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Quelle idée géniale que de
faire se rencontrer Jean-
Louis Jack Kerouac et Mi-
chel Tremblay! Sur tout
depuis que Le Devoir a ré-
vélé que «ti-Jean», comme

se nommait lui-même le père de la Beat
Generatio», a d’abord écrit en français.
Surtout aussi que Tremblay habite les
keys floridiens depuis des décennies et
que la rencontre entre les deux
hommes aurait pu se produire en 1969,
tout de suite après le succès des Belles-
sœurs et quelque temps avant la mort de
Kerouac — il aurait eu 47 ans et Trem-
blay, 27. Surtout encore que les deux
écrivains partagent des attirances, com-
me la musique, et des racines com-
munes qui fondent la puissance de leur
œuvre respective.

Des géants
Étonnant quand même qu’il faille un An-

glo d’ici pour se rendre compte de l’énor-
me potentiel de la rencontre. Quand on
fouille un peu, on découvre que George Ri-
deout, l’auteur de ce Michel & ti-Jean qui
prend l’affiche du Centaur mardi, est fasci-
né depuis longtemps par le mélange des

cultures dans lequel
nous baignons ici.
C’est un peu pour cela
d’ailleurs que le drama-
turge d’origine améri-
caine — il a écrit une
dizaine de pièces, dont
An Anglophone Is Co-
ming to Dinner — s’est
installé dans la région
de Sherbrooke. Dès
qu’il a eu terminé le
manuscrit de son Mi-
chel & ti-Jean, il l’a fait
parvenir directement
à... Michel Tremblay.
Tout est parti de là.

Tremblay a trouvé
la chose si intéressan-

te qu’il a tout de suite contacté Roy Suret-
te, le directeur artistique du Centaur
Theatre, pour lui recommander très
chaudement le texte de Rideout. Surette
est tombé sous le charme lui aussi et a
tout de suite demandé à Sarah Garton
Stanley — la metteure en scène du très
solide Forever Yours, Marie-Lou, présen-
té au Centaur il y a deux ans — de mon-
ter le spectacle. Le voici. Et la voici elle,
qui explique cette réaction en chaîne, en
compagnie de Vincent Hoss-Desmarais
qui joue, on le devine tout de suite en le
voyant, le rôle de Michel Tremblay dans
la production. 

Sarah Garton Stanley parle du texte de
George Rideout avec passion. «C’est une
pièce qui met en scène deux géants. Deux
hommes qui ont changé absolument la
face de la culture: Tremblay ici et Kerouac
aux États-Unis et un peu partout sur la
planète littérature. Tous deux, ils ont litté-
ralement transformé le rapport que leurs
contemporains entretenaient jusque-là
avec la culture et ils ont écrit deux œuvres
considérables…»

La metteure en scène soutient que la
pièce prend un sens très particulier ici,
où les deux écrivains sont bien connus...
«Ici, le spectateur joue, je crois, un rôle
énorme, qu’il ne peut jouer nulle par t
ailleurs. C’est encore plus vrai pour les
Montréalais, qui connaissent bien Trem-
blay et Kerouac et qui savent qu’ils illus-
trent deux aspects très marqués, et univer-
sels finalement, de la société québécoise.»

La mouvance Tremblay
Tout un contrat, non, d’être Michel

Tremblay?
«Oui, évidemment, répond lentement

Vincent Hoss-Desmarais. C’est un hon-
neur de jouer un tel personnage, surtout
qu’il est encore très vivant, merci. C’est un
véritable défi, oui... Mais c’est absolument
passionnant de se mettre dans la peau d’un
homme qui a transformé autant le rapport
à la culture et à l’écriture. D’autant plus
que le texte est construit de telle façon que
nous plongeons vraiment dans l’univers de
ces deux auteurs immenses. C’est une expé-
rience exceptionnelle pour moi.»

Le jeune comédien a déjà une feuille de
route peu courante. On l’a vu jouer en
français au cinéma et dans des séries télé-
visées — il est maître de piste avec Eloize
aussi! — alors qu’il a fait sa place au
théâtre surtout en anglais en jouant chez
InfiniThéâtre et au Centaur à quelques re-
prises. Mais le plus intéressant, c’est que
le jeune homme est un ancien avocat — il
a plaidé jusqu’en 2003! — revenu à cette
passion pour le théâtre qu’il a vue s’affir-
mer au cégep. Il a plongé et peu à peu fait
sa place en passant depuis d’un plateau et
d’une langue à l’autre.

Il décrit cette rencontre entre Kerouac
et Tremblay comme une lente immer-
sion dans l’univers de deux hommes pre-
nant peu à peu conscience de leur hérita-
ge commun; un héritage où il est beau-
coup question de langue et de bondieu-
series plus que de religion. Ces deux
hommes affirment, constamment, leur
passion pour l’écriture. Celle des mots
aussi, issue au moins un peu du même
métier qu’exerçaient leurs pères qu’ils
ont, tous deux, vu revenir de l’imprime-
rie sentant l’encre et le plomb fondu. Au
moment de la rencontre, Kerouac n’en a
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Tremblay: 
même combat!

Kerouac,
Dans Michel & ti -
Jean, Jack Kerouac
et Michel Tremblay
prennent «un verre
solide» dans un bar
floridien, quelque
temps avant la mort
du romancier fran-
co-américain; i ls
discutent de leurs
racines québécoises,
du même métier de
leurs pères, de la
langue d’ici aussi et
de ce qui les unit...

«C’est une
pièce qui
met en scène
deux géants.
Deux
hommes qui
ont changé
absolument
la face de la
culture.»

«Le texte est
construit de telle
façon que nous
plongeons vraiment
dans l’univers de ces
deux auteurs
immenses.»
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Michel Tremblay

CULTURE

Sarah Garton Stanley est

une habituée du Centaur,

où, en plus de Forever

Yours, Marie-Lou de

Tremblay, elle a mis en

scène Age of Arousal et

Glorious!

JACQUES GRENIER LE DEVOIR
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E n sons et lumières, ça tient du jeu vidéo
et de l’écran Imax en 3D. À capter sous
le regard enfantin qu’on eut jadis — en

une autre ère géologique si loin, si proche — à
l’heure de découvrir ces technologies pour la
toute première fois, poussant des Oh! et des Ah!.
Au théâtre Maisonneuve, le nouvelle production
multi tout ce qu’on voudra, Paradis perdu, devrait
diviser la galerie: manque de contenu, excès de
contenant, prouesses visuelles. Alouette! Le
show paraît tricoté davantage pour le grand pu-
blic que pour les familiers de la Place des Arts.
Quand même! Quand même! Ils innovent un
coup, Dominic Champagne, l’environnementalis-
te Jean Lemire, le scénographe Michel Crête et
leur équipe en plein délire écolo-psychédélique.
Par contraste, Robert Lepage rejoint du coup les
rangs des conservateurs. C’est dire...

De fait, les cloisons entre les arts ont volé en
éclats. Nouvelles technologies en démesure, ap-

port filmique, numéros de cirque, impression-
nants bruitages, jeu muet des interprètes aux
frontières du mime et de la danse, lumière et pro-
jections qui embrassent tout. Ajoutez la belle voix
du narrateur aède Pierre Lebeau — écho de son
rôle dans l’Odyssée au Théâtre du Nouveau Mon-
de — sur un texte souvent poétique, au message
écologique à la fois louable et simpliste.

C’est foisonnant, saturé, parfois kétaine, sur
une musique trop «nouvel âge». Oui mais... pa-
reilles prouesses technologiques méritent un
coup de chapeau. On le leur donne. Car accro-
chez-vous, ça démarre!

Nous voilà ébahis, sonnés malgré nous, par-
delà le côté gadget de l’entreprise et ses orgies
d’ef fets spéciaux, à la fois irrités et épatés.
Penche d’un bord. Penche de l’autre, secoués
par ces montages russes. Vient un moment où la
question «J’aime ou pas?» ne se pose plus. Ça
doit tenir à l’effet de vertige. Les plus méchants
diront: à la nausée.

Certains comparent la chose à la superproduc-
tion Avatar de James Cameron. De fait, les
thèmes postapocalyptiques, le message d’une
Terre à sauver, les effets spéciaux occupant le
premier plan, repoussant interprètes et récit à la
marginalité, ont des résonances communes: sous
domination technologique. Vent du jour, soit!
Quoique en mode tornade.

Quant au message... Ça va mal finir, la Terre se

meurt, l’homme engendre sa propre destruction.
Air connu. Le voici martelé, cette fois, sur les
planches. Sont-ce des planches, au juste? Plutôt
un espace virtuel collé aux technologies et aux
obsessions du XXIe siècle. Sur la scène, au sol, du
sable animé par des projections lumineuses. Plu-
sieurs trouvailles au menu: ces délicieux canards
qui sortent d’un étang, ce dernier bientôt trans-
formé en rivière rugissante descendue en canot.
Le jeu des paravents transparents contribue ici à
ajouter une dimension supplémentaire à la scè-
ne. L’étreinte des enfants de l’Éden, le scintille-
ment des lucioles, les excellents danseurs-acro-
bates en jettent, pour le meilleur. Un magnifique
arbre de la science du Bien et du Mal, moitié ma-
chine, moitié palmier, sublime ce premier jardin
du monde. On couperait dans le gras de la jonc-
tion de tous les arts. Élaguer un peu ne tuerait
personne. Pas toujours subtil, ce concept global.
Mais l’équipe a pris des risques en abandonnant
les vieux repères stylistiques, au moment de revi-
siter un mythe universel avec les écrans du jour.
Tant de créateurs s’enlisent sur la terre ferme... 

Dominic Champagne n’a pas mis en scène le
spectacle Love sur les Beatles avec le Cirque du So-
leil à Las Vegas pour des prunes. Son expérience
nourrit l’esthétique de ce show éclaté. L’animation
de Frédéric Back L’homme qui plantait des arbres,
d’après Giono — film fétiche de Champagne —,
flotte sur le spectacle comme une ombre omnipré-
sente, avec un rêve d’espoir au bout: des visages à
l’écran qui veulent vivre. Plus convenu, le dénoue-
ment, je sais, je sais. Peu importe! Paradis perdu a

su, dans son éclatement, visuellement surprendre.
Gardons nos tomates pour les timorés de ce mon-
de. Ils sont légion.

