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Correspondances

Diagrave

	 Ce projet est né de la volonté de dix 
artistes d’élaborer un projet commun, sans 
contrainte de temps, de matériau ou de jury de 
sélection. L’accent a été mis sur l’exploration, 
la liberté créative et le dialogue. De cette inten-
tion initiale et des deux années de rencontres 
qui ont suivies est né Correspondances 
Diagrave. Les dix créateurs que regroupe cette 
exposition sont membres du centre d’artistes 
autogérés Diagonale ou de celui du Grave. 
Chacun de ces centres a un mandat distinct : 
Le Grave, de Victoriaville, diffuse des œuvres 
liées au recyclage et Diagonale, de Montréal, 
se spécialise dans celles en lien avec la fibre.

www.artdiagonale.org
www.legrave.ca

Joan Doré - Commissaire 
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La Rencontre

	 Le point de rencontre s’est alors trouvé 
être le livre : l’objet papier, fibreux, dont l’action 
de lire qui nous lie à lui est en elle-même 
recyclage. Chaque lecteur, par son interpréta-
tion et son vécu, réintroduit en effet l’ouvrage 
dans un nouveau cycle de vie, siècle après 
siècle. Les artistes ont chacun sélectionné 
un ouvrage de leur choix et l’ont dédicacé. Le 
livre a ensuite été remis de façon aléatoire à 
un autre membre du groupe. Le choix du livre 
et son don représentaient en eux-mêmes les 
premiers pas d’ouverture à l’autre. De son 
côté, la réception d’un ouvrage non choisi in-
duisait la possibilité pour l’artiste d’emprunter 
de nouvelles pistes créatrices. D’un ouvrage 
choisit librement, dédicacé anonymement et 
reçu arbitrairement, chaque artiste a produit 
l’œuvre originale que vous voyez dans cette 
exposition.

	 La création des œuvres fut ponctuée 
par des rencontres entre les artistes dans 
l’une ou l’autre ville, par des dialogues vir-
tuels de courriels ou sur le blogue du groupe. 
Ce va-et-vient entre le travail solitaire et les 
échanges a manifestement nourri les pra-
tiques et renforcé la correspondance entre 
certaines œuvres et certaines thématiques.
	
	 Le livre a été utilisé de diverses fa-
çons : illustré, broyé, nié, sublimé, digéré, il a 
été utilisé tant pour son contenu que pour sa 
matérialité. Si le don d’un ouvrage était l’étape 
obligatoire du projet, il n’y avait aucune con-
trainte quant à son utilisation. Certains se sont 
profondément inspirés de l’objet, d’autres lui 
ont préféré un travail sur le projet humain en 
lui-même.
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Natalie Rolland a reçu un livre aux pages blanches, un journal que le donneur avait 
gardé pendant des années sans parvenir à le remplir. De ce livre blanc à l’œuvre 
blanche, il s’est passé tout un voyage.

L’ouvrage a suivi l’artiste dans ses déplacements au Japon, aux Pays-Bas et lors des 
trajets Montréal-Victoriaville. Compagnon de route, il a recueilli les flots de commen-
taires, les souvenirs, plans et cartes routières, jusque dans ses moindres recoins.

Puis, dans un second temps, l’œuvre s’est épurée, allégée, délestée de son support 
initial. L’artiste a été puiser dans les matériaux qui composaient son univers de créa-
tion : le papier qu’elle avait fait main, les chutes et fragments d’œuvres précédentes, 
etc. Le blanc est la couleur dominante de cette sculpture, blanc de la page vierge où 
tout est encore possible, mais qui ici dans sa trame et ses replis abrite une histoire et 
un vécu. “Les plis, dit Natalie Rolland, sont pour moi là où se logent les émotions, les 
transferts, les silences, les confidences.”

Entre la barque, la plume et la flèche, l’œuvre suspendue est empreinte de tous les 
dialogues qui ont fait mûrir le projet. Les fils de coton, tels des liens de reliures anci-

ennes tissent la trajectoire de cette aventure créative.
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Natalie Rolland

Natalie Rolland, Reliure
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Laurent Luneau

Laurent Luneau, Rime et Rides, 120  x 51 cm

Laurent Luneau a reçu une ancienne édition des Il-
luminations de Rimbaud. Un livre qui, outre la beauté 
et la richesse de son contenu, porte en lui la marque 
du temps dans ses pliures et ses déchirures. On y 
devine toutes les mains qui ont tourné les pages. Dans 
son œuvre,  l’artiste fait dialoguer l’écrit, le livre et les 
mains, la main de la donneuse (Micheline Couture) et la 
sienne, elles aussi marquées par les années.
	
