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P A T R I C I A B E L Z I L 

Du bambino à l'ado 
Fidèles à eux-mêmes, les Coups de théâtre offraient pour leur huitième édition une 

programmation éclectique : seize spectacles puisant à plusieurs disciplines et esthé
tiques, rappelant à qui l'ignorerait encore que le théâtre jeunes publics est aussi po
lymorphe que le théâtre pour les « vieux » (ce que l'on est, soit dit en passant, dès 
l'âge de 15 ans). Timidement, la danse jeunes publics fait ses premiers entrechats 
depuis quelques années, et le directeur artistique des Coups de théâtre, Rémi Boucher, 
lui offre régulièrement ses planches ; on pourra lire à la suite de cet article les comptes 
rendus de Barbe-Bleue d'Hélène Blackburn (Cas Public) et de Keiju, chorégraphie du 
Finlandais Jykri Karttunen. 

Si l'édition 2002 avait privilégié les adolescents1, celle-ci leur réservait trois spec
tacles : en reprise, le tonique Romances & Karaoké du Clou, l'excellent Richard III 
du Teatret Mollen (Danemark) et le maladroit Toutou Rien de Qui Va Là, compagnie 
québécoise de la relève. Le public de 9 et 10 ans a eu droit au meilleur (un réjouis
sant Nosfératu de Bob Théâtre (France) et la troublante Année du lièvre de la com
pagnie néerlandaise Stella Den Haag), comme au pire (Chair de papillon du Français 
Damien Bouvet). Pour leur part, les enfants de 6 à 8 ans ont été choyés avec de 
beaux morceaux de théâtre d'objets (Enveloppes 
et Déballages de France, Lords of the Railway 
d'Allemagne), du théâtre clownesque jouissif 
(Faux Départs de DynamO Théâtre), et un 
peu moins avec deux œuvres pas tout à fait 
abouties (l'Arche, opéra signé Anne Hébert et 
Isabelle Panneton, et l'Œuf, mis en scène par 
Caroline Lavoie). Les tout-petits (4-5 ans) ont 
pu voir, en reprise, Histoire à mourir debout de 
l'Illusion et la Couturière du Théâtre Bouches 
Décousues, tandis que les bambins de deux ans 
avaient l'honneur d'assister à la première pièce 
québécoise destinée à aussi jeunes qu'eux : 
Glouglou de Louis-Dominique Lavigne. 

Glouglou (Théâtre de Quartier) 
Le Théâtre de Quartier avait déjà créé pour la 
petite enfance, en 1991, les Petits Orteils, qui 
s'adressaient aux enfants de 3 à 5 ans. Or, un an 

Glouglou du Théâtre de Quartier, 

présenté aux Coups de théâtre 

2004. Sur la photo : Femke Bergsma, 

Jean-Sébastien Lavoie et Simone 

Chevalot. Photo : Nicolas Descôteaux. 

1. Voir mon article, « Parti pris pour les ados », dans Jeu 
107, 2003.2, p. 33-46. 
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LES COUPS DE THEATRE 2004 
L'Année du lièvre, Stella Den Haag, Pays-Bas 

L'Arche, les Coups de théâtre/Opéra de Montréal/Nouvel Ensemble Moderne, Québec 

Barbe-Bleue, Cas Public, Québec 

Chair de papillon, Compagnie Voix Off, France 

La Couturière. Théâtre Bouches Décousues, Québec 

Enveloppes et Déballages, Vélo Théâtre, France 

Faux Départs, DynamO Théâtre, Québec 

Glouglou,Théâtre de Quartier, Québec 

Histoire à dormir debout. l'Illusion,Théâtre de marionnettes, Québec 

Keiju, Jyrki Karttunen & Co/Nomadi Productions, Finlande 

Lords of the Railway, Theater Handgemenge, Allemagne 

Nosfératu, Bob Théâtre, France 

L'Œuf, les Coups de théàtre/RP.-Projet Pingouin, Québec 

Richard ///.Teatret Mollen, Danemark 

Romances & Karaoké, Théâtre le Clou, Québec 

Toutou rien, Qui Va Là, Québec 

Affiche : Gitte Kath. 

de moins, et le défi est tout autre, car ce sont des bébés spectateurs qui viennent 
prendre place dans l'espace feutré de Glouglou. Des bébés attentifs, qui ont reçu avec 
rires, billes rondes et babil joyeux cette première représentation... Le savoir-faire 
trentenaire du Théâtre de Quartier ne nous faisait guère douter du succès de l'entre
prise, du reste. Mais de quoi parle-t-on, sur une scène, à des bouts de chou de deux 
ans ? Tout simplement de leur courte mais dense expérience de la vie, où tout est placé 
sous le signe de la découverte et de la nouveauté. Glouglou est ainsi une ode aux 
premières fois : depuis « la première fois où je suis né » jusqu'à « la première fois où 
j'ai vu papa pleurer », en passant par le premier mot, la première purée de carottes 
(«Pouah! ») et les premiers pas (oh, la sensation du vent quand on se tient enfin 
debout!). L'onomatopée du titre suggère à elle seule un tas de petits plaisirs: le lait 
de maman qui descend dans la gorge, l'eau du bain, etc. Enfin, on évoque la lointaine 
vieillesse - le personnage-narrateur se remémorera alors ses premières expériences - , 
et la mort, cette ultime grande première de l'Homme... La mise en scène de Lise Gionet 
est empreinte de douceur: rien ne viendra effrayer les tout-petits qui se retrouvent 
pour la première fois dans l'espace noir du théâtre, déjà suffisamment impression
nant. Dans leurs costumes blancs, à mi-chemin entre le pyjama et le sous-vêtement, 
les comédiens Jean-Sébastien Lavoie et Simone Chevalot jouent tour à tour l'enfant 
et le parent. Des rideaux blancs diaphanes, dont l'ouverture marque la naissance -
sortie du cocon et entrée dans le monde - , délimitent le cercle de l'aire de jeu, autour 
duquel les enfants s'installent sur des coussins. Une flûtiste (Femke Bergsma) vient 
ponctuer les péripéties modestes qui animent ce petit monde. Louis-Dominique La
vigne et Lise Gionet tenteront-ils le vrai « théâtre pour bébés », pour les poupons de 
9 à 18 mois ? Sans doute... Pour l'heure, ils ont tout à fait séduit le tout nouveau pu
blic québécois de 2 ans. 
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Pour leurs «aînés» de 4 et 5 ans (!), les 
Coups de théâtre ont présenté en re
prise deux productions: la Couturière de 
Jasmine Dubé, spectacle du Théâtre Bou
ches Décousues qui intègre les arts vi
suels2, et Histoire à dormir debout de 
l'Illusion, Théâtre de marionnettes. Après 
un passage à la Maison Théâtre, ce dernier 
retrouvait l'espace intime de son petit 
théâtre de la rue Bienville. La fascination 

