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G
illes Renaud irra-
die discrètement.
À quelques jours
de la première de
L’histoire du roi

Lear au TNM, le comédien vit
une sorte de rêve. On le com-
prend: il s’apprête à jouer son
«premier vrai rôle de vrai vieux
personnage»… le tout dans un
chef-d’œuvre de Shakespeare
traduit par Normand Chaurette
et mis en scène par Denis Mar-
leau. Dif ficile de demander
mieux!

Presque un demi-siècle après
l’avoir vu triompher dans sa cé-
lèbre tirade sur Musset («Al-
fred de de») dans Les Enfants
de Chénier dans un grand spec-
tacle d’adieu, profitons de l’oc-
casion pour évoquer aussi avec
lui, en filigrane, cet extraordi-
naire métier qui consiste à
«jouer» des drames inventés
pour mieux faire prendre
conscience du fait qu’ils nous
définissent aussi…

La couleur Ubu
«Déjà, se voir offrir le rôle de

Lear, ça n’arrive pas tous les
jours», raconte Gilles Renaud en
passant les doigts dans cette
longue barbe grise qu’il a laissée
aller toute seule pour la circons-
tance. «On ne joue pas Lear deux
ou trois fois dans sa carrière: c’est
un rôle grandiose... Mais en plus,

c’est Denis Marleau qui me l’a
proposé au téléphone en m’invi-
tant à en discuter avec lui: j’ai évi-
demment tout de suite accepté…»

Renaud explique que ce Roi
Lear a d’abord pris la forme d’un
projet à long terme du Théâtre
Ubu qui s’est mis en branle il y a
plus de deux ans déjà; les nom-
breuses activités de la compa-
gnie — tournées, reprises, invi-
tations, multiplication des pro-
jets — l’ont toutefois empêché
d’éclore plus tôt. Lorsque Lor-
raine Pintal a proposé à Marleau
de célébrer à la fois le 30e anni-
versaire de sa compagnie de
création et la 60e saison du TNM
en montant le spectacle dans la

grande salle de la rue Sainte-Ca-
therine, la chose s’est cristalli-
sée du même coup.

Au milieu des bruits du petit
café tout autour, le comédien in-
siste sur le caractère très actuel
de l’histoire de Lear. «C’est un
sujet dont on parle de plus en
plus à la télé et dans les jour-
naux: L’histoire du roi Lear ra-
conte un cas de maltraitance.
C’est celle d’un vieux monsieur à
la tête d’un puissant empire qui

lègue sa “business” à ses deux
filles… qui le remercient en le
foutant à la porte. Lear est un
homme qui perd tout devant
nous. C’est une pièce sur l’injusti-
ce qui mène le monde, sur l’in-
gratitude des enfants. Sur ces
vieillards que le poids des ans a
transformés en êtres démunis,
sans arme aucune, hyper sen-
sibles, séniles. Un vieil homme en
perte de contrôle qui ne peut plus
gérer sa vie et qui pleure sans ar-
rêt sur son sort, c’est de plus en
plus courant, non?» Bref, Sha-
kespeare aurait pu se pencher
sur le même sujet la semaine
dernière.

D’ailleurs, les sujets nous
bousculent tout à
coup; les avenues
de discussions se
multiplient. On ef-
fleurera à peine la
vivacité, la poésie
et l’économie de
la langue de Nor-
mand Chaurette,

qui parvient depuis des années
déjà à actualiser encore davanta-
ge les propos du grand Will. Et
l’on parlera plutôt du fait de tra-
vailler avec Denis Marleau.

«Tous les gens du milieu
connaissent le travail de Denis,
reprend le comédien. On a tous
vu ses shows dans les festivals ici
et ailleurs; moi, je le suis depuis
son Roberto Zucco. Je n’ai pas
tout vu, comme certains, mais je
sais que Marleau émet sur une

longueur d’onde très précise, très
constante, et j’avais très le goût
de travailler avec lui…» Il ra-
conte que toute l’équipe partici-
pe au travail de table autour du
spectacle: on discute du texte,
de l’auteur, des personnages,
du contexte. Pour «voir» le
spectacle de la même façon et
s’y glisser plus ef ficacement.
Marleau apporte aux produc-
tions d’Ubu leur couleur parti-
culière en se livrant à une
presque psychanalyse du texte
et des personnages avec tout le
monde. Après deux semaines
de table, comme dit Gilles Re-
naud: «On se lève et on joue!»

Les passeurs
L’équipe de Lear s’est tapé le

luxe de neuf semaines de répéti-
tion. Heureusement, s’il faut en
croire Renaud… «C’est un texte
qui n’est pas facile, un des plus ly-
riques de toute l’œuvre de Shakes-
peare. C’est complexe, farci d’in-
trigues multiples vécues par une
foule de personnages: on lit par
exemple dans le texte que Lear a
une escor te de 100 serviteurs
alors qu’au TNM, on sera 12 co-
médiens… (Notons en passant
que la distribution apparaît fabu-
leuse et comprend, entre
autres, Paul Savoie, Jean-Fran-
çois Casabonne, David Boutin
et Pascale Montpetit.) «Il est im-
portant, poursuit Gilles Renaud,
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comme s’il était là

Ubu monte 
au TNM une

Histoire 
du roi Lear

qui pourrait
se passer ici 

et maintenant

Shakespeare 

«C’est une pièce sur l’injustice qui mène
le monde, sur l’ingratitude des enfants.
Sur ces vieillards que le poids des ans 
a transformés en êtres démunis.»

ANNIK MH DE CARUFEL LE DEVOIR



I l en va des lieux comme des
gens. Certains, plus inspi-
rants que d’autres, regar-

dent au loin, visent les hauteurs.
Quand des horizons bloqués sous
un ciel bas et lourd à la Baudelaire
nous jettent à terre, suffit parfois
d’entrer dans un temple, de
quelque confession
qu’il soit, pour y re-
prendre ses esprits. L’al-
titude du plafond, l’har-
monie des formes et
des couleurs possèdent
des vertus curatives,
faut croire. Sous la cou-
pole aux splendides mé-
daillons peints de la bel-
le cathédrale Marie-Rei-
ne-du-Monde de Mont-
réal, on sent de ces ap-
pels d’air... Mais ça se joue aussi
hors du champ religieux. S’éri-
gent désormais des temples sans
dieu, mais non sans art, capables
de vous propulser en orbite à leur
tour.

Ainsi, cette semaine, on était
plusieurs à pousser des Oh! et
des Ah! sous le dôme de la So-
ciété des arts technologiques
(SAT), inauguré en novembre,
bulle des projections les plus
folles. Celui-ci fut créé par l’ar-

chitecte aux multiples talents
Luc Laporte, bien malade pa-
raît-il, à qui on envoie au passa-
ge tous nos vœux et coups de
chapeau.

La SAT, établie sur l’ancien
marché Saint-Laurent, en face
du Monument-National, exhibe

ce dôme visible sur la
Main. Mais mieux
vaut entrer pour voir
sa sphère en action.

Monique Savoie,
papesse montréalaise
du numérique, qui mit
au monde la SAT il y a
15 ans, recevait ce 8
mars le titre, haute-
ment mérité, de gran-
de bâtisseuse du XXIe

siècle, des mains
d’Helen Fotopoulos de la Ville
de Montréal.

D’où notre présence en
nombre deux jours plus tôt
pour une soirée-hommage. Ma-
rie Chouinard, Phyllis Lambert
et d’autres maîtresses femmes
célébraient la visionnaire. Dia-
ne Dufresne à New York, par
satellite, après avoir entonné
deux strophes d’Oxygène, disait
trouver à la Grosse Pomme des
raisons d’envier Montréal.

De fait, là où les planétariums
proposent un petit séjour sous
la voûte étoilée, là où le pan-
théon romain avant l’ère chré-
tienne s’était voulu un monu-
ment à tous les dieux, le dôme
de la SAT se révèle unique au
monde, puisque voué exclusive-
ment à l’expérimentation et à la
diffusion artistique.

Il s’envoyait mardi soir en
l’air au-dessus de la tête de Mo-
nique Savoie, dans son cercle
sélect de bâtisseuses montréa-
laises, où l’avait précédée Jean-
ne Mance. Sa SAT en 1996,
«c’était la nef des fous, le bateau
de la méduse», évoquait la navi-
gatrice du futur.

Car le numérique, ça man-
geait quoi à l’époque? Et ça go-
berait quelles substances hallu-
cinogènes dans un nébuleux
avenir? Euh!

Monique Savoie y croyait. Ça
en prend juste une.

Puis, les arts technologiques
se sont mis à pousser en fleurs
vir tuelles sur le terreau du 
numérique. Toute une avant-
garde ar tistico-scientifique 
(10 000 membres) s’est ruée
sur ce laboratoire pur Mont-
réal. À l’étranger, les créateurs
s’inclinent aujourd’hui bien bas
devant l’acronyme SAT, symbo-
le des modernités éclatées.

Luc Courchesne remontait le
parcours de la combattante, vie
et œuvre de Monique Savoie, à
travers un montage des photos
projetées sur le dôme, qui vous
maintenait le nez en l’air durant
les discours.

Il me parlera plus tard du
dôme: traitement acoustique et
thermique, écran de projection
sphérique suspendu, batterie de
huit projecteurs, 157 enceintes
acoustiques enveloppant le spec-
tateur. Que du neuf et du high
tech! Des compositeurs, des vi-
déastes, des photographes, des
marionnettistes, des artistes de

la 3D, des scénographes et des
chorégraphes s’en emparent
pour créations futures. Même
des films devraient naître sur ce
support courbe.

Ce soir-là, j’ai attrapé au vol
Paule Baillargeon, cinéaste qui
recevra dimanche le Jutra hom-
mage lors de la grande nuit du
cinéma.

— Hé! Pas trop nerveuse?
On s’est assises sur des

sièges placés en cercles contre
les parois. Quand la chic faune
de l’hommage fut aspirée dans
une autre pièce pour le vin
d’honneur et les petites bou-
chées, le dôme nous a mainte-
nues sur place, comme aspirées. 

Il fut question de son dis-
cours aux Jutra. «Je vais parler
un peu de mes modèles mascu-
lins au cinéma, car du côté des
femmes, le paysage était vide»,

me dit Paule. Elle lui aura
manqué, cette dimension fé-
minine là, en unité de mesure,
au début de sa carrière. Mais
je la sentais heureuse aussi. À
cause de son délicieux film au-
tobiographique Trente ta-
bleaux, tout en fragments de
vie, en plages d’animation, qui
gagnera nos écrans dans deux
semaines.

