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I 
La création 

en 2002-2003 
Les articles qui suivent se veulent un survol de la création théâtrale telle qu'elle s'est manifestée la saison 

dernière. Ils ne prétendent nullement couvrir tous les textes de création qu'on a pu voir à Montréal en une 

année, mais la quinzaine de pièces retenues nous permet tout de même de dresser un tableau des thèmes 

et des enjeux qui inspirent les auteurs actuels, surtout ceux de la jeune génération. Il nous apparaissait 

intéressant de prendre le pouls d'une écriture en marche, histoire de voir ce qui se profile à l'horizon. Diane 

Godin s'attarde plus spécifiquement à certains textes mis en scène ou présentés en lecture publique, alors 

que Philip Wickham souligne les tendances formelles et thématiques de quelques productions. 

DIANE GODIN 

Les héritiers du désordre 

Certaines pièces présentées sur nos scènes ou en lecture publique pendant la saison 
2002-2003 affichaient des préoccupations ou des enjeux qui me semblent relever 

d'un état de « crise ». Sans vouloir dramatiser, on peut tout de même constater ici et 
là une certaine violence, une perte d'identité et un désarroi quant aux rapports que 
les personnages de ces pièces entretiennent avec eux-mêmes, avec les autres, avec le 
monde qui les entoure ou les submerge. Des relations amoureuses problématiques, 
voire impossibles, glissantes et fugaces comme de l'eau dévalant une pente, des corps 
meurtris, des regards souvent inquiets ou en révolte face à un milieu social qui donne 
peu de prix à l'imaginaire et à la solidarité, des yeux qui scrutent, impuissants, un 
avenir incertain... 

Ruptures 
Avec Dévoilement devant notaire, créé au Théâtre d'Aujourd'hui en octobre 20021, 
Dominick Parenteau-Lebeuf abordait la délicate question de l'héritage du féminisme, 
ou d'un certain féminisme, disons, pour qui l'homme représentait ni plus ni moins 
qu'un obstacle à une exigence d'émancipation légitime, mais retranchée plus qu'il 
n'était nécessaire dans un extrémisme impliquant sa part de malentendus et de dégâts 
domestiques. La question était délicate parce que l'intention de l'auteure n'était pas 
d'en discuter l'impact sur le comportement des hommes, mais bien plutôt de dévoi
ler les nœuds d'ambiguïté, de paradoxes et de résistances qui se sont abattus sur la 
génération des filles nourries à une idéologie féministe pure et dure. Le personnage 
qu'elle met en scène, Irène-Iris, se présente d'emblée comme une célibataire de vingt-
huit ans éduquée selon les préceptes que lui a inculqués sa mère Clarisse, qu'elle vient 

1. J'ai déjà parlé de cette pièce dans « Miroir, oh, mon miroir », Jeu 106, 2003.1, p. 17-18. 
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Cornemuse de Larry Tremblay, 

mis en scène par Éric Jean (Théétre 

d'Aujourd'hui, 2003). Sur la photo : 

David Boutin et Geneviève Martin. 

Photo:Yves Renaud. 

Dévoilement devant notaire de 

Dominick Parenteau-Lebeuf, mis en 

scène par Marc Béland au Théâtre 

d'Aujourd'hui (Théâtre Baraka, 2002). 

Sur la photo : Isabelle Roy (Irène-Iris 

Lamy) et Nicolas Pinson (Ulysse 

Lamy). Photo : Alain Gauvin. 