qu'exerce la scénographie, une immense boîte à musique où tourne une poupée, et la 
présence chaleureuse du vieil inventeur aux prises avec les frasques de sa créature, ne 
compensent qu'en partie une dramaturgie bien faible, quasi absente, en fait. Hélas ! 
c'est souvent le cas des spectacles de l'Illusion, qui ne se donnent que rarement des 
textes dignes de ce nom... et de ses belles marionnettes. 

Enveloppes et Déballages (Vélo Théâtre) 
Devant une salle bondée, Chariot Lemoine, coauteur et scénographe avec Tania 
Castaing, la metteure en scène, vient rappeler aux enfants l'importance du silence et 
de la concentration pour apprécier un spectacle, surtout celui-là, sans paroles, qui 
mise sur le son et les images et qu'il interprète en solo. Le message est passé, et tout 
ce qu'on entendra sera les murmures d'admiration, les oh ! impressionnés et, bien sûr, 
les rires... devant l'ingénieux théâtre d'objets pratiqué par cette compagnie française 
dont on découvrait avec plaisir le fin travail. Naguère théâtre de rue, Vélo Théâtre a 
transporté ses pénates en salle pour mieux protéger, au dire de Chariot Lemoine, une 
entreprise qui œuvre sur la fragilité. C'est en effet une sorte de théâtre miniature qui 
s'ouvre, se « déplie » même devant nous. 

Un facteur arrive sur scène à bicyclette ; son panier de devant et sa petite remorque 
croulent sous des montagnes de colis à livrer. Dans sa sacoche, il puise les lettres à 
distribuer, dont une carte postale, qu'il ne peut 
s'empêcher de lire et qui devient une invitation au 
voyage... Tout à coup, de la fumée s'échappe d'un 
grand carton: il faut bien l'ouvrir! Et alors... 
apparaît une jungle luxuriante, de format ma
quette, avec un volcan fumant que notre postier 
s'empresse d'arroser. Des figurines d'animaux ram
pants, volants, sautillants, s'animeront comme 
par enchantement. Comment tout cela est activé, 
mieux vaut l'ignorer, comme le comédien le signa
lait avec justesse à la fin du spectacle à une fillette 
intriguée par quelque effet: ça ne vaut vraiment 
pas la peine de sacrifier la poésie pour saisir un 
truc technique. 

Histoire à dormir debout 

de l'Illusion,Théâtre de ma

rionnettes, présentée aux 

Coups de théâtre 2004. 

Sur la photo : Pierre Potvin. 

Photo : Robert Etcheverry. 

Enveloppes et Déballages 

de Vélo Théâtre (France), 

présentés aux Coups de 

théâtre 2004. Sur la photo : 

Chariot Lemoine. Photo : 

Bruce Hartshorne. 

2. Voir le compte rendu de Lise Gagnon, « Le monde est 
une courtepointe », dans/en 111, 2004.2, p. 17-19. 
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Lords of the Railway d u 

Theater Handgemenge 

(Allemagne), présenté aux 

Coups de théâtre 2004. 

Sur la photo: Peter Mùller 

et Pierre Schàfér. Photo : 

Jôrg Metzner. 

Évidemment, les enfants découvrent là un terrain de jeu au potentiel infini: que 
d'histoires on peut inventer à partir de cet univers ! Le facteur de Chariot Lemoine 
semble d'ailleurs un grand enfant, déployant les contrées exotiques où voyage son 
imagination. La même fascination accueillera ensuite la plage de sable qui sortira 
d'un autre carton, puis la mer scintillante (un papier chatoyant) où nage une sirène, 
la ville portuaire, le cirque... Un fil dramatique relie ces microespaces, mais il est ac
cessoire: un dinosaure, sorti d'un petit colis, sera implanté dans la jungle, ensuite 
capturé et emmené par bateau à la ville, puis au cirque. On ignore le sort qui lui est 
réservé mais, autant qu'on puisse en juger, il ne semble pas avoir été transporté là 
pour être cruellement exploité... On aurait pu s'attendre à plus de substance, mais en 
vérité la magie que distille ce théâtre miniature et le plaisir que sous-tend un tel 
hymne à l'imagination balaient toute critique. 

