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un festival pour tous les goûts, 
même les mauvais... 

le festival international de mime montréal 1986 

Directrice générale : Louise Poulin; directeur artistique : Robert Dion. Festival biennal, présenté à Montréal, du 22 au 31 
mai 1986. 

Australie 

Canada 

États-Unis 

France 
Halle 

Québec 

République popu
laire de Chine 
Suisse 
Tchécoslovaquie 

Outer Sink de Los Trios Ringbarkus; mise en scène : Nigel Triffitt; avec Stephen Kearney et 
Neill Gladwin. 
Gallery and A Twist of Lemon, spectacle présenté par Areté Physical Comedy Troupe, 
d'Alberta. 
Synthetic Energy présenté par Axis Mime Troupe, de Colombie britannique; idée originale : 
Kim Selody ; mise en scène : Diane Schenker. 
Autobahn par The Adaptors Movement Theatre; idée originale et mise en scène: Tony 
Brown et Kari Margolis. 
Séance-Friction du Théâtre de la Mie de Pain; mise en scène : Yves Kerboul. 
IILadro di anime de la Compagnie Teatrale di Giorgio Barberio Corsetti; idée originale: Giorgio 
Barberio Corsetti. 
Cercle vicieux ou la Fille qui n'arrêtait pas de courir, idée originale et interprétation : Dulcinée 
Langfelder; textes et assistance à la mise en scène: Alice Ronfard. 
L'Écran humain par la Compagnie de l'Écran Humain; direction artistique et mise en scène: 
Paul St-Jean. 
Orner Veilleux des Productions Orner Veilleux; création et interprétation : Yves Dagenais. 
Le temps est au noir présenté par Omnibus; texte : Robert Claing; mise en scène : Jean 
Asselin. 

Les Acrobates de Chine. 
Porteur, avec Dimitri. 
Le Bouffon de la reine, écrit et mis en scène par Boleslav Polivka. 

le festival qui fait du bruit ! 
Comme chacun le sait, Montréal est devenu la capitale mondiale de la brochette, de la pizza 
au four à bois et, faut-il le rappeler, du festival. Ah! les festivals!... Ceux de l'ancien et du 
nouveau cinéma, de la montgolfière et du pétard artistique, du rire et de l'oubli... Les Mont
réalais ne sauraient s'en passer. Faut dire que sans les festivals, ils n'auraient jamais vu Pina 
Bausch et le groupe Rosas, ne connaîtraient pas le buto ou l'avant-garde newyorkaise, ne 
pourraient espérer rencontrer Bibi Andersson, Raf Vallone ou Gina Lollobrigida sur la rue 
Ste-Catherine ou sur les plaines d'Abraham. C'est toujours ça de pris ! 

Mais, déjà, les cavales estivales en terre de nouvelle danse, de nouveau théâtre ou de 
«nouveau bouger» n'ont plus l'acre saveur du danger et de la découverte. Les épopées 
frémissantes, les fortes émotions en pays inconnus sont-elles déjà récupérées par 
l'habitude? Ou alors les festivals joueraient-ils mal leur rôle? Car si les manifestations 
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théâtrales dignes de ce nom (Quinzaine internationale du théâtre à Québec, Festival de 
théâtre des Amériques, Festival international de théâtre JEUNES PUBLICS du Québec, pour 
ne nommer qu'elles) se sont fait un point d'honneur, jusqu'à maintenant, d'interdire leur 
accès aux médiocres, elles se sont aussi parfois délectées de clinquant, et la cohorte des 
présumés jeunes talents qui les hantent s'enfonce souvent dans le nouveau conformisme. 
Là où l'on n'est ni vulgaire ni complaisant envers le public, on a cependant furieusement 
tendance à se faire plaisir, à supposer que, quoi que l'on présente, dans la mesure où c'est 
nouveau et inconnu des spectateurs montréalais, cela mérite le détour. 

