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HENRI FORTIER 

Il peint des états d'âme où l'on pense recon
naître un paysage parfois, un flot de larmes, 
l'amour dans un regard, un voyage au fleuve 
ou à la mer. Henri Fortier, c'est un abstracteur 
de quintessence. 

Si vous rencontrez un homme qui fume une 
pipe vieille de deux mille ans, c'est lui le 
peintre français. La pipe vient de Syrie, où il 
a vécu pendant des années, mais il est né à 
Paris où, d'ailleurs, il a fait ses Beaux-Arts. 
Puis, i! est devenu reporter. Il voulait voir le 
monde! Et puis la vie vous pousse dans de 
drôles de chemins. Maintenant, il a pied-à-terre 
à Montréal depuis plus de trois ans, dirigeant 
le bureau de l'O.R.T.F. au Canada, mais étant 
surtout épris, comme les premiers arrivants du 
commencement de l'Amérique, d'un pays qu'il 
parcourt à fond de train, à perte de souffle, 
portant ses yeux de rivière sur tout, accostant 
aux quais, s'attardant aux êtres et glorifiant 
la vie en ne s'arrêtant que pour peindre et 
dormir. Quand il peint, il rêve d'aquarelles 
sensibles, de couleurs fines. C'est quand il 
dort, qu'il doit dessiner ses toiles plus som
bres, où de grandes oies blanches aux ailes 
battantes, dont les rémiges sont noires, pour
suivent des migrations de bout du monde et 
des fêtes folles. 

L'exposition qu'il tenait récemment à la 
Galerie Morency, de Montréal, est un envoi 
d'amitié à notre pays. On y ressent la lumino
sité de certains matins, où sur les lacs et 
forêts, les teintes sont légères, souvent floues, 
tendres à se rouler dans la nouvelle neige, 
comme lorsqu'on était enfant, et à faire avec 
ses bras, des empreintes d'anges échappés 
des galaxies. 

C'est un abstrait. Cependant j'entendais un 
ami — Ludovic Hudon — lui dire: «Henri, je 
reconnais le comté de Charlevoix dans vos 
toiles. J'y vois la crise d'octobre, le refus d'une 
femme, et vous en pleuriez, et une autre qui 
s'est épanouie, et vous en divaguiez. Je recon
nais l'automne à Cap-à-l'Aigle». Ludovic est 
un poète. Et ce sont les poètes qui ont raison 
et instinct. 

Le coloris de ses tableaux est clair, plutôt 
mat, avec une transparence allègre, une sorte 
de luisant. Je le soupçonne de choisir, peut-
être, des poudres étranges et de les tourner 
avec un rien d'huiles diverses, un peu d'acry
lique, et des pincées de tubes rapportés de 
loin. J'aurais pu le lui demander, mais j 'ai 
pensé qu'il me répondrait à la façon évasive 
et distraite de certains fins palais qui écrivent 
leurs recettes dans des cahiers cachés dans 
des tiroirs, entre nappes de lin et ronds de 
serviettes, bien rangés comme des secrets, 
et que l'on retrouve seulement plus tard, quand 
ils sont apaisés pour toujours. Il y a des choses 
pour le présent; il y en a aussi pour le souvenir. 

Il y a de l'unité et une densité d'inspiration 
dans toutes ses toiles aux coloris nuancés. 
Me semblent plus brouillées, certaines huiles, 
parmi les sombres, qui présentent des gris 
tristes, des gris de ville, et je n'aime le gris 
que dans la robe des chevaux de sang, parce 
qu'il est alors argenté. Et puis les premières 
sont plus subtiles. Il y a des peintres d'un 
grand tourment; je crois Fortier plus philo
sophe. Il n'échappe pas à l'angoisse. Personne 
d'ailleurs, mais il est de ceux qui la surmontent 
mieux, qui irradient de manière diflérente 
aussi. 

Henri Fortier est avant tout un humaniste 
et un créateur d'états d'âme. Voilà ce que 
m'ont révélé les grandes lignes de son expo
sition. 

Claude-Lyse GAGNON 
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IHITTA CAISERMAN-ROTH 

La puissance d'invention de Ghitta Caiser-
ian-Roth a pu de nouveau être vérifiée au 
ours de mars et avril 1974, alors que l'ar-
ste exposait à la Galerie 1640. Les thèmes 
u'elle propose surgissent d'un réservoir d'im-
ressions, de souvenirs, d'images qui indiquent 
a présence d'une réelle expérience culturelle. 
'.e qu'elle en détache, pour mieux dire, est 
lus qu'un fragment, c'est un rappel à l'effort 
ers la totalité. L'énigme réside, surtout, 
ans la force des tensions qu'elle obtient à 
aide de collages. L'utilisation de parcelles 
e photographies, savamment reliées par un 
essin savant crée un climat d'œuvre très per-
onnel, qui est celui de Ghitta Caiserman-
loth. Ici l'imagination aide à découvrir 
n vrai monde de sensations; elle est con-
aissance. 

Andrée PARADIS 

IN ART ÉPHÉMÈRE: 
A SCÉNOGRAPHIE — ROBERT PRÉVOST 

L'art de Robert Prévost, la scénographie, 
ppartient à une catégorie bien particulière, 
elle de l'éphémère. Au lever du rideau d'une 
remière représentation, il obtient quelques 
pplaudissements, puis les acteurs le voilent 
nsuite de leur stature, puis les rampes s'étei-
nent, le dernier spectateur quitte le théâtre, 
j silence retombe, on démonte les tréteaux; 

ne reste de la fête visuelle, des lumières, 
es costumes, des décors qu'il a composés, 
ue des toiles grossières et molles peintes 
'illusions, des costumes dont l'éclat s'est 
teint et des maquettes brisées dont les sque-
jttes sont souvent dispersés. 

Faire en sa compagnie, le tour de l'expo-
ition que lui consacrait, dernièrement, la 
îollection d'Art de l'Université du Québec à 
dontréal, c'était ressusciter, en quelques ins-
ants, vingt-cinq années de théâtre, d'opéra 
it de ballet, au Québec. Par la magie de ses 
ouvenirs et de son verbe chaleureux, les 
ampes se rallumaient, les maquettes recons-
ituées des décors se haussaient à la dimen-
ion des estrades, les quelques costumes 
auvés de la vente semblaient s'enfler sur des 
ioitrines puissantes et, pour un peu, les cintres 
luraient résonné, à nouveau, des éclats du 
Irame, de l'illusion ou du rire. 

J'ai été frappé, en l'écoutant animer cha-
un de ces décors passés, de la faculté 
l'adaptation que manifestent ces artistes peu 
onnus que sont les scénographes. Ils n'ont 
loint, comme les autres créateurs, de nom-
ireux degrés de liberté. Ils ne créent pas l'œu-
re, ils créent le soutien de l'œuvre, avec une 
itroite marge de manœuvre. Théâtre, opéra, 
tallet, ils savent dispenser la magie de l'illu-
,ion avec un peu de lumière, un peu de toile 
it de couleurs et beaucoup de talent. Il n'est 
lue de voir comment Robert Prévost, qui réa
ise toujours l'environnement immédiat du co-
nédien, avec des objets réels, pour éviter la 
lisparité, sait faire admettre, par contre, au 
ipectateur les audaces de l'art le plus moderne 
it le plus hardi dans les seconds plans de 
;es décors. 

Des images de décors informels et oniriques, 
:omme ceux de la Trilogie de Cari Orff voi-
linent avec les costumes de la Nouvelle-France 
lu 18« siècle, d'un Tartuffe à la québécoise. 
Mozart, Molière, Diderot, Shakespeare et bien 
l'autres, servis par le talent d'un artiste, dont 
'œuvre méritait certainement mieux que l'oubli 
joussiôreux. dont, pour notre plaisir, cette 
ixposition a su le tirer. 

Jean-C. DUMONT 

LES MINIATURES DE MICHEL ROSTAND 

On a déjà dit de Michel Rostand qu'il était, 
à 70 ans, le plus jeune des impressionnistes 
qui se double aussi d'un miniaturiste. Si on 
trouve dans son atelier des tableaux de plu
sieurs styles, allant du néo-impressionnisme 
à l'abstrait le plus imperméable, ses miniatures 
marquent cependant une parenthèse dans l'en
semble de sa production pour le moins hé
téroclite. 

Michel Rostand s'est adonné à la peinture 
de façon professionnelle au lendemain de la 
Deuxième Guerre mondiale. Il exposa d'abord 
à Nice, ville qu'il habitait à ce moment-là, puis 
un peu partout à travers l'Europe. Ses œuvres 
sont empreintes d'une luminosité tendre, suave, 
évocatrice d'une ambiance de petits marchés 
en plein air, de places publiques. 

Au début des années cinquante, il immigre 
au Canada et s'attache d'abord à relater sur 
ses toiles des scènes montréalaises qu'il ex
pose en plusieurs endroits à travers le pays. 
Petit à petit, il s'adonne à une miniaturisation 
graduelle de ses toiles, en exploitant dans le 
plus pur style impressionniste, un thème tout 
sentimental de la promenade aux bois, du bal 
champêtre et de dentelles, objets d'un monde 
mort. Il n'en demeure pas moins que ces 
toutes petites toiles, qui mesurent parfois un 
pouce dans le sens de la largeur, conservent 
un certain cachet qui tient moins du sujet que 
d'un chromatisme très clair, très aéré, malgré 
un si petit espace, et des personnages mis en 
relief qui se détachent de l'ensemble au point 
de ressortir dans une quasi tridimensionnalité. 
Chaque pièce en acquiert ainsi un aspect de 
pierre précieuse, de petit joyau charmant dans 
un cadre semblable à un écrin. 

Jean-Claude LEBLOND 

GABRIEL BASTIEN: DU MASQUE A LA LIGNE 

C'est par sa première exposition particulière 
(à la Galerie de l'Étable du Musée des Beaux-
Arts, à l'automne 1971) que Gabriel Bastien 
s'est véritablement fait connaître comme pein
tre. A cette époque son œuvre était axée sur 
l'homme et sa représentation: traits épais de 
la couleur appliquée au tube, contours libres, 
masques humains frôlant la caricature. 

Mais voici que sa dernière exposition, à la 
Galerie Georges Dor, de Longueuil, vient de 
nous surprendre. 

On reconnaît certes sa technique dans cer
taines œuvres (il n'a pas perdu son goût pour 
la couleur appliquée à même le tube), mais ia 
représentation humaine est, cette fois, totale
ment absente. Et Bastien a soudain épuré son 
travail, se limitant dans certaines toiles à un 
minimum de couleurs et de lignes. Dans cer
tains tableaux, il donne l'illusion de s'être 
accaparé une portion de ciel ou de mer par 
une subtile variante de ton, et de l'avoir fixée, 
cadrée. A celle-ci, il ajoute une ligne claire 
pour renforcer l'horizon (Un souvenir), ou en
core il laisse quelques douces obliques bleues 
venir rythmer la surface (Zigzag bleu). 

D'autres œuvres sont, par contre, beaucoup 
plus géométriques (Quatre carrés rouges), ou 
presque lyriques, (Deux plus deux). Dans 
celles-ci, Bastien a gratté les couleurs de 
surface à l'aide d'une pointe; la couleur ainsi 
soustraite laisse voir le canevas, créant une 
suite de petites lignes qui ajoutent beaucoup 
à la vie du tableau. 

La peinture de Gabriel Bastien a la grande 
qualité des gestes spontanés. «Je peins sans 
me poser de questions. C'est ma façon à moi 
d'effectuer ma recherche, de découvrir ce que 

le subconscient peut retenir. Parce que c'est 
au fur et à mesure que la peinture progresse 
qu'on acquiert le contrôle.» 

Je voudrais rappeler, en terminant, que 
Gabriel Bastien est le père de Monsieur Petit
pois, un personnage de bandes dessinées, et 
que, bientôt, si ce n'est déjà fait,, il y aura sur 
le marché québécois, un album de Petitpois 
signé Bastien. 

Luc BENOIT 

L'ATELIER CHORÉGRAPHIQUE: 
UN OUTIL DE CRÉATION 

L'excellente tournée effectuée, au 
pr intemps dernier, à travers le Canada, 
et cel le qui les conduira sur les scènes 
d'Europe, au cours de l'été, ne font 
que conf i rmer l 'éclatant succès rem
porté par la t roupe des Grands Ballets 
Canadiens, tout au long de leur saison 
d'hiver 1973-1974, à Montréal. Ce suc
cès méri té est le fruit d 'un travail achar
né et du talent expr imé par les auteurs 
et les danseurs de la t roupe, mais aussi 
le résultat de la col laborat ion par t icu
lière qui s'établit, au tout début de la 
créat ion, entre le chorégraphe et ses in
terprètes. Yolande Piette Rivard a as
sisté à la naissance de la saison qui 
s'achève. 

Pour aider la création de ballets, la plupart 
des grandes troupes ont recours à l'atelier 
chorégraphique au cours duquel plusieurs 
œuvres sont présentées, travaillées et discu
tées, avant d'arriver aux versions finales qui, 
très souvent, seront présentées au cours de 
la saison. 

Les Grands Ballets Canadiens ne font pas 
exception à cette règle, et, depuis longtemps, 
leurs ateliers chorégraphiques font découvrir 
de nouveaux talents et connaître les œuvres 
inédites de chorégraphes chevronnés. «L'ate
lier existe pour donner à des débutants la pos
sibilité de travailler avec des danseurs pro
fessionnels», précise Mme Chiriaeff. «Cela 
permet d'éviter l'écueil que présente le travail 
avec de jeunes élèves qui, incapables d'accom
plir techniquement ce que le chorégraphe 
exige, reflètent leur propre niveau technique 
plutôt que la capacité de création de l'auteur. 
En atelier, ce dernier n'a pas à s'ajuster à 
une technique imparfaite ou incertaine et il 
peut donner un meilleur aperçu de son idée 
originale. Déjà, à l'école supérieure de danse, 
le futur chorégraphe a la possibilité d'exercer 
son talent, mais on ne peut juger son œuvre 
sur cette présentation. Il fait plutôt des cro
quis qui lui permettent de développer l'atti
tude, nouvelle pour lui, d'exiger des pas et 
des mouvements de ses compagnons dan
seurs.» 