Lords of the Railway (Theater Handgemenge) 
Deux amis d'enfance, parvenus à l'âge adulte, jouent au train électrique. Ils s'af
fairent avec méthode et moult précautions aux préparatifs de leur activité préférée. 
Visiblement amoureux de leur joujou, ils lui prêtent mille attentions (jusqu'au coup 
d'aspirateur pour s'assurer du bon fonctionnement de l'aiguillage) ; ils installent un 

pré où les incontournables vaches regarderont le train 
passer, plantent une maison et, bien sûr, une gare ; ils vé
rifient le système de lumières et de barrières. Tout ce 
préambule est long, lent, fastidieux... à un tel point que 
c'en est drôle. Et l'on s'amuse aussi ensuite lorsque la 
machine se met finalement en marche et que nos deux 
compères deviennent bruiteurs, mimant tous les sons (grin
cements, sonneries, décompression) ou lançant les appels 
au micro, alors qu'ils jouent en alternance le chef de gare 
et le conducteur. À voir comment ces tâches sont accom
plies sans mot dire, tel un rituel, on comprend qu'ils 
poursuivent ainsi, depuis des années, un loisir d'enfance. 
Dans leurs vêtements « drabes » d'employés de bureau un 
peu plus décontractés parce que c'est la fin de semaine, les 

comédiens allemands (Peter Mùller et Pierre Schàfer) prêtent tout le sérieux et la di
gnité nécessaires à leurs personnages de « electric train freaks » afin qu'ils ne sombrent 
pas dans le ridicule. 

Entre les deux amis, on perçoit une certaine compétition (à tour de rôle, ils repassent 
derrière l'autre pour corriger la position d'une vache, car ils ne s'entendent pas sur la di
rection dans laquelle celle-ci doit regarder), et une entente tacite. À leur jeu se mêlent 
peu à peu des souvenirs de l'enfance. Ainsi, lorsqu'ils s'amusent avec de petites figu
rines (les passagers) et qu'un petit garçon oublie dans le train son jouet préféré, on 
devine que ce drame d'enfant a été vécu par l'un deux, et qu'ils le rejouent pour lui 
trouver une issue favorable et ainsi panser la blessure ancienne. 

Le jeune public (7 ans) était bien sûr ébloui par le rutilant train à vapeur et son infra
structure complexe de rails, de ponts, de passages à niveau. Joué en anglais avec sur
titres, le texte simple ne distrayait pas de l'activité fascinante qui se déroulait sur 
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scène. À l'ère des jeux virtuels, le bon vieux train électrique n'a rien perdu de son 
pouvoir d'attraction ! Sur le plan du contenu, l'histoire étant passablement mince, il 
reste la complicité touchante des deux vieux copains, et le thème de l'enfance qui ne 
nous quitte jamais, avec ses joies comme ses chagrins. 

Faux Départs (DynamO Théâtre) 
DynamO Théâtre délaisse ici le théâtre acrobatique saturé de musique pop destiné 
aux préadolescents pour offrir aux enfants de huit ans et plus un délicieux petit spec
tacle clownesque qui scintille par instants de pure poésie visuelle. Le prétexte à ce 
divertissement au charme fou est tout simple : deux clowns, le « sérieux » Morgon et 
l'espiègle H. da ! (prononcez « Hida »), attendent fébrilement l'arrivée de Mister Jeff, 
vedette de leur spectacle. Le premier baragouine l'italien, la seconde un pseudo
allemand, et ils sont vraiment tordants ! J'ai eu un coup de cœur pour ce spectacle 
et pour Marilyn Perreault, dont le jeu relève du grand art; elle compose avec Yves 
Simard un duo comique irrésistible. 

Sur scène, trois valises de taille décroissante portant les noms de leurs propriétaires -
la grosse de Jeff, la moyenne de Morgon et la petite de H. da ! - signalent d'emblée 
la hiérarchie qui règne au sein du trio. Un peu perdus en l'absence de Jeff, ses deux 
subalternes annoncent plusieurs fois, et en grande pompe, son entrée : « Signore e si-
gnori... Mister Jeff ! » En vain. Ils décident donc de présenter des numéros, tant bien 
que mal, car H.da !, qui n'était jusque-là qu'accessoiriste, est vraiment maladroite. De 
la fanfare assourdissante jusqu'à la séance de spiritisme (pour faire revenir Jeff, bien 
sûr), en passant par le plongeon dans le verre d'eau et la jonglerie avec des valises, les 
gaffes de H. da ! se multiplient, et les enfants adorent ! Avec leur nez maquillé de 
rouge, les personnages sont attachants, 
attendrissants dans leur naïveté, avec un 
fond de mélancolie propre aux clowns de 
théâtre (que l'on pense à Yves Hunstad 
ou à Danièle Finzi Pasca). Le public n'at
tend bientôt plus du tout un Mister Jeff 
dont on se passe très bien... Lorsqu'on 
fait appel à un spectateur pour jouer un 
faux Jeff (au grand plaisir des enfants, 
car c'est leur professeur qui est choisi), on 
l'éconduit bientôt en le traitant d'amateur. 
Mais comme même les meilleures choses 
ne peuvent durer toujours, il faut bien 
que la rigolade, qui ne sert au fond qu'à 
meubler l'attente de Jeff, se termine. À la 
fin, une lettre adressée à Morgon, qui en 
contient une autre plus petite pour H. 
da !, leur apprend, devine-t-on, que Jeff 
ne reviendra pas. Résigné, chacun essuie 
alors son nez rouge, empoigne sa valise 
et part de son côté, par les sorties réser
vées au public... qui se lève spontanément 

Faux Dépor ts d e D y n a m O Théâ t re , 

p résen tés aux C o u p s d e t h é â t r e 

2004 . Sur la p h o t o : M a r i l y n Per reau l t 

e t Yves S ima rd . P h o t o : R o b e r t 

E tchever ry . 
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L'Œuf de P.P.-Projet Pingouin, 

présenté aux Coups de 

théâtre 2004. Sur la photo : 

Anne-Sylvie Gosselin et 

Daniel Desjardins. Photo : 

Yanick Macdonald. 

pour suivre des yeux leur (vrai) départ! Écrits (en collaboration 
avec les comédiens) et mis en scène par Jacqueline Gosselin, ces 
Faux Départs ont connu aux Coups de théâtre un très bon 
départ, et on leur souhaite longue vie, surtout s'ils continuent 
d'être défendus par les deux merveilleux clowns que sont 
Marilyn Perreault et Yves Simard. 

