
ECAHIER THÉÂTRE
Le DynamO et son approche
acrobatique à la Maison Théâtre
Page E 4

MUSIQUE
Le salaire des chefs doit-il 
être rendu public?
Page E 6

L E  D E V O I R ,  L E S  S A M E D I  1 8  E T  D I M A N C H E  1 9  S E P T E M B R E  2 0 1 0

DIX
OTTO

Otto Dix (1891-1969)

Autoportrait avec modèle nu, 1923

Huile sur toile. Collection particulière 

avec l’aimable concours de Richard Nagy Ltd., Londres

© Succession Otto Dix / SODRAC (2010)

Otto Dix (1891-1969)

Femme allongée sur une peau de léopard

(Portrait de Vera Simailowa),1927

Huile sur bois. Herbert F. Johnson Museum of Art

Cornell University

Gift of Samuel A. Berger

© Succession Otto Dix / SODRAC (2010)

CULTURE

Dix se plaisait 

dans l’ambivalence,

goûtait aux plaisirs

de l’exubérance

autant qu’il décriait

les excès et les

inégalités sociales.

J É R Ô M E  D E L G A D O

I
l y a dix-sept ans, Otto Dix, le por traitiste allemand
«condamné» au paysage par Hitler, est devenu un peu
montréalais. Vingt-quatre ans après sa mort. L’expo qui
ouvre dans quelques jours au Musée des beaux-arts, pre-
mière véritable rétrospective nord-américaine consacrée à
Dix, en est la preuve. 

En 1993, Portrait de l’avocat Hugo Simons, exécuté par Dix en
1925, est entré dans la collection du MBA, par la volonté de la fa-
mille Simons, qui l’avait en sa possession à Montréal. L’affaire ne
s’est pas faite sans heurts et elle a nécessité la mobilisation de
bien des gens, ainsi que l’argent du public et du privé, pour
conserver l’œuvre ici. Avec l’acquisition de son premier Dix, le
MBA avait jeté, sans le savoir, les bases de cette expo.

Une histoire tumultueuse
Cabaret rouge: le monde effroyable et beau d’Otto Dix, composée

de 200 œuvres, est l’initiative de la très germanophile Neue Ga-
lerie de New York, où elle était depuis mars.
Le MBA a été invité à se joindre à l’aventu-
re parce qu’il possède Portrait de l’avocat
Hugo Simons. Pour Nathalie Bondil, direc-
trice du MBA, l’œuvre, au-delà de ses quali-
tés esthétiques, est précieuse par ses péré-
grinations: fuite du régime nazi, disparition
publique, redécouverte à Montréal...

«C’est une histoire tumultueuse, dit-elle, qui
raconte le XXe siècle, ses bouleversements, ses dé-
chirures, ses séparations. Ses retrouvailles égale-
ment. C’est aussi l’histoire de l’accueil, de l’accueil
de l’immigration, de la mobilisation d’une com-
munauté. Il a une portée symbolique colossale.»

Portrait de l’avocat Hugo Simons aura une
place de choix parmi les portraits de Dix. Un es-
pace de paix dans les salles de l’expo, un baume.
C’est que cette signature, au-delà des traits filtrant avec la caricatu-
re, peut être rude. Otto Dix, chef de file de la Neue Sachlichkeit, ou
Nouvelle Objectivité, mouvement connu pour son franc-parler, a
éclos sous les ciels ombrageux des années 1920.

Sectionnée par les thèmes de la guerre, de la rue, du bordel,
des portraits et, enfin, du paysage, l’expo sera adoucie, ou mise en
contexte, par des photos, films et autres éléments explicatifs. Na-
thalie Bondil ne la conseille néanmoins pas à «tous les adultes».
«Pour mieux comprendre cet art, il faut lui donner son contexte», dit
celle qui signe la présentation montréalaise en relais du commis-
saire allemand et spécialiste de Dix, Olaf Peters. 

Les années 1920 en Allemagne, celle de la République de Weimar
(1919-1933), sont celles des contrastes, des contradictions. Les An-
nées folles, bien sûr. Les soirées mondaines, d’une part, la grande
misère, de l’autre, la beauté chromée contre les estropiés de la Pre-
mière Guerre mondiale. La social-démocratie glisse vers la droite.
Si les femmes acquièrent le droit de vote en 1919, la violence et la
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La dure réalité
par Dix
Sublime et crue, passant de la guerre au bordel, la peinture

d’Otto Dix, figure incontestable de la Nouvelle Objectivité al-

lemande, décrit l’humanité dans tous ses travers. 

«La vie sous 

la République

de Weimar 

était une danse 

au-dessus 

de l’abîme»

–Otto Dix



T oronto est un univers étranger, si loin
si proche de nous. D’autres codes,
vingt fois plus de costumes trois

pièces au pied carré qu’ici, même dans les
quartiers hip. Ça devient tranquillement moins
coincé qu’autrefois là-bas, mais allez transfor-
mer l’âme d’une ville. L’élégant génie de la lam-
pe municipale surgit des beaux édifices, des
rues impeccables, du sens des conventions. Il
se grise du pouvoir de l’argent, nous entraîne à
sa suite. L’effluve de la richesse vous colle aux
cheveux durant le Festival du cinéma, et susci-
te bientôt la crampe d’envie qui tue. 

La culture du mécénat, issue de la vieille An-
gleterre, pousse dans la Ville reine la roue des
arts. Les Reitman ont injecté 22 millions en ter-
rains ou en liquide dans le Bell Lightbox,
l’énorme temple cinéphilique frais pondu sur
King Street sous l’aile du festival, et le quadrila-
tère porte aujourd’hui leur nom.

Maints gros bonnets de la finance, qui ap-
puient le TIFF et son complexe — cinq écrans,
aires d’expo, etc., dévolus au films d’auteur
avec événements phare prévus au long de l’an-
née —, se mêlent aux créateurs dans les cou-

lisses de la manifestation et les partys. Oui, par-
tout ça sent l’argent, mais dépensé parfois à
bon escient. D’où la crampe d’envie.

Montréal n’a qu’une poignée de philan-
thropes culturels et ne les soigne guère.
Lorsque Daniel Langlois demanda des exemp-
tions de taxes pour faire rouler son Ex-Centris
porté à bout de bras, il se fit débouter. Rien
pour encourager les rares initiatives privées. 

Cette impression d’avoir manqué à Montréal
le coche en cinéma reste coincée dans notre
gorgoton. Pourquoi? Pour ceci et cela. Le fric,
oui, mais encore? Toronto eut le flair de n’en-
fanter qu’un grand festival de films généraliste,
qui draine toutes les énergies dans son camp
au moment d’attirer la haute gomme des ci-
néastes et acteurs, les films de par tout. La
langue commune a joué et les États-Unis l’ont
adopté, avec des effets pervers — des projec-
teurs trop braqués sur les stars américaines —,
mais la manifestation gigantissime capture tout
ce qui bouge et brille sur la planète septième
art. L’équipe du TIFF est aussi beaucoup mieux
organisée que celle du FFM, pour employer un
doux euphémisme. Entre eux, le fossé est pro-
fond, insondable.

À Montréal, la tentative de 2005 de créer un
rendez-vous de cinéma charnière s’était soldée
par un échec pathétique. D’ailleurs, une erreur
d’aiguillage sut saborder vite fait le projet de
Daniel Langlois et du Festival du Nouveau Ci-
néma au profit de l’événement piloté par Spec-
tra, naufragé dès sa première traversée. Chez
nous, le milieu est divisé, les rendez-vous de
films trop nombreux. Chacun défend ses inté-

rêts personnels et cogne sur le voisin lorsqu’un
projet de développement tente de se frayer un
chemin sur la piste. On l’a vu récemment à
l’heure de remplumer le complexe Ex-Centris,
de lui donner de nouveaux écrans, etc. Des
querelles de chapelles, des frilosités finan-
cières au ministère de la Culture: le vasouillage
habituel, quoi!

À l’ouverture de l’Ex-Centris en 1999, Piers
Handling, le directeur du Festival du Toronto,
était venu à Montréal admirer les lieux, et
s’avouait tout épaté. Onze ans plus tard, chez
lui, devant son Bell Lightbox rutilant et riche
de promesses cinéphiliques, on se sent moins
faraud. Handling, bon prince, répète à tous
vents s’être laissé influencer par Ex-Centris
pour concevoir son mégacomplexe. Le pire,
c’est qu’il dit vrai. Sauf qu’entre-temps, Mont-
réal a trouvé le moyen de perdre du terrain.
Déclassé, vous dites, en cinéma? Si notre petite
confrérie pouvait viser la même mire, juste de
temps en temps… Vœu pieux, je sais. 

À la poursuite d’un esprit
Claude Chabrol s’est éteint en cours de TIFF,

et la nouvelle jeta là-bas une ombre sur les vi-
sages. L’importance du cinéaste français octo-
génaire, peintre de mœurs incisif derrière Les
Cousins, Violette Nozière, La Cérémonie et com-
pagnie, fut salué unanimement cette semaine.

Par-delà l’artiste, le maître du polar, l’homme
de clan rougeaud, gourmand, caustique, capi-
taine Haddock et tonnerre de Brest! laisse un
grand vide. Sédentaire Chabrol qu’on n’inter-

viewait qu’à Paris ou au téléphone. Son besoin
d’enracinement en faisait un cinéaste plus fran-
co-français que ses pairs, moins influencé par
les grands courants internationaux et par la
mosaïque multiculturelle de son pays. Aller-
gique à la malbouffe américaine, dans l’assiette
comme au cinéma, un des derniers reflets de la
France éternelle vient de s’éteindre en même
temps que son gros œil bien aiguisé.

