 
à ses étudiants de transposer en 
trois dimensions des têtes de per
sonnages de tableaux célèbres. 
Forme, proportion, modelage, 
traitement de la surface, colora
tion, autant de problèmes plas
tiques que les étudiants ont eu à 
analyser et ont résolu de façon re
marquable. 

Mme France Joyal, professeur 
stagiaire dans la même école, 
désirait initier ses étudiants au tra
vail de la miniature en trois di
mensions comme mode de repré
sentation d'un concept. Les élèves 
ont été amenés à évoquer l'action 
du temps sur des objets de leur 
choix, objets qui étaient placés 
dans des boîtes, elles-mêmes 
soumises à l'influence du temps. 
Ces expériences ont donné des ré
sultats encourageants à la fois aux 
étudiants et aux professeurs. 

Au sein de la thématique 
l'image apprise, M. Wallot s'in
téresse particulièrement au con
tenu expressif et à la composition 
de l'image scolaire. D'après lui, 
«la richesse de l'image est fonc
tion de sa force d'évocation». 11 a 
choisi le support de la bande 
dessinée pour faire la preuve que 
le contenu sémantique de l'image 
dépend non seulement de l'or
ganisation visuelle mais encore 
du contenu linguistique. La struc
ture de l'image peut rendre la 
narration plus crédible, mais on 
constate également que le langage 
verbal peut prendre beaucoup de 
place. 

Laurence Lévy 
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ESPACES 
PRIVÉS 
1993 
Pour le troisième été consé

cutif, la Maison Hamel-Bruneau 
a tenu «Espaces privés», un 
événement axé sur la sculpture. 
Dotée de deux volets (intérieur et 
extérieur) aussi importants l'un 
que l'autre, la version 1993 s'est 
révélée la plus réussie de la jeune 
histoire de ce centre culturel. 

Les organisateurs ont dé
laissé la formule - risquée quant 
aux résultats - où le public pou
vait suivre la réalisation des œu
vres, pour lui préférer celle de 
l'exposition des sculptures déjà 
terminées. Les deux conserva
teurs invités ont pu toutefois im
primer à leur guise leurs con
cepts à l'événement, retenant 
pour ce faire les œuvres de 12 
artistes du Québec. 

Le critique d'art Claude-Mau
rice Gagnon a conçu «Scènes 
d'intérieur», exposition mettant 
en valeur l'espace intimiste que 
fut l'architecture domestique de 
la Maison Hamel-Bruneau avant 
sa transformation. Son délectable 
parcours s'amorçait... dans l'an
cienne cuisine, avec les sculp
tures de Duboisandré et Paryse 

Paryse Martin 
Dentier de cmmdlle, 1993, 
m.un i iii\ mix tes . 
(bois de cèdre, cénmlqtie, cuir, métal) 
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Martin, deux artistes de Québec. 
Si le premier utilisait des con
tenants de produits culinaires 
dotés d'oculus, «trous de ser
rure» à travers lesquels le visiteur 
pouvait visionner une scène de la 
vie quotidienne, la deuxième ex
citait encore davantage l'appétit, 
avec sa gigantesque fève de bois 
aux sensuelles protubérances. 

Le «salon double» était oc
cupé par trois sombres têtes 
sculptées de Gabriel Routhier 
(également de la capitale), qui 
marquaient, avec une violence 
certaine, l'incommunicabilité en
tre les êtres. Juste à côté, réalisée 
par la Montréalaise DanieUe 
Sauvé, une pièce de mobilier en 
bois noirci et au plateau courbe, 
sur laquelle reposait un cône lu
mineux évoquant un feu de foyer, 
dégageait une tension ambiguë. 
Psychologiquement moins lourd, 
le vestibule était occupé par une 
garde-robe féminine découpée à 
même des patrons de couture 
que la Québécoise Carole Bail
largeon a recyclés. L'artiste y 
commentait, avec humour, le dé
suet code vestimentaire de la jeu
ne fille de bonne famille. 