L'Œuf {\es Coups de théâtre/P.P.-Projet Pingouin) 
Caroline Lavoie, metteure en scène et directrice artistique de P.P.-
Projet Pingouin, accueille les enfants dans le foyer du Théâtre 
Prospero, leur annonçant qu'elle va leur faire visiter un théâtre. 
Dociles, les petits de 6 ans la suivent donc jusque dans les décors 
d'un autre spectacle, où le régisseur fait la démonstration de dif
férents éclairages. La visite se poursuit dans les coulisses, puis 
dans la salle de répétition, deux étages plus haut. C'est là qu'in
terviennent deux personnages de manchots, et que commence le 
spectacle, qui est donné ainsi, comme un laboratoire, sans le dé
cor et les éclairages (sinon minimaux) dont les enfants viennent 
tout juste de découvrir la magie. Si la mise en situation est sur
prenante, et intéressante l'idée de présenter du théâtre dans un 

lieu inhabituel, en revanche le « spectacle » paraît un peu fade puisqu'on mise exclu
sivement sur le jeu - honnête, mais sans étincelles - des comédiens (Daniel Desjardins 
et Anne-Sylvie Gosselin) et une fable bien ténue. Le texte de Heleen Verburg (une 
auteure néerlandaise reconnue, avec une vingtaine de pièces à son actif) a-t-il perdu 
de ses subtilités dans la traduction (Carole Tremblay l'aura sans doute elle-même 
traduit de l'anglais) ? Je ne sais trop, mais il reste que cette histoire d'amour et de pro
création entre deux pingouins fait long feu - d'ailleurs, ironiquement, le petit tant 
attendu décidera de ne pas s'installer dans cet œuf-là. Les personnages amusent 
pourtant au début, avec leurs souliers-palmes, leur démarche de pingouin, leur gros 
ventre... La stylisation est tout à fait réussie, mais les aléas de la vie de parents (qui 
couvera l'œuf? qui ira chasser?) à l'image de ceux des couples contemporains n'ont 
pas assez de mordant, ici, pour soutenir l'intérêt. À l'origine, la pièce s'adressait aux 
enfants de 10 à 12 ans, et les dialogues touchant à la sexualité et aux rôles sexuels y 
étaient donc peut-être plus aiguisés. 

L'Arche (les Coups de théâtre/Opéra de Montréal/ 
Nouvel Ensemble Moderne) 
Cet opéra m'a aussi laissée un peu sur ma faim, qui s'ouvre sur l'embarquement de 
couples d'animaux domestiques destinés à aller peupler le Nouveau Monde. Plutôt 
que l'histoire de l'arche de Noé, c'est celle de la colonie que raconte le livret d'Anne 
Hébert, abordant notamment les mariages forcés que ces départs, souvent à contre
cœur, engendraient. Conçue par David Gaucher, l'arche est d'ailleurs représentée par 
une structure de bois dont les poutres évoquent les barreaux d'une prison, car ce n'est 
pas de leur plein gré que s'embarquent pour le Nouveau Monde les animaux, « créa
tures inférieures », comme leur rappellent le chef d'expédition et le sergent recruteur 
- ce sont là les deux seuls hommes de la pièce, symboliquement grimpés sur des échasses 
que cache leur costume, longues silhouettes menaçantes. Les autres personnages sont 
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le couple de cochons, la vache et son bœuf, et surtout la jolie chatte espagnole, à qui 
l'on voudrait imposer un vulgaire matou. Les costumes (également de David 
Gaucher) sont magnifiques : les acteurs jouant les bovins ont le torse coincé dans une 
grosse tête, tandis que ceux qui campent les cochons arborent la tête de leur person
nage sur la poitrine, tout le torse devenant le corps de l'animal, peau rose plissée et 
queue en tire-bouchon... bien à sa place ! Les uns et les autres gardent donc l'usage 
de leur propre tête (!) et de leurs membres : coiffés d'un chapeau de voyage, ils portent 
valise à la main et bottes de pluie aux pieds. Les chats, eux, ont un simple costume-
vêtement avec une belle queue de fourrure : monsieur est en habit de cuir, avec une 
moustache bien dessinée, et madame, chevelure rousse flamboyante, a vraiment des 
allures espagnoles, avec son boléro rouge et son pantalon de fourrure aux couleurs 
de la robe caractéristique de sa race (beige, noir et blanc). Sitôt débarquée au 
Nouveau Monde, celle-ci tombera sous le charme d'un beau chat sauvage... au grand 
dam du matou qu'on lui avait destiné. Cette histoire d'amour et de rivalité constitue 
la seconde partie de la pièce, ce qui laisse tous les autres animaux en plan. On dirait 
que l'auteure ne sut quoi faire de ses passagers une fois qu'elle les eut menés à bon 
port. Un dénouement précipité tente tant bien que mal de boucler la boucle en ra
menant toute la ménagerie aux noces des deux félins. Or, cela paraît forcé, l'en
semble est un peu court (trente-cinq mi
nutes) et la structure demeure boiteuse. 
Malgré tout, le spectacle mis en scène par 
Keith Turnbull et en musique par Isabelle 
Panneton n'ennuie pas et s'avère réussi 
sur le plan scénographique comme sur 
celui du jeu. On pourra reprocher cer
taines répliques inaudibles, lorsque l'or
chestre (le Nouvel Ensemble Moderne, 
sous la direction de Lorraine Vaillan
court), installé à l'arrière-scène, s'emballe. 
Sinon, les voix sont belles (je ne m'aven
ture pas à juger plus sérieusement des 
qualités musicales, pourtant au rendez-
vous si j'en crois la critique spécialisée), 
et il est bien que les enfants aient eu 
accès, dans le chic Théâtre Outremont, à 
cet art élitiste entre tous qu'est l'opéra. 

