


Risquer 

Renée Lavaillante a sans cesse remis en question les approches du dessin. D’emblée, elle a choisi d’écarter la couleur et de travailler plutôt 

avec le noir pour en explorer toutes les nuances. Au passage, elle a soudoyé le blanc, jaugé la grisaille des repentirs, étalé les poussières. La 

vigueur de son geste a marqué la peau du papier. Avançant dans les écarts, elle a mis en tension traits, taches et matière tout au long de trois 

décennies de recherche. 

À revers du descriptif, l’ensemble de son œuvre nous entraîne dans les lieux inattendus du dessin. Lavaillante continue aujourd’hui à ruser 

pour contourner les attentes. Après avoir réalisé les grands dessins aux noirs somptueux, elle poursuit sa quête, cherchant de nouvelles pistes. 

Déterminée à traquer le geste pour le libérer des effets convenus, elle invente des protocoles pour débusquer, du même coup, les habitudes 

du regard. Elle pourchasse. 

L’exposition montre les moments clés d’une expérience soutenue et singulière du dessin. Elle démontre l’envergure de l’œuvre de Lavaillante, 

dont les révélations silencieuses habitent l’espace du papier et le débordent, finement.  
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Les Appelants no 2 : Sans rien changer à la distance, 1991 
 
Dès le début de sa carrière, Lavaillante s’engage dans la création d’œuvres de grand format. Elle y questionne l’espace du dessin, son mode 
opératoire et y reconstruit la mécanique du leurre. Dans la série Les Appelants, chaque forme noire est conçue pour se détacher à la fois du 
fond blanc du papier et du fond blanc du mur. Tentative de renverser l’effet de profondeur en tirant le fond blanc vers l’avant et, pourquoi 
pas, se jouer aussi des blancs des repentirs. 

Dans ce diptyque, l’accrochage est précisément défini pour dynamiser l’image. La largeur de l’intervalle séparant les deux parties du dessin est 

astucieusement réglée. Lavaillante ajoute ainsi une tension latérale entre les deux formes qui semblent s’attirer fortement.    
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Construire 

1986. Lavaillante rompt avec le travail de la céramique et emporte dans le dessin l’expérience tactile et dynamique des volumes qu’elle a 

longtemps façonnés. Ses premières œuvres sur papier traduisent l’espace en plan et témoignent des gestes qu’elle a choisis pour jongler avec 

la résistance de la matière et composer avec la force de gravité. Ce savoir s’incarne dans l’équilibre incertain de la colonne du dessin intitulé 

Les périls viennent d’autres côtés et dans l’œuvre Le crayon mémoire, laquelle s’avère être dessin tout autant qu’objet. 

Il aura fallu quelques années pour que l’artiste organise les dessins réalisés sur des carreaux de terre cuite en un assemblage recombinant 

spatialité et surface. Les petites plaques disposées sur le mur présentent un plan lisse, alors que celles érigées dans l’espace forment une 

construction fragile évoquant un château de cartes. Lavaillante confiait récemment qu’elle associait Le crayon mémoire à l’œuvre One Ton Prop 

(House of Cards), que Richard Serra a réalisée en 1986. Ce sculpteur, dont de nombreuses œuvres défient les lois de l’équilibre, affirmait durant 

les années 1960 chercher à établir un ensemble de conditions lui permettant de travailler d’une manière imprévue et de provoquer l’inattendu. 

Une attitude qui s’observe sans contredit dans le parcours de Lavaillante. 

On observera que, dès le début de cette recherche, tout est en place et persistera jusque dans les œuvres récentes : une organisation 

systématique, la composition en grille, les assemblages par juxtaposition, la répétition ou la déclinaison de variantes.   
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Moules, toujours, pour nous sauver de l’informe, 1993-2000 
 
Boîte ou cube ? Un volume ouvert ou translucide culbute dans l’espace. Dans l’atelier, le tour à poterie a bien cessé de tourner, mais 
l’expérience de la manipulation des volumes demeure. Lavaillante dessine un objet selon différents points de vue, chacun étant resserré sur 
sa feuille de papier. 

Le motif qui pivote se trouve ainsi en relation étroite avec son support : Lavaillante travaille une forme cubique sur un papier carré. Elle a une 
autre cible : n’employer qu’un seul médium plutôt que plusieurs simultanément, comme elle le faisait jusque-là. Le choix du bâton d’huile 
produit un contraste puissant sur le papier. 

Exécutée en 1993, cette série de dessins trouvera sa configuration définitive en 2000, quand Lavaillante cessera de penser ses accrochages de 
manière linéaire. Cet assemblage de 24 dessins condense tout à la fois les masses noires et les lumières, comme dans un prisme facetté ou un 
lit de braises ardentes dont chaque zone captive notre attention.    
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Les périls viennent d’autres côtés, no 1, 1993 
C’est le premier d’une série de dix dessins où la superposition de formes compactes s’interrompt abruptement au bord supérieur de la feuille. 
Lavaillante stipule par ailleurs que l’accrochage de cette série doit être bas, de sorte que la coupure dans l’image se situe  à la hauteur du 
regard. 

Cet empilement interpelle le regardeur. Les traits et les traces qui le cernent de manière désordonnée soulignent son allure instable. En 

apparaissant incomplète, la structure verticale appelle une solution que l’on doit imaginer. L’artiste invite ainsi l’observateur à expérimenter 

le dessein, l’intention, et à projeter sur le mur ce qui constituerait l’achèvement de cette forme.    
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Mise au carreau, no 8, no 10, no 1, no 11, no 5, no 3, no 9, 2016 
 
Le titre de cette série de petits formats réfère à une technique permettant aux artistes de copier un dessin ou d’en changer les dimensions, 
souvent pour l’agrandir. La mise au carreau implique que l’on dessine au préalable une grille sur l’image à reproduire. On trace un réseau de 
lignes horizontales et verticales correspondantes sur le support final selon les dimensions souhaitées. L’artiste utilise chaque carreau pour se 
repérer et reproduire le dessin à l’échelle voulue. 

Ici, il s’agit d’un clin d’œil, puisque la grille n’a pas d’existence propre et n’émane du dessin qu’au fil de son exécution. Sur une retaille de 
papier, Lavaillante dessine des petits carrés de même format qui, juxtaposés, forment un carrelage au pourtour accidenté. 

