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SYLVAIN SCHRYBURT 

La zone grise entre 
l'art et la représentativité 

Festival Zones Théâtrales 

On ne saurait se lancer tout de go dans la critique des productions de 
la seconde édition du Festival Zones Théâtrales (FZT) d'Ottawa 

sans d'abord toucher un mot du défi propre à cet événement, dont 
le mandat est de « présenter des spectacles de théâtre professionnel 
créés par des artistes des communautés francophones canadiennes et festival 
des régions du Québec », comme le note son responsable artistique, zones 
Paul Lefebvre1. Offrir une vitrine à ces artistes qui, avec les difficultés 
que l'on imagine mais dont la presse québécoise ne parle jamais, œuvrent 
en contexte linguistique minoritaire ou dans l'ombre des deux principaux centres 
urbains du Québec, est un pari louable, à n'en pas douter. Mais un tel pari est-il suf
fisant pour un événement produit par le prestigieux Théâtre français du Centre na
tional des Arts (CNA) ? En termes clairs, cette vitrine ne devrait-elle pas aussi être 
réservée à des compagnies et à des créateurs francophones qui, tout en œuvrant hors 
des grands centres, proposent des visions fortes et des univers singuliers, bref des 
spectacles qui s'inscrivent en marge d'un certain théâtre que d'aucuns diront plus 
conventionnel, sinon plus routinier ? Dilemme cornélien au petit pied qui consiste à 
trouver un juste équilibre entre l'excellence artistique des projets retenus et la repré
sentativité géographique des compagnies invitées, entre l'art et le national. Et peut-
être est-ce là où le bât blesse, ce qui expliquerait que le FZT ne soit pas allé sans 
quelques ratés. 

Un début prometteur 
L'événement, qui s'est tenu du 6 au 15 septembre 2007, a cependant commencé en 
force avec l'une de ses productions les plus marquantes : celle du Théâtre du Nouvel-
Ontario qui, avec l'appui du Théâtre la Catapulte, proposait une reprise du Chien, 
l'œuvre phare de Jean Marc Dalpé, trois fois couronné du Prix du Gouverneur gé
néral. La mise en scène inspirée de Joël Beddows a donné un souffle proprement 
tragique à ce texte dur présenté dans un décor sobre en forme d'arène, au centre de 
laquelle se joue la confrontation explosive entre Jay et son père. Couverte d'une fine 
poussière de terre battue, qui envahit jusqu'au bas des costumes, la scène évoquait un 
lieu mythique et hors du temps, parfaitement adapté à ce face-à-face dont on ne sait 
jamais avec une entière certitude s'il se déroule au présent ou s'il a déjà eu lieu. 

1. Programme du Festival Zones Théâtrales, 2007, p. 3. 
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i e Chien de Jean Marc Dalpé, 

mis en scène par Joël Beddows 

(Théâtre la Catapulte), présenté 

au Festival Zones Théâtrales 2007. 

Photo : Alexandre Mattar. 

La composition de Marc Bélanger (Jay), quoique criarde par moments, était soli
dement ancrée dans un réalisme crédible, teintée de force brute - une nécessité, sans 
doute, pour que l'on croie son personnage capable de tenir tête à son chien de père, 
rôle qui flirte avec le silence et que Sylvain Massé a rendu en animal traqué, souhai
tant presque le moment où il sera abattu par son fils et ainsi délivré d'une rage con
tenue dont il n'a jamais été maître. En périphérie de ce duel familial, au sens propre 
et figuré, trois acteurs de tout premier plan dont on retiendra notamment Manon St-
Jules dans le rôle de Céline, la sœur de Jay. D'une émouvante force résignée, elle ap
portait une touche d'espoir à cet univers tragique où tous paraissaient englués dans 
un passé qu'ils n'ont pu refouler plus longtemps. Si l'on veut chercher noise à cette 
excellente production, j'émettrais une réserve à l'endroit de l'interprétation d'Annick 
Léger (la Mère), que les Montréalais ont pu voir dans le magnifique solo du Testa
ment du couturier en 2005. En elle-même, sa composition était parfaitement achevée, 
pleine de mordant et d'authenticité. Le soir de la première, cependant, une tendance 
au cabotinage et une volonté un peu trop affichée de marcher avec le public, qui le 
lui rendait d'ailleurs très bien, la faisait contraster avec le reste de la distribution, un 
décalage qui s'est du reste amoindri quelques jours plus tard, lors des reprises à La 
Nouvelle Scène. Il demeure qu'au final, Beddows nous a offert une production de 
haute tenue, exigeante dans sa proposition et rigoureuse dans son exécution. 
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La barre était donc haute pour le deuxième 
spectacle du FZT, l'adaptation du classique 
de Théophile Gautier, le Capitaine Fracasse, 
que signait Rodrigue Villeneuve, directeur 
des Têtes Heureuses de Chicoutimi. Aux 
antipodes de la sombre austérité du Chien, 
cette production lumineuse, jouée sur un 
plateau nu entouré de draps beiges, n'avait 
manifestement d'autre prétention que celle 
de divertir. Sur la foi de cette ambition, on 
peut dire que le pari fut réussi : interpréta
tions enlevées, comme il se devait, scènes de 
commedia dell'arte qui respiraient la spon
tanéité et duels d'escrime vigoureux où les 
interprètes, chose rare, ne semblaient pas 
exécuter mollement une chorégraphie mal 
intériorisée. Les jeunes acteurs nous ont 
donc servi un spectacle marqué au sceau de 

