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Avant-propos d’Hélène Caure


Ce livre est une invitation à découvrir Pascal Pilate, un Artiste(S) singulier et pluriel. L’expression lui colle à la peau et engage toute sa vie. Comme une identité « polyactive » qui serait le néologisme le plus adapté à cet artiste protéiforme.


Je l’ai croisé il y a fort longtemps, dans une autre vie, dirais-je. Parce que c’est le propre de sa vie qui a imprimé nos échanges, au fil du temps. Son sens des jeux de mots m’ont fait rire ainsi que tous ses amis et, au-delà, toutes ses connaissances. Il est ainsi porté vers les autres, tous les autres qu’il croise, qu’il soigne dans son cabinet d’ostéopathe, qu’il invite à ses vernissages. Ses deux passions se trouvent réunies dans ce livre parfois autobiographique mais surtout qui retrace sa recherche d’homme.


Il sait avant tout cultiver l’amitié, réelle et sincère par sa disponibilité, son sens aigu d’entendre, au son de votre voix, si vous êtes en forme ou au contraire en déséquilibre d’humeur. Car il est un « forcené » de l’équilibre de par ses techniques de praticien. À l’écoute des tensions de ceux qui passent par ses doigts talentueux à les déceler.


Tout est là. Le lien indéfectible entre le corps, la pensée créatrice et l’esprit avide d’ouverture mystérieuse, ce lien si souvent distancié dans nos civilisations avant tout rationnelles.


Tout comme il établit un passage de lui à la matière qui n’est pas vide, pas inerte. Il entre en résonance avec sa toile et les éléments qu’il y dépose, de la couleur, des pierres, des plumes, de l’or... Et c’est alors lui qui insuffle son énergie au support qu’il va peindre parce qu’il a su capter celle qui circule en tout. Une façon de transmuter la materia prima en or...


Et l’artiste qu’il est, généreux par vocation (et il faut être sensible aux autres pour l’être), affirme son talent dans sa démarche humaniste pour offrir de la beauté, de l’énergie positive à travers ses œuvres d’art. Pour conjurer le déséquilibre néfaste.


Inclassable, Pascal Pilate est un être qui n’a jamais voulu être enfermé dans un code. Vous lirez dans cet ouvrage son parcours de vie qui s’est toujours refusé la normalité, le droit chemin étroit et conventionnel.


Par sa liberté chevillée au corps et à l’esprit, il explose en tous sens, il invente des techniques thérapeutiques, il crée des œuvres d’art sur tout support, de tout format, avec des matériaux innombrables dont certains peu probables. Surréaliste toujours.


Il fait feu de tout ce qui tombe sous son œil fureteur, il se nourrit de lectures, de recherches picturales qui confèrent à ses toiles, ses « carottes », ses masques, ses sculptures, une originalité forte.


Son charisme lui assure une aura extraordinaire. Mais ce n’est pas son but. Au-delà du désir de plaire qui habite tout un chacun, au-delà du geste créatif du peintre, ce qui le motive au plus profond de lui-même, c’est bien plus un souci de relier ceux qui peuvent « regarder » ses toiles à un bonheur simple, apaisant.


Il croit pertinemment à l’échange possible de ce qu’il donne, en termes d’énergie, à sa toile, à ceux qui se placent devant pour « regarder » voire admirer. Il veut transmettre du beau, il veut apporter du bien. Démarche louable, s’il en est, de nos jours !


Et si ceux qui savent y être perméables le ressentent, alors Pascal Pilate se sent vivre pleinement.


Découvrez Pascal Pilate de façon la plus libre qui vous appartienne. Les entretiens proposés permettent des rencontres qui sont autant de témoignages et de confrontations. Pas de droit chemin dans le parcours de ce livre, prenez les chemins de traverse qui vous séduisent, laissez-vous happer par une citation ou un ami ou une connaissance comme l’a fait Pascal Pilate. Ce sont des extraits de vie et le souhait de Pascal est que cela reste le plus vivant possible avec trois niveaux de lecture qui se dévoilent à vous « comme il vous plaira » pour votre plus belle satisfaction.


Bonne découverte !




Introduction


de Jeongmin Domissy-Lee


Énergie lumineuse, telle est la première impression qui nous saisit, lorsque l’on aborde l’œuvre de Pascal Pilate. Son travail donne en effet à la fois la sensation du mouvement qui traverse le corps et le sentiment d’un apaisement qui illumine l’esprit…


Imprégnée des traditions picturales abstraites occidentales, mais rappelant la plénitude de l’espace vide prééminent dans les peintures à l’encre de Chine, l’œuvre de Pascal Pilate unit la vie de la matière au souffle et à la liberté. Le visible, mêlé à l’invisible, nous interpelle et nous conduit à la découverte de l’infini qui se matérialise.


À l’inverse de bien des artistes contemporains qui s’adonnent à la manipulation du langage plastique sophistiqué ou à l’inventivité déconstructiviste, Pascal Pilate – un artiste, nourri de ses connaissances du corps humain et de sa structure organique –, s’est engagé sur une voie qui révèle en vérité la force vitale de la Beauté au travers d’œuvres, ayant pour sujet principal l’homme et ce qu’il considère comme l’essence de la vie : l’équilibre et l’harmonie.


Conçue dans une démarche humaniste qui se soucie de relier le spectateur à son bien-être, l’œuvre qu’il propose s’inscrit dans une constante quête bienveillante, au-delà même de ses aspects esthétiques. Elle se veut un réceptacle de créations de sens et de liens entre et avec les gens, un espace d’échange où rien n’est imposé et où la liberté de chacun de rêver, de sentir ou d’interpréter est permise.


