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 SOFT VIRTUOSITY, STILL HUMID, ON THE EDGE 
Observer la marche. Encore et toujours. Comme un inépuisable point de 
départ vers des mondes inconnus. Regarder comment, à elle seule, une 
marche porte un corps. Explorer son caractère. Déformer sa course, la ralentir 
ou au contraire l’accélérer. Complexifier sa trajectoire. Et recommencer à 
marcher. Ensemble cette fois, en cherchant, même claudicant, un possible 
unisson. Observer cet unisson, décrocher de son orbite, plonger dans les 
abysses. Complexifier à nouveau sa trajectoire en la déviant d’un regard. Et 
maintenant cadrer en plan serré ces regards qui se croisent dans une forêt de 
hauteurs et de marches, dans des remous de vagues et d’ensembles, dans 
les jeux complexes du perpétuel mouvement de la vie. Ce monde inconnu… 
Avec son incroyable compagnie, Marie Chouinard multiplie les états de grâce 
dans une œuvre à la fois sauvage et raffinée, primitive et sophistiquée. Ses 
matériaux ? Un corps « sismographe » captant « le jeu des fluctuations qui 
l’environne » et cette lumière qu’elle travaille dans une incandescence sonore. 
Comme ici, dans cette épopée abstraite, tour à tour tragique et comique, 
païenne et sacrée, qui célèbre d’un geste vif et précis une humanité partie en 
quête de ses confins.
—
Caught in the endless movement of life, dance follows limping 
trajectories and magnetic glances. So many extrasensory orbits with 
which Marie Chouinard sketches the gait of humanity as it searches 
for its own limits.
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C’est en solo que Marie Chouinard commence sa carrière de danseuse 
en 1978. Pendant douze ans, la chorégraphe née à Québec, aujourd’hui 
installée dans son propre espace à Montréal, expérimente les multiples 
dimensions de son corps, de sa relation à l’esprit et à la matière. Une 
période au cours de laquelle elle signe près de trente pièces dont 
Cristallisation (1978), Marie Chien Noir (1982), S.T.A.B. (Space, Time and 
Beyond) (1986) et L’Après-midi d’un faune (1987). En 1990, alors  
qu’elle est internationalement reconnue comme une artiste singulière, elle 
décide d’interroger en groupe « cette pulsion vitale du corps » qui la fascine 
avec Les Trous du ciel, premier spectacle de sa compagnie. Suivront des 
œuvres marquantes du répertoire contemporain comme Le Sacre du 
printemps (1993), Les 24 Préludes de Chopin (1999), Le Cri du monde (2000) 
ou encore bODY_rEMIX/les_vARIATIONS_gODLBERG (2005).  
La recherche de Marie Chouinard, qu’elle définit comme « un point de fuite 
vers l’innommable », revêt des formes aussi diverses que la poésie, le 
dessin, la photographie, le cinéma, l’installation plastique ou la virtualité des 
nouvelles technologies.

 ET... 
ATELIERS DE LA PENSÉE 
Dialogue artistes-spectateurs avec Marie Chouinard, le 21 juillet à 17h30, 
site Louis Pasteur de l’Université d’Avignon 

Tout le Festival sur :
festival-avignon.com
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Pour vous présenter cette édition, plus de 1 750 personnes, 
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efforts, leur enthousiasme pendant plusieurs mois. Plus de la 
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 ENTRETIEN AVEC MARIE CHOUINARD 

Dans vos pièces, les marches ont des valeurs multiples. Ici, elles ont des 
présences et des récurrences particulières. Chaque individu poursuit sa 
propre trajectoire mais ensemble, ils donnent l’impression d’esquisser la 
marche de l’humanité.
Marie Chouinard : La marche, c’est une façon de se promener dans tous les 
possibles. Jeune danseuse, j’observais les gens bouger, marcher. J’observais 
toutes sortes de petites choses dans leurs genoux, leurs épaules, leurs 
chevilles. Cela me fascinait, et me fascine encore, de voir comment chacun 
danse sa marche. Quand un corps se plie sous l’effet d’une torsion, d’un 
empêchement, il évolue différemment dans l’espace. Pour cette pièce, j’ai 
effectivement demandé aux danseurs de marcher et j’ai amplifié leurs états 
d’âme car le corps se transforme en fonction de ses dispositions émotionnelles 
ou psychiques. Cela me permet d’expérimenter de nouvelles architectures du 
corps. C’est très ludique.

Ces marches n’auraient sans doute pas les mêmes densités sans les 
visages et les regards de vos danseurs que vous cadrez en plan serré 
grâce à des caméras sur le plateau.
Je ne saurais pas véritablement dire pourquoi, mais ce qui m’a intéressée, 
c’est de travailler les marches avec les visages et leurs détails : une bouche 
qui lentement se décrispe, des regards qui changent… Dans la transformation 
continue et incessante de tous les aspects du corps, le visage, y compris sa 
musculature, ses nerfs, se modifie sous l’effet de ce qu’il vit intimement. Dans 
l’absolu, il faudrait que tout le public soit au premier rang pour voir et entrer dans 
ce travail. Et parce que j’ai eu le besoin physique de montrer les visages, les 
caméras, utilisées en temps réel, se sont imposées. À d’autres moments, on 
peut voir les visages se couvrir, se découvrir, se recouvrir. J’aime beaucoup ces 
mouvements d’apparition et de disparition.