Dans la «chambre à cou
cher», peinte en bleu nuit pour 
la circonstance, étaient endormis 
deux adorables oursons, ten
drement enlacés, que Michel 
Saulnier (établi àSaint-Jean-Port-
Joli) a sculptés. La «pièce de 
séjour», d'un beau jaune soleil, 
révélait, pour sa part, une œuvre-
mosaïque de la Montréalaise 
Francine Larivée symbolisant, par 
l'entremise du motif du nautile, 
la force dynamique de la ré
génération. Placée devant une 
fenêtre, cette pièce invitait le re
gard à l'extérieur de la maison, 
où 40 petits conifères, compara
bles à autant de promesses de vie, 
étaient plantés en spirale. Égale
ment réalisée par Larivée, cette 
œuvre de land art faisait partie de 
«Parcours excentrique», placée 
sous la responsabilité de Serge 
Fisette, directeur à la revue Es
pace. Illustrant l'amplitude de 
l'espace extérieur, cette exposi
tion sollicitait, en conséquence, 
une perception encore plus ac
tive du visiteur. 

Ce dernier devait ainsi prendre 
garde aux requins téléguidés du 
Gaspésien Christopher Varady-
Szabo, dont les ailerons la
bouraient, ici et là, le terrain de la 
Maison Hamel-Bruneau! À proxi
mité de ce symbole plutôt me
naçant de notre existence 
prédéterminée, l'œuvre du Mon
tréalais Daniel Roy, une plate-
bande florale autour de laqueUe 
un globe était placé en orbite, se 
faisait davantage métaphorique 
en considérant le jardin que 
pourrait redevenir notre planète. 

Les installations des Mon
tréalais Pierre Leblanc et Luc 
Forget commentaient, quant à 
elles, l'architecture bafouée. 
Leblanc évoquait le quartier de 
son enfance, depuis longtemps 
rasé pour faire place à des 
échangeurs d'autoroute, tandis 
que Forget déplorait la des
truction systématique du pa
trimoine bâti. Le visiteur achevait 
son exploration du site avec le 
jardin de troncs de cèdres récu
pérés par Paul Lacroix (Québec). 
Cette clairière magique invitait 
l'imaginaire à une douce errance, 
pendant que le corps se perdait 
dans ce labyrinthe «désor
donné». 

«Espaces privés 1993» a 
exploité les vertus de la 
sculpture avec beaucoup d'intel
ligence. La marche est haute 
pour l'été prochain ! 

Marie Delagrave 

BIENNALE 
DU DESSIN, 
DE L'ESTAMPE ET 
DU PAPIER 1993 
Une biennale représente 

habituellement une occasion clé 
permettant de saisir les enjeux de 
l'art en train de se faire. CeUe du 
dessin, de l'estampe et du papier, 
tenue du 8 mai au 29 août à Aima, 
ne déroge pas à la règle. Toute
fois, l'image que ceUe-ci nous 
renvoie n'apparaît guère re
luisante cette année, la majorité 
des 51 participants (pour 332 
candidatures), sélectionnés par 

voie de concours, offrant une ex
pression plastique fortement im
prégnée de désarroi ou de désa-
busement 

Les artistes perçoivent le cli
mat chaotique de notre fin de mil
lénaire et nous le renvoient en 
pleine figure. La Biennale du 
dessin, de l'estampe et du papier 
du Québec se transforme donc 
malgré eUe en manifestation in
confortable où l'imaginaire se fait 
grinçant et la séduction, bien 
ténue. A cet égard, on pourrait re
procher à certains créateurs con-
temporains (dont plusieurs 
n'étaient pas des débutants) un 
laisser-aller agaçant de l'exécu
tion. Le métier, ce «plus qui dif
férencie l'œuvre d'art du balbu
tiement maladroit», que devient-il ? 

Cette année, en dépit de leur 
répartition dans deux salles, les 
77 pièces retenues par le jury 
(contre 47 en 1990 apparais
sent particulièrement denses 
pour soutenir un accrochage 
aussi serré. C'est à se demander 
pourquoi, le nombre d'œuvres 
sculpturales en papier-matière al
lant en décroissant, des panneaux 
n'ont pas été installés au centre 
des salles, afin d'aérer la présen
tation. Voilà qui aurait pu ré
soudre le problème d'interfé
rences entre les œuvres qui 
accentue - maladroitement - le 
malaise existentiel que plusieurs 
d'entre eUes tendent à exprimer. 

