




GILLES DAIGNEAULT

Concordia / Dessin / Molinari  
(par ordre alphabétique)

Concordia : Concordia, c’est l’ institution 
où Molinari a enseigné pendant plus de 
vingt-cinq ans, lui qui était pratiquement 
autodidacte et qui trouvait, quand il était 
jeune, que l’art enseigné était la négation 
même de l’individu. Il répétait qu’il était 
« très important que des gens disent dans 
les universités, dans les écoles d’art, que 
l’art est le produit de la pulsion. L’art est 
le produit d’un individu qui veut s’affirmer 
et non pas qui veut s’attacher à définir, 
à réaliser des modèles acceptés par une 
certaine société à un certain moment 
donné ». 1 À la Fondation, nous recevons 
souvent des témoignages très favorables 
d’anciens étudiants de « Moli ». Par exemple 
celui-ci, de Marc Séguin, qui évoque la 
figure de son professeur du milieu des 
années quatre-vingt-dix : « Plus personne, 
même à cette époque, n’enseignait de cette 
manière. Guido faisait partie des hommes 
de réputation qui peuvent faire comme ils 
l’entendent. Pas d’exercice, ni de sujet. 
Aucune prescription. “ Apportez les œuvres 
sur lesquelles vous travaillez. ” Les premières 
semaines étaient étranges. Une soudaine 
liberté. Il faisait le tour de chacun des 
étudiants, en commentant l’œuvre qu’il avait 
sous les yeux. Guido saisissait les gens au 
premier coup d’œil, comme personne. Que 
l’œuvre soit bonne ou mauvaise importait 
peu. Il y a des œuvres sincères, et d’autres 
pas. » 2 De son côté, Guido me disait 
toujours qu’il sortait épuisé de ses cours… 
parce qu’il y parlait beaucoup.

Dessin : Concordia, c’est surtout le lieu où la 
discipline du dessin a fleuri comme nulle part 
ail leurs. Et ce, depuis un demi‑siècle. Tout 
se passe comme si on y avait fait sienne 
l’assertion célèbre de Giacometti : « Ce qu’il 
faut dire, ce que je crois, c’est que, qu’il 
s’agisse de peinture ou de sculpture, au 
fond il n’y a que le dessin qui compte. Il faut 
s’accrocher uniquement, exclusivement au 
dessin. Si on dominait un peu le dessin, tout 
le reste serait possible. » Et pourtant, c’est là 
une activité dont le statut, comme l’écrivait 
naguère France Gascon avec sa justesse 
habituelle, est incertain : « Il [le dessin] 
n’existe pas comme pratique : plusieurs 
artistes (presque tous les artistes) dessinent 
mais il ne s’en trouve aucun pour dire “ je 

suis dessinateur” , alors que la peinture et la 
sculpture ont créé des êtres sociaux réels 
comme le peintre et le sculpteur.» 3 De là, 
peut-être, une certaine liberté – certaines 
expérimentations ou audaces inédites – de 
la production dessinée de la plupart des 
artistes en regard de leur production plus 
officielle. De là aussi une certaine souplesse 
des commissaires dans l’élaboration des 
expositions de dessins, qui n’est pas sans 
analogie avec celle des « dessinateurs » 
eux‑mêmes… 

