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Dans le cadre du congrès de la SAES 2023 à Rennes 2, l’atelier de la SAIT accueillera les propositions portant sur les transactions intertextuelles et intermédiales à l’œuvre dans les processus de transmission, dans une perspective synchronique ou diachronique, pour toute aire et période de l’espace anglophone.
Les modalités de la transmission pourront notamment être analysées sous la forme d’une œuvre ou production culturelle unique, ou en s’attachant à définir des transformations multiples sous un angle processuel. On s’interrogera sur ce qui se transmet et ce qui ne se transmet pas, en mettant l’accent aussi bien sur le gain que sur la perte (qui peut être source de créativité) ou sur une forme de différentiel. Peut-on/doit-on toujours transmettre le même ? En termes intermédiaux, la transmission ne passe-t-elle pas toujours par l’écart ?
L’atelier sera ouvert à toute proposition portant sur la reprise, la citation, les rapports entre intertextualité et interpictorialité, l’adaptation et les réécritures intermédiaires, mais aussi les formes de décalages exprimées sous la forme du pastiche et de la parodie. On pourra interroger les imaginaires médiatiques et matériels en tant que vecteurs culturels de transmission, ainsi que la tension entre modèle et contre-modèle. Cela concerne aussi bien des aspects discursifs tels que la consigne, l’injonction ou la critique, que des relations patrimoniales ou encore interpersonnelles telles qu’elles se jouent dans le leg, le don et l’héritage. Les propositions pourront porter sur toute production dans le domaine du texte et de l’image, et inclure une grande variété de sources (des manuels pédagogiques à la correspondance, des écrits sur l’art aux catalogues d’exposition, du témoignage au reportage, du documentaire aux tutoriels en ligne et blogs).
Noms des intervenants 
CAMPS-ROBERTSON Régine, Université Paris Dauphine-PSL, regine.camps-robertson@dauphine.psl.eu
«Transmission, confession and silence in An Artist of the Floating World by Kazuo Ishiguro »

In his second novel, An Artist of the Floating World (1986), Kazuo Ishiguro explores the relationship between master and pupil, in the form of a first-person account addressed to an anonymous other. By a tacit contract of “willing suspension of disbelief”, the reader is invited to embark on a journey along an unchartered path, as a formerly famous painter attempts to come to terms with the shadows that his past self has cast onto the present, amid the dramatic changes that shook Japanese society in the wake of the Second World War. Ono’s career as an artist evolved following the teachings of his successive masters until his own popularity was established, turning him into a master to numerous young artists who revered his works and his vision. Yet, beside the admiration of budding artists another source of prestige came from the Japanese authorities recognizing in him a true proponent of the imperial, patriotic cause to be defended by glorifying engagement in the war. He contributed to the wartime propaganda and censorship through his work and as a member of the Cultural Committee of the Interior Department. The novel spans the post-war period, from October 1948 to June 1950, when the artist is confronted with mounting pressure from some former pupils and the younger generation who view him as a traitor and hold him to account for his past choices, at a time when he needs most to uphold his reputation in view of the marriage negotiations of his second daughter. This paper will focus on the interplay between narrative and visual effects in creating a chiaroscuro self-portrait of the artist, mirroring the artist’s strategies to ward off the call for a soul-searching investigation. Ishiguro delves into the complex forces that combine to turn power into abuse, legacy into manipulation, in a confrontation between generations around the course of action taken. A rigidly codified society brings to bear on the artist’s creativity, while he struggles to forge a new vision, one that may reconcile aesthetics and political engagement. That he should fail to do so is an acknowledgement, early in the novelist’s career, of the necessary limits to our aspirations and of the narrow path we tread in negotiating with others and with oneself.

Régine Camps-Robertson belonged to the Ecole Normale Supérieure and she is currently a senior lecturer at the Université Paris-Dauphine. She taught French as an assistant at Girton College (Cambridge, England), and an assistant-lecturer at Paris III-Sorbonne Nouvelle. She was a lecturer at Lille-III. The subject of her doctoral thesis at the Université Paris-III Sorbonne-Nouvelle was the study of voice in the novels of Saul Bellow. She has also written about other Jewish American writers and several English authors. She is particularly interested in tracing the creation of a voice in contemporary fiction of the XXth and XXIst century.