◆ ◆ ◆

Un mot pour souligner la sortie récente du DVD
de Lies My Father Told Me, de Jan Kadar, sur un
scénario de Ted Allan (1975), dans sa nouvelle ver-
sion restaurée. Ne manquez pas de revoir ou de
découvrir, c’est selon, ce bijou drôle et émouvant
du cinéma canadien, qui recrée le Montréal des an-
nées 20, ruelles, balades et montagne, au sein
d’une famille juive pauvre collée à ses voisins fran-
cophones. L’histoire touchante du jeune garçon, de
son merveilleux grand-père orthodoxe et chiffon-
nier menant son cheval sur nos routes, avait rem-
porté une moisson de prix à l’époque, dont le Gol-
den Globe du meilleur film étranger.

Le coproducteur du film, Harry Gulkin, ex-
plique en prime à quel point ce film, appelé à de-
venir classique, fut long et difficile à financer.
Comme quoi rien n’a vraiment changé au royau-
me du talent méconnu. Il faut voir Lies My Father
Told Me en version originale anglaise (la françai-
se est doublée) pour entendre les bafouilles des
francophones qui essaient de s’exprimer tant
bien que mal en anglais, alors que personne ne
cherche à baragouiner dans leur propre langue.
Mais ça, c’est une autre histoire... Nous voici
avec un peu d’avance dans le Montréal de Mor-
decai Richler, charme y compris.

otremblay@ledevoir.com

L E  D E V O I R ,  L E S  S A M E D I  3 0  E T  D I M A N C H E  3 1  J A N V I E R  2 0 1 0E  2

C U L T U R E
Tornade visuelle à la Place des Arts

ODILE TREMBLAY
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A L E X A N D R E  C A D I E U X

À la mort de son épouse, un
fermier décide d’initier

ses trois fils à la vie en les en-
voyant à l’aventure. La ren-
contre du benjamin avec une
mystérieuse chatte parlante
lui permettra de passer à tra-
vers les étranges épreuves
imposées par le paternel. Ex-
ploration ar tistique sur le
deuil, la transmission et la fi-
liation, L’Amour incurable ,
conte pour adultes qui pre-
nait l’af fiche cette semaine 
à l ’Espace l ibre, constitue
pour son auteur une œuvre
de la maturité.

Conte et récit
On connaît sur tout Louis-

Dominique Lavigne pour ses
pièces destinées aux enfants
ou aux adolescents, comme
Les Petits Orteils, Glouglou et
Où est-ce qu’elle est ma gang?.
«Il y a dans L’Amour incurable
des idées et des procédés que
j’avais expérimentés ailleurs,
mais dont je n’étais pas entiè-
rement satisfait. J’explore ici
des facettes de l’écriture et du
théâtre qui ne cessent de me
fasciner, comme l’onirisme et
l’insolite», explique celui qui a
également livré au fil des an-
nées plusieurs textes pour
adultes, comme Le Corps co-
mestible et Bobby ou le vertige
du sens. Selon Lavigne, on ex-
ploite trop peu le fantastique
sur nos scènes.

Quels défis représentaient
pour le metteur en scène cet-
te chatte douée de la parole et
ces mains sans corps qui vire-
voltent dans l’espace? «La piè-

ce emprunte la structure tradi-
tionnelle du conte, ce qui n’est
pas sans ef fet sur la représenta-
tion», analyse Ghislain Filion,
metteur en scène et directeur
ar tistique des Trois Arcs.
«Par exemple, personnages et
spectateurs ne sont pas surpris
d’y voir surgir des éléments
magiques ou féeriques. En fait,
comme dans tout récit initia-
tique, ce ne sont pas les événe-
ments qui étonnent, voire bou-
leversent les protagonistes,
mais bien plutôt les nouvelles
émotions qu’ils expérimentent,
des découver tes qui leur cou-
pent le souffle.»

Filion avoue avoir tenté de
faire appel aux nouvelles
technologies lors du travail de
création avant de réaliser que
tout le fantastique de l’œuvre

était déjà tissé dans le récit et
qu’il incombait sur tout aux
acteurs de le livrer sur scène.
Robert Lalonde, qui incarne
le père, renchérit en ce sens:
«Nous sommes tous des
conteurs sur scène et l’émotion
qui émane de celui qui narre
sera toujours plus prenante
que n’impor te quel gadget ou
ef fet. Chez Shakespeare par
exemple, le témoignage du mes-
sager restera toujours plus
puissant que toutes les reconsti-
tutions de bataille que l ’on
pourrait tenter de mettre en
scène.»

Échapper au formatage
Cette recherche de l’émotion

qui jaillit de la parole a nécessi-
té un premier travail de re-
cherche sur les personnages

afin de leur donner de la chair.
Peu à peu, l’équipe s’est tour-
née vers d’autres approches
afin de ne pas trop tomber dans
le jeu psychologique. «Il y a
dans le texte trois lieux différents
— la ferme, la croisée des che-
mins et le château — qui corres-
pondent à autant de rappor ts
différents au temps et au réel, dit
Filion. Dans ce contexte, cer-
taines scènes ne peuvent tout
simplement pas être jouées sur
un ton réaliste, ça ne fonctionne
pas.» Selon Lalonde, l’influence
de l’Actor’s Studio force les in-
terprètes à toujours chercher à
comprendre les moindres mo-
tivations de leur personnage,
alors qu’ici le langage donne
déjà saveurs et couleurs aux
protagonistes.

«Moi aussi, lorsque j’écris, je
marche sur des œufs, confie
Lavigne. J’essaie de poétiser les
situations tout en évitant de
me laisser aller au “poétal”, au
lyrisme “transcendantal” et
complaisant. L’humour et le
ludisme deviennent alors des
outils pour équilibrer le tout.»
Si le dramaturge souhaite
aborder des sujets graves tout
en ménageant un espace où le
spectateur pourra projeter
son propre imaginaire et son
propre vécu, Lavigne ne
cache pas son désir d’émer-
veiller et de faire sourire le
public. «De nos jours, sur nos
scènes, ça relève presque de la
subversion», rigole-t-il.

À une époque où tout doit
être rationalisé et expliqué,
L’Amour incurable représen-
te, pour les trois créateurs,
une occasion plutôt unique
d’échapper au formatage et

au prémâché. Si la télévision
reste, selon Lavigne, Filion et
Lalonde, un outil de démocra-
tisation impor tant, elle n’en
bride pas moins sévèrement
l’imagination et la créativité
de celui qui la regarde. 

«Il n’y a plus de place pour
l’ambiguïté, le trouble, l’inex-
pliqué», constate Robert La-
londe, en soutenant que le
théâtre est l ’une des der-
nières formes d’ar t à échap-
per encore souvent à la tyran-
nie de la mise en marché pour
un public cible.

«Lorsque je termine l’écritu-
re d’un bouquin, mes éditeurs
me demandent souvent qui va
le lire . . .  Je n’en ai aucune
idée!», s’exclame l’acteur et
auteur, dont le dernier livre
en date, Un cœur rouge dans
la glace, est sorti chez Boréal
en 2009.

Bref, si la forme du conte
paraîtra familière, L’Amour in-
curable ne vient pas avec un
mode d’emploi et on ne nous
y gratifiera pas d’une jolie mo-
rale clé en main. Dans notre
siècle de prévention, de mises
en garde et de statistiques,
l’argument de cette nouvelle
pièce de Louis-Dominique
semble être que rien ne rem-
place l’expérience directe.
L’invitation est lancée.

Collaborateur du Devoir

L’AMOUR INCURABLE
Texte de Louis-Dominique 
Lavigne mis en scène par Ghis-
lain Filion. Une production du
Théâtre Les Trois Arcs présentée
à l’Espace libre jusqu’au 
13 février.

THÉÂTRE

La preuve par trois
Trois hommes de scène nous parlent de L’Amour incurable, 
parcours initiatique pour trois frères créé par le Théâtre Les Trois Arcs

JACQUES GRENIER LE DEVOIR

Le metteur en scène Ghislain Filion, Robert Lalonde et Louis-
Dominique Lavigne sur le plateau de L’Amour incurable
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plus que pour quelques se-
maines à vivre alors que Trem-
blay est à l’aube de son œuvre;
il n’a pas encore 30 ans et une
sorte de conflit-tension prendra
naissance entre eux, mettant en
relief la solitude du monde
dans lequel ils vivent... 

Sarah Garton Stanley pour-
suit: «Cette solitude s’estompera
un peu grâce à la rencontre. Une
rencontre sans compromis où
l’on a parfois l’impression d’être
assis autour d’une arène où les
échanges sont rudes. D’être au
cœur d’une relation maître-élève
qui alterne de l’un à l’autre alors
que chacun communique ce qui
lui est essentiel. Mais à la fin,
cela débouche sur une sorte de
soulagement. Sur un espoir plu-
tôt, qui tient à la force de la vie
intérieure de ces deux hommes
qui donneront naissance à des
œuvres majeures.» 

Ajoutons que Kerouac sera
interprété par Alain Goulem, un
comédien que l’on connaît déjà
puisqu’il était Léopold dans la
Marie-Lou du Centaur dont on
vous parlait plus haut. Une his-
toire de famille élargie, quoi...

Le Devoir

MICHEL & TI-JEAN
Texte de George Rideout mis en
scène par Sarah Garton Stanley.
Une production du Centaur
Theatre à l’affiche du 2 février au
7 mars.

COMBAT !

JACQUES GRENIER LE DEVOIR

Sarah Garton Stanley et Vincent
Hoss-Desmarais



S T É P H A N E
B A I L L A R G E O N

M arie-Élise Proulx témoigne
au deuxième épisode de

Vivre jusqu’au bout, une série qui
en compte cinq, diffusée la semai-
ne prochaine par Radio-Canada.
Mme Proulx était atteinte d’une
maladie incurable au moment de
l’entrevue. Elle est morte depuis. 