Molinari : Molinari aimait répéter que le 
dessin était proche de la poésie, proche 
de la peau. « Le dessin est très lyrique, 
continuait-il, et c’est le contraire de la 
peinture ; tu jouis pendant que tu le fais. 
Le dessin est très rythmique, c’est comme 
l’improvisation en musique.» 4 Rappelons 
que la pratique du dessin a occupé une 
place importante dans les premières 
années de création de Molinari. D’abord, 
quantitativement : i l en réalisa plus de mille 
entre 1953 et 1958. Puis, qualitativement : 
dans le catalogue de l’exposition Guido 
Molinari: Works on Paper = Œuvres sur 
papier, organisée en 1981 par le Agnes 
Etherington Art Centre, le commissaire 
David Burnett, le meilleur commentateur de 
son œuvre graphique, montrait que toutes 
les questions qui traversent l’aventure 
picturale de l’artiste « furent sérieusement 
abordées dans les dessins », où « les gestes 
ne composent pas une forme mais créent 
un espace – sans contredit un espace à 
deux dimensions. » Et faut-il rappeler que la 
première exposition individuelle de Molinari, 
qui eut lieu à L’Échourie en 1954, ne 
réunissait que des dessins, qu’il en sera de 
même, l’année suivante, pour Espace 55 où 
l’artiste sera le seul parmi les onze peintres 
de Montréal, choisis par Gilles Corbeil, à 
présenter exclusivement des dessins.

Bref, on repense à Paul Valéry que Molinari 
citait volontiers : Je ne sais pas d’art qui puisse  
engager plus d’ intell igence que le dessin.
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1	 « Guido Molinari, une entrevue de France Morin et 
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ÉRIC SIMON

Le dessin nous mène par le nez 

Ah, que c’est magnifique, de prendre une 
décision et d’aller, plein de confiance, vers 
l’ inconnu.  1

Ma fil le Adèle, onze ans, et moi jouons 
à un jeu. Assis à la table de la cuisine, 
nous tentons ensemble de répondre à la 
question « qu’est-ce qui va se passer dans 
cinq secondes ? ». Puis, le moment venu, 
il s’agit de surprendre l’autre par un geste 
ou une parole imprévisible, créant alors 
l’ i l lusion de déjouer le destin. Ensemble nous 
aimons ainsi méditer, de façon détournée, 
sur la nature indéterminée de l’avenir. Le 
dessin offre des perspectives semblables. 
Les dessins que propose l’exposition Des 
lignes, du temps sont pour la plupart issus 
d’un même désir, celui d’une ouverture 
sur l’ inconnu. « Le dessin nous mène par 
le nez » 2, disait Marion Wagschal à Daisy 
Desrosiers en 2015. 

Lors d’une conférence prononcée à Oxford 
en 1920, Henri Bergson soutenait que la 
réalité se déploie 3, énoncé qu’il reprit dans 
un article intitulé « Le possible et le réel » à 
l’occasion de la cérémonie où lui était remis 
le Prix Nobel de littérature en 1928. Dès 
la première phrase, Bergson évoquait « la 
création continue d’imprévisible nouveauté 
qui semble se poursuivre dans l’univers » 4. 
Et, se posant la question de la fonction du 
temps, il avançait que « le temps est ce qui 

empêche que tout soit donné d’un coup » 5 
et demandait : « Le temps ne serait-il pas 
cette indétermination même ? » 6. Peut-être 
donc que, comme le suggère Stéphane 
La Rue, « il s’agit de se mettre le moins 
possible en travers de l’acte » 7. Et de laisser 
le temps opérer ?

Si le dessin, de par sa légèreté, permet  
la prise de décision rapide, on peut donc 
aussi laisser le temps opérer et ralentir, 
s’attarder, prolonger la durée. Pour Joe  
Di Leo, « Dessin = Temps ; Temps = Durée ; 
Durée = Intimité ; Intimité = Dessin » 8. Cette 
boucle d’équivalence pose la durée au 
cœur de la pratique du dessin. Quand 
Bergson, encore, évoque la durée, il écrit : 
« Ainsi, l’être vivant dure essentiellement ; 
i l dure, justement parce qu’il élabore sans 
cesse du nouveau et parce qu’il n’y a 
pas d’élaboration sans recherche, pas de 
recherche sans tâtonnement » 9. 