On est demeurées longtemps
sous notre dôme, à peu près
seules et ravies de l’être, refai-
sant le monde. Surtout quand la
DJ Mini a testé des projections
sur la sphère. Soudain, l’inté-
rieur d’une église est apparu,
apparemment tiré d’un songe.
Puis des fragments de son pla-
fond, de ses vitraux, de sa nef se
sont écroulés les uns après les
autres jusqu’à l’anéantissement,
symboles d’un passé religieux

en déroute. Des cordages tres-
sés ont pris le relais de l’église,
sorte de cathédrale moderne
avec un carré noir en haut, por-
te sur l’infini d’un ciel de nuit.

Happées par un temps sus-
pendu, magique; submergées
sous cet espace aux virtualités
inépuisables, on savourait le
privilège d’en voler des images
en sourdine.

Lorsque les invités sont par-
tis voir le spectacle des projec-
tions sous dôme, je me suis es-
quivée, préservant ce moment
de grâce. Mais je remerciais à
par t moi Monique Savoie
d’avoir caressé des rêves de
plafonds ronds qui dansent. Car
en grande bâtisseuse, mais aus-
si en génie de la lampe, elle
avait pris soin de les exaucer.

otremblay@ledevoir.com

Le dôme et la dame
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de clarifier rapidement les choses
et d’aller à l’essentiel en laissant
tomber beaucoup de petites in-
trigues secondaires. En gros, on
en vient ainsi à raconter une seu-
le histoire même si elle se ramifie
dans plusieurs directions.»

Pas de chevaux sur scène,
donc. Mais l’Angleterre, oui,
même si ce n’est pas tout à fait
celle que Shakespeare a connue.
La production s’incarne dans un
décor hypermoderne avec des
costumes de 2012. Le tout est
très «actuel» parce que le texte
l’est. «Et ça marche! reprend le
comédien. C’est d’une redoutable
efficacité… Enfin, vous verrez…»

Le drame de la vieillesse. Aujour-
d’hui. Alors que l’espérance de
vie est de plus en plus élevée…
et le futur, le futur…

On verra bien pour le futur
aussi, mais Gilles Renaud n’a
aucun problème avec le pré-
sent, bien au contraire. Il ra-
conte être redevenu un «ur-
bain total» et, lui qui est né sur
le Plateau, y est retourné par-
ce qu’il travaille beaucoup et
que c’est plus simple de vivre
à la ville. Il a beaucoup joué au
cinéma ces dernières années
et dans des séries télévisées
aussi, de sorte qu’il entend se
consacrer désormais surtout
au théâtre. «C’est la première
fois que je me permets de ne fai-

re qu’une chose à la fois: j’ai
tout placé pour pouvoir passer
plusieurs mois avec le person-
nage de Lear. C’est extraordi-
naire de prendre le temps de
vivre un bout de temps avec un
personnage que l’on va jouer,
s’imprégner de lui… C’est la
meilleure façon de faire passer
ce qu’il a à dire.»

C’est Renaud qui rappelle en-
core, en terminant, que chacu-
ne des représentations de L’his-
toire du roi Lear verra appa-
raître un comédien dif férent
dans le tout petit rôle du pas-
seur — pas plus d’une ou deux
répliques dites par un vieux ser-
viteur. On verra défiler là tous
ceux et celles qui ont construit,

à bout de bras souvent, le mi-
lieu théâtral fertile qui vit ici.
On trouvera la liste impression-
nante de ces 25 pionniers sur le
site du TNM.

Quelle belle façon de faire en
sorte que le courant passe à tra-
vers toutes ces générations
d’acteurs et d’actrices qui conti-
nuent à faire du théâtre un «ser-
vice essentiel».

Le Devoir

L’HISTOIRE DU ROI LEAR
De Shakespeare, traduit par Nor-
mand Chaurette et mis en scène
par Denis Marleau. Au TNM du
13 mars au 7 avril.

LEAR

SAT

Marie-Claude Poulin dans Intérieur de kondition plurielle, le premier spectacle présenté sous le
dôme de la SAT. 

ODILE
TREMBLAY
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Lee Su-Feh dans The Whole Beast

F R É D É R I Q U E  D O Y O N

A u départ, il y eut un rêve.
Une femme était étendue,

vivante, sur un barbecue et
donnait des parties d’elle-même
aux invités de la fête. Joyeux sa-
crifice, qui couvait toutefois une
terreur sourde: «J’étais la pro-
chaine», raconte en souriant
Lee Su-Feh.

La cuisine
comme métaphore

Elle fait bande à part sur la
scène chorégraphique cana-
dienne. Sa danse se tient
quelque part entre l’action per-
formative et la danse-théâtre.
Avec le solo The Whole Beast,
Lee Su-Feh utilise la cuisine
comme métaphore du corps,
des récits fictifs, réels ou in-
conscients qu’il porte. Elle n’y
rappor te pas son rêve, mais
l’esprit y est.

«C’est un regard, un voyage
archéologique, une extraction
des histoires qui existent dans le
corps», explique-t-elle dans un
français un peu bancal, assise
dans la petite salle du MAI
[Montréal arts interculturels]
où elle sera en spectacle cette
semaine.

Avant même d’entrer dans
la métaphore, il y a déjà chez
Lee Su-Feh cet amour de la
bouffe et de la cuisine. Le titre
est d’ailleurs empr unté au
livre de recettes d’un cuisinier
britannique, Fergus Hender-
son, représentant d’une cuisi-
ne qui apprête toutes les par-
ties de l ’animal, jusqu’aux
moins nobles et aux moins
tendres. «J’apprécie sa philoso-
phie — éviter le gaspillage —
qui renvoie pour moi au déve-
loppement durable.»

Selon le chef, les par ties
moins tendres, il suffit de les
cuisiner avec plus d’amour.
Une lecture que la choré-
graphe aime bien transposer
au corps: «Il faut faire attention
à tout notre corps et pas seule-
ment à ses parties les plus jolies
ou les plus visibles», dit-elle.
Certains textes entendus dans
la pièce sont carrément des re-
cettes tirées du livre. D’autres
se réfèrent (parfois en manda-
rin) au Zhuangzi, texte essen-
tiel du taoïsme.

«Une des petites histoires est
celle d’un boucher qui n’a plus
besoin d’aiguiser son couteau
parce qu’il a trouvé les espaces
entre les muscles, rapporte la

chorégraphe. Il y a toujours une
ouverture si on fait attention.»
Ces espaces «entre», l’artiste
s’en fait une spécialité.

Née en Malaisie, de la qua-
trième génération d’immi-
grants chinois, Lee Su Feh (Su
Feh, de son prénom) est arri-
vée en Colombie-Britannique à
20 ans, en 1988. Minoritaire,
même dans son pays d’origine,
elle parle six langues (le ma-
lais, le mandarin, le hokkien et
le cantonais, deux dialectes
chinois, l’anglais et le fran-
çais), mais n’en maîtrise parfai-
tement aucune, aime-t-elle rap-
peler. «Je suis toujours sur la li-
mite, sur le bord, “entre”.» 

Mythes du corps
Moins de sept ans après

avoir émigré au pays, elle fon-
dait la compagnie Batter y
Opera avec l’auteur et chan-
teur David McIntosh. Figure
du renouveau chorégraphique
de la fin de la décennie 1990
en Colombie-Britannique, avec
The Holy Body Tattoo, elle a
signé une vingtaine de pièces,
dont Spektator, présentée à
Montréal au dernier FIND
(Festival international de nou-
velle danse) en 2003, et Body-
Scan , créé avec Benoît La-
chambre pour le Festival
TransAmériques 2009.

Ancré dans le récit, son solo

The Whole Beast ,  créé en
2008, aborde les souvenirs,
déformés ou non par le temps,
les désirs assumés ou refou-
lés, tous ces récits qui finale-
ment «cuisinent» le corps et
l’esprit. Lee Su-Feh compare
sa danse à un travail d’excava-
tion de ces histoires enseve-
lies dans la peau, les muscles
et les os. 

«Parfois, ce sont des histoires
réelles, comme celle de ma scolio-
se; puis il y a des fictions tirées de
mythologies qui sont dans mon
corps et ma conscience. Il y a un
côté fiction à tous nos souvenirs.
La mémoire n’est pas linéaire.

On organise nos expériences en
quelque chose de plus linéaire.»
La musique qui l’accompagne
va de Henri Purcell au hip-hop
de Saian Super Crew.

Le thème n’est pas étranger à
la durée et à la singularité du
processus de création de la piè-
ce: un an de va-et-vient entre le
travail en studio, l’écriture et la
lecture de textes, pour tenter
de clarifier les sensations qui
l’habitaient. «Je testais aussi
comment mon corps vivant ré-
agit au texte.»

Dans ce solo, Lee Su-Feh se
fait à la fois le «boucher, la
viande, le cuisinier et le cuisi-

né», décrit-elle sur son site In-
ternet. L’idée de la transfor-
mation, du cycle de vie et de
mort, celle aussi d’une certai-
ne anthropophagie culturelle,
héritée de son rêve, traver-
sent la pièce, en filigrane. «Il y
a une sorte de cannibalisation
de mon propre corps. Je mange,
donc je donne.»

Le Devoir

THE WHOLE BEAST
De Lee Su-Feh
Du 15 au 18 mars au MAI
[Montréal Arts interculturels]

DANSE

Le boucher, la viande et le corps de la cuisinière
Lee Su-Feh déterre les récits que porte le corps dans son solo The Whole Beast au MAI [Montréal Arts interculturels]

JAMES PROUDFOOT

Lee Su-Feh, un cœur dans la main: « Il faut faire attention à tout
notre corps et pas seulement à ses parties les plus jolies ou les
plus visibles. »



P H I L I P P E  C O U T U R E

Oubliez Alber tine en cinq
temps. Voici plutôt, en six

temps, Simon, Stéphanie, Ma-
thieu, Simone et Stéphane. Deux
couples et un homme seul, per-
dus dans une sordide chambre
de motel sur le bord de la 117, en
pleine tempête abitibienne.
Après Circus Minimus et Pi...?,
Christian Bégin a imaginé un
autre huis clos dans lequel des
personnages sont forcés de se
confronter à soi et à l’autre.

Ce huis clos là, morcelé et
fluctuant, n’est toutefois pas
aussi réaliste que les deux
autres. Le temps se fractionne
et se redistribue soudaine-
ment, dévoilant la même scè-
ne en six versions différentes,
six présents possibles qui se
rencontrent et tracent en-
semble un chemin vers un pré-
sent ultime, vers une véritable
cohabitation. Bégin et sa com-
plice à la mise en scène, Marie
Charlebois, se questionnent
sur notre «incapacité à éprou-
ver une réelle compassion ou
une réelle empathie pour les
autres. Il faut, disent-ils, une
abnégation, un oubli de soi,
pour laisser entrer l’autre dans
sa vie. Et cette abnégation,
comme on le constate dans nos
propres vies, est de plus en plus
difficile à atteindre.»