1. Henri FORTIER, Hiver, 1973. 
Acrylique sur toile; 30 po. x 36 (76 x 91.45 cm.). 
(Phot. Gabor Szilasi) 
2. Ghitta CAISERMAN-ROTH 
Présence. 
Dessins et lavis; 26 po. x 40 (66 x 101.50 cm.). 
Montréal, Galerie 1640. 
3. Robert PREVOST devant les costumes de 
Béralde, de Monsieur Purgon et de Thomas 
Diafoirus, du Malade imaginaire de Molière. 
4. Michel ROSTAND 
Marché aux fleurs à Nice. 
Huile; 15 po. x 18 (38 x 45.75 cm.). 
Montréal, Dominion Gallery. 
5. Gabriel BASTIEN, Zigzag bleu, 1973. 
Huile sur toile; 28 po. x 34 (71.15 x 86.35 cm.). 
Coll. de l'artiste. 
(Phot. François Dumouchel) 



L'atelier chorégraphique permet un certain 
recul. Il donne la possibilité d'évaluer d'abord 
le ballet, de mieux percevoir l'idée du cho
régraphe et sa création, et de prendre ensuite 
un certain temps pour concevoir décors et 
costumes. «Cela nous permet de connaître la 
matière dont est faite le ballet et l'esprit qui 
l'anime», souligne Mme Chiriaeff, «de savoir 
quels matériaux exiger pour les décors et les 
costumes. Sans cette opportunité, le ballet 
peut être donné d'une façon inadéquate, et, 
une œuvre, bonne en soi, peut être entourée 
d'éléments visuels incomplets. Une fois l'ate
lier terminé, on se réunit, on discute des 
œuvres, on aide le jeune chorégraphe, on cor
rige un mouvement inachevé et on fait le 
choix pour la saison régulière.» 

L'atelier chorégraphique de l'automne der
nier réunissait les créations de chorégraphes 
chevronnés, Fernand Nault, Brian Macdonald, 

6. Au-delà du temps. 
Chorégraphie: Brian Macdonald; Musique: Paul 
Creston; Décors: Fernand Toupin. 
7. Brian Macdonald, chorégraphe. 
8. Fernand Nault, chorégraphe. 
9. Ferme Denis Choquette. 
Sainte-Madeleine, comté de Bagot. 
10. Ferme G. Gosselin. 
Saint-Liboire, comté de Bagot. 
11. et 12. Ferme J.-P. Dubuc. 
Douville, comté de Saint-Hyacinthe. 
13. Espace 5. Exposition David Sorensen; 
Mexico, 1974. 

Brydon Paige, celle d'un ancien membre de la 
troupe qui a déjà fait ses preuves, Lawrence 
Gradus, et celle d'un tout nouveau choré
graphe-danseur, Renald Rabu. 

Les cinq poèmes de Frederick Rûckert ont 
inspiré Gustav Mahler. Il a écrit une musique 
captivante laquelle, à son tour, a enchanté 
Fernand Nault. Son œuvre, toute imprégnée 
de romantisme, sera dansée au cours du der
nier spectacle de la saison, par Alexandre 
Belin, revenu d'un séjour au Pennsylvania Bal
let avec plus de maturité, Manyia Barredo, nou
velle venue aux Grands Ballets Canadiens, 
véritable poupée de porcelaine, et le couple 
de la danse par excellence, Sonia Taverner 
et Vincent Warren. 

Time out ot Mind, de Brian Macdonald, tra
vaillé en atelier et présenté pendant la saison, 
est un nouveau ballet pour la troupe montréa
laise, mais il a été commandé et dansé par 
le Joffrey Ballet, en 1962. Selon son auteur, 
Time out of Mind ou Au delà du temps est un 
commentaire sur le sexe. «C'est un ballet non 
sentimental qui présente le sexe comme un 
simple moyen de continuer la race. Une des 
œuvres de l'organiste américain Paul Creston, 
Dance Symphony, dont les mouvements ont été 
écrits, il y a 35 ans, à la demande de Martha 
Graham et de l'Orchestre Symphonique de 
Louisville, a inspiré Brian Macdonald qui, 
selon son habitude, a fait appel à un artiste 
local pour son décor. C'est la première expé
rience, dans ce domaine, du peintre bien 
connu Fernand Toupin. Les premiers dan
seurs Vincent Warren et Erica Jayne, Ale
xandre Belin et Annette Av Paul, sont les pro
tagonistes d'Au delà du temps. 

Le ballet de Brydon Paige, Rigaudon, donné 
en atelier à l'automne, a obtenu beaucoup de 
succès au cours de la saison de la petite 
troupe des Grands Ballets Canadiens, les Com
pagnons de la Danse. «M'inspirant de la mu
sique de Michel Perrault, Suite Canadienne et 
P'Tit Jean, j 'ai essayé de capturer l'esprit des 
danses folkloriques, reel, jigue ou danse car
rée, et d'en transformer les motifs en des pas 
de danse classique», explique le chorégraphe. 

Le résultat est un amusant ballet dont le 
rythmes entraînent les excellents Compagnor 
dans un tourbillon d'humour et de fantaisie. 

Lawrence Gradus avait déjà participé à u 
atelier chorégraphique, et son ballet silei 
cieux, En cage, avait été inscrit au programm 
de la saison 1971-1972. Cette fois, il présent 
un ballet sur la musique pour piano et o 
chestre de l'américain Dello Joio, Fantaisie ( 
Variations. «Cette musique offre beaucoup d 
possibilités, car elle porte en soi la danse 
précise Lawrence Gradus. «Elle m'a inspii 
des émotions que j'ai transcrites sans toutefo 
suivre aucun scénario. Le thème de la Fai 
taisie est fait de pas et d'idées qui s'encha 
nent et sont exprimés par le jeu des danseurs 

Un nouveau chorégraphe s'est révélé a 
sein de la troupe des Grands Ballets, Renal 
Rabu, et son premier-né, Occurrence, a é1 
présenté en atelier. «Un jour, j 'ai écouté 
Concerto pour orgue de Saint-Saens et cetl 
musique m'a donné une idée que j'ai tri 
vaillée pendant un an», nous dit le jeune ch< 
régraphe. «J'ai voulu montrer comment le 
gens peuvent tourner le dos à ce qu'ils a 
ment le plus. Sous une apparente histoit 
d'amour, j'ai voulu exprimer l'aveuglement ci 
ceux qui refusent ce qui pourrait leur pr< 
curer d'autres joies, et décrire l'affreux égoïi 
me dont certains s'enveloppent.» La joie, 
tristesse et le déchirement de l'être abai 
donné sont exprimés de façon admirable pi 
les danseurs Erice Jayne, Laszlo Ramasik i 
Suzanne Toumine. 

Avant de créer un ballet, le chorégraph 
a longuement rêvé. En studio, il affronte se 
danseurs et devient sculpteur. Selon le mot 
vement des corps, il change, il transforme, 
invente, et c'est à ce moment que s'accompl 
la plus grande partie de la création. C< 
étrange procédé de croissance voit son plei 
épanouissement au cours de l'atelier cnor< 
graphique, source inépuisable de créatioi 
pendant lequel chorégraphe, danseur et spe< 
tateur ont souvent le privilège de voir naîtr 
de véritables chefs-d'œuvre. 

Yolande PIETTE RIVAR 



LES PORTES DE GRANGES 
AU MUSÉE D'ART CONTEMPORAIN 

L'exposition Portes de granges\ au Musée 
d'Art Contemporain, est, sous plusieurs as
pects, extrêmement révélatrice. Elle nous 
découvre des réalisations étonnantes au niveau 
de l'art populaire québécois: un ensemble de 
portes de granges dont la décoration manifeste 
un sens réel, chez les artisans cultivateurs, 
de la plasticité, du monumental, de la géo
métrie et de la couleur. La vigueur et le lyrisme 
de l'expression qui ressortent de ces objets 
peints s'exaltent au contact de l'environne
ment rural. Les portes décorées s'échelonnent 
en contrepoint sur l'ensemble des bâtiments, 
rehaussant une architecture simple et fonc
tionnelle et faisant écho au paysage: soleil 
rouge, ciel bleu, neige, terre, arbres. Les for
mes géométriques colorées trahissent la pré
sence de l'homme. 

Il s'agit d'une imagerie originale dont la 
naissance remonte à une vingtaine d'années, 
dans certains cas, mais, plus généralement, à 
une dizaine d'années, selon les entrevues 
réalisées au vidéographe; sans doute, des 
recherches plus poussées nous révéleraient 
une origine encore plus lointaine. Pour ce qui 
est de déceler une continuité au niveau 
des formes décoratives, reportons-nous au 
mobilier traditionnel. Les habitations cana
diennes, du 17» au 19e siècle, sont, en effet, 
meublées de coffres et armoires ornés notam
ment de losanges et de pointes de diamant. 
Or, la figure du losange, présentée de diverses 
façons, est celle que l'on retrouve le plus 
souvent sur ces portes de granges. Nous cons
tatons donc ici des emprunts de motifs, les
quels remontent d'ailleurs au mobilier euro
péen, tel que l'a écrit M. Jean Palardy. 

Plus généralement, cependant, si nous re
gardons l'ensemble des portes de granges, 
les masses colorées prédominent sur le motif 
ornemental, leur rendu est vigoureux, plasti
que, et en accord avec l'espace environnant. 
Les figures bichromatiques répétées succes
sivement sur trois ou quatre portes forment 

un tout saisissant. Le choix même de la surface 
rectangulaire de la porte comme lieu d'orne
mentation n'est pas sans analogie avec la 
toile du peintre. 

L'ensemble des décorations révèle une 
expression forte et originale, parfaitement 
adaptée au médium et trahissant des affinités 
avec les œuvres plasticiennes québécoises. 
S'il existe donc une continuité au niveau des 
objets d'art populaire, une filiation peut être 
retracée également au niveau d'un art dit 
officiel. Nous pourrions citer ici les propos de 
Claude Tousignant: 

«Ce que je veux, c'est objectiver la pein
ture, l'amener à sa source, là où il ne 
reste que la peinture, vidée de toute chose 
qui lui est étrangère, là où la peinture 
n'est que sensation, là où la peinture peut 
être compréhensible à tous.» (Catalogue 
d'Arf abstrait, Montréal, 1959.) 

Il serait important de connaître les dates 
exactes des portes affichant des motifs analo
gues à ceux des tableaux de Tousignant et de 
Molinari. On observe, par exemple, une porte 
bleue dans laquelle est insérée une cible com
posée de bandes d'égale largeur; une autre 
porte où les bandes verticales, également de 
même largeur, sont juxtaposées dans une 
structure sérielle. Les correspondances ne 
sont que superficiellement imagiques; elles se 
situent davantage au niveau du langage plas
tique fondé sur la vivacité des couleurs, la 
précision du dessin géométrique et le sens 
du monumental. Les créations plasticiennes 
— aux noms de Tousignant et de Molinari, 
nous pourrions ajouter ceux de Gaucher, 
d'Hurtubise, de Lacroix, de Juneau et de 
Goguen — sont évidemment plus complexes 
et plus profondément symboliques, relevant 
d'un tout autre ordre, mais elles partagent avec 
ces objets d'art populaire le souci de la déco
ration. 

1. Une réalisation de Mme Georgette Laporte. 

Danielle CORBEIL 

UNE NAISSANCE: ESPACE 5 

La rue Sherbrooke peut s'enorgueillir d'une 
nouvelle galerie, qu'il faut découvrir dans le 
couloir des boutiques de l'immeuble Le Car
tier. Le voisinage est déjà riche en galeries 
célèbres et diverses, mais Martha Landsman, 
qui a mis tout son dynamisme et son en
thousiasme au service de cette entreprise, 
veut faire d'Espace 5 quelque chose de nou
veau et de différent par plus d'un aspect. 
Chez elle, pas d'atmosphère de temple de la 
beauté, pas de démarche feutrée ni d'appré
ciations respectueuses, mais un espace clair, 
des cimaises et un lieu vaste de rencontres, 
car elle veut que l'on vienne voir les œuvres 
accrochées. Pas de carcan non plus autour 
du cou de l'artiste, qui garde voix de déci
sion lors de l'accrochage, car elle veut que 
celui-ci soit heureux. Un art résolument mo
derne, beau, provoquant, drôle, quelquefois 
troublant, car elle veut courir le risque de le 
montrer. Enfin, un art canadien, avec une im
portante écurie d'artistes de l'Ouest lointain, 
car il était temps que Montréal les découvre 
et qu'ils découvrent Montréal. 

Depuis son inauguration, le 14 février der
nier, avec une exposition de groupe réunis
sant des œuvres d'Otto Rogers, Jean-Marie 
Delavalle, Cozic, Claude Jirar, Bruce O'Neil, 
Irène Whittome, Ann Whitlock, Harold Fiest 
et de bien d'autres, la galerie a présenté, 
en mars, Mexico 74 de David Sorensen. Toiles 
récentes de grandes dimensions, issues de 
l'aquarelle, surprenantes, dans lesquelles la 
couleur intense, pourtant sans épaisseur, se 
fait espace profond et attirant, alors qu'une 
ou quelques lignes horizontales, minces et 
vibrantes, vous arrêtent net au seuil du ver
tige et restituent à la surface, avec son iden
tité, le pessimisme tranquille de son équa
tion terrestre. 

Longue vie donc à cette heureuse initiative. 

J.-C. D. 
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GEORGES DE LA TOUR 
A LA GALERIE MÉDIA 

L'affiche en noir et blanc porte une valeur 
conceptuelle et esthétique: 

Georges de la Tour 
Drapeaux cosmologiques, 1881-1973. 

Gar Smith, un artiste de Toronto qui vit 
maintenant à Montréal, a choisi de rendre 
hommage à ce peintre français du 17« siècle, 
qui, comme lui, s'intéressait à la lumière, à sa 
qualité physique et spirituelle. La mémoire est 
présente aussi dans la date de 1881, qui pour
rait évoquer la naissance de Picasso. Non 
seulement Gar Smith intègre-t-il le passé au 
présent, mais il éveille aussi le sens du cosmos 
et choisit, à cette fin, d'explorer le symbole 
du drapeau. Il en crée une image stylisée, 
pure et minimale, une forme découpée et 
ondulante qui n'est pas sans évoquer la femme 
qui marche de Michael Snow. 

