Roméo SavoiePRIVATE 

Notes biographiques
Né à Moncton (Nouveau-Brunswick), 1928
Baccalauréat ès arts, Collège Saint-Joseph, Saint-Joseph de Memramcook, 1950

Baccalauréat en architecture, École des beaux-arts de Montréal, 1956

Maîtrise en arts plastiques, Université du Québec à Montréal, 1988
Pratique de l'architecture dans divers cabinets de Montréal, 1956-1959

Pratique de l'architecture à Moncton, 1959-1962; à Saint-Léonard et Edmundston, 1962-1973
Séjour d'un an en Europe, 1964; pratique de la peinture à Carvajal (Espagne) durant trois mois
Pratique de la peinture à Aix-en-Provence (France), novembre 1970-juin 1972
Architecte à la pige en conception architecturale depuis 1973

Chargé de cours de peinture au Département des arts visuels de l'Université de Moncton entre 1973 et 1981, 2000, 2001

Membre fondateur de la galerie Le Cavreau, Edmundston, 1969
Membre fondateur de la Galerie Sans Nom, Moncton; vice-président, 1979-1980

Membre de l'Association acadienne des artistes professionnel.le.s du Nouveau-Brunswick
Commissaire de l’exposition Les arts visuels en Acadie, 12-21 août 1994
Commissaire de l'exposition Tintamarre, Galerie d'art de l'Université de Moncton, juillet-8 septembre 1996

Lonergan, David. « L’art du Tintamarre ». L’Acadie Nouvelle (Caraquet), 16 juillet 1996.

« Roméo Savoie à la Galerie d’art ». Hebdo-Campus (Université de Moncton), septembre 1996.

Membre du comité de sélection de la Collection d'art de la Fédération des Caisses populaires acadiennes du Nouveau-Brunswick


LeBlanc, Valerie. « Acadian Credit Union Commissions Art Works for Anniversary ». Telegraph Journal (Saint-Jean, N.-B.).

Caraquet, parrain du Festival des arts visuels en Atlantique, 6-9 juillet 2000


« Gros plans sur le Festival des arts visuels en Atlantique ». L’Acadie Nouvelle (Caraquet), 10 juillet 2000, p. 17. Photographie de l’artiste.


Lacroix, Isabelle. « Roméo Savoie : l’art au fil de l’expérience ». L’Acadie Nouvelle (Caraquet), 7 juillet 2000, p. 33. Photographie de l’artiste.


Lacroix, Isabelle. « Jacques Lanteigne remporte la palme ». L’Acadie Nouvelle (Caraquet), 10 juillet 2000.


Lonergan, David. « La présence des femmes en art ». L’Acadie Nouvelle (Caraquet), 29 décembre 2000, L’Accent acadien, p. 6.

Expositions individuelles
Moncton, Université de Moncton, Galerie d'art, Roméo Savoie, mars 1966
Montréal, Théâtre de la Poudrière, 1967
Edmundston, Bibliothèque municipale, 1968
Campbellton, Art Society, 1969
Halifax, St. Mary's University, Art Gallery, 1969
Edmundston, Galerie Le Cavreau, 1970
Paris, Centre culturel canadien, Roméo Savoie, 18 novembre 1971-9 janvier 1972
Edmundston, Collège Saint-Louis, Galerie Colline, 1972
Moncton, Université de Moncton, Galerie d'art, Roméo Savoie, octobre 1973
Moncton, Société Radio-Canada, Mini-Galerie, 4-27 septembre 1974

« Quand les couleurs ont droit à leur existence ». L'Évangéline (Moncton), 6 septembre 1974, p. 9. Reproduction d'une peinture.

Saint-Jean (Nouveau-Brunswick), New Brunswick Museum, Roméo Savoie, 7 août-5 septembre 1976; Dartmouth (Nouvelle-Écosse), Heritage Museum, novembre 1976; Fredericton, University of New Brunswick, Art Centre, février 1977; St. John's, Memorial University, Art Gallery

Exposition organisée par la Galerie d'art de l'Université de Moncton.

« Roméo suit sa voie ». L’Évangéline (Moncton), août ou septembre 1976.
Fredericton, Centre communautaire Sainte-Anne, Roméo Savoie, 23-? janvier 1978
Moncton, Galerie Sans Nom, Espace/Temps : Yvon Gallant, Roméo Savoie, Pavel Skalnik, 1er-5 avril 1978
Fredericton, Gallery 78, Drawings and Paintings by Roméo Savoie, 16-29 avril 1978
Moncton, Galerie Sans Nom, Roméo Savoie, 1979

Chiasson, Herménégilde. « Roméo Savoie ». Parachute, no 17, hiver 1979, p. 61-62. Photographie de l'artiste dans l’atelier.
Fredericton, Gallery 78, Drawings by Roméo Savoie, 19 octobre-1er novembre 1980
Edmundston, Musée du Madawaska, Roméo Savoie, 4-29 mars 1981

Photographie de l’artiste.


Desjardins, Huguette. « Expos Roméo Savoie-Dominique Ambroise ». L'Évangéline (Moncton), mars 1981.
Saint-Jean (Nouveau-Brunswick), Windrush Galleries, Roméo Savoie, octobre 1981

Barachois (Nouveau-Brunswick), Église historique de Barachois, 1981

Moncton, Université de Moncton, Galerie d'art, Roméo Savoie, 30 août-26 septembre 1982

Moncton, Société Radio-Canada, Mini-Galerie, Roméo Savoie, 5-28 septembre 1984

Montréal, Atelier de la rue Mont-Royal, 1985

Moncton, Université de Moncton, Galerie d'art, Roméo Savoie, 5-30 novembre 1986

Edmundston, Musée du Madawaska, 1987
Montréal, Galerie de l'Université du Québec à Montréal, De la trace au lieu, 14-24 avril 1988


Dumont, Jean. « Une oeuvre d’art n'arrive jamais seule... ». La Presse (Montréal), 23 avril 1988.
Montréal, Galerie La Folie des arts, Roméo Savoie, 4-19 mai 1989


Dumont, Jean. « Roméo Savoie : une peinture qui se souvient ». Vie des arts, no 136, septembre 1989, p. 71-72. Reproduction de Graffiti vert, 1988.

Moncton, Société Radio-Canada, Mini-Galerie, -26 octobre 1989


Chiasson, Herménégilde. « Roméo Savoie fait de l'art ». L'Acadie Nouvelle (Caraquet), 24 octobre 1989. Photographie de l’artiste.
Montréal, Galerie La Folie des arts, 1990.

Moncton, Galerie d'art de l'Hôtel de ville, Roméo Savoie, juillet 1990


Ottawa, Galerie L'Autre Équivoque, Roméo Savoie, 10-22 novembre 1991

Montréal, Librairie Champigny, 1992

Ottawa, Galerie L'Autre Équivoque, 1992

Montréal, Maison de la culture Côte-des-Neiges, Venezia : tableaux récents de Roméo Savoie, 30 avril-7 juin 1992


Massicotte, Andrée. « Roméo Savoie ». Les Maisons de la culture de la Ville de Montréal, mai 1992. Reproduction de Cascade, 1992.


Dumont, Jean. « Des mots inscrits dans la matière ». Le Devoir (Montréal), 6 juin 1992.
Moncton, Université de Moncton, Galerie d'art, Roméo Savoie : voir Savoie faire, 28 octobre-29 novembre 1992

Reproduction couleur de Grand rouge, Tache noire, Pollock et Cascade

Leblanc, Gérald. « Roméo Savoie : intelligence ». Ven'd'est, no 53, janvier-février 1993, p. 51-52.Photographie de l'artiste et reproduction couleur de Pollock.


Murchie, John. « Roméo Savoie: voir Savoie faire ». Arts Atlantic, automne 1993, p. 3-4.


« Roméo Savoie présente Voir Savoie Faire à la GAUM ». L’Acadie Nouvelle (Caraquet), 29 octobre 1992, p. 23.

Edmundston, Centre universitaire Saint-Louis-Maillet, Galerie Colline, Roméo Savoie : voir Savoie faire, 1992
Barachois (Nouveau-Brunswick), Église historique de Barachois, Galerie Léon-Léger, -24 juillet 1993
Edmundston, Maison historique Daigle, Galerie du Haut-Saint-Jean, Roméo Savoie, 21-22, 28-29 mai, 4-5 juin 1994


« Martin Pître et Roméo Savoie fusionnent leurs passions ». L’Acadie Nouvelle (Caraquet), l9 mai 1994, p. 27.

Ottawa, Galerie L'Autre Équivoque, Roméo Savoie, 25 mars- 1995
Montréal, Galerie Magdeleine G. Monast, Roméo Savoie, 14 novembre-2 décembre 1995
Moncton, Hôtel de Ville, Galerie d'art, Pianos et tulipes, 1997
Moncton, Université de Moncton, Galerie d'art, D’Hiroshima à la mer, 3 décembre 1997-4 janvier 1998

Lonergan, David. « Une exposition exceptionnelle ». L’Acadie Nouvelle (Caraquet), 13 décembre 1997, L’Accent acadien.


McCluskey, Sue. « Savoie Exhibit Makes Connections ». Telegraph Journal (Saint-Jean, N.-B.), 9 décembre 1997.

Mousseau, Sylvie. « Des ténèbres, il faut sortir… ». L’Acadie Nouvelle (Caraquet), L’Accent acadien, 6 décembre 1997, p. 3. Deux photographies de l’artiste.

Mushitsi, Anita. « Roméo Savoie, peintre et penseur ». Le Front (Université de Moncton), 18 février 1998, p. 16.


« Roméo Savoie expose à la GAUM ». L'Acadie Nouvelle (Caraquet), 1er décembre 1997, p. 24.

Moncton, Galerie 12, Oeuvres brûlées, 20 décembre 1997-8 janvier 1998


Lonergan, David. « Le feu créateur de la vie ». L’Acadie Nouvelle (Caraquet), 24 décembre 1997, p. 33.

Moncton, Société Radio-Canada, Galerie Georges-Goguen, Roméo Savoie, 1er-26 juin 1998
Edmundston, Centre universitaire Saint-Louis-Maillet, Galerie Colline, D’Hiroshima à la mer II, 17 septembre-1er novembre 1998


« Exposition Hisroshima à la mer II », L'Acadie Nouvelle (Caraquet), 16 septembre 1998, p. 22. Photographie de l’artiste.

« Hiroshima à la mer II ». L’Acadie Nouvelle (Caraquet), 21 septembre 1998, p. 22. Photographie de l’artiste; reproduction de deux peintures.
Moncton, Galerie 12, Roméo Savoie, 23 janvier-11 février 1999

Mousseau, Sylvie. « Roméo Savoie explore la réalité tridimensionnelle… ». L’Acadie Nouvelle (Caraquet), 25 janvier 1999, p. 19.


« Roméo Savoie expose à la Galerie 12 ». Le Front (Université de Moncton), 20 janvier 1999, p. 11. Photographie de l'artiste et reproduction de quelques peintures.
Moncton, Galerie 12, Roméo Savoie, 15 janvier-4 février 2000


Lonergan, David. « L’élève et son maître : Savoie à la rencontre de Tàpies ». L’Acadie Nouvelle (Caraquet), 22 janvier 2000, L’Accent acadien. Photographie de l’artiste et reproduction de six dessins.

Mousseau, Sylvie. « Roméo Savoie expose sa série Tàpies ». L’Acadie Nouvelle (Caraquet), 14 janvier 2000, p. 35. Photographie de l’artiste et reproduction d’une installation.

Moncton, Galerie 12, Roméo Savoie, 1er-20 décembre 2001


Mousseau, Sylvie. « La recherche de Roméo Savoie ». L’Acadie Nouvelle (Caraquet), 6 décembre 2001, p. 26. Photographie de l’artiste et reproduction de deux peintures.
Moncton, Théâtre Capitol, Roméo Savoie, 17- janvier 2002


Mousseau, Sylvie. « L’existence par la transformation ». L’Acadie Nouvelle (Caraquet), 17 janvier 2002. Reproduction d’un dessin.
Saint-Boniface, Centre culturel franco-manitobain, Les écritures blanches no 2, 26 septembre-13 octobre 2002

Michaud, Stéphane. « Quand les lettres font image ». La Liberté, 26 septembre 2002.
Moncton, Galerie 12, Roméo Savoie, 26 août-16 septembre 2004


« Roméo Savoie ». Mascaret (Moncton), septembre 2004, p. 13. Reproduction de Petit X et Année du singe.
Expositions en duo

Moncton, Université de Moncton, Galerie d'art, Roméo Savoie et Tom Forrestall, 24 mars-22 avril 1966

Poitras, Uriel. « Exposition de contrastes à la Galerie d'art de l'U. de M. » L'Évangéline (Moncton), 25 mars 1966, p. 7. Photographie de l'artiste et reproduction d'une peinture.


Roussel, Claude. « Deux tendances de l'art ». L'Évangéline (Moncton), 16 avril 1966.

Moncton, Université de Moncton, Galerie d'art, Georges Goguen et Roméo Savoie, avril 1969
Moncton, Université de Moncton, Galerie d'art, Roméo Savoie et Beverly Pugh, 1er-25 décembre 1976
Moncton, Galerie 12, André Lapointe et Roméo Savoie, 21 septembre-12 octobre 1996

Lonergan, David. « Au coeur du noir et de la pierre ». L'Acadie Nouvelle (Caraquet), 1er octobre 1996, p. 19.
Expositions de groupe
Moncton, Université de Moncton, Galerie d'art, Sélection 65, 1967
Moncton, Université de Moncton, Galerie d'art, Sélection 67, octobre 1967

Reproduction d’une peinture et photographie de l’artiste dans l’atelier.

Atlantic Provinces Art Circuit, Biennale de l'Atlantique, 1967 (Exposition itinérante)
Fredericton, University of New Brunswick, Art Centre, Atlantic Graphics, 1968
Moncton, Université de Moncton, Galerie d'art, 6 x 6, 3-24 février 1971
Edmundston, Collège Saint-Louis, 1970
Edmundston, Galerie Le Cavreau, 1970
Campbellton, Art Society, 1970
Atlantic Provinces Art Circuit, Biennale de l'Atlantique, 1971 (Exposition itinérante)
Saint-Jean (Nouveau-Brunswick), New Brunswick Museum, 1971
Moncton, Université de Moncton, Galerie d'art, 1971
Aix-en-Provence (France), Les peintres du Tholonet, 1972
Atlantic Coast: An Illustrated Journal, 1976 (Exposition itinérante)
Fredericton, Ministère de la Jeunesse, des Loisirs et des Ressources culturelles, Les artistes francophones du Nouveau-Brunswick, juillet 1977-avril 1978 (Exposition itinérante à Bathurst, Caraquet, Pointe-de-l'Église, Moncton, St. Andrews by-the-Sea, Edmundston, Sackville, Fredericton et Québec)
8 artistes acadiens, 1978 (Exposition itinérante)
Moncton, Galerie Sans Nom, Le Sud-Est libre, 1978
Moncton, Galerie Sans Nom, Nouelle frette, 1978
Fredericton, Landmark Galleries, 1979
Québec, La Chambre blanche, 1979
Sackville, Struts Gallery, Views from a Train Window, 1980
Moncton, Galerie Sans Nom, 1980
Arts East, 1980 (Exposition itinérante)
Halifax, Gallery of Nova Scotia, Acadia Nova, 1980
Moncton, Galerie Sans Nom, 1981
Montréal, Galerie Motivation 5, 1981
Moncton, Galerie Sans Nom, 1985
Fredericton, Gallery 78, 1985
Moncton, Université de Moncton, Galerie d'art, 1988
Edmundston, Musée du Madawaska, 1988
Montréal, Galerie Lavalin, 1989
Moncton, Université de Moncton, Galerie d'art, La mer à voir, 31 juillet-25 août 1991

« L’exposition « La mer à voir » est ouverte ». L’Acadie Nouvelle (Caraquet), 1er août 1991.


« L’exposition jusqu’à dimanche ». L’Acadie Nouvelle (Caraquet), 22 août 1991.


« Plus que quelques jours pour voir la mer ». Hebdo-Campus (Université de Moncton), 22 août 1991, p. 3.

New Orleans (Louisiane), Loyola Gallery Downtown, Contemporary Art of Acadia, 2 octobre-24 novembre 1993

Exposition organisée par la Galerie d'art de l'Université de Moncton.
Poitiers (France), Musée Sainte-Croix, A(rt)cadie, 17-23 mai 1993

Exposition organisée par la Galerie d’art de l’Université de Moncton.

Montréal, Librairie Champigny, 1993
Moncton, Galerie Sans Nom, Portraire, 7-28 septembre 1993
Toronto, Workscene Gallery, Des pas/sages à Toronto, 1er-20 juin 1993
Moncton, Université de Moncton, Galerie d'art, À notre image, 8-26 juin et 30juillet-25 septembre 1994
Bouctouche, École polyvalente Clément-Cormier, Congrès mondial acadien, Les arts visuels en Acadie, 12-21 août 1994

« L’expo/rétro des arts visuels en Acadie, un événement grandiose! » L’Acadie Nouvelle (Caraquet), 12 août 1994, p. 46.


« L’expo/rétro : la plus grande exposition d’arts visuels en Acadie ». L’Acadie Nouvelle (Caraquet), 17 août 1994, p. 37.

Fredericton, Beaverbrook Art Gallery, Anecdotes and Enigmas: Marion McCain Atlantic Art Exhibition, 1994-1996

Exposition itinérante au Canada.

« L’Acadie expose à Fredericton ». L’Acadie Nouvelle (Caraquet), 1er novembre 1994.


« Chiasson Speaks Out on Art Issues of the Region ». Daily Gleaner (Fredericton). 19 novembre 1994, p. 5.


« Marion McCain Atlantic Art Exhibition Launched ». Daily Gleaner (Fredericton), 5 novembre 1994, Second section, p. 11.

Halifax, Studio 21, Acadie 1995, 3-22 février 1995
Moncton, Galerie Sans Nom, EncArt, mai 1995


Lonergan, David. « Il faut de tout pour faire un monde ». L’Acadie Nouvelle (Caraquet), 17 mai 1995, p. 24.

Fredericton, Beaverbrook Art Gallery, Images of Our Time and Place: Art of Atlantic Canada, 13 mai-27 août 1995

Riverside-Albert, Galerie Joie de vivre, juin- 1995

Moncton, Galerie Sans Nom, Du monde en masse, juillet-19 août 1995

Lonergan, David. « Une exposition sans réelle unité ». L'Acadie Nouvelle (Moncton), 15 juillet 1995, Horaire Télé, p. 13.

Saint-Boniface (Manitoba), Centre culturel franco-manitobain, Traces et territoires, -15 septembre 1995; Regina, Centre français, septembre-octobre 1995

Exposition organisée par la Galerie Sans Nom, Moncton.

Mousseau, Sylvie. « Le Manitoba accueille des artistes acadiens en arts visuels ». L'Acadie Nouvelle (Moncton), 25 août 1995, p. 20. Photographie de l'artiste.

Riverside-Albert, Galerie Joie de vivre, 21 juillet-6 septembre 1996

Fredericton, Gallery 78, Vision 20/20, 17-31 octobre 1996

Reproduction de Piano #10.
Halifax, Studio 21, Acadie 1997, 22 février-13 mars 1997
Ottawa, Galerie Jean-Claude Bergeron, 20 juin- 1997


« Treize Acadiens exposent à Ottawa ». L’Acadie Nouvelle (Caraquet), 20 juin 1997.

Moncton, Galerie Georges-Goguen, 5-31 juillet 1997


« Exposition historique ». L’Acadie Nouvelle (Caraquet), 26 juin 1997.
Moncton, Université de Moncton, Galerie d'art, À l'ombre d'Évangéline : Francis Coutellier, Roméo Savoie, Herménégilde Chiasson, 29 juillet-14 septembre 1997


Dornan, Linda Rae. « À l'ombre d'Évangéline: Francis Coutellier, Roméo Savoie, Herménégilde Chiasson. » Arts Atlantic, no 60, printemps 1998, p. 4-5.

Lonergan, David. « La naissance d’Ève ». L’Acadie Nouvelle (Moncton), 8 août 1997.

Lonergan, David. « Le retour d’Évangéline ». L’Acadie Nouvelle (Caraquet), 5 janvier 1998, p. 20. Photographie de l’artiste.


Paquette, Stéphane. « Hommage à Évangéline ». L'Acadie Nouvelle (Caraquet), 12 juin 1997, p. 33.

Moncton, Galerie 12, Hélène LaRoche, Gilles LeBlanc, Michel Robichaud et Roméo Savoie, 6-25 septembre 1997


Lonergan, David. « De l'enchantement à l'indifférence ». L'Acadie Nouvelle (Caraquet), 20 septembre 1997, L'Accent acadien, p. 6.

Moncton, Galerie 12, Jésus est né à Aberdeen, 29 novembre-18 décembre 1997

Fredericton, Gallery 78, Vos voisins, 3-30 mai 1998
Moncton, Galerie 12, Un été fleuri, 2-30 juillet 1998


Mousseau, Sylvie. « Un été fleuri à la Galerie 12 ». L’Acadie Nouvelle (Caraquet), 26 juin 1998, p. 43. Photographie de l’artiste.

Shediac, Théâtre de la Grande Voile, Art au Théâtre de la Grande Voile, 3 juillet-16 août 1998
Barachois, Église historique de Barachois, Galerie Léon-Léger, -30 juillet 1998

Descôteaux, Josée. « Des anges sont descendus sur Barachois ». L'Étoile (Moncton), 8 juillet 1998, p. 6.


Paquette, Stéphane. « Les anges sont tombés sur Barachois ». L'Acadie Nouvelle (Caraquet), juillet 1998, p. 31.

Riverside-Albert, Galerie Joie de vivre, Où va l’ombre, 21 juillet-6 septembre 1998
Moncton, Galerie 12, Art à table, 19 décembre 1998-7 janvier 1999

Campbell, Carole. « Artists’ Creations Food for Thought ». Times and Transcript (Moncton), 9 décembre 1998.

Moncton, Galerie Sans Nom, juillet-1er août 1999


« La Galerie Sans Nom fête ses 20 ans d’art visuel ». L’Acadie Nouvelle (Caraquet), 10 juillet 1999, p. 2. Photographie de l’artiste.

Lonergan, David. « La mesure du temps ». L’Acadie Nouvelle (Caraquet), 17 juillet 1999, L’Accent acadien, p.6. Photographie de l’artiste.
Moncton, Sommet de la Francophonie, septembre 1999


Mousseau, Sylvie. « Un paysage visuel sur mesure au Sommet ». L’Acadie Nouvelle (Caraquet), 1er septembre 1999, p. 27.

Bruxelles, Galerie La Médiatine, 24 septembre-17 octobre 1999


Mousseau, Sylvie. « Le public belge étonné par des artistes acadiens ». L’Acadie Nouvelle (Caraquet), 1er octobre 1999. Photographie de l’artiste.
Moncton, Galerie d’art de l’Université de Moncton, -30 janvier 2000


Fortin-Patenaude, Ariane. « La Galerie temporelle a dévoilé ses oeuvres à l’U de M ». Le Front (Université de Moncton), 19 janvier 2000, p. 13.

