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comme un somptueux manège 

Vif, emporté, d'une frénésie égale dans le rire et dans la rage, acrobatique, ironique et 
attendri, le cycle shakespearien formé par Richard II, Henry TV et Henry V s'est déployé 
chez Omnibus avec une force toute neuve, une liberté exubérante faite de respect, de 
conviction et, par-dessus tout, d'un plaisir sans mélange. Sept heures de représentation 
mouvementée qui passent comme rien : les quatorze mimes et comédiens, professionnels 
et débutants confondus, qui, assumant les quelque cent trente rôles conservés dans cette 
mise en scène, enchaînent ces trois pièces de deux heures vingt chacune, en habitent les 
moindres moments. Plein, riche, animé d'une charge dramatique ou comique constante, 
libre de toute scorie, ce Cycle des rois enfile les scènes au rythme tapageur de quelque 
danse impétueuse (des personnages sortent-ils que d'autres sont déjà en place, dans un 
décor verbal désigné par l'annonce du héraut), y déployant signes et codes en un réseau 
stylisé traversé d'échos, de résonances, de rappels. 

Richard, entouré de ses courtisans, posant avec langueur au milieu des insignes de son pouvoir. Nathalie Claude, Jean 
Boilard et Jacques Le Blanc dans Richard II. Photo : Robert Etcheverry. 
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On dit souvent de l'oeuvre de Shakespeare qu'elle est imperméable au passage des siècles. 
Rarement avait-on eu l'impression, au Québec, où ses drames historiques sont encore plus 
rarement présentés que le reste de son oeuvre (Richard II n'y avait pas été joué depuis 
trente ans; Henry IV et Henry V l'étaient pour la première fois), de le trouver si jeune, si 
actuel. L'Angleterre médiévale, déjà enfuie au moment où il l'a décrite, est citée ici d'une 
façon qui la rapproche radicalement de l'expérience contemporaine; les drames sont joués 
sans distance historiographique, sans cette sorte de respect hiératique pour la tradition 
culturelle. Les jeux de pouvoir, la soif de justice, la spiritualité et la superstition qui habitent 
les textes shakespeariens auront une humanité de tous les instants, un côté charnel, faillible, 
que le jeu corporel d'Omnibus servira à merveille. On connaît le parcours de cette troupe, 
qui affine constamment l'intégration harmonieuse du geste et de la parole; le travail qu'elle 
nous donne à voir ici est d'autant plus remarquable que la distribution, a priori, semble 
hétérogène; composée de mimes et d'acteurs «parlants», elle sera dirigée avec une rigueur 
qui unit ces gens d'expériences et de formations diverses dans le même ludisme intelligent, 
la même fête théâtrale absolue. Jean Asselin a retenu du cycle shakespearien un mouvement, 
un esprit, une atmosphère, amalgame habile de gravité et de truculence. Dans sa production, 
les trois pièces ont chacune leur couleur particulière, mais l'ensemble nous plonge dans 
un univers parfaitement cohérent, un univers qui émane de toute évidence d'un artiste 
maître de ses moyens et de son inspiration. 

Au-delà des cris, voltes, piaffements et galopades, au-delà de cette fureur entraînante, on a 
réussi à rendre clair, lisible et compréhensible ce cycle touffu, et même à y installer une 
nette montée dramatique. Le spectateur suit l'«histoire», se laisse captiver par l'anecdote 
autant que par les ensembles chorégraphiés, les tableaux colorés que l'on déroule devant 
lui. Séduisante par sa débauche visuelle comme par sa fertile organisation acoustique, d'une 

Un roi affaibli «démuni de sa prestance et de son aisance corporelle en même temps que de sa majesté» 
soutenu par les gens de sa suite. Photo: Robert Etcheverry. 

Richard II, 
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belle désinvolture où les femmes auront droit aux rôles d'hommes et de guerriers, où les 
hommes joueront les suivantes comme les piliers de taverne, la production, évacuant tout 
réalisme, laisse déferler, métaphores et clins d'oeil à l'appui, une histoire riche et 
fourmillante, un monde minuscule et grouillant de toute la vie. 

u n roi artiste, un roi tourmenté , u n roi combatif 
Trois règnes successifs forment la trame de cette longue aventure. Richard II, entouré de 
courtisans dotés ici d'un maniérisme outré, s'égare en rêveries et en appétits de luxe. Peu 
fait pour régner, cherchant son essence humaine derrière sa personne royale, sensible et 
philosophe, il s'efface devant la pleine gloire de l'un de ses cousins, Bolingbroke, qui est 
appuyé dans sa révolte par tous les pairs d'Angleterre et qui, ayant déposé Richard et l'ayant 
peut-être fait assassiner — l'Histoire, pas plus que la pièce, ne se prononce définitivement 
là-dessus —, montera sur le trône à sa place. Devenu Henry IV, Bolingbroke se fera 
constamment rappeler son usurpation de la couronne par ceux à qui il la doit, et voudra 
vainement, jusqu'à la fin de sa vie, aller en Terre Sainte en effacer les stigmates. Son fils 
mène une vie dépravée dans l'entourage de John Falstaff, décidé à changer d'existence et 
d'image dès qu'il succédera à son père. À partir du moment où il est couronné, en effet, 
Henry V, monté sur le trône selon une tradition héréditaire légitimant, aux yeux du monde, 
son accession, s'auréole d'une gloire d'autant plus grande que sa réputation était 
lamentable. Épris de justice et de conquête, il ira avec son armée réclamer la France, et 
scellera par son mariage avec Catherine, fille de Charles VI, l'union entre les deux royaumes. 