L’œuvre fait ainsi rimer visuellement l’ouvrage aux 
couleurs charnelles, la sensualité du papier et la 
douceur de cette main. Les plis des pages entrent en 
résonnance avec ceux de la peau, gorgés d’histoire et 
d’années. ‘’Le livre devient chair, écrit Laurent Luneau, 

et la peau, support des mots.’’  Les rides, tout comme 
les plis pour Natalie Rolland, sont porteurs d’histoire et 
d’émotion. 

La déchirure centrale souligne la qualité fibreuse du 
papier autant que sa fragilité et sa sensualité. Elle 
renforce l’aspect tactile de l’œuvre. À l’ère des ouvrages 
numériques, la matérialité des livres, la poésie de leur 
vulnérabilité sont-elles vouées à disparaître?
 
La deuxième œuvre propose des variations de Rimes et 
rides, sur un format plus petit, et en série. On y retrouve 
l’aspect fragile, évanescent et précieux des instants 
suspendus. 



La force principale du roman Le parfum, de Patrick Süs-
kind, consiste à faire émerger des odeurs, agréables ou 
repoussantes, par le seul usage des mots. En cela, il 
est pour un artiste un incitatif majeur pour s’inspirer des 
sens. Reine Bouthat convoque dans ce triptyque notre 
incroyable mémoire sensorielle.

L’odorat nous permettrait de remonter dans nos sou-
venirs les plus lointains et est utilisé dans certaines 
thérapies pour aider le patient à se remémorer. L’artiste 
a choisit de travailler sur trois odeurs et de ce qu’elles 
réveillaient en elle de souvenir : le poisson, la fraise et 
la pomme. 

Quand la mémoire olfactive remonte, elle s’accompagne 
d’un flot de souvenirs : les fraises des tartes estivales 
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Reine Bouthat 

Reine Bouthat, Traces de parfum, 84 x 80 x 15 cm

de notre grand-mère, le poisson vidé de ses viscères 
dès le retour de la pêche, etc. Cette mémoire multi sen-
sorielle stockée dans notre cerveau est incroyablement 
dense, complexe et fascinante. Et, si l’on parle beau-
coup de la fiabilité et de l’incroyable capacité de stock-
age de l’informatique quand notre cerveau fait défaut à 
mesure que l’âge avance, l’outil virtuel n’atteindra pas la 
richesse et la finesse polysensorielle de la mémoire.

En incrustant dans ses œuvres des morceaux de 
disquettes informatiques, l’artiste souligne les limites 
de cet outil, autrefois porté aux nues, puis, en quelques 
années seulement, relégué au rang des antiquités. Les 
supports numériques sont eux aussi la proie du temps 
et le virtuel aura encore du mal à traduire le goût fab-
uleux de ces tartes aux fraises estivales.
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Noël-Ange Coderre

Noël-Ange Coderre, Codes, 1 x 1 m (environ)

Élaborer un travail à partir d’un bottin de codes postaux 
représente en soi un défi. Ici, pas de trame narrative, 
pas d’attachement symbolique avec le récit. Car cet 
ouvrage, purement utilitaire, ne se lit pas, il se traverse 
à la recherche d’une réponse précise. Derrière les froids 
repères se cache cependant l’intention d’un message à 
transmettre;  H2T4B7 représente la vieille tante éloi-
gnée, G1M3T9 les amis de longue date... 

L’œuvre de Noël-Ange parle des émotions et de leur 
codifications. Comment communiquer et véhiculer les 
sentiments? Pour arriver à l’autre, ces derniers se con-
densent, se métaphorisent, se muent en mot, parfois 
jusqu’au cliché.  L’émotion se codifie à la manière des 
codes postaux. 

Le pictogramme du cœur est (quasi) universellement 
identifiable et regroupe les concepts liés à l’émotion, 
l’amitié, l’amour, etc. À rebours des grands épanche-
ments lyriques des correspondances anciennes, ce 
symbole est utilisé dans la correspondance virtuelle 
actuelle. Il résume et condense, dans une ère où tout 
doit être communiqué rapidement. 

Si le code postal est une marque de la civilisation et 
de son organisation, il témoigne simultanément de 
l’empreinte du temps sur nos outils. À l’heure d’internet, 
des textos et du cellulaire, un livre imprimé de codes 
postaux n’est-il pas porteur d’une double désuétude?

Entre émotion et normes, l’œuvre de Noël-Ange Cod-
erre comprend des dessins du pictogramme cœur, des 
codes postaux et des expressions traditionnelles.