La plasticité du dessin offre un cadre au sein 
duquel tout est possible : aucune résolution, 
aucune conclusion n’est attendue, tout est 
en mouvement et souverain.  10

Le dessin lui aussi est, comme l’est le désir,  
dans le déploiement. Je souhaite vivement 
que l’exposition Des lignes, du temps éveille  
en vous le désir sinon de dessiner, à tout le  
moins de ralentir, de vous attarder et de vous  
laisser mener par le nez avec émerveillement 
dans le déploiement imprévisible. 
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FRANÇOIS MORELLI

Le dessin, un art en devenir 

La vérité pure et simple n’est pas 
l’« expression », et c’est celle-ci que vise 
essentiellement l’enseignement dispensé  
à l’École. Cela dit, dessiner avec précision 
est une habileté qui contribue au 
développement d’un sens créatif.  1

Tirée d’un prospectus publicitaire publié 
en 1938 par l’École d’art de Sir George 
Will iams, cette citation rappelle de diverses 
manières la complexité et les contradictions 
qui ont défini le dessin et son enseignement 
au Département des arts plastiques de 
l’Université Concordia. Depuis le tournant 
du millénaire, le débat entre la compétence 
technique et la maîtrise conceptuelle n’a 
fait que s’intensifier, ce qui a permis au 
dessin de renouer avec l’autonomie et 
la popularité. Je soutiendrai que l’esprit 
artistique qui animait les classes de dessin 
de James McCorkindale dans les années 
1930 s’est enrichi avec la création de 
l’Université Sir George Will iams en 1948 
et définit encore aujourd’hui le caractère 
distinctif de notre programme. Au gré de 
nos migrations au cœur du centre-vil le (le 
bâtiment de la rue Drummond en 1935, le 
pavillon Norris en 1956 et le pavillon Hall en 
1966, le pavillon Arts visuels en 1979 et le 
pavillon EV en 2005), la pratique du dessin a 
toujours été au centre de notre curriculum, 
et ce dans l’ensemble des disciplines et 
des composantes du programme. Avec la 
création du Département des beaux‑arts en 
1961 et de l’Université Concordia en 1974, 
l’École, sous la gouverne du doyen Alfred 
Pinsky, délaissa peu à peu sa vocation 
commerciale et instaura un nouveau modèle 
d’enseignement universitaire pour les 
artistes. Un modèle basé sur la défense 
et l’ intégration du dessin en tant que 
méthodologie ouverte, en tant que mode de 
pensée et de visualisation unique. Cela dit, 
si le dessin et la peinture sont enseignés 
conjointement dès 1956–1957 à tous les 
niveaux – débutant, intermédiaire et avancé –,  
il faudra attendre 1969–1970 pour que le 
dessin soit offert séparément. Des trois 
sections proposées en 1956–1957, nous 
sommes passés à 19 en 1975–1976 et 
à 28 en 2017–2018. Même si le dessin a 
toujours été au centre de notre approche 
pédagogique, notre compréhension de la 
compétence technique et de l’expression a 

évolué au fil des ans vers des installations 
hybrides et des formes artistiques 
performatives. L’art de dessiner sur papier 
la lumière, la forme et le mouvement s’est 
élargi jusqu’à englober le temps et divers 
matériaux dans une myriade de contextes 
et de lieux. À l’intersection de nos neuf 
départements, le dessin a ouvert un 
espace de rencontre intradisciplinaire pour 
l’ensemble des étudiants et étudiantes de la 
Faculté des beaux-arts. Sa présence et sa 
progression soutenues dans le programme, 
aussi bien que les multiples approches et 
expériences pédagogiques qu’il a fait naître 
dans nos classes et dans les ateliers des 
professeur-e-s ont été remarquables.