Chaque Mise au carreau est réalisée selon le même protocole. La cible : partir du centre pour faire des carrés sans jamais faire leur contour. 
La ruse : changer de crayon pour chaque petit carré et arrêter le dessin quand il est l’heure de quitter l’atelier. Temps de création variable pour 
ces dessins qui s’avèrent de petits répertoires, ceux des lignes frisées, des lignes droites, des tracés veloutés ou estompés.   
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Le crayon mémoire, 1996 
 
Dessin et assemblage :  24 carreaux au mur et 12 carreaux pour le château 
Crayon graphite et traces d’argile rouge sur 36 carreaux de céramique (biscuit), et bois 
125 x 95 x 30 cm 
 
Dans un geste de réemploi qu’elle a toujours affectionné, Lavaillante a dessiné sur des carreaux de céramique, reliquat de son ancien atelier 
de poterie. Ces plaques, comme matériau potentiel de recouvrement de sol, lui suggèrent l’idée d’un plan d’habitation. L’artiste transpose, 
sur chacune, la configuration intérieure d’une maison ou d’un appartement où elle a séjourné, depuis son enfance jusqu’à 1993. Montréal, 
Yamaska, North Hatley, Paris, Bordeaux… 

Bien qu’il s’agisse d’une représentation du réel, ce n’est pas un dessin d’observation directe. Le dessin fait ici appel à des souvenirs, sans que 
l’artiste puisse effectuer de relevés sur les sites. Elle archive la mémoire des lieux habités en exécutant des lignes droites avec une règle, un 
outil associé au travail de l’architecte. Si elle respecte les proportions, elle dessine sans se soucier d’harmoniser l’échelle des différents plans 
ni de tenir compte des traces d’argile rouge et des aspérités sur les carreaux.   
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Ouvrir 

Plonger dans le noir, l’ouvrir, le creuser. Cerner un espace de lumière, créer une fissure. 

Inciser. Avec le couteau, définir les plans, délimiter leur pourtour. Faire surgir, de derrière le noir, une fine ligne blanche pour structurer la 

forme. 

Ou encore, ensevelir les noirs dans les profondeurs de l’encre. Couche après couche, sur les pages des Cahiers des éclats, pour épuiser le noir, 

le faire briller. 

Aussi, avec les paumes couvertes de poudre de fusain, balayer les marges, frotter la surface et faire apparaître un dessin de poussière. 

Enfin, dans le noir, sans voir ce que l’on dessine, déployer un geste pour inscrire la trajectoire de pointes lumineuses dans l’espace. Caméra et 

interfaces numériques sont de nouveaux outils et médiums conviés soudainement dans le processus de création. Traits de lumière.   
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Pour l’entrée à l’épaisseur bien obscure de ce cœur, no 13, no 9, 1995 
 
Pour situer cette série constituée de treize œuvres, Lavaillante évoque le travail de l’artiste britannique Alexander Cozens (1717–1786), qui 
enseigna le dessin et rédigea quelques traités sur le sujet. À propos du travail de Cozens, un historien aurait observé le caractère d’étrangeté 
lié au fait que « le blanc de la réserve est le lieu de l’obscur ». On pourrait donc considérer ici qu’en posant le noir sur le blanc du papier, le vide 
originel qui subsiste autour et à l’intérieur de la forme deviendrait la zone obscure du dessin, c’est-à-dire le lieu de l’inconnu, du possible. 

Chaque forme noire et béante retient le regard et attise la curiosité. Il y a là une volonté de voir au-dedans de cette masse sombre, dont une 
partie se soustrait au regard, débordant des limites du papier. Un piège se referme au cœur du dessin. 

Le titre de la série fournit-il une piste de lecture ou sert-il à nous hameçonner ? En fait, il s’agit d’un vers extrait d’un poème de Pierre Jean 
Jouve. Durant un moment, Lavaillante attribue le titre de plusieurs de ses œuvres après en avoir terminé l’exécution, lorsqu’au hasard de ses 
lectures, elle trouve la phrase ou l’énoncé qui synthétise son travail ou s’accorde à ses créations. Elle s’approprie alors l’extrait pour le faire 
résonner dans un tout nouveau contexte. Ouvrir les perspectives.   
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Pandora, no 1, no 2, no 5, 1993 
 
Faire avancer le mur en le faisant apparaître dans les interstices, étroites lignes blanches marquant les arêtes d’un objet flottant dans l’espace. 

Dessiner au couteau. 

Suggérer un volume en entaillant le papier et noircir ensuite les plans ainsi dégagés. Chaque dessin comporte trois morceaux séparés. Lanterne 
ou boîte ? La boîte de Pandore était en fait une jarre. Le mythe indique que cette première femme a été créée à partir d’argile et que la boîte 
qu’elle ouvrit s’avéra être un traquenard. 

La recherche de Lavaillante s’écarte la plupart du temps de la représentation du réel. Son sujet est le dessin et ce qui le définit, les mécanismes 
par lesquels il procède. Elle en montre les artifices, transgresse les attentes. Les lignes perçues dans les Pandora résultent d’un espace négatif 
qui n’appartient pas au support des dessins, mais à celui de leur surface de monstration, le mur. Un autre leurre ?   
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Cahiers des éclats, no 4, 1997 
 
Cette sorte de journal d’atelier a accompagné, pendant plus d’une année, la réalisation de la série Tout cependant intéresse ses yeux. Les pages, 
d’abord coupées, assemblées et cousues, ont été, au fil des jours, couvertes à répétition de nombreuses couches d’encre odorante. Vider le 
pinceau à calligraphie, sans penser, tout en préservant les marges afin de demeurer dans les modalités du dessin. Noir sur noir, l’encre donne 
au papier une nouvelle épaisseur, une certaine rigidité, le déforme et provoque son gondolement. 

Il existe quatre boîtiers de cahiers constitués à partir de ce même protocole, le deuxième que Lavaillante établit dans son travail. Livres d’encre 
et de gestes précis, dont elle a occupé les pages en déposant le liquide opaque d’une certaine manière. Par points, gouttes épaisses, lignes, 
avec des mouvements verticaux ou des coulées horizontales, elle tente de couvrir la surface en s’émancipant du contrôle de l’œil. Le titre 
souligne comment ces dessins brillent d’un éclat métallique lorsqu’on a le bonheur de tourner les pages d’un cahier. L’odeur de l’encre persiste 
et le son, produit par le papier lorsqu’on le manipule, enchante.   
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Mes faims, c’est les bouts d’air noir, no 14, 1993 

 

C’est en réalisant la série Mes faims, c’est les bouts d’air noir que Lavaillante instaure un premier protocole pour la création de ses dessins. Il 
s’agit d’abord de dessiner au couteau, à main levée, pour définir et délimiter la forme. La ligne de contour coïncidera ainsi avec la limite du 
support. Le mur blanc deviendra l’arrière-plan, le fond du dessin. Dans un deuxième temps, elle noircit à la craie les pourtours du papier et 
circonscrit ainsi un espace central indéfini qui renvoie au blanc de la cimaise. En cours d’exécution, elle recueille les poussières de craie et les 
incorpore au dessin. Elle oblige notre regard à s’élargir pour prendre en compte l’espace de la salle dans notre lecture de l’œuvre. 

En 2006, en résidence dans le sud de la France, Lavaillante réalisera six grands dessins intitulés Porte-fenêtre à Collioure, où cette fine 
articulation avec l’architecture du lieu se révèlera percutante. Entre ouverture et confinement, ces grands dessins verticaux créés en hommage 
à Matisse exerceront leur force d’attraction, telles des brèches d’où émane une lumière diffuse. En 2013, elle réutilisera un protocole 
semblable pour créer une œuvre in situ, à Rome. 

