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GUYLAINE MASSOUTRE 

À la recherche 
des forces vives 

L'hiver et le printemps 2002 en danse 

Retard. Que reste-t-il, après une saison de danse, sinon l'impression d'un décalage 
entre la danse et son discours ? L'écriture de la danse accuse son retard à dire au 

ralenti l'événement en temps réel. Pourtant, l'événement corporel, chorégraphié et 
dansé, a bel et bien eu lieu. Que la saison de danse, avec son abondance de jeunes 
forces, soit l'occasion de chercher cette trace immatérielle, que signent des forces 
vives. 

Redistribution de rôles 
Neuf interprètes de la nouvelle vague célébraient au Studio de l'Agora, cette saison, 
vingt ans de danse québécoise: ils reprenaient des pièces de huit danseurs experts, 
assez jeunes encore pour des créations à venir. Danse Cité marquait 
ainsi ses vingt ans de présence à la création. Le temps passe-t-il si 
vite, que tandis que leur âge fleuronne, comme disait Ronsard, une 
génération d'artistes de qualité, à peine reconnue, soit déjà poussée 
vers les coulisses ? Jean-François Déziel, Elinor Fueter, Emmanuel 
Jouthe, David Kilburn, Geneviève La, Marie-Eve Nadeau, Kha 
Nguyen, Catherine Viau, Daniel Villeneuve, cette relève pousse les 
interprètes Annik Hamel, Liza Kovacs, Sylvain Lafortune, Manon 
Levac, Heather Mah, Robert Meilleur, Ken Roy, Catherine Tardif 
du côté des « sages », les chorégraphes Louise Bédard, Sylvain 
Émard et Danièle Desnoyers ; même Brigitte Haentjens, experte en 
théâtre et non en danse, rejoint la fête commemorative. Quant à 
José Navas et Dominique Porte, on ne sait plus si ce sont des étoiles 
montantes ou s'ils sont au firmament: ils comptent aussi parmi 
ceux que la mémoire de Danse Cité a choisi d'honorer. 

Intéressante entreprise d'anthologie, le choix d'une pièce par année, 
entre 1992 et 2000, créée jadis à la demande d'un interprète invité 
à Danse Cité, est un exercice qui fait appel au souvenir. Quelles 
pièces revoir, lesquelles re-danser ? Résurrection touchante pour son 
allure de carpe diem, chaque pièce prend un nouvel essor dans un 
corps distinct ; elle ravive l'acte singulier d'interpréter. Touchant au 
temps en accéléré, l'amateur mesurera sa fidélité, sa nostalgie, ses 
préférences. L'expérience surprend, car elle vaut comme pur exercice 

One Night Only 2/3 de José 

Navas, présenté lors du Projet 

Célébration à Danse Cité. 

Sur la photo : Catherine Viau, 

Emmanuel Jouthe et Jean-

François Déziel. Photo : 

Stéphane Corriveau. 
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De Julia à Emile, 1949 

d'Estelle Clareton, présenté 

par Danse Cité. Sur la photo : 

Hélène Loiselle et les inter

prètes. Photo : Stéphane 

Corriveau. 

de goût ; mais une chose est sûre : la 
relève existe. Tant pis, si elle a déçu 
les aficionados de Liza Kovacs, de 
Manon Levac, d'Annik Hamel, de 
Sylvain Lafortune, qu'on ne saurait 
remplacer ; ceux qui ont eu la chance 
de les voir se diront qu'à toute pièce 
s'attache son interprète. Pourtant, 
les « doublures » sont à la hauteur de 
l'exercice. Qui ne verrait la person
nalité d'Emmanuel Jouthe, qui déjà 
« double » son devancier, avec sa non
chalance sans pareille, ou celles de 
Marie-Ève Nadeau et de Catherine 
Viau, qui se glissent dans des rôles de 
séduction qu'elles attirent vers elles 
avec adresse ? La formule « Inter

prète » de Danse Cité trouve ici un accomplissement : montrer ce que la danse doit à 
chaque corps et passer le flambeau ; tant pis, si le parti pris égratigne un peu l'inspi
ration du chorégraphe : celui-ci y trouvera aussi l'occasion de relire son propre tra
vail chorégraphique. Honneur au passeur, l'interprète, et à son fidèle complice, le 
répétiteur, vous avez la classe. 

