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RÉSUMÉ 

 
 Cette recherche réalisée dans le cadre d’une maîtrise en théologie pratique, a été 
constituée de deux stages.  Je vous présenterai les découvertes que j’ai pu réaliser par mes œuvres, 
diverses lectures et sur le terrain dans l’ordre chronologique.  Vous serez alors en mesure de voir 
l’évolution que j’ai réalisée du début à la fin de cette recherche.   
 
 Dans le premier chapitre je vous présenterai ma vision de l’art.  Ainsi, vous pourrez 
constater d’où je pars.  Je vous présenterai ma vision de l’art de même que mes intérêts artistiques.  
Il s’agit en fait d’une adaptation, pour ce travail, de ma démarche artistique.  Ce qui m’amènera au 
deuxième chapitre qui traite de l’élément déclencheur.  Ce point zéro qui m’amena à réaliser cette 
recherche est l’une de mes œuvres nommé Le temps d’un battement de mon cœur.  Vous aurez une 
brève description de l’œuvre et son impact sur ma vie.  Puis, une autre de mes œuvres qui m’est 
importante vous sera révélée : Au cœur des choses.  Cette toile sera le sujet de mon troisième 
chapitre.  Il est une réalisation produite dans le cadre de ma propédeutique.  Il est le fruit d’un début 
de démarche cherchant à valider ma première hypothèse, c’est-à-dire que l’art peut être relié à la 
dimension de l’être humain.   
 
 Par la suite, mon travail de recherche pourra débuter.  C’est au chapitre quatre (4) 
que je déterminerai la problématique de cette recherche.  Ce qui me permettra de comprendre ce 
besoin de pousser la recherche dans ce domaine.  Ce qui m’amènera à définir une question qui saura 
être une ligne directrice pour cette recherche.  Vous pourrez également constater que cette dernière 
n’est pas statique et qu’elle a évolué avec mon sujet : pour enfin devenir ce qu’elle est aujourd’hui.  
En quoi l’art visuel peut-il s’inscrire dans une démarche de recherche spirituelle, principalement 
chez les créateurs?  Celle-ci ne vient, par contre, pas seule.  Des questions sous-jacentes seront 
soulevées.   
 
 Dans le chapitre suivant, le sixième, je vous présenterai d’autres œuvres qui ont su 
marquer mes recherches personnelles sur le sujet.  Ces œuvres y seront décrites et expliquées. Je 
ferai ensuite une brève analyse du symbolisme des éléments répétitifs qui les constituent.  Puis, 
nous retournerons à la théorie. 
 
 Le chapitre sept retourne à la théorie en visitant le cadre conceptuel de cette 
recherche.  Je reprendrai quelques éléments présentés  au chapitre quatre qui traitait de ma 
problématique.  Ces points seront plus profondément explorés pour ensuite m’amener à de 
nouveaux questionnements.  Vous verrez également que le choix de ces concepts a sa raison d’être.  
Tout comme ma méthodologie qui sera le sujet du chapitre suivant, le huitième.  Vous comprendrez 
alors l’importance de parler de mes réalisations artistiques.  Puis, au chapitre neuf, je déterminerai 
les paradigmes de cette recherche. 
 
 Tout ça pour en venir enfin au premier stage qui est principalement de l’observation.  
C’est au chapitre dix que des choix pourront être faits et de nouvelles questions soulevées en 
fonction de ces observations.  Le chapitre onze fera état des recherches réalisées entre mes deux 
stages.  Je tenterai de répondre, à partir de mes lectures, à ces nouvelles questions.  Ce qui 
m’amènera à réfléchir à de nouvelles théories qui devront être vérifiées durant mon deuxième stage, 
qui sera présenté au chapitre douze.  Bien sûr, sur un nouveau terrain, apparaissent alors de 
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nouvelles interrogations.  Ce qui m’amène au chapitre treize qui tente de comprendre certains 
événements du dernier stage.   
 
 Cette recherche, comprenant une grande partie pratique, les œuvres cités vous seront 
présentés en annexe.  Cette recherche est également réalisée dans le but de conclure avec une 
exposition d’ordre professionnel.  Mais celle-ci sera reportée à un moment ultérieur afin de me 
permettre d’avoir le temps et la disposition de terminer certaines œuvres.  En attendant, vous aurez 
un avant-goût grâce à l’annexe de cette recherche. 
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INTRODUCTION 

 

 

La création d’œuvres picturales (que ce soit bidimensionnel ou encore tridimensionnel) est 

un moyen de communiquer des concepts qui sont souvent en rapport étroit avec le monde visible, 

mais aussi avec celui de l’invisible.  Que ce soit de l’ordre de l’imaginaire, du psychologique, de 

l’émotionnel, du naturel ou du surnaturel; l’art devient un outil de communication qui sait survivre 

aux âges.  Il utilise souvent un mode de communication imagé et/ou symbolique.  Même au travers 

de l’art abstrait, le sens que peut prendre une œuvre parle de l’époque et de ses enjeux culturels, 

mais aussi de leur créateur et de ses préoccupations.  L’art, comme un miroir, montre les reflets 

d’une réalité qui constitue les particularités de l’artiste.  L’art devient alors en soit une manière de 

lire dans le passé et deviendra l’image de notre futur.  En soi, il devient un moyen de marquer le 

temps présent, répondant à un certain besoin de laisser sa trace et de toucher l’éternité.  

 

C’est plus qu’un simple reflet d’une réalité culturelle.  Ça peut devenir, pour certains, un outil 

de recherche personnelle, ou bien un outil de référence au sacré.  Car, lors de certain moment 

créatif, et même par la suite, l’œuvre peut prendre une place très importante pour certains individus.  

L’événement sommet (moment sacré), vivable lors de certaines créations, ne se limite pas alors qu’à 

cet instant.  Mais il se prolonge dans le temps, car il en imprègne l’œuvre et son créateur.  L’œuvre 

deviendra alors très significative pour l’artiste en temps que témoin, mais peut aussi le devenir pour 

certains spectateurs qui sauront voir par-delà les aspects visuels de cette création et sentiront 

l’essence sacré qui la constitue.  Les observateurs qui sauront lire le deuxième degré de l’œuvre 

pourront alors rapporter à soi, ce questionnement que l’artiste a eu avant eux.  

 

À travers cette maîtrise, j’explorerai, sur le terrain, comment les artistes visuels peuvent toucher 

leur dimension spirituelle par les arts.  La question maîtresse qui me suivra tout au long de cette 

recherche est celle-ci.  En quoi l’art visuel peut-il s’inscrire dans une démarche de recherche 

spirituelle, principalement chez les créateurs?  Étant moi-même une artiste, je vous présenterai mon 

processus personnel de recherche spirituelle.  Vous verrez alors comment j’ai évolué à travers mes 

créations.  J’irai également participer à des ateliers d’art thérapie et d’accompagnement par les arts 

pour voir comment les autres vivent cette recherche spirituelle à travers leurs créations.  Ainsi, je 

pourrai démontrer que je ne suis pas la seule à avoir cette réflexion sur les arts.  Cela me permettra 
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également d’acquérir des outils pour pratiquer mon art de manière à ce qu’elle rejoigne mon être en 

entier, aussi pour aider les autres créateurs à se découvrir à travers leurs propres créations, peu 

importe leur médium. 

 

Je vous exposerai également les auteurs qui m’ont le plus marquée sur le sujet.  Ceux-ci m’ont 

aidée à pousser ma réflexion qui tourne autour de mon sujet de recherche.  Bien des choses ont été 

écrites sur la question et je sais que je n’ai pas passé à travers toute cette littérature.  Mais mes 

lectures ont été suffisantes pour appuyer et nourrir mes réflexions sur le sujet.  Pour commencer, je 

vous présenterai comment cette idée de recherche est venue à moi.  

 

Dans le premier chapitre, je vous présenterai donc quelle réflexion j’ai sur l’art.  C’est pour 

vous permettre de comprendre mes intérêts artistiques.  Je vous expliquerai alors brièvement ma 

démarche artistique.  Cela comprendra mes intérêts artistiques, de même que ma vision de l’art.  

Ensuite, au chapitre suivant, s’ensuivra la présentation de l’œuvre qui déclencha cette recherche.  

Une création marquante qui a su faire bouger ma vie de l’intérieur vers l’extérieur.  Puis le chapitre 

suivant présente une autre œuvre.  Celle-ci a été réalisée dans le cadre de ma propédeutique.  Elle 

est le fruit d’un début de réflexion d’ordre théologique sur mon sujet.  Ici est né l’ébauche des mes 

premières théories qui m’ont suivie tout au long de cette maîtrise. 

 

Au quatrième chapitre, j’ai dû déterminer quelle était la problématique qui a déclenché cette 

première œuvre.  Je me suis demandé qu’est-ce qui m’a poussée à bouger de la sorte.  J’ai 

également cherché à déterminer quel malaise m’a poussée à agir vers cette recherche.  Ce qui 

m’amène à parler de ma question de recherche dans le chapitre suivant.  Cette dernière a beaucoup 

changé tout au long de ce travail.  Je vous présente donc ici son historique.  Passant l’évolution de 

la principale jusqu’aux secondaires qui sont nées de la première.  Mais puisque j’ai moi-même 

grandi grâce à certaines œuvres et études; le sixième chapitre vous présente sept œuvres qui ont su 

marquer mon parcours en tant que chercheure.  Puis, un retour sur le symbolisme de ces dernières 

va vous permettre de mieux comprendre le sens qu’elles contiennent. 

 

Le septième chapitre sort de ma pratique artistique pour entrer dans la cueillette de données.  

Grace à divers auteurs, j’élabore le cadre conceptuel de cette recherche.  Plusieurs concepts 



 

 

3 

viendront raffiner et enrichir ma réflexion sur le sujet.  Des précisions seront également faites.  Ce 

qui me permettra de mettre une limite à l’étendue de cette recherche.  Pour faire suite à ce contenu, 

je présente au chapitre suivant la méthode de recherche adoptée.  Celle-ci vous est présentée 

brièvement afin de comprendre l’application que j’en ai faite.  Le chapitre neuf, quant à lui, cherche 

à démontrer le paradigme de cette recherche afin de me situer par rapport à mon sujet.  Puisque 

nous influençons les données par nos hypothèses et nos philosophies personnelles sans même nous 

en rendre compte, il devient alors très important de bien les identifier.  

 

Au chapitre dix, je passe de la théorie à la pratique.  Enfin j’ai l’occasion d’aller sur le terrain 

pour vérifier mes théories.  Ce qui a nourri mes réflexions sur le sujet et m’a amenée à élaborer de 

nouvelles hypothèses.  Celles-ci m’amène vers de nouvelles pistes de recherche et à de nouvelles 

recherches littéraires qui sont présentées au chapitre onze.  Ces lectures m’ont également permise 

de définir les nouvelles pistes à explorer et à préparer mon second stage.  Celui-ci est présenté en 

détail au chapitre douze.  Ce dernier a également soulevé de nouvelles questions en moi.  Cela m’a 

amenée à retourner à la lecture pour faire de nouveau l’éclairage sur certains points.  Le résumé de 

ces lectures est présenté au treizième chapitre. 

 

Enfin, pour terminer, un retour sur ce travail et la présentation de la situation actuelle vous est 

présenté dans la conclusion.  Vous pourrez y voir comment j’entrevois le futur de cette recherche et 

de mes œuvres.  Le projet d’une exposition reste présent en moi.  Mais avant d’en arriver là, je vous 

laisse partir à la découverte de cette recherche d’ordre théologique qui traite du domaine artistique.  

Dans l’espoir que ce travail vous inspire à votre tour, mais aussi, que le monde des artistes vous soit 

un peu plus compréhensible. 
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D’OÙ JE PARS 
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Mes intérêts artistiques 
 

Puisque je suis d’abord une artiste qui a voulu approfondir le sens de mes œuvres, je dois 

me présenter à vous.  Voici donc les questionnements et les réflexions qui m’ont suivie lors de mon 

BAC en arts.  Ce sont ces intérêts visibles dans mes œuvres qui m’ont amenée vers cette maîtrise 

avec stage.  J’ai choisi de faire une recherche d’ordre pratique, car je ne voulais pas délaisser le 

terrain qui m’a fait grandir.  Je vous présenterai donc ici mes couleurs, mes intérêts, mes sujets et 

mes intentions artistiques.  Vous pourrez y voir transparaître les croyances et les philosophies que je 

me suis appropriées.  

 

 De façon générale, mes œuvres parlent par leurs couleurs, leurs mouvements et leurs 

formes.  C’est comme une danse cosmique, entraînant les éléments de la nature et les diverses 

parties de l’être humain dans des relations harmonieuses presque irréelles.  Des liens se forment par 

les couleurs, mais aussi par la couture et les formes qui sont introduites dans ces dernières.  Mais 

l’harmonie ne veut pas nécessairement dire perfection.  Comme dans la nature, les lignes peuvent se 

briser, n’être qu’esquissées, vivantes et changeantes.  Ce qui fait passer l’observateur de la pluie au 

beau temps, de la nuit des plus obscures à un soleil ardent des plus radieux qui saura réchauffer 

leurs cœurs.  Cette tension présente souvent une beauté dissimulée, qui ne demande qu’à être 

explorée par des spectateurs clairvoyants.   J’espère alors que ces observateurs sauront lire le second 

degré du langage que j’exploite. 

 

 Les vibrations des couleurs que j’utilise sont indispensables pour faire passer à un 

état d’âme souhaitable.  Plusieurs ont d’ailleurs traité de l’effet des couleurs.  Aujourd’hui, nous 

parlons même de leurs effets thérapeutiques.  Par exemple, il est maintenant reconnu que la couleur 

orange excite la créativité et l’appétit, tandis que le bleu a un effet de profondeur relaxante.  

Kandinsky a d’ailleurs longuement traité de leur effet dans son livre « Du spirituel dans l’art, et 

dans la peinture en particulier1 ».  Nous savons aujourd’hui que ce sont des ondes lumineuses 

malléables, subtiles et changeantes par l’utilisation de la lumière qu’on en fait.  Les couleurs 
                                                
1 Vassily Kandinsky, Du spirituel dans l'art et dans la peinture en particulier, éd. Denoël, collection "Folio 
Essais", 1989.  Il est considéré comme l’un des artistes les plus importants du XXe siècle aux côtés 
notamment de Picasso et de Matisse, il est le fondateur de l'art abstrait.  Peintre russe et un théoricien de l’art 
né à Moscou le 4 décembre 1866 et mort à Neuilly-sur-Seine le 13 décembre 1944. 
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peuvent alors avoir différents effets.  En outre, l’utilisation que je fais de la couleur argentée et du 

«gloss médium»2 transportent les formes dans une nouvelle dimension.  L’effet de la transparence et 

de la brillance de ces matériaux apporte aux tableaux quelque chose de plus.  Ce ne sont plus que de 

simples pigments.  Ils prennent une place physique dans la bidimensionnalité du tableau, qui amène 

vers une troisième dimension très subtile, presque invisible.  L’œuvre se transforme alors en un 

univers par sa profondeur explorée (voir annexe 1).  Le tableau devient alors un univers en soi.  

Mais encore, en plus de leur effet sur l’espace, elles sont le reflet émotif du créateur.  Je dirais 

même plus : de sa psyché, de son esprit et de son âme.  C’est à ce niveau que le symbolisme des 

couleurs prend place.  Parfois consciemment, d’autres fois inconsciemment, les couleurs deviennent 

le reflet de l’âme.  Elles font sens pour l’œuvre, mais d’abord pour l’artiste qui les a choisies et 

appliquées en utilisant des méthodes d’application précises.  Par exemple,  si la couleur est opaque 

ou seulement brossée et quasi transparente, l’effet et le sens ne seront pas les mêmes.  Et bien 

entendu, bien qu’un sens universel s’applique aux couleurs, il arrive que l’artiste associe un sens 

différent de ce qui est reconnu. 

 

 Pour revenir aux dimensions dans les tableaux, c’est un sujet qui m’est très 

important, comme vous pouvez le constater.  Personnellement, je crois à l’hypothèse scientifique 

proposant l’existence du multivers (univers parallèles).  Et par ce fait même, mes œuvres en sont 

imprégnées.  Elles présentent souvent une dimension invisible.  Des analogies entre des objets du 

réel avec des éléments picturaux amenant l’œuvre à représenter symboliquement un lien entre le 

visible et l’invisible.  Mais encore, la logique et l’illogique, la réalité et l’abstrait, le céleste et le 

terrestre, le noir et le blanc…  Pour l’instant, il y a un fort aspect dualiste, mais l’aspect trinitaire 

n’entrera que bien plus tard dans mes recherches visuelles.  Cet intérêt pour la troisième dimension 

d’une œuvre d’abord bidimensionnelle correspond sans doute à mon intérêt pour le mystère de la 

Trinité.  Il s’agit d’un mystère qui n’est tout de même pas facile à cerner.  Faisant moi-même un 

pont entre le ciel et la terre dans la verticalité humaine, je n’exprime que mes propres 

préoccupations philosophiques et religieuses.  Mais encore, dans une exposition comme celle de 

mon BAC (voir Annexe 2), mon concept de multidimensionnalité s’étend jusqu’à la dimension 

temporelle de la matière visible.  Dans cette installation, les objets présents qui sont représentés ont 

déjà porté la vie.  Et même plus, ils sont en soi des germes de vie (graines, fruits, os, etc.).  Mais ils 

                                                
2 Le gloss médium (nom anglais de cette matière), ou encore médium glacé, est un acrylique transparent. 
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sont suspendus dans les airs, mais aussi dans le temps par leur état de conservation (grâce au « gloss 

medium »).  Ce sont des parcelles de vie séchées suspendues dans l’espace-temps, devant des 

tableaux qui ne reflètent que ma perception de cette réalité.  Je ne deviens alors qu’une paire de 

lunettes permettant à une réalité différente d’être exprimée, ma perception de l’objet.  Celle-ci étant 

déformée par ce qui construit ma propre personne.  Ce que j’ai voulu montrer dans cette œuvre, ce 

n’est pas qu’un objet matériel, mais une parcelle de son essence « canalisée » par ma personne.  Les 

couleurs et les formes m’ont permis de montrer un aspect invisible de l’objet. 

 

 En tant qu’humaine, un autre thème de nature anthropologique intervient souvent 

dans mes œuvres.  Mais cette interprétation prend souvent l’esthétique des tribus et des peuples 

primitifs.  J’ai alors l’impression de remonter jusqu’aux origines de la réflexion humaine.  Ces 

symboles d’ordre primitif et universel montrent notre capacité d’intervenir sur les éléments qui nous 

entourent.  Je remonte ainsi dans l’Histoire de certaines civilisations pour atteindre l’animal que 

nous sommes et qui sommeille encore en nous.  La couture devient donc plus qu’un lien entre des 

éléments, mais aussi un outil identitaire de notre race humaine (voir Annexe 3).  Technique 

remontant à l’origine de nos civilisations.  La couture devient comme la main de l’homme qui 

modèle la terre à son image.  Comme un dieu sur terre, façonnant sa propre vie, comme bon lui 

semble.  Mais cette couture peut aussi prendre un autre sens.  Elle peut devenir le symbole de la 

main maternelle qui reprise les pantalons usés de ses enfants et de son mari.  Il s’agit effectivement 

d’un thème très féminin.  Ce thème a d’ailleurs été utilisé par d’autres artistes féminins.  Mais 

encore, il s’agit du lien qui unit ce qui était séparé, qui répare ce qui a été brisé, donc un symbole de 

guérison.  C’est comme des points de suture dans la peau tendue de la toile.  Par conséquent, elle 

peut révéler les cicatrices humaines de types psychologique ou physique de l’artiste.  Je pense alors 

à Frida Kahlo3 qui parlait de sa douleur corporelle et psychologique dans ses œuvres. 

 

 Ensuite, il est évident que mes œuvres présentent souvent des formes organiques.  Je 

suis très inspirée par la nature.  Et ce n’est pas sans raisons.  La nature a une place importante dans 

ma foi, mais aussi, quoi de mieux qu’un élément brut à la forme chatoyante et chaotique pour 

exprimer mes pulsions artistiques.  On retourne encore là aux origines de la pensée artistique.  Au 

                                                
3 Frida Kahlo est une artiste mexicaine (1907-1954), opéré 7 fois à la colonne vertébrale, elle devait parfois 
peindre en gardant le lit. 
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trait créatif dans sa forme la plus pure.  Avec autant de défauts que de qualités.  Leurs couleurs et 

leurs formes passe du parfait à l’imparfait, cela fascine l’œil.  Ainsi, comme le reflet de la nature, 

mes œuvres deviennent une voie silencieuse et passive reflétant le monde qui nous entoure.  Mais 

aussi le monde qui m’habite.  Dans ces formes imparfaites, je puise dans des vieux os de poulet, de 

canard, des fruits séchés, des herbes jaunies par la rudesse de l’hiver québécois et j’en passe.  Tous 

des objets que nous dédaignons habituellement, que l’on brûle ou même jetons à la poubelle.  Mais 

j’aime faire ressortir de ces objets la beauté qu’ils contiennent.  Car, « j’ai pour mon dire » qu’il y a 

de la beauté en toute chose.  Ce sont mes valeurs qui transparaissent ici dans ces œuvres. 

 

 Un autre aspect que l’on retrouve souvent dans mes tableaux est un parallèle aux 

rêves et au monde fantastique.  Souvent l’univers que je représente a des aspects oniriques par ses 

formes, ses couleurs et ses sujets.  La peinture devient une autre réalité où l’esprit peut s’égarer…  

Où l’imaginaire peut voyager et faire des rencontres parfois insolites.  La réalité et la logique font 

place à un monde où tout est possible.  Ainsi, on peut s’évader de nos problèmes un bref instant, 

oublier notre fatalité humaine et notre routine.  Durant ce temps, nous avons accès à un autre 

monde, où l’on a l’impression de presque pouvoir toucher l’infini.  Comme les rêves, mes tableaux 

sont décryptables.  Et venant de moi, c’est à moi qu’ils parleront le plus…  Puisqu’il s’agit de mon 

langage visuel, je suis la mieux placée pour l’expliquer.  Mais si mes spectateurs sont capables de 

s’y reconnaître, alors je n’en serai que plus heureuse… 

 

 Pour finir, ces couleurs et ces sujets ne cessent d’évoluer.  Ce qui était vrai hier l’est 

encore aujourd’hui mais demain est un autre jour.  Mes réflexions évoluent en même temps que les 

couleurs de mon tableau.  Vous verrez d’ailleurs à ce sujet que mon deuxième stage m’a amèné à 

explorer une facette de ma personnalité associée au rose que j’avais mis de côté depuis bien 

longtemps.  On pourrait même dire que mes œuvres m’ont permis de dénouer un blocage que je 

m’étais mis autour de cette couleur.  Mais pour l’instant, suivons la ligne temporelle et voyez quelle 

est ma vison de l’art.   Car cette vision de l’art influence très certainement ma manière de créer.  
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 Ma vision de l’art 

 

 Quand on connaît un peu mieux mes sujets de création artistique, on comprend 

mieux pourquoi je me suis retrouvée à étudier la théologie.  Car tout au long de mon cheminement 

artistique, des thèmes d’ordre spirituel sont revenus dans mes toiles.  Mes œuvres sont, en fait, un 

reflet de mes croyances, ma philosophie de vie, mes valeurs et de mes interrogations existentielles.  

Par le fait même, en parlant de soi, on apprend sur soi.  On découvre souvent des réalités, sortis 

droit de notre inconscient, qui ont une portée plus grande qu’on ne pourrait le croire.  Le moment 

créatif peut également devenir un moment spécial qui permet de vivre des instants sacrés.  Certaines 

œuvres m’ont permis de faire des découvertes sur ma propre personne.  Ces créations peuvent 

également libérer l’artiste de ses blocages grâce à ce type de langage qu’est le visuel.  Et je ne suis 

pas la seule à vivre ce genre de découverte.   

 

 Durant la création d’œuvre d’art, il peut arriver que l’artiste soit transporté par ses 

sens dans un espace-temps particulier.  Il aura sans doute l’impression que le temps s’arrête et que 

l’espace se dilate.  Ce genre d’instant ‘‘magique’’, nommé instant sommet, qui nous transporte dans 

un état second est marquant.  C’est un état surréaliste qui nous entraine obligatoirement à réfléchir 

sur notre propre personne et notre existence.  Mais ce n’est pas toujours ainsi, certaines œuvres sont 

plus marquantes que d’autres.  Elles permettent alors une ouverture sur les autres réalités de l’Être.  

Elle nous donne l’impression d’entrer dans une transe.  Ce qui peut nous amener dans un état 

d’interrelation avec notre Soi profond.  Comme le rêve, l’art nous montre alors des symboles 

analysables pour une meilleure compréhension de notre propre personne.  Par ce fait même, il 

devient un outil de recherche spirituelle,  un outil de développement de notre esprit interagissant 

avec des forces qui nous dépassent.  L’œil du créateur ne pourra plus voir le monde de la même 

manière après de telles expériences. 

 

 Mais pour que l’art soit efficace, il se doit d’être produit avec sincérité et pour des 

causes plus profondes que les causes sociales ou purement esthétiques.  Car lorsque qu’on interprète 

le monde extérieur, on laisse moins de place au Soi.  Le regard doit être tourné vers l’intérieur pour 

explorer notre dimension spirituelle.  Mais parfois, le sujet extérieur peut également nous ramener à 

explorer notre intérieur.  Quoi que l’on fasse, on transparait toujours à travers nos œuvres.  Il arrive 
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donc que nous ne formions qu’un avec la création.  Cette réflexion part d’événements que j’ai déjà 

vécus.  Des instants sommets où j’ai eu l’impression de ne faire qu’un avec l’œuvre.  Le pinceau 

n’était que le prolongement de mon corps qui plaçait les couleurs où elles le devaient.  L’œuvre 

devient alors comme l’extension de l’artiste.  Elles m’entraînaient dans une danse qui me portait 

hors du temps et de l’espace.  Et ce sont dans ces moments rares, mais privilégiés qu’on peut 

prendre conscience du concept créature/créateur.  Le livre de Philippe Breham, « Art et 

spiritualité4», donne d’ailleurs quelques exemples d’expériences similaires à la mienne.  Ce concept 

donne à l’artiste l’impression de devenir un et entier face à sa création, et même d’arrêter le temps.  

On peut avoir l’impression d’être comme des dieux où il ne se joue pas un jeu de domination, mais 

d’interrelation.  Car le créateur nous a fait le don de la création, comme lui, nous créons des 

merveilles.  La création d’un nouveau monde, un micro-univers qui reflète l’intérieur.  On peut 

aussi avoir l’impression de n’être qu’un outil entre ses mains et de dessiner ce qui doit être.  

Comme un pinceau entre ses mains, nous prenons parti à la création divine. 

 

 L’art est un moyen de s’exprimer sans les mots, cela va de soi.  C’est également une 

méthode qui permet donc au plus introverti (comme je l’étais) d’extérioriser des parties d’eux 

refoulées qui se doivent de sortir.  Cela permet une libération à plusieurs niveaux.  Que ce soit 

l’expiation des péchés, des blocages psychologiques, ou juste de dire de manière subtile ce qui se 

cache derrière le masque de notre personnalité.  Il est alors possible d’exprimer des émotions 

sensibles, trop vives et fortes pour être exprimées par des mots.  L’art devient un canal et un support 

à ce chaos intérieur.  Cela devient un moment où il est permis d’enlever notre masque et de 

communiquer avec un tout autre langage, l’essence pure de l’être caché au plus profond du 

personnage fabriqué.  Personnage créé pour se faire une place au sein d’un groupe, de la société.  

Pour ma part, ce masque a déjà été une armure.  Je pouvais alors explorer librement des croyances 

personnelles non commune.  Aujourd’hui j’ai réussi à identifier ça comme étant une vision possible 

de la Wicca5.  Mais à une certaine époque, je me percevais tel une sorcière qui devait taire ces 

« excentricités ».  Et c’est par l’art que je pouvais être authentique.  D’où l’importance de ne pas 

interpréter trop vite les œuvres d’autrui.  Car les créateurs peuvent y mettre à nu des parties d’eux-

                                                
4 BREHAM Philippe, Art et spiritualité; L’éveil de l’âme, un éveil à la beauté, Éditions de la Lumière, 2000, 
pages 26 à 34 
5 Religion de la nature (reconnu aujourd’hui au Canada) apparu au milieu du XXe siècle, d’abord en Europe 
puis au Etats-Unis.  Il s’agit d’un mouvement religieux néopaganisme teinté de syncrétisme.   
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mêmes qui sont très sensibles.  Mais ces zones sensibles sont exprimées sous la forme de divers 

symboles, ce qui devient difficile à détecter. Chose que j’ai expérimentée moi-même lors de mon 

deuxième stage. 

 

 L’art est un excellent exutoire car il matérialise des pensées parfois refoulées, qu’on 

n’oserait pas exprimer ou même penser en dehors de ce contexte.  À ce titre, certaines œuvres 

peuvent prendre des dimensions démesurées, indépendamment du sujet exploité, mais aussi de la 

charge émotionnelle qu’on y met.  Par exemple, quand il s’agit d’œuvres permettant un défoulement 

de la colère, les spectateurs seront nécessairement atteints par l’aura de colère qu’il s’en dégagera.  

De même que son créateur peut en être lui-même effrayé.  Tandis que si vos intentions sont 

spirituelles, le spectateur pourra sentir pousser en lui un germe « d’illumination ».  Tout comme les 

grandes tragédies du théâtre peuvent nous émouvoir au point de nous faire pleurer, les œuvres 

peuvent également nous faire grandir intérieurement. 