Avec ses treize compagnies dans la sélection officielle, sa dizaine de spectacles dans la pro
grammation off, avec son public souvent nombreux, que ce soit dans les cinq salles ou lors 
des séances d'animation dans les rues et les édifices publics, la deuxième édition du Festival 
international de mime Montréal a le mérite d'afficher une existence et une ligne de conduite 
qui paraissent solides. 

La programmation de cette année aura été cependant bien sujette à caution. Hétérogène, 
pour ne pas dire hétéroclite, elle se voulait un reflet du mime dans tous ses états, «un 
rendez-vous avec l'univers fascinant et diversifié du mime», où l'éclatement des genres et 
des frontières traditionnels est à l'honneur. C'était beaucoup à la fois, et c'était risquer de 
confondre le public sur la nature du mime, sur sa spécificité. 

Ainsi, était-il judicieux, en ce festival, de laisser les Ding et Dong australiens (Los Trios 
Ringbarkus) ouvrir cette manifestation avec une production non pas inintéressante mais qui 
aurait été plus appropriée dans le cadre du festival Juste pour rire ? Était-il bien nécessaire de 
donner une place aussi importante aux clowns et aux acrobates? Comment concevoir 
qu'Omnibus, qui avait précédemment donné au public montréalais des productions 
discutables mais achevées, présentât avec Le temps est au noir un spectacle visiblement à 
l'état d'esquisse, une pièce brouillonne sur la médiocrité et la «grande noirceur» idéologique 
et sentimentale servie par des comédiens à la présence envahissante et superfétatoire et 
des mimes à la gestuelle pas toujours très signifiante ? 

Était-il concevable, toujours dans la programmation d'un festival de mime, d'imposer l'in
digence tapageuse des Canadiens anglais, ces tâcherons sans originalité qui ont présenté 
des oeuvres à mi-chemin entre le burlesque et la pantomime et, surtout, sans l'ombre d'une 
réflexion intelligente ? Fallait-il présenter le spectacle multimédia de la Compagnie de l'Écran 
Humain à la salle Alfred-Laliberté, là où les effets tridimensionnels sur lesquels se base le 
spectacle sont à peu près impossibles à réaliser, vu la position des spectateurs ? Pouvait-on, 
surtout, concevoir une programmation apparemment sans ligne conductrice au moment 
même où ce festival estival se proclame, non sans raison, le premier de sa catégorie au 
pays ? Non, non et non ! Quand des productions vous plongent d'emblée dans l'affliction, 
quand des ouvrages vous font l'effet d'être des objets publicitaires et accrocheurs (je pense 
aux clowns, aux acrobates, à l'Écran Humain ou à Los Trios Ringbarkus) plutôt que 
d'authentiques productions de mime, quand des artistes qui n'ont rien en commun se 
croisent sur une même scène, c'est que le système est bâtard. 

Du coup, sans autre justification que sa qualité extrême et que le talent de son directeur, la 
Compagnia Teatrale di Giorgio Barberio Corsetti faisait signe de joyau égaré aux côtés, par 

Los Trios Ringbarkus, «les Ding et Dong australiens», dans le spectacle d'ouverture du Festival, Outer Sink. 
Photo: Alain Chagnon. 

64 



eÉSmfà* 

/ _ 

A 



exemple, de compagnies canadiennes-anglaises qui auraient tout avantage à quitter la 
scène des festivals au profit des salles paroissiales. Du coup encore, le Cercle vicieux de 
Dulcinée Langfelder1, les solos arides de Thomas Leabhart et la belle production du Pool2, 
aussi intéressantes ou réussies qu'aient été ces créations publiques3 ou ces reprises, in
sérées dans ce contexte imprécis et sans perdre, il est vrai, leur valeur propre, n'ont pu 
racheter un déséquilibre regrettable. 

En fait, il aura fallu qu'opère le charme vénéneux de The Adaptors, que se manifestent les 
présences discrètes de Steve Wasson et Corinne Soum, que la Séance-Friction du Théâtre 
de la Mie de Pain et Boleslav Polivka nous fassent rire et réfléchir sur l'idée du pouvoir et de 
la manipulation, et que Giorgio Barberio Corsetti vole nos âmes, pour qu'on sorte enfin de 
l'ornière. 