Compagnies en émergence 
La relève s'appelle aussi Estelle Clareton. Sa pièce pour dix inter
prètes, De Julia à Émile, 1949 est une réussite, qui a emporté l'adhé
sion d'une jeune génération de spectateurs. Le propos de cette œuvre 
est essentiellement narratif, quoique la danse déborde toujours de 
l'explicite, s'égayant dans des tableaux où elle trouve sa nécessité: 
danser. Dans un espace qui figure un café, un couple âgé - on s'y 
attache à Hélène Loiselle - retrouve le temps passé. La danse évoque 
des moments marquants: rencontres, amour, amitié, détresse, rage, 
peurs, l'expérience multiforme du jeu explose en séquences animées, 
pleines de vivacité, tandis que le passage de l'onirisme se traduit par 
des temps morts où la gravité se fait poids, pesanteur et sommeil per
turbé. Au bord du cauchemar, le spectateur aura senti la dissolution 
de la danse, tandis que revenait soudain la présence d'une équipe 
vivante. Le pari chorégraphique est gagné. Autre clé du succès, les 
choix musicaux : la couleur d'Amon Tobin, notamment, invite la cho
régraphie à flirter avec le temps présent. 

La relève s'appelle encore Emmanuel Jouthe, et sa compagnie, Danse 
Carpe Diem. Priorité au souci d'aujourd'hui, disent tous ces jeunes 
chorégraphes, avec l'urgence propre à la discipline, grande consom
matrice de jeunes corps. Dans Chanel et les gémeaux, Accumulation 
et M, Jouthe poursuit un travail de groupe cohérent et l'expression 
chorégraphiée de la pudeur masculine, dans une ambiance de réflexion, 
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de fraternité et de poésie. Les trois 
pièces, aussi intéressantes les unes que 
les autres, ne sont pas sans rappeler, 
dans un registre plus plastique cepen
dant, les recherches déconstruites d'un 
Benoît Lachambre, un lien social souple 
y tissant la texture de l'œuvre. Dans M, 
David Pressault, un chorégraphe qui se 
prête élégamment au jeu de l'interpréta
tion, relève la part du duo chorégraphié 
et dansé originellement par l'Allemand 
Felix Ruckert. Sa complicité avec Jouthe 
fait surgir divers aspects de la masculi
nité, dans des registres habituellement 
exploités par des interprètes féminines. 
Les deux danseurs échangent intelli
gemment, sans artifices ni concession au 
voyeurisme, une sensualité autant pro
tégée d'ombre qu'intime. Le toucher 
chorégraphique s'étend au traitement 
novateur de l'espace : jamais n'a-t-on 

rendu la salle de Tangente aussi intéressante et adéquate à l'œuvre dansée ; l'espace 
fait ici partie intégrante de la danse, une qualité de la scénographie que les jeunes 
chorégraphes ont parfois tendance à négliger. Dans un égal souci de l'espace, Chanel 
et les gémeaux donne une large place à l'installation ; la composante visuelle, qui agit 
moins comme un élément de théâtralité que comme qualité d'espace et de lumière, 
accueille le travail de groupe des quatre jeunes interprètes, Julie Beaulieu, Caroline 
Cotton, Eve Lalonde et Claudia Péloquin. La coordination est assurée par Philippe 
Ducros, qui occupe une fonction plus théorique que narrative : son effort de distan
ciation est stimulant. Jouthe donne du large aux personnalités, et chaque interprète 
s'en saisit sous un angle clair. Une écriture adéquate suit la genèse de la chorégraphie. 
Quant à Accumulation, ce duo bien dansé montre d'autres capacités heureuses, dans 
un registre plus formel de la danse ; Jouthe y honore une commande d'artistes toron
toises, la jeune compagnie Overall Dance de Kate Alton. 

M d'Emmanuel Jouthe, 

présenté à Tangente. 

Sur la photo : Emmanuel 

Jouthe et David Pressault. 

Photo : Philippe Ducros. 