__________
CLERC Charlaine, Université de Haute Alsace (Mulhouse), charlaine.clerc@uha.fr 
« Color as a vehicle of hybrid knowledge, or how the Zuni communicate through their art ». 

This paper explores the transmission of historical elements and self-narratives by Zuni artists Elroy Natachu Jr., Keith Edaakie, and Jaycee Nahohai, through the study of their uses of color in contemporary tribal artwork. 

Colors reflect our cultural heritage. For the artists of the Zuni tribe (NM), color usage is a tool to transmit their knowledge to future generations. The members of this self-proclaimed tribe of artists play and communicate through colors. From painting with natural pigments on ceramics to acrylic on canvas and spray paint on skateboards, they layer symbolic meanings, which need to be deciphered to understand the entire narrative. As both mentors and storytellers, they paint fragments of their past in their works, substituting a long tradition of oral history with the graphic representation of scenes from the creation myth.

In doing so, they shape their identity on various media, which reveals their hesitation to the viewer: they stand between their desire to assert themselves as artists and their desire to perpetuate a tradition common to the tribe. Indeed, from the six traditional chronotropic colors of the tribe, Zuni painters absorb the many uses of colors from around the world to serve Zuni art, creating hybrid and transmedia works. They navigate between experimentation with colors deemed too innovative to be Zuni and their duty as tribe members to perpetuate the traditional use of Zuni colors. 
Charlaine Clerc (Ph.D.) recently defended her thesis entitled “Balancing Identity and Culture: The Evolution of the Traditional Zuni Palette” at the University of Haute Alsace (Mulhouse). As a color specialist, she offers an innovative approach by studying this remote culture through the uses of colors of the artists. After fieldwork in 2019, she continues to work closely with Zuni artists.

__________

COLIN VAPAILLE Nathalie, Sorbonne Université, nathalie.colin-vapaille@sorbonne-universite.fr
« La ligne Serpentine de William Hogarth comme ligne de transmission : le cas de flacons de parfum créés par des artistes pour une marque »

Si la ligne Serpentine, que le peintre et graveur anglais William Hogarth présente comme la « ligne de beauté et de grâce », fait l’objet d’une étude originale dans son traité esthétique The Analysis of Beauty (1753), elle s’inscrit également, ainsi que le signale l’auteur lui-même dès sa préface, dans le cadre d’un héritage : sa généalogie la relie à la figura serpentinata de Giovanni Paolo Lomazzo ou Michel-Ange, et au schéma du contrapposto (déhanchement du corps du modèle), (Frédéric Ogée et Stefania Consonni, 2006). Dans la lignée d’une tradition artistique, elle n’en est pas moins un vecteur de transmission, véhiculant du sens et des valeurs, telles que beauté, grâce, variété et surprise. Le parfum est, lui aussi, au cœur d’une problématique de transmission. Échappant au regard, évanescente et éphémère, toute senteur pose un défi de représentation et de conservation dans le temps. Elle est dépendante d’un contenant, le flacon : il la protège, permet son transport et peut figurer sur les éléments visuels utilisés pour sa mise en avant, tels que la publicité. Il résout ainsi le problème de la monstration de l’invisible, en particulier dans les médias non-odorisés, tels que la toile. 
Pour faire face à un certain « désenchantement » du parfum (Annick Le Guérer, 2005), lié à la mondialisation de l’industrie de la parfumerie depuis les années 1970, certaines marques nouent des partenariats avec des artistes et des créateurs issus des arts appliqués pour la conception des flacons. Extérieurs au domaine de la parfumerie, ces créateurs apportent une fraîcheur de regard et une « survaleur » artistique susceptibles de redonner une aura au parfum. De telles collaborations artistiques ne sont pourtant pas sans risque, le style du créateur pouvant parasiter, voire éclipser l’esthétique de marque. Dans le cas de la collaboration entre Nina Ricci et les créateurs Garouste et Bonetti dans les années 1990, certains observateurs notaient ainsi une rupture entre le style des flacons historiques de la marque et celui des nouveaux parfums. Notre étude linéaire impliquant la ligne Serpentine de Hogarth a permis de mettre en évidence une vraie filiation. 