Cette vision de l’art chez Pascal Pilate m’évoque des passages de la lettre d’Albert Camus à René Char (1957) : « Plus je vieillis et plus je trouve qu’on ne peut vivre qu’avec les êtres qui vous libèrent, qui vous aiment d’une affection aussi légère à porter que forte à éprouver. […] C’est ainsi que je suis votre ami, j’aime votre bonheur, votre liberté, votre aventure en un mot, et je voudrais être pour vous le compagnon dont on est sûr, toujours. »


Fidèle à son instinct, mais réfléchi dans la réalisation, avec une fine maîtrise des techniques picturales, Pascal Pilate est un artiste de la vie, qui tente de marier sur ses toiles le ressenti et l’intellect, la nature et la conscience, le dévoilé et le sellé... de manière à représenter le fond intime de l’homme et la liberté d’ouverture vers l’extérieur dans une harmonie fluide. La maturité et la sérénité acquises par son expérience de l’humain et sa connexion avec le monde, abordées avec la spontanéité de son esprit, font la singularité de l’artiste. Et, le dialogue entre ces composantes identitaires multiples engendre une vibration à la fois explosive et apaisante, qui anime l’ombre des couleurs et la lumière des formes.


Pascal Pilate réalise des œuvres en séries – la mémoire, la sensualité ou le paysage intérieur, qui ont pour point commun une approche de la peinture comme moyen de capter des instants fugaces du présent, témoignages de vie et de liens humains, et une capacité à les traduire plastiquement, en entrant en résonnance avec l’autre soi-même et en faisant corps avec l’Autre et l’environnement.


D’un point de vue formel, les œuvres de Pascal Pilate se reconnaissent par un extraordinaire métissage de styles divers : le minimalisme des formes vs la brillance des couleurs vives, la simplicité des constructions vs la profondeur des perspectives et l’uniformité des tonalités monochromes vs l’épaisseur de la matière. Que leur format soit intimiste ou plus imposant, ses toiles, qui concourent à l’émergence d’un chromatisme sobre et poétique, proche d’une calligraphie ancienne de l’Extrême-Orient, conduisent le spectateur dans la profondeur des sensations intenses.


Au sujet de ses toiles, même si elles sont exprimées chacune dans une couleur majeure – blanc, orange, vert ou bleu –, parler simplement de la peinture monochrome s’avère réducteur. Pascal Pilate travaille sur des toiles vides qu’il recouvre de couches de peinture et de matériaux naturels divers, avant de leur donner une surface de teinte quasi unie. C’est un long processus patiemment élaboré, mais qui finit par être presque occulté. Dans cette matière, il incruste ou positionne des morceaux de pierre semi-précieuse, de marbre, de minéral ou d’or…, offrant à la surface monochrome une dimension supplémentaire, et à l’œuvre une présence dense et certaine.


Les toiles de Pascal Pilate sont composées d’innombrables fluctuations et de reliefs fins qu’il explore avec des techniques singulières, accordant une place majeure aux lumières filtrées, recouvertes de surfaces polies mais aussi craquelées de ci de là. Les surfaces d’un blanc aux éclats dorés, d’un orange ou d’un bleu transparent avec des traces de mouvement ou encore d’un noir profond avec des particules lumineuses recèlent ainsi une infinité de textures.


La peinture de Pascal Pilate serait-elle comparable au corps ? Il dit que : « La peinture est un écho du corps de celui qui l’a faite. […] La matière n’est pas uniquement quelque chose de visuel, mais il y a un mouvement inscrit en elle ; il s’agit d’un véritable corps avec un espace à explorer grâce au geste ».


Cette corporalité de la toile se trouve particulièrement présente dans le « Dansekhwa » – un mouvement coréen d’avant-garde, ayant émergé au milieu des années 1970, adepte du monochrome (Chung Chang-Sup, Park Seo-Bo, Lee Ufan …) qui se caractérise, d’une part par l’ensemble des couleurs et des formes au sein du jeu entre le lisse et le relief et, d’autre part par un long processus du travail qui s’opère comme une méditation.


Quelle surprenante convergence des langages et des styles plastiques au travers de l’espace et du temps !


L’œuvre que Pascal Pilate crée, ce style multimodal, cette quête constante de rencontre entre des dichotomies apparemment contradictoires, se réclamant d’une « esthétique méditative », lui confère sa singularité et le positionne en même temps dans un univers de l’art contemporain complexe et à sens pluriel.


Son univers artistique nous invite à voir l’objet même de la toile – la matière et la lumière qui s’unissent dans une mélodie harmonieuse –, offrant une vision de la peinture non pas comme la simple traduction visuelle d’une idée mais comme une trajectoire créatrice de la beauté universelle. Empreinte de lyrisme, les formes abstraites présentées sous un spectre sobre et délicat, monochromatique, conçu laborieusement, sont en fait la transcription plastique du chemin intérieur de l’artiste, faisant écho aux sentiments des hommes qui les regardent, en leur procurant un havre de paix, un moment de contemplation, un temps d’introspection.


J’attends avec impatience de découvrir comment l’art pictural de Pascal Pilate évoluera par la suite.


Docteur en Linguistique,


Commissaire d’exposition


Jeongmin Domissy-Lee


(http://mdartwork.eu)




Chapitre 1


Pascal Pilate...


Artiste(S)


Singulier – Pluriel...


Comment ?




L’Art... Singulier – Pluriel ?


PP : depuis longtemps j’avais envie d’écrire sur ma démarche d’artiste. Mais je ne savais pas par quel bout prendre cette question.


J’ai fini par y répondre sous la forme d’entretiens que j’ai eus avec différentes personnes de ma connaissance ayant un vif intérêt pour l’art, en général. J’ai complété ces échanges par des réflexions a posteriori intitulées « ... Au fil des mots ».


Cependant, avant d’aller plus avant, il me semble essentiel de définir en quoi consiste être artiste pour moi et au-delà de ces généralités, comment je me définis moi-même.


Est-ce un métier, un savoir-faire, une vocation ? Certainement tout cela à la fois mais aussi bien plus. Être artiste, c’est un état d’âme, une disposition face à la vie. Ça vous colle à la peau comme un vêtement trop petit. Si le vêtement en question est ajusté, c’est le bonheur. Se renouveler, s’adapter, se transformer, pour moi, c’est créer, ce qui est le propre de la démarche artistique.


Cette évolution nécessaire qui me paraît simple et logique ne l’est peut-être pas obligatoirement pour ceux qui n’ont pas ma perception.


Être artiste, pour moi, c’est être une vibration.


C’est être en recherche permanente entre l’expression pure de sa liberté intérieure et l’acceptation filtrée que peut en faire la société.


