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s’offre le Centre Bell
ELMALEH

GAD

F A B I E N  D E G L I S E

T
out se joue très
v i te ,  dans  les
poignées de se-
condes qui sui-
vent générale-
ment le premier

contact entre l’ar tiste et sa
groupie. Le compliment prévi-
sible vient d’être servi, la cri-
tique sympathique a été lâ-
chée, tout comme la déclara-
tion consensuelle témoignant
d’une certaine gêne. Et puis, le
superbe fait son apparition...

«Un jour, une femme m’a dit
cette chose incroyable à la fin
d’un spectacle, relate l’humoris-
te français Gad Elmaleh. “Là, je
vous regarde; eh bien, vous êtes
encore mieux qu’en vrai.”» Il
marque une pause et ajoute:
«On est dans le registre de la phi-
losophie, là. La notoriété, c’est fi-
nalement une vraie belle expé-
rience humaine.» Le drôle est
drôle, mais il aime aussi, de
temps en temps, réfléchir sur
sa propre condition.

Depuis quelques minutes, les
fesses posées
sur le cuir
d’un fauteuil
p o m p e u x
d’un hôtel du
Vieux-Mont-
réal, Gad El-
maleh évoque
en toute sim-
plicité son
rappor t  au
succès. Nous
sommes en
f é v r i e r .
L’homme, qui
a par tagé le
grand écran
avec Audrey
Tautou et qui
l’an prochain
va prendre les
traits d’Omar
Ben Salaad
dans le Tin-
tin de Steven
Spielberg, est
de passage à

Montréal pour faire la promo-
tion de sa nouvelle apparition
au Québec: les 27 et 28 mai
prochains au Centre Bell. Une
première pour lui, mais aussi
pour la tribu de comiques fran-
çais, dont aucun n’a réussi à ce
jour à s’emparer de cette gran-
de salle et de ces quelque 7000
sièges à remplir de fidèles en
mal de rigolade.

«C’est un défi qui me plaît, dit
le comédien, qui, rappelons-le,
connaît le Québec intimement
pour y avoir vécu une bonne
partie de sa jeunesse. C’est aus-
si une façon pour moi d’assumer
ma mégalomanie.»

Un gros 
avec la tête froide

À l’écran (petit et grand), sur
la scène de l’Olympia à Paris,
aux côtés de Jean Reno (dans
La Rafle de Roselyn Bosh), di-
rigé par le papa de E.T., Gad El-
maleh donne l’impression de
savourer chaque instant, tout
en gardant étrangement la tête
froide. «Est-ce que j’ai la grosse
tête? Non, assure-t-il, avec ce
petit je-ne-sais-quoi de sincère
dans le fond des yeux. Est-ce
que j’ai été tenté de l’avoir? Oui,
mais j’ai cette démarche d’in-
trospection dans ma vie qui me
préserve de ça. Quand tu es
connu, il faut arrêter de croire
tout ce qu’on te dit, les “je t’ai-

me”, les “tu es formidable”, les
“tu es le meilleur”. Sinon, tu de-
viens fou...»

La formule semble d’ailleurs
payante pour l’humoriste-co-
médien-acteur en phase ascen-
dante — les producteurs se
l’arrachent; quelques jours
après cette rencontre, il allait
piloter la prestigieuse cérémo-
nie des César en France —

qui, en apprivoisant sa notorié-
té, s’expose régulièrement aux
quelques plaisirs publics qui y
sont liés. «Être connu, ce n’est
pas juste  s igner des  auto -
graphes, dit-il. Ça fausse aussi
les relations humaines.» Et la
résul tante ,  Gad Elmaleh
s’amuse,  comme i l  le fait
avec son existence, son envi-
ronnement et son entourage,

à la disséquer.
«J’adore observer le comporte-

ment des gens qui savent que tu
es connu ou encore celui des per-
sonnes qui ne savent pas que tu
es connu, mais qui voient que les
gens te reconnaissent autour»,
dit-il. L’alchimie donne l’impres-
sion d’être complexe. Elle a tou-
tefois pris forme — avec che-
veux blonds — en janvier dans

un bar de Los Angeles, où le
chouchou de ces dames a don-
né un spectacle en français —
pour les francophones du coin.
«J’essayais d’aborder une fille qui
ne s’intéressait pas à moi, racon-
te l’éternel célibataire — “c’est
un des ef fets pervers de la noto-
riété, explique-t-il: la solitude”. À
un moment, un couple de Fran-
çais est entré, m’a reconnu, a

pris des photos avec moi. Et là,
tout à coup, la fille a changé d’at-
titude: elle était totalement dé-
diée à moi.» Il rigole. «J’aurais
dû terminer la soirée avec elle!»

Le vert sur le gril
L’anecdote pourrait se re-

trouver dans la nouvelle moutu-
re de son spectacle, qu’il ouvre
généralement avec les phrases
magiques que ses incondition-
nels lui servent parfois, dans sa
loge, dans la rue, avant de mon-
ter dans un avion... Comme cet
homme qui lui a dit: «Ma fem-
me vous adore et c’est réci-
proque» ou cette femme: «J’ai
adoré votre DVD. Est-ce que
vous allez faire les bonus ce
soir?» C’est comme ça qu’il met
la table avant d’aborder le plat
de résistance qui, dans la ver-
sion 2010, ne va pas plaire à
tous: l’artiste a décidé de man-
ger du vert, cuisson saignante,
prévient-il en toute quiétude.

«L’écologie, je suis écœuré
d’en entendre parler, lance Gad
Elmaleh. Je trouve que le dis-
cours environnemental est deve-
nu un discours systématique,
surtout chez les artistes. Je com-
prends les préoccupations, mais
il y a, tout à coup, une forme de
mode qui m’agace, qui n’est pas
rationnelle.»

L’agacement a des formes
multiples: il se trouve aux
pieds de son amie en Califor-
nie qui lui a montré récem-
ment ses chaussures haut de
gamme, coûtant plusieurs cen-
taines de dollars, «mais qui
étaient biologiques», dit-il. «Il y
a un paradoxe, une incohéren-
ce.» Et puis, il y a cette autre
«amie actrice française» outrée
d’apprendre que c’est en avion
qu’il allait se rendre au Qué-
bec. «Mais tu vas polluer», m’a-
t-elle dit. «Et comment je viens
au Québec, moi? En ramant?
On est dans cette époque: quand
on jette ses piles dans une pou-
belle, on nous parle des ours
blancs. Je ne suis pas contre
l’écologie, les petits gestes res-
ponsables, mais la dictature ver-
te, l’extrémisme, je dis non!»

Le propos n’est peut-être plus
à contre-courant. Il ne devrait
pas, non plus, altérer le pouvoir
d’attraction de l’humoriste qui,
lors de tous ces passages à
Montréal, attire les foules et
met les jeunes filles en émoi
avec toujours la même efficaci-
té. Redoutable. C’est que Gad
est un magicien. Il l’a prouvé en
2007, en livrant devant un pu-
blic bigarré et conquis d’avance
l’avant-première mondiale de
son Papa est en haut, dans la
chic salle Wilfrid Pelletier de la
Place des Arts. Il a depuis pro-
mené ce spectacle dans toute la
francophonie. 

Trois ans plus tard, la ver-
sion qu’il se prépare à présen-
ter au Centre Bell ne contient
plus que 50 % du texte original,
prévient Gad, sincère, mais
franchement en tournée de
promotion. «Pour moi, c’est
donc une façon de boucler la
boucle.» Et, qui sait, de récolter,
sur une autre terre, d’autres de
ces petites pièces langagières
qui viennent cimenter les
échanges entre la célébrité et
ceux qui admirent son ascen-
sion... prouvant du coup que
l’art de la création est peut être,
finalement, transmissible.

Le Devoir

CULTURE

«Quand tu es
connu, il faut
arrêter de
croire tout ce
qu’on te dit,
les “je
t’aime”, les
“tu es
formidable”,
les “tu es le
meilleur”.
Sinon, 
tu deviens
fou...»

JACQUES GRENIER LE DEVOIR



I S A B E L L E  P A R É

A vant l’ère des grands chapi-
teaux, il fut un temps où les

forains faisaient des pirouettes
sous toit fixe. À cette époque
dorée, la piste se déployait dans
des bâtiments en dur, riche-
ment ornementés. Aujourd’hui,
le règne des grands chapiteaux,
bousculé par la renaissance des
cirques stables, tire
peut-être à sa fin, esti-
me un historien de
l’histoire du cirque. La
Tohu, créée en 2004 à
Montréal pour devenir
un carrefour unique de
diffusion des arts du
cirque, est peut-être en
passe de devenir le
signe précurseur de la
fin de l’époque du
«cirque mou». Exit le
chapiteau, icône par
excellence du monde
de la piste?

Une grande
tradition

Ce n’est pas un ha-
sard si la Tohu ac-
cueille ces jours-ci Du
permanent à l’éphémè-
re: espaces de cirque,
une exposition qui re-
trace l’histoire des es-
paces de cirque à l’ancienne à
l’aide de photos, de croquis, de
maquettes et de gravures an-
ciennes. Autant de pièces tirées
du fonds Jacob-William — une
des plus importantes collections
privées consacrées aux arts du
cirque — qui rappellent que
cirque et chapiteau ne sont pas

toujours allés de pair. Bien
avant de trotter sous la toile, les
écuyères virevoltaient sous des
toits en charpente.

«L’exposition s’intéresse à la
forme du cirque stable, ces es-
paces qui ont disparu en Amé-
rique du Nord, qui étaient en
bois et circulaires. La Tohu
constitue en fait un écho contem-
porain de cette grande tradition»,

soutient Pascal Jacob,
grand historien du
cirque, collectionneur
invétéré d’objets cir-
cassiens et commissai-
re de l’exposition. 

Au XIXe siècle, dit-il,
les cirques stables
étaient légion, et cha-
que grande ville pos-
sédait le sien. Y com-
pris Montréal, dont la
salle de cirque, ver-
sion réduite, fut érigée
dès 1793 à l’angle des
rues McGill et Saint-
Jacques par Bill Ric-
ketts, un écuyer an-
glais, raconte M. Ja-
cob. Le cirque tire
d’ailleurs son nom de
la piste ronde (circus)
imposée par l’utilisa-
tion de chevaux. «Ric-
ketts venait de Phila-
delphie et il a décidé de

créer un cirque inspiré de la tra-
dition militaire équestre. Il a
d’ailleurs créé un cirque sem-
blable à Québec», dit-il.