 

 Pour finir, l’art qui permet d’être entier avec soi-même et ainsi libérer des blocages 

particuliers, peut aussi devenir un moyen d’entrer en relation avec l’aspect sacré de l’être.  Ce qui 

ne peut pas être exprimé par les mots, peut souvent l’être par d’autres médiums.  Dans mon cas, 

c’est la peinture, pour d’autres c’est la danse, la cuisine, le design etc. Pour faire suite à la 

réalisation de plusieurs œuvres, une en particulier m’a poussée à bouger : à bouger de l’intérieur 

vers l’extérieur.  Au point où cette œuvre à marquer pour moi le temps vers une renaissance.  Elle 

fut en gros la croix qui a porté ma passion et qui a permis ma résurrection.  Ce qui m’amène au 

prochain chapitre : l’élément déclencheur.   



 

 

 

 

 

 

 

CHAPITRE 2 

 

L’ÉLÉMENT DÉCLENCHEUR  
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« Le temps d’un battement de mon cœur ». (Annexe 4) 

 

 Toute cette recherche débuta avec une œuvre qui provoqua chez moi un mouvement 

intérieur.  Cette œuvre qui est pourtant simple m’amena à modifier ma vie de l’intérieur vers 

l’extérieur.  Il s’en suivit une chaine d’événements débouchant à cette maîtrise.  Durant cette 

création, j’ai vécu un moment fort qui rappelle les moments sacrés vécus lors de certains rituels 

religieux.  À l’image des psaumes de libération, ce fut un cri du cœur implorant Dieu de m’assister.   

 

 Il s’agit d’un tableau presque monochrome.  Il est totalement rouge avec des 

écritures noires et une croix blanche argentée.  L’instant de la création de cette œuvre m’a vraiment 

beaucoup marquée.  J’avais tout simplement l’impression d’ouvrir mon cœur sur cette toile, laissant 

couler sur elle le sang de ma passion.  Ce qui libéra toute la souffrance que j’avais accumulée 

jusqu’à ce jour.  Mais celle-ci ne porte pas qu’une souffrance sociale ou personnelle, mais aussi 

artistique.  Car je tentais alors de vivre mon art en fonction des autres et des mouvements artistiques 

contemporains.  Donc mes œuvres n’étaient, à cette époque, pas vraiment authentiques.  

 

 Les mots qui y sont écrits, résonnent encore en moi aujourd’hui.  Car ils sont 

toujours aussi riches de sens, et même plus.  Suite à mon BAC en théologie, je comprends 

davantage les symboles importants de ce texte tels que le « souffle » et la « parole ».  Mais ce qui 

porte le plus de sens en moi est la croix blanche.  Cet élément visuel m’a permis, en tant qu’artiste, 

de sublimer cette souffrance « vomie » sur le tableau.  Ce dernier est le fruit de ce que je vivais à 

l’intérieur de moi à ce moment-là.  Il m’a permis de voir ce qui se cachait à l’intérieur de moi.  Ce 

texte ne vient pas des autres, il vient de moi.  Il s’agit d’une parole intérieure, la voix intérieure de 

mon être qui s’est élevée par cette croix pour crier à tout mon être qu’il était temps de bouger.  

Preuve que ma souffrance pouvait être sublimée.  Une fois cette œuvre matérialisée, son ampleur 

symbolique faisant de plus en plus sens en moi, car ce sont mes mots que je voyais dedans.  Ce fut 

comme prendre une photo de mes tourments intérieurs et me les mettre en pleine figure.  C’est très 

confrontant.  Il s’agissait donc d’une manière pour moi de nommer ma souffrance et mes manques.  

Ce faisant, en les identifiant, je me suis donné le pouvoir de les changer.   
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 Ça m’a amenée à me demander si nommer en couleurs est aussi efficace que nommer 

en mots.  Car en étudiant en théologie, j’ai découvert l’importance de la parole.  Celle qui nomme et 

libère l’être de ses tensions intérieures.  Serait-ce alors préférable de nommer en mots en plus d’en 

couleurs?  Ou si la peinture suffit?  Il est, par contre, certain que cette méthode visuelle peut être 

plus facile et plus accessible pour certains que pour d’autres.  Car tous ne sont pas habiles avec les 

mots : comme ce n’est pas donner à tous d’être à l’aise avec un pinceau.  Alors je crois que chacun 

porte en soi un médium différent; pour certains c’est la musique, pour d’autres c’est la danse, la 

poésie, la littérature, la sculpture, la cuisine, le théâtre et j’en passe…  Alors je vous présente la 

mienne, ma méthode de sublimer mes maux, c’est la peinture.  Mais je crois que ce que je vis avec 

l’art visuel est possible avec les autres médiums. 

 

De plus, la réalisation en soi d’une œuvre, qu’elle soit esthétiquement agréable ou non, 

apporte un certain sentiment de satisfaction par sa réalisation.  Mais dans les deux sens, l’artiste doit 

être capable de relire son œuvre et d’y reconnaître ce qui saura faire sens dans sa vie.  Reconnaître 

les bons comme les mauvais côtés.  Alors c’est ainsi qu’il pourra découvrir ce qui est à améliorer.  

Et en travaillant dessus jusqu’à satisfaction, l’œuvre viendra à vibrer en harmonie avec son auteur.  

Devenant un symbole personnel rapportant à la vie même de son créateur.  L’auteur saura s’y 

reconnaître et ainsi, sera en mesure de voir et travailler sur sa propre vie pour améliorer sa propre 

existence. 

 

C’est donc à la suite de cette œuvre très significative que j’ai décidé d’aller étudier les 

sciences humaines des religions.  J’avais alors besoin de comprendre ce que j’avais vécu.  J’avais 

besoin de mettre des mots sur ces expériences avec le sacré.  Je ressentais le besoin de comprendre 

ce que je vivais.  Suis-je la seule à vivre de telles expériences à travers mon art?  En 2005, la 

majorité était très discrète sur ses pratiques religieuses, chacun vivait ses expériences reliées au 

sacré en privé.  Le sujet était même souvent escamoté ou évité.  Je devais trouver des outils pour 

comprendre tout ça.  C’est alors que Marc Jean (mon directeur de maîtrise) me parla de la maîtrise 

en théologie.  Quelle belle occasion d’étudier et creuser toutes ses questions restées en suspens.



 

 

 

 

 

 

 

CHAPITRE 3 

 

MA PROPÉDEUTIQUE 
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Au cœur des choses (Annexe 5) 

 

Pour faire suite à cette œuvre rouge, Le temps d’un battement de mon cœur, une réflexion 

sur le cœur s’est déclenchée.  Une réflexion artistique sur le cœur et la lumière intérieure s’établit 

dans mon esprit.  Cette recherche me poussa alors à faire un certificat en sciences humaines des 

religions.  C’est à travers le cours dimension spirituelle de l’être humain et un cours de lecture 

dirigée que j’ai pu établir ma propédeutique.  J’ai pu y faire des lectures et des réflexions qui m’ont 

poussée à créer une nouvelle œuvre assez marquante.   

 

Cette œuvre est la suite d’une recherche portant sur le cœur, dans ses sens possibles.  

Recherche déclenchée par l’œuvre nommée Le temps d’un battement de mon cœur.  Cette dernière 

était comme un cri du cœur matérialisé sur le support d’un tableau.  Un support qui portait une 

réflexion qui faisait vibrer tout mon être.  Cette réflexion trouva alors racine dans la dimension 

immanente des réalités qui m’entourent.  Je voyais là, la dimension spirituelle du monde qui 

m’entoure.  Je suis donc partie du cœur pour déboucher sur l’essence de la vie même.  C’est sur 

quoi j’ai fait ma propédeutique pour ma maîtrise.  L’aspect spirituel de l’art.  C’est alors que j’ai 

constaté, en lisant Art et Spiritualité6 de Philippe Breham, que je n’étais pas seule à chercher un 

sens à ma vie par la création artistique.  Cette lecture m’amena donc à créer une nouvelle œuvre. 

 

Ma recherche aboutie dans une œuvre représentant un cœur humain qui rayonne, ayant des 

lignes directrices qui rappellent la croix.  C’est la représentation réaliste du cœur humain qui est 

entouré de lignes blanches comme la lumière, rouge comme les artères et bleu comme les veines.  

Ces  lignes flottent dans l’espace, s’étendant jusqu’aux limites de la toile.  Plus on s’éloigne du 

centre et plus le bleu du vide extérieur au cœur s’assombrit.  Cela donne de la profondeur au 

tableau.  On a alors l’impression de voir un cœur lumineux flotter dans un vide reposant. 

 

Ce cœur est le résultat de mes premières réflexions spirituelles au cours de mon certificat en 

sciences humaines des religions.  Cette réflexion m’amena vers le cœur du Christ.  Partant du 

centre, du milieu, au cœur à vif, du cœur de pierre, du cœur ouvert, fermé etc.  C’est mon cœur à vif 

                                                
6 BREHAM Philippe, Art et spiritualité; L’éveil de l’âme, un éveil à la beauté, Éditions de la Lumière, 2000 



 

 

17 

qui m’amena donc à pousser ma recherche vers les cœurs qui m’entourent, ceux des autres.  Est-ce 

que le cœur des autres peut aussi s’épanouir telle une fleur avec l’aide de l’art?  Les cours m’ont 

inspirée le besoin d’en apprendre toujours plus.  Puis la maîtrise devint la suite logique à toutes ces 

préoccupations artistiques qui s’inscrivaient en fait dans mon cheminement spirituel.  Je devais 

alors chercher à comprendre et nommer le sujet de mes préoccupations.  Ce qui n’était pas si 

évident au départ. 



 

 

 

 

 

 

 

CHAPITRE 4  

 

MA PROBLÉMATIQUE 
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 Pour faire suite à ces moments créatifs, je me suis demandé quel malaise avait 

provoqué la première œuvre.  Pourquoi avais-je eu besoin de me vider le cœur sur un tableau?  Ce 

qui m’amena à réfléchir sur un mal-être vécu dans le milieu artistique.  Ai-je vécu un malaise durant 

mes études en arts?  À moins que ce ne soit dû à la postmodernité.  Certains parlent également d’un 

écart entre le public et les œuvres car il est trop spécialisé, ne s’adressant qu’à l’élite.  À moins que 

cela ne soit l’art lui-même qui ait changé et perdu sa sensibilité…  Bien sûr les avis peuvent différer 

sur cette question.  C’est pourquoi je débuterai avec ce que j’ai vécu personnellement.   

 

 Pour commencer, on peut certainement parler d’un malaise face au milieu artistique 

où j’ai progressé durant 4 ans, durant mon BAC en arts.  Ce ne fut pas facile, car mes œuvres 

n’étaient pas toujours en harmonie avec le milieu culturel où je progressais.  J’ai dû adapter mon art 

à mon milieu afin d’avoir de bonnes évaluations.  J’ai dû chercher à me redéfinir en tant que 

créatrice.  J’avais déjà une image de moi et de mes créations, et on m’a poussée à dépasser celles-ci 

vers quelque chose qui n’était peut-être pas moi.  C’était sûrement dans l’intention de pousser mon 

art encore plus loin.  Mais n’est-ce que ça?  Suis-je la seule à vivre ce genre de gêne?  J’ai donc 

cherché à comprendre et me valider auprès d’autres auteurs qui avaient déjà traité du sujet.   

 

 Du point de vue culturel, certains parlent d’une crise artistique et d’autres de 

postmodernité.  Pour ce qui est de la crise artistique, on se rend vite compte grâce à l’histoire de 

l’art, que chaque époque a vécu sa crise amenant l’art dans de nouveaux tournants.  Alors, il est 

possible que nous soyons dans un virage qui nous amène à nous repositionner sur l’art.  Il serait 

également facile de dire que c’est à cause de la postmodernité de notre société actuelle.  Que nous 

est-il arrivé à la fin d’une ère qui est devenue stagnante?  Mais est-ce vraiment ça?  À mon avis, ce 

qui est déboussolant avec notre époque est le pluralisme qui la constitue.  Avec autant de 

possibilités, il est dur de s’y retrouver.  Nous sommes bombardés de tous bords, tous côtés nous 

sommes à l’ère de l’information, où tout se trouve en un clic sur internet, où les médias cherchent 

notre attention et dictant nos besoins.  Comment peut-on s’y retrouver sans pour autant s’y perdre?  
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Ce phénomène est aussi visible dans d’autres sphères sociales telles que le religieux.  Le pluralisme 

de notre culture est devenu des plus étourdissants. 

 

Mais je ne suis pas seule à avoir le vertige.  Comme le fait remarquer Daniel Leblond, dans 

l’article « l’art et le sacré7 »de Michel Maillé, la société actuelle nous sollicite de tous bords, tous 

côtés.  Nous sommes tout simplement gavés et oublions ainsi d’aller au-delà de l’image.  Le « fast 

food » culturel typique de notre époque nous entraîne dans le rythme de la vie effrénée où nous ne 

prenons plus le temps de sentir le sens profond des choses. Nous en oublions parfois de ‘‘goûter’’ la 

vie.  Et lorsque le moment se présente, nous avons tout simplement perdu l’habitude d’une telle 

pratique.  Mais encore, dans une société où l’on met l’accent sur le divertissement et le confort, nos 

sens en ressortent engourdis.  C’est ce dont parle Jean Onimus dans son livre « Réflexion sur l’art 

actuel8 ».  

 

 Un autre problème relevé à travers mes lectures se rapporte à l’élitisme du public de 

l’art.  En effet, l’art aurait tendance à effrayer le public d’après Jean-Claude Ravet9.  Il parle de la 

peur des gens de ne pas trouver les mots adéquats pour parler de l’art.  Donc, on pourrait 

soupçonner que l’art professionnel est devenu trop intellectuel et même un sujet de spécialiste.  

Dans notre société empreinte de logique cartésienne, plusieurs de ces sphères culturelles ont dû 

rejeter la dimension sensible pour se conformer à leur époque.  La sensibilité et la subjectivité sont 

devenues tout simplement obsolètes.  Mais pour ce qui est du domaine artistique, n’est-ce pas là 

aller en contradiction avec sa nature fondamentale?  N’est-ce pas dénaturer l’art que de remplacer 

son aspect subjectif par l’objectivité? 

 

 À la suite de cet écart qui s’est formé entre l’art et le peuple, certains problèmes 

culturels peuvent en découler.  La masse populaire perd peu à peu ses repères symboliques et 

culturels.  Les professeurs d’art et les artistes professionnels se sont également mis à négliger 

l’histoire et les aspects culturels concernant l’Église.  Cette même Église qui a pourtant longtemps 

soutenu le domaine artistique.  Hélène Côté dans son article « les incultes du culte10 », nous montre 

                                                
7 Michel Maillé, L’art et le sacré (au Québec), L’Église canadienne, 29, no 11, déc. 1996, p.386-387 
8 Jean Onimus, Réflexion sur l’art actuel 
9 Jean-Claude Ravet, Relations, no 685, juin 2003, p. 10-23 
10 Hélène Côté, les incultes du culte, Présence magazine, 11, no 82,  mais 2002, p. 11-14 
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l’importance qu’a eu la religion catholique dans l’histoire de l’art.  Mais avec la distance qu’on 

prend avec cette institution, il y a certainement un danger de perdre le sens réel des œuvres de notre 

histoire culturelle.  Déjà il est possible de voir des jeunes qui ne savent pas reconnaître la scène du 

baptême dans l’œuvre de Jean-Baptise, « deux hommes au bord de l’eau ».  En négligeant ces 

signes du passé, nous risquons de perdre l’histoire d’une civilisation bercée par la religion.  Son 

histoire est inscrite dans les œuvres comme l’est un conte dans un livre. 

 

 Finalement, on peut voir qu’il n’y a pas de cause unique.  Il s’agit d’un ensemble 

d’éléments qui font qu’il n’est pas évident de vivre l’art aujourd’hui.  Éléments qui seront 

davantage explorés dans le chapitre traitant du cadre conceptuel (Chapitre XII).  Mais chaque 

époque ayant eu ses maux et les ayant dépassés, nous devons faire de même et continuer de créer.  

C’est donc par delà la postmodernité et son pluralisme, l’élitisme de l’art et sa tournure logique que 

l’artiste doit créer pour “lui-même”.  C’est d’ailleurs une des conditions pour devenir un 

professionnel11 de l’art au Québec.  Ce qui n’est certes pas toujours facile. 

                                                
11 Article 7.  2°  il crée des œuvres pour son propre compte; http://legisquebec.gouv.qc.ca/fr/ShowDoc/cs/S-
32.01 
 



 

 

 

 

 

 

 

CHAPITRE 5 

 

MA QUESTION DE RECHERCHE  
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Pour faire suite à l’identification du malaise qui me poussa à faire cette recherche, j’ai dû 

préciser sa nature.  Et de là est née ma question de recherche.  Une question principale me suivît 

tout au long de cette maîtrise.  Et celle-ci fut enrichie de plusieurs autres sous-jacentes.  Mais bien 

entendu, le questionnement de départ a su évoluer au fur et à mesure que je faisais des découvertes.  

Donc, pour m’aider à la construire, j’ai commencé par réaliser un travail d’une page que voici : 

 

L’art actuel, celui qui est en pleine « postmodernité », semble tourner en rond, 
cherchant à se redéfinir et se requestionner sur ses formes.  Les sens en général ne 
se sentent d’ailleurs pas concernés par cet art, l’art professionnel nommé aussi 
élitique.  Pourquoi?  L’art n’est-il pas censé être le reflet de notre époque, nos 
sociétés et notre culture?  L’art actuel représente-t-il bien notre époque 
contemporaine?  Un art que le public ne comprend même pas.  Seul l’élite artistique 
semble comprendre ce monde hermétique et ce qui s’y passe.  Pourquoi? 
 

Si à l’origine, à la Préhistoire jusqu’au Moyen-Âge, l’art était associé au sacré, aux 
rites, Y a-t-il une raison à cela?  Y aurait-il eu une glissade avec le temps?  De l’art 
sacré à l’art intellectuel passant par l’art poétique…  Quelle est la nature 
fondamentale de l’art? Le « Refus Global » serait-il en soit le refus d’une facette 
fondamentale de l’art?  L’art serait-il plus accessible s’il était  sublime ou 
essentialiste? 
 

Avec un retour populaire à certaines traditions, l’art doit-il suivre le pas et se 
retourner vers un art plus traditionnel ou même rituel, sacré, religieux?  Un art qui 
aurait un sens plus profond et/ou plus accessible, touchant une partie sensible de 
chaque être humain, sa dimension spirituelle.  Si oui, comment y parvenir sans pour 
autant répéter les erreurs du passé? 

 

 À partir de ça, ma question a évolué au rythme de ma recherche.  Synthétisée en une 

phrase, elle changea en suivant le fil de ma recherche.   

 

I. Est-ce que l’aspect sacré de l’art peut devenir une piste de recherche spirituelle? 

II. L’art peut-il être un outil significatif dans la recherche spirituelle? 

III. En quoi l’art peut-il devenir une expérience spirituelle et faire sens pour certains individus? 
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IV. En quoi l’art, principalement la peinture, peut-il devenir un outil de recherche spirituel pour les 

individus? 

V. Comment l’art visuel peut-il devenir un outil d’accompagnement pour une recherche spirituelle? 

VI. Comment l’art peut-il s’inscrire dans une démarche de recherche spirituelle chez les créateurs? 

 

 Jusqu’à ce jour, ce fut la question « En quoi l’art, principalement la peinture, peut-il 

devenir un outil de recherche spirituelle pour les individus? » qui a reflété le plus fidèlement mon 

résonnement intérieur.  Elle m’a suivie dans la majorité du travail.  Aujourd’hui je dirais plutôt « En 

quoi l’art visuel peut-il s’inscrire dans une démarche de recherche spirituelle, principalement chez 

le créateurs? »  Mais celle-ci ne vient pas seule.  Plusieurs interrogations sont venues enrichir et 

compléter cette dernière.  Voici donc ces questions sous-jacentes à ma recherche. 

 

I. Mais je me demande maintenant si nommer en couleurs est aussi efficace que nommer en mots.  

Serait-ce préférable de nommer en mots en plus des couleurs?  

II. Quelles sont les dispositions que nous pouvons prendre pour faciliter la création d’œuvres 

spirituelles?  

III. Comment je crée des œuvres spirituelles? 

IV. Serait-ce possible que les œuvres ne traitant pas particulièrement de la spiritualité peuvent 

contenir des valeurs qui en découlent? 

V. Quelle forme d’art est la plus propice au cheminement spirituel, l’abstrait ou le figuratif? 

 

 Voici donc mes nouvelles interrogations sur le sujet : une question principale à 

laquelle se sont greffées toutes les autres.  Toutes ces questions ont trouvé réponse durant mes 

stages et mes lectures.  J’ai eu la chance de voir des procédures efficaces sur le terrain qui m’ont 

permis de comprendre comment moi et les autres vivions le phénomène et quelles sont les 

dispositions à prendre pour favoriser ce type de création.  Mais avant de chercher à comprendre les 

autres, je devais d’abord comprendre ce que je vivais à travers mon art.  Pourquoi certaines de mes 

œuvres ont plus de sens à mes yeux que d’autres?  Comment je m’y prends pour les réaliser?  



 

 

 

 

 

 

 

CHAPITRE 6 

 

PAR QUOI JE SUIS PASSÉE DURANT MES RECHERCHES EN THÉOLOGIE 
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Les œuvres qui s’ensuivirent 

 

 Durant cette maîtrise, et même le BAC en théologie qui s’en est suivi, je n’ai pas 

cessé de créer.  Ce fut, en quelque sorte, la matérialisation de mes réflexions de chercheure.  Une 

recherche sur moi-même était en route simultanément, et mes œuvres en ont marqué les étapes.  Car 

un artiste, étant ce qu’il est, quand il est habité par l’art, ne peut s’empêcher de créer.  Et parfois, 

suite à des sessions bien remplies, l’art me permettait de synthétiser mes apprentissages et 

d’intégrer les connaissances acquises.  Donc certaines œuvres pourront sembler étranges ou même 

détournées du sens originel, mais c’est dû à l’intégration et l’interprétation que j’en ai faites.  La 

parole reçue a fait sens en moi, en s’inscrivant dans un univers déjà particulier.   

 

1. La vierge et le dragon (Ap 12) (Annexe 6) 

 Durant mon cours sur les sages et prophètes de la Bible, un passage en particulier me 

toucha.  Ce fut l’affrontement entre la femme et le dragon.  Mais en moi, il faisait sens autrement.  

Il devient une danse céleste où des forces opposées s’affrontent.  Je l’ai donc rebaptisé la vierge et 

le dragon.  Ceux-ci s’enlacent sous un ciel d’étoiles s’illuminant verticalement.  Ici, je vois le 

troisième élément de la trinité.  J’y vois plus particulièrement Dieu, qui regarde sa création danser 

dans un combat opposant le chaud et le froid.  Un combat qui se déroule pourtant dans l’harmonie.  

Une danse créée par la rencontre de deux extrêmes.  Extrêmes qui ne peuvent exister sans leur 

opposé.  Cette œuvre est clairement inspirée par la philosophie taoïste.  

 

2. Du Blanc au Noir (Annexe 7) 

 Cette œuvre a été réalisée dans le cadre d’un cours de la maîtrise en art.  Celui-ci m’a 

permis d’explorer la création de livre d’artiste.  Ainsi, mon art pouvait s’exprimer sur le monde 

sacré qui m’habite par le biais d’un livre différent.  Il montre ma réflexion sur le blanc et le noir, ce 

que ça signifie et ce que l’on en a dit.  Il est aussi le reflet de mon intérêt pour le taoïsme.  Tout 

comme la précédente toile, mais présentée de manière plus crue.  Cette fois, les deux opposés sont 

amenés dans un rythme qui passe du vide au plein.  Comme une musique qui va et qui vient, pour 

créer une variation dans l’œuvre.  De plus, ce livre contient une répétition, comme le faisait parfois 

les textes de la Bible.  Mais ici, il s’agit d’une photo qui revient sans cesse.  C’est la photo d’une 
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pleine lune, en hiver, se reflétant sur la neige glacée. Cette image est esthétiquement très 

intéressante.  Et de plus, elle reflète un adage personnel que j’utilise à l’occasion : « Que la lumière 

de la lune guide nos pas ».  Cet astre a une place importante dans ma vie, car elle a su apporter de la 

lumière dans mes nuits les plus sombres. 

 

3. Rosa Eglanteria (Annexe 8) 

 Cette toile est un travail sur l’églantier, ou aussi nommé rosier sauvage et « gratte-

cul » par les français.  Il fait alors référence à la rose, qui est un symbole d’un cœur épanoui, 

équivalent au lotus des religions orientales.  C’est aussi une référence à la roue, une perfection en 

continu, une création vivante, rapportant au cycle même de la vie.  Également symbole solaire, il 

nous ramène au centre mystique.  J’ai alors placé des fruits d’églantier que j’ai immortalisé dans le 

coffret.  Il a été figé dans le temps grâce à du ‘‘gloss médium’’.  Et la boîte en fera un objet 

précieux.  Il est comme gardé en sûreté.  Le titre latin rappelle aussi l’époque médiévale et 

l’importance de ce symbole pour ce temps.  De plus, les dorures et les fioritures de la pognée 

rappellent une vie précieuse et nous rappellent l’ère chrétienne.  Je m’étais inspirée des enluminures 

des Bibles manuscrites.  Malgré l’immortalisation du fruit séché (donc déjà mort), le livre objet 

reste vivant par son mécanisme d’ouverture.  Ce dernier fait s’épanouir les photos de l’arbuste mère 

comme le ferait une fleur qui se déploie.  Il jaillit donc sur le spectateur, amenant le spectateur vers 

la profondeur de l’objet, gardé dans le noir, comme dans l’infinité du ciel de nuit.  Le noir apporte 

ici une profondeur insondable.  C’est un peu comme la représentation de la profondeur intérieure de 

l’être.  Qui porte en son centre le fruit d’une rose qui ne demande qu’à s’épanouir. 

 

4. La gloire par la Croix (Jn 12, 20-36) (Annexe 9) 

 Ici, il est important de vous aviser que j’ai utilisé la technique de la lectio divina12 

pour réaliser cette œuvre.  J’ai d’abord choisi un texte qui me parlait à ce moment-là.  Il m’a été 

proposé dans le cadre d’un cours sur l’Évangile Johannique13, donné par Marc Girard.  Suite à son 

analyse structurelle, j’ai pu définir des éléments de méditation.  La réalisation des livres était dans le 

                                                
12 Lectio divina, technique apprise dans le cours « technique pour goûter la Bible ».  Elle consiste à lire et 
relire le texte, en analysant et méditant son contenu pour mieux en comprendre le sens.  Ce cours à été 
construit par Marc Girard et suivi avec Anne-Marie Chapleau. 
13 Marc Girard, Évangile et Lettres de Jean, 5BBL 103-11, UQAC, hiver 2007 
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cadre d’un autre cours : technique pour goûter la Bible d’Anne-Marie Chapleau14.  Ici, tout porte 

vers la verticalité.  Autant les personnages que les lignes des gravures.  De plus, ses matériaux nous 

rappellent la croix parce que sa couverture est faite de bois.  Et c’est d’ailleurs ce qui m’a amenée à 

en faire quatre, il représente ainsi les quatre directions de la croix.  

 

5. Sans titre; Sculpture réalisée en cours d’Art thérapie (Annexe 10) 

Cette sculpture est très intéressante.  Elle m’a fait prendre conscience que certaines croyances 

que je porte ne demandaient qu’à s’extérioriser.  Car des symboles personnels tels que le papillon, 

le champignon, le bois et des brindilles ne demandaient qu’à surgir sur une autre œuvre qui 

représentait mon monde extérieur.  Cette œuvre m’a permis d’importantes prises de conscience.  En 

outre, à quel point mes croyances étaient refoulées et que je m’empêchais de les partager par peur 

d’être mal jugée.  Je m’étais tout simplement crée un blocage.  Je me refusais de mettre à nu des 

parties de mon être qui sont vulnérables, car rattachées à des croyances non courantes. 

 

6. Peintures dans le cadre d’un atelier d’accompagnement spirituel par les arts (Annexe 11) 

Pour cette activité, ce fut fort particulier, car j’ai créé dans une église.  Et c’est là que je me suis 

rendu compte à quel point mes œuvres étaient teintées par une croyance qui est autre que celle de 

l’Église.  Il s’agit de mes croyances reliées à la Wicca.  Alors j’y ai vécu un conflit intérieur qui m’a 

obligée à en parler à l’accompagnatrice et au prêtre présent.  Et grâce à leur qualité d’accueil, j’ai 

réussi à faire la paix en moi.  Ce qui m’amena à créer une deuxième toile, représentant 

l’épanouissement.  Dans la troisième, j’ai plusieurs manières de la lire.  En la réalisant, je pensais au 

Dieu et la Déesse Wicca qui s’unifiaient.  D’un autre point de vue, je m’y suis reconnue recevant 

l’inspiration divine.  Souhait que j’avais partagé au prêtre au début de l’activité, au moment d’une 

bénédiction de chacun des participants.  Ceci confirmait que l’art est pour moi un mode 

d’expression que j’utilise pour exprimer des choses que je ne me permettais pas de dire.  Car quand 

les mots ne veulent pas sortir, ils peuvent couler par la couleur, qui est un autre mode d’expression.   

 

7. Métamorphose (Annexe 12) 

 Celui-ci n’a pas été réalisé dans le cadre d’un cours, mais il s’inscrit tout aussi bien 

dans ma recherche spirituelle que les autres.   Il est la représentation visuelle du cheminement 

                                                
14 Anne-Marie Chapleau, Des techniques pour faire goûter la Bible, 4BBL 150, UQAC, hiver 2007 
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réalisé à travers mes autres œuvres.  Il est la matérialisation artistique de ma libération.  C’est la 

libération d’un humanoïde de l’état de chrysalide à celle d’un presqu’ange!  Je dis presque parce 

que chaque observateur peut y voir ce qu’il veut.  Indépendamment du symbole qui le touchera le 

plus.  C’est surtout parce que les traits des ailes lumineuses sont des traits blancs très suggestifs.  

