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ARIANE FONTAINE

Rigueur et liberté:
I’étre en mouvement
L"hiver 2008 en danse

agonné par des récits et des questionnements, |’&étre bouge. 1l ouvre ses bras, son
Fcueur. il se transforme continuellement. Son corps devient le lieu d’appels, de ré-
ponses, de doutes persistants. M par un monde symbolique foisonnant et par I'hori-
zon vide du silence, il avance a la rencontre de l'autre, de la vie, de la mort, du temps
— bien concret dans des détails du quotidien et complétement intangible —, ce temps
qui le fonde tout comme il le perd. Dans sa derniére ceuvre, A corps défendant, le
chorégraphe et interpréte Jean-Martin Bernier sonde cette ambiguité existentielle,
cette aventure humaine tourbillonnante. Présentée en janvier par Danse-Cité, la piéce,
portée par une profondeur philosophique, se développe entre contréle et dérive, entre
rationalité et élan brut. Différents textes récités sur scéne, dont certains du philosophe
québécois Pierre Bertrand, contribuent a cette tension, a cet eétourdissement. Les mots,
méme le déversement verbal de la comédienne Suzanne Lemoine (complice de créa-
rion du chorégraphe), fondent dans le silence incalculable du temps qui passe et
qui demeure sans réponse face a la quéte de sens des corps en mouvement. Devant
I'eeuvre vidéo de Martin Lemieux, un paysage effréné, un horizon de codes-barres in-
dechiffrables, la vie déferle en syllabes déchainées, en images frénétiques, en souffles
haletants, en vagues de conscience, en cascades de questions, de pulsions. Les deux
interprétes semblent nager dans le flot de la pensée qui tantot coule doucement, tan-
1ot se fracasse et se désarticule. Au confluent des paradoxes, I'étre expérimente a la
fois la rupture et la réconciliation, la noirceur et la limpidité, Sur un banc mobile et
une sorte de grande planche a roulettes, les artistes tournoient dans ['espace, dans
I'écriture d’une réalité intime mais pourtant imprenable.

L'un et l'autre

Plusieurs autres duos ont réchauffé I'hiver de leur énergie rayonnante. A Tangente,
pour leur premiére cocréation, The Sorrowful Sons, Clara Furey et David Rancourt
ont choisi d’explorer la rencontre périlleuse, déchirante, consolante et possiblement
fatale, de I'un et de I'autre. En partant du geste le plus simple — un fréle mouvement
de doigt -, mais pourtant porteur de désirs, de peurs, les interpretes se sont laissé
engouffrer dans le maelstrom caressant et rude d’une relation se développant en de
belles portées, des sauts, des atterrissages forcés, des mouvements de glissade, de rep-
tation. De I'infime a I'infini, la complicité est palpable. Entre le naturel et I'inconfort,
la fusion et la déchirure, la poigne et 'effleurement, les interprétes partent a la décou-
verte parcellaire puis entiére du corps de I'autre, réveillant le mouvement qui s’y
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just beings de Chanti

Wadge, présenté a

Tangente a I'hiver 2008.

Sur la photo: Luciane
Pinta, Photo:

Nicalas Minns.

cache, a tout moment prét a exploser, a gicler, comme une fontaine, un crachar. Les
bouches, comme les mains, s'ouvrent, se touchent, se referment, a la recherche d'un
souffle, du goiit du silence, des ombres. Le contact est délicat et écorchant, sensuel et
troublant. La proximité est avalante... jusqu’a ce que dans un ultime mouvement de
régurgitation, elle se déverse sur lui, affalé au sol. De goutte en goutte. Jusqu’a I'inon-
dation.

Objets de passage, sujets de métamorphose

Récit plastique sur I'évolution humaine, just beings, le dernier projet de I'artiste auda-
cieuse Chanti Wadge, nous entraine dans un univers théatral a la fois monstrueux et
dréle, cultuel et profane. Présenté a Tangente a I'occasion d’une résidence de création,
just beings questionne dans un beau délire la quéte existentielle et spirituelle qui nous
conduits vers plusieurs expériences, plusieurs transformations... signifiantes ou ab-
surdes. Interprétée par la chorégraphe elle-méme et son «acolyte» Luciane Pinto,

cette ceuvre en chantier met en scéne deux créatures mi-animales, mi-sorcieres. Dénu-
dées, portant un masque disgracieux, revétant des plumes de paon ou une panoplie
d’accoutrements hétéroclites, elles modélent leur chair, leur expression, leur silhouette,
leur rythme. Habité par une force occulte, leur corps semble accueillic d’étranges
incantations. ['usage bigarré d’'une multitude d’objets donne un coté exubérant a la
piéce. La quéte prend diverses directions, enfile de dréles de costumes, se dissipe
comme la fumée de 'encens dans la salle, retentit au son des cloches que porte la




