
Tous droits réservés © La Société La Vie des Arts, 1979 Ce document est protégé par la loi sur le droit d’auteur. L’utilisation des
services d’Érudit (y compris la reproduction) est assujettie à sa politique
d’utilisation que vous pouvez consulter en ligne.
https://apropos.erudit.org/fr/usagers/politique-dutilisation/

Cet article est diffusé et préservé par Érudit.
Érudit est un consortium interuniversitaire sans but lucratif composé de
l’Université de Montréal, l’Université Laval et l’Université du Québec à
Montréal. Il a pour mission la promotion et la valorisation de la recherche.
https://www.erudit.org/fr/

Document généré le 9 avr. 2024 01:22

Vie des arts

Lectures

Volume 24, numéro 97, hiver 1979–1980

URI : https://id.erudit.org/iderudit/54697ac

Aller au sommaire du numéro

Éditeur(s)
La Société La Vie des Arts

ISSN
0042-5435 (imprimé)
1923-3183 (numérique)

Découvrir la revue

Citer ce compte rendu
(1979). Compte rendu de [Lectures]. Vie des arts, 24(97), 84–89.

https://apropos.erudit.org/fr/usagers/politique-dutilisation/
https://www.erudit.org/fr/
https://www.erudit.org/fr/
https://www.erudit.org/fr/revues/va/
https://id.erudit.org/iderudit/54697ac
https://www.erudit.org/fr/revues/va/1979-v24-n97-va1182944/
https://www.erudit.org/fr/revues/va/


lectures 

CHARDIN 

L'ALCHIMISTE DU BANAL 

Pierre Rosenberg, Chardin, 1699-1779. 
Musée des Beaux-Arts de Cleveland et 
Indiana University Press, 1979. 423 p.; 
reprod. en noir et en coul. 

Ce monumental ouvrage a été publié à 
l'occasion de la grande exposition orga
nisée par la Réunion des Musées Na
tionaux de Paris et les Musées de Cleve
land et de Boston. Cette exposition s'est 
tenue, au cours de l'année 1979, dans ces 
trois villes, à l'occasion du 200e anniver
saire de la mort de Chardin. Elle se com
posait de 142 œuvres, dont 90 sont repro
duites au catalogue, la fragilité des pastels 
ayant empêché leur transport. Le catalo
gue est précédé d'un avant-propos de 
Sherman E. Lee, directeur du Musée de 
Cleveland, et de Jan Fontein, directrice du 
Musée de Boston; la préface est de Pierre 
Rosenberg. 

Cette exposition revêt une signification 
particulière au moment où l'abstraction en 
peinture est remise en question et où on 
assiste à la renaissance du néo-réalisme. 
Il ne faut pas non plus oublier que l'uni
vers de Chardin n'est rassurant et acces
sible qu'en apparence, car ce peintre de 
sujets modestes et quotidiens se présente 
à nous comme un alchimiste qui a eu le 
génie de transformer la réalité la plus 
banale en une œuvre où dominent une 
profondeur de sentiments et une chaleur 
humaine inusitées. 

L'ouvrage de Rosenberg est non seu
lement un hommage à Chardin et à son 
art, mais il est aussi, par la qualité profes
sionnelle de sa présentation, un outil ex
trêmement précieux pour les chercheurs. 
L'édition française du catalogue a été rédi
gée par les Éditions de la Réunion des 
Musées Nationaux. 

Lucile OUIMET 

LE PARIS ARCHITECTURAL 

Michel FLEURY, Alain ERLANDE-BRAN-
DENBURG et Jean-Pierre BABELON, 
Paris, de Lutèce à Beaubourg. Paris, Flam
marion, 1979. 194 pages; illus. en noir et 
en coul. 

Il est bien difficile de parler d'une ville 
aussi pleine de richesses architecturales 
que Paris, sans le faire avec méthode, 
précision, savoir et amour. C'est ce qu'ont 
tenté de réaliser les auteurs d'un ouvrage 
qui va beaucoup plus loin que le simple 
guide. Paris, de Lutèce à Beaubourg se 
compose d'un savant texte chronologique 
sur l'histoire architecturale de la ville de 
Paris et d'une documentation photogra
phique comprenant plus d'une centaine 
d'illustrations en noir et en couleur dont 
la mise en page et la qualité sont excep
tionnelles. 

Que l'on s'intéresse à l'époque gallo-
romaine et au haut Moyen-âge (les Ther
mes de Cluny et les Arènes), à l'art roman 
(Saint-Germain-des-Prés) et à son influen
ce sur les créations monastiques, au go
thique et à l'avènement d'un art révolu
tionnaire, à la Renaissance et aux quatre 
siècles qui lui succèdent, la lecture d'un 
tel ouvrage offre, en un spectacle sobre et 
resplendissant, un Paris dont la beauté 
ne laisse personne indifférent. 

Isabelle LELARGE 

LIENS CULTURELS 

Catalogue de l'Exposition PARIS-MOS
COU organisée par le Ministère de la Cul
ture de l'URSS et le Centre National d'Art 
et de Culture Georges-Pompidou. Paris, 
1979. 580 p.; illus. en noir et en coul. 

La grande exposition Paris-Moscou, 
1900-1930, a lieu à Paris du 31 mai au 
5 novembre 1979. Cette même exposition 
aura lieu à Moscou, en 1981. Cet événe
ment a donné lieu à la publication d'un 
volumineux catalogue de luxe présenté 
par le Centre Georges-Pompidou. Pendant 
que les œuvres d'un grand nombre d'ar
tistes russes comme Chagall, Soutine, 
Malévitch, Kandinsky, Larionov sont repré
sentées, des artistes français comme 
Picasso, Matisse et nombre d'autres sont 
aussi exposés. Le catalogue a été pré
facé par Jean Millier, Pontus Hulten et 
Alexandre Khaltourine. Une introduction 
de V. M. Polevoi fait l'historique et la 
genèse des relations Paris-Moscou, à 
l'époque 1900-1930. Les œuvres exposées 
portent sur de nombreuses disciplines: 
arts plastiques, arts appliqués et objets 
utilitaires, architecture-urbanisme, art de 
propagande révolutionnaire, affiche, théâ
tre-ballet, littérature, musique, cinéma, 
photographie créatrice. L'exposition con
tient aussi de nombreux documents d'épo
que. Chacune des disciplines traitées est 
accompagnée d'un texte très élaboré, 
rédigé par un spécialiste russe ou fran
çais. 