Toutes ces œuvres, avec leur périmètre noirci qui cerne un centre maculé de taches, fascinent en exacerbant notre désir de voir au plus creux 
des dessins. Le titre de celui-ci, un vers tiré d’un poème de Rimbaud, nous autorise à suivre cette piste.   
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Dessin de lumière, no 1, 2019 
 
Lavaillante imagine une autre ruse pour échapper à la domination de l’œil. Elle fait jaillir le dessin de l’obscurité, perçant le noir de pointes de 
lumière. La caméra numérique enregistre le geste de la main, pendant que Lavaillante dessine dans l’espace sans voir. Elle abandonne ainsi à 
l’appareil la tâche de rabattre la profondeur sur un plan. Les tracés seront révélés d’abord sur la surface d’un écran, puis sur celle du papier.  

Exploration d’un nouveau territoire et de ses interfaces. Saisie de l’action, observation, traitement et retouches de l’image, impression : 
chacune des étapes est l’occasion de raffiner le protocole tout en évaluant son potentiel. Lavaillante continue d’investir la pratique du dessin 
en scrutant ses possibilités et en traquant les certitudes. Travail toujours en cours.   
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Basculer 

Moment charnière dans le parcours de Lavaillante. 

L’artiste a déjà exécuté plusieurs séries d’œuvres en dessinant debout, sur des surfaces placées à la verticale. Face au papier, elle engage le 

corps tout entier. Les grands dessins noirs montrent bien la liberté et l’amplitude des tracés que permet cette manière d’aborder le dessin. 

L’œuvre Tout, cependant, intéresse ses yeux s’inscrit dans cette continuité tout en intégrant de nouveaux enjeux de recherche qui sont apparus 

avec la série Là où tout se décide. 

En 1996, la création de cette dernière est un point de bascule. Lavaillante entreprend alors de faire alterner, dans un même dessin, deux 

méthodes de travail. Elle a choisi un support de format maniable, ce qui facilite le déplacement du papier. Elle dessine dans une position fixe, 

penchée sur la feuille posée à plat sur la table, pour poursuivre debout et mobile devant cette même feuille épinglée au mur. Il en résulte des 

dessins où se distinguent des zones d’intervention hautement contrastées qui exigent une lecture alternée, entre proximité et éloignement. 

Lavaillante ne s’arrête pas là, au contraire, elle continue de fouiller les ressorts du dessin avec insistance. Elle se donne d’autres défis, ajoute 

obstacles et contraintes. L’année suivante, elle crée la série Tout, cependant, intéresse ses yeux, avec laquelle elle inaugure tout un cycle de 

recherche qui va examiner minutieusement le rôle de la vue. Afin d’éprouver l’expérience de l’aveuglement, elle va tenter, à partir de là, de 

dessiner « sans voir ».   
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Tout, cependant, intéresse ses yeux, no 1, 1997 
Collection du Musée de Lachine, Ville de Montréal 
 
Les déplacements que l’artiste effectue durant la réalisation de l’œuvre s’imposent également aux regardeurs. L’observation éloignée permet 
d’apprécier l’œuvre dans son ensemble, sa composition et l’ampleur du mouvement, alors qu’un examen rapproché est nécessaire pour 
percevoir le travail minutieux de la bande centrale. Cela crée une tension et rappelle le rapport que l’on a souvent avec la peinture contemplée 
à distance et le dessin vu de plus près. 

Le regard est contraint, car l’observateur qui s’approche prend connaissance d’un réseau très fin de traits, mais ne peut accéder simultanément 
à une vue d’ensemble de l’œuvre. S’il s’éloigne pour y arriver, une portion substantielle de l’œuvre devient non perceptible, disparaissant dans 
une espèce de zone aveugle. Cette ligne de fracture dans le dessin départage les médiums sur le papier : le crayon graphite se trouve au centre, 
tandis que les médiums plus denses se retrouvent de part et d’autre, ceux de nature liquide dans le haut, et ceux au caractère sec, au bas. 

Cet imposant dessin est le premier d’une suite de trois, parmi les plus grands formats que l’artiste ait réalisés. Dans chacun d’eux, une bande 
horizontale traverse et scinde l’image en deux, mettant en échec la continuité des motifs qui s’y déploient. « Aveuglement à travers la vue 
même », selon les mots de l’artiste, qui oblige l’observateur à une action, celle de se déplacer devant l’œuvre qu’il cherche à voir. Avancée, 
recul, exploration latérale sont nécessaires à la lecture et à l’expérience de ce dessin.    
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Là où tout se décide, no 11, 1996 
 
Dans cette série de onze œuvres, la forme dessinée occupe toute la surface et apparaît entière mais divisée. Lavaillante a d’abord disposé la 
feuille dans le sens de la hauteur de manière à échapper à l’idée d’horizon ou de paysage. Puis elle a « cassé » la feuille en traçant une ligne à 
la règle pour définir deux zones d’intervention. Ce premier trait oblique s’avère décisif dans l’organisation du dessin. 

En haut, les traits noirs appuyés et denses donnent un caractère solide à la figure. Les contours et les plans de celle-ci semblent se dissoudre 
cependant au passage d’une frontière invisible. Sa structure apparaît légèrement décalée, évanescente au bas du dessin. Les arêtes du volume 
ne se raccordent pas tout à fait. Pourtant, cette zone du dessin est traitée de manière extrêmement précise, Lavaillante y ayant fait foisonner 
les traits fins exécutés au crayon graphite. 

Durant l’exécution, le dessin a voyagé de la table au mur et inversement. Assise, Lavaillante a travaillé le bas du dessin à plat, observant de très 
près son dessin, et la partie du haut debout, le regard légèrement distancié. L’appréciation de l’œuvre achevée exige du regardeur qu’il fasse 
lui aussi des allers-retours pour jouir des différentes lectures de ce travail.   
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Qui sait comment toucher le sol, no 2, no 6, no 3, 1998 
 
Changer le point de vue. Poser le papier au sol, traiter le dessin à distance, créer des difficultés. Distancier le support et la main en fixant la 
craie au bout d’une longue tige de bambou. Tenter de tracer des boucles régulières et d’en couvrir toute la feuille. 

Élaborer différentes stratégies pour explorer le territoire du dessin en allant au-delà de la maîtrise. Jouer de diverses entraves pour introduire 
des traits qui échappent au contrôle et qui imposent une structure imprévisible au dessin. 

S’intéresser à la transparence, à l’apparition du double, quand les traits semblent se multiplier. Jeu trouble entre la réalité du pigment à la 
surface et l’effet de son ombre projetée derrière le support translucide. 