Les mots en filigrane sont des déclinaisons 
d’expressions liées au cœur. L’écriture scripturale et 
l’aspect fait main des cœurs contrastent avec la rigidité 
et l’alignement des rangées de codes postaux. Ils 
soulignent également le geste du don et de la transmis-
sion. Ils renvoient en cela à la présence de la main dans 
l’œuvre de Laurent Luneau.

 



Ce n’est pas sur l’ouvrage reçu — L’île des gauch-
ers d’Alexandre Jardin — que l’attention de Micheline 
Couture s’est portée, mais plutôt sur l’envers du décor 
du projet Diagrave, à savoir la communication entre les 
participants. L’oeuvre témoigne de tout ce qui a encadré 
la production des dix œuvres de l’exposition: les ren-
contres, les échanges, les mots. ‘’J’ai cherché, dit-elle, 
à isoler un matériau avec lequel construire sur des 
surfaces le contenu même de cette correspondance.’’

Telle une araignée qui tisse sa toile, Micheline a tissé
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Micheline Couture 

Micheline Couture, Les mots du dialogue (détail), 1.5 m x 60 cm

sur plusieurs mois. Le visiteur n’a pas accès à tout le 
contenu et à la confidentialité de ce qui s’est dit lors des 
correspondances. Seuls quelques fragments du dis-
cours sont visibles. 

L’œuvre se présente comme un damier, mêlé de papier 
fait main, et de mots imprimés. Cette forme renvoie 
également aux pixels et à la perte de précision quand 
on agrandit un document numérique. Les mots du dia-
logue sont tels un gros plan sur le projet, avec un jeu de 
déguisement et de dévoilement.

les mots glanés ça et là lors de réunions, d’échanges 
courriels et sur le blogue. Des bribes de conversations 
croisées, monologues, dialogues, qui se sont envoyés
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Lyne Girard

Lyne Girard, Horizon (détail), 43 x 144 cm

L’essai La vie entière de Pierre Morency, par son regard sur la nature, le rythme et la 
temporalité, est entré en résonance avec la démarche de Lyne Girard.

L’œuvre se compose de bandelettes de papier, ponctuées de points dessinés ou bro-
dés, et reliées pour certaines par des fils de coton. La composition est cartésienne et 
équilibrée. Chaque rectangle, chaque ligne fait écho au format horizontal de l’œuvre 
de Lyne Girard et renvoie à la notion d’horizon, comme une délimitation dans notre 
champ visuel, qui cadre et maîtrise le paysage. Un horizon qui, de l’infiniment petit à 
l’infiniment grand, ne cesse de s’agrandir.

La place du regardeur est ici primordiale, tout comme celle du regardeur dans le pay-
sage.  Le visiteur doit prendre du recul pour voir l’œuvre dans son intégralité, pour ap-
préhender sa structure et son équilibre, et s’approcher pour en saisir tous les détails, 
la fragilité et la complexité. 

Chaque petit détail est soigneusement travaillé, du point de broderie rouge au point 
noir dessiné. Telle une composition musicale, l’œuvre contient des passages d’une 
grande intensité, des accalmies et des silences.

L’harmonie de la composition, l’équilibre des couleurs et la musicalité inhérente 
à l’œuvre permettent au spectateur de faire osciller son regard de l’observation 
minutieuse du détail à la contemplation méditative du tout. Ce va-et-vient entre 
l’infiniment petit et l’infiniment grand met en perspective la notion même de regard et 
la subjectivité de celui-ci dans l’appréhension du paysage.



La réception de La conversion du regard de Pierre Bertrand a contribué chez Lyne 
Pelletier à une création épurée. L’œuvre est composée de six grands panneaux 
suspendus, faits de papier enduits de polymère. Ces éléments rappellent les grandes 
fenêtres couvertes de givre, dans ce jeu hivernal entre le dévoilement et la dissimula-
tion, entre l’opacité et la lumière.

Les suspensions invitent le visiteur à circuler dans l’œuvre, à la parcourir, tel un livre 
illustré, pour y déceler en filigrane les plus infimes détails. On peut ainsi retrouver, 
en s’approchant, des détails d’arabesques, qui sont récurrentes dans la pratique de 
l’artiste. 

Malgré la dominance de la couleur blanche, les sens sont mis en éveil par la qualité 
tactile du papier et par la sonorité du papier froissé que l’on devine et qui n’est pas 
sans rappeler le bruit des pas dans la neige ou celui du papier-bible des livres de la 
Pléiade. 