Un anthropologue du futur, à l’heure de se
documenter sur la souche bourgeoisie françai-
se provinciale des cinquante dernières années,
ses ridicules, ses préjugés de castes et son
conformisme, aurait intérêt à regarder les films
de Chabrol. Ce balzacien d’un autre siècle dans
sa féroce chronique en forme de films fut le té-
moin d’un monde qui s’efface.

Anticonformiste et conservateur — il n’avait
jamais renié son amitié de jeunesse avec Jean-
Marie Le Pen —, attaché à la glèbe française
jusqu’au chauvinisme tout en la pourfendant,
macho ayant pourtant livré sous les traits de
Stéphane Audran et d’Isabelle Hupper t les
plus merveilleux portraits de femmes, refu-
sant de se prendre au sérieux mais or fèvre
maniaque de style. Tout grand créateur carbu-
re aux contradictions et à la quête du fugace
moment de grâce si fuyant: «Un film est un
point de rencontre entre dit et non-dit, m’a-t-il
un jour résumé. Reste à l ’attraper.» Et il
contempla alors le vide comme à la poursuite
d’un esprit.

otremblay@ledevoir.com
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C U L T U R E
L’art de rater le coche

ODILE TREMBLAY

REUTERS

Scène croquée lors de l’ouverture of ficielle du complexe Lightbox, la «maison» du TIFF.
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C’ est Théo Spychalski, le
prédécesseur de Carmen

Jolin à la direction artistique de
La Veillée, qui a refilé une copie
de Norway.today au jeune met-
teur en scène Philippe Cyr, il y
a déjà plus d’un an. «Il avait de-
puis longtemps l’intention de
monter la pièce, explique Cyr,
mais le moment ne lui semblait
jamais tout à fait le bon. Puis, il
est devenu de plus en plus clair
pour lui qu’il fallait que le texte
soit monté par un jeune et c’est à
ce moment qu’il m’a fait lire le
texte. Quand il a vu comment je
réagissais, il m’a fait cette propo-
sition que je ne pouvais pas refu-
ser... et me voilà!» 

La jeune trentaine, Philippe
Cyr en est déjà à sa troisième
mise en scène au Prospero,
après Les Escaliers du Sacré-
Cœur et Si je n’étais pas passé
par là. Il a été frappé de plein
fouet par le thème central de
la pièce du dramaturge suisse-
allemand Igor Bauersima: le
suicide, et, plus précisément,
le pacte de suicide. Un sujet
dur. Presque tabou. Déran-
geant. Actuel. 

«On connaît tous quelqu’un
qui a au moins pensé au suicide;
c’est un sujet qui nous touche
tous, qui est extrêmement présent
dans le monde actuel. Qui donne
accès à beaucoup d’intensité et
de beauté aussi. Les deux person-
nages ici pensent avoir de
bonnes raisons de se suicider,
mais, dans leur cas, c’est plus
une sorte d’impulsion intérieure
générée par l’impossibilité d’accé-
der à une vision plus englobante
de la vie et de la beauté, oui...»

Norway.today raconte l’histoi-

re de Juliette et Auguste, deux
jeunes adultes qui se rencon-
trent dans un chat-room consa-
cré au suicide. «En plus du thè-
me, reprend le metteur en
scène, j’ai tout de suite été fasciné
par le lieu où les personnages se
rencontrent, quelque part entre
l’intimité et l’infini. Par la présen-
ce concrète de ces nouvelles tech-
nologies, aussi, qui font mainte-
nant partie de nos vies et grâce
auxquelles des personnes peuvent
entrer en relation intense dans un
espace totalement virtuel.» 

L’action se corse lorsque Ju-
liette et Auguste décident de
quitter le monde virtuel pour
se rencontrer pour de vrai,
dans la vraie vie. Tout de suite.
En Norvège. Où ils planifient
de tourner un «film d’art» sur
leurs derniers moments dans
le blanc infini...

Des exigences 
et des dangers

On sent bien que Philippe Cyr
— qui est aussi comédien — a
été littéralement séduit par le
défi d’aborder un tel sujet au
théâtre; il en parle avec pas-
sion dans une langue claire,
éloquente, précise. Il expli-
que, par exemple, que le texte
a été improvisé par deux co-
médiens à partir d’indications
fournies par l’auteur et qu’il
est important que cela se sen-
te dans l’écriture générale de
la production. 

«Tout doit être très clair, pour-
suit-il. Surtout que l’auteur a des
exigences très précises: ainsi, les
deux lieux, le chat-room et la
Norvège, doivent être représentés
sur scène. Il doit y avoir des pas-
sages vidéo aussi. Mais la Norvè-
ge au théâtre, c’est quoi? On fait

comment sans tomber dans le cli-
ché? Et il y a le “calibrage” de la
vidéo aussi, parce qu’on n’est pas
en train de faire un film. Com-
ment faire pour que l’on soit tou-
jours au théâtre...? Cela aussi
pose des questions extrêmement
stimulantes autant pour le met-
teur en scène que pour les comé-
diens [Sophie Desmarais et Jo-
nathan Morier].» Sans parler
du public, évidemment. 

Conscient de tout cela, le

Prospero a invité une douzai-
ne d’étudiants de trois cégeps
à participer à une expérience
for t intéressante (nommée
Montréal.maintenant...), dont
on trouvera une description
dans le site Internet de la com-
pagnie (www.laveillee.qc.ca).

Ce «groupe de jeunes adultes
par ticipera à l’ensemble des
étapes de création du spectacle
depuis sa lecture, sa mise en es-
pace et sa présentation finale.
Pourquoi? Parce qu’il nous a
semblé intéressant — en raison
des thématiques de Norway.to-

day sur les enjeux sociaux ac-
tuels, les communications vir-
tuelles, la perte des repères —
que les personnes particulière-
ment touchées par ces réalités
observent et participent même
au processus de réflexion qui
mènera à la création du spec-
tacle. De leur côté, les artistes
se trouveront en quelque sorte
devant un miroir vivant qui 
ne laissera pas leur travail 
sans questions.»

Cela vient souligner encore
plus à quel point il importe de
trouver le bon ton pour abor-
der le sujet délicat du suicide
sur une scène de théâtre. Phi-
l ippe Cyr emploie le mot
«danger». Danger que tout
soit trop cool. Danger d’avoir
l’air de donner des leçons et
d’avoir toutes les réponses.
Danger d’ironiser aussi.
«Heureusement, souligne le
jeune metteur en scène en
terminant, Norway.today est,
étrangement, une pièce porteu-
se d’espoir.  Ce n’est  pas 
un message sur le suicide: c’est
d’abord une réf lexion sur 
la vie.»

Le Devoir

NORWAY.TODAY
Texte d’Igor Bauersima, mis en
scène par Philippe Cyr. Une pro-
duction du Groupe La Veillée pré-
sentée dans la grande salle du
Théâtre Prospero, du 21 sep-
tembre au 16 octobre à 20h (le
mercredi à 19h). On réserve au
514 526-6582.
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Quelque part entre l’intimité et l’infini
La Veillée propose un texte du dramaturge Igor Bauersima sur le suicide

JACQUES GRENIER LE DEVOIR

Le metteur en scène Philippe Cyr, en pleine discussion
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S i vous avez vu Mur mûr au
siècle dernier, vous connais-

sez la démarche bien particuliè-
re qu’af fectionne le DynamO
Théâtre depuis plus de 30 ans:
quelque chose qui se situe entre
la danse, le théâtre et un type de
performance qui n’a rien à voir
avec le cirque. Une démarche
originale, unique.

Mais si ce n’est pas le cas, le
«théâtre de mouvement acroba-
tique» réveillera probablement
en vous des souvenirs enfouis
depuis l’enfance dans vos mus-
cles asséchés et vos chairs
moins frémissantes qu’à l’épo-
que. Une sorte d’état de grâce.
Une impression qui se situait
alors — rappelez-vous! — entre
les rêves de voler et la certitude
de pouvoir vaincre la gravité. De
pouvoir tout faire: sauter plus
haut, courir plus vite, grimper
partout, sentir le bonheur du
corps qui fonctionne à plein régi-
me, «efficace», totalement per-
formant… Hummm.

Cette évocation tombe plu-
tôt bien puisqu’ici, dans L’En-
vol de l’ange, ce sont précisé-
ment des souvenirs enfouis

autour d’un presque secret de
famille — la disparition d’un
être cher — qui viennent lan-
cer l’action, comme l’explique
la metteure en scène du spec-
tacle, Jacqueline Gosselin. 

Idéatrice du projet sorti direc-
tement de ses propres souvenirs
d’enfance, c’est elle qui a fait ap-
pel à Kim Selody, du Lorraine
Kimsa Theatre for Young People
de Toronto, pour écrire le texte.
«Parce que c’est un vieil ami avec
lequel j’avais le goût de travailler
depuis longtemps, poursuit-elle.
Parce que j’avais le goût aussi de
coproduire un spectacle avec une
compagnie anglophone…» Avec
la vraie vie autour, avec les fa-
çons de travailler complètement
différentes d’un peu tout le mon-
de, avec les changements surve-
nus à la direction du DynamO
aussi, le projet aura mis plus de
trois ans à se réaliser. La produc-
tion roule d’une tournée à l’autre
depuis sa création en 2005 et
s’arrête pour la première fois à la
Maison Théâtre...

Grammaire 
et alphabet scéniques

On sait toutefois depuis long-
temps que le théâtre de mouve-

ment acrobatique «fonctionne»
et jouit d’une grande popularité
auprès des jeunes spectateurs.
Depuis le succès phénoménal de
Mur mûr, en fait — après
quelque 750 représentations par-
tout à travers le monde, le spec-
tacle-phare de la compagnie re-
prend bientôt la route du Japon
pour la sixième fois! — depuis
aussi que les productions se
multiplient au fil des ans, le Dy-
namO continue à développer sa
grammaire spectaculaire et son
alphabet scénique bien particu-
lier. Ici, par exemple, Jacqueline
Gosselin a rapidement repéré le
fait qu’elle voulait absolument
travailler avec... des escabeaux.

