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Weekly Meditations :
redéfinir la performance musicale à travers l’immersion

Les autrices et auteurs de cet article ont choisi d'utiliser l'écriture 
inclusive. Le comité de rédaction de Musique en acte respecte pleinement 
ce choix, bien qu'aucune politique d'uniformisation des usages n'ait été 
adoptée au niveau de ce numéro ou de la revue. L'absence d'une telle 
politique ne relève pas d'une position idéologique ou discriminatoire, 
mais plutôt d'une volonté de laisser aux autrices et auteurs le choix de 
se positionner et d'adopter le mode de rédaction jugé le plus convenable.

Introduction :
Pratiques méditatives et immersion dans Weekly Meditations

Weekly Meditations est un cycle de sept œuvres audiovisuelles pour ensembles mixtes 
et électroniques, composé par Jérémie Martineau 1 et explorant l’expérience musicale 
immersive. Suivant un premier axe de recherche-création, le cycle veut repenser et 
renouveler le rôle de l’interprète dans le contexte d’une approche puisant aux pratiques 
méditatives, et selon un second axe, étudier comment la prise en charge du lieu, de l’ambiance 
et de l’espace de la performance favorise la dimension immersive. Inspiré par la pratique du 
deep listening de Pauline Oliveros 2, et plus précisément de ses Sonic Meditations (1971) 3, 
le cycle est une invitation à pratiquer plus régulièrement une forme de pleine conscience 
(mindfulness) et d’appréciation du monde qui nous entoure, par l’utilisation de pratiques 

1. Weekly Meditations s’inscrit dans le cadre de la maîtrise en Composition et création sonore (2023) de Jérémie 
Martineau, sous la codirection de Myriam Boucher et Jimmie LeBlanc, à l’Université de Montréal.

2.	 Voir Pauline Oliveros, Deep Listening: A Composer’s Sound Practice, Lincoln, iUniverse, 2005, p. 15 : « Deep Listening 
is a form of meditation. Attention is directed to the interplay of sounds and silences or the sound/silence continuum. 
Sound is not limited to musical or speaking sounds, but is inclusive of all perceptible vibrations (sonic formations). The 
relationship of all perceptible sounds is important ».

3.	 Voir Pauline Oliveros, Sonic Meditations, Sharon, Smith Publications, 1971, p. 2 : « Sonic Meditations are intended for 
group work over a long period of time with regular meetings. No special skills are necessary. Any persons who are willing 
to commit themselves can participate. The Ensemble to whom these meditations are dedicated has found that non-verbal 
meetings intensify the results of these meditations and help provide an atmosphere which is conducive to such activity. 
With continuous work some of the following becomes possible with Sonic Meditations: Heightened states of awareness or 
expanded consciousness, changes in physiology and psychology from known and unknown tensions to relaxations which 
gradually become permanent. These changes may represent a tuning of mind and body. The group may develop positive 
energy which can influence others who are less experienced. Members of the Group may achieve greater awareness and 
sensitivity to each other. Music is a welcome by-product of this activity ».
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méditatives à même le processus de création et dans la performance musicale. Basé sur 
les jours de la semaine, le cycle se présente sous la forme de sept œuvres pour diverses 
formations mêlant instruments acoustiques, électronique spatialisée (dôme et haut-parleur 
sphérique), projections vidéo et éclairages. 

Dans son acception la plus commune et littérale, l’immersion fait référence à l’action 
d’immerger, de plonger dans un milieu et, par extension, de se fondre dans quelque chose. 
Il s’agit d’une expérience dans laquelle le corps et l’esprit sont interconnectés d’une manière 
plus intense et intime que dans l’expérience du quotidien, et ce caractère holistique 
s’explique par le fait que le sentiment d’immersion est généré à la fois par l’ensemble de 
nos sens (perception visuelle, sonore, kinesthésique) et par notre disposition mentale. D’un 
point de vue esthétique, l’état d’immersion est souvent recherché pour l’atteinte d’un état 
de conscience où l’on semble osciller entre le réel et l’imaginaire – Gilles Deleuze dirait 
peut-être entre l’actuel et le virtuel 4, un état où il devient impossible de distinguer ce 
qui relève d’un phénomène objectif et ce qui est le produit plus ou moins altéré de notre 
perception sensorielle et mentale. Dans le cas d’expériences artistiques comme celle que 
nous abordons ici, l’immersion renvoie donc à l’espace physique (choses et événements 
perceptibles), à la disposition mentale (états de conscience, illusions psychoacoustiques) et 
à l’espace symbolique (sens, portée et signification du monde créé) dans lesquels nous nous 
plongeons. Cette expérience qui touche l’être tout entier implique une relation immédiate 
avec l’environnement extérieur. En musique, cette immersion de l’être est depuis longtemps 
explorée à travers différents éléments musicaux comme les jeux rythmiques et les 
répétitions qui nous entraînent en dehors de ce que Philip Glass nomme le « colloquial time », 
c’est-à-dire le temps du quotidien et du discours ordinaire 5. Pensons aussi aux traditions 
musicales d’Asie du Sud qui ont influencé plus largement le mouvement minimaliste 
américain, notamment à travers les œuvres de John Cage, La Monte Young et Steve Reich 6. 
Par exemple, dans Music as Gradual Process (1968), Reich explique : « While performing 
and listening to gradual musical processes, one can participate in a particular liberating and 
impersonal kind of ritual. Focusing in on the musical process makes possible that shift of 
attention away from he and she and you and me outward toward it 7 ». L’oscillation entre 
l’actuel et le virtuel prend ici la forme d’une indiscernabilité perceptive entre la musique 
elle-même et divers effets psychoacoustiques résultant des conditions acoustiques et de 
l’écoute attentive du son et de ses transformations 8, phénomènes qui sont alors vécus, 
paradoxalement, sur un mode asubjectif et impersonnel. L’état de conscience décrit par 
Reich se rapproche de celui atteint dans certaines pratiques méditatives, où l’individu peut 
transcender son ego, son « moi », et se connecter avec quelque chose de plus grand que 
lui-même :