Saint-Jean (N.-B.), Aitken Bicentennial Exhibition Center, Fathom Four,The Seventh Wave, juin-29 juillet 2001


Mousseau, Sylvie. « L’exposition de la septième vague ». L’Acadie Nouvelle (Caraquet), 4 juillet 2001, p. 20. Photographie de l’artiste et reproduction de quatre dessins.
Moncton, Galerie d’art de l’Université de Moncton, Girouette, 2003
Port-au-Prince, Collège Saint-Pierre, Musée d’art haïtien, Un regard sur la jeune peinture acadienne, février 2005; Santo Domingo, Galerie Casa de teatro, -28 février 2005
Saint-Jean (N.-B., Musée du Nouveau-Brunswick; Pris en flagrant délit de rêve…; Wolfville (N.-É.), Acadia University Art Gallery; Edmundston, Galerie Colline; Kings Landing (N.-B.), Kings Landing Historical Settlement; Hamilton (Bermudes), Masterworks Gallery; Florenceville (N.-B.), Andrew and Laura McCain Gallery; St. Catherines (Ont.), Rodman Hall; Wisby (ont.), The Station Gallery; Fredericton, Beaverbrook Art Gallery, mars 2005
Performances
Moncton, Galerie Sans Nom, En fuite, 1979
Moncton, Galerie Sans Nom, L'Atlantique ici ou ailleurs, avec Dominique Ambroise, Herménégilde Chiasson, Francis Coutellier et Jacqueline Dugas, 1980

Participations à des événements
Moncton, Galerie Sans Nom, Art en direct, 5-9 octobre 1995, 5-6 novembre 1999

Lonergan, David. « La transformation de l’oeuvre ». L'Acadie Nouvelle (Caraquet), 14 octobre 1995, Horaire Télé, p. 9. Photographie de l'artiste.


Lonergan, David. « Le plaisir de créer en direct ». L’Acadie Nouvelle (Caraquet), 8 novembre 1999, p. 21.

Mousseau, Sylvie. « Art en direct fait peau neuve ». L’Acadie Nouvelle (Caraquet), 4 octobre 1995. Photographie de l’artiste.

M[ousseau], S[ylvie]. « Littérature, arts visuels et industrie ». L’Acadie Nouvelle (Caraquet), 29 octobre 1999, p. 47.

Moncton, Atelier Imago, Art en boîte, 14 février 2001


M[ousseau], S[ylvie]. « Des artistes mis en boîte ». L’Acadie Nouvelle (Caraquet), 14 février 2001, p. 22.

Caraquet, participation au Festival des arts visuels en Atlantique, 5-8 juillet 2001

Duguay, Cynthia. « Place aux artistes! ». L’Acadie Nouvelle (Caraquet), 5 juillet 2001.

Lacroix, Isabelle. « Une réflexion sur le temps qui passe ». L’Acadie Nouvelle (Caraquet), 14 juin 2001.
Scénographies
Caraquet, Théâtre populaire d'Acadie, Le bourgeois gentilhomme et Maître Mimin; mise en scène de Jean-Claude Marcus, 1978
Moncton, Théâtre Viola-Léger, Next de T. McNally (adaptation de E. May); mise en scène par Marcel Thériault, 1989
Directeur du projet et concepteur de l'environnement plastique de Évangéline, mythe ou réalité, représentation canadienne au Festival international des arts contemporains de La Rochelle (France), 1982

Moncton, Théâtre amateur de Moncton, Les crasseux d'Antonine Maillet; mise en scène de Jean-Claude Marcus, 1976
Moncton, Théâtre L'Escaouette, Mon coeur a mal aux dents! de Christiane Saint-Pierre; mise en scène de Maurice Arsenault, 1990
Moncton, Théâtre L'Escaouette, Pierre, Hélène et Michael de Herménégilde Chiasson; mise en scène de Marcia Babineau, 1991
Ottawa, Centre national des arts, Chère Mademoiselle Elena de Liudmilla Razoumovskaia; mise en scène de Jean-Claude Marcus, 1995
Bourses, prix et distinctions
Bourses du Conseil des arts du Canada, 1976, 1979, 1981
Bourses du Ministère de la Jeunesse du Nouveau-Brunswick et du Ministère des Municipalités, de la Culture et de l’Habitation, 1981, 1987, 1993, 1996

« 31 Selected to Receive N.B. Arts Grants ». Daily Gleaner (Fredericton), 27 avril 1996, p. 11.
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Publications de l’artiste

a) Témoignages sur l’art
Saint-Jean (Nouveau-Brunswick), New Brunswick Museum, Roméo Savoie, 7 août-5 septembre 1976; Dartmouth (Nouvelle-Écosse), Heritage Museum, novembre 1976; Fredericton, University of New Brunswick, Art Centre, février 1977; St. John's, Memorial University, Art Gallery
i was born in moncton, near marshes and the sea

i spent too many years in colleges

i learned the sound of images while studying architecture in montreal

i practised architecture to boredom

i travelled from finland to sicily indecently, with familiarity, without restraint

i spent time with myself at château-noir in france

i left the practise of architecture like one leaves an apartment

i devote most of my time to painting
___________________
je suis né à moncton, près des marais, de la mer

j'ai fréquenté les collèges classiques pendant trop d'années

j'ai appris à reconnaître l'image, à montréal à l'école des beaux-arts, alors que j'y faisais architecture

j'ai pratiqué l'architecture jusqu'à l'ennui

j'ai voyagé de la finlande à la sicile avec familiarité, indécemment, sans retenue

j'ai fait le point de moi au château-noir en france

j'ai laissé l'architecture comme on déménage

je m'occupe de peinture
* * *
Moncton, Galerie Sans Nom, Programme, 1981.


Je n'ai pas besoin de tous ces mouvements qui veulent se donner des airs de passeports tout usage pour jouer un jeu de séduction, pour égayer la table des assoiffés de spectaculaire, de faux airs d'artistes des années '40, toutes ces attitudes “in”, le jeu des fausses vedettes, pour faire croire, pour donner l'illusion, pendant que la réalité vous pète entre les doigts.


Ce jeu bien amusant à l'occasion, jours de fêtes, jours choisis exprès pour ce genre de mise en scène (en parole aussi bien qu'en habit) tanne à la fin, et fait que je m'en détache. Ce faux jeu de faux artistes entretient aussi le mythe de l'artiste paresseux, désorganisé, pauvre et miteux, qui se saoule la gueule et qui est le pitre, le fou du roi (pouvoir), qui ne sait pas se conduire et qui dans sa marginalité est un peu demeuré (attardé).


Est entretenu par la même occasion un langage éthéré et pernicieux de “créativité pénible”, “d'inspiration surprise” de toutes sortes de “trips” venant des relents d'alcool ou de drogue, la mélancolie comme une nécessité qui attend langoureusement que l'inspiration “frappe” (évidemment dans ces conditions on est trop fatigués pour reconnaître quoi que ce soit).


On s'octroie le mot d'artiste bien plus facilement que le mot musicien ou comédien ou journaliste ou charpentier. On n'aurait pas le culot ni la prétention de dire qu'on est musicien parce qu'on sait écouter un disque ou gratter la guitare à l'occasion. On sait ce qu'est un musicien : celui qui pratique sa profession.


Mais il semble que le mot artiste soit passé à la mode, qu'on le mette à toutes les sauces, qu'on s'en empare comme on achète un chapeau. Personne n'aurait idée de se dire boulanger parce qu'il sait à l'occasion faire cuire une tarte ou un pain, ou menuisier s'il scie une planche ou cogne un clou. Chaque métier se mérite par un travail ardu et continu. Est artiste celui qui pratique son art.


Comme le mythe de l'inspiration. Je dis mythe car bien que le mot existe et qu'il est d'usage, je n'y crois guère, du moins de la façon dont on veut me le laisser croire. Comme le mot création. Ce processus est relié au processus du faire. Que ce soit création ou inspiration, je crois qu'il est le résultat d'une pratique (c'est-à-dire faire le métier régulièrement) et que cette pratique crée elle-même l'énergie ou le climat qui favorise la création et qui met en branle des tas de signaux qui s'en vont à la recherche de solutions et qui déclenchent des possibilités non entrevues auparavant.


J'avais cru comme d'autres (parce qu'on me le disait) que la création était l'apanage de quelques-uns et que l'inspiration ne frappait que les surdoués (branchés sur le courant direct avec les grâces du savoir), mais j'ai bien compris au cours d'une longue pratique que là n'était pas le cas. Bien que la création existe, je trouve qu'elle est branchée sur le faire et que les éléments qui la composent sont puisés dans la répétition. Cela veut dire apprendre et pratiquer un métier et par cet apprentissage et cette pratique des portes nouvelles s'ouvrent, des champs inexplorés et inaccessibles livrent leurs secrets, des coffres jusqu'alors vides se remplissent. La vision des choses devient plus grande et offre donc plus de possibilités. Je trouve cela normal, comme l'est le légume qui pousse, résultat de longs soins sur une terre bien préparée.


Pour l'artiste, créer n'est pas un phénomène abstrait. Il est lié au processus de vivre. C'est par ce phénomène qu'il se réalise, qu'il trouve son équilibre, son harmonie. Créer ne lui tombe pas dessus comme des langues de feu, c'est un résultat, le résultat d'un long et patient cheminement, des retrouvailles avec soi et la reconnaissance de ces retrouvailles. Les gestes posés les uns à côté des autres, jour après jour, fabriquent les morceaux d'un grand “puzzle” qui petit à petit se mettent ensemble et se tiennent. Pour l'artiste, c'est ce qu'il met dans la vie. C'est pour ainsi dire sa contribution comme d'autres contribuent en enseignant, en fabriquant des meubles ou en prenant soin des malades. Chacun a un rôle à remplir et l'un n'est pas plus valable que l'autre. S'approprier des rôles qui ne nous reviennent pas entretient une illusion du vivre et crée par la même occasion des rapports illusoires avec ses semblables et c'est ce qui me gêne le plus.
* * *
Moncton, Université de Moncton, Galerie d'art, Roméo Savoie, 5-30 novembre 1986.


Il y a des habitudes de travail qui font en sorte que certaines images surgissent de la peinture. Ainsi les chérubins, les acrobates aériens et un sujet mythologique : Léda et le Cygne. Puisque ces sujets se proposent, j'aime leur accorder ce qu'ils méritent comme attention. Ainsi je leur donne droit de cité et pour les apprendre, je les répète, je les retourne, je les cajole, je les regarde de tous les côtés et je les place dans des lieux qui déclenchent d'autres images, d'autres fantasmes, d'autres lieux communs. Je pourrais parler aussi de rire, de plaisir, de rêve. Je pourrais aussi signaler les matériaux comme le crayon, la couleur, le papier gommé, le vernis, les collages, les photocopies. Il y a des sujets avec lesquels on s'amuse, d'autres qui nous permettent d'approfondir soit une technique, une démarche picturale, une histoire. Voici certains dessins d'un certain quotidien, regroupés pour aider la mémoire à oublier ou pour permettre certains voyages dans l'imaginaire.
* * *
Montréal, Maison de la culture Côte-des-Neiges, Venezia : tableaux récents de Roméo Savoie, 30 avril-7 juin 1992.

Peut-on fixer pour toujours une image, une impression de voyage, une idée jaillie de nulle part? Dans l'organisation picturale il y a la parcours de la pensée qui navigue tel un bateau sur les eaux de la mémoire, de l'imaginaire. Le tableau se structure à partir de matériaux fort simples, d'images reçues, d'impressions de toutes sortes, pour dériver encore et encore jusqu'à l'immobilité.


Ainsi ce parcours devient celui du peintre qui tente par le processus-peinture de rallier la matière à la pensée, cette pensée qui fuit constamment vers le connu et l'histoire, celle qui nous consume, celle que nous regardons. Fixer dans la matière ce langage complexe de visions, comme on grave dans la pierre le nom de son amour. J'inscris dans la matière le mot « Venezia » afin de m'assurer que la matière existe.


J'emprunte à l'histoire le mot « Venise », symbole sans doute de l'activité créatrice intense et de l'isolement historique par excellence. Ces deux composantes créent le climat nécessaire à l'ébauche d'une discussion à la fois picturale et imaginative ayant des répercussions à l'intérieur même du monde caché de l'inconscient. Si celui-ci mène l'oeuvre, c'est que son artisan est greffé à sa pulsion.


Le monde est un lieu d'errance et d'émerveillement. Je trace dans la matière son existence et reconnais les signes et les lieux comme étant ceux de l'homme en perpétuelle quête d'absolu.
* * *
Moncton, Université de Moncton, Galerie d'art, Roméo Savoie : voir Savoie faire, 28 octobre-29 novembre 1992.

Étant donné que le texte de l'exposition préparé par Pat Laurette est complexe et ne s'adresse qu'aux experts, je voudrais simplifier le discours de la peinture et vous présenter cette exposition d'une façon à alléger l'écriture. Comme je ne suis pas un critique d'art, je peux me donner les libertés voulues.


La première salle présente les tableaux de la série que j'ai appelée "Venezia". Tout le monde connaît le nom de Venise mais peu savent les raisons de sa création. Les gens qui créèrent cette ville se sauvaient des barbares qui venaient du nord et qui pillaient tout sur leur passage. Ils se réfugièrent donc dans des marais sillonnés de canaux, ce qui rendait l'accès difficile. Cela ressemble un peu à notre histoire, d'où mon intérêt pour ce nom. Le nom m'est venu également en regardant les premiers tableaux qui étaient divisés en deux. La partie haute était plus claire (au-dessus de l'eau) et la partie basse était plus dense, sombre, et contenait plus de matière peinte (partie au-dessous de l'eau), d'où cette idée simple au départ de nommer la série "Venezia". Tout se structure à mesure et rien n'est défini au départ. Toutes les connotations historiques et culturelles s'y ajoutent, toutes les références personnelles qui sont cette vision unique d'une chose que j'ai regardée dans la réalité plusieurs fois. La beauté des lieux, leur similitude, les émotions qui s'en dégagent et ma totale ignorance à définir ces émotions. Vient donc cette démarche simple et nécessaire qu'on appelle la connaissance et qui se concrétise en répétant le connu afin qu'il livre ses secrets. Le reste est de la peinture, c'est-à-dire toutes les techniques connues appliquées à rendre visible ce qui ne l'est pas, cette chose non résolue dans l'histoire, cette émotion non résolue dans le corps, ces similitudes et ces dissemblances et ces envies d'accéder à l'universalité des choses par le biais de la peinture, cette technique qui est là depuis toujours et dont les hommes et les femmes se servent pour essayer d'exprimer l'inconnu.


Dans la deuxième salle, je présente les séries "Totems" et "Hommages", qui sont des tableaux à la mémoire de certains événements, de certaines personnes et de certains lieux qui me sont chers. Dans la petite salle sont des tableaux sur papier qu'on appelle aussi des dessins. Voilà en gros le contenu de l'exposition. Ce qui n'est pas explicable est de la peinture ou de la poésie ou un ensemble complexe de signes qui témoignent de la présence de l'espèce humaine sur la terre.


b) Poésie et prose
« Le coin de l’ombre ». Estuaire, no 36, été 1985
Leblanc, Gérald et Claude Beausoleil. La poésie acadienne, 1948-1988. Trois-Rivières, Écrits des Forges, 1988
Duo de démesure. Moncton, Éditions d’Acadie, 1981
Trajets dispersés. Moncton, Éditions d’Acadie, 1989
L’eau brisée. Moncton, Éditions d’Acadie, 1992
L’humain recto-verso. Montréal, Atelier Papyrus, 1993
« La lumière des feuilles ». Lèvres urbaines, no 27, 1996, p. 29-45
Dans l’ombre des images. Moncton, Éditions d’Acadie, 1996
Une lointaine Irlande. Moncton, Perce-Neige, 2001

c) Illustrations
Pitre, Martin. Pommette et le vent. Moncton, Éditions d’Acadie, 1995.
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Réception critique
Chiasson, Herménégilde. « Immersion ». Saint-Jean (Nouveau-Brunswick), New Brunswick Museum, Roméo Savoie, 7 août-5 septembre 1976; Dartmouth (Nouvelle-Écosse), Heritage Museum, novembre 1976; Fredericton, University of New Brunswick, Art Centre, février 1977; St. John's, Memorial University, Art Gallery
IMMERSION:


Action d'immerger, de plonger dans un liquide; résultat de cette action (Petit Robert).


Dissolution du graphisme (de l'écriture?), de l'écriture (du langage?), de l'armature (de la mémoire?) dans la pâte picturale.


Quelques taches d'ocre, de jaune, de rouge surnagent pour apparaître finalement comme une résistance à l'étendue de bleu et vert qui modifie la surface de la toile jusqu'à en devenir (dans les dernières) un effort en vue de moduler, d'inonder, d'iriser le champ pictural (dimension maritime?).


Le noir ici n'est plus l'arrogance du dessin, l'articulation du motif. Le noir revient, apparaît, s'affirme comme envahissement, trouée, salissure, obstacle; comme un effort de contrôle (défaitisme?); comme une emprise (une tentative souvent) sur la masse informe sous-jacente ou juxtaposée (Acadie?).


Une grande sérénité se dégage de cette traversée du gestuel. Geste répétitif, incontrôlé, mécanique – la tache cherche sa dimension dans le champ pictural. (Quand le motif apparaît, c'est pour manifester – sans y croire vraiment – sa libération de la pâte picturale. Se laisser flotter comme ces anges qui ont l'air de voler sur un continent perdu (peinture apatride?).
* * *
Chiasson, Herménégilde. « Roméo Savoie ». Parachute, no 17, hiver 1979, p. 61-62.


Il est difficile de qualifier la dernière exposition de Roméo Savoie. Plusieurs facteurs y concourent. Le tout se résorbe dans la diffusion, une sorte de baroque ou d'inarticulation de vouloir tout dire et de passer par ce que la picturalité semblait avoir oublié, c'est-à-dire l'excès. La peinture semble s'être acharnée durant les deux dernières décennies à simplifier sa manifestation pour se donner un discours plus dense, éclairage souvent illisible à partir duquel l'oeuvre prenait tout son sens. Ici c'est la démarche contraire qui semble opérante. C'est en vain que l'on essaierait de tirer un discours de Savoie quant à sa propre démarche. Pour lui l'oeuvre fait “Rhizome”, pour reprendre l'expression de Deleuze-Guattari. Elle réclame son propre discours si bien que tout discours qui voudrait tenter de la cerner devrait le faire en s'appuyant sur le registre de la connotation. L'on aura sans doute reconnu ici une esthétique se rapprochant assez de celle que préconisait Umberto Eco en parlant d'oeuvre ouverte, plus tard oeuvre plurielle. Évidemment les allusions dont se réclame la connotation peuvent se faire nombreuses et il serait inutile d'en proposer un inventaire ou une classification (comment peut-on avancer pareil concept) mais plutôt une sélection, une sorte de “morceaux choisis”.


Ce qui frappe d'abord dans cette exposition, c'est sa disposition spatiale, sa mise en scène. Dans le centre de la galerie, le peintre a disposé des panneaux de bois de façon à former une enceinte carrée à l'intérieur de laquelle le phénomène pictural va prendre place. Il est étonnant de constater la dimension dramatique que revêt cette distanciation. La galerie dans la galerie. La peinture dans la peinture chez Vermeer, le film dans le film chez Vertov, la photo dans la photo chez Walker Evans. Il serait long de raconter comment la galerie est devenue l'espace signifiant de l'Art. Savoie, en dédoublant les espaces, en nous faisant pénétrer dans les coulisses du phénomène nous oblige à considérer ce couloir comme une inter-zone, un couloir libre entre deux frontières : l'espace profane du dehors et l'espace encore inexistant de la peinture. Redondance avouée du drame mais aussi rituel de purification. N'entre pas qui veut dans le coeur de l'église ou dans la chambre de l'Arche.


Dans l'antichambre de la salle d'attente, de la coulisse, de la galerie signifiante, Savoie a disposé sur les murs un texte imprimé au moyen de tampons de caoutchouc. Non pas discours mais démarche parallèle au moyen du matériel littéraire. Ce texte, oeuvre du poète Roger Savoie, se veut un appel à l'anarchie, un poème de refus, une incitation à la révolte. Exhortation, harangue, “briefing”. Ce qu'on va maintenant exiger de nous tient de la performance. Le spectateur se voit devenir conscient de son état de spectateur. Il va entrer chez/dans quelqu'un. Cette démarche n'est d'ailleurs pas sans rappeler les peintres ayant travaillé sur les murs de leur espace quotidien. Arthur Villeneuve par exemple, pour ne citer que celui-là.


La nature de la performance tient aussi de divers états d'esprit. L'un des critères sinon la totalité de l'esthétique de la performance se situe dans le registre de l'intensité, de la conviction de celui qui ne se donne pas en spectacle mais qui fait corps avec son activité. À un âge où il devenait très difficile de se prendre au sérieux (et où le sens était constamment présent), les gens se déplacèrent pour aller en voir d'autres qui voulaient retrouver le privilège du discours, le secours de la communication.


Une fois pénétrée, l'enceinte, le royaume des ombres ou le miroir dans lequel nous nous sommes vus en tant qu'amateurs d'images, nous entrons en scène, là où nous allons prendre notre fonction.


Une fois immergés dans cet espace nous sommes littéralement assaillis par le phénomène pictural. Finis la sobriété, la rigueur, la morbide de l'antichambre. Tout devient soudain, délirant, baroque. Le foisonnement des thèmes, l'emprunt à divers systèmes semblent nous mettre en présence d'un démembrement du discours pour nous laisser aux prises avec une réalité difficile à cerner, la réalité fuyante de l'image. Il n'y a pas de syntaxe visuelle, non plus que de rhétorique comme telle. Les emprunts qu'on y fait présentement nous viennent de la linguistique qui voudrait, à la suite de Barthes, que tout signe soit traductible. Or ce que nous éprouvons maintenant tient plus de la dissolution du langage linéaire (épitôme du code verbal) qu'à son renforcement. La perception de l'image a plutôt recours au “scanning”, c'est-à-dire au balayage et notre attitude en est d'autant plus affectée. Depuis un certain temps on a tendance à avoir des “flash” plutôt que des “idées” ou, si vous voulez, des instantanés plutôt que des déductions. L'image chez Savoie est donc imprenable. C'est en vain qu'on y chercherait un sens avoué, une symbolique obscure ou un développement systématique d'une prémisse logique. L'ambiguïté formelle vient ici du fait que Savoie semble se situer au confluent de deux grandes démarches où l'on retrouverait d'une part la représentation et d'autre part la signification.


Représentation par une affirmation constante du matériel pictural souvent assumé par mimétisme. Le désir de faire une peinture plus grande qu'elle-même, de dire plus que le médium ne la permet, ce qui finit par donner une peinture de représentant plus que ses artifices. Une sorte de jouet démonté. À cet effet, Savoie multiplie les vernis, les coups de brosse apparents, etc., bref tout l'arsenal classique de la peinture du temps où son discours se gênerait à partir d'elle-même. Mais cette action, en évacuant la représentation, nous renvoit au registre de la signification. En peinture, la performance n'est plus considérée comme une valeur et c'est sans doute là le “drame” du peintre. Si tout le monde peut faire ce qu'il fait, comment va-t-il signifier ce qu'il veut dire? C'est sans doute dans la relation qu'il établit à son matériel, à ses outils, à sa “performance”. Roméo Savoie durant les deux dernières décennies s'est intéressé au geste en peinture, au rôle du corps dans le phénomène pictural. Le corps du peintre n'est plus qu'un corps peignant, qu'il le fasse en affirmant ce dernier retranchement (le style comme signature) ou en voulant se singulariser par rapport à la prothèse qui lui a ravi sa fonction (l'appareil photo). Le peintre, par démission ou par compétition, reste tributaire de l'activité manuelle, de l'artisanat, dont il infirme ou affirme la fonction. La présence du corps, du geste.