Pourquoi des escabeaux?
Qu’est-ce qu’ils apportent à la
production et au thème du se-
cret de famille? Comment
d’ailleurs est-ce qu’on passe d’un
sujet comme «la mort d’un être
cher», transformé en «secret de fa-
mille occulté», à l’idée de… rem-
plir la scène d’escabeaux?

«Dans ma tête, tout de suite
après l’idée du secret de famille en-
foui dans le souvenir des plus
vieux, c’est le concept de l’enchevê-
trement qui s’est imposé; probable-

ment parce qu’on cache les secrets
sous des tas de choses impéné-
trables par définition… Mais, en
même temps aussi, je voulais que
l’action s’inscrive dans une scéno
légère, facile à transporter. Je vou-
lais quelque chose qui ne soit pas
fixe et qui se transforme rapide-
ment en autre chose. Qu’on puisse
passer de l’enfermement, des
branches et des troncs d’arbre de la
forêt, par exemple, au sentiment de
totale liberté et à l’impression de la
course dans les champs d’herbes
hautes; que cela débouche aussi
sur le voyage avec l’allusion aux
rails de chemin de fer… C’est là
que l’escabeau s’est imposé comme
l’instrument idéal, comme la ligne
directrice de tout le spectacle.»

On saisit mieux. Le propos est
clair, évident, et le défi, encore
plus impressionnant. Cela tient
sans doute au fait que le Dyna-
mO Théâtre est passé par une
phase de profonde remise en
question depuis ses premiers
succès retentissants — une dé-
marche dans laquelle certaines
compagnies tardent malheureu-
sement à se lancer. Comme le
souligne Jacqueline Gosselin,
«en se posant la question de la pé-

rennité et de la pertinence, la
compagnie a choisi de se position-
ner clairement, de nommer ses
couleurs et de se renouveler dans
la continuité». 

Depuis l’arrivée d’Yves Si-
mard à la direction artistique il y
a un peu plus de deux ans, la
compagnie a exploré de nou-
velles voies et le cofondateur Ro-
bert Dion est devenu créateur
en résidence. Jacqueline Gosse-
lin, elle, s’est remise à la mise en
scène, on le sait, mais aussi à

l’écriture. Ce qui fait que, outre
le voyage de Mur mûr au Japon,
le DynamO sera particulière-
ment actif cet automne dans la
région montréalaise et propose-
ra une toute nouvelle création
aux Coups de théâtre en no-
vembre (Le Grand Méchant
Loup), la reprise de son spec-
tacle Il était trois fois et une
autre création au printemps. On
dirait une vraie dynamo…

Le Devoir
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C U L T U R E
THÉÂTRE JEUNES PUBLICS

Tous aux escabeaux !
Le DynamO et son « théâtre de mouvement acrobatique » s’amènent 
à la Maison Théâtre avec L’Envol de l’ange

YVES SAINT-JEAN

L’Envol de l’ange, une production du DynamO Théâtre

YVES SAINT-JEAN
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O sera-t-on comparer l’intello
Canal Savoir au populo ré-

seau Zeste? Bien sûr que non.
Quoique les deux par tagent
quelques points en commun, à
commencer par un créneau très
spécialisé (la science pour l’un,
la cuisine pour l’autre), une vo-
lonté de fignoler l’offre pour aug-
menter la demande et une année
cruciale devant soi. 

Le Canal Savoir a lancé sa
nouvelle grille cette semaine, à
peu près en même temps que la
rentrée universitaire, quoi. La
chaîne éducative, liés aux univer-
sités et collèges du Québec mais
aussi à Télé-Québec, offre plu-
sieurs nouveautés après une sai-
son estivale plus molle, bâtie au-
tour de reprises. 

«Depuis l’hiver 2009, nous
avon s quand même mi s
500 heures de nouvelles émissions
en ondes, ce qui n’est pas peu pour
une petite organisation comme la
nôtre, dit Sylvie Godbout, directri-
ce général du Canal Savoir. Cette
saison, nous misons sur de belles
continuités et des nouveautés pro-
posées par nos partenaires.»

L’Institut national de l’image et
du son (INIS) est du lot, avec Sur
le terrain du documentaire, six
émissions traitant des artisans du
cinéma, des cadreurs aux mon-
teurs. Une nouvelle mouture de
Porte ouverte au Musée de la civi-
lisation de Québec présente trei-
ze autres collections de la réserve
muséale. Esther Trépanier, direc-
trice du Musée national des
beaux-arts du Québec, sert de
guide pour six épisodes à travers
trois expositions maison. Quatre
autres conférences de l’UQAM
captées à la Bibliothèque natio-
nale du Québec portent sur la
Révolution tranquille. L’ex-jour-
naliste Jean-François Lisée pour-
suit ses rendez-vous hebdoma-
daires avec les chercheurs du
Centre d’études et de recherche
internationale de l’Université 
de Montréal. 

Après Napoléon vu par
Guillemin, datant de 1968, la
chaîne relance l’expérience de
la redif fusion d’émissions de
l’historien-pédagogue français
Henri Guillemin. Cette fois, le
narrateur hors pair raconte
Jeanne d’Arc et rappelle du
même coup le temps où la télé-
vision se voulait un peu l’exten-
sion de la classe (Point de mire,
ça vous dit quelque chose?),
pour le meilleur et le pas pire. 

Le Canal Savoir (canal.qc.ca)
propose bien quelques émissions

consacrées aux sciences «dures»,
mais le fil rouge de sa program-
mation semble s’entortiller au-
tour des «molles», les sciences
humaines et sociales. Peut-être
parce qu’elles semblent plus pro-
pices à la vulgarisation? 

«Nous ne négligeons pas les
chercheurs des sciences pures et
appliquées», corrige la directrice
en citant ses émissions Campus,
Mini-Med et Mini-Science de
McGill, ou les reprises du Code
Chastenay de Télé-Québec. «Cet
automne nous sommes plus ou-
verts aux arts et au documentai-
re, mais cet hiver, nous aurons de
nouvelles émissions scientifiques.»

La chaîne fondée il y a un quart
de siècle en sera alors presque au
terme de son entente triennale de
financement avec Québec qui a
fourni un million pour la ravaler.
«On entame des pourparlers pro-
chainement au sujet de notre enve-
loppe, dit Mme Godbout. C’est
une année importante pour nous.» 

À vos chaudrons !
Sauf erreur, aucune émission

sur la centaine de la grille de la
chaîne universitaire ne porte sur
la bouffe, l’industrie alimentaire,
la diététique, bref sur les
sciences de l’alimentation. Mais
bon, il n’y a pas plus d’émissions
sur la physique nucléaire ou la
chimie organique à Zeste.

Six mois après sa mise en
ondes par le Groupe Serdy, la
chaîne toute-cuisine brasse déjà
un peu sa carte, histoire de boni-
fier le menu. Ce qui permet de
faire de la place à Le Boss des gâ-
teaux, sur la vie et l’œuvre du pâ-
tissier américain Buddy Valas-
tro, Les Festins d’Heston, dans la-
quelle le Britannique reconstitue
les banquets d’autrefois, Bouffe
Poker, où des chefs étoilés de
partout dans le monde s’affron-
tent dans «un défi créatif», et, en-
fin, XXL suivant treize personnes
voulant perdre du gras.

Ces ajouts semblent confir-
mer la préférence du public
québécois pour les séries de
bouf fe anglo-saxonnes, dont
plusieurs encore à l’honneur,
comme Casse-croûte à l’améri-
caine, Hell’s Kitchen ou Nigella
en toute occasion. Les fidèles au-
raient aussi du goût pour les
productions d’ici. D’où l’intérêt
de poursuivre le service de va-
leurs nationales déjà assurées,
comme ce Cuisinier rebelle,
mettant en vedette le jeune An-
toine Sicotte, ex-rockeur tatoué
devenu fricasseur autodidacte
de nourritures terrestres…

Le Devoir

TÉLÉVISION

Les nourritures
célestes (et terrestres) 
Canal Savoir et Zeste alimentent les écrans

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

«O n oublie, parce que c’est
un objet de tous les

jours, que le vêtement peut être
le support d’une réflexion, d’un
travail intellectuel et ar tis-
tique au même titre qu’un ta-
bleau, que la sculpture ou l’ar-
chitecture», commente Maryla
Sobeck, professeure à l’École
de design de l’UQAM. Si elle
se considère d’abord comme
designer, Sobeck signe Tal-
ler: objet-vêtement, une exposi-
tion de cinq vêtements pensés
comme de l’architecture, jus-
tement. Car «le vêtement, com-
me l’objet architectural, doit
répondre à trois fonctions élé-
mentaires: parure, protection
et pudeur».

La mode 
dans un cul-de-sac

Maryla Sobeck s’est inspi-
rée des maisons des Dogons,
au Mali, pour ses vêtements.
Pourquoi chercher si loin? «Je
voulais me référer à une archi-
tecture protégée de l’influence
occidentale, logique et à hau-
teur d’homme, plus instincti-
ve.» Ses patrons sont conçus
comme des plans de maison.
La matière utilisée est orga-
nique: si les murs des Dogons
sont d’argile, de paille et d’ex-
créments, les tissus de Sobeck
jouent de la soie, des crins de
cheval et du feutrage de laine.
Les fibres sont assemblées par
laminage, fusion, ou au con-
traire par la méthode ancestra-
le du feutrage. 

«La mode occidentale est
dans une impasse, estime la
professeure. On a développé des
matières et un niveau tech-
nique très sophistiqués pour re-
produire les formes du corps.»
La mode, selon elle, se limite
en respectant la morphologie.
«Vient la question du corps
morcelé. Notre bras est empri-
sonné dans une manche, le cou
dans un col, le thorax dans un
corsage. Alors que l’objet-vête-
ment doit être ludique, interac-
tif et même écologique puisqu’il
répond à plus d’une fonction.
Un de mes morceaux peut être
porté de dix-neuf façons dif fé-
rentes, et je n’ai pas encore
épuisé toutes ses possibilités.»

