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(FRANGES

GUYLAINE MASSOUTRE

Respirations/inspirations
L'hiver 1999 en danse

Edouard Lock et Exaucé
Am Exaucé, Edouard Lock s’estime comblé. Comblé par ses interprétes, d’abord.
En particulier par Louise Lecavalier : c’est son dernier spectacle avec une com-
pagnie dont elle a été I"ame depuis dix-huit ans. Corps dansant de lumiére et de feu,
elle demeure une exceptionnelle interpréte féminine aux énergies masculines. Lock,
dans chacune de ses piéces, lui rend un nouvel hommage. Mais il a peu a peu adjoint
a sa troupe de nouvelles danseuses, avec des qualités qui marquent un tournant dans
sa création. En un mot, il se tourne avec elles vers une expression plus classique de la
danse.

Exaucé, dans sa réception québécoise, n’a pas fait 'unanimité. Bouleversante pour
ceux qui ont suivi le travail de la compagnie, elle a pu paraitre froide, répétitive et
plus formelle que la gestuelle spectaculaire et emballante qui a fait la renommée de
La la la Human Steps, pour ceux qui 'ont vu irréguliérement ou pour la premiére
fois. Quoi qu’il en soit, cette piéce est-elle plus complexe que jamais. Le temps est
venu de constater que la danse québécoise compte aujourd’hui des créateurs au passé
riche d’expérience : leur histoire s’inscrit dans leur travail de création actuel. Le cas
de Lock est a cet égard exemplaire, méme si son ceuvre est encore jeune, comparée i
celles des Maurice Béjart ou Martha Graham.

Rappelons quelques faits. L'univers tourmenté de Lock lui a valu I’estime d’un public
attaché a des formes de danse populaire et contemporaine, animée d’une dynamique
énergique, parfois parente des arts martiaux. Mais cette esthétique, caractéristique
des années 1980, s’est transformée chez le créateur. Il a développé un rapport plus
sensible avec la musique, plus intimiste, et sa collaboration avec Gavin Bryars, no-
tamment, a transformé ses chorégraphies. Les instruments ont pris de I'importance,
soulignant le travail physique de chaque interpréte comme de vrais partenaires. Lock
s’est aussi attaché a des explorations visuelles plus subtiles, que rendaient possibles
les nouvelles technologies de la lumiére scénique ; Exaucé, travaillé an Japon, est a
cet égard exceptionnel. Les tons de noir — ses préférés depuis le début de sa carriére -
y sont de mieux en mieux fondus dans I'esthétique générale du spectacle. Sa gestuelle
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se dépouille graduellement d’un cété spectaculaire, tandis que les images mentales
venues au cours du processus de création chorégraphique passent par la vidéo.

Evidemment, son succés affecte ces nouvelles orientations. Depuis que la compagnie
voyage a travers le monde, celui que le journal Le Monde a récemment qualifié
d’« ouragan cosmopolite » a pu ouvrir son langage chorégraphique a de nouvelles
avenues de I’expression contemporaine. Il le peut et il le choisit. Au regard de la scéne
internationale ot La la la se produit, son travail est incontestablement original et di-
gne d’étre comparé aux plus grands chorégraphes contemporains : des critiques spé-
cialisés en danse, dans des journaux étrangers, le soulignent réguliérement. Tandis
que pour un public strictement québécois, les liens de Lock et de son milieu semblent
se distendre et perdre de leur spécificité.

Exaucé est une ceuvre sombre et trés subtile. La vitesse et la précision d’une gestuelle
sporadique par la verticalité, aussi serrée qu’une écriture poétique, procurent une
impression de virtuosité dont tout bavardage aurait été éliminé. Entre ces moments,
la forme de la chorégraphie est dépouillée, pleine de silences et d'artente, laissant les
corps tendus prendre la mesure de la musique et du silence, du temps et de leur
présence les uns aux autres. Une ambiance unit les partenaires. Cette écoute, déja
latente auparavant, a pris de 'expansion. Ralentie, la chorégraphie dégage I’exigence
de danser et les potentialités des corps, ceux-la et pas d’autres, au point ol on
percoit une fébrilité quasi électrique passer entre les interprétes. Suivre cet état de la
danse, a la fois ténue et rigoureuse, procure une grande émotion. Les sauts, les trem-
blements et les battements de jambes, propres a Exaucé, semblent surgir d’un état de
surexcitation intérieure. Exaucé requiert de la concentration, des sens en alerte ; le
surgissement des mouvements surprend alors, et les oscillations provoquent une sen-
sation d’osmose entre le spectateur et le danseur. Un corps a-t-il jamais aussi bien
vibré qu’en harmonie avec les cordes d’un violoncelle, présent sur la scéne comme un
chant envoiitant ?