Dans les peintures précédentes, Savoie a souvent fonctionné en donnant une image articulée autour d'un dualisme plus ou moins apparent. Très affirmé au début, faisant figure presque de plaquage, ce dualisme s'est progressivement résorbé. Il reste quand même que la dialectique principale de Savoie s'articule autour de la négation ou de l'affirmation d'un arbitraire ambigu.


Or cet arbitraire on peut le rapporter, jusqu'à un certain point, à “l'acadianité”. Et ici on peut poser bien des jalons vers une socio-psychanalyse de la peinture comme baromètre politique. Essayons donc de résumer.


L'Acadie est un pays sans en être un. On peut y retrouver une culture et une affirmation politique issues de la contradiction de base à partir de laquelle a fonctionné et fonctionne encore le territoire. Tout au cours de leur histoire, les Acadiens se sont appliqués à maintenir une contradiction qui a fini par donner naissance à une dialectique qui semble sans issue. Il s'agit de conserver une autonomie malgré la menace de l'envahisseur anglais, le pouvoir d'agglomération du Québec (comme foyer de culture française) et la conscience de la culture et de l'économie américaine. Être Acadien consiste à entériner ou à refuser ces éléments mais ce mouvement ne peut s'accomplir que par l'arbitraire. Cette attitude on la retrouve partout dans les préoccupations picturales (par le jeu des influences) de Savoie. L'Acadie, un pays qui n'est nulle part et partout.


Mais la vie continue et vivre en Acadie c'est sans doute poser des arbitraires quand on est fatigué d'étirer des contradictions. On dirait que c'est cette dernière attitude que le peintre a choisi de faire sienne.


En plus de l'utilisation de la peinture comme médium, une foule d'autres images (affiches, articles, textes, découpures de journaux, objets trouvés, assemblages) sont venues s'ajouter à mesure que l'oeuvre s'élaborait. L'organisation de ce matériel n'est d'ailleurs pas sans rappeler les collages exécutés par Rauschenberg durant les années 60.


C'est une façon de témoigner sur la manière dont on éprouve la picturalité en générant un discours sur ce qui nous atteint. C'est en vain toutefois que l'on essaierait de retrouver ici les grandes lignes de départ d'une peinture “nationale”, peinture qui se situerait dans le rapport à l'adjectif, dans le rapport à la mort, pour reprendre l'idée de Barthes. L'acadianité se résorbe donc par un étalage, une peinture à la grandeur, une peinture qui n'est “nulle part et partout”.
* * *
Chiasson, Herménégilde. « Les lignes dans la peinture de Roméo Savoie ». Vie des arts, no 101, hiver 1980-1981, p. 66-68.


La ligne, au début, est affirmée. Elle n'est donc rien d'autre qu'en dessin encerclant la forma ou plaqué sur elle. Dichotomie. Une sorte de désaccord entre la rigueur du projet et cet élément nébuleux et fluide que constitue la couleur et que le peintre étale en surfaces assez homogènes. La composition est dynamique mais l'espace dans lequel elle évolue est retenu à l'intérieur de la surface de la toile, ou il semble flotter, ce qui lui accorde une sorte de redondance et porte à croire que la peinture est en abîme. Cette démarche – isoler le phénomène, le montrer plutôt que l'imposer – se retrouve presque partout dans l'oeuvre de Savoie.


Il y a d'abord la graphie – comme si le peintre annotait la couleur à la main –, puis cette écriture s'agrandira pour devenir elle-même une peinture composée de lignes qui, progressivement, prendront possession de tout l'espace du tableau. Elles se présentent d'abord comme immenses sur la surface blanche -renforcement scriptural – mais plus tard elles prendront la forme de larges bandes tracées énergiquement dans la diagonale du tableau. Savoie les harmonise d'abord en rouge, et l'espace qu'elles occupent aurait plutôt tendance à en faire des configurations, des traces d'interactions qui se produiraient à la surface du tableau. Plus tard, ces bandes prendront tout l'espace dans les couleurs vertes, ocres et brunes, une palette qui rappelle parfois celle de Cézanne.


Les bruns et les ocres sont alors abandonnés pour une palette plus sobre, composée de verts, de bleus et du noir. Ces tableaux ressemblent à des paysages marins. Plus fluides. Le noir fait ici figure de ligne mais son ambiguïté, de même que la profondeur qu'il découpe, confèrent à ces oeuvres une facture dramatique, mais aussi une sémantique très grande, en raison de son potentiel d'abstraction. Dans une toile en particulier, le noir prend la forme de rectangles disposés verticalement dans l'espace du tableau et qui deviennent des sortes de pièges, véritables trous noirs qui interviennent dans la surface fluide sur laquelle le peintre les a posés.


Puis, transformation de cette fluidité marine pour retourner à un graphisme où la ligne apparaît comme sujet de discours, mais avec beaucoup moins de rigueur. Ce n'est plus le trait mais un désir de vouloir individualiser, de conférer à chaque ligne un caractère, de ramener la représentation sur sa facture, d'en faire un signifiant qui signifie. L'inclusion de figures géométriques à l'intérieur de l'espace pictural amènera Savoie à le restructurer de manière plus conséquente. Pour ce faire, il aura recours à la grille. Mais cette décision ne sera pour lui qu'un subterfuge, une stratégie qu'il s'impose sans pouvoir s'y résoudre. Au premier abord, la grille laisserait croire à une démarche plus contenue, à une lecture plus intellectuelle de sa peinture. Il n'en est rien. La mince ligne noire qui délimite les cases sera constamment transgressée par tout un arsenal de couleurs, de vernis, de collages, qui la rendront inutile. La ligne revêt ici la même fonction que le graphisme du début, soit l'établissement d'une ligne forte qui voudrait contenir le flot de couleurs sous lequel elle semble submergée. Savoie ici paraît vouloir renouer avec le graphisme dont il avait fait preuve au début. Toutefois, la démarche a varié en deux sens. Au lieu de laisser en blanc l'espace autour de son graphisme, il le recouvre plutôt de vernis, réifiant ainsi l'espace pictural mais réalisant aussi une sorte de degré zéro de la peinture. L'intention et le résultat sont présents, mais le signifié de la représentation a été évacué du phénomène. Autre particularité, la ligne n'est plus seulement articulée, tracée, mais de plus en plus elle sera rapportée. C'est ainsi que l'on verra apparaître des rubans à masquer ou décoratifs qu'il recouvrira de vernis pour mieux les intégrer à la surface de ses toiles. Parfois, les deux types de lignes se mélangent. On verra, par exemple, des lignes rigides de rubans à masquer sur lesquels Savoie a dessiné des lignes noires en zigzag comme pour oblitérer les premières, établissant ainsi une transgression gestuelle de la prémisse formelle qu'il avait d'abord élaborée. Ce dilemme n'est pas sans rappeler la paradoxe qu'il affirmait précédemment en établissant une grille dont il va ensuite s'appliquer à annuler les contraintes.


Un peu plus tard, une variante de cette même grille fera son apparition quand il décide d'inclure des planches formées de pellicules photographiques qu'il découpe et aligne en rangées, créant ainsi des séquences que le spectateur peut lire à la manière d'une trame cinématographique. Cette grille, on la retrouve également dans ses rares oeuvres sculpturales constituées par des agencements de boîtes en bois dans lesquelles le peintre a disposé des objets trouvés sur la plage et qu'il a peints par la suite.


Tout récemment, Savoie a produit une série de diptyques où la composition des deux volets est analogue mais où le traitement se différencie par la touche. Une sorte de variations sur un thème. Ici, la ligne se fait subtile et, parfois, nous laisse croire que le peintre aurait résolu le dilemme couleur-ligne auquel se réfère la majeure partie de sa production. À cette intuition, il peut y avoir deux confirmations. Il se peut que ce soit vrai et que le problème ait trouvé sa solution dans une sorte de confirmation formelle, ou bien encore il s'agit d'une mise en veilleuse et que le besoin de restructurer le problème revienne un peu plus tard, car la dernière exposition de Savoie marque un besoin de se tourner vers de tout autres préoccupations.


Ici, les lignes perdent de leurs implications structurales. La seule graphie qu'on y retrouve serait celle, non pas d'un discours visuel allusif, mais d'une articulation directe ou d'un emprunt au langage écrit. Articles de journaux, peintures, affiches, éléments picturaux, textes, objets trouvés, photos, constructions, se mélangent pour former un ensemble baroque et excessif où les éléments eux-mêmes sont incorporés à titre de signifiants pour constituer une trame visuelle, au même titre qu'auparavant la peinture et ses différents modes d'emploi. La disposition établissait aussi un rapport particulier en prenant la configuration de plusieurs panneaux juxtaposés pour former un intérieur à l'intérieur de la galerie, stratégie qui peut ressembler d'assez près à la lecture implacable que propose la grille et qui amènera Savoie à considérer les possibilités d'une peinture répartie sur plusieurs surfaces.


Ce qu'il faut retenir ici, si l'on veut évaluer cette démarche, c'est sans doute que la ligne constitue un élément abstrait qui renvoie à un tout autre système de lecture, celui du dessin qui, comparé au flou de la couleur, tient à être spécifique. En voulant réconcilier ou exclure les deux, Savoie se trouve confronté à une option de taille, celle de mettre au point une stratégie où l'âme et le concept se réconcilieraient avec le corps et le langage. Un dualisme qui se transformerait en symbiose. Mais, plus encore, le recours à la ligne semble délimiter un arbitraire, imposer un sens au magma informe que peut constituer la couleur laissée à elle-même. Savoie semble éprouver ce dilemme, et on croirait que c'est par besoin de discipline qu'il s'impose des directives, après s'être trop compromis dans l'univers improbable et fluide d'une dérivation fondée sur la séduction de la couleur. Jusqu'à un certain point, le problème reste entier, et il sera intéressant de voir les solutions ultérieures que Savoie lui apportera.

* * *
Chiasson, Herménégilde. « Savoie, Bourque, Gallant : trois étapes vers une picturalité autonome ».Vie des arts, no 116, septembre-novembre 1984, p. 39-40.


Roméo Savoie a reçu sa formation de l'École des beaux-arts de Montréal dont il obtiendra, en 1956, un diplôme d'architecture. Il fait donc partie de la toute première génération d'artistes acadiens dont l'oeuvre voudra être autre chose qu'une élaboration artisanale basée sur les critères de la peinture naïve. Il faut dire que la tentation est grande (et notre littérature en a fait les frais récemment) de réduire l'art des Acadiens à un phénomène uniquement folklorique. En ce sens, il faut louer la ténacité de Savoie qui a su garder le contact avec les courants artistiques internationaux, tout en restant profondément ancré dans le patrimoine dont il est issu.


Les forces majeures à l'oeuvre dans la peinture de Savoie semblent donner lieu à un tiraillement entre la ligne et le champ pictural. Ainsi les premières oeuvres seront fortement marquées par le désir de structurer le tableau, la couleur faisant figure d'ornement. Toutefois, ce désir prendra vite la forme d'un véritable conflit, la ligne se dissolvant ou s'agrandissant pour devenir elle-même surface. La pâte picturale et la facture de l'image se complexifieront également à mesure que le peintre mettra de plus en plus d'emphase sur le geste pictural, stratégie tout à fait moderne qui consiste à peindre dans la marge et à laisser au spectateur le soin d'en saisir le sens. Une sorte de mise en scène de son phénomène d'élaboration. Cette attitude sera des plus évidentes lors de l'environnement qu'il proposait, en 1979, à la Galerie Sans Nom, et où la peinture était disséminée sur un ensemble de panneaux réunis en carré et faisant figure de galerie à l'intérieur de la véritable galerie. Même chose pour les peintures blanches de 1981, où la couleur module à peine la trace du pinceau à la surface de la toile. Même chose, enfin, pour une série de toiles récentes dans lesquelles plusieurs autres toiles sont intégrées.


Savoie travaille toujours en série, choisissant les éléments ou une palette fixe pour produire chaque proposition d'une problématique à laquelle il obéit avec une grande rigueur. Ayant oeuvré durant une dizaine d'années à partir de postulats et d'a priori picturaux, il s'est ensuite tourné vers un travail basé plutôt sur le motif et la narration poétique. Ici, symboles, objets, textes, établissent une interaction picturale (comme c'est souvent le cas chez Rauschenberg) et entraînent des solutions d'une élégance qui lui reste toute particulière.
* * *
Chiasson, Herménégilde. « Roméo Savoie fait de l'art ». L'Acadie Nouvelle (Caraquet), 24 octobre 1989.


Roméo Savoie expose jusqu'au 26 octobre à la Mini-Galerie de Radio-Canada une série de huit oeuvres comprenant deux tableaux et six oeuvres sur papier.


Ce n'est pas exagéré de dire que Savoie est l'un des plus grands artistes que l'Acadie ait produits. Son importance tient d'abord à son insistance sur la modernité et sur le fait d'avoir su garder une rigueur inflexible à une époque où la folklorite atteignait tout le monde à un rythme alarmant. Sa dernière exposition, au printemps dernier à Montréal, a consacré son talent et son travail acharné. Treize toiles vendues (dont une au Musée d'art contemporain de Montréal et une à la prestigieuse collection Lavallin) pour un peintre qui, la veille encore, était à peu près inconnu.


Les travaux qu'il nous propose à la Mini-Galerie datent de cet été qui fut particulièrement prolifique pour Savoie. Elles ont été exécutées dans une technique bien particulière qu'il a mise au point en mélangeant de l'encre de Chine à du vernis acrylique. Utilisant ce mélange comme base de sa peinture, il produit des tableaux qui, couche sur couche, finissent par donner des oeuvres sombres d'une grande sobriété et d'un grand mystère.


Pour comprendre Savoie, il faut remonter à plus de vingt ans passés alors qu'il entreprend ses travaux sur le geste et qu'il produit ses premières abstractions. Très vite il va se libérer du dessin pour aborder la surface du tableau et produire des textures ou inventorier des couleurs qui parfois se réduisent à une seule teinte. Cette épuration, Savoie ne l'a jamais si bien contrôlée que dans ses récentes oeuvres où le “paysage” se réduit à sa plus simple expression et où les éléments prennent une sorte de gravité symbolique. La couleur aussi est devenue extrêmement sobre. C'est en vain que l'on chercherait la splendeur des rouges et des jaunes du début ou encore l'éclat des pigments dorés et argentés qui, il n'y a pas si longtemps, donnaient à cette peinture un aspect énergique ou séduisant. Savoie propose ici des couleurs terreuses, une insistance écologique si on peut dire. Insistance qui se retrouve également dans les thèmes de l'arbre, de la fleur, de la pomme qui sont universels dans leur présence mais combien menacés par une époque qui n'en comprend plus la grandeur et la fragilité.


Le noir


Toutefois, ce qui frappe ici par-dessus tout ceci, c'est surtout le noir qui donne à l'espace réduit de la galerie une gravité qui impose le respect. On connaît depuis longtemps ce que représente et signifie cette couleur qui fait penser à la nuit et qu'on associe à la  mort. C'est un moment d'angoisse que de perdre la couleur ou de voir la lumière s'éteindre. En peinture moderne le noir a toujours signifié la dépression. Cependant ce n'est pas dans cette optique qu'il faudrait envisager la production de Savoie. Pour lui, le noir est une couleur au même titre que les autres et l'utilisation qu'il en fait s'apparente beaucoup plus à celle qu'en ont fait les peintres baroques à l'époque classique. Le noir ici est donc appliqué en plusieurs couches sous lesquelles, avec les variations de la lumière du jour, on découvre tout un réseau de graffitis, d'images, de traces. Une sorte d'archéologie de la mémoire laissée dans les gestes qui ont patiemment construits l'image finale. Devant ces peintures on ne peut s'empêcher de penser à Rubens ou Rembrandt et découvrir que pour Savoie la notion du noir est tout simplement celle de la pénombre, celle du monde dormant dans les coulisses de la nuit. C'est sans doute pour cette raison que la couleur prend ici une importance qui la fait résonner de toute sa force. « Le noir fait chanter la couleur. » C'est ce qu'on me disait lorsque j’étais “aux études”. Si tel est le cas, la peinture de Savoie produit une musique qu'il faut absolument entendre.


Un grand peintre qui vient d'entrer dans sa période de maturité et pour nous la preuve que la modernité nous promet de très beaux moments. Une expérience qu'il est essentiel de partager.
* * *
Chiasson, Herménégilde. « L'excellence de la modernité ». L'Acadie Nouvelle (Caraquet), 4 novembre 1994, p. 49.


Roméo Savoie, qui vient de recevoir le prix Miller-Brittain de la province du Nouveau-Brunswick pour l'excellence dans les arts visuels, est sans contredit l'un des artistes les plus importants que l'Acadie ait produit. C'est donc dire que ce prix vient à point pour souligner une oeuvre dont le temps n'a fait que préciser et amplifier la justesse du propos.


Né à Moncton, à une époque où l'art se faisait ailleurs, au loin et dans les institutions de haut-savoir que furent les collèges classiques; fils de Calixte Savoie, l'un des plus ardents nationalistes acadiens; architecte de formation et profondément engagé dans l'expression culturelle de la société acadienne, Roméo Savoie est aussi un animateur convaincu de la scène des arts visuels en Acadie.


Pour s'en convaincre, il suffit de voir l'énorme exposition d'arts visuels qu'il a montée cet été à Bouctouche pendant le Congrès mondial acadien. Sans doute l'une des manifestations les plus évidentes d'une modernité dont il a toujours été l'un des plus fidèles représentants. Faisant partie d'un petit nombre d'artistes ayant reçu leur formation au Québec, il revient en Acadie à la fin des années 50 pour y entreprendre une carrière d'architecte qu'il abandonnera par la suite pour se consacrer exclusivement à la pratique de la peinture.

Conscient des déficiences du milieu en ce qui touche les infrastructures culturelles, il n'hésitera pas à s'engager dans diverses entreprises dont certaines sont devenues aujourd'hui des institutions. C'est ainsi qu'il sera appelé à jouer un rôle de premier plan dans la mise sur pied de la Galerie Le Cavreau; l'organisation du premier centre d'art acadien, le Clapet, à Barachois, à la fin des années 60; le groupe des 6 de Moncton dont il fera partie au début des années 70; la naissance de la Galerie Sans Nom dont il sera l'un des membres fondateurs, etc.


Cet engagement envers le milieu sera parallèle à l'oeuvre, question de survie bien sûr, question d'aménager les lieux, mais aussi question de faire en sorte que l'Acadie puisse vivre en son temps et parler aux autres dans un langage qui se passe d'explications. Ce langage, c'est celui d'un parti pris ferme pour la modernité.
à la fin des années 60, lors des premières expositions d'arts visuels organisées par Claude Roussel dans le lobby de la résidence Lafrance, et plus tard au sous-sol de la bibliothèque Champlain sur le campus de l'Université de Moncton, Savoie expose les premières oeuvres abstraites à voir le jour en Acadie, les premières en tout cas à s'inscrire dans une recherche qu'il va mener jusqu'à maintenant sans faire de compromis ou s'abandonner à la facilité.


Yvon Gallant (lui aussi récipiendaire en 1992 du prix Miller-Brittain) affirme que sa première rencontre avec Roméo Savoie l'a marqué au point où il s'était demandé par après si l'art n.était pas une sorte de religion, tellement il avait vu là une rigueur et une dévotion à faire en sorte que la peinture soit un langage autour des choses essentielles.


Une telle attitude ne peut faire autrement que d'avoir une influence sur ceux qui le fréquentent et qu'il inspire autant qu'il sait se faire critique, chose rare et d'autant plus appréciée dans un milieu où les divergences d'opinion sont, plus souvent qu'autrement, mal vues.


Pour bien des artistes de ma génération, Roméo Savoie a été un modèle d'intégrité et quelqu'un qui aura prêché par l'exemple pour nous faire réaliser l'importance de l'art, l'importance du milieu et l'importance de l'expression artistique.


Mais tout ceci pourrait fort bien être le fruit d'une quelconque volonté de s'inscrire dans un mouvement 

visant à faire de l'Acadie une fin en soi s'il n'y avait l'oeuvre.


Savoie sera sans doute l'un des premiers artistes à afficher cette consistance qui nous permet aujourd'hui encore de suivre son parcours (à quand la rétrospective?) depuis les tout premiers petits tableaux abstraits jusqu'aux grandes compositions qu'on retrouve aujourd'hui dans d'importantes collections.


Même si on peut déceler dès les premières oeuvres un style, une gestuelle, une manière de dessiner, d'écrire sur la toile, il ne faudrait pas croire pour autant que la recherche se soit arrêt.e là. Il semble bien que Savoie ne produise cette qualité qu'au prix d'une constante remise en question, et c'est sans doute ce qui rend son oeuvre dynamique et rafraîchissante à bien des égards. Les solutions nouvelles, les matériaux, les sujets, les thèmes, témoignent chez lui d'une activité qui ne cesse de surprendre.


Parralèlement à son oeuvre de peintre, Savoie poursuit aussi une carrière d'écrivain, et en ce sens il fait lui aussi partie de ceux qui, de Daniel Dugas à Dyane Léger, ont d'abord puisé leur inspiration dans les arts plastiques avant de traduire dans l'écriture les propos d'une identité qui ne cesse de nous intriguer autant qu'elle témoigne au monde de notre participation à une Acadie actuelle.


Cette oeuvre, cette participation culturelle et sociale, ce parti pris pour l'époque que nous vivons ici comme elle se vit ailleurs, tout ceci constitue un travail que l'on commence à peine à reconnaître.


Il est heureux qu'il y ait eu en Acadie des gens qui ont cru en notre avenir plus qu'en notre passé. Roméo Savoie est sans contredit l'un de ceux là.


Le prix Miller-Brittain ne pouvait tomber mieux car il s'inscrit dans ce mouvement de reconnaissance qui nous permettra de dire ici des choses qu'on affirme déjà ailleurs,à savoir que l'art en Acadie est entré dans sa période de maturité.


Roméo Savoie peut être fier de ce qu'il a accompli, et nous sommes fiers avec lui, car c'est un fait que 

les artistes sont les témoins de leur époque et qu'il est toujours émouvant quand, parfois, l'époque se reconnaît dans leurs témoignages.
* * *
D’Astous, Denise. « Roméo Savoie, peintre de la modernité ». L’Acadie Nouvelle (Caraquet), 31 décembre 1999, p. 43.


L’artiste-peintre Roméo Savoie est maintenant un modèle des arts visuels acadiens. Il y a d’ailleurs travaillé à établir les normes en arts visuels en Acadie, ce qui lui a valu de mériter un doctorat honoris causa en arts visuels de l’Université de Moncton et plusieurs prix pour son travail dont le Prix Miller-Brittain (1994), le Prix Strathbutler (1997) et le Prix Éloizes (1998).

Roméo Savoie a beaucoup marqué les arts visuels acadiens, notamment par sa constance, sa rigueur et ses concepts abstraits, estime Herménégilde Chiasson, ph.d. en arts visuels [sic] et docteur honoris causa en arts visuels [sic]de l’Université de Moncton.


« Ce qui caractérise son travail, explique M. Chiasson, c’est probablement l’abstraction. Roméo, au début des années 60, fait de l’abstraction et il a continué par la suite. C’est beaucoup plus le traitement qui devient important. Ce n’est pas le sujet. Ce n’est pas souvent exploité en Acadie, ça. C’est un artiste qui a gardé une constance. Ce n’est qu’en 1990 qu’il a commencé à travailler sur la surface comme le peintures noires. Il a un engagement fort par rapport à la modernité. Il a un très bon œil de peintre. Il est très connaissant dans la peinture. Et il a une rigueur. Il a placé la peinture quasiment au-dessus de tout, en premier, comme une religion. Roméo a toujours été une grande influence pour moi et une inspiration. Et il l’est pour beaucoup d’autres artistes acadiens de la modernité. »

Lorsque interrogé, M. Roméo Savoie explique vouloir proposer une tradition parce qu’ici, en Acadie, il n’existait pas de modèles en arts visuels.