Cette importante exposition commune 
franco-soviétique permet une confronta
tion de l'art des deux pays. Elle témoigne 
de la vigueur de l'évolution de l'art en 
France et en Russie et de la force des 
liens culturels unissant ces deux pays. 

L.O. 

LA GRAVURE ESQUIMAUDE 
DE 1959 A 1976 

Helga GOETZ, L'Estampe inuit — Catalo
gue d'une exposition itinérante. Préface 
de William E. Taylor, Jr. Ottawa, Musées 
Nationaux du Canada (Musée de l'Homme) 
et Ministère des Affaires Indiennes et du 
Nord, 1977. 268 p.; 155 illus. en noir et 
blanc (12 d'entre elles sont aussi en cou
leur); une carte montrant les centres de 
production; bibliographie. 

Nous devons déjà au Conseil Canadien 
des Arts Esquimaux trois importantes ma
nifestations dans le domaine de l'art des 
Inuit: Sculpture qui, à l'occasion du cen
tenaire des Territoires du Nord-Ouest, en 
1970, circula dans dix centres du Nord 
canadien; Sculpture/Inuit, présentée, en
tre 1971 et 1973, dans neuf grands musées 
d'Europe, des États-Unis et du Canada; 
Artisanat de l'arctique canadien, tenue en 
1975, à Toronto et à Ottawa. 

Deux ans plus tard, ce fut le tour de la 
gravure. Un excellent catalogue, dû à la 
collaboration de plusieurs spécialistes et 
de bon nombre d'organismes, accompa
gne cette exposition. Il renferme un histo
rique général et une courte histoire des 
cinq écoles: Cape Dorset, Nouveau-Qué
bec, Holman, Baker Lake et Pangnirtung, 
ainsi que des reproductions d'ouvrages de 
chacune d'elles. Chaque reproduction est, 
au besoin, expliquée ou commentée, et 

84 



elle est accompagnée des renseignements 
habituels: noms de l'artiste et du graveur; 
titre et date; techniques utilisées; dimen
sions, numéro du catalogue, nature du 
modèle qui a servi à la production de la 
gravure. 

C'est à Cape Dorset, en 1957, que se 
firent les essais, et des expositions furent 
d'abord tenues à Winnipeg, à la fin de 
1958, ainsi qu'à Stratford, en Ontario, l'été 
suivant. La première collection annuelle, 
celle de 1959, fut présentée au Musée des 
Beaux-Arts de Montréal, au printemps de 
1960. 

Dans le catalogue, ce centre est repré
senté par 77 gravures produites au moyen 
des quatre techniques suivantes: gravure 
sur pierre, pochoir, gravure sur cuivre et 
lithographies, certaines œuvres compor
tant même l'utilisation de plus d'une 
technique. Il convient, à ce sujet, de faire 
remarquer que le graveur esquimau ne se 
borne pas à la gravure dite de reproduc
tion — plusieurs d'entre eux agissent 
souvent comme artistes créateurs — 
mais que c'est lui, généralement, qui choi
sit les dessins à graver, les couleurs à uti
liser et les épreuves à placer dans les 
collections. Entre 1959 et 1976, les neuf 
graveurs de Cape Dorset ont produit 1222 
gravures, dont le tirage moyen, comme 
dans tous les centres, s'établit aux alen
tours de cinquante exemplaires. 

Vint ensuite, dans l'ordre chronologi
que, l'école de Povungnituk, à laquelle se 
joignirent plusieurs autres centres du 
Nouveau-Québec. Une coopérative remon
tant à 1958 contribua fortement à l'adjonc
tion de la gravure à la sculpture et à l'arti
sanat, déjà très florissants. Les soixante-
seize gravures de la première collection 
parurent dans le catalogue de Cape Dor
set de 1962. Très influencée par la sculp
ture, cette école a utilisé exclusivement la 
gravure sur pierre, de sorte que l'on peut 
presque dire qu'il s'agit d'une adaptation 
du relief sculpté à la gravure. D'autre part, 
Il n'y a, pour cette raison, qu'une rare 
communication entre le créateur et le gra
veur. Cette école, qui se caractérise par le 
rendu du mouvement, n'a pas connu un 
développement régulier mais, depuis quel
ques années, elle semble solidement éta
blie. Tivi Etook, de Port-Nouveau-Québec 
(George River), a même publié des cata
logues particuliers en 1975 et 1976. L'éco
le est représentée dans le catalogue par 
23 gravures sur un total de 847. 

Sauf en 1971 et en 1975, l'école d'Hol-
man présente des collections depuis 1965. 
Elles renferment uniquement des gravures 
sur pierre, mais on a commencé récem
ment à s'intéresser à la lithographie. 
Beaucoup de gravures — il n'y en a, dans 
le catalogue, que 12 sur 298 — représen
tent de petits personnages participant à 
une action commune: repas, banquets, 
jeux, passe-temps, etc. 

Après dix ans de tentatives sporadiques, 
les graveurs de Baker Lake exposèrent 
leur première collection en 1970. A quel
ques exceptions près, les dessinateurs ne 
participent pas à la gravure de leurs œu
vres, et les graveurs, bien qu'ils s'en tien
nent généralement à l'original, n'hésitent 
pas à simplifier les dessins, à les renverser 
ou à en changer les couleurs. Ils utilisent 
plusieurs techniques: gravure sur pierre, 
pochoir et sérigraphie, et se plaisent à les 
combiner. Cette école est très active: de 
1970 à 1976, elle a produit 270 gravures, 
dont 31 figurent dans le catalogue. 