à peine d'enterrer. La mort de la mère 
provoque la nécessité d'un bilan, bien 
sûr, mais ce bilan prend ici les allures d'un 
règlement de comptes visant les ratés 
d'un legs qui a laissé la fille en rupture 
avec ses propres désirs et son identité de 
femme, en rupture avec l'autre. Irène-Iris 
est forte, autonome, mais terriblement 
seule, incapable de s'épanouir dans un 
rapport amoureux qui puisse être éga
litaire et harmonieux. C'est cette perte 
qu'elle tente de se réapproprier tout au 
long de la pièce, comme la part enfouie 
d'un héritage qu'on lui a manifestement 
refusé. Le processus dans lequel elle s'en
gage n'est pas dépourvu de violence, au 
contraire. Non qu'il s'étale dans une in
vective acharnée contre la mère : la jeune 
femme que Parenteau-Lebeuf nous pré
sente serait plutôt en lutte avec elle-
même, elle s'affronte dans un combat à mains nues, défie ses peurs, son dégoût, et 
dévoile à coups de paroles fières et impudiques un corps meurtri jusqu'au sang. 

L'affrontement et les blessures du corps sont 
tout aussi présents dans Cornemuse, de Larry 
Tremblay. Pièce étrange, pièce en partie dansée 
où deux adolescents, une fille et un garçon, 
s'aiment et se déchirent en l'espace de quelques 
heures à peine. «Love is speed», déclare la 
jeune Ana, et ce texte, en effet, semble avoir été 
écrit dans un esprit de fulgurance, comme s'il 
s'agissait de capter, en accéléré, l'intensité et la 
fugacité de la rencontre amoureuse, de la vie 
même. La beauté, la jeunesse et l'innocence des 
personnages s'abîment à une vitesse affolante, 
happées par quelque chose d'inéluctable. La vio
lence de leur rapport, qui n'est d'abord qu'un jeu 
passionnel délié et joyeux, d'une souplesse ner
veuse, presque chevaline, devient bientôt cruauté ; 
ils se heurtent, se mordent, se cognent à un mur 
qui est l'autre, se laissent emporter aussi parfois, 
après une dose de cocaïne, dans une sorte de 
transe verbale, hypnotique: «Je veux te faire 
pleurer longtemps parce que c'est inutile et te 
faire mal encore et encore et avoir ta douleur 
tout entière dans ma bouche et l'avaler une nuit 
complète et plus encore s'il le faut et la garder en 
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moi comme un bijou coupant qui me fait souffrir à chaque fois 
que je respire et ne dire à personne que je transporte mon 
amour [...] Tu es beau comme un couteau et je sens l'odeur de 
tes cheveux mouillés et je veux les arracher. Je veux ta langue 
pour rêver avec elle et l'enfouir en moi comme un enfant dans 
sa mère et j'ai peur parce que c'est inutile. Le temps est inutile 
quand un garçon accapare la beauté et que je suis la bouche qui 
lui manque2. » Fulgurance des mots et des corps. Ce qu'Ana 
« transporte » n'est ni plus ni moins que le transport, c'est-à-
dire littéralement, rappelons-le, la métaphore, soit un élan poé
tique qui semble voué, dans cette pièce, à un désastre imminent. 
On ne peut s'empêcher de penser ici au rapport corporel que 
certains écrivains entretiennent avec les mots, qui sont affaire 
de vitesse, de rapidité de pénétration ; l'expression d'une beauté 
fugace comme la vie et la jeunesse, un mouvement qu'il s'agit 
de saisir, mais qui se dérobe et devient « bijou coupant » dès 
qu'on tente de s'en approcher, d'y toucher. La « bulle » extati
que ou poétique des deux jeunes gens est d'ailleurs régulière
ment rompue par les coups de téléphone provenant d'un ami 
qui se meurt du cancer, comme si ces appels étaient d'insistants 
rappels du destin. Chris, l'adolescent de la pièce, est hémophile, 
et il mourra des suites d'une blessure infligée par les morsures 
d'Ana, qui l'abandonne à son sort non sans manifester elle-
même quelques signes de prompte dégénérescence : elle éternue 
de plus en plus souvent, se plaint, un moment, de vieillir, 
d'avoir des rides et de blanchir... 