Sur les drapeaux blancs lumineux sont ins
crites les indications de couleurs avec leurs 
correspondances naturelles: rose-chair, bleu-
eau, rouge-sang, etc. Au-dessus, on lit les 
noms de diverses matières: plomb, bois, alu
minium et autres. Enfin, toujours sur l'affiche 
l'artiste exprime sa philosophie et son enga
gement politique par les phrases suivantes: 
«Pris sur le fait de la révolution»; «La réponse 
vole dans le vent». Ces images et ces mots 
nous introduisent au cœur de l'œuvre. 

Si l'affiche témoigne des récentes préoccu
pations de l'artiste — telles que révélées plus 
explicitement dans son exposition à la Galerie 
Isaacs, de Toronto, l'idée des drapeaux re
monte toutefois à 1971. Des premiers multiples 
avaient été réalisés à cette époque, avant que 
Gar Smith n'entreprenne son périple de deux 
ans à travers le monde. Aujourd'hui, le thème 
du drapeau continue à faire partie de son 
univers et demeure un message qu'il veut 
proclamer. 

Les murs de la Galerie Média, recouverts 
entièrement de rectangles de tissus colorés, 
se transforment en un environnement merveil
leux. Une pièce adjacente contient des dra
peaux découpés de velours, de plomb, de bois, 
de plexiglas et de papier de verre. L'image du 
drapeau, explorée par Jasper Johns et Joyce 
Wieland dans un contexte critique et formel 
particuliers à cette génération, dégage, avec 
Gar Smith, un ordre symbolique et abstrait en 
accord avec une sensibilité et une vision du 
monde renouvelées. 

Danielle CORBEIL 
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A PROPOS 
DU MUSÉE D'ART CONTEMPORAIN 

Depuis deux ans déjà, les artistes exposant 
au Musée d'Art Contemporain publient un 
périodique qui traite des activités publiques 
du Musée, et dont le nom est Ateliers. On y 
trouve le calendrier des manifestations, la 
présentation des expositions en cours et une 
foule d'informations qui touchent à l'activité 
artistique. La qualité technique s'améliore de 
parution en parution, et la collection constitue 
un excellent reflet de l'importance culturelle 
de notre Musée d'Art Contemporain. 

CONFÉRENCE CANADIENNE DE LA DANSE 

Du 20 au 23 juin 1974, sous l'égide de 
l'Association Danse Canada, des danseurs de 
tous les points du pays se réuniront en con
grès à Montréal. Le thème choisi cette an
née étant Le Monde de la danse, la conférence 
réunira, chaque jour, dans les différents ate
liers, outre les grands noms de la danse et 
de la chorégraphie, des décorateurs, des cos
tumiers, des réalisateurs, des cinéastes, des 
sculpteurs, des dessinateurs et des compo
siteurs. Le soir, les congressistes pourront 
assister aux spectacles donnés par les trou
pes de danse moderne de Montréal dont le 
Groupe de la Place Royale, les Compagnons 
de la Danse, les Ballets-Jazz, le Groupe Nou-
vel'Aire et le Contemporary Dance Theater. 

L'O.S.M. VA FAIRE UN TOUR EN VILLE 

Le 9 avril 1974, l'Orchestre Symphonique 
de Montréal qui créait, ce soir là, Prisme et 
Cristaux du compositeur canadien Clermont 
Pépin, dévoilait, le midi, au cours d'une con
férence de presse, en même temps que la 
nomination de son nouveau vice-président, M. 
Pierre Delagrave, les grandes lignes de son 
programme pour la saison 1974-1975. Ayant 
démocratisé son image en apportant Tchai
kovsky et Berlioz à domicile: à l'hôpital 
Saint-Jean-de-Dieu, aux Galeries d'Anjou, au 
public d'Âge d'Or de la maison Angelica et 
aux amis des Petits Frères à l'École Émile-
Nelligan, l'O.S.M. annonce la création d'une 
nouvelle «saison des matinées» destinée aux 
enfants et qui constitue un complément aux 
cours d'initiation musicale donnés dans les 
écoles. 

Franz-Paul Decker, qui entreprend sa hui
tième saison à Montréal, dirigera dix des 
quatorze grands concerts au programme. Zu-
bin Mehta, Rafaël Frùhbeck et Pierre Hétu 
se relaieront également au pupitre. 

Les six concerts de gala présenteront des 
solistes invités au nom prestigieux: Rostropo-
vitch, Rampai, Zukerman, Petrov et Scotto, 
sous la baguette de Frùhbeck, Davis et Decker. 
L'ensemble des programmes inclut nombre 
d'œuvres nouvelles pour l'orchestre ainsi que 
plusieurs créations canadiennes. 

J.-C. D. 

14. Gar SMITH 
Drapeaux cosmologiques 
Montréal, Galerie Média Gravures et Multiples. 
(Phot. Alex Neumann) 

15. Raymond GAGNON 
Les Images-Photogénées, 1974. 
Québec, Tour des Arts de l'Université Laval. 

16. Suzanne BERGERON dans son atelier. 
(Phot. Luc Charlier, Musée du Québec) 

17. Martin O'NEIL 
Pâques au Musée. 
(Phot. Luc Chartier, Musée du Québec) 

QUÉBEC 

LES IMAGES-PHOTOGENEES 
DE RAYMOND GAGNON 

Une vingtaine d'images qui séduisent d'abor 
par la finesse de leurs tonalités et de leui 
graphismes, mais aussi par la perfection tect 
nique dont elles témoignent d'emblée, mêm 
pour le spectateur qui n'est pas familier ave 
ce procédé'. 

Photo, au sens généralement accepté (de 
paysages ou des objets identifiables sont il 
reproduits), mais image pure aussi car ce 
clichés de départ sont par la suite élaboré 
du point de vue strictement formel et exprès 
sif. C'est de cet aspect, qui l'emporte à I 
fin sur la description ou l'anecdote, que na 
une imagerie neuve et l'intérêt de cette expc 
sition. Ici, donc, les techniques photogrj 
phiques ne sont pas seulement un moyen d 
produire et de transmettre une image de I 
réalité, mais bien davantage un procédé d'ac 
tion directe sur cette image. C'est à traver 
ce procédé que celle-ci, faisant paraître se 
qualités formelles, trouve sa pleine autc 
nomie, sa réalité plastique. 

La photo créatrice est née au début d 
siècle avec Alfred Stieglitz, mais les tente 
tives faites plus tard au Bauhaus par Moholv 
Nagy et Herbert Bayer sont sans doute plu 
connues. Ici, au Québec, la recherche dan 
ce domaine est tout à fait nouvelle. En plu 
d'une longue expérience en photographie 
Raymond Gagnon a travaillé avec Jean-Pierr 
Sudre, à Paris. Il maîtrise parfaitement le 
procédés de redéveloppement à base d 
métaux tels que l'or, le titane, le sélénium e 
l'urane. Par ces procédés, chaque partie d 
la photo devient le résultat de la transformatio 
de la matière par elle-même. C'est ainsi qu 
se produit, quelquefois jusqu'à l'abstractior 
cette métamorphose de l'image. 

Cet artiste montre à travers une techniqu 
particulièrement exigeante beaucoup d'atter 
tion et de patience. Il fait preuve d'un sout 
constant de la mise en page, de la préser 
tation, et sait valoriser les qualités d'un 
couleur rare irisée, changeante, quelquefoi 
peut-être volontairement surannée, ce qui II 
ajoute un charme supplémentaire et fait d 
ces images-photogénées de véritables petit 
tableaux au caractère fouillé et intimiste. 

A conseiller comme antidote à ceux qi 
parfois sentent leur environnement envaf 
d'images commerciales dont la dimension, I 
côté outré et tape-à-l'œil n'ont souvent d'égs 
que l'insignifiance. 

1. Exposition tenue à la Tour des Arts de l'Universll 
Laval, en janvier 1974. 

Michel PAREN 

RETROSPECTIVE SUZANNE BERGERON 

Au mois d'avril dernier, le Musée du Que 
bec a présenté une exposition rétrospectiv 
des œuvres du peintre Suzanne Bergeron, qL 
a été l'élève de Jean-Paul Lemieux, à l'Ecod 
des Beaux-Arts de Québec, au début des an 
nées 50. Née à Causapscal en 1930, cett 
artiste, qui n'a quitté sa ville de Québec qui 
pour des séjours d'étude en France, a conni 
une brillante carrière, ponctuée de nombreu 
symboles de succès dont le Prix des Con 
cours Artistiques de la Province de Québec 



en 1955, et la Médaille de la Ville de Paris, 
en 1956, boursière de la Société Royale du 
Canada, en 1957, et boursière du Conseil des 
Arts du Canada, en 1963. Elle a présenté des 
expositions particulières tant en Europe qu'au 
Canada, et a pris part à de nombreuses expo
sitions internationales collectives, dont la Bien
nale de Sâo Paulo, en 1959, The Common
wealth Institute de Londres, en 1962, la Cin
quième Biennale Canadienne, en 1963, le 
Salon Divergences, à Paris, en 1971. 

PÂQUES AU MUSÉE 

Le printemps a fleuri le 7 avril dernier au 
Musée du Québec. Les boissons gazeuses, les 
ballons, les bonbons et les rires d'enfants ont 
déridé le visage austère de Dame Culture. A 
l'occasion de Pâques, le Musée avait eu l'heu
reuse idée d'organiser une grande exposition 
destinée aux enfants. Ils ont pu y admirer 
leurs œuvres et celles de leurs petits cama
rades, puisque la présentation consistait en 
150 paniers d'osier, décorés, à leur entière 
fantaisie, par des enfants de 1">, 2» et 3e 

année. Œufs, fleurs découpées, modelages, 
ils ont su faire preuve, avec talent, du génie 
créateur qui leur est naturel. 

18. Regroupement des Artistes des Cantons 
de l'Est. Exposition à l'Université de Sherbrooke, 
Eté 1973. De gauche à droite: Claude Lafrance et 
Graham Cantieni. 
19. Exposition à l'Université de Sherbrooke, 
Eté 1973. Debout: De gauche à droite: 
Graham Cantieni, Reginald Dupuis et Claude Lafleur. 
Assis: de gauche à droite: Pierre Jeannotte, 
Denyse Gérin-Tétreault et Pierrette Mondou. 

SHERBROOKE 

LE REGROUPEMENT DES ARTISTES 
DES CANTONS DE L'EST 

Sherbrooke, ville à la topographie inégale 
s'il en est, propose, dans une révolution indus
trielle première manière, un décor de chemi
nées d'usines. L'Université, dans la périphérie 
de la ville, présente un aménagement agréable 
pour l'œil, paisible pour l'âme et un centre 
culturel parmi les plus vivants qui soient. Dans 
ce pays de montagnes existent des artistes 
qui jusqu'alors œuvraient individuellement et 
qui, voilà un an, ont décidé de mettre pour 
ainsi dire leurs intérêts en commun. Le 
R.A.C.E. (Regroupement des Artistes des Can
tons de l'Est) était né. 

Les raisons qui ont présidé à la naissance 
de cette organisation sont multiples, de même 
que sa structure très souple permet à des 
artistes de tendances totalement différentes, 
voire même opposées, de se rencontrer sur 
une base de complète égalité. Le R.A.C.E. ne 
veut pas être une école, instrument de quel
ques-uns qui voudraient faire passer des idées 
personnelles mais bien, surtout, une occasion 
de rencontres d'individus qui partagent, sur 
un ensemble de points généraux, les mêmes 
préoccupations. De ces échanges résulte une 
motivation, chaque artiste ne se sentant plus 
seul à lutter contre ses propres moulins à vent, 
ne se percevant plus comme marginal dans un 
milieu où il est, à priori, considéré comme un 
animal bizarre. 

Il appert que l'ordre des préoccupations ne 
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s'attache pas tant à une esthétique comme 
telle qu'à un éventuel rôle de créateur inséré 
dans un milieu donné, son implication, son 
action et les résultats de celle-ci par des 
moyens concertés et conséquents. L'union fait 
la force est le principe moteur du Regrou
pement. 

Au niveau des réalisations collectives, le 
groupe a réussi, l'année dernière, plusieurs 
expositions dont une au Centre Culturel et une 
autre tenue lors du Festival de l'Université 
Bishop. Aussi, le Regroupement a-t-il conclu 
avec les dirigeants de la municipalité une en
tente pour que l'Hôtel de ville expose leurs 
travaux en divers endroits de l'édifice. Il est 
évident que seul un tel mouvement peut s'in
sérer de façon efficace dans une collectivité 
et y occuper la place qui revient à l'art. 

Par la mise en commun de leurs intérêts, 
les artistes ont pu se créer et équiper un ate
lier de sérigraphie dans un local fourni par 
l'Université. On songe même à organiser une 
exposition itinérante d'envergure mais, aux 
dires de chacun, on ne se sent pas encore 
assez prêt, assez solide. 

Jusqu'à maintenant, le Regroupement 
compte une quinzaine de membres répartis 
entre vingt-cinq et quarante ans d'âge qui, 
parallèlement à leur recherche, œuvrent dans 
des domaines se rattachant aux arts plastiques, 
enseignement, animation, etc. Il s'agit de 
Jacques Barbeau, Roxane Bergeron, Mariette 
Bouthillier, Graham Cantieni, José Danio, Re
ginald Dupuis, Pierre Jeannotte, André Lacroix, 
Claude Lafleur, Claude Lafrance, Pierre Le-
compte, André Malo, Francine Malo, Denise 
Gérin Tétreault et Jeannette Weiss. 

J.-C. L. 

RIMOUSKI 

LE MUSÉE RÉGIONAL DE RIMOUSKI 

Situé au centre de la ville, le Musée régional 
de Rimouski reçoit depuis deux ans des visi
teurs venus de tous les coins d'Amérique. 
Construit en 1823 et devenu, depuis quelques 
années, monument historique, le bâtiment qui 
abrite le Musée aura, au cours des décennies, 

1 8 servi à de multiples fins. D'abord église pa
roissiale jusqu'à la construction de l'actuelle 
cathédrale, les communautés religieuses ont 
utilisé cet édifice comme école, puis comme 
résidence, jusqu'à ce qu'on en décide la res
tauration et l'aménagement en musée. Inau
guré le 24 juin 1972, il est devenu centre 
national d'exposition depuis l'année dernière. 

La hauteur et l'espace intérieur de l'édifice 
ont permis la construction de trois étages 
d'expositions à partir de solives fixées à des 
poutres qui donnent aux deux paliers supé
rieurs une indépendance totale des murs laté
raux. Ainsi, les grandes fenêtres demeurent-
elles libres, dégagées, et l'accrochage des 
tableaux de grands formats peut-il s'opérer 
par suspension aux rebords des planchers de 
l'étage supérieur. 