La dernière-née, l'école de Pangnirtung, 
est, comme celle de Cape Dorset, située 
dans l'île de Baffin. Elle se compose d'an
ciens qui, dans ieurs dessins, racontent la 
vie traditionnelle de ce centre, notamment, 
la pêche à la baleine, et de jeunes gra
veurs doués de beaucoup de talent et 
d'enthousiasme, si bien qu'elle semble ap
pelée à un brillant avenir. Les techniques 
employées sont la gravure sur pierre, le 
pochoir et la sérigraphie. Sur les 103 gra
vures produites en 1973, 1975 et 1976, 
douze seulement ont pris place dans le 
catalogue. 

Il paraît que les deux comités chargés 
de la sélection n'ont pas eu trop de mal 
à s'entendre, sans que l'on sache les cri
tères qu'ils ont utilisés. On peut, sans 
doute, différer d'opinion avec eux mais, en 
l'absence de couleur, qui joue un grand 
rôle dans l'appréciation de la gravure es
quimaude, il est bien difficile de se pro
noncer. 

L'album se termine par trois annexes: 
1) une liste générale des noms — et de 
leurs variantes — ainsi que des dates de 
naissance et de décès des artistes, établie 
suivant le lieu de production; 2) le nombre 
de gravures produites dans chacune des 
techniques dans les différentes collec
tions annuelles; 3) un court historique du 
Comité Canadien de l'Art Esquimau, créé 
en 1961, et du Conseil Canadien des Arts 
Esquimaux qui lui a succédé, en 1967. 
Comme il se doit, ce catalogue est 
bilingue. 

Jules BAZIN 

LE GRAVEUR ESCHER 

Le Monde de M. C. ESCHER. Son œuvre 
commenté par J. L. Locher, C.H.A. Broos, 
G. W. Locher, H. S. M. Coxeter, sous la 
direction de J. L. Locher. Paris, Sté Nile 
des Éditions du Chêne, 1972. 63 p.; 8 pis 
en coul.; 270 reprod. en noir; bibliog. 

Le graveur néerlandais M. C. Escher est 
né à Leeuwarden, en 1898. A la fin de ses 
études en art graphique, en 1922, il entre
prend de nombreux voyages, notamment 
en Italie et en Espagne, au cours desquels 
il exécute des dessins qu'il transforme en 
estampes. Selon J. L. Locher, le dévelop
pement chronologique de son œuvre peut 
se diviser en deux parties: avant et après 
1937. Au départ, c'est un monde recon-
naissable que décrit Escher, tandis que le 
côté étrange et fascinant de son œuvre 
se manifeste après 1937, alors que sa 
conception du monde et de sa structure 
le rapproche de la science et des mathé
matiques. Les textes des auteurs qui ont 
participé à la publication de cette étude 
jettent une vive lumière sur l'œuvre et la 
pensée de cet artiste visionnaire, en parti
culier le texte de M. C. Escher lui-même 
intitulé L'Approche de l'infini. Les titres et 
les légendes des œuvres apparaissent à 
la fin de l'ouvrage dans un catalogue relié 
qui permet une consultation rapide en 
même temps que les planches contenues 
dans le volume peuvent être examinées. 
Une bibliographie exhaustive sur les su
jets suivants complète cette étude appro
fondie de l'œuvre d'Escher: ses œuvres; 
ouvrages illustrés par lui; écrits sur son 
œuvre; son œuvre pour les publications 
scient i f iques; pr incipales exposit ions; 
principales conférences. 

L.O. 

Centre Georges Pompidou 
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VASES ET FIGURINES 
DE L'ÂGE DU BRONZE 

À CHYPRE 
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ANDRE UCWL 

QUÉBEC 
OVIANTIQUE 

UNE DOUCE PASSION 

Jean des GAGNIERS et Vassos KARA-
GEORGHIS, Vases et figurines de l'âge 
du bronze à Chypre. Les Presses de l'Uni
versité Laval, Québec, 1977, s.p. 

Certains lecteurs de Vie des Arts se rap
pelleront sans doute un excellent article 
sur des fouilles archéologiques à Chypre1. 
Dirigées par le professeur Jean des Ga-
gniers, de l'Université Laval de Québec, 
ces fouilles se sont déployées en plusieurs 
chantiers sur le site de l'antique Soli, 
fondée par le roi Philokypros, il y a vingt-
six siècles. 

Toujours passionné d'art grec et fasciné 
par Chypre, le professeur des Gagniers 
nous propose, une dizaine d'années plus 
tard, un document d'envergure sur les 
Vases et figurines de l'âge du bronze à 
Chypre. De grand format, cet album a été 
préparé en collaboration avec l'archéolo
gue Vassos Karageorghis et présente un 
vaste répertoire de céramique rouge et 
noire polie, avec plus de cent soixante-dix 
photographies, dont hélas! quatre ou cinq 
seulement se trouvent reproduites en cou
leur. 

Les stylisations des formes humaines et 
animales, dans plusieurs des œuvres pho
tographiées, sont éblouissantes d'origina
lité et d'audace (malgré la médiocrité des 
illustrations en noir), et il est miraculeux 
de voir ainsi, une fois de plus, surgir des 
ombres millénaires des pièces d'art aussi 
raffinées et variées et aussi bien conser
vées, ce miracle se produisant grâce à la 
douce passion et au travail obstiné et 
méticuleux des archéologues et de leurs 
équipes. 

Cet album ne s'adresse ni aux spécia
listes d'archéologie chypriote ni au grand 
public amateur d'art. L'avant-propos en 
indique clairement la visée: il s'adresse 
plutôt «aux étudiants en art et en archéo
logie, pour fins de comparaison et de réfé
rences; on y trouvera, outre des descrip
tions relativement détaillées, une intro
duction sommaire à l'archéologie et à 
l'histoire de la période traitée, une brève 
étude des types et des classes d'objets, 
quelques renseignements techniques, une 
rapide analyse du style et, enfin, quelques 
commentaires esthétiques». 