Peut-on parler d’une thématique ? Si cette ceuvre non théatrale, qui émerge d'un noir
dense dans une lumiére lunaire, évoque de la tristesse, si les interprétes ressemblent 4
des fantémes, errant de I'origine au terme de la vie, j’ai quant a moi suivi davantage
les lignes du mouvement. La piéce vous guide vers une danse épileptique, saturée
d’émotion. Lock entraine ses interprétes au bord de I'extase, coulant les corps dans
les attitudes vivantes comme s'ils étaient des moulages. La cohésion des interprétes
les désincarne presque. La beauté qui plane sur cet enchainement d’images, plus rapi-
des, nombreuses et insaisissables quun film, rejoint une sensation perceptible de
quasi jouissance et d’orgasme. Ces sensations, récurrentes et fugaces, font en soi un
ballet intérieur. Egalement, le chorégraphe pousse les interprétes a exprimer leur
fragilité, la gestuelle empruntant une théitralité de la perte et une poésie de la chute.
Du haut des pointes, les corps semblent tomber, et leur mouvement lumineux s’étein-
dre comme celui des étoiles filantes.

Passion déchirée, la danse de Lock évoque I'intimité des couples, soulignée par une
série de pas de deux, ot le travail sur pointes atteint la virtuosité sans quitter une

aisance naturelle. Cette utilisation heureuse d’une technique si classique surprend,
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mais double et appuie les choix musicaux. Heureux mariage, plus réussi que I'intru-
sion de la vidéo, dont les images, encore plaguées, ne renforcent pas le souffle artis-
tique qui porte la danse a son raffinement. Signalons enfin qu'Exaucé a voyagé
partout ailleurs qu'au Québec sous le titre Salt : sel ou saut, qui ne verra pas Salt/
Slater, Stéphanie Slater, aux cotés de Naomi Stikeman, briler ses ailes sous une
affolante lumiére blanche...

Ginette Laurin et Drumming

Vertiges du rythme et répétition entétante. « La vofite céleste, et dedans, la terre qui
tourne, dit en substance Walter Boudreau ; il faut une oreille trés raffinée pour y
entendre les mouvements musicaux. » Tel est, essentiellement, le monde de Steve
Reich, dont la composition Drumming, une piéce minimaliste d’environ une heure,
datant de 1971, se retrouve sur deux enregistrements, disponibles sur le marché.
Cette piéce de musique sérielle, qui comporte une structure aléatoire en ce sens qu’elle
n’est fixée ni par une écriture, ni par une mesure rythmique réguliére, ni méme par
une orchestration définitive et stable, doit étre repensée et réinventée par tout chef
d’orchestre qui la dirige. Reich lui-méme I'a transformée dans ces deux enregis-
trements, dont la durée, entre autres données, est modifiée. Le titre, lui, est resté iden-
tique, le motif musical également : un principe de relativisme se dégage de cette aczuvre
variable, éminemment subjective, et pourtant toute tendue par une composition aux
allures mathématiques et programmeées.
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La Vie qui bat, chorégraphie
de Ginette Laurin, O Vertigo.
Photo : Guy Borremans.

On comprend pourquoi, presque trente ans plus tard, Drumming de Reich séduit et
fascine. D’autant que les instruments africains donnent un caractére concret a sa mu-
sique et une dimension humaine i son abstraction. La danse contemporaine ceuvre
dans le méme sens, le formalisme luttant contre la physicalité toujours renouvelée de
la scéne. La codification, qui prétend pérenniser les ceuvres, selon la croyance idéaliste
dans I’éternité de I’art, entre en conflit avec le caractére éphémére de toute interpréta-
tion, performance et art d’expression. La danse fait se cétoyer 'abstraction pure et la
disparition, la mémoire et I'oubli, comme I'ont dit Paul-André Fortier et Jean-Pierre
Perreault en signant chacun ainsi une de leurs ceuvres. Voila pourquoi Drumming
inspire Ginette Laurin de méme qu’Anne Teresa De Keersmaeker, venue présenter sa
version de Drumming au Festival international de nouvelle danse, cet automne. Une
matiére a4 confluence intéressante a observer.

Aucune forme fixe, donc, n’a semblé diriger la chorégraphie de Laurin, étant donné
que le jeu des percussions s’y déploie dans une série de solos entrecroisés, tantét dia-
logiques, tant6t indépendants. La piéce musicale était interprétée par la SMCQ,
dirigée par Walter Boudreau, dont les musiciens se sont exécutés derriére un rideau
de voile, au fond de la scéne. Cette double prestation s'est révélée fascinante. Ce-
pendant, au grand dam de la danse, la musique retenait davantage ['attention.

Comment la musique a-t-elle pu voler le premier réle a la danse, pourtant déployée
en avant selon une composition adéquate ? On peut s’interroger sur la pertinence de
superposer deux arts distincts, dont I'un - ici, la musique - intégrait un degré de per-
formance a lui seul suffisant pour occuper le c6té spectaculaire de la représentation.
En comparaison, la bande sonore du spectacle d’Anne Teresa De Keersmaeker, au
FIND, semblait agressante et peu subtile, mal réglée de surcroit, tandis que la choré-
graphie prenait haut la main tous les avantages'. La salle Pierre-Mercure, ot a eu lieu
la création Laurin-Reich/Boudreau, permettant d’apprécier a sa juste valeur I'exécu-
tion musicale, rendait possible une tout autre expérience.