adapter Shakespeare 
L'effet, l'illusion, la fausseté — le baroque — régnent chez Shakespeare; détournant 
volontiers les faits réels au profit du drame, le dramaturge s'est permis des anachronismes, 

Père et fils : Henry IV (Roger Blay) et le futur Henry V (Nathalie Claude), qui croit son père mort. Photo : Robert 
Etcheverry. 
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Tandis que le lord maréchal scande l'énoncé de la décision royale en martelant le sol avec violence, Bolingbroke, 
banni, étreint son roi. Daniel Desputeau, Jean Boilard, Julien Poulin et Denys Lefebvre dans Richard II. Photo : Robert 
Etch<*verry. 

des commentaires métatextuels et des jeux de mots innombrables. C'est avec le même esprit 
amusé que Jean Asselin a abordé ses textes et quYvan Gaudin a habillé ses personnages, 
dans un projet qui célèbre moins l'Histoire que le théâtre. Le texte (dans la traduction de 
François-Victor Hugo), s'il a été élagué d'une bonne part de dialogues et de personnages 
secondaires, a néanmoins été respecté fort scrupuleusement. Tirant parti de répliques très 
datées qui ont pris pour nous un autre sens, portant une grande attention aux mots, aux 
tournures archaïques («vieux homme»), au jeu des accents et des langages, la production 
d'Omnibus émaille les échanges verbaux entre Anglais et Français d'une tirade en espagnol, 
joue de consonances dialectales multiples rappelant la diversité des provinces qui formaient 
cette Angleterre encore jeune, unifiée depuis peu dans une langue encore changeante. Du 
fait de la traduction, les divergences linguistiques auront un relief nouveau : les soldats 
français s'exprimeront en anglais pour s'adresser à leurs rivaux, la princesse Catherine 
utilisera un français laborieux mimant son mauvais anglais de la version originale, et le roi 
Henry V tentant de parler à cette future épouse — qu'il appelle «Kate», avec une familiarité 
dont on accusera le côté désopilant — écorchera encore davantage, par son accent 
britannique surfait, un français que Shakespeare lui-même avait déformé volontairement. 

Le jeu intensément physique contribuera lui aussi à rajeunir les textes et à en raviver les 
enjeux. Le fait de les incarner dans une dépense corporelle aussi triomphante, en un 
dialogue constant entre gestes et mots, permettra au metteur en scène de meubler les 
silences et de faire parler le non-dit. Si ce parti pris fait parfois dévier considérablement le 
sens généralement attribué à certaines scènes (après que les courtisans de Richard II, 
voyants et affectés, se sont contorsionnés pendant deux heures en poses efféminées et en 
minauderies, l'accusation que porte Bolingbroke à leur endroit — avoir «dénaturé» le roi 
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— ne peut que revêtir un sens précis), il n'en donne pas moins à la production la force et 
la cohérence d'une lecture véritable, d'une vision ayant conservé intactes les interrogations 
fondamentales du texte. Sans trace de contrainte ou de lourdeur, cette production 
imaginative touche à la vérité supérieure de la métaphore, et s'approprie l'héritage culturel 
en engageant avec lui un dialogue ludique ininterrompu; les interprètes du cycle s'en 
donneront à coeur joie et, très proches de l'esprit shakespearien, la gouaille comme la 
tragédie, la splendeur comme la dérision, restaurées et vivantes, seront au rendez-vous. 

humani t é 
Si l'on a établi un tel rapport de proximité avec l'oeuvre de Shakespeare, c'est d'abord en 
donnant à ses mots tout leur poids de chair, en présentant ses personnages non comme 
des statues, mais comme des hommes qui ont peur, qui ont sommeil, qui éternuent, qui 
traînent de la patte, se grattent, bâillent, frissonnent. Henry IV vieillissant et victime de la 
goutte sera fréquemment interrompu dans ses actions par des malaises à la jambe; Richard 
II affaibli et terrorisé se recroquevillera sur lui-même, démuni de sa prestance et de son 
aisance corporelle en même temps que de sa majesté; Bolingbroke, lui offrant son bras 
pour le soutenir dans leur marche vers Londres, aura vomi au spectacle d'anciens courtisans 
égorgés, et sera littéralement terrassé, secoué de spasmes, devant tout le sang que ses 
supporteurs auront versé pour faciliter son accession au trône. Pendant les tirades des uns, 
les autres, jamais figés dans une position d'immobilité artificielle, bougeront, souriront à 
part eux, auront une vie tangible et concrète. Cette humanité est également celle du regard 
qu'on a porté sur l'ensemble du drame: fraternité indéfinissable et relâchement des 
postures dans la taverne de Mistress Quickly, oeillades allusives entre Henry Vet la princesse 
Catherine, sourire illuminant le visage de soldats anglais comblés par la pluie. La nouvelle 
que la victoire d'Azincourt leur est acquise leur arrachera un grand cri libérateur, étonné, 
comparable à l'enthousiasme juvénile d'une équipe sportive qui viendrait de remporter un 
match : comme si les comédiens eux-mêmes, au milieu de l'effort, apprenaient soudain la 
chose... 