chorégraphe a la fin de la piéce, alors gqu'elle incarne une sorte de gourou improvisé
et étourdi. Est-ce que cette accumulation, cette saturation des sens ne dénote pas le
vide intérieur qui nous pousse sans cesse a la rencontre de "autre, de ce que nous
sommes ? Fascinante par le travail malleable des corps, la piece apparait ponctuée de
récits narrés sur les étapes de la vie. Le musicien Michel F. Cté, présent sur scéne,
fait danser les sons, les impressions dissonantes, et marque ce pelerinage du corps qui
cherche, qui perd ses plumes, qui pratique des cultes insolites et qui, dessinant sur son

passage de gros traits noirs et rouges, emprunte une voie incertaine avec, comme seule
certitude, le mélange fou des sensarions.

REDD de Tedd Robinson,
présenté a I'Agora de
la danse a U'hiver 2008,

Phota : Chris Randle

Du coté de I'Agora de la danse, Tedd Robinson proposait avec REDD un témoignage
tendre sur le temps qui passe, une réflexion humble et onirique sur ce que I'homme
vét et rever au fil des jours. Quelque part entre le réel du corps vieillissant et un ima-
ginaire empreint de candeur, Robinson nous confie des anecdotes cocasses et des
souvenirs d'un exil volontaire a la campagne. Dans la premiére partie de la piéce,
REading, le chorégraphe et soliste lit des morceaux de textes écrits sur de grands
bouts de tissus dans lesquels il s’enroule ensuite. Dans sa lecture, avec humour, il se
livre, s’enveloppant de mots, de pensées intimes, de questions, de dialogues passés. Il
s'ouvre a la magie des images qui tournoient dans les airs, qui le couvrent et I'ha-
billent. La sagesse émerge des petites choses du gquotidien, des histoires les plus
simples. Dans la deuxieme partie, Dreaming, plus colorée, Robinson, tel un arbre de
Noél, se présente vétu d’un kimono ol sont accrochées de nombreuses lumiéres pétil-
lantes. Sur une musique discordante, nous assistons a une scéne surréaliste, farfelue,
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Spiegel de Wim
Vandekeybus. Spectacle
de Ultima Vez, présenté
par Danse Danse a I'hiver
2008. Photo: jean-Pierre
Stoop.

fantasmatique. Le danseur enléve son kimono et se trouve affublé d’un kilt. Du Japon
vers I'Ecosse, drélement déraciné, il se transforme dans une sorte de connivence avec
le public. Dying, sans doute la plus fine des trois parties, marque un retour pour
I’artiste & ses explorations de jeunesse. Il entre en scéne portant sur la téte, en équi-
libre, une trés longue branche de bois. Il avance tout en déroulant de ses pieds un pan
de tissu. Il tourne sur lui-méme et évoque le passé: la branche posée, précaire, sur son
crine, tourne aussi mais de maniére légérement décalée. L'équilibre est émouvant: il
résume une démarche, une maturité. Peut-étre Pexistence. Puis, ayant plante la
branche dans le sol, le soliste s’enroule dans le tissu et, semblable 3 un moine boud-
dhiste, dans un heureux mélange entre le courage et la vulnérabilité, il s’assied au pied
de I' « arbre ». Image de travail accompli, de ce que I'on porte sur soi, en soi, de ce
que I'on séme.