1. Vol. XII, N°49, p. 54-57. 

Guy ROBERT 

REVISITER QUEBEC 

André DUVAL, Québec romantique. Mont
réal, Les Éditions Express, 1978. 285 pa
ges; 71 Illustrations. 

André Duval, déjà bien connu pour ses 
deux romans: Le Mercenaire (1960) et Les 
Condisciples (1971), se garde bien d'avoir 
voulu écrire un ouvrage historique en pu
bliant Québec romantique. Il a beau tenir 
Québec pour «la capitale de la petite his
toire» (p. 21) et pour une «Terre historiée» 
(p. 75), il ne prétend pas faire œuvre d'his
torien. Son but est beaucoup plus modes
te, sans être pour autant plus facile. Com
me il l'écrit dans l'avant-propos, «le pré
sent ouvrage vise à faire ressusciter le 19e 
siècle à Québec... Ce livre est une œuvre 
de réflexion et de synthèse». Il désire, 
l'histoire étant une résurrection, faire revi
vre la Vieille Capitale au XIXe siècle, alors 

qu'elle «devint de plus en plus une aïeule 
oubliée.» Mais, par pure convention, l'au
teur fait remonter le romantisme de la ville 
de Québec à 1760 et réussit à le prolonger 
jusqu'à la fin de la Seconde Guerre mon
diale (1939-1945). En d'autres termes, son 
amour pour Québec, le vieux Québec, est 
si profond et si sincère qu'il brûle de nous 
le faire connaître et aimer avant qu'il ne 
soit trop tard, c'est-à-dire avant que la 
pioche des démolisseurs, au nom du pro
grès de l'urbanisation (?), n'en fasse une 
ville comme les autres, sans âme, sans 
histoire, sans visage, ce qu'elle risque de 
devenir en l'an 2000. Car la ville de Qué
bec, qui a pour symbole un vaisseau, est 
sérieusement menacée de remplacer le 
bateau par le bull-dozer. André Duval a 
donc fait une bonne action en publiant 
son livre. Il paraît à une heure cruciale 
dans l'histoire de la ville de Champlain. 

Pour atteindre son but, qui est de faire 
revivre Québec et ses environs d'avant 
l'ère des bunkers, des canyons de béton 
et de la pollution des rues encombrées 
d'automobiles, l'auteur a généreusement 
illustré son livre de gravures d'époque — 
il y en a 71 bien comptées — et habile
ment truffé son texte personnel de cita
tions empruntées tantôt à des historiens 
et à des sociologues, comme F.-X. Gar
neau, Francis Parkman et H.-Raymond 
Casgrain, Alexis de Tocqueville, David 
Henry Thoreau, Edme Rameau de Saint-
Père et André Siegfried, tantôt aux témoi
gnages d'une soixantaine de voyageurs 
étrangers qui visitèrent Québec de 1760 à 
1945. Aussi le lecteur, à feuilleter amou
reusement cet ouvrage, car c'est ainsi qu'il 
doit le faire, éprouve-t-il le vif sentiment 
de visiter à loisir une salle d'iconographie 
et de faire escale parmi des livres de voya
ge; il ne saurait être en meilleure com
pagnie pour visiter et revisiter Québec, 
lire une petite histoire de la ville appuyée 
par de nombreuses citations d'auteurs et 
agrémentée d'excellentes gravures d'épo
que. Une bibliographie choisie et un index 
fort bien dressé terminent le volume. Quel 
dommage, cependant, qu'André Duval 
n'ait point relevé la liste complète des i l
lustrations et n'ait point indiqué dans sa 
bibliographie l'endroit d'édition et le nom 
de l'éditeur! 

Les illustrations sont, à quelques ex
ceptions près, nettes, évocatrices et va
riées; l'auteur les a empruntées à W. H. 
Bartlett (6), au Picturesque Canada (10) 
et aux Archives Nationales du Québec 
(15); quelques-unes à la collection du Mar
quis de Lorne (3), à Fred B. Schell (3), à 
Joseph Bouchette (2), à L'Opinion Publi
que (2), aux Illustrated News du Canada et 
de Londres. Tantôt ce sont des portraits: 
lord Durham, Alexis de Tocqueville, Fran
cis Parkman, Faucher de Saint-Maurice, 
lord Dufferin, tantôt ce sont des paysages 
et des scènes: les plaines d'Abraham en 
1880, Québec sous la neige en 1884, la 
porte Saint-Jean, la porte Saint-Louis, le 
Petit Séminaire de Québec, les chutes de 
la Chaudière, les chutes de Montmorency, 
la terrasse Dufferin, etc. Il va sans dire que 
les gravures d'époque contribuent énor
mément à reconstituer l'ambiance de Qué
bec et de ses environs. 

Le livre est divisé en douze essais ou 
médaillons, chacun comportant une ving
taine de pages; plusieurs ont des titres 
évocateurs et poétiques, comme Un rocher 
gris, Une étendue d'herbe, Une avenue 
grandiose, Été italien — Hiver russe, Der-