« Je n’essaie pas d’imiter mais de proposer une tradition. Mes modèles, je les ai. J’ai fait une maîtrise en arts plastiques à l’Université du QuÉbec à Montréal. Mon grand maître, c’est Antonio Tapiès, un artiste-peintre espagnol. Il travaille plus avec la matière et l’image. Il travaille à établir une nouvelle esthétique du regard. »
Un critère : l’excellence

« Mon critère, soutient-il, c’est l’excellence. Or, si le critère qui te supporte est un critère d’excellence, tout ce que tu fais est excellent. Tu t’entoures de ça et ce qui sort, c’est ça, c’est l’excellence. »

Toute la vie, la pensée, l’oeuvre entière de M. Savoie est axée sur le critère de l’excellence. Si l’on jette un coup d’œil a ses études, on constate que tous ses diplômes portent la note « Très Grande Distinction ». En 1950, il a reçu le baccalauréat ès arts de l’Université de Moncton [sic] avec « Très Grande Distinction ». En 1956, il a reçu le baccalauréat en architecture de l’École des Beaux-Arts de Montréal, avec la « Très Grande Distinction ».

À cela se sont greffés trois autres prix : le Prix du Ministre, le Prix du Directeur et e Prix de l’I.R.A.C. Puis, en 1988, il a obtenu a maîtrise en arts plastiques de l’Université du Québec à Montréal, aussi avec la marque « Très Grande Distinction ».


« Moi, je fais partie de la tradition de mon père qui est de mettre quelque chose dans le pays. Mon père, Calixte Savoie, a bâti la Société l’Assomption. Quand je revenais en Acadie faire de l’architecture, mon but était de bâtir pour les Acadiens, de mettre quelque chose quelque part. Il y avait là ma quête personnelle. J’avais un idéal d’aller vers cette espèce de perfection et je l’ai fait à travers la peinture. La peinture, c’est le point central de ma vie. Étant donné que c’est moi qui le fait. Ça représente ma sensualité, ma vision totale des choses, de l’esthétique. Si je n’aime pas le tableau, je ne peux le changer. Je dois changer quelque chose, donc je dois trouver les processus pour que la peinture change. Et mettre de quoi dans le monde. »
La liberté

« L’art contemporain existe dans le monde entier. C’est un regroupement de personnes qui sont là et qui veulent représenter quelque chose. L’artiste emploie de la matière. Son choix, c’est son choix à lui. Pour l’artiste, est-ce le lien avec la nature morte, le portrait? Ma vision à moi, c’est le regard universel. Je fais partie de cette gang-là.

« La matière devient de la matière, de la couleur. Il n’y a pas une théorie qui impose à l’artiste ce qu’il doit faire. Moi, je privilégie la libert. de création en poésie et en peinture. Je privilégie toute la partie inconsciente. Tu as un sentiment de joie. Comment exprimes-tu ça? J’ai découvert que le processus de création est dans l’abandon du soi, du je. C’est dans inclure le vous.


« J’ai des oeuvres qui ont été refusées par des gens qui voulaient de mes oeuvres et qui en avaient confié le choix à des professionnels de la décoration intérieure et de l’art. Ça m’est arrivé à la Croix-Bleue. On avait choisi une peinture qui avait une grosse tache rouge. Alors, on s’est dit, c’est du sang! Ça ne va pas. Mon tableau ici a été refusé à cause du critère d’ignorance, pas par méchanceté. »

Comme artiste, M. Savoie a choisi deux supports : la peinture et la poésie. Pourquoi a-t-il fait ce choix? Parce que, révèle-t-il, « je suis plutôt contemplatif ».

« C’est aussi pour ça que je fais de la poésie. La poésie est la seule écriture libre qui reste. Et pour rester dans cette énergie émotionnelle de la modernité, j’ai privilégié certains poètes comme Yolande Villemaire, Claude Beausoleil, Jean-Paul D’Aoust et d’autres aussi. »

Quant à la peinture, elle s’est imposée jeune.


« Même en sixième année, le professeur, qui était une religieuse, m’a demandé de faire le portrait du curé qui est devenu Mgr Camille LeBlanc pour son cadeau. On m’a donné une photo et j’ai agrandi sa photo en dessin. J’ai fait sept ans au Collège de Bathurst. Et c’est toujours moi qui dessinait. Je ne me suis pas posé la question à savoir si c’était quelqu’un d’autre qui devait faire ça. »


Au cours de sa carrière, M. Savoie a constamment produit des oeuvres en arts visuels et en poésie.

« J’ai au-delà de 3000 tableaux en circulation. J’ai cinq galeries d’art qui me représentent, qui gardent une centaine de mes tableaux chacune. Je suis dans toutes les collections d’oeuvres d’art, la collection Lavallin, la Banque d’oeuvres d’art du Canada, du Nouveau-Brunswick, etc. »

Lui et Herménégilde Chiasson s’entendent pour dire que l’exposition Hiroshima à la mer II qu’il a présentée à la Galerie d’art de l’Université de Moncton est sa plus grande exposition.


De l’avis de M. Savoie, c’est cette exposition qui lui a fait obtenir les Prix Strathbutler, Éloizes et le doctorat honorifique de l’Université de Moncton. C’est que cette exposition a fait avancer à grands pas les arts visuels au Nouveau-Brunswick dans le courant de la modernité et dans l’excellence aussi. Certaines personnes, comme le directeur de la GAUM, Luc Charrette, pleuraient de joie devant l’envergure de cette exposition qui a occupé les trois grandes salles et l’entrée de la galerie.


« De même, l’exposition qu’il a faite dans les années 70 et qui s’intitulait, je crois, The Great American Fan [sic], a aussi beaucoup marqué les arts visuels en Acadie », ajoute M. Chiasson.
* * *

Desjardins, Huguette. « Expos Roméo Savoie–Dominique Ambroise ». L'Évangéline (Moncton), mars 1981.


Le travail d’artiste de Roméo Savoie est un long discours pictural sur lui-même. Il fait de son oeuvre une peinture existentielle car il peint semble-t-il pour être, pour découvrir “tout” ce que l’homme Roméo Savoie est. Cete peinture est un discours qu’il nous donne à voir de ce qui existe en lui, hors de lui, cela par la forme, par la couleur, le gestuel.


De là le choix de séries “dramatiques” qui reposent sur une suite de discours à rechercher moins d’une définition de l’être qu’il est (toujours en devenir) mais une recherche de ses propres vibrations, ses transformations, transmutations, ses énergoes biologiques et celles qui iraient de son esprit. Ainsi le langage pictural premier de Roméo Savoie est le “je” de façon à mettre en scène une énonciatin picturale et non nécessairement une analyse.

C’est un portrait, qui est proposé; mais ce portrait n’est pas psychologique, il est de plus en plus structural : il donne à lire une place de parole – la place visuelle de quelqu’un qui parle en lui-même, amoureusement, face à l’autre (objet ainsi – toile – moi qui regarde), qui ne parle pas. C’est d’une façon bien vivante : le geste du corps saisi en action, il se démène dans un art un peu fou, il se dépense comme l’athlète, sa couleur comme celle d’un orateur, vibre de conviction mais tend vers l’idéal de pureté, de discipline, de structure : le blanc “comme c’est vrai, ça!” Je reconnais cette scène de langage visuel. Pour certaines opérations de son art, il s’aide d’une chose vague : le sentiment pictural; pour constituer les toiles il lui faut aussi le sentiment d’amoureux. Roméo Savoie est poète. Loin de réalisme en art, il frôle les expressions actuelles en art.

Peu importe, au fond de la dispersion que la toile soit vélue ici, sobre là; il y a des temps morts, bien des figures tournent constamment, mais ce qui importe c’est le désir, l’éveil, l’imaginaire de ses déclarations.

Roméo Savoie qui tient ce discours essentiel de son art, en découpe les épisodes, des séries, en fait des expositions, des “performances”. Il sait ce qui se passe en lui et tel moment est marqué sur des toiles comme l’empreinte d’un code. Celles des angoisses, distanciation qui s’articule dans le sombre. Code de l’éternel amoureux en quête de son territoire poétique dans la pureté.


Son principe est actif, son message n’est pas toujours achevé. Peu importe, il reste suspendu. Ainsi naît l’émoi de toute cette démarche, la plus douce toile sorte toute la frayeur d’un suspens féerique.
* * *

Dornan, Linda Rae. « À l'ombre d'Évangéline : Francis Coutellier, Roméo Savoie, Herménégilde Chiasson. » Arts Atlantic, no 60, printemps 1998, p. 4-5.


During a month-long residency at the GAUM, Francis Coutellier, Roméo Savoie and Herménégilde Chiasson, inspired to interpret the image and influence of Acadia's mythic heroine, Évangéline, each created 2.4 x 3.7 m. on-site paintings for the large gallery space. In a smaller adjoining room, the photographer Francine Dion pinned up colour photographs documenting their creative processes. If you missed the residency, the photographs took you through the creation of each painting.


[...] The dark background of Roméo Savoie's painting, Ève, has small figures attached to its scraped and gouged wood surface. The place names, Kouchibouguac and Grand Pré, from which Acadians were displaced (in the poem “Évangéline”), were cut into it as well. The female figure (formed from a stuffed cloth) has two small shells for breasts and hangs by her neck in the central panel. An examination of the painting's progress in Dion's photographs show that Savoie burned the wood boards, then painted and repainted, worked and reworked.


The photocopied text available with the exhibition and written by University of Moncton lecturer Lise Robichaud, quotes the artist as saying “that the surface is purified to give birth to the first woman” (his painting is, after all, called Ève). As well, it can be read as a memorial about the deportation of the Acadian people in 1755. Savoie's work is directly visceral and emotion-laden, in contrast to that of his colleagues here, mainly because of the evocative layers of dark hues, the heavy symbolism of the place names and the hanging female figure.


Évangéline, the fictional character of Henry Wadsworth Longfellow's poem, has captured the imagination for 150 years, which is exactly the reason for this exhibition – the anniversary of its publication. The three artists have interpreted the theme of Évangéline from a contemporary point of view: Savoie is mythical and emotive, Chiasson is poetic with a sociocritical edge, and Coutellier is critical of the myth's economic valuation.


A project of this scale and commitment by Gallery (GAUM commissioned these works for its collection) and artist is to be commended. It shows the vitality and ambition of the Moncton art scene and the obvious talent of three senior artists who have created wonderful paintings.
* * *
Dumont, Jean. « Une oeuvre d’art n'arrive jamais seule... ». La Presse (Montréal), 23 avril 1988.


« Une oeuvre n'arrive jamais seule. » Après nous être convaincus de la justesse de cette remarque, nous devrions la garder gravée dans nos mémoires car, dans les arts visuels, elle est l'une des clés les plus efficaces de compréhension de nombres de créations contemporaines.


Elle est tirée d'un texte du catalogue de « L'art pense », une importante exposition qui s'est tenue à Montréal, en 1984. Ce que l'auteur du texte, C. Chassay, entend par là, c'est que le tableau que nous regardons n'est pas une définition immuable. Il est un travail de situation. Il est le produit des relations qu'il entretient avec les circonstances qui l'entourent, non seulement au moment de sa création, mais aussi au temps où nous le voyons. Il est un travail de transformation, de passage d'une forma à une autre...


C'est dans cet état d'esprit qu'il faut visiter « De la trace au lieu », l'excellente exposition de Roméo Savoie, à la Galerie de l'UQAM.


Cette exposition n'a de sens que si on prend le temps de la parcourir lentement. Il suffit de savoir qu'il nous faut refaire, des yeux, la longue succession des gestes du peintre au travail. Et nous avons la surprise de constater que, ce faisant, nous réussissons très facilement à nous mouler dans le processus de fonctionnement de l'artiste. Nous identifions les relations dont il a été question plus haut. Nous en tirons les conséquences.


C'est comme si nous vivions, nous aussi, l'instant crucial du commencement, le moment où l'artiste marque d'une première trace, souvent enfantine, la matière même de la couleur à la surface de la toile. Puis avec lui, nous en traçons une deuxième, et soudain la première s'enrichit de sa différence avec la seconde. Nous plaçons une autre toile, sur le côté, et nous la couvrons de couleur pour qu'elle réponde à l'autre. Si l'abstraction de la couleur nous angoisse, nous collons à la surface un objet plus familier, et le tableau devient tout autre.


Cette exposition, qui est en fait un examen de maîtrise, est une merveilleuse occasion de faire l'expérience d'un autre regard. Laisser errer ses yeux et les laisser trouver du sens dans l'enchevêtrement des signes. Elle est aussi la preuve qu'on peut revenir au plaisir de la « peinture/peinture », sans s'adonner au plaisir douteux de la mélancolie.
* * *
Dumont, Jean. « Roméo Savoie : une peinture qui se souvient ». Vie des arts, no 136, septembre 1989, p. 71-72.


La dernière exposition de Roméo Savoie à la Galerie de l'UQUAM, il y a un peu plus d'un an, était une démonstration convaincante de l'importance des relations et de la profonde interdépendance existant entre chacun des gestes successifs du peintre, chaque moment de la construction du tableau, les voisinages, les fulgurances, les retours, les jeux de l'expérience et du savoir. Il s'agissait de son exposition de maîtrise : le cheminement de l'artiste y était donc, par définition, relativement lisible au regard du spectateur.


Les toiles luxuriantes qu'il a présentées, du 4 au 19 mai derniers, à la Galerie La Folie des Arts, étaient beaucoup plus contenues et réflexives, plus secrètes que les précédentes, bien qu'elles partagent avec elles le même symbole – l'arbre, le même plaisir de l'objet accidentel, le même goût de la trace, patiemment reprise, qui nome dans la matière de la peinture, non pas l'identité, mais l'être de l'artiste.


Une peinture profondément actuelle, dans le sens où elle fait fi de toutes les définitions préalables. Et ce n'est pas u n moindre plaisir que d'avoir à reprendre, au fil des toiles, les questionnements amples et les métissages dynamiques qui gardent vivante la pensée de notre époque.


Il y a, chez Savoie, une volonté organique d'inscrire le corps dans le tableau, mais cette inscription ne se fait pas dans l'instinct du gestuel, ou le débridé de l'expressionnisme : elle est le résultat de gestes lents, dix fois repris et maturés. Le peintre ne conçoit pas, au départ, la totalité du tableau, il en fait, à proprement parler, l'expérience, mais c'est le savoir évident et la technique sans faille qui rendent cette dernière crédible et fructueuse. Nombre de toiles pourraient être qualifiées de minimalistes, mais elles n'en sont pas moins le résultat de l'application patiente de dix ou quinze couches d'encre de Chine diluée dans l'acrylique.


La peinture de Roméo Savoie s'apparente à la nouvelle abstraction. Comme elle, elle continue de s'interroger sur la peinture tout en refusant la froideur analytique de l'ancienne abstraction. Comme elle, elle emprunte au figuratif, au conceptuel, au minimalisme, tout ce qui peut la servir. Elle est, comme le dit si bien Michel Ragon, « Une abstraction qui a une mémoire culturelle... »
* * *
Dumont, Jean. « Des mots inscrits dans la matière ». Le Devoir (Montréal), 6 juin 1992.


Qu'en est-il véritablement de la réalité du monde?


La même question se pose, bien que de façon différente, dans la belle exposition accrochée par Roméo Savoie à la Maison de la culture Côte-des-Neiges. L'angoisse de l'abstraction du monde n'y est pas voilée par l'étonnement ludique, mais par le côté tangible de la matière des tableaux qui posent la question.


L'artiste dit vouloir tenter de rallier, au moyen du processus même de la peinture, la matière et cette pensée qui fuit constamment vers le connu et vers l'histoire. Il veut au fond donner une matière à ce qui, hors du connu et de l'histoire, est une abstraction, « ...comme on grave dans la pierre le nom de son amour ». Et il avoue en une phrase le terrible doute existentiel : « J'inscris dans la matière le mot Venezia, fin de m'assurer que la matière existe ».


Venise est le prétexte idéal. Parce que l'image que nous nous en faisons est tout à la fois mythique et historique, imaginaire et réelle. Tirée des marécages qui aujourd'hui la réclament, prise entre le ciel et l'eau, entre l'enfermement et le désir de l'évasion, l'activité créatrice intra-muros et la peur des autres, elle est le lieu rêvé des dérives inconscientes. Pourquoi, par exemple, quand je pense à Venise que je n'ai jamais vue, est-ce le terme de « glauque », à l'incertaine menace, qui vient qualifier les eaux de ses célèbres canaux? Et pourquoi surtout, les tableaux de Savoie se font-ils l'écho de cette menace?


Ils sont souvent divisés en plusieurs bandes horizontales. Les toiles sont été déchirées, puis recousues en laizes de largeur variable. La partie inférieure des oeuvres est sombre, secrète, comme le lieu d'enfantements imprévisibles. La partie supérieure est claire. Figuration abstraite du paysage. Une ville ancrée à jamais dans 

les eaux chargées de l'histoire des origines est toujours posée sur un horizon. Tout en haut des toiles, une sorte de fenêtre est affirmée par un relief, ou simplement suggérée par une surface indicielle. Elle n'est pas un lieu de passage entre deux espaces mais, modelée ou obstruée de cire d'abeille, elle est le choix entre la matière et son absence.


Cette matière, omniprésente dans les tableaux de Roméo Savoie, n'est jamais pesante. Elle n'apparaît dans sa richesse sombre et chthonienne qu'à l'observateur attentif qui discerne, à la surface des toiles, l'infinité des ratures, des reprises, le nombre répété des couches d'acrylique diluée d'encre de Chine, l'inscription têtue du corps de l'artiste dans le processus d'une élaboration qui se présente comme une expérience toujours renouvelée : la quête d'une réalité qui ne pourra toujours que nous échapper.
* * *
« Exposition Hisroshima à la mer II », L'Acadie Nouvelle (Caraquet), 16 septembre 1998, p. 22.


L'artiste originaire de Moncton est devenu au fil des ans une présence incontournable du monde de la création artistique en Acadie et sur la scène canadienne.
* * *
Laurette, Patrick Condon. « Voir Savoie faire ». Moncton, Université de Moncton, Galerie d'art, Roméo Savoie : voir Savoie faire, 28 octobre-28 novembre 1992. Traduction de Monique Arseneault.


Environ quatre mois après s'être lancé dans la série Venezia, Roméo Savoie disait qu'il était « tout entier dans le présent. Le passé ne tient aucune place dans ma vie. »1 Outre le concept de série qui affirme un lien, qui implique de prendre du temps, celui de Venise nous propose que Tout est Passé, puisqu'on sait depuis déjà un certain temps que sa fin est proche, au moins depuis Harry's Bar et Hemingway. Mais c'est l'Art qui fabrique le temps et Venise, lieu de la Biennale, possède son propre génie de l'art. À l'origine affaire de clarté, la plus pressante des présences, puis sombrement moderne, plastique. La couleur est à la clef, toujours. Comme l'approche esthétique dissout et étale la forme, le vénitien, connotations mercantiles et mirobolantes confondues, demeure le symbole idéalisé du sic transit gloria mundi, du carpe diem, de l'éternel féminin et de la profonde insularité de l'humanité.


Le présent est tout, puisqu'il se compose presqu'entièrement de passé. Nous ouvrons grand les bras à notre siècle pour revoir de nos yeux celle qu'ont véhiculée Proust (via Bergson) et Joyce, sans parler de « Mort à Venise » de Thomas Mann ni du sérialisme de Schoenberg. Fractionné, le présent répond au regard sériel en livrant à notre délectation toute l'intense plénitude de la durée. L'espérance, sans précédent, d'une vie durable donne au sériel la semblance du rationnel. L'engagement de Savoie dans la voie sérielle, bien que datant de 20 ans quand il s'exerçait à la peinture gestuelle à Aix-en-Provence (chez Cézanne), n'a trouvé sa substance qu'en 1982 à Montréal, où il travaille pendant neuf mois. Sa série Grand éventail acadien, en montre cet été-là à l'Université de Moncton, jusqu'au 25 septembre, s'avère définitive et les collectionneurs y font honneur tout comme ils raflent intégralement l'accrochage de la galerie La Folie des Arts, à Montréal, sept ans plus tard. Jean Dumont qualifie alors l'oeuvre de Savoie de « peinture qui se souvient », en parlant de la série Arbres exposée en mai 1989. On le voit, la notion du sériel, ici du féminin éventail à l'érable viril, porte le germe d'une unité supérieure : une hypersérie telle l'organigramme ou la généalogie héraldique. Éventail ou vent du soir, c'est l'âme qui se déploie.


L'âme des Savoie, c'est sagesse, comme le nom noblesse. Il y eut sénateurs, architectes, poètes et peintres. Il est de ceux-là, et tout cela. Il existe une série Savoie en a priori, une présence au sud-est du Nouveau-Brunswick ramenant, en 1860, à une Savoie du sud-est de la France (province et Alpes dont le Mont Blanc) qui a vécu en duché italien avant de louvoyer aux XVIIIe et XIXe siècles entre l'Espagne, la France, l'Italie et la Sardaigne. Mais la Savoie est sur le parallèle de la Vénétie. Les espaces du temps ont une structure conceptuelle qui engendre le constructif. Ainsi que l'a fait remarquer le philosophe Roger Savoie, le propos  du peintre n'est pas de situer un sujet dans une image ou un dessin, mais tenant compte de la raison qui s'y réfugie, éternellement insaisissable, de forger une structure vénitienne.2 Dans les fondements aqueux du sujet (le fond), il en discerne le passé, qui constitue notre mémoire : « Je me souviens de qui je suis : sans coutures. »


Arbres signale le désir de Savoie de se consigner, d'inscrire son corps, dans le tableau, nous dit Jean Dumont. Et il conclut, avec raison, sur le style de Savoie en citant Michel Ragon : « Une abstraction qui a une mémoire culturelle. »3 Ainsi, il s'apparente davantage à celui de Monet, qui est à l'origine de la vision moderne de la série en peinture, qu'à un Loren MacIver (n. 1909, New York), dont la Venice, 1949 (Musée Whitney), malgré sa poésie « imagiste », est une mise à jour calligraphique de Guardi. Savoie lui-même a récemment parlé de naviguer les « eaux de la mémoire » – c'est ainsi qu'il nome l'imaginaire – sur la navire de la pensée, de « fixer dans la matière le langage complexe de visions, comme on grave dans la pierre le nom de son amour », et le « Venezia » par ce qu'il symbolise de créativité intense et d'isolement historique idéal.4 Ses visites à Venise, à chaque décennie depuis 1964, l'ont entraîné à connaître son histoire, d'autant plus qu'il a pris conscience, en septembre dernier, que les deux peintures qu'il venait de terminer portaient justement sur ce sujet. Le lecteur comprendra qu'on peut établir une comparaison entre l'assèchement des marais et l'exploitation des plaines qu'ont menés les habitants de l'Adriatique et la culture de réclamation des terres par les Acadiens de Grand-Pré et de Beaubassin.