Professeure agrégée d’anglais dans l’UFR de LEA à Sorbonne Université, Docteure en Commerce International de Sorbonne Université, Nathalie Colin-Vapaille est l’auteure d’une thèse sur les enjeux des collaborations artistiques pour la créativité et l’esthétique de marque sur le marché international de la parfumerie. Ses spécialités sont la culture visuelle des pays anglophones, l’artification du parfum, les liens entre art et industrie et le marketing du luxe.
__________
CREGUT Céline, Université du Mans, c.cregut@gmail.com 
« Lectures sataniques de Dracula : transmission du Mal vampirique, du texte à l’image ? »

Du roman original de Bram Stoker (Dracula, 1897) aux incarnations contemporaines de Dracula dans les arts graphiques et à l’écran, la représentation du Mal tel qu’il est incarné par ce vampire a connu une indéniable évolution. Entre diabolisme, animalité et romantisme noir, le système de représentation de la créature est mouvant, fluctuant. La transmission du mythe du vampire Dracula se fait ainsi par ajouts, retraits et transpositions successifs, depuis le roman qui le fit naître jusqu’aux incarnations diverses de la créature en arts graphiques (Olivier Ledroit, Requiem [2002] ; John Coulthart, illustrations de Dracula [2018]), ou via les adaptations du roman pour le cinéma et la télévision, telles que Dracula Untold (Gary Shore, 2014), Dracula (Cole Haddon, 2013-2014), ou la mini-série Dracula (Steven Moffat et Mark Gatiss, 2020).

Il faut donc nous interroger sur l’évolution des représentations de la figure de Dracula sous l’angle de la transmission iconique d’un mythe littéraire, à l’heure d’un vampire aujourd’hui plus proche du Satan des Romantiques, héros rebelle et tragique à la fois, que de l’Ennemi biblique tel que le roman original de Bram Stoker dépeint le vampire, notamment au moyen de portraits explicitement diaboliques de la créature. De plus, le roman de Bram Stoker ancre le vampire dans un codage chrétien : ce codage inscrit la créature dans un système représentationnel bien défini qui permet le contrôle du vampire autant qu’il en révèle tout le pouvoir terrifiant. Les représentations contemporaines du vampire, elles, montrent souvent Dracula comme un surhomme nietzschéen, incarnation d’une force vitale incontrôlable, libératrice et jouissive, loin du diabolisme du vampire de Bram Stoker.

Nous nous proposons d’interroger l’évolution de la représentation de Dracula, de la transmission du mythe par le texte à sa transmission par l’image, qui fait passer le vampire d’un diabolisme « pur » à un satanisme aujourd’hui plus ambigu, plus séduisant, mais aussi plus insidieux et in fine plus terrifiant.

Céline Cregut est doctorante et chargée de cours à l’université du Mans. Sa thèse, sous la direction d’Anne-Laure Fortin-Tournès, interroge les représentations du vampire en littérature et cinéma, en s’attachant à démontrer les jeux constants entre excès et absence qui caractérisent la mise en texte et en image de cette figure. Ses recherches annexes s’intéressent à la représentation du mal en littérature et dans les arts, au « body horror » et aux « metal studies ».
__________