Chaque pièce, en matériau
et confection seulement, a
coûté près de 5000 $ à produi-
re. Taller: objet-vêtement pren-
dra bientôt le chemin de la Po-
logne natale de Sobek et s’ar-
rêtera à Wroclaw et au Palac
Sztuki de Cracovie. 

Vêtir une cathédrale
Les robes de la plasticienne

Carole Simard-Laflamme, mo-
numentales, ne se portent pas.
Mais La Robe cathédrale et La
Robe des nations ont revêtu
cet été l’église Saint-Eustache
à Paris. Simard-Laflamme,
comme Maryla Sobeck, vient
de l’architecture. Et voit égale-
ment un lien entre cet ar t et 
le vêtement. 

«On note une relation, par
exemple, entre les chapeaux
des dames et la construction
des coupoles,  à l ’époque.»
Comme ar tiste, Simard-La-
flamme aime d’abord la fibre:
bois, papier ou tissu. Elle tis-
se — un savoir venu de sa
mère et sa grand-mère — et
aime rendre floue cette limite
entre l’artisanat et l’art. «Une
œuvre bien faite est d’abord ar-
tisane. Dans l’histoire de la
peinture, avant tout tableau, il
y a le tissage, le tissu de la toi-
le. Toute l’histoire de l’art re-
pose sur un tissu!» C’est au dé-
cès de sa mère que l’artiste se
met à récupérer les robes
fleuries de la défunte pour
confectionner un retable de
vingt pieds. Et Marcel Proust
lui inspire ensuite sa Robe ca-
thédrale. Tant par une cita-
tion, «je bâtirais mon livre, je
n’ose pas dire ambitieusement
comme une cathédrale, mais
tout simplement comme une
robe», que par les paperolles,
ces petites notes que l’auteur
colle, pense-bêtes pour l’im-
primeur, à ses manuscrits.
Avant de s’attaquer à la cathé-
drale, Simard-Laflamme a
créé La Robe des nations, fai-
te, comme de pixels textiles,
de 6000 minirobes de 15 cm
sur 15 cm. La Robe cathédra-
le, elle, est confectionnée du
tissu des vêtements de
quelque 400 artistes. Une ré-
colte textile qui permet à Si-
mard-Laflamme de tramer
aussi l’idée de la filiation. Ces
deux œuvres de Simard-
Laflamme seront exposées la
semaine prochaine à Côme,
en Italie.

La première peau
Le jeune Yannick de Serre,

lui, maroufle carrément nip-
pes et fripes sur toile. L’an
der nier, pour l ’exposition
L’Art prêt-à-porter, il mettait 
à plat du Dubuc, du Marie
Saint-Pierre et du Mariouche
Gagné. Sa façon à lui de re-
présenter le corps, de le dé-
former, d’ajouter une texture
que la peinture seule ne per-

met pas et d’organiser l’espa-
ce avec le tissu. Selon de Ser-
re, les designers de mode
québécois sont d’indéniables
artistes. «Il y a un souci du dé-
tail dans leurs vêtements, des
coutures dif férentes, une struc-
ture très présente. Les vête-
ments de Saint-Pierre sont en
bulle, ceux de Dubuc sont plus
droits avec des enduits très pré-
sents, chez Mariouche Gagné,
c’est tout le côté refait et récu-
péré.» De Serre travaille pré-
sentement à par tir de sa
propre garde-robe, sur des

zones émotives plus sombres.
«Le vêtement est un mur pour
moi. C’est la structure exté-
rieure du corps, très près, mais
extérieure.» La dernière des
protections, avant le tissu de
la peau même.

Le Devoir

TALLER : 
OBJET-VÊTEMENT
Maryla Sobeck
À la Maison de la culture 
Maisonneuve, jusqu’au 2 octobre

L’art prêt-à-porter
Des chemises Dubuc marouflées sur toiles, une robe cathé-

drale ou un ludique cache-cœur pensé comme un nid à soi. À

quelques jours de la Semaine de mode de Montréal, regard

sur les fringues comme matériau artistique.

SOURCE MAISON DE LA CULTURE MAISONNEUVE

Une des vêtements créés par Maryla Sobeck pour l’exposition
Taller: objet-vêtement
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C U L T U R E

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

L’ image en première page du
Devoir lundi dernier — pour

illustrer le débat entourant un
projet de loi fédéral limitant le sa-
laire maximum d’un employé
d’une œuvre de bienfaisance, une
fondation publique ou une fonda-
tion privée — était frap-
pante. Kent Nagano à
250 000 dollars? Allons-
nous le perdre? 

Pas de panique. Cela
n’arrivera pas. D’abord
parce que le projet de
loi C-470 est loin d’être
adopté. Ensuite parce
que s’il l’était, il y aurait
bien des moyens de
con-tourner la chose. Il
suffirait que Nagano
ne soit plus, technique-
ment, «employé de
l’OSM». Il peut deve-
nir, par exemple, pres-
tataire de services —
via une société — ou
émarger ailleurs.

Chose intéressante, notre ar-
ticle a suscité sur Internet une
bonne vingtaine de réactions.
On aurait pu imaginer que, en
majorité, le public s’offusquerait
du million et demi de dollars ac-
cordé à un musicien. Eh bien,
pas vraiment. Plusieurs paral-
lèles avec les joueurs de hockey
ont été évoqués pour dire
qu’après tout, notre chef valait
bien cela.

Zones d’ombre
Un peu plus tôt, au début du

mois, La Presse consacrait un ar-
ticle à la question «Combien
maestro Nagano gagne-t-il?».
L’estimation de notre confrère
était de «plus d’un million de dol-
lars pour seize semaines de travail
annuelles», une approximation ti-
rée du parallèle effectué en 2004
par Jacques Laurent, ancien di-
recteur du conseil d’administra-
tion de l’OSM, qui avait dit que
Kent Nagano allait gagner «dans
les mêmes eaux» que son prédé-
cesseur, Charles Dutoit. 

Le flou entourant le chif fre
semble démontrer que le ques-
tionnement est nouveau. Si l’on
s’était intéressé, jadis, au salaire
de Charles Dutoit autant qu’à

celui de Kent Nagano aujour-
d’hui, la réponse aurait été faci-
le à trouver!

Cette question, le magazine
français Répertoire se l’était posée
en 1997. À titre de directeur musi-
cal de l’Orchestre national de
France, Charles Dutoit touchait à
l’époque, pour quinze semaines

de présence, l’équiva-
lent de 1,54 million de
dollars, soit près de
2 millions de nos dol-
lars actuels (1,98 pour
être précis). Dutoit
avait trois postes équi-
valents à Montréal, Pa-
ris et Tokyo, et on esti-
mait qu’il touchait un
peu moins à Montréal
et beaucoup plus à 
Tokyo.

Les salaires des
chefs doivent-ils être
transparents? C’est un
souhait, voire une re-
vendication de cer-
tains. Mais ce n’est pas
le cas, cela ne l’a jamais

été et ne le sera probablement ja-
mais. Les transactions sportives
nous ont habitués à un étalage de
sommes faramineuses. En mu-
sique, ce n’est pas le cas.

Question transparence, les
États-Unis sont cités en exemple.
Pourquoi? Parce que les orga-
nismes qui font appel à des dons
sont tenus de remplir un formu-
laire fiscal, le Form 990, dans le-
quel sont mentionnés les salaires
les plus élevés. La consultation de
ces déclarations permet à la pres-
se américaine de faire régulière-
ment un palmarès des chefs les
mieux payés. Dans son article, La
Presse s’en est fait l’écho: «On sait
par exemple qu’au cours de l’année
financière qui se terminait en
2007, Lorin Maazel, du New York
Philharmonic, menait le bal avec
2,2 millions, tandis que James Le-
vine, à Boston, et Michael Tilson
Thomas, à San Francisco, sui-
vaient avec 1,5 million.»

Sauf qu’on ne sait rien du tout.
En 2008, le San Francisco Weekly
avait montré que le million et
demi de Michael Tilson Thomas
était la partie émergée d’un ice-
berg. Le salaire de Tilson Tho-
mas mentionné sur le formulaire
990 était de zéro, mais, entre

autres, une société dirigée par
son conjoint empochait 1,6 mil-
lion par année et le chef perce-
vait 600 000 dollars pour la pro-
duction de vidéos. Dans le
même ordre d’idées, tout à fait
savoureux, le seul chiffre factuel
que nous ayons sur la «compen-
sation» de l’OSM versée à un
chef se trouve dans l’un des der-
niers exemplaires du Form 990
rempli par l’organisme, celui de
l’année 2000. On y trouve
«Charles Dutoit, conductor, 
490 750 $». Grosso modo le tiers
du montant réel!

En termes techniques, le reste
porte le nom de «base grise» du
contrat. Par exemple, un salaire
de directeur musical peut être
cumulé à un cachet hebdoma-
daire, qui va se noyer anonyme-
ment dans la somme des dé-
penses artistiques. La base grise
inclut par ailleurs les avantages
en nature: frais de mission, voitu-
re avec chauffeur, suite dans un
hôtel de luxe.

La valeur des choses
Le parallèle avec les joueurs de

hockey est intéressant, mais faux.
La valorisation du sportif de com-
pétition trouve un équilibre natu-
rel dans la valeur des droits de té-
lévision, et les rentrées générées
par les produits dérivés et les hot
dogs vendus à prix d’or. La valori-
sation du chef d’orchestre est dé-
licate à cerner mais repose sur
une dimension tangible et une di-
mension intangible.