C'est ce dénominateur existentiel qui à la fois explique et résout la question que pose Dumont, mu par son impression empruntée à la littérature d'une Venise « glauque » où plane une « incertaine menace » : « Pourquoi [...] les tableaux de Savoie [sur Venise] se font-ils l'écho de cette menace? »5 Autrement nous revenons à Mann, à Malher ou au mercantilisme, sans parler des inondations de Venise dans les années 1960. Mais, tout d'abord, ce Savoie est un Celte avoué, ce qui n'a pas manqué d'encourager chez lui les tendances mystiques et naturalistes de son imaginaire, surtout après son immersion dans le phénomène catalan d'Antoni Tapiès, ces dernières années. À côté du fatidique de la nature et de la catatonie de l'homme ordinaire devant le totalitarisme technologique, c'est la programmation réactionnaire des politiciens en uniforme qui plane le plus redoutable sur le Catalan, l'Acadien, l'artiste.


Également au premier plan, il y a que le sujet est Vénus, le V de Thomas Pynchon. Vénus, épouse de Vulcain et maîtresse d'un grand nombre, dont Mars. Ces noms suffisent à expliquer le rouge où baignent les tableaux de Savoie, bien que les peintres de l'école vénitienne mettaient aussi une sous-couche rouge pour chauffer leurs teintes. Les peintures de Savoie, ancrées à un poème, sont gravées de graffiti comme, pendant la guerre civile, les murs de Barcelone. Ses repeints n'annulent pas les traces des textes, dont des syntagmes subsistent presqu'entiers de dessous les strates de son archéologie intime. Alluvionnés jusqu'à huit fois, les tableaux signifient le temps qu'ils prennent, y puisent leur épistémologie. Sous la surface, les traits d'esprits, comme l'histoire de l'art les aime. Parfaits pentimenti d'une société où règne l'analphabète, même aux soi-disants sommets du savoir. Vénus vit de poésie et d'art (et de musique), bien sûr. Il y a dix ans, Savoie accédait déjà à ses exigences avec sa série Éventail.


Dans Éventail rouge 2, de 1982, l'éventail baissant ressemble à un coucher de soleil hollywoodien, entouré d'un collage de personnages en quête d'autorité, tirés de la revue Interview, le tabloïde d'Andy Warhol. Dans ce triptyque culminant (il y en a neuf), le ciel texturé est sculpté au pinceau : ailes d'anges qui éventent l'air en folie. La partie inférieure du tableau est peinte d'un rose fluide, où s'inscrit le titre. L'éventail est d'un rouge très luisant. Nous sommes au soir d'une culture fantasmagorique, catholique, dont le symbole central a valeur androgyne de coquette/paon. Tout le présent ne serait-il que vanité, que pavane?


Certains tableaux de la série Venise ont été exposés ce printemps dans le cadre du 350e anniversaire de Montréal, ville que Savoie qualifie de « moyenne pour ce qui est des arts ». Venise est la cinquième de six séries importantes qui, depuis une décennie, lient l'artiste à cette île culturelle, particulièrement au quartier littéraire et européen de « la Main/Jeanne-Mance/St-Urbain » quia produit Leonard Cohen et Mordecai Richler. À l'apogée de la première série, Éventail rouge 2, et au sommet de toute sa séquence, Venezia, alors que dans la série d'aujourd'hui, Totem, la famille des éventails laisse deviner une transformation iconographique; l'éventail fermé c'est le totem en miniature. Pour le reste, l'approche sérielle avait donné Errance et Hommage, et on pourrait nourrir l'hypothèse d'un sextuple partagé également entre le féminin et le masculin, où Éventail, Errance (alternativement « Eros »), et Venezia seraient le yin, complément du yang de Arbres, Hommage et Totem. Vu l'échelle architecturale, murale, des oeuvres de Savoie, le « programme » s'avère formidable : Venezia fait à elle seule quinze tableaux.


Les éléments dont use Savoie dans cette décade des séries sont graphiques (graffiti, tachisme, symboles dessinés, titres), constructifs (objets trouvés, collage, jointures de toile ou de bois) et plastiques (acrylique, encaustique, encre de Chine, vernis), alliance de la peinture avec l'assemblage et l'abstraction, en un cumul qui rappelle le répertoire universel contemporain et les saillies stylistiques du surréalisme. Des airs de Paterson Ewen, Betty Goodwin, Jasper Johns, Robert Rauschemberg, Lucio Fontana, Davis Salle, Brancusi et Tapiès, entre autres, nous éveillent à une conscience du monde comme lieu d'errance et d'émerveillement, où, dit Savoie : « Je trace dans la matière son existence et reconnais les signes et les lieux comme étant ceux de l'homme en perpétuelle quête d'absolu. »6

Voûte rompue, 1991, propose une structure représentative de la série à mi-chemin de son aboutissement : la marine archétype dont l'horizon sépare les enfers de vernis et d'encre de Chine du ciel, noir et cuivre. En superposition, une bande mitoyenne de toile de teinte intermédiaire joue à dédoubler l'horizon, et « VENEZIA » vient se graver dans ces no-man's limbes. Dominant l'axe vertical, l'ébauche à l'encaustique d'un cadre format portrait, muni d'un X large et raboteux sur fond rose. Un arc-en-ciel monochrome enjambe l'horizon, traversant le rectangle suspendu. L'icône géométrique de Savoie est la séquelle rétinienne d'une porte vénitienne au flanc du canal, coupée de barques par la marée basse. On y lit fenêtre ou encadrement dont le vide fournit et interdit à la fois l'aurore de demain, pendant que la ville semble s'abîmer dans un soleil couchant que Savoie affirme rouge, noir et bleu. On peut voir un rappel des procédés alchimiques dans le cuivre qui dénote Vénus (autrefois, les miroirs étaient faits de cuivre, assurant son monopole). La double symétrie de V dans l'X opportun la salue, universelle et multiple dans ses points de fuite. Mais la Vénus de Savoie paraît-elle dans un miroir brisé, issu d'un monde brisé?


Carré bleu, 1991, avec ses quatre bandes horizontales cousues (par une couturière professionnelle), révèle sous une lumière oblique des fragments d'un sous-texte incis : « tu apparais dans l'eau / les signes qui nous ressemblent éjectent leurs proies », de part et d'autre du carré qui nous fait penser à Albers mais qui est le recul du jour à l'approche de la nuit, et la cursive « Venezia », le dernier vestige de la Vénus endormie de Giorgione (Dresde). Et le sommet de la Voûte rompue s'est mué en vortex d'un soleil couchant. Au vertex, la pensée (humaine?) qui soutient l'axe du monde, écarte les nuages noirs de l'antre de Thanatos et ordonne le retour d'exil d'Eros en ...


La composition axiale de Savoie, en tant que métaphore du corps (de l'homo sapiens) lui-même, se poursuit dans Cascade, 1992, et autres vues de Venezia, jusque dans la série Totem. Une cascade, c'est déjà une série : de chutes, de fleurs, de drapés ou de notes. La substance coule ici d'un « miroir » à cadre d'encaustique dont la lumière résiduelle se reflète dans la noirceur du Styx ou dans les eaux où nage toujours le Cygne de Tuonela. Dans le monde vénal du proverbe « Red sky at night, sailor's delight / Red sky at morning, sailors take warning », Savoie se souvient des distances du rêve et grave dans les coins supérieurs des enveloppes en forme d'étoile comme piquées au mur astral, prophylaxie de ce qu'Harold Town appelle la « tyrannie des coins ».


Ces coins sont en retrait dans les petits panneaux de Totem, contre-plaqué creusé à la gouge, nocturnes aux pluies de météorites et hommage implicite à Brancusi et sa Colonne sans fin. Mais le grand ouvrage de la série c'est le quatuor Mémoire de ville, un hommage à l'auteur du poème, Claude Beausoleil, et par la même occasion à Montréal, en particulier au Montréal d'Émile Nelligan, où parlent « ceux du rouge / et ceux du rose / d'Évangéline à Nelligan ». « Ce serait un paradis perdu » dans « la nuit américaine ». Forme tutélaire axiale faite de joints constructivistes en relief abstrait, la raideur cadavérique se manifeste contre le fond de l'obscure nature. Le collage cubique, insufflé à la manière du thorax, équivaut à une formule oratoire, euphémisme du bricoleur pour la sombre voix du poète. Dans Totem III, l'élément central est une tige de métronome, parce que, croyons-nous, l'architecture est toujours une musique en phase solide, mais cette musique finit par se concrétise (Totem IV), quand le haut-relief se sublime, convexe, doré, en une arche continue de lettres d'or, « ROSE », Eros permuté.

1. Interview, Radio-Canada, Moncton, 22 janvier 1991.

2. Roger Savoie, « Visualiser Venezia », sans date.

3. Jean Dumont, « Roméo Savoie : une peinture qui se souvient », Vie des arts, no 136, automne 1989, p. 72.

4. Roméo Savoie, texte d'accompagnement, Exposition Roméo Savoie, Maison de la culture, Côte-des-Neiges, 30 avril-7 juin 1992.

5. Jean Dumont, « Roméo Savoie : des mots inscrits dans la matière », Le Devoir, 6 juin 1992.

6. Roméo Savoie, ibid.


Seeing Savoie faire


About four months into his Venezia series, Roméo Savoie spoke of his "total involvement with the present... There is no place in my life for the past".1 Apart from the concept of the serial (ie, a linking together), which means taking time, that of Venice suggests that All is Past, since, as we all know, its own end has been near for some time: at last since Harry's Bar and Hemingway. But, it is Art that makes time and Venice, home of the Biennale, is a whole ethos of art. At first for clarity, which is presence at its most pressing, its latter, modern, mode was the most obscure « painterly ». Always, however, colour is the code. And, just as the painterly, as a style, dissolves and extends form, so the Venetian, connoting at once the mercantile and the mirage, remains ideally symbolic of gloria mundi, carpe diem, the eternal feminine, and all mankind as insular.


The present is all, in that the past is already most of it. We welcome our own fin de siècle in order to review that reality established for us by Proust (via Bergson) and Joyce, not to mention Thomas Mann's "Death in Venice" and Schoenberg's serialism. The present being highly fractional, we apply to the serial in order to research and savour the poignancy and integrity of duration. The serial seems rational when the life expectancy is unprecedented in durability. Savoie's engagement of the serial solution, although going back 20 years to his gestural painting exercises in (cezanne's Aix-en-Provence, became a matter of substance in the Montréal of 1982, where he worked for nine months. His Great Acadian Fan series, shown that summer at the Université de Moncton, until 25 September, proved definitive, and collectors rose to the occasion, as they would seven years later at La Folie des arts Gallery, Montréal, when the exhibition sold out. Jean Dumont than called Savoie's work « une peinture qui se souvient », the May, 1989 installation having presented his Trees series. As we see, the notion of the serial, here from feminine fan to phallic maple,contains the seeds of a higher unity: a super series, like an organizational chart of heraldic genealogy. From éventail to eventide in the unfolding of things, the spirit is the subject.


The Savoie spirit is knowing, them, just as the name is noble. There have been senators, architects, poets, painters; Savoie is one of them, and all. And there exists an a priori Savoie series, in that the southeastern New Brunswick presence was, from 1860, that of southeastern France (in which Savoie province see the Savoy Alps, with Mont Blanc), whose former life was an Italian duchy before becoming part of the kingdom of Sardinia, 1720. But, Savoie lies in the Venezia parallel. There is a conceptual structure in the spaces of time that begets the constructive. As the philosopher, Roger Savoie, has noted, the painter's concern was not to locate the subject in an image of design but, given its refugee raison, eternal elusiveness, to fabricate a Venetian structure.2 He also sees the subject's aqueous surround (ground) as its own past, which is our memory: "Je me souviens de qui je suis : sans coutures."


Jean Dumont, in the context of the Trees series, pointed to Savoie's desire to register himself, as a body, in the picture. And he concluded, correctly, on Savoie's style by quoting Michel Ragon: "An abstraction that has a cultural memory...".3 As such, it has more in common with Monet, who established the modern sensibility for serial painting, than with one such as Loren MacIver (b, 1909, New York), whose Venice, 1949 (Whitney Museum) was a calligraphic updating of Guardi, imagist poetics notwithstanding. Savoie himself has recently referred to navigating the conceptual boat on "the waters of memory," which he equates with the imaginary; to "fixing the complex language of concepts in matter, as one engraves the name of the beloved in stone", so that his own inscribed "Venezia" assures him that does exist. And he rationalizes his "borrowing" the word "Venice" from history, as it symbolizes intense creativity and ideal historic isolation,4 His visits to Venice, one a decade since 1964, have been supplemented by readings in its history, which followed upon his realizing, last September, that two paintings he had just completed were that very subject. The present reader may realize, of course, that the marsh and retreat and development by Adriatic natives bears comparison with the reclamation culture of the Acadians in Grand-Pré and the Beaubassin.


It is that Existential denominator that should serve the account for and answer Dumont's rhetorical question, prompted by his vicarious impression of "glaucous" Venice as a place of "uncertain menace": "Why indeed do Savoie's [Venice] pictures echo that menace?".5 Otherwise, we are back to Thomas Mann, Mahler, and Mercantilism, not to mention the inundation of Venice in the 1960s. But, in the first place, this Savoie is admittedly Celtic, a fact which has encouraged the mystical and naturalistic strains of his psyche, especially after his immersion in the Catalan phenomenon, Antoni Tapiès, in recent years. Apart from the fatefulness of Nature and the creeping paralysis of common people from technological totalitarianism, it is the reactionary programming of uniformed politicians that has menaced the Catalan, the Acadian, the artist.


Also in the first place is the fact that the subject is Venus, the V of Thomas Pynchon. Venus, wife of Vulcan, was the mistress of the many, including Mars. Those names are sufficient to account for Savoie's red bath, although the Venetian school of painting was characterized by a red ground or underpainting to set a tonal temperature. Savoie's painting mat be grounded in a poem, inscribed across the support like so much graffiti on a Civil War wall in Barcelona. Successive overpaintings do not preclude the textual evidence, phrases of which are tantalizingly legible as Savoie lays down to eight strata of subjective "archaeology" of maritime deposits, so that the history of the work becomes its meaning. The time it takes is its epistemology. As for the extended device of the conceit, the history of art is made of them. Savoie's subtexts ate the appropriate pentimenti for a society that promotes the illiterate, even at soi-disant institutions of (higher) learning. Venus, of course, demands poetry and art (and music), all the way. Accordingly, Savoie's delivery began substantively with his Éventail (Great Acadian Fan) series, 10 years earlier.


In the 1982 Éventail rouge 1, the lowering fan looks like a Hollywood movie sunset, around which are collaged several would-be characters, in search ofauthority, from Andy's Warhol's cheeky tabloid, Interview magazine. The sky in this climactic triptych (one of nine) is a textured space carved with a brush: a rush of angel wings to fan a foolish air. The lower half of the picture is painted as a fluid surface of pink, where the title appears. The fan is a high-gloss red. We are in the evening of a phantasmagoric, catholic, culture, whose central symbol is androgynous for coquette/peacock. Perhaps all that is (the) present is vanity. The root form of fan is the Latin, vannus.


The Venice series, a number of which were exhibited this spring as part of the 350th anniversary of Montréal that Savoie says is « a fair city for art », is the fifth of six major series done in the last decade and generally identifying the artist with that cultural island, specifically the literary and European quartier of "la Main"/Jeanne-Mance/St-Urbain that bred Leonard Cohen and Mordechei Richler. Just as Éventail rouge 2 is the signature piece of the first series, so Venezia is the culmination of the whole sequence, while the current series, Totem, implies an iconographic transformation of the family of fans: a closed fan is a totem pole in miniature. The balance of the six series produced Errance and Hommage, and it may well be entertained that the macroset divides equally into the aforementioned modes of masculine and feminine, so that Éventail, Errance (synonymously "Eros"), and Venezia are the yin complement to the yang of Trees
, Hommage, and Totem. Given Savoie's architectural (mural) scale of work, the "programme" proves formidable, particularly when we see that Venezia alone is a matter of 15 paintings.


The Savoie elements of the serial decade are graphic (graffiti, tachisme, designed symbols, titles), constructive (objets trouvés, collage, canvas or wood joinery), and plastic (acrylic, encaustic, India ink, varnish), whose cumulative effect reminds the viewer of the universal contemporary repertoire and stylistic salients from surrealism and combine painting to assemblage and abstraction. Aspects of Peterson Ewen, Betty Goodwin, Jasper Johns, Robert Rauschenberg, Lucio Fontana, David Salle, Brancusi, and Tapiès, among others, awaken us to a consciousness that acknowledges the world as a place of errance and marvel, where Savoie "registers its existence in his material and recognizes the signs and spaces as being those of man in perpetual quest of the absolute".5


Voûte rompue, 1991, presents a representative structure for the series about mid-way through its cycle : the archetypal seascape with horizon, here dividing a varnish and India ink underworld from a copper/black sky. A middle band of canvas, however, superimposed, of intermediate tone, creates the effect of doubling the horizon, in which no-man's land or limbo is scored "VENEZIA". The vertical axis is dominated by a portrait-scale frame sketched roughly in encaustic and fitted likewise with a broad X on a pink ground. A shallow monochromatic arc-en-ciel spans the horizon as it cuts through the suspended rectangle. Savoie's geometric icon is an after-image of a Venetian door on the canal that loses access to the boats during low tide. It reads here as a window or picture frame whose space at once provides and prohibits tomorrow's dawn as the city appears to sink into the sea during the sunset that Savoie saw in red, black, and blue. A suggestion of alchemical process seems in order as we recall that copper designated Venus in that valuable science (ancient mirrors being of copper, her monopoly was uncontested). Conveniently, as well, the X symbol harbours a double symmetry of Vs, as if respecting her universality and multiple vanishing points. But, is Savoie's Venus seen through a mirror broken, in a broken world?


Carré bleu, 1991, with four horizontal sewn bands (by a professional seamstress), reveals fragments of a scored subtext, in raking light: "tu apparais dans l'eau / les signes qui nous ressemblent éjectent leurs proies", left and right of the square that prompts an appeal to Joseph Albers but which is day receding as night advances, while the cursive "Venezia" is the vestigial form (all that remains) of Giorgione's Sleeping Venus (Dresden). And the vertex of Voûte rompue has become a sunset vertex. But, above all, it is the Mind (of Mankind) that sustains the axis of wordly existence, parts the storm clouds in the theatre of Thanatos, and summons the exiled Eros from...


Savoie's axial composition as a metaphor of the (Homo sapiens) body itself sustains through Cascade, 1992, and other Venezia vistas into the Totem series. A cascade, of course, is usually a series, whether of falling water, flowers, fabric or sound. Here, substance issues from the encaustic-framed "mirror" whose residual light reflects in the blackness of a River Styx of where the Swan of Tuonela still swims. In a venal world of the proverbial "Red sky at night, sailor's delight / Red sky at morning, sailor take warning", Savoie, remembering the distances of dreams, etches stellate envelopes at top left and right as if tacked to the astral wall, as prophylactics for what Harold Town termed the "tyranny of the corners".


Those corners are recessed in the small Totem panels of gouged plywood, nocturnes that show meteor showers and include an implicit homage to Brancusi of the Endless Column. But the opus maximus of the series is the quartet, Mémoire de ville, an homage to that poem's author, Claude Beausoleil, and thus to Montréal, specifically the Montréal of Émile Nelligan, where "ceux du rouge / et ceux du rose / d'Évangéline à Nelligan" hold forth. "Ce serait un paradis perdu" in "la suite américaine". Constructivist joinery creates the axial tutelary form in an abstract relief, a manifestation of rigor mortis holding out against the ground of obscure Nature. The cubic collage, with its thoracic inflation, is the equivalent of a rhetorical device, a bricoleur's euphemism for the dark voice of the poet. In Totem III of this group, the centrepiece appears as a metronome baton, because, we suppose, architecture is always "frozen music", but this music is realized in the end (Totem IV), when the haut-relief becomes streamlined, convex, golden, as the gilded letters of "ROSE" arch, unbroken: a permutation of Eros.
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Leblanc, Gérald. « Roméo Savoie : intelligence ». Ven'd'est, no 53, janvier-février 1993, p. 51-52.


Pour Roméo Savoie, la peinture est un moyen de connaissance et une façon de sortir de l'ignorance. Oui, la fréquentation de son oeuvre nous rend plus intelligents.


En pénétrant dans la Galerie d'art de l'Université de Moncton (GAUM), je me retrouve face à l'effet bouleversant des toiles de Roméo Savoie. Je revis alors cet étonnement qui ne s'épuise pas. Chaque visite nous dévoile une autre strate de signification d'une oeuvre exigeante qui nous rend sûrement plus intelligents à sa fréquentation.


Au milieu de ses toiles, Roméo est entouré d'étudiants et d'étudiantes en arts visuels qui lui posent des questions sur son travail. Je l'écoute parler de sa peinture, de sa passion pour sa peinture. « Constater la sensibilité très articulée des étudiants est un plaisir pour moi », avoue-t-il.


Né à Moncton, sur la rue Archibald, Roméo Savoie fait son collège à Saint-Joseph. Quand vient le temps de choisir une carrière, il procède par élimination. Il ne sera ni prêtre, ni avocat, ni médecin, mais architecte. La curiosité le pousse vers ce métier et c'est ainsi qu'il se retrouve à l'École des beaux-arts de Montréal. Mais, tout au long de ses études, c'est à la peinture qu'il s'adonne dans ses temps libres.


En 1962, il déménage à St-Léonard, au Madawaska, en tant qu'architecte. En 1964, il part en Europe pour un an, « pour voir ce qui se passe dans le monde », explique-t-il. Il visite les musées, les galeries et finit par s'installer dans un atelier en Espagne pendant rois mois où il s'essaye à la peinture après avoir vu les Grands Maîtres. Au terme de cet essai, il demande à un peintre français de critiquer ses tableaux, de lui dire honnêtement s'il doit continuer. La réponse vient légitimer son désir : oui, il faut qu'il poursuive. « À ce moment-là, la peinture est rentrée en moi, ma vie, désormais, en dépendra. »


De retour au pays, l'architecte fera vivre le peintre et ce, jusqu'à il y a encore cinq ans. Aujourd'hui, la vente de ses tableaux lui permet de se consacrer à plein temps à la peinture. Depuis sept ou huit ans, il vit une partie de l'année à Montréal et l'autre partie à Robichaud, au Nouveau-Brunwick. Pour l'instant, il s'apprête à passer l'hiver en Acadie. Mais, où qu'il soit,l'artiste demeure constamment en état de recherche et de création.

« J'ai tout copié »


L'oeuvre de Roméo Savoie témoigne d'une grande culture visuelle. EN réponse à une question sur ses influences, il expliquait aux étudiants : « J'ai tout copié! J'ai copié tout le monde! Et j'ai constaté que personne d'autre n'avait fait ça comme ça, personne d'autre n'arrivait à cette texture... » C'est dire qu'il a travaillé sans arrêt avant de trouver son style, sa vision, qui, aujourd'hui, font de lui un maître. Herménégilde Chiasson dit l'essentiel : « Ce n'est pas exagéré de dire que Roméo Savoie est l'un des plus grands artistes que l'Acadie ait produits. »


Dans un premier temps, au début des années 70, Roméo Savoie retourne en Europe, en France. Pendant un an et demi, il y travaille la gestuelle et l'abstraction en peinture. Plus tard, sa recherche l'amène à travailler la surface du tableau et il se concentre sur la texture et la couleur. Au cours des vingt dernières années, Roméo Savoie a a souvent procédé par des "séries" dont, entre autres, les Éventails, au début des années 80, et dernièrement, ces fulgurances qu'il nomme Venezia.