nier regard. Ils sont écrits d'une plume 
alerte, volontiers éloquente et poétique; 
elle est aussi familière par moments. Ils 
sont truffés de citations empruntées à une 
quarantaine d'écrivains français et à au
tant d'auteurs américains et anglais; il cite 
aussi des écrivains canadiens, tels qu'Ar
thur Buies, Faucher de Saint-Maurice, 
Louis Frechette, Philippe Aubert de Gas
pé, Hector Fabre, Marius Barbeau et 
Robert de Roquebrune. Tous les textes 
anglais, sauf la strophe d'un poème de G. 
W. Wicksteed (p. 23), sont cités en fran
çais; mais j'ignore le nom du traducteur. 
Les plus anciennes citations françaises du 
XIXe siècle sont celles d'Alexis de Toc
queville (1833) et de Maurice Sand (1862), 
fils de George Sand; les plus récentes, du 
XXe siècle, sont celles de Maurice Gene-
voix (1945) et de Pierre Mélèze (1959). 
Méritent d'être soulignés tout particulière
ment les témoignages de femmes écri
vains: Willa Cather, Susannah Moodie, 
Frances O. Monck, Isabella Bird, Char
lotte MacPherson, Mazo de la Roche. Les 
pages d'André Duval sur l'avenir de Qué
bec sont superbes. Lisez, par exemple, 
son Plaidoyer pour une ville (p. 13-30) ou 
Dernier Regard (p. 247-273), vous y trou
verez des vues marquées au coin du bon 
sens, de l'enthousiasme et de la hiérarchie 
des valeurs. On ne saurait mieux penser, 
mieux sentir et mieux dire. 

En bref, voilà un livre à déguster comme 
un vin de qualité. Il fait honneur tout en
semble à son auteur et à la ville de 
Québec. 

Maurice LEBEL 

UNE ŒUVRE REPRÉSENTATIVE 
DE NOTRE TEMPS 

René MICHA, Hélion. Paris, Flammarion, 
1979. 96 pages; 76 illus. en noir et en cou
leur; chronologie et bibliographie. 

Hélion, plus de cinquante ans de pein
ture. Le reflet d'une époque dans ce qu'el
le a de cohérent et de varié. L'auteur de la 
monographie, René Micha, aime les exem
ples précis et les références qui éclai
rent. Il aborde l'œuvre de Jean Hélion 
avec le souci de situer les phases d'une 
démarche particulièrement active et, tout 
en tenant compte de diverses classifica
tions faites par ses prédécesseurs, il lui 
semble plus évident qu'Hélion a «l'inlassa
ble volonté d'affronter les contraires et de 
les fondre» et que l'œuvre témoigne d'une 
unité très rare dans l'histoire de l'art. Une 
expérience conséquente: avant l'abstrac
tion, de 1926 à 1929; l'abstraction, de 
1929 à 1939, et retour en force à la figura
tion de 1939 à nos jours. 

Après avoir rappelé les débuts d'Hélion 
à Paris, en 1922, le coup de foudre éprou
vé au Louvre en découvrant les œuvres de 
Philippe de Champaigne; le début des 
grandes amitiés, la rencontre de Joaquin 
Torres Garcia, la découverte de l'art mo
derne, la décision de se vouer uniquement 
à la peinture, les premières œuvres, natu
res mortes, paysages, portraits, René 
Micha constate que, dès ce moment, 
Hélion porte une attention de plus en plus 
grande, bientôt exclusive, aux formes élé
mentaires. Viendront ensuite les conquê
tes de l'expressionnisme abstrait, l'enga
gement avec le groupe de L'Art concret, 
suivi bientôt de l'éloignement des écoles, 

des manifestes et du choix définitif de la 
route solitaire. Pendant dix ans, de 1929 
à 1939, aux États-Unis comme en Europe, 
Hélion cherchera à épuiser toutes les so
lutions de l'expression libre. Une phase 
importante, qui fait partie de «l'œuvre 
complète», qui ne peut en être détachée. 

Avec la Figure tombée (1939), il dit 
adieu à l'abstraction et retrouve le che
min de la nature qui l'habite depuis tou
jours. Il cherche dans le réel, le quotidien, 
ce qu'il a de singulier. Et cette quête 
ardue, René Micha nous la fait saisir dans 
le détail, à l'aide des œuvres et des écrits 
du peintre. Bref, ce texte intelligent et 
sensible, dont on apprécie les conclu
sions, offre au lecteur la possibilité de se 
familiariser avec l'essentiel d'une expé
rience. La qualité des reproductions mé
rite d'être également soulignée. 

Andrée PARADIS 

UN CATALOGUE DÉMOCRATIQUE 

AMP (Arte Mercato Pivetta), comme son 
nom l'indique, est dirigé par Antonio Maria 
Pivetta, qui est aussi membre de FIRA 
(Fédération Internationale des Revues 
d'Art). Appartiennent aussi à cette fédéra
tion les revues suivantes: Vie des Arts de 
Montréal, Artes visuales de Barcelone et 
Arte Plastica de Mexico. 

AMP International Catalogue of Modem 
Art de 1977-1978, en deux volumes, est le 
«premier, vrai et sérieux catalogue démo
cratique existant actuellement,» selon 
l'expression que l'on trouve dans le texte 
de présentation du catalogue. Cet inven
taire établit la valeur marchande d'une 
peinture et non sa valeur artistique, tout 
jugement critique en étant banni. 

Les artistes sont classés par ordre al
phabétique et chacun a droit à une demi-
page qui est à son tour divisée en deux 
sections: la première est consacrée à une 
ou plusieurs reproductions de l'œuvre, et 
la seconde est elle-même divisée en deux 
parties: AMP et ARTIST. L'espace AMP se 
divise en quatre parties qui établissent, 
selon certains critères, le classement de 
l'œuvre: international, national, régional et 
cratique existant actuellement», selon 
index de conversion. Cet indice est donné 
au moyen d'un système de points, alloués 
pour la qualité et le sérieux de la concep
tion. La valeur de la production de l'artiste 
est déterminée par des critères qui ne va
rient pas. Une section est consacrée à une 
biographie succincte de l'artiste. Toutes 
les données qui composent le catalogue 
proviennent directement des artistes, des 
galeries d'art ou d'autres sources dignes 
de foi. Il faut signaler que les prix des œu
vres, indiqués en dollars américains, n'ont 
aucun rapport avec les reproductions ap
paraissant au catalogue. 