Dans les rapports entre pères et fils, cette abolition de la distance que pourrait imposer 
l'interprétation d'un texte classique est sans doute la plus clairement ressentie. Que ce soit 
le jeune Harry Percy sautant avec fougue dans les bras d'un comte de Northumberland tout 
fier de le présenter à ses interlocuteurs et allant familièrement se colleter avec le chien de 
la famille, que ce soit Henry Bolingbroke se blotissant dans les bras de John of Gaunt à la 
nouvelle de son bannissement et recueillant les caresses et les paroles consolantes de ce 
père qu'il ne reverra jamais, que ce soit le prince de Galles se réconciliant avec le roi Henry 
IV et se roulant par terre avec lui dans leur joie commune de s'être retrouvés, que ce soit 
le duc d'Aumerle repentant étreint convulsivement par le duc d'York, une tendresse 
particulière, physique, circule des pères à leurs fils; leur complicité tactile affleure sans 
cesse. La scène de la mort du roi Henry IV est éloquente à cet égard; après que le jeune 
prince, veillant son sommeil et le berçant doucement, l'a cru mort, l'intimité feutrée où il 
entretient le futur Henry V des dangers de la couronne respire le calme et la sérénité, le 
roi s'éteignant en paix dans les bras de son successeur qui le pleure déjà. La simplicité 
fondamentale du rapport qui est alors en jeu, balayant du même souffle pompes historiques 
et déclamations ampoulées, réinvestit la scène de son sens premier. 

espace 
Cette action ramenée à une immédiateté constante est jouée, en outre, très près des 
spectateurs. Inspiré de la scène élisabétaine, l'espace du jeu, cerné par des gradins disposés 
en trois sections, est surplombé par une galerie et percé de courtes issues; malgré son 
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aspect imposant, malgré ces passages pratiqués à même les estrades, l'environnement 
scénique, refermé comme un écrin, a la nudité d'un échiquier dont les cases changent de 
contenu allégorique selon les besoins de chaque scène. Une longue palissade de bois clair, 
découpée en cinq paliers, ornée de poignées de métal et trouée de six ouvertures 
disséminées sur les divers niveaux, forme l'essentiel du décor. Au plancher, un praticable 
bas agrémenté de quelques losanges de couleur; de chaque côté, des miroirs souples, 
déformants, multiplieront personnages et spectateurs et les feront voir sous un autre jour. 
L'escalier du décor, s'il évoque remparts, châteaux et tranchées, marque en même temps 
les échelons hiérarchiques distinguant les personnages — l'ascension des uns, la chute des 
autres —, sans compter qu'il permet aux comédiens de sauter, de grimper, de se maintenir 
dans les airs et de s'écraser au sol, de se dominer les uns les autres, changeant visuellement 
de position symbolique par rapport à leurs vis-à-vis. D'autres éléments, transportés par les 
acteurs au fil des scènes (drapeau lourdement orné de dorures pour la salle du trône, 
tabourets de casse-croûte pour la taverne), auront le même caractère d'essentielle nécessité : 
rien qui ne soit utilisé, qui ne soit suggestif, ne viendra distraire l'attention du public. 

Les miroirs latéraux joueront ainsi un rôle constant. Lorsque Richard II s'y contemple avant 
d'abdiquer, secouant son image avec inquiétude, cette secousse, amplifiée par les reflets 
désordonnés de la lumière, affole toute la cour: déstabilisés, les personnages s'écroulent 
avec leurs doubles, comme si le doute du roi, compromettant la solidité de l'univers, 
remettait leur propre existence en cause. Les mêmes parois miroitantes, lors de 
l'embarquement de la flotte anglaise pour la France, bougeront doucement, mues par des 
comédiens, évoquant par le tremblement des lueurs le jeu des reflets sur l'eau et donnant 
à entendre, par leur léger grincement, l'avancée en mer de bâtiments imaginaires. En 
largeur comme en hauteur, l'espace totalement investi le sera d'une façon signifiante 
(comme dans cette conversation entre le duc et la duchesse d'York au sujet de leur fils 
Aumerle, mari et femme étant assis à chaque extrémité de la scène et marquant par cet 
écart physique leur divergence d'opinion) et unifiante : à plusieurs moments, les comédiens 
divisés en petits cercles éparpillés çà et là donneront l'impression d'un lieu immense, 
peuplé, bourdonnant. 

Les deux armées distinguées par leurs costumes. À gauche, un soldat anglais (Denys Lefebvre) et à droite, le dauphin 
Louis de France (Nathalie Claude) sur le champ de bataille. Photos : Robert Etcheverry. 

parures 
Habiller quatorze acteurs interprétant cent trente personnages — dont certains changent 
de vêtements — constitue déjà une tâche considérable; lorsqu'un bubget infime augmente 
la difficulté, la chose tient du tour de force. Le génie d'Yvan Gaudin, créateur du décor, des 
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costumes et des accessoires de ce Cycle des rois, consiste à avoir récupéré toutes sortes de 
trouvailles faites chez les fripiers, et à les avoir fondues en un univers profondément 
créateur. La magnificence inattendue des vêtements qu'il a imaginés est obtenue avec des 
riens: vieux chapeaux, capes de fourrure qui datent, filets à provisions, morceaux de 
manteaux, bouts de cuirette, rideaux, chandeliers, cages à oiseaux, courtepointes, draps, 
couvre-lits, tout est bon pour habiller princes, pages et archevêques. Ces costumes épousent 
étroitement l'esprit de la mise en scène, non seulement par leurs connotations populaires, 
par une sorte de reconnaissance spontanée qui fait que le public les perçoit comme étant 
très proches de lui, mais surtout par leur allure manifeste de déguisements, par cette 
accumulation d'effets fantaisistes qu'ils étalent sans vergogne. Les personnages du cycle 
joueront avec eux à paraître royaux, se prendront très ostensiblement pour d'autres, et le 
spectateur n'oubliera jamais la dérision sans cesse évidente de cette prétention. 