Ainsi aménagé, le Musée est en mesure, non 
pas seulement de recevoir tous les types d'ex
positions mais peut offrir son espace à des 
artistes qui travaillent devant le public, à des 
concerts, à des rencontres de toute sorte, et 
peut, par conséquent, jouer le rôle polyvalent 
d'une sorte de centre d'animation culturelle, 
vocation principale du musée moderne. 

19 
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Oeuvre du designer André Lemay, les pré
sentoirs du Musée ont été créés pour répondre 
à toutes les exigences possibles d'une salle 
d'exposition. Composés d'éléments modulaires 
qui s'imbriquent les uns dans les autres, ils 
permettent des possibilités d'adaptation pres
que infinies, de même que leur disposition en 
cimaise dans les salles peut varier au point 
de défier de façon permanente les lois de la 
routine. 

Dirigé avec une certaine subtilité par M. 
Jean-Yves Leblond, le Musée régional de 
Rimouski se propose, autant que possible, de 
faire naître une vie culturelle telle, par la diver
sité des expositions et des manifestations, que 
l'ensemble de la population se sente concer
née. Parce que Rimouski, de par la situation 
privilégiée de son Musée, face à la mer et à 
la route de Gaspésie, accueille chaque été une 
population étrangère grandissante, on a décidé 
d'adapter les différentes manifestations aux 
saisons. Ainsi, l'été est principalement consa
cré aux artistes de la région, qui peuvent se 
faire connaître, et le reste de l'année, on reçoit 
des expositions itinérantes ou des événements 
susceptibles d'attirer les publics les plus 
divers. On songe même à doter le Musée d'un 
animateur et on travaille actuellement à l'orga
nisation d'un centre de documentation artis
tique régional. 

La collection permanente au Musée com
prend des pièces de maîtres européens et 
canadiens mais n'occupe pas, dans l'esprit 
des administrateurs, une importance particu
lière. On préfère, plutôt que de céder à la 
conservation et à la désertion du public inhé
rente à cette attitude, créer l'ambiance néces
saire à une vie culturelle plus vivante, plus 
active, dont puisse jouir tout le monde. 

J.-C. L. 

OTTAWA 

LES DESSINS DE LA DONATION BRONFMAN 

En 1973, la Galerie Nationale du Canada, 
Ottawa, a reçu un important ensemble de : 
dessins de maîtres anciens, don de Mme S 
muel Bronfman destiné à honorer la mémoi 
de son mari, M. Samuel Bronfman, de Montré! 

Ces dessins ont été présentés au publ 
lors d'une manifestation spéciale, organist 
à la Galerie Nationale, le 20 avril demie 
Après sa fermeture, le 16 juin, cette exp< 



sition sera présentée successivement dans 
diverses galeries et centres d'art, à travers le 
Canada, dans le cadre d'un tour organisé par 
le Programme national. 

La Donation Bronfman comprend des des
sins italiens et français exécutés entre le 16e 

et le 19e siècle, et, notamment, un magnifique 
ensemble d'œuvres dues à deux artistes véni
tiens du 18e siècle: Giovanni Battista Tiepolo 
et son fils, Giovanni Domenico. Une série 
d'études pour des portraits, œuvres de jeu
nesse de Toulouse-Lautrec, fait également 
partie du don de Mme Bronfman. 

Ces dessins viennent s'ajouter aux legs gé
néreux reçus par la Galerie Nationale au 
cours de son histoire, à ceux de James M. 
MacCallum, de Vincent Massey et, notam
ment, de Douglas Duncan, la plus importante 
donation dont la Galerie ait été bénéficiaire 
depuis sa fondation, en 1880, alors que chaque 
membre de l'Académie Royale Canadienne lui 
faisait don d'une de ses œuvres. 

Dans le cadre de la manifestation, l'en
semble de la Donation Bronfman est accom
pagné d'une sélection de dessins de la même 
période appartenant à la Galerie Nationale, 
et dont l'acquisition, pour la majeure partie, 
a été faite sous la diligente direction de l'an
cien conservateur des dessins et gravures à 
la Galerie Nationale, Mlle Kathleen Fenwick, 
récemment décédée. Cette sélection inclut, 
entre autres, L'Heure de la visite au couvent, 
de Domenico Tiepolo, Intérieur fantastique, de 
Giovanni Battista Piranèse, de nombreux des
sins de Giovanni Battista Tiepolo, ainsi que 
quelques autres œuvres françaises et ita
liennes du 17e siècle. 

Mary Cazort Taylor, Conservateur des des
sins à la Galerie Nationale, a préparé le cata
logue abondamment illustré publié à l'occa
sion de cette exposition, laquelle, tout en 
honorant le souvenir d'un grand Canadien, 
rend justice à un art considéré pendant trop 
longtemps comme mineur ou simplement pré
paratoire. 

J.-C.D. 

WIM BLOM 

En 1970, l'artiste sud-africain Wim Blom 
décida de s'établir sur l'île de Minorque, en 
Espagne, et ses activités n'allaient plus, dé
sormais, se limiter à l'Afrique du Sud et au 
Canada. Ses voyages se multiplient en fonc
tion de l'allongement, avec les années, du 
calendrier de ses expositions. Bien que l'île 
de Minorque soit aujourd'hui pour lui, à la 
fois son foyer, son port d'attache, son ate
lier, son coin de vacances et sa retraite, Blom 
qui parle couramment 6 langues, est, en fait, 
un artiste affranchi des contraintes de temps 
et de lieu. En juin 1973, ses œuvres furent 
exposées par une galerie allemande à la 4ème 
Foire Internationale d'Art de Bâle, en Suisse. 
Cette année de nouvelles expositions sont pré
vues en Allemagne et en Italie. 

Les premières œuvres de Wim Blom étaient 
académiques, mais après un voyage d'études 
en Europe, les diverses influences crystallisent 
en une approche beaucoup plus personnelle 
du tableau, et sa première exposition révèle 
un styliste minutieux, avec des tendances au 
romantisme et à l'expressionnisme. Les œuvres 
de cette époque sont, en majeure partie, ins
pirées par l'architecture, traitée de façon semi-
abstraite. Elles sont composées de plans épu
rés, traités dans une pâte épaisse, les bleus 
profonds, les rouges et les bruns dorés étant 
rehaussés par l'usage libéral du blanc. Le 
style de Blom évolue ensuite vers l'expression
nisme abstrait. Durant la période qui s'étend 

de la fin des années 50 aux années 60, les 
tableaux qu'il rapporte en Afrique du Sud, à la 
suite de ses voyages, sont chargés de sen
timents; l'atmosphère en est romantique et 
inspirée, principalement, par ses réactions 
devant la nature. L'environnement, naturel et 
architectural, constitue toujours le sujet prin
cipal de ses dessins et de ses peintures. Ses 
conceptions artistiques sont de plus en plus 
motivées par sa propre perception de la con
dition humaine. 

Dans la plus récente et aussi la plus im
portante exposition qu'il ait faite à Johan
nesburg, en septembre 1973, à la Galerie 
Goodman, l'homme domine, mais contraire
ment à ses travaux antérieurs, il se concentre 
sur l'environnement sensuel de cet homme. 
Blom utilise l'huile, sur toile ou sur papier. 
Habituellement il y a dans ses tableaux un 
point de référence dominant, qui retient l'at
tention et sert à l'observateur de point de 
départ pour continuer son voyage de décou
verte. Tous les autres aspects sont relatifs à 
ce centre d'intérêt. Le point de départ est 
souvent le corps, mais suivant l'action révé
latrice de l'exécution, le résultat final peut être 
quelque chose de complètement différent, par 
exemple, le carreau d'une fenêtre. L'artiste 
entreprend donc un voyage intuitif de décou
verte, au travers de ces formes organiques et 
de ces couleurs enchanteresses. 

Les nus et les parties du corps sont perçus 
dans leur réalité organique et peints sensuel-
lement, mais pour être aussitôt mis en pièces 
par la destruction des contours, ou l'utilisa
tion de surfaces incisives, nettes et froides. 
Il en résulte la destruction de l'organique par 
l'artificiel et de l'émotion par le rationnel: en 
d'autres mots, le remplacement de la personne 
humaine par la machine. 

L'artiste maîtrise parfaitement sa technique. 
Son dessin superbe, facile et presque tendre 
est mis en valeur par une utilisation de la 
couleur qui rappelle Turner. Il explore les 
mystères de la lumière, et la couleur presque 
sensuelle dont il irradie ses surfaces maî
tresses, avec tant de succès, est pétrie de 
qualités magiques. 

Deux personnages sur un lit est l'exemple 
parfait, illustrant son traitement de la lumière 
solaire traversant la vitre d'une fenêtre, et sa 
sobriété dans l'utilisation des couleurs. Ses 
deux œuvres: Personnage sur un lit et Deux 
personnages dans un intérieur, sont d'inspi
ration sentimentale. 

Le symbolisme émotionnel est ce qui carac
térise les œuvres de Wim Blom. 
(Traduction d'après les notes de Jenny Basson.) 

J.-C. D. 

Notes biographiques. 
WIM BLOM a étudié l'histoire de l'art et la peinture 
en Afrique du Sud, en Angleterre et en Italie, et les tech
niques graphiques au Canada et à Mexico. Il vécut au 
Canada de 1958 à 1969, période durant laquelle il oc
cupa le poste de Conservateur aux Recherches à la 
Galerie Nationale d'Ottawa. En 1968 il en fut nommé 
administrateur. 
Nous lui devons la participation canadienne à bon 
nombre de biennales internationales, et il a écrit plu
sieurs publications concernant les peintures italiennes 
et hollandaises qui appartiennent aux collections de la 
Galerie Nationale. 

RAQUEL FORNER, 
L'ESPACE ET LES HOMMES 

Sous le patronage de l'Ambassade d'Argen
tine, les Robertson Galleries exposaient der
nièrement, à Ottawa, les œuvres récentes de 
Mme Raquel Forner, donnant ainsi, pour la 
première fois, aux Canadiens l'opportunité de 
se familiariser avec la puissante facture de 
cette grande artiste d'Argentine. 

Il est toujours un peu puéril et inutile de 
se livrer à l'analyse détaillée des influences 
dans l'œuvre d'un artiste. Le jaillissement et 
la continuité dans les courbes, ou une cer
taine façon de couvrir la surface et d'aller 
chercher les coins du tableau, ou le choix des 
couleurs et de la pâte, ou le passage du con
tour à la surface colorée, sont, chez Raquel 
Forner, autant de signatures de rencontres, 
d'écoles, d'ethnies, d'éducation et d'héritages 
lointains et divers. Elle est née à Buenos-
Ayres; en 1930, elle a étudié à Paris sous 
Othon Friesz; elle est retournée dans son 
pays pour participer à la création des Cours 
Libres d'Arts Plastiques, à tendance avant-
gardiste. Elle a tout au long de sa carrière, 
transformé, mêlé ou ajouté bien des paraphes 
personnels aux signatures mentionnées. C'est 
pourquoi, dans son cas, la recherche sur la 
toile des empreintes laissées par l'expérience 
enrichit comme un témoignage de pérennité 
et d'humanité. Et l'humanité est la seule 
matière qui lui importe dans les différents cy
cles de ses œuvres. L'humanité et les grands 
courants qui la portent, et les remous qui 
l'agitent. Dans les travaux présentés à Ottawa, 
et qui font partie du cycle de la Mythologie 
spatiale, elle élève encore le propos. C'est 
toujours l'humanité, mais confrontée à ses 
nouvelles frontières, celles de la galaxie. 

Chose étrange, ces toiles couvertes d'êtres, 
somme toute assez effrayants, ne suscitent ni 
l'angoisse ni la peur. Peut-être parce que, 
pour une fois, il n'est pas question de con
quête. Peut-être parce que sa vision n'est 
pas délirante mais factuelle, et que l'étran-
geté n'exclut pas la paix. Peut-être aussi 
parce que Raquel Forner, qui ne semble pas 
avoir d'idées préconçues sur la supériorité ou 
la faiblesse de l'homme, en regard d'autres 
occupants de la galaxie, donne à celui-ci, par 
la magie de son inspiration et de sa facture, 
par sa façon d'être carrée — dans son mer
veilleux Labyrinthe rouge, par exemple —, la 
certitude d'une évidence et d'une densité qui 
le rassurent. 

L'idée que nous avons de nous-mêmes 
varie en fonction de qui nous regarde. Nous 
ne pesons rien sous le regard d'un policier, 
mais nous pesons lourd sur la terre sous le 
regard d'une montagne enneigée. Bien plus 
que l'on appréhende, avec les yeux, les toiles 
de Raquel Forner, il semble que ce soit les 
œuvres elles-mêmes qui nous regardent. Et, 
sous ce regard, nous pesons notre poids 
d'homme. 

J.-C. D. 

20. Extérieur du Musée. 

21. Vue du 2e étage. 

22. Giovanni Battista PIRANÈSE 
Deux études de personnages. 
Plume et encre brune foncée; 8 po. 7/8 x 12 11/16 
(22.5 x 32.3 cm.). 
Ottawa, Galerie Nationale. 

23. Giovanni Domenico TIEPOLO 
La Cage à lion. 
Plume, encre brune, lavis brun et gris et pierre 
noire sur papier épais, collé en plein; 
11 po. % x 161/e (29.5 x 41 cm.). 
Ottawa, Galerie Nationale. 

24. Raquel FORNER 
Le Labyrinthe rouge, 1967. 
Huile; 23 po. % x 36V4 (60 x 92 cm.). 
(Phot. Gabor Szilasi) 

25. Wim BLOM 
Two Figures on a bed //, 1973. 
Huile sur masonite; 23 po. Vt x 17% (59 x 45 cm.). 
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TORONTO 

DEUX PEINTRES 

LILLIAN SARAFINCHAN 

Lillian Sarafinchan est née en 1935 à Ve-
greville, en Alberta. Elle avait 16 ans lorsqu'une 
voisine a remarqué son talent et, à l'insu de 
l'artiste, a envoyé quelques-unes de ses œu
vres à un concours d'art provincial. Ce fut 
un succès. Une bourse lui permettait d'étudier 
à la Banff School of Fine Arts. En 1954, elle 
s'inscrivait au Collège d'Art de l'Ontario où 
elle étudiait, pendant quatre ans, avec Jock 
Macdonald. 