«Ça nous replonge au cœur des
grandes questions existentielles,
dit-elle de sa voix surchargée de
sens. On se retourne vers notre in-
tériorité. J’avais déjà une inclina-
tion très grande à la vie spirituel-
le. Ça m’a permis de donner enco-
re plus de temps pour vivre ces
beaux moments de prière, de
contemplation, de méditation.
Mourir, c’est aller vraiment au
sens profond de la vie.»

Le réalisateur-intervieweur
Mario Proulx (sans lien de paren-
té) lui demande alors si elle-
même a trouvé ce sens. «Sur le
coup, quand j’ai eu mon diagnostic
de récidive incurable, j’ai eu l’im-
pression que je n’avais pas vécu, ré-
pond Mme Proulx, en retenant
ses larmes. Pour moi, ça se résu-
me beaucoup au constat que je n’ai
pas assez aimé.»

Ce témoignage touchant a été
recueilli spontanément, à la mai-
son Michel Sarrazin de Québec.
Avec sa partenaire d’antenne Eu-
génie Francœur, Mario Proulx a
conduit une soixantaine d’inter-
views ici et en Europe, rencontré
des savants (Luce Des Aulniers,

Serge Bouchard...), des soi-
gnants (le Dr Serge Daneault par
exemple, spécialisé dans les soins
palliatifs), des artistes (Chloé
Sainte-Marie, Éric-Emmanuel
Schmidt...), des mourants et des
personnes endeuillées. Tout cela
pour finalement tracer un excep-
tionnel portrait du rapport de
notre société à la mort.

Autrement
Un portrait triste en fait, mais

en ce sens que nous ne savons
plus accepter ce moment inéluc-
table, nous le fuyons et nous le re-
poussons sans cesse. Nous aban-
donnons les vieux et les mou-
rants à leur sort. Une fois ceux-ci
trépassés, il est même possi-
ble de les incinérer dans les 
24 heures (on parle de «créma-
tion directe») et de repousser un
semblant de cérémonie des
adieux sur le mode du bien cuit... 

«Cette peur et ce dégoût de la
mort constituent un peu le point
de départ de la série, explique M.
Proulx en entrevue télépho-
nique. Notre société du paraître et
de la performance, extrêmement
individualiste, oublie la mort et
les mourants. Les gens meurent
seuls, malades. Les survivants vi-
vent leur deuil seuls. Une mère
perd son enfant et on lui dit au
bout de deux mois de tourner la
page, d’aller au cinéma...»

L’idée de ce nouveau portrait
de groupe lui a été fournie par
un auditeur qui réagissait à sa
précédente série (Vivre autre-

ment) sur la santé et les méde-
cines dites complémentaires.
Comme dans ce travail précé-
dent, M. Proulx a souhaité
mettre l’accent de manière «ou-
verte» sur des expériences et des
réflexions pour mourir autre-
ment dans notre société postreli-
gieuse. «C’est un hymne à la vie.
Si on est conscient de sa finitude,
on vit mieux, on prend mieux soin
de soi et des autres.»

Il a travaillé finement son
œuvre radiophonique (le mot
n’est vraiment pas trop fort), une
série de chevet de plus qui
montre par le bel exemple à quoi
peut encore servir un réseau d’É-
tat quand il vise au plus haut. Au
total, il a agencé 650 extraits so-
nores autour de quelques thèmes
forts: les derniers temps de la vie,
la peur de mourir, les soins pallia-
tifs et l’euthanasie, le deuil pour
les adultes et les enfants, les rites
et le sacré au temps de l’athéis-
me. «Mais ce n’est pas exactement
du journalisme, dit celui qui a
longtemps pratiqué ce métier. Je
ne dénigre pas cette profession.
Seulement, l’optique du journaliste
est souvent fermée: il part avec une
thèse et tente de la défendre. J’essaie
de conserver un esprit d’ouverture
par rapport aux idées et aux pra-
tiques que je tente de comprendre
et d’éclairer.»

Vivre jusqu’au bout sera diffu-
sée cette semaine, du 1er au 5 fé-
vrier, à 13h, à la Première chaî-
ne de Radio-Canada. Un livre
publié par Bayard, reproduisant
des entretiens choisis, accom-
pagne la grande œuvre, de
même qu’un site Internet et
une série de conférences dans
le cadre des Belles Soirées de
l’Université de Montréal.

Et après? Mario Proulx s’atta-
quera bientôt à une série bapti-
sée Naître autrement, histoire
de boucler la boucle. 

Le Devoir
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C U L T U R E
MÉDIAS

C’est donc ainsi que les hommes meurent
C A T H E R I N E  L A L O N D E

F in de journée et fin de répétition à la Cinquiè-
me salle de la Place des Arts. Au sol, taches vi-

vantes sur le plancher blanc, Dominique Porte et
ses danseurs s’étirent et discutent du travail enco-
re à faire. La fébrilité est palpable: plus que
quelques jours avant Ulysse, nous et les sirènes, de la
quadragénaire chorégraphe. 

C’est quasiment un concert chorégraphique
que Dominique Porte prépare. Sa précédente
création, Un homme et une femme, conçue avec
Alain Francœur autour du Château de Barbe-
Bleue, de Béla Bartók, avait donné à Porte l’envie
de renverser la vapeur. «Au lieu de démarrer au-
tour d’un opéra, je me demandais où l’imaginaire
me mènerait si je partais de la gestuelle, en m’asso-
ciant à deux compositeurs.» Laurent Maslé et
Charles Papasoff, qui ont accompagné la choré-
graphe-interprète dans Plus seule qu’en solo..., sont
du voyage. Papasoff, aux musiques plus écrites,
plus mélodiques, et Maslé, aux touches percus-
sives, atmosphériques et électroniques. 

Ne cherchez pas Calypso 
Aussi sur scène, les chanteuses Isabelle Ligot et

Nadine Medawar. Les sirènes du titre? Dominique
Porte sourit en revenant sur cet Ulysse, nous et les si-
rènes si narratif pour ses univers abstraits et décom-
posés. «J’avais envie de partager cette inspiration.
D’aller au-delà de cette peur, en danse contemporaine,
d’être anecdotique et trop directe.» Mais cet extrait de
l’Odyssée n’est qu’un germe de réflexion. Ne cher-
chez pas Calypso, les Lotophages et les Cyclopes.
«J’aime la philosophie de la légende d’Ulysse: on a tous
une âme de voyageur, une envie de chercher un
ailleurs, de quitter ce qu’on a pour finalement revenir
d’où l’on vient. Et on entend tous des voix...», dit en ri-
golant l’ex-interprète de Marie Chouinard. 

Quatre danseurs, dont Porte elle-même. Autant
de retrouvailles, avec Marc Boivin, Victoria May et
Heather Mah — qui revient ici à la danse après un
hiatus de sept ans. «J’avais envie de travailler avec
des gens qui font partie de ma vie, personnellement
et professionnellement.» En composant avec des
morceaux issus d’improvisations comme avec des
pièces de puzzle, Porte propose une pièce à ta-
bleaux où le mouvement ne cesse de rebondir. La
fluidité, l’angularité et la rapidité de la gestuelle de
Porte s’y retrouvent. «J’ai travaillé le solo, même si
on est quatre sur scène. Chacun est porteur de son
identité et il n’y a pratiquement pas d’unisson. On ré-
agit l’un à l’autre, avec des moments de fuite, de sus-

pension. On est en mouvement d’abord seul. Il n’y a
pas de censure, c’est chaotique et, en ce sens, c’est une
œuvre qui est proche d’une de mes façons de penser.» 

Revenir, resurgir
Porte est une des rares chorégraphes qui conti-

nuent à danser dans ses propres pièces. «Cette fois,
j’ai trouvé que ce double emploi limite. Comme cho-
régraphe, je dois prendre le temps de tout revoir le
soir et je n’ai qu’une mémoire vidéo. Ça coupe ma
spontanéité, mon côté “je propose de…”, tout en lui
donnant déjà une perspective.»

«Ulysse... est très atmosphérique. Planante. Le
groove, les actions sur les temps 3, 5 et 8 de la mu-
sique font que c’est comme si on était à la fois hors de
l’eau et à l’écoute d’une sonde très profonde. En im-
mersion, à l’intérieur des êtres, dans une logique de
retour à soi. Et ça ressort, ça resurgit.» Une géogra-
phie de corps tirés et repoussés de toutes parts
dans l’espace, éclairée par Marc Tétreault, «qui fait
de la peinture en lumière».

Sur trois ans, soit le plus long processus de la
chorégraphe à ce jour, ralenti par la difficulté du fi-
nancement, Ulysse a pris des allures d’épopée. «J’ai
eu le temps de mettre en question ma danse et l’im-
portance de continuer. Je reviens à ça, assembler sim-
plement la lumière, le mouvement, le son. À la néces-
sité de créer un monde, sans rien de politique ni rien
qui dénonce, mais qui invite simplement à se laisser
envahir par une poésie, une énergie, une vitalité.»

Collaboratrice du Devoir

ULYSSE, NOUS ET LES SIRÈNES
De Dominique Porte / Système D
À Place des Arts, du 3 au 6 février

DANSE

Dominique Porte en immersion

MICHAEL ABRIL

Scène tirée d’Ulysse, nous et les sirènes



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

L a première intégrale des
symphonies de Beethoven

enregistrée au Canada vient de
paraître cette semaine. C’est un
événement. Forcément?

Le coffret des Neuf Sympho-
nies par Jean-Philippe Trem-
blay mérite plus que l’étiquette
«Canada de fantaisie», qui veut
si bien ne rien dire et s’applique
à n’importe quoi. On a là un édi-
teur québécois, un orchestre
pancanadien, un chef québé-
cois, captés au Palais Montcalm
de Québec! Pour mesurer l’am-
pleur du symbole, on remar-
quera que la France ne peut
mettre en avant qu’un seul cof-
fret équivalent dans toute l’his-
toire du disque: l’intégrale
d’Alain Lombard avec l’Or-
chestre de Bordeaux-Aquitaine.

Objet musical de fierté natio-
nale, donc. C’est là que s’ouvre le
débat: a-t-il été conçu et réalisé
comme tel?

