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•36- Herménégilde Chiasson 

D I A N E HARDY 

[.. . ] je marche mais je danse au fond [...] 

— Herménégilde Chiasson, 

L'oiseau tatoué, Editions La courte échelle, 2003, p. 12. 

U N E VINGTAINE DE FILMS, une trentaine 
de pièces de théâtre, une trentaine de 
livres, sans compter les gravures, pein­
tures, estampes, collages, installations... 
l'œuvre d'Herménégilde Chiasson, cet 
artiste aux multiples facettes, est consi­
dérable. Au cours de sa carrière, il a 
participé à plus d'une centaine d'expo­
sitions solos et de groupe. À ce chapitre, 
2008 fut une année faste. Le public a 
pu voir sa production à la Galerie 12, à 
Moncton {Hommages et Photo-roman), 
au Saint John Arts Centre, à Saint John 
{Profiles and Projections, The G12 Years), 
à l'Owens Art Gallery, à Sackville 
{Biographies), à la galerie Léon-Léger 
de l'église historique de Barachois 
{Alléluia /Hallelujah), à la Galerie 
SAW, à Ottawa {Moncton Rocks) et à la 
galerie La Nef (Clarté-Dieu), à Québec 
{Lumière). À cette occasion, la revue 
Liaison a recueilli les propos de l'auteur 
de Conversations sur l'évolution de son 
œuvre visuelle. 

Diane Hardy: Quand on regarde la 
série Autobiographie présentée dans le 
cadre de l'exposition Biographies qui a eu 
lieu à Sackville, en 2008, on a l'impression 
qu'il s'agit d'une œuvre parlée, presque 
théâtrale, d'une sorte « dbralité visuelle ». 
Vous disiez dans un entretien accordé 

: à Paul Savoie1 paru en 2006 que vous 
remarquiez une sorte de symbiose entre 
vos diverses activités. Comment décri-
riez-vous l'influence qu'ont exercée vos 
autres activités artistiques (par exemple, 
l'écriture dramaturgique ou cinémato­
graphique) sur Autobiographie ? 

Herménégilde Chiasson : Dans Auto-
• biographieje crois qu'il y a une volonté de 

c 
-c 
O H 

1 - Paul Savoie, Acte de création, Les Éditions L'Inter­
ligne, 2006, page 131. 

raconter une histoire, mais de la raconter 
de manière visuelle, un peu comme 
une bande dessinée. Il y a aussi le fait 
que toutes les images sont de la même 
grandeur, ce qui est un peu la contrainte 
de faire du cinéma ou de la photogra­
phie où l'on fonctionne toujours dans 
un format, un rapport et des paramè­
tres fixés par d'autres et à l'intérieur 
desquels on est plus ou moins forcé de 
s'ajuster et de fonctionner. Pour ce qui 
est du théâtre ou de la dramaturgie, je 
crois que ce serait sans doute une sorte 
de monologue fondé sur un certain 
nombre d'événements et sur la présence 
continuelle d'un personnage qui évolue 
dans différents costumes, différents lieux 
et différents climats. Je crois d'ailleurs 
que ce serait intéressant de me servir 
de cette œuvre pour en faire un texte 
de cet ordre. Le théâtre est un art qui 
a fortement marqué les arts visuels qui, 
par leur recours à l'espace réel — instal­
lations, performances, médias — ont 
voulu dramatiser leur rapport au spec­
tateur. Lors de leur première exposition 
à la Galerie Sans Nom, à Moncton, les 
images des trois trames cYAutobiogra­
phie étaient disposées sur trois murs à la 
même hauteur et formaient une sorte de 
phrase visuelle qui se rapprochait assez 
bien du cinéma, une autre des formes 
d'art qui a retenu mon attention. 

D H : Autobiographie se divise en 
trois parties, soit Choses faites, Choses en 
train de se faire et Choses à faire. Quelles 
ont été l'idée de départ de ce triptyque 
et votre démarche artistique ? 