Cette série,qui fait partie de l'exposition de la GAUM, a été présentée en mai dernier à la Maison de la culture Côte-des-Neiges, à Montréal. Le critique Jean Dumont concluait alors, dans Le Devoir : « Cette matière, omniprésente dans les tableaux de Roméo Savoie, n'est jamais pesante. Elle n'apparaît dans sa richesse sombre et chthonienne qu'à l'observateur attentif qui discerne, à la surface des toiles, l'infinité des ratures, des reprises, le nombre répété des couches d'acrylique dilué d'encre de Chine, l'inscription ténue du corps de l'artiste dans le processus d'une élaboration qui se présente comme une expérience toujours renouvelée : la quête qui ne pourra toujours que nous échapper. »


Ce peintre, dont le rayonnement dépasse les confins de l'Acadie, est aussi un poète de premier plan. Avec trois recueils à son actif (Duo de démesure, 1983; Trajets dispersés, 1989; et L'Eau brisée, qui vient de paraître, tous trois publiés aux Éditions d'Acadie), il apporte à son oeuvre poétique, comme à sa peinture, la même rigueur, la même acuité face au langage. « La poésie st aussi présente que la peinture dans ma vie.

Elle arrive dans des périodes d'attente ou de silence, se mêle parfois à la peinture. Les mots parviennent à satisfaire un désir que j'ai, et la poésie arrive souvent à remplir les trous qui m'habitent. »


Sa présence ici se fait sentir à plus d'un titre. Toujours disponible auprès des amis, Roméo est un fidèle collaborateur de la revue Éloizes. À la fois critique et chaleureux, il offre à celui-ci un conseil, à celle-là un mot d'encouragement. Car l'évolution des arts en Acadie lui tient à coeur. Il fait partie du bureau de direction de l'Association des écrivains acadiens, il participe régulièrement à des lectures publiques, à des regroupements d'artistes, il a signé des scénographies pour la troupe de théâtre L'Escaouette...


Et l'Acadie? « Ici, c'est moi. Je sens que j'appartiens à ce qui se passe ici. Je voudrais continuer àma façon le projet de mon père (NDLR : Calixte Savoie) qui voulait faire entrer les livres français partout dans les écoles et les foyers. Il voulait que tous aient accès à la culture. Je participe donc à un projet culturel et il m'est impossible de la nier. En fait, je ne veux rien nier. Je suis Acadien et ce que je suis va toujours imprimer mon oeuvre. »


Depuis quelques semaines, l'artiste s'applique à bien isoler sa maison à Robichaud pour y passer confortablement l'hiver. Il se prépare à une saison de création, un voyage vers le dedans où l'inconnu et le savoir se livrent bataille pour faire naître dans le monde d'autres peintures, d'autres poèmes. Je souhaite que l'hiver lui soit fécond.
* * *
Lonergan, David. « Une exposition sans réelle unité ». L'Acadie Nouvelle (Moncton), 15 juillet 1995, Horaire Télé, p. 13.


Face à l'entrée, c'est Croissance qui happe littéralement le regard. De loin, cette toile ressemble à certaines oeuvres de Roméo Savoie. Mais, en la regardant, la fluidité du mouvement, la beauté des courbes font oublier cette ressemblance née de l'utilisation d'une palette de couleurs sombres.


L'univers de Guy Duguay est tout autre que celui de Roméo Savoie, dont la Falling/branche est située à angle droit avec celle de Duguay, incitant le regard à aller de l'une à l'autre. Ainsi, on peut aisément admirer les deux mondes et comprendre en quoi ils sont profondément différents.
* * *
Lonergan, David. « La transformation de l’oeuvre ». L'Acadie Nouvelle (Caraquet), 14 octobre 1995, Horaire Télé, p. 9.

Curieux, j'ai fait le tour des « sites » à chaque jour, m'attardant plus particulièrement au travail de Roméo Savoie dont j'admire l'oeuvre. Installé dans la Caisse populaire L'Assomption, affichant son doux sourire et ses yeux rieurs, il accueille ceux et celles qui veulent bien lui jaser. Placé comme dans une vitrine, il travaille. De « Transit », il a gardé transformation.


À 16 heures, le jeudi, le double panneau composé de planches de pin collées et montées sur un cadre, est recouvert d'un noir provoquant sur lequel se détache des traces de rouge, de jeune, de mauve et deux arcs, l'un du bas vers le centre. Dans l'espace entre ces deux arcs, écrit en hautes lettres, « transform » et l'on sent que le « é » est dans la suite de la toile, dans le monde réel, dans ce monde dont la toile est un symbole. « On est aujourd'hui ce qu'on n'était pas hier et ce qu'on ne sera pas demain », affirme sereinement le philosophe, poète et artiste.

Et les couches cachées sous le noir semblent confirmer cette arole. C’est qu’il travaille par vagues successives, ajoutant à chaque passage, une interprétation de ce que lui inspire le précédent.


A 15 heures, le vendredi, le mot « transform(é) » est dans la mémoire de l’oeuvre, comme beaucoup d’autres mots, comme beaucoup d’autres signes. La toile se construit une histoire composée de chacune des traces que sont les interventions du peintre. Le noir s’empare de plus en plus de l’espace tandis que les autres couleurs ont presque disparu et que le rouge a perdu plus de la moitié de son espace. Un client qui passe par là, semble un peu inquiet de voir l’artiste « grafigner » son oeuvre à grands coups de tournevis, créant ainsi des ouvertures dans le bois et des reliefs plus ou moins prononcés. De son côté, une employée de la Caisse s’approche curieuse et repart dans un grand éclat de rire.

:A 17 heures, le dimanche, un superbe bois de plage dont la forme évoque un épaulard remplace l’arc du haut. Un bois lisse, doux, aux couleurs beiges grisâtres. Un bois qui bouge et dont on ne sait trop s’il va tomber au pied de l’oeuvre ou s’il va sauter dans les airs emportant l’oeuvre vers un autre monde. L’arc inférieur s’est creusé dans le bois et a été recouvert de noir. Le bois travaillé par la mer et le bois peint par l’homme s’unissent donnant naissance à l’oeuvre. Le noir s’est adouci de toutes les couleurs inscrites dans sa mémoire.

* * *

Lonergan, David. « Au coeur du noir et de la pierre ». L'Acadie Nouvelle (Caraquet), 1er octobre 1996, p. 19.


Aux murs, les oeuvres denses et dansantes de Roméo Savoie. […] Noir. pas un noir mais des noirs. Pas sombre, ces noirs profonds, invitant comme l’ombre, chatoyant comme la dernière lueur du soleil dans la nuit. Autour et dedans, émergeant, s’immergeant, des formes, des inscriptions, des lettres, des déchirements, des lignes. Des combats. Des messages. Des émotions.


Une volonté de se dire dans et par l’oeuvre. Une détermination qui traverse l’oeuvre, plongeant dans le secret du premier geste sur le papier ou sur le bois, selon a matière du support.


Les papiers ont l’air plus fragiles, plus intérieurs, plus complexes. Comme s’ils recélaient une implosion. Les bois semblent, au contraire, tout tendus vers l’extérieur, comme s’ils allaient exploser, comme une ouverture et un appel. Et, ce qui n’est certainement pas un hasard, les bois ont tous un coeur tracé, thème récurant qui les unit; plus le format est restreint, plus le cœur devient l’unique signe, lui qui garde une même proportion d’une oeuvre à l’autre.

Ce cœur s’accompagne de cire d’abeille, matériau de vie, matériau pur qui exprime toute la détermination de l’abeille, toute sa belle folie a elle qui crée le nectar à qui les anciens prêtaient des vertus magiques.


Malheureusement, il faut se battre contre les vitres qui protègent les papiers pour voir les multiples mondes de ces oeuvres toutes centrées sur l’intériorité de l’âme humaine. Même quand, à force de torsions, de regards obliques, on croit deviner ce que le verre/miroir nous refuse, on n’en discerne qu’une partie, mais combien belle!

* * *

Lonergan, David. « De l'enchantement à l'indifférence ». L'Acadie Nouvelle (Caraquet), 20 septembre 1997, L'Accent acadien, p. 6.

Roméo Savoie nous propose quatre dessins, des esquisses au tracé fluide, tout en mouvement, de corps féminins, rehaussés de touches de couleurs. Parce qu'en quelque part je suis familier des oeuvres de Savoie, parce que je m'attends à une certaine forme avant même de voir, les quatre oeuvres intitulées Dessin 1 à 4, m'ont surpris parce qu'elles sont figuratives. Mais en même temps, j'y retrouvais la sensibilité propre

à l'artiste et, surtout dans Dessin 4, la qualité de ses fonds. Au dessin du corps – de fait quelques traits qui traduisent l'essentiel de la position du corps –, s'ajoutent des textures constituées du brun de la feuille qui a été passée au feu, de couleurs à dominante bleue surimposées et de graffitis qui viennent comme graphigner l'espace supérieur gauche de l'oeuvre équilibrant ainsi la masse du corps. Ce rapport entre le figuratif et l'abstrait m'a tout particulièrement touché.
* * *

Lonergan, David. « Une exposition exceptionnelle ». L’Acadie Nouvelle (Caraquet), 13 décembre 1997, L‘Accent acadien.

Quand on entre dans la Galerie d’art de l’Université de Moncton, on est tout de suite saisi par la force des œuvres, par leur imposante puissance, par les relations qui existent entre elles, comme si elles formaient un tout. Roméo Savoie présente avec D’Hiroshima a la mer, une exposition non seulement importante mais unique.


Les oeuvres occupent le petit corridor d’entrée et les trois salles et l’ensemble se présente comme un somme de l’expérience picturale actuelle de Savoie. Accrochés sur un mur du corridor, quatre Hérons, ensembles composites de bois de plage et autres trouvailles de promenades au bord de la mer : le ton est donné, le voyage sera marin.

Dès qu’on entre dans l’une des deux principales salles, les oeuvres se bousculent en nous, cherchant à se frayer un chemin, l’une appelant l’autre dans une fête où le tragique résonne avec l’espoir.


Les images de mer dominent la grande salle. En face l’une de l’autre, l’ensemble du Portrait de mer et le triptyque, Éventail GM. Portait de mer est constitué de petits tableaux de différents formats tous lus larges que hauts, tous autonomes (et d’ailleurs vendus individuellement) et encadré d’une même façon. La partie supérieure de chaque oeuvre est faite avec de l’encaustique couleur de sable gris beige et la partie inférieure est toute noire habitée, pour certaines, d’un trait rouge. Devant, trois gardiens, petits objets en pierre, sur trois colonnes. Comme pour chaque ensemble, une phrase placée au-dessus de l’oeuvre appelle à la réflexion; « Plus tard nous regarderons la mer sur des photos. Nous aurons faim. » Dans Éventail GM, la lumière est comme arrachée à la nuit : après avoir donné à l’oeuvre son histoire par une succession de « couches » d’oeuvres préalables, Savoie a recouvert le tout de noir puis a gratté en quelques endroits ce noir, retrouvant ainsi les couleurs sous-jacentes et donnant l’illusion du creuset, se la fosse, de l’enfoncement. Au centre, un véritable petit éventail électrique balaie l’air vers nous. La phrase affirme : « S’accumulent sur nos rives les relents de l’histoire. Nous regardons. Aveugles. »

avoie voue une grande admiration au peintre catalan Antoni Tàpies que l’on a associé au courant français de l’Art informel dans lequel on retrouvait les peintres qui utilisaient l’abstraction dans une gestualité relativement spontanée. Avec d’autres, Tàpies a développé l’approche matiériste qui caractérise l’oeuvre de Savoie : le tableau est conçu en tant que témoignage d’un processus de gestation. Les formes se créent par la succession de présence et d’absence, d’apparition et de disparition au sein de la « matière première » propre à l’artiste, pour reprendre l’expression du critique Giovanni Joppolo. L’objectif n’est plus de créer une oeuvre abstraite ou figurative mais de réinterroger l’expression du sens. Ainsi Red Waterfall, tout en étant une abstraction, présente clairement une chute d’eau d’une luminosité qui s’accentue sous la persistance du regard.

Dans La Pratique de l’art (1974), Tàpies a écrit : « Puisqu’il s’agit de construire une nouvelle vision de la réalité et de gagner peu à peu du terrain sur l’obscurité qui nous entoure, nous ne pouvons pas nous satisfaire de la manipulation de formes usées, périmées : à un contenu nouveau doit nécessairement correspondre une forme nouvelle. » Cette obscurité prend symboliquement la couleur du noir chez Savoie. Mais le noir n’est pas toujours la couleur du deuil sans espoir, il porte en lui une symbolique d’espérance. Si le noir est absence de couleur, il est aussi somme des couleurs, devenant alors synthèse plutôt que négation. Pour certains peuples, le noir est la couleur du renoncement à la vanité de ce monde et il est aussi le symbole de la fertilité, de la couleur de la terre fertile, des nuages gonflés de luie et des eaux profondes et riches de vie. À ce noir s’ajoute ou se substitue le rouge, l’autre couleur dominante chez Savoie. Dans le langage du blason, le noir se nomme sable, ce sable qui, devenant couleur, occupe également une place importante dans le langage visuel de Savoie, rappel de la plage, lieu de notre contact avec la mer.

Toute cette exposition nous fait partager les angoisses, les rêves, les espoirs du peintre. Les deux installations constituées d’une vingtaine de petits tableaux chacune intitulées Portrait de famille #1 et #2 portent en elles toute une réflexion sur ce qu’est une famille. L’une est colorées, l’autre sombre, les tableaux ne sont évidemment pas plus figuratifs qu’il le faut, quelques uns se contentant de tracer les lignes d’une tête, les autres présentant uniquement des atmosphères. Ou encore, le triptyque Hiroshima : au centre, un tableau évocateur du champignon de la bombe devant lequel est placée une longue poutre de plage brûlée et qui est entouré de deux tableaux dominés par un noir qui s’oppose à la clarté de la bombe.


On retrouve chez Savoie, ce constat de Tàpies : « Quand les formes ne sont pas capables d’agresser le société qui les reçoit, de la déranger, de l’inciter à la réflexion, de lui dévoiler son propre retard, quand elles ne sont pas en rupture, il n’y a pas d’art authentique. »


Et il ne fait aucun doute que l’art de Roméo Savoie est authentique. Il est seulement dommage que cette exposition ne soit pas accessible plus longtemps : à voir absolument avant le 23 décembre.
* * *

Lonergan, David. « Le feu créateur de la vie ». L’Acadie Nouvelle (Caraquet), 24 décembre 1997, p. 33.


Le feu. Purificateur, destructeur, porteur de la vie et de la mort, de l’espoir et de la condamnation. Roméo Savoie a soumis au feu les oeuvres qu’il présente a la Galerie 12 du Centre culturel Aberdeen de Moncton, sa troisième exposition en un mois.

Après avoir peint l’oeuvre, il la met en contact avec un feu. S’il contrôle le temps et la zone qu’il veut brûler, il ne peut absolument pas décider de l’effet de cet acte. L’oeuvre lui échappe et rencontre un autre créateur qui l’imprégnera, qui bousculera ses lignes, ses couleurs, sa texture, son relief. La peinture fondra, des cloques apparaîtront, le bois se ravinera, éclatera. Le feu pénétrera dans l’essence de l’oeuvre, la transformant, lui enlevant un sens pour lui en donner un autre.

Puis, le feu éteint, l’artiste réinterviendra à son tour, se réappropriant l’oeuvre du feu et, par le fait même la détruira à son tour en la modifiant plus ou moins profondément. Il ajoutera des traces par la peinture et, dans certains cas, il la vernira, donnant ainsi une étrange luminosité au charbon de bois qui fait maintenant partie de l’oeuvre. Mais, en les vernissant, il éloigne le feu, il le civilise. D’autres, par contre, ne seront pas vernies et le feu restera là, éteint mais encore sensible : les surfaces brûlées seront recouvertes d’une suie qui n’est pas fixée, qui n’est pas figée. Il en ressort un effet mat, sombre et, en même temps porteur d’une infinie profondeur. Rien ne vient refléter le regard qui plonge dans l’oeuvre.

[…] Les « oeuvres brûlées » de Savoie réinterrogent l’acte du peintre en lui redonnant une spontanéité, une fraîcheur, une pureté que la longue fréquentation de la pratique peut avoir émoussées. Elles replacent le peintre et son regardeur face à l’inédit, face à ce qui n’était pas supposé arriver. Elles marquent et une avancée dans la réflexion et un recul ou à tout le moins un arrêt dans l’acte de peindre.

[…] Là est peut-être la clé de la démarche actuelle de Savoie, dans cette volonté de transgresser, d’aller au-delà des limites, de chercher a ouvrir d’autres pistes, de découvrir des facettes inconnues, nouvelles. L’oeuvre témoigne de l’homme, l’oeuvre exprime l’intériorité de l’être. Il y a chez Savoie un mélange de douleur et de joie, de mort et de naissance, de violence et de douceur. Dans les oeuvres qu’il exposait tout récemment à la Galerie d’art de la Vile de Moncton, Savoie montrait son côté doux, son côté joyeux. Tulipes et pianos chantaient a vie et les couleurs allaient du sombre au lumineux, le sombre servant à donner du radieux au lumineux et ‘utilisation du figuratif facilitant la lecture de l’oeuvre même si elle demeurait en deçà du réalisme. Dans l’exposition que présentait la GAUM, les oeuvres habitaient tout l’espace disponible et chantaient la magnificence de l’expérience humaine dans une recherche de maturité, de sagesse. Il y intégrait les contraires, cherchant sa voie, son sens, dans une quête spirituelle. À la 12, il laisse libre cours 
a ses conflits, à ce qui n’est as résolu en lui.


Alors on absorbe les oeuvres a partir de notre propre réalité, de notre intime perception du feu et de l’expérience qu’on en a. Derrière les oeuvres, un texte écrit en larges lettres manuscrites habite tout le mur. Il parle du feu et de l’eau, le symbole complémentaire du feu, il parle d’envies. L’univers de Roméo Savoie ne se donne pas aisément, il s’apprivoise, il se mérite. Mais quand on accepte de s’ouvrir à lui, de le laisser nous toucher, il nus emporte au plus profond de nous-mêmes.

À voir jusqu’au 8 janvier.

*  * *
Lonergan, David. « La mesure du temps ». L’Acadie Nouvelle (Caraquet), 17 juillet 1999, L’Accent acadien, p.6. Photographie de l’artiste.

Roméo Savoie est passé du jaune de Valentin érotique (1980) au noir enrichi de rouge de Afrika (1996). Sur les deux oeuvres, un ajout fixé, petite culotte de femme dans la première et bois de page dans la seconde…

* * *

Lonergan, David. « Le plaisir de créer en direct ». L’Acadie Nouvelle (Caraquet), 8 novembre 1999, p. 21.


Roméo Savoie jonglait face à trois esquisses d’oeuvres dont l’une portait l’inscription « Les morts reviennent ». Lui qui travaille par couches successives, chacune ensevelissant la précédente, plaçait tour à tour sur son chevalet les trois esquisses, semblant hésiter comme si ces premiers jaillissements de formes, de graffitis et de mots le suppliaient de demeurer en vie. Il émergeait de sa conversation muette avec ses tableaux une fascinante tension. L’artiste méditait sur son art et sur le chemin à suivre.

* * *

Lonergan, David. « L’élève et son maître : Savoie à la rencontre de Tàpies ». L’Acadie Nouvelle (Caraquet), 22 janvier 2000, L’Accent acadien.


Une suite de petits dessins habitent un mur de la galerie 12 du Centre culturel Aberdeen de Moncton. Des dessins dans lesquels s’entremêlent des formes, des taches de couleurs, des graffitis. Des dessins créées en hommage à Antoni Tàpies par Roméo Savoie.


Roméo Savoie admire Antoni Tàpies depuis longtemps. À la suite d’un séjour a la Fondation Tàpies à Barcelone en 1998, Savoie crée cette suite de « Vingt dessins Tàpies » qu’il expose une première fois en Belgique en 1999. Vingt dessins (de fait il n’en expose que 18, faute de place) qui s’inscrivent dans la démarche actuelle du peintre acadien mais qui révèlent, par un jeu de citations picturales, les liens entre son oeuvre et celle de cet artiste catalan.

[…] Savoie aime reprendre cette phrase de Tapies : « La peinture n’est pas faire pour orner les salons, elle est le moyen de combattre l’obscurantisme. »


Dans les « dessins Tàpies », n retrouve plusieurs des éléments caractéristiques du Catalan : corps arqué d’une femme, chaise, croix et la façon dont les masses sont mises en place. Mais rien n’est servile ni même simple imitation. Il s’agit plutôt d’une appropriation et d’une transformation.


Un autre texte de Savoie accompagne l’exposition : « parfois le signe ou la tache ou ce qui surprend amène un dessin issu du regard de l’écoute ou de rien – la complicité surgit et bouffe tout. Ramener le geste à une dimension simple où tout surprend encore – rester étonné. Il suffit d’être atten
arrive et parfois pas. Il n’y a ni secret ni solution facile – ne reste que la patience et l’amour de ce métier qui prend facilement toute la place. »


Comme Tàpies, Savoie est sensible à la spiritualité orientale qui place au centre de sa compréhension du monde la capacité que l’on a de faire le vide avant de s’ouvrir. Le caractère méditatif des vingt dessins, les nombreux symboles qui les habitent, la mise en relation entre ceux-ci, tout concourt à aller au-delà du dépouillement apparent de ces « petits » papiers.


Pour élargir notre réflexion, Savoie expose également « Pomme et A » (1999), un ensemble composé d’un tableau et d’une sculpture, seule référence au Tàpies sculpteur, et « Grand X » (1984), un tableau d’une luminosité profonde, tout noir qu’il est. Pour compléter le tout, il a conçu une petite installation qui donne de l’information sur son « maître », puisque
* * *
McCluskey, Sue. « Disciple of Joy ». Telegraph Journal (Saint-Jean, N.-B.), 5 décembre 1998, New Brunswick Reader, p. 14-16.


Perhaps it’s because he came to art later in life that Romeo Savoie has no time to waste. Now 70 years old, he has the appearance and the drive of a man many years younger. When he starts talking about his work and the creative process, his eyes shine with the zeal of the convert.

That isn’t surprising, considering how he came to be an artist.


In the Moncton of Savoie’s youth, respectable professions were respected of its sons. He lists the options: doctor, lawyer, dentist or priest. When he was a student in St. Joseph’s College (which later became the Université de Moncton), Savoie says there was no art scene.


“Nobody cared about art at that time anyway. There were no art courses. Or training.”


After he received his bachelor of arts degree, Savoie, being of a creative bent, opted to study architecture in Montreal – the only respectable field where he could be creative. Even so, he says, “I was the first one to go into architecture. There were no architects around. There were no artists, no architects, no writers; in 1950, that did not exist here. We heard about certain artists, like Miler Brittain, but that was so vague and so far away.

“So when I got to school, I was in art school, doing architecture... and at that time I was with the sculptors and the painters and the ceramists. I was in Montreal at the first show ever given in Montreal in modern art. The first show, the Automatists, that was in the fifties that it happened; I was there when it started.”


But the weight of respectability kept the young Savoie from considering becoming an artist. After graduation, he worked as an architect until 1970, first in Moncton and then in Edmundston. A sense of missing out on something that had been simmering for years finally prompted Savoie to take another look at his career.

“I took off to France to rethink something, because architecture wasn’t doing what I wanted it to do. Architecture is only 10 per cent creative work. It’s mainly a business. I didn’t want to be a businessman.


“I looked at Notre Dame de Paris, and I looked at that and I said, ‘I can do that, I know how it works.’ Then I turned around and there was a little guy there, with a little painting, about 12 inches by eight inches, and I looked at that and I was astounded: I didn’t know how to do that. My ego really took a kick in the pants to find out that here I am, this great architect, I can do cathedrals, and here’s this small painting and I can’t do that.”