Contrairement aux pays euro-
péens, où les institutions sympho-
niques sont subventionnées à 80-
90 %, la première «valeur» du chef
en Amérique du Nord (où la part
d’argent public est inférieure à
50 %) tient à l’argent privé qu’il
peut «lever» en faveur de l’or-
chestre. Un Kent Nagano à
1,5 million, qui permet à l’OSM
d’attirer 40 millions de donations
pour son fonds de dotation, coûte
nettement moins cher qu’un chef
à 500 000 qui ne ferait rentrer que
10 millions dans les caisses.

La dimension intangible,
c’est l’attention, la visibilité et le
pouvoir d’attraction que l’image
du chef et de son orchestre
vaut à Montréal. C’était ça, la
valeur de Charles Dutoit, et
c’est ça, celle de Kent Nagano.
Combien de millions en publici-

té institutionnelle à l’échelle in-
ternationale ce rayonnement
économise-t-il à Montréal, le
Québec et le Canada?

Pour toutes ces raisons,
n’est plus fallacieux que de
dire que la rémunération de
Kent Nagano rétribue «16 se-
maines de travail». Son travail,
comme son statut, est perma-
nent, malgré les seize se-
maines de présence physique.

La valeur d’un chef est en
théorie fixée par l’expérience
musicale. Mais pas tant que cela
ici. Dans le palmarès américain
évoqué par notre confrère, il
manquait deux chif fres: les
1,91 million de Barenboïm à Chi-
cago et les 1,59 million d’Eschen-
bach à Philadelphie, ce qui nous
renseigne à peu près sur le futur
salaire de Yannick Nézet-Séguin
là-bas.

Yannick Nézet-Séguin, avec
dix ans d’expérience à la tête de
l’Orchestre Métropolitain et
quatre ans à Rotterdam, vaut-il le
même prix que Kent Nagano, 58
ans, ancien directeur de l’Opéra
de Lyon et du Deutsches Sym-
phonie Orchester de Berlin?
Bien entendu, si, par exemple, le
don de 4,5 millions de dollars
d’une fondation, qui vient de
pleuvoir sur la tête de l’Or-

chestre de Philadelphie, est lié
aux espérances de renouveau de
l’orchestre résultant de son ré-
cent engagement!

Une transparence supplé-
mentaire est-elle souhaitable?
Bien sûr. Elle cachera d’au-
tres tartufferies, mais fera plai-
sir à tout le monde. Il n’em-
pêche: l’exposé sur les salaires
des directeurs musicaux ne
doit pas éluder le fait que
l’économie de la musique clas-
sique est l’une des rares bulles
qui n’a pas explosé. Si un di-
recteur musical d’un orchestre
peut se prévaloir du statut de
porte-drapeau et d’ambassa-
deur d’une métropole et d’un
travail de fond influant directe-
ment sur la qualité artistique à
long terme, comment peuvent
se justifier des sommes de
20 000 ou 25 000 dollars par
concer t demandées par cer-
tains solistes ou chanteurs ve-
dettes, se produisant devant
2500 personnes, de passage en
coup de vent entre deux
avions? Qu’apportent-ils com-
me retombée? Sur quelle base
est faite cette valorisation? Là
réside le grand et vrai mystère
de cet étrange univers.

Le Devoir

MUSIQUE CLASSIQUE

Le salaire des chefs : tartufferies et réalités

PEDRO RUIZ LE DEVOIR

Le chef de l’Orchestre symphonique de Montréal, Kent Nagano, lors d’un concert au Centre Bell, en avril 2009

Peut-on attirer un Kent Nagano à Montréal avec un salaire de

250 000 dollars? Évidemment non. Selon les estimations du

Devoir, le directeur musical de l’OSM touche environ un mil-

lion et demi de dollars par an. Comment se situent et s’expli-

quent ces émoluments?

PEDRO RUIZ LE DEVOIR

Yannick Nézet-Séguin, avec dix ans d’expérience à la tête de l’Orchestre Métropolitain et quatre ans
à Rotterdam, vaut-il le même prix que Kent Nagano?

Les salaires

des chefs

doivent-ils

être

transparents?

C’est un

souhait...

mais cela 

n’a jamais

été le cas.
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DUO 
Catherine Bodmer
FORCE MAJEURE 
Paul Litherland
Centre Clark
5455, avenue de Gaspé, Montréal,
jusqu’au 9 octobre.

M A R I E - È V E  C H A R R O N

L’
exposition Duo de
Catherine Bodmer
montre le travail
d’une ar tiste en
possession de ses

moyens. Avec les photogra-
phies en diptyque qu’elle pro-
pose chez Clark, elle poursuit
une exploration, amorcée en
2004, portant sur les espaces
urbains et leur potentiel de
transformation. Une grande
maîtrise se dégage de ce qui est
à voir sur les murs, la technique
adoptée par l’artiste, la manipu-
lation de l’image numérique,
étant savamment exploitée,
heureusement sans esbroufe.

Alors que les séries anté-
rieures se déclinaient selon des
thématiques précises, des lacs
et des montagnes, par exemple,
fabulés à partir de flaques d’eau
et de monticules de neige sale
dans un terrain vague, Duo ras-
semble des études variées dé-
coulant d’ailleurs de résidences
ou de séjours faits par l’artiste à
l’étranger. Cette exposition dé-
gage une grande cohésion tout
en rendant encore sensible la
recherche qui est en cours;
sont gardées ouvertes par l’ar-
tiste plus d’une avenue à déve-
lopper, sorte d’indécision qui a
pour ef fet de ne pas fixer les
œuvres dans un système rigide.

Paysages fictifs
De duos il est effectivement

question dans ces images.
Chaque œuvre est ar ticulée
sous forme de diptyque et met
en place des ef fets de miroir
entre les deux éléments de l’en-
semble ou au sein d’une même
image. Bodmer a dédoublé et
renversé les images, créant,
grâce à des manipulations
après la prise photographique,
des espaces ambigus où coexis-
tent plusieurs temporalités.
D’une image à l’autre, ou dans
une seule image, les effets de
symétrie sont aussi saisissants
que trompeurs; tantôt ils sont
des repères rassurants, plus
tard, des sources de confusion.
L’efficacité de ces images est
imparable, car il devient impos-
sible de distinguer ce qui était
déjà là de ce qui a été supprimé
ou modifié, forçant à abandon-
ner notre désir de départager le
vrai du faux. Le travail sur le
double et le reflet engage une
réflexion sur le monde comme
apparence, ce que les images

de Bodmer soulignent para-
doxalement en étant lisses et
détaillées.

L’attrait de ces photos repose
aussi sur les motifs choisis.
Chacun d’eux nourrit les effets
miroirs exploités par l’artiste,
son regard les ayant judicieuse-
ment prélevés pour cette rai-
son. Il en est ainsi dans les
deux diptyques qui composent
La Bande de Moebius III. Le pa-
tineur s’élance sur un lac par-
tiellement gelé qui a la proprié-
té de refléter le ciel et les mon-
tagnes. L’action prend ainsi pla-
ce dans un paysage fictif, un es-
pace initial dédoublé, mais non
identique, dont chacune des
particules retient ainsi l’atten-
tion. Quant à Moebius I et Moe-
bius II, montrant une scène hi-
vernale et un parc urbain, ils
poursuivent cette idée de géné-
rer un espace autre à par tir
d’une même matière. Les deux
scènes s’enrobent d’ailleurs de
mystère en étant l’une plongée
dans le blizzard, l’autre dans la
brume. Les personnages de ces
photographies alimentent aussi
le doute, circulant d’une image
à l’autre dans des postures dif-
férentes, alors que le contexte,
lui, ne change pas.

Le type d’intervention appor-
té par l’artiste est différent d’un
diptyque à l’autre. Dans Éden,
le motif central est un arbre qui
s’avère finalement un mauvais
repère pour situer les autres
éléments de l’image lesquels
sont en apparence symétriques.
Cette composition se détache
d’ailleurs du lot parce qu’elle
fait un amalgame des plus fins
entre une scène saisie sur le vif
et la manipulation qui, elle, in-
ter vient pour contrôler les
moindres détails. D’ailleurs,
l’intervention de l’artiste au mo-
ment de la prise est peut-être ce
qui rend d’autres diptyques
moins saisissants. Ils en devien-
nent plus léchés, voire esthéti-
sants, comme dans le cas de
Limbo et de La Banda, tous
deux montrant des person-
nages que l’on devine mis en
scène. Pour l’un, il s’agit d’un
personnage à la veste rouge es-
quissant des figures étranges
dans l’espace et pour l’autre,
d’un couple de danseurs. Dans
les deux cas, les images cher-
chent à montrer une chorégra-
phie de gestes.

Deux triptyques, intitulés Eje
sur, complètent l’exposition.
Tout comme Limbo et La Ban-
da, ils ont été réalisés à Mexico,
où l’artiste a fait une résidence
l’hiver dernier. Désertées de
présences humaines, ces pho-
tographies témoignent de la
prédilection de Bodmer pour
les espaces urbains ambigus,
souvent laissés dans l’indiffé-
rence. Celui-ci, un parterre rou-

tier, l’est pour le moins, s’of-
frant à travers maintes singula-
rités, telles le dallage et l’empla-
cement des arbres. L’artiste a
opéré diverses interventions
amplifiant l’incongruité de cet
espace pourtant banal. Il de-
vient dif ficile d’en saisir les
fonctions, d’en identifier les
composantes.

C’est là une des portées du
travail de Catherine Bodmer
qui, il est vrai, participe d’une
tendance actuelle pour la photo-
graphie de paysage, urbain et
naturel, manipulée. C’est peut-
être un truisme, mais la force
de Bodmer, en plus de savoir
choisir des motifs intrigants,
c’est la minutie par fois ma-
niaque avec laquelle elle mani-
pule l’image, à une échelle mi-
croscopique. Ce faisant, elle
opère dans la tessiture même
de l ’ image, poursuivant ,
quelque part, un travail de mi-
cro-interventions qu’elle a aussi
développé auparavant avec la
matière, par exemple des char-
pies de sécheuse et des algues.
À ce moment-là comme mainte-
nant, la plus banale particule
devient source d’un dépayse-
ment graduel et déroutant.