Des (nombreux) spectacles sans âme, sans invention, sans puissance, bardés de sen
timents d'estime mais sans passion ni sensualité, je ne parlerai pas. La vie est trop courte et 
l'espace réservé à ce compte rendu trop réduit pour casser du sucre sur le dos de produc
tions qui n'en valent pas la peine et qui, insipides comme de l'eau tiède, inutiles et conven
tionnelles, n'avaient pas leur place dans un festival (international, de surcroît) qui se 
respecte. 

Bien sûr, nous avons admiré la performance des acrobates chinois. Ces équilibristes et ces 
jongleurs, jeunes et beaux, d'une souplesse de félin, toujours souriants, habillés avec un 
charmant mauvais goût, ont accompli d'étourdissants numéros sur fil et à la perche. L'un 
d'eux, grimpé sur un unicycle, a jonglé avec des bols: numéro souventes fois vu mais qui 
reste époustouflant. Côté verrerie, nous avons admiré ce que l'une des petites Chinoises a 
pu faire avec une série de verres empilés sur sa tête et sur la plante du pied. Nous avons vu 
Orner Veilleux et le couple beckettien que formaient Los Trios Ringbarkus être avalés par 
leurs valises et faire semblant de ne pas savoir quoi faire devant nous, spectateurs. Le 
message social du premier, moraliste, nous est apparu plutôt primaire, et les effets faciles 
mais accrocheurs des seconds, leur parodie de la pantomime et du théâtre, leurs faux 
ratages, leur «niaisage» nous ont fait rire, indéniablement. Le rythme trop lent, la tension 
trop faible du Temps est au noir ne nous ont pas fait oublier quelques images très fortes : 
cette fin d'après-midi précédant la nuit de Noël, où des pensées passent et repassent 
jusqu'à l'évanouissement dans la tête d'un homme prêt pour la fête et qui se laisse gagner 
par une joie teintée de tristesse vespérale. De même, la grâce théâtrale de cette scène in
titulée Kafka où les interprètes demeuraient là, immobiles, face à un écran de télévision pro
jetant sa lumière blafarde dans la pénombre environnante. Dans cette production, cepen
dant, la pièce de Robert Claing, qu'une mise en scène de Marie Laberge avait précédem
ment éclairée, n'avait pas toute la force et la signifiance ambiguë qu'elle aurait pu avoir et 
semblait plutôt se fonder sur un propos ténu, ce qui n'était pas le cas. Comme tous les 
tableaux ne permettaient pas aux spectateurs de se laisser gagner par les atmosphères, 
ceux-ci pouvaient perdre intérêt pour ce spectacle trop long, qui ne véhiculait rien de fon
cièrement neuf quant au vocabulaire gestuel ou à la lecture du texte. 

1. Je commentais, dans mon compte rendu du Festival de la nouvelle danse 1985, cette production reprise 
cette année au Festival de mime: voir «Descriptions, thèmes et variations», dans Jeu 39, 1986.2, p. 82-83. 
2. Dont j'ai aussi parlé, dans Jeu 37, 1985.4, p. 183-184. 
3. Les solos de Thomas Leabhart avaient déjà été présentés, en privé, à l'École de mime corporel de Montréal 
et, pour prendre un autre exemple, la production de Le temps est au noir de Robert Claing-Omnibus est née 
d'ateliers menés au printemps 1986 à l'Espace libre, et dont quelques personnes avaient pu voir les résultats 
préliminaires. 
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Sûr, pour un oeil indulgent, pour un regard inattentif ou peu habitué au grand art, tous ces 
spectacles ont pu paraître surprenants; mais pas davantage. Ce n'étaient, tout au plus, que 
des comètes sans queue. L'éclat pouvait en être vif un instant, mais ne laissait pas de traces 
dans le ciel des mémoires et des sensibilités. Surprendre est bel et bon; convaincre le serait 
davantage. Et c'est bien ce qui faisait défaut à la majorité de ces spectacles. Le plaisir, la 
jouissance dans tout cela ? On les reçoit des grands, quand ils savent être magiques. 