Alors certains y voient un ange, d’autres y verront un être féérique, ou tout simplement un humain 

resplendissant de la lumière divine.  Il est placé dans un lieu qui suggère la grotte.  Endroit matriciel 

qui rappelle la mort avant la renaissance.  Un endroit fermé et sombre comme a pu l’être le tombeau 

du Christ.  De plus, vous remarquerez que l’être qui est entièrement sorti est surmonté, comme sur 

une petite colline.  Encore là, on peut penser au symbolisme biblique privilégié pour la rencontre 

avec Dieu, c’est-à-dire sur la montagne.  La grotte s’ouvre pour laisser place à un ciel dégagé 

permettant l’envol.  Il est à noter que cette œuvre, à l’image des bandes dessinées occidentales, a un 

sens de lecture qui va de la gauche vers la droite. 

 

 

Retour sur le symbolisme de mes œuvres 

 

Comme vous avez pu le constater en lisant ces lignes, mes œuvres offrent des redondances 

et des symboles qui dépeignent bien mon monde intérieur.  On peut voir des effets de lumière 

redondants, des personnages sans visage et tout en longueur.  Les couleurs que j’emploie sont 

également souvent les mêmes, il y a sûrement une raison à cela.  Puis l’aspect naturel et brut de mes 

sujets a probablement un sens en soi.  Tous ces éléments sont le reflet de mes préoccupations et mes 

réflexions.   

 

 Les aspects répétitifs relevés dans mes œuvres sont bel et bien un reflet de mes 

croyances.  Comme par exemple, il y a les lumières entourant les sujets.  Elles sont à mes yeux le 

reflet visible de la dimension divine, subtil mais visible à ceux qui la cherche.  Tout en subtilité, 

fébrile et discrète, elle n’offre qu’un mouvement directionnel au tableau.  Suggérant ici la verticalité 

et une ‘‘rayonnance’’ au sujet.  Rapportant aux concepts de transcendance et d’immanence.  Cette 

essence est un élément qui montre l’essence invisible de la vie qui nous est parfois donnée d’en haut 

ou de soi.  C’est également comparable au mouvement suggéré dans les bandes dessinées (lignes de 
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mouvement).  Ainsi, je peux suggérer un acteur en mouvement, en action, qui prend vie au sein 

même de la toile.  C’est la vie qui entoure l’objet, l’invisible qui devient visible. 

 

 Pour ce qui est des personnages, il est intéressant de remarquer qu’ils sont souvent 

sans visage.  Pourquoi?  Ce n’est pas parce que je ne suis pas capable de les dessiner, c’est par 

choix que je les fais de cette façon.  Je considère ainsi que je traite de l’humanité dans son aspect 

universel.  C’est  également un moyen que j’ai d’évoquer le mystère qui réside en chaque être.  Ils 

sont presque irréels.  Ils sont à la fois très verticaux et lumineux.  Alors ici, leur corps parle de leur 

identité autant que peut l’être le vêtement en tant que symbole biblique. 

 

 À la suite de ça, nous devons bien sûr parler des couleurs.  J’ai été contente de 

constater que le sens que j’appose à mes couleurs va dans le même sens que celui enseigné par 

Marc Girard quand il parle des psaumes.  Alors on peut parler du rouge comme couleur de 

communication, le bleu pour la sérénité stable, le doré exprimant une réponse divine et le blanc 

comme une attestation de la libération15.  Une autre interprétation de l’effet de ces couleurs vient de 

Kandinsky.  La couleur bleue apporte une profondeur stable, sans trop de vibration qui mène vers 

l’intérieur.  Et le rouge que j’utilise est comme une flamme qui rayonne, mais vers l’intérieur.  

Associées ensemble, ces deux couleurs présentent une énergie autosuffisante, qui provient des 

profondeurs du tableau.  Le jaune que je n’utilise que très rarement est très rayonnant, cette couleur 

exalte vers l’extérieur du tableau.  C’est le blanc et le doré que j’utilise à la place, ils ont le même 

effet que cette couleur vive.  Selon l’auteur, cette dernière incite à la verticalité.  Peut-être devrais-je 

alors l’explorer d’avantage? 

 

 Enfin, les matériaux aussi peuvent apporter un impact.  Comme par exemple, je ne 

me gêne pas pour utiliser le bois brut.  Celui-ci nous réfère automatiquement aux arbres.  Ceux-ci 

sont d’ailleurs très importants dans ma réflexion artistique.  Mais aussi dans ma recherche 

spirituelle.  Il est l’arbre de vie représenté dans plusieurs des religions du monde.  Mais encore, 

ayant des racines amérindiennes, l’arbre de vie porte sur moi un impact important, me ramenant à 

explorer mes racines.  Il est aussi utilisé à l’état brut, sans vernis.  Il fait alors état d’une pensée 

primitive, une réflexion qui m’amène souvent à réfléchir aussi sur les origines de la vie et de 

                                                
15 Marc Girard, note de cours de Sages et poètes de la bible 5BBL104-01, UQAC, hiver 2006 
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l’espèce humaine.  On parle alors ici des premières nations de ce monde, un monde qui vivait leur 

foi d’une manière différente, mais tout aussi présente.  Peut-être même plus.  Il rappelle également 

que l’art, à une certaine époque, était interrelié aux pratiques religieuses.  Il était visible dans les 

statuettes des dieux que les gens transportaient sur eux.  C’était également l’expression de certaines 

croyances dans les rites funéraires, je pense ici aux masques funéraires que l’on retrouve aux 

quatres coins du globe. 

 

Cet intérêt pour la nature brute des choses est visible à travers les cordes de chanvres brutes 

et des fruits d’églantier qui ont passé l’hiver dehors.  Souvent, la stratégie de présentation a un fort 

impact sur le sujet.  Les objets recueillis apportent leur vécu, et c’est cette vie qui est exposée ici.  

Une nature vraie, sans artifice, révélée aux yeux de tous.  Des choses simples mais riches en soi.  

L’objet le plus banal a alors la chance de renaître à une nouvelle vie.  Immortalisé par les arts, arrêté 

dans leur processus de décomposition.  Vous remarquerez que j’ai tendance à prendre des objets qui 

ont du vécu, mais aussi, ils ont aussi souvent terminé leur vie.  Alors, à l’image du Christ, je les 

relève.  J’offre à ces objets banals la chance de renaître dans la beauté.  Exposé à la lumière des 

projecteurs, à la vue de tous.  Voyez comme la vie peut surmonter la mort.  Mais aussi comment la 

mort peut être belle en soi.  Car les objets que j’apporte reprennent vie dans le sens esthétique du 

terme.  Ainsi, ils ont la chance de renaître en pleine lumière, ils vivent une résurrection. 

 

Finalement, c’est grâce à ces redondances qu’une ligne directrice de ma pensée se dessine.  

Par les effets de lumière, les personnages stylisés, des couleurs qui reviennent, entourant des sujets 

tirés de la nature, aux aspects primaux.  Ainsi je pousse ma réflexion sur la vie, la mort et 

l’immortalité via les arts visuels.  Souvent, je débute l’œuvre avec une idée très grossière qui 

devient riche et agréable à cogiter.  L’œuvre peut alors prendre vie.  Mais il n’est pas tout de créer.  

Pour cette recherche, je devais me baser sur un cadre conceptuel faisant référence à d’autres auteurs, 

pour prouver hors de tout doute que mes hypothèses de départ étaient fondées.  Je devais mettre 

certains points au clair. 



 

 

 

 

 

 

 

CHAPITRE 7 

 

LE CADRE CONCEPTUEL 
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Il est intéressant de voir que tout au long de l’histoire, l’art et les religions se sont côtoyées.  

L’art a été un important témoin de l’histoire des religions.  Et ce, d’hier à aujourd’hui.  Et en 

contrepartie, celles-ci ont été un sujet d’inspiration et même souvent un mécène pour l’art.  Avant 

que le refus global ne creuse un ravin entre l’art et la religion, ceux-ci cohabitaient en contribuant 

l’un à l’autre.  Nous n’avons qu’à regarder le passé.  Certains artistes cherchent à retrouver cette 

naïveté d’autrefois.  Revenir au temps où l’art et le religieux étaient entrelacés de manière 

indissociable.  C’est le cas, entre autres, de l’art primitif.  L’œuvre devient alors un outil spirituel.  

Mais les œuvres d’aujourd’hui ne sont pas moins spirituelles pour autant.  Mais on peut y voir 

d’importantes différences.  Nous verrons également que l’artiste passe par différents stades pour en 

venir à faire des œuvres « sublimes ».  Et que l’objectif de ce dernier est double.  Je chercherai 

également à définir quelle forme d’art porte plus vers la spiritualité, l’art abstrait ou figuratif.  Et je 

finirai avec la différence entre l’art religieux et spirituel.   

 

Mais est-ce que la modernité a totalement renié son côté spirituel?  Je suis porté à dire que 

non.  De grands noms de l’abstrait, tel que Mondrian, ont travaillé leurs œuvres avec des intentions 

spirituelles.  Il n’y a pas que l’art figuratif représentant des symboles religieux qui traite de la 

dimension spirituelle humaine.  Le processus de création peut également devenir un chemin qui 

mène vers Soi. 

 

L’art contemporain est très discuté de nos jours.  Comme la société qui l’accompagne.  

Certains utilisent le terme péjoratif de « postmodernité », ce qui semble dire que nous sommes 

dépassés par un passé plus glorieux.  D’un autre point de vue, nous baignons dans une société 

surspécialisée parsemée de besoins particuliers.  Ce qui entraine une suroffre qui crée des besoins 

cherchant à entrainer une demande.  Ce qui devient certainement étourdissant et caractéristique de 

notre société de consommation.  Ce phénomène est d’ailleurs visible dans la sphère du religieux.  

Un sociologue français, Frédéric Lenoir16, parle entre autres de « croyance à la carte », il compare 

                                                
16 Philosophe, sociologue et historien des religions.  Chercheur associé à l’Ecole des Hautes Etudes en 
Sciences Sociales (EHESS), Directeur de la rédaction du magazine Le Monde des Religions depuis 2004. 
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nos comportements religieux à quelqu’un qui demande un menu à la carte au restaurant.  Un petit 

peu de ceci, avec cela, et tant pis si ça ne va pas ensemble à la base.  Ce phénomène s’applique très 

certainement à d’autres sphères de la société tel que l’art.  Michel Maillé17 dans l’article L’art et le 

sacré cite Daniel Leblond qui dit : « Dans notre société actuelle, on peut dire que nos yeux qui sont 

énormément sollicités, peut-être gavés même, n’apprennent plus à aller au-delà de l’image, à aller 

vers ce que signifie cette image ».  Voici donc une conséquence du « fast food » culturel.  Mais ce 

n’est pas tout ce qui trouve le lien entre le domaine artistique et le reste du monde.  Jean-Claude 

Ravet18 dit que l’élitisme artistique effraie le public.  Par peur de ne pas trouver de mots pour 

s’exprimer.  Pourtant, par la seule sensibilité existant en chacun de nous, il est possible de lire une 

œuvre.  Mais avec la modernité, la sensibilité a perdu beaucoup d’attrait.  Mais qui sait, il ne serait 

pas étonnant de voir un retour du pendule.  Après un rejet de cette partie sensible, après un manque, 

il serait tout à fait normal de la revoir ressurgir dans le monde.  J’ai moi-même vu dans mon 

entourage beaucoup d’œuvres de l’ordre intellectuel, mais l’œuvre, n’est-elle pas d’abord 

subjective?  Création du cerveau droit, venant de l’hémisphère de l‘imaginaire.  L’art peut-il être de 

l’art quand il est logique et mathématique? 

 

 Dans son livre « Réflexion sur l’art actuel », Jean Onimus19 qualifie la civilisation 

moderne de  matérialiste.  Parce que notre monde se tourne vers le développement du confort et du 

divertissement.  C’est ce qui nous endort en flattant nos sens.  Cet auteur rajoute qu’à l’époque 

primitive, l’homme imposait ses formes à la nature et la déformait.  Ils expriment ce qui les 

intéressent pour les amener à un état illusoire.  L’artiste d’aujourd’hui tenterait plutôt de faire entrer 

la réalité de force sur sa toile contrairement aux primitifs et aux enfants qui ont une tendance plus 

naïve.  Ces derniers se servent des choses comme signes et ne songent pas à les représenter.  L’art 

primitif serait plutôt ascétique.  Il est pauvre en matériaux et en moyens.  Certains y trouvent 

d’ailleurs de la pureté.  Intentions de l’ordre de l’illusionnisme, ces créateurs cherchaient à percer la 

source de l’art par l’instinct.  Ces objets d’art étaient des instruments de prière ou d’exécration.  Ils 

étaient sacrés, lourds de sens et d’intention.  Ils ne sont nullement décoratifs.  Ils ont plutôt une 

force dans l’au-delà.  Il permet un contact avec l’invisible et le monde des dieux.  Et c’est surtout ce 

sens que les artistes d’aujourd’hui recherchent dans l’art primitif.  C’est d’ailleurs ce qui m’attire 
                                                
17 Michel Maillé, L’art et le sacré (au Québec), L’Église canadienne, 29, no 11, déc. 1996, p.386-387 
18 Jean-Claude Ravet, Relations, no 685, juin 2003, p. 10-23 
19 Jean Onimus, Réflexion sur l’art 
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aussi dans cette forme d’art.  Ce qui m’inspire, ce sont des objets qui sont si lourds de sens qu’ils en 

deviennent intouchables, ou en d’autres mots, sacrés. 

 

 À travers ces textes, j’ai remarqué plusieurs discours convergents.  Que ce soit celui 

d’un artiste ou d’un écrivain traitant de la recherche spirituelle, les liens entre l’art et la spiritualité 

semblent évidents pour tous.  J’ai pu observer cette même convergence dans les milieux que j’ai 

observés.  Même que j’ai été surprise du discours d’ordre spirituel que les artistes, autant abstraits 

que figuratifs, tenaient sur certaines de leurs œuvres.  Dans l’article d’Hélène Côté20,« les incultes 

du culte », elle nous montre l’importance des symboles figuratifs retrouvés dans l’histoire de l’art 

québécois.  Un art qui a été réalisé, diffusé et bercé par l’Église.  L’image devenait alors un outil de 

catéchèse et d’enseignement.  Nous n’avons qu’à penser au chemin de croix qui présente en images 

un passage important des Écritures.  Mais celle-ci condamnait les formes extravagantes d’art sacré.  

Cette auteure nous démontre également, à la fin de son article, l’intention des deux mondes à se 

retrouver : « Quand le groupe rock Offenbach a joué à l’Oratoire Saint-Joseph, on cherchait de 

nouvelles façons de se relier au religieux.  Ça été critiqué, c’était discutable, rappelle le sociologue, 

mais le besoin de trouver de nouveaux rapports était là »!  Suite à ça, on peut remarquer qu’il y a 

longtemps que l’art et la religion sont associés et travaillent de pair vers un même objectif, une 

dimension invisible et sacrée dont est constitué notre univers.  Quand on y réfléchit, ça ne fait pas 

longtemps que l’art s’est distinguée de la religion pour s’autosuffire.  Selon l’histoire de l’art, c’est 

au siècle des Lumières que chaque sphère de la société se dépouilla petit à petit de l’emprise 

ecclésiastique.  Et ce que je tente de faire avec cette recherche, c’est redonner du sens à l’art.  En 

tant qu’artiste, c’est ainsi que je me positionne face au domaine du sacré.   

 

 

Selon Dennis Boyes21, dans son livre « L’être et l’art », l’artiste passe par trois stades dans 

son cheminement artistique.   

On peut classer l’art en trois catégories : 

1) L’art sophistiqué, faisant partie des superstructures, de l’artifice, de la 

décoration, du trompe-l’œil, du camouflage dans tous les sens du terme.   

                                                
20 Hélène Côté, les incultes du culte, Présence magazine, 11, no 82,  mais 2002, p. 11-14 
21 Dennis Boyes, L’être et l’art 
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2) L’art pulsionnel, plus ou moins pathologique, venant des « trippes », de désirs 

inavouables, de souffrances cachées. 

3) L’art sublime, fruit d’une purification, d’un dépassement de l’ « enfer » et d’un 

retour au divin. (p.25) 

 

L’art sophistiqué, qui est décoratif,  est souvent le premier stade de l’évolution artistique.  Il permet 

à l’artiste d’acquérir les outils et des méthodes de création efficaces.  Puis l’artiste passe à l’art 

pulsionnel, qui est ici très émotif et expressionniste, qualifié de « qui vient des trippes ».  Le 

créateur utilisera alors ses œuvres pour canaliser des sentiments forts tels que la souffrance ou la 

colère.  Il permettra d’évacuer des pulsions refoulées.  Puis le dernier est l’art sublime, le fruit du 

dépassement de « l’enfer » le retour au divin.  Et rare sont ceux qui passent directement de la 

première à la troisième catégorie.  Ils doivent généralement passer par leur enfer personnel pour 

vivre la transformation qui permettra la sublimation de leur œuvre.  Et c’est en passant par un long 

processus de maturation et d’essoufflement des pulsion(S) que l’artiste en vient à faire de l’art 

sublime. 

 

On pourrait également faire une comparaison avec certains chercheurs de spiritualité.  Dans 

le cas de ces chercheurs, l’art devient l’aboutissement de la recherche personnelle.  À travers l’art, 

l’être spirituel peut s’accomplir et transcender l’œuvre.  C’est ce que nous dit Philippe Breham dans 

son livre «Art et spiritualité, l’éveil à l’âme, un éveil à la beauté ».  L’objectif de l’art serait 

double : «  Éveiller chez l’artiste (potentiel ou non) sa conscience d’âme, puis l’élever à un niveau 

de conscience spirituel. » et «  Éveiller chez le chercheur spirituel une conscience créatrice. »  L’art 

devient alors une communion avec les forces invisibles de l’univers et le soi.  Ce qui m’amène à me 

demander si l’art ne serait pas un moyen, comme la prière, de communier avec le divin.  Y a-t-il 

dans l’art un aspect spirituel plus important qu’on ne pourrait le penser?  Serait-ce un moyen de 

transcendance personnelle? 

 

 Par la suite, j’aimerais soulever l’importance du silence et du vide en art.  Ce qui est 

intéressant, c’est que ces deux éléments ont aussi une place de choix dans les parcours spirituels, les 

rites religieux et les cheminements de croissance personnelle.  Le vide et le silence ont un rôle 

similaire, c’est faire une place en soi ou autour de soi pour le divin.  C’est d’ailleurs un des 
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meilleurs moyens que je connaisse pour laisser venir l’inspiration.  Il permet aussi un recueillement 

et un retour sur soi-même.  Il facilite aussi l’accès au « Soi » de Carl Gustav Jung.  Dans l’article 

«L’art à l’œuvre de Jean-Claude Ravet22», Lino nous parle de son besoin de silence et de 

l’immobilité dans ses peintures.  « Nous vivons dans une telle surabondance d’image que j’ai 

besoin de créer quelque chose qui ne bouge pas » dit-il.  Pour Marc Séguin, ce besoin de silence est 

vécu dans les musées en comparaison aux temples et aux églises, des lieux qui permettent un retour 

sur soi-même.  Il dit ceci :  

 

Curieusement, il n’y a jamais eu autant de musées et l’art contemporain n’a jamais 
été aussi populaire dans l’histoire de l’humanité. L’art répond dans une certaine 
mesure à l’envie de croire en quelque chose.  Personnellement qui n’existe pas 
ailleurs.  Un musée est un endroit où l’on est seul. On peut y aller en groupe, mais on 
ne parle pas.  J’y trouve une beauté intérieure.   
 

Dans le monde des spiritualités le silence et le vide sont importants.  On n’a qu’à penser à la 

méditation ou aux positions des pratiquants du yoga.  Des positions physiques inspirées de la 

nature, pratiquées dans l’immobilité.  Dans plusieurs de ces textes, on a parlé d’artistes qui priaient 

et/ou méditaient pour un meilleur contact avec l’invisible.  Mais est-ce vraiment nécessaire 

d’utiliser de telles disciplines pour parvenir à un art spirituel?  Y a-t-il d’autres façons d’y parvenir?  

Ou s’agit-il de la meilleure méthode pour créer des œuvres d’ordre spirituel? 

 

 Hélène Côté23 a su me mettre la puce à l’oreille quant à l’art du Québec.  Elle nous 

propose une vision de l’art religieux qui est très culturelle.  Qu’avant Riopelle24 et le «Refus 

Global25», plusieurs artistes ont su marquer notre culture.  Sauf que ceux-ci sont reliés à l’Église.  

Aujourd’hui, celle-ci est très repoussée de la main par les professeurs d’art, les artistes 

professionnels, l’élite quoi!  Mais n‘est-ce pas là une partie de notre culture que nous oublions de 

voir?  Cette interaction entre l’art et l’Église fait partie de l’histoire de notre société.  Même que 

                                                
22 Jean-Claude Ravet, Relatios, no 685, juin 2003, p. 10-23 
23 Hélène Côté, Les incultes du culte, Présence magazine, 11, no 82,  mais 2002, p. 11-14 
24 Il s’agit d’un artiste renommé du Québec signataire du Refus Global. 
25 Le Refus global est un manifeste artistique publié le 9 août 1948 par les Automatistes aux Éditions Mythra-
Mythe.  Son auteur, Paul-Émile Borduas, remet en question les valeurs traditionnelles et rejette l'immobilisme 
de la société québécoise de l'époque.  Il rejeta entre autres l’enseignement des académiciens qui ont exposé 
des œuvres très léchées et souvent associées à l’Église.   
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celle-ci, jusqu’au milieu du 20e siècle était la seule à financer l’expression artistique, mises à part, 

peut-être, quelques familles de la haute bourgeoiserie anglophone.   

 

Mais en art, il est possible de voir un manque dans l’éducation des représentations 

catholiques.  J’irais jusqu’à dire qu’il y a une perte des repères religieux en art.  Comme nous 

l’avons vu précédemment, ces deux domaines étaient pourtant étroitement liés.  À ce sujet, on nous 

enseigne le minimum dans les cours d’histoire de l’art.  L’auteur Fernand Harvey26 prend pour 

exemple une peinture mettant en scène deux hommes au bord de l’eau.   

 

Je me souviens de ces deux universitaires qui, scrutant un tableau représentant le 
baptême de Jésus par Jean-Baptiste, n’y voyait que « deux hommes au bord de 
l’eau ».  Ils ne soupçonnaient même pas la thématique religieuse!  Le manque de 
culture catholique des générations qui ont succédé aux baby-boomers est effarant. 
 

Ce savoir religieux, qui donne des clés de lecture, est en train de se perdre.  Par conséquent, 

le sens premier de l’œuvre se perd également.  Mais grâce à l’art, on est capable de lire l’histoire de 

la religion, par la lecture des symboles présentés sur une toile.  Mais pour cela, nous devons 

connaître les clés de lectures utilisées.  C’est sans doute ce genre de raisons qui permet aux 

archéologues d’interpréter les œuvres visuelles du passé pour en faire ressurgir les croyances et les 

philosophies qui font partie du passé. 

 

Certes, l’image figurative a eu une grande influence dans le catéchisme du passé.  Il était un 

outil d’enseignement de la doctrine catholique.  Dans l’article de Jean-Claude Ravet, « L’art et 

l’œuvre », il convient que c’est un choix de faire du figuratif.  Cette méthode permet une lecture de 

premier niveau qui tente d’interpeller le réel.  Ainsi, il demeure un univers accessible au commun 

des spectateurs.  Le sens topique des œuvres est d’ailleurs laissé à la discrétion de l’observateur.  

Nous avons donc le choix de chercher le sens second de l’œuvre ou de l’apprécier pour son premier 

niveau, c’est-à-dire sa plasticité.  Face à une solitude existentielle, l’œuvre d’art figurative permet 

un retour à ce rapport à l’existence.  L’être a besoin d’une présence humaine.  Alors l’humain ne 

reste plus seul dans un monde incompréhensible où il n’y a plus de repère, mais il devint seul face à 

un autre être qui lui renvoie une nouvelle vision du monde. 

                                                
26 Fernand Harvey, sociologue et historien québécois. 
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 Quant aux artistes abstraits, il est intéressant de voir que leur vision du spirituel est 

de l’ordre du subconscient.  L’abstrait est pour ces artistes un moyen de transcender le réel.  Aller 

par-delà le monde visible pour atteindre une réalité plus authentique et proprement inépuisable.  Les 

choses changent alors et ne sont plus ce qu’elles semblent être.  Jean Onimus27, dans « Réflexions 

sur l’art actuel » nous présente l’art sacré comme suit :  

 

(…) qui veut nous offrir (…) un climat de mystère où l’on n’y a plus à bavarder mais 
à se taire, plus à regarder mais à contempler.  Je crois très sincèrement, ajoute-t-il, 
que l’art abstrait est essentiellement religieux.  Et même que sa poésie – puisque 
poésie il y a – est pleinement religieuse parce qu’elle nous rend le sens et la présence 
du mystère.   
 

Dans son livre, cet auteur nous parle beaucoup des artistes tels que Kandinsky et Mondrian.  

Kandinsky28 disait entre autres dans son livre que l’essentialisme ramène le spectateur à lui-même.  

Il disait en autre que « L’ouverture au divin rendu possible par la suspension momentanée des 

facultés. »  Ce qui n’est pas sans rappeler les moments de création qui sont comparables aux 

transes.  Pour avoir vécu ce qu’il décrit, je comprends très bien ce qu’il veut dire.  Le détachement 

de la réalité, ramenant l’artiste à fusionner avec l’œuvre, de manière à vivre un moment 

sommecomparable à une expérience mystique.  Donc pour aller au-delà de la réalité, l’artiste doit 

ici prendre des figures, des formes lui permettant de se détacher du monde connu.  Le figuratif 

restreignant l’artiste à ce monde visible et réel, l’empêchant d’aller vers l’invisible… 

 

L’art, proprement dit religieux, pour sa part, permet de rendre tangible l’activité rayonnante 

du centre spirituel.  Il permet un contact avec la dimension divine de l’être.  Cet art ne laisse, par 

contre, rien au hasard.  Il utilise des symboles prédéterminés et institués.  Il s’agit alors ici d’un 

travail de reproduction plutôt inventif.  Mais qui demande tout de même souvent un travail 

d’intériorisation.  Alors il s’inscrit dans une suite de pensées déjà établies.  Cet art n’adhère pas aux 

autres formes qui relèvent de la liberté et du changement de ces formes symboliques.  Il considère 

leur art religieux comme « une ancre providentielle accrochée au rocher divin au milieu d’un océan 

                                                
27 Jean Onimus, Réflexion sur l’art 
28 Vassily Kandinsky, Du spirituel dans l'art et dans la peinture en particulier, éd. Denoël, collection "Folio 
Essais", 1989.  
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cosmique, sans lequel l’homme serait comme un fétu de paille dans la tempête ».  Philippe 

Chanteux différencie alors l’art religieux de l’art sacré, car ils sont souvent confondus.  L’art 

religieux aurait la fonction de transmettre un parfum de spiritualité amenant à l’intériorisation.  

Tandis que l’art sacré aurait plutôt une fonction d’actualisation de la présence de Dieu dans la 

contemplation du spectateur.   

 

Ce que nous venons de voir est la position des artistes face à la dimension spirituelle de 

l’art.  Un discours similaire est apporté par les chercheurs du spirituel. Ils voient en l’art une finalité 

de la recherche spirituelle.  L’art devient l’aboutissement de leur recherche personnelle.  Philippe 

Breham considère que l’art est une expression de l’observation allant au-delà de la réalité.  Pour lui, 

c’est spirituel parce que ça permet au créateur de grandir dans une recherche personnelle touchant 

des niveaux subtils de la réalité.  L’artiste est investi d’une mission : « celle de faire ressentir par 

son œuvre, investie de pureté et porteuse d’harmonie et de beauté, un éveil spirituel chez l’amateur 

d’art ».  Description qui rejoint très bien mes intérêts artistiques liés à cette recherche.  L’artiste 

serait à son sens comme un « canal », saisissant et dévoilant le sens caché des choses. 

 

Pour finir, nous avons vu comment le rapport de l’art et du domaine spirituel a évolué des 

temps primitifs à notre époque contemporaine.  Que le rapport entre l’observateur et l’œuvre a su 

changer par la même occasion.  Ces changements ne sont pas sans raisons, mais pas nécessairement 

pour le mieux.  Puis nous avons compris que l‘art spirituel passait par différents stades pour être ce 

qu’il est.  Qu’il porte également deux objectifs bien distincts.  Tout cela pour en revenir aux 

éléments communs de l’art et du religieux.  Pour en venir à l’une de mes questions de départ, Quelle 

forme d’art est la plus propice au cheminement spirituel, l’abstrait ou le figuratif?  Il est intéressant 

de constater que toutes les deux portent le germe vers la dimension spirituelle, mais de manière 

différente.  L’une sera plutôt symbolique et/ou allégorique, tandis que l’autre sera plus une 

recherche intérieure.  On pourrait même dire que l’art abstrait sera plus approprié pour un 

cheminement de type spirituel, tandis que le figuratif sera mieux adapté à l’art religieux.  Mais rien 

n’empêche de faire de l’abstrait avec un sujet religieux ou de la figuration avec une intention 

spirituelle.  Encore là, tout reste à la discrétion de l’artiste qui est toujours le mieux placé pour 

savoir ce qu’il a besoin de créer. 