Se battre contre l’oubli
Les 15 et 16 juin 1928, à Ber-

lin, un chef très prometteur, en-
gagé par la compagnie Odéon,
grave l’un des premiers enregis-
trements de la 5e Symphonie de
Beethoven. Eugen Szenkar —
c’est son nom — n’aura pas de
chance: au moment où son en-
registrement sortira, le marché
aura été écumé par Polydor, qui
af fiche Richard Strauss et

Fur twängler dans la même
œuvre. Szenkar sera traumati-
sé, non par l’insuccès commer-
cial, mais par les contraintes de
l’enregistrement et les limites
du 78 tours: «Je ne ferai plus ja-
mais de conserve: les gens n’ont
qu’à venir à mes concerts.» Juif,
il quittera l’Allemagne en 1933
et sera contraint à l’exil au Bré-
sil, avant de revenir au pays
dans les années 50. Est-ce l’un
des grands chefs du XXe siècle
qui est tombé dans l’oubli en re-
jetant le disque?

Jean-Philippe Tremblay adop-
te la démarche inverse. «Le
disque est un outil de dif fusion
qui nous permet d’avoir une visi-
bilité. Les CD Bruckner nous ont
valu des invitations en Europe»,
dit-il au Devoir.

Cette considération permet
d’éviter de comparer — cruelle-
ment — un objet qui «documente
l’été passé» (les mots sont du
chef) et un testament artistique,
qu’il soit signé Barenboïm,

Böhm, Gielen, Järvi, Karajan,
Masur ou Vänskä.

L’intégrale Tremblay a été
captée en concert avec trois
heures pour corriger certains
passages. Pour Jean-Philippe
Tremblay, le mot d’ordre est
«énergie», et il espère que ces
CD transmettront l’ambiance
électrique des concerts.

Perspective
De ce point de vue, le chef a ga-

gné son pari. Son Orchestre de la
Francophonie canadienne, deve-
nu Orchestre de la Francophonie
entre l’enregistrement et la paru-
tion des CD (il va intégrer
Suisses, Belges et Français l’été
prochain), se bat avec ardeur et,
oui, les CD sont les photogra-
phies de concerts «énergiques».

L’approche de Tremblay est
dans l’air du temps: tempos ner-
veux et, surtout, dosage d’effets
sonores par la présence ou l’ab-
sence de vibrato. On l’entend
bien dans l’Héroïque ou dans la
Neuvième, avec quelques excès
dans l’utilisation des sonorités
frigides de non vibrato.

Situer cette intégrale dans la
discographie? Impossible: c’est
comparer une photo de Yann Ar-
thus-Bertrand et les clichés de
vacances du cousin Hubert! Je
suis pleinement d’accord avec
Pierre Boulez: l’enregistrement
de concerts (aussi peu retou-
chés que ceux-ci) est un outil
pervers de reproduction d’er-

reurs à l’infini. Savoir à l’avance,
lors d’une réaudition, que la cla-
rinette va craquer telle note ou
qu’Étienne Dupuis va foirer l’in-
tonation dans son introduction
de la Neuvième ne m’intéresse
pas. Le disque Polaroïd délibéré,
ce n’est pas ma tasse de thé.

C’est au chef, à l’orchestre et à
l’éditeur de juger. Si ce coffret
leur rapporte des contrats, tant
mieux. Le vent tournera lorsque,
en majorité, les mêmes décideurs
se demanderont comment on
peut laisser passer tant d’erreurs.
L’auditeur lambda n’est pas censé
savoir que Jean-Philippe Trem-
blay est «avec grande humilité»
conscient des limites. Il peut très
bien s’imaginer qu’il n’a pas en-
tendu tous ces petits accidents et
qu’il est donc incompétent. L’«ins-
tantané sympa» est une arme à
double tranchant dont les risques
n’ont peut-être pas été mesurés. 
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La première intégrale Beethoven canadienne

JACQUES ROBERT

Jean-Philippe Tremblay
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S E R G E  T R U F F A U T

C’ est une histoire d’anciens
qui, dans les années 50

comme dans celles antérieures
à l’Expo 67, jouaient tous les
soirs parce que mille et un lieux
dédiés au jazz existaient. Ils
s’appelaient Art Roberts, piano,
Émile dit Cisco Normand, bat-
teur, Al Penfold, trompette, et
Michel Donato, contrebasse. À
leur époque, leur maître éclai-
reur se nommait Nick Ayoub,
saxophoniste d’ascendance li-
banaise né à Trois-Rivières.

À l’initiative de ce dernier,
Roberts et compagnie ont in-
vesti le studio RCA Victor en
1964. On mentionne cela parce
que l’endroit en question, encla-
vé entre l’autoroute Ville-Marie
et la frontière nord-ouest du
quartier Saint-Henri, est tou-

jours prisé par les musiciens de
jazz, comme ceux du World
Saxophone Quartet. À cause de
quoi? Les murs en bois de rose.

En 1964, ils faisaient donc face
à une console de son. Ils ont dé-
cliné leurs compositions, toutes
originales, toutes arrangées par
eux en général et Ayoub en par-
ticulier. L’album ensuite publié
fut baptisé The Montreal Scene.
La réédition qu’on nous propose
aujourd’hui a conservé, fort heu-
reusement, le nom choisi à
l’époque. On insiste sur cet as-
pect du sujet parce que cette pro-
duction fut fort bien nommée:
The Montreal Scene.

Cette formation, on l’a peut-
être oublié, était emblématique
du jazz qui coulait dans les
boîtes de Montréal avant que le
raz-de-marée du rock-pop-ma-
chin-truc psychédélique ne le la-
mine. Oui, Ayoub, Roberts, Pen-
fold, Donato et Normand résu-
ment la version locale du genre.
Ils le symbolisent. Ils le portent.

L’esthétique musicale qu’ils
défendaient n’est pas sans rap-
peler celle qui avait cours de
l’autre côté du continent, dans

les environs de San Francisco
et de Los Angeles. C’est peut-
être parce que la sonorité
d’Ayoub au saxophone est
comme un écho à celle défen-
due par Richie Kamuca lors-
qu’il était membre du groupe
dirigé par le batteur Shelly
Manne. C’est peut-être égale-
ment parce que le jeu de Pen-

fold à la trom-
pette est lui
un écho à ce-
lui de Joe
G o r d o n ,
trompettiste
du Pacifique.

Le résultat
est délectable,

mais... Mais il a ceci de retors
qu’il aiguise la nostalgie d’une
époque, de musiciens, d’un
style aujourd’hui disparus. Sa-
voir qu’on pouvait voir et en-
tendre, y compris dans les an-
nées 70, Cisco Normand, Art
Roberts et Donato et que ce
n’est plus le cas, c’est pas jojo.
Pour cette raison, ce Montreal
Scene paru sur étiquette Ear
This! est indispensable.

◆ ◆ ◆

La fin de semaine prochaine,
l’Upstair’s propose une grande af-
fiche: complice habituel des aven-
tures de John Zorn sans oublier
celles qu’il mène avec d’autres, le
violoniste Mark Feldman a été in-
vité par la pianiste Marianne Tru-
del. Virtuose de l’instrument,
Feldman a ceci de singulier: quoi
qu’il fasse, il ne laisse personne
indifférent. Le contrebassiste Pe-
ter Herbert viendra également de
New York, alors que Michel Lam-
bert sera à la batterie. Prix du
billet: 16 $ ou 18 $. Les 5 et 6 fé-
vrier à 19h30 et à 22h30. 

Le Devoir

JAZZ

Nick Ayoub 
et les anciens

M A R I E - È V E  C H A R R O N

U n vent semble avoir soufflé
au centre Skol. Des mor-

ceaux épars jonchent le sol, des
débris, semble-t-il, de carton,
de bois, et de la poussière. Ce
fatras, le visiteur le comprendra
assez vite, n’a toutefois rien
d’improvisé. L’ar tiste, Steve
Lyons, fournit en ef fet l’outil
permettant de faire du ménage
avec ce désordre. Et ce n’est
pas un balai.

Tous les morceaux de ce
chantier de fortune tiennent en-
semble lorsqu’ils sont aperçus
depuis l’objectif d’une caméra vi-
déo montée sur un trépied dans
l’espace d’exposition. De ce
point de vue, les morceaux se
mettent en ordre pour faire ap-
paraître une image qui, grâce à
la vidéo en circuit fermé, est aus-
si visible en temps réel dans un
téléviseur placé non loin de là.

Cette image est une reconsti-
tution, installative et électro-
nique, d’une photographie en
noir et blanc, puisée par l’artis-
te dans un ouvrage, montrant
une plateforme d’observation
du Loch Ness Investigation Bu-
reau Headquarters. Le choix de
l’image n’est pas dénué de
sens. Le document dévoile l’ar-
senal mis en place dans les an-
nées 1960 par des pseudo-
scientifiques afin de faire la
preuve, par la prise photogra-
phique, de cette bête mythique
qu’est le Loch Ness.

Plonger dans le leurre
La quête du monstre semble

aujourd’hui bien farfelue. Si
Lyons cible cette image, c’est

pour montrer une pratique où la
photographie joue le rôle de preu-
ve, attestant de ce qui a pu se pas-
ser et de ce qui existe. Ce faisant,
l’artiste met en place les éléments
d’une réflexion autour du statut
de l’image photographique et de
sa prétendue véracité. Il n’est pas
le premier à le faire. 

Rappelons, par exemple, la
fiction zoologique que l’artiste
catalan Joan Foncuberta avait
élaborée en 1988. Le projet
Fauna Secret présentait les tra-
vaux d’un certain chercheur
qui aurait réper torié des es-
pèces inconnues, avec croquis,
enregistrements sonores et,
bien sûr, photographies à l’ap-
pui. Tous ces indices étaient
pourtant le fruit d’habiles mani-
pulations par l’ar tiste, qui
brouillait ainsi le vrai et le faux.