Un artiste, peut se définir par un état de sensibilité qui pressent l’évolution d’un monde ; monde dans lequel il doit sans cesse réinventer sa présence pour continuer à y trouver son harmonie intime.


L’artiste, c’est une alchimie inventive entre Être ce qu’il est fondamentalement et Avoir sa place dans un groupe social qui a ses propres règles.


Au sein d’une société productiviste, on associe l’œuvre d’art à un objet physique. De la sorte, l’objet pourra être vendu, négocié, évalué, réévalué, surévalué. C’est un mode économiste d’appréhender l’art dont le corollaire forgera des codes de lecture pour que la production artistique de l’artiste en question soit idéalement référencée.


Être artiste, c’est un mode de vie.


C’est créer ce dont on a besoin pour vivre en harmonie avec son entourage immédiat ou lointain, d’ailleurs.


Au plan personnel, j’ai toujours dessiné ou écrit. J’ai toujours ressenti cette nécessité comme un passeport pour un pays rêvé où je trouvais la paix. C’est à ce titre qu’un rêveur qui crée, en son imaginaire, les chimères les plus élaborées dont il est le seul spectateur, a droit au titre d’artiste, comme celui qui réalise des œuvres ou les fait réaliser en format XXL.




	
L’art du partage....






On pourrait imaginer que celui qui boit une gorgée d’eau avec toute la conscience du bonheur que cela peut procurer... éprouve, sur l’instant, une connivence parfaite avec le reste du monde et fait un acte artistique d’une valeur infinie. Cependant, on peut aussi imaginer que celui qui boit sans cesse avec un bonheur sans égal veuille partager son expérience avec celui qui se plaint de ne jamais avoir soif.


C’est peut-être là que s’articule l’acte artistique. C’est une nécessité personnelle (« l’acte de boire en plein bonheur ») que l’on souhaite partager avec autrui, un « frère ou une sœur » d’âme.


C’est se sentir compris.


C’est se sentir aimé.


Simplement.


« L’autre » intervient à titre individuel ou constitue un groupe qui peut devenir un groupe de collectionneurs puis d’investisseurs, par exemple… À ce moment, interviennent tous les rouages d’un système marchand bien établi qui essaie de sculpter savamment la demande.


L’artiste, dans sa nécessité de créer pour vivre et d’échanger avec le groupe social pour y trouver sa place, façonne les outils de son autonomie sous une forme qui correspond aux cinq sens : la vue, l’ouïe, le toucher, le goût et l’odorat.


C’est dans cette acceptation que s’intègrent la peinture, la musique, la sculpture, l’art culinaire ou le parfum. Non seulement les cinq sens peuvent être en interaction dans diverses installations qui les croisent, sans pour autant s’en interdire aucun.


Il existe cependant un sixième sens, j’en suis intimement persuadé.


C’est celui de la spiritualité, du vibratoire de l’inconnu qui nous habite.


C’est celui qui nous enthousiasme sans que nous ne sachions pourquoi.


C’est celui qui nous porte vers un ailleurs, émouvant et enthousiasmant parfois vertigineux de mystère.


Dans cet état d’esprit et de nécessité, j’ai toujours créé ce dont j’avais besoin. Naturellement, j’ai ainsi toujours conçu les meubles des différents lieux que j’ai occupés. Suis-je un designer pour autant ?


Non, je ne le crois pas mais simplement un artiste de naissance, ayant utilisé en l’occurrence le sens du toucher.


Je suis parti tôt de chez moi et j’ai ressenti le besoin d’écrire un ouvrage sur mon enfance bousculée. Plus tard, j’ai écrit des pièces de théâtre pour la radio et un roman policier.


Suis-je un auteur pour autant ?


Non, simplement un artiste qui utilise l’écriture pour s’organiser autour de son ressenti le plus intime. C’est une façon d’orchestrer, en une mélodie agréable voire harmonieuse, les stimuli tant intrinsèques qu’extrinsèques.


L’art est ce médium polymorphe qui m’a toujours permis d’organiser ma vie. C’est de cette façon que le dessin ou la peinture, la griffure dans la matière, la trace écrite ou gravée, photographiée voire filmée, ont toujours constitué des supports que j’ai utilisés très spontanément, de façon instinctive.


Suis-je pour autant un plasticien ?


Certainement mais, avant tout, un artiste qui utilise le couple couleur et matière pour satisfaire ses besoins premiers.


C’est d’ailleurs dans ce cadre que je n’ai jamais voulu « faire » les Beaux-arts. J’ai toujours voulu préserver ce bonheur intime, infini, de plonger dans la couleur peinte ou le trait du dessin avec spontanéité sans qu’il soit abîmé par un enseignement que je pressentais sclérosant ou formatant. Il faut dire que ma scolarité s’est faite en une succession d’établissements. Plus de cinq durant mes études lycéennes. Je n’étais pas réellement insoumis ou véritablement dissipé. Non, j’étais « ailleurs ».


Je m’ennuyais. Je rêvais. Tout était toujours trop lent et répétitif… Alors je dessinais des paysages lointains qui étaient mes moyens d’évasion. C’était l’art de la fugue.


Étais-je alors un artiste ? Certainement, l’artiste de la vie qui m’avait été donnée et que j’ai façonnée à ma façon, à ma couleur-bonheur, à mon odeur de printemps. C’est alors qu’apparaissent les sens de la vue et de l’odorat.




	L’art de toucher...





Plus tard, après mes différentes pérégrinations toujours accompagnées de peinture, de théâtre, d’écriture ou d’autres créations mal étiquetées, j’ai utilisé une disposition particulière dont j’ai pris conscience, celle qui consistait à soigner les autres.


Je survole rapidement cet enseignement universitaire en France que j’ai complété par une formation en Angleterre. Après ma soutenance de thèse au British College of Osteopathy, j’ai exercé cet art du toucher pour soigner.


Là intervient le toucher de la sculpture dans l’acception classique de cet art précis. J’ai rapidement continué à compléter l’approche ostéopathique que l’on m’avait enseignée par une transmission au travers des ouvrages que j’ai publiés, des cours et conférences que j’ai dispensés.


Étais-je encore un artiste à ce moment ?


Oui, je le pense sincèrement.