C'est ainsi que la reine Isabelle file avec mélancolie, postée à sa fenêtre, un tronçon de 
mannequin coupé à mi-cuisses; le duc et la duchesse d'York seront habillés de phentex et 
de macramé du bonnet aux pantoufles, et le roi Richard, moulé dans un collant et revêtu 
d'une veste bigarrée, aura l'air, traits maquillés, visage blanc et cheveux bouclés, d'une 
délicate enluminure médiévale (ce rappel est du reste accusé par la démarche qu'il adopte 
lors de certaines fonctions officielles, avançant tête inclinée et mains étendues en un plan 
parallèle à ses épaules). C'est drapé dans un lourd rideau de velours rouge, une couronne 
de feuillages posée sur les cheveux, qu'il déambulera sur scène au moment de son 
emprisonnement, y prenant l'apparence fugace de quelque diva déchue; à l'heure de sa 
mort, ne portant plus qu'un pagne blanc, c'est au Christ qu'il s'identifiera finalement, 
identification que son discours ne cesse d'ailleurs de suggérer. Les gardiens de la Tour de 

Comme des pions sur un échiquier. Le lord grand juge (André-Jean Grenier) et Falstaff (Robert Gravel) sur les cases 
vides du plateau de Henry TV. Photo: Robert Etcheverry. 
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Londres porteront des casques de motards; quant aux représentants des deux armées, 
anglaise et française, le style de leurs uniformes les distinguera nettement. Bardée de 
chaînes, de métal, de cuir noir, de drap épais, de mitaines et de jambières sportives — les 
gardiens de buts désignés de la sorte effectueront de réels «arrêts», refoulant les autres 
personnages à l'intérieur de la scène et les empêchant de franchir la porte —, portant 
casques de pompiers et lunettes d'aviateurs, utilisant indifféremment des moules à pâtisserie 
ou des jantes de roues comme boucliers, l'armée anglaise aura un caractère brutal et violent; 
sa rivale, l'armée française, sera pour sa part pleine de préciosité, de légèreté et de tape-à-
l'oeil : paons métalliques, lunettes d'opéra, grilles de four aérées, tulle, bandelettes. La cour, 
en France, sera habillée de collants, de vestons et de courtes capes (devinons un peu la 
couleur de celle du duc de Bourgogne...), le roi s'y assoira sur une petite chaise à ressorts, 
et ses courtisans, pour leur part, prendront place sur de minuscules pichets de plastique 
transparent qu'ils transportent avec grâce en accrochant l'anse à leur auriculaire recourbé. 
Les épées, figurées par des croix de bois, reprendront leur nature de crucifix dès que leur 
porteur mourra, rappelant du même souffle l'importance du sacré dans cette culture. 

Les costumes servent ainsi à établir des familles, à marquer l'appartenance. Lorsque les 
rôles de rois sont repris, d'une pièce à l'autre du cycle, par des comédiens différents (le 
Bolingbroke de Richard II a vieilli dans Henry IV, comme le prince de Galles de cette 
dernière pièce vieillira dans Henry V), l'identité du costume et de la couronne — chaque 
roi est distingué par la sienne — nous informe, avant toute parole, de la continuité qui 
s'installe. Pour le relevé des guerriers morts au combat, les parures de ceux que l'on 
nomme, défilant d'une main à l'autre, figureront mieux que tout, par conséquent, les 
disparus, constituant des reliques très concrètes porteuses d'une émotion, d'une existence, 
d'une histoire. On fera défiler ceux des Français, vaincus, vers le bas, alors que ceux des 
vainqueurs iront vers le haut... C'est par les costumes, enfin, qu'une distance ludique 
supplémentaire sera prise par rapport au texte shakespearien, Henry V venant faire sa cour, 
revêtu d'un complet noir et d'un noeud papillon, à une princesse Catherine emprisonnée 
dans un corsage de bal des années cinquante. Les oripeaux clinquants typant les 
personnages s'accompagneront d'objets et d'accessoires tenant du pur délire: bobine de 
film sertie de vitres colorées pour terminer la crosse d'un évêque, annuaire téléphonique 
inséré dans la typique couverture rigide des cabines publiques pour servir à l'archevêque 
de Canterbury de «Livre des Nombres»... 

musiques 
Dans les costumes se cache souvent un élément d'importance: le micro. Au-delà du porte-
voix que brandit le héraut, et qui fait office de klaxon, de trompette, de cris stridents, 
d'amplificateur pour l'obtention de bruitages divers, un système raffiné de captation, de 
transformation et de distorsion des bruits donne à l'environnement sonore une autonomie 
créatrice et une nécessité dramatique de tous les instants. On a parlé, au sujet du travail de 
Bernard Bonnier, de «mise en son», et l'organisation qu'il a faite des voix, des chants, des 
bruits, piétinements, frappements de mains, percussions, cris et choc des objets a toute la 
rigueur, tout l'impact d'un discours concomitant à celui des autres langages spectaculaires. 
Les pas des personnages résonneront, leurs voix seront aussi attentivement contrôlées que 
leurs gestes, la déroute du corps sera parallèle au tremblement des inflexions vocales, et 
le filtrage occasionnel de ces dernières dans des appareils les vidant de tout naturel les 
assimileront sans peine à l'artificialité de certaines postures. 