Entre ciel et terre : jongler

Dans I'exploration des poids et des moments d’équilibre qui découlent du travail des
forces, Wim Vandekeybus arrive au galop. Véritable jongleur, tant en ce qui a trait
aux corps en mouvement qu’en composition artistique, le céléebre chorégraphe fla-
mand signe avec Spiegel une piéce « casse-téte », une piéce « miroir », composée de
plusieurs segments d’ceuvres parmi les plus applaudies de sa compagnie, Ultima Vez.
Présentée par Danse Danse, cette derniére piece empoigne, souléve et innerve les
corps. Malgré le travail de « coupage » et de « collage » a la source de Spiegel, celle-
¢l s’avére une ceuvre autonome, complexe, vertigineuse : le reflet d'une vaste expé-
rience de création, d'un long souffle. On y retrouve d’ailleurs les intéréts particuliers
du chorégraphe, ses obsessions ingénieuses, ses explorations formelles, son rythme
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urgent. Sur scéne, neuf interprétes foudroyants, ainsi que le chorégraphe lui-méme,
se projettent dans les airs, plongent brutalement au sol, roulent, rehondissent sans
aucune accalmie. Le travail en duo et les portées apparaissent prédominants. Epaule
contre épaule, dans une lutte constante, en mode de survie, les danseurs arpentent la
limite entre I'offensive et la débacle. Une atmosphére de ruelle, la nuit. Le risque est
toujours imminent: des briques tombent du ciel, des danseurs évitent de justesse le
martélement des pieds d’aurres danseurs, des corps sont lancés dans le vide... attrapés
a la derniére seconde. La coordinarion est infaillible, notre respiration coupée. Nous
nous trouvons immergés dans un univers en alerte, osé, giflant, précipité. Pendus a
I’hamegon. Haletants. De gros crochets sur scene: les danseurs sautent et s’y ac-
crochent. Entre le plaisir et le désespoir, la vie et la mort, la danse oscille. Finalement,
dans un mouvement de groupe répété et assoiffant se crée une pulsation: un pouls
collectif, immense, plus grand que soi.

Visite libre

Lors de I’événement annuel Pas de danse, pas de vie!, organisé par le Regroupement
quebécois de la danse, la 2¢ Porte a Gauche, dans une mise en scene de Fréderick
Gravel, nous invitait ce printemps a prendre I'air... a sortir des salles convention-
nelles de spectacle. A quelques mois du premier juillet, les idées précongues dans les
boites, nous entrons donc dans ce 7 1/2
a part fébriles, curieux, inquiets peut-
étre. Une foule de visiteurs, tantot er-
rants, tantot captives par les différents
aménagements chorégraphiques, déam-
bulent d’une piéce a 'autre de cet ap-
partement du Plateau-Mont-Royal. Les
propositions sont multiples, chaque
chorégraphe participant (Marie Béland,
les Sceurs Schmutt, Emmanuel Jouthe,
Julie Chareauvert, Eryn Flynn et Léna
Massiani) ayant installé son «coin» de
maniére singuliére, dans un rapport di-
rect ou indirect avec les visiteurs. Par
exemple, dans la pénombre de la
chambre, se déroulent des rapproche-
ments clandestins. Assis sur un lit, les
spectateurs deviennent les témoins se-
crets d'un cabarert dréle et sensuel. Dans
la cuisine, des résidants préparent des
plats et dressent la table en arrendant la
venue de la famille pour Noél. En jetant
un ceil par la fenétre, nous apercevons
deux « colocataires » qui, lavant la vitre
ou accrochant les vétements sur la corde,
nous observent a leur tour. Des visiteurs
se branchent a des interpretes par le
biais d’une webcam ou d’écouteurs, une
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Obiter Dictum de Natasha

Bakht, présenté par Danse Danse
en 2008. Photo : Cylla vVon
Tiedemann.

méme trame musicale les reliant alors. Qui regarde qui?
Qui danse ? Dans une confusion des réles habituels, la
danse se crée de part et d’autre. Au ceeur de cette tension
amusante et déroutante, de cette perturbation du rapport
performeur-spectateur, le mouvement se développe avec
spontanéité, au hasard des rencontres, des réactions. Le
public apparait étonné par les installations «en chair et
en os» auxquelles, confondu, il participe a sa maniére.
Puis, remercié de sa visite, il est applaudi de son passage
au sein de cet espace «a part» mais partagé, commun
mais inusité, de cet espace a habiter.

Lignes précises et ames tortueuses

Danse Danse cloturait 'année 2007 avec un spectacle
ombragé, regroupant quatre ceuvres solos interprétées
par Iartiste canadienne Natasha Bakht: Triptych Self
(élaborée par la chorégraphe londonienne Shobana
Jevasingh), un extrait de Loba (créé en 2000 par le
chorégraphe montréalais Roger Sinha, en collaboration
avec Bakht), White Space et Obiter Dictum (toutes deux
chorégraphiées par Bakht méme). D'origine indienne,
Natasha Bakht méle des éléments du bharata natyam a
un vocabulaire dit « contemporain » et a une technique
rigoureuse propre au ballet classique. Avec une gestuelle
lustrée, polie, la soliste présente un travail au compas,
une danse endiguée er calculée, une démarche sculptu-
rale, voire mathématique. Au fil des piéces, la danseuse
s’énumere, se dénombre en formes anguleuses ou obliques.
Il en ressort une matiére stylisée, sombre, avec ses mo-
ments étincelants, sa chaleur latente, ses instants de tran-
quillité et ses implosions. Méme dans le troisiéme solo, White Space, I’atmospheére est
ténébreuse, presque frileuse. Le travail fin et ciselé des mains, particulier a la danse
traditionnelle indienne, est ensorcelant. Au son ondulant de la musique orientale, le
corps — aux lignes pures et fulgurantes, aux contours congruents — incarne ce va-et-
vient entre transparence et opacite. Une énigme.