Paul Litherland
L’installation de Paul Lither-

land dans la petite galerie du
centre Clark plonge les visiteurs

dans un tout autre état d’esprit.
Force majeure prescrit d’abord
une posture au spectateur en
l’invitant à s’étendre sur une
chaise longue afin d’apprécier
en contre-plongée les images
jouant sur les écrans fixés au
plafond. Il voit ainsi des frag-
ments de ciel progressivement
animés par des personnages en
chute libre. Le dispositif accen-
tue le contraste entre le repos au
sol et l’action au ciel, rappelant
d’ailleurs la fascination légendai-
re de l’humain pour le vol, mais
aussi l’attrait actuel pour les sen-
sations fortes, en l’occurrence
avec les sauts en parachute et en
bungee. 

L’installation a quelque chose
de ludique en faisant alterner
les vues de ciel calme et déser-
té avec celles où passent les
personnages en chute. L’apport
d’une bande sonore, réalisée en
collaboration avec Nancy To-
bin, qui rythme leurs passages
est judicieux, hormis l’extrait
de batterie qui s’avère trop in-
sistant. Il reste qu’il donne à
l’ensemble des airs de cirque
ou de farce qui font sourire.
Tout comme les personnages
qui, malgré la fulgurance de
leur chute, trouve le tour d’ac-
complir d’autres actions. À vous
de les déceler.

Collaboratrice du Devoir

Opérer dans la tessiture de l’image
DE VISU

SOURCE CATHERINE BODMER

La bande de Moebius III (2009), de Catherine Bodmer

SOURCE BETTINA HOFFMAN

Force majeure (2010), de Paul Litherland
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haine animent l’espace public,
entre recrudescence des crimes
sexuels et marginalisation des
Juifs et des «bolcheviques», te-
nus responsables de la défaite
militaire.

Dix n’en était pas non plus à
une contradiction près. Dans sa
peinture, d’abord, dont le contenu
contemporain était marqué de ré-
férences classiques (les roman-
tiques allemands, Goya ou les
grands maîtres de la Renaissan-
ce). Dans sa renommée, ensuite,
adulé ou honni, et même accusé
d’immoralité. Et c’était avant que
Hitler prenne le pouvoir et qu’Ot-
to Dix soit qualifié de dégénéré.
Mais s’il y avait quelque chose de
dégénéré, c’étaient bien ces an-
nées 1920, que Dix a dépeintes
dans toute leur nudité.

Cet adepte de la philosophie
de Nietzsche, chez qui il a puisé
le concept de neutralité face à la
vie, se plaisait dans l’ambivalen-
ce, goûtait aux plaisirs de l’exu-
bérance autant qu’il décriait les
excès et les inégalités sociales.

Il était comme un équilibris-
te, un pied dans l’horreur,
l’autre dans la splendeur, selon
Kartsen Müller, un des auteurs
réunis dans le catalogue de l’ex-
po. «La vie sous la République
du Weimar, écrit-il, était une
danse au-dessus de l’abîme: Otto
Dix peignit cette vie et la dansa.
Son regard caustique sur les
failles de la politique et les pro-
blèmes sociaux, sur les êtres ap-
pauvris, méprisés et abîmés ne
l’empêcha pas d’être attiré par le
côté glamour des années vingt.»

Ce monde effroyable et beau
trouve sa plus explicite expres-
sion dans la description de la
guerre, qu’Otto Dix a vécue au
front, dans les tranchées. Ses
dessins réalisés sur place, et
même ceux après, comme les
eaux-fortes du célèbre portfolio
La Guerre/Der Krieg de 1924,
révèlent toute la cruauté des
armes. Cette approche qu’il fa-

vorise au détriment du clas-
sique en hommage au soldat lui
vaut sa célébrité. Et sa réputa-
tion sulfureuse. Propagande pa-
cifiste ou glorification de la
guerre? Les avis étaient parta-
gés, même au sujet de La Tran-
chée (1923-1924), chef-d’œuvre
aujourd’hui disparu.

Olaf Peters, l’expert de Dix,
soutient dans le catalogue que
cette expérience de la guerre a
permis à l’artiste d’arriver à trai-
ter avec la même froideur des su-
jets comme les crimes sexuels
«d’une violence insoutenable».

Pour lui, Dix «est une célébrité par
qui le scandale arrive».

Cet ar t de la réalité, basée
sur l’expérience, fait la force de
Dix, selon Nathalie Bondil.
«C’est un soldat qui a connu la
guerre comme victime et comme
bourreau. Il a vu ses camarades
mourir, il a probablement tué
lui-même. Ça fait partie de ce
[qu’il décrit]. Une réalité qu’on
ne veut pas voir, une guerre sans
héros, sans romantisme.»

Elle se plaît à faire remarquer
qu’Otto Dix s’est servi de l’ico-
nographie de la Renaissance et

de la peinture chrétienne pour
appuyer son sarcasme. Elle dé-
signe ce détour vers l’«horreur
de la crucifixion» ou vers les
mises au tombeau, comme
«une manipulation de l’image
sous le couvert du sublime».

Collaborateur du Devoir

CABARET ROUGE: LE
MONDE EFFROYABLE ET
BEAU D’OTTO DIX
Musée des beaux-arts de Mont-
réal, du 24 septembre au 2 janvier.

OTTO DIX

SOURCE SUCCESSION OTTO DIX/SODRAC (2010)

Matelot et fille (avec cigarette), 1926 (ou vers 1923), par Otto Dix (1891-
1969)

FLIPPED 
Réalisation: Rob Reiner. Scénario:
Rob Reiner, Andrew Scheinman,
d’après le roman de Wendelin Van
Draanen. Avec Madeline Carroll,
Callan McAuliffe, John Mahoney,
Anthony Edwards. Image: 
Thomas del Ruth. Montage: 
Robert Leighton. Musique: Marc
Shaiman. États-Unis, 2010,
90 minutes. 

A N D R É  L A V O I E

Plusieurs sentiments nostal-
giques risquent de nous en-

vahir devant Flipped, l’histoire
d’un amour chaste et pur entre
deux enfants bien emmitouflés
dans le cocon des années 1950.
Une larme peut ainsi être versée
sur cette décennie où les cui-
sines étaient les royaumes des
mamans, les banlieues entourées
de fermes et non de centres com-
merciaux, tandis que l’école,
même publique, ressemblait à un
havre de discipline. 

C’est du moins la vision
construite par Rob Reiner, un ci-
néaste dont le travail récent (Ru-
mour Has It, The Bucket List)
provoque une autre forme de
nostalgie. Il nous arrive ainsi de
regretter un passé pas si lointain
où ses films (Stand By Me, Mise-
ry, When Harry Met Sally)
étaient pimentés d’une ironie
maintenant bien enfouie, entre
autres dans les vieux succès mu-
sicaux qui parsèment Flipped. 

Cette adaptation d’un roman
de Wendelin Van Draanen évo-
que, sur quelques années, les
multiples malentendus qui ont ja-
lonné la relation entre Juli (Ma-
deline Carroll) et Bryce (Callan
McAuliffe), encore bien jeunes
pour penser à leur avenir matri-

monial, mais assez vieux pour
s’interroger sur leurs émotions
contradictoires suscitées par une
main tendue, un regard furtif ou
un parfum corporel (Juli ne se
prive pas de sentir de très près
l’objet de son désir, surtout en
classe). La fillette, compagne de
classe et voisine de Bryce, va
multiplier les pirouettes pour sé-
duire un garçon essayant tant
bien que mal de camoufler sa
propre attirance. Et comme dans
toute bonne histoire d’amour, les
familles respectives deviennent
une entrave: celle de Juli éprouve
quelques difficultés financières
et celle de Bryce n’a rien à envier
aux fantasmes de pureté de la
droite. 

La banalité de cette liaison
parfois orageuse mais pas très
dangereuse est en partie atté-
nuée par cette perspective dé-
doublée, alternant entre le
point de vue idéalisé de Juli à
celui plus terre-à-terre de Bry-
ce, le plus souvent sur un
même événement. Cette straté-
gie narrative n’a rien de révolu-
tionnaire, surtout pas entre les
mains de Reiner, qui s’en remet
un peu trop aux monologues in-
térieurs de deux personnages,
concession commode chez
ceux qui adaptent à l’écran des
œuvres littéraires. 

Carte postale d’une époque
qui porte en elle les ef fluves
d’un tumulte à venir (symbolisé
ici par la défense de Juli pour la
sauvegarde d’un arbre magni-
fique, destiné à être coupé pour
laisser place à un bungalow),
Flipped ne provoquera aucune
révolution, et surtout pas dans
la filmographie de Rob Reiner. 

Collaborateur du Devoir

CINÉMA

Carte postale
d’époque

SOURCE WARNER BROS

Flipped, l’histoire d’un amour chaste et pur entre deux enfants.



THE TOWN 
Réalisation: Ben Affleck. Scéna-
rio: Peter Craig, Ben Affleck, Aa-
ron Stockard, d’après le roman de
Chuck Hogan. Avec Ben Affleck,
Rebecca Hall, John Hamm, Jere-
my Renner. Image: Robert Elswit.
Montage: Dylan Tichenor. Mu-
sique: Harry Gregson-Williams,
David Buckley. États-Unis, 2010,
124 minutes. 

A N D R É  L A V O I E

Contrairement à ce que l’on
pourrait croire, Ben Af-

fleck n’a pas passé toute sa vie
à Boston. Or, devant Good Will
Hunting, qu’il a coscénarisé
avec Matt Damon, ou Gone
Baby Gone, qui marquait ses
débuts de réalisateur, il appa-
raît évident que cette ville est
tatouée sur son cœur, une al-
liance plus réussie que sa
courte liaison tapageuse avec
Jennifer Lopez. 

