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La Triennale québécoise 2008 : Rien ne se perd, rien ne se crée. 
tout se transforme. Musée d'art contemporain de Montréal, 

Montréal. 24 mai - 7 septembre 2008 

e MACM tenait cet été et pour la première fois une trien
nale québécoise intitulée RJ'OJ ne se perd, rien ne se crée, tout se 
transforme. L'événement conviait trente-huit artistes « qué
bécois » à présenter leur travail actuel. Les artistes sont dits 
québécois tantôt par leur lieu de naissance, tantôt par leur 

lieu de travail - identité minimale qui tient dans une neutralité 
géographique, ce qui est tant mieux. 
Tant mieux, parce que nous avons assisté ces dernières années à 
un foisonnement de débats identitaires parfois ineptes (par les 
pétitions de principe), de la vogue d'américanité du tournant du 
siècle aux sorties de Jacques Godbout ou deVictor-Lévy Beaulieu, 
en passant par les désormais célèbres « accommodements raison
nables ». Du reste, sans entrer entièrement dans le problème très 
politique de l'appartenance et du lien de communauté des artistes 
exposés, il est difficile de ne pas se demander pourquoi on a fait 
une triennale québécoise et non une triennale tout court (ou même 
une biennale ?) : car les artistes de cette génération (incidemment 
la mienne) ont beaucoup voyagé et travaillent même souvent à 
l'étranger, participant d'une culture transnationale qui ne se ré
sume pas à celle des États-Unis (et surtout pas son extension in
dustrielle). Dès lors, pourquoi réunir ces artistes par un terme qui 
renvoie de si près à la nation ? Par ailleurs, un questionnement in
verse serait, non pas se demander quelle est l'extension de l'adjec

tif québécois, mais plutôt ce qui distingue esthétiquement les artistes 
[d'] ici de ceux des autres métropoles culturelles. (Évidemment, il 
va de soi que la plupart de ces artistes travaillent dans un grand 
centre urbain; art urbain, donc, avant même d'être national.) Si 
l'art d'ici « ressemble » à l'art d'ailleurs (du moins, dans l'hémis
phère nord), pourquoi en faire une triennale québécoise ? 
Je n'ai aucune réponse à ces questions difficiles, bien sûr, mais 
force est d'admettre qu'elles se posent et qu'elles accompagnent 
le visiteur dans les salles du MACM. Cela dit, ces questions, les 
quatre commissaires se les ont aussi posées, et le catalogue montre 
une grande sincérité dans le doute et la contradiction. 
Aussi Pierre Landry écrit-il, dans le catalogue de l'exposition : 
« Pour cette exposition, aucun critère discriminant n'a donc été 
établi d'entrée de jeu »'. Marc Mayer préfère pour sa part s'en 
remettre à une « diversité individuelle », e pluribus unum : « Non 
seulement la culture artistique au Québec a-t-elle remarquable
ment changé, mais il semble aussi qu'une forme différente de 
culture se soit installée ici, qui reflète la diversité radicalement dé
mocratique de sensibilités individuelles, et non selon une fracture 
ethnique [...] ». Curieusement, car là où on se serait attendu à 
un critère géographique plutôt neutre, on trouve un critère po
litique qui fait reposer la démocratie sur les épaules des individus 
unis par la diversité des sensibilités - au risque d'être séparés par 
leur diversité, dans un espace politique où on confond souvent 
tolérance et indifférence. Aussi faut-il se demander ce que c'est, 
une culture d'individus. (Pourtant, Pierre Landry prend bien soin 
de préciser, judicieusement je crois, que les œuvres réunies pour 
la triennale ne sont « ni cyniques ni crédules, [qu']elles n'ironi
sent ni ne prêchent »). Il est également surprenant de lire Mark 
Lanctôt évoquer la nation tout en citant Hardt et Negri (ce qui 
ne manquera pas de confirmer certaines des critiques les plus vi
ves, à gauche, qui ont été émises contre Negri) : « Lorsque nous 
sommes confrontés au défi d'endosser des valeurs démocratiques 
dans un monde en globalisation croissante, il nous faut trouver 