Je pratiquais alors la sculpture ostéo-articulaire. Discipline non encore référencée dans les galeries ou salons internationaux ! Qui correspond à l’art du toucher qui redonne liberté et harmonie aux structures mécaniques de l’organisme.


On est bien là dans une démarche artistique où l’artiste invente ses propres outils d’expression, adéquats pour faire recouvrer une libre circulation énergétique à ceux qu’il soigne.


Avec pour mon seul référentiel : le confort et la « réharmonisation » de la personne qui venait me consulter et que je soignais grâce à mes mains.


À cette occasion, je dispensais à certains « collectionneurs corporels », des actes de propriété d’installation ostéo-articulaire in situ.


On est là dans une démarche artistique proche du conceptuel alors qu’elle s’ancre entièrement dans la matière du physiologique.


Je considère d’ailleurs que les consultations que je pouvais dispenser étaient des « expositions inter-personnelles ».


Ce principe d’exposition, à visiteur unique, n’est pas encore référencé dans le cadre muséal officiel ! Il le deviendra peut-être un jour, qui sait ?


J’ai ainsi certainement pratiqué plusieurs milliers d’expositions.


Je me souviens, avec émotion d’ailleurs, des cours d’anatomie que j’ai donnés au Collège Européen de l’Enseignement de l’Ostéopathie dont j’ai été un des co-fondateurs. Occupant, à la fois, un poste de direction et d’enseignement au sein de l’établissement, j’avais quelques privilèges. Entre autres, celui d’organiser mon enseignement comme je le souhaitais. Je demandais parfois aux étudiants, à qui je transmettais la connaissance anatomique ainsi que son appréhension tant tactile que visuelle, je demandais à certains d’entre eux de venir devant l’estrade. À l’un, je proposais de prendre une position donnée pour représenter un corps vertébral ; à deux autres, je demandais de venir s’associer au premier et prendre chacun la forme, d’une apophysaire transverse, tandis qu’un dernier venait physiquement figurer une apophysaire épineuse.


C’était véritablement de la sculpture humaine éphémère.


C’était de l’art visuel et plastique non référencé, mais quelle importance ? Les étudiants, ont gardé ces images en tête. C’est peut-être ça, l’art : traduire une connaissance par une irréalité qui la rend plus tangible que la réalité et laisse une image ineffaçable dans la mémoire du « regardeur ». C’est cette émotion que dégage une expression sublimée ou artistique, même si elle n’est pas répertoriée comme telle ; elle invente une nouvelle distribution du savoir.


Depuis plus de quinze ans, j’ai arrêté les cours et les conférences d’ostéopathie ainsi que la rédaction d’ouvrages ou je présentais mes réflexions et mon élaboration d’une culture et de « sculptures ostéopathiques », pour me consacrer entièrement à mon expression première, la peinture.


Cette couleur, cette gestuelle m’habitent et me nourrissent encore aujourd’hui. Toutefois, cette approche sur l’art de soigner ou mes dispositions particulières pour le faire ont incontestablement enrichi mon art pictural.




	L’art de se faire du bien





J’ai lu récemment que la contemplation pendant huit minutes d’une « belle chose », ce qui reste quand même à définir, diminuait le stress de 60 %.


Je pense que l’on peut faire consensus en affirmant que l’Art peut apporter de l’énergie. Que l’Art « fait du bien ». Que l’Art peut aider à s’évader, à rêver, à apaiser. Que l’Art procure un indicible bonheur, de la joie.


Mon travail pictural s’emploie à développer cet aspect bénéfique de l’Art. Je mets volontairement une intention énergétique positive dans mes toiles.


Cette énergie continue à se diffuser ensuite. La structure ou la matière qui constitue mon œuvre est « programmée » de la sorte. La regarder, c’est s’accorder un ensemble de plaisirs, que ce soit de la force, une joie « pastel », une émotion comme celle d’une légère brise salutaire sur le visage.


Comment pourrais-je expliquer cela ? Ce n’est pas si facile à admettre. Pourtant, c’est ainsi... Et je sais que c’est juste... C’est de cette façon que l’on devient « painting addict »...


Pour se faire du bien... Et se donner de nouvelles forces. C’est la démarche que je revendique à travers mon art.


C’est pour exposer ma démarche que j’ai souhaité élaborer ce livre. Cette idée de « beauté qui sauve », aide et renforce, est très ancienne – les philosophes antiques s’étaient déjà beaucoup attachés à le démontrer au nom de l’éthique de l’homme de bien – et Charles Pépin1 lui a redonné vie dans son livre Quand la beauté nous sauve, paru en 2013.


À ce titre, voici un texte que m’a écrit Francois-Xavier Gauroy2, qui étaye cette idée de « beauté qui sauve ».


« Entendre le tocsin au milieu de la nuit, comprendre qu’il y a le feu au monde et, persuadé d’être le seul à pouvoir l’éteindre, voilà le propre des écrivains, disait Françoise Sagan3. De tous les artistes – des peintres, bien sûr.


Ce signal au plus noir de la nuit, je suis sûr que Pascal Pilate l’a entendu. Bien sûr, il m’en voudra de dire cela. Toute vocation naît d’une blessure secrète. De celles que les bonnes intentions et les leçons de morale ne suffisent pas à guérir – donc inavouable, je veux dire sous cette forme mondaine.


Heureusement, il y a mieux que cette comédie de la résilience si à la mode de nos jours, cette absolution que l’on donne à soi-même, cette absolution que l’on donne à la vie en attendant d’elle, avec la certitude de l’investisseur organisé, qu’elle nous le rende bien.


Restent deux manières de vraiment changer le monde. Pas pour se sauver soi mais pour qu’il soit un peu moins dur, pour effacer le hasard, adoucir le destin, redonner une chance au quotidien – restent donc l’art de l’artiste et celui du thérapeute. Bien semblables, c’est évident, tant il est vrai qu’une musique apaise ou rend joyeux, qu’un roman, un film, un poème font entrer en nous une vérité que nous ignorions et qui nous arrache à la dictature des idées toutes faites et nous rend à nous-mêmes.