Ils ont le sens de la synthèse,
ces deux-là. La pièce vient
d’être résumée en deux petites
phrases fourmillantes, lancées
comme un appel. Et puis, ils ont
dit ça ensemble, l’un complé-
tant les phrases de l’autre. Une
vraie paire d’auteur/metteure
en scène qui se comprennent
l’un l’autre dans un mouvement
organique, naturel. Bégin dira

aussi: «Chacun dans leurs
chambres, les deux couples et
l’homme seul qui va mourir vont
revivre la même scène différem-
ment, selon une nouvelle pers-
pective, puis se laisser traverser
par la présence des autres, dans
le corridor, dans les autres
chambres. Je pose ainsi la ques-
tion: combien de fois, dans nos
vies, devra-t-on passer par le
même chemin avant de tout à
coup arriver à se révéler à soi-
même et à laisser l’autre appa-
raître? Quand arriverons-nous à
cesser de vivre dans le mensonge,
dans les façades, dans la dissimu-
lation de nos réelles personnalités
et sentiments ou dans l’absence
de considération pour autrui?»

Le constat est cruel: nous ne
savons plus considérer les
autres parce que nous sommes
nous-mêmes coincés avec nos
corps et nos affects réprimés,
traversés de peurs vertigineuses
et de convenances écrasantes.
Ce qui nous mène directement à
l’indifférence, à l’imperméabili-
té, bref à l’absence, au vide.

Zones cachées 
et jeux de miroirs

Pour Christian Bégin, la
chambre d’hôtel, lieu d’intimité
privilégiée, prend le visage de
cette absence. «Le motel, dans
cette pièce, est un motel de bord
de route, un lieu anonyme, mi-
nable, glauque, sordide. Un mo-
tel de passe où les gens viennent
baiser sans amour. Ça évoque
pour moi une sorte de solitude.» 

Je reformule, naïvement,
comme le font toujours les jour-
nalistes: «Au fond, le vide de cet-
te chambre fait écho au vide
vécu par les personnages?»
«Exactement.» 

C’est pour ça aussi que la

pièce aligne des scènes tron-
quées, laissées en suspens puis
reprises selon un nouveau
point de vue, comme un recom-
mencement perpétuel de ce
qui n’a pas été réussi la premiè-
re fois? «Oui, mais aussi pour
dire qu’il faut par fois cesser
d’être au centre de son propre
point de vue sur le monde. Pour

dire que c’est bien de laisser
d’autres perspectives entrer dans
son champ de vision, pour que
la vie en soit influencée comme
il se doit. Il faut s’éloigner des
codes qu’on connaît pour envisa-
ger la vie autrement, selon de
nouveaux codes qui, ensemble,
tissent un portrait plus fidèle du
réel, ou plus englobant, qui in-
clut tout ce qui est enfoui.»

À ces mots la metteure en
scène s’emballe. C’est exacte-
ment ainsi qu’elle lit la pièce,
comme un dévoilement, en six
temps parallèles, de ce qui est
généralement dissimulé dans
notre rapport à l’autre. 

«Ce qu’on cache à soi-même,
inévitablement, on le cache à
l’autre. La pièce, en ce sens-là,
est très introspective: les person-
nages révèlent progressivement
des zones cachées d’eux-mêmes.
Je pense que la réalité n’est pas
uniquement déterminée par les
actions que nous menons réelle-
ment, elle ne se constitue pas que
de ces actions voilées, censurées:
la réalité comporte aussi tout
l’indicible, l’inavoué, le non-ac-
compli. Tout ce qui nous habite

et qui n’est pas révélé à la lumiè-
re du jour.»

En compagnie des comé-
diens Isabelle Vincent, Pier Pa-
quette et Patrice Coquereau,
autres Éternels Pigistes avec
qui ils travaillent depuis des an-
nées, Bégin et Charlebois tis-
sent donc la trajectoire menant
leurs personnages dans une hy-
perconscience d’eux-mêmes et
des autres. Ce ne sera pas faci-
le: le territoire est franchement
accidenté. «Mais, dit Bégin,
c’est ma pièce la plus lumineuse.
Mes personnages sont souffrants
mais, malgré la détresse que je
cherche à rendre palpable, j’ai
beaucoup de dif ficulté avec un
théâtre qui ne laisse plus passer
la lumière. J’ai besoin de voir la
lumière s’immiscer dans la
craque du mur.»

Collaborateur du Devoir

APRÈS MOI
Texte de Christian Bégin mis en
scène par Marie Charlebois. Une
production des Éternels Pigistes
présentée à La Licorne du 
13 mars au 14 avril, à 19h.

Théâtre

Pour en finir avec l’indifférence 
Les Éternels Pigistes proposent la rencontre en six temps d’âmes esseulées dans un motel sordide 
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Christian Bégin et la metteure en scène Marie Charlebois

«Ce qu’on
cache à soi-
même,
inévitable-
ment, on
le cache
à l’autre. 
La pièce, 
en ce sens-
là, est très
introspective.»

– Marie

Charlebois



C H R I S T O P H E  H U S S  

C e soir, et pour quatre repré-
sentations jusqu’à samedi

prochain, au Monument-Natio-
nal, l’Atelier de l’Opéra de
Montréal présente son spec-
tacle annuel. Il s’agit, cette an-
née, non pas d’un opéra inté-
gral mais d’un spectacle spécia-
lement formaté, intitulé Rossini
et ses muses: le grand dîner, dont
la conceptrice est Marie-Natha-
lie Lacoursière.

Rossini et ses muses: le grand
dîner marque la huitième colla-
boration de l’Atelier de l’Opéra
de Montréal avec l’École natio-
nale de théâtre et le Monu-
ment-National. Si l’on a pu ergo-
ter ces dernières années sur le
choix des ouvrages (Nelligan!)
et la présence massive d’an-
ciens pensionnaires de l’Atelier,
il est évident que le spectacle
du millésime 2011-2012 a été
cousu main pour les forces en
présence, qui seront exposées
dans un répertoire extrême-
ment formateur: la musique vir-
tuose de Rossini.

Un nouveau vivier
Les élèves de l’Atelier de

l’Opéra auront beaucoup à
prouver sur scène cette semai-
ne. Si, au milieu des années
2000, une génération bénie a
porté au pinacle la réputation
de l’Atelier de l’Opéra de Mont-
réal, les dernières cuvées sont
apparues plutôt anodines. Il est
vrai que l’établissement ne peut
pas «sortir» toutes les années
des jeunes chanteurs du calibre
de Phillip Addis, Étienne Du-
puis, Julie Boulianne, Michèle
Losier, Marianne Fiset, Pascale
Beaudin, Mireille Lebel, Anto-
nio Figueroa et Stephen Hege-
dus. La plus prometteuse des
jeunes finissantes des deux ou
trois dernières années est à
notre avis la soprano colorature
Suzanne Rigden.

La promotion 2011-2012 de
l’Atelier de l’Opéra de Mont-
réal comprend neuf jeunes
chanteurs: trois sopranos (Ka-
rine Boucher, Lucia Cesaroni,
Frédérique Drolet), deux
mezzos (Aidan Ferguson et
Emma Parkinson), deux té-
nors (Isaiah Bell et Riccardo
Iannello) et deux bar ytons
(Philip Kalmanovitch et Jean-
Michel Richer). Il y a aussi
une pianiste: elle s’appelle
Tina Chang et accompagnera
les chanteurs lors de ce spec-
tacle, donné, donc, sans or-
chestre. On a plus de moyens
à McGill et à l’Université de
Montréal!

Tous les stagiaires de l’Ate-
lier ne sont pas appelés à parti-
ciper à Rossini et ses muses. Ils
seront cinq: les sopranos Kari-
ne Boucher et Frédérique Dro-
let, la mezzo Emma Parkinson,
le ténor Isaiah Bell et le bary-
ton Jean-Michel Richer. Un
chanteur invité, Tomislav La-
voie, palliera l’absence de voix
de basse dans la cuvée.

On notera que le plus grand
talent révélé à Montréal récem-
ment, le baryton-basse Philippe
Sly (McGill), a choisi l’Atelier
de la Canadian Opera Company
de Toronto et s’apprête à partir
pour l’Autriche. Les prochaines
recrues majeures pour l’Atelier
de l’OdM sont deux autres
élèves de McGill: le bar yton
Gordon Bintner et la soprano
Tracy Cantin.

Une intrigue recomposée
En fonction des forces en

présence et des airs qui pou-
vaient leur être alloués, Marie-
Nathalie Lacoursière a imagi-
né une trame. «Étant gour-
mande et découvrant que Rossi-
ni était lui aussi très gour-
mand, m’est venue l’idée du
titre Rossini et ses muses: le
grand dîner», dit au Devoir sa
conceptrice.

Quand Rossini venait à Pa-
ris, des dîners étaient organi-
sés pour lui. «Il existe même
un vaudeville d’Eugène Scribe
à ce sujet», rappelle Marie-Na-
thalie Lacoursière. Il s’agit en
effet de Rossini à Paris, ou le
grand dîner, un petit ouvrage
datant de 1828. On rappellera
que Scribe et Rossini ont col-
laboré la même année à l’opé-
ra-bouffe (sans jeu de mots!)
Le comte Ory, présenté la sai-
son dernière lors des projec-
tions en direct du Metropoli-
tan Opera.

Le mandat de Marie-Natha-
lie Lacoursière était clair:
«L’atelier voulait travailler cer-
tains airs. Avec ce programme
j’ai peaufiné un scénario en

deux grandes scènes et un épi-
logue. La première scène se pas-
se le vendredi 13 octobre 1868,
jour de la mort de Rossini. À la
fin de sa vie, le compositeur or-
ganisait de grands dîners et
composait ses Péchés de
vieillesse, de la musique de sa-
lon. On imagine le lendemain
d’un grand dîner. Rossini, mou-
rant, est devant une grande fe-

nêtre. Une tempête fait référen-
ce aux nombreuses musiques de
tempêtes que l’on trouve dans
ses opéras. Des éclairs illumi-
nent la grande fenêtre et des
personnages fantomatiques vont
apparaître, des personnages qui
ont inspiré ses opéras.»

Isabella Colbran sera le pre-
mier de ces personnages. Cette
mezzo espagnole (1785-1845),
vedette du Théâtre San Carlo
de Naples de 1811 à 1822, fut
l’une des muses de Rossini, qui
s’était établi à Naples en 1815,
tant et si bien qu’il l’épousera
en 1822 (ils divorceront en
1837). Colbran a notamment
créé Armida en 1817 et Zelmira
en 1822.

Dans la suite de ce premier
tableau, Marie-Nathalie Lacour-
sière nous ramènera en arrière,
dans la jeunesse de Rossini.
«On verra Rossini écrire sur un
coin de table, puisqu’il composait
partout, en toute occasion, à une
vitesse incroyable. On entendra
un extrait de La Cambiale di
Matrimonio, son premier opéra,
composé à l’âge de 19 ans. Je me

suis aussi ser-
vie de sa cor-
respondance
amoureu s e .
Tout le pre-
mier tableau
traitera de la
période avant
Paris.»