de nouvelles manières pour définir notre existence en tant que 
nation. Ce défi est d'autant plus pertinent vu l'état actuel de 
guerre globale et l'hégémonie du capital transnational. Michael 
Hardt et Antonio Negri ont théorisé le corps social en fonction 
de la notion de multitude... ». 
Cette triennale québécoise ne va donc pas sans questions, et il 
est à regretter qu'on n'ait pas pensé à les articuler en public dans 
un cadre formel (il semble que l'organisation de la triennale ait 
exigé, durant trois ans, un travail de terrain considérable). Cela 
dit, dans l'ensemble le résultat est heureux, ptiisque le choix des 
artistes et des œuvres est d'une grande solidité, quoi qu'on puisse 
dire de la québécité du projet, ou du discours que tiennent les 
commissaires. Les nombreuses œuvres présentées (cent trente-
cinq !) sont d'une grande rigueur.Truisme : elles sont très variées, 
tant dans les médiums et les matériaux choisis que dans les tona
lités et les thématiques abordées. 
Distorsion et alignement animalier.de Valérie Blass, occupe une 
place discrète dans l'espace. Cette œuvre croise le motif du fil 
électrique/électronique (désormais omniprésent) avec celui du 
totem, et mélange matière plastique et bibelots. Ces colonnes 
provoquent une rencontre violente qui se résout par une forme 
esthétique régulière. De même, Deux assemblages crédibles à partir 
de mon environnement immédiat recompose des objets d'usage cou
rant d'une manière insolite, mais sans kitsch pop, produisant une 
sensation de cheaperie augmentée des honneurs du musée et du 
regard esthétique. Il s'agit d'un classeur gris posé sur le côté (et 
donc mis hors d'usage) qui sert de socle pour deux « boules »2 : 
d'une part, une masse d'objets en plastique et en plâtre, oscillant 
entre le matériel de bureau, le bibelot décoratif et le jouet mag
matique; de l'autre, un polyèdre fini bois fait de plancher flottant. 
Cette œuvre tombe entre l'usage et l'imitation triviale : ni utile 
ni imitative, c'est une sorte de ratage aigre-doux qui se donne 
en réussite au regard. « Le matériau vulgaire s'abolit dans une 
forme pure, le chaotique devient mathématique [...]. Chacun 
perd son sens propre, on sent la violence faite à ces objets qui 
ont le devoir de ressembler à une forme abstraite »3. 

J'ai d'ailleurs secrètement souhaité trouver quelque part un tel 
polyèdre de plancher flottant, mais format géant, une forme qui 
résonnerait par sympathie avec l'impressionnant Black Wliole 
Conference, de Michel de Broin. Cette œuvre est une sorte d'étoile 
noire faite de chaises de bureau, conférence en trou noir par où 
tout transigerait et s'avalerait. Le titre scintille, avec un Wlwle qui 
accroche le world de multiples organisations commerciales, ou en
core le Wliale associé au Léviathan. Black Wlwle Conference résonne 
aussi avec le film Ifeel cold today, de Patrick Bernatchez. Dans ce 
film hypnotique4, le bureau devient le lieu d'une désorientation 
lyrique où deux mélancolies se superposent : celle du spectacle de 
la neige tombant avec lenteur, étouffant les sons et les formes, et 
celle du travail immatériel et bureaucratique. Tout cela a un air de 
malaise civilisationnel, surtout si on le compare au film Chrysalide : 
Empereur, qui introduit une variation au film Chrysalide présenté 
en mai dernier à la galerie Skol. 

Isabelle Hayeur expose pour sa part des images où le monde 
terminé continue de se déverser sur ses propres ruines, une im
plosion, comme un grand cumulus d'architectures et de choses 
humaines où l'auréole d'un ordre factice régnerait. Le montage 
photographique est judicieusement employé, et même motivé 
par les images qu'il compose, puisque les morceaux, la séparabi-
lité, font partie intégrale d'un paysage hostile et stratifié. 
Quelques artistes ont intégré des miroirs à leur proposition, 
d'autres des références à des jeux vidéo ou à une bonhommie 
spectaculaire. Nicolas Baier ( Vanités 2) entreprend de « noircir » 
des miroirs par un dispositif de numérisation qui en montre la 
part obscure, non réfléchissante. Ces tableaux sont placés en une 
sorte de mosaïque noire, cascade de niches généreuse et riche, et 
très belle au sens ornemental. Paradoxalement, cette négativité 
des miroirs est présentée sous une surface miroitante qui donne 
un air d'obsidienne aux images, et provoque autant de camaïeux 
qui prennent la tête du visiteur pour centre — visiteur, camée : 
air funéraire. 