Steve Lyons, lui, s’efforce de
créer les conditions pour, à la
fois, plonger le spectateur dans
le leurre et lui permettre ensuite

d’avoir une distance pour en fai-
re la critique. En effet, l’image
reconstituée que le téléviseur
montre dans sa plénitude lisse
ne peut jamais être aperçue iso-
lément. Dans le champ de vi-
sion, il y aura toujours le chantier
de débris au sol et le dispositif de
caméra vidéo qui en permet la
capture visuelle à partir d’un
point de vue unique et idéal. Ain-
si, l’image, si parfaite, est tou-
jours présentée avec le réel infor-
me qui l’a générée. Les deux, par
ailleurs, sont bien difficiles à lier
ensemble mentalement. Le re-
lais de la caméra est nécessaire.

De ce fait, l’artiste montre la
part construite, fabriquée, de
l’image, dont on ne peut parfois
soupçonner les artifices. Nul
doute que c’est dans cette pers-
pective aussi que l’ar tiste a
conçu l’installation, plutôt que
dans le secret de l’atelier, au vu
des visiteurs, dans la galerie lors
de la première semaine d’expo-

sition. La dimension performati-
ve du projet, qui rend compte du
processus, est maintenue par la
suite dans la mesure ou l’image
électronique est dif fusée en
temps réel. Éteindre la caméra
vidéo entraînerait l’évanouisse-
ment de l’image. Le dispositif li-
gote ainsi le résultat iconique à
son référent de fortune et à son
contexte de production. 

Il n’est pas dénué d’intérêt d’ap-
prendre que l’artiste, dont on voit
pour la première fois le travail à
Montréal, a auparavant exploité
le même dispositif, mais pour re-
constituer des images d’œuvres
de la fin des années 1960 et du
début des années 1970, par
exemple de Bruce Nauman et de
Robert Smithson. Cette époque,
et ce n’est sans doute pas une
coïncidence, donnait à voir les
premières expérimentations avec
la vidéo en circuit fermé (Nau-
man) et accordait de plus en plus
une place stratégique à la photo-
graphie, parce que les œuvres
étaient éphémères, processuelles
ou refusaient de se limiter à un
seul objet fini.

Aussi, à revoir le parcours
encore jeune de l’artiste, son
travail ne semble pas seule-
ment conduire une réflexion
sur le statut de l’image photo-
graphique, de ses usages scien-
tifiques et de la croyance fon-
dée sur la vision. Il revient aussi
sur la place de la photographie
qui entoure les pratiques artis-
tiques pour les documenter.
Dans la démarche de Lyons,
c’est le document qui précède
la création et qui se voit exami-
né. L’approche est ingénieuse;
les résultats, convaincants.

Malgré le dévoilement du
procédé auquel ce texte a dû se
livrer, la visite de l’exposition
s’impose, parce que, disons, il
faut le voir pour le croire.

Collaboratrice du Devoir

EXPOSITIONS

Faut le voir pour le croire

PHOTOS GUY L’HEUREUX

Une vue de l’exposition de Steve Lyons

Tous les morceaux de ce chantier de fortune tiennent ensemble
lorsqu’ils sont aperçus depuis l’objectif d’une caméra vidéo
montée sur un trépied dans l’espace d’exposition.

La réédition de The Montreal Scene est
délectable, mais elle a ceci de retors qu’elle
aiguise la nostalgie d’une époque, de
musiciens, d’un style aujourd’hui disparus

LOCH NESS
Steve Lyons 
372, rue Sainte-Catherine Ouest,
Montréal, espace 314.
Jusqu’au 13 février 2010
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L a photographie parle et,
dans le cas de Raymonde

April, les mots ne viennent ja-
mais seuls. Si son vocabulaire
repose sur une riche collection
d’images, abondantes, variées
et de sources différentes, son
phrasé se compose, lui, de
points, de virgules, de points-
virgules, peut-être même de pa-
renthèses et de longs tirets. En
plus de le confirmer, le petit
événement, en ce début d’an-
née autour de la lauréate du
prix Borduas 2003 (trois expo-
sitions simultanées chapeau-
tées du même intitulé, Équiva-
lences), fait suavement plaisir.

Un pré avec son bétail n’est
pas qu’un paysage, puisqu’il est
précédé d’une vue, plus intimis-
te, d’un atelier de photographe.
Suit un bâtiment en construc-
tion. Puis, plus loin, un gros
plan sur un visage, yeux fer-
més. Et ainsi, sous cette diction
éclatée, mais soignée, Raymon-
de April nous entraîne dans un
monde bien à elle, à la fois poé-
tique et réel, plein de méta-
phores et de quiproquos.

La logique de tout ça, ce pro-
pos ouvert et libre d’interpréta-
tion, passe par l’association
des images. Sur ce qui se trou-
ve entre elles, autant, sinon
plus, que sur leur propre
contenu. On est donc invités à
les lire et à les relire, dans un
incessant va-et-vient qui enri-
chit et bouscule nos premières
impressions.

Le projet Équivalences est
une initiative du centre Occur-
rence. Dans le cadre de son
vingtième anniversaire, il a in-
vité Eduardo Ralickas, com-
missaire indépendant, à mon-
ter une expo de son choix. Il
s’est tourné vers Raymonde
April et son impressionnante
collecte de photos. Deux mois
d’échanges les ont amenés à
ce vaste chantier en quatre
chapitres, dont la plupart des

mots-images qui le composent
sont inédits.

Commentaire 
sur la mémoire

Équivalences repose sur une
idée toute simple — et bien «apri-
lienne»: les images prennent
sens dans leur mise en contexte,
dans la configuration spatiale,
scénique, qu’impose une exposi-
tion. C’est un théâtre en deux di-
mensions et les actes écrits par
l’artiste enchaînent esprit docu-
mentaire et vie intime, campagne
québécoise et Chine urbaine.

Les trois séries photos et la
suite vidéo sont «le fruit, écrit
Ralickas, d’un dialogue sur la
question du langage». Dans sa
démarche, April, poursuit-il,
«compose des énoncés imagiers
[...] à l’aide d’une grammaire vi-
suelle». Forme, couleur, dimen-
sion, disposition, séquence sont
les paramètres qui permettent

aux murs de s’exprimer.
Le duo aurait pu se limiter à

un lieu. Le propos n’aurait pas
été dif férent, sur tout si l’on
considère qu’une expo Ray-
monde April prend toujours ra-
cine dans la disparité. Mais
c’est justement cette plus gran-
de dispersion qui fait l’originali-
té du projet. La dispersion est
grande, pas la disparité.

L e s q u a t r e s é q u e n c e s
d’images (fixes ou en mouve-
ment) sont autonomes, mais
similaires, voire répétitives. Il
n’y a que l’enrobage qui chan-
ge: images encadrées (prêtes à
vendre?) au Belgo, chez Donald
Browne et aux Territoires, direc-
tement sur les murs à Occurren-
ce. C’est aussi là, dans le sous-sol
du centre établi depuis un an

dans le Mile-End, qu’est projetée
la vidéo Équivalences 4, dont le
son est le grand trait distinctif.

La répétition des univers ex-
posés pose des questions diffi-
ciles. On chérit les icônes, mais
une image vaut-elle vraiment

plus qu’une autre? Confronté à
son rôle de consommateur affa-
mé, le visiteur se demandera,
lui, s’il ne s’est pas pris au piège
de l’appât événementiel. La mé-
moire trouble davantage qu’elle
ne ser t. Passer d’un lieu à
l’autre finit par donner une im-
pression de déjà-vu. L’originali-
té est-elle obligation?

Deux corpus de photos se dé-
marquent parmi tous ceux utili-
sés. Il ne faut pas s’étonner si
ceux-là, un reportage presque
touristique en Chine et un autre
dans une chambre noire photo
(ce n’est pas celle d’April), sont
parmi les plus récents. Parce
qu’il y a aussi des images plus
vieilles, des classiques à l’auteu-
re, comme ces réunions entre
amis qu’elle photographie et qui
ponctuent sa vie.

La visite dans ce laboratoire
photo, cette réalité en voie d’ex-
tinction, apparaît, sinon, comme
emblématique à la signature
April. C’est qu’elle semble avoir
été attirée par le décor des lieux,
une scénographie dont seul l’au-
teur, anonyme, connaît la clé et
savoure l’esthétique. Il y a une
foule de sujets, tous genres
confondus (de l’image carte pos-
tale au nu de studio), sorte de
mise en abyme à Équivalences.
Car ce qu’April et Ralickas si-
gnent, c’est un commentaire sur
la mémoire visuelle, les archives
de photos et notre recherche à
leur donner un sens. Ce photo-
graphe anonyme, tout comme
un Yan Giguère ou une Josée
Pedneault qui travaillent dans le
même esprit, leur sera certaine-
ment reconnaissant.

Collaborateur du Devoir
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Les espaces parlants d’April
Entre le récit autobiographique et le reportage documentaire, l’art de Raymonde April s’éclate.
Plus que jamais. Une dispersion finement mise en scène.

DE VISU

RAYMONDE APRIL

Équivalences repose sur une idée toute simple: les images prennent sens dans leur mise en contexte, dans la configuration spatiale,
scénique, qu’impose une exposition. 

ÉQUIVALENCES 1-4
Raymonde April
Les Territoires (372, rue Sainte-
Catherine Ouest) jusqu’au 
6 février; galerie Donald Browne
(372, rue Sainte-Catherine Ouest)
jusqu’au 13 février; Occurrence
(5277, avenue du Parc) jusqu’au
13 mars.



L’AFFAIRE FAREWELL
Réalisation: Christian Carion. Scé-
nario: Éric Raynaud et Christian
Carion, d’après l’ouvrage Bonjour
Farewell de Serguei Kostine. Avec
Emir Kusturica, Guillaume Canet,
Alexandra Maria Lara, Ingeborga
Dapkunaite. Musique: Clint Man-
sell. Image: Walther Vanden Ende.
Montage: Andréa Sedlackova.

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

A u cours des années 1980,
l ’af faire Farewell avait

constitué un tournant de la
guerre froide, lorsqu’un colo-
nel du KGB désenchanté
avait décidé de révéler à l’Oc-
cident les secrets d’État les
plus pointus, d’ordre militaire

et scientifique, ainsi que le
nom de tous les agents
doubles disséminés sur la pla-
nète, taupes de tous poils sou-
dain démasquées par leurs
gouvernements respectifs.