 

 

 

 

 

 

 

CHAPITRE 8 

 

LA MÉTHODOLOGIE ADOPTÉE 
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 Maintenant que nous avons établi la plupart des concepts de cette recherche, je me 

dois d’adopter des méthodologies pour structurer ma cueillette de données sur le terrain.  La 

praxéologie est celle qui m’est apparue la plus adéquate.  Un court historique et une brève 

présentation de cette méthode seront faits.  Puis, vous pourrez constater que celle-ci est très 

intéressante pour un artiste.  On pourrait presque dire qu’elle coule de source.  Car l’artiste est 

souvent amené à revoir sa pratique en fonction de son cadre conceptuel et vice versa.  Ce processus 

de création peut alors étendre la production de l’œuvre.  C’est d’ailleurs pour cela qu’on nous a dit 

en art thérapie que l’œuvre est vivante.  Car à chaque regard porté vers elle, une nouvelle vérité peut 

être révélée.  De même qu’il n’est jamais trop tard pour revenir corriger l’œuvre.  Mais quand l’art 

devient un outil d’accompagnement, il est important de bien comprendre la dynamique qui s’y 

déroule.  C’est à travers une préoccupation d’accompagnement spirituel par les arts que le cours sur 

la praxéologie29 attira mon attention.  Cette méthode m’est apparu très intéressante.  Je tenterai donc 

de vous expliquer comment je vois la praxéologie à la première et la deuxième personne en fonction 

de mon sujet de recherche.  Et si cela devait se rendre à la troisième personne, comment je pourrais 

suivre les choses. 

 

 Mais d’abord, qu’est-ce que la praxéologie?  Pour faire un bref historique, on peut 

dire que les premières lignes sont apparues en 1882 en France avec la Bourdeau.  Ce qui découlait 

d’un souci de classement des sciences qui relie les disciplines scientifiques inscrites dans l’action.  

Puis en 1920, en Pologne et Russie, est née une chaire en praxéologie.  C’était alors dans un but 

économique qu’on observait l’action pour l’efficacité, en d’autres mots, c’était une question de 

rentabilité.  Puis Max Weber30 a traité du sujet lors d’une crise économique durant le pic de 

l’utilitarisme.  Ensuite, nous avons vu naître la science de l’action aux États-Unis en 1980.   En 

1990, le terme praxéologie fait un retour en France.  Ce retour visait alors une pratique psycho-

sociale de type transdisciplinaire.  Aujourd’hui le terme est de plus en plus courant.  Le cours que 

                                                
29 « Théologie pratique I » La praxéologie : fondement et méthodes; THP6501-01; hiver 2008; enseigné par 
Marc Jean (de L’UQAC), Jean-Marc Pilon (de l’UQAR) et Jeanette Leblanc (de l’université de Sherbrooke) 
30 Max Weber (1864- 1920), sociologue et économiste allemand, il est l’un des fondateurs de la sociologie 
moderne. 
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j’ai suivi sur cette méthode réunissait trois chercheurs dans le domaine qui venaient de trois 

universités qui l’enseignent.  Il y avait Jeannette Leblanc de l’Université de Sherbrooke, Jean-Marc 

Pilon de l’Université du Québec à Rimouski et enfin, mon directeur de maîtrise, Marc Jean de 

l’Université du Québec à Chicoutimi.  Voici donc comment on nous a présenté cette méthode. 

 

 Pour faire un bref résumé de cette méthode de recherche, on peut dire qu’elle permet 

de voir dans une pratique concrète, transformant l’action avec un regard critique, ainsi que l’autre.  

C’est la réflexion sur le savoir découlant de l’expérience.  Ce qui permet le renouvellement de la 

pratique.  Car pour réfléchir dans l’action, il est bien de pratiquer et de réfléchir sur l’action.  Le 

savoir et la pratique se rapportant l’un à l’autre, on peut en dire qu’elle a une dynamique cyclique.  

Nous débutons donc avec une problématique de départ qui demandera exploration.  Ce qui 

permettra la compréhension et la conceptualisation du problème de départ qui sera communiqué à la 

fin.  Ce qui entrainera une nouvelle réflexion d’où naîtront de nouveaux questionnements.  Car 

souvent, de la théorie à la pratique, il y a un bon écart.  Ce qui s’applique en théorie ne l’est pas 

nécessairement en pratique.  On peut donc dire que cette méthode est de type inductive puisqu’elle 

prend racine dans la pratique.  Cette méthode de recherche reflète bien ce qui me poussa à prendre 

cette maîtrise avec stage.  Car je sentais le besoin de rester dans l’action puisque mon sujet parle 

d’une pratique, la création artistique.   

 

 Revenons à notre sujet de départ : l’application de cette méthode à la recherche 

artistique.  Il pourrait sembler évident que l’artiste utilise cette méthode à la première personne et 

voici pourquoi. L’artiste est seul avec son œuvre, et celle-ci entrainera une réflexion qui le ramènera 

à cette création, encore et encore, jusqu’à ce que l’œuvre vibre à l’unisson avec son auteur.  J’ai 

d’ailleurs découvert que cette méthode était utilisée par certains artistes tels que Nathalie Bachand, 

Clara Bonnes, Hugo Broder.  C’est dans le livre Tactiques insolites31 qui porte sur diverses 

méthodes de recherche artistique que j’ai pu identifier des procédés que l’on pourrait qualifier de 

praxéologique.  Ces artistes étaient conscients de ce processus intellectuel.  Ce qui est très 

important.  D’autres créateurs tenteront de travailler des sujets de manière mécanique sans cette 

réflexion.  Créant au niveau cognitif sans réajuster leur réflexion à leur pratique.  Alors, l’art peut 

                                                
31 Sous la direction de Diane Laurie et Pierre Gosselin, Tactiques insolites, vers une méthodologie de 
recherche en pratique artistique 
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devenir rationnel et même mathématique.  En restant au niveau cognitif, il y a un risque de 

demeurer au niveau de l’objectivité et d’évacuer l’aspect subjectif de l’œuvre.  Tout comme ceux 

qui n’ont que des préoccupations de reproduction visuelle d’un lieu ou d’une nature morte.  

L’œuvre devient technique et ne demande aucune réflexion de la part de son créateur.  Tout dépend 

donc de l’intention du créateur.  Mais malgré cela, la création parlera toujours de son créateur. 

 
Effectivement, sans le savoir, inconsciemment, l’artiste va tout de même chercher des 

éléments qui le touche en tant qu’individu.  Car pourquoi ce sujet plutôt qu’un autre?  Pourquoi ces 

couleurs-là?  Pourquoi un tel rythme dans la composition?  Quelle atmosphère entoure cette 

création?  Qu’invoque l’œuvre dans l’esprit de son auteur?  L’œuvre devient le reflet de la 

conception du monde dans la tête de l’artiste.  Ce sont des questions qui peuvent être posées à la 

suite de la création.  Ces éléments découlent du créateur qui font sens de manière consciente ou 

inconsciente chez lui.  Alors, il serait sans doute intéressant de discuter avec ces individus, pour 

savoir comment ils se perçoivent à travers leurs œuvres.  Et là, nous pouvons commencer une 

méthode de recherche de type inductive32, partant de leur pratique, pour amener une réflexion sur 

leurs créations passées et futures.  Et, au fur et à mesure qu’il travaille sur une œuvre, il la fait 

évoluer.  L’individu se construit à travers ses travaux.  Car l’expression visuelle de l’artiste n’est 

autre que le reflet du monde intérieur de celui-ci.  Et la vision de son propre monde le ramène 

normalement à une réflexion intérieure, sur lui-même, qui le fera évoluer, lui et sa toile.  Même une 

fois terminée, l’œuvre continue à vivre dans l’artiste.  Et en ce sens, même les spectateurs seront 

interpellés par les œuvres visitées.  Sans le vouloir, celui-ci retiendra seulement les parties qui font 

sens en lui.  Maintenant, il reste à savoir ce que feront ces individus avec ces réflexions. 

 
 Ce qui est intéressant avec la praxéologie, c’est qu’elle me permet, en tant que 

chercheure, de valider ma propre expérience d’artiste.  Je deviens alors mon propre sujet de 

recherche.  Comme tout autre artiste, je fais des retours sur ma démarche artistique et analyse mes 

propres toiles.  Par exemple, en produisant ma toile, certaines taches évoquent peut-être des choses 

qui me déplaisent, ce qui me poussera à retourner au tableau pour retoucher cette partie.  Ce qui me 

porte à avoir des réflexions sur ma pratique, mais aussi sur ma propre vie personnelle.  L’œuvre 

                                                
32 Nous parlons de méthode inductive quand nous faisons notre cueillette de données à l’aide de questions 
subjectives et vagues qui permettront d’avoir une réponse non suggéré par un questionnaire trop précis.   
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d’art devient alors un témoin de mon expérience de vie, au même titre qu’un récit de vie33.  Il est 

l’expression et le reflet de son créateur.  En créant une toile, j’utilise un autre langage qui est visuel.  

Cette démarche devient alors autoformative pour l’artiste que je suis.  Mais je me rends compte que 

durant l’action, il serait encore plus intéressant de prendre des moments de recul pour noter les 

observations que je fais.  Oui, l’œuvre est en soi un témoin visuel de l’action.  Mais l’écriture 

permettrait de marquer davantage le temps et ce qu’on y vit, de préciser l’expérience vécu et les 

réflexions du moment.  De plus, cette méthodologie est proche de l’artiste par la subjectivité qui la 

colore.  On ne reste plus au niveau cognitif, il faut descendre dans nos impressions, nos sentiments, 

nos ressentis…  Notre intuition qui découle en fait de nos expériences sera décortiquée pour 

comprendre ce qui se vit.  Mais qu’en est-il quand nous arrivons face à l’autre dans sa pratique? 

 
 Nous arrivons donc à une praxéologie à la deuxième personne, il est important de ne 

pas oublier d’où vient l’information.  Cela consiste à aider d’autres individus à comprendre ce qui 

les touchent.  Par exemple, j’ai l’intention de former des groupes de création.  Alors, il sera 

important d’amener les créateurs à voir ce qui les touche dans leurs œuvres.  Pour les aider à 

comprendre ce qu’ils y vivent.  À la suite de cela, les guider dans leur réflexion personnelle : Que te 

dit cette œuvre sur toi?  Pourquoi ce coin te tracasse-t-il?  À quoi il te fait penser?  Que peux-tu 

faire pour rendre ton œuvre plus agréable pour tes yeux? (…)  L’œuvre devient un témoin visuel de 

la personne en face de moi.  Mais ce n’est pas moi qui devrais faire ressortir les points importants, 

car ce que j’y verrai, ce sont mes propres points de réflexion.  Me voyant dans l’œuvre de l’autre, 

comme dans un miroir.  Alors, ce sera d’amener l’autre à parler de lui par l’intermédiaire de sa 

création.  Et ainsi, entreprendre une démarche d’accompagnement.  Dans ce sens, ayant déjà 

participé à un groupe d’art thérapie dans le cadre de mes recherches, j’ai remarqué ce genre de 

pratique de la part de l’accompagnatrice.  Une fois l’expérience personnelle cachée sous le dessin 

dévoilée, elle était plus en mesure de faire évoluer la personne à travers son œuvre.  Alors l’auteur 

avait la possibilité de faire évoluer l’œuvre en même temps que sa propre vie.  Je compare alors ce 

processus au phénomène de sublimation visible en psychologie. 

 
Par conséquent, il devient évident que la praxéologie demande également des compétences 

d’accompagnateur quand elle est pratiquée à la deuxième personne.  Car l’individu peut se retrouver 

                                                
33 Le récit de vie peut être utilisé pour diverses raisons.  Il est un outil efficace pour la cueillette de données et 
pourrait servir pour faire de l‘accompagnement ou inciter une démarche de cheminement personnel. 
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face à des problèmes de sa vie qui étaient refoulés et qui peuvent être très douloureux.  C’est pour 

cela également qu’il faut savoir garder une certaine neutralité et savoir faire la différence entre soi 

et l’autre.  Alors, mon savoir expérientiel deviendra un outil d’accompagnement, car ayant déjà 

revisité ma personne par ce genre de médium, je serai en mesure de guider l’autre à travers son 

propre langage. 

 
 Pour ce qui est de la méthode appliquée à la troisième personne, cela me semble plus 

difficile car nous ne sommes pas en lien direct avec les personnes qui font cette démarche.  Alors, je 

considère qu’il deviendrait important, si le cas advenait, d’identifier des personnes ressources avec 

lesquelles je garderais un contact.  Ces personnes qui deviendraient à leur tour accompagnateur 

auprès d’autres créateurs, seraient en mesure de me contacter pour que je puisse les aider si besoin 

est.  Ainsi, je pourrais également leur donner des séances d’information, des outils et des formations 

pour m’assurer de la qualité de l’accompagnement.  Qu’ils comprennent ainsi que la méthode 

employée demande que l’on fasse appel à l’expérience de l’aidé, et non de l’aidant34.  L’aidant 

devenant un guide vers l’intérieur de l’aidé.  Il serait alors certainement intéressant que j’aille 

également visiter les groupes à l’occasion pour voir si tout se déroule bien.  Mais aussi, pour savoir 

comment le sujet de recherche évolue à travers eux.  Alors grâce à eux et leurs découvertes, je 

pourrais continuer mes recherches et leur faire savoir ce qui en ressort.  Pour qu’ainsi, les groupes 

puissent continuer d’évoluer dans leur processus. 

 
 Voici qui fait le tour cette méthode.  Ce n’était un court aperçu de cette méthode qui 

est peu connue mais semble très efficace.  Celle-ci étant d’ailleurs bien adaptée à mon sujet de 

recherche qui est la pratique artistique.  Et que cette dernière peut être réalisée à la première, 

deuxième et troisième personne au sein de ma recherche.  Car il est intéressant de passer par ce 

processus pour mieux comprendre comment pourront vivre les autres, mais aussi, leur permettre de 

faire leurs propres découvertes.  La praxéologie, devenant une compréhension de notre vie 

intérieure et nos intuitions par le médium de nos expériences de vie qui sont visibles, qui sont 

souvent qui ne sont que la pointe de l’iceberg. 

                                                
34 Les termes « aidé » et « aidant » sont tirés du livre « La relation d’aide » de Jean-Luc Hétu.  Cette lecture 
nous a été proposée durant un cours de « La Relation d’aide en Pastorale » que j’ai suivi à l’IFTP (Institut de 
formation théologique et pastorale).  Il fut donné par Marie-Hélène Carrette. 
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LE PARADIGME DE CETTE RECHERCHE 
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Avant de commencer, je dois déterminer les paradigmes de cette recherche.  Ceux-ci 

influenceront mes méthodes de cueillette de données et mon intervention.  Ce qui colorera 

également les analyses que je ferai.  Selon mes concepts de départ, on peut dire que je travaille dans 

le domaine de la métaphysique.  Et suite à mes expériences personnelles qui m’ont fait bouger de 

l’intérieur, j’ajouterais que ma vision de l’art est constructiviste.  Mais pour mieux comprendre les 

phénomènes qui m’amènent à penser que l’art peut être un outil de recherche spirituelle, j’ai besoin 

de méthodes d’exploration reconnues.  L’explicitation devient alors une méthode excellente pour le 

découvrir.  L’analogie peut également me venir en aide.  Les entrevues d’ordre qualitative et 

l’observation du terrain seront des outils de cueillette de données qui pourront m’aider à 

comprendre ce que vivent les autres artistes.  Ainsi, si je connais davantage mes repères 

d’interprétation, je pourrai tenter d’en faire l’abstraction pour mieux comprendre le processus des 

autres.  Ce qui peut aussi m’amener à savoir si les artistes qui ne se posent pas ce genre de questions 

peuvent vivre un cheminement de type spirituel grâce à leur création.  

 

 Alors, comme je le disais plus haut, mon sujet de recherche s’inscrira dans un 

paradigme métaphysique.  Pourquoi celui-ci plutôt qu’un autre?  Dès le départ, dans ma question de 

recherche, j’y traite d’un sujet qui s’inscrit dans la métaphysique.  La spiritualité étant en soi un 

aspect de l’esprit humain qui est difficile à rationnaliser, cette dimension de l’être nous échappe 

souvent.  La transcendance relève plus de la subjectivité que de la rationalité.  De plus, dans mon 

hypothèse de départ, j’avais l’intuition que l’art n’était que la partie visible d’un message « du Soi 

pour soi ».  Une partie visible de l’être sensible.  Ce qui m’amène à dire que l’art devient une 

méthode privilégiée d’exploration individuelle de ce monde sensible qui est souvent difficile 

d’accès.  J’aurais même tendance à dire que cette partie sensible est une porte ouverte sur l’essence 

sacrée de l’être.  Peu m’importe alors la religion concernée, nous avons tous cette dimension en 

nous35.  C’est ce qui se cache au plus profond de nous, ce vers quoi nous partons en quête, une 

« dimension ultime et insaisissable, la qualité essentielle et spécifique de l’homo en tant qu’essence 

et nature; ce par quoi et en quoi l’homme est le plus lui-même. (…) de l’être tout entier dans ses 

                                                
35 Jean-Luc Hétu, L’humain en devenir; Une approche profane de la spiritualité, p12 
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trois aspects constitutifs : cosmique, social et individuel »36.  Ce n’est donc pas pour rien que je 

traite du spirituel dans ma question.  Ce paradigme m’habite en tant qu’individu, au sein de ma 

propre quête spirituelle, et en tant que chercheure, pour comprendre ce que vivent les autres 

créateurs.  Car c’est l’art qui m’amena sur cette voie.  C’est ce qui se reflète donc dans ma 

problématique de départ.   

 
C’est donc par la métaphysique que j’amène l’autre à se voir et l’amène au changement.   

C’est donc dans une optique constructive que j’aborde ce sujet.  L’œuvre d’art, peu importe sa 

forme (visuelle, musicale, gestuelle) peut être un stimulus qui fait bouger la vie par l’intérieur.  

Indépendamment de l’esthétisme apporté, il peut nous faire descendre dans nos points sombres 

comme il peut nous élever « vers quelque chose de supérieur »37.  L’œuvre peut alors agir comme 

un miroir qui nous fait miroiter notre être en couleurs.  Ce qui lui permettra de nommer ces zones 

d’ombre et de lumière.  Cette nomination est réalisable par les symboles personnels conscients et 

inconscients, tels que les archétypes38, qu’il utilise.  En les nommant, l’artiste se donne une emprise 

sur elles.  En travaillant en ce sens, l’artiste se donne le contrôle de sa vie.  Car les solutions qu’il 

apportera à son œuvre sont transférables à sa vie.  À la suite de cette prise de conscience, il sera en 

mesure de faire évoluer sa vie autant que ses œuvres.  De plus, travailler sur des zones plus 

sensibles, pousse à bouger.  En faisant ressortir ces zones douloureuses dans les œuvres, la 

sensibilité de l’émotion peut ressortir.  Et comme le dit Régine du Charlat  « émouvoir veut 

littéralement dire "mettre en mouvement".  L’émotion signale la mise en mouvement tout à la fois 

du charnel et du monde intérieur »39.  Ainsi, les artistes ont la chance de se construire par le biais 

des médiums artistiques.  Car ce qu’ils vivent avec les arts sauront les faire bouger, dans un sens 

comme dans l'autre.  Ce qui m'amène à parler de constructivisme.  Mais pour les amener à cela, j’ai 

besoin de méthode(S) pour mieux structurer mes démarches. 

 
 L’une des méthodes qui m’a intéressée le plus dans ce cours sur la praxéologie a été 

l’explicitation.  Cette méthode est, à mon avis, un moyen privilégié d’accéder à ce qui se cache en 

l’autre sans lui imposer notre point de vue de chercheur.  Je suis consciente que la direction de ma 

recherche est directement influencée par mes croyances et mes valeurs personnelles.  Par ce fait 

                                                
36 Richard Bergeron, Renaître à la spiritualité, p.85 
37 Philippe Breham, Art et spiritualité; L’éveil de l’âme, un éveil à la beauté, p51 
38 Terme freudien se rapportant aux symboles universels. 
39 Régine du Charlat, Comme des vivants revenus de la mort, p.87 
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même, je devrai taire ces points de vue pour laisser toute la place à mes sujets d’observation lorsque 

je serai sur le terrain.  Cette technique m’aidera également à explorer mon expérience artistique.  Ce 

que je trouve intéressant, et peut-être difficile avec cette méthode, c’est d’atteindre une parole 

incarnée.  Mais c’est par celle-ci qu’on touche à l’être dans son authenticité.  Les idées préfaites 

sous forme déclarative dont les savoirs formalisés, les motifs dus à l’intention, le contexte et les 

jugements sont mis de côté pour nous amener au centre « procédural »40.  Un endroit privilégié 

permettant à l’être d’atteindre sa partie sensible, non réfléchie.  Permettant de toucher une parole 

présente, en lien avec l’être intérieur.  Ce qui m’amène d’ailleurs à faire des liens avec la dimension 

trinitaire de l’humain.  On parle alors en relation d’aide du connaître, du faire et du être.  C’est en 

allant au centre de ces trois dimensions, en se rendant au fiat qu’on rencontre la parole incarnée41.  

Et en poussant cette réflexion d’un point de vue théologique, on peut même parler du Verbe qui se 

fait chair en nous (Jn 1, 14).   

 
 D’abord, je suis moi-même une artiste.  Par conséquent, je suis un sujet autant qu’un 

autre, et ce que je vis est tout aussi valable.  Mais comment me faire parler, démontrer ce que je vis, 

explorer ma propre expérience sans m’accoler des étiquettes préfaites? L’explicitation devient une 

méthode intéressante en ce sens.  Elle me permettra d’explorer plus en profondeur les moments 

créatifs que je considère spirituels.  Et à partir de là, j’expliciterai le moment en question, ce qui 

fera ressortir les phénomènes qui marquent mon être.  Je parlerai de moi en parlant du moment.  Ce 

sera pour moi un moyen de découvrir comment je crée des œuvres spirituelles?  Qu’est-ce qui 

m’habite dans ces moments « magiques »?  Pourquoi cette expérience-là plutôt qu’une autre?  

Qu’est-ce que j’y vis?  Pourquoi, comment…  Quand?  Tant de questions que je peux me poser à 

moi-même.  Pour faire suite à cela, je pourrai questionner les autres, en les faisant expliciter sur leur 

propre expérience spirituelle vécue par les arts.  L’explicitation me permettra alors de les laisser 

voguer sur leur expérience, de sorte que je puisse être une écoute accompagnatrice.  Devenir un 

témoin de leur expérience, marchant avec eux vers leur retour vers soi.  Tentant de les faire focaliser 

sur ce moment spécifique.  Je devrai, par contre, me raffiner dans cette technique.  De manière à ne 

pas faire basculer le sujet dans un mode cognitif ou trop émotif.  

  

                                                
40 Jean-Marc Pilon, Note de cours, p.3 
41 Marie-Hélène Carette, note de cours de : La relation d’aide en Pastoral, 2008 
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 Pour ce qui est des instruments de collecte, l’analogie était très intéressante pour 

faire ressortir les valeurs.  Alors, je crois que l’œuvre d’art pourrait devenir comme l’analogie et 

faire ressortir les valeurs de l’individu.  Alors, il sera intéressant de faire expliciter les créateurs sur 

leurs propres œuvres pour comprendre les analogies qu’ils peuvent explorer.  Ainsi, ils pourront 

prendre conscience des valeurs qui les habitent.   

 
Alors je vois deux méthodes d’approche pour travailler avec les artistes.  D’abord il y a les 

entrevues semi-dirigées, qui permettront de laisser parler les créateurs de ce qu’ils vivent.  Mais je 

n’ai pas l’intention d’y aller avec le nombre, mais plutôt la qualité.  Je déterminerai qui sera 

interrogé selon les préoccupations spirituelles qu’elle dégage.  Ainsi, j’aurai moins l’impression de 

perdre mon temps.  Celles-ci seront faites individuellement.  L’intimité permettra une plus grande 

liberté de parole.  Puis suivront les observations réalisées sur le terrain.  Mon terrain étant des 

groupes de création.  J’ai déjà observé l’art thérapie et maintenant je vise davantage 

l’accompagnement spirituel par les arts.  Cette méthode est alors participative.  J’observerai sur 

deux fronts; moi-même et les autres.  Mais cette méthode me demandera plus de structuration.  Il 

serait important que je me détermine des instants d’écriture.  M’obligeant alors à m’arrêter pour 

noter mes observations. 

 
 Pour terminer, on peut voir que mon sujet baigne dans la métaphysique.  De même 

que mes recherches seront réalisées dans une optique constructiviste.  De plus, les méthodes que 

j’emploierai seront d’ordre qualitatif42.  Au lieu de chercher la quantité, je viserai une recherche en 

profondeur pour bien comprendre les personnes interrogées.  À la suite de notre rencontre en classe, 

je me suis rendue compte que je pouvais me concentrer davantage sur certains aspects de ma 

recherche.  Il n’est alors pas nécessaire d’avoir plusieurs instruments de recherche.  Car si les 

quelques-uns que je choisis répondent bien aux besoins de ma recherche, il n’est pas nécessaire d’en 

employer plusieurs.  De sorte que je pourrais même me contenter de la recherche à la première 

personne.  Mais mon besoin du partage de mes découvertes s’exprime également dans le besoin de 

créer une collaboration avec d’autres créateurs.  Ce qui confirmera mes hypothèses par la même 

occasion.  Ainsi, ce n’est plus une recherche personnelle, mais collective.  Les sujets deviendront 

                                                
42 Les recherches d’ordre qualitatives ne visent pas à obtenir un grand nombre de témoignage.  C’est plutôt les 
qualités des sujets, moins nombreux, qui permettront une cueillette de donnée plus pertinente en fonction du 
sujet de la recherche. 



 

 

52 

producteurs du savoir au même titre que la chercheure que je suis.  Suite à cela, peut-être que ma 

recherche s’étendra au point de devenir à la troisième personne.  Mais seul l’avenir me le dira… 
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 Dans ce chapitre, je vous présenterai les activités que j’ai observées et auxquelles j’ai 

participé pour ce premier stage.  Il a été réalisé dans deux lieux différents.  Le premier est un groupe 

d’art thérapie et le deuxième un groupe d’accompagnement par les arts.  Ils se sont réalisés dans une 

échelle de temps différent également.  Le premier a été divisé en 9 séances à la semaine.  Et le 

deuxième fut concentré dans le temps en une fin de semaine.  Enfin, la grosseur des groupes 

différait également.  Le premier était constitué de neuf participants, tandis que le second en 

contenait une quinzaine.  Vous verrez donc en détails les activités réalisées et observées sur ces 

deux terrains.  Je vous présenterai en sept phases la préparation au stage, l’observation et le relevé 

des informations pertinentes pour déboucher sur des conclusions qui relèveront de nouveaux 

questionnements.  Je passerai par ce processus rigoureux pour les deux lieux présentés.  

 

Phase 1 : Préparation au stage  

 

Avant d’aller sur le terrain, j’avais établi quelques questions de départ.  En voici quelques-

unes.  Mais ce fut principalement de l’observation.  Car je savais que l’art avait de l’impact sur ma 

personne.  Mais comment les autres créateurs vivaient-ils ce phénomène? 

 

1. Découvrir comment agit l’art d’un point de vue spirituel? 

2. Comment a « interféré » l’art dans ma recherche spirituelle? 

3. Suis-je la seule à penser que l’art peut avoir des retombées spirituelles? 

4. Comment agit l’art chez les autres? 

 

Phase 2 : L’art thérapie  

 

Il s’agit d’un atelier d’art thérapie qui s’inscrivait dans une vision Junguienne.  La 

thérapeute a souvent des personnes à problèmes car l’atelier s’adresse à toute personne qui a besoin 

de vivre une thérapie.  Et les arts sont ici un moyen d’y parvenir. 
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Mais la responsable, Sylvie Gagnon, est aussi psycho-éducatrice.  Son approche était donc 

principalement psychologique.  L’art devient ici un moyen de communication.  Ce qui permet 

d’exprimer des émotions, des conflits, des souvenirs etc.  Ce qui permet une prise de conscience et 

l’exploration de l’élément évoqué via le monde symbolique personnel.  J’ai eu mon premier contact 

avec cette personne grâce à l’université.  Car celle-ci  continue son perfectionnement professionnel 

à l’aide de cours offert à l’UQAC.  Mais aussi, ces activités sont offertes aux étudiants pour un prix 

moindre. 

 

Je me suis donc présentée comme chercheure, mais suite aux conseils de Nicole Bouchard 

(ma directrice de stage le temps de quelques mois, avant qu’elle ne devienne doyenne du DECSR 

de l’UQAC), j’ai entrepris une observation participative de l’activité.  J’ai donc observé l’effet de 

l’art thérapie sur ma personne, sans oublier mon thème principal qui est la spiritualité.  

 

Sylvie m’a dit, qu’effectivement, dans ses cours, elle a souvent observé que l’art amenait les 

participants vers une recherche de type spirituel.  À la suite du processus thérapeutique, souvent les 

patients débouchent sur leur monde spirituel. 

 

Description brève des activités 

Vécue en Groupe de neuf participants durant neuf semaines, au rythme de une fois par 

semaine.  D’une semaine à l’autre, l’activité artistique changeait.  Il y avait ici un suivi de la part de 

la thérapeute.  Mais à chaque fois, le symbolisme de l’œuvre s’inscrivait dans une dimension 

particulière de l’individu.  Des étapes se succédaient pour former une routine.  Durée de trois 

heures. 

 

1. L’accueil 

2. Annonce 

3. Choisir un objet dans la petite pièce pour parler de soi. (Aussi réalisé avec une image ou un 

rêve). 

4. Prise de parole et écoute en groupe. 

5. Changement de configuration de la salle, du schéma A au B. 

6. Explication de l’activité. 
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7. Moment de création dans le silence. 

8. Retour personnel sur les œuvres, avec l’aide d’un petit questionnaire. 

9. Retour en groupe sur les œuvres, une personne à la fois, dans le respect laissant toute la 

place à l’œuvre, puis le créateur et enfin l’intervenante.  

10. Rappel de l’intervenante de sa disponibilité si on en sent le besoin durant la semaine, 

l’importance de laisser agir l’œuvre et de prendre des notes. 