Il y a une dimension extrasensorielle dans la pièce, une résonance des 
corps, entre eux mais aussi avec la lumière, avec la musique.
Je pense qu’il s’agit d’une hypersensibilité. Je cherche des états de corps 
aux aguets, perméables, pour réémettre cette forme d’intelligence qui nous 
constitue psychiquement, physiquement, organiquement. Pour moi, le corps est 
une antenne, un sismographe. Dans mes pièces, tout le corps – ses sens, ses 
pores, ses cellules sur le mode de la perception afin de pouvoir capter ce jeu 
incessant des fluctuations visibles – comme l’air, les courants – ou invisibles 
mais présentes qui l’environnent. C’est comme avancer en ayant en main 
des chevaux sauvages. Pour les interprètes, cela demande à la fois un grand 
contrôle de soi et une présence hypersensible. Ils sont vigoureux, forts, centrés 
et en même temps à l’écoute, ouverts. 

Comment transmettez-vous cette philosophie du corps qui n’appartient qu’à 
vous et que vous avez élaborée en performant seule pendant quinze ans ?
J’invite les danseurs à être engagés dans des zones de liberté et de recherche 
interne. C’est à cette condition qu’ils verront émerger des mouvements que 
l’on ne sait pas nommer. Si je leur parle du visage, par exemple, je les mets en 
confiance pour ne pas créer de masque ou pour les faire tomber. Par exemple, 
je leur dis que le visage est la surface d’un lac où se reflètent leurs mouvements 
intérieurs, qu’il faut le laisser se transformer, qu’il ne faut pas se censurer. Alors 
seulement une vérité passera et rejoindra le spectateur. J’essaie avant tout de 
donner aux danseurs la possibilité de vivre pleinement la scène en créant des 

conditions particulières qui vont les révéler. C’est vrai qu’avoir dansé en solo 
très longtemps m’a mise au plus près de l’acte performatif ; alors quand je 
les dirige, je sais exactement ce que cela revêt pour eux de plonger dans ces 
états d’engagement.

Il y a dans la pièce un passage où vos danseurs semblent piégés, en 
fond de cale comme les réfugiés qui traversent la Méditerranée…
Au moment du travail, je voyais les grands drames dépeints des fresques 
classiques, des bateaux qui échouent, des visages tourmentés. Cela peut 
faire lien avec l’actualité, mais la guerre, les déportations, c’est l’actualité de 
l’Humanité depuis des siècles. Et dans cette pièce, il existe bien une forme 
de violence qui n’était pas visible au moment de la composition et que je 
n’ai remarquée que plus tardivement. D’une manière générale, l’inspiration 
me vient du corps dans l’espace vide du studio qui est comme un temps, un 
lieu sacré, d’un corps et de ses multiples articulations, pensées, sensations, 
de son souffle. Ma source de travail, c’est le phénomène du vivant. Par 
conséquent, toutes mes pièces ont une violence vitale que l’on peut ensuite 
croiser avec des événements de la vie.

Votre travail prend des formes aussi diverses que la poésie, le dessin, 
la photographie, le cinéma, l’installation plastique. Récemment, vous 
avez développé une application pour le web. Comment créez-vous ?
La raison qui me fait aller vers le en solo, ou une pièce de groupe, est la 
même que celle qui me pousse parfois à écrire de la poésie ou réaliser une 
installation vidéo. Au départ, il y a une envie de créer, après je vois la forme 
que cette envie prendra ! Une pièce peut prendre deux ans de réflexion, voire 
plus. La plupart des sujets que je travaille avec les danseurs sont latents 
jusqu’au moment où je trouve une pulsion de départ. Comme ici les marches 
et les visages. Ensuite, avec les danseurs, le processus de création peut 
prendre entre douze et quinze semaines. Et plus j’avance dans la création, 
plus le plaisir augmente, tout me semble plus riche de possibles. Dans Soft 
virtuosity, still humid, on the edge, nous avons travaillé les marches et les 
visages, après c’est comme une équation : on commence avec un élément 
et quand on l’a fait répondre à sa propre logique, il se développe, crée ses 
propres déclinaisons, se déploie presque par lui-même. Je n’ai qu’à faire 
un travail d’architecture. Disons que je déclenche une puissance, je vois où 
l’amener et comment. C’est un jeu. Pour moi, la création est un jeu, le plus 
beau auquel on puisse jouer. C’est un acte de vie, un acte de joie, celui d’être 
dans l’action. Tout part de la danse. Quand elle est fixée, on crée la musique, 
comme ici avec Louis Dufort qui travaille avec moi depuis presque vingt ans. 
Je lui envoie un enchaînement, il écrit un morceau sur lequel je me réajuste. 
La chorégraphie, c’est de la poésie incarnée : il y a des constructions par 
paragraphe, par refrain, par retour…

Parlez-nous du titre de la pièce, presque un haïku.
Je me souviens en répétition d’avoir dit être intéressée par cette virtuosité que 
l’on travaillait avec les danseurs : les fluctuations très subtiles du visage. Je 
leur ai dit : « c’est comme une soft virtuosity. » J’employais ce terme en leur 
expliquant ce que je cherchais : pas la virtuosité des grands battements ou 
des tours, mais tout de même une virtuosité. J’ai noté cette indication quelque 
part et, au moment de trouver un titre, c’est celui-là qui est venu, en anglais, 
ce qui n’est pas courant car je pense en français d’habitude !

—
Propos recueillis par Francis Cossu
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