LES ARTS DE LA SCÈNE ET LE NUMÉRIQUE.
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Les artistes s’approprient le numérique pour créer ou créent des œuvres en faisant subir des modifications au numérique lui-même. Ainsi en intégrant les média numériques dans leur pratique artistique, les artistes ouvrent des opportunités de circuler aussi bien dans leur propre domaine d’activité – l’art – que dans d’autres sphères d’activités parfois proches (la science) ou moins proches (l’économie). Ces opportunités de circulation ouvrent sur des questions qui interrogent la pratique artistique (la création et la critique artiste) et le statut de l’artiste qui réalise ou contribue à réaliser des projets industriels (MCD, 2014) ou scientifiques (Vidal, Papilloud, 2017a), provoquant déplacements ou non.

Dès lors l’analyse des pratiques artistiques avec le numérique, qui s’introduit dans toutes activités, en portant l’idéologie déterministe de l’émancipation, offre la possibilité de cerner leur évolution dans une tension voire une précarité. En effet, la création artistique se développe dans et pour des domaines d’activités qui s’inspirent de la figure de l’artiste indépendant, qui visent la créativité au service de l’économie. L’injonction à la créativité (Vidal, Papilloud, 2015) dans la société qui connaît une esthétisation (Reckwitz, 2012) entraîne une situation d’éparpillement des activités pour les artistes, dans un contexte de concentration des acteurs sur eux-mêmes pris dans une attention à leur monde intérieur, leurs émotions et leur sensibilité. Les artistes sont ainsi sous l’emprise de l’injonction d’innovation comme modèle social engloutissant la créativité au rang d’une force de production. Est-ce à dire que les arts, y compris de la scène, doivent être productifs dans la société capitaliste (à l’heure d’un capitalisme cognitif?) ? En ce début de 21ème siècle, l’économie de l’innovation numérique a besoin d’instrumentaliser le déplacement des normes, en s’appuyant sur la figure de l’artiste créatif.

Les arts de la scène en prise avec le numérique semblent rejoindre cette dynamique de l’innovation. Cette hypothèse se fonde sur le déploiement de la notion de projet et de la performance. Cette hypothèse se fonde également sur les résultats d’une étude sur l’innovation ouverte dans le secteur patrimonial en 2018-2019 (Vidal, Papilloud, 2019). L’innovation ouverte implique de nouvelles collaborations et des partenariats incluant les artistes. Pour le secteur patrimonial la priorité est centrée sur l’implication des publics avec le participatif numérique ; aussi la créativité artistique est conduite à servir des objectifs relevant des relations avec les publics. De fait, l’intérêt est grandissant pour la création artistique numérique dans le cadre de l’économie de l’innovation, en particulier numérique. Pour se positionner dans ce contexte, les artistes adoptent des stratégies de visibilité et visent la reconnaissance de la création numérique comme art contemporain (Vidal, Papilloud, 2017b). Ils ont besoin de rejoindre des scientifiques pour s’emparer ou déployer des technologies numériques pour leur création. Dès lors, des collaborations entre artistes et chercheurs sont établies au sein des laboratoires de recherche (Vidal, Papilloud, 2017a). Il a été possible de cerner la place des artistes au cœur de la recherche, voire de la recherche et développement avec des travaux de chercheurs sur des logiciels, applications, instruments et l’intelligence artificielle. Ce type de collaboration art-sciences peu visible dans la recherche comme dans le monde de l’art offre la possibilité d’étendre leurs travaux de création artistique, de donner une visibilité pour attirer l’attention des producteurs et entreprises intéressées par les technologies mobilisées, et ainsi de la reconnaissance à la création artistique numérique. L’analyse du développement de ces partenariats art-sciences permet de cerner le fait que la création artistique ouvre sur la créativité et des projets d’artistes pouvant rejoindre l’économie de l’innovation numérique.