Etait-ce la puissance envoitante de la musique sérielle, jouée en direct — et cet affaire-
ment des musiciens a changer de place entre les percussions —, qui détournait le re-
gard a son profit ? Ou la danse était-elle trop pile, sans personnalité suffisante, pour
relever la signature de Laurin et la présence de sa compagnie ? Disons-le, le mystére
de la performance musicale, bien éclairée par Axel Morgenthaler, n’a pas paru
soutenu dans la chorégraphie, gichée par des costumes particulierement laids qui
voulaient = maladroitement, au regard de I’'ensemble — évoquer I'urbanité que Laurin
associe a I'univers de Reich. La chorégraphe construit d’ordinaire un monde formel
trés codifié, et I'exécution en est maitrisée. La Vie qui bat convient a cette musique :
les danseurs, parlant de la difficulté d’en repérer le marquage temporel (les musiciens
comptent les battues du chef d’orchestre a partir des signaux qu'il donne) disent
pourtant que « la physicalité permet de I'entendre ». Néanmoins, 'intériorité, en tant
que force de cohésion des interprétes, n’était pas tout a fait au rendez-vous. Bien que

1. Les représentations ont été données au Monument-National, salle Ludger-Duvernay, une salle de
théitre a I'italienne qui ne convient pas du tout & |'esthérique de la danse contemporaine de De
Keersmaeker. Nous reviendrons sur la chorégraphie dans un prochain numéro de Jeu.
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stimulante, la coordination entre les interprétes n’égalait pas celle des musiciens.
Mais I'initiative reste un des défis les plus riches de la saison. On souhaite des repri-
ses, mieux arrimées.

Les embiiches, lors de telles « co-naissances » artistiques, ne ternissent pas les entre-
prises qui les dirigent. Celles-ci rendent vains bien des spectacles hativement baptisés
danse-théatre ou multidisciplinaires. 'absence de tempo, et plus encore la désynchro-
nisation, un vrai casse-téte pour les danseurs, a exigé une autonomie et une coor-
dination inventées. Ce fut « un travail terrible », selon Walter Boudreau ; « une
découverte de la trés grande énergie dégagée par les musiciens », selon I'un des
danseurs. Le chef d’orchestre a dii déterminer des motifs qui puissent servir de repéres
pour les danseurs, C'est dire qu'une chorégraphie « aléatoire » n'a pas encore été
inventée, Dans la Vie qui bat, la composition emprunte aux développements ryth-
miques une allure cyclique et répétitive, un principe de variation et de digression
graduelle. Aux c6tés des tambours et des percussions, relayés par la voix et par I'ac-
tion des stroboscopes, la danse permet d’explorer des gestes en série qui, en progres-
sant, aménent une désynchronisation.

Musique et danse interrogent ici leurs composantes. Laurin aborde ce qui, chez
Reich, prend la forme d'une rigidité structurelle et d’une régularité formelle. De la
son travail, dit-elle, autour des thémes de ['urbanité et des rituels de la vie contem-
poraine, Ces images jalonnent son intention chorégraphique, sans constituer un
référent évident dans la danse, tout comme des images paraissent loin d’expliquer
Pintérét hypnotique que Reich suscite avec Drumming.

Les mots, les images accompagnent souvent la création musicale et gestuelle, tout en
demeurant en marge. Ce décalage fascine et déroute. Pourtant, les liens nécessaires
prennent des formes plus ou moins harmonieuses et évidentes. Lorsque l'inadéqua-
tion apparait, des intervalles se libérent ; I’ceil, oreille et I'esprit évaluent alors leurs
rapports créateurs d’inédit. Au risque d’en perdre le fil et la nécessité.

De Louis Robitaille a Gioconda Barbuto

Nouveaux venus dans le paysage montréalais, les Ballets-jazz de Louis Robitaille se
proposent de donner leur chance 4 de nouveaux danseurs et & des chorégraphes en
émergence. Si James Kudelka, régulierement programmé aux Grands Ballets Ca-
nadiens, est un chorégraphe contemporain renommé, Gioconda Barbute et Crystal
Pite sont encore des visages inconnus du grand public. Or, c’est un programme équili-
bré, d’une trés valable qualité d’interprétation et d’une expressivité soutenue, qui a
été présenté par les Ballets-jazz. Avec Pendulum de Pite, Ghosts de Kudelka — sur sept
chansons des Beatles — et Circuit de Barbuto, il y avait de quoi rejoindre un public
varié. On souhaite que les danseurs et danseuses puissent acquérir plus d’expérience
de la scéne et que des moyens soient donnés a la compagnie pour qu’elle se produise :
leur travail le mérite, et le public aussi.