Ce qui contraste franchement avec le travail de visualisation do
cumenté par Raphaëlle de Groot (Tous ces visages), dans la même 
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Valérie Blass, Deux assemb/oges crédibles à partir de mon environnement immédiat, 2007 . 

Plancher flottant, classeur, plâtre, pigment et objets divers : 106 x 150 x 71 cm. 

Avec l'aimable permission de Parisian Laundry, Montréal. Photo : Guy L'heureux. 

salle : les masques présentés par de Groot sont ceux de vivants, ce 
qui fait non seulement dévier le caractère funéraire qu'on prête 
souvent au masque, mais ajoute un commentaire sur l'image et 
l'attention, dans la négation de la photographie (médium qui, de
puis la propagation de la caméra numérique, nous a littéralement 
envahis). Aussi ces deux installations s'augmentent-elles mutuelle
ment, et leur juxtaposition est très habile. 
Deux œuvres de Gwenaël Bélanger jouent sur le thème du miroir, 
à rebours de tout bricolage psychanalytique. Le Faux mouvement 
est une série d'impressions qui recrée un mouvement de caméra 
circulaire où se brise un miroir. À la fois imitation du mouvement 
d'un miroir et faux accident, l'œuvre met en scène un jeu de faus
seté à plusieurs couches : œuvre d'art comme trompe-l'oeil, imi
tation du mouvement, mimétisme du miroir lui-même comme 
sujet de l'œuvre, faux « faux mouvement » (vrai « mouvement », 
donc), etc. C'est un palais de glace en aplat qui ment d'autant plus 
qu'il déclare ne pas créer de mouvement, alors que son accident, 
n'ayant rien d'accidentel, accomplit un vrai geste dans une pho
tographie très animée. Cette œuvre fait d'autant plus effet qu'elle 
est bordée par la vidéo Tournis, où un miroir se brise bruyamment 
dans un hypnotique mouvement de caméra rotatif. 
David Altmejd s'inspire du jeu vidéo Shadow of the Colossus pour 
présenter deux géants hauts de 365,7 cm. Le Berger évoque les 
décors de ce jeu vidéo, une sorte de paganisme antique. Des es
caliers d'allure cristalline le trouent, et des miroirs l'émaillent : il 
ressemble à un gigantesque mannequin d'anatomie, fait de verre, 
de miroir et de fourrure. Pour sa part, Le Dentiste ressemble à un 
automate, puisqu'il est composé de facettes en miroir qui lui don
nent un fini polyédrique. Des trous bordés de canines le ponc-

Nicolas Baier, Vanités 2, 2007 . Impressions au jet d'encre, 

Plexiglas, acier galvanisé, vinyle magnétique ; 366 x 9 3 6 cm. 

Avec l'aimable permission de la Galerie René Blouin, Montréal. 