Ces travaux sur les arts numériques depuis la décennie 2010 ont permis de faire émerger la question des arts de la scène également soumis à l’injonction de l’innovation numérique. Le numérique reconfigure-il le rapport au travail créateur, depuis ses modes de production jusqu’à ses modalités de réception ? Pour explorer cette interrogation, deux rencontres avec des artistes du monde de la scène et des chercheurs travaillant sur les arts hybrides et le théâtre ont été organisées lors de la résidence Muséocamp 2019-2020-21, coordonnée par Laurence Battais et Hélène Malcuit du Carrefour numérique de la Cité des sciences et de l’industrie-Universcience. Nous avons mené une observation participante en tant qu’organisateurs de ces deux rencontres de deux heures (décembre 2020) et de quatre invitations de 30 minutes pour rencontrer et dialoguer avec un artiste, un professionnel du monde du théâtre et deux chercheurs lors d’un événement relatif à la résidence (avril 2021), nécessairement en ligne dans le contexte de crise sanitaire. Durant ces rencontres, nous avons relevé les avis des spectateurs, et avons également soumis un questionnaire. L’étude des données recueillies est présentée dans cette synthèse, qui ouvre sur des pistes de réflexion sur la “modernité esthétique” qui provoque des dynamiques diffuses des arts et innovations numériques dans la société.

Questionnaire, observations, rencontres et avis de spectateurs 

Les données recueillies par observation, questionnaire et espace de discussion en ligne (tchat) avant, pendant et après deux rencontres en ligne sur le thème des arts de la scène et le numérique, permettent de cerner des publics, professionnels ou non, qui oscillent entre intérêt et participation active au développement du numérique dans les arts de la scène. Nous identifions ainsi une position que l’on peut qualifier entre plus passive et plus active. Tous sont en revanche très attentifs et ouverts aux nouvelles possibilités de création et de diffusion qu’offre le numérique. Une minorité de participants franchit une étape en s’impliquant concrètement pour que le numérique devienne le vecteur de l’œuvre dans le contexte de la scène. Deux graphiques rendent compte de leur rapport aux arts de la scène en prise avec le numérique. 
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1-b) ce que signifie le numérique dans les arts de la scène pour les répondants [image: image2.png]Une aide 2 la résilience
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Les participants, spectateurs en ligne, ont également exprimé leurs questions, commentaires et avis durant (tchat) et après les rencontres (envois en ligne sur invitation de l’institution qui accueillait en résidence le projet Arts de la scène et numérique).

Commentaires et avis des participants pendant et après les rencontres

Certains participants, de la rencontre en ligne du 16 décembre 2020 qui donnait à découvrir des performances de jeunes auteurs travaillant avec l’artiste Emmanuelle Raynaut (œuvre « Borrar los bordes ») de la compagnie AREP, ont témoigné avoir suivi la rencontre depuis leur smartphone, en train (en mobilité) avec une plus ou moins bonne connexion, n’empêchant pas les émotions relatives au spectacle, mais aussi ouvrant sur des émotions spécifiquement liées à la technique et aux réseaux. De là, ils déclarent saisir la notion de confinement autrement, puisque les jeunes ont travaillé leurs performances à distance avec l’artiste, de fait un confinement avec émotion « même en ligne », « une accessibilité multicanal à ce type de partage ».

Les spectateurs à distance ont apprécié le fait qu’une artiste travaille avec des jeunes et leur permette de déployer le développement de leur créativité et de leur poésie « même » à travers un smartphone. La rencontre donnait à découvrir des travaux de jeunes auteurs, mis en perspective par un dialogue entre l’artiste et la chercheure spécialiste des arts de la scène Isabelle Barbéris, et non pas un spectacle. Les participants ont estimé pouvoir saisir les coulisses d’une création et la notion d’archives vivantes, relative à l’œuvre elle-même. 
Mais certains ont exprimé l’envie encore et toujours de vivre physiquement ce type de performance artistique, en soulignant des inégalités en fonction des équipements et des qualités de connexions, ainsi que la crainte pour l’environnement avec les coûts énergétiques des ressources informatiques. Cependant, ils ont apprécié le partage grâce à des documents diffusés en direct, et témoigné de leur appétit pour des contenus artistiques en audio et vidéo. On le constate avec la multiplication d’initiatives en ligne de théâtres, d’opéras, d’artistes, d’amateurs d’arts de la scène. Dès lors, les participants accueillent l’ouverture de l’art en dehors des salles de spectacles, même s’ils se demandent si l’accès à distance ou globalement si le numérique permet aux personnes éloignées du monde des arts de s’y ouvrir ; autrement dit si les arts de la scène sur les réseaux numériques ne continuent pas de s’adresser aux publics déjà formés.

Notre observation des répétitions en amont de la rencontre permet d’avancer que le numérique permet en temps de confinement de travailler des performances en ligne, et de formuler une réflexion sur ce que le numérique fait non pas seulement à la réception des spectacles, mais à la création. D’ailleurs, des avis postés ont mentionné le besoin de temps (témoignant d’une transition numérique) pour la réflexion sur ces questions de création et d’accès avec les réseaux numériques.