Néanmoins, l'exposition-con-
cours comporte de bons mo
ments, certains confirmés d'ail
leurs par des prix et des bourses 
répartis par discipUnes: dessin, 
estampe, papier-matière, (cette 
dernière catégorie habituel
lement appelée techniques 
mixtes). 

François MoreUi a remporté 
le Prix d'exceUence (bourse Al
can de 5 000 $) avec ses figures 
archétypales investies par la tech
nologie. Réalisés de motifs (pois
son, ciseau, foetus, mouche, etc.) 
imprimés à l'aide d'un tampon, 
ses corps «radioscopies» offrent 
une troublante vision de la fertilité 
contemporaine médicalisée à ou
trance. Coïncidence : Jacques 
Payette, Prix dessin (bourse Uni-
Media de 3 000 $) utilise une tech-
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Jacques Payette 
Un silence s'échappait de mes rêves, 1992, 
encre à l'estampille, 
107 x 184 cm, 

nique sùnilaire à ceUe employée 
par MorelU, à la différence qu'il 
construit son image à l'aide de ca
ractères d'imprimerie qui se 
fondent dans l'accumulation. 
Dotés d'un grain évoquant celui de 
la télévision ou de photocopies 
«épuisées», les nu, nattire morte et 
paysage surgissent des différentes 
valeurs de gris ainsi obtenues. 

Le Prix estampe (bourse Loto-
Québec de 3 000 $) ne pouvait 
que revenir à Francine Simonin, 
tant ses bois gravés, amples et flui
des, devancent haut la main les 
rares propositions soumises par 
les candidats. SheUy Low a rem
porté le Prix papier (bourse ville 
d'Alma de 3 000 $) avec d'intri
gants objets fabriqués de papier 
journal (chinois?) et de carton 
ondulé. Nouvellement institué, en 
1993, le Prix jeune artiste (bourse 
Radiomutuel de 3 000 $) a été 
décerné à Marie Larivée, de la ré
gion de Québec. Tous les autres 
gagnants sont de Montréal. 

Plusieurs participants ont 
donné forme à des émotions sou
vent crues et parfois difficiles à 
soutenir; parfois à des rêveries 
sombres et tourmentées. Dans cet 
esprit, se distinguent tout parti-
cuUèrement les œuvres de Cari 
Bouchard, Marc Garneau, Lau
réat Marois, Katherine Paré, Josée 
Pellerin, Julie Pelletier, Do
minique Sarrazin, Phihppe Valois, 
François Vincent et Robert Wolfe. 
Comme une bouffée d'air frais, 
Paryse Martin, Duboisandré et 
Gérald Ouellet ajoutent quant à 
eux une (rare) touche d'humour 
et un indéniable plaisir créatif à 
ce panorama qui, indéniable
ment, fouette nos attentes envers 
l'art actuel. 

Marie Delagrave 

GASPESIE 

LA SUITE 
DES JOURS 
Avec son exposition, Yves 

Gonthier a créé une série d'événe
ments où il a développé des no
tions d'espace et de temps à la fois 
réels et imaginaires. Sa représen
tation des quatre saisons invite à 
un voyage dans le temps dont la 
durée s'étend sur une année que 
chacun traverse en quelques ins
tants. Comme une métaphore 
de notre vie, le cycle des saisons 
rythme les sensations et ravive cer
tains souvenirs ou archétypes... 

Quant à la notion d'espace, 
eUe se manifeste de deux ma
nières. Tout d'abord par l'éclate
ment du lieu de présentation 
puisque l'exposition se tient si
multanément dans trois endroits 
en Gaspésie, soit à Carleton, à 
New Richmond et Gaspé. Le con
cept d'espace s'exprime aussi 
dans la présentation éclatée et 
multimédia des instaUations ex
posées au Centre d'artistes Vaste 
et Vague (Carleton). Chacune 
symbolise une saison avec son 
caractère distinctif et sa mise en 
situation particulière. 