Si ces cirques stables étaient
de proportions modestes, en
Europe les chapiteaux en dur,
de forme ronde ou polygonale,
affichaient une architecture et

des décors élaborés. Il ne reste
plus que huit cirques fixes
d’époque en France, dont le
Cirque d’hiver de Paris, cons-
truit en 1852, orné de planchers
de marbre, qui constitue le nec
plus ultra du genre. D’autres
cirques stables s’élèvent à Châ-
lons-en-Champagne, à Reims, à
Douay, à Amiens, à Troy et à 
Elbeuf, en Normandie.

L’Angleterre ne compte plus
que deux de ces cirques en dur,
l’Allemagne et la Lettonie, un
seul chacune. La Russie en abri-
te deux datant du XIXe siècle,
mais une quarantaine de types

plus récents, héritage de
l’époque où le cirque faisait flo-
rès dans l’URSS. De Riga à Ou-
lan-Bator, l’ex-Empire sovié-
tique avait fait construire des di-
zaines de ces salles circulaires
sur son territoire.

«À l’époque dorée du cirque
stable, les cirques étaient faits de
pierres, avec des ornementations
plus ou moins élaborées», ex-
plique Pascal Jacob. Après avoir
connu son heure de gloire, le
cirque stable, loué par les
troupes de cirque, devint une
formule contraignante. Des
per tes impor tantes peuvent

être enregistrées quand un évé-
nement inattendu vient miner la
vente de billets. «On a opté pour
le chapiteau pour des raisons de
liberté, car les cirques stables de-
vaient être loués et réservés. Mais
un deuil ou un autre événement
imprévu pouvait contrecarrer les
ventes, et les troupes écopaient.
Le chapiteau a par la suite per-
mis de se déplacer rapidement si
le public n’était pas au rendez-
vous», soutient l’expert.

Formule nomade
La nouvelle formule nomade

du cirque moderne sous chapi-

teau sera le modèle d’affaires
par excellence des cirques amé-
ricains. Dans des tentes pou-
vant accueillir jusqu’à 10 000
spectateurs, le géant Barnum &
Bailey engrange à la fin du XIXe

des profits monstres en présen-
tant deux représentations quoti-
diennes. «Plus on gagnait d’ar-
gent, plus on investissait dans des
chapiteaux plus grands. Après un
ou deux spectacles, on repartait
le lendemain vers une autre vil-
le», explique Jacob.

En 1872, le P. T. Barnum’s
Traveling World’s Fair, Greatest
Show on Earth s’étale sur deux
hectares et se déplace sur rails
par caravane ferroviaire entre
les villes. Dès sa première an-
née d’exploitation, le cirque de
Phineas Barnum empoche 
400 000 $. Une for tune pour
l’époque. Depuis, petits, mo-
yens et grands cirques ont
continué à privilégier la tente
jusqu’à ce que le cirque con-
temporain se tourne vers des
prestations frontales, présen-
tées dans le réseau des salles
de spectacle ou de théâtre 
traditionnelles.

Même si quelques entre-
prises, dont le Cirque du Soleil,
des cirques familiaux euro-
péens et les cirques de che-
vaux, comme celui de Cavalia
ou de Cheval-théâtre, conti-
nuent de performer sous la toi-
le, les cirques sous chapiteaux
ont peu à peu perdu du terrain.
«Est-ce que le chapiteau va dis-
paraître? Il y a encore de
grandes aventures liées au chapi-
teau. Le plus grand chapiteau du
monde est aujourd’hui celui du
cirque français Phénix, qui peut
asseoir 6000 spectateurs sous les
étoiles», assure M. Jacob, qui
émet une réserve.

«Même le Cirque du Soleil a
multiplié les formules fixes et les
spectacles en aréna. Il y a une
grande réflexion sur le coût de ces
tournées. S’il existait encore un
réseau de cirques stables comme
autrefois, on n’aurait plus besoin
de chapiteaux», pense l’historien
du cirque, qui voit en la Tohu
l’héritier contemporain des
cirques stables d’antan. 

Le regain des arts du cirque,
stimulé par l’arrivée de nou-
velles formes plus contempo-
raines, à mi-chemin entre
mime, danse et théâtre, milite
d’ailleurs pour le retour des cha-
piteaux en dur. La Ville de Ma-
drid, en Espagne, vient de re-
construire son cirque stable,
rasé au siècle dernier, et plu-
sieurs autres villes européennes
songent à faire de même, assu-
re M. Jacob. «La façon dont le
cirque évolue ne favorise plus les
grands chapiteaux, mais plutôt
un réseau de salles qui peuvent
accueillir plusieurs types de spec-
tacles», dit-il. 

N’en déplaise à Purdy Brown,
inventeur du chapiteau (1825),
qui s’inspira des tentes-hôtels
déployées dans l’Ouest améri-
cain pour créer les premières
tentes de cirque, les jours de la
toile semblent désormais comp-
tés. Où ne serait-ce qu’un retour
du balancier?

Le Devoir

DU PERMANENT 
À L’ÉPHÉMÈRE :
ESPACES DE CIRQUE
À la Tohu, du 29 avril 
au 4 juillet 2010
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JÉRÔME DUBÉ

Cirque de l’Impératrice, estampe de Lami, 1845, tiré de l’exposition Du permanent à l’éphémère:
espaces de cirque.

CIRQUE

C’était avant le temps des chapiteaux...
La Tohu, signe précurseur du regain des cirques stables

Une
exposition
qui retrace
l’histoire 
des espaces
de cirque 
à l’ancienne
à l’aide 
de photos,
de croquis,
de maquettes
et de
gravures
anciennes
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S T É P H A N E  B A I L L A R G E O N

C ertains vendredis, en deux cases horaires de
la Première Chaîne de Radio-Canada (RC), en

moins de quatre heures, on peut entendre au
moins cinq journalistes de La Presse, une propriété
du Groupe Gesca. On répète: cinq, soit plus d’un à
l’heure. L’émission C’est bien meilleur le matin re-
çoit une éditorialiste (Michèle Boisvert, présente
chaque jour à 7h25) et une chroniqueuse de la scè-
ne municipale (Nathalie Collard). Ensuite, Chris-
tiane Charette enchaîne avec une chroniqueuse
culturelle (Nathalie Petrowski) et deux critiques
de cinéma («les deux Marc», Cassivi et Lussier).

Ce qui fait déjà beaucoup. Certains vendredis
en rajoutent. Parfois, René Homier-Roy appelle
François Gagnon, de la section des sports du
quotidien. Parfois, Mme Charette reçoit un jour-
naliste de la salle, Michèle Ouimet revenant d’Af-
ghanistan, par exemple.

Ce qui fait trop, selon la chroniqueuse Sophie
Durocher, qui a écrit dans 24 heures que la société
d’État devient Radio-Gesca. Évidemment, son ju-
pon dépasse. Mme Durocher est employée par
Quebecor, le grand rival médiatique de RC. Com-
me son mari, l’omnicommentateur Richard Marti-
neau, elle s’active sur plusieurs tribunes de l’empi-
re, convergeant à qui mieux mieux, concentrant au
pur sucre le concept d’idéologue organique.

Reste que l’accusation de convergence a porté et
fait jaser. Les deux directions concernées l’ont ba-
layée cette semaine (voir Le Devoir du mardi 
11 mai): celle de Gesca en expliquant que le rayon-
nement découle de l’excellence de ses employés;
celle de Radio-Canada en disant que sa program-
mation fait de la place à de multiples voix, dont
celles de Gesca et du Devoir (y compris avec l’au-
teur de ses lignes), et que, de toute manière, les au-
diteurs ne se soucient pas de cette question.

800 cas en une année...
Les employés de la boîte, eux, s’y intéressent de

près. Radio-Canada/CBC subit des compressions
importantes depuis des années. Des centaines de
salariés ont été remerciés l’an dernier, dont plu-
sieurs dizaines de journalistes. Le syndicat les re-
présentant s’inquiète donc de voir tant de collabo-
rateurs externes payés par la maison en difficulté
financière. D’autant plus que le problème ne se li-
mite pas à Montréal. Des liens jugés «étrangement
privilégiés» rapprochent aussi l’antenne de Québec
de Radio-Canada et Le Soleil, un autre quotidien du
Groupe Gesca. 

«Ça se pourrait que ça vole des jobs, commente
Alex Levasseur, président du Syndicat des commu-
nications de Radio-Canada (SCRC-CSN). Quand
une éditorialiste de La Presse fait une chronique de
trois minutes à l’émission de René Homier-Roy, on
peut se dire qu’évidemment on n’embaucherait pas
quelqu’un à temps plein pour faire ça. Par contre, on
peut bien dire que nous avons du monde à l’interne
pour faire ça. Gérald Fillion n’est pas le seul journa-
liste de Radio-Canada capable de parler d’économie
de façon intelligente. Là, on préfère aller dans le pri-
vé. Ça commence à être un peu exagéré et ça res-
semble à de la connivence.» 

Dans ce cas précis, le fait que la collaboratrice
en question se contente souvent de citer un extrait
de son propre journal ne fait que troubler davanta-
ge les eaux boueuses. En somme, fait remarquer
une employée contractuelle de la radio d’État, «Ra-
dio-Canada paye une éditorialiste de La Presse pour
faire la promotion de son journal en ondes». On re-
passera pour l’objectivité externe. Ou la logique
commerciale. Ou le gros bon sens...

«Pourrait-on imaginer l’inverse? demande la re-
cherchiste de la SRC, qui désire taire son identité.
Pourrait-on imaginer que chaque jour La Presse pu-
blie une chronique de Gérald Fillion vantant un re-

portage de Radio-Canada? On dépasse les limites du
bon sens avec certaines collaborations et les employés
de La Presse qui viennent de renégocier durement
leur propre convention devraient comprendre ça.»

Des centaines 
de collaborateurs

La nouvelle convention collective du SCRC spé-
cifie que le syndicat représente toutes les per-
sonnes présentes en ondes comme celles prépa-
rant les émissions, même les contractuelles. Or, en
2007-2008, le Syndicat a repéré 800 collaborations
lui échappant. 