la joie et du plaisir. Plaisir du jeu, certes, mais surtout plaisir de renouer avec une 
théâtralité franche, presque naïve. Plaisir également de raconter une histoire... et sans 
doute un peu trop. Car la principale critique que l'on puisse formuler à l'endroit de 
cette production concerne l'adaptation qui aurait pu être res
serrée, quitte à couper trente, voire quarante minutes, de ce 
spectacle qui approchait les trois heures. Était-il nécessaire, par 
exemple, de retarder le passage du narratif au théâtral par une 
lecture interminable (les vingt minutes qui ouvraient le spec
tacle!) des premières pages de l'œuvre de Gautier où l'on dé
crit en détail les moindres lézardes du château décrépit du 
baron de Sigognac ? Que le théâtre, vivant et festif, jaillisse des 
mots couchés sur les pages d'un roman, on l'avait compris 
quinze minutes plus tôt. Une fois passée cette trop lente entrée 
en matière, la proposition s'est malgré tout imposée d'elle-
même. 

À l'inverse de la filiation conflictuelle du Chien, celle que pré
sentait Écume1 de l'auteure et metteure en scène Anne-Marie 
White (Théâtre de la Cabane Bleue, North Lancaster, Ontario) 
s'inscrivait sous le signe de la réconciliation avec un passé 
mystérieux. Enceinte de son premier enfant - une fille, assure-
t-elle - , Morgane décide d'annoncer l'heureuse nouvelle à sa 
mère... décédée il y a dix ans! Accompagnée de son copain 
Émile, elle retourne donc dans son village natal au bord de la 
mer, où elle fait la connaissance de monsieur Momo, l'in
quiétant croque-mort qui possède l'étrange don de parler aux 

2. Spectacle présenté à la salle Jean-Claude Germain du Théâtre d'Au
jourd'hui à l'automne 2007. NDLR. 
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Le Capitaine Fracasse de Théophile 

Gautier, mis en scène par Rodrigue 

Villeneuve (les Têtes Heureuses), 

présenté au Festival Zones Théâ

trales 2007. Sur la photo : Patrice 

Leblanc. Photo: Nicolas Longpré. 

Écume, écrit et mis en scène 

par Anne-Marie White. Spectacle 

du Théâtre de la Cabane Bleue, 

présenté au Festival Zones 

Théâtrales 2007. Sur la photo: 

Ginette Chevalier et Anie Richer. 

Photo: Christian Biais. 

trépassés. Avec son aide, Morgane parviendra à faire la lumière sur le passé de sa 
mère, dont les récits de voyages exotiques s'avèrent être de pieux mensonges. 

Sur une trame ambitieuse qui abordait tour à tour, non sans une certaine naïveté 
d'ailleurs, les grands thèmes de la vie, de la mort, du rêve et de la filiation, White pro
posait ici un spectacle dépouillé (de rares accessoires, quelques cadres suspendus 
comme entre ciel et mer), animé par des personnages attachants et passablement bien 
développés, attendu la toute petite heure que dure la représentation. On soulignera 
également que White, avec l'aide de la chorégraphe Catherine Tardif, a voulu déve
lopper un langage corporel pour accompagner la trame textuelle. Sans être parfaite
ment abouti, ce travail sur le corps de l'acteur avait au moins le mérite de la recherche 
et de l'exploration, même si, par moments, on n'en sentait pas suffisamment la néces
sité pour être entièrement convaincu du passage du laboratoire à la salle de spectacle. 
Il n'en demeure pas moins que cette production a donné lieu à des performances 
engagées, dont celle de la prometteuse Anie Richer. 