Autres moments de danse, où passe le désir ambivalent de rassembler des forces 
éparses. Une mention, d'abord, au travail de Nancy Leduc. Elle a donné, fin décem
bre 2001, à Tangente, la Cavalier bleue, un hommage au groupe d'artistes réunis 
autour de Kandinsky, au début du siècle passé. De l'almanach qui servit à reven
diquer l'art moderne, Leduc tire une fiction, « un récit gestuel dans lequel l'énergie 
féminine et l'énergie masculine cohabitent aisément » en une cavalière, hantée par ses 
origines espagnoles, un peu oubliées. L'effet est fortement théâtral, suggérant une 
suite de tableaux ludiques dans lesquels l'excès côtoie la prouesse physique. Résultats 
encourageants, pour une pièce touffue, mais traversée d'effets hétéroclites. 

Mentionnons, également, le travail plus harmonieux de Guylaine Savoie. Comme 
dans ses pièces précédentes, toujours passionnantes, Savoie a recours à une forte 
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théâtralité du solo. Dans Méduse ou la tête de Gorgô, elle s'appuie sur le mythe grec 
pour évoquer la séduction et la fascination entre la danse et son public. La soliste y 
explore la virtualité saisissante des apparitions et disparitions de son corps dans la 
lumière. Ce qu'une Jocelyne Montpetit exploite selon les ressources d'une tout autre 
esthétique, Savoie le cherche en recourant à la vidéo. En accordant une place impor
tante au jeu des regards et de la technologie qui lui sert de relais, elle établit un dia
logue entre ce médium froid et les images de son corps, comme une possible figura
tion de la pétrification. Le résultat est très intéressant, car il laisse planer un mystère 
dérangeant sur la dissolution du corps dans l'image lumineuse numérisée. Sans sur
charge, la danseuse cherche l'évocation fantastique, et la danse elle-même montre son 
penchant à s'y résorber. La pièce, d'une sensible poésie intimiste, mériterait d'être 
montrée en tournée. 

Méduse ou la tète de Gorgô 

de Guylaine Savoie. 

Photo : Rolline Laporte. 

Des forces stables mais dispersées 
Autre reprise, les solos de José Navas qui, à 37 ans, espère clore une carrière d'inter
prète et ouvrir une deuxième phase de chorégraphe : cinq pièces, dont la dernière est 
un duo avec Jamie Wright, rappellent dix ans de création déjà. L'impression de cer

ner un style se dégage de la soirée spéciale 
qui lui est consacrée. Navas aime les nar
rations qui humanisent le sujet dansant. 
Il construit des pièces équilibrées, avec 
une structure formelle dont il est le cen
tre. Il anime un espace, comme une sculp
ture vivante. Si sa personnalité charisma
tique lui vaut une part de son succès, sa 
gestuelle, il faut le dire, n'est pas celle 
d'un danseur expert. Non qu'il n'ait pré
senté des pièces exquises, mais parce que 
son corps, au demeurant bien musclé et 
entraîné, laisse dans l'immobilité ce que 
d'autres interprètes soumettraient au tan
gage de l'impulsion et à l'expressivité de 
la motilité. Navas cerne son instrument 
scénique et il s'en sert, avec les bonheurs 
d'un perfectionniste, pour trouver le ton 
juste, comme pour s'accorder avec les 
artistes qui l'entourent. De son geste, il 
propose un langage concret, une expé
rience du corps à un certain degré d'ab
straction. On lui doit ainsi Côté cœur, 
côté jardin, créée pour Annik Hamel, qui 
lui va toujours comme un gant et a su 
révéler l'actrice qui se cachait derrière la 
danseuse. 

Une angoisse de fond, chez Mireille 
Leblanc, traverse un projet artistique au 
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demeurant bien mené. En compagnie 
de Michèle Bastien, la chorégraphe-
interprète crée une pièce à caractère so
ciologique et théâtral, intitulée Dérive, 
un duo inspiré de la vie quotidienne qui 
met en valeur son plaisir de danser. Sa 
propension à orienter la danse vers le 
théâtre laisse toutefois planer un doute 
sur ce qu'un genre apporte vraiment à 
l'autre. La pièce, pleine de trouvailles 
chorégraphiques et de moments d'inter
prétation excellents, porte à souhaiter 
que les petites compagnies de danse 
puissent rejoindre ce que d'autres, au 
théâtre, ont réussi à monter en fait de 
parodie ou de mimésis des comporte
ments. La richesse d'un tel regroupe
ment aiderait à soutenir les aptitudes, 
sur le plan du témoignage social, de 
cette création isolée. 