«À Montréal, on nous a écartés [de beaucoup
d’embauches], explique le président Levasseur,
lui-même reporter télé à Québec. Nous avons réussi
à régler le problème dans les régions où tout le monde
en ondes a un contrat. On trouve ça particulière-
ment inquiétant de voir le nombre de prestations que
d’autres journalistes d’autres médias viennent faire
dans notre média, à la télé ou à la radio, sans respec-
ter notre convention collective.»

La dernière, adoptée en décembre 2009, dit noir
sur blanc: «La Société Radio-Canada s’engage à uti-
liser en priorité ses employés permanents pour pré-
senter, expliquer et mettre en perspective l’actualité.»
L’annexe Q ajoute cependant que «les parties recon-
naissent qu’elles n’ont pas réussi à s’entendre sur le
statut et le titre d’emploi des “collaborateurs-invités”
embauchés de façon régulière et que la présente en-
tente ne règle pas leur cas...»

Le président Levasseur se questionne en plus
sur le rôle que joueraient ces collaborateurs en cas
de conflit de travail. Son organisme a déposé des
plaintes devant le Conseil canadien des relations
industrielles au sujet de cas précis, ceux des trois
collaborateurs à l’émission Le Club des ex et ceux
des médecins de RDI santé.

«Nous avons déposé des griefs, rencontré la direc-
tion à maintes reprises, tenté une médiation pour ré-
gler le problème, dit-il finalement. La direction pro-
pose de verser des cotisations syndicales pour régler le
problème. Ça ne règle pas le problème de fond des col-
laborations, tellement nombreuses qu’elles laissent
croire à des ententes secrètes...»

Le Devoir

MÉDIAS

Ici Radio-Gesca (encore !)
Les employés de Radio-Canada se plaignent 
de la convergence 

F R É D É R I Q U E  D O Y O N

L a danse fait un tabac à la télé depuis quelques
années. Cette frénésie télévisuelle s’est trans-

formée en phénomène social, remplissant les
classes de hip-hop ou de musique de ballroom.
Qu’en est-il de la scène professionnelle?

Au Canada, la finale de la deuxième saison de
So You Think You Can Dance (SYTYCD) attirait
1,5 million de téléspectateurs... contre 150 mil-
lions aux États-Unis, où l’émission cartonne de-
puis 2005, huit millions en Pologne et
combien d’autres en Australie, en Tur-
quie ou en Israël. Et ce n’est qu’une
émission parmi la soixantaine que ré-
pertorie Wikipédia.

Par vague
Le Québec vit aussi sa Fièvre de la

danse à TVA, et attirait un million d’ac-
cros avec son Match des étoiles entre
2005 et 2009. Le phénomène a multi-
plié les adeptes de danse. «Quand on
présentait un numéro de danse africai-
ne, se souvient Monik Vincent, ex-
chorégraphe en chef du Match des
étoiles, il y avait des inscriptions en
danse africaine dans les jours et les se-
maines qui suivaient.»

Et l’engouement ne fléchit pas. L’école de dan-
se Louise Lapierre vient d’ouvrir — en sep-
tembre dernier, en pleine récession — quatre
studios satellites en périphérie de Montréal.

«Les écoles nous sollicitent beaucoup, dit Mme
Lapierre, qui fraye dans le milieu depuis 45 ans.
De nouvelles écoles de danse ont ouver t leurs
portes et celles qui existent ne suffisent plus à la de-
mande. On vit une belle vague ascendante.»

Car il y en a eu d’autres et le phénomène n’est
pas nouveau. Louise Lapierre créait les chorégra-
phies de la populaire émission RSVP animée par
René Simard dans les années 80. Elle fondait son
école en 1973, en pleine éclosion du ballet jazz et
de la «dance fever».

La vague actuelle a ceci de particulier qu’elle
combine plusieurs facteurs, dont la télé et un
contexte propice à faire boule de neige et pas de
bourré. Mme Lapierre parle d’une «convergence»
entre le discours de santé publique qui incite au
plaisir de l’exercice, la vitalité de la danse profes-
sionnelle, l’explosion des festivals et des événe-
ments organisés par les entreprises.

Reste que le rendez-vous télévisuel a démystifié
la discipline chorégraphique, surtout dite plus
commerciale, dont les praticiens sont soudain pas-
sés à l’avant-scène. Beaucoup de préjugés, du
coup, sont tombés. «Ç’a une grande influence, dit
Geneviève Dorion-Coupal, qui revient de la Po-

logne où elle chorégraphiait des numéros de la cin-
quième saison de SYTYCD. D’avoir les danseurs au
premier plan, ça change la perspective, on comprend
c’est quoi le métier de danseur et sa complexité.»

En conviant autant le ballet que le ballroom ou
le contemporain, le petit écran a surtout mis en
valeur une danse plurielle, à l’abri de la sempiter-
nelle hiérarchie entre les genres. «Ç’a tué les
écoles de pensée qui voulaient qu’un style soit
meilleur ou plus honorable qu’un autre», estime
Mme Lapierre.

Une frontière plus floue
Mais la fameuse vague déferle-t-elle surtout

dans l’univers de la danse dite commerciale, vue
à la télé ou dans les comédies musicales? Ou

touche-t-elle aussi la danse contempo-
raine plus puriste?

«Depuis SYTYCD, je donne beaucoup
plus de stages de danse contemporaine à
l’étranger», répond sans hésiter Mme
Dorion-Coupal, qui évolue dans les
deux pôles en plus de mener la danse
des comédies musicales comme Michel
Fugain et le Big Bazar et Sweet Charity.
«Je sens la différence. Je me suis butée à
un mur pendant des années à essayer de
changer les choses, mais les producteurs
et metteurs en scène [de comédies musi-
cales] me disaient: “Non, on veut trois
danseurs qui dansent derrière la fille qui
chante.” Là, on a plus de place comme
danseur et on laisse plus de place à la
créativité du chorégraphe.»

Les deux univers se rejoignent un peu plus.
Des danseurs sautent d’ailleurs la clôture (voir
texte ci-contre). Le décloisonnement des disci-
plines artistiques, le théâtre qui flirte avec la
danse, laquelle fusionne le hip-hop au ballet, y
contribue. «Dès qu’on dit que c’est un concours,
qu’il y a un public, que c’est des jeunes et de la
télé, pouf! on met ça dans une case, s’exclame
celle qui vient de signer trois duos contempo-
rains pour SYTYCD. Si je mets le même duo
dans les mains de deux danseurs d’Édouard
Lock, sur une autre musique, à la PdA, ça va
prendre une couleur plus contemporaine.»

De là à affirmer que la télé fera danser les compa-
gnies contemporaines Flak ou La 2e Porte à gauche
dans de meilleures conditions, il y a un pas qu’on
ose plus rêver que franchir pour l’instant. Les dan-
seurs demeurent les artistes les moins rémunérés,
avec un salaire moyen de 15 000 $ par année.

«Est-ce que ça va amener plus de spectateurs à
la danse contemporaine? Peut-être un peu, à
moyen ou long terme, dit Lorraine Hébert, du
RQD, en reconnaissant un rôle indéniable à la té-
lévision. «Si la danse s’est développée au Québec,
c’est parce que tous les dimanches on avait les bal-
lets de Ludmilla Chiriaeff et les spectacles [de va-
riétés] de Michel Comte.»

Le Devoir

DANSE

Quand la télé fait danser

JACQUES GRENIER LE DEVOIR

René Homier-Roy, animateur de l’émission
C’est bien meilleur le matin

La profusion des émissions de type So You
Think You Can Dance a popularisé la danse.
Mais quelle danse?

Les danseurs
demeurent
les artistes
les moins
rémunérés
avec un
salaire
moyen 
de 15 000 $



C A T H E R I N E  L A L O N D E

S a victoire à l’émission So
You Think You Can Dance

Canada a fait de Nico Archam-
bault un pur produit de la dan-
se commerciale. «Il y a en dan-
se un snobisme envers tout ce
qui est commercial, dit celui
qu’on a vu dans le clip Make
Me de Janet Jackson. J’ai l’im-
pression qu’en danse, soit tu fais
de l’argent, soit tu fais de l’art.
On peut chercher une qualité et
une profondeur tout en gagnant
sa vie. La danse contemporaine
pourrait se risquer à être plus
accessible et la danse commer-
ciale à oser le contenu.» Serré
dans l’image du «pretty boy fa-
milial» collée par la télé, Ar-
chambault croit que l’imagerie
pop desserre la danse même.
«Ce serait extrêmement intéres-
sant d’ajouter de la danse à des
vidéos plus rock, plus indy… Ça
n’a pas toujours à être un “dan-
cing chorus”, ni pop-star, ni sur
le même genre de musique...» 

De Lock à Céliiiiiiiiiiiine
au CdS

Naomi Stickeman, formée
au ballet, a brillé dans Amelia,
de La La La Human Steps. Tra-
vailler avec Edouard Lock a
été «un sommet de carrière.
Mais La La La [l’a] consumée».
À 32 ans, dans le répit avant la
création d’Amjad, Stickeman
rend les armes. «Je n’avais plus
envie de faire la tournée, et à
un certain niveau, en contem-
porain, tu n’as pas le choix.
J’étais fatiguée, j’avais fait le
tour du monde plusieurs fois.»

Elle se présente, pour rencon-
trer Franco Dragone, aux audi-
tions du spectacle de Céline

Dion. À la dernière, dernière
minute. «Ils ont tenu trois jours
d’audition, je suis arrivée la der-
nière journée, vraiment très en
retard. J’ai menti — c’est la seule
fois que j’ai fait ça — en disant
que j’avais été retenue en répéti-
tion…» Entrée au moment où
Dragone prend le contrôle de
l’audition, Stikeman est char-
mée par l’enthousiasme, le jeu
et le partage des bons coups.
Un an plus tard, elle décolle
pour Las Vegas et A New Day.
«J’étais curieuse de voir comment
se monte un spectacle aussi énor-
me, dit-elle de son accent an-
glais, de voir comment une diva
comme Céline travaille. On a été
vraiment bien traités, avec une
rare humanité.»