Dextérité et dérapage. Toucher le sol, en mobilisant non seulement la main, mais tout le corps pour percevoir la résistance de l’outil et le 
contact abrupt avec le support. Par le mouvement, mesurer et ajuster la force de la main et du bras à la flexibilité de l’outil, dévier. Être mise 
en échec, poursuivre hardiment et entrevoir de nouvelles pistes.   
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Mouvement pour sortir, 1989 
 
Ce grand dessin très noir fonctionne à l’inverse des Appelants et des Pandora. Les feuilles de papier juxtaposées ne renvoient pas à un seul 
espace continu qui se dilaterait à leur surface et sur le mur. La distance entre les parties du dessin affirme bel et bien une rupture. La disposition 
des feuilles, côte à côte, organise le dessin comme une suite d’actions. On lit cette séquence d’événements selon un parcours horizontal, 
chaque plan montrant les états successifs d’une forme, son déplacement dans un lieu clos. 

Les trois feuilles de papier reprennent la vue d’un même espace. On y voit un amas de traits noirs se rabattre dans des directions opposées, 
semblant chercher une issue. La forme dessinée excède la surface du papier vers le bas, le haut et le côté, des parties se soustrayant ainsi au 
regard de l’observateur. Le titre nous confirme qu’il s’agit bien de tenter de s’évader. 

Dans ce triptyque, l’interstice ne participe pas à l’espace du dessin, mais amène le regardeur à considérer la ligne vide et verticale comme une 
coupure dans le temps. Les trois éléments du triptyque sont les moments distincts d’une action et la césure agit à la manière de celle d’une 
bande dessinée.   
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Désirer 

Ruser pour se défaire des attendus, du prévisible et de la maîtrise. Inventer des stratégies, réaliser des micro-performances aptes à piéger 

l’habitude et à déjouer le savoir. Dessiner en avançant sur des territoires non connus et demeurer à l’affût. 

Lavaillante apprivoise l’expérience concrète de l’aveuglement. Durant une dizaine d’années, elle créera des œuvres en donnant préséance au 

toucher plutôt qu’à la vue. Les divers protocoles qu’elle va élaborer s’appuient aussi, en partie, sur le hasard et le désordre. Elle exécutera ainsi 

plusieurs séries sans voir le dessin prendre forme. Charbonner à l’aveugle compte parmi les premières réalisations de ce type. 

Dans ce processus, l’artiste s’impose un problème à résoudre. Elle réalise la mise à l’essai d’un protocole, ajuste son déroulement en fonction 

de son potentiel esthétique et enfin crée les dessins. 

Désirer le hasard, s’y soumettre momentanément et saisir ce qui en surgira d’estimable.   
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Charbonner à l’aveugle, no 3, no 4, no 5, 1998 
Prêt du Musée d’art de Joliette 
 
C’est par cette série qui compte six dessins que Lavaillante passe des dessins noirs aux dessins clairs et qu’elle décide d’expérimenter le dessin 
à l’aveugle. Elle a été prise au jeu de ses dernières recherches. 

Elle s’y engage radicalement en déroulant une bande de papier à plat sur la table puis, les yeux fermés, elle taille les contours de chaque dessin 
à venir. Yeux ouverts, elle fixe au mur les feuilles obtenues. Retour à l’action aveugle, à tâtons, les mains devant, elle touche et inspecte la 
surface du papier et y trace cinq enchevêtrements de lignes au pastel sec. 

Lavaillante indique : « On voit deux sortes de marquages : les traces de la main qui a cherché à saisir l’espace, donc en quelque sorte, cherché 
à voir, et les formes rondes, tracées pour donner à voir. » 

Il y a cinq nœuds noirs et des errances. En palpant avec les mains souillées de charbon pour tenter de comprendre l’espace de  la feuille, 
Lavaillante laisse les traces de ce désir de voir.   
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Prendre place  

Se situer dans l’espace, se situer dans l’histoire de l’art. 

Dans la nef du Grand Palais, à Paris, Lavaillante observe la trajectoire suivie par les visiteurs d’une exposition d’art contemporain. Selon la 

position qu’elle choisit d’occuper dans la salle, des éléments de l’œuvre font obstruction, le parcours des visiteurs se dérobant soudainement 

à sa vue. Point aveugle. 

À Rome, elle refait le Grand Tour, ce périple d’apprentissage effectué par les artistes à partir du 16e siècle. Elle suit leurs traces. Elle consulte 

les archives et examine leurs notes et leurs croquis de voyage, se rend sur les sites qu’ils ont documentés. Elle y photographie les monuments 

antiques et recense la déambulation des touristes. Par manipulation numérique, elle réorganise enfin ces différents éléments, de sorte que 

l’œuvre achevée constitue une mise en abyme de l’art du dessin et condense une expérience plurielle d’un lieu dans un temps suspendu. 

Dans l’œuvre J’y suis ! Promenades romaines, Lavaillante réalise un relevé photographique de ses propres expéditions dans la ville et en livre 

une cartographie syncopée. Enfin, à Collioure, dans le sud de la France, ce n’est plus l’œil qui suit les parcours, mais l’oreille qui en capte le 

récit fait par les randonneurs. L’artiste se met à l’écoute pour dessiner une action dans l’espace : À tes dépens si tu te perds.   
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Les Promenades de Serra, (polyptyque), 2008 

En 2008, à Paris, Lavaillante observe à partir d’un point fixe (signifié par un petit cercle embossé dans le papier) l’effet produit par l’exposition 
d’une œuvre monumentale du sculpteur Richard Serra. Elle choisit, au hasard, un certain nombre de visiteurs dont elle va suivre les 
déplacements autour des imposantes plaques d’acier dressées dans la salle du Grand Palais. Elle trace, les yeux fixés sur leurs allées et venues. 

Pour Lavaillante, l’intérêt est double, car la difficulté de voir est partagée. Pour apprécier l’installation de Serra, en comprendre l’organisation, 
le regard ne suffit pas. Le visiteur doit marcher autour des cinq éléments de l’installation et explorer le lieu.  

Lavaillante scrute les embûches qui bloquent le regard et empêchent l’œil de saisir la complexité de l’espace, qui n’en offrent qu’une 
perspective tronquée, voire gauchie. À partir de son point d’observation, l’artiste s’attache à transcrire la déambulation des visiteurs qui 
cherchent à comprendre le positionnement ainsi que les dispositifs permettant à ces impressionnantes masses de métal de conserver leur 
équilibre. Ils circulent dans l’exposition, habités par un sentiment de fascination et d’inquiétude, s’immobilisent un moment devant les 
éléments de l’œuvre, disparaissent parfois de la vue de l’artiste. Les dessins de Lavaillante témoignent de leur marche, ce sont des lignes 
fébriles qui sillonnent le papier, s’arrêtent et repartent autour des cinq barres gaufrées figurant les plaques, ou s’interrompent à la bordure du 
papier quand la trajectoire déborde le champ de vision de l’artiste, celle qui épie.   
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Mon Grand Tour : Brueghel de Velours et moi au Colisée, 2005 
Mon Grand Tour : Jean Grandjean et moi au Colisée, 2005 
Mon Grand Tour : Nicolas D. Boguet et moi à la basilique de Massenzio, 2005 
 

En 2005, Lavaillante réalise une résidence à Rome, avec le projet d’observer les parcours des touristes autour des monuments anciens et des 
vestiges architecturaux. À partir d’un point fixe, sur chaque site choisi, elle recense, durant quelques heures, le déplacement et les arrêts des 
voyageurs mus par l’envie de s’approcher et de voir. Le dessin qui en résulte compile les tracés du crayon qui a suivi, pas à pas, la trajectoire 
des voyageurs autour ou à l’intérieur de ces éléments de patrimoine. 