Pour sa part, la Compaifiia Nacional de Danza de Madrid, aussi conviée par Danse
Danse, offrait une soirée vibrante, nous invitant a dévaler des pentes suaves et graves,
escarpées, riches en textures et en symboles. Chorégraphe et directeur artistique de la
compagnie espagnole, Nacho Duato signe trois piéces réunissant plusieurs danseurs,
autant de noyaux poétiques et rythmiques incandescents. Txalaparta, tout d’abord,
présentée en premiére nord-américaine, fair référence a un instrument a percussion
traditionnel basque du méme nom. La mélodie souple, presque moelleuse de I'instru-
ment baigne la salle et les danseurs qui, au diapason ou en canon, enchainent des
phrases rappelant certains patrons de danses folkloriques. Le mouvement des corps
et celui de la musique s’entremélent, résonnent ensemble en une composition ludique
et rebondissante. La deuxiéme piéce, Castrati, nous plonge dans un univers plus
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troublant, aux limites de I'angoisse, alors qu’elle rappelle le destin des castrats qui
empruntaient la voie de 'opéra il y a quelques siécles. Les symboles liés au rite de la
castration, a la violence, mais aussi au désir de pureté, sont taillés a méme les mou-
vements. La maitrise gestuelle est incontestable, les lignes sont tranchantes, les tours,
évoquant le tourbillon des sévices, parfaits. La tension dramatique meut les danseurs
dans leur caractére puissant et angélique. Enfin, White Darkness dépeint 'univers
artificiel mais ravissant de la drogue, auquel les chutes de sable blanc du plafond font
allusion. Sans aucune prise de position morale, la
piece sonde les inconforts, les illusions, les paradoxes
de Pexistence. A un vocabulaire classique et rigou-
reux se méle une charge expressive ardente: les corps
s'allongent, se fléchissent, se tordent, virevoltent. La
danse colore et scande ainsi les multiples histoires, les
images qui peuplent la conscience et 'inconscient.

L'infini du vertige

Une gestuelle stricte et nette peut aussi, parfois, don-
ner lieu a une grande liberté de mouvement, a une
profondeur sensible. Avec Fase. Four Movements to
the Music of Steve Reich, présenté a I'Usine C, Anne
Teresa de Keersmaeker nous entraine dans une ceuvre
immensément rigoureuse, magnérique. Créee en 1982,
la piéce (véritable coup d’envoi pour la grande cho-
régraphe flamande qui fondera par la suite sa com-
pagnie, Rosas) s*élabore dans un lien direct avec le
rythme et la structure minimaliste du compositeur
américain Steve Reich. Divisée en quatre sections por-
tant le nom de I'extrait musical qui 'accompagne
(Piano Phase, Coming Out, Violin Phase et Clapping
Music), Fase est marguée par la précision du geste, un
synchronisme parfait des interpretes et une cadence
aiguisée mais pas réche. Sur scéne, la chorégraphe et
Tale Dolven (en remplacement de Michéle Anne de
Mey qui a d'ailleurs participé a la création de Piano
Phase et de Clapping Music) répétent sans cesse la
méme phrase gestuelle qui se complexifie légéerement
au fil des minutes er qui, tout comme la composition
sonore, manifeste un léger déphasage, presque
trompeur, entre elles. La répérition du méme motif, la
structure infaillible er hypnotisante de la piece dénote
toutefois une embrasure, une liberté que prend sur-
tout Anne Teresa de Keersmaeker dans le solo Violin Phase, alors qu’elle se trouve
emportée vers un souftle inattendu, des lueurs furtives illuminant son visage et son
corps. La danse, un mouvement de pendule, fait pourtant son chemin, s'immisce avec
cran dans les recoins troubles de la féminité et actionne la ritournelle de I'identité. Les
ombres se multiplient, se superposent, se décalent, dans un espace qui accueille la
rigueur et la grice, les contrastes, notre vertige infini. J
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Music of Steve Reich de Anne
Teresa de Keersmaeker, présenteé
4 I'Usine € & I'hiver 2008,

Photo : Herman Sorgeloos.