Après avoir bougé pour Gi-
nette Laurin et Dave St-Pierre,
Marie-Ève Quilicot se retrouve
dans Love, du Cirque du Soleil.
La différence? L’exigence phy-
sique. «Deux spectacles par jour,
cinq jours par semaine, pendant
trois ans. Avec un show où tu
fais du gumboots, du contempo-
rain, du house, des passes acro-
batiques qui demandent toute ta
concentration et, à la fin, des
pointes… J’ai vite compris que
donner 100 % à chaque show
était utopique et que je devais do-
ser si je voulais résister deux ans.
Le soir de la deuxième, j’étais si
épuisée, j’avais du mal à lever
ma bouteille d’eau. Alors qu’à la
fin du contrat j’étais enceinte, on
répétait pour les Grammys, je
faisais mon entraînement de Pi-
lates en plus des spectacles. À un
moment, le corps comprend.» 

Deuxième dif férence? Le
lien avec le public. Quilicot:
«La salle est immense! Il faut
projeter énormément pour at-

teindre les 2500 spectateurs.»
Naomi Stickeman, auprès de
Céline Dion, a vu que «l’adré-
naline fait une dif férence re-
marquable. C’est un concert, le
public réagit 1000 fois plus qu’à
un spectacle de danse. Les gens
crient pendant que tu danses,
c’est l’fun»!

Tâter du commercial
À Las Vegas, Quilicot atten-

dait un public avide de seul 
diver tissement. «Mais les
Beatles les ramenaient à leur
enfance. On voyait les specta-
teurs pleurer.» Malgré la répé-
tition du matériel, l’expérien-
ce ar tistique est riche. «Il a
fallu que je garde mon person-
nage vivant pendant deux ans.
J’ai rencontré des artistes extra-
ordinaires, de partout dans le
monde, j’ai eu la chance d’ap-
prendre d’eux.» Que ce soit au
Cirque ou avec Dragone, les
équipes cherchent à nourrir
les danseurs en échangeant
les rôles, en ajoutant, en peau-
finant, en répétant. «Ils te gar-
dent “on the edge”.»

Pour Naomi Stickeman, l’ex-
périence auprès de Céline
Dion a été, par la bande, des
plus fructueuses. «Je suis res-
tée cinq ans, c’est que c’était
vraiment joyeux!» Pour proté-
ger ses cordes vocales, la
chanteuse s’accorde des pé-
riodes de répit, souvent deux
semaines par mois. À ces
temps libres s’ajoute un salai-
re avenant — «c’est la première
fois que j’étais aussi bien payée»
— et Stikeman, tout en dan-
sant, est retournée à l’école, a
appris la réalisation, a tourné
des films et préparé son spec-
tacle, Çaturn , présenté en
2008 et 2009 à Danse Cité.

Et ce snobisme du contem-
porain dont parlait Nico Ar-
chambault? Niet côté Sticke-
man. «Mes copains savaient
que j’avais déjà réalisé mes
rêves de contemporain.» Ils sont
plusieurs danseurs à tâter du
commercial. Dave St-Pierre
était de Notre-Dame-de-Paris et
a chorégraphié pour Love. Es-
ther Gaudette a dansé pour
Isabelle Van Grimde, Daniel
Léveillé et Paradis perdu. Alain
Francœur signe ses propres
chorégraphies et d’autres pour
le Cirque Éloize. 

L’École nationale de cirque
recrute régulièrement choré-
graphes et professeurs, et Ca-
therine Tardif et Estelle Clare-
ton y sont passées. Des
exemples parmi d’autres. Ce
qui n’a pas empêché Marie-
Ève Quilicot de se faire dire
qu’elle «voulait juste faire de
l’argent». «Les gens ne réalisent
pas tout ce que j’ai acquis sur
cette scène… Il n’y a plus aucu-
ne tournée qui me fait peur
maintenant», dit celle qui re-
prend justement la route avec
Dave St-Pierre. «Ça faisait
longtemps que je n’avais pas eu
de “rush” avant de monter sur
une scène. Au Cirque, le trac a
fini par disparaître.»

Collaboratrice du Devoir
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C U L T U R E
DANSE

Danser pour Lock 
ou pour Céliiiiiiiiiiiine ?

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

L’opéra de Massenet, créé à
l’Opéra-Comique de Paris

en 1899, n’est pas la mise en mu-
sique la plus célèbre de l’histoire
de Cendrillon. Sur ce plan, Mas-
senet se fait damer le pion par
Rossini et sa Cenerentola.

Il y a de nettes dif férences
entre les deux ouvrages. Masse-
net préserve la féerie — et la pan-
toufle de verre — du conte de
Perrault, que Rossini et son libret-
tiste Ferretti ont évacuée. Chez
Massenet, Pandolfe, le père de
Cendrillon, est lui aussi une victi-
me de sa seconde femme, la hau-
taine comtesse de la Haltière.

Une dernière différence entre
Rossini et Massenet sera aplanie
dans la présentation de l’Opéra
de Montréal et la production du
tandem Barbe (concepteur scé-
nique) et Doucet (metteur en
scène). Chez Massenet, à l’origi-
ne, le rôle du prince est tenu par
un mezzo-soprano, qui simulait
davantage, aux yeux du compo-
siteur, un jeune homme au sortir
de l’adolescence. Ce choix
contraste avec le ténor flam-
boyant de Rossini. Mais Masse-
net a autorisé la représentation
de Cendrillon avec un ténor. Ce
sera le cas à Montréal, avec Fré-
déric Antoun en jeune premier.

Opéras et transpositions
En entrevue au Devoir, Re-

naud Doucet relativise l’impor-
tance de ce choix, d’autant que,
lorsque la coproduction franco-
allemande entre les Opéras de
Strasbourg et de Karlsruhe fut
conçue, les Français voulaient
un homme, alors que les Alle-
mands insistaient pour avoir une
voix de mezzo: «À cause de notre
transposition dans les années
1950, le fait d’avoir un ténor
marche très bien. L’effet musical
est différent, mais Massenet l’ac-
ceptait. Ce qui me paraît impor-
tant dans le spectacle, c’est de voir,
de manière crédible, un prince jeu-
ne qui s’ennuie.»

Aux yeux du metteur en scène
québécois d’origine française,
Cendrillon, aussi, a une tessiture
ambiguë: «Elle descend très bas et
monte au contre-ré: ce n’est ni un
soprano, ni un mezzo. D’ailleurs,
ces étiquettes n’existaient pas: les
compositeurs écrivaient pour des
chanteurs précis. Mélisande chez
Debussy, est-elle soprano ou mezzo?
Et Pénélope de Fauré? On peut uti-
liser soit un soprano dramatique,
soit un mezzo lyrique. Pour Car-
men, c’est pareil. C’est d’ailleurs
très typique de l’opéra français…»

Même s’il a été montré à
Strasbourg, Karlsruhe, New
York et Marseille, le spectacle
n’est pas figé parce que les inter-

prètes sont différents. «Je ne veux
pas des clones», résume Doucet,
qui ajoute que «le spectacle doit
appartenir aux artistes qui le
jouent sur scène».

Autre changement d’échelle: le
passage des scènes européennes
à la salle Wilfrid-Pelletier, guère
favorable à un théâtre de regards,
de silences et de non-dits. «Il faut
jouer plus large, être très précis
dans la projection de son émotion»,
résume Doucet, qui va au-delà de
la gestuelle: «C’est la même chose
sur le plan vocal. Il faut penser dif-
féremment, arriver à capter le re-
gard et l’oreille du spectateur et ne
jamais le lâcher; il faut donner une
impulsion, dans le geste comme
dans l’attaque de la note. Si on
jouait en Europe comme on va le
faire ici, on aurait l’air de faire du
cinéma muet!»

Cendrillon a apporté à André
Barbe et Renaud Doucet, en
2003, la confirmation d’une «vo-
lonté définitive de travailler en-
semble». La production les a aus-
si fait connaître partout en Euro-
pe. Le tandem est aujourd’hui
habitué du Volksoper de Vien-
ne, où il va monter sous peu Ru-
salka de Dvorák.

Ne pas entrer 
dans des cases

L’opéra est un travail au long
cours. Le succès européen a déjà
amené au tandem une proposi-
tion de monter la Tétralogie de
Wagner sur une scène alleman-
de. «Nous avons refusé parce que
nous aurions besoin de dix ans. Il y
a un temps pour tout. La Ceneren-
tola de Rossini, que nous allons
monter prochainement à Ham-
bourg, représente trois ans de tra-
vail.» Aux yeux de Renaud Dou-
cet, «prendre une partition, c’est
avoir entre les mains un tableau de
maître et choisir le cadre, le mur et
l’éclairage.» C’est bien pour cela,
ajoute-t-il, qu’il n’y a pas «une seule
lecture» d’une œuvre.

Barbe et Doucet ne veulent pas
se spécialiser, malgré une attiran-
ce pour le répertoire français:
«Nous avons hâte de nous voir pro-
poser Ariane à Naxos, La Dame
de pique ou Jenufa.» Grand admi-
rateur de Massenet, Doucet cite
Amadis, Le Mage ou Panurge,
«une “haulte farce comique” génia-
le» parmi les ouvrages de ce com-
positeur qu’il souhaiterait mettre
en scène. Parmi les ouvrages
français méconnus, il ajoute Hen-
ri VIII de Saint-Saëns et Polyphè-

me de Jean Cras, et se réjouit
d’avoir lutté pendant cinq ans
pour imposer Pénélope de Fauré.
«Imposer le répertoire français pose
un problème accru car il est sou-
vent monté de manière mièvre. Ce
n’est pas une fatalité si l’on ancre
l’opéra dans une réalité actuelle.
Cendrillon, c’est très contemporain
comme sujet.»

C’est par l’entremise des
concepteurs du spectacle que
Montréal a racheté la production
aux Français. «Il y a là un travail
dont on n’a même pas idée: cer-
tains tissus ont été créés spéciale-
ment à Lyon pour les costumes du
spectacle. On ne peut pas se payer
ça ici.» Pendant trois saisons, la
présentation de Cendrillon à
Montréal a été repoussée. «Parce
que certaines personnes disent que
Cendrillon, cela ne vend pas», ex-
plique Doucet, qui plaint les di-
recteurs artistiques des opéras
en Amérique du Nord, dont la
marge de manœuvre est restrein-
te. «En Amérique, le box-office fait
loi et, même si les directeurs d’opé-
ra ont la connaissance du répertoi-
re, ils sont dépendants des conseils
d’administration et de donateurs
qui disent: “Nous, on veut voir ci;
nous, on veut voir ça”, qui n’ont
aucune connaissance du métier et
régissent le monde de l’opéra.»