11. Fin de l’activité, chacun retourne chez soi. 

 

Son local 

 La salle principale servait pour les discussions et au temps de création.  Nous la 

modifions tous ensemble selon les besoins.  Nous avions des chaises en rond pour échanger et nous 

ajoutions des tables pour réaliser nos œuvres.  La deuxième salle (à gauche sur le plan) servait à 

entreposer le matériel d’artiste.  C’est un ancienne cuisine adaptée en atelier. 

Schéma A  
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Schéma B    

 

Le leadership 

L’animatrice n’a pas mis l’emphase sur son leadership.  Au contraire, elle se plaçait 

toujours parmi nous.  Nous laissant la place dans nos prises de parole.  Nous laissant la liberté de 

nous exprimer selon nos besoins.  Elle était là pour nous guider dans nos explorations et pour faire 

régner le respect.  De plus, ses interventions étaient très personnalisées.  Puis, quand nous avions 

tendance à interpréter l’œuvre de l’autre, elle nous rappelait de garder cela pour soi, car ce qui me 

touche, ne touche pas nécessairement son créateur.  Nous devions demander si la personne voulait 

notre avis. 

 

Schéma C   
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Phase 3 : Retour sur l’activité 

 

1. Découvrir comment agit l’art d’un point de vue spirituel? 

 Dans cette activité, j’ai plus observé l’importance accordée aux manques et aux 

problèmes soulevés par les créations.  Et les réflexions d’ordre spirituel qu’il y avait montraient un 

passage par ce manque, mais je comprenais mal comment et pourquoi.  Ce point devra être poussé. 

 

2. Comment a interféré l’art dans ma recherche spirituelle? 

 Étant donné que je suis arrivée dans cette activité dans une optique spirituelle, mes 

œuvres m’ont parlé dans ce sens.  J’ai trouvé ce que je cherchais.  Son approche et l’atmosphère 

créée m’ont aidée à réaliser ce que je cherchais à faire. 

 

3. Suis-je la seule à penser que l’art peut avoir des retombées spirituelles? 

 J’ai eu alors une confirmation de l’intervenante qui me disait avoir souvent vu des 

démarches spirituelles introduites par l’art.  De plus, j’ai été témoin qu’une autre participante 

traitant de sa vie spirituelle dans ses œuvres.  

 

4. Comment agit l’art chez les autres? 

 Chaque personne est différente et par conséquent, les œuvres, les symboles  et le sens 

accordé l’est tout autant.  De même que les types de recherches pouvaient différer.  Certaines 

creusaient plus un point de vue familial, pour d’autres c’était plus d’ordre émotif, mais il y  avait 

aussi des recherches de type spirituel.  La démarche thérapeutique nous permettait d’explorer 

plusieurs facettes de notre personne.  Par conséquent, j’ai fait des découvertes du point vue familial, 

social et individuel grâce à mes créations.  

 

Phase 4 : recherche littéraire 

 

Recherche littéraire en fonction de mes nouveaux questionnements.  Puisque plusieurs de 

mes cours du BAC m’ont permis de faire des travaux personnels, j’en ai profité pour explorer les 

questionnements reliés à ceux-ci.  Il faut ajouter que je prenais souvent des cours en fonction des 
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nouvelles questions qui se présentaient à moi.   Entre autres, j’ai pris un cours nommé La mort et 

ses représentations.  C’est le mot « représentations » qui a attiré mon attention.  Ce qui m’a amenée 

à me questionner sur « Quelle est la place de l’art face à la mort ?» (Annexe 15).  Puis un autre 

cours ayant pour nom Le symbolisme et les passages de la vie m’a permis d’approfondir l’aspect 

symbolique de l’art.  Ce qui m’a permis de démontrer l’aspect universel du symbolisme utilisé dans 

les œuvres visuelles entourant le mythe de l’arche de Noé (Annexe 16).   

 

Phase 5 : Retour sur le terrain 

 

Cette fois, j’ai trouvé une activité qui avait pour but la recherche spirituelle par les arts en 

Église.  J’ai donc continué avec mes nouvelles interrogations. 

 

1. Observer comment cette animatrice amène la spiritualité par les arts.  Va-t-elle dans le même 

sens que mes hypothèses? 

2. Est-ce que le « manque » aura autant de place qu’en thérapie? 

3. Comment l’environnement peut-il influencer la création et la recherche personnelle? 

 

Phase 6 : L’accompagnement par les arts 

 

Sur les pas de Michel-Ange, pourquoi pas moi? (Prière et couleur en Église).  Cet atelier 

réalisé à l’église Notre-Dame de Grâce fut donné par Linda-Pierre Bélanger.  Il débuta le vendredi 

soir, 30 novembre, jusqu’au dimanche, 2 décembre, en après-midi.  Je suis partie vers 15 heures 

(pour un total d’environ 18-20 heures).  Elle nous avait prévenus d’avance qu’elle travaillerait sur 

un texte de Jean (Jn 14, 12-16).  On pouvait amener notre matériel, des chaussures confortables 

(exemple pantoufle) et même une couverture, pour être le plus confortable possible. 

 

Cette dame s’inscrit dans les méthodes de Saint-Ignas.  Dans cette optique, il n’y a « pas 

d’obstacles entre le créateur et la créature ».  Dans cette même lignée, l’animatrice a tenté de nous 

offrir un lieu de création pour nous permettre de faire une expérience d’art sacré.  Nous donnant la 

possibilité de devenir des goûteurs de l’expérience religieuse par le biais des arts.   
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Durant tout le temps de cette activité, l’animatrice, qui est aussi une accompagnatrice, était 

aidée d’une agente de pastorale et du prêtre Mario Tremblay pour suivre les participants durant leur 

processus de création.  Ainsi, si le besoin se faisait sentir, nous pouvions demander conseil auprès 

de ces personnes-ressources.  Les œuvres ont réveillé chez certaines personnes le besoin de 

partager, de faire des prises de parole.  Comme moi par exemple, cela m’a permis de passer à une 

autre étape dans mon cheminement spirituel.  

 

Description brève de  l’activité  

Jour 1 (Vendredi 30 novembre, de 19 heures à 22 heures) 

1. Assignement d’une table. 

2. Installation de notre matériel. 

3. L’accueil (à l’avant en cercle), mot de bienvenue. 

4. Brève explication de la fin de semaine. 

5. Visionnement d’un film sur Michel-Ange. 

6. Discussion sur le film. 

7. Un petit cadeau avec quelques textes à méditer pour le reste de la soirée. 

8. Bénédiction individuelle par le prêtre. 

9. Retour à la maison. 

 

Jour 2 (Samedi 1 décembre, de 9 heures à 21 heures) 

1. Accueil. 

2. Consignes pour la journée. 

3. Exercice de contemplation. 

4. Exercice artistique au rythme de la musique pour s’introduire plus facilement dans le 

mouvement créateur.  

5. L’invitation à se choisir une image de Michel-Ange pour faire un collage. 

6. Organisation des tables pour permettre le service religieux. 

7. Cérémonie de 11 heures. 

8. Instant de création très inspirant. 

9. Diner 

10. Création 
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11. Souper à la fondue chinoise. 

12. Création. 

13. Invitation à revenir au cercle pour faire un retour sur notre journée. 

14. Conclusion de la journée 

 

Jour 3 (Dimanche 2 décembre, de 9 heures à 16 heures) 

1. Création. 

2. Cérémonie religieuse. 

3. Création. 

4. Diner. 

5. Création. 

6. Retour au cercle pour revenir sur nos œuvres et notre fin de semaine. 

7. Conclusion. 

 

Nouvelles Questions qui en découlent 

1. Est-ce que la création artistique devient comme une prise de parole visuelle, une prise en charge 

d’une réalité souvent parsemée de résistance?   

2. Est-ce que l’art est aussi efficace que l’acte de nomination? 

3. Serait-il préférable d’associer la parole à l’acte créateur?   

 

Les lieux  

Schéma D  
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1. Table à matériel accompagné des œuvres picturales de l’animatrice, Linda-Pierre. 

2. Endroit où se trouvaient les images de Michel-Ange. 

3. Chaises placées en cercle faisant face aux images et l’animatrice assise sur l’estrade. 

4. L’autel 

5. Une chaise pour le prêtre Mario et une seconde pour ceux qui voulaient lui parler.  

L’intimité y régnait grâce à quelques plantes vertes qui venaient faire une barrière visuelle.  

L’agente de pastorale créait aux tables avec nous. 

6. Les micros (les points bleus). 

7. Les tables des participants.  (Je crois qu’il me manque deux tables de participants dans mon 

dessin, j’ai manqué de place) 

 

Le leadership  

Puisque le groupe était plus gros que celui de l’activité précédente, l’animatrice a dû faire 

ressortir son leadership davantage pour prendre la parole.  Mais ce leadership était utilisé que pour 

nous donner les instructions ou pour nous faire parler de notre expérience.  Sinon, elle nous laissait 

toute la place.  Même les accompagnateurs qui l’aidaient dans cette tâche étaient très discrets.  

Tellement, que le premier soir, je croyais que le prêtre était un participant comme n’importe qui 

d’autre, jusqu’à ce qu’il prenne la parole et nous bénisse.  L’activité, même si elle se produisait en 

Église, ne tournait pas qu’autour de ces acteurs.   

 

Mais il est bien évident que le leadership exercé durant les cérémonies n’était pas le même.  

Car  nous avions l’impression d’être transportés dans un temps et un espace tout autre.  Le moment 

créatif entrait dans un espace-temps autre, que je qualifierais de moment sacré.  Ce qui a eu un 

impact sur plusieurs créateurs en laissant des traces sur certaines de leurs œuvres. 

 

La première journée, certaines personnes continuaient leur travail créateur malgré la 

cérémonie, ce qui m’encouragea à faire de même.  La messe se déroula donc en face de nous avec la 

foule à l’arrière.  Nous étions presque l’élément central de la cérémonie.  Le lendemain, le prêtre 

nous a donc invité à continuer notre travail créatif malgré la cérémonie.  Ce qui m’a permis une plus 

grande liberté d’action face à mon œuvre, lassant toute la place à l’inspiration du moment de se 
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manifester.   L’œuvre à donc été teintée par cette atmosphère d’ordre sacré.  En nous invitant à 

créer, le prêtre nous donnait la chance de goûter à cet événement bien particulier.  Unique en son 

genre.  Il est fantastique de sentir le corps du Christ agir en nous durant que nous créons au sein de 

sa communauté.   

 

Schéma E   

 

Phase 7 

 

La phase sept est l’étape où je devais à nouveau pousser mes lectures en fonction des 

observations déjà effectuées.  Consistant à voir la relation du créateur et de sa toile mais aussi de la 

parole du créateur face à l’œuvre.  Quelle place a la parole dans le cheminement spirituel par les 

arts?  

 

 Voici ce qui termine le premier stage de cette maîtrise.  Ces deux terrains m’ont 

permis de voir les forces et les faiblesses des deux méthodes, soit l’art thérapie et 

l’accompagnement par les arts.   De nouvelles questions ont été soulevées ainsi que de nouvelles 

hypothèses.  Principalement sur ce qui constitue la place du manque ressenti par certains créateurs 

en thérapie par les arts et l’importance de la parole. 



 

 

 

 

 

 

 

CHAPITRE 11 

 

RECHERCHE EFFECTUÉE ENTRE LES STAGES 
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 Pour faire suite à ce stage, j’ai du faire une nouvelle recherche littéraire en fonction 

de mes nouvelles interrogations.  Puisque plusieurs de mes cours du BAC m’ont permis de faire des 

travaux personnels, j’en ai profité pour explorer les interrogations reliées à cette recherche.  Il faut 

ajouter que je prenais souvent des cours en fonction des nouvelles interrogations qui se présentaient 

à moi.  Il y avait avec l’art un lien étroit avec le manque que je n’étais pas en position de 

comprendre.  De plus, je pouvais voir que l’art était un outil de sublimation mais comment était-ce 

possible?  Comment puis-je aider les autres avec leurs créations?  J’ai vu la différence entre l’art 

thérapeutique et l’accompagnement, je devais faire un choix.  J’ai décidé de laisser de côté la 

thérapie qui était d’abord d’ordre psychanalytique et demandait une formation importante du point 

de vue psychologique.  De plus, mon sujet étant d’ordre spirituel, j’ai cru préférable d’aller du côté 

de l’accompagnement.  Méthode qui laisse toute la place à l’individu tout étant moins axé sur les 

problèmes de l’individu.  Je terminerai avec la théologie que je porte, celle que j’ai découverte à 

travers ce parcours universitaire. 

 

En suivant le cours Le croire chrétien I : Dieu43, j’ai pu comprendre certains points au sujet 

du manque.  Il a été donné par Serge Simard, directeur de l’IFTP (Institut de formation théologique 

et de pastorale).  Suite à l’exploration théologique du Dieu Sauveur, nous avons défini la différence 

entre la finitude et l’aliénation.  Ce thème m’apporta d’intéressantes réflexions en fonction de ma 

maîtrise.  Le livre de Jean Richard ayant pour titre Dieu44 m’a permis de comprendre ce manque 

qui porte au malaise, et parfois même au mal-être.  Une phrase qui m’a marquée et qui m’a amenée 

à réfléchir est « …Dieu se fait d’abord sentir par son absence » (P.11).  Comme quoi le besoin de 

cette rencontre arrive dans les instants les plus sombres.  C’est bien là qu’on a besoin de sa lumière 

et qu’on part à sa recherche.  De plus, cela peut nous amener à reconsidérer la question de la 

finitude et l’aliénation du tableau.  L’œuvre devient alors un reflet des manques vécus par l’artiste.  

Celui-ci doit constamment vivre avec les limites de sa toile et les utiliser.  Travailler avec les 

matériaux qu’il a, travailler ses couleurs et les faire passer du désir à une réalité visée.  Tout ça avec 
                                                
43 Le croire chrétien I : Dieu, donné par Serge Simard, directeur de l’IFTP (Institut de formation théologique 
et pastorale), hiver 2008, donné au Havre de l’Hospitalité à Alma. 
44 Richard Jean; Dieu; Novalis, 1990 
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les limites d’échéancier (le temps), les limites du tableau (l’espace) et même ses capacités motrices, 

qui peuvent être parfois limitées (savoir-faire, l’action).   

 

Ce qui est intéressant, c’est que certains comme Paul Ricœur ou même Freud, ont fait état 

de ce manque qui peut être sublimé par l’artiste et ses œuvres.   Le livre Entretiens sur l’Art et la 

Psychanalyse45 qui est le résultat d’un colloque sous la direction de André Berge, Anne Clancier, 

Paul  Ricœur et Lothar-Henry, nous donne divers points de vue de la psychanalyse sur le sujet 

qu’est l’art.  Et puisque Freud en est le père, il a été souvent cité.  Pour Freud l’art est comme le 

rêve, l’expression des fantasmes refoulés ou même inconscients.  Ricœur, pour réajuster le tir, fait 

intervenir le jeu, qui est en fait une maîtrise de l’absence, d’un manque, d’un désir.  Ce désir qui est 

le fantasme.  Il ajoute ceci : 

 

… rêve et poésie; l’un et l’autre sont les témoins d’un même destin : le destin de 
l’homme mécontent, insatisfait : « les désirs non satisfaits sont les ressorts 
pulsionnels des fantasmes (Phantasien) tout fantasme est l’accomplissement d’un 
désir; la rectification de la réalité qui dissatisfait l’homme » (…) la fantaisie, à la 
différence du pur fantasme inconscient, a le pouvoir d’intégrer l’un à l’autre le 
présent de l’impression actuelle, le passé de l’enfance, et le futur de la réalisation en 
projet. (…) C’est alors du côté des résistances qu’il faudrait orienter les recherches; 
jouir de nos propres fantasmes sans scrupules ni honte, telle serait la visée la plus 
générale de l’œuvre d’art; cette intention serait alors servie par deux procédés – 
séduire par gain de plaisir purement formel attaché à la représentation des fantasmes 
du poète.  (P.28) 
 

 Tout comme moi, Ricoeur considère que l’art est un outil de sublimation.  Il va 

jusqu’à dire que la sublimation est source de l’art : « Le don artistique et la capacité de travail étant 

intimement liés à la sublimation, nous devons avouer que l’essence de la fonction artistique nous 

reste aussi, psychanalytiquement, inaccessible » (p.32).  Mais à cela il précise l’effet 

psychanalytique de l’art sur le créateur. 

 

(…) Si ces œuvres simples sont des créations, c’est dans la mesure où elles ne sont 
pas de simples projections des conflits de l’artiste, mais l’esquisse de leur solution; le 
rêve regarde en arrière, vers l’enfance, vers le passé; l’œuvre d’art est en avance sur 
l’artiste lui-même; c’est un symbole prospectif de la synthèse personnelle et de 

                                                
45 Sous la direction de BERGE André, CLANCIER Anne, RICOEUR Paul et Lothar-Henry; Entretiens sur 
l’Art et la Psychanalyse; Décades du centre culturel international de Cerisy-la-Salle; 1968 
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l’avenir de l’homme, plutôt qu’un  symptôme régressif de ses conflits non résolus. 
(…) L’œuvre d’art nous met précisément sur la voie de découvertes nouvelles 
concernant la fonction symbolique et la sublimation elle-même.  Le sens véritable de 
la sublimation ne serait-il pas de promouvoir des significations nouvelles en 
mobilisant des énergies anciennes d’abord investies dans des figures archaïques? 
(P.35) 

 

Tout ceci m’amena à m’interroger. Pour le sens que l’artiste apporte à son tableau, je me 

pose la question, à savoir si l’artiste amateur peut aussi être conscient des valeurs qu’il propage.  

Car le professionnel, créant pour autre chose que son salon, mais plutôt pour ses pairs, aura sans 

doute conscience des valeurs qu’il propage.  Car on sait très bien, qu’aujourd’hui, les artistes 

apportent une longue réflexion à leur tableau.  Pourquoi?  Serait-ce le besoin qui est différent ou la 

conscience de la portée de l’œuvre qui les incite à propager ces messages?  C’est Gérard Mendel 

qui saura y répondre.  Voici ce qu’il dit de l’amateur : 

 

(…) Par le mouvement qui tend à unifier le tableau et à le considérer comme un 
ensemble, assimile le tableau à un fantasme.  Il vise à cette minute heureuse où le 
tableau aurait cette « globalité » (englobant sujet et objet) qui est celle du fantasme.  
Il ne convient certes pas de dire que le tableau devient fantasme : fantasme et œuvre 
d’art sont à l’extrémité opposée de la même chaîne; en chacun d’eux se manifeste un 
processus mental de même nature (qui a sans doute des rapports étroits avec la 
« pensée tragique ») et chacun d’eux a une valeur de plénitude narcissique.  (…) 
Fantasme (retrouvant là une place « chauffée » de longue date), est maintenant 
enrichie de toute la culture humaine – culture dont nous avons dit que, par les 
phénomènes d’identification à des maîtres préférentiels, elle prenait une place 
prévalente dans la sublimation. (p.313) 
 

 Mais j’aimerais revenir au sujet de la sublimation.  Il présente d’une manière 

différente le fantasme et la sublimation que peut apporter l’art.  Il expose bien l’effet constructeur 

de l’art sur le créateur, qui est son propre sujet.  D’abord, voyez ce qu’il dit de la sublimation : 

 

La théorie de la sublimation oscille entre un simple déplacement du but en 
maintenant l’intégralité et même l’identité de l’énergie instinctuelle, et la notion de 
désexualisation qui suggère une modification de la forme de l’énergie elle-même. De 
la désexualisation, certains sont arrivés à la neutralisation, et de la désexualisation on 
peut arriver facilement à l’isolation obsessionnelle.  Mais l’auteur préfère penser que 
dans la sublimation, il y a surtout et avant tout déplacement du but, et peut-être une 
nouvelle répartition de l’énergie dans la mesure où ce qui sert à forger le contre-
investissement, but de la pulsion, manque à la pulsion.  En ce sens, la sublimation 
serait un mécanisme de défense comme un autre. (P.135) 
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Ce qui me tracasse avec cet extrait, c’est qu’il déclare que « la sublimation serait un 

mécanisme de défense comme un autre ».  C’est un point de vue qui se défend.  Personnellement, 

j’aime bien cette méthode, car elle me fait penser aux alchimistes qui voulaient transformer le 

plomb (métal très lourd) en or, métal noble qui est souvent associé aux dieux.  C’est un moyen de 

transformer une expérience pesante de la vie d’un individu pour la rendre légère comme une plume, 

en l’élevant vers les cieux.  Je vois ce procédé comme une libération qui neutralise l’aspect négatif 

pour en faire quelque chose de positif.  On peut également faire une analogie au Christ qui s’élève 

sur la croix (Évangile de Jean), libérant le souffle saint sur la foule…  À l’image du Christ, l’artiste 

libère son souffle intérieur, son inspiration sur la toile qui sera aussi présenté à la foule.   

 

Mais à part ce point, je suis d’accord avec lui sur l’effet constructeur de l’art.  Voici ce qu’il 

en dit : 

 

La représentation de soi et la confusion avec l’image idéale que nous avons de nous-
mêmes est un des éléments structurants spécifiques; « Je deviens ce que je crois 
être » a dit Gide, et on peut ajouter : « je crois être à la fois ce que je désire être et ce 
que les autres me font ».  C’est pourquoi la création ne peut se faire que dans une 
sorte de délire de soi, une conviction poétique qui, même inconsciente, existe 
toujours.  Ce côté rapproche l’artiste du mystique; l’artiste participe « à la gloire de 
Dieu » dans la certitude de l’accomplissement de son art.  La réalité l’en sépare dans 
l’imperfection relative de son œuvre qui ne peut trouver son achèvement que dans 
des alternatives d’illumination et de désespoir. (P.144) 

 

 D’un certain point de vue, cela démontre l’accomplissement individuel selon un plan 

divin.  Que ce soit individuel ou culturel, cela peut devenir aussi spirituel.  Il est intéressant ici de 

voir l’artiste dans une dynamique ternaire.  Partant de l’inspiration qui vient d’abord de lui, en 

relation avec sa culture, mais aussi avec une essence divine.  Alors on pourrait peut-être même dire 

que l’artiste se tisse des moyens de défense pour d’éventuelles épreuves.  Le poussant à son propre 

dépassement esthétique moral et spirituel.  Dans ce sens, je devrais pousser plus loin…  Trop de 

questions restent en suspension dans mon esprit…  Cette lecture a été des plus inspirantes. 
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 Si j’ai découvert ce livre, c’est d’abord grâce à l’écoute d’une entrevue46 de France 

Culture disponible sur le Net.  C’est ce qui m’a permis de découvrir Paul Ricœur.  C’était suggéré 

par le professeur Gérard Sautré pour le cours Théologie : Questions Fondamentales.  Ce cours nous 

a permis d’explorer des textes marquants de la philosophie humaniste.  Et nous débutions avec cette 

entrevue qui traitait de la philosophie humaniste à l’époque de la Grèce Antique.  On y traitait 

également de la construction du sens par l’art, la musique en particulier, ce qui était très intéressant.  

Je pouvais comprendre que le symbolisme puisse faire sens par son sens second.  Mais comment 

une œuvre sans présence symbolique pouvait être aussi manquante pour certains créateurs?  C’est là 

que j’ai retenu le passage sur « la conscience sélective ».  Notre conscience a tendance à 

sélectionner ce qui l’intéresse pour ensuite produire ce qu’il comprend.  Ce qu’il disait concordait 

avec l’observation que j’avais faite lors de mon premier stage.  J’avais alors remarqué que les 

créateurs, comme les spectateurs, ont tendance à retenir des signes référents à leur propre besoin.  Il 

est alors intéressant de voir l’explication de ce phénomène.  Dans leur exemple, il traite de la 

musique populaire qui fait état de ce phénomène de « rétention primaire et secondaire ».  Mais c’est 

applicable aux arts visuels.  La conscience du créateur sélectionne des parties de l’œuvre qui auront 

un sens particulier pour lui.  C’est à partir de ce symbolisant que l’artiste pourra entrer en réflexion 

et approfondir ses recherches artistiques, esthétiques ou même spirituelles. 

 

 La place de la prise de parole durant un processus de guérison m’intéresse également 

beaucoup.  Ici, je prends alors conscience de l’ampleur qu’a le « Verbe incarné » à travers diverses 

lectures théologiques et avec l’aide de mes professeurs.  Il n’est pas seulement le Christ incarné, il 

est aussi la Parole incarnée qui émeut l’être tout entier.  Pour mieux comprendre le processus de 

guérison par la parole, je me suis tournée principalement vers l’accompagnement.  Comme on a pu 

le constater précédemment, l’art utilise du symbolisme d’ordre assez personnel.  D’où l’importance 

de faire parler l’individu sur son propre monde symbolique.   

 

 Entre autres, durant le cours Relation d’aide en Pastorale47, donné par Marie-Hélène 

Carette, nous avons expérimenté et abordé le sujet sous divers angles.  Entre autres nous avons lu 

                                                
46 Entrevue sur France Culture; Sur Paul Ricoeur; invités : Olivier Mongin, Myriam Revault d'Allonnes, Eric 
Vigne; émission du vendredi 27 mai 2005 
47 Relation d’aide en pastoral, donné par Marie-Héléne Carette de l’université Laval, donné à l’IFTP (Institut 
de formation théologique et pastorale) à l’hiver 2008. 
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«La relation d’aide, Éléments de base et guide de perfectionnement48» de Jean-Luc Hétu qui m’a 

beaucoup aidée à prendre conscience de mes aptitudes d’aidante.  Ce livre m’a également donné des 

outils pour avoir une écoute active plus efficace.  Entre autres, j’ai réalisé l’importance du silence 

dans la relation d’aide.  Elle nous a également aidés à nommer notre théologie; j’y reviendrai. 

 

 L’auteur nous suggère entre autres un rapport de 5 pour 1.  Avoir cinq moments de 

silence pour un de réplique qui entrainera la réflexion chez l’aidé.  Ce petit truc permet de laisser 

toute la place à l’accompagné.  De plus, il peut me servir pour mieux "mijoter" les interventions que 

je ferai.  Est-ce qu’un reflet serait suffisant?  Est-ce qu’il a besoin qu’on focalise ou même d’être 

confronté à sa réalité?  En d’autres mots, on pourrait dire que ces silences peuvent me permettre, en 

tant qu’aidant, à mieux me focaliser sur l’aide dont à besoin l’aidé.  Ce qui laisse place à un terreau 

fertile pour la parole de l’autre, pour qu’il germe en moi vers ses propres réponses.  Ainsi, en se 

centrant davantage sur le mode d’expression de l’autre, ses besoins et sa réalité, nous sommes plus 

en mesure de le comprendre.  Nous obligeant à devenir empathique avec sa réalité et sortir des 

théories, découlant de notre savoir acquis.  Ce qui peut nous amener à écouter l’autre, plutôt que 

juste l’entendre. 

 

Si ce thème m’a touchée, c’est parce que je me rends compte que cela a été longtemps une 

de mes forces.  Me sentant souvent dépourvue de savoir en relation d’aide (entre autres durant mes 

stages pour les Forces Canadiennes), je me laissais guider complètement par l’aidé.  Sans pour 

autant prendre ses problèmes sur mon dos, mais en l’écoutant attentivement pour être empathique 

(p.50).  Ce silence d’écoute me permettait également de peser chacun de mes mots.  Et c’est 

surement grâce à ce silence que j’ai pu aider des gens dans le passé.  C’est une belle prise de 

conscience que ce texte m’a permis de faire.  Je me rends compte, qu’effectivement, j’ai des 

aptitudes pour aider les gens.  Et ce cours m’a permis de prendre conscience de mes forces.  À la 

suite de cela, lors des rencontres suivantes, je me permettrai davantage d’être silencieuse.  Car cette 

méthode du 5 pour 1 est là pour laisser la place à l’aidé.  Ce qui lui permettra aussi de prendre 

conscience qu’il a les outils pour s’en sortir.  Lui permettant de se responsabiliser (p.51) et lui 

laisser l’espace pour agir sur sa vie et ses problèmes.  Donc même les silences sont constructifs.  
                                                
48 Jean-Luc HÉTU; La relation d’aide, Éléments de base et guide de perfectionnement; Gaétan Morin Éditeur 
Ltée; 2007 
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Comme le suggère la pensée Taoïste, c’est faire le plein à partir du vide.  Mais d’un point de vue 

chrétien, c’est être là pour son prochain, et l’aider à porter sa croix…   

 

D’une manière réaliste, j’utiliserai donc le silence consciemment.  Laissant toute la place 

qu’il faut à l’aidé.  Ce silence me permettra d’être empathique à son problème et de l’aider à se 

responsabiliser.  Mais bien sûr, si je me rends compte que son langage corporel m’indique aussi s’il 

s’égare ou s’il devient improductif, je serai en mesure de faire une reformulation ou une focalisation 

pour permettre de remettre le train en marche.  Ici, l’œuvre devient un outil précieux, parce que ce 

ne sont pas tous les gens qui sont capables de dire en mots ce qu’ils vivent intérieurement, l’œuvre 

devient leur miroir intérieur.  Si je vois que l’accompagnement piétine, je peux lancer une nouvelle 

discussion à partir d’une partie de la toile.  Si je pars de mon expérience, ce fut les arts visuels qui 

ont vu l’expression de mon être tout entier.  Que ce soit les plus laides facettes comme les plus 

belles, le tableau devenait mon univers où tout était possible.  Je n’étais pas obligée d’expliquer ce 

que je vivais à travers eux, car l’observateur y voyait bien ce qu’il voulait.  Et si ce dernier posait 

des questions, j’étais heureuse de me dévoiler à travers cette création.  Ce fut pour moi une autre 

forme de langage qui m’a beaucoup aidée.  Je crois que c’est à mon tour d’aider les autres à mieux 

se comprendre à travers la dimension visuelle. 

 

 Après cette longue réflexion, on peut remarquer qu’une théologie en ressort.  C’est 

une théologie de la création.  Pas dans le sens où on retourne aux récits de la création, mais bien 

vers un récit personnel sur la création de soi.  Une théologie où l’Être se construit par la création.  