Lorsqu'il s'agit de faire la genèse d'une 
œuvre, Lillian Sarafinchan nous explique 
qu'elle est très méthodique. En général, l'été 
est une période de réflexion au cours de la
quelle elle prépare ses toiles. Sur des toiles 
qui varient entre 18 et 66 pouces carrés, elle 
applique une couche d'empâtement, puis plu
sieurs couches de peinture domestique. A 
ce moment commence le travail de l'artiste 
peintre soumis à des heures fixes pendant 
cinq jours par semaine. D'année en année, 
Lillian découvre une évolution au sein de son 
œuvre — un changement de couleur, une mo
dification des formes. On pourrait dire que ses 
œuvres vivent, puisqu'elles puisent leur éner
gie dans une évolution constante et dans le 
rythme des formes. Mais, peut-être est-ce là 
l'effet créé par la couleur, une couleur vigou
reuse qui s'écoule vers le bas du tableau, 
produisant ainsi une illusion de mouvement. 

Récemment, Lillian participait au programme 
Artists with their Work, parrainé par le Con
seil des Arts de l'Ontario et l'Art Gallery of 
Ontario. C'est à la Woodstock Art Gallery que 
les dirigeants de ce programme organisèrent 
une rétrospective de ses œuvres. Au cours 
de l'exposition, Lillian démontrait à un public 
fort enthousiaste les différentes étapes dans 
la création d'une aquarelle. 

En fait, Lillian Sarafinchan déclare que son 
métier repose sur deux principes; d'abord, 
l'emploi expérimental de matériaux qui per
mettent de réaliser un équilibre entre cou
leurs et texture; puis, le travail discipliné. 

Une exposition de ses œuvres avait lieu, 
du 26 février au 9 mars, à Toronto, à la Ro
berts Gallery où Lillian expose régulièrement. 

CHARLES PACHTER 

L'artiste torontois Charles Pachter a des 
idées très précises en ce qui concerne les 
rapports entre l'artiste et le propriétaire d'une 
galerie d'art. A son avis, la galerie est dans 
une position plus avantageuse si l'on con
sidère que l'artiste doit lui-même effectuer 
les démarches pour trouver une galerie. Pach
ter n'est pas du tout convaincu que la situation 
entre l'artiste et la galerie soit idéale. Selon 
lui, la galerie devrait accorder la même impor
tance à l'entreposage et à la classification 
des œuvres de l'artiste qu'à ses propres af
faires financières. Idéalement, l'artiste et sa 
galerie auront un même but: promouvoir les 
œuvres de l'artiste auprès d'un public déjà sen
sibilisé à cette forme d'art. Bien entendu, 
chacun doit respecter le rôle et la position 
de l'autre. 

Malgré des ententes avec trois galeries 
torontoises, Pachter n'est pas satisfait. C'est 
la raison pour laquelle il a ouvert chez lui 
une salle d'exposition pour le public — une 

immense entreprise si l'on considère qu'il doit 
s'occuper de la promotion, de la comptabilité, 
de la manipulation et de l'entreposage de ses 
œuvres. Une difficulté surgit encore: on hésite 
souvent d'y entrer sans invitation. 

Selon Pachter, un autre problème se fait 
souvent sentir: l'artiste, qui travaille seul, se 
sent isolé. Pour pallier à ce problème et, en 
même temps, résoudre la difficulté d'exposer, 
Pachter voudrait créer une communauté où 
les artistes sérieux puissent habiter, travailler 
et exposer leurs œuvres. Avec l'écrivain Mar
garet Atwood, Pachter a donc acheté un 
entrepôt, l'Artists Alliance Building. Au cours 
de l'année prochaine, il espère qu'on aura 
aménagé dix ateliers, une bibliothèque et un 
jardin sur le toit. 

Au niveau de la réalisation artistique, le 
travail de Pachter est tout aussi réfléchi. Il 
saisit un sujet ou un thème, comme ses voi
tures de tramway, et explore ensuite les pos
sibilités de couleurs et de composition. Dans 
cette série de sérigraphies, il a présenté une 
scène familière de la vie torontoise: des tram
ways qui se suivent en cercle ou montent 
vers un ciel bleuâtre. Un sujet et des couleurs 
qui reflètent un moment rapide dans la vie 
de tous les jours. Sa série d'acryliques Homage 
to the Colonial Mentality représente un autre 
visage de notre époque vu par l'artiste. C'est 
là qu'on constate combien l'image de la Reine 
a joué un rôle important dans l'enfance de 
Pachter. Il la voit d'une manière particulière — 
un geste familier, une main gantée qui appa
raît aux fenêtres d'une grande limousine; 
une personnification, une souveraine, sourire 
glacé aux lèvres, le bras levé, montée sur 
un orignal. 

Enfin sa dernière série décrit un paysage 
des Rocheuses où l'on retrouve comme motif 
une tête de bélier. D'une œuvre à l'autre, 
c'est toujours les variations d'un même thème. 
Pachter fait des tracés à la craie, applique 
un vernis acrylique et retouche à la craie, 
parce que, nous dit-il, la craie donne une 
luminosité particulière aux couleurs ainsi 
traitées. 

On peut voir les œuvres de Charles Pachter, 
chez lui, au 1232 Shaw Street, à Toronto. 

Mela CONSTANTIDINI 

CHARLOTTETOWN 

OU SONT LES ŒUVRES 
DE ROBERT HARRIS? 

L'exposition Robert Harris, portraitiste ca
nadien, qui comprenait 169 portraits, vient de 
terminer, à Winnipeg, un périple commencé à 
Charlottetown, l'été dernier, à l'occasion du 
Centenaire de la province de l'Ile du Prince-
Edouard. Cette exposition, qui avait été or
ganisée, pour la Galerie Nationale du Canada, 
par Moncrieff Williamson, Directeur de la Con
federation Art Gallery de Charlottetown, a été 
par la suite, présentée successivement à Ot
tawa, Montréal, Regina et Winnipeg, par les 
soins des Services Extérieurs de la Galerie 
Nationale, mieux connus, dorénavant, sous la 
désignation de Programme national. Robert 
Harris qui vécut de 1849 à 1919, est surtout 
connu pour son tableau Les Pères de la Con
fédération, détruit au cours de l'incendie des 
édifices parlementaires, à Ottawa, en 1916. 

Le dessin préparatoire et le croquis à l'hui 
de ce tableau faisaient partie de l'expositioi 

L'exposition comprenait aussi nombre d 
portraits de style victorien et édouardien reprt 
sentant des personnalités canadiennes de 
années 1880 à 1916. Personnages historique: 
hommes d'Etat, hommes de science, méd« 
cins, industriels, membres du clergé, enfant: 
femmes du monde, sans oublier Madam 
Leonowens, la célèbre Anna qui fut gouve 
nante à la Cour du roi de Siam, de 1862 
1867, tels sont les sujets qui ont inspiré Robei 
Harris. 

Comme le fait ressortir Moncrieff Williamso 
dans l'étude biographique qu'il lui a consacrée 
en 1970, peintre mondain, enfermé dans so 
monde, ayant connu le succès durant sa vie 
Robert Harris a laissé une œuvre peinte d< 
peu de valeur artistique. Cependant, l'intéré 
documentaire de tant de visages célèbres 
autrement oubliés, a suffi à déterminer le suc 
ces mérité de cette exposition, un peu sévèr 
peut-être, mais illuminée de place en place pa 
de merveilleux portraits d'enfants. 

Pour les aider à compléter l'inventaire de: 
œuvres du peintre, auquel ils travaillent depui 
1965, et retrouver nombre de tableaux don 
on a complètement perdu la trace, les initia 
teurs de l'exposition avaient eu l'excellent! 
idée de joindre, en supplément au catalogue 
un album répertoriant les photos des œuvres 
recherchées, photos prises et annotées pa 
Robert Harris lui-même. Cette initiative a port< 
ses fruits. A la fin du mois de février, 47 ta 
bleaux, sur les 106 recherchés, avaient ét< 
retrouvés, et l'on était sur la trace de 7 autres 
Ces œuvres ont été retrouvées à Montréal et 
Colombie Britannique, en Ontario, en Nouvelle 
Ecosse, aussi bien qu'en Angleterre. Let 
limiers sont toujours sur la piste, et Moncrief 
Williamson espère voir identifier une douzaine 
de manquants de plus, avant la fin de l'année 

J.-C.D 

MONCTON 

JO DELAHAUT. 
JACQUES EVRARD. 
HERMÉNÉGILDE CHIASSON 

En décembre dernier, la Galerie d'art de 
l'Université de Moncton présentait en première 
canadienne des sérigraphies de Jo Delahaut. 
Comptant parmi les pionniers de l'abstraction 
en Belgique, Delahaut enseigne la peinture à 
l'École Nationale Supérieure d'Architecture el 
des Arts Visuels de Bruxelles. Véritable plas
ticien, il recherche les compositions simples, 
les couleurs sonores, les formes dynamiques. 
Art direct, dépouillé à l'extrême, intellectuel. 
Jacques Evrard exposait en même temps des 
photographies en noir et blanc. Graphiste et 
photographe à Bruxelles, Evrard vint à Moncton 
comme professeur invité à l'Université. Il a 
noté l'immensité de l'espace, les autos aban
données le long des routes, l'omniprésence 
de la publicité tapageuse, du coke, des bun
galows, . . . et aussi les belles demeures an
ciennes, la simplicité des habitants, le bonheur 
de vivre loin des métropoles . . . Le contenu 
esthétique des images que fit Evrard de ce 
coin d'Amérique se double d'un contenu so
ciologique, le photographe voulant être le té
moin d'une réalité actuelle, circoncise dans 
un lieu et un temps bien précis. 



En février, Herménégilde Chiasson, profes
seur de peinture à l'Université, proposait une 
Manifestation, où le facteur temps et le facteur 
littéraire remplaçaient la beauté formelle et 
l'œuvre léchée. Conformément aux idéaux de 
l'Underground, l'artiste organisa sur place, neuf 
jours de suite, un assemblage de rubans de 
machine à calculer, d'agrandissements de cer
tains mots qu'avaient écrits divers spectateurs 
sur le second ruban, posé le 2e jour, d'illustra
tions magnifiées de certains concepts décelés 
par l'artiste, d'une sculpture-panneau et de re
liefs répétant sans cesse un Je t'aime roman
tique, de diapositives montrant des paysages, 
des dessins, des mots et des concepts. Le 
8» jour, la voix de l'artiste, enregistrée sur 
bande magnétique, envahissait tout l'espace, 
et, le 9« jour, on le voyait sur ruban magné
toscopique, spectateur tantôt enjoué tantôt 
indifférent de sa propre exposition. Chiasson 
a voulu afficher en gros plan son témoignage 
d'artiste, ses obsessions sur l'art. Oeuvres un 
peu absurdes, spectacle assez théâtral, oppo
sition de concepts, efforts de communication 
verbale et non seulement visuelle avec le visi
teur, élimination totale des matériaux nobles 
au profit de l'art pauvre, phénomènes dépha
sés. Cette Manifestation s'inscrit dans une dé
marche qui consiste à opposer le viscéral au 
fabriqué, le vivant au mécanique, avec la préoc
cupation de s'éloigner de l'ornement pour re
chercher ce que Chiasson appelle la spirituali-
sation de la matière et de l'agir. 

Ghislain CLERMONT 

28. Robert HARRIS 
Anna Leonowens, 1905. 
Huile sur toile; 24 po. x 30 (61 x 76.20 cm.). 
Hamilton (Ont.), Coll. Dr. T. G. Fyshe. 

29. Herménégilde CHIASSON 
Exposition-manifestation à la Galerie d'Art de 
l'Université de Moncton. 
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LONDRES 

A LONDRES: LE VORTICISME 

A la Hayward Gallery, à Londres, une impor
tante exposition fait revivre le Vorticisme, 
mouvement éphémère mais capital car il mar
que la rupture décisive de l'art britannique 
avec l'héritage du 19e siècle. A la veille de la 
Première Guerre mondiale, la peinture anglaise 
est dominée par l'impressionnisme ou le post
impressionnisme subtils, raffinés mais sans 
audace de Sickert ou de Philip Wilson Steer. 
Là-dessus éclate, en 1914, Blast, le manifeste 
vorticiste: «D'abord, faire sauter (soyons 
polis) l'Angleterre . . . Vampire victorien, la 
nuée de Londres suce le cœur de la ville. Un 
courant long de 1000 milles, profond de 2 kilo

mètres, est même dirigé contre nous de la 
Floride, pour nous adoucir. D'officieuses mon
tagnes brisent les vents radicaux . . .» Mani
feste qui est donc une invitation à faire table 
rase, à liquider le siècle victorien, ses œuvres 
et ses pompes, au nom de l'énergie vitale, de 
la technique novatrice; le vortex, le tourbillon, 
est, selon Ezra Pound, «le point d'énergie 
maximale» (encore que, selon Wyndham 
Lewis, il soit plutôt l'œil calme au cœur de 
l'orage). 

Quelques noms: Wyndham Lewis (1882-
1957), né en Nouvelle-Ecosse, peintre et ro
mancier; les peintres David Bomberg (1890-
1957) et Edward Wadsworth (1889-1949); tous 
parviennent rapidement à des Compositions 
presque ou entièrement abstraites, aux cou
leurs simples, aux lignes anguleuses, hard-
edge avant la lettre, à l'arrangement drama
tique, évocateur de forces mécaniques en 
mouvement ou arrêtées dans un repos tout 
provisoire et menaçant. Aussi, les sculpteurs 
Henri Gaudier-Brzeska (1891-1915), auquel 
Ken Russell vient de consacrer son film Savage 
Messiah, et Jacob Epstein (1880-1959). La plus 
remarquable sculpture d'Epstein est le Rock 
Drill, le Marteau piqueur de bronze, buste 
d'une sorte de monstre mi-homme de chair 
mi-robot, qui était à l'origine monté sur un 
véritable marteau piqueur; il exprime comme 
un mélange d'admiration et d'effroi devant 
l'avènement du siècle de la technologie. Les 
dessins préparatoires d'Epstein pour le Rock 
Drill confirment, comme les peintures de 
Wyndham Lewis, la prédilection du vorticisme 
pour la ligne brisée, en zigzag, l'éclair qui 
réagit avec fureur contre le 19e siècle, âge 
de la courbe; ainsi que le culte des moteurs 
de l'énergie cinétique, avion, fusée, automo
bile, qui en termes freudiens sont autant de 
symboles sexuels. Le dr/7/ est un sexe mascu
lin, source d'énergie; mais la tête et le sexe 
s'avèrent interchangeables chez Epstein: ils 
ont la même plastique et tous deux signifient 
également l'énergie créatrice. 