Barbe et Doucet sont con-
fiants en l’impact du spectacle.
«Oui, on peut arriver à faire du
théâtre. Cendrillon n’est pas un
“petit spectacle”; il y a cinq dé-
cors et c’est monté comme une
comédie musicale.» D’ailleurs, le
duo ne veut pas être cantonné à
l’art lyrique: «On peut faire du
théâtre, de la comédie ou du
cirque! Le spectacle, c’est un
monde, pas de petites cases, et
nous n’avons pas envie d’être en-
fermés dans une boîte.»

Le Devoir

CENDRILLON
Opéra en quatre actes de Jules
Massenet
Avec Julie Boulianne, Frédéric
Antoun, Noëlla Huet, Gaétan La-
perrière et Marianne Lambert,
Orchestre métropolitain et
Chœur de l’Opéra de Montréal,
direction Jean-Yves Ossonce. Dé-
cors et costumes: André Barbe.
Mise en scène: Renaud Doucet.
Éclairages: Guy Simard. Salle 
Wilfrid-Pelletier, les 22, 26, 29 et 
31 mai, et le 3 juin à 20h. 
Rens.: 514 842-2112.

MUSIQUE CLASSIQUE

Cendrillon à l’opéra
Il y a les danseurs de Céliiiiiiiiiiiine, du Casino, de So You
Think You Can Dance. Et ceux des Grands Ballets, de Marie
Chouinard ou d’O’Vertigo. Deux races dif férentes? Entretiens
avec ceux qui sautent la clôture de la «danse commerciale».

Cendrillon de Jules Massenet
prend l’af f iche samedi 22
mai à l’Opéra de Montréal
pour cinq représentations.
Ce sera, pour les amateurs,
enf in l ’occasion de fa ire
connaissance avec un spec-
tacle emblématique du tan-
dem québécois André Barbe
et Renaud Doucet.

JACQUES GRENIER LE DEVOIR

Le concepteur scénique André Barbe et le metteur en scène
Renaud Doucet



SKETCHES 
OF SYNCHRONICITY 
Gabriel Coutu-Dumont
Centre Clark, 5455, avenue de Gas-
pé, espace 114, jusqu’au 12 juin

M A R I E - È V E  C H A R R O N

L e travail de Gabriel Coutu-Du-
mont use de procédés sim-

ples dont il met à l’épreuve avec
brio l’efficacité. Depuis 2005, il
collige des images photogra-
phiques au fil de ses voyages ou
dans son quotidien. De cette
banque d’images dont le nombre
a augmenté rapidement, pour fi-
nalement culminer à 275, l’artiste
en a retenu certaines pour les en-
cadrer puis les déployer dans l’es-
pace, variant leur emplacement et
jouant ainsi, d’exposition en expo-
sition, sur la dimension scénique
de leur présentation. Clark est le
dernier point de chute de ce vaste
répertoire d’images intitulé
Sketches of Synchronicity, dont la
version intégrale existe sous for-
me de livre en trois tomes.

À la base, les opérations réali-
sées par l’artiste pour ce projet re-
lèvent d’une démarche commune
à bien des photographes. Accu-
muler les images, réaliser des
prises photographiques selon des
critères plus ou moins constants,
produire des typologies, sélec-
tionner des clichés et exploiter
leur concomitance dans l’espace
d’exposition pour en tirer un sens
nouveau ne sont pas des straté-
gies exclusives à Gabriel Coutu-
Dumont. Toutefois, l’artiste, dont
la pratique est encore jeune, en
rafraîchit la portée.

Dans certaines œuvres, il a ex-
ploité l’angle de la prise de vue ou

le format de l’image pour créer
une ambiguïté dans la représenta-
tion. Équerre montre un arbre
dont le tronc cassé le couche à
l’horizontale. L’image a toutefois
été montée à la verticale, comme
pour rétablir la direction naturelle
du feuillu. Mais sa verticalité est
contrecarrée, puisque le cadre
est croche sur le mur Ailleurs, le
photographe a employé une vue
en plongée pour organiser une
grille de 12 images dont on ne
sait plus si ce sont les déplace-
ments de passants ou une compo-
sition abstraite formelle. 

Dérive joue aussi sur ce plan et
ressort de l’ensemble comme
étant une des œuvres les plus
réussies. Table au sol et cadre au
mur se partagent une même ima-
ge, la vue d’un plancher qui a déli-
catement été découpée. Les pré-
lèvements apparaissent dans un
cas en négatif, dans l’autre en po-
sitif, suggérant ici la cartographie
d’un monde imaginaire, là les as-

pérités de la surface lunaire. Le
dispositif, en investissant la maté-
rialité de l’image, éloigne la repré-
sentation de son référent initial et
trompe le regard. Ailleurs, dans
Récif, les surfaces imprimées ont
été pliées et ratatinées en boules
de manière à ce que le visiteur ait
l’impression que l’artiste les a lais-
sées choir par terre.

Du reste, cette négligence
n’est que simulée. Elle fait aussi
partie de la mise en scène. Tout
comme le gros fil jaune électrique
qui alimente une boîte lumineuse
déposée au sol et qui est volontai-
rement laissé à découvert. Un
même souci d’esthétisme préside
pour les œuvres dont les images
semblent avoir été trouvées, par
exemple des affiches provenant
d’Asie. L’encadrement et l’accro-

chage rehaussent leur apparence
matérielle, font oublier leur mo-
destie et les traces d’usure. Cou-
tu-Dumont pratique habilement
des brouillages tant temporels
que spatiaux à travers ses
images, rhétorique, qu’il maîtrise
à défaut parfois de doser les
atours de la mise en espace.

Roger Gremo
L’installation de Roger Gremo

profite d’une relative intimité
dans la petite salle de la galerie.
L’emplacement accentue le
trouble ressenti devant cette
œuvre qui met en scène des fi-
gures humaines élaborées de
prothèses, de souliers et de di-
verses protections corporelles.
Au visiteur ensuite d’en manipu-
ler les membres, de jouer avec
les piercings et les innombrables
caleçons fichés dans les orifices.
L’exercice se veut ludique en sur-
face; il provoque aussi la réflexion
tant il renvoie le participant à son
propre corps, le forçant à jauger
les représentations normatives
qu’il a intériorisées de l’anatomie,
de la sexualité et de l’économie
des corps en général. 

Cru et dérangeant — pour leur
transport, les mannequins sont
mis dans des housses qui rappel-
lent des sacs mortuaires —, ce
travail est le fruit aussi d’une
confection remarquable qui se
devine dans le moindre point de
couture.

Collaboratrice du Devoir
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C U L T U R E
EXPOSITIONS

Vues fragmentées et renversées

Y V E S  B E R N A R D

C e soir, Ustad Shahid Parvez
Khan se produira à la maison

de la culture Frontenac et non à
Wilfrid ou dans l’un de ces lieux
mythiques où il livre son art à tra-
vers le monde depuis des années.
Ustad qui? Shahid Parvez, pour
simplifier. Ustad signifie maître,
et on l’appelle aussi Ustadji. Plu-
sieurs spécialistes de la musique
classique indienne af firment
qu’il est le plus grand sitariste vi-
vant et l’un des plus importants
de l’histoire. En fait, ils le chu-
chotent plus qu’ils ne le clament,
par respect pour l’aîné Ravi
Shankar ou pour la mémoire de
Nikhil Banerjee ou Vilayat
Khan, deux autres légendes du
sitar du siècle dernier.

Le regretté Vilayat Khan était
le grand-oncle de Shahid Parvez,
et les deux incarnent le style Eta-
wah Gharana qui fut développé
par l’une des plus anciennes
écoles de musique en Inde. En
découle une grande tradition de
sitaristes, dont le jeu s’inspire de-
puis sept générations de la mu-
sique vocale. Des genres com-
me le dhrupad, considéré com-
me le chant le plus ancien de l’In-
de du Nord, et le khayal, celui
des grands virtuoses, sont inté-
grés à la musique instrumentale.

«En Inde, on a longtemps consi-
déré que l’interprétation la plus
puissante provenait de la musique
vocale, affirme Shahid Parvez.
La musique instrumentale était li-
mitée parce qu’elle n’avait pas as-
sez de résonance et manquait d’ef-
fets vocaux. Mais ce n’est plus le
cas. Aujourd’hui, on peut présen-
ter un raga comme s’il provenait
d’un chanteur.» Voilà pourquoi
plusieurs observateurs ont affir-
mé que le maître possédait l’art
de faire chanter les notes.

Mais la démarche de Shahid
Parvez ne s’arrête pas là; il serait
l’un des seuls sitaristes à avoir

également marié au style Eta-
wah Gharana (ou gayaki ang)
les techniques du tantrakari ang
qui s’appliquent aux touches de
la main droite. «Cela permet de
jouer plus vite et d’explorer toutes
sortes de patrons rythmiques en
jouant», explique le virtuose. À
l’écoute, force est de constater la
rapidité époustouflante aussi
bien que la sensibilité de l’inter-
prète. Au début de ses ragas, il
peut décortiquer trois seules
notes pendant plusieurs mi-
nutes. Mais il les traite avec telle-
ment de profondeur qu’il par-
vient à faire pénétrer l’auditeur
dans l’espace spirituel entre le
son et le silence. Puis, dans une
lente progression, il finira par fai-
re entendre une véritable explo-
sion de notes.

Initié à la musique par son
père Aziz Khan, Shahid Parvez a
commencé l’apprentissage de
son art par la musique vocale et
le tabla dès l’âge de trois ans,
avant de poursuivre au sitar l’an-
née suivante. Enfant prodige à
huit ans, il offrait déjà son pre-
mier concert. Contrairement à
Ravi Shankar, son nom n’est pas
associé aux musiciens occiden-
taux. «Mon premier amour est
d’être puriste, dit-il en rigolant. Si
je demeure toujours ouvert à jouer
sur scène avec de bons musiciens
issus d’autres traditions, mes 150
disques ne renferment que de la
musique hindustani.»