Profitant également de ce séjour pour examiner les collections de dessins conservés dans certaines institutions romaines, elle y repère des 
vues de ces mêmes sites antiques réalisées par des artistes du nord de l’Europe du 16e au 19e siècle. Par traitement numérique, elle va créer 
une œuvre qui incorpore les différents temps d’un même lieu. Elle ordonne sur le papier les itinéraires qu’elle a enregistrés sur un site donné, 
la reproduction d’un dessin ancien du monument qui s’y trouve et une photographie qu’elle a prise sur place. L’œuvre finale intègre des 
techniques de l’image caractéristiques de différentes époques : celle des maîtres anciens et celle des artistes et touristes contemporains, dont 
Lavaillante elle-même. Bien que chacun aborde ces monuments du passé en partant de son propre champ d’intérêt, la série Mon Grand Tour 
témoigne d’une certaine convergence, car tous cherchent à saisir ce qui demeure invisible, ce que le temps a englouti. Regards croisés sur ce 
que l’humanité considère comme vénérable et ce que l’histoire de l’art a reconnu digne de faire sujet.    
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J’y suis ! Promenades romaines, 2007 
 
Dessiner en juxtaposant des segments de lignes courbes saisies avec l’appareil photo. L’art est vulnérable, il est parfois foulé au pied ou 
audacieusement réinvesti. Ainsi en est-il de temples antiques dont les vestiges ont été réemployés pour la décoration de nouveaux lieux de 
cultes. Dans diverses églises primitives à Rome, des artisans ont autrefois récupéré les matériaux les plus précieux et réalisé des pavements 
richement colorés. 

Lavaillante se positionne ici dans l’histoire et les lieux de l’art. Cette fois, il s’agit de rendre compte de ses propres itinéraires. Elle photographie 
ses chaussures, souvent rouges, tandis qu’elle marche sur les marqueteries de marbre, dans un dessin qui n’est pas encore le sien. C’est par 
le traitement numérique de ses photographies qu’elle va s’approprier ces décors, les segmenter et les rabouter, comme l’ont fait eux-mêmes 
les maîtres-artisans. Elle recompose ainsi un parcours fantasque, crée un plan imaginaire. 

Ce travail d’assemblage rappelle la série Je ne suis pas partie d’un seul (1996-2001). Chaque dessin de cette série se composait de trois éléments 
appelés à forger, par chevauchements, une apparente continuité à partir de fragments disjoints. Ou encore des œuvres de la série Jardin de 
Gabrielle, où un assemblage de dessins constituait une arborescence incongrue, dont les ramifications étaient à la fois en concordance et en 
rupture. 

Avec ses sinuosités et ses couleurs, J’y suis ! Promenades romaines introduit une dimension jubilatoire. Le jeu de lignes reconfigure le tracé, 
donne à voir une traversée insolite et virtuelle, un labyrinthe qui reconnaît sa filiation avec l’art et le plaisir esthétique.    
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À tes dépens si tu te perds : De Collioure à Lavall, 2008 
À tes dépens si tu te perds : Collioure, chemin des Fortifications, 2007 
À tes dépens si tu te perds : De Paulilles au fort Dugommier, 2008 
 
En résidence dans le sud-ouest de la France, Lavaillante réalise une série de dessins élaborés à partir d’informations non pas visuelles mais 
auditives. Elle accueille des marcheurs dans son atelier et les invite à lui raconter, de mémoire, le trajet suivi lors d’une randonnée dans les 
montagnes de la région. Au fil du récit qui lui est fait et qui décrit le paysage, les dénivelés et les obstacles franchis, Lavaillante ne dessine pas 
simplement le tracé du sentier suivi, elle dessine aussi et surtout le souvenir de l’expérience vécue en le parcourant. Traverser, longer, 
contourner, ravin, torrent, paroi, rocher. 

Il résultera de cette opération de cueillette un plan fabuleux, paysage inventé marqué par une vingtaine de chemins en montagne. Une autre 

étape débute alors par un patient travail de report graphique. Lavaillante choisit d’abord un des sentiers, qu’elle va extraire de l’ensemble 

initial. Elle va lui attribuer un espace propre où elle le calque et le répète, jusqu’à ce que la ligne de cette trajectoire occupe toute la surface 

ou presque. Le papier devient un lieu de résonnance. Le dessin évoque à la fois le relevé sismographique, topographique, géologique. Il montre 

des strates intrigantes qui font écho à une expérience du terrain par la marche.  
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Faire apparaître 

Épier ce qui se cache. Revoir l’histoire de l’art en se questionnant sur la place du dessin. Aux côtés d’autres artistes, revendiquer sa finalité en 

piégeant la hiérarchie longtemps convenue des disciplines. 

Écarter la virtuosité et la technique pour interroger la nature propre du dessin. Qu’en est-il ? La sinopia, c’est le tracé que le peintre effectue 

sur la paroi pour préparer le travail de la fresque, l’œuvre qui était considérée comme achevée. Lavaillante renverse l’ordre des choses. Le 

dessin sera l’œuvre achevée et ce qui est dessous ne sera pas occulté. 

D’un premier geste, elle trace une forme non visible. Ce cercle transparent apparaîtra progressivement, lorsqu’il sera traversé par un trait de 

crayon, étroit et régulier, donnant aussi à voir un patient enchaînement de parallèles. La matière translucide retient davantage le graphite que 

la surface nue du papier. Au contact du dépôt incolore, la densité de la ligne est décuplée et révèle la marque laissée par l’action antérieure. 

Culbute de l’arrière-plan vers la surface que l’on retrouve abordée d’une autre manière dans la série Dibutade. 

Réflexion sur l’absence, la trace, la réserve. Ce faisant, Lavaillante ouvre de nouveaux terrains de chasse et d’exploration.   
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Sinopia, no 6  no 9  no 8 et no 10, 2012 
 
Réflexions sur la condition d’émergence et d’existence de l’œuvre d’art. Le terme sinopia désigne le tracé préparatoire qui précède l’exécution 
de la fresque. Celui-ci est effectué directement sur l’enduit du mur et sera entièrement recouvert par l’application des couleurs peintes. Selon 
l’état de conservation de la fresque, la sinopia peut apparaître sous l’écaillement de la couche picturale. 

À l’inverse du résultat recherché dans la fresque, le dessin de Lavaillante ne masque pas le motif sous-jacent, mais le dévoile. Une tension 
anime ainsi ses Sinopia, où lignes et formes sont à la fois indépendantes les unes des autres, mais existent et agissent aussi les unes sur les 
autres. 