L’artiste a souhaité créer une œuvre volontairement aléatoire, de sa conception à 
son rendu. Une création qui se modifie au gré de l’éclairage ambiant ou naturel et du 
cadre d’exposition et qui laisse la part belle à l’imagination.
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Lyne Pelletier

Lyne Pelletier, Livre et givre, 43 x 144 cm
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Ghislaine Verville

Ghislaine Verville, À travers les mots (détail), 122 cm de diamètre

À travers les mots est composé de dix sculptures d’aluminium posées au sol. Dix, 
comme le nombre des artistes du projet. Disposée en cercle, la composition induit 
une circulation et un dialogue entre les formes.

Chaque forme peut être prise dans son individualité et son unicité. Cependant, ce 
n’est que par la mise en présence des autres que les affinités et les différences 
s’élaborent. Au regard de l’installation totale, chaque forme est un écho du tout, une 
cellule dans un ensemble fécond.

Comme dans l’œuvre de Lyne Girard, il y a répétition de forme entre le détail et 
la composition entière. Ici, cette correspondance renforce la notion de l’individu 
(l’intimité) et celle du groupe (la collectivité). L’aluminium est travaillé avec une infinie 
délicatesse et semble porter en lui l’empreinte du temps, dans un dialogue entre le 
vide et le plein.

À travers les mots souligne la complexité d’un tel projet de groupe et des dix person-
nalités qui le compose, au carrefour épidermique de l’intérieur et de l’extérieur, des 
affinités et des contrastes. Les formes, si elles s’harmonisent et se répondent, ne se 
rencontrent jamais, tel un casse-tête qui ne peut jamais s’assembler.



Certains ouvrages reçus ont rencontré plus de suc-
cès que d’autres. Le plus grand miracle du monde  de 
Mandino ne fut pas un coup de cœur pour Nathalie 
Levasseur. 

Après avoir traversé l’ouvrage en diagonale, elle l’a, 
comme a fait Irène Boulanger-Michaud, réduit à l’état 
de matériau en le passant littéralement au blender. Cet 
objet usuel, domestique et lié à l’alimentation a pour 
fonction principale de rendre quasi-liquide les aliments 
et, ici, le livre. Placé au bas de l’œuvre, il devient à la 
fois l’outil du processus artistique et  le reliquat d’une 
action performative.

La présence de cette machine électrique, bien loin de 
l’univers naturel traditionnel de l’artiste, et les restants 
de page que l’on voit à travers les parois introduisent 
des notions de violence, entre digestion et destruction. 
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Nathalie Levasseur

Nathalie Levasseur, De l’oreille à la bouche, 152 x 32 x 24 cm

Cannibalisme? Oralité livresque? La lecture ne
serait-elle pas la digestion intellectuelle de la pensée de 
l’autre?

Ce projet collectif portait, comme nous l’avons vu, 
autant sur le travail artistique en solitaire que sur les 
dialogues et les échanges. Pour pallier la distance 
géographique, les échanges entre les participants se 
sont beaucoup faits sur le mode virtuel dans l’intervalle 
des réunions de groupe. Ce qui pour certains fut fertile 
(Micheline Couture y a tiré la base de son œuvre), 
mais qui pour d’autres était un frein aux échanges et à 
la communication. Ainsi, Nathalie Levasseur réaffirme 
dans son travail le côté humain, charnel de la communi-
cation. C’est cette référence à la communication verbale 
qui se tisse, de l’oreille à la bouche, organes représen-
tés en relief dans l’œuvre, construits à même la pulpe 
fibreuse du projet. 
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Irène Boulanger-Michaud

Irène Boulanger-Michaud, SaKrilege, 120 x 51 cm

Irène Boulanger-Michaud, tout comme Nathalie Levasseur, s’est penchée sur l’objet 
livre comme matériau. Elle a, à la fois, travaillé sur la fibre et sur le recyclage, réunis-
sant les deux mandats de Diagonale et du Grave.
L’ouvrage reçu par l’artiste a été remis à l’état de pulpe, non sans un certain senti-
ment d’interdit. Déchiqueter un livre - qui plus est Du spirituel dans l’art de Kandinsky- 
et s’en servir comme matière première, tient pour l’artiste du sacrilège, d’où le titre. 

Irène Boulanger-Michaud travaille depuis longtemps la forme du livre et le papier fait 
main est l’un de ses matériaux fétiches. Pour ce projet, l’œuvre se présente comme 
un palimpseste. Sur le papier recréé à partir du livre, on y retrouve la page de cou-
verture, des notes manuscrites, des bandelettes de texte, des illustrations, etc. Le 
cadavre exquis de Kandinsky.  Le fil, noir comme l’illustration de la couverture, vient 
tisser, supporter et rapiécer les morceaux. Le papier, empreint de l’écrit sans en être 
prisonnier, devient pour Irène un terrain de jeu. 