Ce soir, Shahid Parvez est ac-
compagné par Subhajyoti Guha,
réputé jeune tablaïste avec qui
l’ustad joue depuis plus de cinq
ans. Le concert est coproduit
par le Centre culturel Kabir, le
plus important diffuseur de mu-
sique classique indienne à
Montréal, en collaboration avec
le Sangeet Kala Kendra, l’école
de musique et de danse menée
par Shawn Mativetski, égale-
ment tablaïste, et la danseuse de
kathak Sudeshna Maulik. Ces
deux artistes montréalais ouvri-
ront avec le sarodiste Raja Bhat-
tacharya cette soirée qui promet
de riches moments.

Collaborateur du Devoir

USTAD SHAHID PARVEZ
KHAN AVEC SUBHAJYOTI
GUHA
Première partie: Sudeshna Mau-
lik, Shawn Mativetski et Raja
Bhattacharya
À la maison de la culture Fronte-
nac, samedi 15 mai à 19h30.
Rens.: 514 467-3461 
ou 514 931-0942.
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À la découverte 
d’un grand
Ustad Shahid Parvez Khan 
à la maison de la culture Frontenac 

BETTINA HOFFMANN

Détail d’une œuvre de Gabriel Coutu-Dumont

MAISON DE LA CULTURE FRONTENAC

Ustad Shahid Parvez Khan



CATASTROPHE ? 
QUELLE CATASTROPHE ! 
Manif d’art 5, la Biennale de Qué-
bec, divers lieux, jusqu’au 13 juin,
pour la plupart d’entre eux.
www.manifdart.org.

J É R Ô M E  D E L G A D O

S
erait-il plus facile,
moins casse-cou, de
se montrer en noir
sombre qu’en blanc
lumineux? Après u-

ne pauvre édition 2008, por-
tée sur le dialogue et l’amour,
voici l’exact contraire. La Ma-
nif d’art 5, et son intitulé Ca-
tastrophe? Quelle catastrophe!,
s’avère une des meilleures en
dix ans.

Une signature
La confrontation, plutôt que

le rapprochement. La mise à
distance, plutôt que la séduc-
tion. Voire l’inaccessibilité,
comme devant le local fermé
dans lequel le robot du Califor-
nien Daniel Joseph Martinez
fait gicler du sang synthétique.

Dans cette œuvre au titre in-
terminable — ça commence
par «Redemption of the Flesh» —,
la violence du fusil qui crache
du sang à travers la gueule
d’un lapin peut être un geste
libérateur. Il n’y a pas que ça.
Le sarrau taché de rouge et 
la cuillère encore dégoulinan-

te sont des signes que l’hu-
main n’est jamais très loin
derrière les machines, derriè-
re la catastrophe.

N’en déplaise au maire La-
beaume, Québec a trouvé,
avec la catastrophe, ses traits.
Pour une fois, vraiment, il n’y
a pas de distinction entre la
Manif centrale et les expos
des onze «collaborateurs».
Tout porte la signature de la
commissaire invitée, Sylvie
Fortin. Les organisateurs ont
aussi laissé tomber la fasti-
dieuse distinction entre ar-
tistes expérimentés et relève.
Tous se valent.

Que Place Québec, malfamée
tour à boutiques de Saint-Jean-
Baptiste, soit identifiée comme
le quar tier général impor te
peu. L’impression d’étiolement
est d’autant plus forte là que
seize œuvres sont dispersées
dans une dizaine de locaux. Et
la déconfiture économique y
est palpable. Certains s’en ser-
vent bien, comme Sarah Emer-
son, dont la murale fin du mon-
de tient entre deux colonnes
aux miroirs abîmés.

Œuvres fortes, thème perti-
nent, occupation perspicace des
lieux. Le succès des manifesta-
tions, surtout celles qui s’aventu-
rent dans l’espace urbain et ses
locaux vacants, dépend de la
conjoncture de ces éléments. Si
des faiblesses existent, entre une
pièce plus super ficielle, une

autre mal intégrée au thème, voi-
re à son environnement, l’en-
semble de Sylvie Fortin n’a pas
de véritable point mort.

Catastrophe : il pleut !
Des trois projets extérieurs

encore en place, Plan B de
Doyon-Demers, au Vieux-

Port, est qualifié d’incontour-
nable. Le samedi de notre visi-

te, la collègue du Soleil lui
consacrait la majeure partie de
sa critique. Mais attention: en
cas de pluie, les conteneurs in-
vestis par le duo demeurent
fermés. Installation a priori
plus fragile, La Chambre claire
de Patrick Altman est visible
en tout temps. Ici, dans le jar-
din d’une maison historique,
rue Cartier, la catastrophe dé-
signe la détérioration de la mé-
moire collective.

Le spectaculaire horrifiant
de Martinez est un cas à part.
Car la catastrophe appelle,
plus qu’à son tour, la contem-
plation ou l’immersion. Com-
me chez Altman. Ou la pas-
sion, comme dans la vidéo
rock des Allemands Had-
ley+Maxwell. Ou encore la
pause. Model of Expansion:
Tabloïd (Quebec), sor te de
salon de repos mis en place
par un duo de Miami (Gean
Moreno et Ernesto Oroza),
détourne les slogans et signa-
tures commerciales du mon-
de en de banals objets uni-
formes et décoratifs.

Cer tes, on trouvera sur la
route des corbeaux étêtés
(Mourir enfin du duo Cooke-
Sasseville), des lieux de désola-
tion (un parc d’attractions aban-
donné filmé par Lynn Marsh)
et de la violence politique (la vi-
déo-performance du New-Yor-
kais Ivan Navarro à la mémoire
du poète Victor Jara, tué sous la
dictature au Chili). La catas-
trophe est cependant atténuée
par des enrobages ludiques,
des airs de fiction ou des
contextes révolus.

À l’instar du propos de Luca
Buvoli (autre New-Yorkais),
dont l’installation futuriste re-
produit le mouvement d’une
voiturette destinée à un choc,
ce n’est pas tant la fatalité qui
prime que ce qui précède. Et
ce qui suit. Instant Before In-
cident (Marinetti ’s  Drive ,
1908), présentée à l’Œil de
Poisson, finit sa course en de-
hors de la fenêtre. Une invita-
tion à l’après.

Parmi le meilleur, notons les
œuvres du Turc Ahmet Ögüt,
dont des diapos à voir à tra-
vers ces projecteurs jouets
qu’on manipule collés sur le
nez. Amélie Laurence Fortin
se révèle la surprise locale.
Ses grands dessins au graphi-
te décrivent les moments dis-
gracieux de ceux qui visent
l’excellence, tel ce torero en-
fourché par le taureau. Enfin,
oser traverser vers Lévis per-
met de découvrir la peinture,
presque in situ, de Katherine
Taylor, portée par le motif du
navire de guerre. Quelque
chose entre la fascination et la
monstruosité. Comme chez
Carole Epp, et ses céramiques
miniatures exposées à Mate-
ria, et tant d’autres proposi-
tions catastrophiques.

Collaborateur du Devoir
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Québec a son code : rose catastrophe
La Manif d’art revient en forme, avec tout un labyrinthe en ville. 
Cherchez les bannières roses, c’est là que ça se passe.

DE VISU

SOURCE MANIF D’ART

Photographie de plateau de Lynne Marsh

CHRISTIAN FORTIN

Amélie Laurence Fortin se révèle la surprise locale. Ses grands
dessins au graphite décrivent les moments disgracieux de ceux
qui visent l’excellence, tel ce torero enfourché par le taureau.
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SOURCE: ALLIANCE

The Trotsky donne surtout l’occasion à Jay Baruchel de briller

DANS SES YEUX (EL
SECRETO DE SUS OJOS)
Réalisation: Juan José Campanel-
la. Scénario: J. J. Campanella et
Eduardo Sacheri, d’après son ro-
man. Avec Ricardo Darín, Sole-
dad Villamil, Guillermo Francella,
Pablo Rago, Javier Godino. Photo:
Felix Monti. Montage: J. J. Cam-
panella. Musique: Federico Jusid.
Argentine, 2009, 127 min.

F R A N Ç O I S  L É V E S Q U E

E l secreto de sus ojos, le titre
original espagnol de Dans

ses yeux, fait référence à un se-
cret qui s’y cache. Nuance gom-
mée par la traduction et qui cer-
ne davantage l’esprit d’un film
où se meuvent et s’émeuvent
des personnages dont la part
d’ombre envahit souvent le re-
gard. Dans ces zones où rè-
gnent ténèbres et paroles tues,
la passion bouillonne, dévoran-
te, parfois violente. Or certains
secrets ne se révèlent qu’à qui
sait sonder ces abîmes-là.

Benjamín Esposito est l’une
de ses personnes. Observateur,
empathique et pugnace, ce juge
d’instruction à la retraite a
consacré sa carrière, et par ex-
tension sa vie, à chercher dans
l’œil des suspects, reflet de leur
âme, un indice de leur possible
culpabilité. Ce regard coupable,
il l’a jadis repéré dans une série
de clichés contenus dans l’al-
bum de la victime d’un meurtre
particulièrement sordide. Il a
même réussi à arrêter l’assas-
sin. Mais la vie, comme la mort,
est souvent injuste et, vingt-
cinq ans plus tard, Benjamín
ressent le besoin de revisiter
l’affaire sous forme de roman
factuel. Une entreprise qui lui
fournit l’occasion de renouer
avec la belle Irene, jadis col-
lègue, aujourd’hui flamme tou-
jours brûlante.

Dans ses yeux est un polar
diablement ef ficace. Son in-
trigue dense, sinueuse en son
centre, captive presque jus-
qu’au bout. Car ce film racé et
élégant de Juan José Campa-
nella (Le Fils de la mariée) ne
parvient pas à se conclure dès
après un dénouement fort, pré-
férant en ajouter d’autres,
moindres. Consciencieux, le
cinéaste s’attarde — littérale-
ment — à ne laisser aucun élé-

ment en suspens, quitte à
s’éterniser, quitte à diminuer la
force de frappe d’un retourne-
ment final qui, bien qu’on l’ait
un peu vu venir, s’avère satis-
faisant et conséquent.

