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«Avoir l'esprit de ces ». Entretien avec Odette Guimond 

"o 0 

Odette Guimond: La création de la compagnie vient d'un travail qui a été fait 
au sein d'AUTOPOÏÉSIS, école d'art Feldenkrais que j'ai cofondée en 1995. 
Dans la foulée d'expériences qui y ont été faites, entre autres avec Isabelle 
Leclerc et Danny Carbonneau, j'ai accepté de poursuivre des projets avec eux 
au sein d'une nouvelle compagnie. On multiplie les stages mais, à un moment 

donné, on a envie d'aboutir à quelque chose ! Il faut aussi dire que ça rejoignait une autre expérience que 
j'avais réalisée avant en cofondant, en 1978, le Théâtre de la Nouvelle Lune, qui était doublé d'un centre de 
recherche. Mon idée a toujours été de faire de la recherche et de la production. 

Vous avez suivi une formation professionnelle à la Méthode Feldenkrais' entre 1987 et 1991 ainsi qu'une 

formation professionnelle en Alba Emotingil  entre 2007 et 2009. Vous êtes actuellement professeure 
certifiée de ces deux méthodes ainsi que directrice artistique et pédagogique d'AUTOPOÏÉSIS. Qu'est-
ce qui vous a amenée à vouloir découvrir le champ disciplinaire de l'éducation somatique ? 

C'est tout un cheminement ! Après ma formation au Conservatoire d'art dramatique de Montréal, terminée en 
1976, je suis allée faire, en Europe, une formation en mime et langage avec des camarades. C'était dans l'ère 
du temps, mais je sentais qu'il y avait une limite aux moyens que je connaissais. Je voulais trouver des moyens 
de sentir par l'intérieur le mouvement afin de le lier au langage. J'avais déjà eu une ouverture vers la méthode 
Feldenkrais et vers l'eutonieiii. Je me suis donc inscrite à des wurs de Feldenkrais et d'eutonie en 1979, que j'ai 
pratiqués à raison de deux fois par semaine pendant huit ans. C'est à ce moment que j'ai choisi d'aller plus loin. 
Il faut dire qu'avant de faire ma formation Feldenkrais, j'avais complété ma thèse de doctorat. La formation 
professionnelle m'a permis d'aller beaucoup plus loin. C'est d'ailleurs à ce moment-là que j'ai pris conscience 
de l'importance de repenser la formation des acteurs et la manière de faire du théâtre en se demandant comment 
les méthodes d'éducation somatique pouvaient aider les praticiens de théâtre. 

Votre intérêt pour le Feldenkrais et l'Alba Emoting se reflète-t-il dans votre pratique théâtrale ? Est-ce 
que l'éducation somatique influence, par exemple, votre direction d'acteurs ? 

Certainement. C'est pour moi fondamental. Ça m'amène, bien sûr, à emprunter un chemin différent en tant 
qu'actrice. En éducation somatique, c'est la relation à soi, mais aussi la relation avec l'autre et l'environnement 
qui comptent. J'ai donc développé une façon de jouer teintée par le fait de donner des leçons en Feldenkrais. Je 
procède un peu de la même façon quand je dirige des acteurs : avec un mode exploratoire, soit en mettant 
l'accent sur le processus de recherche. Je privilégie une direction indirecte et respectueuse du processus de la 
Personne. 

«Le temps si nécessaire pour arriver à faire 
quelque chose de différent de ce qu'on sait faire, 
c'est ça la création. » Odette Guimond 

Émilie Coulombe : Vous êtes, entre autres choses, comédienne, metteure 
en scène, professeure de lettres, de théâtre et d'interprétation ainsi que 
coordonnatrice du département d'Interprétation de l'École de théâtre du 
Cégep de Saint-Hyacinthe. En 1987, vous complétez un doctorat sur le 
langage et le mouvement intitulé « L'acteur et le corps apparent ». Vingt-
deux ans plus tard, en 2009, vous cofondez la compagnie de création 
Réverbère Théâtre dont vous assumez notamment la direction artistique. 
Dans quelle mesure la naissance de la compagnie vous permet-elle de 
concilier votre expérience et vos recherches théoriques ? 
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Selon vous, qu'est-ce qui fait la particularité du jeu d'un acteur initié aux méthodes d'éducation 
somatique ? 

J'ai souvent posé la question à mes élèves et aux gens qui viennent travailler avec moi. En général, ce sont des 
questions d'autonomie et de confiance, parce que les moyens de l'acteur sont respectés. On donne beaucoup de 
temps au processus de travail, parce qu'on ne peut faire rapidement que ce qu'on sait déjà faire. Faire de 
l'éducation somatique c'est, au contraire, prendre le temps de sentir des choses auxquelles on ne prête pas 
attention habituellement. C'est créer de nouveaux liens. C'est donc parfait sur le plan du processus créateur. 

Diriez-vous que le metteur en scène sert de guide à l'acteur ? 

Le metteur en scène sert de guide et, à partir des propositions, amène l'acteur à faire des choix. La part 
d'exploration et de propositions est très importante. Le guidage doit être indirect, mais très précis, comme dans 
une leçon d'éducation somatique. 

Vous êtes actuellement coordonnatrice du département d'Interprétation de l'École de théâtre du Cégep 
de Saint-Hyacinthe. Les professeurs y sensibilisent-ils leurs étudiants à l'éducation somatique ? 