Pascal Pilate a choisi (ou elle l’a choisi, peu importe) la peinture – abstraite. Plus que tout, dit-il, il cherche à transmettre une énergie. Bienveillante, bien sûr et venant de lui il ne peut en être autrement. Cela semble naïf au sens de simple. Ça ne l’est pas tant.


Figurative, la peinture nous raconte une histoire. La coquette de Van Dongen nous fait sourire, Les canotiers de Caillebotte et les œuvres Manet, nous aident à attendre le printemps. L’Origine du Monde de Courbet nous renvoie à une terreur sacrée : plus de secret ni de tabou, seulement un mystère. Et tous nous disent, tu n’es pas seul puisque ce sentiment d’amusement, de désir, de crainte, je le partage avec toi. En hiver, toi aussi tu aimerais entrer dans la lumière feutrée des intérieurs de Vuillard. Et c’est ce dimanche matin d’un gris métallique, avant des heures de vide dans des rues qui ne mènent nulle part, te seront moins douloureuses grâce à Hopper.


Et peu importe que Le Caravage ait été ou pas un assassin, puisque qu’il nous apprend à mesurer la colère, sacrée ou pas, qui se terre au fond de nous.


Évidemment, si ces scènes entrent dans notre âme si profondément, c’est parce que l’artiste a su dominer la matière. Un mélange d’huile et de pigments est devenu lumière et ombre – ciel clair au-dessus des arbres ou demi-obscurité d’un foyer où les danseuses désabusées attendent, gainées de soie rose, le mystère du désir toujours répété. Sans l’objet de la toile et le rythme de la main, il n’y a pas d’œuvre.


Peut-être lassée ou épouvantée par la réalité du vingtième siècle, de ses guerres, de ses massacres puis confrontée au désanchantement du monde, la peinture s’est écartée de la réalité. Peut-être pour mieux l’affronter, pour ne plus être que l’intérieur d’un cerveau pas si protégé que cela par la boîte crânienne, pour ne plus être qu’une émotion qui cherche la vie d’un autre, de celui qui la contemple.


Ne pas décrire le monde, ne pas raconter sa saga, de plus en plus insensée, ne signifie pas s’en échapper complètement. Cette tentative d’évasion sera toujours reprise. Dans les éclaboussures de Soulages, c’est une rafale de mitrailleuse qui éclate. Rothko nous laisse face à une impasse qu’aucune photographie ne pourrait décrire.


Alors comment apaiser par la peinture ? Ce défi s’est imposé à Pascal Pilate et il cherche. Un temps, une couleur l’y aident. Comme un chercheur qui aurait trouvé une mollécule miraculeuse pour le genre humain. Puis il passe à une autre. Satisfait de cette page qu’il tourne ou parce qu’il est condamné à l’errance ? Comme tout le monde au fond.


Et si son œuvre nous rassure, c’est parce que nous voulons (ou nous voudrions, ce n’est déjà pas si mal) partager cette quête. Elle est si courageuse – parce que, extirper le mal et la douleur pour toujours – il n’en est pas question. Ces maux possèdent des réserves que nous n’avons pas. Mais se dresser devant eux, en rempart, quand tant de cyniques pactisent avec lui, c’est déjà beaucoup.


Albert Camus voulait imaginer un « Sisyphe heureux ». Et peut-être l’était-il. Et nous, nous aimons savoir qu’il existe, « pour de vrai » comme disent les enfants et donc pas mythologiquement mais humainement, oui humainement, un Pascal Pilate qui ne se satisfait pas de la fatalité. »


Alors... écrire un ouvrage pour présenter la cohérence de mon expression artistique, tout au long d’une trajectoire créatrice, devient un exercice complexe !


Quand j’ai voulu répondre à ce défi, évident pour moi, le plus simple était de retranscrire des rencontresentretiens-conversations faits avec des personnes qui ont toujours un lien fort avec le monde de l’Art.




	L’art des rencontres-entretiens-conversations





J’ai sélectionné des galeristes, des collectionneurs, des commissaires d’expositions et enfin des amis, artistes, pour recueillir leurs réflexions, leur ressentis face à mon travail.


J’ai choisi cette démarche dans la mesure où je pressentais qu’elle correspondait mieux au sens fondamental de mon expression artistique : comment servir ou aider autrui ?


Énoncée de cette manière, la démarche semble totalement altruiste. Cependant, pour aller au plus près de ma perception, cette attitude est empreinte d’un primordial questionnement sur moi. Cependant, je pense qu’il n’y a pas d’opposition fondamentale entre l’approche tournée vers soi ou, a contrario, portée vers les autres. Ne sommes-nous pas tous le reflet de notre prochain dans les questionnements fondamentaux de la vie ?


La montagne a toujours deux faces, l’une à la lumière et l’autre dans l’ombre en fonction des heures de la journée, de la position du soleil. Sachons en faire le tour, aux heures appropriées.


Dans mon expression de peintre, je souhaite proposer un art qui « fasse du bien », des toiles dont il émane une telle vibration de bienveillance et de générosité que le « regardeur » puisse ressentir un véritable « bonheur d’être ».


À ce titre, un de mes collectionneurs m’a avoué récemment que la toile qu’il possédait de moi était une de ses sources d’énergie. C’est lui qui a ainsi résumé de façon très simple la finalité de mon travail.


L’idée d’un art qui aide à vivre mieux est louable, bien sûr, c’est une approche « d’ensoleillement » pour reprendre la métaphore de tout à l’heure.


Avoir envie d’être regardé, gratifié et congratulé, est-ce alors la part « d’ombre » de l’artiste ?


Il me semble que la réponse est ailleurs. Elle se situe au-delà d’un manichéisme bicolore. Si on accepte l’idée que tout individu est un élément totalement dissocié du monde dans lequel il vit, tout en étant en complémentarité parfaite, tout individu représente la totalité du monde à lui tout seul. Il s’agit sans doute d’une position qui peut apparaître oxymorique dans un premier temps mais qui, dans un second, revêt une appréhension universelle.


Cette acception de mon approche m’est essentielle.


La peinture est pour moi une expression qui parle avec des couleurs, des émotions universelles. Les questions posées par l’art et les réponses qu’il donne, peuvent s’entendre dans toutes les langues, en même temps, sans besoin de toutes les parler. Seule la langue de l’intelligence du cœur est nécessaire.