Cela dit, ces réserves ne sau-
raient entacher le franc plaisir
que l’on prend à voir le film, à
l’admirer aussi, car outre ses
qualités narratives, réelles,
Dans ses yeux constitue un bien
bel objet. Très recherchée au
plan visuel, cette œuvre affiche
en effet une maîtrise formelle
frappante, de celle observable
chez Brian De Palma. La palet-
te retenue pour les retours en
arrière ainsi que la composition
des plans rappellent d’ailleurs
souvent Blow Out. Ajoutez un
clin d’œil à Dirty Harry à l’issue
d’une poursuite remarquable-
ment filmée (oh le joli plan-sé-
quence!) dans un stade de foot,
et la cinéphilie de Campanella
ainsi que le réseau référentiel
qui l’anime sautent aux yeux,
rehaussant d’un cran l’intérêt
que les amateurs porteront à
son film.

Avec une intrigue moins soli-
de, sans doute la virtuosité de
sa mise en scène, ni classique
ni baroque, aurait porté ombra-
ge au récit. Or, non seulement
le scénario est-il à la hauteur,
mais il distille de plus soigneu-
sement ses petites et grandes
révélations. Quand on croit
avoir tout compris, l’histoire se
complexifie et des enjeux tout à
l’heure capitaux deviennent
soudain secondaires.

Campanella dirige ses comé-
diens avec la même assurance
qu’il manifeste derrière la ca-
méra. Soledad Villamil est une
révélation en Irene, et son re-
gard opalescent fait certaine-
ment honneur au titre. Idem
pour Guillermo Francella, une
forte présence dans le rôle de
Pablo, le collègue poivrot mais
perspicace. Acteur fétiche du
cinéaste, Ricardo Darín (L’Au-
ra) rend admirablement les
complexes et les tiraillements
d’un héros d’une rafraîchissan-
te noblesse. Gagnant-surprise
de l’Oscar du meilleur film en
langue étrangère, ce polar ca-
piteux souf frira, gageons là-
dessus, un remake américain
avant longtemps.

Collaborateur du Devoir

Enquête passionnelle

CINEMA

THE TROTSKY
(LE TROTSKI)
Scénario et réalisation: Jacob Tier-
ney. Avec Jay Baruchel, Emily
Hampshire, Michael Murphy,
Anne-Marie Cadieux, Saul Rubi-
nek, Colm Feore, Kaniehtiio
Horn, Geneviève Bujold. Photo:
Guy Dufaux. Musique: Malajube.
Montage: Arthur Tarnowski.
Québec, 2009, 120 min.

F R A N Ç O I S  L É V E S Q U E

L eon Bronstein a 17 ans et
habite la cossue résidence

familiale de l’Ouest-de-l’Île. Au
babillard de sa chambre est
épinglée une liste d’actions clés
à accomplir au cours des an-
nées à venir: épouser une fem-
me plus âgée prénommée
Alexandra, partir en exil et être
victime d’un assassinat (préfé-
rablement dans un pays
chaud), entre autres choses.
Oui, ce jeune homme là se
prend bel et bien pour la réin-

carnation de Léon Trotski (né
Bronstein, soit dit en passant).
À son père industriel et à son
directeur dictatorial, il en fera
voir de toutes les couleurs.

Premier long métrage du co-
médien montréalais Jacob Tier-
ney (The Neon Bible), The Trots-
ky propose à partir de cette pré-
misse inusitée (on ne s’en plain-
dra pas) une comédie destinée
aux adolescents qui risque fort
de plaire autant à leurs parents.
C’est que les dialogues regor-
gent de références politiques et
culturelles savoureuses: il faut
voir les costumes retenus lors
de la danse étudiante!

À cet égard, Tierney montre
une belle aisance à se rire de la
réalité des deux solitudes lors
d’échanges vifs à forte connota-
tion satirique. Par exemple cet-
te scène de repas en famille
(juive anglophone) où le grand
frère reproche à Leon d’avoir
fait d’eux la risée de Montréal,
une accusation à laquelle la ca-
dette rétorquera que seule la

moitié de la ville se gausse, les
francophones s’en fichant. Çà et
là, les personnages passent de
l’anglais au français. Bref, la
réalité montréalaise est repré-
sentée avec justesse et humour,
ce qui, ironiquement, rend le
doublage impossible (qui est,
de fait, épouvantable). Vive-
ment des sous-titres!

Cela étant, The Trotsky accu-
se des faiblesses. La lutte de
Leon est par moments difficile
à cerner et certains enjeux au-
raient gagné à être approfondis.
On n’a qu’à penser au conflit
père-fils, trop rapidement éva-
cué et souffrant ultérieurement
d’un impact amoindri. La rela-
tion avec l’ancien révolutionnai-
re devenu avocat embourgeoi-
sé paraît quant à elle plus inté-
ressante que l’intrigue senti-
mentale qui, si elle est jouée
avec conviction, ne convainc ja-
mais complètement. Par
ailleurs, il aurait peut-être été
payant que le dénouement heu-
reux, un passage obligé pour le

genre, dresse quelque parallèle
(non funeste) avec la fin que
connut le vrai Trotski, le reste
du film s’évertuant justement à
tisser semblables liens.

De facture modeste mais
compétente à tous égards, The
Trotsky donne surtout l’occa-
sion à Jay Baruchel de briller. Il
est bien secondé par Saul Rubi-
nek, attachant en père dépassé,
et Anne-Marie Cadieux, rigolo-
te en belle-mère solidaire. Dans
le rôle de l’avocat mentor mal-
gré lui, Michael Murphy est
épatant.

Premier film prometteur,
souvent drôle, The Trotsky ne
prend pas les jeunes à qui il
s’adresse pour des cons. À la
question «ennui ou apathie?»,
récurrente dans l’intrigue, Ja-
cob Tierney semble répondre
«ni l’un, ni l’autre». Ce n’est
pas encore une révolution,
mais il faut bien commencer
quelque part.

Collaborateur du Devoir.

Trotski est vivant
et il habite le West-Island!

SOURCE: MÉTROPOLE

Dans ses yeux est un polar diablement ef ficace.

MOTHER AND CHILD
Scénario et réalisation: Rodrigo
Garcia. Avec Annette Bening, Nao-
mi Watts, Kerry Washington, Jim-
my Smits, Samuel L. Jackson, Cher-
ry Jones, David Morse, Elizabeth
Pena. Photo: Xavier Pérez Grobet.
Montage: Steven Weisberg. Mu-
sique: Ed Shearmur. États-Unis, Es-
pagne, 2009, 125 min.

F R A N Ç O I S  L É V E S Q U E

Remarqué il y a dix ans avec
son premier long métrage,

Things You Can Tell Just by Loo-
king at Her, le cinéaste Rodrigo
Garcia n’a pas chômé depuis,
notamment au petit écran où il a
réalisé pour le compte de HBO
nombre d’épisodes de séries de
gros calibre, telles Carnivale et
In Treatment. Loin de délaisser
le grand, il nous a offert en 2005
le très, très beau Nine Lives, in-
édit en salle mais disponible en
DVD, film ayant scellé sa colla-
boration avec le confrère Alejan-
dro González Iñárritu (21
Grams, Babel), devenu pour l’oc-
casion producteur. Le tandem,
épaulé cette fois par Guillermo
Del Toro et Alfonso Cuarón, ré-
cidive avec Mother and Child, un
autre film mosaïque qui offre à
d’excellentes actrices des rôles à
leur mesure.

Bien que présents, les person-
nages masculins demeurent pé-
riphériques, quoique essentiels
et bien dessinés. Cela dit, Mo-
ther and Child se concentre

avant tout sur les destins de
trois femmes, pour autant de ré-
cits, liés de manière tantôt évi-
dente, tantôt subliminale. Issues
d’horizons divers, toutes trois ar-
riveront simultanément à un car-
refour où elles devront s’interro-
ger sur leurs choix par rapport à
leurs rôles de mères et de filles.

Karen, la cinquantaine aigrie,
vit avec sa mère invalide et tra-
vaille dans un centre pour per-
sonnes âgées. Tombée enceinte
à 14 ans et contrainte de donner
sa fille en adoption, elle trompe
son amertume en écrivant à cet-
te enfant inconnue des lettres
qu’elle ne lui enverra jamais.
Elizabeth, ce bébé d’infortune,
aujourd’hui âgée de 37 ans,
mène une brillante carrière
d’avocate et chérit par-dessus
tout son indépendance. Qui-
conque l’approche le fait à ses
risques, et selon ses conditions.
Sans lien direct apparent avec
celles-ci, Lucy s’apprête de son
côté à adopter un enfant. Autour
d’elles, des hommes gravitent,
s’installent ou partent.

Au-delà du thème de la mater-
nité, c’est celui plus global de la
filiation qui est abordé dans une
réflexion de prime abord glaçan-
te, puis de plus en plus émou-
vante. Tributaires de frustra-
tions intériorisées, les compor-
tements de Karen et d’Elizabe-
th, surtout, les rendent initiale-
ment abrasive et dure, respecti-
vement, aux yeux du spectateur.
Mais graduellement, les rem-
parts qu’elles ont dressés autour

d’elles tomberont, rarement
pour les raisons attendues.

Rodrigo Garcia a écrit d’une
plume très sûre cette chro-
nique aérienne et elliptique où
aucune ligne de dialogue n’ap-
paraît superflue et où même les
situations commodes au plan
narratif se trouvent validées par
la justesse du regard qu’elles
renvoient. Mobile et souple, la
caméra capte la vérité émotion-
nelle chaque fois qu’elle effleu-
re le visage ou traverse l’œil
des comédiens.

De la distribution variée et ta-

lentueuse se dégagent plu-
sieurs performances exception-
nelles. Annette Bening, rete-
nue, enfin, décline Karen en
d’infinies nuances. Dans le rôle
d’Elizabeth, Naomi Watts élar-
git un registre déjà vaste en
passant avec brio du déni affec-
tif à une forme d’ouverture tar-
dive. Une percée amorcée par
le personnage du patron joué
par Samuel L. Jackson, sensible
et vraiment touchant dans un
beau contre-emploi.