moments privilégiés du off 
Il y a des ouvrages que l'on reçoit de plein fouet, dont la beauté est si prégnante que vouloir 
l'analyser semblerait profanateur. Avec la Croisade, Steve Wasson et Corinne Soum, ex
cellents interprètes en l'occurrence, à la hauteur de l'oeuvre qu'ils nous ont présentée, ont 
prouvé qu'ils étaient des mimes de grande race, possédant non seulement une grande 
maîtrise corporelle mais une inspiration grave et conquérante, en ce qu'elle séduit les esprits 
et les coeurs. Dans la pièce présentée, un ange timide et maladroit venait visiter une femme 
le soir de son anniversaire, à un moment où elle tente de trouver son identité propre, où elle 
essaie de rompre avec des modèles (parentaux, familiaux, sociaux) qui ne la satisfont pas, 
pour se tailler une place à elle. 

Mime? Mimodrame? Spectacle en tout cas, où les «actants», acrobates et danseurs de 
l'immobile, dégagent une beauté rarement vue sur une scène, provoquant parfois même 
une sorte d'effroi. S'y dégage une violence retenue, réfléchie, qui doit beaucoup au zen, un 
primitivisme archisophistiqué des formes corporelles qui les fait, par exemple, jouer avec 
une chaise, une table, des mannequins, des vêtements et réaffecter les gestes les plus 
banals. Dans la Croisade, tout est modestie, pudeur, simplicité, figée ici et là dans un 
hiératisme sans emphase. Cependant, tel bras tendu acquiert aussitôt la dimension de 

Séance-friction du Théétre de la Mie de Pain : «une gigantesque farce», mettant en scène «sept instrumentistes 
typés à outrance» et leur «chef tyrannique». Photo: Alain Chagnon. 
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l'éternité froide; telle attitude, celle d'un amour espéré en vain. C'est un mystère individuel, 
une mise en scène du privé que l'on découvre, grands, humains, où toute la sobriété du 
mouvement paraît vouloir se résumer à l'intense souffrance des mortels venus là, sincère
ment, parler d'un mal indélébile. Un ouvrage qui donne une telle dimension aux petits 
drames individuels, comment pourrait-on y résister? 

Mais ce spectacle de la programmation of f n'était pas le seul à soulever l'intérêt des quel
ques spectateurs présents chaque soir. Ainsi, Christian Mattis et Thomas Leabhart ont 
présenté, chacun leur tour, des solos austères et rigoureux, leçons de grammaire corporelle 
d'une grande pureté mais peu (trop peu) enclines à la séduction. S'appuyant sur ses obser
vations du phénomène respiratoire, de la contraction et du relâchement musculaires, le 
Suisse Christian Mattis impulse à sa gestuelle une force terrienne tirée du sol autant que des 
centres vitaux du corps. S'il possède une technique exemplaire, où la masse du corps joue 
le premier rôle, Mattis est aussi un mime capable d'incarner les créatures les plus diverses, 
car il sait faire plier son corps à toutes les nuances psychologiques et à tous les concepts 
abstraits. Les extraits de son MoviMOmenti en donnaient la preuve. Pour sa part, c'est à la 
vérité profonde de l'être que touche Thomas Leabhart, à son paysage intérieur. À travers un 
corps qui ne ment jamais et qui libère, dans les solos, toute la poétique de l'individu, 
Leabhart nous parle de lui, de ses convictions, de la place qu'il désire occuper dans la 
société américaine. Figés dans une technique irréprochable mais parfois trop hiératique, 
Mattis et Leabhart présentaient tout de même quelque chose d'unique, d'une tout autre 
nature que ce que nous avions vu jusque-là. Quoique exigeantes pour les spectateurs 
(n'oublions pas qu'il était onze heures du soir!), leurs prestations de grammairiens du corps 
se révélaient précises et rigoureuses mais aussi étonnamment belles. 