Créé au sein du Département des arts 
plastiques, le Drawing Lab Dessin (DLD) 2 
est venu répondre à des préoccupations 
pratiques, pédagogiques et historiques. 
L’essence du mandat du DLD réside dans 
l’enseignement, la réalisation et l’histoire du 
dessin. En tant qu’artistes et professeur-
e-s intéressés aux formes alternatives de 
transmission et d’expérimentation, nous 
conjuguons pédagogie et travail en atelier, 
ce qui permet aux étudiant-e-s de réfléchir 
à la nature du jeu et de l’expérimentation 
tout en remettant en question les modèles 
institutionnels de recherche-création. Les 
projets DLD ont été variés : expositions, 
ateliers, résidences de dessin in situ 
(DRAWARD), rencontres interdisciplinaires 
Open Critiques d’étudiant-e-s de maîtrise 
et publications. En 2013, le professeur Éric 
Simon, en collaboration avec la Fondation 
Sol LeWitt de New York et des étudiant-e-s 
de premier cycle du Département des arts 
plastiques à Concordia, entreprit de recréer 
quatre murales de LeWitt à la Galerie FOFA et 
au pavillon Arts visuels. Ces deux dernières 
années, le DLD a organisé des ateliers et des 
expositions de dessin avec les étudiant-e-s 
de deuxième cycle du Département des arts 
plastiques. À l’été 2017, le DLD a participé 
à un colloque international tenu à l’Institut 
HyperWerk à Bâle où il a présenté des 
créations étudiantes sur le thème de l’eau.

En préparant Des lignes, du temps, nous 
avons voulu souligner l’engagement 
historique de l’École envers le dessin 
comme en témoigne la pluralité d’attitudes 
adoptées à son endroit. Ayant à l’esprit une 
célébration de la diversité et de l’inclusion, 
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nous avons comme commissaires élaboré 
notre projet selon trois axes : mimétique 
(surtout des œuvres centrées sur l’ image 
à partir de critères figuratifs, narratifs et 
représentationnels) ; non objectif / systémique 
(l’abstraction formelle, le conceptualisme 
et la matérialité axés sur le processus) ; 
intermédial (des travaux qui brouillent les 
frontières et se situent au croisement des 
disciplines, incluant des technologies faisant 
appel au temps, à la photographie et à 
la vidéo). Nous avons choisi trois artistes 
et professeur-e-s renommés pour ancrer 
chacun des axes : John Fox, Guido Molinari 
et Irene F. Whittome. Bien que ces critères 
nous aient aidés à établir notre sélection, 
nous sommes restés flexibles en choisissant 
des artistes qui transcendent les catégories. 
Chacun ou chacune des 28 artistes a 
enseigné ou étudié le dessin à Concordia et 
est connu pour ses pratiques de dessin. Au 
fil des ans, leurs expositions ont défini des 
périodes et des tendances et contribué à 
notre compréhension du dessin en tant que 
verbe, nom et idée. Bien que leurs intentions 
ne convergent pas – elles divergent même 
résolument dans leurs choix de matériaux 
et de surfaces –, nous pensons qu’ils ont 
contribué à l’émancipation du dessin.

[Traduction de Colette St-Hilaire]

23  JIM HOLYOAK & MATT SHANE

1	 Sir George Will iams Art School Brochure 1938. 

2	 Le Drawing Lab Dessin est un laboratoire de recherche  
propice à l’action et à la discussion entourant les 
pratiques contemporaines en dessin. Le lieu se veut 
aussi une plateforme ouverte à l’ influence d’autres 
disciplines artistiques. On y présente des expositions 
et des projets de concert avec d’autres universités, 
galeries et musées. https://www.concordia.ca/
content/dam/concordia/aar/docs/our-publications/
beaux-arts.pdf
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25 

Trevor Gould 
My Head Up My Ass 
2006 
Aquarelle sur papier 
35,5 × 27,9 cm

23 

Jim Holyoak & Matt Shane 
The Beasts of Lake Moeris 
2008 
Encre sur papier 
98 × 204 cm 
Collection particulière, Montréal

24 

Sophie Jodoin 
Diary of K; a Journal of Drawing 26 
2005 
Huile sur Mylar 
81,3 × 61 cm