That awakening was all it to turn his life around; he renounced his former life entirely.

“I just stopped everything. I think I revolted against everything, the system, my family, everything. I just went into something that, for me, was a challenge. And art was really, really a challenge. I still don’t know it works. After 30 years, I still don’t know how it works.”

Three years later, Savoie was out of is first marriage, out of his architectural firm and working full time as an artist. But it took him another 15 years to tap into the energy that, he claims, is necessary to create. When he felt that energy running through him, he says, he made his first good painting. “That emotion just makes you berserk… That push is true. The reward was there, in that painting.” Tellingly, he can’t remember what the painting was; ultimately, it doesn’t mater to him. For Savoie, the painting as a product is not the point: the painting as a process of creation, is.

The spotlights have been focused on Romeo Savoie for the past few weeks, and with good reason.


He is the latest recipient of the $10,000 Strathbutler Award, an award given by the Sheila Hugh Mackay Foundation, the largest award of its kind offered in New Brunswick. The award places Savoie among the ranks of those whom the Strathbutler juries have considered to be the finest artists and artisans in the province. [. . .]

Sitting in the woodstove-warm kitchen f his home (a former cottage that has had many additions) in Robichaud, N.B., Savoie is a gracious host, happy to talk about his career and the work which has brought him to the point of receiving the prestigious award.

On the subject of the award itself, however, Savoie is less loquacious. Where another person may be effusive, or boastful, Savoie seems uncomfortable, even slightly impatient, when asked about the award.


“It’s always exciting when somebody gives you this type of award; it’s the most prestigious award in New Brunswick. When somebody chooses to give you this award, it’s a great honour.”


He immediately adds, “I don’t go after these things, anyway, because I don’t think about it. My mind is preoccupied by the art process of the creative process, or by the injection of some energy into the community.


“I also write books, poetry, I just finished a novel. I really haven’t got time for the rest, to be a PR person.”


Though the path to becoming an accepted member of the New Brunswick art community has been a long one, and the financial rewards have been few, Savoie, like al truly committed artists, rarely mentions money.

“Here I am, faced with that aspect of life that has brought me much much more than I thought that life could bring me through the art process. And still, I don’t know how it works, really.”


“I know I have to do a certain amount of things to get there. You have to be in shape, you have to forget about everything and let the process work through you, like a catalyst. It will bring you to areas that you didn’t know exist. It’s a discovery of the strength of humanity.”


Seeing Savoie’s canvases, full of gestural energy, and hearing him talk makes you wonder why more people don’t follow their dreams.

He doesn’t understand why more people don’t. Creativity, he says, is a gift, one that we all have.


“It’s there for everybody. You have to give it attention. It’s like watering a flower. If you water it, it will become beautiful. If you don’t water it, it will stay dull.” When it blossoms into something beautiful, he says, “everything crashes down on you, and you say, I’ve been working for 15 years and I really don’t know how to do anything. But what I don’t know how to do is marvellous.

“Life will always give you that gift. I’ve learned this from 30 years of working at art; life will not let you down, ever, ever, ever.”
* * *

Massicotte, Andrée. « Roméo Savoie ». Les Maisons de la culture de la Ville de Montréal, mai 1992.


« Venezia » (Venise), c'est le nom que Savoie choisit d'emprunter à l'Histoire. Nom lourd de symboles : ville d'activité créatrice intense, lieu d'isolement historique, agglomération où l'eau est omniprésente (la richesse de l'inconscient, du submergé, de l'obscur), cité aux murs couverts, parfois, d'inscriptions, de graffiti... Et puis, au centre du tableau : la porte, la fenêtre, le choix : ouvrir ou fermer?


Savoie travaille sur l'immobile (la matière) et le mobile (la pensée). Il cherche à rallier la matière à la pensée, un peu comme on grave le nom de son amour sur une pierre. Il veut, de cette matière, fixer des visions, des images reçues, des émotions, des impressions. Comme support, des matériaux simples qu'il recouvre le plus souvent d'acrylique mêlée à l'encre de Chine, ce qui confère à ses couleurs un étrange pouvoir évocateur de mystère. « Le monde est un lieu d'errance et d'émerveillement. Je trace dans la matière son existence et reconnais les signes et les lieux comme étant ceux de l'homme en perpétuelle quête d'absolu. »


Au début des années soixante-dix, Savoie produisait des travaux à caractère gestuel, abstrait, avant d'en arriver à se libérer du dessin pour aborder carrément la surface du tableau. Ses préoccupations, dès lors, se portent sur la texture et la couleur; chez lui, celle-ci tend de plus en plus vers la sobriété. Mais avec « Venezia », l'artiste ne privilégie ni la couleur ni l'image, mais bien plutôt la structure même du tableau.


Roméo Savoie a fait des études d'abord en architecture, puis en arts plastiques; il publie régulièrement des recueils de poésie. Depuis 1971, il a présenté plus d'une cinquantaine d'expositions (solos ou de groupes), tant au Canada qu'à l'étranger; ses oeuvres font partie de nombreuses collections. « Ce n'est pas exagéré de dire que Savoie est l'un des plus grands artistes que l'Acadie ait produits », écrivait Herménégilde Chiasson.
* * *
Mousseau, Sylvie. « Roméo Savoie explore la réalité tridimensionnelle… ». L’Acadie Nouvelle (Caraquet), 25 janvier 1999, p. 19.


Dans sa première exposition de l’année, Roméo Savoie propose une démarche artistique qui dépasse la peinture ou le dessin devient aussi une sculpture.


Jusqu’au 11 février, Roméo Savoie expose ses peintures accompagnées de sculptures à la Galerie 12 à Moncton. C’est en quelque sorte une suite de Bois Brûlé qu’il avait présenté l’année dernière. L’artiste offre cette fois-ci des tableaux blancs avec des traits jaunes et des espaces noirs. Ce sont des dessins naïfs qu’il a réalisés l’été dernier. Ce qu’il y a de particulier dans cette exposition de Savoie, ce sont les sculptures qui accompagnent ses peintures.

« Pendant le processus de travail, je me suis rendu compte que ces dessins-là étaient très intrigants. Je ne savais pas d’où ils venaient, je ne savais pas non plus si je les aimais, je ne savais pas non plus si j’allais les garder. Donc comme ils m’intriguaient, j’ai décidé de voir si je pouvais apporter ces dessins-là plus loin que ce que je voyais », déclare-t-il.

Les sculptures sont en bois. Au centre de la galerie, se trouve également une installation qui représente un des dessins grandeur réelle.


« J’essaie de montrer comment on peut pousser une ide naïve à la réalisation, par exemple, de sculptures. J’essaie simplement de montrer aux gens que ce dessin-là n’est pas seulement un dessin. C’est-à-dire qu’il porte en lui une énergie qui va au-delà du dessin. C’est-à-dire qu’il porte en lui une énergie qui va au-delà du dessin. Le rôle de l’artiste, c’est justement de prendre ça et de montrer qu’on peut dépasser un graphisme aussi simple que celui-là et de l’amener en trois dimensions, » poursuit-il.

Les honneurs

On peut dire que 1998 a été une année de récompenses pour cet artiste qui compte 30 ans de création artistique. Il a reçu entre autres le Prix Strathbutler et un Éloize. Tout ça ne l’influence pas vraiment, estime-t-il.

« Ces prix-la m’auraient dérangé il y a 20 ans passés mais maintenant, comme je le dis souvent, c’est un peu trop tard. J’aurais aimé que ces prix-là arrivent pendant que j’étais en plein essor, en plein épanouissement de création tandis que maintenant, je suis assis sur une carrière qui est déjà établie avec un propos très net », explique-t-il.


Les prix lui font plaisir surtout parce qu’ils reconnaissant l’art contemporain alors que par le passé, c’était surtout le travail traditionnel qui était récompensé.


« J’ai trouvé que c’était le plus grand honneur qu’on pouvait donner à l’art chez nous, c’est-à-dire qu’au moins la société reconnaissait que l’art contemporain était d’actualité. Donc ça, ça m’a fait beaucoup plaisir. »


Roméo Savoie comprend que ses oeuvres ne sont pas toujours faciles à saisir, leurs propos pouvant être complexes pour le public en général.


« En amenant ça en trois dimensions, je leur ouvre la possibilité d’imagier comment on passe d’un dessin à une réalité tridimensionnelle. »


Au cours de l’entretien, Roméo Savoie compare ses émotions a celles du compositeur qui a su placer la bonne note au bon endroit. Ses premières émotions lui viennent de l’application de la peinture et de ce que cela donne comme résultat. La transparence, la texture, les craquelures, le petit dessin gratté dans la peinture sont tous des éléments qui le passionnent et lui procurent une très grande « jouissance poétique ».
Halifax

Parmi les oeuvres qu’il expose à la Galerie 12, rois tableaux diffèrent des autres. Cette série est le prélude de l’exposition qu’il présentera la semaine prochaine au Studio 21 à Halifax. Cette exposition aborde le thème de la souffrance des femmes.

« Je présente 12 tableaux d’une nouvelle texture, une texture plus forte avec des figures. Comme celui-là, c’est une figure d’une femme penchée où je traite surtout de la souffrance, de la souffrance chez les femmes », ajoute-t-il en montrant l’un des trois tableaux.

* * *

Mousseau, Sylvie. « Roméo Savoie expose sa série Tàpies ». L’Acadie Nouvelle (Caraquet), 14 janvier 2000, p. 35.


Inspirée de sa visite à la Fondation Tàpies à Barcelone en Espagne, la série de 20 dessins de Roméo Savoie, qui a été exposée à Bruxelles lors des Fêtes romanes en 1999, se retrouve maintenant à la Galerie 12 à Moncton.


Vingt dessins de Roméo Savoie inspirés de l’oeuvre de Tàpies sont en montre à la Galerie 12. Roméo Savoie affectionne particulièrement le peintre espagnol Tàpies. Il le considère même comme un maître. Il y a d’ailleurs plusieurs similitudes entre les oeuvres des deux artistes. À l’instar de Tàpies, Roméo Savoie utilise l’écriture, des symboles et des graffitis. En 1998, Roméo Savoie est allé voir la Fondation Tàpies à Barcelone, une visite renversante, affirme-t-il.

« C’est un des plus grands peintres du monde. À la suite de cette visite, plein de cette énergie de son oeuvre et de la fondation, j’avais un atelier en France dans lequel j’ai travaillé à cette série-là. Par la suite, lorsque le conservateur de la Belgique est venu rencontrer des artistes, il a aimé particulièrement cette série-là et il voulait l’avoir en Belgique pour les Fêtes romanes en 1999 », raconte Roméo Savoie.


Celui-ci aime la matière et le rapport avec l’abstrait et l’inconnu, le même sentiment qu’il retrouve face à a poésie. Tàpies est, d’après Savoie, un de peintres qui travaille la matière de la façon la plus parfaire.

« Quand on voit la fondation qui est un grand musée et toute son oeuvre sur place, c’est vraiment très renversant. J’avais raison de croire qu’il était un très grand artiste. D’ailleurs, c’est pas seulement moi qui le dis. »


« L’art n’est pas fait pour décorer le salons mais pour sortir de l’obscurantisme », mentionne Tàpies, ce qui correspond aussi à la philosophie de Roméo Savoie. Dans son exposition à la Galerie 12, il a réalisé une installation qui rend hommage à ce grand peintre. Des textes et des images de la revue française Vogue composent cette installation. Pour Roméo Savoie, l’art permet de voir plus large et de sortir de la beauté traditionnelle.

En plus de sa série Tàpies et de son installation hommage, Roméo Savoie a réuni dans cette exposition des oeuvres réalisées en 1984, en 1990 et en 1999.


La série Tàpies ne sera probablement lus montrée à l’avenir puisque 11 des 20 tableaux [sic] sont déjà vendus.


Roméo Savoie aime bien s’inspirer de grands peintres ou de situations particulières pour créer ses oeuvres.


« J’essaie d’établir un lien avec mes émotions et l’environnement de mes émotions. Au lieu de la faire d’une façon folklorique ou illustrative, j’essaie de le faire un peu plus d’une façon énergétique. Voir qu’est-ce que cette émotion déclenche en moi », explique-t-il.


Même après 30 ans de peinture, Roméo Savoie se considère encore ignorant par rapport à toute la nouvelle esthétique.


« Je suis toujours dans l’abstraction, c’est-à-dire j’ai aucune certitude. J’ai une plus grande culture, une meilleure façon de faire mais j’ai aucune certitude par rapport à l’histoire », confie-t-il.


Il a toujours plein de projets. Roméo Savoie n’a pas de travail autre que celui de peindre dans son atelier.


« Ma job, c’est de rester dans l’atelier et d’essayer de comprendre qu’est-ce que c’est la peinture et d’écrire des livres de poésie. »


[…] Le vernissage de l’exposition se tient samedi à 19 h.
* * *

Mousseau, Sylvie. « La recherche de Roméo Savoie ». L’Acadie Nouvelle (Caraquet), 6 décembre 2001, p. 26.


L’artiste Roméo Savoie, qui présente une nouvelle série de tableaux à la Galerie 12 à Moncton, se voit comme un chercheur en peinture. « Moi, il faut que ça m’étonne et quand ça m’étonne, j’arrête. Si ça ne m’étonne pas, je garroche de la peinture, j’en mets d’autre, je mets de la couleur, je peins en blanc jusqu’à ce que le tableau commence à m’étonner », déclare Roméo Savoie qui propose une série d’oeuvres récentes qui s’inscrit très bien dans la continuité de sa démarche artistique.

Il s’agit d’un travail de maturité où l’on eut voir la touche du peintre d’expérience et toute son histoire de la peinture derrière ces derniers tableaux, ont fait remarquer certains observateurs. Conçus en plusieurs couches à l’image des strates de la vie chez l’être humain, ses tableaux sont recouverts de noir tout en laissant paraître un peu ce qu’il y a derrière et l’histoire de l’oeuvre. n peut donc voir des écritures et certains éléments colorés.

« Les gens connaissent plus mes tableaux noirs et ça les fait chier parce que qu’ils n’arrivent pas à voir ce qu’il y a derrière. Je travaille avec plusieurs couches et je donne une histoire au tableau, c'est-à-dire que je commence comme ça et des fois, je fais des écritures, j’écris des poèmes, je fais des paysages. Je monte les tableaux et, à un moment donné, le tableau se précise et parfois il devient noir mais toute l’histoire du tableau est en dessous. C’est une stratégie de peinture pour montrer toutes les strates avant d’arriver à l’âme d’une personne », explique-t-il.


Quelquefois, le noir peut aussi signifier la mort. Roméo Savoie travaille surtout d’instinct. Par exemple, il ne sait pas encore vraiment ce que ses nouveaux tableaux veulent dire. Pour cet artiste qui peint à temps plein depuis 30 années, la véritable intelligence est le subconscient qui est relié à l’instinct.

« C’est laisser parler l’instinct et l’instinct te dit qui tu es et comment tu vois les choses », souligne-t-il.


Après 3 000 ou 4 000 tableaux, 100 ou 200 séries et plusieurs années de travail artistique, Roméo Savoie constate un peu amèrement que l’art contemporain en Acadie n’a pas beaucoup de place. Cet artiste qui vit à Robichaud est véritablement habité par la peinture et il peut passer jusqu’à 15 heures par jour et peut-être plus à réfléchir à la création et à travailler à la réalisation de ses oeuvres.

Il continue inlassablement à exposer ses oeuvres un peu partout dans les Provinces Maritimes et à Montréal. Toutefois, il déplore le peu de soutien et d’institutions capables d’appuyer les artistes contemporains. Aux Maritimes, il n’y a que quelques galeries vouées à l’art contemporain.


« Il y a un manque de soutien. Si j’étais Québécois, par exemple, j’aurais déjà des rétrospectives importantes au Musée d’art contemporain à Montréal. Ici, il n’y a pas d’argent. Le seul musée qui est assez grand pour recevoir mon oeuvre, c’est la Galerie Bearverbrook », explique-t-il.


Roméo Savoie continue à travailler sur une rétrospective de son oeuvre qui sera peut-être exposée à la Galerie Beaverbrook  à Fredericton. Pour l’instant, le dossier n’avance pas trop en raison de complications internes.


Sa série de tableaux qui avait été exposée au Café L’Intro, à Moncton, sera présentée l’automne prochain à Saint-Jean.

À la Galerie 12, ses tableaux sont exposés jusqu’au 20 décembre.
* * *

Mousseau, Sylvie. « L’existence par la transformation ». L’Acadie Nouvelle (Caraquet), 17 janvier 2002.


Créée autour du thème tomber [falling], la série de grands tableaux de Roméo Savoie exposée à la Galerie Capitol, à Moncton, est en quelque sorte une métaphore sur l’existence.


Sept grands dessins réalisés à l’encre de chine sont en montre à la galerie du Théâtre Capitol jusqu’à la fin février. Le vernissage de l’exposition se tient aujourd’hui (jeudi) de 17 h à 19 h. Pour cet artiste acadien qui a une prédilection pour l’abstraction et le conceptuel, l’art est un processus qui permet ``a l’artiste de se transformer lui-même et, par la suite, de transférer cette connaissance par et dans l’objet qu’il traite.

Avec la thématique tomber [falling], il a voulu explorer l’idée un peu du trapéziste qui se jette dans le vide et se laisse aller.


« C’est comme lorsqu’on tombe en amour, il n’y a pas de barrière et tout peut arriver. C’est une métaphore sur l’existence, sur cette façon que nous avons de tout prendre au sérieux, de trop faire, de trop travailler, de trop manger.. », explique Roméo Savoie.


Cela fait plusieurs années qu’il travaille sur cette idée. Créés en 1995, ses dessins noirs et blancs ont été réalisés avec un gros pinceau assez large. Les lignes ont été jetées rapidement, avec une surabondance d’énergie, précise l’artiste. Cela pour exprimer cette exubérance, cette joie et cet émerveillement.


« Quand on se laisse porter par la vie en embarquant et en s’abandonnant, la vie va bien nous porter. Si on résiste, la vie peut nous malmener », ajoute-t-il. […]
* * *

Murchie, John. « Roméo Savoie: Voir Savoie Faire ». Arts Atlantic, automne 1993, p. 3-4.

The large mailer which announced this exhibition bears an image of the artist, not of the art. The darkish, black and white photograph portrays a ruggedly handsome middle-ages man leaning his chin on his hand. His dark glasses rest atop his head, his face half hidden in shadow. An expensive-looking watch is visible as Savoie looks directly at the camera, at the viewer. His longish hair is silver-grey. His shirt is unbuttoned. This is a portrait of the artist as a maker of au courant art commodities, relaxed, cultured, established, and accepted. Savoie is, as well, talented and industrious.

Voir Savoie Faire included thirty-three paintings, most of which ranged in size from large to very large – 91.4 c 91.4 cm. to 168 x 412 cm. A few of the works dated from ’90, but the majority were created later. His surfaces have been worked and reworked with multiple layerings of paint and markings, their meanings metaphoric and allusive, encompassing but exclusive. In their careful craftedness, the paintings have an alluring raggedness, almost a sloppiness. I could imagine the best of the works hanging easily in the homes of the well-to-do and the literate. The work is accomplished, astutely manufactured, both physically and intellectually.

Savoie tends to create series: Venezia, Hommage, Totem, and, within the last series, a quartet of paintings collectively titled Mémoire de Ville. Savoie’s modus operandi is to create works on a theme, though with reference to a modernist notion of seriality, with its aesthetic implications of an industrialized modern world and consciousness. Each painting impressed me with an aura of absolute uniqueness, notwithstanding obvious parallels from one painting to the next. The similarities seem irrelevant except, perhaps, to a future art historian. What seems significant today is the sense of artistic creation, the sense of the artist’s rumination on a theme, and his skilful drawing from the available art-historical resources to yield a highly resonant artwork. Curator Patrick Condon Laurette, quoting Savoie, expresses a similar observation in his catalogue essay: Aspects of Peterson [sic] Ewen, Betty Godwin, Jasper Johns, Robert Rauschenberg, Lucio Fontana, David Salle, Brancusi, and Tapies, among others, awaken us to a consciousness that acknowledges the world as a place of errance and marvel where Savoie “registers its existence in his material and recognizes the signs and spaces as being those of man in perpetual quest of the absolute”.

It is well to remember, of course, that it was work and attitudes such as Savoie’s which, thirty years ago, would have driven a comprehending mind such as Andy Warhol’s to transform the commonplace Campbell’s soup into art, over and over again. Here in the late 20th century, I am uncertain what to make of any claim about a “quest of the absolute” except in the limited world of the work of art as an absolute in itself. Savoie’s paintings seem to me the embodiment of such attitudes. His success relies on his painterly and intellectual skills at appropriate appropriation from other art and artists.


The cultural absoluteness is exemplified by Savoie’s tendency to limit his terms of reference to other art. The four paintings, Totem 4, 5, 6,and 7, collectively entitled Mémoire de Ville, are, according to Laurette, “an homage to that poem’s author, Claude Beausoleil, and thus to Montreal” [my emphasis]. A contemporary search for absolutes is possible only in a universe delineated by such cultural objects as poems and paintings. The world is accessible only indirectly through other works of art.


The works which seemed to me most successful belied such attitudes. Bain bleu (’90), and Totem a, 2 and 3 (’91) make direct reference to an everyday, unculturated world in their use of actual objects from that world. The latter three works are roughly square in shape but slightly asymmetrical, in that a long (several centimetres) vertical piece is missing from each top right-hand corner. Other physical alterations were made to the seemingly square, flat painting surface. In addition, there are actual totemic objects in the center of the picture frame. Rather than produce an ambiguous painterly surface, these works have a sense of actual (here and now) space. The objects resist the tendency toward facile painterliness and easy, abstract allusiveness by seeming to be mere objects. In these works, the artist’s response to nature’s essential thingness has won out over culture’s often fertile inbreeding.

Whatever reading one might have brought you this exhibition, it was difficult, finally, not to see commodities for sale. The exhibition catalogue looks exactly like the catalogues from the best commercial galleries. he exhibition reviews posted on the walls would not be found in the more sophisticated commercial spaces, but in conjunction with the price list, they were psychologically effective. The Canada Council supported this exhibition, although it would have been more appropriate for public support to have come from the Cooperation Agreement on Cultural Development, a federal-provincial program designed for marketing cultural commodities. Here, the most revealing fact for me was that, not for the first tome, work was installed as though the GAUM was a warehouse. A selective curatorial approach would have done more justice to Roméo Savoie’s work as art.
* * *

Mushitsi, Anita. « Roméo Savoie, peintre et penseur ». Le Front (Université de Moncton), 18 février 1998, p. 16.

« Quand les formes ne sont pas capables d’agresser la société qui es reçoit, de la déranger ou de l’inciter a la réflexion, il n’y a pas d’art authentique. » Voilà une phrase qui résume la pensée la lus profonde du peintre Roméo Savoie.