H C : Autobiographie est une œuvre 
que j'ai faite en 1992, lorsque je me suis 
rendu compte qu'il y avait 25 ans que je 
faisais ce métier. Je fais remonter mes 

débuts à 1967, à la fin de mon séjour 
à l'Université de Moncton. J'avais alors 
participé à une exposition qui avait 
pour titre «Sélection 67», exposition 
organisée par Claude Roussel avec des 
fonds qu'il était allé chercher dans l'en­
veloppe du centenaire de la Confédé­
ration. Dans Autobiographie j'ai donc 
décidé de faire une œuvre pour chaque 
année, mais en faisant preuve d'un 
certain éclectisme, en tenant compte 
des activités qui avaient marqué ma vie, 
ma vie personnelle, et bien sûr, mon 
travail comme artiste visuel. 

D H : Est-ce qu'on peut voir dans 
Autobiographie une étape permettant de 
faire le point sur votre production en 
tant qu'artiste visuel ? 

H C : Effectivement. C'est une sorte 
de synthèse qui n'arrive jamais à tenir 
compte de tout ce qu'il aurait fallu 
y inclure pour qu'elle soit véritable­
ment autobiographique. Pour revenir 
à l'entretien avec Paul Savoie, il s'agit 
d'une synthèse, mais très éclatée. Ainsi, 
mon premier livre, Mourir à Scoudouc, 
est mentionné ici par un carton du 
lancement qu'on en avait fait à Paris, 
au Centre culturel canadien. L'année 
1970 est soulignée par une seule image, 
une photo de ma fille qui est née à 
ce moment-là. Il va sans dire que j'ai 
voulu faire un document visuel de cet 
ensemble d'œuvres, ce qui est tout à fait 
différent de ce qu'une telle entreprise 
aurait donné au cinéma, au théâtre ou 
en littérature. 

D H : Dans Choses faites, les couleurs 
sont douces, quelques éclats de rouge, 
de vert et de bleu fusent ici et là dans un 
environnement où dominent les tons 
sépia et gris, des couleurs qui symboli-
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seraient la mémoire. Vous vouliez montrer des moments qui 
ont marqué votre parcours ? Quels sont ces moments ? 

H C : C'est assez étrange, car au départ je voulais des 
images uniques qui auraient résumé toute une époque, mais 
à l'occasion je me suis mis à rajouter des images, ce qui a fini 
par compliquer la composition. Au moment où j'ai fait ce 
travaille faisais beaucoup de collages. Je travaillais à Radio-
Canada et je n'avais pas de véritable atelier où je pouvais 
laisser ce que je faisais et y revenir. Le collage était donc une 
manière intéressante de continuer mon travail comme artiste 
visuel. De plus, il m'a toujours semblé que le collage par sa 
dépendance au papier et à l'écriture est un médium qui s'ajus­
tait bien à mon activité d'écrivain. C'est sans doute la raison 
pour laquelle une grande partie des éléments qui sont inscrits 
dans cette section de l'œuvre ont des références littéraires. J'ai 
toujours été un grand admirateur de l'artiste américain Robert 
Rauschenberg et de sa technique qui consiste à combiner les 
documents les plus hétéroclites possible de manière à créer 
des images hautement suggestives et visuellement plaisantes 
où la couleur provient des divers documents utilisés et non 
plus de la peinture comme telle. Pour ce qui est du contenu, 
je crois qu'il fait appel à des «mythologies personnelles» 
pour reprendre l'expression de l'artiste allemand Josef Beuys. 
Je sais exactement pourquoi il y a cette photo de moi, ies 
cheveux longs, penché sur une table dans ma chambre de la 
Maison du Canada à Paris, mais ceci n'indiquerait pas qui a 
pris cette photo, ne décrirait pas la relation que j'avais avec 
cette personne, ni la sensation exaltante d'être dans cette 
ville pas plus que la volonté de comprendre le monde de l'art 
qui m'entourait. Tous les documents autour de cette photo 
concourent à préciser cette atmosphère, mais mon but était 
avant tout de faire un document visuel qui se tient à partir 
d'une matière qui n'a de sens et qui n'a d'importance qu'à 
mes yeux. 

D H : Dans Choses en train de se faire, qui pourrait presque 
représenter le scénario d'un film, vous écrivez:«Les artistes, 
comme les ours, finissent par disparaître, par s'en aller. Un 
jour on ne les voit plus». Plus loin, vous ajoutez:«Quand 
on cesse de rêver, on ouvre la porte à la folie ». Les couleurs 
d'ensemble sont presque des couleurs qu'on associe au deuil. 
On a l'impression que vous souhaitez mettre le spectateur en 
garde ni plus ni moins. À votre avis, quel est l'avenir de l'ar­

tiste ? Son rôle dans la société en général se serait-il modifié 
selon vous ? 