Se tournant vers elle, le créateur pourra s’y reconnaître comme nous pouvons nous tourner vers nos 

œuvres pour y reconnaître notre essence.  Ensuite, nous pourrons nous tourner vers Le Créateur 

pour reconnaître comme il nous aime dans nos bons et nos mauvais moments.  Tout ça fait partie de 

l’œuvre qu’est l’univers…  Cette théologie que je porte est également une louange vers cette œuvre 

magnifique qu’est la vie et le monde qui est son berceau.  À chaque moment elle change et peut 

continuer à nous éblouir.  J’ajouterais même que vivre en tant que créateur permet une autoguérison 

de l’être quand les maux sont sublimés.  La nuit de l’être fait alors place au bonheur d’une paix 

intérieure.  Malheureusement, les lectures que j’ai faites sur la théologie de la création ne m’ont pas 

vraiment plu.  C’est pourquoi je ne m’étendrai pas trop sur le sujet. 
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 Finalement, c’était ce qu’il y a eu de plus marquant comme découverte en relation 

avec mes recherches.  J’ai pu comprendre la place qu’a le manque entre l’œuvre et l’artiste.  Tout 

comme j’ai pu mieux entrevoir le mystère de la sublimation des maux par l’art, autant du point de 

vue psychanalytique que théologique.  De plus, j’ai même reçu de la formation sur 

l’accompagnement, ce qui me sera utile pour mon prochain stage.  Cela m’a permis de découvrir la 

théologie que je porte.  Ce nouveau savoir deviendra un atout pour mon deuxième stage.  Je pourrai 

comprendre où se situent les créateurs dans leur démarche vers soi.  Mais aussi, mes nouvelles 

compétences d’aidante m’aideront à mieux accompagner les créateurs. 



 

 

 

 

 

 

 

CHAPITRE 12 

 

DEUXIÈME STAGE 
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 Ce chapitre vous présentera mon deuxième lieu de stage, où j’ai pu faire un retour à 

la pratique pour vérifier la validité de mon nouveau savoir.  L’intervention se fera en quatre phases.  

On débutera avec la préparation du stage qui consiste à relever mes objectifs personnels.  Ensuite, je 

vous décrirai le secteur d’intervention et mon projet d’intervention.  Puis, vous aurez droit à 

l’échéancier des activités auxquelles j’ai participé.  Pour finir, nous retournerons à mes objectifs 

personnels pour voir les fruits qui en ressortiront.  

 

 

Phase 1 : Préparation au stage d’intervention 

 

  Fiche A : Objectifs personnels 

1. J’aimerais savoir comment l’art intervient dans le cheminement spirituel des autres.  Mais aussi 

comprendre davantage comment le processus se produit chez moi. 

2. J’aimerais savoir faire un plan d’intervention efficace, qui saurait faciliter le cheminement 

spirituel par les arts. 

3. J’aimerais savoir être une intervenante efficace par mon accompagnement,  mais aussi 

expérimenter par moi-même ce cheminement pour mieux aider les autres dans le leur. 

 

  Fiche B : Motivation 

1. Pour moi, ce stage saura m’apprendre une méthode que je pourrais tester par moi-même.  Ce qui 

me permettra de voir si celle-ci me convient.  À la suite de cela, si le besoin se fait sentir, je serai 

en mesure de l’adapter à mon propre style d’intervention. 

 

2. Les peurs qui me préoccupent sont surtout tournées vers ma qualité d’intervenante.  Mais aussi 

l’aspect financier; certaines activités se passeront à l’extérieur et je devrai payer pension.  Mon 

échéancier me préoccupe également.  
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3. Par chance, j’ai eu des cours de relation d’aide et un stage d’intégration à la réserve militaire en 

tant qu’aumônier.  Ce qui m’a donné de l’expérience et des outils pour être une accompagnatrice 

efficace.  

 

4. Suite à mes observations, j’en suis venu à la conclusion que l’accompagnement était plus propice 

au développement spirituel que la thérapie par les arts.  Donc, le stage me permettra de pousser 

plus loin mon questionnement et mes observations sur ce phénomène, d’abord sur moi-même, 

puis grâce aux autres.  J’aime beaucoup travailler ce sujet en groupe, car il me permet de voir 

comment les autres vivent ce genre d’activité.  

 

Phase 2 : Description du lieu et du projet d’intervention 

 

  Fiche C : Description du secteur d’intervention 

1. J’ai choisi les ateliers Linda-Pierre Bélanger car cette dame fait de l’accompagnement par les 

arts.  Elle travaille dans le même sens que mes hypothèses.  Je serai alors plus en mesure 

d’évaluer ces dernières. 

 

2. La mission des ateliers, c’est d’abord de donner des techniques de base à ceux et celles qui le 

désirent.  Ensuite, c’est d’offrir de l’accompagnement à partir des créations produites.  Puis 

organiser des ateliers d’arts spirituels en Église.  Celle-ci n’est pas thérapeute et a conscience de 

ses limites et les respecte.   

 

3. Les valeurs de cet organisme propagent principalement l’ouverture d’esprit et le respect de 

chacun.  Elle travaille pour faire prendre conscience et être à l’écoute « de la vie en soi ».  Elle 

utilise la prière et travaille en communauté.  Tout ça dans le but de « donner à l’Esprit des 

espaces de liberté », pour ne pas étouffer « l’Esprit créateur ».  Ces ateliers portent une théologie 

de la création.  Ce qui a comme résultat d’actualiser la Parole dans la vie des créateurs.  Ce qui 

permet au créateur de faire soi la Parole divine.  L’organisme est également franc en affichant 

son appartenance à la Foi catholique.  Linda-Pierre utilise la méthode de Saint-Ignace de Loyola 

(1491-1556).  Ce qui ne l’empêche pas de travailler avec les membres des autres mouvements 

religieux.   
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4. Il y a une autre dame qui fait de l’accompagnement spirituel par les arts dans la région.  Je ne me 

rappelle pas de son nom présentement, mais je recevrai bientôt les informations pour la contacter 

dans les prochaines semaines.  Je crois alors que je ferai une entrevue avec elle.  Mais le service 

offert n’est pas le même.  Elle ne travaille pas avec des groupes, à ce que l’on m’a dit.  Je serai 

bientôt en mesure de vérifier tout cela. 

 

5. Toute personne qui cherche à apprendre des techniques de création de base ou explorer sa vie 

spirituelle par les arts ou encore seulement vivre une expérience spirituelle hors du commun y est 

invité. 

 

6. Les besoins des personnes qui assistent  aux ateliers sont très variés.  Certains veulent apprendre 

des techniques pour créer des œuvres réalistes.  D’autres viennent pour être accompagnées.  Puis 

d’autres participent pour y vivre une expérience spirituelle.  L’une d’elle que j’ai rencontrée 

espérait retrouver un plaisir d’enfance refoulé, celui de créer.  Alors toutes les raisons sont 

bonnes.   

 

7. Je suis satisfaite de voir que ce lieu me permettra de voir le processus individuel de chacun, dont 

le mien.  Je pourrai également observer et comprendre les conséquences et le dynamisme 

qu’entraîne la recherche spirituelle par les arts en communauté. 

 

8. Ce milieu saura donc m’aider à pousser mes réflexions sur le processus de recherche spirituelle 

par les arts et ses dynamiques. 

 

9. La tuteure qui m’accompagne est la principale personne-ressource que j’ai à l’interne.  C’est 

Linda-Pierre elle-même.  Mais il est intéressant de savoir qu’elle emploie, pour l’aider, des 

accompagnateurs professionnels tels que des agents de pastorale ou des prêtres (c’est ce que j’ai 

observé durant mon dernier stage).  Ceux-ci deviennent alors également des personnes-

ressources.  
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10. Mes ressources extérieures sont principalement Marc Jean, mon directeur de stage ainsi que 

tout le milieu universitaire.  J’irai même jusqu’à dire que mon mari saura le devenir également, 

car il est mon principal moyen de transport. 

 

  Fiche D : Proposition d’un projet et description du projet 

1. Après en avoir discuté, elle me suggéra la réalisation d’une série de tableaux thématiques à teneur 

spirituel.  Ce que j’ai trouvé fort intéressant.   

 

2. Il s’agit d’une série de tableaux qui sera produite dans une optique spirituelle.  Chacun sera 

porteur d’un thème particulier qui colore ma vie spirituelle.  Pour ce faire, Linda-Pierre 

m’accompagnera vers cette vie intérieure aux couleurs particulières.  Elle saura me stimuler et 

me mettre en position pour me permettre d’habiter mes œuvres et à y vivre un cheminement vers 

mon être sacré.  Il devrait y avoir environ douze tableaux (chiffre symbolique de l’élection) ou 

treize (pour y ajouter mon mouton noir).  Mais cela peut encore changer.  J’espère par la suite 

exposer mes œuvres à L’œuvre de l’autre, la galerie d’art de l’UQAC.  Mais mon dossier n’est 

pas encore déposé et sélectionné, alors j’ai pensé demander à l’IFTP de m’accueillir en cas de 

refus du premier.   

 

3. L’objectif de ce projet créatif est d’abord de vivre et expérimenter les méthodes de l’intervenante 

Linda-Pierre.  Ce qui me permettra de voir quelles sont les dispositions les plus propices à la 

création spirituelle.  De plus, à la suite de cette expérience, il sera plus facile pour moi de faire 

vivre cette expérience à d’autres créateurs.  L’exposition permettra également de concrétiser la 

fin de cette maîtrise. 

 

4. Linda-Pierre est très intéressée par mes recherches parce que cela lui permet de mettre des mots 

sur ce qu’elle et bien d’autres vivent.  Ses clients débouchent souvent sur une expression de type 

spirituel.  De plus, celle-ci me voit comme la relève qui se bat dans le même sens qu’elle.  Nous 

avons toutes deux un intérêt particulier pour le monde spirituel et les religions.  Nous aidons 

notre monde actuel à renouer et faire la paix avec cet aspect de leur vie. 
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5. En exposant à l’université, j’espère bien montrer au monde professionnel de l‘art comment la 

religion n’est pas une nuisance, mais une richesse quand ce domaine s’associe à l’art.  Je ne dis 

pas que l’un est meilleur que l’autre, mais qu’ensemble, ces deux domaines peuvent porter des 

fruits riches en profondeur qui sauront faire vibrer les âmes. 

 

 

Phase 3 : L’échéancier 

 

9 sept. 08 : Première rencontre avec Linda-Pierre pour mieux connaître son organisme, ses 

buts et objectifs.  J’en ai profité pour lui expliquer mon point de vue et lui partager mes 

interrogations.  Puis elle m’a fait la proposition d’une série d’activités qui me permettront de voir 

plusieurs aspects de son travail.  Mais aussi des instants propices pour la recherche spirituelle par 

les arts. 

17 sept. 08 : Lors de cette journée, je suis venue l’aider pour l’atelier pendant qu’elle 

accompagnait une dame pour une durée d’une heure.  Suite à cela, nous avons continué à discuter 

de ma recherche pour en venir à parler de mon projet dont je vous parlais plus haut.  Puis nous 

avons signé le protocole d’entente. 

18 sept. 08, (toute la journée) : J’ai participé à son atelier Artiste, pourquoi pas moi?  Il 

s’agit d’un atelier qui sait s’ajuster à chacun.  Passant du besoin de technique, au simple plaisir de 

créer à la recherche spirituelle comme moi.  

25 sept. 08 : Artiste, pourquoi pas moi?  suivi d’un EVC.1 (En chemin de vie).  Il s’agit ici 

de cours avancés pour les artistes qui veulent créer en suivant les méthodes de Saint-Ignace. 

1 oct. 08 : Atelier spécialisé (ch. 2) (je n’ai pas pu assister au premier, car j’avais autre 

chose de prévue).  Il s’agit d’« Un chemin pour toucher à l’art sacré.  En soi, En chemin créatif, les 

uns les autres ». 

16 oct. 08 : Artiste, pourquoi pas moi ? suivi d’un EVC.1.  

23 oct. 08 : Artiste, pourquoi pas moi ? 

29 oct. 08 : Atelier spécialisé (ch. 3) 

30 oct. 08 : EVC.1 

5 nov. 08 : EVC.1 

6 nov. 08 : Artiste, pourquoi pas moi ? 
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12 nov. 08 : Atelier spécialisé (ch. 4) 

20 nov. 08 : Artiste, pourquoi pas moi suivi d’un EVC.1. 

28, 29, 30 nov. 08 : Prière et couleur en Église, dans le cadre d’une préparation à Noël au 

Havre de l’Hospitalité à Alma. 

3 déc. 08 : Atelier spécialisé (ch. 6) 

11 déc. 08 : EVC.1 

Du 14 au 20 mars 09 : Une retraite d’une semaine complète de Prière et couleur en Église 

avec les Trinitaires de Grande-Baie, à créer dans le silence.  Ce qui mettra fin à mon stage.  (Je 

n’avais pas les fonds pour être hébergée chez les Trinitaires) 

Septembre 09, soumission de mon dossier d’artiste à « L’œuvre de l’autre » (UQAC) pour 

avoir une place d’exposition.  Si j’ai un refus, je trouverai un autre endroit. (Malheureusement, 

puisque j’ai déménagé dans une autre région durant l’été 2009, j’ai dû reporter le travail que 

j’effectuais sur mon dossier d’artiste.) 

 

Phase 4 : Retour sur le stage d’intervention 

 

  Fiche A : Objectifs personnels 

1. J’aimerais savoir comment l’art intervient dans le cheminement spirituel des autres.  Mais 

aussi comprendre davantage comment le processus se produit chez moi. 

J’ai remarqué plusieurs cas où l’art a affecté le cheminement de ceux-ci positivement.  

Permettant de voir des choses insoupçonnées, mais aussi pour aider à visiter leur sanctuaire 

intérieur. 

 

2. J’aimerais savoir faire un plan d’intervention efficace, qui saurait faciliter le cheminement 

spirituel par les arts. 

Les EVC est une série d’exercices permettant d’effectuer un cheminement intéressant et 

efficace du point de vue spirituel.  Cette démarche pourra m’être utile si je désire mettre sur 

pied des ateliers.  De plus, l’intervenante a su adapter les exercices de Saint-Ignace à ses 

ateliers artistiques. 
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3. J’aimerais savoir être une intervenante efficace par mon accompagnement.  Mais aussi 

expérimenter par moi-même ce cheminement pour mieux aider les autres dans le leur. 

L’accompagnement que j’ai reçu à travers cette expérience m’a un peu déçue.  Car je me 

suis présentée à elle en toute vérité, donc comme une Wicca.  J’ai été franche dès le début.  

Ce qui a provoqué un certain malaise.  La cause de celui-ci étant qu’elle a tenté de me 

ramener à mes racines chrétiennes, que je n’ai pas délaissées pour autant.  Je ne me suis pas 

sentie respectée dans ce que j’étais et vivais.  Mes mécanismes de défense se sont donc 

enclenchés.  J’ai donc arrêté de parler de mes croyances.  Durant ces accompagnements, j’ai 

senti que l’intervenante avait parfois tendance à interpréter pour moi mes œuvres.  Mais 

ayant un univers intérieur différent, ces interprétations me déstabilisaient et m’irritaient.  Il 

a été difficile de rester neutre face à ce que je vivais.  J’ai alors pris conscience de 

l’importance de faire parler le créateur de sa création.  Pour remédier à la situation, j’ai dû 

adapter mon langage au sien.  J’exprimais donc ce que je vivais avec des mots chrétiens.  Je 

sais maintenant que chaque question doit être ouverte pour insister l’autre à prendre toute la 

place, et ce, en toute authenticité.  Ce qui n’est pas facile.  J’ai personnellement pris trop de 

place au moins une fois.  Je ne devais pas m’interférer entre l’œuvre et son créateur. 

 

  Fiche B : Motivation 

1. Pour moi, ce stage saura me montrer une méthode que je pourrais tester par moi-même.  Ce qui 

me permettra de voir si celle-ci me convient.  À la suite de cela, si le besoin se fait sentir, je serai 

en mesure de l’adapter à mon propre style d’intervention. 

Cela m’a permis de constater l’importance d’avoir un endroit « sacré » pour la parole.  Qu’il 

y a aussi des moyens pour provoquer une expérience intense qui saura devenir spirituelle 

avec l’aide d’une relecture49.  Il y a aussi différents aspects des lieux qui sont à contrôler.  

Par exemple, le choix de la musique et des moments de silence respectueux.  Le cercle est à 

mon avis, une disposition intéressante pour avoir une bonne dynamique de groupe.  

L’éclairage influencera également la productivité.  S’il est fort, l’espace sera plus propice à 

la production, tandis que tamisé, il favorisera la rétrospection.  J’ajouterais à cela, que 

l’introduction, un mot de bienvenue, est une belle manière de marquer le temps avant la 
                                                
49 Selon Linda-Pierre, la relecture, contrairement à l’analyse, vise à revoir l’œuvre en prenant conscience de 
ce qu’elle nous fait vivre.  Ce qui permet de visiter l’œuvre sans avoir à connaître les principes 
psychologiques de l’art. 
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création.  Quand il n’y en avait pas, je pouvais sentir qu’il manquait quelque chose.  Cela 

permet de se mettre dans un état particulier de création.  Surtout, le sujet apporté influencera 

très certainement la production.  De même que le mot de la fin permet de revenir à la « vie 

courante ».  Quand l’introduction et la conclusion des activités étaient escamotées, je sentais 

qu’il manquait quelque chose.  La ligne directrice était floue et il était difficile de fermer la 

boucle de ce moment particulier pour ensuite retourner chez soi, avec parfois des questions 

sur soi en suspens. 

 

2. Les peurs qui me préoccupent sont surtout tournées vers ma qualité d’intervenante.  Mais aussi 

l’aspect financier (certaines activités se passeront à l’extérieur et je devrai payer pension) et mon 

échéancier me préoccupe. 

Je considère avoir manqué de place pour faire de l’animation, mais j’ai quand même fait de 

l’accompagnement lors de certaines activités.  Ce qui a été une bonne chose, car j’ai pu voir 

le besoin que ce genre d’activité peut provoquer.  Je dirais même que deux intervenants 

pour un groupe de 15, c’est trop juste. 

Du point de vue des finances, Linda-Pierre m’a permis d’utiliser sa peinture et j’ai trouvé du 

matériel peu coûteux et je me suis même mise à la récupération (ce qui n’est pas nouveau en 

soi).   

Pour ce qui est de l’échéancier, je l’ai révisé pour qu’il puisse correspondre à mes besoins 

pour ma maîtrise (ça sert à rien de trop en faire) et pour respecter mon budget. 

 

3. Par chance, j’ai eu des cours de relation d’aide et un stage d’intégration à la réserve militaire en 

tant qu’aumônier.  Ce qui m’a donné de l’expérience et des outils pour être une accompagnatrice 

efficace.  

 Effectivement, mes cours et mon expérience m’ont été très utiles. 

 

4. Suite à mes observations, j’en suis venue à la conclusion que l’accompagnement était plus 

propice au développement spirituel que la thérapie par les arts.  Donc, le stage me permettra de 

pousser plus loin mon interrogation et mes observations de ce phénomène, d’abord sur moi-

même, puis grâce aux autres.  J’aime beaucoup travailler ce sujet en groupe, car il me permet de 

voir comment les autres vivent ce genre d’activité.  
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À ce propos, suite à cette expérience d’accompagnement par les arts, je suis tentée de 

revenir à la thérapie pour sa structure plus fiable.  Mais aussi parce que la thérapie permet 

de dépasser les blessures.  J’ai trouvé que le type d’accompagnement que j’ai observé 

permettait de voir par-delà la douleur, mais j’ai eu l’impression qu’il y a eu beaucoup 

d’évitement de celle-ci.  Je comprends qu’il n’est pas agréable d’être dans une zone sombre 

et douloureuse, mais il est parfois nécessaire de passer par là pour faire la lumière et guérir 

les blessures.  Mais je la comprends d’agir ainsi, car elle a cherché à rester dans son 

domaine de compétence.  Elle n’est pas thérapeute et ne veut pas trop travailler sur les coins 

obscurs qui ressortent.  Elle cherchait la lumière en évitant l’ombre.  Elle évitait également 

la critique, mais c’est surement dû à la peur du jugement.  

 

  Fiche D : Proposition d’un projet et description du projet 

 La réalisation d’une exposition demande du temps et de l’énergie.  Pour cela, je dois 

faire de la recherche visuelle et plastique, en plus de l’élaboration d’un dossier d’artiste présentable 

aux galeries.  Mais étant donné que l’écriture de cette recherche est plus pressante, je dois finaliser 

cette recherche avant de conclure par l’exposition.  Il aurait été intéressant d’introduire une partie 

traitant de l’importance de l’exposition dans le processus spirituel du créateur, mais parfois il faut 

savoir où s’arrêter pour ne pas surcharger le travail de recherche.  De plus, cette exposition sera 

pour moi une première solo, ce qui me fera apparaître dans le circuit de l’art professionnel.  Ce qui 

demande un travail de haute qualité.  C’est pourquoi, je devrai faire une sélection des œuvres 

passées et en produire d’autres qui seront dignes des fruits découverts lors de cette recherche.  

Linda-Pierre aurait préféré que j’expose avant le dépôt de la recherche, mais cela devenait trop 

stressant parce que j’avais une surcharge de travail.  Étant donné que mes œuvres doivent transpirer 

mon essence spirituelle, je dois être dans un état de création qui me permet d’accéder à un état 

d’esprit particulier.  C’est donc dans le souci de faire un travail professionnel que je remets 

l’exposition à 2010. 

 

Finalement, je considère que l’accompagnement est un outil indispensable pour permettre 

au créateur de pousser sa réflexion spirituelle.  Mais, il est possible que la création ouvre de vielles 

blessures qui ont besoin de guérir pour être sublimes.  Maintenant que j’ai observé plusieurs 

groupes de création, j’ai pu voir quels éléments peuvent aider ou nuire au cheminement spirituel des 
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artistes.  Il est intéressant de voir que ce stage a su répondre à mes objectifs, mais cela ne s’est pas 

passée comme je l’imaginais.  Mais cette expérience vécue à la « première personne » m’a permis 

de m’affirmer davantage en tant que croyante Wicca.  Je me suis rendu compte que ces valeurs 

étaient différentes des miennes au niveau de la Foi.  Ce qui m’a montré toute l’importance de ne pas 

interpréter l’œuvre de l’autre.  Mais bien de laisser son créateur découvrir ses propres questions et 

trouver ses propres réponses.  Sans cela, il pourrait naître un nouveau problème qui n’existait pas au 

départ.  Cette intervenante voyait le doute dans mes œuvres, mais en fait, c’était peut-être le sien 

qu’elle voyait en moi. 



  

 

 

 

 

 

 

 

CHAPITRE 13 

 

RETOUR À LA LECTURE 
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 Ce qui s’est passé durant mon dernier stage m’a laissée très perplexe.  Que s’est-il 

passé ?  Qu’est-ce qui a installé ce malaise entre moi et l’accompagnatrice ?  J’ai dû prendre du 

recul pour mieux voir ce qui se passait.  Le retour à mes lectures me donna une réponse très 

satisfaisante.  Entre autres, je suis retombée sur un texte de Jean-Pierre Marceau et d’Yves St-

Arnaud qui m’a fait comprendre qu’il s’agit peut-être plus de recadrage que d’accompagnement.  Il 

s’agit d’un article de la « Revue québécoise  de psychologie » nommé «Recadrage et 

accompagnement : une double tâche pour le professionnel50».  Je vous expliquerai quelle est la 

différence et ce qui en découle. 

 

 Dans ce texte, les auteurs posent d’abord la question suivante : « quels sont les 

facteurs qui contribuent à rendre le client proactif ? »  C’est alors qu’ils relèvent deux types de 

facteurs : le client dans son ensemble bien particulier et le praticien, selon ses méthodes 

d’intervention.  Et selon l’approche du praticien, on peut distinguer deux fonctions : le recadrage et 

l’accompagnement.  La première, le recadrage, «  s’appuie sur son savoir professionnel ou son 

expérience personnelle pour analyser et traiter une situation particulière ».  Pour ce qui est de la 

deuxième fonction, « l’intervenant se centre sur le cadre de référence du client et s’intéresse à voir, 

à ses idées, à ses émotions, à ses besoins, à ses intentions, à ses solutions, etc. ».  Pour faire suite à 

ces explications, on y ajoute qu’ « on considère que le client est véritablement en mode proactif 

lorsqu’il est occupé à donner un sens personnel à l’information disponible (autosignifiance), à faire 

des choix éclairés (autodétermination) ou à trouver des moyens de devenir plus efficace dans son 

action (autogestion) ».  Les deux fonctions doivent être présentes en un équilibre qui n’est certes 

pas évident à appliquer ou même a évaluer.  Mais ces auteurs nous donnent des outils pour y 

parvenir. 

 

 Un fois ces fonctions précisées, on nous présente l’avis de plusieurs professionnels 

sur la question.  On se rend alors compte qu’il est souvent plus facile de faire du recadrage que de 

                                                
50 ST-ARNAUD Yves et MARCEAU Jean-Pierre, Recadrage et accompagnement : une double tâche pour le 
professionnel, Revue québécoise de psychologie (2007), 28(1), page 211 à 234 
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l’accompagnement.  Mais aussi de se méprendre sur la question.  Certains se disent accompagnateur 

et font beaucoup plus de recadrage.  Mais « le choix de ne tenir compte que des ressources du client 

est maintenant reconnu dans toutes approches ».  Ce qui démontre l’importance de pratiquer les 

deux fonctions de manière équilibrée.   

 

 Du point de vue de la pratique dont j’ai fait l’expérience, j’ai eu l’impression que 

l’accompagnatrice a fait beaucoup de recadrage avec les autres comme pour moi.  Mais dès le 

début, c’était clair qu’elle nous accompagnerait dans la foi chrétienne.  Mais face à des croyances 

autres que la sienne, n’aurait-elle pas dû être plus attentive au client ?  Elle m’a d’abord interrogée 

sur mes croyances ; comment je vivais cela etc.  Mais elle a analysé cela en fonction de ses 

croyances.  Sans cesse le message de n’avoir qu’un seul « maître » revenait.  C’était une référence 

au premier commandement de l’Ancien Testament, « un seul Dieu tu honoreras ».  Je comprends 

son point de vue, mais si elle avait cherché un peu plus, elle aurait vu que mes croyances ne sont 

pas si éloignées des siennes, j’utilise simplement d’autres symboles pour vivre et expliquer ce qui 

est fondamental chez l’être humain.  Je n’avais pas besoin qu’on introduise le doute et la confusion 

dans mes croyances.  Les prêtres avec qui j’en avais parlé durant le premier stage avaient été 

beaucoup plus ouverts qu’elle.  Je me suis alors demandé s’il n’y avait pas un brin d’intégrisme 

chez elle.  Ou encore, serait-ce dû à une peur qu’elle a face aux autres croyances ?  Suis-je tombé 

sur un mécanisme de défense ?  On peut donc voir qu’il peut s’agir de bien des choses.  Si elle avait 

fait de l’accompagnement comme il se doit, qu’elle se base sur mon expérience, l’accompagnement 

aurait apporté d’autres fruits.  Je serais devenue maître de ma vie.  Au lieu de cela le doute m’avait 

envahie.  Doute qui au départ n’existait pas.  En entendant, ce qui a été vécu m’a permis de me 

solidifier en tant que Wicca qui n’a pas renié le Christ pour autant.  Et je vis très bien ainsi. 

 

 Pour en revenir au texte, selon la description du texte, je peux affirmer que Linda-

Pierre a fait trop de recadrage avec moi.  Car une fois sa cueillette d’informations terminée, elle 

s’est fié à son savoir personnel.  Entre autres, quand elle venait voir mes œuvres, elle ne me 

demandait pas ce qui se passait en moi ou sur la toile, elle avait immédiatement une interprétation 

chrétienne qui ne laissait pas de place à mon monde particulier.  On aurait cru qu’elle voulait me 

convertir à sa cause.  C’est devenu irritant pour moi durant un moment, mais j’ai alors compris que 

je devais changer mon langage pour qu’elle comprenne ce que je vivais.  Je me suis adapté à ses 
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besoins.  J’ai donc employé des analogies chrétiennes pour expliquer ce que je vivais, ce qui l’a 

réconfortée et lui a permis de dépasser ce qu’elle ne saisissait pas en moi.  En soi, j’ai utilisé des 

principes d’accompagnement avec mon intervenante.   

 

 Ce que j’ai vécu en plus de cette lecture m’a démontré l’importance de 

l’accompagnement lorsqu’on approche un « patient » par les arts.  Car même la thérapie a sa 

fonction d’accompagnement.  Cet outil d’approche et de compréhension de l’autre est à mon avis 

l’idéal pour approcher l’artiste par sa création.  Les questions ouvertes et une approche 

personnalisée sont de mise.  Mais la ligne est mince entre le recadrage et l’accompagnement.  De 

plus, il pourrait arriver que le créateur se retrouve dans la confusion, où alors il aura besoin de 

recadrage.  Alors là, je n’ai pas de doute que mon savoir saura répondre au besoin de l’artiste. 



CONCLUSION 

 

 

 Voici ce qui termine la partie écrite de cette recherche.  Elle m’a permis de faire le 

tour de l’aspect spirituel de l’art.  Certes, je n’ai pas parlé de tout, mais pour ce genre de travail il 

faut savoir où s’arrêter et faire des choix.  Je n’ai pas parlé des diverses formes d’explorations 

spirituelles possibles par la création, mais cela aurait été intéressant.  Que ce soit en Chine, en 

Australie, en Afrique, en Inde, en Europe ou même au Etats-Unis, chaque nation a développé une 

forme d’art qui sait explorer la dimension sacrée de l’être.  Chacune d’entre elles est une manière 

différente d’affirmer à la fois sa culture et de toucher à l’essence de la vie.  Mais pour ce travail, je 

devais me visiter moi-même avant d’explorer les œuvres des voisins.  C’est pourquoi je vous ai 

présenté autant de mes œuvres et vous ai présenté ma vision de l’art. 