GHORBARIAN Reza, Université Côte D’azur, reza.ghorbanian@univ-cotedazur.fr
« Poésie comme photographie, la création et la transmission photographique du passé dans l’œuvre poétique de Seamus Heaney »
La poésie et la photographie ont un point commun très important, elles utilisent l’image comme vecteur de leur communication. Les poètes comme Seamus Heaney s’inspirent de l’art de la photographie pour créer des images claires des événements du passé dans leurs poèmes. Les poèmes de Heaney ressemblent à des images photographiques dont chacun saisit un évènement particulier dans les histoires collectives ou personnelles pour les transmettre au présent, ce que Henri Cartier-Bresson appelle « instant décisif ». Le poète utilise une série d’images historiques et sociales soigneusement choisies afin de dépeindre le processus constant de création de l’identité dans un contexte particulier. Si la photographie, la mémoire et l’archive sont étroitement liées, pour Heaney la représentation photographique des évènements du présent et du passé n’est pas un simple témoignage, mais un langage, un moyen de communication qui enrichit le langage de sa poésie et crée des images saisissantes du locuteur. Pendant ses explorations archéologiques dans les archives des mémoires personnelles et collectives, il utilise les techniques photographiques pour enregistrer et transmettre des « instants décisifs » du passé, créant des images à la fois poétiques et photographiques. Les images instantanées ainsi créées lors d’exploration des couches les plus profondes de l'histoire collective dressent le portrait du poète dans le paysage socio-politique de l’Irlande du Nord. Cette communication étudie l’importance et le rôle de la photographie comme moyen de la création poétique et de la transmission artistique dans la poésie de Heaney. Une fois rassemblés, ces poèmes photographiques dépeignent le portrait d’un artiste moderne. 

Dr. M. Reza Ghorbanian is a lecturer at Université Côte d’Azur. He has been teaching in the field of English and cultural studies at several universities, including Sorbonne Université and Université Paris Nanterre in France, as well as Carleton and Queen’s Universities in Canada. His interdisciplinary research concerns the modes of identity formation, self-creation, subjectivation and the works of Seamus Heaney. 

__________

LEROY Maxime, Université de Mulhouse, maxime.leroy@uha.fr
« Henry James, Leslie Saalburg and “the spell of transmission” »

In Henry James’s The Ambassadors (1903), Madame de Vionnet is described through the eyes of Lambert Strether as “beautifully passive under the spell of transmission“. The phrase refers to the transmission of objects “from her father’s line” but also of a whole immaterial aristocratic heritage, a world of “survival, transmission, association, a strong indifferent persistent order” which impresses Strether.

This paper will show the importance of the idea of transmission in the novel and the many forms it takes, including Madame de Vionnet’s “hereditary cherished charming” possessions, Chadwick Newsome’s reliance on his grandfather’s legacy, Strether’s proposal to give John Bilham his estate as an inheritance, and the relationships of the American characters to the cultural patrimony of their hometown of Woollett.

It will attempt to show how the concept informs Leslie Saalburg’s illustrations for a 1963 edition of the novel. Saalburg (1897-1973) was primarily a fashion illustrator who worked for magazines such as Vanity Fair, Vogue and Esquire. His illustrations to The Ambassadors echo the drawings and paintings of high society for which fashion publishers hired him. Crucially, Saalburg thought that the elegance of the 1920s and 1930s was disappearing in the 1960s, as the focus on one plate in particular (“Madame de Vionnet’s earnestness was beautiful”) will attempt to show. His illustrations to the novel, by partially displacing the themes developed in it, emerge as an endeavour to ensure the transmission of a vanishing world.

Maxime Leroy est maître de conférences (HDR) à l'Université de Haute-Alsace. Ses recherches portent sur le paratexte dans la littérature britannique du XIXème siècle, en particulier les préfaces et illustrations auctoriales. Ses publications récentes ont porté sur Robert Louis Stevenson (The Master of Ballantrae), Edith Somerville et Martin Ross (In the State of Denmark) et Wilkie Collins (The Woman in White). Il est membre de l'Institut de recherche sur les littératures européennes (ILLE, UR 4363) et du groupe de recherche Illustr4tio. Il a coédité plusieurs volumes sur l'illustration littéraire et est l'auteur de A Study of Authorial Illustration: The Magic Window (Cambridge Scholars, 2019).
__________
LETALLEUR-SOMMER Séverine, Université de Paris Nanterre, severine.letalleur@parisnanterre.fr  
From poetry and pictures to animal life, how aesthetic tropes shape semiosis and the scientific mind