À l'entrée de la salle du Centre 
d'artistes, précédant les quatre 
saisons, l'installation «L'écho du 
temps» sert d'introduction. Elle est 
composée d'un grand miroir placé 
en diagonale et recouvert de 
branches de cèdre odorant. Ainsi, 
dès l'arrivée, le visiteur se sur
prend à la vue de sa propre image, 
face à face avec lui-même. De cette 
situation ressurgissent les expé
riences passées ou, du moins, 
débute l'intégration du visiteur. 

Puis, à gauche, parmi les 
troncs d'arbres juxtaposés et les 
feuilles sèches, trois moniteurs 

vidéo font voir des feuilles en gros 
plan frémissant au gré de la brise. 
Les couleurs s'altèrent passant 
des tons de pastel doux au fauve 
vif pendant que l'image se trans
forme parfois en effets gra
phiques. S'ajoutent aussi des 
chants d'oiseaux qui accentuent 
l'impression d'une métamor
phose harmonieuse de l'espace et 
du temps automnal. 

L'installation suivante où 
tombe du plafond jusqu'au 
plancher un grand drapé blanc, 
c'est l'hiver. En avant-plan, une 
immense feuiUe de deux mètres, 
peinte et taiUée dans la toUe, sem
ble flotter dans l'air. EUe rappeUe 
une feuille sur la neige et impose 
un temps d'arrêt. 

Le printemps est ensuite sug
géré par l'arrangement d'une 
large toile teintée de bleu et de 
mauve qui descend depuis le haut 
d'un mur, forme une longue 
courbe jusqu'au sol et glisse 
jusqu'à un creux rempU d'eau. 
Devant la toile, jaillissent d'un 
cadre vide suspendu, des bran
ches de bouleau. L'idée d'espace 
et de temps est rendue dans cette 
œuvre par la partie la plus 
éloignée (en haut) qui représente 
le début du printemps et par la 
partie plus rapprochée (en bas) 
qui en marque la fin. 

Lors du vernissage, Gonthier 
a complété le cycle par une per
formance intitulée «La naissance 
de l'été». A la demande de l'ar
tiste, les visiteurs se sont placés 
en cercle autour d'une toile 
ronde déposée au sol et ceinturée 
d'un anneau de terre. Tendant les 
bras à l'image du soleU, chaque 
personne a ensuite trempé ses 
doigts dans le petit bol d'eau, qui 
circulait de main en main, pour 
laisser tomber quelques gouttes 
sur la toUe blanche. Puis, l'artiste 
y a ajouté des gouttelettes d'acry
lique liquide : moment d'émer
veillement devant l'apparition 
soudaine d'une végétation renou
velée. Voilà donc la succession 
parachevée des quatre saisons, qui 
symbohse l'alternance cychque et 
les perpétuels recommencements, 
sans oublier la réunion des quatre 
éléments fondamentaux (terre, 
eau, feu et air). 

Ainsi les œuvres de Yvon 
Gonthier peuvent-eUes être con
sidérées comme une exhortation 
à repenser notre rythme de vie et 
notre relation avec la forêt, 
l'océan, la terre, l'univers... 

C'est entre la mer et la forêt 
que vit Yves Gonthier et c'est de là 
qu'il puise son inspiration. 

Né à Chandler, en Gaspésie, en 1951, 
Yves Gonthier demeura près de dix 
ans à Québec pendant lesquels il étu
dia en arts visuels à l'Université Laval. 
Il habite à Maria dans la Baie-des-
Chaleurs. 
Artiste multidisciplinaire, il compte 
des réalisations importantes menées 
à bien dans l'exercice de fonctions 
de concepteur et de directeur artis
tique pour des Centres d'interpréta
tion à Percé (1983-1984), Ste-Flavie 
(1985 etl989), Miguasha (1991) 
à l'occasion de projets de 1% 
(en 1991 et 1993). 