Il apparaît donc qu'au-delà des frontières 
et des variantes nationales (importantes mais 
secondaires), le Vorticisme correspond étroi
tement au Futurisme italien (Balla, Boccioni, 

Carra, Severini,...), quoique le Futurisme 
reste, à certains égards, plastiquement et 
atmosphériquement, plus attaché à divers 
aspects du Néo-impressionnisme et du Symbo
lisme, ce que les vorticistes lui ont d'ailleurs 
reproché en termes très vifs. Il correspond 
aussi à la moitié de lumière et de bruit du 
Cubisme (Delaunay, Léger), qu'il convient 
d'opposer à sa moitié d'académisme subtil, 
raffiné mais sans audace (Braque, Picasso). 
Et encore: à l'avant-garde russe. Lewis, Ep
stein, comme Léger, ont traité le personnage 
humain, l'organique, comme machine, comme 
mécanique. 

Il reste que, culte de l'énergie, agressivité 
et intolérance, appel à la destruction et à la 
violence salvatrice, le vorticisme est (comme 
le futurisme encore) suspect pour des raisons 
politiques. Du vorticisme au fascisme, il n'y 
aurait qu'un pas. Qu'on songe à ce passage 
du Manifeste futuriste de la Luxure (sic), de 
1913: «Après une bataille où des hommes sonl 
morts, il est normal que les victorieux, sélec
tionnés par la guerre, aillent, en pays conquis, 
jusqu'au viol pour recréer de la vie» (c'esl 
signé Valentine de Saint-Point, . . . petite-nièce 
de Lamartine!). On sait que certains futuristes 
italiens furent récupérés par le fascisme, à le 
tentation duquel n'échappèrent ni Wyndhanr 
Lewis ni Ezra Pound. Je me bornerai à deu> 
remarques. En premier lieu, le processus est 
classique et n'a plus rien, aujourd'hui, de mys
térieux: les intellectuels et les artistes séduits 
au moins pour un temps, par la phraséologie 
fasciste, ne se comptent pas, leur engagemen 
s'explique facilement par leur dégoût d'une 
certaine hypocrisie bourgeoise, d'une certaine 
société victorienne, qui les a menés jusqu'ai 
nihilisme. On sait les intellectuels volontiers 
fascinés par la barbarie plus vitale que la civi 
lisation décadente. D'autre part, ce lapsus 
tragique serait sans doute difficile à admettre 
s'il avait eu lieu dans un vacuum; mais or 
oublie les effets profondément dévastateur! 
de la Première Guerre mondiale. On a souven 
répété, avec raison, que le 19e siècle finit et 
1914. La Grande Guerre était comme l'accom 
plissement à une échelle spectaculaire et san 
glante des prophéties innombrables sur la mor 
du 19e siècle et du Vieux Monde européen 
L'holocauste traduisait en lettres de feu et di 
sang ce qu'avaient proclamé les manifestes 
une génération entière s'en est trouvée mar 
quée de façon indélébile. Certains ont alor 
éprouvé dans leur chair et dans leur mémoin 
ces sentiments mêlés de terreur et d'enthou 
siasme qu'ils avaient rêvés dans leurs man 
sardes. La Grande Guerre les a, littéralement 
traumatisés, mettant souvent un terme à leur 
activités artistiques, ou les rendant dérisoires 
quand elle ne les a pas supprimés eux-même 
physiquement (cas de Gaudier-Brzeska com 
me de Sant'Elia). Ils s'y sont en général enga 
gés avec enthousiasme; elle a fait d'eux I 
proie facile de trop de pseudo-aventures, sol 
dats perdus que l'éclair des lance-flamme 
avait aveuglés et éblouis. Une génératio 
entière s'en est mal remise (cf., en France 
Céline, Drieu La Rochelle, . . .). Le Vorticism 
apparaît dès lors moins comme prélude a 
fascisme que comme prémonition confuse d 
la Grande Guerre, qui, elle, allait être la litièr 
du fascisme. 

La preuve en est d'ailleurs donnée par I 
lien entre le vorticisme et le contingent cana 
dien qui participa à la Première Guerre mor 
diale: citons, tous deux à la Galerie National 
d'Ottawa, Returning to the Trenches, de C.R.Vt 
Nevinson, et A Canadian Gunpit, de Wyndhar 
Lewis. 

Jean-Loup BOURGE 
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FRANCE 

CONQUÊTE DE L'HYPERRÉALISME 

Point de mire de l'actualité, trois grandes 
expositions sur l'Hyperréalisme, en février, ont 
déclenché dans la presse française une ava
lanche de commentaires dans l'ensemble très 
enthousiastes. Les rétrospectives de l'A.R.C, 
du C.N.A.C. et du Centre Culturel Canadien 
constituaient un bilan de cette tendance artis
tique qui remporte un vif succès depuis l'ex
position du Whitney Museum de New-York, en 
1970, intitulée 22 Realists. Quatre artistes 
canadiens Brown, Danby, ForrestaU, Pratt, ont 
donc exposé au Centre Culturel Canadien jus
qu'au 23 mars. Ils ont attiré plus de 2 300 
personnes, ce qui est considérable pour 
une exposition de centre culturel. Plusieurs 
entrevues ont été faites à la Radio Française, 
et la Suisse a fait trois émissions sur cette 
exposition. De nombreuses revues, comme 
Opus, de France, et Clés plus les Arts, de Bel
gique, préparent des articles sur les quatre 
hyperréalistes canadiens. Nos lecteurs trou
veront dans Vie des Arts (Vol. XVII, No 67, 
p. 51) un article sur l'un des quatre, Tom 
ForrestaU. 

A.P. 

CIESLEWICZ, UN MONSTRE A FAIRE VOIR 

A L'Oeil de Bœuf, à Paris, Ceres Franco ac
cueille l'œuvre graphique de Roman Ciesle-
wicz. Et c'est un plaisir de trouver, regroupées 
sous un même toit, nombre de pièces sur 
lesquelles nos yeux ont buté à un tournant 
ou a un autre de la vie quotidienne. En effet, 
depuis longtemps, Cieslewicz a choisi d'ac
crocher aux cimaises les plus variées et les 
plus vastes du monde entier: les murs des 
villes, les frontispices des théâtres, les éta
gères des kiosques à journaux où s'alignent 
à l'infini les couvertures colorées des livres 
et des magazines. Ses affiches, ses photo
montages, ses conceptions graphiques, ses 
jaquettes de livres, ses pages de magazines, 
ses décors font non seulement partie de notre 
environnement quotidien, mais nous aident à 
le discerner mieux, et, bien souvent, à l'enri
chir d'un regard neuf. Il occupe, en cela, une 
place à part au sein du monde artistique con
temporain. Alain Jouffroy dit de lui: «C'est 
d'abord un œil, un œil infaillible, une sorte de 
monstre à voir et à faire voir.» Et je ne sais 
ce qu'il faut admirer le plus, de l'œil qui sait 
ne s'arrêter qu'à l'essence, ou de l'intelligence 
créatrice qui met au service de la vision aiguë, 
le raccourci fulgurant du signe, l'éclair inat
tendu de la couleur ou l'obsédante répétition 
du collage. 

Ne considérer que la perfection profession
nelle de l'œuvre de Cieslewicz ne lui rendrait 
certes pas justice. Son pouvoir de réduction 
parfois corrosif, ses autopsies au scalpel, son 
sens de la page, l'ironie quelquefois tendre 
mais souvent féroce de ses associations, ont 
toujours parfaitement servi les produits ou les 
idées qu'il voulait vendre. Mais il y a plus 
que cela. Depuis presque vingt ans qu'il nous 
montre ce qu'il faut voir, cet œil est devenu, 
sans que nous nous en doutions, le nôtre. Ou, 
plutôt, nous avons fait nôtre son exigence, et, 
grâce à l'incroyable supériorité du pouvoir 
d'instantanéité, de décantation et de concen
tration de l'image graphique par rapport aux 
médiums traditionnels de la communication, 

nos jugements de valeur même sont affectés. 
Quoi que j'aie pu connaître du Che, de Kafka 
ou de Godard, dans le passé, ce sont mainte
nant les hommes que Cieslewicz m'a montrés 
qui, à la moindre sollicitation, se projettent sur 
mon écran intérieur. 

Pour cerner cette nouvelle réalité et aller 
au-delà de la moue d'un visage, du galbe 
d'une cuisse ou des lumières d'une ville, il 
taille, il ajoute, il rogne, il fouille, il déforme, 
il éclate, il reconstruit, il se met à l'écoute 
des signes, il en invente d'autres, il accole 
les images, il interroge l'objet, il démystifie 
par l'accumulation, obsède par la répétition, 
il ose et il impose: n'est-ce pas là l'arsenal 
des techniques et des idées d'un artiste 
d'avant-garde? Sans que nous nous rebellions, 
il nous investit et nous prépare à une sensi
bilité nouvelle. 

Avec lui, l'art de demain a déjà conquis les 
murs de la cité. Et je préfère ne pas me sou
venir du nom de celui qui, un jour, a opposé 
la photographie à la peinture! 

J.-C. D. 

30. Sir Jacob EPSTEIN 
Le Marteau piqueur, 1913-1914. 
Bronze; 27 po. % x 23 x 17V2. 
Londres, The Tate Gallery. 

31. Wyndham LEWIS 
Portrait d'Ezra Pound, 1938. 
Peinture à l'huile. 
Londres, The Tate Gallery. 

32. Tom FORRESTALL 
The Bell and Hedge. 
Détrempe à l'œuf; 52 po. x 27. 
Montréal, Walter Klinkhoff Gallery. 

33. Roman CIESLEWICZ 
Détail. Nu. Collage répétitif, photo, 1970. 
(180 x 270 cm.). 

34. Roman CIESLEWICZ 
Voyeur, 1966, illustration. 
Collage offset; (270 x 145 cm.). 



EXPOSITION LEHMBRUCK 
A LA MAISON DE LA CULTURE DE BOURGES 

L'Exposition Lehmbruck a été organisée 
pour fêter le 10e anniversaire de la Maison 
de la Culture de Bourges, la première inau
gurée en France par André Malraux, en avril 
1964'. 

Présenter des artistes étrangers méconnus 
en France est la vocation de Bourges: l'année 
dernière, Gontcharova, de l'avant-garde russe, 
Yaacov Agam, . . . Qui connaît Lehmbruck en 
France? Nous ne possédons aucune de ses 
sculptures. Sa dernière exposition remonte à 
1914. Il est pourtant le plus grand sculpteur 
allemand du début du siècle. La Maison de la 
Culture s'est donc lancée dans une entre
prise audacieuse: faire venir du Musée de 
Duisbourg 24 bronzes, dont 6 de format im
posant, 60 dessins et gravures, des peintures. 

Lehmbruck est né en 1881 dans une famille 
de mineurs, près de Duisbourg, dans la Ruhr. 
Ses premières sculptures à caractère social 
sont inspirées de Constantin Meunier. En 1904, 
très frappé par la première exposition de Ro
din à Dùsseldorf, il écrit un poème sur Le 
Baiser. Paris, 1910. La plénitude du modelé 
d'un Grand nu féminin évoque Maillol. Ainsi 
s'ouvre l'exposition de Bourges. 

Lehmbruck habite Montparnasse jusqu'en 
1914. Au Café du Dôme, il se lie avec Modi
gliani, Matisse, Derain, Archipenko, Brancusi, 
Dunoyer de Segonzac, . . . L'influence du milieu 
parisien l'amène à une évolution rapide: les 
formes s'allongent, le modelé se fait plus 
dense. Lehmbruck rompt définitivement avec 
le classicisme. 

«Une bonne sculpture doit être traitée 
comme une bonne composition où les diffé
rentes dimensions s'opposent...», déclare-t-
il alors. La Femme agenouillée (exposée à 
New-York, à l'Armory Show, en 1913) se pré
sente comme une forme fermée et exprime 
une gravité méditative. 

Le nu masculin est tension et accable
ment. Sa charpente squelettique apparaît 
comme une silhouette autour de vides ex
pressifs. 

«J'ai été frappé de voir des sculptures fili
formes où seule était présente une idée, une 
pensée», écrit un jeune lycéen venu visiter 
l'exposition avec son école. 

Pendant la guerre, privé de tout support 
artistique, Lehmbruck se réfugie en lui-même; 
son style s'épure encore: L'Homme foudroyé 
(1915-1916), L'Homme assis. Le sculpteur est 
alors infirmier dans les hôpitaux militaires. 

35. Wilhelm LEHMBRUCK 
Jeune homme assis, 1918, 
Bronze. 

«Qui a survécu à ce meurtre? 
Qui échappe à cette mer de sang . . . 
Mes amis gisent autour de moi. 
La foi, l'amour, tout s'est enfu i . . .» 

(Extrait d'un de ses poèmes) 
Son œuvre devient de plus en plus déses

pérée, sa recherche plus intense. Les six 
dernières sculptures de l'exposition sont des 
réductions expressionnistes de formes avec 
de durs contrastes entre les surfaces lisses 
et les surfaces actives. Comme bien d'autres 
créateurs, Lehmbruck est alors dans une im
passe. En prière est l'exemple de cette quête de 
la perfection jamais atteinte. L'artiste ne peut 
pousser sa recherche plus loin. Il se suicide 
en 1919, à 38 ans. 

Dans son traitement de l'espace, organisant 
les vides aussi bien que les pleins, Lehmbruck 
est un précurseur. Il annonce Henry Moore et 
la sculpture abstraite. L'évolution de son œu
vre pendant son séjour parisien est caractéris
tique du tournant des arts entre 1910 et 1914; 
de la sculpture, mais aussi de la peinture. 

J'ai préparé un montage de diapositives sur 
ce thème pour sensibiliser les Berruyers2 à 
l'œuvre de Lehmbruck et l'ouvrir à l'art du XXe 
siècle. 