the adaptors doivent s'adapter 
La plus grande surprise du festival n'est pas venue d'un spectacle éblouissant qui rallie tout 
le monde; ce sont les membres de The Adaptors Movement Theatre qui l'ont connue, lors
qu'ils ont vu la scène du Spectrum où devait être présenté leur Autobahn. À ce qu'il paraît, 
présenter Autobahn au Spectrum revenait, à peu de chose près, à présenter le Rail de Car
bone 14 au Quat'Sous! Mais The Adaptors ont dû s'adapter, et c'est là que fut présentée 
cette satire des moeurs nord-américaines, cette mise à nu de notre société de consomma
tion où régnent la technologie et le discours télévisuel. Le deuxième soir, les spectateurs n'y 
voyaient que du feu. 

Dans cette suite de tableaux vivants se retrouvaient des organisations spatiales superbes, 
dans lesquelles se glissaient les mimes les uns après les autres; des rapports frontaux avec 
le public où les performances de chacun enflaient jusqu'à l'hystérie collective; des scènes à 
étouffer de rire en même temps qu'elles engendraient un acre sentiment de désarroi; des 
jeux de société loufoques qui n'étaient pas sans faire penser à notre théâtre-miroir (celui de 
Louise Roy, Louis Saïa et compagnie), mais qui possédaient une force de frappe décuplée. 
Dans ces tableaux se dissolvaient les attitudes de la vie courante qui, déformées, grossies, 
sorties de leurs contextes habituels, acquéraient un caractère étrangement révélateur 
(d'assujettissement aux images publicitaires et aux stéréotypes culturels, d'angoisse, 
d'uniformisation de la pensée, de robotisation, etc.). 

Un exemple ? L'ouverture : sur une musique de Bach déformée électroniquement, ralentie et 
brouillée par des bruits parasites (glockenspiel, fanfares, etc.), des personnages plus ou 
moins grotesques, autant de voisins de banlieue au comportement névrotique, sont captés 
dans leurs gestes et leurs comportements quotidiens : un couple s'agitant autour du char-
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coal, une jeune mère balançant son bébé dans un carrosse, une dame avec un chien dans un 
panier, une femme dans sa chaise longue, une autre fixant un écran vidéo ou manipulant un 
boyau d'arrosage, trois hommes grimpés sur un escabeau qu'un étrange tube plastifié em
barrasse, et un homme jouant avec une marionnette. Par la suite, il sera question de menace 
nucléaire, des fantasmes d'une société guerrière, de l'asservissement des femmes à des 
rôles ou à des images de stars. 

Autobahn se confond avec un genre à la mode, je veux parler du genre post-moderne. Ce 
qui constitue ce spectacle, c'est le collectage et la rétention de referents culturels déjà ab
sorbés et digérés par le corps social que forme son public (images et concepts publicitaires, 
culture télévisuelle, esthétique des années cinquante, etc.). Mais ce qui fait à'Autobahn 
quelque chose de réellement contemporain, de fort et de structuré, ce qui lui fait échapper à 
une post-modernité bon chic bon genre, c'est la façon savante avec laquelle les con
cepteurs manipulent les clichés pour mieux éclairer la société qui les a fait naître. 

Autobahn, par The Adaptors Movement Theatre: des tableaux où «se dissolvaient les attitudes de la vie 
courante». Photo: Daniel Collins. 
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le pouvoir et la manipulation 
Chacun à leur manière, le Théâtre de la Mie de Pain et Boleslav Polivka nous ont parlé du 
pouvoir et de la manipulation. À la fois fable sociale et théâtrale, portrait d'une société et 
d'un art qui, après une période de soubresauts et de contestations, reviennent vingt ans en 
arrière et reportent au pouvoir ceux-là mêmes dont ils contestaient l'existence peu de 
temps auparavant, Séance-Friction du Théâtre de la Mie de Pain donnait certes matière à 
réfléchir aux Québécois de mai 1986. 