4.	 Voir par exemple Gilles Deleuze, Cinéma 2 : L’image-temps, Paris, Éditions de Minuit, 1985, chapitre 4.

5.	 Voir Philip Glass dans Cole Gane et Tracy Caras (dir.), Soundpieces: Interviews with American Composers, Metuchen et 
London, The Scarecrow Press, 1982, p. 214 : « As I look at most other music, I see that it takes ordinary time, day-to-day 
time – what I call colloqium time – as a model for its own musical time. So you have story symphonies and story concertos 
[…]. When music doesn’t deal with subjects and treatment [of themes] […] we don’t hear the music as narrative or as a 
model of colloquial time. What we are hearing is a music in another time system ». 

6.	 Voir Budhaditya Chattopadhyay, Sound Practices in the Global South, Cham, Palgrave Macmillan, 2022.

7.	 Steve Reich, Writings on Music, 1965-2000, Oxford University Press, 2004, p. 36.

8.	 Voir Reich, Writings, p. 35 : « These mysteries are the impersonal, unintended, psychoacoustic by-products of the 
intended process. These might include submelodies heard within repeated melodic patterns, stereophonic effects due to 
listener location, slight irregularities in performance, harmonics, difference tones, and so on ».
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The experience is that of bliss and attempts at its description have been made [by] mystics and 
philosophers of many traditions, notably in the Upanishads, in the writings of Plotinus, in Buddhism, in 
mediaeval mysticism. It has been equated with states of quiet and enhanced awareness which include 
the [samadhi] of Hinduism, [fana] of Sufism, [ming] of Zen; and references also occur to it in poetry. 
Since it has none of the usual qualities of thought it nonetheless belies description. It is the state of 
the true self, pure and without attributes, which underlies all experience; the state of pure being, of 
oneness with the whole of creation 9.

Ces expériences immersives sont intimement liées à un état de conscience particulier, 
comme celui de la transe qui interviendrait dans la trans-immersion proposée par le 
philosophe français Bernard Andrieu. Ici, l’immersion au sens commun devient un espace 
multiple où « le milieu, l’élément ou le dispositif engagent le cerveau à traiter une relation 
immédiate et directe avec l’environnement en dessous du seuil de conscience, ce qui 
produit en nous l’extase, l’osmose, la symbiose ou le vertige 10 ». Cela implique une certaine 
interaction – qu’elle soit physique, numérique ou même sociale – entre le spectateur et 
l’œuvre, amenant une dissolution des frontières entre l’individu et le monde environnant. 
En perdant le sentiment de la maîtrise de soi et du contrôle d’action, cette expérience 
peut alors être difficilement supportable par le sujet qui la vit, et dans le cadre de notre 
proposition, il ne s’agit pas tant de se servir de la conscience corporelle pour lui faire oublier, 
par la trans-immersion, le contrôle volontaire 11, mais d’amener le sujet à vivre un état de 
conscience modifié.

Dans ce contexte, notre projet interroge les pratiques musicales établies, notamment 
autour des axes de réflexion suivants : comment la prise en charge de l’espace de 
la performance et de l’ambiance – ce qui est donné à voir, entendre et ressentir – peut 
contribuer à l’effet immersif ? De quelles façons le rôle de l’interprète peut-il donner un 
sens à la musique immersive et méditative, non pas à titre de simple exécutant, mais en 
participant activement à l’expérience qui est produite, notamment à travers une conscience 
aiguë du corps et de l’environnement ? L’expérience musicale immersive passerait-elle aussi 
par la connexion du corps et de l’esprit entre un auditeur et un interprète, et à quel point 
la proximité et la résonance collective favorise ou dérange-t-elle l’immersion individuelle ? 
Enfin, une pratique méditative centrée sur la relation d’un interprète à son instrument 
peut-elle informer la composition et l’interprétation d’une œuvre ? 