Le cycle commence, de façon caractéristique, par le son cristallin de deux petites boîtes 
musicales qu'actionnent des serviteurs raidis dans des attitudes de pantins: soulevez le 

2S 



Exercices, massages, poses sculpturales : la veillée nocturne de l'armée française, dans Henry V. Photo : Robert Etche
verry. 

couvercle, semble-t-on nous dire, et une petite scène fort joliment ouvragée, qui ne manque 
ni de couleurs, ni de figurines contorsionnées en simulacres d'actions, vous attendra à 
l'intérieur, tel un monde minuscule résumé dans la tirade d'un bonimenteur. Les premières 
minutes explosent de fureur et de hurlements; tandis que la tension, montant entre les 
adversaires, s'exprime en un grognement sourd qui s'amplifie jusqu'à devenir un 
bourdonnement couvrant le bruit de leurs paroles, un mot évoquant la reine interrompra 
tout pour nous la montrer à sa fenêtre, chantant, accompagnée d'échos de voix féminines, 
une douce mélodie qui ravit le coeur des combattants et leur fait oublier quelques secondes 
leur affrontement, lequel reprendra exactement où il en était après ce court intermède. Les 
planchers, «microphones», vibreront sous les bottes des lords, amplifieront la marche 
cadencée des soldats anglais, multiplieront le bruit des courses au point de laisser croire à 
la présence d'une armée entière. Grâce aux micros, le souffle du héraut évoquera le bruit 
des vagues, le discours intérieur des rois et des mourants se teintera de majesté, et la voix 
douce du roi Richard prolongera de ses échos l'atmosphère ouatée que son martyre installe. 
Pluie cristalline, sons de flûte, chants de criquets et de cigales conféreront çà et là une 
épaisseur symbolique nouvelle aux mots que profèrent les protagonistes. 

Les percussions sont bien sûr à l'honneur. Battements des mains ou des pieds rythmant les 
paroles d'un édit, scandant fièrement l'énoncé d'une liste de noms... L'élément le plus 
fréquemment utilisé, répondant à l'organicité du projet, sera cependant la voix humaine. 
Outre les accents propres à chacun des personnages et les particularités de leur elocution, 
le souffle et la voix installent partout des climats précis; pour le chant de la reine comme 
pour l'agonie de John of Gaunt, des échos multiples seront créés par les autres comédiens. 
Choeur de sanglots chez la duchesse de Glocester, de râles chez Gaunt, de souffles 
approbateurs («oui», modulent sans arrêt trois visages apparus dans une embrasure) pour 
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l'entreprise du meurtrier de Richard II; ce dernier choeur se transformera peu à peu en 
un chant qui obsède et qui blesse le roi, lequel, affolé, le pressera de se taire; et lorsque 
Richard aura absorbé le poison que lui tend son assassin, toute musique, effrayée, cessera 
subitement... Même ce master Silence au nom si éloquent chantera un air nostalgique, lors 
de la nuit calme passée chez le juge Shallow avant la chute de Falstaff. 

corps 
Le langage corporel est tout aussi surdéterminé. Le corps, dans le Cycle des rois, est le signe 
le plus immédiat de l'âme; il reflète le tempérament aussi bien que les sentiments, et révèle 
au même titre que la mise en espace la nature des enjeux. Des pairs d'Angleterre qui 
s'opposent seront lancés l'un contre l'autre comme des bêtes enragées, glissant sur le sol 
et s'y aplatissant pour mieux bondir; une dissonance brutale dans la politesse glacée de la 
cour fera vaciller cette dernière en entier; un mot qui étonne fera tourner toutes les têtes 
au même moment; les lords faisant leur révérence se jetteront avec fougue face contre terre, 
exprimant par cette grandiloquence leur asservissement forcé comme leur ferveur réelle; 
le roi Richard baisant le sol de l'Angleterre s'y appuiera la tête, jambes pliées dans les airs, 
et demeurera dans cette posture, littéralement renversé, pour énoncer son discours. Cette 
précision des gestes, si elle laisse à chaque interprète le loisir d'y régler son propre rythme, 
prend ainsi les allures d'un grandiose ballet; elle n'en est pas pour autant gratuite. Visant 
parfois à évoquer le cadre extérieur que l'on suppose à l'action, comme dans le cas de ces 
chevaliers qui piaffent, imitant les chevaux à dos desquels on les imagine, elle se fera 
souvent suggestive. Ainsi, lorsqu'une scène qui vient de se terminer était située au bord de 
la mer, les personnages qui y prenaient place seront rejetés sur les paliers du décor comme 
autant de vagues charriées par un violent ressac, et, allant se plaquer contre le mur, 

L'épée reprenant sa fonction initiale de crucifix, elle est maintenue en place par celui qu'elle transperce. Ce mort se 
relèvera et, brandissant cet insigne, apparaîtra et disparaîtra rituellement dans l'une des percées du décor. Sur la 
photo: Daniel Desputeau Photo: Robert Etcheverry. 
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Sir Thomas Grey (Jacques Le Blanc), lord Scroop (Real Bossé) et le comte de Cambridge (Robert Gravel), condamnés 
à mort par édit royal, procéderont eux-mêmes a leur pendaison, grâce à des chaînes qu'ils fixeront au plafond et qui 
leur permettront de se balancer dans le vide. Photo : Robert Etcheverry. 

laisseront la place aux protagonistes de la scène suivante. 

Certains gestes, meublant les silences, constitueront également un commentaire non 
équivoque. Le prince de Galles attrapant au vol des noyaux que crache Poins avec 
désinvolture ne fait pas que rivaliser de vitesse avec son compagnon; il rivalise aussi, par 
là, d'autorité. Il en va de même pour l'armée française, laquelle, sensuelle et poseuse, 
s'offrira dans une veillée nocturne avec des mouvements langoureux; les exercices auxquels 
se livrent ses soldats presque nus qui massent leurs jambes, s'exercent à prendre des poses 
sculpturales, caressent voluptueusement leurs corps, orienteront considérablement le sens 
de leurs propos. 