Dans le creux de la vague 
Après ces trois spectacles d'intérêt, le Festival est cependant entré dans une vague 
creuse qui m'a fait craindre pour la suite de l'événement, pour des raisons chaque fois 
différentes. Avec Poésie électrique, version pile Al Kkaline (Élec.po, Toronto), le 
poète-musicien iconoclaste Marc LeMyre nous a offert un spectacle ludique et dé

janté, au croisement de la poésie, de la chanson rock et du conte, 
production traversée d'un humour langagier parfois truculent où les 
mots simples du quotidien se trouvaient comme mis à distance par 
un travail de décalage qui nous les faisait entendre, sinon voir, dans 
leur étrangeté même. Ce récital hors norme constituait en soi une 
soirée agréable où je me suis surpris à rire et à sourire, séduit en 
somme par l'univers singulier de LeMyre. Peu à redire donc, sinon 
pour déplorer des longueurs dans les numéros finaux (notamment 
celui sur la NASA) et, surtout, pour faire part d'un questionnement 
qui ne m'a pas quitté tout au long du spectacle: pourquoi donc 
l'avoir inclus dans un festival de théâtre ? Il est vrai que ce genre 
d'événement tend de plus en plus à faire une place aux perfor
mances marginales dont les formes questionnent les frontières et li
mites du théâtral. Or, ici, rien de cela. Poésie électrique interrogeait, 
certes, mais bien davantage le langage aseptisé d'aujourd'hui et la 
sclérose de la chanson populaire que le théâtre, avec lequel le spec
tacle de LeMyre avait peu à voir. D'accord, la langue poétique peut 
se faire théâtrale. D'accord, le poète comme l'acteur livrent une per
formance. Mais qui songerait à inviter le dernier Danis au Festival 
international de la poésie de Trois-Rivières ?... 

J'ai cependant préféré, et de loin, ce spectacle mal programmé au 
ratage navrant que fut Alacenne en Rail Show !, une production de 
la jeune compagnie néo-brunswickoise Théâtre Alacenne. À l'ori
gine de ce projet, qui n'a trouvé ni sa voix ni sa forme, est un 
voyage en train à travers le Canada à la rencontre des directeurs 
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artistiques de la plupart des compagnies membres de l'Association des théâtres fran
cophones du Canada, dont les deux artistes originaires de Moncton, Anika Lirette et 
Mélanie Léger, ont recueilli les témoignages sur bande vidéo. À tout prendre, ces 
entretiens auraient pu servir de base à un documentaire de type « talking heads », 
informatif, donc, bien que formellement ennuyeux, qui aurait pu être présenté en 
marge du Festival. Théâtre oblige, ces extraits diffusés sur écran télé nous ont été 
servis entrecoupés de sketchs insignifiants soutenus par une trame convenue: deux 
animatrices télé suivent les péripéties de leurs alter ego recherchistes à travers le Ca
nada. Le résultat, amateur, proposait des personnages caricaturaux interprétés avec 
une ostentation démesurée. Bref, un résultat nettement en dessous des attentes, mais 
dont on ne saurait entièrement attribuer l'échec à l'équipe du FZT qui, j'ose le croire, 
a vraisemblablement programmé le spectacle sur la foi d'une soumission de projet. 
On peut cependant espérer qu'elle fasse preuve d'un peu plus de prudence à l'avenir. 