Dans cet article, nous présenterons comment la composition d’une sélection d’œuvres 
de Weekly Meditations, soit on a Monday, Tuesday et Friday, entraîne une nouvelle pratique 
pour les interprètes, par quels processus ils et elles sont amené.e.s à l’intégrer, et quelles 
conséquences nous pouvons en tirer pour la conception et l’expérience de l’œuvre, dans 
l’optique d’un rapport approfondi entre méditation et immersion. 

1.	 Voir, entendre, ressentir

Le cycle de pièces Weekly Meditations tente d’induire un état d’immersion par la 
reconfiguration de l’espace scénique conventionnel, la spatialisation audiovisuelle et une 
redéfinition du rôle de l’interprète via l’intégration d’exercices méditatifs constitutifs de 

9.	 The Encyclopedia of World Problems and Human Potential, Transcendental Consciousness (en ligne). [http://
encyclopedia.uia.org/en/development/12320200, consulté le 3 avril 2023.]

10.	 Bernard Andrieu, « Vers des trans(es)immersions Symbiose-Extase-Osmose-Vertige », Sociétés 4/134 (2016), p. 26.

11.	 Voir Andrieu, « Vers des trans(es)immersions », p. 23.

http://encyclopedia.uia.org/en/development/12320200
http://encyclopedia.uia.org/en/development/12320200
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l’idée musicale elle-même, et dans la performance. Cette prise en charge part du postulat 
qu’immersion et ambiance sont étroitement connectés, car ils sont tous deux liés à la 
façon dont nous percevons et ressentons notre environnement immédiat. Ils concernent 
la musique et les interprètes qui l’exécutent, mais aussi le lieu, la qualité des conditions 
d’écoute (par exemple, l’espace acoustique, le système de diffusion), l’éclairage et même la 
température ambiante : autrement dit, tout ce qui est donné à entendre, à voir et à ressentir. 
Par exemple, dans Meditations on a Monday, l’espace de la performance est redéfini 
pour permettre au public d’entourer les interprètes et vice-versa, et il est augmenté de 
projections vidéo et d’éclairages qui structurent l’œuvre et son déroulement. Un espace 
physique partagé est ainsi créé dans le but de briser le mur, voire la hiérarchie, entre 
l’interprète et le public, dans un dispositif scénique qui invite au sentiment d’immersion. 
Une connexion mentale est donc favorisée par le partage d’un sentiment d’espace commun, 
et s’apparente à l’expérience méditative, solitaire en soi mais souvent pratiquée de façon 
collective. Cette posture implique un état d’esprit où l’on aborde l’instant présent avec une 
certaine ouverture d’esprit et une présence attentive, sans trop se laisser affecter par les 
pensées, les émotions ou les préoccupations du quotidien. En musique, cela est établi par 
une pratique d’écoute consciente et attentive qui implique une immersion totale dans le 
son en tant que présence immédiate. Cette pratique d’écoute profonde (deep listening 12) 
comprend plusieurs éléments clés, dont l’écoute de soi et des autres, une attention 
particulière à son environnement 13 et une sensibilité aux interactions entre ces éléments. 
Elle encourage aussi une attention aux sensations physiques et émotionnelles qui peuvent 
surgir lors de l’écoute, lesquelles dépendent grandement de la manière dont l’espace de la 
performance est pris en charge. 

2. Conscience du corps et de l’environnement

Cette interconnexion entre l’écoute, le corps, les émotions et l’expérience sensorielle 
rejoint l’approche de la soma-esthétique développée par le philosophe américain Richard 
Shusterman 14, à la suite du philosophe pragmatiste John Dewey 15. La soma-esthétique, 
selon Shusterman, implique une prise de conscience de l’expérience corporelle, une 
appréciation des dimensions sensorielles de l’expérience esthétique et une réflexion sur 
l’impact émotionnel de cette expérience. Comme le deep listening, elle est intimement 
liée à notre expérience personnelle et à notre perception du monde environnant. Cette 
approche vise à transcender les dichotomies traditionnelles de l’esthétique, telles que la 
séparation entre l’esprit et le corps, la théorie et la pratique, le sujet et l’objet. Elle souligne 
l’importance de l’immersion corporelle et sensorielle dans l’expérience esthétique, le fait 
de savoir se perdre dans celle-ci et de s’y laisser transporter. Cette immersion est rendue 
possible grâce à l’activité de nos sens et de notre corps, qui nous permettent de vivre 
l’expérience de manière directe, et qui plus est, de façon inclusive sur le plan social. En 

12.	 Voir Pauline Oliveros, Deep Listening: a Composer’s Sound Practice, New York, iUniverse, 2005.

13.	 Cette attention particulière se rapporte à la prise de conscience de son environnement, ou l’on pourrait dire à 
une écoute du monde dans son ensemble. Voir Guillaume Loizillon, Makis Solomos et al., Musique et écologie du son : 
Propositions théoriques pour une écoute du monde, Paris, L’Harmattan, 2016. 