The art of words and images involves imaginative processes that generate knowledge not systematically and rationally but metonymically and aesthetically, i.e., by staging/narrating expressive figments, thus conveying ideas “feelingly”. In return, the transmission of compelling pictorial images, poetic metaphors as well as fictitious tales can enhance scientific thought, which they permeate and shape. Transmediality taken in the broadest sense of the word, (i.e., the transposition between the realm of imagination and creativity - prototypically visual and poetic - and that of scientific speculation - prototypically rationalized and narratized), lies at the core of all meaning-making processes. I wish here to illustrate those ideas by comparing the way semiosis operates in three pieces referring to animal life: the photography of a sculpture entitled Relic (2009) by Irish contemporary artist Dorothy Cross, staging the carcass of a shark with its insides covered in gold leaf, Percy Bysshe Shelley’s famous romantic poem To a Skylark (1820) and an excerpt from John Dewey’s The Influence of Darwin on Philosophy and Other Essays in Contemporary Thought (1910). To examine those pieces, I will focus on specific instances of conceptual transmission and transmediality in the light of two key semiotic concepts: C. S. Peirce’s semiosis and Uexküll’s Umwelt. Remarkably, those two founding fathers of semiotics have also extensively drawn upon art and poetry to develop their theoretical arguments. C. S. Peirce was influenced by the poets Schiller and Emerson. J. von Uexküll (also one of the founding-fathers of ecology and ethology) made ample use of musical metaphors, chronophotography and the visual arts. This comparative study will aim to expose the oft ignored subtle connections that bind science and the humanities, nature and culture as well as the visual and the textual.

Séverine Letalleur is Senior Lecturer in English at the University of Paris-Nanterre. She is a member of the Centre de Recherches Anglophones (EA 370), working in the field of enactive linguistics and semiotics, cross-examining the construction and conveying of meaning via linguistic and visual signs. She has written articles dealing with the way visual art and literature interact and tend to mirror the workings of an “embodied mind”. Lately, she has taken interest in ecocriticism and phenomena such as solastalgia and eco-anxiety.

__________
MARTINIERE Nathalie, Université de Limoges, nmartiniere@gmail.com
« De l’invisibilité à l’hyper-visibilité : “faire image” à partir d’Invisible Man »

Le roman de Ralph Ellison Invisible Man (1952) est devenu un classique. La scène inaugurale du prologue a suscité nombre de commentaires, mais également des reprises ou variations, y compris transmédiales. Je souhaite m’intéresser à la fois à celle de Jeff Wall (After Invisible Man, the Prologue, by Ralph Ellison, 2001, silver dye bleach transparency and aluminium lightbox, 220x290 cm, MoMA, New York City) et à celle de Glen Ligon (Untitled (“I am an invisible man”), 1991, oilstick on paper, 30 x 17 1/4" (76.2 x 43.8 cm), MoMA, New York City). Toutes deux témoignent du potentiel à « faire image » d’un passage dont le titre proclame pourtant l’invisibilité. Ils témoignent également de la manière dont il peut être réinvesti par des imaginaires personnels et des objectifs spécifiques, dont il relève de l’appropriation (ou de la ré-vision) plus que de l’illustration ou même de l’adaptation. Dans ces reprises en effet, l’écart inhérent à la transmission intermédiale se double d’un décalage dû à la distance temporelle mais aussi à des partis-pris artistiques très différents qui soulignent le processus de sélection à l’œuvre dans la transmission. Ni Wall ni Ligon n’illustrent le passage : ils le font leur et le soumettent à leur propre grammaire esthétique, inversant finalement le rapport texte-image. Chaque œuvre peut alors se lire avec ou sans le « Prologue », interrogeant ainsi les enjeux de la transmission.

Nathalie Martinière, professeure à l’université de Limoges, est spécialiste de Joseph Conrad. Elle travaille également sur la littérature postcoloniale et les reprises de classiques. Elle a publié entre autres Figures du Double : du personnage au texte (2008) sur ce sujet et elle a co-édité Rewriting in the 20th-21st centuries: Aesthetic Choice or Political Act? (2015). Elle est responsable de publication de l’Époque Conradienne.