Quoiqu'à un bien moindre degré, l'amateurisme est également le mot qui vient à 
l'esprit lorsqu'on pense à la production de Fort Mac3 de l'auteur albertain Marc Prescott, 
présentée par l'UniThéâtre d'Edmonton sous la direction de Daniel Cournoyer. Dans la 
ville nordique de Fort McMurray, centre névralgique de l'exploitation des sables bitu
mineux albertains, un couple de Québécois, Jaypee et Mimi, ainsi que la sœur cadette 
de cette dernière, Kiki, s'installent illégalement sur un lopin de terre à l'abandon, pro
priété d'un petit truand local. Jaypee, personnage minable qui rêve d'argent facile et 
de richesse sans travail, passe ses journées entières à consommer d'abondantes quan
tités de bière et de crystal meth entre deux exercices de tir aux pigeons d'argile. Afin 
d'effacer une dette considérable qu'il a tôt fait de contracter, il pousse sa compagne 
à danser nue dans un bar de la ville avant de l'inciter à la prostitution. Pour com
pléter ce joli portrait de famille, Kiki, dont l'auteur fait un symbole de pureté enfan
tine, viendra au secours de sa sœur en vendant son corps à une armée de travailleurs 
de chantier qui, non contents d'abuser de sa naïveté virginale, la battront à mort. Fort 
Mac est un récit moralisateur, on l'aura compris, où est exaltée la vertu bien conser
vatrice du travail honnête, et qui dresse un portrait résolument manichéen, c'est-à-
dire sans finesse, de la société. 

Cette histoire d'autodafé aux accents de drame social, qui se déploie par ailleurs sur 
fond de discours écologique plaqué, était rendue par un jeu qui aspirait au réalisme 
mais dont le résultat achoppait lamentablement. On pourrait pointer du doigt le texte 
de Prescott dont les personnages unidimensionnels sont dépeints sans l'ombre d'une 
nuance. Difficile alors de croire à cette histoire scabreuse cousue de fils blancs où 
bons et méchants sont aussi clairement départagés. On pourrait aussi pointer du 
doigt la distribution de Fort Mac, autre maillon faible, qui ne parvenait pas à rendre 
cet univers crédible. Seul Joey Lespérance, dans le rôle de la brute monolithique Jaypee, 
réussissait à peu près à tirer son épingle du jeu - et encore - , en dépit d'un texte qui 
ne lui laissait qu'une mince marge de manœuvre. Le résultat, cependant, est un spec
tacle prêcheur d'où se dégageait une image caricaturale de la petite société de Fort 
McMurray, et qui nous poussait malheureusement à penser que la notion de pro
fessionnalisme n'est pas également partagée sur le territoire canadien. Une déception 

3. Spectacle présenté à la Salle Fred-Barry les 14 et 15 septembre 2007. NDLR. 
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donc, pour une compagnie qui, paraît-il, avait proposé avec Cow-boy Poétré un spec
tacle autrement plus convaincant lors de la première édition du FZT4. À une autre 
fois peut-être ? 

Une remontée en fin de parcours 
Après ces trois moments d'inquiétude, le Festival a cependant repris un peu de son 
souffle initial avec le spectacle atypique des Productions Tableaux Vivants de Mont-
Saint-Hilaire : D'après les Ménines de Vélasquez. Écrite et interprétée par Johanne 
Rodrigue et Jérémie Boudreault, la pièce donnait tour à tour vie aux personnages 
énigmatiques qui peuplent la mieux connue des toiles de Vélasquez, œuvre dont 

D'après les Ménines 

de Vélasquez de Johanne 

Rodrigue et Jérémie 

Boudreault (Productions 

Tableaux Vivants), pré

senté au Festival Zones 

Théâtrales 2007. Photo: 

Suzane O'Neill. 

Michel Foucault a proposé une étude magistrale dans les Mots et les choses. Évolu
ant dans un univers habilement stylisé qui misait en partie sur un jeu de miroirs, 
comme d'ailleurs la toile qui en est l'inspiration, les actrices ont déployé des ressorts 
d'inventivité pour proposer une succession de courts tableaux qui avaient notamment 
recours à des marionnettes et à de la peinture en direct (sur verre). Entre ces images 
vivantes, des projections vidéo, souvent abstraites. Intéressant travail sur la forme 
donc, qui venait en partie masquer la grande absente de ce spectacle : une dramaturgie 

4. Voir le compte rendu de Ludovic Fouquet, « L'expérience de l'altérité en paysage francophone », 
dans Jeu 118, 2006.1, p. 143-148. NDLR. 
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digne de ce nom. Certes, chacun des tableaux développait une facette des multiples 
rapports de pouvoir qui stratifient cette cour espagnole où sévit une famine qui 
n'épargne personne. Mais comme c'est souvent le cas avec les textes développés 
autour de séances d'improvisation, D'après les Ménines... ne passait pas ce stade où 
l'idée de départ est transcendée par un travail de fond qui met en forme ce que le 
hasard a fait jaillir. Malgré cette faiblesse indéniable et quelques autres irritants, 
comme cet inexplicable hiatus entre l'accent québécois et le français international, le 
spectacle s'est avéré suffisamment inventif pour ne pas trop laisser le spectateur sur 
sa faim. 