Beaucoup s'extasiaient devant les premières 
sculptures: «C'est beau, les proportions sont 
bien respectées . . . » , mais étaient déroutés par 
les œuvres de la maturité: «Pourquoi cette dé
formation, une petite tête, un grand cou? . . .» 
«Une forme agréable à regarder est une forme 
qui respecte une image naturelle. Cette dispro
portion des êtres n'apporte rien . . . Je ne peux 
m'imaginer que le moderne puisse l'emporter 
sur le classique . . . » , m'a déclaré, par exemple, 
un visiteur. Ces réflexions sont révélatrices 
d'un manque d'initiation à l'art contemporain. 

En effet, Bourges, située à 200 kms de Paris, 
est beaucoup plus tournée vers son passé go
thique que vers l'art du XXe siècle. 

Ceci a été confirmé par l'enquête que j'ai 
réalisée sur le public de l'exposition: 34 p. 100 
de Berruyers seulement... Les autres? Tou
ristes, amateurs d'art, visiteurs fidèles de ces 
expositions découvertes, venus de partout, 15 
p. 100 de Paris. 

Public plutôt jeune: 36 p. 100 entre 20 et 
30 ans. Ce pourcentage décroît très progressi
vement avec l'âge. 

Toutes les couches socio-professionnelles 
sont représentées: employés/cadres moyens, 
14 p. 100; professions libérales, 9 p. 100; ou
vriers, 7 p. 100; artisans, 7 p. 100; cadres supé
rieurs, 6 p. 100. Mais 42 p. 100 du public est 
d'origine étudiante (24 p. 100) et enseignante 
(18 p. 100). 

Par ce biais, on aborde le grand problème 
de la diffusion des arts en France. La fréquen
tation des musées et des expositions croît très 
fortement à mesure que le niveau d'instruction 
s'élève. Elle reste trop souvent le privilège 
d'une classe d'intellectuels. Seule une initia
tion artistique dans les écoles peut amener un 
changement. Nous avons donc reçu 2.300 en
fants d'âge scolaire à l'Exposition Lehmbruck. 

Du 1er juillet au 15 septembre 1974, la Mai
son de la Culture de Bourges présentera des 
peintures, dessins (fusains) d'Odilon Redon 
(1840-1916), contemporain des impressionnis
tes, considéré comme un précurseur par les 
surréalistes. 

Monique de BEAUCORPS 

AIX-LES-BAINS 

Le Canada sera présent aux manifestations 
qui auront lieu au Palais de Savoie, de mai 
à décembre 1974, à l'occasion du Salon in-
titutlé: Aix-les-Bains, Ville d'art contemporain. 
Durant le mois de juin, une présentation dé
nommée: Bibliophilie et Graveurs canadiens 
voisinera avec d'autres intitulées: Daumier et 
son temps, Bibliophilie et gravures de Picasso, 
Le Miserere de Rouault, Permanence de la 
francophonie et de la poésie, etc. 

Plus tard dans l'été, se succéderont des 
expositions telles que: L'Art de la plumasserie 
au Guatemala, Enseignes et fer forgé en Ba
vière, Art sacré et tapisserie en Pologne, Le 
jeu à travers les âges, Travail du verre en Tché
coslovaquie, etc., couronné par un ensemble 
de tentures, tapisseries, orfèvrerie, costumes, 
estampe, constituant le Programme japonais. 
Nous aurons l'occasion de reparler, plus en 
détail, du Programme canadien qui se dérou
lera durant tout le mois de décembre. 

MILAN 

La Galleria dell'lncisione a été chargée par 
la Municipalité de Milan d'organiser une ex
position de l'œuvre gravée de Max Klinger e1 
d'acheter, pour la Galerie d'Art Moderne de 
cette ville, les séries les plus importantes de 
cet artiste. Les ensembles recherchés son! 
principalement: Rettungen Ovidischer - Opus II, 
Eva und Die Zukunft - Opus III, Paraphrase ûber 
den Fund Eines Handschuhs - Opus VI, Ein 
Leben - Opus VIII, Dramen - Opus IX, Eine Liebe 
- Opus X, Vom Tode. Erster Te/7 - Opus XI, 
Brahmsphantasie - Opus XII, Vom Tode. Zweitet 
Teil - Opus XIII. Ceux de nos lecteurs qui con
naîtraient la situation de certaines de ces œu
vres au Canada rendraient grand service aux 
responsables de la Galerie milanaise en leui 
communiquant directement les renseignements 
qu'ils possèdent à l'adresse suivante: 20121 
Milano, Via Spiga 33. 

LAUSANNE 

Les Drs Manfred et Guido Lehmbruck, les fils du sculp
teur, étaient au vernissage. Celui-ci fut suivi d'un con
cert de musique électro-acoustique présentant les 
lauréats du concours international organisé par 
Bourges en 1973. Ainsi une Maison de la Culture: 

1° fait voisiner les arts plastiques avec la musique, 
le théâtre, le cinéma; 

2° profite des expositions pour donner au public 
une éducation artistique. 

Habitants de Bourges. 

AVIS AUX ARTISTES 

Le Centre International de la Tapisserie 
Ancienne et Moderne de Lausanne (Suisse) 
organise pour 1975 sa septième biennale inter
nationale de la tapisserie. Le but principal du 
centre (CITAM) est de présenter la tapisserie 
d'aujourd'hui dans toutes ses évolutions, ses 
techniques, ses recherches et, pour cela, le 
concours est ouvert à tous les artistes à travers 
le monde. 

Tous ceux, donc, qui sont intéressés à pré
senter une œuvre au comité de sélection 
devront soumettre un dossier avant le 30 
septembre 1974. Pour tous renseignements 
concernant les conditions et les pièces cons
tituant le dossier, on peut s'adresser directe
ment au Centre International de la Tapisserie 
Ancienne et Moderne, Avenue de Villamont, 4, 
1005-Lausanne, Suisse, ou aux bureaux de 
Vie des Arts. 

J.-C.L. 



BALE BERLIN 

LE QUEBEC A LA FOIRE DE BALE 
270 exposants de 19 pays participeront au 

5e Salon International d'Art de Bâle — Art 5 
74 —, consacré à l'art du 20e siècle et qui 
se déroulera du 19 au 24 juin 1974. 111 
galeries exposeront des ouvrages classico-
modernes et une cinquantaine de galeries 
progressives exposeront des œuvres groupées 
sous le dénominateur commun de Nouvelles 
tendances. Elles voisineront avec des publi
cations d'éditeurs, de galeries d'art graphi
que moderne original et des éditeurs inter
nationaux les plus importants de livres d'art. 
Une grande exposition spéciale, /fa//e, 7960-
7970, enrichie d'un catalogue édité en Italie, 
couronnera cette manifestation qui a suscité 
un tel intérêt que, jusqu'à ce jour, 170 nou
veaux exposants n'ont pu être admis, faute 
d'espace. 

L'aide du Ministère des Affaires Culturelles 
de la Province, par l'intermédiaire de la Di
rection des Relations Culturelles et avec la 
collaboration du Service des Arts Plastiques, 
permettra la participation à ce Salon de neuf 
galeries québécoises. Les critères de sélec
tion du jury formé par le Ministère visaient 
à promouvoir les artistes québécois par les 
galeries et par les possibilités de celles-ci 
de garantir une continuité commerciale à la 
foire, ainsi qu'à assurer une équitable repré
sentation du milieu artistique québécois. Les 
galeries qui ont été sélectionnées sont: de 
Québec, Benedek-Grenier, de Saint-Sauveur-
des-Monts, l'Apogée, de Montréal, la Galerie 
Gilles Corbeil, Espace 5, la Galerie de Mont
réal et Véhicule Art Inc. D'autre part, dans 
la section spéciale réservée à la gravure, ont 
été retenues: la Guilde Graphique, la Galerie 
1640 et Média Gravures et Multiples, toutes 
de Montréal. Une quarantaine d'artistes qué
bécois seront donc présents à Bâle par l'in
termédiaire de ces galeries, grâce à l'invitation 
du Ministère des Affaires Culturelles qui tend 
à favoriser la participation du Québec aux 
manifestations internationales, dans le but 
d'ouvrir de nouveaux marchés à la produc
tion des artistes de la Province. Conformé
ment à cette politique et grâce à une colla
boration interministérielle fort louable, la 
participation québécoise à l'exposition de 
Bâle sera, à l'invitation de la Commune de 
Milan, présentée au Palazzo délia Permanente 
de cette ville, du 8 au 27 juillet 1974. 

J.-C. D. 

BAYREUTH 

ACTIVITÉS CULTURELLES 
35 gravures d'artistes québécois de moins 

de 35 ans seront présentées, sous les' aus
pices du Ministère de l'Intérieur de la Répu
blique Fédérale Allemande, dans le cadre des 
activités culturelles qui accompagnent le Fes
tival Wagner. La collaboration du Musée d'Art 
Contemporain et de la Société des Graveurs 
du Québec a amené la soumission au jury de 
deux cent vingt et une gravures de la part de 
70 artistes de moins de 35 ans. La sélection, 
qui participera au Festival International de Bay-
reuth, a déjà été présentée au public de Mont
réal, au mois d'avril dernier, par les soins 
du Musée d'Art Contemporain. 

RETROSPECTIVE WOLS 
A BERLIN ET A PARIS 

Enfermé dans ma conscience tranquille 
j'étais, je suis et 
je resterai fidèle 
à mon choix 
le plus profond. 

La fin de l'année 1973 a vu une grande 
rétrospective de l'œuvre de Wols, présentée 
d'abord à la Nationalgalerie de Berlin (13 sep
tembre - 5 novembre) et reprise au Musée 
d'Art Moderne de la ville de Paris (19 décem
bre - 3 février 1974). Il s'agit sans doute de la 
plus importante exposition Wols jamais vue, 
tant par le nombre que par le choix des œuvres. 

L'exposition de Berlin présentait, en effet, 
43 huiles sur toile, 101 gouaches et aquarelles 
et 26 dessins, exécutés entre 1939 et 1951 
(sauf quelques rares exemples de la première 
période, de 1933 à 1939). Cette exposition, qui 
devait être reprise intégralement à Paris, chan
gea cependant de caractère sans les neuf 
grandes toiles des collections américaines. 
Pour combler cette lacune, les organisateurs 
de l'exposition du Musée d'Art Moderne y ajou
tèrent quelques huiles et aquarelles venues de 
collections parisiennes. Ainsi, 188 œuvres 
étaient présentées à Paris, augmentées de 50 
photographies et 5 livres illustrés par Wols. 

C'est, donc, 22 ans après sa mort que l'on 
a pu enfin voir une exposition qui rende compte 
de la diversité et de l'importance historique 
de l'œuvre de Wols, encore trop mal connue. 
Voilà un hommage que l'on attendait de ces 
deux capitales: Wols est né à Berlin, le 27 mai 
1913, et mourut à Paris, le 1er septembre 1951. 

Comment évoquer ici le destin tragique qui 
poursuivit Wols jusqu'à sa mort prématurée, 
à l'âge de 38 ans? 

Nous n'en retracerons que les grandes li
gnes. Car si chez l'artiste, c'est l'œuvre qui 
nous intéresse néanmoins celle-ci demeure 
inextricablement liée à la vie et à ses réalités 
les plus quotidiennes. Et pour Wols, cela reste 
entièrement vrai. 

Wols vécut à Berlin, puis à Dresde, à partir 
de 1919, au sein d'une vieille famille saxonne 
protestante qui cultivait les arts et la musique, 
et passionnée pour les sciences. Après la mort 
de son père, survenue en 1929, Wols s'adonne 
à la photographie; il fait également un stage 
dans un garage Mercedes car la mécanique 
l'intéresse vivement. Son incursion au Bauhaus, 
en 1932, où il rencontre Gropius, Mies van der 
Rohe et Moholy-Nagy, ne sera que très brève. 
Il effectue son premier voyage à Paris, en 
juillet 1932. En septembre 1933, il quitte défi
nitivement l'Allemagne, où déjà se font sentir 
les conséquences du nazisme. 

Wols espère alors partir pour le Midi de la 
France avec un cinéma ambulant et gagner 
ainsi sa vie. Il est détourné de son projet par 
Grety, qu'il a rencontrée à Paris, et qui devien
dra sa femme en 1940. Ils partent donc pour 
Ibiza, puis pour Barcelone, où Wols vit du 
métier de photographe, jusqu'en 1935. C'est là 
que Wols sera emprisonné par le consul alle
mand en tant qu'objecteur de conscience. 
Relâché dans la nuit de Noël, il passe la fron
tière française et rejoint Grety à Paris. Il a 
tout perdu en Espagne — son œuvre, son 
violon, son matériel photographique, sa voiture. 

En 1937, il est nommé photographe officiel 
des Pavillons de l'Élégance et de la Parure à 
l'Exposition Internationale de Paris. La librairie 

La Pléiade exposera ses photographies pen
dant la même année. C'est à partir de ce mo
ment qu'il signera ses œuvres de son pseudo
nyme Wols (de son vrai nom Otto Alfred Schul
ze Battmann). 

Interné, dès le début de la guerre, comme 
ressortissant allemand dans divers camps du 
sud de la France, Wols découvre l'alcool et ne 
pourra plus s'en passer. 

"Vient la guerre. 
Internement de ma personne 
Sous promesse d'être trié. 
Longue époque d'humiliation. 
Pas de triage honnête.'" 

Il ne sera relâché qu'à la fin de 1940. De 
cette époque d'internement nous sont restées 
un grand nombre d'aquarelles qui sont autant 
d'échappées sur le rêve, nourri de visions 
quotidiennes, d'atroces réalités. 

Pendant deux ans, Wols est réfugié avec 
Grety à Cassis, petit port de pêche près de 
Marseille. Il fait plusieurs démarches pour 
gagner l'Amérique. Mais, alors que plusieurs 
de ses amis réussissent à s'embarquer (H. Pol, 
Max Ernst et d'autres), ses tentatives aboutis
sent à l'échec. Au moment où il va obtenir son 
visa, la guerre entre les États-Unis et le Japon 
est déclarée. Jusqu'en 1945, Wols vit à Dieu-
lefit (Drôme) où il dessine et peint sans relâche. 
C'est là qu'il trouve ses premiers acheteurs, 
notamment Henri-Pierre Roche qui s'intéresse 
fort à son œuvre. Ce dernier fera connaître 
Wols à René Drouin, qui décide d'exposer ses 
œuvres dans sa galerie de la Place Vendôme, 
à Paris. Cela se passait en décembre 1945. 
Dès lors allait commencer pour Wols une autre 
aventure. 