Travaillant en deux étapes, Lavaillante esquisse d’abord un cercle sur le papier. Elle utilise un enduit liquide transparent appliqué à la spatule, 
qu’elle balaie ensuite de la main pour uniformiser l’épaisseur du dépôt. La forme circulaire ainsi tracée occupe presque toute la surface tout 
en demeurant invisible. La deuxième étape consiste à sillonner le papier d’une marge à l’autre avec le crayon, systématiquement, de gauche 
à droite. L’exécution des lignes horizontales, parallèles et extrêmement resserrées va peu à peu révéler la présence de la figure. La marque du 
crayon sera plus foncée et contrastée lorsque la pointe de graphite entrera en contact avec l’enduit séché et viendra s’y accrocher.   
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Dibutade, no 3, 2015 
Par une action qu’elle utilise fréquemment pour amorcer un dessin, Lavaillante laisse tomber des galets au centre du papier. Elle les voit 
percuter la surface plane, rebondir, se disperser et s’arrêter. 

Contrairement à ses autres séries de chutes de galets, elle observe ici le résultat, accepte ou non leur distribution, leur disposition sur le papier. 
Son œil estime l’intérêt de conserver ce que le hasard a proposé. Puis, elle remplace les galets immobiles par de plus gros, dont elle tracera le 
pourtour avec une ligne fine et très pâle, à peine perceptible. Elle définit de la sorte de multiples zones de réserve que rien ne devra obscurcir 
ou marquer. 

Dès lors, les lignes que trace Lavaillante agissent en montrant des absences, tout comme l’a fait Dibutade. Selon le mythe, cette jeune femme 
aurait dessiné le profil de son amant en marquant d’une ligne le contour de son ombre projetée sur le mur par la lumière d’une lanterne. 
Dibutade aurait inventé le dessin, cherchant à conserver la trace de l’être aimé et à conjurer sa disparition. Le dessin serait trace, mémoire ou 
indice, puisqu’un profil n’est qu’un visage à demi visible, l’autre moitié demeurant dissimulée.   
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Points de chute, no 3 (2 fois 71 galets), 2015 
 
Lavaillante a élaboré plus d’un protocole autour de la chute de galets sur le papier. Pour ce dessin, elle a d’abord laissé tomber une première 
fois un nombre déterminé de galets. Elle a ensuite marqué leur point d’arrêt d’une touche ronde, en utilisant un acrylique transparent. 

Une seconde jonchée du même nombre de galets va par la suite déterminer les zones du papier à travailler. À partir du centre, Lavaillante 
enlève un à un les galets. Elle amorce, dans chaque espace dégagé, un tracé spiralé qui va s’éloigner progressivement de son point de départ. 
En dessinant cette ligne irrégulière, Lavaillante tente d’attraper au passage la pellicule rugueuse des marques d’acrylique. Dès que le crayon 
s’y frotte, la ligne laissée par le graphite prend une teinte plus foncée. 

Le parcours du crayon va ainsi révéler le motif caché. S’il advient durant la traque que deux spirales en viennent à se toucher, « se cognent », 
il faut abandonner et recommencer à un autre endroit, retirer un autre galet du papier. 

L’œuvre achevée rendra apparents les deux temps du dessin. L’exécution des motifs muets et la chasse à l’invisible.   
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Toucher 

Dans une volonté réaffirmée d’échapper au contrôle de l’œil, Lavaillante a été attentive à se laisser guider tant par l’ouïe que par le toucher. 

Dessiner, c’est aussi le plaisir des médiums et des matériaux. Il y a l’intérêt soutenu de trouver des noirs différents, de choisir un papier 

confortable et adapté au projet. Le crayon devra bien glisser ou mordre dans le papier, selon le travail à accomplir. À d’autres moments, il 

s’agit d’évaluer la flexibilité du support, sa mémoire, comment seront les gaufrures dans ce papier : délicates ? précises ? Trouver les 

composantes qui produiront des reliefs aisément repérables du bout des doigts, les yeux fermés. 

Dans le dessin, le support et le médium interagissent. Le papier n’est pas recouvert par le graphite, il y a échange constant entre le fond et la 

forme, et entre l’œil et la main. 

Tout un pan du travail de Lavaillante s’est élaboré sur la base du toucher. Outre les Charbonner à l’aveugle, il y a eu des séries où il fallait 

chercher du bout du crayon les nœuds de matière incrustés dans le papier japonais (Le crayon chercheur, 1999-2015), d’autres où il fallait 

détourner le regard, le temps de sonder le papier, comme dans Chemins de ramassage et Ce que la main a vu. Les protocoles se sont affinés. 

Même les yeux clos, Lavaillante est demeurée sans cesse aux aguets.   
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Aires mobiles, no 15 (18 galets) et no 16 (22 galets), 2008 
 
Lavaillante crée les Aires mobiles en répétant, par trois fois, une séquence de courtes actions qui débutent par la chute d’un nombre prédéfini 
de galets sur la feuille. 

À chaque jonchée, elle évalue le circuit à adopter pour relier tous les points de chute par une ligne continue qui formerait du même coup une 
grande figure fermée. Son plan arrêté, elle retire un des petits cailloux du papier, marque l’emplacement ainsi dégagé et trace une ligne pour 
rejoindre le prochain caillou à retirer, et ainsi de suite. À terme, tous les points de chute seront reliés par le trait du crayon, l’artiste ayant été 
attentive à n’en laisser aucun isolé. Elle colore ensuite l’intérieur de la forme obtenue et répète le stratagème une deuxième et une troisième 
fois. Seule variante, l’intérieur de la dernière figure ne sera pas teinté. 

Il y a dans ces dessins une réminiscence des jeux familiers de l’enfance où l’on rattachait des points les uns aux autres en procédant par ordre 
numérique, construisant au bout du compte une image reconnaissable. 

Suivant le protocole mis en branle pour créer les Aires mobiles, Lavaillante délimite trois territoires qui se superposent comme les couches 
d’une histoire, celles des différents temps de l’œuvre. Cependant, en teintant légèrement l’intérieur de deux des figures, elle fait apparaître 
une impression de flottement. Les zones ombrées ne semblent plus correspondre à des strates successives, mais s’inscrire dans la porosité. 
Des parties migrent de l’avant vers l’arrière, et chaque figure semble désormais appartenir à plus d’un temps. Mobilité dans la profondeur 
feinte du dessin.   
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Pensées pour Yves Gaucher, étude pour Ce que la main a vu (43 galets), 2012 
 

Une, deux, trois jonchées de galets, chacune du même nombre, soit 43 galets pour cette étude. 

Lavaillante a établi ce protocole en y incluant l’exécution de gaufrures. Chaque type d’embossage — trait vertical, horizontal et point — indique 
l’appartenance à l’une ou l’autre des jonchées. En fait, Lavaillante marque ainsi l’endroit où les galets se sont immobilisés après leur chute. 
L’œuvre comporte une multitude de petites empreintes formant de légers reliefs sur la surface, lesquels seront plus ou moins perceptibles 
selon l’éclairage. 

Mais peu importe, durant la réalisation du dessin, Lavaillante travaille à l’aveugle. Elle interroge le papier du bout des doigts, l’effleure, à la 
recherche de ces marques réparties sur toute la feuille. De la main gauche, elle palpe, et de la main droite, elle trace une ligne de recherche 
en nuances de gris, selon la densité de la pointe du crayon utilisé. 