chassez le naturel. . . 
Les conventions sont de la sorte accumulées, menant l'entreprise à bonne distance d'un 
certain mimétisme qui aurait voulu faire «vrai» ou «historique». Désamorçant parfois le 
drame ou y entremêlant divers contenus parodiques (poison produisant une fumée bleue 
abondante que l'assassin verse avec un sourire torve, duchesse en pleurs chargée comme 
un sac par un serviteur qui la sort de scène comme on le ferait d'un meuble, apartés de 
Falstaff racontant en jouai une fausse histoire de la Table ronde destinée à endormir le 
prince de Galles), la mise en scène choisira par ailleurs de dramatiser davantage certains 
autres moments clés, comme lorsque le vieux John of Gaunt a fini de parler; il s'ensevelit 
lui-même, déjà mort pour nous, dans le drap qui permettra à ses gens de le porter hors 
du plateau. Ces ajouts métaphoriques entourent le plus souvent, du reste, les mises à mort: 
ceux qui sont tués se plantent eux-mêmes des épées dans la gorge et les y maintiennent, 
les brandissent comme des crucifix et apparaissent rituellement dans les percées du décor, 
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ou encore, pendus de leur propre mouvement et se balançant au bout de leurs chaînes, ils 
persistent à crier pardon à leurs bourreaux... Cette mort omniprésente s'accompagne ici de 
beaucoup de sang — ostensiblement faux. L'inoubliable finale de Richard II, où les 
supporteurs de Bolingbroke devenu Henry IV apportent à ce dernier leurs victimes 
fraîchement assassinées et lui tendent pour quêter sa reconnaissance des mains pleines de 
sang (l'arrivée de Pierce d'Exton traînant sur ses épaules le corps ensanglanté de Richard 
lui-même, qui a porté son meurtrier comme une croix après avoir été empoisonné par lui, 
constituera l'apothéose, en quelque sorte, de cette orgie de violence), galvanise précisément 
par la charge symbolique dont elle fait étalage: le règne qui débute est déjà saturé de la 
couleur du meurtre. 

Si le réalisme est tenu à distance (des comédiens se changeront devant nous lorsque leur 
présence les obligera à troquer leur identité dans deux scènes consécutives), certains 
éléments n'en signalent pas moins une certaine matérialité du décor supposé naturel, 
éléments clairement cités comme signes, comme codes, plutôt que comme décor réel. Les 
soldats, par exemple, transportant de la boue avec eux, s'en maculent le visage, en laissent 
tomber de petits amoncellements sur lesquels ils glisseront ensuite; les éclairages, de la 
même façon, établiront des nuances entre intérieurs et extérieurs, installeront la pénombre 
de la chambre de Henry IV mourant, l'obscurité de la cellule de Richard dans la Tour de 
Londres, suggéreront le soleil des batailles comme les nuages enveloppant les troupes 
anglaises qui piétinent à Azincourt. 

La présence d'un choeur, dans Henry V, donne à cette dernière pièce un caractère plus 
épique et en déréalise les événements, mais ce procédé narratif sera appliqué, chez 
Omnibus, tout au long du cycle. Le héraut, qui n'est pas prévu dans le texte shakespearien, 
fait ici office d'émetteur, annonçant les didascalies comme autant de grandes nouvelles. 
Mettant constamment la théâtralité en relief, il agit un peu comme un guide touristique qui 
nous inviterait à sa suite à visiter cet univers excessif. La scène du théâtre dans le théâtre, 
dans Henry IV, résume peut-être à elle seule, du reste, l'angle sous lequel on aborde 
Shakespeare dans cette production. Falstaff y joue le rôle du roi, pour confronter le prince 
aux remontrances qui l'attendent lorsqu'il se trouvera en face de son père. Le trône, le 
sceptre et la couronne que réclame ce roi factice régnant dans une taverne lui seront fournis 
sans délai: le banc de fortune sur lequel on l'assoit, le tuyau ébréché qu'on lui met dans 
la main et le chaudron dont on le coiffe pour cette comédie improvisée reproduisent à leur 
échelle l'esprit même du cycle entier, qui utilise aussi les matériaux environnants, 
quotidiens, immédiatement disponibles, pour inventer des scènes où, peu dupes de leur 
grandeur réelle, des acteurs se prendront pendant quelques heures pour d'illustres person
nages. 

jouer 
Le caractère frivole que prend parfois la production vient de cet immense ludisme qui la 
traverse, un ludisme débridé qui emporte tout, apparemment, sur son passage. Les gens de 
la taverne entonnant «Falstaff» en choeur le feront avec une emphase pleine de réelle bonne 
humeur, et leur complicité un peu grivoise a une saveur indiscutablement amusée. Et si 
bon nombre des motifs comiques émanent de Shakespeare lui-même, la façon dont on a 
ici rempli ses silences en dit long sur le plaisir enfantin qu'on a pris à jouer ses drames en 
y croyant, entre autres en accusant la clownerie de plusieurs scènes. Telle séquence 
montrera un juge Shallow débridé apparaissant dans une fenêtre que sa gestuelle de guignol 
transforme en castelet, tel défilé de recrues donnera lieu à un désopilant numéro de 
slapstick; la cour française, hyper-caricaturale, sera remplie d'enfants gâtés (il faut voir le 
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Dauphin se faire voler sa balle, il faut entendre Catherine se faire enseigner l'anglais par 
sa suivante tout en empêchant cette dernière de la prendre en faute), Bolingbroke dictant 
un message le fera du ton affairé d'un directeur d'entreprise, Henry V, nerveux, initiera la 
princesse Catherine à la cigarette, malgré la réprobation de l'inénarrable Alice. Quelques 
jurons très québécois rapprocheront cette histoire de nos parodies quotidiennes, et seront 
accompagnés en outre de jeux de scène occasionnels: le duc d'York ramassant l'intermina
ble traîne de la robe de la reine Isabelle à tous les deux pas... 

interpréter 
Ce jeu sur plusieurs tableaux, ce plaisir communicatif, cette fougue et cette dépense 
corporelles doivent être investis, évidemment, par des corps d'interprètes réels. Tour à tour 
grandiloquent, énergique, distancié et convaincu, le type de jeu qui est demandé ici exige 
une versatilité impressionnante. Si la qualité, si la mosaïque généreuse de l'ensemble du 
projet semble capable d'absorber certaines faiblesses sans grand dommage, il reste que 
pour lui assurer sa cohérence et sa réussite, il faut pour l'incarner un souffle et un don de 
soi peu communs. En plus de passer leur temps à se changer, à une vitesse parfois affolante, 
les comédiens modifient sans arrêt leur coiffure, doivent se laver précipitamment un visage 
maculé de sang lorsque l'un de leurs personnages meurt pour entrer en trombe, et de 
façon aussi entière, sous la peau et les drapés d'un autre... 