14.	 Voir Richard Shusterman, Pragmatist Aesthetics: Living Beauty, Rethinking Art, Lanham, Rowman and Littlefield, 
2000.

15. Voir John Dewey, Art as Experience, Minton, Balch and Co, 1934.
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effet, cette pensée s’oppose à une expérience de l’art axée sur l’élitisme de la critique, de 
l’intellect et du discours, élitisme qui tend à cultiver des divisions sociales où seulement les 
connaisseurs (le terme est lui-même révélateur d’une attitude valorisant l’intellectualisation 
de l’art) sont en mesure de comprendre. Dans ce cadre, l’immersion est considérée comme 
une modalité expérientielle qui inscrit l’art dans une dimension ouvertement somatique, et 
par là même accessible à tou.te.s, dans laquelle le corps est pleinement engagé et présent.

En étudiant maintenant plus en détails trois pièces du cycle Weekly Meditations, 
nous verrons comment nos influences du deep listening et de la soma-esthétique sont 
explorées grâce à des exercices méditatifs tirés des pratiques de pleine conscience et metta 
(aussi connue sous le nom de loving kindness), tant du point de vue de l’interprète que du 
compositeur.

3.	 Pleine conscience et interprétation musicale dans Meditations on a 
Tuesday

La pratique de pleine conscience, mieux connue sous le nom de mindfulness, est pratiquée 
pour nous permettre de mieux comprendre l’expérience individuelle de chaque instant, 
afin de nous amener à développer une certaine forme de sagesse et de connaissance de 
soi 16. Son objet est la conscience, où tout flux d’information sensorielle et mentale doit 
être accepté sans jugement. Cette pratique consiste à porter une attention intentionnelle 
à l’instant présent, ainsi qu’aux sensations physiques, pensées et émotions qui surgissent. 
Dans le cadre des Weekly Meditations, nous avons exploré comment l’intégration d’exercices 
méditatifs dès le début du travail de répétition avec les interprètes peut favoriser la 
concentration et le sentiment de présence lors de la pratique instrumentale, tant en 
répétition qu’en concert, et ainsi améliorer leur capacité à communiquer des émotions à 
travers leur jeu. Et plus encore, si cela semble vrai et applicable à la préparation de toute 
prestation musicale, cette stratégie prend ici une importance toute particulière, car l’état 
mental de l’interprète ne concerne pas seulement sa disponibilité à la musique qu’iel doit 
jouer. Il s'agit plutôt de participer à la création d’une expérience menant à un état mental 
semblable chez le public : cet état d’attention exacerbée n’est plus seulement un outil au 
service de l’expression musicale, il devient l’objet même de l’œuvre.

Cette pratique de pleine conscience est littéralement mise en forme dans Meditations 
on a Tuesday, œuvre pour six interprètes, électroniques, éclairage et vidéo. Créée le 
2 octobre 2022 à la salle Claude-Champagne de la Faculté de musique de l’Université de 
Montréal, cette œuvre invite les interprètes à progresser dans le cheminement temporel du 
matériau noté dans la partition, à chaque fois qu’iels se rendent compte d’une rupture de 
leur connexion avec le moment présent (Exemple 1). Afin de documenter le processus de 
création en lien avec ces enjeux, les interprètes de la création de l’œuvre ont été invité.e.s à 
partager leur expérience durant les trois mois de collaboration avec le compositeur, grâce à 
un journal de bord, dont certains extraits seront reproduits ci-après.

Le moment présent est un concept qui désigne la focalisation sur l’instant présent 
sans se préoccuper du passé ou du futur. Selon la chercheuse Nandini Karunamuni 17, il 

16.	 Voir Nandini D. Karunamuni, « The Five-Aggregate Model of the Mind », SAGE Open 5/2 (2015), et Nandini Karunamuni 
et Rasanjala Weerasekera, « Theoretical Foundations to Guide Mindfulness Meditation: A Path to Wisdom », MindRxiv, 2017.
17.	 Nandini Karunamuni est une chercheuse associée au Centre for Health Promotion Studies, School of Public Health, 
University of Alberta, Edmonton, Alberta, Canada.
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diffère du passé et du futur puisqu’il est « […] experienced either through the five senses 
or as thoughts and mental events, whereas the past and the future are experienced only as 
thoughts in the present moment 18 ». C’est ainsi un moment durant lequel on est pleinement 
conscient de ce qui se passe autour de soi, de ses pensées et de ses émotions, sans jugement 
ni préoccupation pour ce qui est arrivé avant ou pour ce qui pourrait arriver plus tard. 
Être dans le moment présent est souvent considéré comme une compétence importante 
en interprétation, mais cet état demeure difficile à atteindre pour plusieurs raisons : 
concentration sur les aspects techniques, distractions par des problèmes personnels 
ou professionnels, pressions de performance élevées, défis liés à l’interprétation de la 
musique, stress, anxiété, peur de l’échec, autocritique et comparaison avec les autres 19. 
Ces obstacles psychologiques et émotionnels auxquels les musicien.ne.s peuvent faire face 
lorsqu’ils cherchent à atteindre un réel état d’immersion et un haut niveau de performance 
musicale, interfèrent avec la connexion émotionnelle qu’ils ou elles peuvent avoir avec la 
musique :

Après les séances de méditation, j’ai l’impression qu’une grande partie de celles-ci permet de nous 
centrer sur nous-mêmes, de prendre conscience de notre corps/notre respiration, et donc de nous 
éloigner pour un moment des choses extérieures et de prendre conscience de nos pensées 20.