Cette remarque pourrait aussi valoir 
pour le travail de Zab Maboungou qui, 
quant à elle, œuvre dans le domaine 
marginal d'une danse à caractère eth
nologique. La compagnie Danse Nyata 
Nyata, affaiblie par le décès d'une inter
prète, s'est enrichie d'une autre, formée 
en Afrique à la danse contemporaine. 
La pièce Mozongi, toutefois, semble 
avoir perdu un peu de son âme, l'énergie qui devrait circuler entre les interprètes 
apparaissant gelée, par trop intériorisée. Le rythme général de l'œuvre, qui en est 
affecté, court le risque de perdre le public. Le travail artistique de la compagnie, qui 
se consacre à des gestuelles et thématiques proprement africaines, demeure toutefois 
à suivre, unique et stimulante entreprise. 

Épigone d'O Vertigo, l'éclectique Carole Courtois, dans Vacuum, montre qu'elle se 
tient toujours en marge des circuits, tant par le choix d'une salle polyvalente de la rue 
Saint-Laurent que par la chorégraphie multidisciplinaire, le goût des béquilles ou 
machines du corps et l'anti-esthétique qu'elle cultive, sans confort pour le spectateur. 
Invitée par Danse Cité, elle a choisi Johane Madore comme chorégraphe, mais elle y 
a mis la main, bien secondée par le scénographe Gaétan Desombre. Installation, 
prestation en divers lieux éclatés, le public se promenant au centre, la pièce de danse 
non formatée réjouit par son non-conformisme et par son goût de la dérision et de la 
comédie. Le corps se fabrique avec et contre la technique, produisant sans fin du 
refoulé et du non-refoulé marginal. L'artiste interroge tout ce qui déporte le corps 
dans le monde des stars et prend ici une juste revanche sur le préfabriqué. Que revive 

Loha de Roger Sinha, 

présentée à l'Agora de la 

danse. Sur la photo : Natasha 

Bakht et Roger Sinha. 

Photo : Michael Slobodian. 
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Lina d'Isabelle Van Grimde, 

présentée à l'Agora de la 

danse. Sur la photo : Rémi 

Bolduc et Lina Malenfant. 

Photo : Michael Slobodian. 

encore l'underground montréalais, dérivé décadent du body art: c'est une saine bouf
fée d'air, aux limites de la folie et du non-sens, qui continue d'interroger la pornogra
phie, l'exposition de soi, en ôtant tout vernis à ce que l'art maintient dans l'ordre du 
cachet, de la vente et de l'art bourgeois. 

Des compagnies confirmées 
Loha et Thok de Roger Sinha marquent le retour d'un chorégraphe original et doué, 
hors des avenues narratives. Natasha Bakht, dans Loha, est particulièrement épous
touflante : elle réussit le passage de la danse traditionnelle indienne - elle a étudié le 
bharatanatyam à Toronto - et la danse contemporaine, apprise à Londres. Sinha la 
dirige avec talent, mettant en valeur son corps puissant, moteur d'un flux organisé 
de mouvements toniques. L'apport visuel de Vandal Costume, joliment souligné à 
l'éclairage par Caroline Ross, ajoute à ce noir univers de beauté. La gestuelle intelli
gible, à la fois codifiée et ouverte à l'expérience des mutations culturelles, donne un 
pouvoir d'attraction à la chorégraphie de Sinha, auquel accédaient moins ses der
nières pièces, à caractère thématique et social ostensible. Le public confirmait ainsi 
que la chorégraphie dans laquelle il pousse le geste dansé à un fort degré d'esthétisme 
accepte le métissage culturel, sans en faire un objet à démontrer. Les deux titres si
gnifient respectivement «acier» et «peau», en bengali; les corps, eux, ne lassent 
jamais ; ils sont entièrement emportés par la singularité de danser. 
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Lina, Graffiti pour une nuit blanche et Erosio, trois pièces d'Isabelle Van Grimde, un 
quintette et deux solos, ont été présentées à l'Agora. Chorégraphies exigeantes, 
autant pour les interprètes que pour le spectateur, qui mettent en question notre per
ception du temps et de l'espace, ce travail de création à même les corps en exercice 
n'a jamais atteint un aussi bel achèvement chez Van Grimde. Célérité, transferts de 
poids et d'énergie, propension à explorer les figures de torsion, ces qualités dans la 
gestuelle, signée pour un interprète élu, s'harmonisent à des créations musicales sur 
lesquelles la chorégraphe semble s'ajuster en dernier ressort. Van Grimde a toujours 
montré une oreille particulièrement musicale, mais elle prend une distance nouvelle, 
qui dégage la danse d'une éventuelle sujétion. La direction des corps a pris une 
aisance sensible. La danse se pare d'une qualité d'abandon qui permet au spectateur 
d'admirer à loisir les qualités de Lina Malenfant et de Robert Meilleur, chacun au 
faîte de sa maîtrise. Ce sont des corps exploités plastiquement, avec autorité mais 
doigté: on sent ici le matériau vivant quitter l'effort et l'exigence pour entrer de 
bonne grâce dans un monde complexe. L'espace joue de la musique et des corps, sans 
renoncer à sa plasticité première. L'abstraction visuelle met en valeur ici ce qui noue, 
reflue et traverse l'instant, pour s'attacher à un vivant. L'interprète semble investi par 