Ceux qui en doutent encore
devront voir The Town , un
thriller qui ne possède peut-
être pas le charme crépuscu-
laire de Gone Baby Gone, héri-
té du roman de Dennis Leha-
ne, mais n’en demeure pas
moins diablement percutant.
Cette mécanique plutôt bien
huilée n’est pour tant pas la
qualité première de ce film
bien ancré dans le Boston des
truands, pas des chercheurs
ou des universitaires. Car

dans le quartier irlandais de
Charlestown, ce sont des cri-
minels que l’on produit en
abondance, et plusieurs avec
un fort accent. 

Quatre d’entre font régner
la terreur, multipliant les vols
dans les banques. Lors d’une
attaque spectaculaire avec ses
complices, toujours costu-
més, Doug (Affleck, plutôt re-
tenu) est attiré par la belle gé-
rante (Rebecca Hall, émou-
vante), kidnappée mais vite
relâchée. Quelques jours plus
tard, toujours sous le choc,

elle rencontre son agresseur,
ignorant sa véritable identité,
ce qui fait le bonheur de
Doug, très épris de la jeune
femme. Mais cet amour nais-
sant provoque vite la colère
de son complice Jimmy (stupé-
fiant Jeremy Renner) et de-
vient l’hameçon qu’il fallait à
un agent du FBI (John Hamm,
la star de la série Mad Men,
vraiment mûr pour le grand
écran) pour mettre un terme à
leurs activités criminelles. 

Les séquences de cambrio-
lages sont d’une efficacité irré-

prochable, Affleck utilisant à
bon escient les caractéris-
tiques de la ville (ponts, rues
très étroites, etc.) pour un
maximum de tension. Peu
nombreuses, elles sont judi-
cieusement incorporées à une
intrigue qui fait surtout la part
belle aux tourments et aux dé-
sirs secrets des personnages,
montrant aussi leur enracine-
ment douloureux dans un
quartier parfois sans pitié. 

Celui-ci est filmé sous toutes
ses coutures et les acteurs s’y
fondent avec une remarquable
aisance, donnant à tout cela
une authenticité qui n’a rien
du documentaire mais ajoute
au pur plaisir de ce film qui ne
sacrifie pas ses héros, bons et
méchants, sur l’autel des arti-
fices du thriller. Et s’ils s’agi-
tent, parfois avec une violence
inouïe, leurs raisons sous-ja-
centes n’échappent jamais à
l’œil de Ben Affleck, celui du
cinéaste. 

Collaborateur du Devoir 

KRACH
Réalisation: Fabrice Genestal.
Scénario: Fabrice Genestal, Paul
Besson. Avec Gilles Lellouche,
Vahina Giocante, Joffrey Verbrug-
gen, Charles Berling, Michael
Madsen. Image: Pascal Rabaud.
Montage: Catherine Schwartz.
Musique: Frédéric Vercheval, Be-
noît Charest. France, Canada, 
Belgique, 2010, 87 minutes. 

A N D R É  L A V O I E  

E r wan Kermor est plus 
athlétique que Vincent La-

croix, plus jeune qu’Earl Jones
et aussi sexy que Jérôme Ker-
viel. Vous avez compris qu’il
s’agit d’un escroc de la haute
finance qui n’a jamais le verti-
ge, passionné de parachutisme
et amateur de magouilles 
sophistiquées. 

Avec Krach, le cinéaste fran-
çais Fabrice Genestal dé-
barque sur nos écrans à point
nommé, avec ce portrait pas
très flatteur d’un milieu qui
jongle tant avec les projections
fantaisistes qu’avec les chif-
fres. Et à l’heure de tous ces
festivals de comptabilité créati-
ve, il est plutôt rigolo de voir
un ambitieux trader français, à
l’emploi d’une grande banque
au cœur de New York, établir
un parallèle entre les varia-
tions climatiques et les flux
boursiers. Cette idée fut inspi-
rée par la lecture d’un article
d’une revue scientifique, et
surtout par les graphiques qui
l’accompagnaient. 

C’est sur cette vision per-
sonnelle qu’Er wan (Gilles
Lellouche, une vraie présence
malgré un personnage sché-

matique) mise tout ce qu’il
possède, entraînant à sa suite
un collègue à l’équilibre fragi-
le (Charles Berling, en pas-
sant) et la scientifique (Vahi-
na Giocante), auteure de l’ar-
ticle, qui passera sans mal des
changements climatiques aux
tempêtes boursières. Comme
on s’en doute, ce joujou, qui
n’a rien à envier aux sub-
primes, fera la fortune de son
créateur, mais pour un temps
beaucoup plus cour t que le
règne des beaux salauds 
qui ont ruiné des centaines
d’investisseurs. 

Synchronisme parfait pour
un film qui malheureusement
l’est beaucoup moins. Fruit
d’une coproduction internatio-
nale, Krach décrit avec applica-
tion le caractère carnassier du
milieu financier sans pour au-
tant en saisir la fébrilité, tout
comme celle de New York, re-
produite en partie à Montréal
et farcie de clichés (le héros
songeur au pied du pont de
Brooklyn…) dignes d’un re-
gard de touriste. Et que dire
du personnage de la scienti-
fique, plus près de la Bond girl
que de l’universitaire et dont
l’histoire d’amour avec Erwan
n’est convaincante que pour
eux-mêmes. 

Dans ce film aussi prévisible
qu’une hausse du prix de l’es-
sence à la veille des vacances,
les intentions apparaissent
louables mais s’écrasent sous
le poids des symboles aériens
et une mise en scène trop lisse
pour un univers et une ville
qui le sont si peu. 

Collaborateur du Devoir

Cravates et parachute 

SOURCE SÉVILLE

Incendies, de Denis Villeneuve, est une œuvre qui entraîne le spectateur aux confins de la douleur.

INCENDIES
Réalisation: Denis Villeneuve.
Scénario: Denis Villeneuve et Va-
lérie Beaugrand-Champagne
d’après la pièce de Wajdi Moua-
wad. Avec Lubna Azabal, Mélissa
Désormeaux-Poulin, Maxim Gau-
dette, Rémy Girard. Image: André
Turpin. Musique: Grégoire Het-
zel. Montage: Monique Dartonne.
Canada, France, 131 minutes. 

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

L a plus grande erreur qu’un
critique ou un spectateur

puisse commettre est de cher-
cher à retrouver la pièce de Wa-
jdi Mouawad au minimalisme
formel dans le film de Denis
Villeneuve. Le langage est tota-
lement différent, et mise à part
la trame de l’histoire, on se re-
trouve sur une autre planète
que celle des planches. Place
au cinéma, avec action tournée
beaucoup en Jordanie, décors
naturels et figurants locaux.
Une reconstitution saisissante
de l’incendie d’un autobus, où

l’assassinat de musulmans par
les milices chrétiennes donne
lieu à d’extraordinaires scènes
de déchirement. L’entrée en
matière à Montréal: lecture du
testament du notaire (Rémy Gi-
rard, convaincant) ouvre le jeu
avec puissance. 

Denis Villeneuve, dans la fou-
lée de son court métrage Next
Floor et de son Polytechnique,
démontre encore à quel point il
a gagné en maturité et en maî-
trise depuis quelques années.
Incendies, célébré à Venise, Tel-
luride et Toronto, flanqué dé-
sormais d’un distributeur amé-
ricain, nous arrive auréolé de
son succès bien mérité. 

Cette œuvre intense et néan-
moins classique glisse presque
sans aspérités, jongle habile-
ment avec les tons, nous entraî-
ne aux confins de la douleur
dans des scènes hautement
dramatiques, d’une violence ja-
mais gratuite, sur les images re-
marquables d’André Turpin,
son ancien collaborateur. Ajou-
tez des bruitages qui hantent et
affolent. Si parfois quelques in-

formations se répètent, si les
cartons qui marquent les cha-
pitres semblent superflus, que
de beautés dans ce film-là!

Rappelons l’intrigue et le par-
cours: deux jumeaux montréa-
lais à la lecture du testament de
leur mère immigrée se voient
contraints de retourner dans un
pays du Moyen-Orient (non
identifié) pour trouver un père
et un frère dont ils ignorent
tout, sur fond de voyage initia-
tique, découverte des racines et
revirements chocs. En contre-
point, les flashbacks nous ra-
mènent à la jeunesse de la
mère semée de cauchemars:
ostracisme au village, guerre ci-
vile, prison, torture. Lubna Aza-
bal (qu’on a vue dans Exils de
Tony Gatlif) se révèle fabuleuse
dans ce rôle exigeant, poignant,
parfois austère, qui commande
toute la gamme d’interpréta-
tions à dif férents âges, sous
toutes les tonalités.

Villeneuve n’a pu trouver au
Québec de jeunes acteurs origi-
naires du Moyen Orient mais à
l’accent qui auraient apporté

aux interprètes des jumeaux la
vraie crédibilité de faciès. Et si
la brune Mélissa Désormeaux-
Poulin paraît quand même cré-
dible dans la peau de la jeune
femme qui mène l’enquête
dans ce pays d’elle inconnu, dé-
vasté par la guerre, Maxim
Gaudette n’a guère le profil
exotique de l’emploi que les ori-
gines du rôle commandent. Sa
prestation est d’ailleurs plus
molle que celle de Mélissa.
Lorsqu’il arrive dans ce là-bas
inquiétant, le rythme du film
vacille quelque peu. Par
ailleurs, l’âge du premier fils est
mal marqué à l’écran. 

Mais la plongée de Villeneu-
ve dans l’horreur, l’art de lier
ses fils passés et présents sans
appuyer, le crescendo d’un scé-
nario complexe, la maîtrise de
mise en scène et la force des
images riches de sens en font
une œuvre marquante, qui dé-
nonce par la bande l’absurdité
de la guerre et de la folie des-
tructrice humaine.