Fort logiquement, la seconde
partie sera parisienne. «On se re-
trouve près de Paris, à l’auberge
Le Veau qui tète — elle existe
vraiment! Le chef Eugène Carê-
me prépare un repas pour son
ami Rossini. Tous les plats ont
un titre qui se rapporte à un de
ses opéras.» Marie-Nathalie La-
coursière s’est inspirée d’un
livre, Les péchés de gourmandi-
se, qui comprend quelques re-
cettes de Rossini lui-même.
«Des chanteurs demandent refu-
ge dans cette auberge. Rossini
n’arrive pas et Carême invite fi-
nalement les chanteurs, à condi-
tion que chacun chante un air
de l’opéra qui a donné son nom
au plat.»

Ici, la conceptrice du spec-
tacle avoue une petite entorse
historique: «Dans cette seconde
par tie, il y a des airs d’opéra
français — Le comte Or y,
Guillaume Tell — qui n’exis-
taient pas encore lorsque Rossini
est passé à Paris pour la premiè-
re fois.» Dans l’épilogue, on re-
viendra à la première scène et
le spectacle se terminera sur un
extrait du Stabat Mater.

Marie-Nathalie Lacoursière,

que l’on connaît plutôt pour sa
participation à des spectacles
de musique baroque, a été re-
pérée par Chantal Lambert, di-
rectrice de l’Atelier, pour sa
mise en scène de La chauve-
souris, de Johann Strauss, à
l’Université de Montréal. 

Dans un proche avenir, elle
aimerait bien approcher Mo-
zart — sauf La Flûte enchan-
tée, pour laquelle elle ne se
sent pas prête — mais pas for-

cément sous forme de colla-
ge. À bon entendeur, salut!

Le Devoir

ROSSINI ET SES MUSES :
LE GRAND DÎNER
Au Monument-National, les 
10, 13, 15 et 17 mars, à 19h30.
Billetterie du Monument-Natio-
nal: 514 871-2224, ou billetterie de
la Place des Arts: 514 842-2112.

Musique classique

Rossini sur un plateau
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ATELIER DE L’OPÉRA DE MONTRÉAL

Une scène de Rossini et ses muses: le grand dîner

Quand Rossini venait à Paris, des dîners
étaient organisés pour lui. « Il existe
même un vaudeville d’Eugène Scribe 
à ce sujet .»



S T É P H A N E
B A I L L A R G E O N

P endant plusieurs années,
alors que la téléréalité ga-

gnait de plus en plus de place
sur les écrans, Christiane Asse-
lin dirigeait des services liés
aux nouveaux médias, à Radio-
Canada. Ses amis lui récla-
maient souvent des anecdotes
sur son milieu et sur les téléréa-
lités en particulier. Telle partici-
pante réputée boulimique, se
faisait-elle vraiment vomir après
les repas? Et qui a couché avec
qui pour vrai?

Une fois passée à la vice-prési-
dence de la maison Turbulent,
elle s’est souvenue de ces pro-
fonds questionnements sur le pri-
mordial de la substantifique moel-
le. «On a donc eu cette idée d’une
série dévoilant les dessous de la pro-
duction d’une téléréalité, a expli-
qué plus tôt cette semaine Mme
Asselin en dévoilant devant les
journalistes la chose belle et bien
faite, intitulée Hors d’ondes. «On
est très contents de sortir notre web-
série alors que le réseau NBC vient
d’annoncer qu’il of frirait dans
quelques mois une émission sem-
blable. On ne se fera pas pour-
suivre par le réseau américain,
mais on pourrait le poursuivre...»

Les médias semblent de plus
en plus autoréférentiels. La popu-
laire série télé 30 Rock expose les
dessous d’une chaîne télé comme

le faisait Le canal masqué diffusé
sans grand succès à Télé-Québec
en 2009-2010. La websérie Dako-
dak lève le voile en fiction sur une
petite compagnie de production.
Le film Cinéma vérité sorti l’an
dernier revenait sur les coulisses
et les conséquences du tournage
de la première téléréalité améri-
caine, An American Family, qui
avait suivi les hauts et les bas
d’une famille californienne en
1973 pour le réseau PBS.

L’art du mentir vrai
Hors d’ondes, confessions d’une

téléréalité tourne le regard sur
une équipe chargée de mener à
bien une émission du genre Loft
Story. La fiction humoristique fait
interagir la directrice de produc-
tion (Anne-Élizabeth Bossé), le
réalisateur (Pierre-Luc Brillant),
l’animateur (Daniel Thomas) et
la productrice en chef. Pour com-
plexifier encore un peu les
échanges entre le «vrai» et le
«faux», ce dernier rôle est tenu
par Kim Rusk, elle-même ga-
gnante de la troisième saison
québécoise de Loft Story (2006)
et animatrice des cinquième et
sixième moutures. 

«C’est une fiction et les person-
nages sont caractériels, et même
caricaturés», explique Mme
Rusk, qui a bossé fort pour de-
venir une comédienne crédible.
Sa participation à Hors d’ondes
lui permet un peu de critiquer
sympathiquement la téléréalité.

«C’est une série très bien écrite
et pour moi c’est une belle façon de
boucler la boucle. En y partici-
pant, je ris un peu de mon par-
cours. Il faut le prendre comme ça.
Je ne suis pas allée à Loft Story en
me prenant au sérieux. J’avais du
plaisir. J’arrivais d’Ibiza trois jours
avant d’entrer dans le loft. J’en suis
sortie gagnante. J’ai ce bagage,
mais je suis passée à autre chose et
maintenant je suis prête à rire de

cette période de ma vie.»
La fiction pourrait de nou-

veau la rattraper. Kim Rusk
rêve de devenir elle-même pro-
ductrice, comme l’a fait son pre-
mier personnage de fiction.
«Les couches sont encore plus en-
tremêlées, dit-elle. Dans Hors
d’ondes, on va découvrir que
mon personnage a déjà gagné
une téléréalité. Cette informa-
tion a été ajoutée au scénario
quand j’ai été choisie pour le rôle
après des auditions.»

La chambre des dames
La téléréalité semble particu-

lièrement plaire aux dames, et la
websérie est une af faire de
femmes, qui occupent les postes
clés à la production (Mme Asse-
lin avec son associé Marc Beau-
det de Turbulent), à la réalisa-
tion (Catherine Therrien) et à
l’écriture (Marie-Andrée Labbé
et Caroline Mailloux). Ces deux-
là avouent leur «passion» pour la
téléréalité. La première a été re-
pérée alors qu’elle publiait des
critiques sur le site Dans ma
télé. La seconde participe à l’écri-
ture de l’émission humoristique
de Radio-Canada Et Dieu créa...
Laflaque. 

«On a décidé dès le départ que
le ton serait ironique et critique,
assez irrévérencieux et cynique
même, explique Mme Mailloux.
Notre téléréalité cache la réalité
de la télé. Beaucoup de ce qui se
retrouve dans notre série a été
vécu et validé.» Sa collègue en
rajoute. «En fait, on est parties
de sujets et d’histoires réels pour
composer notre fiction, explique
Mme Labbé. Disons que nous
avons scénarisé des anecdotes.» 

Le fruit de leur écriture com-
mune commence sa vie utile sur
le site Sympatico.ca dès lundi. Il
y aura dix épisodes de quelques
minutes, chacun s’organisant
autour d’une question: comment

récupérer un scandale? Com-
ment faire lever le show? Com-
ment contrôler le vote sans tri-
cher? Comment donner au Qué-
bec ce qu’il aime? 

La structure narrative, toute
simple, ne montre que le making
of non autorisé de la téléréalité.
En clair: on ne voit jamais les
concurrents et toute l’action se
concentre sur les tireurs de fi-
celles en dehors du cadre. «Dans
le fond, on se dit que les gens qui
aiment regarder Loft Story aime-
raient encore mieux voir les cou-
lisses, dit la productrice Asselin.
Ce qu’on montre, c’est que les bons
shows de téléréalité sont scénarisés.
Les gens se disent que le produc-
teur a demandé à telle concurren-
te d’enlever son soutien-gorge
quand au fond la fille l’a enlevé
après avoir été manipulée pour
l’encourager à le faire. Les partici-
pants font réellement toutes les
niaiseries qu’on voit, mais ils sont
encouragés à les faire. Si vous
faites boire des jeunes pendant
quatre heures et que vous les sortez
au soleil, il y a bien des chances
que tout le monde saute dans la
piscine et s’éclate...»

Les tirades comiques et effi-
caces multiplient les réfé-
rences, là encore pour brouiller
les pistes entre le réel et le vir-
tuel. La productrice cite Janine
Sutto et Marie-Mai. Louise Des-
châtelet intervient avec audace
dans un épisode et Marc La-
brèche y passera aussi.

Les scénarios comprennent de
petites plages interactives, des
boucles narratives donnant un
supplément d’informations co-
miques dont on peut par ailleurs
se passer. La production pourrait
facilement se décliner en plu-
sieurs saisons, voire se concen-
trer pour connaître une nouvelle
vie à la bonne vieille réelle télé. 

Le Devoir

MÉDIAS

L’envers de l’irréalité  
Une nouvelle websérie sur les coulisses d’une téléréalité 

S E R G E  T R U F F A U T

O n aime bien Rémi Bolduc.
On l’aime bien parce que

c’est un battant, un travailleur,
un homme de projetS avec un
grand S, un actif, un homme qui
avance avec constance, qui ne
se laisse pas décourager par la
somme d’adversités inhérentes
à l’univers du jazz. On aime bien
Rémi Bolduc parce qu’il compo-
se, il arrange, il transcrit jour
après jour les morceaux écrits
par les anciens comme par les
modernes, parce qu’il enseigne
depuis des lunes, parce que sur
son instrument, le saxophone, il
sculpte davantage le son qu’il ne
le joue.

On aime bien Bolduc parce
qu’il est au jazz d’aujourd’hui
ce que fut le très regretté Ber-
nard Primeau au jazz d’hier.
Mais encore? Dans les années
60 et les suivantes, le batteur
Primeau était ce que l’on a dé-
cliné à propos de Bolduc. C’est
d’ailleurs auprès de lui que
Bolduc a véritablement fait ses
premières armes. Qu’il a ap-
pris davantage que les rudi-
ments du métier.