Le Festival a encore pris du poil de la bête avec le puissant monologue Trains fan
tômes'' de Mansel Robinson dans une mise en scène d'André Perrier (Théâtre Triangle 
Vital, Montréal). Dans un décor joyeusement chaotique (une sorte de débarras de la 
mémoire où figurait notamment un train électrique fonctionnel, figure métonymique 
de la pièce entière), Doug (Frédéric Blanchette) accompagne son père cheminot dans 
les derniers moments de sa vie en lui racontant les histoires de train qui ont bercé 
sa propre enfance. Récit d'un passé révolu, à l'époque des vieilles locomotives où 
homme et machine ne faisaient qu'un, souvenirs de cheminots et de voyages, imagi
naire des grands espaces, univers très mâle aussi, mais empreint d'une poésie brute et 
franche, ce Trains fantômes nous mène ailleurs par la seule force du verbe, de la 
musique en direct (Aymar) et par l'interprétation de Blanchette dont on se plaisait à 
suivre les méandres des pauses et des intonations, comme autant de chemins de tra
verse qui montrent que la route parcourue est plus importante encore que la destina
tion finale. 

Alors que D'après les Ménines... jouait sur la réflexivité des images et sur l'interdis
ciplinarité, les choix dramaturgiques et scéniques des artistes derrière le Filet1', une 
production du Théâtre Populaire d'Acadie, étaient on ne peut plus clairs : un natura
lisme... poussé à l'extrême ! Drame social habilement construit - mais encore faut-il 
apprécier ce théâtre qui laisse fort peu de place à l'imagination du spectateur - , le 
Filet nous introduit dans un huis clos familial où, derrière la façade unitaire du puis
sant clan Chiasson, se cachent des intérêts opposés qui auront tôt fait d'éclater au 
grand jour et de s'opposer jusqu'à la catastrophe finale. De retour dans son patelin 
natal, le Montréalais d'adoption et altermondialiste Etienne apprend que son grand-
père Anthime désire lui confier la direction du commerce qui a fait la fortune de la 
famille : un crabier que pilote l'oncle Léo depuis la mort du père d'Etienne, l'aîné des 
deux frères. Mais la décision d'Anthime menace le commerce illicite de Léo qui, sous 
couvert de pêche aux crabes, préfère mener son bateau dans des eaux troubles d'où 
il revient les cales pleines d'une cargaison autrement plus fripante... et lucrative. In
capable de convaincre le patriarche borné de revenir sur sa décision, et face aux ques
tionnements d'Etienne qui pourrait bien découvrir le pot aux roses, Léo choisira de 
mettre le feu aux poudres - littéralement - , en faisant exploser l'usine de transforma
tion du village (et Anthime avec elle), pour ensuite « disposer » d'un neveu décidé
ment trop perspicace et encombrant. 

5. Spectacle présenté à la Petite Licorne en 2006 et en 2007. 
6. Ce spectacle sera présenté à la caserne Létourneux en février 2009. NDLR. 
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Le Filet de Marcel-Romain 

Thériault, mis en scène 

par Francis Monty et 

présenté au Festival 

Zones Théâtrales 2007 

par le Théâtre Populaire 

d'Acadie. Photo: Maurice 

Arsenault. 

Pour défendre ce texte de Marcel-Romain 
Thériault, Michel Monty a pu compter sur 
une distribution de haut calibre qu'il a dirigée 
dans une mise en scène d'un naturalisme exa
cerbé. En plus du décor, qui multipliait mo
biliers, éclairages fonctionnels et autres menus 
accessoires composant l'intérieur du chalet fa
milial, plafond et plancher compris, Monty a 
poussé la note jusqu'à investir le hors-scène 
grâce à quelques effets sonores efficaces 
(bruits de pas sur la grève, bourrasques, etc.). 
D'aucuns, et j'en suis, trouveront on ne peut 
plus convenue cette esthétique fin de (XIXe!) 
siècle, mais on ne peut pas dire qu'elle fut ici 
rendue sans maîtrise. À juger sur pièce donc, le 
Filet n'a pas renié sa promesse : univers cohé
rent et crédible, interprétations dans le ton, 
texte convenablement ficelé (c'est le cas de le 
dire) quoique sans grande surprise. On se de
mandera en quoi cette production innove sur 
le plan des formes, mais, à tout prendre, un 
spectacle convenu et bien rendu est parfois pré
férable à une recherche qui tourne court. 