18.	 Karunamuni et Weerasekera, « Theoretical Foundations to Guide Mindfulness Meditation: A Path to Wisdom », p. 14.

19.	 Voir Kenny Werner, Effortless Mastery: Liberating the Master Musicien Within, Van Nuys, Alfred Music, 1996.

20.	 Interprète 1 (anonyme), commentaires recueillis durant la période de documentation du processus de création. Les 
séances de méditation avec les interprètes avaient lieu lors des répétitions d’ensemble, et non avec le public lors des 
représentations.

Ex. 1 : Jérémie Martineau, Meditations on a Tuesday, p. 1.
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Dans Meditations on a Tuesday, le moment présent devient le sujet même de 
l’interprétation, influençant la trajectoire, la forme et le déroulement de la pièce. La partition 
(Exemple 1) stipulant comme contrainte de devoir passer à la mesure suivante chaque fois 
qu’une déconnexion du moment présent a lieu, chaque interprète navigue dans sa propre 
temporalité, au rythme de ses pensées. Malgré sa nature très introspective et personnelle, 
cette action résonne collectivement lors de l’interprétation de la pièce par les six interprètes 
qui forment un bourdon sonore dont la progression est directement liée à la dynamique 
de concentration de chacun.e. En outre, même s’il n’a pas de rôle direct à jouer dans le 
déroulement de l’œuvre, l’auditeur.trice a la possibilité d’entrer dans un état de conscience 
similaire à celui des interprètes, car le matériau musical et sa temporalité favorisent cette 
situation d’écoute et d’abandon, d’attention et de présence.

4.	 Proximité physique entre l'interprète et l’auditeur.trice dans 
Meditations on a Monday et on a Tuesday

La proximité physique entre l'interprète et l’auditeur.trice peut avoir un impact significatif 
sur l’expérience musicale et sur la façon dont la musique est perçue. Cet aspect a été étudié 
dans différents domaines, notamment en psychologie sociale, en psychologie de la musique 
et en ethnomusicologie 21. Parmi les effets possibles, notons : 
- L’intensification de l’expérience : lorsqu’un.e auditeur.trice est physiquement proche d’un.e 
interprète, iel peut ressentir les vibrations sonores et la présence physique de l’instrument 
ou de l'interprète, ce qui peut intensifier l’expérience musicale et créer une plus grande 
immersion dans la musique.
- La communication non verbale : la proximité physique peut permettre une communication 
non verbale entre l'interprète et l’auditeur.trice (regards, sourires, gestes subtils), qui 
peuvent ajouter une dimension émotionnelle à l’expérience musicale.
- L’impact sur la performance : la proximité du public peut influencer la performance de 
l'interprète, soit positivement en stimulant son énergie et sa créativité, soit négativement 
en créant une pression supplémentaire et en altérant sa concentration.
- Le confort et la sécurité : la proximité physique peut également influencer le confort et 
la sécurité de l’auditeur.trice, en créant une atmosphère plus intime et chaleureuse ou en 
générant un sentiment d’intrusion ou d’agression si l’auditeur.trice se sent trop proche.

Ces effets sont variables d’une personne à l’autre, et dépendent des contextes et des 
intentions des interprètes. Dans Meditations on a Monday, les membres du public sont 
invités à se déplacer ou à s’installer où ils le souhaitent dans l’espace de la performance. Les 
interprètes eux, sont appelé.e.s à se déplacer d'un endroit à l'autre au courant de l’œuvre 
(Exemple 2), de façon à souligner un changement d’état mental et sonore. L’œuvre étant une 
représentation typique de la dynamique de concentration lors de la pratique méditative, elle 
se divise en trois états : homogène, hétérogène à la suite d’une distraction, et silencieux. 
Le groupe doit jouer de façon hétérogène jusqu’à ce qu’une distraction soit jouée par 
les percussions, laquelle provoque un changement vers l’état hétérogène, entraînant 

21.	 Voir Patrik N. Juslin, « From Everyday Emotions to Aesthetic Emotions: Towards a Unified Theory of Musical 
Emotions », Physics of Life Reviews 10/3 (2013), p. 235-266 ; John Sloboda, « Music in Everyday Life: The Role of 
Emotions », dans Patrik N. Juslin (dir.), Music and Emotion: Theory, Research, Applications, Oxford University Press, 2010, 
p. 493-514; William F. Thompson, Pamela Graham et Frank A. Russo, « Seeing Music Performance: Visual Influences on 
Perception and Experience », Semiotica 2005/156 (2005), p. 203-227.
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un changement de dynamique, d’intonation, de rythme, de texture et de déplacement 
physique. Vient ensuite un silence permettant le retour à un état homogène.