Nuit de Jean-Pierre 

Perreault, pièce créée en 

1986 et reprise en 2002. 

Sur la photo : David Kilburn, 

Robert Meilleur, Benjamin 

Hatcher et Mark Shaub. 

Photo : Robert Etcheverry. 
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La Femme des sables 

de Jocelyne Montpetit, 

présentée à l'Agora 

de la danse. Photo: 

Guy Borremans. 

la mission de retenir le temps. Exister ou 
être happé, tel est une part de son di
lemme; appelé par une attente exté
rieure, il renvoie une sorte d'étonnement 
d'exister, tout en retenant cette révéla
tion de la présence jusqu'à la fonder par 
la danse. Danser devient une récom
pense, un triomphe sur le temps et une 
prise de possession d'un espace et d'un 
moment vacants. L'interprète revient-il 
d'un monde lointain ? Oppose-t-il ses 
figures au déficit de l'intelligibilité et de 
la communication ? Van Grimde croise 
le mouvement universel et anonyme et la 
corporéité particulière, en les mettant à 
vue dans des lenteurs et des fixités in
téressantes pour la conscience. Le résul
tat de l'expérience est fascinant, sous 
tous les angles ; il soulève des questions. 
En outre, l'association heureuse de Van 
Grimde avec des compositeurs de mu
sique contemporaine donne à ces choré
graphies des moments formels d'une 
qualité sculpturale remarquable. Mais 
toujours, la danse vient fragmenter et 
déplacer les images, les territoires et la 
construction du sens, dans lequel 
l'artiste entend déterminer sa place. 

Avec Nuit, créée en 1986, la compagnie 
de Jean-Pierre Perreault a fixé sa signa
ture. On revoit la pièce en mesurant le 
temps passé et le génie de Perreault. De 
même que l'écriture se déploie avec 
retard sur l'événement, l'esthétique de 
l'œuvre acquiert une patine qui sied aux 
sentiments nostalgiques qui y circulent. 
Ses dix interprètes forgent leur indivi

dualité dans le langage chorégraphique de Perreault et s'adonnent à la répétition de 
motifs aériens qui, à force de chasses-croisés, fait ressortir les variantes et l'interpré
tation, ou, au-delà, ce qui résiste de différence entre les corps, ces états corporels pro
pres à la danse contemporaine et à l'acte individuel de danser. Les corps et les yeux 
qui les regardent ont mûri, avec la chorégraphie. Les chaussures dérangent toujours ; 
les lignes, l'espace et la gestuelle touchent ensemble, empreints de noire beauté. 

Jocelyne Montpetit, dans la Femme des sables, est revenue à une esthétique plus 
sobre, toujours accompagnée par Axel Morgenthaler à la création de lumières. La 
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pièce évoque les métamorphoses d'une femme en insecte, racontée dans un roman du 
japonais Abe Kôbô, dont Teshigahara avait tiré le film-culte, à la beauté plastique, la 
Femme de sable, en 1964. De cette curieuse aventure, Montpetit tire un étrange solo, 
une métamorphose chère au butô, où le corps tente de se matérialiser dans un état 
autre, ici de devenir grillon et de se fondre dans les éléments naturels, sable et soleil, 
auxquels une mort sèche destine tout être vivant. La danse de Montpetit narre une 
histoire fantastique et vante le matériau naturel, corps compris, précieux comme un 
bijou. La pièce mêle le minimalisme scénique et l'effet visuel saturant l'image, telle 
l'icône, visage auréolé de lumière dorée, une forme qu'elle affectionne justement. 
Dans la Femme des sables, l'esthétique japonaise sweet and sour, transposée dans 
notre monde, joue avec l'exotisme. C'est un voyage dans la fiction, le cinéma et le 
butô. Le compositeur Louis Dufort, qui avait travaillé avec Marie Chouinard pour 
le Cri du monde, souligne adéquatement la pièce de Montpetit ; il sait s'inscrire dans 
la veine plastique et la création de motifs, soutenues par l'indépendante artiste depuis 
plusieurs années. 