Comme son titre l’indique, ce dessin est une étude pour la série Ce que la main a vu. Un projet apparemment simple, mais qui est en fait 
soigneusement élaboré. L’exécution d’une ou de plusieurs études permet à Lavaillante d’éprouver et de confirmer le potentiel d’un protocole. 
Par ces « mises à l’essai », elle ajuste les consignes qu’elle a prédéfinies et précise les actions à mener. 

Ainsi dans cette étude, si Lavaillante a réalisé la marque des chutes après chacune des trois jonchées, elle a attendu à la toute fin pour faire la 
recherche des gaufrures à l’aveugle, en une seule fois. Dans la série qui a été développée par la suite, les gaufrures ont non seulement été 
réalisées après chaque jonchée, mais elles ont aussi été cherchées avant la chute de galets suivante.   
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Chemins de ramassage, no 1 (32 galets, 9 + 1 chutes), 2014 
 
Laisser tomber 32 galets. Chercher ensuite, à l’aveugle, leur emplacement sur le papier. Inscrire les chemins de cette quête. 

Après la jonchée, Lavaillante, les yeux fermés, tâtonne et ramasse un galet de la main gauche. Elle prend soin de conserver la mémoire de son 
emplacement par une marque, un petit nœud de lignes. Elle poursuit en explorant les alentours du bout des doigts de la main gauche pour 
trouver un autre galet à proximité. Arrêt sur galet. La main droite doit maintenant rejoindre la main gauche en faisant glisser la pointe du 
crayon sur le papier, sans jamais la soulever. La mine dure laissera ainsi la trace du trajet effectué. 

Trente-deux galets à débusquer… Il faut recommencer, prendre une autre direction, aller vers le haut, vers le bas, les chercher un à un, avancer 
avec stratégie pour tout attraper, n’en manquer aucun. Un ballet à tâtons. 

Laisser tomber les cailloux une seconde fois, le même nombre. Reprendre le repérage avec un crayon à la mine tendre. Tout refaire, encore et 
encore, avec un crayon à la mine toujours plus tendre. Enfin, effectuer une dixième jonchée pour déterminer les espaces à colorer. Ombrer la 
surface enclose par les chemins précédemment tracés. 

Animer l’espace du papier par la fébrilité d’une modeste ligne qui le sillonne. Suivre la piste du dessin.   
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Marquer le temps 

Accompagner le passage des jours par une action répétée. Donner forme au temps, le rendre visible, inscrire sa durée. Décompte des jours et 

d’une présence quotidienne à l’atelier. Cohabitation avec l’esprit des lieux, celui de son espace à soi, Jours d’atelier; celui d’un espace d’accueil 

où ont séjourné d’autres artistes, Journal de Saignon. Prendre la mesure du temps, de l’histoire de l’art, prendre acte de la succession des 

artistes qui l’ont précédée, de ce qu’ils laissent ou transmettent. 

Tenter de capturer l’éphémère, l’écoulement du temps, le temps qu’il fait. Se donner le défi de fixer l’aspect d’un nuage. L’intention de 

Lavaillante n’est pas de représenter une forme reconnaissable, mais d’affronter cette dérobade, cette chose qui se transforme, se redéfinit 

constamment et demeure insaisissable. Regarder, voir la disparition. 

Portrait en pied, celui d’une artiste qui s’est écartée de la céramique pour s’engager dans le dessin, sans compromis. Elle présente ainsi, sur 

papier, des dessins souverains. Nus, sans cadre. Généreuse, elle nous offre à voir et à ressentir leur matérialité, fine et subtile, sans écran. Elle 

ose, convaincue de cette nécessité d’existence, au risque de leur grande fragilité. Il suffit d’un rien, une cassure dans le papier, une déchirure, 

un frottement sur le trait de fusain. 

Pérennité, résistance du vulnérable.  
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Portrait en pied, 1998-2001 
 
Ce dessin dresse une comptabilité, additionne les jours qui passent. Lavaillante a recouvert les carreaux de céramique d’une nuée de traits. 
Juxtaposées, les plaques forment un empilement au sommet duquel l’artiste a placé un dessin de nuages. Voilà une forme qu’elle apprécie 
pour sa configuration jamais définitive qui l’oblige à regarder avec une attention accrue. Dans un état d’urgence et de vigilance, elle tente de 
saisir l’éphémère, de témoigner de la transformation. 

Écho du glissement de ces formes fugaces dans le ciel, les petites barres de calcul s’alignent sur chaque plaque pour progressivement s’éloigner 

de la ligne droite initiale. L’horizon divague, en cours d’exécution les lignes se courbent, ondulent sur la face étroite de la colonne. Des dépôts 

d’argile rouge laissent deviner, derrière ces minuscules barbelés, l’image d’un cercle évanescent, tel un astre qui disparaîtrait dans la matière. 

Les bâtonnets noirs ont beau être circonscrits à l’intérieur de surfaces planes et carrées, ils flottent, au diapason des nuées qui les dominent.  
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Journal de Saignon, 2004 
 
S’inscrire dans le fil du temps, dans le cortège des artistes passés par cette résidence de Saignon, en France. Les uns les autres ont laissé 
derrière eux des matériaux, encres, brindilles, papier et même des galets… Lavaillante utilise ces bouts de papier, blanc, rosé, légèrement jauni, 
elle entreprend le décompte des jours qu’il lui reste à travailler dans cet atelier. 

Continuité, effacement, disparition. Dilatation de la forme sur le papier, concentré de l’action créant le dessin. Griffonner dru avec une brindille, 
déplacer l’encre sur la surface, occuper toute la feuille, ou presque, faire contrepoids au passage du temps. 

Lavaillante indique qu’elle a voulu travailler uniquement avec des matériaux trouvés sur place. Jetant quinze galets sur la feuille le premier 
jour, puis un galet de moins par jour, elle marque les points de chute de chacun. L’œuvre terminée comportera quinze éléments/jours qui 
doivent être présentés selon une grille verticale. Cette modalité de présentation est structurante et porte à l’avant-plan la dynamique de la 
composition et sa dimension aléatoire.   
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Jours d’atelier, no 2, octobre 2020 
 
Rare incursion de la couleur dans le travail de Lavaillante. Cette œuvre recense les jours de présence à l’atelier durant un mois. Chaque journée 
a son humeur, son rythme, son intensité. Il y a des touches opaques, d’autres transparentes, resserrées ou aériennes. 

Le protocole est simple et bien défini. Dès l’arrivée à l’atelier, Lavaillante choisit une retaille de papier, estime sa teinte, son épaisseur, sa 
grandeur, détermine son orientation. Elle sélectionne ensuite une couleur d’aquarelle et y ajoute une goutte de la teinte utilisée la veille. 
Presque rien. Elle détermine le motif, « la touche » — points ou traits verticaux —, remplit le pinceau et trace une première ligne, une seconde, 
et ainsi de suite. Elle vide le pinceau complètement avant de le retremper dans la couleur. Elle travaille à main levée, le papier sur la table, et 
suit la ligne précédente et ses inclinaisons. Lavaillante dessine en répétant patiemment un même geste et laisse s’écouler le temps. 