Dans sa dernière exposition « d’Hiroshima a la mer », Roméo Savoie suggère un moment historique, tragique, un moment où l’humanité s’arrête pour regarder l’homme dans l’un de ses excès. « L’homme parfois dépasse les limites du convenable », c’est le titre du premier tableau de l’exposition. De l’autre côté, le thème prédominant est la mer. Mer (mère), comme source de vie, naissance, famille. La métaphore de la mer, lieu de ressourcement, de force, porte aussi sur la mer comme lieu de rejet ou de destruction. Cela eut paraître paradoxal pour les observateurs, mais d’après ce peintre penseur, le mystère de la vie réside justement dans les contrastes et les différences qu’elle porte en son sein. De « Grand éventail acadien » à « voûte rompue », en passant par d’autres tableaux de Savoie, toutes ses oeuvres sont gravées de graffitis, de symboles dessinés, de titres,… le tableau n’illustre pas, il présente toutes les composantes à la réflexion. « Je présente la vie telle qu’elle est, sans artifices. » Ces dessins, ces ratures, ce sont nos propres erreurs, nos fautes que nous essayons d’effacer, de corriger, c’est la vie, tout simplement…

« Je grave dans la matière le langage complexe des visions, comme on grave dans la pierre le nom de son amour. »
Une phrase qui en dit long sur le côté poétique de Roméo Savoie. L’image parfaire=te n’est que pure chimère pour le peintre, voilà pourquoi il ne cherche pas à masquer ou à divertir. « Mon intention n’est pas de flatter ou de plaire, je veux interpeller, toucher, rejoindre l’humain qui sommeille en chacun de nous. » Par ses peintures, il veut exprimer ce que les mots n’arrivent pas à décrire, il veut voir plus loin que les yeux ne le permettent.

« L’art ne cesse de m’apprendre sur moi-même, quand j’ai commencé à peindre, souvent je restais interloqué devant mes dessins, je me suis rendu compte que c’est parce que je ne me connaissais pas vraiment. » Pour le peintre, un tableau devrait refléter les joies, les angoisses, les désirs de celui qui l’a peint, c’est le miroir de l’artiste.

Roméo Savoie voue une admiration sans bornes pour le célèbre peintre Antoni Tapiès, une oeuvre d’art devrait laisser le spectateur perplexe, le faire réfléchir sur le sens de la vie. On retrouve souvent chez Savoie ce côté de Tapiès, « lorsque je vois quelqu’un pleurer devant une de mes toiles, je me dis que j’ai apporté ma pierre a l’humanité, car pour moi le véritable art, c’est l’art qui porte le spectateur a un autre état que celui de l’observateur béat. »

Artiste, poète, penseur, militant, naturaliste, Roméo Savoie est tout sauf rien. Comme ses tableaux le démontrent, c’est un amoureux de la vie, un fervent défenseur de l’être humain. Dans un monde où règnent contradictions et incompréhensions, ce que le peintre exècre par-dessus tout, c’est a violence et la haine qui mènent à la destruction de l’espèce humaine. « Je dénonce et je dénoncerai toujours ceux qui s’amusent à détruire cette merveille qu’est la vie. »


Si dans la plupart de ses oeuvres, la couleur noire domine, ce n’est pas que le pessimisme obscurcit l’âme de Savoie. Dans ses tableaux, le noir semble être la rencontre d’écrits, de dessins, d’objets collés, un monde riche en expérience. Tout comme son regard sombre, la couleur noire symbolise chez Savoie une sagesse infinie.

Il ne fait aucun doute que le talent et la personnalité de Roméo Savoie sont impressionnants et uniques. Ses oeuvres nous révèlent un être passionné de la vie, un éternel intrigué qui ne se contente jamais du “superficiel”. Les peintures de Savoie nous signalent son désir d’insérer, de graver, de couler son corps et son âme dans le tableau.
* * *

Pitre, Martin. « Roméo Savoie peint ce qui se passe en lui ». L'Acadie Nouvelle (Caraquet), 10 décembre 1992, p. 26.


« Mon rôle, comme artiste, c’est d’être disponible pour peindre ce qui se passe à travers moi », dit Roméo Savoie.

Peintre, poète, architecte, Savoie est l’un des artistes les plus en vue en Acadie. Ses peintures sont en montre à Montréal et à Ottawa dans des galeries privées. Il a le regard doux, la voix feutrée et sa présence nous interroge, comme si on était plus signifiant que ce qu’on ose avouer.


Il y a de la terre dans ses tableaux. On voit le monde percer à travers l’encre de Chine. Ici et là, des parcelles de mémoire surgissent. Mais c’est aussi parce que Roméo Savoie peint avec de la terre, de la terre d’Acadie, mêlée à du vernis, qu’il étale sur la toile pour rendre la matière à la matière. Il mêle de la poudre de granit, de la cire d’abeille, des couleurs issues du noir, là où elles sont toutes emprisonnées, comme on le sait. Mais qui intervient, sinon l’artiste?

« Je fais du neuf à cinq, dans l’atelier, tous les jours ». Mais il écrit aussi. [...]


Tant la peinture est présente dans sa poésie, tant celle-ci se retrouve dans son oeuvre plastique. Les peintures sont souvent accompagnées de bouts de phrases, dont certains mots sont restés pendants entre les cadres des triptyques ou des autres toiles d’un ensemble. Tout comme en poésie, il réalise une suite de textes sur un thème (comme les 17 poèmes sur l’errance de son dernier livre), son travail en peinture est une succession de tableaux qui s’arriment autour d’une idée, d’un concept, qu’ils représentent en la constituant. « Je me découvre en train de peindre. »


« Je donne très souvent un titre à ces tableaux, un sujet qui me vient du subconscient. Et je le répète pour savoir quel est précisément le sujet. Mon bras exécute ce qu’il doit faire et ce pourquoi je l’exerce depuis 20 ans. »


Roméo Savoie peindra trois tableaux avant de trouver le titre ‘Venezia’ qui deviendra le sujet de l’exposition présentée en novembre dernier a la Galerie d’art de l’Université de Moncton. Venise, comme une terre d’eau, fondée en fuyant les barbares, comme les Acadiens de Grand-Pré, comme Savoie de Robichaud, petit village de pêcheurs tout en douceur où il réside.


« Je fais partie de l’Histoire. J’ai dû être à Venise, puisque je fais partie de la conscience universelle de tous les temps. J’essaie de rassembler les fragments de ma mémoire pour comprendre le monde. Mon rôle, comme artiste, c’est d’être disponible pour peindre ce qui se passe à travers moi. Si j’ai une intuition, elle est vraie, au moins pour moi. »

Ses tableaux, explique-t-il, sont comme des sites archéologiques. On voit des fragments qui veulent sortir. Le tableau atteint la tridimensionnalité. Presque de la sculpture? « Je ne sais pas si je vais vers cela. »


[…]

* * *

Poitras, Uriel. « Exposition de contrastes à la Galerie d'art de l'U. de M. » L'Évangéline (Moncton), 25 mars 1966, p. 7.

les peintures de M. Savoie plongent dans l'abstrait, ou dans le décoratif, ou dans le moderne (comme on voudra bien y appliquer ce que l'on veut de non photographique ou de non classique) [...]

Ainsi, comme a remarqué un observateur, il ne faut pas chercher l'abstrait, le sens des peintures de M. Savoie, mais plutôt une source d'inspiration, de rêverie, de "liberté dans le choix de ses idées", note prédominante de l'homme contemporain.


Au fait, les peintures de M. Savoie, non point architecturales (car il est architecte par profession), semblent être un besoin d'évasion dans le rêve fantasque qu'occasionne la vie de tous les jours.
* * *
Porteous, John. « Painters from the East ». Airmag (Nordair), vol. 2, no 3, 1982.


One exciting new painter who makes Moncton his home is Roméo Savoie, an audacious artist who prefers to leave much to the imagination of his audience. It was no accident that when Fredericton's long-sought francophone cultural centre, Le Centre communautaire Sainte-Anne was opened, Savoie's works were chosen to provide the opening spectacular.

i was born in moncton, near marshes and the sea


i spent too many years in colleges


i learned the sound of images while studying architecture in montreal


i practised architecture to boredom


i travelled from finland to sicily indecently, with familiarity, without restraint


i spent time with myself at château-noir in france


i left the practise of architecture like one leaves an apartment


i devote most of my time to painting


To Savoie's followers, the man is one of the Atlantic regions's most exciting talents. Thea Borlase, long-time Moncton CBC arts commentator, calls him “one of the finest new talents” and gallery owner Beverley Pugh says of his work: “The shadows lie as frames there for the paintings, while the wall is there. It is so simple as to be without structure.” Other critics speak of the enormous vitality of Savoie's unique works, where a sense of being is encountered in skyscapes, land and rolling sea.


Savoie uses many elements to create his paintings. Stripes of photographic prints appear as abstract design. On closer examination, it becomes evident these pictures themselves have captured a sense of optimism and joy. Savoie himself is a joyous person. Living happily in a rambling house near the Moncton marshes he mentions in his poetry, Savoie continues to do a certain amount of design work, while hoping for the day when his painting will attract the remuneration to allow him to work fulltime at what he does best. Currently selling his own work from his Church Street home-studio, Savoie retains the true artist's simple pleasures from his work.


“I believe I see my paintings as precious objects, he reflects, and my sole aim is to provide visual enjoyment to the viewer.” Like other Maritime painters, Savoie admits he is “still trying to find out what painting is all about” but, in the meantime, he seeks to create what he calls “pure poetry” and the basic intellectual enjoyment fine art should provide. Flashing his warm smile, Savoie concludes “I just want to delight the viewer.” For an increasing number of Maritime art fanciers, this is exactly what Roméo Savoie is doing!
* * *
Pugh, Beverley. Saint-Jean (Nouveau-Brunswick), New Brunswick Museum, Roméo Savoie, 7 août-5 septembre 1976; Dartmouth (Nouvelle-Écosse), Heritage Museum, novembre 1976; Fredericton, University of New Brunswick, Art Centre, février 1977; St. John's, Memorial University, Art Gallery

Green ink and transparency take ease in marking a sequence patterned with the sea and with the sky . . . . from the water after the spring and before the fall, passing in reverence for motion in meditation . . . . as the hierarchy of emotional responses as in the order of production with the sea and with the sky between which we may die.


Appealing to the senses, for the senses as a massage, and maintains an understanding by interpretation. That as a perspective of oneself, changes as you grow through time changes you. The shadows lie as frames there for the paintings, while the wall is there. It is so simple as to be without structure.
* * *
« Quand les couleurs ont droit à leur existence ». L'Évangéline (Moncton), 6 septembre 1974, p. 9.


Du 4 au 27 septembre la Mini-Galerie de Radio-Canada ressemblera à une auberge espagnole... ce genre d'auberge où l'on trouve ce qu'on y apporte. Roméo Savoie y a pendu ses toiles les plus récentes et tout n'est que débordement de blanc, de violet, de carmin, de jaune... Rien d'anarchique pourtant dans cette féerie de couleurs : les toiles sont rangées dans un ordre précis, celui d'une grande bataille où le blanc cherche à envahir le tableau. Pour un peu on imaginerait quelque carte d'état-major avant la grande offensive militaire... Mais chacun y trouvera ce qu'il veut y apporter. C'est précisément ce qu'attend Roméo Savoie : « je donne aux visiteurs une nourriture pour l'imagination et j'accepte qu'ils y voient autre chose que moi ».


Roméo Savoie est bien connu dans le région. Né à Moncton en 1928, les cheveux longs et bouclés, la moustache fine, il a l'allure de ces corsaires qui hantent les côtes de la Nouvelle-Écosse. Peut-être est-ce le combat que le blanc mène aux autres couleurs dans ses toiles qui donne à l'auteur cet aspect de conquérant. Sa peinture lui ressemble bien. Pourtant il se défend de l'influencer, même si elle représente le fruit de ses émotions. « Du moment que j'ai décidé de mettre une couleur sur la toile, je lui donne le droit d'exister, la possibilité de naître. Ce droit, je ne le discute pas. Je donne à chaque couleur ce même droit, même si elle arrive après l'autre. Elle a le droit de l'envahir si elle le veut, ou de se placer à côté si bon lui semble. Si je lui donne ce droit d'être, je ne m'arroge pas le droit de lui dicter sa conduite après. »


Lorsque les forces sont lâchées, Roméo Savoie les laisse agir. Mais ces forces sont le fruit d'un long travail et d'émotions violentes. Dans sa série rose, où certains peuvent ne voir que gribouillage et mélange primaire de peintures, Roméo a identifié les événements de Bathurst. Le choix délibéré de toiles carrées, forme neutre où tout mouvement "rebondit", a joué aussi. « Le carré n'a pas de direction, contrairement au rectangle qui dicte au départ un mouvement horizontal, donc une volonté. L'espace que je donne à mes couleurs ne les conditionne pas. Elles sont libres d'agir sur cet espace. » Partant de là, le visiteur n'a qu'un effort à faire : laisser ses sentiments aller comme les couleurs... Oui vraiment, la Mini-Galerie de Radio-Canada ressemble à une auberge espagnole!
* * *

« Roméo Savoie présente Voir Savoie Faire à la GAUM ». L’Acadie Nouvelle (Caraquet), 29 octobre 1992, p. 23.


Roméo Savoie, artiste acadien bien connu, présente une exposition d’oeuvres récentes à la Galerie d’art de l’Université de Moncton. Il y a dix ans déjà, Savoie nous montrait son exposition ‘Les Éventails’, couvrant ainsi les murs des trois salles de la galerie. ‘Voir Savoie Faire’ reprend cette idée. Il y montre trois séries.

La première exploite, par la structure même du tableau, l’idée de division, comme une coupe transversale à travers le paysage donnant à la partie supérieure du tableau une allure légère (ciel) et à la partie d’en bas une are plus lourde et visqueuse (sous l’eau). L’oeuvre, nommée ‘Venezia’, fait référence à un lieu historique précis.

L’artiste avoue en une phrase le terrible doute existentiel : « J’inscris dans la matière le mot Venezia, afin de m’assurer que la matière existe ». Il dit vouloir ainsi rallier la matière, au moyen du processus même de la peinture, et cette pensée qui fuit constamment vers le connu et vers l’histoire, « …comme on grave dans la pierre le nom de son amour ».


La deuxième reprend le thème de la ville d’après un poème de Claude Beausoleil ‘Mémoire de ville’. Ici, c’est la matière qu’il exploite en gravant le nom du poème dans le bois, en imprégnant le rythme même de la ville à grands coups de ciseaux, déchirant ainsi le bois, afin de marquer cette matière de la puissante énergie qui se dégage de la ville. Au centre de ces panneaux, des structures qu’il appelle des ‘totems’, structures mythiques qui jouent aussi avec le concept de la mémoire qui se souvient.

Cette même idée est reprise dans la série ‘Hommages’, où le thème se rapporte surtout à l’individu, à un événement précis, comme l’idée de l’anniversaire ou de la mort d’un ami.


Un seul de ces tableaux porte un titre non imaginaire : ‘Les 12 premiers anniversaires de Kouchibouguac’, où l’artiste témoigne de sa profonde indignation contre l’intervention du pouvoir politique qui a délogé des gens pour faire du lieu une attraction touristique. C’est une grande exposition à voir absolument.
* * *

« Roméo suit sa voie ». L’Évangéline (Moncton), automne 1976.


Il s’agit de Roméo Savoie, artiste peintre. Il suit sa voie qui est celle de l’artiste qui veut s’exprimer par le moyen de son art. Lui-même, d’ailleurs, nous explique comment il y est arrivé. « Je suis né à Moncton, près des marais, de la mer. J’ai fréquenté les collèges classiques pendant trop d’années. J’ai appris à reconnaître l’image, à Montréal, à l’École des beaux-arts, alors que j’y faisais architecture. J’ai pratiqué l’architecture jusqu'à l’ennui. J’ai voyagé de la Finlande à la Sicile avec familiarité, indécemment, sans retenue. J’ai fait le point de moi au Château-Noir en France. J’ai laissé l’architecture comme on déménage. Je m’occupe de peinture. »

Roméo a à son crédit plusieurs oeuvres. Un certain nombre d’entre elles seront exposées au courant de l’année en divers endroits des Maritimes. En novembre, ce sera à l’Heritage Museum, à Dartmouth, Nouvelle-Écosse. En février, ce sera au Art Centre de l’Université du Nouveau-Bruswick, à Fredericton. Et en mars, la collection de peintures Roméo Savoie sera exposée à St. John’s, Terre-Neuve. La plupart des peintures que contient la collection sont des acryliques sur toile. Celles-ci ont des titres comme “Les anges aux fenêtres”,“Le centre vert”, “En montant la rivière”, “Pluie d’été”, “Baigneuse”, “Marais”, “En trois temps”. Herménégilde Chiasson nous a laissé ses impressions de quelques-unes de ces toiles. Le tout s’intitule Immersion. « Action d’immerger, de plonger dans un liquide; résultat de cette action (Petit Robert). Dissolution du graphisme (de l’écriture?), de l'écriture (du langage?), de l'armature (de la mémoire?) dans la pâte picturale. 
Quelques taches d'ocre, de jaune, de rouge surnagent pour apparaître finalement comme une résistance à l'étendue de bleu et vert qui modifie la surface de la toile jusqu'à en devenir (dans les dernières) un effort en vue de moduler, d'inonder, d'iriser le champ pictural (dimension maritime?).


Le noir ici n'est plus l'arrogance du dessin, l'articulation du motif. Le noir revient, apparaît, s'affirme comme envahissement, trouée, salissure, obstacle; comme un effort de contrôle (défaitisme?); comme une emprise (une tentative souvent) sur la masse informe sous-jacente ou juxtaposée (Acadie?). Une grande sérénité se dégage de cette traversée du gestuel. Geste répétitif, incontrôlé, mécanique – la tache cherche sa dimension dans le champ pictural. (Quand le motif apparaît, c'est pour manifester – sans y croire vraiment – sa libération de la pâte picturale. Se laisser flotter comme ces anges qui ont l'air de voler sur un continent perdu (peinture apatride?). »


Pour ceux et celles qui ont lu ceci, sachez qu’il y a également des toiles qui portent des noms comme “Vert-bleu-noir”, “Bleu”, “Bande noire”, “Noir no 1”, “Noir no 2”.
* * *

Roussel, Claude. « Deux tendances de l'art ». L'Évangéline (Moncton), 16 avril 1966.


Dans les oeuvres de Savoie, nous avons une recherche intense et subtile dans un thème donné, le rouge, le noir et un graphisme linéaire. Au premier coup d'oeil, il y a tellement d'unité dans ses oeuvres que tout peut paraître semblable, mais il faut prendre le plaisir d'aiguiser sa sensibilité à voir les variations subtiles de lignes, de taches solides ou vaporeuses, ainsi que l'enchevêtrement des formes qui suggèrent l'espace.


L'on exige souvent dans les oeuvres d'art un message littéraire ou sentimental. Dans les oeuvres de Savoie, nous avons de l'arrangement pur, et la qualité de composition et de structure rend légitime les recherches de ce peintre. La composition est libre, rigoureuse et gaie. Nous avons l'exemple d'un des nôtres qui a eu le courage de se lancer dans la recherche pure de la fantaisie poétique. C'est tellement rare cette qualité dans une civilisation qui souvent est aveuglée par le pratique et le matériel sans accorder la part à la poésie de l'art, qui ordinairement contient la maturité, la vaillance et l'âme d'un peuple.
* * *
Sabat, Christina. « Roméo Savoie ». Fredericton, Gallery 78, Vision 20/20, 17-31 octobre 1996, p. 19.


Admired as a model and mentor to generations of upcoming Acadian artists, Roméo Savoie has been honored for devotion to his art, as well as impact as cultural nationalist. Besides his renown as a painter, he is also a published poet, a set designer, and performance artist. He was born in Moncton and currently resides in Robichaud, New Brunswick.


While studying architecture in Montreal, Roméo Savoie began exploring painting in his free time, an interest he took up seriously after abandoning a brief career in architecture. The pivotal year was 1974 and a trip to Europe touring art galleries and studying the work of the masters. For three months he painted in Spain and after an encouraging critique by a professional artist decided to return to New Brunswick and practise art full-time.


Visits abroad would continue to inspire Savoie's creativity in years after, as would his ongoing association with Montreal (in 1988 he completed his MFA degree at l'Université du Québec à Montréal), but he has always claimed that the soul and spirit of his art-making comes from his identity as an Acadian. This conviction of art as the essence of cultural identity motivates Savoie's ongoing involvement and activism, within the Acadian community – be it as founder of Galerie Sans Nom, and more recently Galerie 12 (both at the Aberdeen Cultural Centre), as well as numerous literary, theatre, and educational projects.


Yet, significantly, his own paintings reflect no overt political agenda, nor are confined by Acadian subjects or themes. Roméo Savoie's poetic sensibilities – in language, as well as painting – prefer to play with subtleties and ambiguities of intellectual ideas, emotions and forms, rather than specific realities. Thus abstractions's appeal in his work: in painting noted in his evolving fascination with line, gesture, colour, texture, surface, and materials. Layers of overcoats of paint, collage, and mark-making – from brushstrokes to scratched graffiti and texts – inscribe the settings for his imagery and filter associations that are both personal and rich in art historical references. From evocation of Vermeer and allusions to Jackson Pollock, Mark Rothko, Robert Rauschenberg and Helen Frankenthaler, Roméo Savoie acknowledges and builds on such traces of space and time to locate his own presence.
* * *
Savoie, Roger. « Visualiser Venezia ». Avril 1992.


Le périple commence et finit sur le même tableau, pourtant pas le même. Le premier, sur bois et plus petit, déclenche le processus. Le dernier le recommence, sur toile, surface monochrome avec des espèces d'ailes tracées en graffiti. Les deux offrent l'énigmatique fenêtre, comme une porte en suspens dans laquelle on entre ou on n'entre pas.


Vous êtes invités à visualiser Venezia la Grande. Où est-elle donc? Dans la structure des tableaux! Elle n'est pas dans l'image ou le dessin, ni dans la couleur, car Savoie ne privilégie ni l'image, ni la couleur. Venise annonce une Place. Qu'on se souvienne de son histoire. Venise : tirée des marécages comme Moïse des eaux. Venise : espace de beauté construit pour se protéger contre la barbarie envahissante (la nôtre?). Venise : une alcôve d'isolement, de création et de rencontre.


Venise parle à travers une structure!


Dans un premier temps, le tableau coupé en deux horizontalement séparé par une bande longitudinale (le Grand Canal?). La tranche-bande est collée sur le tableau. Elle sert à diviser et à unifier.


En bas, la partie lourde, matérielle. Venise gravée sous les eaux, appuyée sur ses fondements aqueux (son histoire, son passé, son inconscient, notre mémoire). Venise la maternelle, la matérielle, enfouie dans la mort. Mais la mort c'est la vie dans sa source. Pas de dualisme à l'occidental. Simple complexité de l'obscur. L'homme submergé.


En haut, la partie aérienne, légère, astrale. Mur sur lequel on appose des inscriptions. Venise la civilisée, la femme de l'écriture. La lettrée. L'homme émergé.


Puis, comme détachée du tableau, la fenêtre. En haut. Au centre. Images spatiales bien sûr du déplacement vers l'absolu et le mystère. Simple complexité du lumineux. Petit détail qui dit tout : la porte est lourde comme la matière. Vous ne pourrez pas jouer de jeux : il faut traverser le seuil de la matière (en bas comme en haut) pour passer outre.


Dans un deuxième temps, peu à peu les tableaux se restructurent. Le support a été déchiré horizontalement en quatre parties, puis en six et puis en huit. Ensuite elles sont recousues et repeintes. La bande a disparu, le canal de la séparation s'est évanoui. Au-delà de la fenêtre, il y a peut-être l'absolu.


Couleur sombre. Noir oriental. À l'encre de Chine mêlée au médium acrylique. Le noir rappelle la vie ici, la vie-mort, la lumière, le spectre des couleurs! Invisible arc-en-ciel.


(Je me souviens de qui je suis : sans coutures.)