D'abord, Séance-Friction n'a rien de didactique et se présente, de prime abord, comme une 
gigantesque farce : sept instrumentistes entrent en scène, typés à outrance, et s'opposent 
à un chef tyrannique, qu'ils renversent pour connaître ensuite une période de chaos qui leur 
fait désirer son retour. Cela semble banal. Pourtant, plus que l'orchestration impeccable du 
mouvement, nerveux, précis et sobre, plus que la drôlerie irrésistible de l'ensemble, inspiré à 
la fois du burlesque et de la bande dessinée, ce que l'on retiendra d'abord de cette produc
tion, c'est l'argument. 

Comme c'était le cas dans le film de Coline Serreau, Qu'est-ce qu'on attend pour être 
heureux!, qui mettait en scène une semblable révolution manquée, Séance-Friction étonne 
et dérange par ce regard très franc sur l'après-mai 68 . Les sociétés européennes et nord-
américaines, après avoir démembré certaines structures du pouvoir, en sont-elles venues, 
comme l'une des instrumentistes de ce spectacle, à manipuler la main du chef apparem
ment mort pour simuler la direction de l'orchestre? Sommes-nous en train de pleurer la mort 
du fascisme ou alors nous rendons-nous compte du caractère utopique des idéologies de 
68 ? La période des créations collectives, encadrée par le départ et le retour du metteur en 
scène directif, n'a-t-elle été que chaotique, n'a-t-elle donc donné naissance à aucune 
oeuvre artistique forte? Ces questions (sociales, esthétiques, humaines — l'absence du 
chef crée, chez les instrumentistes, une détresse bien réelle qui ne fait qu'accentuer leurs 
traits névrotiques), d'une rare pertinence aujourd'hui, fondaient donc cette production 
rigoureuse, divertissante et judicieuse du Théâtre de la Mie de Pain. 

Avec le Bouffon de la reine, Boleslav Polivka traitait aussi des questions du pouvoir et de la 
manipulation. Comme ce fut le cas dans plusieurs spectacles du festival, Polivka, auteur, 
metteur en scène et interprète, va d'abord mettre à jour la mécanique du théâtre. C'est le 
metteur en scène qui, dans un premier temps, va s'adresser à nous. Vêtu de ses habits de 
ville, il descend dans la salle, établit une communication directe avec son public, se joue de 
lui comme il se jouera plus tard des lois de la théâtralité. S'il joue le personnage du bouffon 
devant amuser la reine, s'il est, dans la fiction, le manipulé, il est, en tant que concepteur et 
metteur en scène, le manipulateur. Subissant les foudres de la reine, ce bouffon va inter
rompre le jeu, retourner le rapport de pouvoir en commentant le jeu de la comédienne, son 
accent, en implorant Brecht et Stanislavski ou en utilisant certains spectateurs pour mieux 
rappeler qui a véritablement le pouvoir de la représentation. 

Mais plus qu'un exercice de style où le concepteur s'amuse à démontrer le jeu de l'illusion 
théâtrale, le Bouffon de la reine qui, ne l'oublions pas, nous vient de Tchécoslovaquie, met 
en scène une question politique, à savoir l'opposition entre artiste individuel (Boleslav 
Polivka) et artiste de régime, lié à un pouvoir (le bouffon). Pour Polivka, cette opposition 

«Avec le Bouffon de la reine, Boleslav Polivka traitait aussi du pouvoir et de la manipulation. [...] Vêtu de ses 
habits de ville, il descend dans la salle, établit une communication directe avec son public, se joue de lui comme 
il se jouera plus tard des lois de la théâtralité.» Photo: Alain Chagnon. 
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semble n'avoir rien perdu de son actualité, même si son spectacle ne tranche pas. Il est évi
dent que les deux caractères l'intéressent (il joue les deux rôles), qu'il est plus intéressé à 
leur opposition, à leur antagonisme, à leur dépendance obligée, qu'à prendre parti au 
premier degré. La réponse est moins dans la production qu'il a présentée au festival que, à la 
limite, dans la situation objective personnelle de Polivka, homme de théâtre. Un pied en 
Tchécoslovaquie, un pied en France, il incarne le va-et-vient d'un rôle à l'autre, de victime 
du pouvoir à manipulateur, grâce au théâtre. 