Remontant le cours de cette
af faire, le Français Christian
Carion réalise un film assez
classique, moins percutant et
émouvant que son précédent
Joyeux Noël ,  mais maîtrisé
dans sa réalisation, instructif,
servi par un scénario solide,
traquant l’humanité des per-
sonnages. Il a redessiné au
besoin leurs contours person-
nels tout en conservant la tra-
me historique. Dans un Mos-
cou recréé en Ukraine, l’ac-
teur cinéaste Emir Kusturica,
qui remplaça au pied levé le
comédien russe muselé par
son pays, tient le rôle du colo-
nel Grigoriev avec un aplomb
impressionnant.

Le fi lm est avant tout un
duo entre un ingénieur fran-
çais en poste à Moscou
(Guillaume Canet), catapulté
dans cette aventure malgré
lui, et le délateur russe, qui l’a
choisi comme messager. La
traîtrise du colonel est livrée
dans une ambiguïté fonda-
mentale, car nour rie d’un
idéal (mettre fin aux hostilités
entre les deux empires).
Christian Carion fait égale-
ment de ce Russe un franco-
phile épris des chansons de
Ferré et du poème La Mor t
du loup d’Alfred de Vigny, aux
accents de muet courage.
Écartelé entre sa femme et sa
maîtresse, désireux d’of frir
un avenir meilleur à son fils
occidentalisé qu’il condamne
pourtant à devenir le fils d’un

traître honni, le colonel de-
vient ici héros d’une tragédie
presque grecque. 

Kusturica acteur
Le cinéaste a rebaptisé son

monde, à l ’exception des
chefs d’État Mitterrand (Phi-
l ippe Magnan) et Reagan
(Fred Ward), trop maquillés
pour traquer la ressemblance
et figés dans leurs rôles. 
Sinon, les relations com-
plexes entre les deux hom-
mes évoluent en pas de
crabes, éclairant la scène poli-
tique de l’intérieur sous plu-
sieurs facettes. 

Les vies privées des deux
hommes, chamboulées par la
transmission de renseigne-
ments top-secrets, sont ren-
voyées dos à dos, mais Emir
Kusturica pousse son person-
nage vers des dimensions de
profondeur, desser vant du
coup son par tenaire. Les
scènes du traître r usse, en
par ticulier lorsqu’il  danse
avec son épouse (incarnée
par la délicieuse Ingeborga
Dapkunaite, découverte dans
Soleil trompeur de Mikhal-
kov) sur La Mélancolie de
Ferré, se révèlent particuliè-
rement sensibles et fortes.

Cette histoire complexe
d’espionnage repose énormé-
ment sur les épaules de Kus-
turica. Guillaume Canet, si vi-
brant dans Joyeux Noël, hérite
ici d’un rôle ingrat et presque
falot, déséquilibre qui n’em-
pêche pas L’Af faire Farewell
de s’imposer comme un beau
film d’espionnage aux fe-
nêtres d’intériorité. 

Le Devoir

L E  D E V O I R ,  L E S  S A M E D I  3 0  E T  D I M A N C H E  3 1  J A N V I E R  2 0 1 0E  8

C U L T U R E

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

D’ abord, il y eut en 2004 le
livre-récit Le dernier pour

la route, d’Her vé Chabalier,
journaliste fondateur de l’Agen-
ce CAPA, sur son alcoolisme,
sa cure et la solidarité des sinis-
trés de la bouteille. Grand suc-
cès de librairie. Mais le livre
était réputé inadaptable. «Tout
est dans le désir, répond Philip-
pe Godeau. Je l’ai lu comme un
polar en voyant tout de suite son
potentiel cinématographique.»

Le distributeur et producteur
Philippe Godeau, derrière des
films de Maurice Pialat, de Cyril
Collard, de Jaco Van Dormael,
etc., réalisait en l’adaptant son
tout premier long métrage. Ses
proches l’y ont poussé. Il n’était
pas d’accord avec les points de
vue des cinéastes qu’il avait ap-
prochés et décida de plonger lui-
même, mêlant légèreté et gravi-
té dans un film choral. Place aux
rapports d’un groupe d’alcoo-
liques en cure qui s’affrontent
ou s’épaulent au milieu d’un
beau cadre naturel: la petite ville
d’Aix-les-Bains.

«Je voulais tourner dans un
endroit où la notion d’enferme-
ment ouvre sur l’extérieur dans
des paysages merveilleux por-
teurs d’espoir, explique Philip-
pe Godeau. Le livre était jugé
inadaptable. Le cinéma per-
met d’entrer à l’intérieur des
choses, dans l’âme des gens.
C’est un voyage.»

Une sorte de miroir
Le comédien François Clu-

zet, qui incarne Hervé Chaba-
lier, alcoolo en cure, précise
avoir refusé d’abord le rôle,
puis — réflexion faite après lec-
ture du livre et du scénario —
l’avoir accepté avec enthousias-
me pour une seule et même rai-
son: lui-même ancien alcoo-
lique sobre depuis sept ans, il y
voyait une sorte de miroir. Crai-
gnant d’abord la sinistrose —
«Dois-je aborder un sujet dans le-
quel j’ai un peu dérapé?» —
puis y découvrant sa part de lu-
mière et de lendemains heu-
reux. L’acteur français, familier
de Chabrol, déjà en selle dans
L’Été meurtrier en 1983, comp-

te une trentaine de films à sa
feuille de route. Il a triomphé
dernièrement dans Ne le dis à
personne de Guillaume Canet,
remportant le César du meil-
leur acteur, et dans À l’origine
de Xavier Giannoli, rôle d’im-
posteur-bâtisseur qui lui vaut
une nomination aux prochains
César, en doublé avec ce rôle
d’alcoolo dans Le dernier pour
la route. 

Il affirme avoir adoré sa col-
laboration avec Godeau, parce
que le réalisateur, familier des
plateaux comme producteur,
poussait les acteurs à l’échange
dans un univers complexe et
ambigu de vérité. «Il misait sur
la sobriété de la mise en scène et
mettait tout le monde en confian-
ce, précise-t-il. Or, après avoir
joué dans tant de films, je ne
m’intéresse plus qu’au plaisir de
partager l’écran avec d’autres
acteurs, en oubliant mon ego, en
me mettant à nu avec mes parte-
naires, cherchant leurs secrets,
comme ils cherchent les miens. Je
préfère rater un film en dyna-
mique collective que le réussir
tout seul. Le film de Godeau était
exemplaire en ce sens. Sans rôles
secondaires, mais avec dix per-
sonnages forts mis en vulnérabi-
lité par le manque d’alcool.»

Le fait de posséder une expé-
rience de la consommation et
de la désintoxication a servi à
ses yeux son personnage. «On
utilise tout ce qui est en nous en
cherchant la note juste. Mais il
faut être généreux, à l’écoute de
l’autre, dans l’antiperformance.
Les acteurs sont moins impor-
tants qu’ils ne le croient, mais ils
doivent aussi se montrer plus res-
ponsables.»

François Cluzet, pour qui le
métier est porteur d’éthique, af-
firme refuser des rôles par
conviction. «Je ne jouerai jamais
du Guitry, ni du Claudel, car ils
ont collaboré sous l’Occupation.»
Il songe à devenir metteur en
scène, mais hésite encore avant
de faire le saut. Très demandé,
le grand interprète français pas-
se d’un plateau à l’autre de tou-
te façon et peut s’offrir la crème
des scénarios. 

Le Devoir

Rencontrer Godeau...
et Cluzet
Le réalisateur et le comédien principal 
du film Le dernier pour la route
en soulignent l’aspect choral

CINÉMA

SOURCE MONREL MEDIAS

Le distributeur et producteur Philippe Godeau

Un beau film d’espionnage
SOURCE FILMS SÉVILLE

Emir Kusturica et Guillaume Canet dans L’Affaire Farewell, de Christian Carion



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

P orter Lucky Luke à l’écran
était une entreprise casse-

gueule et le résultat peut laisser
dubitatif. Mais derrière le film
avec acteurs (dont Jean Dujar-
din en cow-boy qui tire plus vite
que son ombre) se
profile un réalisateur
qui  confie avoir gran-
di avec le Lucky Luke
de Goscinny et Mor-
ris, les frères Dalton,
le cheval Jolly Jumper,
en plus d’avoir fantas-
mé sur le Far West
mythique, peuplé de
hors-la-loi, de justi-
ciers, de filles de joie et de vau-
tours en attente de cadavres
frais troués de balles... 

«Quand on m’a proposé d’adap-
ter Lucky Luke — lire notre cri-
tique ci-contre —, ce western amé-
ricain très français, je retrouvais
un rêve d’enfant, dit-il. Ce person-
nage du héros romantique téné-
breux, solitaire, condamné à mar-
cher vers le soleil couchant, m’ins-
pirait. Dujardin aussi était un fan
de Lucky Luke. Sans lui, je n’au-
rais pas plongé. Il a tout du person-
nage, même son romantisme.»

James Huth, cinéaste français
derrière l’énorme succès public
Brice de Nice donnant la vedette
à Jean Dujardin, retrouve, à la
suite de l’échec de Hellphone,
son comédien fétiche dans ce
Lucky Luke, cher à leurs cœurs.
Dix-neuf ans après l’adaptation
de Terence Hill, marchant aussi
sur les traces de quelques des-
sins animés, Huth a décidé, non
pas d’adapter un album, mais
d’écrire une histoire originale 
à six mains avec Dujardin et
Sonja Shillito. 

«En créant un scénario, on
pouvait prendre l’âme d’une
œuvre et lui apporter la vie sur
support cinéma. Des questions
nous taraudaient: “Pourquoi s’ap-
pelle-t-il Lucky Luke? Pourquoi
est-ce qu’il ne tue personne? Qui
sont ses parents? Asexué dans les
bédés, pourquoi n’aurait-il pas
une aventure dans le film?”» Ain-
si fut fait avec le personnage de
Belle (Alexandra Lamy), la dan-
seuse de cabaret, traîtresse sirè-
ne qui envoûte le héros.