Lors d’un entretien en vue de
sa prestation dans le cadre de
Jazz en rafale, le saxophoniste a
confié: «Lorsqu’il était à l’hôpital,
j’allais évidemment le voir.
Alexandre [NDLR: Alexandre
Côté, saxophoniste alto] égale-
ment. Toujours est-il qu’il nous di-
sait: “J’ai fait mon temps. Ce qu’il
m’intéresse de savoir, c’est sur
quel projet tu travailles.” Il nous
posait beaucoup de questions sans
jamais s’apitoyer sur son sort.
C’était un grand monsieur.»

Chez Bolduc il y a donc du Pri-
meau. On devrait même souli-
gner, cela paraîtra curieux de pri-
me abord, qu’il y a aussi du Bud-
dy Johnson, immense saxopho-

niste, dont le célèbre producteur
Norman Granz disait: «Quand
Buddy est dans le studio, vous êtes
tranquille parce que vous savez
qu’il va faire travailler les autres.
Qu’il va tout faire pour qu’ils sor-
tent le meilleur d’eux-mêmes.»

Bolduc dit Rémi se distingue
également par une inclination
très prononcée pour la curiosité.
Plus exactement, celle qui le
pousse à fréquenter des musi-
ciens qui sont aussi de grands ar-
tistes. On pense au pianiste Ken-
ny Werner et au saxophoniste
Jerr y Bergonzy. «Kenny m’a
beaucoup appris sur moi. Lors des
répétitions, il s’est toujours montré
très généreux de ses conseils. Il m’a
fait découvrir des facettes de mon
jeu.» Et Bergonzy? «C’est un très
grand musicien. Un musicien de
musiciens [“A musicians’ musi-
cian”]. Il est très inspirant.»

Pour son show du 22 avril à
L’Astral, il a puisé dans le réper-
toire d’un musicien de musi-
ciens. La programmation de
Jazz en rafale ayant été conçue à
l’aune de la contrebasse, Bolduc
s’est attelé à la transcription de
pièces écrites par le très influent
Oscar Pettiford: Tricotism, Bohe-
mia After Dark, etc. «Ce sera un
concert plus “straight ahead” que
d’habitude.» Il sera accompagné
par les excellents Dave Laing à
la batterie et André White au
piano. Et à la contrebasse? Il a
invité le gentleman fait homme,
soit le Torontois Dave Young,
qui a longtemps accompagné
Oscar Peterson et Oliver Jones
en plus d’avoir joué, tenez-vous
bien, avec Clark Terry, Harry
«Sweets» Edison, Hank Jones,
Cedar Walton, Barry Harris,
Zoot Sims, James Moody, etc.
Concluons par une lapalissade:
c’est à voir et à entendre.

Le Devoir

Rémi Bolduc le battant

HORS D’ONDES

Dans Hors d’ondes, Anne-Élizabeth Bossé joue le rôle de la directrice de production d’une téléréalité et l’ex-lofteuse, animatrice télé
et désormais comédienne Kim Rusk endosse le rôle de productrice en chef. 
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MAXIME TREMBLAY

Curieux sur le plan musical, le saxophoniste Rémi Bolduc
fréquente les grands artistes, comme le pianiste Kenny Werner et
le saxophoniste Jerry Bergonzy.



ZIDANE. UN PORTRAIT
DU 21E SIÈCLE
Douglas Gordon 
et Philippe Parreno
CONFORT INSTABLE
Karine Payette
Galerie de l’UQAM
Pavillon Judith-Jasmin, 
salle J-R120
1400, rue Berri
Jusqu’au 14 avril

M A R I E - È V E  C H A R R O N

Toute la grande salle de la Ga-
lerie de l’UQAM est consa-

crée à la projection d’un film qui
vaut en effet à lui seul l’attention:
Zidane. Un portrait du 21e siècle.
Entre le documentaire et la vi-
déo d’art, l’œuvre des artistes
Douglas Gordon et Philippe Par-
reno fait de la légende vivante du
football Zinedine Zidane son pro-
tagoniste, dont elle trace avec
sensibilité et expérimentation un
portrait atypique.

Ce film de 2006 a remporté un
grand succès dès sa sortie au
Festival de Cannes, où il fut pré-
senté hors compétition. En 2007,
la DHC/Art fondation pour l’art
contemporain en avait fait cadeau
aux Montréalais le temps d’un
soir, lors d’une projection gratui-
te au cinéma Impérial. Même si
l’œuvre a été déjà vue, ce soir-là
ou sur Internet où les extraits
sont nombreux, il est heureux de
pouvoir la regarder de nouveau
ou, bien sûr, de la découvrir pour
une première fois.

La Galerie de l’UQAM pré-
sente la version installative, qui
se distingue de la version pré-
sentée en cinéma par sa double
projection. Si les deux colonnes
de la salle limitent le recul né-
cessaire pour pleinement ap-
précier les deux écrans, les
conditions d’écoute, elles, y
sont meilleures, plus perfor-
mantes pour ce qui est de la
bande sonore, qui se doit d’être
enveloppante et forte, suivant le
souhait des artistes. 

L’exposition est organisée et
mise en circulation par le Musée
des beaux-arts du Canada à Ot-
tawa (MBAC). Comme par le
passé, notamment avec l’œuvre
Paradise Institute de Janet Car-
diff et de George Bures Muller
en 2006, la Galerie de l’UQAM
accueille une œuvre du MBAC,
qui assure ainsi la visibilité de sa
collection à un public élargi en
dehors de ses murs. Encore une
fois, la Galerie a saisi l’occasion
de faire voir le travail incontour-
nable de figures internationales;
Zidane est une œuvre majeure,
sans l’ombre d’un doute.

En décalage
Qu’est-ce qui en fait une

œuvre si forte? Son sujet et le
traitement formel. Zidane, qui
est la vedette du film, force déjà
l’admiration, lui le champion
sportif que la France s’est plu à
citer comme un exemple d’inté-
gration culturelle. Tout le film,
justement, suit les moindres
gestes du joueur, sans jamais, ou
presque, détourner l’attention.
Les images ont été tournées lors
d’un match du championnat de
la ligue espagnole opposant le
Real Madrid, l’équipe de Zidane,
à Villarreal, le 23 avril 2005, dans
le stade de Santiago Bernabéu. 

L’œuvre présente en temps
réel le match de 90 minutes,
qu’elle recompose toutefois
grâce au montage et à la double
projection. Les artistes ont em-
ployé 17 caméras dif férentes
pour capter la partie et autant
de spécialistes pour les diriger,

lesquels proviennent du domai-
ne du sport ou du cinéma. D’où
la particularité de ce film, qui
prend ses distances vis-à-vis de
la retransmission convention-
nelle d’un match pour explorer
une zone ambiguë, en décalage
avec l’action principale et dont
Zidane, présence rendue hyp-
notique, reste le fil conducteur.

Le film alimente ainsi le culte
porté au joueur, les caméras
l’auscultant de près, sans relâ-
chement, le montrant qui
drible, qui demande le ballon
ou qui fait une passe menant à
un but. Les minutes où Zidane
n’est pas au cœur de l’action
sont tout aussi importantes, si-
non plus. Elles sont plus nom-
breuses en tout cas. Nombre
de fois le voit-on traîner la poin-
te de ses pieds au sol, courir
dans un sens sans recevoir le
ballon, regarder, respirer, trans-
pirer, sourire, s’inquiéter, at-
tendre, etc. Le ballon, lui, et
l’enjeu principal du match res-
tent secondaires. Personne non
plus ne semble se soucier des

Beckham et Ronaldo, entraper-
çus rapidement sur le terrain. Il
n’y en a que pour Zidane, image
hyperbolique d’un héros pour-
tant ici dépeint dans des mo-
ments de retrait. 

La bande sonore appor te
toute sa complexité à ce por-
trait impressionniste. Les
conditions d’écoute permettent
de se sentir parmi la foule du
stade, qui s’élevait à 80 000
spectateurs. La clameur de la
foule, traversée par les coups
de sifflet et le son des cornes,
apporte un réalisme saisissant
qui est contrecarré par des mo-
ments de silence et la musique
envoûtante du groupe écossais
Mogwaï. Combinée aux
quelques phrases qui apparais-
sent au bas de l’écran, vraisem-
blablement les propos du
joueur, la bande sonore suggè-
re l’intériorité du personnage.

La seule sortie en dehors de
ce qui ressemble de plus en
plus à une bulle se produit à la
mi-temps, alors que des images
de l’actualité sont présentées en

rafales, lien ténu entre les li-
mites du terrain et le monde ex-
térieur, entre Zidane et son
époque. Le dispositif propose
un regard exacerbé sur le
joueur, dont on prend conscien-
ce de plus en plus qu’il nous
échappe, qu’il est le produit
d’une valse des caméras dont
les images sont judicieusement
réparties à gauche et à droite,

parfois celles des médias et des
commentateurs sportifs, par-
fois celles des artistes, ceux-ci
d’ailleurs connus pour leur tra-
vail critique sur l’image, les ré-
cits et la temporalité. L’épreuve
déroutante que constitue
l’écoute de cette œuvre lui as-
sure en même temps un char-
me indéniable, même s’il s’avè-
re un brin iconoclaste.

Karine Payette
Elle nous avait donné un avant-

goût de son travail à l’automne
2011 à la maison de la culture
Frontenac. La voici de retour pour
l’accomplissement d’un projet ins-
crit dans la même veine, lequel
constitue le couronnement de sa
maîtrise en arts visuels et média-
tiques à l’UQAM. Au moyen d’ins-
tallations et de photographies, Ka-
rine Payette aborde le thème de la
demeure qu’elle présente comme
un refuge dont la quiétude est mi-
née de l’intérieur. Le nid et l’enra-
cinement s’avèrent donc encore
le creuset des dispositifs imaginés
par l’artiste.

Dans la nouvelle mouture in-
titulée Confort instable, l’artiste
accentue la présence d’une me-
nace, qui est cette fois bien
campée dans le monde de l’en-
fance, comme le donnent à pen-
ser les figurines, les barbots et
les jeux de construction répar-
tis dans l’espace principalement
occupé par deux installations,
celles d’un plancher et d’un pla-
fond en ruine. Ces mises en
scène sont des plus efficaces,
faisant ressortir par l’ambiguïté
l’inconfort et l’incertitude po-
tentiellement rattachés à la mai-
son. En cela, les photographies
montrant des personnages
dans des situations incongrues
au sein de leur univers domes-
tique apparaissent superflues.
À elles seules, les installations
établissent des tensions psy-
chologiques plus allusives, évo-
quant la lourdeur déstabilisatri-
ce de souvenirs déterrés de
l’enfance. 

Collaboratrice du Devoir
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Un champion sous la loupe 
DE VISU

MBAC

L’œuvre Zidane. Un portrait du 21e siècle des artistes Douglas Gordon et Philippe Parreno se situe entre le documentaire et la
vidéo d’art.