Compagnies invitées et chorégraphies d'ailleurs 
Les Grands Ballets Canadiens de Montréal nous régalent de spectacles appartenant à 
la sphère internationale des grandes salles. C'est un rendez-vous important de la 
danse de répertoire actuelle, quoique productrice d'œuvres d'une facture très dif
férente de celles des compagnies de recherche : les moyens qui leur sont dévolus ne se 
comparent pas. La Compagnie José Limon, dans Limon and Jazz, donnait un spec
tacle anthologique, pour le régal des yeux. Dans Psalm, chorégraphié par Limon en 
1967, on a refait la musique, preuve que la chorégraphie, toujours dissociable de son 
environnement sonore, a moins vieilli ; Étude (2002), de Caria Maxwell, rend hom
mage à Limon; If Winter (2001), de Billy Siegenfeld, se développe dans le même 
esprit, sur un jazz du milieu du XXe siècle. La compagnie fait donc alterner les pièces 
de répertoire et la création, sans peur de mélanger les styles. On s'y amuse, on y 
admire des corps performants, toniques, rapides ; la danse y réjouit le cœur, d'autant 
que ses interprètes viennent des quatre coins du globe, sans toutefois imprégner forte
ment la mémoire d'une thématique spécifique. L'interprète mis en vedette, toutefois, 
donnait un spectacle qui générait un appel de fascination ; mais on retiendra plus de 
charme que de virtuosité. 

Les Grands Ballets ont déjà montré le travail de Ohad Naharin, chorégraphe israélien 
venu diriger des interprètes plus jeunes de la compagnie montréalaise. Cette soirée 
stimulante a proposé une image neuve de la compagnie, qu'un programme plus clas
sique, un mois plus tard, couronnait de ses efforts. La reprise de Symphonie de 
psaumes (1978), de Jiri Kyliân, une œuvre pour seize interprètes sur une musique de 
Stravinsky, présentée il y a deux ans, a réjoui le public montréalais avec son inou
bliable décor de tapis orientaux suspendus au fond de la scène, créé par William Katz. 
Il y est question de prière et de spiritualité ; on y verra surtout une ode à la fragilité, 
empreinte d'un pessimisme que l'austérité de la danse, dédiée aux victimes du World 
Trade Center, rend noble et troublant. 

Quant aux Ballets Jazz de Montréal, indissociablement dérivés de l'expérience 
acquise par Louis Robitaille aux Grands Ballets, ils poursuivent une stimulante 
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Limon and Jazz, spectacle 

de José Limon, invité par 

les Grands Ballets Canadiens 

de Montréal. Photo : Beatriz 

Schiller. 