De Séance-Friction et du Bouffon de la reine sourdait un sentiment d'impalpable anxiété. 
D'où provenait-il? De l'échec des personnages face au pouvoir? Du sentiment d'im
puissance politique? De l'inutilité apparente de l'art dans un régime totalitaire? Face à ces 
deux productions, le spectateur ressentait une inquiétude diffuse, se retrouvait, malgré le 
rire et la perfection de la machine théâtrale, dans la même étrange incompréhension qui dut 
saisir le public du XVIIe siècle lorsqu'il vit Scapin rouer de coups de bâton le maître Gérante, 
absurdement caché dans un sac. C'est bon signe. 

la grâce 
Et puis vint Giorgio Barberio Corsetti, le voleur d'âmes (c'est le titre de son spectacle). Com
me Accatone, le héros du film de Pasolini, ce petit Al Capone des bidonvilles, Corsetti est 
venu sur la scène faire le joli coeur parmi les gouapes et les belles jeunes filles. Dans une 
petite ville méditerranéenne (les lieux étaient suggérés à l'aide de toiles peintes), nous 
l'avons vu, ce ragazzo fragile et séduisant, comme tous les petits mecs italiens, mêler 
audaces et facilités, faire intervenir la volupté, les frôlements et l'émoi de l'approche pour 
conquérir les filles sur la scène et les spectateurs dans la salle. 

Il y a peu de temps encore, le groupe, très populaire en Italie, s'appelait La Gaia Sciencia (Le 
Gai Savoir). Maintenant, il porte le nom de son directeur, de son maître d'oeuvre, le voleur 
d'âmes lui-même, Giorgio Barberio Corsetti. Talentueux, cultivé, doué d'un flair très fin 
pour interpréter sans retard, avec énormément de séduction, les courants artistiques et 
chorégraphiques dans l'air, il lorgne au bon moment du côté du «nouveau bouger», inspiré à 
la fois de la danse, du théâtre et du mime, place astucieusement dans ses tableaux des allu
sions à la peinture de De Chirico ou à l'avant-garde des arts visuels italiens, complique à 
plaisir les réalités simples ou détourne les lois de la perspective et de l'équilibre des formes 
afin de leur conférer une profondeur en trompe-l'oeil. 

Divertissement de convention vaudevillesque, // Ladro d i anime est un exemple éclatant 
d'un art hybride, poétique, où la joyeuseté des situations, la joliesse colorée de l'ensemble 
s'associent à une plastique lumineuse de l'image pour créer un paysage de formes et de 
corps où la chorégraphie acquiert d'emblée un caractère magique. On pense à Cocteau. En 
effet, comme lui, Corsetti est un enchanteur qui joue avec des futilités pour mieux rester 
branché sur la part mystérieuse des choses, et qui, à travers ses numéros de funambule et 
d'amuseur, se révèle un grand poète. 

Apparemment superficiels et facétieux, Giorgio Barberio Corsetti et ses interprètes, l'air 
décontracté, semblent danser en improvisant, dans un état quasi somnambulique, comme 
habités par la grâce. Tous propulsés sans vraiment progresser dans des directions 
différentes, ces danseurs, sans grands gestes véhéments, sans violence, inventent des 

«Giorgio Barberio Corsetti, le voleur d'âmes, place astucieusement, dans ses tableaux, des allusions a la pein
ture de De Chirico ou à l'avant-garde des arts visuels italiens.» Photo: Alain Chagnon. 
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Dans // Ladro di anime, «cinq danseurs [sont] ramassés devant des toiles peintes ou pris dans les réseaux 
d'escaliers, de trappes et de toits en pente d'une immense maison de poupée». Photo: Alain Chagnon. 

gamineries qui sont autant de merveilles d'élégance, de fermeté et de fluidité. Nous voyons 
cinq danseurs ramassés devant des toiles peintes ou pris dans les réseaux d'escaliers, de 
trappes et de toits en pente d'une immense maison de poupée et, pourtant, à cause de la 
mise en scène inventive, pétulante, très plaisamment teintée d'insolence, nous sommes 
transportés dans un monde proprement fabuleux. Et les danseurs circulent librement dans 
cet univers onirique, en perpétuelle métamorphose, dont l'irrégularité des pas, des formes 
et des tempi est paradoxalement la loi, mais où une sorte de rythme unique relie, comme un 
fil sonore, les actes isolés, les grandes enjambées, les petits soubresauts, les alignements 
stricts, les débandades... 