Exposition de Yves Gonthier 
simultanément du 2 au 21 mai 
1993, dans trois villes, 
Carleton au centre d'artistes 
Vaste et Vague, New Richmond 
à la Galerie Lili et Gaspé au 
Brise-Bise. 

Louiselle LaBrie 

Yves Gonthier 
Installation '93, 
médium mixte. 
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JUAN GEUER 
ET L'EXPÉRIENCE 
DU CHAOS 
Les réflexions d'artistes sur 

les croisements entre la science 
et l'art se multiplient depuis que 
les nouvelles technologies as
soient leur hégémonie sur nos ac
tivités les plus immédiates. 

Juan Geuer 
The Loom Drum, 1986-1992, 
Détail, 

Juan Geuer explore, depuis 
deux décennies, les perceptions 
qui encadrent nos relations com
plexes au monde des choses, et 
les multiples formes que prend la 
connaissance scientifique quand 
elle se transmue en œuvre d'art. 
Deux expositions simultanées ont 
récemment mis en relief la cu
riosité de cet artiste qui passe 
aisément de la démonstration ex
périmentale à la création de nou
veaux outils d'observation qu'il 
invente pour ses besoins. 

Le séismomètre deAlAvumm 
ou l'antenne parabolique du 
Loom Drum sont des dispositifs 
hybrides que Geuer a développés 
en marge de son travail à l'Ob
servatoire fédéral d'Ottawa. Ils 
sont destinés à faire vaciller la 
perception habituelle et prévisi
ble des phénomènes naturels que 
nous croyons connaître. 

La surprise a été grande, 
d'ailleurs, un jour de l'exposition 
alors que le séismomètre, instaUé 
à même le sol d'une ancienne cel
lule sous la Galerie d'art d'Ot
tawa, s'est mis à enregistrer les vi
brations frénétiques d'une 
secousse tellurique, qui avait ef
fectivement lieu à l'autre bout du 
monde. L'installation qui était 
déjà saisissante, avec la projec
tion au mur des ondes amplifiées 

par un rayon laser, illustrait 
soudain sur le vif la corrélation 
des phénomènes. 

Une observation attentive des 
diverses manifestations contra
dictoires dans la nature finit par 
miner la sacro-sainte rationahté 
et démystifier la science comme 
réponse objective et unique aux 
«réalités conflictuelles». Dans 
Siglo XX, Geuer aborde directe
ment la question de l'exploitation 
des mineurs en Bolivie, avec un 
commentaire sur vidéo qui ex
plicite les tensions observables 
dans la sphère sociale. 

Mais c'est l'utilisation soute
nue du miroir, multipUcateur de 
points de vue, qui donne sa méta
phore à la pensée de l'artiste. Ja
mais narcissique, le miroir ren
voie toujours ailleurs et plus loin 
celui ou celle qui regarde. Dans 
l'installation Eye to Eye, il incite le 
spectateur à se plonger, non pas 
dans sa propre image, mais dans 
l'image de l'autre qui le regarde. 
En ce sens, l'œuvre de Geuer est 
une constante invitation à sortir des 
paramètres du même - hors de la 
science pure, hors du soi limitatif. 

Dans les deux Ueux d'exposi
tion, cette intention se dévelop
pait clairement. La sobriété du 
montage confirmait une fois de 
plus l'importance de la mise en 
galerie comme geste critique. Au 
moment où les accrochages 
chargés et les chevauchements in
sensés d'œuvres se répandent 
dans les galeries et les musées, on 
peut se demander ce qui reste du 
propos de l'artiste, annulé par la 
démocratie du nombre et la pure 
accumulation. Le chaos est après 
tout un creuset de possibilités 
parmi lesquelles l'artiste est ap
pelé à choisir. Juan Geuer indique 
avec rigueur et humour quel
ques-unes de ces pistes d'inter
prétation, et on lui aura donné 
l'espace nécessaire pour les 
tracer adéquatement., 

Marie-Jeanne Musiol 

La Galerie d'art d'Ottawa, 
du 20 mai au 20 juin. 
Axe Néo-7 à Hull, 
du 23 mai au 20 juin. 