Les textes de présentation sont rédigés 
en diverses langues dont l'anglais, le fran
çais, l'espagnol, l'allemand, l'arabe. Les 
auteurs de cet important ouvrage comp
tent pouvoir continuer leur travail et y 
inclure, dans des volumes subséquents, 
les artistes qu'on n'a pu intégrer dans le 
présent catalogue. Il demeure un instru
ment de travail et un guide efficace pour 
les collectionneurs et les amateurs d'art. 

L.O. 

dfo Û!Û 

international catalogue 
of modem art 1977-78 

RENÉ MICHA 
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REGARDS 
SUR L'ART AMERICAIN 

DES ANNEES 
SOIXANTE 

Clement Greenberç;. Leo Steinberg. Barbara Rose. 
Don Judd et Ftank Stella. 

Robert Morris. Mel Bochner. 
Robert Pincus-VVitten. Rosalind Krauss. 

anthologie critique établie par Claude Gintz 

KD1TIONS TKKRITOIKES 

Roland Giguère 

forêt vierge folle 

iftiitions ,1e I Hexagone 

L'ART AMÉRICAIN DES 
DES ANNÉES SOIXANTE 

Regards sur l'art américain des années 
soixante. Anthologie critique établie par 
Claude Gintz'. Paris, Éditions Territoires, 
1979. 140 p. 

Le recueil de treize textes traduits et 
présentés par C. Gintz offre au lecteur 
francophone un contact avec les positions 
théoriques fondamentales qui ont accom
pagné le développement de l'art américain 
dans cette période particulièrement pro
ductive que constituent les années soixan
te. Le corpus et la date de publication des 
articles débordent en fait les limites trop 
strictes de la décennie 1960-1970. Le re
cueil s'ouvre avec un texte de C. Green
berg qui traite de l'œuvre de B. Newman, 
C. Still et M. Rothko et se poursuit avec 
des réflexions de L. Steinberg sur les sept 
premières années de l'art de J. Johns, ce 
qui nous place davantage dans le contexte 
des années cinquante que dans celui des 
années soixante. Les trois derniers textes 
de l'anthologie, deux, de R. Kraus et un, de 
R. Pincus-Witten, sont d'autre part un pro
duit du début des années soixante-dix. 
Leur choix demeure toutefois cohérent 
avec le titre du recueil. Les premiers tex
tes ont un caractère prospectif et annon
cent les problématiques de l'art après 
1960. Les seconds exigent un retour cri
tique sur la période qui vient de se 
terminer. 

La publication de cette anthologie s'ins
crit, à n'en pas douter, dans ce regain d'in
térêt de la France pour une critique et un 
art américains trop longtemps ignorés. 
Les Français, semble-t-il, ont très mal 
pris l'hégémonie new-yorkaise dans l'art 
d'avant-garde après 1945. Le ralentisse
ment récent des visées impérialistes 
américaines s'accompagne d'une remon
tée de l'influence européenne sur la scène 
artistique internationale. Peut-être en ré-
sulte-t-il un certain apaisement dans les 
rapports qui encourage les Français à faire 
le point avec la production américaine. 
Comme le laisse entendre l'introduction, la 
sélection des textes vise à combler les 
lacunes des Français qui ont d'abord con
nu des années soixante le Pop Art warho-
lien et l'hyperréalisme. C'est sans doute 
pourquoi l'auteur laisse maintenant de 
côté les textes d'un L. Alloway ou d'un A. 
Kaprow qui auraient ajouté une dimension 
autre au panorama critique évoqué par le 
recueil. Le choix demeure néanmoins ex
cellent et témoigne à la fois des connais
sances de l'auteur et de la qualité de la 
réflexion artistique aux États-Unis pendant 
la période étudiée. 

Alors qu'il pourrait se concevoir d'em
blée comme plus neutre, plus détaché de 
son objet qu'il ne fait que présenter, le 
travail de l'éditeur d'anthologie apparaît 
ici, au contraire, dans toute sa responsa
bilité à l'égard de l'histoire. Les textes uti
lisés proposent, en effet, un certain scé
nario du développement de l'art améri
cain, scénario annoncé par l'introduction 
de l'auteur et qui, malgré toutes les affir
mations du contraire, laisse supposer, par 
son enchaînement même, un déroulement 
«lisse», évolutif de l'art américain des an
nées soixante. L'histoire commence avec 
l'alternative à l'Action Painting que cons
tituent l'abstraction de champ-couleur de 
Newman, Still, Rothko, et le mouvement 
de la Post-Painterly Abstraction et la voie 
du réalisme critique ouverte par Johns et 

Rauschenberg. La réflexion sur le tableau-
objet/tableau et objet engendre la posi
tion littéraliste de l'art minimal et sa prédi
lection pour les constructions simples en 
trois dimensions. L'intérêt se déplace 
alors de l'objet vers les rapports, rapport 
avec l'environnement, avec les autres ob
jets dans la série, avec le concept, avec le 
mot. Le dernier article-bilan sur la carrière 
d'Eva Hesse souligne de façon fort signi
ficative combien cette artiste, marginale à 
bien des égards, n'en recoupe pas moins 
toute une série de préoccupations ou de 
mouvements précédemment évoqués. Ses 
dernières productions ramènent à Still, 
Newman et Reinhardt par leur caractère 
«mystique-intellectuel» alors que, théma-
tiquement et formellement, ils font un 
retour à Pollock. Cette histoire est à la fois 
vecteur et cercle; il peut lui arriver de se 
replier sur sa propre perfection. 