Créée au printemps 2003 au Théâtre d'Aujourd'hui, la Nature même du continent, 
de Jean-François Caron, met en scène une tribu d'adolescents qui occupent un 
cimetière de voitures et se disputent, scindés en deux bandes rivales, la possession 
d'un camion de pompier passablement décati et en panne sèche, inapte depuis 
longtemps à les mener où que ce soit, mais dont la valeur semble se mesurer au sym
bole de virilité et de réussite sociale que représente encore son échelle argentée fière
ment dressée vers le ciel. De fait, Caron explore ici une sorte de microcosme (surtout 
masculin), une « faune » qui, pour marginale qu'elle soit, n'en est pas moins soumise 
ou confrontée à des coutumes autorisant et perpétuant l'individualisme, les guerres, 
les manigances et les coups bas. Les personnages évoluent sur le territoire d'une ju
vénilité au double visage : celle qui se nourrit de rêves et d'imaginaire, de lyrisme sau
vage, d'un désir de rupture avec le grand jeu social, et celle, plus brutale, des voyous 
au torse bombé qui s'adonnent au même jeu sur une plus petite échelle. Deux mar
ginalités, en somme, croisant le fer dans un espace en ruines. Les personnages de 
brutes côtoient ceux, plus fragiles et désemparés, de jeunes paumés à la dérive qui 
tantôt se prostituent, se prêtent aux expériences menées par des compagnies phar
maceutiques, tantôt rêvent d'un grand départ vers les États-Unis. Tobby est sans 

2. Cornemuse, précédée de Ogre, Carnières, Éditions Lansman, 1997, p. 57. La pièce a été créée 
en février-mars 2003, au Théâtre d'Aujourd'hui. 
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La Nature même du continent 

de Jean-François Caron, 

mise en scène par Antoine 

Laprise (Théâtre Urbi et 

Orbi/Théâtre d'Aujourd'hui, 

2003). Sur la photo : Patrice 

Robitaille, Paul-Patrick 

Charbonneau et Normand 

Daneau.Photo:Yves 

Renaud. 

doute le plus touchant de la bande : c'est un perdant, pas un rusé, 
et il le sait, mais il porte en lui, en même temps que son lot de 
détresse, une innocence qui n'est jamais dépourvue d'intelligence, 
celle du cœur. Les allusions au continent africain, dans cette pièce, 
semblent d'ailleurs se cristalliser dans un appel à la solidarité hu
maine lancé par le personnage de Boyle : « Que le monde se divise 
en autant de fois qu'il y a d'humains sur le ballon mais pas en 
deux. Pas ceux qui crèvent d'un bord pis toi qui t'en sors de 
l'autre. Si Tobby se plante, c'est toi qui te plantes. Si tu le sauves, 
tu te sauves toi avec3. » Le continent dont nous parle Caron, en 
fait, c'est celui d'une humanité qui n'a pas l'air d'avoir encore 
compris la leçon... 

Des frontières poreuses 
On n'avait pas vu une pièce d'Erik Charpentier depuis la présen
tation de Si j'avais la seule possession dessus le jugement dernier 
en 19974. À l'automne 2002, cet auteur baroque nous est revenu 
avec Mademoiselle Eileen Fontenot pour les dix sous de liberté, un 
autre texte s'abreuvant aux rythmes et aux légendes des bayous 
louisianais. Cette fois-ci, ce sont les sirènes qui semblent avoir 
inspiré la plume de Charpentier, qui nous invitait à plonger dans 
un monde surréaliste où les frontières entre le réel et la fantas
magorie se liquéfient, s'embrouillent au profit d'une vision poéti
sante qui ne manque pas d'exotisme. Clarence E. Byrd, vendeur 
d'assurances un peu terne et sans histoire, fait la rencontre d'une 
jeune femme aux charmes joliment surannés, « ni chair, ni pois
son», et dont la beauté un peu étrange menace de s'effriter au 