Avec leur soirée Emotions, les Grands Ballets Canadiens atteignent un de leurs man-
dats : faire apprécier des chorégraphes contemporains. Gioconda Barbuto, qui danse

actuellement au Nederlands Dans Theatre III tout en produisant des chorégraphies,
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Piccolo Mondo, chorégraphie
de Gioconda Barbuto, les
Grands Ballets Canadiens.
Sur la photo : Anik Bisson-
nette et Mario Radacovsky.
Photo : David Cooper.

y signait Piccolo Mondo, sur une musique de Marjan Mozetich. Aux Ballets-jazz
comme aux GBC, la facture de ses piéces se révéle intéressante, d’une complexité
notable et d’une grande finesse de composition. On y voit une alternance de solos
répondre aux interrogations de duos ot le regard du public est pris a témoin, ce tiers
présent obligeant une ritualisation de la quéte amorcée. Le regard collectif semble
¢étre entré dans la chorégraphie : la personnalité du « personnage dansant » — il est
doté d’un caractére — amorce un dialogue. Il faudra suivre le travail de Barbuto pour
mieux saisir son esthétique, qui puise dans son expérience trés variée un langage
gestuel fort personnel.




Pour compléter cette soirée, assez vaguement intitulée Emotions, signalons Slow
Smoke de Kevin O’Day, sur une musique de John King, créée pour cette piéce, qui
représente bien la jeune danse contemporaine américaine. On remarque, dans une
telle ceuvre, I’harmonie de la danse et de la musique. Ce qui fait ressortir, en un sens,
I'intérét d’une création concertée du chorégraphe et du musicien : la musique et la
danse ayant acquis leur autonomie, les voir converger donne une force a la création.
Quant a Septime Webre, auteur de Chez la duchesse, dansée sur une musique de
Richard Einhorn, il fait partie de la reléve ; ce chorégraphe d’origine texane, inter-
préte classique d’un répertoire surtout moderne, dirige I’American Repertory Ballet.
La soirée Emotions s’est révélée trés belle, la présence de I'orchestre soutenant le titre.
Mais une certaine froideur ne parvenait pas tout a fait a faire franchir au spectateur
la distance qui sépare un formalisme pur dans le mouvement et une incarnation
vivante de la danse.

Il y a peut-étre une raison a cet inconvénient. Dans une telle soirée éclectique, on en
demande beaucoup au spectateur. A-t-il vraiment le temps d’entrer dans un univers
avant de s’ajuster au suivant ? Ainsi, le Trio des variations classiques des GBC, avec
ses Théme et variations de Balanchine (1947), paraissait d’un autre siécle, joliment
dansé, mais raidi par la nostalgie d’une Russie brillante, hors de toute réalité. A l'in-
verse, la piéce Before Nightfall (1985) de Nils Christe nous offrait la possibilité d’ad-
mirer une ceuvre exceptionnelle, aussi belle que troublante, nocturne, savamment
teintée d’angoisse. Les interprétes des GBC ont fait preuve de talents étourdissants.

Danse au FTA :Vasconcelos, Platel, Mouawad

S%il est un signe du rapprochement de certains arts, la présence de la danse au Festival
de théitre des Amériques, comme celle d’une théitralité au FIND, le montrerait aisé-
ment. Paula de Vasconcelos n’ouvrait-elle pas le FTA, rendant jaloux tout metteur en
scéne ?

Paula de Vasconcelos et les Bacchantes

Cette piéce restera associée au lever de rideau symbolique : que la lumiére soit. Un
espace dramatique surgit dés la scéne d'entrée, trés spectaculaire. Sous une robe
majestueuse que le personnage reléve en moult arabesques, on voit successivement
trois danseuses se dérouler de la position feetale jusqu’a la naissance, signal de leur
émancipation symbolique. Plus d’un spectateur en a eu le souffle coupé. Cette belle
scéne illustre une légende grecque. Rhéa, épouse de Chronos et mére de Zeus, enfante
trois filles qui, par I'exercice de leur domination sur les hommes, se vengent de ceux-
ci. Vasconcelos s’en tient A cette étape de la légende. Par la suite, les Bacchantes
déchirent Penthée, roi de Thébes, parce qu'il a voulu introduire le culte de Dionysos.
Le théme antique est donc ici traité librement.

La piéce repose sur une succession de tableaux colorés. Un des éléments structurants,
repris sous divers modes de la chorégraphie, est constitué par une scéne de jeux
d’échecs, sur un damier coloré qui recouvre le plateau. Soulignons ici le travail remar-
quable de Marc Parent aux éclairages. A une table, des hommes reprennent cette par-
tie d’échecs, qui symbolise le pouvoir masculin tourné vers la domination physique
et la rationalité du jeu qu’ils contrélent. Cette organisation masculine est le pendant
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du monde des femmes, dirigé par la nais-
sance et la maternité. Jusqu'au moment
ol les roles s’inversent, les Bacchantes
exercant leur droit a la vengeance lors de
corps a corps meurtriers. L'une d’elles
parvient méme a battre les hommes sur
leur terrain, en remportant la partie
d’échecs.