Nous avons recueilli auprès des membres du public des données suggérant une 
certaine forme de connexion avec les interprètes, différente de celle que l’on peut éprouver 
dans un contexte de concert plus traditionnel 22, témoignant de la valeur de l’espace, la 
proximité physique, l’intimité et l’établissement d’un sentiment communautaire entre 
interprètes et spectateurs. Des témoignages positifs de la part des interprètes sur les 
effets des déplacements et de la proximité physique lors de la création de Meditations on a 
Monday et de Meditations on a Tuesday ont été recueuillis grâce à un journal de bord rempli 
mensuellement par les interprètes :

En partageant le même espace, le spectateur prend un peu contrôle du moment lui aussi, il influence 
directement la pièce, et l’artiste et lui reviennent un peu au même niveau. Par rapport au thème de 
la méditation, je pense que ça permet une expérience directe du public avec celle-ci, immersive et 
plus humaine, celui-ci ressentant les sonorités consonantes ou non, voyant en détail nos visages, nos 
expressions et nos mouvements 23.
Dans la deuxième méditation [Meditations on a Tuesday], certains [spectateurs] venaient très proche 
de moi ce qui créait des perturbations de mon trajet, mais surtout qui créait un sentiment de proximité 
qu’on a rarement avec un public. J’avais l’impression de vivre quelque chose avec eux, qu’ils étaient 

en écoute active de ce qu’on faisait 24.

L’interprétation de Meditations on the Monday et on a Tuesday s’est révélée être un défi 
pour certain.e.s interprètes, moins à l'aise avec les déplacements physiques, le mindfulness 
et une configuration scénique –  un espace physique partagé avec le public, dans lequel 
tant les interprètes que les spectateur.trice.s sont en déplacement – qui diffère de leurs 
pratiques habituelles. Un temps d’adaptation et d’apprentissage était donc nécessaire avant 
même de produire un son. Les premières répétitions ont introduite la pratique de pleine 
conscience et différents types d’exercices de prise de conscience du corps, tels que des jeux 
d’imitations de mouvement physiques (où un.e interprète devait copier les mouvements 
de l’autre), de respirations contrôlées sur la durée et le débit d’air, de déplacements dans 

22.	 Données obtenues à l’aide de questionnaires remplis par le public lors de la création des œuvres du cycle.

23.	 Interprète 2 (anonyme).

24.	 Interprète 3 (anonyme).

Ex. 2 : Jérémie Martineau, Meditations on a Tuesday, p. 2.
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l’espace de façon à être confortable et à l’aise sur scène (puisque la plupart des interprètes 
n'ont que très peu ou pas d'expérience avec les déplacements lors de l'exécution d'une pièce 
en concert), et enfin d'écoute active de l'environnement sonore. Ces exercices sont tirés 
de diverses pratiques telles que la danse, le théâtre et le deep listening. Ils ont permis aux 
interprètes de se familiariser avec la pratique de pleine conscience, avec les déplacements 
physiques tout en jouant de leur instrument, ainsi qu’avec la prise de conscience, autant 
physique que mentale, de leur corps et de l’espace. 

5.	 Meditations on a Friday et pratique méditative metta

Alors que Meditations on a Tuesday relève d’une approche introspective, Meditations 
on a Friday invite à se tourner vers l’autre, en abordant la pratique méditative metta 25. 
Également connue sous le nom de loving kindness, cette pratique vise à développer un 
sentiment d’empathie, de compassion et de connexion avec le monde qui nous entoure. 

La pratique metta consiste généralement à s’asseoir en silence, les yeux fermés, en 
se concentrant sur sa respiration et en répétant des phrases positives envers soi-même, 
les autres et tout être sensible, reconnaissant avec gratitude sa relation avec le monde. Les 
mantras de la pratique metta peuvent varier, mais elles ont tous comme objectif de cultiver 
l’amour bienveillant, la compassion et la gentillesse.