Nosfératu (Bob Théâtre) 
Pour une catégorie d'âge au-dessus (9 ans 
et plus), voici mon second coup de cœur 
du festival : Nosfératu en théâtre d'objets, et des plus inventifs, donné sur une grande 
table qui tient lieu de castelet. Denis Athimon (l'auteur) et Julien Mellano de Bob 
Théâtre (France), qui mettent en scène et interprètent ce remake théâtral du film de 
Murnau, se sont visiblement amusés, et leur plaisir gagne le public, qui hurle de bon 
cœur et joue à avoir peur. D'ailleurs, les effets de surprise ne manquent pas, grâce à 
des noirs ponctués d'éclairages dramatiques, expressionnisme oblige: les visages 
éclairés par en dessous, le lustre du château, les yeux lumineux du comte Orlock, 

L'Arche de l'Opéra de Montréal et 

du Nouvel Ensemble Moderne, 

présentée aux Coups de théâtre 

2004. Photo : Yanick Macdonald. 
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Nosfératu de Bob Théâtre 

(France), présenté aux 

Coups de théâtre 2004. 

Sur la photo : Denis 

Athimon et Julien Mellano. 

Photo :L.L. de Mars. 

alias Nosfératu... Le défi de la noirceur 
au théâtre est relevé avec brio, appuyé 
par des éclairages insolites, souvent créés 
par les comédiens eux-mêmes. D'ail
leurs, le héros, Hutter, clerc de notaire 
envoyé au château d'Orlock pour y 
conclure une transaction immobilière, 
et sa tendre épouse Hélène sont per
sonnifiés par des ampoules électriques 
sur lesquelles sont dessinés des visages. 
Des trouvailles de toutes sortes ja
lonnent le spectacle, tels le paysage qui 
défile sur la longue table lorsqu'on y 

fait glisser une nappe, sur laquelle sont plantés des arbres miniatures - la dense forêt 
de Transylvanie - ou le conseil municipal « incarné » par cinq ou six moulins à café 
moustachus, que l'on branche pour signifier la grogne du conseil. Quant au terrible 
comte Orlock, c'est une tête hideuse que l'on tient à la main, avec des oreilles de 
chauve-souris ; le comédien drape son autre bras dans la cape noire qui constitue le 
corps du vampire et sa main devient celle du personnage... avec la portée tentaculaire 
que l'on imagine lorsque le bras est tendu. Les deux comédiens manipulateurs 
excellent à tenir tous les rôles : les cris stridents de la jeune femme, le zézaiement du 
héros, l'accent belge de la religieuse de l'hôpital qui l'a recueilli, etc. Sur une bande 
sonore qui grésille ostensiblement, la musique de vieux film d'horreur donne une note 
parodique à ce réjouissant Nosfératu, qui est, on l'aura compris, plus proche du Bal 
des vampires que du classique du cinéma expressionniste. En somme, du très bon 
théâtre, mené de mains de maîtres (sic). 

L'Année du lièvre (Stella Den Haag) 
Dans un registre bien différent, l'Année du lièvre a constitué un autre moment fort 
du festival, dont elle faisait l'ouverture. Marthe, douze ans, vit avec son père et sa 
nouvelle compagne, la femme aux seins et aux cheveux postiches ( « Tout était faux 
en elle », dira la fillette), qu'elle n'aime pas. Sa mère ? Elle est partie. Est-elle devenue 
cette itinérante aperçue à la sortie de l'école et qui s'enfuit à la vue de Marthe, comme 
celle-ci le prétend ? Mêlant le monde imaginaire de l'enfant aux scènes de la vie réelle, 
la pièce raconte le désarroi et la colère d'une jeune fille de douze ans privée de sa 
mère. La compagnie Stella Den Haag (Pays-Bas), dont on a pu voir au fil des ans 
quelques créations aux Coups de théâtre (Tempête, Vénétie, le Petit de la chèvre), 
aborde avec doigté les peurs et les traumatismes des enfants ; l'auteur et metteur en 
scène Hans van den Boom traduit avec une sensibilité aiguë leur imaginaire, qui vient 
à leur rescousse pour composer, comme ici, avec des réalités insoutenables, l'univers 
des contes intervenant dans les événements vécus par les jeunes protagonistes. 

L'Année du lièvre est un spectacle onirique, parfois proche du cauchemar, qui plonge 
dans l'inconscient de l'héroïne. La nuit, confie-t-elle à sa cousine Agnès (qui vient 
dormir chez elle avec son projecteur et des diapos de ses toutous !), un lièvre vient la 
visiter... D'abord angoissante («Je suis sûre que c'est un homme; j'ai senti son odeur 
d'homme»), cette présence se révèle rassurante, figure féminine de la mère absente, 
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qui se présente à elle avec un chaudron de 
soupe fumante. Le lièvre lui demande de 
soulever le couvercle : « Tu verras la mer, 
tu entendras les mouettes et ta mère 
chanter... » Entre ces épisodes nocturnes, la 
relation est tendue avec son père, un croo
ner qu'elle méprise : pour tout le monde du 
quartier, se moque Marthe, c'est « le chan
teur de la parade du boudin noir », mais 
pour elle, c'est « Léon louvoyeur ». N'est-il 
pas responsable du départ de sa mère ? Et 
ne l'a-t-il pas trahie en lui imposant cette 
nouvelle femme ? Mais le dénouement nous 
apprendra que si la mère est bel et bien 
partie le soir de l'anniversaire de Marthe, à 
l'issue d'une querelle avec son mari, ce 
n'est pas à cause de lui qu'elle n'est pas re
venue, mais parce qu'elle est morte dans un 
accident d'auto. 