Un moment marquant de la piéce se dé-
roule au bord d’une piscine o Narcisse
contemple son image. Mais son alter ego
féminin sort soudain de ’eau. La fin des
Bacchantes est un pugilat général.
drame principal est ainsi construit, mais
I'intérét de I'ceuvre réside surtout dans la
scénographie et dans les moments de
danse. Car I'intégration des scénes n’est
pas harmonieuse et n'atteint pas ce que le
théitre requiert : on perd souvent I'arti-
culation temporelle et logique, tandis que
le propos général parait réducteur et
stéréotypé. Justifie-t-on ici la violence
d’un sexe pour dénoncer celle de I"autre ?
Les guerriéres, amazones en quelque
sorte, émasculent joyeusement leurs
homologues, compagnons de vie, de
loisir ou de profession. La danse devient
alors accessoire. Plus la piéce avance,
plus sa structure semble se dissoudre et se
perdre. §'il a ses qualités propres, le tra-
vail chorégraphique de Vasconcelos
évoque par ailleurs bien des aspects de la
danse guébécoise. Cette ceuvre intéres-
sante, plus achevée que les précédentes,
souffre encore de trop de dispersion.
Mais une qualité d'exécution s’attache
aussi a cette création.

Les Bacchantes de Paula Alain Platel et lets op Bach

de Vasconcelos, Pigeons Invité de Belgique, ce metteur en scéne a produit toute une émotion, soulevant ’en-
International. Sur laphoto . thousiasme de beaucoup avec sa troupe. La démarche de Platel n’est pas neuve : il
Mathilde Monnard et Luc réunit un groupe de gens, les enferme, leur soumet un projet, leur fait entendre des
Ouelletre. Photo : Paul- piéces musicales — cinquante ceuvres de Bach pour cette piéce-ci, dont vingt et une ont
Antoine Taillefer, été retenues par les interprétes -, les regarde s’exprimer et détermine peu a peu sa

chorégraphie. Il s’agit donc d’une création de groupe, non standardisée, qui met en
présence huit cultures, avec huit interprétes parlant huit langues distinctes. L'atelier
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menant i la création a duré cinq mois. A cette cacophonie des identités, il ajoute qua-
tre enfants dés le départ, dont I’un, trés jeune, doit se demander o1 il se trouve et ce
qu'’il fait l. D’autant que le spectacle comporte maintes scénes violentes.

A partir d’une recherche sur la question « Comment
les gens pensent-ils ? », Platel a congu trois piéces,
dont la derniére est lets op Bach. Son propos a beau-
coup évolué, a-t-il expliqué lors d’une rencontre avec
le public. « Ma compagnie n’est ni une troupe ni une
secte, mais un groupe qui se rencontre. Les inter-
prétes et les créateurs échangent vraiment. » Echan-
ges, vraiment ? La piéce présente, sur le mode du col-
lage, les aspects les plus durs du monde occidental
urbain actuel. Sans doute son travail conduit-il a
gérer les manifestations individuelles de I'expression.
Tolérant, Platel traite néanmoins lesdites rencontres
comme des matériaux de sa piéce. Le facteur humain
en prend pour son grade : 'ensemble est dur. Inver-
sement, les interprétes ont eu le loisir de décider eux-
mémes de leurs mouvements et d’en inclure le sens
dans le mouvement général.

Dans cette production, toutes les scénes sont dansées
et chorégraphiées ; pourtant, Platel se déclare « met-
teur en scéne ». L'importance des décors, de vérita-
bles architectures scéniques, attire la danse dans le
monde du théitre, méme si les catégories demeurent
floues. Pour assurer une cohésion, les interprétes de-
meurent en scéne durant tout le spectacle, autant que
I'orchestre et les chanteurs. Ces derniers ont été choi-
sis parmi les meilleurs de leur spécialité : ils s’exécu-
tent ici avec une imperturbable générosité.

On reconnait, dans ce travail éprouvant et échevelé,
tant par le mélange des registres, de I’art classique de
Bach et des scénes de vie quotidienne, tant par la sa-
turation de I'espace, encombré tel un bazar et cons-
truit jusque dans les cintres, que par 'ouverture de
Platel a la folie et aux fantasmes les plus surprenants, une esthétique qui rappelle le
travail de Robert Wilson avec I'opéra classique. Platel, interrogé sur ses affinités avec
'opéra, convient aisément que cet art, dont on connait les traditions de qualité en
Belgique, I'a influencé.

Mais Platel va plus loin. « Il y a des accidents qui nous aident, déclare-t-il. Par exem-
ple, la fille venue d’Israél s’est blessée au genou. Elle a dit étre opérée. Je Iai gardée,
et nous avons travaillé autour de cette blessure. » De méme, la guerre de Yougoslavie
est présente, comme |'un des épisodes représentés par le chant des femmes de la
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lets op Bach, les Ballets C. de
la B, Ensemble Explorations
(Belgique). Photo : Chris van
der Burght.

troupe. On 'aura compris, Platel donne la parole aux arts de la rue. Circonstances,
hasard et improvisation sont i la base de ses choix artistiques.