même rythme que ces minuscules « écailles » lui tombant du corps au moindre mou
vement. Autour d'eux gravitent des personnages tout aussi étranges : un maquil
leur embaumeur, spécialiste des retouches nécessaires à l'entretien esthétique de 
M"e Eileen, une veuve élégante, légère et spectrale, issue de la vieille société orléanaise 
et occupant à demeure une suite dans un vieil hôtel de la Nouvelle-Orléans, son mari, 
tout aussi spectral puisque prétendument mort depuis des lunes, et le partenaire de 
bowling de Clarence, Clyde, qui a hérité d'une carapace de crabe accrochée à son 
sexe à la suite de ses fréquentations avec les sirènes. Il est toujours malaisé de résumer 
les histoires de Charpentier, mais ici comme dans Si j'avais la seule possession..., on 
sent une préoccupation pour ce qui menace de flétrir un idéal de beauté et de lyrisme. 
Mademoiselle Eileen est une allégorie de l'amour et de la sensualité, autant dire un 
être à la fois fascinant et terrifiant par son potentiel de castration ; la beauté des êtres 
et de l'élan amoureux est continuellement menacée par quelque infiltration aux effets 
pervers, une érosion qui risque de tout emporter: les corps, l'amour, les récits 
légendaires, l'Histoire et la ville elle-même, dont « les noms des rues s'enfoncent dans 
le pavé depuis des années ». 

3. La Nature même du continent, Montréal/Arles, Leméac/Acte Sud-Papiers, 2003, p. 71. 
4. On peut lire mon compte rendu de ce spectacle dans Jeu 84, 1997.3, p. 12-14. 
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Cette menace erosive, on la retrouve également dans un 
récent texte de François Godin présenté en lecture 
publique lors de la dernière édition de la Semaine de la 
dramaturgie, en décembre 20025. Quoique d'une fac
ture différente, Louisiane Nord affiche une écriture aux 
accents étranges, on y entend une langue qui n'est pas 
tout à fait d'ici, ni d'ailleurs, une langue en rupture 
d'origine, exilée, abandonnée à ce qu'il reste d'elle-
même et tout aussi insituable que le point géographique 
qu'y occupent, sans l'occuper tout à fait non plus, des 
personnages gravitant autour d'un hôtel de la côte atlan
tique, quelque part au nord de la Louisiane. L'époque à 
laquelle se déroule la pièce n'est pas beaucoup plus pré
cise, tout au plus savons-nous qu'il s'agit d'un futur pas 
très lointain, à peine quelques années, quelques décen
nies peut-être. Deux jumeaux âgés de 16 ans, Jimmy et 
Liliane, se languissent dans ce qui leur apparaît comme 
les vestiges d'un monde qui semble avoir peu à leur 
offrir : pas d'argent à faire avec cet hôtel légué par leur 
père, encore moins de prestige à espérer dans une si 
petite ville, rien de vraiment appealing, en somme, pour 
des adolescents détachés du passé et pétris de références 
états-uniennes. Ils sont confortés dans cette vision des 
choses par le personnage de Fraser, jeune homme énergique et ambitieux travaillant 
à l'élaboration d'un « concept » qui va lui permettre de partir une « business » et de 
se frayer un vaste marché vers le Sud. Seules Lyne et Madeleine, deux sœurs dans la 
trentaine, semblent encore attachées à ce bout de terre « en jachère », dont elles sen
tent pourtant la fin toute proche : « maintenant je le crois, Fraser, qu'ici ce serait 
une terre d'exil d'abandon, une avancée contaminée de l'Amérique, faite pour y per
dre ma sœur, que le ciel crève qu'il se remette en branle dans l'hiver, je sens déjà l'élan 
qu'on va prendre, c'est le dernier redoux avant que le malheur s'abatte, oh oui je 
le crois, Lyne, que je te perds que eux perdent leur père, qu'ici c'est un morceau de 
falaise qui se détache du continent, qui va se continuer tout seul, que tout ce qui va 
naître ici ce sera coupé de ce qui vivait avant6». Jimmy, Liliane, Fraser, Lyne, 
Madeleine : autant de strates génératives d'une mémoire qui s'érode. 

