Symposium international de Nouvelle Peinture de Baie St-Paul

Communication du 24 août 2001

par Mario Veillette et Nicole Pellerin pour « Les Productions Château-Butô 1»

(Partie 1 : Mario) 

 Suite à la première partie de notre communication, qui était en fait une performance d’une durée de vingt minutes qui nous permettait de visiter devant vous, en mouvement dansé, les œuvres de Thierry Pertuisot, Dennis Ekstedt et Stacey Nadine Malysh, sur des musiques de Gorecki (Symphonie No 3) et du compositeur canadien Matthew Patton (Speaking in Tongues), nous profiterons de la suite de cette communication pour faire un bref tour du phénomène de l’interdisciplinarité, aussi nommée transdisciplinarité, telle que nous l’abordons et la pratiquons.  

Commençons pour l’instant par nous présenter.  « Les productions Château-Butô » est une entité de production fondée en 1998, basée dans la ville de Québec.  Depuis notre fondation, nous avons participé à, ou organisé, différents événements multidisciplinaires et fait de nombreuses performances dans différents sites créés par des artistes visuels.  Nommons ici les deux dernières éditions de la Journée Internationale de la danse, où nous dansions en 2001 dans l’exposition Métissage, mise en scène de Robert Lepage au Musée de la Civilisation, et devant un bas-relief de Luc Archambault, une oeuvre d'art public extérieur, réalisée pour la Capitale nationale sur le mur du parvis de l'édifice de l'Institut canadien à Québec.  L'année précédente, notre performance de déroulait dans l’installation Refuge de Pierre Thibeault au Musée du Québec, en 2000.  Nommons aussi nos performances récentes dans l’installation Ligne de Site V du Trio Arqhé, lors des deuxièmes rencontres internationales en arts visuels organisées par la Chambre Blanche, et finalement notre visite ici même au Symposium, l’an dernier.

Les activités de « Les productions Château-Butô » comportent un volet performatif et de représentations mais aussi un volet d’enseignement ; à travers des cours réguliers ou par des stages intensifs avec des enseignantes invitées telles Yumiko Yoshioka d’Allemagne (en butô) et Linda Rabin, de Montréal (en Continuum Movement).  Les spectacles et démonstrations que nous faisons sont à distribution variable, c’est-à-dire que lors de nos sorties nous sommes entre deux et cinq interprètes.  Aujourd’hui, nous étions deux, deux interprètes qui avons aussi chacun notre pratique d’enseignement.  Je me présente d’abord et ensuite, puisque notre discours sera à deux voix, Nicole le fera pour elle-même.  

Mon nom est Mario Veillette.  Je suis le fondateur et directeur artistique des « Productions Château-Butô ».  Je possède une double formation en danse et en psychologie et suis présentement à terminer une maîtrise en danse à l’UQAM, sous la direction de Mme Michèle Febvre.  Ma recherche porte sur le butô, sur l’utilisation de ses techniques et de son imagerie dans le champ de l’éducation somatique.  Je suis chorégraphe et enseignant et travaille entre autres avec les étudiants de niveau collégial en formation professionnelle à l’École de danse de Québec.  Le prochain spectacle dont je serai le chorégraphe, intitulé Les Paysages-manteaux, sera présenté au Studio La Rotonde à Québec à l’automne 2002.

(Partie 2 : Nicole)

 Je me nomme Nicole Pellerin. Diplômée en arts visuels et en communication, je suis aussi formée en danse classique et contemporaine dont le butô. À mes activités artistiques, s'ajoutent celles reliées à l'animation, à la thérapie brève et aux approches psycho-corporelles ainsi qu'aux soins énergétiques. Fondatrice de «Les ATELIERS CORACLE», j'enseigne le mouvement et la danse par le décodage du langage corporel. Des stages intensifs destinés au grand public ainsi que de l'accompagnement individuel en éducation somatique sont offerts comme activités complémentaires.  Outre l'art pictural et la danse, mon champ de création s'est enrichie par un entraînement en théâtre avec le Théâtre de recherche Le Contre-Courant de Québec et des stages auprès de Richard Nieczym de Toronto et de Pol Pelletier de Montréal . Interprète en danse, j'ai poursuivi mon entraînement en Butô avec Mario Veillette, Yumiko Yoshioka et Jocelyne Montpetit et en éducation somatique avec Linda Rabin. Je suis instructeur certifié "Trancendance Teachers Training ", Movement Therapy and Danskinetics Training.