Toutefois, I'engagement de Platel, dans cette ceuvre, demeure discutable. Son projet
est-il un témoignage ? Laffirmer suffirait 3 définir son travail, si I'on considére le
choix de ses interprétes : ses préférences vont aux gens timides, susceptibles de réagir
avec émotion une fois provoqués. Ou voulait-il explorer les possibilités de Bach
aujourd’hui, avec des personnes désireuses de tenter I'aventure, quelle que soit leur
formation en danse ? Bach est ici monté par extraits, comme une musique d’accom-
pagnement sur un scénario. Mais I'exécution remarquable et la nature méme des
extraits, pour lesquels la compétence du directeur musical, Roel Dieltiens, a été re-
quise, vient ici faire basculer le travail théatral et chorégraphique hors du cadre
prévu. Bach transcende le propos.

Culture ou artifice # La musique de Prince, avec son refrain « Et si Dieu était I'un
d’entre nous ? » qu'on entend & un moment, propose un lien entre la génération des
danseurs et I'esprit de la musique classique. Bach, en réponse i la question, ouvre un
autre monde, par contraste. Sa présence apaise et crée un mirage de beauté la ou I’hu-
manité faillit. Bach devient nécessaire et naturel. Ce qui manque a 'univers artificiel
d’un opéra, ou les milieux bourgeois I’entretiennent sans se questionner sur sa néces-
sité, Platel prétend méme que la mort, omniprésente chez Bach, apparait mieux
lorsque sa musique réagit a d’autres expressions de la mort, prises dans la rue et
autour de nous, les danses contemporaines intégrant des thémes politiques et sociaux.

Le but de Platel est bien de faire passer Bach du supermarché au rang de créateur si-
gnifiant aujourd’hui jusque dans les milieux populaires. Le propos est politiquement
correct. Qu'il retienne, dans Iets op Bach, une scéne de cirque (avec lancers de
couteaux sur une cible recouverte d’un poster de DiCaprio), une contorsion, une épi-
lation de jambes, une scéne parodique entre deux gars qui jouent les toréadors, ou
une conversation entre deux filles d’Argentine et d’Israél (comparant la douleur des
méres de la Plaza di Mayo et I'inquiétude des gens d’Israél, voyant leur pays au bord
de la tragédie), Platel urtilise la rage qui accompagne toute protestation, mouvement
de résistance et témoignage de I'urgence de vivre. Bach, selon lui, a construit un
monde meilleur en partant du méme besoin. Mais on peut se demander si réduire
Bach a nos inquiétudes politiques d’aujourd’hui est la meilleure fagon de I’écouter.

Wajdi Mouawad et Réves

Réves est une piece de théitre et non un spectacle de danse. Ce qui nous intéresse ici,
c’est la collaboration du chorégraphe Jean GrandMaitre a cette production. Lhis-
toire, nous dit-on dans le programme, est accessoire. Elle raconte un épisode de la vie
d'un écrivain, seul dans sa chambre, visité en imagination par des personnages qui le
hantent et I'importunent. A cette vision onirique répond une mise en espace propre i
dramatiser le théme, organisé en dix chants, comme une épopée.

D’un cété, il y a le langage de Mouawad. Surabondant, fluctuant, débordant. De
I’autre coté, la rigueur de la mise en espace de GrandMaitre. Onze comédiens et une

danseuse se partagent la scéne exigué de I’Agora de la danse, réduite par un décor a
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trois pans de mur d’une chambre d’hétel. Des portes et des fenétres permettent une
série de jeux de scéne, transformés en une véritable chorégraphie, qui occasionnent
les seules actions de la piéce. Enfermé, le personnage demeure immobile, accablé par
son propre langage dont nous perdons le fil. Lintérét de Réves, une piéce qui a paru
trop longue, vient surtout de ces fantasmes, surgis dans cette chambre comme les
montres molles de Dali dans le désert. Mais il est resté un décalage irréductible entre
Mouawad et GrandMaitre. Si bien qu’Estelle Clareton exécute un solo quasi incon-
gru. Si Réves passe a la postérité, c’est au chorégraphe qu’on en devra I'apport le plus
singulier, et le plus cohérent.

En saison réguliére

La saison en danse ne serait pourtant pas grand-chose sans les compagnies ni les
artistes qui ceuvrent, plus modestement que dans les festivals, a faire avancer tant leur
travail que la danse québécoise. Louise Bédard, Ken Roy, Roger Sinha, José Navas,
Lin Snelling, Annik Hamel, Estelle Clareton ont été les principaux joueurs de ce
renouveau. A I’Agora de la danse, 2 'Espace Tangente, a I'Usine C, au petit Théitre
du Maurier du Monument-National, divers spectacles ont été présentés dans 'esprit
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Projet Roy, Danse-Cité,
Chorégraphes : Louise
Bédard, Héléne Blackburn
et Danidle Desnoyers. Sur
la photo : Ken Roy. Phato :
Michael Slobodian,

de P'exploration et des rencontres, plus que dans la volonté de peaufiner la forme
définitive des ceuvres. Cette liberté, alliée au caractére trés éphémére des productions,
permet des audaces et une légéreté que maintes scénes pourraient leur envier.