Tout au long de la représentation, des 
images sont projetées sur un écran en fond 
de scène : la ville, la pluie, le lièvre qui 
marche au bord de la mer, et surtout la 
dernière scène de ménage : le chaudron de 
soupe aux tomates lancé à la tête du père, 
la soupe dégoulinant sur le mur et, tiens 
donc ! un petit lièvre de porcelaine cassé... 
Tout se remet en place ; doucement, Marthe pourra accepter l'inacceptable. Malgré 
la tristesse de la thématique, l'Année du lièvre n'est pas un spectacle lourd. D'abord, 
il s'agit de théâtre musical, et très tonique. Car attention, on ne parle pas ici d'acteurs 
poussant la chansonnette avec un filet de voix. Les cinq comédiens, un peu empêtrés 
dans leur texte français lorsqu'ils jouent, retrouvent tous leurs moyens devant le 
micro : ils ont des voix puissantes de chanteurs de jazz (professionnels ?) et créent des 
harmonies parfaites, accompagnés sur bande par un grand orchestre. Impres
sionnant ! La musique étant vraiment intégrée au spectacle, les micros restent placés 
en rang à l'arrière-scène, et les comédiens viennent y interpréter entre autres différents 
classiques des fifties, popularisés par Frank Sinatra et consorts (The Lady is a Tramp, 
Something Stupid, You Can't Take That Away From Me), tantôt soulignant l'ironie 
des situations, tantôt désamorçant une intensité émotive à trancher au couteau ou au 
contraire l'aiguisant (Here, There and Everywhere des Beatles, qui rend poignante la 
scène entre les parents et apparaît comme une prière d'amour de la fillette à sa mère : 
« I want her everywhere and if she's beside mei I know I need never care »). Dans le 
rôle de Marthe, Erna van den Berg, que l'on avait pu voir dans Vénétie, campe une 
fillette d'une troublante gravité, avec une attitude de défi et de désabusement qui 
cache tant bien que mal un grand besoin d'être consolée. Les costumes de couleurs 
vives semblent tout droit sortis de l'imagination de l'enfant, notamment celui de la 

L'Année du lièvre de la 

compagnie Stella Den Haag 

(Pays-Bas).Photo:Pan Sok. 
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Chair de papillon de 

la Compagnie Voix Off 

(France). Sur la photo : 

Damien Bouvet. 

Photo: Philippe Cibille. 

« poule à bouillir » de son père, avec ses seins postiches : d'immenses cônes de trente 
centimètres, pointus, lui confèrent une féminité obscène, menaçante, et lorsqu'elle les 
enlève (ils sont attachés avec du velcro à sa robe !), elle se les met sur la tête, telle une 
bunny. Évidemment on songe au lièvre, autre figure féminine toute de fourrure bleue, 
chaude et réconfortante. La densité symbolique de ce très beau spectacle est-elle 
entièrement accessible aux enfants ? Je l'ignore, mais du moins ne restent-ils pas 
insensibles à la révolte de Marthe, à sa solitude et à sa combativité. C'est déjà 
beaucoup. 

Chair de papillon (Compagnie Voix Off) 
On ne pourra pas en dire autant, hélas ! de ce spectacle français, qui vogue entre l'anti-
poésie destroy et la provocation racoleuse. Damien Bouvet (auteur et interprète) 
présentait une performance de transformiste qui m'a laissée perplexe, avec ses per
sonnages bêtes et méchants qui se succèdent au fur et à mesure qu'il se déleste des 
parties de son costume. Tout d'abord entre en scène une sorte de père Noël noir, 
obèse, vulgaire, qui se frotte lubriquement au sapin, assomme des oursons de peluche 
avec une pelle, fouille sous la culotte d'une poupée ou urine, de dos, sur la scène (le 
fait qu'on le voie plus tard, face à la salle, « repisser » en faisant couler de l'eau d'un 

petit arrosoir rouge n'élimine en rien la scato
logie du geste initial). Et je ne vous raconte là 
que le premier tableau... C'est suivi d'un petit 
Chaperon rouge qui tente d'aguicher le loup, 
puis d'un rat et, quoi d'autre ? Un peu n'importe 
quoi, incluant un vomissement vert qui n'avait 
d'autre but que de susciter des exclamations de 
dégoût chez les préadolescents. Le seul mérite 
de cette production tient à l'étonnant costume 
d'obèse qui métamorphose complètement la sil
houette du comédien: ces chairs énormes, do
minées par la petite tête chauve de l'acteur, 
constituaient certes une image mi-grotesque, mi-
cocasse, surtout lorsque le petit Chaperon rouge 
gambadait gracieusement sur scène, dans sa pe
tite jupe rouge à bretelles, image bédéesque d'un 
éléphant en tutu. Saluons donc le travail de 
Charline Beauce et surtout celui de la plasti
cienne Pascale Blaison. Cet extraordinaire cos
tume permettait au performeur de se livrer à des 
transformations progressives, allant de plus en 
plus vers le dépouillement. Lors de la scène fi
nale, on le voit déployer des ailes de papillon, 
sortir de sa dernière peau comme d'une chry
salide, le regard porté vers le haut. Image de 
liberté, de libération, de passage vers un état 
autre (on s'adresse à des jeunes impubères sur le 
point de connaître une transformation physique 
majeure). Malheureusement, ce propos est 
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englouti sous plusieurs couches d'images absurdes ou 
grossières qui rendent, ma foi, bien opaque toute cette 
démarche. 