KARINE PAYETTE

Confort instable 2



ROMÉO ONZE
Réalisation: Ivan Grbovic. Scéna-
rio: Ivan Grbovic et Sara Mishara.
Avec Ali Ammar, Joseph Bou Nas-
sar, Sanda Bourenane, Éléonore
Millier, May Hilal, Caline Habib,
Ziad Ghanem. Image: Sara Misha-
ra. Montage: Hubert Hayaud. 
91 min. 

O D I L E  T R E M B L A Y

A vec Roméo Onze, le Mont-
réalais Ivan Grbovic va

droit à l’essentiel. Ce premier

long métrage tout simple et
concentré dégage une humani-
té poignante. Grâce en soit
beaucoup rendue au non-pro-
fessionnel Ali Ammar, dont le
talent et la profondeur nourris-
sent le profil de son héros dé-
chiré, au point où certains croi-
ront assister à un documentai-
re. À ce jeune homme handica-
pé aux jambes (comme lui), il
apporte une incarnation boule-
versante, à laquelle le specta-
teur s’identifie. La caméra de
Sara Mishara, à l’écoute des vi-

sages et des corps, dégage une
sensibilité profonde. Et si l’ac-
tion s’étiole çà et là, le scénario
par vient à s’ancrer dans son
univers sur de merveilleux ac-
cents de vérité.

Rami (Ali Ammar) s’invente
une identité sur le réseau social
à l’écran pour séduire les filles,
et se fait piéger. Choc donc
entre l’existence réelle, souvent
sombre et captée de nuit, et la
vie virtuelle aux charmes trom-
peurs et éclatants. 

Par-delà cette trame, Roméo
Onze aborde avant tout un par-
cours initiatique d’affirmation
adolescente. L’action s’inscrit
dans la communauté libanaise
chrétienne maronite. Montréal,
ici livrée à travers sa mosaïque, y
gagne une dimension cosmopo-
lite trop souvent éludée à l’écran.
La vie de famille à la maison, où
la langue saute de l’arabe au
français québécois, les coutumes
issues de la mère patrie, le res-
taurant du père où travaille
Rami, comme les beaux rituels à
l’église avec imposition des
mains, constituent la partie offi-
cielle d’une existence double.

Car le jeune homme se pro-
mène dans les rues en préten-
dant étudier, couvre sa sœur qui
veut échapper à l’emprise du
père, lui-même n’intéressant per-
sonne, et trouve sur les réseaux
sociaux son idéal de lui-même.

Cruauté humaine et désillu-
sions croiseront sa route, mais
aussi l’espoir tremblant en un
dénouement d’ellipse et de lu-
mière lors d’un mariage ouvert
sur tous les possibles. Cette sil-
houette qui boite, ces beaux
yeux qui souffrent hantent le
film dans un Montréal à la dé-
gaine hétéroclite et attachante.
À certains moments, comme
lors d’un plan-séquence à l’hô-
tel où il croit pouvoir toucher

son fantasme, Rami devient
l’image de l’agneau sacrificiel,
prisonnier de sa solitude souf-
frante, comme lors d’une ter-
rible confrontation de vérité.

L’excellent acteur libanais Jo-
seph Bou Nassar, dans la peau
du père qui s’est construit seul,
ivre d’ambition pour son fils,
sourd et aveugle aux difficultés
que Rami traverse, devient un
pendant parfait aux déchirures
du héros. Avec ce côté impla-
cable appelé à se fissurer, cet
homme devra changer lui-
même pour permettre à Rami
de s’épanouir. Ces deux person-
nages pivots laissent un peu
dans l’ombre le reste de la dis-
tribution, moins développée,
mais ils magnétisent Roméo
Onze, un film qui nous serre
longtemps la gorge après la
tombée du rideau.

Le Devoir

Droit à l’essentiel 

F R A N Ç O I S  L É V E S Q U E  

N é pour un p’tit pain mais
accro à la piastre dès l’en-

fance, Bernard Bossé fit son
chemin dans le commerce de
détail puis dans la haute finan-
ce, pour finalement devenir

maître de l’univers. Plongé
dans un coma irréversible, le
tout-puissant homme d’affaires
revit les grands moments de sa
petite existence. Fable grinçan-
te aux cibles éminemment re-
connaissables, L’empire Bo$$é
met en vedette Guy A. Lepage,

Claude Legault et Valérie Blais,
qui sont unanimes: si l’expé-
rience fut aussi mémorable,
c’est en grande partie grâce à la
présence de Claude Desrosiers
derrière la caméra.

Depuis une quinzaine d’an-
nées, la réalisation des comé-
dies américaines tient souvent à
une série de gros plans assem-
blés de manière à accommoder
le format télé (et, à présent, le
portable et le téléphone intelli-
gent). À des lieues de cette pra-
tique tâcheronne contagieuse,
Claude Desrosiers opta pour la
sophistication et l’inventivité.

On avait déjà vanté les quali-
tés cinématographiques de sa
télé-série Aveux. Sans surprise,
et bien qu’il se fût agi d’une
commande, L’empire Bo$$é por-
te une signature. «Je me suis
complètement approprié le maté-
riel, confirme le réalisateur. J’ai
convenu d’une approche différen-
te pour le genre en multipliant les
plans-séquences afin de conférer
une fluidité accrue au récit.» Ain-
si, une année entière défile en
un seul mouvement d’appareil
savamment chorégraphié, entre
autres trouvailles.

Des interprètes heureux
Épatante dans son interpréta-

tion abrasive d’elle-même dans
Tout sur moi, Valérie Blais cam-
pe ici l’épouse maladroite et
mal-aimée de Bossé, des dents
rapportées et des robes en ri-
deaux en guise d’accessoires.
Loin de s’en moquer, la comé-
dienne porte un regard plein de
compassion sur son personna-
ge. «J’ai été à l’école de Corne-
muse, rappelle-t-elle. On passait
deux heures au maquillage et
personne ne savait qui on était
là-dessous. Dans Tout sur moi,
on fonctionnait sur le principe de

l’humiliation, alors m’enlaidir,
ça ne me pose aucun problème
d’ego», résume-t-elle. Au passa-
ge, elle loue la direction d’ac-
teurs homogène de Claude
Desrosiers, qui imposa un ton
par ticulier ne relevant ni du
réalisme, ni de la caricature.

Abonné aux figures intenses
et tourmentées, Claude Legault
incarne cette fois une sorte de
Candide «mon-oncle», le
meilleur ami de Bossé, dont la fi-
délité n’a d’égale que la naïveté.
Transformé par son expérience,
Legault faillit pourtant dire non.
«Je m’apprêtais à partir en Fran-
ce avec mon sac à dos. Je voulais
changer d’air après deux années
éprouvantes. Je n’avais pas l’in-
tention d’accepter quoi que ce soit
à mon retour, mais Guy m’a ta-
lonné avant que je parte. J’ai lu le
scénario, j’ai dit oui, je suis parti,
et maintenant que le tournage est

terminé, je sais que, dorénavant,
c’est dans des projets comme ce-
lui-là que je veux m’engager. Des
plateaux de gros travail, mais
aussi de gros fun où je sais qu’on
est content que je sois là.» Pen-
dant son séjour outre-Atlan-
tique, la vedette de 10 1/2 s’est
fait le chantre de la gastronomie
française, histoire de se sculpter
une silhouette plus rebondie.
«C’est de l’Actor’s Studio», rigole
un Claude Legault résolument
détendu.

Et Guy A. Lepage? «Ber-
nard Bossé est un “crosseur”,
tranche-t-il. Son obsession pour
le pouvoir et l’argent l’a cor-
rompu. Comme lui, je viens
d’un milieu modeste et, en me
préparant, je me suis demandé
si j’aurais pu tourner comme
ça si j’avais été dépourvu d’une
conscience sociale. Le film vé-
hicule un message dans sa

chronique satirique de Québec
inc. C’est un aspect primordial
pour moi, cette dimension cri-
tique.» Citant la devise du dé-
funt magazine Croc, l’ex-RBO
résume bien la thèse de L’em-
pire Bo$$é: «C’est pas parce
qu’on rit que c’est drôle.»

Guy A. Lepage joue sa parti-
tion de manière surprenante.
«Je lui ai proposé la retenue,
pour un ef fet de vérité», ex-
plique Claude Desrosiers.
Ainsi, le père de Madame
Brossard de Brossard devient-
il le straight man de ses parte-
naires, celui qui est là pour les
mettre en valeur. «Ça ne me
gêne pas du tout, assure le
principal intéressé. Je suis un
gars de groupe.» L’empire
Bo$$é prend l’affiche vendre-
di prochain.

Collaborateur du Devoir

Une signature autour d’un empire
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CULTURE
Du scandale des clubs de chasse et pêche privés aux fraudes
financières à la Norbourg, en passant par l’avènement de la
convergence médiatique, L’empire Bo$$é ratisse large et
s’indigne, sourire en coin. 

ANNIK MH DE CARUFEL LE DEVOIR

Claude Legault, Guy A. Lepage et Valérie Blais, les comédiens principaux de L’empire Bo$$é

METROPOLE FILMS

Ali Ammar apporte une incarnation
bouleversante à son personnage,
un jeune homme handicapé aux
jambes, tout comme lui.

ANNIK MH DE CARUFEL LE DEVOIR

Le cinéaste Claude Desrosiers



JOHN CARTER 
Réalisation: Andrew Stanton.
Avec Taylor Kitsch, Lynn Collins,
Willem Dafoe, Mark Strong, Do-
minic West, Samantha Morton.
Scénario: Mark Andrews, Mi-
chael Chabon, Andrew Stanton,
d’après le roman d’Edgar Rice
Burroughs. Image: Daniel Min-
del. Montage: Eric Zumbrunnen.
Musique: Michael Giacchino.
États-Unis, 2012, 132 minutes.

M A R T I N  B I L O D E A U

I l faut fournir un effort de vo-
lonté pour apprécier John Car-

ter. Cette adaptation par le réali-
sateur de Wall-E du roman Une
princesse de Mars d’Edgar Rice
Burroughs, premier volume
d’un cycle qui en compte onze,
est en vérité un film d’animation
joué par des acteurs:
personnages archéty-
pés aux contours des-
sinés, ellipses bru-
tales assumées, in-
trigue à forte connota-
tion mythologique et
plus populeuse que
complexe, tous les
éléments qui compo-
sent John Carter nous
renvoient au dessin
en mouvement.