Wols, installé à Paris, allait être entraîné 
dans une carrière artistique à son insu, encou
ragé à exposer ses œuvres par sa femme 
Grety et quelques amis. Pendant six ans, et 
jusqu'à sa mort, Wols s'adonnera à la peinture 
sans relâche et créera une œuvre qui lui vaudra 
par la suite des épithètes telles: «Père du 
tachisme», «Premier abstrait lyrique». 
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36. WOLS 
Sans titre; antérieur à 1947. 
17 po. x12% (43.2 x 32.4 cm.). 



C'est lors de l'exposition de 40 toiles à la 
Galerie René Drouin que fut vraiment révélée 
l'œuvre de Wols au public parisien, en mai 
1947. On connaît la réaction de Mathieu, qui 
en éprouva un choc décisif: «Quarante toiles: 
quarante chefs-d'œuvre. Toutes plus foudroy
antes, plus déchirantes, plus sanglantes les 
unes que les autres; un événement considé
rable, le plus important sans doute depuis les 
œuvres de Van Gogh. Le cri le plus lucide, le 
plus évident; le plus pathétique du drame d'un 
homme et de tous les hommes. Je sors de 
cette exposition bouleversé. Wols a tout pulvé
risé»2. 

D'autres furent moins perspicaces, qui dans 
leur chronique banalisent l'événement, tel 
G. Limbour qui écrit: «Un peintre aujourd'hui 
chasse ses démons à la manière de Luther en 
leur jetant à la tête de la peinture. Seulement, 
il prévoit le moment où la rage va le surprendre 
et il a soin de mettre à l'endroit où l'apparition 
va se produire une toile qui recevra le jet 
exorciseur. C'est Wols»3. Ou encore, R. Buffet 
déclarant d'un air malin que c'est «ce bohème, 
le peintre Wols, qui lança l'École Éclaboussu-
riste»'1. 

C'est aussi en trois ans (de 1947 à 1949) 
que Wols accomplira une œuvre gravée de 
grande qualité: illustrations de livres de Paul-
han, Solier, Sartre, Artaud, Kafka. Il invente 
des formes aiguës, au graphisme acéré, dont 
la finesse et l'exaspération des lignes le ratta
chent à une tradition toute germanique. Au 
point que Wols, vers 1949-1950, craint d'y 
perdre la vue, tant son travail est minutieux. 

Malgré que quelques-uns de ses amis (Ma
thieu, Bryen, Paulhan, Sartre) aient reconnu 
la valeur imminente de son œuvre, Wols n'ac
corda jamais d'importance à sa réussite, au 
succès financier. En relisant ses Aphorismes, 
on découvre cet artiste, bohème il est vrai, 
amoureux de ses rêves et de ses visions, pour 
tout dire marginal: «Mon aventure est en 
dehors des rails.» Et encore: 

"Tout ce que je rêve se passe dans une 
très grande et très belle ville inconnue 
avec ses vastes faubourgs et les rues 
je n'ose pas la dessiner»*. 

Pendant les dernières années de sa vie, 

Wols s'enfonce de plus en plus dans son destin 
tragique. Ceux qui furent ses proches le con
firment aujourd'hui. Il lui fallait sa ration quoti
dienne de rhum. Et c'est dans cette atmos
phère, ce flot d'alcool, qu'il construisait son 
univers, qu'il devenait lui-même. «Il s'était 
lancé dans une entreprise à court terme, une 
seule: se tuer, convaincu que l'on n'exprime 
rien sans se détruire»6. 

Son expérience automatiste le mènera à 
l'élaboration d'une réalité picturale tout à fait 
personnelle et originale. 

«Pour que ma petite usine marche 
(Banjo, dessins, etc . . . ) 

il faut que je sois constamment... 
dans un état (zéro) (neutre ou nul) 
de demi-maladie 

demi-ivresse 
demi-tristesse 

(en évitant toute préméditation) 
. . . (demi-folie enchantée)"7. 

Cette demi-folie nous enchante à notre tour. 
Que ce soit dans ces villes échafaudées, les 
voiliers en partance, les foules agglomérées, 
ou ces espaces lumineux couverts de traits 
vifs, grattés, hachurés, Wols, lyrique, a ouvert 
d'autres voies au rêve. Et ce rêve est le nôtre 
aujourd'hui. Mais tout en nous laissant aller 
à cette rêverie, n'oublions pas que cette œuvre 
s'est bâtie à contre-courant, sur l'envers du 
bonheur, de la dignité d'être homme. Une 
œuvre libre, oui, mais édifiée sur l'envers de 
la liberté: 

«Le meilleur on tue 
et en première vue insensée 
les intéressés ont l'honneur d'être tués 
par la société, plus vite que le bétail: 
Ch. Baudelaire, E. Poe, Rimbaud, Lautréa
mont, Roger le Comte, Van Gogh, Modi
gliani, Wols, Artaud, Novalis, Shelley»'. 

1. Wols, Aphorismes, Paris, Archives Grety Wols. 
2. G. Mathieu, Au delà du Tachisme, Paris, Éd. René 

Julliard. 1963, p. 35. 
3. G. Limbour, Diables et angelots, in Action, 13 juin 

1947. 
4. R. Buffet, A Paris, on luit Raymond Duncan, in Nuit 

et Jour, 11 septembre 1947. 
5. Wols, Op. cit. 
6. J.-P. Sartre, Wols en personne, Paris Éd. Delpire, 

1963, p. 10. 
7 et 8. Wols, Op. cit. 
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37. WOLS à Paris, en 1937. 

38. Stelio SOLE 
Élément magnétique spatial, 1973. 
(Phot. Palma Photo-Press, Milan) 

39. Manon POTVIN 
La Débâcle, 1973. 
Eau-forte au sucre et burin. 
(Phot. Gabor Szilasi) 

40. Bijou de Madeleine DANSEREAU 
(Phot. Gabor Szilasi) 

41. Réjean CARDIN 
Premjer prix, Concours d'affiches de la Semaine 
de l'Education 74. 
(Phot. Gabor Szilasi) 
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NOS ARTISTES A L'ÉTRANGER 
NOUS ÉCRIVENT . . . 

De Milan, Stelio SOLE, le 17 février 1974. 

« . . . des difficultés? Il y en a beaucoup. Je suis 
à Milan depuis 16 mois, et la bourse de 3000 
dollars du Ministère des Affaires Culturelles 
du Québec était épuisée après seulement 5 
mois . . . mes recherches actuelles? Je travaille 
à la purification et à l'élimination des struc
tures, pour devenir totalement spatial . . . pour 
une prochaine exposition au Canada, j'envi
sage de grandes pièces, 4 m. sur 3 (13 pds sur 
10), avec un rapport d'espace (350 millions 
d'années-lumière!) entre la totalité de la sur
face et les parties. C'est très difficile à expli
quer par lettre, il faudrait que vous voyiez le 
travail . . . je pourrais vous parler des problè
mes que rencontrent les artistes québécois à 
l'étranger: problème du langage problème de 
la solitude . . .» 

De Paris, Marcel BARBEAU, le 26 mars 1974. 

«. . . juste un mot pour vous annoncer une 
bonne nouvelle: une de mes sculptures a été 
acceptée au Salon de Mai et sera exposée au 
Musée d'Art Moderne, du 25 mai au 29 juin. 
Il fait un printemps exceptionnel à Paris . . .» 

De Paris, Manon POTVIN, le 19 février 1974. 

«. . . je suis à Paris depuis avril 1971 grâce 
à une bourse du Gouvernement Français et 
à des bourses successives du Gouvernement 
du Québec . . . Mon travail ici? . . . Le principe 
de l'Atelier 17 repose sur un procédé d'impres
sion couleur en eau-forte, à l'aide de rouleaux 
et d'encres de densités différentes, procédé 
importé chez nous, notamment par Dumouchel, 
Angèle Beaudry, A. Pentsch et Richard La
croix . . . Un autre élément positif de cet atelier 
est constitué par la large représentation inter
nationale des stagiaires . . . Américains du 
Nord et du Sud, Canadiens, Japonais en nom
bre croissant . . . la tendance de l'atelier, 
suivant celle de W. Hayter, est à l'abstraction, 
ou plus exactement à un graphisme géométri
que fondé sur l'ellipse, qui autorise toutes les 
virtuosités techniques et favorise un colorisme 
souvent heureux. A cet égard, je me situe un 
peu à part, car j'aime le dessin et je persiste 
à restituer, en eau-forte ou au burin (et souvent 
j'associe les deux), ma propre interprétation 
d'objets ou de paysages. Est-ce parce que je 
n'y suis pas retournée depuis trois ans . . . mes 
dernières gravures sont presque toutes des 
paysages du Québec? 

Mes projets? . . . agréablement surprise par 
le succès de mon exposition de Noël . . . nom
bre relativement important de gravures ven
dues . . . reçu quatre propositions pour de 
nouvelles expositions . . . le Conseil des Arts 
m'a acheté huit gravures . . . Je n'envisage 
cependant pas de vivre de la vente de mes 
gravures, et mon objectif demeure l'enseigne
ment. 

Des difficultés? La vie à Paris qui est très 
chère . . . en gravure, on ne peut travailler 
qu'avec des fournitures très coûteuses . . . les 
bourses accordées permettent juste de survi
vre . . . l'espace restreint à l'Atelier 17, une 
seule presse pour 50 stagiaires, une propreté 
relative, un chauffage dérisoire . . . il paraît que 
c'est la vieille Europe . . .» 

CONCOURS ET DISTINCTIONS 

Université de Montréal 
Alfred Pellan 

Chaque année, un comité, nommé par l'Uni
versité de Montréal, retient les noms de quatre 
personnalités qui ont particulièrement contri
bué à l'avancement et au rayonnement de la 
culture québécoise et sanctionne leur action 
par un doctorat honoris causa. Alors que 
traditionnellement, les récipiendaires étaient 
choisis dans divers autres secteurs d'activité, 
le Comité a décidé, depuis deux ans déjà, 
de se tourner également vers les membres de 
la communauté artistique. 

Le peintre Alfred Pellan, «pour l'ensemble 
de son œuvre», était, cette année, l'une des 
quatre personnalités choisies. Parrainé par 
René de Chantai, Doyen de la Faculté des Arts 
et des Sciences, il a reçu cette haute distinc
tion, le 31 mai dernier, des mains de M. Piché, 
Chancelier de l'Université. 

Conférence Canadienne des Arts 
Mariette Rousseau-Vermette 

Le 5 avril 1974, à Ottawa, Son Excellence 
le Gouverneur général Jules Léger remettait 
à Mariette Rousseau-Vermette, le diplôme 
d'honneur de la Conférence Canadienne des 
Arts, distinction décernée aux membres de 
la communauté artistique canadienne qui ont 

particulièrement contribué à l'essor culturel du 
pays. Le récipiendaire, dont la réputation 
internationale n'est plus à faire, a su repenser 
la tapisserie traditionnelle à la lumière de sa 
propre créativité et, depuis 1960, nombre de 
ses œuvres sont accrochées dans des collec
tions privées ou des édifices gouvernemen
taux. Une de ses tapisseries a même été choisie 
par le Gouvernement comme cadeau officiel 
pour le mariage de la Princesse Anne. De 
nombreuses invitations aux Biennales de Lau
sanne, ainsi que des expositions, tant ici qu'à 
l'étranger, ont depuis longtemps consacré son 
très grand talent. 

Ministère de l'Industrie et du Commerce 
Les Artisans 

Le 10 avril 1974, au cours d'un dîner d'hon
neur au Château Champlain, à Montréal, M. 
A.-M. Guérin, Directeur général de la Direc
tion des Textiles et des Produits de Consom
mation au Ministère fédéral de l'Industrie et 
du Commerce, a rendu hommage aux lau
réats, pour la région Montréal-Ottawa, du 
concours Design Canada 74, section artisanat. 
Le but de ce concours est à la fois de sti
muler le design canadien de qualité, de dif
fuser la connaissance de l'artisanat et du de
sign dans le public canadien et de susciter 
la création d'articles de belle venue, qui 
pourraient être fabriqués à l'échelle indus
trielle, à destination des boutiques de cadeaux 
et de l'exportation. Plus de 900 articles ont 
été présentés au concours, et les prix ont 
été décernés. Les artisans de la région de 
Montréal auxquels ont été attribués des cita
tions de mérite du design canadien sont: 
Mme L. Lavigne, Maria Svatina Corp., Marthe 
Gilbert, Denise Bossé, Atelier Protégé le Fil 
d'Ariane, Madeleine Dansereau, Anna C. Je-
senko, Pierre Tassé et Michael R. G. Williams. 
D'autre part, Georges Frénette et Trixi Rit-
tenhouse Fortier ont mérité des prix spéciaux. 

Association d'Éducation du Québec 
Jeunes Graphistes 

L'Association d'Education du Québec orga
nise, chaque année, autour d'un thème diffé
rent, une semaine d'éducation. La manifes
tation de cette année était organisée, du 31 
mars au 6 avril, en collaboration avec le 
Centre d'Animation des Services d'outre-mer, 
sur le thème: Le Tiers-Monde, le Québec et 
moi. Pour motiver les jeunes et les amener 
à participer activement, les organisateurs 
avaient lancé, parmi les groupes des diffé
rents âges scolaires, un concours d'affiches 
sur le sujet de la rencontre. Parmi les nom
breux projets reçus, ceux de deux élèves du 
niveau secondaire ont été retenus et ont mé
rité un premier prix ex aequo: celui de Danielle 
Laporte, de Montréal, et celui de Réjean Car
din, de Sorel, dont la création a servi à 
l'impression de l'affiche de la Semaine d'Édu
cation. L'envoi de Sylvie Desjardins, de Lon
gueuil, membre de la Société des Jeunes 
Artistes Créateurs, a également été retenu pour 
la création du macaron officiel. 

Ministère Français des Affaires Étrangères 
Journalistes 

Douze journalistes québécois ont été sélec
tionnés, le 15 mars dernier, à la suite du 
Concours d'échanges de journalistes fran
çais québécois organisé annuellement par 
le Ministère français des Affaires Étrangères, 
et bénéficieront d'un stage de plusieurs mois 
en France. Parmi les heureux lauréats nous 
relevons avec plaisir le nom de notre colla
borateur Jean-Claude Leblond. 

J.-C. D. 