__________
PILLEGAND-LE RIDER Georges, Université Sorbonne Nouvelle, georges.pillegand@sorbonne-nouvelle.fr

« Vers une réécriture écologique de Heart of Darkness : Annihilation de Jeff VanderMeer (2014) »

« Annihilation, Annihilation! », s’exclame dans un dernier soupir La Psychologue du livre éponyme, confirmant la sensation que le lecteur avait depuis le début du récit : nous nous trouvons bien, avec le roman d’horreur de Jeff VanderMeer, face à une réécriture de l’œuvre de Conrad, Heart of Darkness (1899), dans lequel le narrateur se retrouvait également aux confins d’une contrée inconnue, la forêt congolaise, où le chasseur d’ivoire Kurtz, mourant, lui assénait le fameux « The Horror! The Horror! », qui marquera la littérature anticolonialiste anglophone.

Dans Annihilation, quatre scientifiques sont chargées de mener l’enquête dans la mystérieuse Zone X ; un des blank spaces de la carte, comme Charles Marlow, narrateur de Heart of Darkness, décrit ces larges zones du continent africain à la fin du 19ème siècle. À l’époque d’Annihilation, publié aux États-Unis en 2014, il n’y a plus de blank spaces sur la carte du monde, à part cette mystérieuse Zone X, située dans les tréfonds des États-Unis, et dans laquelle on ne peut entrer que sous hypnose. De la même manière que Marlow chez Conrad, la narratrice d’Annihilation va devoir arpenter comme une conquérante une terre totalement inconnue – une terre qu’elle va échouer à comprendre et où elle va perdre la raison, puis sa propre humanité.


Ma proposition est d’établir les liens qui existent entre l’œuvre de Conrad et celle de VanderMeer, et de comprendre aussi comment cette dernière se détache de la première en abordant des thématiques qui lui sont propres, et qui ont notamment trait à des problématiques contemporaines. La narratrice, une biologiste, se retrouve en effet en position de néo-colon, qui cherche à dompter une nature alien qui prend peu à peu possession d’elle. A l’aide de recherches issues des champs postcolonial, écologique et d’études de genre, je chercherai à comprendre les portées et les limites de la transposition proposée par Jeff VanderMeer.

Georges Pillegand-Le Rider est doctorant (ED625 MAGIIE ; EA4398 Prismes) inscrit en première année de doctorat. Il travaille sur la figure de l’extraterrestre dans l’imaginaire étasunien. Son mémoire de M2, L’extraterrestre face au féminin/masculin, a été publié en 2021 aux Éditions de L’Harmattan.
__________
SABATIER Armelle, Université Paris-Panthéon-Assas, armelle.sabatier@u-paris2.fr
« White and Red Roses. Envisioning Lineage and Descent in Shakespeare’s Henry VI Trilogy and Early Modern Portraiture”.

This paper will take as a starting point Henry Payne’s painting “Plucking the Red and White Roses in the Old Temple Gardens” that was commissioned in 1908 to decorate the Palace of Westminster. By picturing Shakespeare’s Temple Garden scene from 1Henry VI (act 2 scene 4), this painting expanded the fictional origins of the War of the Roses, amplifying the complex chromaticity at work in Shakespeare’s dramatization of the lineage of the Tudor dynasty.

This paper seeks to explore the multi-facetted literary, pictorial and chromatic transmissions of the origins of the Tudor dynasty through the symbol of the well-known Tudor rose. While taking into account Shakespeare’s refashioning of the Tudor descent that he “transmitted” to his public and generations to come, this study will also highlight the political reappropriations of the Tudor rose in early modern portraiture.

Armelle Sabatier est Maître de Conférences HDR à l’Université Paris-Panthéon-Assas. Membre du laboratoire VALE de Sorbonne Université, elle est spécialiste de littérature de la première modernité. Ses recherches s’inscrivent dans les études intermédiales et les études sur la couleur. Elle a publié de nombreux articles et chapitres sur les arts visuels et la couleur dans Shakespeare. Elle est l’auteur de l’ouvrage Shakespeare and Visual Culture. A Dictionary (Bloomsbury, 2016) et a co-dirigé, avec Camilla Caporicci, The Art of Picturing in Early Modern English Literature (Routledge, 2019).