L'interprétation, disons-le, est remarquable. Si Robert Gravel, comique naturel, donne une 
humanité précieuse au duc d'York, un mélange de calcul, de lâcheté, d'esprit philosophe, 
de naïveté et d'acuité à un Falstaff qu'il sait rendre bouleversant à la fin de Henry IV, s'il 
prête un accent québécois plein de drôlerie bon enfant à Gower et s'il dote son Charles 
VI d'une préciosité et d'un maniérisme bien peu caractéristiques de son registre habituel 
et qu'il réussit à parodier finement tout en les incarnant, si cet acteur, qui donne ici une 
prestation extraordinaire, n'a qu'à entrer sur scène en soufflant et en regimbant, bizarrement 
accoutré ou non, pour que la salle s'esclaffe, il est d'autres découvertes qui furent, à l'écoute 
du cycle, bien agréables. 

Je pense bien sûr à Jean Boilard, acteur peu banal imposant sa présence dans tous les 
registres, celui de l'émotion comme celui de la caricature. Son Richard II d'abord parodique 
acquiert une grandeur proprement tragique, s'enveloppant d'une aura déchirante qui eût 
laissé plus d'un comédien chevronné perdu à mi-chemin dans la transition insensible entre 
l'un et l'autre état; son garçon de taverne presque muet, son duc de Bourgogne 
verbomoteur, son archevêque de Canterbury outré confirment s'il en était besoin son talent 
immense, sa maîtrise parfaite du corps, de la voix, de la diction, du regard, des gestes; cet 
art de donner du relief et du sens au moindre tressaillement d'une main, au moindre 
froncement des sourcils, au moindre avertissement impérieux de l'index ou à la moindre 
torsion du poignet. 

Je pense aussi à Nathalie Claude, magnifique et complexe prince de Galles; à Daniel 
Desputeau, Bolingbroke sympathique et secret, juge Silence tout intérieur; à Sylvie Moreau, 
reine languissante, duchesse décidée, prostituée roublarde ou officier hystérique... Sa 
princesse Catherine, éblouissante de clins d'oeil à toutes sortes d'anciens clichés féminins 
et de canons princiers, constitue indéniablement l'un des sommets de sa précieuse partici
pation. 

Anti-réalisme. L'archevêque de Canterbury (Jean Boilard), l'évèque d'Ely (Blass Villalpando) et, dessous, lord Scroop 
(Real Bossé) et deux pages (Francine Alepin et Nathalie Claude). Photo: Robert Etcheverry. 
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Vagabond délinquant, intelligent et cynique, Mowbray impétueux dont le déchaînement 
sera tempéré par une froideur intéressante, Real Bossé jouera subtilement l'assassin de 
Richard II se préparant dans l'ombre, tout sourire, à attraper sa proie; Denys Lefebvre 
passera d'un Hotspur combatif, plein de feu, à un messager français pictural et presque 
abstrait; Jacques Le Blanc, d'un Bagot infiniment précieux à une Alice délicieuse, excellera 
dans la parodie, mais saura aussi rendre touchant et vulnérable son personnage de jeune 
page; Blass Villalpando se donnera avec la même énergie à ses innombrables emplois, 
faisant entre autres un Bardolphe âpre et leste. Comédien chevronné sachant adapter sa 
présence unique à toute circonstance, Julien Poulin passera avec le même bonheur d'un 
Northumberland digne et rusé à un Pistol dévoyé et charnel, d'un Verrue éloquent sous 
son mutisme à un roi Henry V plein d'autorité et de saveur espiègle. Francine Alepin, 
interprète irremplaçable dont les personnages multiples sont tous dotés d'un volume 
textuel considérable et de personnalités clairement distinctes, aura pour sa part la tâche 
énorme d'incarner tour à tour une duchesse de Glocester endeuillée, un Aumerle 
calculateur, une touchante et très humaine Mistress Quickly, un désopilant juge Shallow et 
un méticuleux Fluellen... 

Les changements de distribution, lors de la reprise, ont du reste permis de mesurer avec 
exactitude la part essentielle des comédiens dans la caractérisation de cette armée de 
protagonistes. François Trudel, installant des personnalités aux couleurs distinctes, a été 
remplacé par un André-Jean Grenier, qui, avec la même précision, n'en a pas moins 
composé un évêque plus colérique, un juge légèrement plus hystérique; Guy Trifiro, 
complice et alerte, campait un héraut plus discret que celui de Suzanne Lantagne, qui a 