Le cinéaste avait envie aussi de
greffer de vraies figures du Far
West, dont certaines déjà parfois

esquissées dans les bédés: Billy
the Kid (Michaël Youn), Jesse
James (Melvil Poupaud), Calami-
ty Jane (Sylvie Testud), etc., sont
de la partie. «En abordant les
thèmes de la vengeance, des secrets
de famille, on pouvait élargir l’uni-
vers de Lucky Luke. Mais il fal-

lut sacrifier aussi des
personnages, précise
James Huth. Exit les
frères Dalton; ils au-
raient pris trop de place
à quatre. On a préféré
également accorder de
l’importance au cheval
Jolly Jumper plutôt qu’au
chien Rantanplan, le
plus bête du Far West.»

Signe des temps, Luke ne
fume plus. Où s’en va le monde?
«J’ai cherché à créer un équilibre
entre les matériaux d’époque et
l’esthétique bédé, ajoute le cinéas-
te. Le costume de Lucky Luke
constituait un point capital. Il fal-
lait créer des équilibres. En lui of-
frant un chapeau capeline, la
mèche de Jean Dujardin cessait
d’être ridicule.»

Le film fut tourné en Argenti-
ne, entre le nord et le centre, près
de la Cordillère des Andes. «Je ne
parlais pas le castillan, déplore
James Huth. Au bout de cinq jours
à tenter d’apprendre le b.a. ba, ba-
ragouinant sans que personne ne
saisisse rien, je me suis aperçu que
tout le monde s’arrangeait très bien
de toute façon. La parole n’est pas
toujours indispensable...»

Malgré certaines trouvailles
visuelles, le film, au scénario
alambiqué, fut assez fraîchement
reçu par la critique en France,
tout en rejoignant un public: plus
1,2 million d’entrées. «Anne Gos-
cinny [la fille de l’auteur, René
Goscinny] nous a dit que son père
aurait adoré le film, parce qu’on
reste dans un univers de bédé», as-
sure le cinéaste.

Le Devoir

Odile Tremblay a réalisé cette en-
trevue à Paris à l’invitation des
Rendez-vous d’Unifrance.

LE DERNIER
POUR LA ROUTE
De Philippe Godeau. Avec Fran-
çois Cluzet, Mélanie Thierry, 
Michel Vuillermoz, Éric Naggar,
Lionnel Astier, Raphaëlline Gou-
pilleau. Scénario: Philippe Go-
deau, Anne De Sacy, d’après le
livre d’Hervé Chabalier. Image:
Jean-Marc Fabre. Montage:
Thierry Derocles. Musique: 
Jean-Louis Aubert. France, 2009, 
107 minutes.

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

Àpremière vue, Le dernier
pour la route ressemble à

un film d’intervention, spéciali-
té française mêlant les codes du
documentaire social et ceux de
la fiction, dont le plus récent
exemple serait l’excellent Les
Bureaux de Dieu de Claire Si-
mon. Or ce premier long métra-
ge du producteur Philippe Go-
deau (L’homme de sa vie, Les
Sœurs fâchées), presque entière-
ment campé dans un centre de
désintoxication rural, prend ra-
pidement ses distances de ce
modèle. Par l’intelligence d’un
scénario qui carbure aux mi-
croévénements. Et d’une camé-
ra qui n’intervient pas comme
un témoin voyeur de l’action,
mais comme l’instrument d’une
mise en scène sobrement atta-
chée à raconter «une histoire
simple», dans le sens Sautet du
terme, celle du journaliste Her-
vé Chabalier, à partir du livre-
témoignage qu’il a écrit.

Hervé, campé avec justesse
par le très talentueux François
Cluzet, n’a plus rien à perdre.
Son épouse (Anne Consigny,
toujours parfaite) le méprise,
son fils a honte de lui. Et pour

cause: ce patron d’une agence
de presse parisienne est un 
alcoolique fini. Dans les cinq
premières minutes du film,
muettes et habilement enchaî-
nées, on le voit traverser la rue
pour se rendre au café devant
chez lui, au petit matin, et caler
le ballon de blanc qui l’attend
déjà sur le zinc. Puis un autre.
Ç’aurait pu être le début d’un
récit de déchéance, façon saut
de l’ange bukowskien. C’est au
contraire le point de dépar t
d’un combat contre l’alcool,
dont ce geste du quotidien
nous permet de mesurer le de-

gré de difficulté. Dans les mi-
nutes qui suivent, au bout d’un
long voyage en train, Hervé dé-
barque dans un centre cham-
pêtre où il dépose les armes.
Dès cet instant, le temps se di-
late, pour marquer encore une
fois la dif ficulté et illustrer le
processus du sauvetage.

Dès lors, le film n’échappe pas
à un certain didactisme. Mais le
scénario, fluide, qui superpose
une action à une explication afin
de maintenir le film en mouve-
ment, rachète en bonne partie
ce bémol. Pareillement, le grou-
pe auquel Hervé doit se joindre,

et au sein duquel il passera ses
cinq semaines de thérapie,
semble parfois trop minutieuse-
ment représentatif de l’état du
monde social. Mais en faisant
ressortir deux figures, celle de
Michel Vuillermoz d’une part,

très émouvant, et celui de la jeu-
ne Mélanie Thierry d’autre part,
convaincante en sauvageonne
autodestructrice et objet de ten-
tation pour le héros, cela donne
plus de profondeur à ce film im-
parfait mais généreux et sincè-
re. Le dernier pour la route pour-
rait d’ailleurs permettre à Fran-
çois Cluzet de remporter un
deuxième César d’interprétation
le 27 février prochain. À moins
qu’il ne soit battu par François
Cluzet, excellent en arnaqueur
pris au piège dans À l’origine, de
Xavier Giannolli, dont on vous
reparlera d’ici le printemps. 2009
était l’année Cluzet en Europe.
Avec le décalage, 2010 le sera
chez nous.

Collaborateur du Devoir

LUCKY LUKE 
Réalisation: James Huth. Scéna-
rio: James Huth, Jean Dujardin,
Sonja Shillito, d’après Morris et
Goscinny. Avec Jean Dujardin,
Sylvie Testud, Daniel Prevost,
Melvil Poupaud, Jean-François
Balmer. Image: Stéphane Le Parc.
Montage: Antoine Vareille, Frédé-
rique Olszak. Musique: Bruno
Coulais. France, 2009, 104 min.

A N D R É  L A V O I E

C e n’est pas la première fois
que Lucky Luke prend for-

me humaine puisque Terence
Hill (dans un navet signé de sa
main en 1991) et l’acteur alle-
mand Till Schweiger (en 2003,
dans Les Dalton de Philippe
Haim) ont précédé Jean Dujar-
din et enfilé les jeans très ser-
rés de ce personnage de bande
dessinée imaginé par Morris et
Goscinny. La vedette d’OSS 117

tire cette fois plus vite que son
ombre grâce à la complicité du
cinéaste James Huth, qui a lar-
gement contribué à la populari-
té de l’acteur en por tant à
l’écran un de ses personnages
les plus stupides, Brice de Nice.
Dans ma mémoire encombrée
de cinéphile, j’en garde un sou-
venir tiède. 

La chose risque de se repro-
duire avec ce western sentant
fort le fric, noyé dans la poussiè-
re (de l’Argentine) et multipliant
les cabrioles numériques. Tout
cela sans compter une distribu-
tion de haut niveau où les ac-
teurs chevronnés (Jean-François
Balmer) et les stars montantes
(Sylvie Testud en Calamity Jane
et Melvil Poupaud sous le cha-
peau de Jesse James) se tiennent
tout près de Jean Dujardin, à la
fois séducteur et cabotin, donc
pas très loin de son aura cinéma-
tographique habituelle.

Que les admirateurs de la
bande dessinée soient préve-
nus: les frères Dalton n’ont pas
droit de cité dans cette fantai-
sie conçue autour du héros de-
puis quelques années sans ci-
garette, ajoutant à ses aven-
tures une touche psychanaly-
tique qui risque d’ennuyer tout
le monde, y compris les freu-
diens. Car Lucky Luke version
Dujardin est chargé de faire le
ménage de son village natal,
Daisy Town, mais ce retour
aux sources provoque de mul-
tiples retours dans le temps, à
cette époque où le justicier so-
litaire était d’abord orphelin,
ayant vu ses parents mourir
sous ses yeux. 

Ce traumatisme revient com-
me un leitmotiv, illustrant le ca-
ractère pacifiste du héros (il
tire souvent, mais ne tue ja-
mais), et surtout embourbe un
récit rarement captivant, dilué

sous une tonne de gags qui par-
fois visent juste alors que
d’autres ratent leur cible. À ce
chapitre, la conclusion de cette
aventure, aux allures d’extrava-
gance fellinienne, aura fini
d’user la patience des admira-
teurs les plus serviles. 

Nous avons sous les yeux
une belle mécanique, imposan-
te par son opulence, riche en
détails graphiques d’une virtuo-
sité irréprochable, mais à la
pertinence bien relative, sans
compter la récurrence de
blagues qui ne faisaient pas
beaucoup rire la première fois
(Jesse James récitant Shakes-
peare, ça devient plus préten-
tieux qu’amusant). Bref, com-
me disent les ados français,
Lucky Luke «est à l’ouest», car-
rément à l’ouest. Donc un peu
dans le champ… 

Collaborateur du Devoir

Carrément à l’ouest 

L’année Cluzet

Le Lucky Luke 
de James Huth

SOURCE MONGREL MEDIA

Anne Consigny et François Cluzet dans Le dernier pour la route, de Philippe Godeau

SOURCE TVA FILMS

Jean Dujardin dans le rôle-titre de Lucky Luke
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CINEMA

Signe des
temps, Luke
ne fume plus. 
Où s’en va 
le monde?



EDGE OF DARKNESS
(AUX FRONTIÈRES 
DES TÉNÈBRES)
Réalisation: Martin Campbell.
Scénario: William Monahan, An-
drew Bovell, d’après la série télé-
visée du même nom écrite par
Troy Kennedy Martin. Photo:
Phil Meheux. Montage: Stuart
Baird. Musique: Howard Shore.
États-Unis–Grande-Bretagne,
2009, 117 min.