C’est durant l’été 2014 que Lavaillante a créé un premier dessin intitulé Jours d’atelier réunissant 34 éléments. Il a été exposé à Cuba à 
l’automne 2019. Le dessin qui est présenté ici a été réalisé à l’automne 2020 et compte 23 « journées ». Ses tonalités sont plus chaudes et 
plus contrastées. Le protocole demeure toutefois le même, ainsi que le mode de présentation. Les éléments qui composent l’ensemble sont 
disposés en deux rangées et font apparaître entre celles-ci un espace négatif qui participe à l’œuvre.  
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Retracer 

Dissimulation ? Le médium est transparent, l’action initiale préméditée et soigneusement réglée. Le résultat imprévisible. Avec la série 

Montre-toi, Lavaillante approfondit la recherche débutée dans les Sinopia, en explorant d’autres formes que le cercle. 

Elle crée en deux temps, procède en deux opérations étanches. Par un geste répété, Lavaillante applique le médium translucide. Une image 

est constituée à l’insu du regard, à l’écart de son contrôle. Il s’agit maintenant de la retracer, de la faire surgir. L’exécution des lignes serrées 

subséquentes est une forme de traque. Le passage du crayon ratisse et révèle. Les lignes sont droites, parallèles. Elles ne représentent 

qu’elles-mêmes, tout en donnant à voir un motif qu’elles ne décrivent pas. 

Avec la série Premières pensées, Lavaillante sonde simultanément et à petite échelle les pistes à creuser. Elle jauge les effets obtenus, 

détermine les éléments à mettre en tension sur le papier. Par des gestes hautement maîtrisés, elle examine les moyens et les effets du 

dessin, son pouvoir, somme toute, illusionniste. 

Ruser sans relâche et pousser le dessin dans ses derniers retranchements ?    
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Montre-toi, no 4, no 5, no 12, no 10 et no 6, 2018- 2020 
Sans titre, 2019 
 

Tracer des lignes pour faire ressurgir un dessin sous-jacent, invisible. 
 
Lavaillante dessine méthodiquement, section par section, selon une modalité déterminée. Elle trace des lignes serrées, fines ou larges, 
procédant par colonnes, parcelles carrées ou prismes. Une trame se superpose aux touches incolores, composée de lignes droites, courtes et 
parallèles, dont l’orientation change parfois dans chaque segment… 

Montre-toi… Le crayon laisse un trait plus dense lorsqu’il glisse sur la matière transparente. Lavaillante a usé de stratégies pour créer le dessin 
muet. Elle a utilisé un médium clair pour répéter un geste, faire des points plus ou moins gros; des traits verticaux, courbes ou obliques, épars 
ou concentrés en un lieu de la page. Elle précise que c’est plutôt un geste qu’un dessin. Elle balaie à la spatule la surface ou l’essuie avec la 
main, on ne doit pas pouvoir sentir l’empâtement, ni le voir. Lavaillante réduit ainsi les repères et écarte le prévisible. 

Puis elle débute le recouvrement au crayon. L’image secrète émerge dans une action s’apparentant à la réalisation de frottis, bien qu’il ne 
s’agisse pas de cela. Ces dessins affichent leurs épaisseurs temporelles. L’image qui en résulte intègre deux actes qui s’ignorent, mais qui 
opèrent par les effets de l’un sur l’autre.   
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Premières pensées, no 24, no 2, no 5, no 11, no 12, no 15, no 7, no 18 et no 20, 2016-2018 
 
Ces œuvres sont des dessins exploratoires dans lesquels Lavaillante développe ses idées. Elle procède à des essais et mesure le potentiel de 
tels motifs. Elle a conservé 26 de ces études qui constituent la série des Premières pensées. Ces petits dessins montrent la richesse et la variété 
des lignes imaginées et le caractère fortuit des résultats obtenus à partir d’un même protocole. 

Directions multiples des touches incolores, tracés de lignes spiralées, courbes, droites, frisées. Lavaillante évalue l’effet d’un recouvrement 
uniforme ou fragmenté, d’une structure morcelée ou facettée, de lignes serrées se propageant à partir d’un point, de lignes traversant la 
surface presque de bord en bord ou qui se répandraient de manière fluctuante. 

Ces déclinaisons font apparaître tous les possibles jusque-là restés invisibles.   
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Dessiner 

La main ou l’œil ? Persister dans le dessin. Faire un geste en suivant tout au plus une direction. Gribouiller ? Couvrir de ronds minuscules la 
surface douce du papier, couleur chamois. Sentir l’encre se déposer sur la surface et s’y fixer. 
 
Lavaillante écrivait en 2015 : « Le temps de l’œuvre… ce temps qui ressemble si souvent à un temps perdu, à une action dérisoire et absurde, 
mais d’où émerge parfois matière à penser, à contempler, à s’interroger. » 
 
Elle dessine, totalement disposée à simplement observer les glissements, à accepter la fatigue du regard, de la main, son relâchement tandis 
qu’elle aligne les petits points…  
 
Indice d’une expérience qui libère l’action des exigences qui lui sont extérieures. Dessiner pour éprouver gestes et matières, pour englober le 
vivant, l’aléatoire, l’infime. Être, pendant un moment, captivée par la perception tactile et le mouvement de la main. 
 
Force d’attraction de la marque qu’elle a laissée. Là où, précisément, tout a commencé.   
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Mes listes (grande no2 et grande no3), 2019 - 2020 
 
Avec une plume différente pour chaque dessin, Lavaillante exécute une ligne déconstruite… une succession de points minuscules, posés de 
gauche à droite. Le premier dessin de la série a été fait avec une plume de bambou, le calame, et le second avec une plume d’acier. 

Les aléas de l’effort et de la fatigue qui s’installe créent un lent dérapage des alignements horizontaux, une ondulation de la marge. Maintenir 
le format de ces petites figures circulaires et la distance qui les séparent les unes des autres s’effectue d’un geste mécanique, mais qui requiert 
concentration. Il n’y a pas d’intention, de dessein autre que l’action à mener. La plume laisse s’écouler les gouttes, se vide petit à petit… On 
observe une douce dérive, la ligne tangue au fil de sa traversée, son inclinaison s’accentue avec la durée. Vus de côté, les points vont de 
brillants à mats. Tout réside dans l’infime nuance, les innombrables variations, l’accident. 

Accomplir un travail dans la répétition d’un geste ordinaire et constant, une performance physique où se mesurent le corps et le temps. Le 
dessin chez Lavaillante est une action tout autant qu’une finalité. Créer une image intrigante certes, mais pour chaque œuvre avant tout, il 
faut inventer une difficulté et entreprendre de résoudre les obstacles. Cela est peut-être plus important que tout. 

Dépouiller le dessin pour en extraire la substance.   
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