 

Pour débuter, j’ai exposé ma vision de l’art.  J’ai montré la relation que j’ai, en tant 

qu’artiste, avec mes créations.  Qu’il s’agit d’un langage second qui m’a permis certaines 

libérations.  Puis j’ai présentée l’œuvre qui a chamboulé ma vie en m’amenant à faire des études en 

théologie et m’a poussée à réaliser cette recherche.  Passant ensuite par l’œuvre nommé « le cœur 

des choses », j’ai réalisé ma propédeutique.  Ce qui m’a amenée à vous parler de ma problématique.  

À savoir que l’influence de la postmodernité, le pluralisme culturel, l’élitisme du domaine artistique 

et l’image de la subjectivité ont influencé en soi ma propre créativité.  Ce malaise m’a permis de 

poser cette fameuse question : En quoi l’art visuel peut-il s’inscrire dans une démarche de 

recherche spirituelle, principalement chez les créateurs?  Mais aussi de la préciser de plusieurs 

questions d’ordre secondaire.   

 

 Ces questions sous-jacentes sont apparues durant divers cours de théologie.  Cours 

qui m’ont inspiré de nouvelles œuvres.  Celles-ci ont été présentées pour vous démontrer le 

cheminement spirituel qu’elles m’ont permis d’accomplir.  Ce sont sept créations que j’ai 

sélectionnées pour exposer le symbolisme théologique contenu dans mes œuvres.   

 

 Dans le chapitre qui a suivi la présentation de ces œuvres, j’ai entamé le vif du sujet 

en établissant le cadre conceptuel de cette recherche.  Cela a débuté avec une présentation de l’art 

primitif qui cherchait à représenter la réalité, abstraite ou non.  Pour déboucher sur l’art 
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contemporain qui est empreinte d’élitisme baignant dans la postmodernité et la remise en question 

de sa propre subjectivité.  Vous avez également vu que l’art abstrait est très spirituel.  Et que l’art 

figuratif permet un accès plus facile au sens de l’œuvre; qu’il est plus religieux que spirituel.  Tout 

comme il y a convergence entre l’art et l’Église de par leur histoire.  Mais aussi qu’il y a perte de 

repères religieux chez les artistes d’aujourd’hui.  Également qu’il y a trois stades de cheminement 

artistique.  D’abord, il y a le sophistiqué qui est relié principalement à l’apparence, puis le 

pulsionnel qui est très émotif, et enfin le stade sublime qui est plus d’ordre spirituel.  L’art a 

également un objectif double : il éveille la conscience de l’âme de l’artiste puis, il éveille le 

chercheur spirituel à une conscience créatrice.  Toutes ces découvertes confirmaient mes théories 

sur le lien existant entre l’art et la dimension spirituelle de l’être humain. 

 

 Mais ce lien entre l’art et le spirituel devait être vérifié sur le terrain.  Pour ça, je 

devais trouver une méthode de recherche pour m’aider à rester rigoureuse.  C’est la praxéologie qui 

a capté mon attention par sa proximité à la pratique dans l’action.  Un rapide coup d’œil sur son 

historique et une brève description ont été présentés pour aider à sa compréhension.  C’est alors que 

j’ai décidé de faire cette recherche à la première personne, parce que je suis moi-même une artiste.  

Et j’ai poursuivi à la seconde personne pour ce que vit l’autre ; cela peut différer de mon 

expérience.  C’est par des techniques d’accompagnement que j’ai décidé de suivre l’autre à travers 

son cheminement.  Et par l’explicitation que j’ai exploré ma propre expérience.  Mais avant d’aller 

dans l’action, je devais connaître le paradigme de ma recherche puisque celle-ci influence le 

résultat.  Il est évident qu’en traitant de spiritualité, je demeure dans le domaine de la métaphysique.  

Et l’idée que je me fais de mon sujet est de type constructivisme, car je crois fermement que les 

individus peuvent se développer à travers les arts.  

 

 Au dixième chapitre, le premier stage m’a permis d’explorer deux lieux différents : 

l’art thérapie et l’accompagnement par les arts.  Une description détaillée de ce dernier vous a 

permis de voir les méthodes employées par les intervenants de même que les nouvelles 

interrogations qui sont survenues en moi.  Ce qui m’a amenée à vous présenter les nouvelles 

interrogations de cette recherche.  Les observations effectuées durant ce stage m’ont également 

permis d’affirmer que l’accompagnement était plus propice au développement spirituel que la 

thérapie.  J’y ai également réalisé que la prise de parole face à une œuvre signifiante amplifiant 
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l’approfondissement de la recherche spirituel qu’elle engendre.  Face à cette nouvelle réalité, j’avais 

besoin de précision du point de vue psychologique pour comprendre le processus intellectuel de 

sublimation.  Du point de vue théologique, l’aliénation du manque et l’importance de 

l’accompagnement et de la parole incarnée qui ont été explorées.  Ces points m’étaient apparus sur 

le terrain et devaient être éclaircis.   

 

 Pour le deuxième stage, l’intervention a été préparée en quatre phases.  Le première 

étant la préparation en élaborant de mes objectifs et mes motivations personnelles.  La deuxième 

étape a compris la description du secteur d’intervention ainsi que la proposition d’un projet.  La 

troisième présente l’échéancier du stage.  Puis enfin, la quatrième fait le retour sur le stage.  Un 

retour a été fait sur mes objectifs et mes motivations personnelles.  Puisque cela ne s’est pas déroulé 

exactement comme je l’espérais, je suis retournée à la lecture pour comprendre ce qui s’était passé.   

 

Ce qui m’amène au chapitre treize.  Ici, mes lectures m’ont permis de comprendre que 

l’accompagnement que j’avais reçu était plus de l’ordre du recadrage.  Ces lectures m’ont fait 

prendre conscience de l’importance de l’accompagnement dans un processus avec un autre 

individu.  Maintenant que j’ai vécu moi-même ce processus, je suis plus en mesure d’accompagner 

les autres créateurs sur leurs propres voies, sans m’interposer dans leurs processus par mes propres 

croyances et/ou philosophie. 

 

Comme vous avez pu le constater, j’ai fait bien du chemin depuis le début.  Chaque tableau 

et chaque rencontre de stage m’ont permis d’en apprendre plus sur moi-même, le monde de la 

création et la dimension spirituelle de l’être humain.  Mais cela ne se termine pas là ; je travaille 

encore aujourd’hui à créer des œuvres d’ordre spirituel.  Et puisque nous sommes en continuel 

changement, je n’ai pas fini de cheminer et de créer.   

 

 Grâce à ce travail, j’ai pu avoir confirmation qu’un créateur peut cheminer 

spirituellement grâce à ses œuvres.  J’ai également observé les conditions idéales à la production de 

telles créations.  J’ai pu voir et comprendre la différence d’impact d’une démarche thérapeutique et 

d’accompagnement.  J’ai même pu comprendre le processus psychologique qui permet à l’art de 

guérir les blessures de l’âme par le biais de la pratique artistique.  L’aspect thérapeutique me paraît 
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alors plus évident.  Maintenant, je sens que je pourrai aider à mon tour, accompagner des 

chercheurs de vie en soi par l’art.  Certes, ma spécialisation est l’art visuel, mais je sais que mes 

connaissances sont applicables aux autres formes d’art.  Étant une personne de type visuel, il est 

normal que les couleurs me parlent plus qu’à d’autres qui sont peut-être de type auditif.  Alors, pour 

eux, ce sera peut-être la musique qui portera sens en eux. 

 

À la suite de ce travail, j’ai bien l’intention de finaliser tout cela par une exposition.  Ce qui 

saura marquer la fin de ma recherche visuelle.  C’est très important pour moi de finir avec une 

exposition pour partager tout ce nouveau savoir.  Mais dans ce domaine, rien ne sert de courir.  Si je 

veux produire une exposition professionnelle ayant la profondeur espérée, je dois prendre le temps 

qu’il faut à la production des œuvres.  Et d’ailleurs, ça avance très bien.  Soit, j’ai déjà plusieurs 

œuvres, mais certaines ne donnent pas le rendu professionnel que je me dois de donner.  Je devrai 

faire une sélection des œuvres les plus signifiantes.  C’est pourquoi l’exposition sera présentée 

après la parution de ce travail de recherche.  Peut-être serait-ce là un nouveau sujet de recherche à 

explorer, quelle est l’importance d’exposer ses œuvres ?  Est-ce qu’une exposition a le même 

impact qu’une prise de parole ?  Après tout, s’exposer c’est s’affirmer en tant que personne, et dans 

mon cas, c’est dans ma Foi et tout mon être.  Peut-être même que je pourrais comparer cela à la 

scène de la passion, le moment où mes œuvres seront élevées à la vue de tous, il y aura le risque 

d’être vécu dans la douleur.  Comme durant l’enfantement, ce projet est une promesse de joie qui a 

aussi ses moments de souffrance.  Car ce n’est pas nécessairement facile de se mettre à nue devant 

une foule de spectateurs.  Nue car je me présenterai en toute intégrité si je veux respecter mon 

cheminement spirituel. 
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Voyageurs Multidimensionnels 
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Voyageurs Multidimensionnels 

 

Dessin, collage, acrylique, ‘‘gloss médium’’ 

sur aggloméré 

 

Plusieurs couches ont été superposées en transparence. 

 

2004 
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Reflet d’une réalité 
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Reflet d’une réalité 

 

Graines, os, tige de blé, plumes, baies, noix, cordages, broches, fils à pêche, acrylique sur ‘‘massonite’’. 

 

Projet de fin de BAC 

 

2003 
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De nature sèche 
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De nature sèche 

 

Montage de cheveux, plumes, bois, os, fruits d’églantier, feuilles d’arbre attachées à un cadre de bois pourri. 

Devant un fond de cuir, cuirette et faux poils cousus,  

 

2002
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Le temps d’un battement de mon coeur 
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Le temps d’un battement de mon cœur 

Crayon feutre noir et acrylique sur ‘‘massonite’’ 

août 2004 

61 cm x 122 cm
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Au cœur des choses 
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Au cœur des choses 

Acrylique et gloss médium sur toile 

Décembre 2005 

56 cm x 57 cm 
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La Vierge et le dragon 
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La vierge et le dragon 

Acrylique sur toile 

2006 

40.5 cm x 50.5 cm 
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Du Blanc au Noir 
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Du Blanc au Noir 

Impression numérique sur papier canton et acrylique, 

Les Éditions Niephates, Imprimé à Chicoutimi, Tirage unique, Été 2006 

24 pages, 11 cm x 33 cm x 1cm 
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Rosa Eglanteria 
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Rosa Eglanteria 

Boîte de cigare, impression numérique sur papier canton, broche de laiton et de cuivre, ‘‘gloss médium’’, fruit 

d’églantier et acrylique 

Les Éditions Niephates, Imprimé à Chicoutimi, 3 exemplaires, Été 2006 

12 pages, 13.5 cm x 9 cm x 4 cm
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La gloire par la Croix 
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La gloire par la croix (Jn 12, 20-36) 

Impression numérique, gravure sur linoléum, bois, corde de chanvre, papier et peinture dorée, 

Les Éditions Niephates, Imprimé à Chicoutimi, 4 exemplaires, Avril 2007 

40 pages, 14 cm x 18 cm x 5 cm



 

 

 

 

 

 

 

ANNEXE 10 

 

Sans titre 
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Sans titre 

Montage, de coquillage, argile rouge, acrylique, bois et ‘‘rafia’’ 

Hiver 2006 

 



 

 

 

 

 

 

 

ANNEXE 11 

 

Peintures dans le cadre d’un atelier d’accompagnement spirituel par les arts 
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Sans titre 

Collage et acrylique sur toile 

Automne 2007 



 

 

 

 

 

 

 

ANNEXE 12 

 

Métamorphose 
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Métamorphose 

Acrylique sur de l’aggloméré 

Automne 2007 

89 cm x 38 cm 



 

 

 

 

 

 

 

ANNEXE 13 

 

Plan des concepts qui sont dans la question de départ 
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Plan des concepts qui sont dans la question de départ 

 

Mot clé : Art / spirituel ou sublime ou sacré 

Points importants 

Le malaise du public face à l’art contemporain 

 

 

Le spirituel  dans l’art primitif 

 

 

Les liens entre l’art et le spirituel : 

Chez les artistes figuratifs  et  Les artistes abstraits 

 

 

Les aspects de l’art : 

Sophistiqué  Pulsionnel  Sublime 

 

 

Les deux discours sur l’art spirituel : 

L’éveil de l’artiste au spirituel et L’être spirituel aboutissant à l’art 

 

 

L’histoire artistique québécoise reliée avec l’Église 

 



 

 

 

 

 

 

 

ANNEXE 14 

 

à suivre… 
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à suivre… 

Carré conté sur de l’aggloméré 

48 cm x 93 cm



 

 

 

 

 

 

 

ANNEXE 15 

 

La mort et ses représentations 
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La mort et ses représentations 

4 REL 160 

 

 

 

 

Pour : Audrey HOUDE 

 

 

 

 

Séminaire final 

Quelle est la place de l’art face à la mort? 

 

 

 

De: Stéphanie BOUCHARD 

 

 

 

Pour le 13 décembre 2005 
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Introduction 

 

 Depuis des temps immémoriaux, l’art est le reflet des sociétés.  Grâce à l’art, nous sommes 

souvent en mesure d’identifier leurs symboles portant sur leurs réflexions portant sur la vie et sur la mort.  Et 

par la peinture, la sculpture ou même l’architecture, nous pouvons décrypter les philosophies de certaines 

civilisations.  Nous pouvons penser à une architecture pas trop éloignée, que nous connaissons bien, l’art 

gothique qui nous incite à regarder vers les cieux.  Plusieurs exemples se présentent à nous, comme le sont les 

pyramides pour les égyptiens.  Il y a entre autres les peuples mayas et olmèques qui se laisse connaître par 

leur art.  Il est alors intéressant de voir des sujets similaires à ceux exploités par les occidentaux, et ce avant 

même qu’il y ait eu un contact entre ces deux cavillations.  Mais l’archéologie a su nous décrypter les 

principaux enjeux qui entouraient la vision de la mort de ces civilisations. 

 

 La mort est un thème qui a inspiré plusieurs générations et civilisations.  Et peut-être plus 

certains que d’autres.  Ce thème de la mort est d’ailleurs très présent au Moyen-Âge.  Cette époque a dû vivre 

quotidiennement entourée de cadavres de toutes sortes.  Que ce soit causé par les guerres ou par les maladies, 

l’Europe de cette époque a développé une vision de la mort qui a renforcé la beauté fragile qu’est la vie.  La 

mort devient alors un élément de réflexion.  Il pousse les croyants à vivre en fonction d’un au-delà meilleur, 

une résurrection de l’âme. 

 

  Mais maintenant, où en sommes-nous?  Suite à toutes ces époques qui ont su construire notre 

présent, comment traitons-nous la mort dans nos œuvres d’art contemporain?  Et bien, il semblerait que nos 

repères aient disparus.  Peut-être est-ce dû à une révolution tranquille, qui a su remettre en question nos 

croyances premières.  Ou bien est-ce juste un monde qui tourne trop vite, qui ne veut plus laisser de place à la 

mort?  Malgré tout, l’art intrigue encore certains artistes.  Mais est-ce que l’utilisation de ce thème peut faire 

sens pour ce dernier ou pour ses spectateurs?  Pour commencer, nous débuterons avec les sociétés des plus 

anciennes. Je vous présenterai  une forme d’art utilisée par certains peuples primitifs, mais surtout visible 

chez les Égyptiens; les masques funéraires.
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Les masques funéraires 

 

Il y a deux grandes utilisations que l’on peut faire d’un masque.  La première permettant d’incarner 

un personnage grâce au masque.  D’où certains masques africains, utilisés pour personnifier la mort lors de 

performances rituelles.  La deuxième servant à recouvrir le visage d’une personne morte.  C’est de cette 

dernière que je vais traiter. 

 

On peut voir, grâce à l’archéologie, que cela fait très longtemps que l’homme utilise les masques 

funéraires.  Mais étant donné qu’il s’agit souvent de civilisations qui n’ayant pas encore développé l’écriture 

(ou juste que celle-ci ne soit pas encore décryptée, il nous manque des informations sur l’utilisation de ces 

masques.  Donc on peut spéculer que les raisons doivent être similaire(S) à ces peuples qui ont laissé des 

traces écrites qu’on a pu traduire. Comme, par exemple, le peuple égyptien.  

 

L’Égypte est célèbre pour sa tradition funéraire qui naît au début de l’Ancien Empire pour s’étendre 

au IVe siècle après J.-C., vaincue par le christianisme.  Selon la croyance, pour accéder à l’immortalité, il était 

indispensable que le corps du défunt soit préservé dans son intégrité.  La représentation de la tête était 

primordiale; c’est en effet par elle que l’individu existe en tant que tel.  Le masque funéraire est donc une 

tradition constante tout au long de l’histoire égyptienne.  À l’époque romaine, le portrait peint vient se greffer 

sur cette même tradition. 

 

À partir du Moyen Empire, la pratique de placer un masque lors de la momification s’établie.  C’était 

la dernière étape, on posait un masque de carton, de bois (rare donc cher), de plâtre ou d'or et d’argent.  

Certains masques égyptiens étaient parfois en or massif.  L'or, "la chair des dieux", devient donc le métal des 

pharaons par excellence.   

 

Entre les divers systèmes théologiques, telle la croyance en la résurrection, ce parallèle est similaire pour 

les Juifs et les Chrétiens.  Dans le culte des morts des Égyptiens, les portraits nommés « Fayoum » étaient par 

définition des objets de vénération, puisque, faisant partie des momies avec lesquelles ils furent trouvés, ils 

étaient considérés comme le substitut immortel du défunt.  Ils étaient comme le sacré en soi.  Pendant les 

premières années du règne de Tibère (14-17 de l’ère chrétienne), il semble, pour des raisons encore 

inconnues, que des portraits peints aient été fixés sur des momies.  Remplaçant alors le masque funéraire 

égyptien tridimensionnel par une surface picturale plane portant l’effigie du défunt.  C’était une innovation 
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ingénieuse qui montre que cette société appréciait le pouvoir allusionniste de la peinture grecque.  Sa survie 

des morts était confiée aux adeptes de cet art. 

 

Pendant les sept siècles qui ont suivi l’an 30 av. J.-C., l’Égypte est incorporée par l’Empire romain.  

Beaucoup de temples continuent d’être édifiés, comme Esna ou Kom Ombo.  Dans les nécropoles, tous 

espèrent gagner la vie éternelle en conservant les corps.  Une nouveauté apparaît : les masques en stuc et les 

portraits dits « du Fayoum ».  L’Égypte connaissait depuis longtemps l’embaumement, mais à l’époque 

romaine, la momie est habillée de parures peintes à l’effigie du mort.  Ces portraits sont connus depuis le 

XIXème siècle, et on en compte environ 800, datés du Ier au IIIème siècle, et même du IVème siècle.  

 

C’était ce qui nous reste des cultures qui nous donné des indices sur leurs intentions en écrivant sur 

leurs rites.  Mais qu’en est-il des peuples que nous connaissons un peu moins bien?  Par exemple, de l’autre 

côté de l’océan Atlantique, plus précisément au Mexique, de vieilles civilisations nous ont laissé des rites 

similaires, mais malheureusement, nous commençons à peine à décrypter leur écriture.  Voici ce que j’ai 

trouvé sur le sujet jusqu’à maintenant. 

 

 Pour commencer, il faut débuter avec les Olmèques car elle est la plus ancienne et la plus 

mystérieuse civilisation du Mexique.  Pour ce que l’on sait des masques olmèques, ils étaient portés par les 

rois lors de cérémonies.  Les lignes figurant sur ces derniers unifiaient le roi aux forces cosmiques. Le bassin 

inférieur du rio Coatzecoalcos correspond à peu près au berceau légendaire de la civilisation des Olmèques.  

Baptisés « Peuple du caoutchouc » par les Aztèques, les Olmèques sont apparus au cours du second millénaire 

avant notre ère pour disparaître 1500 ans avant l’essor de l’Empire aztèque.  Elle est la civilisation fondatrice 

de toutes celles qui ont suivies.  Les Aztèques trouvèrent dans le berceau de cette civilisation des objets rituels 

d’origine Olmèque et les conservèrent dans leurs propres temples.  Malheureusement, ce bassin est exploité 

pour le forage pétrolier depuis 1973.  Les maigres vestiges archéologiques non détruits pas les Espagnols, 

l’ont été par le dieu « argent ».   

 

Une autre civilisation précolombienne qui a utilisé les masques funéraires, sont les peuples Mayas.  

Dans leur cas, plusieurs masques de jade ont été retrouvés dans la métropole de Teotihuaca (Mexique).  On 

situe leur civilisation entre 300 et 600 ans av. J.-C. .  Le pouvoir de cette ville était concentré dans les mains 

de l’élite dont la légitimité ne repose que sur des croyances religieuses.  Vivant dans l’angoisse de la fin du 

monde et qui, pour survivre, procède à des sacrifices humains pas milliers.  La cité était érigée à quelques 

kilomètres au nord-est de Mexico.  Elle était traversée par une longue avenue de deux kilomètres, la voie des 
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morts, où s’élevaient les pyramides du Soleil et de la Lune.  Entre les deux, des centaines de têtes sculptées 

recouvertes de masques en jade. 

« C’est une pierre très dure à travailler, précise Franôis Coulon.  Ce sont des œuvres frontales pas du tout en 

ronde bosse.  Ni les yeux ni la bouche ne sont percés. »  Mais à quoi servaient-ils?  Étaient-ils sculptés en 

hommage aux défunts ou représentaient-ils les dieux lors de cérémonies?  Rien ne nous le dit.  Une chose est 

sûre cependant : la mégapole Teotihuanca a brusquement disparue vers 750, comme s’éteignit tout aussi 

brutalement, quelques siècles plus tard, la civilisation maya.   

 

Pour mieux comprendre le symbolisme des masques funéraires de jade, j’ai découvert certains dieux 

qui représentaient ces matériaux qui correspondent très bien au concept mortuaire.  Ainsi on peu aussi mieux 

comprendre leur philosophie sur la mort.  Il s’agit de trois dieux qui font parties des « seigneurs de la nuit ». 

 

• Itzlacoliuhqui - Le seigneur d'obsidienne; il incarne les vertus symboliques de l'obsidienne et du 

couteau sacrificiel. L'obsidienne, de couleur noire, était la matière préférée des Aztèques en raison de 

sa dureté et du tranchant qu’il donnait aux lames.  L'obsidienne symbolise donc la nuit et le froid. Le 

couteau de sacrifice est un signe de création : le sacrifice libère les forces vitales et contribue au 

mouvement cosmique. 

• Itzpapalotl - Papillon d'obsidienne; c'est une femme guerrière, déesse de l'ancienne ville chichimèque 

de Cuauhtitlán. Cette divinité de la guerre est associée au culte des morts des générations les plus 

anciennes. Sur ses ailes on peut voir des couteaux de pierre, symboles des âmes des femmes mortes 

en couches. Elle est la protectrice des femmes âgées. Elle est garante d'une longue vie et du savoir 

acquis durant cette existence. 

• Chalchihuitlicue - La Déesse à la jupe de jade; la Déesse des eaux douces gouverne le chiffre trois et 

la treizaine. Tout comme le jade, elle est estimée très précieuse, comme l'eau qui est source de vie. 

La déesse peut apporter l'abondance, mais elle est sans prise sur les caprices de la fortune. 

 

L’art au Moyen-Âge et au siècle des Lumières 

 

 Le moyen-Âge a été une époque fort mouvementée, « La mort fleurissait!  La mort était 

partout! »  Au milieu du XIVe siècle, la peste avait anéanti un tiers des habitants de l’Europe et a contribué à 

la familiarisation des contemporains à la présence des morts.  Cette obsession se base surtout sur la splendeur 

des vivants et l'inévitable putréfaction qu’apporte la mort.  C'est sur ce contraste que s'appuie une grande 

partie de l'iconographie de la Mort en Europe.   

 



 

 

129 

Le corps humain se mue en un spectacle, cela devient une scène qui pousse la civilisation vers une 

curiosité inlassable.  Le cadavre de l’homme devient un trésor qui suscite bien des convoitises.  La chair mise 

à vif et retournée provoque la fascination.  Au point que la dissection devient une cérémonie où l’on convie 

ses amis. 

« Toinette apprécie la proposition en connaisseuse : 

« Le divertissement sera agréable.  Il y en a qui donnent la comédie à leurs maîtresses : mais donner 

une dissection est quelque chose de plus galant.» » 

 

À l’âge baroque, le cadavre pénètre symboliquement le vivant à travers les fêtes, la poésie, mais 

surtout l’iconographie.  Le macabre fait souvent irruption au moment le plus intime, comme pour rappeler que 

la vie humaine n’est qu’agitation de marionnettes promises à la mort et au pourrissement.  Manière de dire 

que si l’existence n’est rien, elle est le plus précieu des biens puisqu’elle est vouée à l’évanouissement.  La 

décomposition inéluctable du corps, son retour à la poussière, est une forme de désaveu d’une création 

inachevée, dont le corps incarnerait la mauvaise part.  Seule l’âme semble promise à la résurrection.  La 

sensibilité anatomique incite à ne percevoir l’homme qu’à travers le squelette, et la collection des organes 

fascinaient les mentalités occidentales, ce qui se répercute à travers les voies royales de l’imaginaire : la 

poésie, la littérature, les sermons, les livres de prières, la peinture, la sculpture, les fêtes.  Cette familiarisation 

aux corps pétrifiés, sa fatalité et son spectacle combiné aux lumière du « triste savoir » de l’anatomiste est 

comme repris par des artistes tels que André Vésale, Léonard de Vinci et Michel-Ange. 

 

 À partir du XVe siècle, jusqu’au début du XVIIIe siècle, les hommes aiment se réunir autour 

d’eux, dans leurs lieux de vie et d’étude, des tableaux ou des objets rappelant la fugacité du moment et la 

fragilité de l’existence humaine.  Des fragments d’os, avec une prédilection pour les crânes, jonchent les 

cheminées ou les tables de travail, ou figurent dans le décor de toiles, supports privilégiés de méditation ou 

objets de contrepoint.  Objets voisinant avec des sabliers ou des horloges, signifiant combien le temps est la 

mesure de l’homme.  La chair étant la limite ultime de l’homme quand l’heure arrive. 

 

 

1) Les danses macabres  

 

Pour débuter, les danses macabres sont originaires de France, plus exactement du cimetière des 

Innocents de Paris qui ont été peintes en 1424.  Aujourd'hui détruite, elles nous sont parvenues par un livre de 

l'éditeur Guyot Marchand, publié en 1485. Pendant la deuxième moitié du XVe siècle, les danses macabres 

jouirent d'une popularité sans cesse grandissante.  Elles sont généralement peintes sur les murs extérieurs des 
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cloîtres, des charniers, des ossuaires ou à l’intérieur de certaines églises.  Sur ces fresques, un cadavre 

décharné ou un squelette est accompagné, pour former un couple, avec un représentant d’une certaine classe 

sociale.  La composition et le nombre de personnages dépendent de son lieu d’origine.  Les danses macabres 

prennent le plus souvent la forme d’une farandole.  En dessous ou au-dessus des illustrations sont peintes des 

vers par lequel s’adresse la Mort à sa victime, souvent d’un ton menaçant et accusateur, parfois sarcastique et 

empreint de cynisme. Puis suit la supplique de l'Homme, plein de remords et de désespoir, mendiant la pitié.  

Mais la Mort entraîne tout le monde dans la danse.  Entraînant  l'ensemble de la hiérarchie cléricale (le pape, 

les cardinaux, les évêques, les abbés, les chanoines, les prêtres) en passant par les représentants du monde 

laïque (les empereurs, les rois, les ducs, les comtes, les chevaliers, les médecins, les marchands, les usuriers, 

les voleurs, les paysans) jusqu'à l'enfant innocent.  La Mort ne regarde ni le rang, ni les richesses, ni le sexe, ni 

l'âge de ceux qu'elle fait entrer dans sa danse.  Elle est parfois représentée avec un instrument de musique.  

Cette caractéristique appartient au riche répertoire de la symbolique de la Mort et apparaît dès le début des 

danses macabres. L'instrument évoque le côté séducteur, attirant, un peu diabolique du pouvoir 

d'enchantement de la musique. Pensons au chant des sirènes qui attirent les bateaux vers les récifs, au joueur 

de flûte qui attire les rats et les enfants, etc.  Comme eux, la Mort charme les Hommes avec sa musique 

 

Au Moyen-Âge, les danses macabres étaient conçues comme un avertissement pour les puissants de la 

société et une source de réconfort pour le petit peuple, un appel à tous pour une vie responsable et pieuse. 

Mais son motif de base est plus simple, plus intemporel: celui du caractère éphémère de la vie. Elles 

rappellent aux hommes qu'ils sont tous destinés à mourir, sans exception.   

2) Le triomphe de la mort 

 

Deuxièmement, un autre thème conséquent du haut taux de mortalité de cette époque est le triomphe de la 

mort.  Tandis que la France et l’Allemagne préfèrent la danse macabre, l’Italie développe ce nouveau genre.  

L’esprit égalitaire entre les classes y est toujours présent.  Sauf qu’ici, la danse des morts fait place à un 

combat furieux avec les vivants.  L’issue de la bataille est décidée d’avance et sans équivoque; l’Homme sera 

vaincu par la Mort, c’est inéluctable. 