Actuellement, j'amorce un projet de recherche en associant la danse à la peinture avec Elise Dumais, artiste peintre et sculpteur de Québec.  Cette démarche se fonde non seulement à travers la physicalité du mouvement mais touche aussi des univers plus métaphysiques, plus subtils : la rencontre du manifeste et du non-manifeste.

 (Partie 3 : Mario) 

Concernant l’interdisciplinarité, nous allons maintenant vous présenter, en mots, certains des aspects de ce que nous vous avons présenté plus tôt, en gestes.  Commençons par rappeler qu’il s’agit ici d’un processus de rencontre entre la danse et l’art pictural.  Rappeler aussi que le processus en question tient compte du tenseur entre les deux disciplines.  Que ce tenseur est définitivement retrouvé dans le mot et contenu entre « nous et les œuvres visitées ».  Nous avons créé pour l’occasion des danses qui tenaient compte du processus de création, des approches, du style, de la rencontre avec les peintres, et du degré d’achèvement des œuvres. Nous n’avons pas voulu seulement « installer » notre danse dans un décor composé de l’œuvre d’un artiste, ni l’utiliser comme une simple toile de fond.

Mais commençons par valider votre expérience de spectateur, car comme l’écrivait si bien Bérangère Alfort 2 : « Un des enjeux majeurs de la danse est l’attitude du spectateur, la confiance absolue en sa capacité à prendre sans comprendre, à sentir, à intégrer physiquement, intellectuellement voire spirituellement ce qui ne se dit pas. »  Ce que vous avez expérimenté pendant notre performance a peut-être été déstabilisant pour vous, ou pour votre définition de la danse.  Cette expérience ne doit pas être mise de côté.  Votre vision des œuvres, qui va peut-être dans le même sens que la lecture que nous en avons faite, ou qui va dans une autre direction, est importante.  Vous ne devez vous interdire aucune piste de réflexion, ne rien écarter, à priori, car le monde de la danse est vaste et en constante expansion.  Une des principales difficultés rencontrées par les spectateurs de la danse est celle de mettre en mot l’expérience esthétique ressentie devant une œuvre dansée et le partage des impressions avec les autres spectateurs.  Par notre communication, j’espère vous aider à mettre quelques mots en bouche ou vous aider à voir plus clair dans ce que vous venez d’expérimenter.

Nous avons traduit les éléments picturaux dans notre médium, utilisant ses éléments spécifiques: le corps, l’espace, le temps, le mouvement.  Dans la première partie de notre performance tout était facile pour vous mais, dans la deuxième partie, nous vous avons mis dans une position particulière, dans laquelle vous ne pouviez pas voir les deux danseurs de façon simultanée ; nous qui faisions deux performances différentes dans deux sites situés l’un en face de l’autre.  Vous avez dû choisir ce que vous alliez regarder et accepter le fait qu’il vous était impossible de tout voir.  Vous devez donc avoir confiance en ce que vous avez vu.  Un spectacle que personne d’autre n’a vu de la même façon que vous.

Nous nous somme donc immiscés dans des œuvres picturales inachevées, sachant que l’inspiration d’aujourd’hui pourra être différente de celle de demain, d’hier ou de la semaine prochaine.  Sachant aussi, espérant( ?) que notre visite aura un effet sur la suite de l’œuvre.  Nous avons essayé d’être stimulé, fécondé dans notre sensibilité, notre imaginaire et notre travail chorégraphique.  Notre travail allait plus loin que la simple contemplation passive et distanciée des oeuvres à travers les yeux, nous avons essayé d’intégrer leurs subtilités dans notre travail corporel.

Nous pouvons intellectualiser notre démarche en utilisant une grille d’analyse présentée par Michel Bernard 3, discutant de l’utilisation de textes littéraires par les chorégraphes et les danseurs.  Nous utiliserons sa nomenclature et l’appliquerons ici, peut-être de façon boiteuse, pour illustrer notre démarche auprès des peintres qui participent au Symposium : ceux que nous avons visité aujourd’hui ou ceux qui ont inspiré d’autres danses, la semaine dernière, lors d’une autre présentation.