Romances & Karaoké (Théâtre le Clou) 
Au cœur de l'adolescence et de cette création3, il existe un 
désir impétueux d'affirmation, d'être vraiment soi. Les 
quatre jeunes de Romances & Karaoké tentent de se dépa-
touiller avec ce désir-là, chacun à sa façon, en ruant dans 
les brancards ou en priant la Sainte Vierge. Julie croit que 
c'est ailleurs qu'elle pourrait être vraiment elle, car on la 
verrait avec un regard neuf. Difficile de se détacher de 
l'image de soi qui s'est imposée ; pour Julie, c'est celle de 
la tough, pour son amie Johanne, celle de la fille pognée... 
et leurs pendants masculins étouffent aussi dans leur sté
réotype. Au milieu d'eux, toute légèreté, la mère de Julie 
(Monique Gosselin, savoureuse) vient leur rappeler que la 
vie n'est pas si heavy... Elle-même ne change-t-elle pas de 
look au gré de ses états d'âme en faisant jouer son ka
raoké ? La danse est un excellent exutoire, assure-t-elle, en 
se trémoussant, à ces jeunes âmes en crise, qui n'ont que 
faire de Joe Dassin, Michel Fugain et autres sambas. 

Sur un texte éclaté de Francis Monty, qui zappe dans le 
temps et l'espace pour croquer ici et là les conversations ou les introspections des per
sonnages, Benoît Vermeulen signe une mise en scène énergique, où se bousculent 
élans spontanés et pudeur des émotions, bien branchée sur la réalité des jeunes. Entre 
la séduction et le racolage qu'exercent le texte comme la mise en scène, la frontière 
est parfois bien mince : un gros rot ou un personnage qui écrase les fleurs de la voi
sine et donne un coup de pied au chien, voilà des façons d'obtenir une adhésion bien 
superficielle du public, alors qu'un contact d'une rare qualité est établi par les comé
diens qui s'adressent familièrement aux spectateurs, avant et pendant la représen
tation. Par ailleurs, la musique omniprésente, les jeunes comédiens qui bougent bien, 
le corps étant un puissant moyen d'expression pour ces personnages, tout cela plaît 
visiblement aux ados, qui s'identifient à Julie (Sandrine Bisson), Tanguay (Patrick 
Bélanger), Johanne (Marie-Ève Bertrand) et Erik (Mathieu Gosselin), et réagissent 
beaucoup ! 

On comprend que les aléas de ces jeunes qui font du surplace les touchent, en parti
culier ceux de Julie, qui lance à sa mère qu'elle veut trouver de nouveaux horizons 
pour fuir le domicile familial, « lieu d'ennui, de douleur et de sclérose mentale », rien 
de moins! Mais sa quête de soi se solde par la quête... dans le métro. Du reste, ses 
sempiternelles fugues n'inquiètent plus personne, puisqu'elle revient toujours au bout 
de deux jours pour se jeter dans les bras de sa mère. Beau, bien cuirassé et fort en 
gueule, le couple de bums que forment (voudraient former, plus précisément) Julie et 

Romances & Karaoké du 

Théâtre le Clou, présenté 

aux Coups de théâtre 

2004. Sur la photo : Patrick 

Bélanger (Tanguay), 

Sandrine Bisson (Julie) et, 

à l'arrière-plan, Monique 

Gosselin (la mère de Julie). 

Photo : Simon Ménard. 

3. J'ai vu ce spectacle au moment de son passage à la Maison Théâtre en novembre 2003. 
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Toutou rien de Qui Va Là, 

présenté aux Coups de 

théâtre 2004. Photo : 

Eve Marchand. 

Tanguay s'oppose aux hésitations et à la timidité de Johanne et d'Erik, les 
« bollés » pas sexy et mal dans leur peau. Mais (comme on s'y attend tout de 
même un peu...) la revanche attend les timides au dénouement : et le public 
applaudit à tout rompre l'émancipation des « rejets ». Cathartique. 

Toutou rien (Qui Va Là) 
Cette « tragédie marionnettique » pour ados de douze ans est écrite et mise en 
scène par les trois membres fondateurs de Qui Va Là, compagnie de la relève 
de Québec : Félix Beaulieu-Duchesneau, Justin Laramée et Philippe Racine, 
les deux premiers en étant également les interprètes avec David-Alexandre 
Després. Un ourson de peluche, jeté à la poubelle puis à la ruelle, échappe de 
justesse aux chiens qui l'attaquent. Le ventre ouvert, il raconte son histoire, 
depuis le magasin War-Marks, où l'on trouve « tout pour rien », jusqu'à 
l'hôpital où il a été, l'espace d'une nuit, le compagnon d'une enfant malade. 
Après la mort de celle-ci, le père a jeté l'ourson, et ainsi se boucle son récit. 
Là, dans sa ruelle, parmi les sacs verts, encore la proie des chiens, il demande : 
« Prenez-moi dans vos bras, sauvez-moi. » La lumière se fait doucement dans 
la salle, et l'on comprend qu'il s'adresse vraiment à un membre du public, qui 
ne sait comment réagir, puis à un autre qui, plus dégourdi, monte sur scène 
pour donner une étreinte salvatrice à l'ours, tandis que la lumière baisse. 
Malheureusement, le spectacle ne se montre pas à la hauteur de cette belle 
finale. La scène à l'hôpital constitue un des moments de grâce de la pièce, qui 
autrement souffre de ruptures de ton, de vulgarité (les blagues odieuses sur 
l'inceste, le travail des enfants du Tiers-Monde ou à caractère sexuel, même 

si elles sont faites par des personnages d'ignares, demeurent pour le moins mala
droites, car il est difficile d'en contrôler l'effet devant un public de jeunes). Dans cette 
production qui ne manque pourtant pas d'inventivité et d'images fortes (le père 
archiviste, complètement aliéné par son travail, dont la tête est enveloppée de carton, 
par exemple), on retrouve un peu 
les mêmes défauts et qualités que 
dans les créations d'Antoine La
prise, à qui ces émules ont de
mandé le soutien à la mise en 
scène: une personnification des 
plus sympathique du Teddy Bear, 
mais aussi les agaçantes varia
tions de niveaux de langue, du 
soutenu au populaire. Se voulant 
humoristiques, ces ruptures de 
ton paraissent plutôt témoigner 
d'un manque de souffle : les 
jeunes créateurs de Toutou rien 
n'ont pas su assumer la charge 