Collaborateur du Devoir

Trois femmes sur fond de chronique elliptique



LETTERS TO JULIET
(LETTRES À JULIETTE)
Réalisation: Gary Winick. Scénario:
José Rivera, Tim Sullivan. Avec
Amanda Seyfried, Vanessa Redgra-
ve, Christopher Egan, Gael García
Bernal, Franco Nero, Oliver Platt.
Photo: Marco Pontecorvo. Monta-
ge: Bill Pankow. Musique: Andrea
Guerra. États-Unis, 2010, 105 min.

F R A N Ç O I S  L É V E S Q U E

L etters to Juliet est la quatriè-
me production en moins

d’un an à mettre en vedette
Amanda Seyfried, la coque-
luche du moment depuis le suc-
cès de Mamma Mia!, où elle
jouait la fille de Meryl Streep.
Le film de Gary Winick (Brides
War) s’intéresse au sort de So-
phie, une aspirante journaliste
new-yorkaise séjournant en Ita-
lie avec son fiancé restaurateur.

On sait cette relation vouée à
l’échec parce qu’il lui coupe
constamment la parole et regar-
de ailleurs chaque fois qu’elle
parle de ce qui la passionne. En
l’occurrence, la demeure de Ju-
liette Capulet, à Vérone, où elle
découvre une lettre vieille de
cinquante ans contenant les do-
léances d’une adolescente an-
glaise qui a fui son grand
amour. Et la jeune femme d’y
répondre. Et la dame en ques-
tion, Claire, de débarquer en
compagnie de son petit-fils
Charlie qui, bien sûr, désap-
prouve la fougue de mamie et
qui, bien sûr encore, tombera
sous le charme de Sophie.

Je t’aime, je te quitte, je t’ai-
me trop, je reviens: vous
connaissez par cœur ce film
que vous n’avez pas encore vu.
Même les ravissants paysages

champêtres croqués dans la
chaude lumière ocre de fin
d’après-midi finissent par brûler
la rétine de par leur surabon-
dance. D’une succession de
cartes postales, la réalisation fi-

nit par s’apparenter à un diapo-
rama qu’on inflige à la visite.

Seyfried tire ce qu’elle peut
d’un rôle fade, mais ne fait tout
simplement pas le poids face à Va-
nessa Redgrave, naturelle et cha-

leureuse. Sa seule présence
confère à un film aux situations fa-
briquées une touche de grâce et
d’authenticité qu’il ne mérite pas.

Collaborateur du Devoir

CONTES DE L’ÂGE D’OR
Réalisation: Hanno Höfer, Razvan
Marculescu, Cristian Mungiu,
Constantin Popescu, Ioana Maria
Uricaru. Scénario: Cristian Mun-
giu. Avec Alexandru Potocean,
Vlad Ivanov, Avram Birau, Ion
Sapdaru, Diana Cavallioti. Photo:
Liviu Marghidan, Oleg Mutu,
Alexandru Sterian. Montage:
Dana Bunescu, Theodora Penciu,
Ioana Uricaru. Musique: Hanno
Höfer, Laco Jimi. Roumanie, 2009,
138 min.

F R A N Ç O I S  L É V E S Q U E

A fin de souligner les vingt
ans de la révolution rou-

maine et aussi, sans doute,
pour tirer quelques leçons du
passé, Cristian Mungiu (4 mois,
3 semaines, 2 jours) a rassem-
blé dans Contes de l’âge d’or
quelques-unes des légendes ur-
baines les plus connues au
temps des sombres années
Ceaucescu. Son scénario, d’une
unité de ton d’autant plus ap-
préciable qu’elle englobe moult
récits, n’est pas sans failles
mais pose un regard éclairant,
lucide et hautement satirique
sur les mœurs que comman-
daient des conditions de vie dif-
ficiles. Car pour les Roumains,
cet âge d’or proclamé par le ré-
gime fut tout sauf doré.

Cinq réalisateurs se sont par-
tagé la tâche de mettre en scè-
ne les cour tes (mais par fois
longuettes) intrigues concoc-
tées par Munigiu, mais au final,
l’ensemble affiche une homo-
généité concertée. L’approche
sans fard privilégiée sied en
outre par faitement à l’atmo-
sphère grise et morne qu’aide à
forger, ici un immeuble décati,
là une route boueuse.

Dans La Légende de la visite
officielle, des villageois terrori-
sés à la perspective d’une ins-
pection s’agitent. La Légende du
livreur de poules se penche sur
le quotidien d’un homme mal
marié qui tente de s’attirer les
faveurs d’une restauratrice qui,
elle, n’en a que pour les œufs
qu’il transporte. Dans La Légen-
de de la photographie en une, le
photographe du parti vit, aux
mains d’un fonctionnaire capri-
cieux, les pires heures de sa
carrière. La Légende du policier
affamé relate les mésaventures

d’une famille qui s’ingénie à
tuer un cochon dans son petit
appartement sans attirer l’atten-
tion des voisins. Enfin, La Lé-
gende des marchands d’air bros-
se la chronique des ambitions
puis du désenchantement
d’une adolescente qui, après
s’être acoquinée à un arna-
queur, se voit déjà riche.

Le second et le dernier
sketchs se démarquent nette-
ment du lot. En ces deux occa-
sions, l’amertume et le pessi-
misme sous-jacent à la drôlerie
confinent presque au tragique.
Mungiu manie l’absurde en vir-
tuose et parvient à le mettre en
relief dans des situations très
réalistes. Il est fascinant d’ob-
ser ver les perceptions qu’a-
vaient alors les Roumains du
communisme et du capitalisme,
les légendes urbaines agissant
comme révélateurs de l’incons-
cient collectif.

Contes de l’âge d’or nous par-
vient en version originale avec
sous-titres anglais, avec l’un de
ses segments amputé, pour une
durée d’un peu plus de deux
heures et quart, que l’on sent. Il
s’agit de la version vue en vi-
sionnement de presse et cette
critique ne s’applique qu’à elle.
Une seconde version, avec
sous-titres français celle-là et to-
talisant 80 minutes, prendra
également l’affiche. Les propos
de Mungiu permettent de croi-
re qu’il approuve le concept des
versions multiples.

Collaborateur du Devoir

Tragédies d’hommes
ridiculesROBIN HOOD 

(V.F.: ROBIN DES BOIS) 
Réalisation: Ridley Scott. Scéna-
rio: Brian Helgeland. Avec Russell
Crowe, Cate Blanchett, Mark
Strong, William Hurt. Image:
John Mathieson. Montage: Pietro
Scalia. Musique: Marc Streiten-
feld. États-Unis, 2010, 140 min.

A N D R É  L A V O I E

S i vous espériez du cinéaste
Ridley Scott (American

Gangster, A Good Year) et du
scénariste Brian Helgeland
(Green Zone, Mystic River) que
Robin des Bois soit tout de sui-
te, sous vos yeux, un héros
marxiste, un révolutionnaire
exalté, voire un ancêtre lointain
de Québec solidaire, vous serez
sans doute déçus. Beaucoup
d’autres afficheront toutefois
un air de contentement devant
ce luxueux Robin Hood 101, ce-
lui d’avant la forêt de Sher-
wood, remontant aux sources
du détrousseur de riches pour
soulager les pauvres.

Dans cette superproduction
épique, l’Histoire a aussi sa pla-
ce, même que les considéra-
tions politiques entre l’Angleter-
re et la France prennent souvent
le pas sur les romances, les que-
relles intestines et les amitiés
masculines viriles. Qui s’en
plaindra? Sans verser dans la pé-
dagogie édifiante, le scénario de
Helgeland fait une large part
aux rivalités monarchiques de
l’Europe du XIIe siècle, aux ra-
vages qu’ont causés les Croi-
sades et à la bêtise royale rare-
ment atténuée par le poids et le
scintillement d’une couronne.
Tout cela dans l’un des premiers
blockbusters de l’été 2010, per-
mettez-moi de le souligner.

Ces considérations étant
faites, Robin Hood redevient un
autre prétexte à retrouvailles,
nombreuses, entre Ridley Scott

et l’acteur Russell Crowe. Ce
dernier avait entre autres porté
la jupe de Maximus (Gladiator)
et semble très à l’aise dans les
collants (très discrets) de ce
bon soldat devenu hors-la-loi. Si
cer tains pourraient voir un
«pattern» narratif entre les
deux films — un paria s’oppose
à un tyran écervelé et lâche, de-
venant ainsi le héros du peuple
et l’ennemi de la classe diri-
geante —, le tandem af fiche
aussi la même ef ficacité, le
même tonus et la même rete-
nue à vouloir tout sacrifier au
spectaculaire. Mais chez Ridley
Scott, on peut s’attendre à ce
que les flèches volent très haut,
atteignent leur cible avec une
précision époustouflante et
s’amalgament à des combats
chorégraphiés au quart de tour. 

Ces effusions de violence et
de sang n’écrasent pas le ta-
bleau d’ensemble, celui d’une
Angleterre épuisée par les
Croisades, orpheline depuis la
mort de Richard Cœur de lion,
remplacé par son frère Jean,
despote pas très éclairé et avi-
de de taxes pour écraser le bon
peuple — certaines choses ne
changent vraiment pas... Dans
tout ce chaos, Robin Longstri-
de revient chez lui avec la cou-
ronne du royal défunt sous le
bras, usurpant l’identité d’un
chevalier qui devait remplir
cette mission, devenant le fils
de substitution d’un père éplo-
ré mais avisé (sublime Max
von Sydow) et l’époux de faça-
de de la veuve lady Marion
(Cate Blanchett). Celle-ci tient
à bout de bras une communau-

té affamée, capable de résister
aux charmes du rebelle tout
comme aux attaques des auto-
rités, dont celles du shérif de
Nottingham.

Cette romance, dont Scott
explore davantage la tension
érotique que sa véritable
concrétisation, représente un
élément parmi d’autres de cet-
te reconstitution des origines
d’une figure mythique et
d’une source d’inspiration
pour les révolutionnaires ro-
mantiques ainsi que tous ceux
que les taxes horripilent. De
là à prétendre que Robin des
Bois est un héros de notre
époque, Ridley Scott laisse
tout de même la porte ouverte
à une telle interprétation.

Collaborateur du Devoir

Avant Sherwood 

Romance à numéros
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Russell Crowe et Cate Blanchett dans le Robin des Bois de Ridley Scott

MONGREL MÉDIA

Un des Contes de l’âge d’or: La
Légende du policier affamé