La rencontre du 18 décembre 2020 sur le théâtre et le numérique a également donné lieu à l’envoi d’avis des participants. La présentation de MemoRekall de la chercheure Clarisse Bardiot, reçue comme une conférence sur un sujet important relatif aux traces et à la numérisation des archives des artistes et créations scéniques qui ouvre sur une patrimonialisation des arts de la scène, a été moins discutée que celle de la chercheure Ervina Kotolloshi en débat avec la comédienne Eliza Maillot, concernant les nouvelles formes d’intervention des spectateurs durant les spectacles. Mais l’intervention de Clarisse Bardiot a retenu l’attention car selon un avis, le sujet est “souvent sous-estimé dans la pratique sur le terrain”. Le sujet de la numérisation et l’accès aux données relatives à la création de spectacles vivants soulève des questions essentielles pour la réflexion sur la transformation des modèles organisationnels et le numérique source d’opportunités de financement pour les institutions (Rapport “Numérique et Spectacle vivant”, 2021), pour les compagnies et les artistes.

Le débat artiste-chercheure sur la place des spectateurs connectés a suscité de vifs avis qui soulevaient les questions de l’usage des technologies numériques dans le processus créatif et dans le développement des publics. Les participants vont jusqu’à demander des rencontres autour des arts de la scène sans adopter un modèle conférence d’experts ; des avis ont en effet indiqué souhaiter, à distance, des performances pour aborder le processus de création. Certains ont participé aux deux rencontres, aussi les ont-ils comparées et ont qualifié la première d’atelier avec des performances de jeunes et la seconde de table ronde, en pointant le fait que le numérique permet des propositions “plus ouvertes”. Nous pouvons ici relever que les participants spectateurs attendent avec le numérique une alternative à la diffusion en ligne de spectacles vivants en direct ou replay. Ils demandent aussi une dimension internationale pour avoir une vision globale de la situation des arts de la scène avec le numérique. Cependant certains ont indiqué avoir apprécié la diversité des points de vue et des parcours des intervenants, qui stimule la réflexion. La problématique “théâtre, un art de la présence ensemble, à l’heure du numérique” a donc été bien accueillie, tout comme le fait d’intervenir dans un tchat pour “faire évoluer les interventions selon les messages” des participants, grâce à l’animation du chercheur Martial Poirson spécialiste des arts du spectacle. 

Invitations à poursuivre la réflexion : rencontres artistes-chercheurs-publics
La résidence s’est terminée avec un événement en ligne les 16 et 17 avril 2021, qui a fourni la possibilité d’organiser la suite de la réflexion sur les arts de la scène et le numérique. Deux chercheurs, Clarisse Bardiot et Antoine Moreau, un artiste, Julien Daillère, et un professionnel du monde du théâtre, Clément Coustenoble du TMNLab, ont échangé avec les participants sur : un outil d’annotations de vidéos d’artistes augmentées de liens qui ouvrent l’archive numérisée ou numérique ; la licence Art Libre pour des œuvres ouvertes ; les émotions numériques grâce à une performance en direct et les pratiques artistiques par le multicanal ; un état des lieux du numérique dans le spectacle vivant. Les interactions étaient riches, soit pour engager une réflexion pour leurs propres activités, soit pour comprendre des enjeux du numérique pour les arts de la scène. Le format de cet événement en ligne conduisait à un temps bref (30 minutes) et intense dans la mesure où le propos court ouvrait néanmoins sur des questions de fond, telles le patrimoine immatériel, la circulation d’œuvres ouvertes respectant le droit d’auteur, la création artistique avec le numérique, la connaissance sur le numérique et le partage d’expériences numériques dans les arts de la scène d’une communauté professionnelle. Nous retrouvons, avec ces échanges, qui poursuivent les réflexions engagées lors des rencontres de décembre 2020, la position des professionnels de la culture et des publics des arts de la scène entre passivité et activité, participant du processus de l’esthétisation de la société.