Ce fut un pur bonheur d’assister, dans I'ambiance intime d’un espace carré, autour
duquel les spectateurs étaient répartis, a la triple prestation de Ken Roy : trois solos,
signés Louise Bédard, Héléne Blackburn et Daniéle Desnoyers, permettaient, telle une
dégustation fine, de comparer des styles de danse et I'art d’un interpréte, mettant  la
disposition tant du public que des chorégraphes sa sensibilité et son talent. Comme
dans un musée, Ken Roy prétait la danse au contact des yeux, sinon des mains prés
de 'effleurer a son passage et dans sa proximité. On aurait dit des gammes, ces
ceuvres aussi nettement reconnaissables, dans leur langage propre, que les couleurs
d’un peintre. Le piano accompagnait trés bien ce corps tendu et vibrant, égrenant ses
sauts et ses gestes telle une sonate romantique. Ken Roy dansait la un répertoire ; on
se serait cru, en suivant son corps sans se lasser, au concert.

On retrouvait aussi Ken Roy a Tangente, dans deux piéces chorégraphiées par Tassy
Teekman. Dans le solo qu’elle a créé pour lui en 1997, a I'intérieur d’une ceuvre inti-
tulée le Sceau du secret, il s’est montré léger, aérien. L'onirisme de la piéce a quelque
chose de tremblant et de volatil qui suscite une belle émotion. C'est le moment de dire que
dans la petite salle, laboratoire de maintes aventures, on pouvait aussi voir interpréter
ou chorégraphier, avec des bonheurs inégaux, Lina Malenfant, Lucie Boissinot, Tammy
Forsythe, Sarah Williams, Nancy Leduc, Patricia Perez, Estelle Clareton, Nicole
Renaud — des accros de la danse — et Patrick
Lamothe, Emmanuel Jouthe, Dave St-Pierre, entre
autres confréres d’une race ivre de bouger.

Autre expérience de Danse-Cité, dans la foulée
des cartes blanches, Annik Hamel, Anne Le Beau
et Eric Bernier — un habitué — ont a leur tour
choisi leurs chorégraphes : José Navas, Paula de
Vasconcelos et Wajdi Mouawad - pour celui-ci
c’était la premiére expérience. La soirée s'intitu-
lait : « C'est 'histoire d’'une femme », un titre
annoncé nulle part ailleurs que dans le pro-
gramme, signe d'urgence et d'intimité. Ces inter-
prétes savent toucher le public. Annik Hamel,
particuliérement insaisissable dans la grice enfan-
tine, entrecoupée de vrais moments de folie, chez
Navas, laisse un souvenir émouvant de sa belle
présence en scéne. Chez elle, on a pu contempler
I'état de panique dans lequel elle a dansé, expéri-
ence qu'elle congoit comme « un exercice d’écri-
ture automatique » ; chez Eric Bernier, I'intensité
vient d’une entrée dans le corps « abstraite, trés
différente du théitre ot on se coupe de soi » ;
gquant 4 Anne Le Beau, sa danse éthérée évoquait
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Prajet Hamel, Danse-Cité,
Chorégraphe : José Navas,
Sur la photo : Annik Hamel,
Photo : Yves Renaud.

les liens d’aminié délicats qu'elle partage avec Annik Hamel dans la vie : la choré-
graphe a su en tirer partie et créer une piéce pour elles deux. Ces moments de danse
semblent venir chercher chaque spectateur en personne, On a du mal & croire que ces
ceuvres intimistes pourraient supporter de grandes scénes et des publics éclectiques.
José Navas parle, pour cette création, d’« une expérience émotionnelle physique,
dont ['essentiel se produit au moment du spectacle pour les interprétes, et en studio
pour le chorégraphe ». En effet, il se dégage d’une soirée en la compagnie de ces
artistes la certitude d’une magie, d’une expression poussée aux limites de la perfor-
mance et, méme si la piéce n’est pas inoubliable, d’une expression de beauté contenue
dans la danse que rien ne saurait 3 nouveau incarner. Comme |’a peut-étre cherché
Steve Reich, on a le sentiment que « combiner la vie » prend un sens nouveau. Notre
perception en sera-t-elle un peu transformée ? Vertiges de la fragilité.