Meditations on a Friday, œuvre pour saxophone ténor, haut-parleur sphérique 
et projections vidéo, relocalise ces sentiments sur l’instrument de musique et la 
pratique instrumentale elle-même. Écrite en collaboration avec le saxophoniste Thomas 
Gauthier-Lang, cette œuvre tente de rendre hommage à la relation intime qu’un.e interprète 
peut porter envers sa pratique musicale et son instrument. L’utilisation du haut-parleur 
sphérique, d’une surface de projection courbe et d’une configuration scénique dans 
laquelle le public entoure l’interprète, vient renforcer le sentiment d’intimité et de partage 
que la pratique metta met de l’avant. Le matériau sonore contient des citations musicales 
provenant du parcours personnel de Gauthier-Lang, choisies à la suite d'échanges durant 
lesquels ont été identifiées des œuvres marquantes dans sa pratique. L’utilisation de 
citations issues d’œuvres intimement liées à l’expérience personnelle du musicien s’inspire 
de l’approche metta en remplaçant les phrases positives envers soi-même ou les autres 
par des phrases musicales ayant façonnées la pratique de l’interprète pour qui la pièce a 
été composée. L’hypothèse étant que si l’interprète porte déjà un amour profond envers 
ces œuvres, il lui sera plus facile de partager cette émotion vers l’expérience interprétative 
en soi lors de la performance. La pièce contient notamment des citations de 3 Pezzi : III 
(1956) de Giacinto Scelsi, ainsi que de la Sonate en ut# majeur (1943) pour saxophone alto 
et orchestre de Fernande Decruck (Exemple 3) Le reste du matériau sonore de l’œuvre se 

25. Voir Acharya Buddharakkhita, The Philosophy and Practice of Universal Love, Sri Lanka, Buddhist Publication Society, 
1989.

Ex. 3 : Jérémie Martineau, Meditations on a Friday, mes. 48-50.
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concentre sur la répétition d’un motif de trois notes, accompagné de divers multiphoniques 
à caractère doux, ainsi que de cycles de respiration audibles et accentués, le tout joué dans 
des nuances généralement très faibles (Exemple 4). Le motif de trois notes est écrit de 
façon à faciliter sa combinaison avec les citations, par exemple avec le saut de 7e majeure 
aussi entendu dans le Scelsi, ou de la seconde majeure qui suit, inspirée des deux descentes 
de secondes majeures dans le Deruck. Les multiphoniques ont été choisies en fonction 
de leur consonnance avec le motif de trois notes ainsi que de leur douceur timbrale. Ce 
caractère plutôt paisible du matériau sonore vient directement s’accorder à la pratique 
metta, qui invite à cultiver un amour tout aussi paisible envers tout ce qui nous entoure. Les 
respirations omniprésentes se rapportent à l’exercice méditatif en général, qui demande de 
porter une attention particulière à notre respiration. La bande électronique est composée 
de prises de sons de l’instrument, légèrement traitées, de façon à créer une extension du 
saxophone, où il est difficile de distinguer l’instrument de la bande. Cette unification de 
l’acoustique et de l’électronique, où l’un se fond dans l’autre, s’inspire du thème de l’amour 
dans la pratique metta, et reproduit l’aspect fusionnel qui le caractérise.

Le concept de l’œuvre repose ainsi sur l’idée que l’amour qu'un.e interprète porte 
à certaines pièces et à leur interprétation devra être véhiculé dans l’expérience musicale 
par le biais de la méditation metta, venant ainsi coudre un lien entre l’aspect poïétique, 
le tissu sonore et musical et la dimension esthésique. De plus, cette prise en charge de la 
relation entre l’interprète et sa pratique lors de la composition, en développant le discours 
musical à partir d’éléments qui ont marqué la relation de l’interprète à son instrument, 
implique, en retour, une redéfinition inédite du rôle de l’interprète, ici à même le processus 
d’écriture, mais aussi dans le fait qu’en toute logique l’œuvre ne peut être interprétée que 
par la personne pour laquelle elle a été composée.

Conclusion

Weekly Meditations est un projet de recherche-création explorant les effets de la méditation 
et de l’immersion sur les pratiques de la composition et de l’interprétation, de telle sorte 
que le rôle de l’interprète s’en trouve nécessairement renouvelé. Nous avons exploré dans 
cet article les différentes implications de l’interprète dans l’expérience musicale immersive, 
notamment par l’introduction de différents exercices méditatifs, d’une proximité avec le 
public, d’un dispositif sonore élargi et de projections vidéo. Le volet méditatif invite les 
interprètes à prendre conscience de leur environnement et à transformer leur pratique 
instrumentale de façon à ne pas uniquement être producteur ou transmetteur de son, mais 
à effectuer un travail intime sur eux/elles et leur rapport à l’expérience musicale. Après la 
création de Meditations on a Monday et Meditations on a Tuesday, les témoignages des 
interprètes, malgré un échantillon restreint, laissent croire que la pratique musicale peut 
être approfondie de manière étonnante par l’inclusion de différentes pratiques méditatives 

Ex. 4 : Jérémie Martineau, Meditations on a Friday, mes. 7-12.
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en situations immersives. Il sera pertinent de continuer à élargir le bassin de témoignages 
au fil des performances de façon à obtenir des résultats plus soutenus.