L’intrigue de ce
Messie sur Mars
portant les initiales
J. C. démarre avec la mort de
celui-ci, à New York en 1881,
puis remonte le fil de son his-
toire marquée par un long
voyage interplanétaire surve-
nu 13 ans plus tôt. Le jeune
John Carter (le Canadien Tay-
lor Kitsch, abdos bandés, rien
dans les yeux), soldat démis-
sionnaire de la cavalerie sudis-
te, est subitement transporté
du désert vers la planète rouge
au moyen d’un sésame ayant la
forme d’un médaillon. Il dé-
couvre dans ce monde où il se
réveille — et où l’absence de
gravité lui donne des pouvoirs
herculéens — une planète dé-
chirée par les guerres de pou-
voir entre deux peuplades en-
nemies elles-mêmes divisées
de l’intérieur par la tentation ir-
répressible du despotisme: les
Tarks, géants ver ts à quatre
bras et à la tête de bouc, et les

Martiens rouges de l’empire
Hélium, copies conformes des
humains, dont est issue la prin-
cesse Dejah Thoris (Lynn Col-
lins). Offerte par son père (Cia-
ran Hinds) à un ennemi tyran-
nique (Dominic West) afin de
sceller un pacte de paix, celle-ci
aura besoin de Car ter pour
échapper à ce destin, qu’elle
scellera finalement dans les
bras de son bienfaiteur.

Stanton veut faire de Rice
Burroughs un grand prophète
ayant prédit, à travers un récit
guerrier campé sur Mars et
paru en 1917, les dérives auto-
destructrices de la planète
bleue près d’un siècle plus tard.
L’approche est donc révéren-
cieuse, théologique. Les ac-
teurs, de leur côté, jouent ça
comme s’il s’agissait d’une piè-

ce de Jean Racine ou
du prologue de Super-
man, version 1978.
Entre ces deux ins-
tances, il y a un grand
désert d’intentions et
de motivations égarées
ou mal formulées, cou-
chées sur un lit de pé-
ripéties redondantes
faisant avancer une in-
trigue à intensité spo-
radique. L’invention vi-
suelle est au rendez-
vous (les machines vo-
lantes sont superbes,

par exemple), mais elle n’a pas
l’impact voulu, par la faute d’un
scénario qui n’arrive pas à im-
poser des enjeux clairs et à des-
siner un arc dramatique net,
ainsi que d’une mise en scène
qui a du mal à lier l’ensemble
en un tout cohérent.

Il reste qu’une planète Mars
dotée d’une atmosphère et ar-
pentée par un héros qui
semble sortir tout droit de la
jungle de son «frère» Tarzan
n’est pas sans attrait pour un
spectateur rompu à des spec-
tacles de science-fiction beau-
coup plus sophistiqués. La nos-
talgie et un certain goût pour la
naïveté sont indispensables
pour apprécier ce John Carter
qui, s’il n’est pas sans défauts,
n’est finalement pas non plus
sans charme.

Collaborateur du Devoir

J. C. sur Mars 
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O D I L E  T R E M B L A Y   

«J e fais du cinéma flottant»,
déclare Philippe Lioret.

L’expression est belle. Il préfè-
re l’esprit à la lettre, en quelque
sorte. Ainsi, Toutes nos envies
est librement inspiré d’un livre
d’Emmanuel Carrère, D’autres
vies que la mienne, abordant la
lutte véridique de deux juges
contre le surendettement, dont
sa belle-sœur emportée par le
cancer. Mais Lioret y a greffé
des histoires qui lui sont
proches.

«Le film est pour moi une his-
toire très personnelle, dit-il. Une
de mes amies malade avait hé-
bergé quelque temps une de ses
connaissances mal prise et ses
deux enfants. Quand ma copine
est morte, cette femme s’est oc-
cupée des enfants et est deve-
nue la compagne du veuf. Je
me suis dit que ça ferait un
film formidable.» 

Du livre d’Emmanuel Carrè-
re, il a sacrifié la partie autobio-
graphique avec son coscénaris-
te Emmanuel Courcol et
conservé, en la romançant, cet-
te histoire véridique de deux
juges, un homme et une fem-
me, qui se battent contre les
abus du crédit à la consomma-
tion, alors que la femme lutte
aussi contre un cancer.

«Dans le livre de Carrère, le
juge masculin disait à Juliette:
“Au moins, on aura fait ça.” Le
surendettement touche des mil-
liers de gens aux revenus mo-
destes qui se font prêter des pe-
tites sommes à taux élevés et ne
peuvent plus sortir la tête hors de
l’eau. Ce duo de magistrats a fait
une brèche dans le système.»

Dans Toutes nos envies, Ma-
rie Gillain et Vincent Lindon
(interprète de son précédent
Welcome) endossent les toges
des juges, alors qu’une relation
amoureuse plane sans dire son
nom. «J’avais envie de raconter

l’histoire d’amour invraisem-
blable de ces deux-là, basée sur
une complicité professionnelle.»

Le cinéaste se décrit comme
un optimiste. Pour lui, des
gestes responsables peuvent ai-
der à combattre des iniquités.
Ces films s’en font l’écho. «J’ai-
me les héros du quotidien. Tel
était le personnage de Vincent
Lindon dans Welcome. Tel est
celui qu’il joue ici aux côtés de
Marie Gillain.» 

En France, Toutes nos envies
n’a pas marché. «Le film est sorti
en même temps qu’Intouchables,
le gros succès de l’année. Il aurait
fallu que cette histoire devienne
un phénomène de société pour être
en mesure de faire bouger les
choses.» Vincent Lindon, de son
côté, estime qu’il y avait trop de
thèmes dans Toutes nos envies:
«Le cancer et le surendettement,
ça fait beaucoup...»

Philippe Lioret est un cinéas-
te militant. En 2009, avec Welco-
me, qui abordait le problème
des sans-papiers à Calais, il
s’était beaucoup mobilisé ensui-
te pour la cause de l’immigra-
tion clandestine. «Le film a en-
traîné une demande de révision
de la Loi sur l’immigration,
mais elle n’a pas changé. Si la
gauche prend le pouvoir, les
choses bougeront.» 

Il a connu aussi les inconvé-
nients de la médiatisation: «Le
ministre de l’Immigration et de
l’Identité nationale avait envoyé
des escouades à Calais pour y
traquer les sans-papiers. Je m’en
suis voulu...»

Philippe Lioret espère tour-
ner son prochain film en Alber-
ta, l’histoire d’un mec qui part
sur les traces de son père et dé-
couvre sa vie secrète.

Le Devoir

* Pour cette entrevue, Odile
Tremblay était l’hôte à Paris
d’Unifrance Film.

Philippe Lioret,
cinéaste militant 
Le réalisateur français de Tout va bien,
ne t’en fais pas et de Welcome revient
sur nos écrans avec Toutes nos envies

SALMON FISHING 
IN THE YEMEN
De Lasse Hallström. Avec Ewan
McGregor, Emily Blunt, Kristin
Scott Thomas, Amr Waked, Ra-
chael Stirling. Scénario: Simon
Beaufoy, d’après le roman de Paul
Torday. Image: Terry Stacey.
Montage: Lisa Gunning. Mu-
sique: Dario Marianelli. Grande-
Bretagne, 2011, 107 minutes.  

M A R T I N  B I L O D E A U  

I l y a l’histoire qu’on raconte
et la manière qu’on prend

pour la raconter. Lorsque l’his-
toire est fantaisiste et que la
manière ne l’est pas, il y a pro-
blème. Comme dans Salmon
Fishing in the Yemen, histoire
d’amour et satire politique
folles et quasi picaresques, que
Lasse Hallström (Ma vie de
chien, The Cider House Rules,
Chocolat), par sa mise en scène
conventionnelle et son sens de
l’humour luthérien, javellise
jusqu’à en ef facer toutes les
couleurs.

Au départ pourtant, les excel-
lents Ewan McGregor et Emily
Blunt forment un duo impec-
cable. Lui est un fonctionnaire
au ministère britannique des
Pêcheries, légèrement atteint
du syndrome d’Asperger, dont
le mariage s’étiole. Elle, nouvel-
lement amoureuse d’un soldat
qui sera déployé en Afghanis-
tan, est pour sa part la consul-
tante londonienne d’un cheik
yéménite amateur de pêche à la
mouche (Amr Waked) détermi-
né à implanter dans son pays de
désert rocheux une rivière à
saumon. Un projet que son ar-
gent rend réalisable, mais au
prix de contorsions morales et
politiques accentuées par l’atta-
chée de presse du premier mi-
nistre britannique (Kristin Scott
Thomas), qui voit dans ce pro-
jet de coopération une occasion

de faire oublier, l’espace d’un
bulletin de nouvelles, l’embour-
bement de son gouvernement
en Afghanistan. 

C’est large, c’est gros, c’est
naïf, ç’a le potentiel de déména-
ger ou du moins d’émouvoir et
de faire rire. Hélas, ça gît sans
s’agiter, ça coule sans faire de
vagues. Une petite leçon de mo-
rale du cheik philosophe et hu-
maniste ici, une illustration
vieille école des rouages de la
politique internationale anglai-
se là, Salmon Fishing in the Ye-
men se débobine au neutre, à
coups de contrastes et de ten-
sions inopérants. Cette fable
fondée sur la croyance en l’im-
possible documente parallèle-
ment l’évolution du projet, qui
avance par à-coups spectaculai-
rement invraisemblables, et la
progression de l’enjeu amou-
reux, les personnages de Blunt
et de McGregor étant déphasés
sur le plan sentimental. Mais la
carence énergétique ne rend
aucun des deux urgent, et traite
la résolution de chacun comme
une pure formalité. On aurait
pourtant aimé y croire.

Collaborateur du Devoir

Cheik au neutre
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ALLIANCE

Emily Blunt et Ewan McGregor 

Voici les choix et prédictions en prévision des Jutra des
quatre critiques du Devoir.  

P pour prédiction, C pour choix

Meilleur film
Côteau rouge, producteurs: André Forcier et Linda Pinet
Le vendeur, producteurs: Bernadette Payeur et Marc Daigle
(Odile Tremblay: C)
Monsieur Lazhar, producteurs: Luc Déry, Kim McCraw (Mar-
tin Bilodeau: C et P) (François Lévesque: P) (Odile Tremblay:
P) (André Lavoie: C et P)
Nuit #1, producteurs: Nancy Grant et Sylvain Corbeil (Fran-
çois Lévesque: C)
Starbuck, producteur: André Rouleau

Meilleure réalisation
Jean-Marc Vallée pour Café de Flore (François Lévesque: C)
Philippe Falardeau pour Monsieur Lazhar (Martin Bilodeau: C
et P) (François Lévesque: P) (Odile Tremblay: C et P) (An-
dré Lavoie: C et P)
Anne Émond pour Nuit #1
Micheline Lanctôt pour Pour l’amour de Dieu
Ken Scott pour Starbuck

Meilleur scénario
André Forcier, Linda Pinet et Georgette Duchaîne pour Cô-
teau rouge
Demian Fuica, Léonardo Fuica et Martin Poirier pour La run
Sébastien Pilote pour Le vendeur (Martin Bilodeau: C) (Fran-
çois Lévesque: C) (Odile Tremblay: C)
Philippe Falardeau pour Monsieur Lazhar (Martin Bilodeau: P)
(François Lévesque: P) (Odile Tremblay: P) (André Lavoie: C)
Ken Scott et Martin Petit pour Starbuck (André Lavoie: P)

Meilleure actrice
Vanessa Paradis dans Café de Flore
Céline Bonnier dans Côteau rouge
Catherine de Léan dans Nuit #1 (Martin Bilodeau: C et P)
(François Lévesque: C et P) (Odile Tremblay: C et P) (André
Lavoie: C et P)
Madeleine Péloquin dans Pour l’amour de Dieu
Julie Le Breton dans Une vie qui commence

Meilleur acteur
Mario Saint-Amand dans Gerry
Gilbert Sicotte dans Le vendeur (Martin Bilodeau: C et P)
(François Lévesque: C) (Odile Tremblay: C et P) (André La-
voie: C et P)
Fellag dans Monsieur Lazhar (François Lévesque: P)
Patrick Huard dans Starbuck
Charles-Antoine Perreault dans Une vie qui commence

Choix et prédictions pour 
la cérémonie des Jutra

La nostalgie
et un certain
goût pour la
naïveté sont
indispensables
pour
apprécier ce
John Carter



L E  D E V O I R ,  L E S  S A M E D I  1 0  E T  D I M A N C H E  1 1  M A R S  2 0 1 2E  10

A N D R É  L A V O I E   

U ne romancière s’avance sur
le terrain des économistes?