Sous l'oeil amusé du héraut, Henry V, cigarette à la main, fait sa cour à une princesse Catherine hilare, que sa fidèle 
Alice accompagne. Suzanne Lantagne, Julien Poulin, Sylvie Moreau et Jacques Le Blanc dans la finale désinvolte de 
Henry V. Photo: Robert Etcheverry. 
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étoffé le personnage d'un jeu corporel plus élaboré, d'un plus grand dialogue avec les 
autres comédiens et avec le public, d'une connivence des regards qui accusait l'effet de 
distance. C'est de la même façon que Roger Blay, succédant à Jean-Pierre Ronfard — lourde 
tâche, Ronfard étant visiblement, avec Shakespeare, dans son élément —, accentuera le 
caractère épique du choeur, là où son prédécesseur s'adressait à nous avec simplicité. 
Étonnante découverte dans les figures comiques, Blay saura, comme Ronfard, rendre Gaunt 
touchant, Henry IV imposant et vulnérable, tout en les adaptant à sa propre nature; ce 
contraste, ces nuances entre anciens et nouveaux interprètes désignent clairement ces 
derniers, malgré la clarté des intentions de la mise en scène, comme étant en dernière 
instance les grands responsables de leurs rôles, et par conséquent d'une part importante 
de la réussite incontestable du cycle. 

finales 
Il y aurait beaucoup à dire sur les finales des pièces de théâtre, particulièrement celles de 
Shakespeare; sur la fin des personnages, leurs ultimes paroles, leurs épitaphes. Jean Asselin 
porte de toute évidence une attention marquée à ces mots de la fin, et il a un sens peu 
commun de l'image synthétique et définitive, celle qui, donnant une clôture réelle au 
spectacle, en grave les dernières secondes à jamais dans l'esprit de l'auditoire. 

Avec le cadavre porté comme un trophée d'un ancien roi dont le pagne tout blanc est 
maculé de traînées de sang rouge qui lui coulent de la gorge et lui barrent la poitrine, 
Richard II se termine dans la déroute — de Bolingbroke —, le bruit dissonant, la fureur. 
Après une pièce enlevée qui a glissé peu à peu dans une intériorité inquiète, le tableau 
final étale une conscience du danger tout proche mais inconnu encore qui fascine, qui 
éblouit à la manière de quelque instantané venu éclairer brutalement, en une fulguration 
aveuglante, une séquence que l'on croyait feutrée, avant de s'éteindre sur de troublantes 
ténèbres. Cette dernière scène (le jeu de mots serait permis, Richard s'identifiant au Christ 
avec insistance) dérange, soulève en nous des sentiments mêlés, émeut au sens premier 
du mot: met en mouvement. 

Henry PV se déploie dans un registre où le comique a une place plus évidente dans le texte 
même. Après avoir suivi les tribulations mi-loufoques, mi-profondes du personnage de 
Falstaff attaché à un prince qu'il se croyait acquis, nous voyons ce même Falstaff se faire 
renier sans appel, se laisser encercler, avec ses rares fidèles, dans un étau dont il ne sortira 
manifestement pas. Muet, consterné, il ne peut articuler lui-même le cri inhumain qui monte 
en lui. C'est le héraut qui, collant le pavillon de son porte-voix au micro qui y est installé 
et approchant l'appareil du visage de ce personnage immense, produit une distorsion 
stridente qui clôturera la pièce. Tandis que l'éclairage s'éteint sur le corps de Falstaff 
emprisonné dans des câbles, le hurlement impersonnel poursuit son appel. Empreinte de 
pathos et de désespoir, la conclusion, encore une fois, est terrifiante. 

Henry V s'est déroulé aux sons des combats et des affrontements, au son du métal des 
costumes heurtant le bois du décor. Les personnages y sont éreintés, le découragement les 
gagne, les pompes de la cour — anglaise — sont loin derrière. Or, la fin est joyeuse, 
détendue, libérée entièrement de toutes ses attaches antérieures; les figurants principaux 
sont habillés en costumes contemporains, et malgré le côté grinçant de leur caricature, 
malgré la dérision encore plus accusée qu'ailleurs dans le cycle — cet «Amen» chanté sur 
tous les tons, d'une façon à la fois exultante et légère, en dit long sur l'insouciance totale 
qu'on semble avoir acquise soudain —, il règne là une atmosphère nouvelle, celle d'un jeu 
différent changeant brusquement la direction de l'entreprise. 
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Cette dernière des trois finales, celle qui met un terme au cycle entier, est apparemment 
la plus relâchée, la moins «concluante». Or, si l'on y regarde de plus près, c'est elle, 
incontestablement, qui donne à l'aventure son prolongement ultime, qui jette un dernier 
pont, non équivoque, avec l'expérience actuelle. Le cycle avait débuté par deux serviteurs-
pantins actionnant de petites boîtes musicales. Les notes s'évanouissent maintenant peu à 
peu, après que les figures contenues dans l'écrin se sont animées tour à tour; l'Histoire 
s'est déroulée et nous avons été de plus en plus étonnés, au fil de ses méandres, de la 
trouver si peu étrangère. Lors de ce dénouement final, qui réintroduit la célébration, la 
fête, et d'où les personnages se retirent doucement, nous prenons conscience soudain qu'au 
cours des dernières heures, le monde a tourné à une vitesse folle et que nous venons sans 
nous en rendre compte de parcourir les siècles; Shakespeare, approprié enfin au point que 
l'on prenne par rapport à lui cette liberté absolue, n'a cessé de se rapprocher et nous a en 
quelque sorte, pour finir, restitués à nous-mêmes, généreux au point de nous laisser 
accoster, au terme de ses récits perdus dans la nuit des temps, tout au bord de notre époque. 

diane pavlovic 

La fin de Richard II. Bolingbroke, devenu Henry IV, se penche avec horreur sur le cadavre ensanglanté de son 
prédécesseur, qu'on vient de lui remettre en croyant s'attirer ses faveurs. Sur la photo: Robert Gravel (le duc d'York), 
Daniel Desputeau (le nouveau roi) et Jean Boilard (Richard II). Photo: Robert Etcheverry. 
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