Mademoiselle Eileen Fontenot pour les 

dix sous de liberté d'Erik Charpentier, 

mise en scène par Jean-Frédéric 

Messier (Théâtre d'Aujourd'hui, 

2002). Photo : Yves Renaud. 

Projections du monde 
Deux autres textes présentés en lecture publique ont particulièrement attiré mon 
attention lors de la Semaine de la dramaturgie. Si la pièce de François Godin demeure 
vague quant à l'époque de la fable, 2025, l'année du serpent et les Immortels se 
situent dans un avenir qui nous est précisé d'emblée : 2025 et 2030, très exactement. 
Elles véhiculent toutes deux, au demeurant, des enjeux éthiques et politiques qui 
témoignent, me semble-t-il, d'un type de préoccupation de plus en plus pregnant chez 
les jeunes auteurs. 

5. Cette pièce sera créée en février 2004 à l'Espace GO, dans une mise en scène de Claude Poissant. 
6. Louisiane Nord, CEAD, novembre 2002, p. 29. 
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2025, l'année du serpent, écrit 

et mis en scène par Philippe 

Ducros (Théâtre du Grand 

Jour, 2003). Sur la photo : 

Danny Gilmore. Photo : 

Maxime Côté. 

2025, l'année du serpent, de Philippe Ducros7, se veut une réflexion sur notre part de 
responsabilité face aux événements qui secouent le monde et sur l'influence pour le 
moins envahissante des médias de masse dans notre perception et nos opinions : pré
dominance de l'image, couverture médiatique des guerres « à la mode », attrait du 
sensationnalisme, justification des implications militaires chapeautées par l'ONU, 
détournement de l'information, etc. Le personnage central, John Smith, travaille pour 
la Croix Rouge internationale et reçoit la mission de se rendre en Chine, alors aux 
prises avec une guerre civile qui fait des milliers de victimes chaque jour. Muni d'un 
album de photos montrant certains effets personnels recueillis sur des cadavres non 
identifiés, sa tâche consiste à visiter des villages dévastés et des camps de réfugiés dans 
l'espoir que quelques-uns des survivants pourront reconnaître des objets ou des vête
ments appartenant à un parent disparu. L'ami qui l'accompagne, Janvier Kino, est un 
ancien photographe de mode obsédé par l'idéal féminin que l'on voit affiché sur les 
couvertures des magazines. Il connaît bien le marché de la photographie journalis
tique et a l'habitude de vendre ses clichés aux plus offrants ; la guerre lui fournit la 
possibilité de croquer l'horreur sur le vif, de guetter la scène qui deviendra célèbre et 
attendrira les âmes occidentales. L'occasion lui en sera fournie au détour d'un village 
dont l'unique survivant est un garçon de dix ans qu'il découvre « statufié » au milieu 
des cadavres de sa famille. Le personnage de Janvier, en fait, est un peu à l'image de 
nos sociétés, il veut savoir et faire savoir, mais il n'est somme toute qu'un pion dans 

le grand jeu politique des nations, et la courroie de 
transmission d'une machine médiatique qui donne 
bonne conscience en alimentant ce qu'il est convenu 
d'appeler l'opinion publique. Son ami John, quant à 
lui, est animé par le désir de changer les choses et 
voudrait bien faire jaillir ne serait-ce qu'une parcelle 
de vérité dans tout ce désastre, mais les réponses ne 
sont pas au rendez-vous et le serpent lui glisse entre 
les doigts. 