	L’art... Et ses couleurs





Dans cette optique, j’ai créé un ensemble de toiles où la couleur Orange était omniprésente. L’orange était présenté comme la symbolique de la mémoire ; celle qui nous permet de nous exposer, de nous présenter au monde dans notre harmonie personnelle.


Dans cette acception, il est évident que chaque être vivant a eu une enfance. Cette dernière a été, à des degrés différents, plus ou moins heureuse, plus ou moins traumatisante, plus ou moins réussie. Chaque individu, une fois son enfance dépassée, s’est adapté au temps, s’est enrichi et construit. L’orange, c’était pour moi la marque d’une blessure, cicatrisée, qui a rosi, qui s’est « orangée ». C’est aussi la couleur du soleil couchant ou de celui qui se lève. Chacun adapte sa propre symbolique en fonction de son histoire personnelle et de ses références anthropologiques.


Mon histoire, qui ne concerne que moi, peut faire écho chez chacun et proposer un questionnement intérieur sur lequel ledit « regardeur » s’est déjà positionné. L’appréhension de la toile est porteuse des émotions de chacun. Elle est porteuse des réponses que le « regardeur » saura s’approprier et traduire dans son propre langage émotionnel.


L’individuel et l’universel se côtoient, dans une danse alerte, pour mieux s’organiser autour des fluctuations du temps qui passe.


Il en est de même pour d’autres axes de recherches picturales que j’ai explorés au cours de mon parcours artistique.


J’ai travaillé ensuite en abordant le vaste thème de la limite. Limite entre le oui et le non, le dedans et le dehors, la réalité et le rêve, l’acceptable et l’inacceptable. La liste est loin d’être exhaustive.


J’ai symbolisé cette approche par la couleur verte, avec ses différentes nuances. Mes recherches se sont faites à travers deux centaines de toiles. Là encore, on comprend cette double acception où se côtoient l’individuel strict et l’universel, à des degrés divers.


Ensuite, j’ai exploré le thème de la sensualité, avec des toiles où cohabitaient le rouge et le noir.


Plus tard, après une dizaine d’années, j’ai introduit de l’or dans mes toiles. J’ai exploré, à ce moment-là, la notion du mot juste, du moment juste, ceux qui nous remplissent de la joie fondamentale d´être entièrement présent à l’endroit où l’on se trouve. Dans cette phase de pleine conscience, nous appartenons au monde et nous sommes le monde en son entier. J’ai travaillé mes peintures dans une perception vibratoire. Là encore, je mise sur l’universel du potentiel humain. Je mise sur la gamme vibratoire de la couleur que je transmets dans la toile, associée au besoin complémentaire de la vibration manquante, que certains recherchent.




	
L’art... Source d’énergie






J’ai bien sûr associé à ce moment-là des éclats de pierre en relation à la couleur dominante de ma toile. C’est ainsi que j’ai introduit dans mes toiles du jade du Canada quand je travaillais avec le vert en dominante.


On accorde au jade des vertus « de longue vie ». Cette pierre apporte symboliquement la prospérité, favorise la compassion et l’échange. En lithothérapie, on affirme qu’elle aide à dissiper les soucis pour aller vers l’acceptation, la tolérance et l’optimisme.


Le lapis-lazuli, lui, a été marié au bleu-outremer quand cette couleur était chef de tonalité. La lithothérapie affirme que cette pierre stimule la créativité et contribue à l’évolution de l’esprit en rendant le mental plus clair. Au plan émotionnel, on dit que le lapis-lazuli développe l’intuition.


J’ai également et régulièrement intégré, dans ces toiles énergétiques, du cristal de roche, pour ses qualités vibratoires, qui ouvre l’esprit aux idées nouvelles.


Dans cette expression picturale plus librement ouverte sur la couleur qu’auparavant, j’ai induit des vibrations mentales afin que mes toiles suggèrent un apaisement spécifique à ceux qui les contemplent. Imaginons que, dans l’avenir, le médecin puisse prescrire des respirations devant des peintures, pour aider ses patients à se sentir mieux. Cela peut paraître fantaisiste, mais je suis certain que, dans quelques années, cette approche thérapeutique deviendra courante. Pour l’instant, cependant, cette démarche énergétique reste marginale, bien qu’elle soit intuitivement admise.


Un passeport sans oblitération pour le pays des rêves et du plaisir, de la force et du sourire. C’est ce voyage-là que propose ma peinture. Pour ceux qui savent voler au-devant de leurs envies... de vie.


D’ailleurs, une étude récente du Professeur Van Huyen4 semblerait prouver que la contemplation régulière d’une toile « qui nous plaise » pendant huit minutes fasse baisser le stress de 60 %.


Dans ces conditions, ornons nos murs de toiles en harmonie... Pour que notre espace mental intérieur le soit tout autant.... En harmonie avec un juste rapport aux mondes.





1. Philosophe contemporain (1973)


2. Écrivain, auteur dramaturge, scénariste, réalisateur né en 1957


3. Femme de lettres française (1935 – 2004)


4. Université de Shanghaï




Chapitre 2


Les artistes


Retranscription* d’entretiens


entre Pascal Pilate


et des artistes


*Retranscription des entretiens et choix des citations, effectués par Arthur Staskiewicz


Felice Varini / plasticien


Stéphane Couturier / photographe


Laurent Beyne / sculpteur lumière


Ingrid Keusemann / chorégraphe




Entretien entre


Felice Varini et Pascal Pilate


Présentation de Felice Varini


www.varini.org


Felice Varini est né à Locarno en Suisse. C’est un artiste peintre contemporain qui intervient internationalement. Son travail prend souvent des formes spectaculaires : il utilise comme supports, les lieux et les architectures des espaces sur lesquels il intervient, en utilisant la technique de l’anamorphose qui permet de recomposer une forme à partir d’un point de vue unique.


Felice Varini définit « l’espace architectural, et tout ce qui le constitue » comme son terrain d’action et le support premier de sa peinture.