Le Devoir

Un œuvre maîtrisée, 
aussi intense que classique

Un quartier sans pitié
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CINEMA

SOURCE WARNER BROS 

Ben Affleck dans The Town

SOURCE WARNER BROS.

Une scène de Krach, de Fabrice Genestal
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LA TÊTE EN FRICHE
Réalisation: Jean Becker. Scéna-
rio: Jean-Loup Dabadie, d’après le
roman de Marie-Sabine Roger.
Avec Gérard Depardieu, Gisèle
Casadesus, Claire Maurier, So-
phie Guillemin, François-Xavier
Demaison, Maurane. Photo: Ar-
thur Cloquet. Montage: Jacques
Witta. Musique: Laurent Voulzy.
France, 2009, 81 minutes.

F R A N Ç O I S  L É V E S Q U E

G ermain Chazes, la cinquan-
taine bien assise, coule des

jours ni heureux ni inquiets
dans une petite ville du sud de
la France. Homme à tout faire
manquant un peu de fini, Ger-
main habite une caravane sta-
tionnée près de la maison de sa
mère, un monstre, à propre-
ment parler. Objet de railleries
occasionnelles de la part des
potes du café parce que très li-
mité côté arts et lettres, Ger-
main rencontre un jour au parc
Margueritte. Détectant le po-
tentiel de ce grand dadais peu
sûr de lui, la douce nonagénaire
entreprend de l’initier à la lectu-
re. Résilience sur fond d’amitié
filiale.

On conçoit aisément que le
roman de Marie-Sabine Roger
ait séduit Jean Becker. Le
contexte, le drame mâtiné de

comédie et, bien sûr, l’occasion
de retravailler avec Gérard De-
pardieu, à qui le rôle de Ger-
main va comme un gant, consti-
tuaient autant d’attraits. Becker
célébrant les petites gens en
province, Depardieu en mode
tendre géant: la ligne est mince
entre aisance et facilité, dans La
Tête en friche. 

Mais le cinéaste connaît son
affaire et sait s’entourer. Ainsi,
c’est à Jean-Loup Dabadie, de
l’Académie française, qu’il a
confié le soin de l’adaptation.
Comme il sut le faire jadis avec
les scénarios — autrement plus
nuancés — qu’il écrivit pour
Claude Sautet (Les Choses de la
vie, César et Rosalie et Vincent,
François, Paul et les autres), Da-
badie épouse ici le ton et l’uni-
vers du réalisateur avec qui il
travaille. Au final, le scénario de
La Tête en friche est tout à fait
dans la veine de ceux de Les En-
fants du marais et Dialogue avec
mon jardinier, bien que Dabadie
n’eût écrit aucun d’eux. 

Bref, c’est joliment ensoleillé,
un peu pépère, jamais complè-
tement plausible, mais ça fait in-
déniablement chaud là où ça
passe. À ceux qui suivent et ap-
précient le travail de Jean Bec-
ker: allez-y sans crainte.

Collaborateur du Devoir

Les amoureux
des bancs publics

JACQUES GRENIER LE DEVOIR

Le cinéaste Robin Aubert et l’acteur-sénateur Jean Lapointe

CINEMA

F R A N Ç O I S  L É V E S Q U E

Ç a sent le houblon ranci et le
bois imbibé de la bière de

la veille. Il est midi à peine et le
bar Le Drugstore, rue Sainte-
Catherine, accueille les médias
en vue de la sortie, la semaine
prochaine, du film À l’origine
d’un cri, le plus récent long mé-
trage du cinéaste et comédien
Robin Aubert, fraîchement re-
venu du Festival international
du film de Toronto, où s’est dé-
roulée la première. Échos élo-
gieux; équipe détendue. L’en-
droit s’avère en outre tout indi-
qué, puisque l’intrigue recèle sa
bonne part de scènes campées
en des lieux similaires.

À l’origine d’un cri brosse le
portrait de trois hommes lan-
cés sur les routes secondaires
et présente en parallèle les pé-
régrinations d’un grand-père
malcommode et de son petit-fils
teigneux, alors que tous deux
écument motels miteux et ta-
vernes décaties à la recherche
du père du second qui, fou de
douleur, s’est enfui avec la dé-
pouille de sa deuxième épouse.
Et la bouteille qui sert de bé-
quille à chacun; mâlitude qui
enfouit ses émotions de généra-
tion en génération. 

À l’origine d’un film
Film des racines écrit le

cœur sur la table, À l’origine
d’un cri revêt, pour Robin Au-
ber t, un caractère extrême-
ment personnel, même s’il ne
s’agit pas d’une œuvre pure-
ment autobiographique. «J’aime
l’americana, son côté désuet.
Mon grand-père, c’était un hôte-
lier, explique-t-il. Les tavernes,
les motels: mon père, mes oncles
et mes tantes ont grandi là-
dedans. Enfant, mon père était
surnommé “dâdâ”, pour la bière
Dow, parce qu’il ramassait les
bouteilles sur les tables. Deux de
mes tantes possédaient des mo-
tels de bord de route, des “motels
de cabines”... Pour moi, petit,
c’étaient des univers mythiques.»
Et, veillant au grain, il y avait
son grand-père, figure aimée à
qui le film est d’ailleurs dédié. 

«Robin m’a envoyé le scénario
avant de partir en voyage et j’ai
eu vent que, si je refusais le rôle, il
ne tournerait pas le film, relate
Jean Lapointe. À son retour, Ro-
bin m’a appelé et je lui ai dit que

je n’avais rien lu et que j’aimerais
plutôt qu’il vienne chez moi. Il est
venu. “Raconte-moi ton histoire”,
que je lui ai demandé. Quand il a
eu fini, je lui ai avoué en riant
que je l’avais lu, son scénario!»
Lu, et aimé. Beaucoup. 

Dans une séquence exempte
de dialogue où la caméra se
promène parmi les épaves
échouées dans l’attente du last
call, on aperçoit le grand-père
qui chante doucement pour
une assistance engourdie.
«Quand Ti-Blanc Richard ou
Marcel Martel étaient partis et
qu’il restait encore trois ou
quatre “brosseux” au comptoir,
mon grand-père montait sur scè-
ne pour chanter Mon souvenir.
Je viens de voir le film à Toronto
et quand Jean la chante...» Ro-
bin Aubert se tait, la voix bri-
sée. Il voulait Jean Lapointe et
on comprend pourquoi. 

On peut aisément relever
des similitudes entre l’acteur
et le personnage du grand-
père, mais, au-delà des évi-
dences, Jean Lapointe s’est ap-
pliqué à canaliser la personna-
lité d’un autre, à l’habiter tout
entier. «Robin m’a montré des
films où on voit son grand-père.
Il m’a expliqué ce qu’il voulait
et, après, j’ai juste fait ce qu’il
me demandait. J’ai bien impro-
visé un peu, mais toujours avec
la permission de Robin. Je n’ai
pas de formation d’acteur
alors... pendant le tournage,
j’étais son grand-père.»

À ce chapitre, Jean Lapointe
insiste sur le fait qu’il s’est noué
entre Michel Barrette (le père),
Patrick Hivon (le fils) et lui (le
saint d’esprit) une grande com-
plicité. «Si on sent passer
l’amour qui unit ces trois
hommes-là, même s’ils ne sont
pas capables de l’exprimer, c’est
parce que, pendant le tournage,
on le ressentait vraiment, nous
les acteurs.»

Ivres de femmes
et de peintures

Saint-Martyr-des-Damnés et
À quelle heure le train pour nul-
le part? ont révélé, chez Robin
Aubert, un goût prononcé pour
un naturalisme de fond et un
onirisme de forme. Ici, la parlu-
re du cru convoque parfois le
souvenir de Michel Tremblay,
mais en des déclinaisons an-
crées dans la ruralité. «Je suis

heureux de la parenté, mais,
avant tout, j’ai transposé le lan-
gage de mes sept tantes, de qui je
suis très proche. Dans le film, je
leur ai même laissé leurs vrais
noms. Elles ne m’auraient pas
pardonné de les changer!» Quant
à la mise en scène, le cinéaste
renvoie à une autre forme d’art.
«J’envisage les plans comme des
tableaux. Les personnages, je les
perçois comme prisonniers dans
des toiles. Ces trois gars-là doi-
vent sortir du cadre. Ils sont en
quête de rédemption.»

Et ils charrient, dans leur
sillage chargé d’alcool, un pas-
sé proche ou distant qui se ma-
nifeste par des songes, des vi-
sions, des fulgurances surréa-
listes. Surtout, ils sont hantés
par l ’amour: celui qu’on

cherche, celui qu’on refuse de
laisser partir et celui qu’on a
perdu jadis. «Ils sont amenés à
comprendre d’où vient leur colè-
re, d’où vient leur silence, et c’est
ce cheminement-là qui m’intéres-
sait. En fait, j’ai voulu raconter
ce qui se passe avant la rédemp-
tion», résume Robin Aubert. 

Laquelle, une fois les person-
nages libérés, pourra effective-
ment avoir lieu. Mais hors du
cadre, justement, car cela, c’est
un autre film. Et l’avenir, une
fois l’emprise des fantômes dis-
sipée? «Je me retrouve sans
avoir la moindre idée de ce que
je vais faire ensuite», confie Ro-
bin Aubert. Continuer de tour-
ner, espérons-le. 
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Retravailler avec Gérard Depardieu n’était pas pour déplaire au
cinéaste Jean Becker.

Le cinéaste québécois Robin Aubert of fre, avec À l’origine

d’un cri, un troisième long métrage très personnel qui rend

hommage autant à un Québec régional qu’à son propre

grand-père, interprété par Jean Lapointe. 