Quatre invitations des 16-17 avril 2021
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Les arts, l’innovation et la société

Si l’on retient trois régimes de la modernité : innovation permanente, progrès, et non-normatif qui ouvrent sur la “modernité esthétique”, nous pouvons avancer l’esthétisation de la société contemporaine. La figure de l’artiste devient en effet un modèle de société et l’art se trouve à l’origine des dispositifs de créativité. Mais ces derniers sont aussi en dehors de l’art, entrainant des pratiques, qui légitiment le statut des artistes comme producteurs de nouveauté, qui sensibilisent le public au caractère esthético-affectif de la nouveauté. Ainsi, les dispositifs artistiques des 18ème et 19ème siècles sont devenus des dispositifs économiques entre 1900 et 1960, ensuite la société a connu les contre-cultures dès les années 1960, puis l’instauration de l’exigence de créativité dans tous les domaines de la société à partir des années 1980. Ce processus d’institutionnalisation de la créativité s’est opéré par la médiatisation de l’art, des artistes et du public créatif (dont la figure de l’amateur-expert), généralisant le régime de la socialité esthétique. Au delà des frontières du champ artistique, les styles de vie se fondent sur l’originalité, le hors-norme.

L’art performance se développe ainsi que le décloisonnement brouillant les frontières entre l’art et les autres domaines de la vie sociale. L’artiste créateur d’innovation, d’objets esthétiques et d’expériences, est soutenu par le public et le cadre institutionnel qui participe de la diffusion et de la reconnaissance de l’art dans la société. Le public n’est plus figé dans l’attitude d’un spectateur admiratif, mais participe au processus de création. De “producteur d’œuvre”, l’artiste devient un initiateur d’atmosphère (Papilloud, 2012, p. 114), un arrangeur, un designer, un “carrefour au sein d’un système massmédiatique de stars créatives qui s’étend bien au-delà de l’art et qui peut revendiquer présenter des qualités individuelles que les masses désirent” (ibid., p. 122).

Cependant, l’art conserve sa spécificité en mettant en évidence sa réflexivité esthétique au sein des œuvres d’art et auprès du public, désormais au cœur du dispositif esthétique. Le “travail créatif” est ainsi considéré comme forme d’accomplissement de soi. L’organisation économique ne se voue plus seulement à la production de biens et de services ; son orientation évolue en fonction de la sensibilité des consommateurs à l’esthétique des produits, comme la mode, la publicité et le design au 20ème siècle, ce que l’on appelle les industries créatives.

La créativité est considérée comme garant d’une vie psychologiquement stable et socialement réussie, d’un développement personnel. Les médias de masse (y compris numériques) contribuent à la promotion et à la valorisation des sujets créatifs dont ils font des “stars”. La mobilisation de l’affectivité d’un public mondialisé autour de ses “stars” est ainsi assurée, et les médias contribuent à en faire des modèles ou des contre-modèles pour le public.

Ce processus d’esthétisation de la société se retrouve aussi avec les villes dites créatives qui favorisent la concentration d’artistes et d’entreprises qui se consacrent à l’économie de la créativité. L’organisation d’événements célébrant la culture urbaine, la renaissance des anciens quartiers industriels, la rénovation des quartiers historiques et la construction de complexes essentiellement dévoués à la culture de l’expérientiel et de l’affectif, tels sont les stigmates de l’esthétisation de la société.

La modernité n’est donc pas seulement une organisation bureaucratique préoccupée de sa propre reproduction. Il s’agit également d’une organisation affective qui cherche et produit sa nouveauté. Cette organisation affective modifie la conception commune que la sociologie se fait du lien social en parlant d’interaction, d’échange ou de production (Reckwitz, 2012, p. 324). Le lien social n’est pas affectif à la marge, mais en son centre. Il se développe par l’intermédiaire d’objets esthétiques suscitant une affectivité. Le sujet – l’acteur social – détermine sa personnalité et son agir en fonction des exigences d’esthétisation de la société. Le lien social ne se réduit donc pas à un organe de reproduction d’une organisation ou d’une structure sociale. Il induit la transformation des formes sociales et leur légitimation publique comme les formes normales au sein desquelles se déroule la vie d’une société.

Fenêtre sur les arts de la scène en prise avec le numérique

En considérant les données issues des rencontres et échanges entre artistes de la scène, chercheurs et publics, nous sommes en mesure de vérifier que les arts de la scène en prise avec le numérique rejoignent les dynamiques de l’innovation, un des rouages du processus d’esthétisation de la société. Les arts de la scène doivent être productifs dans l’économie de l’innovation numérique, qui s’inscrit dans le travail créateur et celui des publics-spectateurs.
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