H C : Je crois que le rôle de l'art consiste à générer les 
rêves et les idées d'une société, à leur donner une forme, 
une consistance en ce qui concerne le langage. C'est un 
travail des plus importants, car l'artiste conserve encore son 
rôle de chaman même s'il l'a abdiqué ou concédé à d'autres 
secteurs de la société qui le traitent désormais comme un 
paria ou pire, comme un amuseur public. Il faut revendi­
quer cette fonction spirituelle qui est à la base de toute 
grande œuvre d'art, ce qui me fait dire souvent que toute 
grande œuvre d'art est une prière par sa volonté d'unir, de 
communiquer. Le terme religion vient du mot latin religio 
qui signifie relier. Le langage a exactement pour mission 
de faire en sorte que nous soyons accessibles et clairs. On 
observe souvent qu'un petit nombre de personnes seulement 
est capable de déchiffrer les énigmes proposées par l'art. De 
cette manière, on récupère l'inconscient d'une société, on en 
fait une marchandise. 

D H : Et dans la société acadienne ? 
H C : Dans la société acadienne, l'art a surtout servi de 

catalyseur. C'est par l'art que l'Acadie a affirmé son identité 
et sa culture, mais cette affirmation a tendance à se cristal­
liser dans un passé qui nie souvent son présent, son avenir. 
Je suis conscient que l'une des missions de l'art consiste à 
conserver la mémoire, mais cette mémoire doit s'inscrire dans 
une dynamique et non faire l'objet d'une vénération qui ne 
devient souvent qu'une forme vidée de son contenu. L'exo­
tisme du folklore ne doit pas devenir un frein à l'articulation 
et à l'affirmation de notre vécu. 

D H : Dans Choses à faire, l'ensemble est joyeux, dyna­
mique, dominé par le rouge, le bleu et l'or. L'optimisme 
est au rendez-vous. Vous y montrez le besoin d'accomplir 
des choses que vous vous promettez toujours de faire (par 
exemple, prendre un break). D'entrée de jeu, vous écrivez: «Je 
pourrai toujours apprendre...». Vous faites ressortir l'im­
portance de la liberté (qui n'est pas qu'une statue), du 
courage, des petits riens du quotidien, de la musique, de la 
lecture, des relations avec les autres et de tout ce qui vous 
reste encore à faire justement : vous remettre à la peinture, 
à la photographie, etc. Pensez-vous avoir négligé cet aspect 
de votre production ? 
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H C : De plus en plus, je vois ma production comme étant 
celle d'une seule personne ayant plusieurs vies. Au début, je 
détestais qu'on mélange ces diverses activités. Si l'on m'in­
vitait comme cinéaste, je ne voulais pas entendre parler de 
mon travail d'écrivain. Maintenant, j'estime que j'ai une vie 
postmoderne, ce qui fait que je peux jouer mon rôle de lieu­
tenant-gouverneur et participer à un festival de littérature 
ou faire des expositions solos. De la même manière, chacune 
de ces vies se subdivise en plusieurs « sous-vies » ! Ainsi, en 
art visuel, je me suis beaucoup intéressé à la photo que j'ai 
étudiée longtemps, même si je n'ai pas produit beaucoup 
d'œuvres dans cette discipUne. Je n'ai exposé des photogra­
phies qu'une seule fois, et ce, dans une exposition de groupe. 
Alors, me remettre à la photo c'est un peu une sorte de travail 
obscur que je n'ai qu'effleuré. Pour ce qui est de la peinture, 
je m'y suis remis et je dois dire que j'hésite toujours entre le 
sujet et le traitement. En fait, le sujet ne devrait pas poser 
problème puisqu'il s'agit d'un point de départ, un peu comme 
les «mythologies personnelles» de Beuys. Mais je ne peux 
faire autrement que d'accorder de l'intérêt au sujet. Quand 
on parle, quand on discourt, quand on articule des réflexions, 
on le fait généralement en ayant un sujet en tête, autrement 
on pourrait se contenter de faire des bruits avec sa bouche. 
Cela pourrait être intéressant, (tout dépend de la personne 
qui fait des bruits avec sa bouche!) mais après un certain 
temps, l'intérêt finirait sans doute par s emousser. 