F R A N Ç O I S  L É V E S Q U E

E dge of Darkness est avant
tout présenté comme le

grand retour au jeu de Mel Gib-
son après six ans d’absence,
presque huit si l’on considère
que son dernier premier rôle
remonte à Signs, en 2002. On 
le sait, Hollywood aime les
«come-back». Et tout cela est
juste et bon pour peu qu’on ap-
précie la star, au demeurant
très appréciable quand elle s’en
tient au cinéma.

Ce que la campagne publici-
taire ne mentionne pas, ou en
tout cas beaucoup moins, c’est
qu’Edge of Darkness est un re-
make. Les amateurs de longue
date de séries policières britan-
niques se souviendront, eux, à
coup sûr, de l’œuvre originale
datant du milieu des années
1980. Laquelle est plutôt mal
servie dans sa nouvelle incarna-
tion, disons-le d’emblée.

Pour mémoire, l’intrigue rela-
te l’enquête entêtée d’un poli-
cier, le détective Craven, sui-
vant l’assassinat de sa fille sous
ses yeux. Croyant initialement
être la victime désignée du
tueur, le père ravale son deuil et
met rapidement au jour un in-
quiétant complot dont les rami-
fications s’étendent du labora-
toire de recherche qui em-
ployait sa fille jusqu’au Sénat.
Complot, grande entreprise, po-
litique: on connaît la chanson.

Sur le plan technique, Edge
of Darkness est un produit ma-
nufacturé avec précision. Mar-
tin Campbell, qui signait déjà
la mise en scène de la série
télé, est manifestement à l’aise
avec le matériel et sa réalisa-

tion s’avère contrôlée et effica-
ce. À la musique, Howard Sho-
re convoque le souvenir de ses
partitions passées de Silence of
the Lambs et History of Violence
sans trop insister. Quant à Mel
Gibson, il opère un retour atta-
chant en y allant d’une inter-
prétation à la fois robuste 
et sensible.

Le problème, en dépit de la
qualité de la source, réside
dans le scénario. Tout ce que
l’on anticipe survient — et je
doute que d’avoir ou non vu la
série y change quoi que ce
soit. Cer tes, les scénaristes
tentent de brouiller les pistes
en ayant recours aux clas-
siques «personnages mys-
tères» dont l’identité et les mo-
tifs demeurent flous. Les
mêmes efforts n’ont toutefois
pas été déployés dans la
conception des personnages
périphériques, tous typés, à
commencer par ceux du si-
nistre chef d’entreprise et du
sénateur véreux. En cela, le
film profite plus qu’il ne le mé-
rite du talent d’excellents 
acteurs de composition, nom-
mément Danny Huston et 
Damian Young.

Quand il est question de
thriller de conspiration, diffici-
le de ne pas penser à la trilogie
d’Alan J. Pakula, The Parallax
View, All the President’s Men et
The Pelican Brief; autant de
titres prouvant qu’en la matiè-
re, il est tout à fait possible
d’être à la fois commercial et
intelligent, limpide et exi-
geant. Edge of Darkness fait
mine de miser sur les mé-
ninges du spectateur, mais a
tôt fait de verser dans une vio-
lence répétitive assez conve-
nue. Dès lors, le film abandon-
ne ses visées premières, dans
l’espoir peut-être de plaire au
plus grand nombre. Quoique
le but avoué était peut-être ef-
fectivement de prendre une
bonne histoire bien dense et
d’en faire un film d’action hol-
lywoodien standard... Mais là
encore, il ne s’agirait que
d’une demi-réussite.

Collaborateur du Devoir

Réchauffé

A N D R É  L A V O I E  

D ans l’univers de l’écrivain et
scénariste Patrick Senécal,

se cachent souvent derrière de
tranquilles banlieusards  de dan-
gereux tortionnaires (5150, rue
des Ormes), et des psychiatres fi-
nissent par devenir aussi déso-
rientés que leurs patients aux vi-
sions prémonitoires (Sur le
seuil). Qu’on se le tienne pour
dit: il sera de retour le 5 février
prochain pour éclabousser de
sang le grand écran avec Les 7
Jours du talion, mettant en vedet-
te Claude Legault, Rémy Girard,
Fanny Mallette et Martin Du-
breuil. Et après le cinéaste Éric
Tessier, c’est maintenant au tour
de Podz (de son vrai nom Daniel
Grou) de transposer au cinéma
le monde inquiétant de l’auteur,
qui prend plaisir à donner froid
dans le dos à ses lecteurs. 

Bousculer
Toute l’équipe rencontrait les

journalistes quelques jours avant
son départ pour le festival de
Sundance, cet événement créé
et chouchouté par Robert Red-
ford pour assurer le rayonne-
ment du cinéma indépendant et
international. Et elle n’était pas
peu fière de le souligner à gros
traits puisque le film, produit par
Nicole Robert (1981, Tout est
par fait, Cheech), n’a pas reçu
l’aval financier des institutions
gouvernementales, comme la
SODEC et Téléfilm Canada. «Un
film miraculé», selon le scénaris-
te. Malgré cette absence de sub-
ventions, Les 7 Jours du talion est
finalement devenu le troisième

roman de Senécal adapté au ci-
néma, scénarisé par la main
même de son auteur.

Il revisitait ainsi une histoire
de vengeance particulièrement
sordide, celle d’un médecin
prospère et bon père de famille
(Claude Legault) qui, à la suite
du viol et du meurtre de sa fille,
décide de se transformer en
bourreau pour donner une bon-
ne leçon — le mot est faible... —
à l’assassin pédophile (Martin
Dubreuil). Un inspecteur de po-
lice (Rémy Girard), jonglant
avec un désarroi similaire, va
tenter de retrouver leur trace
avant que le jeu (ef froyable)
n’aille trop loin. Ceux qui
connaissent déjà le monde san-
guinolent de Patrick Senécal se-
ront en terrain familier. Et le
scénariste tient mordicus à faire
ce qu’il aime le plus: bousculer
le spectateur. 

«J’ai toujours revendiqué un
côté manipulateur… dans le bon
sens du terme, admet l’auteur. Je
ne suis pas d’accord avec les scé-
naristes qui prétendent ne pas
donner leur opinion et laissent le
spectateur penser ce qu’il veut. Je
m’excuse, mais j’ai quelque chose
à dire et je veux que les gens le
comprennent.» Dans Les 7 Jours
du talion, ce que Senécal tient à
exprimer remonte à l’époque où,
en 2002, il écrivait ce roman.
«J’étais en réaction contre tous ces
films américains qui faisaient la
glorification du phénomène de la
vengeance, comme si c’était une
bonne idée. Mais je suis très
conscient que la violence extrême
peut court-circuiter le discours. Le
roman est très cru et, au cinéma,

il n’y a pas d’échappatoire: pour
dénoncer les méfaits de la violen-
ce, il faut la montrer.»

Caméra froide
Lorsque le scénariste parle

de manipulation, il évoque sur-
tout ce jeu pervers des percep-
tions brouillées. «Au départ, on
peut être d’accord avec le père
parce que l’on souhaite du mal
au violeur, mais le but du film est
de prouver que ça ne règle rien.
Le “monstre”, comme je l’appelle,
est en train de se détruire et ça
devient insoutenable pour le spec-
tateur. D’ailleurs, mes héros, ce
sont des gens qui sont victimes
d’eux-mêmes.» 

Ces propositions ne pou-
vaient que plaire à celui qui rê-
vait du septième ar t «depuis
l’âge de 11 ans». Même s’il ne
délaisse pas complètement la
télé (il prépare en France la sé-
rie Xanadu, inspirée d’une fa-
mille impliquée dans l’industrie
de la porno), Podz a résolument
la tête au cinéma, surtout après
le tournage de ce film et un
deuxième, toujours avec Claude
Legault, intitulé 10 1/2, qui sor-
tira plus tard cette année. 

Très euphorique en ce début
de 2010, le cinéaste se souvient
de ses réactions plus mitigées à
la lecture du scénario des 7
Jours du talion... Pour Podz, «le
déclic s’est fait à la lecture du ro-
man, pas de la première version
du scénario, parce qu’il man-
quait toutes les scènes fortes; Pa-
trick était très étonné que j’aie en-
vie de tourner ça, car j’étais le
premier à le réclamer.» Et «ça»,
ce sont des séances de torture

parfois insoutenables, où le hé-
ros utilise entre autres ses habi-
letés de chirurgien... 

Malgré cette apparente dé-
bauche d’hémoglobine, Podz
voulait aussi «une caméra froide
et distante», en plus d’assumer
un choix courageux: l’absence
de musique. Une décision «esthé-
tique, pas économique», plutôt
«dure à vendre», précise-t-il.
«J’aurais pu mettre des violons sur
les scènes de torture, et ainsi gui-
der la pensée du spectateur. Mais
au montage, ça sonnait faux, tan-
dis que sans musique ça rend la
chose plus lourde, plus difficile à
porter. Devant cela, le spectateur
doit décider.» 

Podz reconnaît du même
souffle qu’il n’a «aucun contrôle
sur la manière dont le message
passe», mais il ajoute qu’il n’aurait
pas été «honnête, en tant que ci-
néaste, de ne pas montrer les
conséquences de ces actes». Il
semble pourtant plus effrayé par
les restrictions budgétaires, au
cinéma mais aussi à la télé. «En
tournant des épisodes de Minuit,
le soir avec peu d’argent, j’avais
l’impression de me tirer une balle
dans le pied. Si je le fais, on décide
que mes collègues peuvent le faire
aussi. Il y a pourtant des histoires
qui demandent un certain budget,
une certaine façon de faire. Pour
ce film, le tournage a duré 24
jours: quand il faut compter tous
les effets et les maquillages, c’est
très court. Mais tu ne peux pas
toujours t’arrêter à ces questions-
là, sinon tu n’as pas une longue
carrière de réalisateur!» 

Collaborateur du Devoir

Ça va saigner !
Le réalisateur Podz et le scénariste et écrivain Patrick Senécal
parlent de leur film Les 7 Jours du talion

JACQUES GRENIER LE DEVOIR

Le réalisateur Podz et le scénariste Patrick Senécal

SOURCE WARNER

Mel Gibson dans Aux Frontières des ténèbres, de Martin Campbell
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