« Aller au-delà du cadre », c’est avec ces quelques mots qu’il lance l’explication d’une manière de travailler et une caractéristique importante de sa démarche artistique : il joue avec l’horizon, des espaces intérieurs aux espaces extérieurs et toujours in situ, appartements, galeries, musées, entrepôts mais aussi rues, places ou même villes, pour y déployer ses couleurs : les hangars du port de Saint-Nazaire avec Suite de Triangles, mais aussi la place de l’Odéon à Paris ou les maisons du village de Vercorin. Il réalise en 2000, Ellipse orange évidée par sept disques, une anamorphose pour le musée des Beaux-Arts de Nancy. En avril 2018, il réalise une nouvelle œuvre temporaire sur les murs de la Cité de Carcassonne, en utilisant toujours la technique de l’anamorphose, baptisée Concentrique, excentrique et constituée de cercles concentriques jaunes.




PP : Je suis allé voir Felice Varini, dans son atelier un après-midi de juillet. Cet atelier, situé dans le 11ème arrondissement parisien, bien que sobre et dépouillé, revêt un caractère agréable et chaleureux. Je m’y suis tout de suite senti à l’aise. Le personnage, particulièrement sympathique, est maintenant un artiste reconnu internationalement, à travers une œuvre riche et aboutie.


Sa technique de l’anamorphose, lui permet de recomposer une forme à partir d’un point de vue unique. Ses œuvres investissent des espaces pour les habiter et quelque part, les réinventer. Parmi ses nombreuses réalisations, citons la Suite Triangles dans la ville de Saint-Nazaire à l’occasion de la Biennale Estuaire en 2007 et, en 2009, l’œuvre Three ellipses for three locks, commandée pour le barrage de la baie de Cardiff en 2007 ; plus récemment encore, une installation temporaire dans la cité de Carcassonne.





PP : je t’ai apporté un acte de propriété ostéoarticulaire. Mon idée est que la consultation d’ostéopathie est une œuvre d’art interpersonnelle. Lorsque je mobilise les articulations et que je réinstalle l’équilibre physiologique, c’est quelque part une installation in situ. J’ai eu l’idée de ces actes de propriété, il y a plusieurs années et, si j’en ai apporté un, c’est que j’y vois un lien avec ton travail : la rencontre d’un individu, d’un espace et la recherche du juste milieu.


FV : de mon côté, tout part du lieu dans lequel j’amène mon regard, ma peinture. À la base, je voulais m’affranchir du tableau. J’ai commencé à travailler très vite en 1978, avec l’idée du point de vue et de la fragmentation des formes. Ma volonté était de me confronter aux volumes, à l’espace et à la lumière, totalement au-delà du cadre d’un tableau. Pour cela, j’ai dû trouver une méthode, très pragmatique et je suis parti de la hauteur de mon œil.


PP : que recherches-tu dans ton rapport au « spectateur » ?


FV : je veux que le spectateur et moi-même puissions déambuler dans l’œuvre et l’architecture, que nous y soyons immergés. Tout dépend du point de vue où l’on se trouve et les formes peuvent s’éclater et se décomposer dans l’architecture, parfois d’une manière que je n’avais pas anticipée. Il y a une créativité naturelle qui se manifeste grâce à l’espace. Pour nous artistes, ce qui compte c’est que l’échange existe : l’œuvre est faite pour être vue, sans a priori, par le spectateur qui se laisse accaparer.


PP : dans cette notion d’échange, je perçois comme une fenêtre ouverte sur la richesse intérieure de chacun. Le tableau – ou l’installation – est un medium qui nous renvoie à cette intériorité ; et je travaille mes tableaux avec cette intention précise, permettre au spectateur, au « regardant », de plonger en lui-même et d’y trouver une nouvelle dimension.


FV : oui, c’est une interprétation mais mon propos n’est pas là. Le point de vue n’est qu’un outil qui se suffit à lui-même pour présenter mon travail. J’ai n’ai aucune revendication d’ordre émotionnel ou spirituel. J’utilise cet outil pour intégrer l’art ou une expression au sein d’un environnement particulier. Tu as tendance à expliquer ton travail, philosophiquement, mais l’œuvre que tu fais sur le corps ou la toile se suffit à elle-même. À chacun de trouver son interprétation sans qu’on lui donne les codes. Dans ce que je fais et pour ce qui me concerne, il n’y a pas de mythologie, de récit, de message. Je suis loin de tout ça. Je suis dans un rapport simple et direct avec la peinture.


« Le paysage ne se réduit pas aux données visuelles du monde qui nous entoure. Il est toujours spécifié de quelque manière par la subjectivité de l’observateur ; subjectivité qui est d’avantage qu’un point de vue optique ».


Augustin Berque5




[image: ]Pascal Pilate... Au fil des mots...


J’ai présenté plus haut l’acte de propriété ostéo-articulaire. Je vous ne donne ma définition.


L’acte de propriété ostéo-articulaire, est un document d’un format 21 X 21,7 cm sur papier de grammage épais 280 grammes. C’est une image, en couleur, qui présente différentes réalisations ou recherches que j’ai pu faire. Il y a notamment une frise circulaire qui représente des images du Rebax6, un objet que j’ai dessiné et prototypé. Il s’agit d’un ressort plat, à mémoire de forme, emballé dans un caoutchouc souple qui glissé sous la partie inférieure du sacrum permet de replacer la main de l’ostéopathe. Dans ce document d’acte de propriété ostéo-articulaire, se trouve également une scène de théâtre qui symbolise les spectacles que j’ai interprétés ou les différentes pièces que j’ai écrites pour France Inter. Dans le fond de la scène, sur la mezzanine, on observe des écrans qui évoquent le travail vidéo que j’ai fait à travers les « speed arting ». Sur le côté gauche, est installé tout un ensemble de toiles. Différents masques africains, revisités, évoquent ma collection Rose et Noire. Enfin, au premier plan, il y a des livres représentant les différents ouvrages que j’ai pu écrire, dans le domaine de l’ostéopathie mais aussi un recueil de nouvelles et un roman policier. Il y a peu d’actes de propriété ostéo-articulaire en circulation, environ une trentaine. Tous ceux qui en possèdent sont des amis collectionneurs, artistes ou galeristes.