4 

Peter Krausz 
911. T. K. on Ridgewood 
2011 
Conté sur Mylar 
132 × 92 cm

22 

Suzy Lake 
Maquette: Suzy Lake as Françoise 
Sullivan 
1973–2012 
Épreuve numérique de qualité 
archives sur papier 
82 × 97 cm 
Collection de la Galerie Leonard & Bina Ellen /  

Achat, 2017. Avec l’aimable concours de 

Georgia Scherman Projects

15 

Sophie Lanctôt 
La marche no 4 
2013 
Encre sur papier Arches 
76 × 56 cm

13 

Stéphane La Rue 
Variation pour Mouvement no 4 
2011 
Aquarelle sur papier 
55 × 46,5 cm (chaque élément)

3 

Naomi London 
Sleeve Study 
2017 
Fusain sur papier 
152 × 101 cm 
© Naomi London / SODRAC (2017)

10 

Thérèse Mastroiacovo 
Art Now (2005 to present)
(Unfinished After) 
Graphite sur papier 
56 × 76 cm

2 

Patrick McEown   
Disenchanted 
2013 
Mine de plomb sur papier 
20 × 28 cm

COUVERTURE 

Guido Molinari 
Sans titre 
1954 
Encre sur carton mince 
34,6 × 28 cm 
Fondation Guido Molinari

20 

Diane Morin 
séries blanches 
2008 
Photogramme 
81 × 78,7 cm

14 

Adrian Norvid 
General Store 
2016 
Peinture vinylique Flashe sur papier 
122 × 127 cm

21 

Sarah Pupo 
Sans titre (13 novembre) 
2016 
Aquarelle, encre et crayon sur papier 
22,8 × 30,4 cm

18 

Vincent Routhier 
2 images de x, # 4 
2016 
Pigments sur papier calque 
86 × 68 cm 
Fondation Sylvie et Simon Blais

6 

Marigold Santos 
shroud (dirty harvester /
Jodorowsky’s hat) 
2015 
Encre sur papier 
55,8 × 76,2 cm

9 

Françoise Sullivan 
Sans titre #22 
1996 
Pastel sur papier 
106 × 112 cm 
© Françoise Sullivan / SODRAC (2017)

5 

Marion Wagschal 
Man with Fatigues 
2008 
Techniques mixtes sur papier 
61 × 45,7 cm

26 

Irene F. Whittome 
Insect #11, London, England 
1963 
Encre de Chine sur papier 
25,2 × 35,5 cm 
© Irene F. Whittome / SODRAC (2017)

Liste des œuvres illustrées  

17 

Marie-Claude Bouthillier 
Pic-nic 
2014 
Pigments, encres et polymère sur 
papier japonais 
28 × 18 cm

16 

Sylvain Bouthillette 
As Long as You Wear a Hat 
1985–1986 
Crayon, aquarelle et vernis sur papier 
45,5 × 61 cm

11 

Denis Demers 
De courts moments 
1983 
Techniques mixtes sur panneau 
51,4 × 36,2 cm 
Collection de la Galerie Leonard & Bina 

Ellen / Achat, 1987

19 

Giuseppe Di Leo 
Étude pour Exhorter 
1992 
Crayon sur papier 
35,5 × 28 cm

1 

John Fox 
Dock on Water 
1998 
Fusain sur papier 
50,8 × 68,5 cm 
Avec l’aimable autorisation de Sandra Paikowsky

12 

Marc Garneau 
Fer et Feu VI 
1995 
Acrylique, empreinte au fer rouge et 
papier 
71 × 61 cm

7 

Yves Gaucher 
P-Gau-5-63 
1966 
Crayon sur papier 
43,2 × 58,5 cm 
Collection de la Galerie Leonard & Bina Ellen /  

Don de Blema et Arnold Steinberg, 2001. 

© Succession Yves Gaucher / SODRAC (2017)

8 

Betty Goodwin 
Half-Passage Double 
1981 
Fusain et pastel 
65 × 100 cm 
Collection particulière, Montréal

© fondationguidomolinari.org