3) La jeune fille et la mort 

 

Ce troisième thème prendrait racine dans la mythologie grecque.  Il ferait référence à Perséphone.  « La 

jeune déesse cueillait des fleurs en compagnie de nymphes insouciantes lorsqu'elle aperçut un joli narcisse et 

le cueillit. À ce moment, la terre s'entrouvrit; Hadès sortit des abysses et enleva Perséphone. » 
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Ce thème-ci sera mit en forme à la fin du XVe siècle (avec la remise au goût du jour des couleurs de la Rome 

de l’Antiquité) pour devenir le thème de la jeune fille et la Mort.  Celle-ci connaîtra son point culminant chez 

les artistes allemands de la Renaissance.  Dans la plupart des danses macabres, on peu y voir la Mort avec une 

pucelle ou une jolie jeune femme.  Mais dans ces œuvres, il ne s’y dégageait généralement aucun érotisme.  

C’est d’ailleurs ce qui caractérise ce thème, on y met en relief un sombre lien entre la sexualité et la mort.  Ce 

qui est nouveau pour l’époque.  La jeune fille n’est plus qu’entraînée dans la danse, mais plutôt dans un 

échange sensuel qui s’érotisera avec le temps.  Les vers et l’intensité  disparaissent alors des tableaux pour 

prendre d’avantage d’intimité.  « Malgré la sensualité des images, on n'oublie pas la morale: on rappelle 

toujours le caractère éphémère de la vie, de la fière beauté de la femme. Son corps, son visage, sa chevelure, 

sa poitrine deviendront un jour pâture pour les vers... » 
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L’art contemporain 

(basé sur le texte « La mort dans l’Art contemporain ») 

 

Dans ce texte, cinq artistes de spécialité différentes débattent de la place de l’art dans l’art contemporain.  

Ils se sont rencontrés le 13 novembre 1995 pour faire une table ronde.  Le premier est Robert Daudelin qui 

est conservateur de la Cinémathèque québécoise.  La deuxième est Martine Époque qui est danseuse, 

chorégraphe et professeure au Département de danse de l’UQAM.  Le troisième est Jean-Claude Germain, 

essayiste et dramaturge.   Le quatrième est Jean-Pierre Latour, il est peintre, historien de l’art et 

enseignant.  Et enfin, la cinquième est Luce Des Aulniers qui à fait les recherches, conçu, animé et rédigé 

la rencontre et ce texte.   

 

La discussion qu’ils nous partagent oscille entre deux pôles.  D’une part  l’improbabilité de mettre en 

scène la mort comme telle.  D’autre part, son aspect métaphorique du moment fatal ou symbolique la 

tragédie du destin humain et des diverses figures de la Mort.  Qui sont pour l’art moderne : la 

dégénérescence corporelle, le vieillissement, la destruction de la planète, les pandémies, la violence 

mortifère… 

 

 

1) La perte de sens de la mort dans l’art 

 

 Jean-Claude Germain dénonce que la mort n’existe pas au Québec, qu’il n’y a pas de 

tragédie possible.  « À la limite, il y a un drame, surtout un mélodrame.  Devant la mort, le personnage braille 

dans son verre. »  Il avance même que, puisque nous sommes un peuple marchant, nous avons l’impression de 

négocier la vie, donc qu’on pourra aussi négocier la mort.  Qu’il s’agit ici d’un corpus occidental.  Que c’est 

présent dans tous les films, on éprouve de la difficulté à donner un sens à la mort car on éprouve de la 

difficulté avec le ‘‘sens’’.  La situation se résume à 50/50.  La vie c’est 50% et la mort, le deuxième 50 qui 

reste.  Ça devient un match nul.  D’où toute une mythologie de la survivance.  Malgré l’adversité, on continue 

à survivre…  Alors nous ne sommes plus face à la mort,  « Nous cessons juste d’exister. »   

 

 Il continue avec le sens dans les vidéos.  On cherche à donner un sens à la mort mais on 

s’imagine qu’il va venir tout seul.  On s’imagine qu’avec la vidéo, la mort a automatiquement un sens.  Mais 

le sens que l’art donnait à la mort vient plus d’un genre de théâtralisation.  Car depuis toujours l’art a sue 

donner un sens à la mort, quelque soit la civilisation. 
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 Luce Des Aulniers enrichie que cette surmédiatisation de la technologie devient troublante.  

Qu’en prétendant tout cerner, on s’éloigne de l’art.  La science technologique nous résume nos derniers 

moments, comme un suspens.  Qu’elle nous la représente de façon très partielle, notamment en privilégiant 

une surenchère de mort hyper violentes.  « Dans ces conditions, qu’arrive-t-il à l’art? » 

 

 Jean-Claude Germain revient sur le fait que le thème fondamental, dans l’art, c’est justement 

le rituel du passage.  Que ce soit au théâtre ou en danse, toutes les sociétés ont développé des mises en scène 

du passage.  Nous n’avons qu’à penser aux divers Livres des morts.  « Nous c’est pas un passage mais une 

disparition!»  Nous avons laissé tombé cette fonction de l’art.  « Le pire, c’est l’incinération.  Vroumm…  et 

on se retrouve devant un mur vide, avec une photo du décédé.  On ne sait pas quoi faire!  Tout est escamoté, 

disparu.  Un truc de magie! »  De plus, on nous présente souvent la mort comme un accident.  Il vient de 

l‘extérieur, ça interrompt. 

 

Il est clair que nous n’avons aucun outil mis à jour pour notre époque.  Nos yeux se tournent vers les 

explications scientifiques, la technologie s’empare même du monde artistique, en oubliant le sens qu’il peut 

redonner à la mort.   

 

 

2) Le symbolisme contemporain 

 

 Maintenant nous percevons la mort comme un accident de parcours.  On ne voit plus la mort 

que sur les angles de l’aboutissement du vieillissement ou d’une injustice.  Car elle frappe parfois des 

personnes qui n’étaient pas prédisposes à cela…  Donc cela devient un accident de parcours, quelque chose 

d’injuste qui ne devait pas arriver.  Mais on la voit aussi comme un corps sans vie que l’on peu retrouver à la 

morgue.  Sinon, la mort prendra la force d’un drame, ou même une forme macabre qui en devient presque 

ridicule. 

 

 

3) La domestication de la mort 

 

 Robert Daudelin amène l’exemple de Bazin, qui, dans les années 50, a fait changer les 

choses.  Il s’agit d’un film japonais qui présente le père du cinéaste qui accepte que son fils filme ses derniers 

instants sur son lit de mort.  Puis un autre gars d’Ottawa a répété l’expérience avec son grand-père.  Puis 

pleins d’autres suivirent.  C’est devenu un avènement de la vidéo, on dirait qu’on essaie ainsi de domestiquer 
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la mort.  Il en dit exactement ceci : « On dirait que c’est une espèce de volonté de domestiquer la mort, avec 

cet instrument devenu domestique qu’est la vidéo. (sic)»  

 

 

4) L’exposition des corps dans l’art 

 

 L’une des représentations modernes qu’on fait de la mort tourne autour du cadavre.  Il 

provoque un certain mystère, le premier et le plus opaque.  Si on regarde par exemple l’exposition La morgue 

de Serrano, cela peu semblé, à première vue, insupportable.  On peu y voir à quel point la mort n’est plus 

publique mais devenue de l’ordre du privé.  Ce qui vient peut-être en conséquence à l’individualité de notre 

époque?  Dans cette exposition, l’intimité est dévoilée.  Et cela nous ramène à la question de la dignité du 

cadavre.  Ce genre d’exposition peut être facilement perçu comme une profanation des morts.  Mais pendant 

plusieurs années, les gens pouvaient aussi aller voir le géant Beaupré qui était dans le formol, à la faculté de 

médecine de l’Université de Montréal. 

 

 À une certaine époque, la mort était une affaire publique.  On n’a qu’à penser au XIXe siècle, 

quand on faisait des pendaisons publiques.  Et même qu’on y amenait les enfants!  Cela avait une vertu 

éducatrice.  De plus, à cette époque, il y avait des visites publiques de la morgue à Paris.  On dit que les 

adolescents y allaient pour leur éducation sexuelle.  Et on y allait surtout le dimanche soir pour voir si on ne 

connaissait pas quelqu’un.  La société en entier avait ce droit de regard pour identifier les corps.  À cette 

époque, les photos et les empruntes digitales n’était pas encore arrivées.  Mais cette pratique fut arrêtée au 

nom de la dignité humaine, parce que, malheureusement, ça se transformait souvent en fête. (Je trouve la 

phrase vulgaire.  Et cela été jugé indécent pour les morts.  L’historien Bertherat en a d’ailleurs traité plus en 

profondeur. 

 

 

5) La mort esthétisée 

 

 De nos jours, on esthétise beaucoup la mort.  Ou plutôt, l’image du corps.  Jean-Pierre 

Latour dit sur ce sujet qu’on voit plus souvent la mort dans les musées que dans les salons funéraires.  Jean-

Claude Germain poursuit en qualifiant ce phénomène de cul-de-sac terrible.  « On exposait dans un lieu qui 

était associé à un passage, dépendamment à tes croyances.  Il y avait une autre vie possible, un sens.  Tandis 

que là, tu l’expose(S), t’as même pas de support, t’as rien.  Tu fais face à la fin.  Même pas à la fin, au non-

sens. »  Il est clair qu’on peut voir qu’il y a eu une division qui s’est produite quand on a retiré des lieux 
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« sacrés » les éléments significatifs du passage.  Ou inversement, en changeant de lieu, le sens qu’on donnait 

au passage a perdu son importance. Il est maintenant difficile de redonner sens à ces lieux désensibilisés par le 

business.  Maintenant, les éléments qui donnaient sens se retrouvent sous verre dans les musées.  Ils ont 

amené avec eux le sens qu’on donnait aux passages.  Comment ramener ce sens aux lieux de passage?  

Martine Époque a l’impression que lorsqu’on fait appel à l’imaginaire, on touche à l’esthétique, à la 

sensibilité.  Donc l’imaginaire serait une voie vers le sens. 

 

 

6) Les méthodes utilisées pour parler de la mort dans l’art 

 

 L’une des méthodes que l’on voit couramment au cinéma et en art visuel, quand on traite de 

la mort, c’est le sensationnalisme.  Dans le cinéma, 50% des films contemporains dits d’horreur nous montre 

des chairs à vifs.  Ce qui m’amène à parler de l’œuvre de Jana Sterbak, Vanitas : robe de chair pour albinos 

anorexique, 1991.  Cette robe est confectionnée de fil(S) et de filet(S) de viande crue.  Cette œuvre a soulevé 

beaucoup de polémique.  Celle-ci est qualifiée de « carrément affreuse » par Jean-Pierre Latour.  Le sang de 

la viande y coule, c’est magnifique et terrible à la fois.  L’artiste met sur sa peau ce que l’on a sous la peau.  

« Ce qui nous met littéralement à l’envers!  Et nous renvoi le fait qu’on va mourir. »  Mais à la base, cette 

œuvre est à teneur féministe.  Dans ce genre d’œuvre, le sens de la mort devient sans dessus dessous, notre 

société en perd ses repères.  Mais puisque la peinture est un art muet, il se fera entendre par la voix du 

scandale pour attirer l’attention.  Il ébranlera la société par, en autre, le morbide. 

 

 Martine Époque voit trois modes privilégiés en danse pour parler de la mort.  Il y a le 

mimétique, l’iconique et le métaphorique.  Pour le mimétique, l’œuvre risque de devenir morbide et macabre 

car elle représente la mort comme un phénomène douloureux.  Elle semblera fausse car représentée sous les 

traits de la vie.  « Et c’est encore plus faux quand le danseur vient saluer à la fin… »  Par contre, dans le mode 

iconique, on se décolle un peut plus de la réalité.  On ne montre pas, on suggère.  On réussit à voir la mort 

même si le danseur n’est pas mort et qu’on l’appelle « la mort ».  Avec la danse métaphorique, on s’éloigne 

complètement de la réalité.  Elle n’est pas illustrée, elle n’est pas plus montrée, elle sert de prétexte fondateur 

sous-jacent à la création.  C’est le mode qui le plus appelle à l’imaginaire des spectateurs et le place en état 

d’être face au néant. 

 

 

7) Le sentiment d’injustice 
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 L’un des thèmes qui fut souvent traité dans les œuvres parle du sida.  Contrairement au 

cancer qui se développe par l’intérieur de soi, le sida vient de l’extérieur.  Donc le sida entraîne un fort 

sentiment d’injustice.  De plus, il touche tout le monde, donc aussi des artistes, des créateurs…  « Quand la 

maladie tue les vieux, elle n’est pas intéressante, mais quand elle tue des jeunes… »  Il se trame derrière cette 

maladie un grand drame mettant en scène un destin qui frappe, une vision artistique d’un créateur frappé par 

un destin tragique.  On a l’impression que le sida tombe au milieu du paradis.  Il ne frappe pas que chez les 

pauvres, car de toute manière, quand les pauvres meurent, ce n’est pas grave… Mais c’est comme cela depuis 

le début de l’humanité, car normalement, les pauvres ne sont pas des artistes.  Mais quand quelque chose 

touche le monde artistique, vous pouvez en être sûr, vous en entendrez parler car ils feront des œuvres. 

 

8) Le jeu avec la mort dans le « heavy metal » 

 

 D’un autre côté, il existe une forme d’art qui a été développée suite à la création du genre 

« heavy metal ».  L’apprivoisement de la mort semble s’être rendu au point où il faut y faire.  Que finalement, 

le côté tragique serait de refuser la mort.  Pour les adolescents, c’est l’appel de la mort « mais ça correspond 

en même temps au moment de la résurgence du désir.  Désir de la mort et mort du désir, avec Satan qui 

revient aussi.  Nous revenons à Éros et Thanatos . »  Éros et Thanatos sont des dieux grecs; le premier 

personnalise la vie et le deuxième la mort.  Cette tension entre la vie et la mort fascine.  Cette tension attire les 

jeunes, littéralement, ils appellent la mort, mais avant, ils veulent jouer avec elle.  La grande faucheuse 

devient à la fois la victime et le bourreau.  

 

9) L’apprivoisement de la mort 

 

 Suite aux grandes guerres, un art s’est développé autour de la boucherie.  Mais de nos jours, 

la laideur est utilisée comme dénonciateur.  On se retrouve alors avec une esthétisation de la laideur, ce qui 

n’est plus la même chose.  Comme par exemple, on a qu’à penser aux « freak show».  On a apprivoisé la 

laideur, la dégénérescence, mais plus du tout pour la même fonction.  Baudelaire disait : « Toute beauté 

contient quelque chose de bizarre qui est fondamental à la beauté. »  Donc, il y a du bizarre dans la beauté, 

mais aussi du bizarre en soi.  Il y a une sensibilité aux laideurs, que ce soit aux nouvelles catastrophes ou au 

sida, à une éventuelle guerre nucléaire, ce sont des images bouleversantes.  Il y a de très célèbres photos sur le 

sujet, ainsi que des films.  Ce sont des images très fortes qui sont dure à apprivoiser…  Pourra-t-on réellement 

s’habituer à de telles images?  S’y endurcir, peut-être, mais s’y habiter, je ne pense pas. 

 

10) La mort « life» 
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 Il y a un genre musical qui semble utiliser la mort.  Dans le jazz, plusieurs musiciens insistent 

pour mourir en jouant.  Il y a près deux cent histoires comme celle-là.  Un tromboniste du nom de Globocarm 

avait fait un(E) pièce pour trombone solo où il joue devant la scène et où il s’essouffle progressivement.  « De 

plus en plus, tout ce que tu entends, ce sont les bruits de la tuyauterie du trombone.  Des glissements…  

Finalement, il tombe en bas de sa chaise, il est mort.  Ça, c’est extraordinaire en concert parce que les gens ne 

savent plus quoi faire.  Est-ce que tu applaudis parce que le musicien vient de mourir? (rires) »  Alors il meurt 

pour son art, c’est très beau…  Le pire c’est que ce n’est pas une blague, ni une image!  Il l’intègre totalement. 

 

 

11) Performance du passage 

 

 Voici une magnifique entreprise d’un passage par l’art.  René Derouin qui a perdu son père et 

un frère dans le fleuve Saint-Laurent, a entreprit une performance annuelle, solitaire, qui consiste à créer des 

personnages qu’il met sur une barque.  À l’aube, il s’en va au milieu du fleuve et il noie sa création.  Il 

meuble le fleuve, qui, à l’évidence, le hante, depuis qu’il a 17-18 ans.  Il envoie de la compagnie à son père et 

à son frère.  Jetant des personnages à plusieurs endroits, symbolisant un écoulement métaphorique des 

générations.  Ce qui est incroyable, c’est qu’elles sont toutes différentes.  Ce sont 5000 « individus » qu’il a 

noyés… 
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Conclusion 

 

 

 Pour terminer, on peut voir que l’art est un outil qui a longtemps servit à donner sens à la 

mort.  Que ce soit par les masques funéraires de diverses civilisations ou par la théâtralisation visible à 

l’époque médiévale avancée; l’art peut faire sens.  Aujourd’hui, serions-nous prêt à redonner un souffle 

sensible à l’art?  Pourquoi l’art ne fait plus sens pour les contemporains?  Est-ce un problème principalement 

artistique ou bien s’agit-il d’un problème de sens vécu par un peuple entier?  Ici on a parlé de la mort, mais ce 

vide de sens est aussi visible pour plusieurs autres moments passages de la vie qui a besoin d’un temps spécial 

pour lui redonner sens.  Que ce soit pour l’union des gens, la naissance ou l’entrée dans la vie adulte, la mort 

est un moment important qui doit être vécu pour mieux continuer à vivre…   
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 Le symbolisme est un mode d’expression visible dans plusieurs sphères de nos sociétés.  Et 

l’un des endroits où il peut s’exprimer en pleine aisance est dans l’art.  Non seulement dans le genre sacré ou 

mythologique mais aussi dans l’expressionnisme, l’impressionnisme, l’abstrait, le cubiste etc.  Le symbole est 

universel et est visible à divers niveaux dans les œuvres.  Comme par exemple dans les formes, 

l’emplacement dans l’espace, la couleur, la lumière et les ombres, mais aussi par l’expression des corps.  Mais 

pour les analyses qui suivront, j’utiliserai le dictionnaire des symboles51 comme référence.  Car même si on 

croit s’y connaître, ce document permet une analyse plus en profondeur des symboles utilisés. 

 

 À vrai dire, lorsqu’on voit un genre artistique, on croit alors qu’il s’agit de méthode 

d’expression complètement différente.  Car la présentation est différente d’un genre à l’autre.  Mais en réalité, 

le genre artistique est plutôt comparable à un symbolisme d’ordre culturel.  D’où la grande diversité de genre.  

Les principales catégories sont l’art sacré, le genre mythologique, le portrait, les scènes de la vie quotidienne, 

la nature morte, le paysage et l’allégorie.  Celles qui sont le plus emprunt de symbolisme sont bien sûr l’art 

sacré, le genre mythologique et surtout l’allégorie.  Mais tous les genres utilisent, souvent de façon 

inconsciente, des symboles.  Ceci est visible dans diverses composantes de l’œuvre. 

 

 J’ai d’ailleurs pu analyser plusieurs œuvres que je trouvais significatives pour les mythes de 

déluge que nous avons présentés en classe (Moi et Steve Bradette).  Il était très intéressant de voir que les 

mêmes rythmes, contrastes et thèmes revenaient.  De plus, ces signes visuels allaient dans le même sens que 

les « symbolisants »52 employés dans les textes.  On retrouve souvent les mêmes éléments, permettant aussi 

d’identifier le mythe présenté dans l’œuvre. 

 

Tout d’abord, les couleurs sont souvent présentées dans le même genre de contraste.  Il s’agit de 

contrastes clair/obscure.  La noirceur faisant majorité, avec de la lumière, des couleurs claires, placées au 

centre comme si on regardait à travers un tunnel.  En soi, cet effet nous amène donc à voir une sorte de 

passage.  Ce tunnel peut signifier l’angoisse face à l’épreuve purificatrice envoyée par Dieu.  Si on prend 

l’exemple du récit de Gilgamesh, le héros doit s’enfoncer dans un tunnel ténébreux, dans deux montagnes 

jumelées, passage nécessaire pour sa quête d’immortalité.  Ce tunnel devient alors un chemin initiatique, pour 

accéder à la lumière; chemin de la vie.  Mais pour d’autres, le tunnel peut devenir un passage sans retour.  

Mais encore, le noir que nous voyons peut symboliser les ténèbres primordiales.  Cette couleur a un sens 

                                                
51 CHEVALIER Jean et GHEERBRANT Alain, Dictionnaire des symboles,  éditions Bouquins 
52 Terme employé dans les cours pour désigner l’objet qui fait office de symbole.  Il nous rapporte au 
symbolisé qui est le sens second de l’élément symbolique. 
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ponérologique53 pour le mythe et l’œuvre.  Cette couleur est aussi présage de mort, puisque associée au deuil.  

Le sombre tunnel visuel devient alors un passage de mort.  Ici, pour le déluge, Dieu retirera le souffle des 

pécheurs par l’eau purificatrice.  Le tunnel symbolise donc la traversée obscure, inquiétante, douloureuse, 

débouchant sur une autre vie.  D’où l’extension du symbole du passage vaginale.  Le vagin de la mère, 

devenant le chemin initiatique du nouveau-né.   

 

 Ensuite, le rythme des œuvres prend souvent la même direction.  Les lignes, les couleurs et 

les formes poussent l’œil du spectateur à suivre un effet de spirale.  Même que la plupart d’entre eux prennent 

la même direction.  Il s’agit de spirale à tendance senestre (sens des aiguilles d’une montre).  Ce qui 

symbolise souvent dans diverses croyances la construction.  On peut interpréter cela comme une destruction 

qui entrainera une construction.  Mais cette spirale peut également nous rappeler l’effet de l’eau aspirée par 

les profondeurs visibles dans l’hémisphère nord.  Alors les éléments des tableaux semblent aspirés vers le bas, 

comme attirés par une force suprême.  Mais encore, ce rythme ressemble aussi à une vague.  Tout l’univers du 

tableau est donc transporté, entraîné dans la vague purificatrice du déluge.  Comme l’eau coulant sur un corps 

sali, la vague viendra nettoyer la terre du tableau.  Entraînant comme la saleté, les péchés du monde… 

 

 Les eaux ‘‘engloutissantes’’ en plus de la pluie assommante, la menace vient du bas mais 

aussi par le haut des tableaux.  On nous y présente de gros nuages obscurs, menaçants, lourds, opaques, 

denses…  De plus, le mouvement spiralé des tableaux entraîne nos yeux vers une lumière centrale.  Une lueur 

d’espoir à l’autre bout du tunnel.  Présentée au loin, annonçant la fin des temps troubles.  Annonçant ainsi une 

renaissance, une résurrection.  Ces gros nuages noirs sont porteurs de pluie.  Alors ils deviennent protecteurs 

et matriciels.  Leur présence est signe de manifestation céleste, par conséquent, de Dieu.  Mais aussi, pour 

l’effet bénéfique que la pluie pouvait avoir dans les déserts, il symbolise alors la fécondité.  Alors nous avons 

la pluie qui tombe du ciel et l’eau des sources qui jaillirent de terre.  Nous pouvons alors voir un beau rapport 

bidirectionnel.  L’ensemble du monde, tout ce qui se trouve entre ciel et terre subit le déluge et ses effets 

purificateurs.   

 

 Suite à cela, il y a les corps des hommes, courbés, tordus dans toute leur nudité.  Certains 

d’entre eux prennent alors des postures très dramatiques.  On peut voir dans les corps de Gustave Doré toute 

la tension de leurs mouvements.  Même les végétaux participent à cette dramatique en cassant sous le poids 

des corps.  Ces corps nus peuvent symboliser un retour à l’état originel, primordial.  Cela peut aussi signifier 

                                                
53  Ce type de symbole fait référence à l’aspect destructeur du symbolisant. 
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le dépouillement vécu, à l’approche des mystères divins, l’abolition de la séparation entre l’homme et le 

monde qui l’entoure.  Mais encore, dans la tradition biblique, la nudité peut désigner la pauvreté et la faiblesse 

spirituelle et morale.  Mais il est certain que, dans ce cas, l’homme se retrouve sans ressources face à son 

funeste destin.  L’homme pécheur n’a d’autre choix que de retourner à la matrice pour s’y faire purifie, retour 

à l’origine pour permettre la renaissance de l’humanité.  Mourir pour mieux renaître… 

 

 Jusqu’à maintenant, nous avons parlé des effets extérieurs, purificateurs du monde extérieur à 

l’arche.  À l’intérieur de l’arche, que se passe-t-il?  Dans les peintures, l’arche est souvent très grosse, 

massive.  Un demi-cercle pour la conque et un carré à trois étages en guise de temple temporaire.  Souvent, on 

nous la présente massive, grosse et très solide.  Elle peut même faire penser à un gros cocon.  On ne sait pas 

ce qui s’y passe.  Les artistes nous montrent surtout la dramatique qui se déroule à l’extérieur de l’arche.  

L’intérieur de ce navire semble protégé, immuable.  Bien en sûreté dans sa chrysalide, comme un papillon, ils 

attendent le moment propice pour sortir.  Finalement, c’est en accostant sur la plus haute des montagnes que 

la sortie deviendra possible.  La montagne devenant le lieu idéal puisque qu’il s’agit d’un lieu de rencontre 

avec Dieu.    

 

Si on compare l’arche de Noé au Radeau de la Méduse de Géricault, on peut voir toute l’ampleur du 

symbolisme de l’arche.  Le radeau de la Méduse est d’abord beaucoup plus petit que l’arche.  Elle est aussi 

très mince.  Elle semble fragile.  De plus, la dramatique du tableau se déroule sur le radeau même.  Donc on 

peut considérer qu’il s’agit d’une embarcation de la mort.  Contrairement à l’arche qui est conservatrice du 

germe de la vie.  Protégeant la vie qui y dort à l’intérieur, du ravage que subit le monde extérieur. 

 

Dans la majorité des œuvres, on y voit des monts qui dépassent de l’eau.  Dépendamment à quel 

moment du récit l’artiste s’est référé, la montagne prend une dynamique différente.  Comme par exemple, 

lorsqu’on se trouve lors de la montée des eaux, les monts se font submerger de corps tortueux, des derniers 

survivants.  Ils deviennent les derniers refuges pour les hommes, mais cela ne sera pas suffisant.  Dans 

l’œuvre de Francis Danby, en autre, on a l’impression que même le rock est ébranlé devant la puissance 

divine.  Nulle montagne n’est à l’abri, leur stabilité et leur immuabilité n’est plus suffisante.  La théophanie 

du déluge, la volonté du Seigneur est plus importante que la plus haute des montagnes qui puissent exister sur 

cette terre.  Les hommes semblent y grimper, en espérant atteindre la puissance divine, mais en vain. 
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Mais si on se retrouve à la fin du récit, lorsque l’arche échoue sur la plus haute des montagnes.  La 

montagne devient alors un lieu de rencontre entre le germe de vie, l’homme et Dieu.  La montagne devient la 

rencontre entre le ciel et la terre, un lieu de résidence pour les dieux.  Son ascension devient la figuration 

d’une élévation vers le ciel.  Mais encore, de son sommet, la montagne devient le centre du monde.  Alors le 

germe de vie qui y est déposé, devient un élément central à la renaissance de la terre.  Ce qui a été purifié, ce 

qui ressort vivant de ce passage deviendra un élément central dans l’œuvre de Dieu… 

 

Mais la montagne est également l’emplacement idéal pour faire une offrande au(x) Dieu(x).  L’autel 

en soi, représente la montagne par son élévation.  Alors, comme s’il n’était pas assez haut, ils ont fait un autel 

sur cette montagne.  D’où ils feront des holocaustes, des offrandes, des sacrifices.  Par ce geste, les hommes 

rendent quelque chose de sacré pour le donner au(x) Dieu(x).  Ainsi, ils symbolisent l’acte du renoncement 

aux liens terrestres par amour de la divinité.  Le sacrifice est également lié à l’idée d’un échange au niveau de 

l’énergie créatrice ou de l’échange spirituel.  Plus l’objet est précieux, plus l’énergie reçue en retour sera 

puissante, quelles que soient ses fins purificatrices ou propitiatoires.  Ainsi, les hommes du premier testament 

symbolisent sa reconnaissance par de la suprématie divine. 

 

Mais pour revenir à la composition des tableaux, j’ai suis restée surprise de retrouver un 

pentagramme à dix angles dans la fresque de Michelangelo.  Pointant vers le haut par le doigt de l’homme 

barbu derrière l’autel.  Dirigeant l’offrande vers le ciel.  Alors je me suis questionné à savoir s’il n’y avait pas 

un sens au-delà de celui que je pouvais repérer.  Mais c’est dans le symbolisme universel de l’étoile, que j’ai 

trouvé mes réponses.  Elle est d’abord la lumière qui perce les ténèbres.  Elle symbolise aussi le microcosme 

humain.  Dans le Ancien Testament, les étoiles obéissent aux volontés de Dieu.  Donc on peut supposer, par la 

position des personnes qu’ils s’abandonnent aux volontés divines, que leur sacrifice est plus un abandon de 

soi aux forces de Dieu. 

 

En gros, voilà le symbolisme qui m’a semblé le plus important pour les œuvres traitant de ce récit.  Il 

est intéressant de voir que les signes repérables dans les récits s’y retrouvent.  Mais encore, que 

l’interprétation peut être poussée plus loin, dépendamment de l’habilité de l’artiste, à bien exploiter son 

espace visuel.  Mais pour ce travail, j’ai surtout travaillé des œuvres classiques.  Quoique dans les autres, on 

peut retrouver le même genre de rythme ou de dramatique, sauf qu’elle demande alors une recherche plus 

poussée.  À la fois sur l’œuvre mais aussi sur les méthodes de l’artiste.  Mais d’un point de vue du 
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symbolisme universel, du premier coup d’œil, il est possible de retrouver les mêmes symboles.  C’est donc à 

nous de garder l’œil ouvert… 

 