Toutefois, ces premières réalisations ont aussi souligné quelques limites à considérer, 
quelques aspects à remettre en cause. En effet, à la suite de discussions informelles avec 
certains membres du public, il est apparu que le fait de permettre le déplacement et la 
circulation libre du public n’était pas toujours favorable au sentiment d’immersion, alors 
que cela nous avait a priori semblé être une manière de créer un environnement plus ouvert 
et facile à occuper. Plusieurs personnes ont mentionné qu’elles souhaitaient uniquement 
s’asseoir autour des interprètes, préférant un état plus statique de contemplation plutôt 
que de participation active à travers des déplacements. Par ailleurs, du point de vue de 
l’interprète de la partie électronique et vidéo (lors la création, le compositeur a assuré les 
deux fonctions), il a été observé qu’afin de pouvoir accéder au sentiment d’immersion 
souhaité, il valait mieux séparer le contrôle du traitement sonore et du traitement visuel 
entre deux personnes, ou choisir d’automatiser certains volets du dispositif audiovisuel afin 
d’alléger la charge technique que ces manipulations impliquent. Nous pouvons d’ailleurs 
élargir la portée de cette prise de conscience à la position de tout interprète dans un projet 
comme le nôtre, et déduire qu'une surchage au plan performatif peut devenir un obstacle 
lorsque l'on cherche à s'immerger dans le moment présent et entrer en symbiose avec 
l'expérience musicale.

Enfin, les œuvres du cycle non mentionnées dans cet article explorent d’autres enjeux 
et outils liés à l’immersion, tels que la participation active du public dans Meditations on a 
Sunday par la captation de leur respiration pour affecter certains paramètres audiovisuels, 
ou la séparation physique et temporelle de deux ensembles mixtes dans Meditations on 
a Wednesday, mettant en scène leurs tentatives de communication et de partage sous 
ces conditions. Le cycle Weekly Meditations explore par ailleurs l’impact des différentes 
technologies utilisées telles que la spatialisation sonore et l’ajout d’éléments visuels sur 
l’immersion du public et des interprètes. Dans Meditations on a Thursday, la technologie 
est maîtresse du déroulement de la pièce, en imposant les dynamiques et les positions dans 
l’espace de sources sonores préalablement composées mais aléatoirement sélectionnées 
par un algorithme de contrôle en direct, l’interprète devant réagir dans l’instant présent de 
la performance pour constamment remodeler l’environnement sonore. 

Finalement, malgré le fait que la pratique compositionnelle soit temporellement 
et physiquement séparée de l’expérience musicale de l’interprète et du public, Weekly 
Meditations tente d’instaurer un continuum expérientiel en explorant comment la 
méditation et l’immersion peuvent alimenter toutes les étapes du processus créatif, sur 
la base d’une continuité conceptuelle et pratique englobant les dimensions poïétiques, 
esthésiques et performatives. 
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Résumé – Abstract

Cet article présente comment la composition d’une sélection de trois œuvres de Weekly Meditations, un cycle 
de sept œuvres pour instruments, électronique et vidéo, développe un rapport approfondi entre méditation 
et immersion, et ce, tant du point de vue de la composition musicale que de la pratique de l’interprète. 
Nous explorerons comment le rôle de l’interprète se transforme par l’intégration de pratiques méditatives 
au processus musical, ainsi que l’impact de la prise en charge du lieu, de l’ambiance et de l’espace de la 
performance sur la dimension immersive. Weekly Meditations est un projet de recherche-création mené par 
Jérémie Martineau, sous la codirection de Jimmie LeBlanc et Myriam Boucher à la faculté de musique de 
l’Université de Montréal. Inspiré par la pratique du deep listening de Pauline Oliveros, le cycle se veut une 
invitation à pratiquer plus régulièrement une forme de pleine conscience (mindfulness) et d'appréciation 
du monde qui nous entoure, encourageant une pratique musicale où l’objectif n’est pas d’être un vecteur 
ou un récepteur de son, mais d’effectuer un travail intime et régulier sur soi et son rapport à l’expérience 
musicale. Des témoignages recueillis au fil du travail de création donneront un aperçu de l’expérience et de la 
perception des interprètes ayant créé les œuvres.

This article presents how the composition of a selection of three works from Weekly Meditations, a cycle of 
seven works for instruments, electronics, and video, develops an in-depth relationship between meditation 
and immersion, both from the point of view of musical composition and the performer's practice. We will 
explore how the role of the performer is transformed by the integration of meditative practices into the 
musical process, as well as the impact of the space and ambiance of the performance on the immersive 
dimension. Weekly Meditations is a research-creation project led by Jérémie Martineau, under the 
co-direction of Jimmie LeBlanc and Myriam Boucher at the Université de Montréal's Faculty of Music. Inspired 
by Pauline Oliveros' deep listening practice, the cycle is intended as an invitation to practice more regularly 
a form of mindfulness and appreciation of the world around us, encouraging a musical practice where the 
aim is not to be a carrier or receiver of sound, but to but to work intimately and regularly on oneself and 
one's relationship to the musical experience. Testimonials collected during the creative process will provide 
an insight into the experience and perception of the performers who premiered the works.
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