Avec les Immortels, Stéphane Hogue nous propose 
une pièce dont la fable semble provenir de la plus 
pure science-fiction. L'auteur s'est pourtant inspiré 
d'une histoire réelle, celle de Thomas Donaldson, un 
mathématicien américain atteint d'une tumeur ma
ligne au cerveau qui, dans les années 70, décide de se 
tourner vers la cryogénie, cette technique de congéla
tion destinée à maintenir les corps en bon état jusqu'à 
ce que les avancées de la science offrent une possibi
lité de réanimation du sujet. En bon « mathémati
cien » lui aussi, Stéphane Hogue met en scène un 
groupe de personnages dont certains fonctionnent 
par couple, le chiffre deux faisant ici écho à une autre 

7. Précisons que ce texte a reçu, en 2002, la Prime à la créa
tion du Fonds Gratien-Gélinas, et qu'il a été créé par le 
Théâtre du Grand Jour à l'hiver 2003. 
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technique de la science moderne, soit la reproduction par clonage. Nous sommes en 
2030. Décongelé mais décapité, tenant sa tête à hauteur de taille, Thomas Donaldson 
témoigne de la confiance inébranlable qu'il voue à Carlos Mondragon, eminent scien
tifique dirigeant la firme Alcor Life Extension. Fort de son expérience dans le 
domaine de la prolongation de la vie, ce dernier travaille à la réanimation permanente 
de ses sujets et, dans le cas de Donaldson, à une éventuelle greffe de tête qui pourrait 
lui permettre d'attendre la découverte d'un traitement efficace contre les tumeurs au 
cerveau. Ce genre de pratique aurait pu prêter le flanc à l'écriture d'un texte simple
ment drôle, loufoque, et sans véritable portée philosophique, mais ce n'est pas tout à 
fait le cas ici; les répliques et les scènes cocasses ne manquent pas, bien sûr, mais 
l'essentiel de la pièce repose sur une réflexion éthique fort pertinente que le person
nage de Igor Loubiov résume ainsi : « Après s'être affranchi de la nature, l'Homme 
cherche maintenant à la nier. Pourquoi ? Parce qu'il est devenu plus facile de se bat
tre contre un ennemi invisible que contre ses propres démons. La science a remplacé 
la philosophie ! Je ne peux m'empêcher de voir tout ça comme une attitude de 
poltron. Quand l'Homme s'attaque à la nature plutôt qu'à lui-même, c'est qu'il n'y 
a plus d'amour possible. Ça, c'est la mort8. » (Je note au passage que la référence à 
« un ennemi invisible » par opposition à « ses propres démons » n'est pas sans rap
peler une certaine position états-unienne à l'égard d'un combat à mener contre les 
forces du Mal...). De fait, l'auteur des Immortels a écrit là une pièce complexe dont 
les enjeux n'ont pas fini de nous atteindre. J 

PHILIP WICKHAM 

Regards transversaux 

I l n'y a pas si longtemps encore, on s'inquiétait de ce que la création québécoise était 
mal représentée dans la programmation de nos théâtres. On s'alarmait de voir si 

peu de pièces de création prendre l'affiche, en comparaison du nombre de textes d'au
teurs étrangers ou de répertoire, comme si on délaissait ce créneau pourtant vital ou, 
pire, comme si les créateurs d'ici n'avaient plus rien à dire, plus rien à inventer. Il a 
suffi de se donner pour ambition de couvrir la création sur toute une saison théâtrale 
(sans toutefois pouvoir être exhaustif) pour se rendre rapidement compte que ces 
appréhensions étaient mensongères ou mal fondées. Disons-le d'emblée, la création 
théâtrale se porte bien, très bien même, à condition de fréquenter d'autres lieux que 
ceux qui s'y consacrent exclusivement, à condition de déborder du cadre un peu 
restreint de l'écriture dramatique traditionnelle, d'aller faire un tour dans un 
cimetière (la Fête des morts), ou du côté de la marionnette (îlo, la Bible, le Pantin de 
bois). En proportion, les créations issues d'une démarche d'écrivain sont moins nom
breuses que celles issues d'un travail en collectif (Vacarmes), d'un travail gestuel (le 

8. Les Immortels, CEAD, juin 2003, p. 19. 
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