Une grande figure de la culture
canadienne ose donner son
point de vue sur le système fi-
nancier et le pouvoir insidieux
de la dette? Il n’en fallait pas plus
pour attirer les foules lors d’une
série de conférences dans le
cadre de l’émission Ideas sur les
ondes de CBC Radio 1 et faire
d’un livre en apparence aride,
Payback: Death and the Shadow
Side of Wealth, un grand succès
de librairie. Car le point de vue
de Margaret Atwood, richement
documenté et capable d’embras-
ser des siècles d’histoire, ne
manque pas d’étonner. 

Fil conducteur
Cette pensée encyclopédique

a séduit la documentariste Jen-
nifer Baichwal, bien connue
pour ses films qui illustrent
avec une beauté indicible des
concepts qui feraient peur à
bien des observateurs du réel.
Après Manufactured Land-
scapes (sur le photographe Ed-
ward Burtynsky) et Act of God
(l’expérience métaphysique de
gens frappés par la foudre), elle
a voulu offrir, avec Payback, di-
verses incarnations de la dette,
loin d’être une simple question
d’argent mais un système qui
existe depuis la nuit des temps
et qui a forgé l’esprit humain.

Même au téléphone de Toron-
to, et séparément, on perçoit le
respect que les deux femmes
éprouvent l’une pour l’autre. Et si
Jennifer Baichwal est d’accord
pour dire que l’auteure de La ser-
vante écarlate et du Tueur
aveugle est une star, Margaret At-
wood se fait plus modeste, parti-
culièrement pour ce film. 

«Je ne suis que le fil conduc-
teur, tient-elle à préciser. Au dé-
part, je croyais que mon essai et
mes conférences feraient une
bonne série télévisée, dans le style
The Nature of Things. Ce fut
une surprise de découvrir l’ap-
proche de Jennifer: plus près du
quotidien et un peu plus drama-
tique. Les concepts du livre sont
illustrés grâce à des gens; les
spectateurs peuvent facilement
les appliquer à leur propre vie.» 

C’est tout l’ar t de Jennifer
Baichwal, celui de matérialiser
cette notion de dette dévelop-
pée par Atwood sous ses as-
pects économiques, mais aussi
historiques, théologiques et lit-
téraires. «À chaque film, je me
demande pourquoi tout ce
trouble, dit-elle dans un grand
éclat de rire. Mais il me fallait
rendre vivantes toutes ces idées.»
C’est pourquoi elle s’est rendue
dans le nord de l’Albanie ren-
contrer des voisins qui s’entre-
déchirent — littéralement! —
pour une question de terrains
ou encore en Floride auprès de
travailleurs agricoles bataillant
ferme pour leurs droits. 

La carte de l’ambiguïté
La cinéaste évoque même le

plus grand désastre écologique
des États-Unis, celui causé par
British Petroleum dans le golfe
du Mexique à l’été 2010. «C’est
une belle illustration — si je peux
m’exprimer ainsi — de l’incapaci-
té de quantifier et de payer des
dettes. Comment évaluer une dette
envers un écosystème? Réparer les
dommages, qu’est-ce que ça veut
dire dans ce contexte, à cette échel-
le? La dette, ce n’est pas seulement
une question de transactions.»

Comme dans toutes les situa-
tions qu’elle expose ici, elle joue
la carte de l’ambiguïté, faisant
de la marée noire d’étranges ta-
bleaux impressionnistes. Ces
images furent d’ailleurs filmées

avec la collaboration du photo-
graphe Edward Burtynsky, d’où
le parallèle évident avec Manu-
factured Landscapes. 

Autre présence ambiguë et
énigmatique: celle du magnat de
la finance Conrad Black,
condamné pour son implication
dans un scandale financier en
2007 après un procès retentis-
sant aux États-Unis. «Tout le
monde me parle de lui», s’étonne
Margaret Atwood. Car sa pré-
sence à l’écran s’impose très vite.
«Il a rédigé une longue critique de
mon livre, évoque avec respect la
romancière. Jennifer lui a de-
mandé s’il accepterait de partager
ses réflexions sur le système de jus-
tice criminelle. Soyez assuré qu’il
en a!» Elle ne cache pas son ad-
miration pour sa remarquable
résilience, précisant toutefois
que, s’il est un «smart man», il
peut aussi être un «doberman»!

Jennifer Baichwal se dit aussi
surprise de l’effet provoqué par
la présence de Black. «Beau-
coup de gens m’ont demandé si
j’étais d’accord avec lui. Je n’ai
pas besoin d’être d’accord avec
lui pour qu’il soit dans mon film.
Je voulais qu’il me parle de son
expérience. Et lorsque l’on songe
aux gens en prison, on ne pense
pas nécessairement à lui en pre-
mier!» Ce n’est pas le moindre
des mérites de Payback de nous
rappeler que nous sommes
tous égaux… devant les dettes.
Payback (La dette) prendra l’af-
fiche le vendredi 16 mars à
l’AMC Forum et à Excentris à
Montréal. 

Collaborateur du Devoir

Tous égaux
devant les dettes
La cinéaste Jennifer Baichwal
et l’écrivaine Margaret Atwood
situent les enjeux du film Playback

IL ÉTAIT UNE FOIS EN
ANATOLIE (ONCE UPON
A TIME IN ANATOLIA)
Réalisation: Nuri Bilge Ceylan.
Scénario: Nuri Bilge Ceylan, Ebru
Ceylan, Ercan Kesal. Avec Muha-
mad Uzuner, Yilmaz Erdogan, Ta-
ner Birsel. Image: Gokhan Tirya-
ki. Montage: Bora Göksingöl. 157
minutes. Cinéma du Parc. V.o.
turque, s.-t. anglais ou français.

O D I L E  T R E M B L A Y  

N e vous fiez pas au titre en
forme de clin d’œil aux

westerns spaghetti de Sergio
Leone. Nuri Bilge Ceylan
s’aventure aux antipodes du
genre en s’amusant à brouiller
les pistes. Pas vraiment polar
non plus, malgré son thème, ce
Il était une fois en Anatolie: des
hommes. Un médecin légiste,
un commissaire et un procu-
reur roulent avec un meurtrier
en quête d’un cadavre enterré
quelque par t dans la steppe.
Lauréat du Grand Prix du jury
à Cannes, contemplatif et hyp-
notique, le film est à mon avis le
chef-d’œuvre du cinéaste turc
derrière Uzak et Les trois singes,
un chef-d’œuvre qui se mérite
toutefois: 158 minutes, soit plus
de deux heures trente. Mais

des scènes aux plans d’une stu-
péfiante beauté sous la caméra
de Gokhan Tir yaki, presque
toutes tournées de nuit: le film
en est un sur l’âme et sur la lu-
mière, à admirer comme des
toiles, à saisir au vol dans son
humour noir.

On pense d’abord à l’univers
de l’Iranien Kiarostami avec ces
voitures sur des routes qui n’en
finissent plus. La lente mise en
situation en déroutera plu-
sieurs, tant Bilge Ceylan joue
avec les nerfs des spectateurs
et ne leur épargne aucun détail.
Certains crieront grâce. Le pay-
sage change à peine, la quête
du cadavre paraît infinie, mais
peu à peu — et il avait raison
d’étirer sa sauce — les person-
nages se révèlent en creux. Pla-
ce à un univers d’hommes pri-
vés de femmes. Pourtant, ce
sera en définitive un film sur
elles, à travers les regrets, les
silences, les échecs amoureux
de ces antihéros. 

Une séquence incandescen-
te, sur une lumière évoquant
celles du peintre Georges de la
Tour, vraie pièce d’anthologie,
montre, lors d’une escale, ces
visages burinés tor turés par
leur conscience ou leurs souve-
nirs, sonnés au spectacle d’une
très belle jeune fille qui leur

ser t le thé. Cette figure de
l’éternel féminin et de la grâce,
mirage d’eau pure devant des
assoiffés, révèle et affole les dé-
tresses de chacun. Tant le pro-
cureur hanté par un drame
conjugal (Taner Birsel, alliant
ici le grotesque d’une ressem-
blance avec Clark Gable au su-
blime d’émotions refoulées)
que l’accusé privé d’avenir, le
commissaire drapé dans ses
certitudes ou le médecin (Mu-
hammet Uzuner, remarquable)
muré dans ses secrets se révè-
lent par fragments à travers le
spasme de paroles échangées,
les regards.

Dans le cabinet du médecin
légiste, dont les instruments vé-
tustes montrent les carences de
la société turque, les gestes di-
sent le détachement devant la
mort.

Le cinéaste refuse d’être le
deus ex machina qui révèle au
spectateur davantage que ce
dont il est témoin. Il laissera
jusqu’au bout planer un des
mystères dans cette lancinante
tragédie qui se joue devant nos
yeux sans se dénouer. On capte
des informations au hasard
comme à l’écoute d’une conver-
sation de passants aux compor-
tements parfois erratiques. 

Nuri Bilge Ceylan, qui avoue
l’influence de Tchekhov, obser-
ve dans tous ses films l’humain
sous son microscope. Ici aussi
les non-dits dominent. Il laisse la
nature surmonter les destins pi-
toyables des hommes avec un
œil d’ironie et des plans si beaux
qu’ils nous consolent presque
de toutes ces souffrances.

Le Devoir

L’humain sous le microscope
SOURCE CINÉMA DU PARC
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JACQUES GRENIER LE DEVOIR

Margaret Atwood