A I'Usine C, deux nouvelles piéces et deux reprises ont marqué la saison. Enter: Last
de José Navas, des corps costumés de noir entrant dans la lumiére, développe un ri-
tuel aux allures de priére pour I'éternité, tout en jouant sur la sortie imminente des per-
sonnages dansants hors de la vie. Une femme en robe rouge, incarnant un personnage
de quatre-vingt-deux ans, nous dit un poéme ; la danse de la touchante Manon Levac
semble elle aussi vouloir retenir la vie qui s’échappe. Mourir et durer, aimer et perdre,
la chorégraphie de Navas est marquée par ces oppositions. On les suit sans perdre de
vue que les corps en mouvement exaltent la force, la santé et la jeunesse. On fait con-
fiance a sa mémoire, qui sait transmettre aux corps le don de jouvence dont il se fait
le magicien et I'intercesseur aupreés de grands interprétes disparus.

Avec Fermme comme paysage, Lin Snelling m’a enchantée. Cette piéce intégre un spec-
tacle musical et vidéo, que soutient une sorte de transe proposée par la danseuse.
« Reflecting what is around me », peut-on lire et entendre au cours du spectacle. Il a
pour propos de transformer la danseuse en sable sur un bord de mer, en colline dans
un paysage, en roche sur la cote et dans la montagne. On assiste rarement a pareille
métamorphose, sauf peut-étre chez Pol Pelletier, capable de devenir i I'instant I'ani-
mal qu’elle habite. Lin Snelling a I'audace et I'habileté d’investir chaque os ou mus-
cle ou membre - une épaule, un dos... — et de jeter cette part d’elle, i laquelle le reste
de son corps se subordonne au point de quasi disparaitre, dans la mer, dans le feu,
dans I'air. On croit méme voir renaitre, 4 un moment, une scéne préhistorique. Bien
entendu, elle joue sur lillusion d’une prestidigitatrice, s’aidant d’images projetées
pour créer le volume des vagues, dans lesquelles son corps se fond partiellement.
L'image ainsi créée se poursuit lorsqu’au sol des jeux d’ombres superposent a nos
souvenirs immeédiats un fondu enchainé. L'illusion du corps épousant la matiére s’ins-
talle alors durablement sur la rétine. Il faut s’abandonner et se laisser entrainer dans
I'exotisme oriental des instruments métalliques — tibétains, notamment - et de cordes
ou de bois frottés, C'est un voyage des sens, sans paroles, que Lin Snelling conduit
avec son corps, qu'elle travaille de I'intérieur pour qu’il ne soit plus que métaphore
sensuelle, ouvert jusqu’aux mirages du fantastique, comme une extase et une médi-
tation.

Quant aux reprises, signalons |’étonnante et parfois dérangeante Giséle ou la
Maudite Amour sale de Brouhaha Danse, chorégraphiée par Rolline Laporte, dont
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I’énergie rappelle, a bien des égards, les premiers temps de La la la Human Steps.
Cette artiste polyvalente — qui compte déja dix ans de création — touchera les jeunes
amateurs de hardcore, la musique dure et électrique de Michel E Coté atteignant la
sensibilité tantot de maniére poignante, tantot avec agressivité. La chorégraphie guer-
riére, mettant en scéne une brutale ama-
zone nordique, est une ceuvre saccadée,
accompagnée de gestes sexuels et saturée
de mouvements exigeant une force re-
marquable, aux lancers et aux chutes qui
en laisseront peu indifférents (P.-S.:
n'amenez pas votre mére). 'ardeur que
cette création exige convient bien a Sarah
Williams, en particulier, dont la vitalité
est une vision redoutable. Le spectacle,
plus achevé que lors d’une précédente
présentation au Théitre La Chapelle, ou
une danseuse s'était blessée, a gagné en
magie, grice surtout i installation évo-
quant des rites médiévaux, avec ses lignes
de bougies allumées.

Dans un volet « jeunes », on a pu aussi
voir Glace noire de Roger Sinha. Cette
piece sur la dépendance aux drogues
dures portait bien son nom, avec son
carré de glace pilée sur lequel évoluaient
des adeptes de I'encre noire, coulant dans
les veines comme un sang mis a nu. Dur
moment ot la danse, en quelque sorte au
service d’une cause, s’effagait devant le
probléme, pour le coup vraiment rava-
geur, qu’elle dénongait.

Et dans un tout autre registre, ce panorama s’achéve avec un étonnant parcours, celui
de Hautnah, congu par Felix Ruckert, avec la complicité amusée de dix interprétes
(Day Helesic, Catherine Jodoin, Emmanuel Jouthe, Benoit Lachambre, Jacques
Moisan, Marika Rizzi, Pierre Rubio, Catherine Tardif, Luis Vergara et David Zurak).
I’Agora, transformée en espaces cloisonnés de tentures blanches, comme des tentes,
invitait les spectateurs, 'un aprés 'autre, a choisir un artiste qui exécutait devant lui
seul un solo, légérement personnalisé, dans I'un des boxes de toile. expérience, qui
invite des habitués de la danse a explorer le voyeurisme, a dépassé le cadre des sim-
ples sensations. Public et interpréte se trouvaient unis dans une intimité que le for-
malisme de I'expression gardait tendue entre le rire et un soudain goiit de larmes,
entre le recours aux conventions et une situation de participation inédite. On a eu
chaud sous la tente. J
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