D H : Autobiographie semble jouer un rôle important dans 
votre parcours d'artiste visuel. Par ailleurs, les œuvres qui font 
partie de la série Hommages, exposition présentée en 2008 à 
Moncton, pourraient sans doute s'imbriquer dans Autobiogra­
phie. Vous y saluez des personnes de votre entourage aujourd'hui 
disparues qui vous ont marqué, entre autres le comédien 
Bernard LeBlanc, décédé en 2007, et le poète Gérald Leblanc, 
qui s'est éteint en 2005. Cette fois, vous limitez l'espace réservé 
aux textes et donnez préséance au visuel. Parlez-nous du trai­
tement que vous avez privilégié pour aborder ce thème. 

H C : En fait, j 'ai assez peu utilisé le texte dans mes 
travaux. Je me suis servi de documents qui comportent des 
textes dans Autobiographie, toutefois je ne les ai pas traités 
de la même façon que ceux de l'exposition Photo-roman. Les 

œuvres de Photo-roman réunissaient des photographies, des 
peintures et des textes, mais tout était intégré. Autrement, 
j 'ai souvent employé ces divers éléments, mais en les combi­
nant. Pour ce qui est de l'exposition Hommages, il s'agit effec­
tivement d'un autre chapitre de ce qui pourrait être, en fait, 
une longue autobiographie, car je me suis toujours servi des 
événements de ma vie comme sujets de mon travail. De la 
même manière, mon œuvre d'écrivain me semble un long 
journal. Pour en revenir à Hommages, il s'agit de cinq pein­
tures de grand format. Je me suis inspiré du souvenir de cinq 
personnes aujourd'hui disparues, victimes du cancer, quoique 
ce lien soit tout à fait fortuit. Je ne voulais pas réaliser des 
œuvres pour fustiger et dénoncer la maladie ou pour témoi­
gner du fait que le cancer a causé leur disparition. Je ne 
voulais pas non plus que ces peintures soient des « portraits ». 
En réalité, une seule de ces œuvres se compose de quatre 
variations d'une photo d'une personne. Pour ce qui est des 
autres, j'ai voulu incorporer l'activité de ces gens qui m'étaient 
chers dans l'œuvre même. L'hommage à Gérald LeBlanc est 
constitué d'un échantillon de son écriture manuscrite tiré 
d'un texte écrit au verso d'une carte postale représentant une 
œuvre de Robert Rauschenberg, carte qu'il m'avait expé­
diée de New York. J'ai repris certains éléments graphiques 
de cette carte postale, mais en les peignant de manière très 
approximative, très expressionniste, sur des fonds colorés qui 
faisaient référence à l'œuvre de Gérald. Rouge avec le mot 
corps, bleu avec les mots New York, noir et blanc avec le mot 
lecture, orange avec le mot rythme : tout ceci constitue un 
peu des thèmes, des références et des mantras pour reprendre 
le titre de l'un de ses Uvres. La plupart des œuvres de la 
série Hommages comprenaient plusieurs sections qui étaient 
peintes à l'acryUque sur toile. 

D H : En examinant les œuvres du début de votre carrière 
d'artiste {Série des voyelles, Ça fait que là...), on remarque 
qu'elles arborent des lignes géométriques, qu'eUes ne compor­
tent pas de textes. Puis, dans celles des années 1980 et 1990, 
tout devient plus éclaté, plus vibrant, plus ludique, plus risqué 
{Désintégration, 1985, et Parfois la nuit est si magique, 1987, 
Magasin — rayons Rodin, Duchamp, Merz, 1989, La passion de 
S, 1996). Vous utilisez toutes sortes de matériaux, y compris 
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des tissus. Dans votre production plus récente, la diversité 
des matériaux et l'éclatement sont toujours présents, mais 
on sent un regard plus méditatif, un certain questionnement 
sur la Nature et la place de l'être humain dans la Nature (la 
série Lumière, 2008, Profiles and Projections, 2008). Comment 
voyez-vous l'évolution de votre pratique ? 