ascension, avec leur Lumière Espace Temps II, qui nous a permis de voir des choré
graphes nulle part ailleurs présents dans le travail d'ici : la Canadienne Crystal Pyte, 
l'Américaine Mia Michaels, le Français Patrick Delcroix, l'Américaine Charlotte M. 
Griffin, l'Américain Trey Mclntyre. On y fait alterner de petites pièces drôles, à voca
tion théâtrale, et des œuvres plus formelles, créées ou adaptées pour la compagnie. 
On y a aussi pensé une courte rétrospective de trente ans de danse aux Ballets Jazz, 
avec des images d'archives de bon ton. La chorégraphe Crystal Pite, en résidence, y 
accomplit une direction intéressante des onze interprètes et donne Short Works : 23, 
un morceau de choix ouvrant la seconde partie, encore illuminée par la voix d'Etta 
James, qui domine le Blue Until June de Mclntyre. La reprise de la pièce Sous le 
rythme, je... de Delcroix, pour dix danseurs, créée l'an dernier et interprétée, aux per
cussions et aux voix, par les danseuses de la compagnie, aidera, souhaitons-le, à fixer 
la nouvelle image de la compagnie et à fidéliser son public. 
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Lointains parents des Ballets Jazz, pour son origine populaire et sa formalisation 
postérieure, mais dans un autre style, celui du hip-hop, Rennie Harris Puremovement, 
compagnie de Philadelphie, a présenté quatre pièces, de 1992 et 1997, dans la série 
Danse Danse. Le succès de Puremovement repose sur un répertoire bien rodé, dont le 
moment est venu de voir si de plus jeunes danseurs pourront entretenir sa flamme 
originelle. La salle Pierre-Mercure, attirant un public inhabituel, rendait quelque peu 
incongrue la prestation mi-spontanée, mi-peaufinée de ce qui, jadis, ne se concevait 
que dans l'improvisation et la prouesse. On demande aujourd'hui aux danseurs de 
hip-hop de répéter des acrobaties qu'ils ont choisies selon une formule gagnante, en 
s'accompagnant d'une projection de diapositives à thème social. On découvre ainsi 
cet art de rue près de son contexte originel, à condition d'oublier que le système qu'il 
dénonçait le récupère et lui ôte sa force corrosive. Harris, à 38 ans, fait une carrière 
louable; mais on se dit, en voyant ses compagnons se produire athlétiquement en 
scène, que leur fougue dérangeante est plus grande que les pièces dansées. Après tout, 
c'est peut-être ce que le public aime ? Le showbiz, décidément, est un marché de 
dupes : Harris a-t-il vendu son âme au diable ? Là, les questions sur la danse ne 
comptent aucun retard, j 

Danse passion 

Les citations qui accompagnent cet article sont celles de dix-neuf 

danseurs, tous interprètes et parfois aussi chorégraphes, extraites 

d'un film présenté dans l'installation Rencontres inusitées, d'Alain 

Francœur. L'événement a eu lieu à l'Agora de la danse, en février 

2002, à l'occasion du vingtième anniversaire de Danse Cité. Alain 

Francœur est interprète, chorégraphe, vidéaste et metteur en 

scène. Ces témoignages proviennent d'artistes ayant œuvré, d'une 

manière ou d'une autre, à Danse Cité. Il s'agit de Lise Beausoleil, 

Lucie Boissinot, Marc Boivin, Sophie Corriveau, Annik Hamel, Liza 

Kovacs, Benoît Lachambre, Sylvain Lafortune, Anne Le Beau, 

Manon Levac, Heather Mah, Robert Meilleur, David Rose, Ken Roy, 

Gilles Simard, Daniel Soulières, Catherine Tardif, Guy Trifiro et Sarah 

Williams. 

Qu'est-ce que danser, pour un interprète ? 

« Mon corps est mon outil de perception premier du monde.» 

«Je rattache le mouvement à des sensations,à un ancrage.» 

« Les mouvements sont des déblocages, dans le bras, la jambe, le 

cou, ça pousse. Ce sont des portes qui s'ouvrent dans le corps. » 

« Il m'arrive de faire le geste avant renonciation. Le mouvement 

vient avant la parole.» 

« La danse dit ce qu'on ne dit pas en mots. C'est un langage de 

l'espace intérieur. » 

« Les compagnons de la danse sont la musique et l'éclairage. 

C'est austère, mais pur, une responsabilité par laquelle le corps 

est présent à part entière. » 

« La plupart des interprètes se mettent à nu. Pour bien des gens, 

c'est impossible à recevoir.» 

«On essaie que le corps rejoigne émotionnellement ou intel

lectuellement le public.» 

« Danser sert à faire surgir les émotions que le public ne sait pas 

qu'il ressent.» 

« L'interprète doit être consciemment présent. » 

« Le public peut être senti comme une agression. Quand je doute, 

j'aimerais que l'objet sur lequel je travaille se décolle de mon 

corps et soit extérieur à moi. » 

« Comme interprètes, il nous faut défier nos habitudes. » 

« Il faut beaucoup d'efforts de discipline, de volonté et subir un 

genre de vie financièrement irrégulier.Cela demande du moral.» 

« Le corps le plus extraordinaire ne suffit pas. L'interprète doit se 

sacrifier. » 
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