Felice Varini décrit son travail sur l’architecture extérieure. La notion d’acte de propriété fait appel à la notion de description de bâtiment, de structure, en l’occurrence de structure interne, celle du corps dans sa réalité ostéo-articulaire.


C’est dans cette perspective que nos deux approches peuvent se compléter.


Felice Varini évoque l’architecture extérieure, moi l’intérieure, mais en tant qu’être humain ne sommes-nous pas ce maillon entre ces deux mondes où, réflexions et supputations font partie intégrante de l’atmosphère qui les enveloppent ?


Par ailleurs, on peut estimer que la notion même d’acte de propriété ostéo-articulaire signifie que son propriétaire possède « un quelque chose en plus » qui ne se voit pas mais qu’il connaît intimement. Le détenteur devient lui-même l’œuvre d’art dont il est dépositaire. La frontière entre le « regardeur » et l’œuvre – qui ne font plus qu’un – disparait. L’œuvre d’art devient un talisman personnel insaisissable, notamment dans une société cherchant à normaliser sans cesse. L’inspiration de cet acte de propriété m’est venue d’Yves Klein7 qui vendait, à des collectionneurs ou des amateurs, des quarts d’heure de conversation, pour lesquels il établissait un certificat. Avait-il inventé une sorte de psychanalyse artistique ? À moins que la psychanalyse ait toujours possédé sa part artistique… [image: ]





PP : lorsque je dis que la toile est une fenêtre ouverte, cela te parait décalé ?


FV : pour moi, cela renvoie à la Renaissance, c’est une période où l’arrivée de la perspective pose cette question de la fenêtre ouverte.


PP : pour moi, c’est même une fenêtre énergétique.


FV : je comprends ce que tu dis, mais je pense aussi que la majorité des gens se rassure en regardant les œuvres d’art, en les voyant à travers tous les a priori qu’ils portent en eux. C’est comme l’astrologie, il suffit d’y croire et toute sorte de discours pourra fonctionner. En astronomie c’est différent, il faut tout vérifier. La particularité de l’art reste qu’on ne peut jamais le définir totalement. Chacun peut projeter ce qu’il veut, mais je ne sais pas, moi Felice, ce qui est juste. De mon côté comme je n’ai pas de réponse, je considère la peinture de manière simple, directe et rationnelle, mais à la fois dans une liberté totale.


PP : mais comment perçois-tu le cheminement qui amène quelqu’un à se plonger à un moment donné dans une œuvre d’art, un tableau ou autre support ?


FV : il y a une infinité de cheminements pour produire une œuvre d’art et pour l’observer. Toute peinture arrive à un moment précis et s’inscrit dans une histoire consciente et inconsciente. Je ne peux plus peindre comme Cézanne8 ou comme Bacon9 pour être pertinent aujourd’hui et, quelqu’un qui va se mettre à peindre comme moi, aujourd’hui, sera déjà en retard. Devant une œuvre d’art, je suis devant la totalité de moi-même : toutes mes connaissances et mon rapport à l’objet. Tout est convoqué. Un artiste est toujours situé quelque part.


PP : lorsque je travaille sur le corps, c’est très instinctif et intuitif et cela me nourrit et me permet de donner un sens aux choses. Il y a une part d’inconscient qui m’échappe, mais avec laquelle je joue aussi. J’ai commencé l’ostéopathie car j’avais envie de toucher les gens. Au-delà du contact, c’était aussi une façon de me sentir exister. Ce travail sur le corps, le toucher, sur cet univers silencieux et intérieur, m’a donné envie d’explorer avec le même intention la peinture et la matière picturale. C’est un apaisement que j’ai trouvé par le toucher et que j’essaie de transmettre dans mes toiles.


FV : c’est ton vécu, mais est-ce que tes toiles ont forcément besoin de ce récit ? N’as-tu pas peur que ces explications entravent le rapport naturel que le spectateur pourra trouver avec tes toiles ? Il faut faire attention au filtre que tu mets dans un rapport à la peinture. Le tableau est indépendant, il a sa réalité, sa force, sa présence et sa propre manière de toucher les gens.


PP : oui, les explications peuvent déliter le rapport premier face à la peinture, je comprends ce point de vue bien sûr. Je me situe d’ailleurs justement au-delà du langage, malgré tout je tente de l’expliquer parce que ce n’est pas anodin.


FV : ton œuvre picturale doit aussi pouvoir se détacher de ton travail d’ostéopathe, elle a besoin d’autonomie vis-à-vis de cette pratique, même si elle s’en nourrit.


PP : un artiste peut avoir des vecteurs d’expression pluriels. J’ai appris l’ostéopathie, je l’ai modifiée, transformée, tout en en respectant les bases. J’en ai fait une expression sculpturale, qui m’a inspiré plus tard dans mon expression picturale. J’ai envie de faire cohabiter ces différentes expressions et de ne pas de me cloisonner.


FV : dans ce sens, peut-être qu’il y aurait un objet qui pourrait être une œuvre totale, même si elle est le fruit de plusieurs sources. Ton discours, puisque tu parles d’interaction, me fait davantage penser à l’idée d’une performance, avec de la danse, par exemple.


PP : un de mes grands rêves serait de faire une performance justement avec de grandes toiles et, au milieu, une table d’ostéopathie et un linge blanc. Le travail sur le corps serait mis en scène, filmé et ferait écho aux toiles qui se trouvent autour, sur la thématique commune d’harmonie restituée.


FV : méfie-toi de la mystification de ton œuvre ! L’ostéopathie ne peut pas entièrement faire partie de ton œuvre. L’ostéopathie est une science basée sur des phénomènes physiques précis. L’aspect spirituel est un ajout, quelque chose qui vient en plus et apporte un côté plus humain, plus original. Mais pour moi la peinture est ailleurs. Tu n’as pas le même rapport entre une toile et un corps. À un moment, le corps t’échappe et part avec ce que tu lui as donné. La toile te permet de matérialiser cette absence, elle est dans une autre durée.


PP : j’aimerais croire qu’il y a une fluidité présente entre ces différents pôles. Effectivement, pour percevoir cette fluidité, il faut se positionner dans un imaginaire avec les fragilités que cela peut comporter mais aussi la magie.
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