Que de luttes, que de contradictions 
viennent pourtant gommer ce schéma trop 
parfait! L'anthologie regroupe, par exem
ple, sur un pied d'égalité à cause de leur 
pertinence théorique, des textes de criti
ques et des textes d'artistes (les premiers 
étant plus nombreux que les seconds). Il y 
a là tout un rapport de force extrêmement 
important pour la période analysée qui a 
connu une consolidation remarquable de 
son appareil critique et son ingérence de 
plus en plus poussée dans les politiques 
de l'art. L'anthologie aligne comme consé
cutives des positions qui furent aussi con
currentes, antagonistes, comme la résis
tance de Judd au modernisme à la Green
berg. Elle additionne un matériel hétéro
gène, qui va de l'article monographique à 
l'analyse d'un mouvement, à la réflexion 
théorique plus générale. L'auteur est sûre
ment conscient de toutes ces contradic
tions. On voit très bien par exemple se 
démarquer les positions pro, anti et posf 
formalistes qui constituent le principal 
débat critique de la période. C'est unique
ment l'extension du corpus qui lui donne 
son allure de tranche d'histoire. Dans les 
anthologies de Gregory Battcock, dont C. 
Gintz adopte le type de présentation et 
reprend un certain nombre de textes, la 
période visée est en général plus res
treinte, ce qui a pour effet de mettre en 
évidence les divergences dans les points 
de vue. 

En plus de son rôle général de sélec
tion, C. Gintz intervient de façon plus 
ponctuelle dans les notes, mêlant ses 
commentaires à ceux de l'auteur du texte, 
parfois s'y substituant complètement si 
l'original ne comporte pas de notes. Ses 
remarques vont des précisions sur une 
difficulté de traduction et d'informations 
factuelles à un travail de recoupement des 
problèmes soulevés. La traduction, dont il 
est aussi responsable, nous apparaît bon
ne malgré la complexité de certains ter
mes techniques très importants pour la 
critique américaine mais qui n'ont pas 
encore trouvé leur équivalent en français 
(v.g. tableaux en forme pour shaped 
paintings). Le terme «pictural» comme 
répondant au «painterly» anglais nous 
semble cependant trop vague. L'auteur in
terprète la notion de «all-over» dans un 
sens de recouvrement (par-dessus) alors 
que l'expression américaine désigne plus 
couramment un concept de totalité, d'éga
le intensité. Ceci n'enlève rien cependant 
à la pertinence du livre de C. Gintz comme 
instrument de contact avec la pensée cri
tique américaine. 
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La note grinçante de ce commentaire ne 
va donc en aucun cas viser l'anthologie 
de C. Gintz mais plutôt l'apathie et le 
chauvinisme du milieu québécois. Les uni
versitaires d'ici utilisent depuis des dé
cennies les textes de la critique améri
caine qui leur sont familiers et pour les
quels leurs étudiants réclament des tra
ductions. Il y a près de deux ans, une 
proposition de recueil commenté, dans le 
style de celui de C. Gintz, recevait un plat 
refus de la part d'une maison d'édition 
locale, avec le commentaire que la démar
che ne présentait pas beaucoup d'intérêt. 
Nous irons donc verser nos gros sous 
dans les goussets des éditeurs européens 
pour une œuvre que nous aurions pu et 
dû réaliser ici. 

1. Avec des textes de Clément Greenberg, Léo 
Steinberg, Barbara Rose, Don Judd et Frank 
Stella, Robert Morris, Mel Bochner. Robert 
Plncus-Wltten, Rosalind Krauss. 

Nicole DUBREUIL-BLONDIN 

DE L'ÂGE DE LA PAROLE A 
L'AGE DE L'IMAGE 
Roland GIGUÈRE, Forêt vierge folle, Mont
réal, Éditions de l'Hexagone, 1978, 219 p.; 
illus. 

«De l'âge de la parole à l'âge de l'ima
ge» est le titre d'un poème de Roland 
Giguère; c'est également le parcours qu'il 
tente de retracer dans son dernier ouvra
ge: Forêt vierge folle. 

La collection nouvelle qu'inaugure la 
publication de ce volume est intitulée Par
cours. Équivalent plus modeste dans sa 
présentation des prestigieux Sentiers de 
la création qu'a fait connaître Skira, elle 
se propose de faire le point sur l'itinéraire 
d'un écrivain. 

Pouvait-on faire appel, pour marquer le 
début de cette collection à une œuvre plus 
séduisante que celle de Roland Giguère 
qui, depuis plus de vingt ans, déploie ses 
activités dans le double domaine de l'écri
ture et de la peinture? 

L'ouvrage qu'il nous présente ici cons
titue un inventaire de son «espace du de
dans», selon l'expression de Michaux, en 
même temps qu'une tentative de synthèse 
sur son œuvre. «L'espace du dedans», 
chez Giguère, est turbulent et foisonnant, 
envahi, rempli de surprises et de menaces, 
multiforme également comme cette Forêt 
vierge folle qui fut d'abord dessin (1953), 
puis tableau (1966), livre enfin. 

Mais cet espace n'est pas pour autant 
désordonné. Il y a des points de repère à 
ces errances commencées sous l'influen
ce surréaliste comme il y a continuité der
rière l'apparente rupture qui résulte de la 
juxtaposition du collage, de l'affiche, du 
poème, du dessin ou du simple texte de 
présentation d'une exposition. 

Ces repères, le poète les reconnaît et 
les nomme Éluard, Michaux, Albert Du
mouchel, Gérard Tremblay, Léon Belle
fleur, tous ceux, «voleurs de feu», voyants 
qui ont «donné à voir». 

Il signale aussi, à grands traits, les ja
lons de son évolution: «L'âge de la parole 
— comme on dit l'âge du bronze — se 
situe, pour moi, dans ces années 1949-
1960, au cours desquelles j'écrivais pour 
nommer, appeler, exorciser, ouvrir, mais 
appeler surtout. (...) C'était l'époque pas 
si lointaine où tout était à dire parce que 
tout était à faire et à refaire. (...) Mes amis 

étaient peintres, eux refaisaient le paysa
ge car le paysage était à refaire lui aussi; 
ils créaient de toutes pièces ces lieux 
exemplaires où nous allions rêver. Je 
commençai moi-même à dessiner en mar
ge de mes poèmes (...) Mes dessins proli
férèrent autour de mes poèmes et finale
ment réclamèrent la couleur. Je me mis à 
peindre. 