tuent, ainsi que des marques d'impact. En dépit de sa corpulence, 
Le Dentiste échappe au regard par sa surface miroitante, ce qui 
n'est pas sans rappeler certains gratte-ciel dont la surface miroi
tante fait camouflage. Il y a quelque chose de monumental dans 
ces deux colosses monstrueux. Il est aussi curieux d'être confronté 
à une pareille incarnation d'une figure mythique, l'homme géant 
- qu'on retrouve notamment sous les plumes de Kant et Hobbes 
qui imaginent tantôt l'humanité, tantôt la société civile, comme 
un gigantesque être humain. Les colosses d'Altmejd oscillent fan
tastiquement entre l'architectural et l'anatomique. 
Le duo Cooke-Sasseville fait plutôt référence à un jeu analogue, 
le jeu de blocs (difficile de ne pas entendre là aussi une référence 
architecturale). Pour être plus exact, c'est à un jeu double que 
nous convie Cooke-Sasseville. Un jeu analogue, puisqu'un ano
nyme design architectural est recréé à l'échelle 1:1, dans un jeu 
de Lego grandeur « nature »5. On visite deux intérieurs en vis-
à-vis, presque identiques (voire, en miroir), avec mannequins et 
ameublements anonymes. La scène intègre même, dans une ironie 
subtile, d'authentiques tableaux de Borduas empruntés au macm. 
Ces scènes sont constituées sur le modèle du logiciel Sketchup, 
de Google, ce dont témoignent le chromatisme élémentaire et 
l'impersonnalité des lieux. (Évidemment, les banlieues en clap
board photocopié sont mises à mal.) Ensuite, l'analogue se soumet 
librement à la contrainte du code numérique, non seulement par 
un design qui formate autant les personnes que les lieux où ils 
transitent (non-lieux, donc), mais aussi par l'évocation de God 
Games comme Sim City ou The Sims, où les comportements sont 
génériques. Au passage, la figure de l'artiste cède à la figure du 
joueur/gérant, et la création romantique, au jeu d'échantillon
nage : tour classique, dans notre époque informatisée. 
Cette première édition de La Triennale québécoise réunissait plu
sieurs œuvres de grande qualité. Et, en dépit de l'absence de débats 
ou de discussions formelles sur le québécois de cette exposition, il 
s'agit d'une réussite. Il reste à espérer que le macm saura répéter 
l'exercice avec autant d'aplomb. 

PATRICK POULIN 

P a t r i c k P o u l i n est doctorant en Littérature comparée à l'Université de Montréal. 
Il a terminé une maîtrise en Littérature comparée (qui portait sur le problème de 
l'écriture dans le jeu vidéo) et un baccalauréat en Philosophie. En tant que chercheur, 
il s'intéresse autant aux nouveaux médias (jeu vidéo et épistémologie des nouveaux 
médias) qu'à la philosophie (Deleuze, Wittgenstein, Benjamin), à la littérature (Kafka, 
Joyce), à l'art contemporain, de même qu'à l'influence ou à l'histoire du capitalisme 
comme culture. En 2007, il a publié aux Éditions du Quartanier une f ict ion romanes
que intitulée Morts de Low Bot. Il est membre du comité de rédaction de ETC. 

1 Les citations des commissaires sont extraites du catalogue Rien ne se perd, rien ne se 

crée, fout se transforme, MACM : Pierre Landry, p. 1 7 et 19; Marc Mayer, p. 11 ; 

Mark Lanctôt, p. 35. La quatrième commissaire, non mentionnée ici, est Paulette 

Gagnon, 
2 Surgies d'une mathématique chaotique, ces « boules » rappellent celles du jeu vidéo 

Katomari Damocy, où la quantité cumulative et numérique transcende le monde 

analogique des qualités : « Nothing is really qualitatively different. A cow, a car, 

your cousin: each has its shape and color, but in the end it's all the same, just stuff*. 

McKenzie Wark, Gamer Theory, 84 . 
3 Valérie Blass, catalogue Rien ne se perd, rien ne se crée, tout se transforme, MACM, 

p. 66 . 
A II est possible de le visionner sur le site web de l'artiste, au www.patrickbernatchez. 

corn. 
3 Difficile de ne pas rire de toute la facticité du « naturel » en question - un naturel épuré 

de contingence, monde statistique où toutes les surveillances et tous les contrôles 

sont possibles pour le bien de tous. Le terme « nature » recoupe aussi le sens de 

l'anglais plain, c'est-à-dire un état de dépouillement générique [qui connote le 

bas de gamme) qui est tout sauf naturel. Par ailleurs, ces expériences de Cooke-

Sasseville ne vont pas sans rappeler l'exposition Prefab de Jacinthe Lessard-L et 

Eduardo Ralickas, présentée en 2005 à la galerie Occurrence (Montréal). 

http://www.patrickbernatchez
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