Selon Bernard, il existe cinq approches possibles, que nous résumerons très schématiquement.  En premier lieu, l’approche sémantique, où l’entendement est davantage sollicité que l’œil.  Vient ensuite l’approche esthétique, qui implique les modalités d’un jugement de goût et qui est hautement  subjective.  D’autre part, existe l’approche poétique ou fictionnaire (c’est-à-dire créateur de fiction): où le focus n’est pas mis sur la signification d’un texte (d’une œuvre picturale), ni sur son caractère formel et esthétique, mais qui est situé dans la force imageante de l’œuvre.  Nos interventions d’aujourd’hui se situaient surtout à ce niveau.  L’approche pragmatique, quand à elle, est liée à l’acte même d’énonciation, comme agencement ou dispositif de sa production.  Bernard souligne que les chorégraphes n’utilisent pas cette approche.  Ici, dans notre cadre particulier, cette approche n’est pas du tout pertinente, mais je crois qu’elle aurait fait référence aux coups de pinceaux et autres caractéristiques propres à la confection même des œuvres.  Finalement, l’approche rhizomatique ou machinique est sensorielle, matérielle, intensive et combinatoire.  Comme le disaient Deleuze et Guattary dans « Mille plateaux », la matérialité dynamique est alors assimilable à « des gestes, sur une même ligne de variation dans le même continuum ».

(Partie 4 : Nicole)

 L'un des éléments motivationnels dans la création de nos performances fut le thème de la 19e édition du Symposium: L'ÊTRE AU MONDE. Dans quelle perspective la danse associée aux oeuvres d'art et à leurs créateurs pouvait-elle se manifester en regard de l'Être dans son rapport à la transformation du monde par son processus de création? Voilà, une piste de recherche et de réflexions qui fut pour nous à la fois concrète, symbolique et ontologique.

 
Quels univers ont émergé des ponts dressés entre la danse et l'art pictural, en particulier lorsqu'une polarisation s'établie entre les deux modes de création pour s'élargir ensuite dans une triade danse- peinture- public?

 
Au point de départ, le fait de développer une complicité d'échanges avec les artistes dans le but de cerner leurs intentions, leurs visions d'origine face à leurs créations et d'accéder à leur imaginaire respectif, fut une source d'inspiration qui a élargi notre propre regard sur les oeuvres. À notre guise, nous pouvions nous approprier de nouveaux messages, concepts, idées, sensations et autres perceptions. À ce stade, les danseurs sont aussi en position de spectateurs. Dès que nous nous sommes juxtaposés aux univers intérieurs et extérieurs des peintres et de leurs créations, nous sommes entrés en résonance étroite avec leurs oeuvres qui sont devenus par la suite «dansées». Étant inachevées au moment de notre passage, cela impliquait de placer au second rang la structure définitive qui porterait la danse au profit du moment présent et de la qualité de la présence.  Par ailleurs, vu sous un autre angle, l'inachevé importe peu car les oeuvres traduites par le langage corporel, en tri-dimensionnalité et dans un espace-temps limité, sont un prétexte pour percevoir que «ce qui s'étend derrière nous et que ce qui s'étend devant nous n'est pas important, en comparaison avec ce qui se trouve en nous.»4 

En envisageant la danse sous l'angle d'une extension des oeuvres et vice-versa, nous enclenchons un processus de transformation qui peut générer, croyons-nous, chez les artistes, chez le public autant que chez nous-mêmes, d'autres univers, d'autres images, d'autres informations. C'est un mouvement expansif qui prend forme en proposant perspectives, sensations et perceptions nouvelles pour ceux qui sont en présence.  Il est probable que ce phénomène de prolongement laisse place à l'émergence de dimensions plus vastes, fruits de l'impact de l'interdisciplinarité.


À la question:« Quels univers peuvent se manifester par la tenue de ces rencontres fortuites, partagés avec le public? » En fait, nous ne pouvons les définir en raison de la diversité et de la complexité humaine et de l'Être dans sa quête d'absolu. Lors de nos performances antérieures au Symposium, aux dires de certains peintres, la lecture de leurs propres oeuvres ou de celles des autres pouvaient en être modifiée. D'autres commentaires recueillis parmi le public témoignaient leur intérêt face à de telles expériences, plusieurs étant touchés par ce qu'ils avaient ressenti et d'autres étant plus en mesure de donner un sens personnel aux oeuvres exposées. Quant à nous, danseurs, ces explorations en tandem avec l'art pictural nous laissent des traces, des empreintes riches et vibrantes, souvenirs qui marquent non seulement notre champ de connaissances mais aussi qui s'imprègnent dans les mémoires de nos corps. 


Nous pouvons peut-être présumer que l'interdisciplinarité induit autre chose, plus vaste, plus universel, qui sait! Chacun ayant la liberté d'en tirer ses propres conclusions, il n'en demeure pas moins, dans les faits, que des réalités inattendues surgissent par ce grand mouvement de mise en commun.
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