«J'étais possédé par une nouvelle écri
ture. De l'âge de la parole, je passais à 
l'âge de l'image et, pour moi, il n'y avait là 
nulle abdication, nulle rupture; je disais 
et je dis encore les mêmes choses autre
ment. Cet univers qui sur la feuille mainte
nant devenait visible était bien le même 
qui hantait mes poèmes. Et je vais toujours 
ainsi du poème au dessin, à la peinture; 
du mot à la ligne, à la couleur, pour dire 
et pour voir et pour donner à voir.» 

Cette continuité dans l'œuvre de Giguè
re, au delà du mode qu'emprunte son ex
pression, est celle de la poésie qui unifie 
le pôle littéraire et le pôle pictural de sa 
production. Tout autant que poésie du mot 
et de l'image, Forêf vierge folle est aussi 
la réflexion intime du poète sur son art. 

C'est la poétique d'un «homme angois
sé, inquiet devant lui-même», qui appelle 
et exorcise, poétique du peintre au dessin 
nerveux et ramassé qui trace la figure, tou
te en courbes et en mouvement, d'une 
flore et d'une faune inconnues tentant 
d'échapper aux limites que leur imposent 
le cadre ou la page, poétique enfin de 
celui qui croit que «la libération de l'hom
me par la poésie s'effectue» et que la vie 
est au prix des mots et des couleurs. 

C'est au partage de cette aventure 
exemplaire de l'équilibre sans cesse me
nacé et reconquis, tantôt grâce à la lettre, 
tantôt à la ligne, que Roland Giguère nous 
convie. 

André MARTIN 

UNE RARE SENSIBILITÉ 

Catalogue de l'Exposition RODOLPHE 
DUGUAY, 1891-1973. Québec, Musée du 
Québec, Ministère des Affaires Culturelles, 
1979. 200 p.; illus., dont 8 en coul. 

L'exposition rétrospective et itinérante 
de Rodolphe Duguay a eu lieu, en 1979, au 
Musée du Québec, au Musée Pierre-Bou
cher des Trois-Rivières, à la Galerie d'art 
de l'U.Q.A.M., à Montréal. Elle aura lieu au 
Musée d'Art de Joliette et au Centre Na
tional d'Expositions de Jonquière, en 1980. 

Le catalogue, présenté à l'occasion de 
cette exposition, constitue une revue com
plète de l'œuvre de cet artiste, qu'on a 
appelé le peintre de Nicolet et qui a aussi 
travaillé à Paris, de 1920 à 1927. Le cata
logue est divisé en deux parties: la repro
duction des œuvres exposées et la collec
tion des dessins de l'artiste au Musée du 
Québec. Ces reproductions sont suivies 
d'une liste des expositions du peintre, une 
liste des livres qu'il a illustrés, une biblio
graphie qui couvre les années 1926 à 
1979, un index de ses peintures, de ses 
dessins et de ses photographies. Ces élé
ments du catalogue sont précédés d'un 
avant-propos de Denis Vaugeois, ministre 
des Affaires Culturelles, d'une introduc
tion à l'œuvre par Laurent Bouchard, di
recteur du Musée du Québec et d'une pré
sentation des activités de Rodolphe 
Duguay par Michel Champagne, conser
vateur de l'Art moderne au Musée du 

Québec. Des textes tirés de la biographie 
de Duguay par Hervé Biron, un article 
signé par la femme de l'artiste, Jeanne 
L'Archevêque-Duguay, et une analyse de 
son œuvre par Lévis Martin font de cette 
publication une étude substantielle de 
l'œuvre de Rodolphe Duguay, graveur et 
paysagiste, qui a su exprimer son milieu 
et son époque avec une rare sensibilité et 
une acuité qui ont permis de pressentir 
la venue des tendances nouvelles de l'art 
au Canada français, depuis 1950. 

L. O. 

Rodolphe Duguay 
1891-1973 

PUBLICATIONS REÇUES 

Biennale Internationale de l'Art Graphi
que, La Spirale dei Nuovi Strumenti et 
Mostre Storiche. Florence, Vallecchi, 1978. 
180 et 168 pages; illus. en noir. 

Pierre CABANE, Le Siècle de Picasso, 
Tome I, La Naissance du Cubisme; 312 pa
ges; illus. en noir; Tome II, L'Époque des 
Métamorphoses. 310 pages; illus. en noir. 
Paris, Médiations, 1979. 

Walter CAHN, Masterpieces. Princeton, 
Princeton University Press, 1979. 221 pa
ges; 53 illus. en noir. 

C.N.S.R. et Centre National des Lettres, 
Rhétoriques, Sémiotiques. Paris, Union 
Générale d'Éditions, 1979. 436 pages. 

Jeu, numéro II. Montréal, Éditions Les 
cahiers de théâtre Jeu, Printemps 1979. 
117 pages; Illus. en noir. 

Robert MAJOR, Parti-pris: idéologies et 
littérature. Montréal, Hurtubise HMH, 1979. 
341 pages. 

Josette MICHAUD, Montréal, Ma Grand' 
ville. Montréal, Les Éditions de La Presse, 
1979. 46 pages; illus. en coul. de l'auteur. 

Clément MOISAN, Poésies de frontières. 
Montréal, Hurtubise HMH, 1979. 346 pa
ges; illus. en noir. 

Portfolio, Numéro 2. Toronto, Été 1979. 
46 pages; Photos en noir et en coul. 

Pierre-Esprit RADISSON, Journal 1682-
1683. Montréal, Les Éditions Internationa
les Alain Stanké, 1979. 94 pages. 

University McGill, The Osier Library. 63 
pages; Photos en noir et en coul. de Karen 
Coshof. 

Muse, Numéro 12. University of Mis
souri-Columbia, 1979. 64 pages; illus. en 
noir. 
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