H C : Je crois que j'ai fait de longues — trop longues ? — 
études en arts visuels et comme je proviens d'un milieu où 
il n'y avait à peu près pas de discours sur l'art, il me faUait 
du temps pour me libérer des influences nombreuses qui ont 
parsemé mon parcours. À l'heure actuelle, je ne lis que rare­
ment des revues sur l'art, car l'actualité et la mode artistique 
et le phénomène des galeries qui font la promotion de leur 
écurie ont perdu de leur intérêt pour moi. J'ai toujours vu 
l'art comme une sorte de connaissance privilégiée du destin 
des êtres humains, de leur conscience et de leur confiance 
dans la communication. Tout le reste m'apparaît de plus en 
plus comme du bruit de fond. Il y a une anecdote que je 
cite toujours à ce sujet. Cela date du moment où je me suis 
questionné sur le sens de la beauté. Qu'est-ce que je trou­
vais beau ? Pourquoi était-il important pour des gens comme 
moi, qui proviennent de milieux où il n'y a pas de musées, 
de milieux qui ne manifestent que peu d'intérêt pour l'art 
comme système de communication — on lui préfère plutôt sa 
dimension décorative — de pouvoir accéder à quelque chose 
qui échappe à l'histoire de l'art pour retrouver une authenti­
cité qui soit en accord avec le vécu et la société dont Us sont 
issus ? Je me suis demandé ce qu'était une expérience esthé­
tique. Pour plusieurs, il peut s'agir de la vue d'un coucher 
de soleil, ce que l'on qualifiera dans l'appareil culturel (école, 
musée, galerie, critique) de kitsch et dépassé. On enlève cette 
sorte d'expérience esthétique à l'élève d'une école d'art pour la 
remplacer par la fréquentation de chefs-d'œuvre « garantis », 
s'inscrivant dans une vision historique. Il n'est donc pas éton­
nant que les artistes qui vont se démarquer par leur originaUté 
soient souvent ceux qui s'inscrivent à contre-courant de ce 
mouvement ou qui l'acceptent en attendant de trouver autre 
chose. C'est ce que je disais à mes élèves lorsque je donnais 
des ateliers et j'ai l'impression que c'est ce qui m'est arrivé. De 
plus en plus, j'essaie de me fier à ma perception et à ma vision 

de ce que peut être une expérience esthétique. Ainsi, j'ai 
commencé à travaiUer à des représentations totémiques qui 
me rapprochent de certaines influences autochtones plutôt 
qu'européennes, à utiUser des éléments plus souples tels que 
le tissu au lieu de la toUe tendue, à dessiner des profils pour 
rendre hommage aux artistes naïfs et à leur choix de traiter 
leurs sujets en les découpant, etc. Je vois donc mon parcours 
comme une sorte de revendication d'une histoire de l'art 
acadien, d'un héritage très modeste, mais qu'U est important 
de considérer dans sa dimension authentique et non pas folk­
lorique qui consiste à représenter le bon vieux temps. Je dirais 
que mon travail se pose comme un lien entre la tradition et la 
modernité en privilégiant des éléments de continuité. 

D H : Et quels sont vos projets ? 
H C : Présentement, je réalise une série de huit grandes 

bannières sur divers tissus. La série se veut un hommage à 
mon père et à ma mère et eUe sera exposée dans l'égUse Saint-
Simon, lors du Congrès mondial acadien. Les œuvres vont se 
diviser en quatre saisons et intégreront plusieurs techniques. 
Je travaiUe aussi à une exposition solo à la Galerie 12 qui 
réunirait sculptures, photographies et peintures; ce serait une 
sorte de projet mariant la nature et la culture. Il y a aussi 
d'autres projets dans les domaines du théâtre et de la Uttéra­
ture. Un autre livre {Solstices) verra vraisemblablement le jour 
à l'automne. 

D H : Le temps, pour vous, est-ce un ami ou un ennemi ? 
H C : Ni l'un ni l'autre. Je crois que le temps est une dimen­

sion qui nous permet d'exister dans l'espace. Je crois que c'est 
une convention, et dans ce sens, on peut s'en servir pour aUer 
avec le courant au lieu de naviguer à contre-courant. Je me 
souviens de cette citation de Jean Renoir à qui son père, le 
célèbre Auguste, avait dit : « Arrange-toi pour tout faire dans 
le courant.» J'aimerais moi aussi mettre ce conseil en appli­
cation. Malheureusement, je n'y suis pas encore arrivé et c'est 
malheureux, car à contre-courant on se fatigue beaucoup plus 
vite et le temps finit par nous rattraper. | 
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