


indéniablement résisté au poids de la
presse et survécu à celui du temps. C’est
aujourd’hui sous la forme d’une
empreinte qu’elle s’expose : celle d’un
habit fossilisé. Cette résistance au
temps s’observe également dans le tra-
vail d’Angèle Verret, mais ce ne sont plus
le corps et ses extensions qui sont
exploités, c’est la mémoire. En numéri-
sant le dos d’une feuille de papier car-
bone usagée, l’artiste met en perspec-
tive le relief de la mine de crayon. Elle
joue avec les dimensions, les couleurs et
les textures du carbone et en conserve
les traces de poussière et de plis dépo-
sées par le temps. Dans Portée pour mots
disparus (2009), une enfilade de mots,
de chiffres et de symboles illisibles,
puisque inversés et juxtaposés, se don-
nent la réplique et révèlent le ton énig-
matique des deux œuvres. En effet,
l’écriture spéculaire, doublée du chevau-
chement des lignes, rend la compréhen-
sion du texte insaisissable. Même
Léonard de Vinci, maître en la matière,
en perdrait son latin ! Ne pas chercher la
certitude, se laisser bercer par la
musique et faire vagabonder notre ima-
ginaire : voilà les clefs de la compréhen-
sion de Portée pour mots  disparus.

LA PRESSION : 
UNE CHARGE TENSIVE
Geneviève Turcotte sollicite les mêmes
clés interprétatives pour nous plonger
dans ce qui pourrait être une recherche
de l’être. En compressant l’encre entre
deux plaques de plexiglas, des taches se

dessinent, prenant des formes aléatoires.
Ces taches sont numérisées, imprimées
grâce à plusieurs procédés d’estampe
(chine collé, collagraphie, photogravure,
etc.) puis disposées sur un mur. Encre
(2009), composé de quarante-trois
petites photogravures, pourrait faire
penser aux taches de Rorschach, le psy-
chiatre qui a cherché sans relâche à
décrypter les personnalités. Elle pourrait
tout aussi bien être perçue par le biolo-
giste comme une collection de taches de
sang révélant les informations géné-
tiques relatives à la vie humaine. Il est
libre à chacun d’y projeter un sens, un
désir ou une émotion. C’est également à
partir de ce principe que Paul Bourgault
envisage la réception de son travail, et
c’est précisément ce à quoi nous sommes
conviés devant Grande consécration des
utopies approximatives (2009). Le
tableau de grande dimension est réalisé
à partir d’estampes déchirées, juxtapo-
sées et superposées en couches succes-
sives, lesquelles ont ensuite été rehaus-
sées par la peinture. Bien que cette
dernière dessine des possibilités figura-
tives, elle génère aussi une incertitude
picturale déroutante. Dans cette œuvre,
la pression n’est donc pas uniquement
plastique, elle est également iconique :
entre « figuration abstraite » et « abstrac-
tion figurative », l’œil n’identifie pas
résolument la forme représentée. Pour
résoudre cette tension iconique, nous
n’avons pas d’autres choix que de laisser
libre cours à notre imagination. Si chez
Paul Bourgault, c’est par l’œil du specta-
teur que la tension se manifeste, chez

Yann Pocreau, c’est par l’inscription du
corps de l’artiste dans des lieux choisis
qu’elle s’exprime. Qu’il soit déposé sur le
sol ou recroquevillé à côté d’une armoire
et d’un lit, le corps semble abandonné
dans des lieux épurés qui rendent la
cohabitation du sujet et de l’espace par-
fois austère. L’absence de couleur des
photogravures ajoute à cette austérité
une pesanteur confirmée par le titre des
œuvres Le poids de l’absence de la couleur
dans mon travail (2009), et l’inscription
de l’image au centre d’un espace blanc
produit un effet de confinement qui, au
demeurant, peut également être perçu
comme de l’intimité. Pour faire l’expé-
rience à la fois de la pression sur la
matière et de la matière, les artistes ont
dégagé des stratégies conjuguant confi-
nement, écrasement, compression, appli-
cation. C’est ainsi qu’ils ont donné corps à
une pensée théorique et à une démarche
artistique sur le procédé de gravure.

Parce qu’ils ont utilisé des supports
variés, parce qu’ils ont combiné des tech-
niques diverses et qu’ils ont fait l’expé-
rience des limites de la gravure, les
artistes de cette exposition collective ont
exploité le principe de pression sous
toutes ses formes. Mais leur travail ne
s’est pas arrêté là : ils n’ont pas limité
celui-ci à la dimension plastique de ce
procédé, ils ont également investi la
dimension iconique et symbolique.
Finalement, n’est-ce pas une démarche
ontologique qu’ils ont menée jusqu’au
bout pour réfléchir sur les perspectives
de l’art actuel ?

Angèle Verret, Portée pour mots disparus I, 2009
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