La beauté un peu surnaturelle de // Ladro di anime tient, en fait, à l'irrationnel, à l'inex
plicable. C'est qu'entre le réel et l'imaginaire, le rapport est impossible à déterminer; les 
frontières n'existent plus. Les idées y sont toujours gratuites, mais dans cette gratuité 
réside toute la profondeur de l'inconscient. Corsetti, qui trace des parallèles fortuits entre le 
son, la couleur, l'espace et le mouvement, qui transforme le corps humain en objet mouvant 
noyé dans les accessoires inusités et la lumière, comme dans une toile de Chagall, a le 
mérite d'introduire le hasard dans la construction d'une oeuvre. 

enf in 
I l Ladro d i anime de la Compagnia Teatrale di Giorgio Barberio Corsetti fut donc le plus beau 
moment du festival... jusqu'à ce que, le dernier soir, nous puissions voir, à la Cinémathè
que, le film de Denis Bablet sur le théâtre de Tadeusz Kantor. Ce document exceptionnel me 
permettait, comme à plusieurs, d'entrer pour la première fois en contact avec ce très grand 
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artiste polonais. C'est d'ailleurs la Pologne, ce pays souffrant de mille morts depuis des 
siècles, ce pays hyper-slave et hyper-chrétien que Kantor met en scène chaque fois. Dans la 
Classe morte, Wielopole, Wielopole et Qu'ils crèvent les artistes!, ce sont des morts qui, 
inexorablement, s'agitent et tournent devant nous, au son des musiques populaires et des 
marches militaires inextricablement liées. Visages de craie, costumes d'enterrement salis, 
ils refont pour nous les gestes d'une vie passée, dont ils semblent vouloir racheter les 
fautes. Prostituées, joueurs, jeune pendu, jumeaux grabataires, ils ne sont ressuscites que 
pour une danse macabre jaillie de cet expressionnisme qui, en Europe centrale, a la vie 
dure... Pour que nul ne se trompe sur sa provenance, Kantor a ajouté à son cimetière les vi
sions d'enfer d'une armée vaincue : des soldats polonais, aux uniformes d'argent terni, sont 
conduits par un général bouffi juché sur un squelette de cheval à crinière blanche. Halluci
nant. 

Kantor tourne la tragédie et la mort en oeuvre d'art; lui, Kantor — long visage en couteau 
comme un Giacometti — , sans cesse présent dans un coin de scène. D'un geste bref, com
me si le spectacle naissait à chaque représentation sous nos yeux, il lance la ronde infernale, 
pareil à un Méphistophélès rongé par la douleur qu'il engendre et ne peut guérir. 

Le Festival international de mime Montréal 1986 a donc fait place à toutes sortes de spec
tacles corporels. Cet éclectisme diablement imprudent a eu pour fâcheuse conséquence de 
noyer le mime (car il existe bien une spécificité du mime, une pratique qui n'appartient ni à la 
danse, ni à la pantomime, ni au clown) à l'intérieur d'une multitude de productions où le 
corps n'avait pas même une place prépondérante. Les ambitions légitimes affichées par un 
festival comme celui-ci exigent qu'on lève la barre plus haut quant à sa conception et au 
choix des participants. Semblable événement, même s'il permet déjà, à l'heure actuelle, de 
voir de grandes oeuvres, se devrait d'être autre chose qu'une accumulation désordonnée 
d'ouvrages de tous horizons. 

Stéphane lépine 
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