tragique de leur héros de peluche. Pour parler de la solitude, de l'abandon, de la mise 
au rancart et du manque d'amour, l'idée était pourtant intéressante de choisir comme 
porte-étendard un ourson jeté au rebut. 
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Richard III (Teatret Mollen) 
Les adolescents étaient plus choyés avec 
Richard III, mis en scène par la Danoise 
Gitte Kath, et ce, malgré un texte trop long 
qui défilait dans des surtitres projetés trop 
haut, côté cour. Comme il s'agit tout de 
même d'une œuvre archiconnue du réper
toire, on aurait très bien pu abréger cette tra
duction, se limiter aux grandes lignes. Car 
cette fastidieuse lecture de surtitres nous dis
trayait du jeu excellent de Ole Sorensen, qui 
signe également l'adaptation. Sa composition 
de Richard III est magnifique. Déjà dans la 
salle pour accueillir les spectateurs (c'est la 
marque du Teatret Mollen, comme on l'a vu 
lors de l'édition 2002 du festival, avec deux 
spectacles, dont le très bon Lennie & 
George), il entre en action et dans la peau de 
son personnage en enfilant un gant noir dans 
la main gauche, en enlevant son foulard de 
soie pour le glisser, en boule, sous son cos
tume sombre sur son épaule droite, repliant 
ensuite ce bras atrophié. Un plateau surélevé 
de quelques pouces, délimitant l'aire de jeu, 
lui permet de boiter en le longeant, un pied 
sur le plateau, l'autre sur le sol. Entre chaque 
acte, un boogie-woogie ( « He likes to boo

gie...», surprenant refrain pour Richard III, on en conviendra!) revient comme un 
leitmotiv, tandis que Richard, gonflé d'arrogance et de suffisance, se trémousse lente
ment, jouant avec un menaçant couteau. Dans ces seules scènes, toute la méga
lomanie du personnage est illustrée, sa folie sanguinaire, sa pathologique soif de 
pouvoir. Seul en scène, Ole Serensen livre les principaux monologues de Richard et 
plusieurs dialogues, celui-ci discutant par le truchement d'un micro ou d'un magné
tophone avec divers personnages (sa mère et lady Anne). D'autres protagonistes, ceux 
qu'il éliminera progressivement, sont incarnés par des cartes à jouer (les figures 
royales, bien sûr). On a eu la bonne idée de faire un one-man show de cette pièce sur 
l'égocentrisme d'un homme. Personne - et pas même lui-même, ultimement - ne 
trouve grâce à ses yeux, ne le détourne de son power trip. Outre les intervalles de 
boogie-woogie, la mise en scène est d'une grande sobriété, et le choix d'une certaine 
lenteur permettait à l'acteur d'imposer avec finesse son personnage. À quelques 
reprises, notamment lors de la finale, on entend la bande sonore d'une version ciné
matographique de la tragédie de Shakespeare, sans doute celle de Laurence Olivier. 
Et c'est ainsi qu'on le verra mourir, simplement adossé contre un mur de tôle, tandis 
qu'on entend se croiser les fers, son cri d'agonie se mêlant à celui de l'acteur britan
nique. Une intelligente relecture de Richard III, donnée à des jeunes de 14 ans mé
dusés, qui ont offert des applaudissements nourris. 

Richard III du Teatret Mollen 

(Danemark), présenté aux 

Coups de théâtre 2004. 

Sur la photo : Ole Sarensen. 

Photo : Gitte Kath. 
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Ainsi, de 2 à 15 ans, bambins, gamins et ados ont eu droit à du très bon théâtre. Les 
Coups de théâtre gardent la barre haute, en effet, afin de présenter un éventail de pra
tiques étrangères (cette année exclusivement européennes) de grande qualité, et ce 
dans plusieurs genres: clown, opéra, théâtre d'objets, d'images ou à texte, danse, 
marionnettes... Alors qu'on se souvient d'une édition précédente un peu désertée, un 
effort semble avoir été fait pour que les spectacles soient vraiment vus. Dans des salles 
presque toujours pleines, le public a fait preuve, même devant les propositions les 
plus exigeantes, d'une intelligence et d'une générosité à la hauteur des œuvres qu'on 
lui offrait. J 

LISE GAGNON 

Keiju de Jyrki Karttunen (Jyrki Karttunen & Co/ 

Nomadi Productions, Finlande), présenté aux 

Coups de théâtre 2004. Photo : Ninna Lindstrôm. 

Enchantement 
et irrévérence 

Keiju (Jyrki Karttunen) 

Qui est Keiju ? Est-ce celui qui vient danser en bel 
habit coloré devant nous ? Ou sont-ce les innom

brables doubles du premier qui se multiplient à l'infini 
sur la scène ? Chorégraphie sur le double, le triple, le 
multiple, Keiju est d'une audace technologique remar
quable quoique toujours « naturelle ». Les projections 
vidéo des doubles du danseur qui s'animent sur de 
grandes toiles translucides s'intègrent, en effet, de ma
nière fluide au spectacle, et cela relève sans aucun 
doute de l'ingéniosité et de la spontanéité du danseur 
qui s'amuse à interagir avec tous ces doubles, issus de 
ses désirs ou de son inconscient. Soulignons le cha
risme, l'énergie et l'impertinence de Jyrki Karttunen. Il 
arrive à capter l'attention des enfants en leur pro
posant de la danse contemporaine « non narrative », 
ce qu'on n'ose pas souvent faire avec ce public, de peur 
de l'entraîner (et de le perdre!) dans un monde trop 
abstrait. 

Le premier double avec qui Keiju danse est à peu près 
nu. Seule une grande bouée cache son sexe, mais elle 
n'en dévoile pas moins ses fesses, et ce, au grand plaisir 
des enfants qui rigolent à chaque saut indiscret. Peu à 
peu, cet être irrévérencieux se vêtira des habits du 
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