TORONTO 

MONIQUE 
CRÉPAULT : 
L'ARBRE DE VIE 
Galerie Arnold Gottlieb, du 19 

septembre au 16 octobre 1992. 
Vouloir peindre avec l'idée 

que : «l'art n'est pas un simple 
compte rendu mais bien un 
aperçu de l'inconnu» ne diminue 
en rien la pertinence de la 
représentation iconographique, 
tant s'en faut. C'est là la démarche 
de Monique Crépault pour qui la 
notion d'inconnu n'écarte pas 
celle de ressemblance, propre à 
l'image iconique ; le vraisem
blable relevant avant tout d'une 
certaine logique des associations. 
Pour l'artiste, la représentation 
figurative, associée à divers 
modes de conception de l'espace, 
sert d'assise à l'illustration de son 
univers imaginaire. 

Parce qu'elles sont em
preintes d'un certain onirisme 
qui se perçoit au-delà du carac
tère anecdotique de l'image, les 
œuvres à la tempera de Monique 
Crépault échappent au poncif 
d'une représentation objective du 
monde «réel». Parmi les quelque 
quatorze œuvres exposées, 
L'arbre de vie, composé de six 
panneaux, montre de quelle 
façon le réalisme de l'anecdote 
est relégué à un niveau se
condaire au profit d'un ensemble 
qui laisse Ubre cours au jeu du 
symbolisme et de la perspective. 
Cela n'est pas sans rappeler l'art 
de l'enluminure du Moyen Age 
(Les très riches heures du Duc 
de Berry) qui ignorait la concep
tion de la perspective centrale 
telle que nous la connaissons 
depuis la Renaissance. Tout 
comme dans le volet du retable 
Hof: La Résurrection, de 
Michael Wolgemut (vers 1465), 
L'arbre de vie offre un horizon 
scindé en deux lieux et temps dis
tincts incompatibles avec l'idée 
d'un point de vue unique. La hau
teur de cette ligne de fuite fa
vorise, en outre, un rabattement 
de perspective qui nous fait bas
culer brutalement dans un très 
large premier plan. S'y trouvent 
des sentiers dont le profil ajusté 

L'arbre de vie, 1990. 
Tempéra à l'œuf sur panneau, 
6 pi X 6pi. 

à la perspective linéaire prend 
tout à coup l'ahure d'un à-plat 
schématisant la silhouette d'un 
arbre. Contraint à de multiples 
ajustements, notre regard, ainsi 
piégé, se meut dans différents es
paces représentés qui, au bas du 
tableau, incluent la vue aérienne 
d'un personnage pelletant du 
sable sur une plage ! Contraire
ment à la linéarité d'un discours 
qui expliquerait la peinture, la 
lecture que nous faisons du 
tableau, de bas en haut, de droite 
à gauche ou inversement, ne 
répond plus à l'image usuelle 
fondée sur une perspective cen
trée et linéaire. L'idée de vraisem
blance importe peu et Monique 
Crépault nous montre, ici, que le 
vécu de l'espace dans le temps 
n'est pas aussi rectiligne que l'his
toire et notre culture voudraient 
bien nous le faire croire. 

Une telle impression d'ubi
quité découlant de la distorsion de 
l'espace ne se Umite pas à la mou
vance des perspectives em
ployées. Le symbolisme aidant, il 
devient possible de sentir cette 
représentation d'un univers fan
tastique. Le tableau n'est plus une 
fenêtre qui donne à voir sur le 
monde, mais plutôt la métonymie 
de la perspective intérieure de 
l'artiste. Et ce monde intime, par 
le biais du jeu de l'image, sym-
boUque, métaphorique ou fantas
tique, permet aussi à celui qui le 
regarde de construire ses propres 
projections. Ainsi, contrairement 
à la figure de la Gorgone qui saisit 
sa proie par le regard et la con
vertit en image, chez Monique 
Crépault, l'image devient vivante, 
incarnation d'un univers où nous 
trouvons en nous-mêmes ce que 
nous cherchons. 

Bernard Paquet 
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