Entre les deux mon cœur ne balance pas 
Ni tout à fait implanté dans le paysage d'Ottawa/Gatineau ni tout à fait nouveau, le 
Festival Zones Théâtrales a livré une deuxième édition avec quelques ratés qui in
citent à revenir en conclusion sur la question de son mandat. 

Disons d'abord qu'en contexte minoritaire, le professionnalisme est une notion à géo
métrie variable et la recherche de nouvelles formes un luxe que ne peuvent pas néces
sairement s'offrir des troupes qui œuvrent pour une communauté restreinte dans un 
milieu où la compétition est mince, pour ne pas dire inexistante. Dans de telles con
ditions, que le FZT soit une biennale est sans aucun doute salutaire. Mais une direc
tion artistique a-t-elle seulement à prendre en considération un tel état de fait ? 

Ajoutons que cet événement revêt une importance extrême pour la poignée de com
pagnies francophones qui œuvrent à l'extérieur des grands centres urbains du Qué
bec. On imagine aisément que les réalités de la pratique théâtrale ne sont pas les 
mêmes à Chicoutimi, en Acadie, à Toronto, à Ottawa, dans le nord de l'Ontario ou 
dans l'Ouest canadien. Vu sous cet angle, le FZT offre une vitrine nationale d'impor
tance qui agit également comme un point de rassemblement pour l'ensemble des pra
ticiens évoluant hors des grands centres francophones. Mais une direction artistique 
doit-elle s'embarrasser de telles considérations si elle aspire avant tout à mettre en 
valeur des formes théâtrales qui, sans être nécessairement nouvelles, sortent à tout le 
moins des sentiers battus ? 
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Quel équilibre alors doit-on privilégier entre la représentativité du milieu théâtral 
francophone en contexte régional ou minoritaire et la qualité proprement artistique 
des œuvres offertes au public ? Assurément, la balance devrait pencher en faveur de 
la seconde, et sans état d'âme. Un festival de cette envergure, qui engage non seule
ment le nom mais aussi le prestige du CNA, ne peut pas, sans miner sa propre crédi
bilité, faire l'économie d'une direction artistique qui sait, au besoin, se montrer 
intransigeante. Quitte à resserrer les critères de sélection, à réduire le nombre de spec
tacles invités et, enfin, à limiter la représentativité géographique de l'événement. 

Pour qu'il puisse servir de soutien à la recherche et de vitrine aux artistes novateurs, 
un événement comme le FZT doit absolument se détourner de toute considération 
qui s'apparenterait de près ou de loin à du communautarisme, si ce n'est pour va
loriser celui de l'art exigeant et difficile. Et cette communauté-là, on le sait, est petite 
et sélective. 

En guise d'épilogue 
Entre l'écriture et la publication de cette critique, l'entente qui liait pour quatre an
nées le Théâtre français au FZT est arrivée à échéance, et la direction artistique du 
Théâtre français est passée des mains de Denis Marleau à celles de Wajdi Mouawad. 
Ce changement institutionnel n'est sans doute pas étranger à la décision du Théâtre 
français de ne pas renouveler sa participation au Festival. Il sera remplacé par le 
Centre national des Arts en tant que partenaire principal de l'événement. Ce retrait 
ne sonne donc pas le glas du Festival, qui reprendra l'affiche l'an prochain sous la 
direction de Paul Lefebvre, mais il appelle quelques remarques en guise d'épilogue. 

À l'évidence, la dernière programmation du FZT cadrait bien mal avec l'orientation 
que souhaite donner Mouawad au Théâtre français. Plus internationale que jamais, 
la saison 2008-2009 offre en effet un contraste saisissant avec le mandat national, 
sinon communautaire, d'un événement comme le FZT. Mais par-delà la question du 
mandat, qui reste bien légitime, on ne peut s'empêcher de croire que les ratages esthé
tiques de la dernière édition ont joué de tout leur poids dans la décision du nouveau 
directeur artistique. Reste à espérer que le CNA, qui demeure pleinement engagé dans 
l'aventure, prenne acte des faiblesses de cette deuxième édition afin que l'événement 
gagne en qualité ce qu'il devrait perdre en représentativité géographique. Il en va, ce 
me semble, de la survie à long terme d'un festival essentiel pour le théâtre franco
phone au Canada, j 
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