Si j'ai cofondé AUTOPOÏÉSIS en 1995, c'est qu'il n'y a pas, à mon avis, assez de place faite à l'éducation 
somatique dans les écoles. Actuellement, à Saint-Hyacinthe, j'utilise un peu l'éducation somatique dans mes 
cours d'interprétation. Jacques Rossi, aussi praticien Feldenkrais, l'utilise dans ses cours d'improvisation et 
d'interprétation et cela teinte ses mises en scène. Toutefois, ça ne représente que peu de temps, parce que ça 
n'appartient pas au programme en tant que tel. Contrairement à ce qui existe ailleurs, ça demeure des outils 
exploratoires ou des contributions dans les échauffements. Au Québec, on emprunte à de nombreuses sources 
d'influence. On va chercher un peu de yoga, un peu de tai-chi, un peu de Technique Alexander, un peu de 
Feldenkrais, mais c'est dommage de voir à quel point rien n'est exploité dans sa rigueur et son plein potentiel. 

Du 30 avril au 18 mai prochain, le Réverbère Théâtre présentera la pièce Combat de Gilles Granouillet 
au Théâtre Prospero. Avant même de débuter les répétitions, vous avez consacré quarante heures à des 
activités exploratoires avec les acteurs. Quelle place avez-vous accordée au Feldenkrais et à l'Alba 
Emoting ? 

Ça vient d'une demande des acteurs, qui ont accepté de le faire sans être payés si on ne trouvait pas le 
financement nécessaire. Parce que pour eux, c'est fondamental. Quarante heures, ce n'est pas beaucoup. Le 
stage de perfectionnement, dont on a tiré certaines explorations, dure en réalité cent quatre-vingts heures. 
Isabelle Leclerc et Danny Carbonneau ont déjà fait deux de ces formations en Feldenkrais. Il y avait déjà un 
peu d'acquis. Les stages d'Alba Emoting s'étendent sur trente-six heures. Il est évident qu'on aime le processus 
de production en tant que tel, mais l'essentiel repose sur le processus et le travail de répétitions qu'on va 
commencer. On n'aura alors plus le temps de perdre, ou de prendre, ce temps qui est si nécessaire pour arriver 
à faire quelque chose qui est différent de ce qu'on sait faire. C'est ça la création. 

On a beaucoup parlé de développement de l'acteur mais est-ce que, selon vous, recourir à l'éducation 
somatique dans un processus de création théâtrale peut avoir un effet sur la réception des spectateurs ? 

Je peux me référer aux stages internationaux auxquels AUTOPOTÉSIS a participé. Les présentations qu'on y a 
faites, basées essentiellement sur les stages AUTOPOIÉSIS, avaient des sujets imposés : l'Antigone de 
Sophocle, La Leçon de Ionesco, Le Tartuffe de Molière, La Mouette de Tchekhov, ... On a souvent été primés 
pour nos présentations. Je pense à l'Antigone de Sophocle, qui a beaucoup touché les Grecs, ou à La Mouette 
de Tchekhov, par exemple. On nous questionnait alors souvent sur notre processus de travail. Comment se fait-
il que vos présentations soient si originales ? Et là, on parlait d'autonomie, on pariait de processus créateur, on 
parlait d'améliorer sa sensibilité. Si les gens ont été touchés et ont primé ces présentations-là, c'est que ça 
devait marcher. 
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D'où vous est venu votre désir de mettre en scène les textes de Gilles Granouillet, auteur 
complètement méconnu au Québec ? 

Complètement méconnu ! C'est scandaleux ! Ça vient d'un hasard, simplement parce que je lis beaucoup de 
théâtre. Je vais dans les librairies. J'achète beaucoup de livres. À un moment donné, je suis tombée sur cet 
auteur-là, que je ne connaissais pas, que j'ai trouvé dans une seule librairie, d'ailleurs. J'ai lu par hasard. Je me 
suis dit: « Ah ! Une pièce à trois personnages, ça pourrait être intéressant pour le Réverbère Théâtre ». Je l'ai 
fait lire à mes collègues et, vraiment, ça a été un coup de cœur unanime. L'écriture de Gilles Granouillet me 
touche profondément. Ensuite, j'ai fait venir tout ce qu'il avait publié. Nous ne connaissons pas assez cet 
auteur si prolifique, si important. Sa langue, son discours, ses thèmes et son écriture m'ont profondément 
touchée tout comme ils ont profondément touché mes collègues Isabelle et Danny. Cette découverte hasardeuse 
a fait que, sans pratiquement aucune ressource, on s'est lancés dans la production de La Maman du petit soldat. 

C'est en 2009 que vous avez mis en scène La Maman du petit soldat dans la salle intime du Théâtre 
Prospero. Les critiques ont été très positivesiv.  Réverbère Théâtre est alors devenu la première 
compagnie théâtrale américaine à porter Granouillet à la scène. Est-ce que travailler un second texte du 
dramaturge vous donne l'impression d'étoffer votre compréhension de l'univers de Granouillet? 

Quand on a fait la création de La Maman du petit soldat, c'était une création mondiale, parce que ça n'avait 
même pas encore été créé en Europe. Philippe Sireuil a créé la pièce l'année suivante. On a alors fait venir 
Gilles Granouillet à nos frais. On voulait savoir si on se trompait dans la façon de le comprendre. II semble 
qu'il ait bien aimé notre vision parce qu'il nous a apporté d'autres textes, dont Combat. L'année prochaine, on 
devrait monter Un endroit où aller, autre pièce de Granouillet dans laquelle il n'y a que deux acteurs. Chacun 
de ses textes est différent. Bien sûr, c'est le même auteur, ce sont les mêmes thématiques. Mais l'écriture est 
très différente d'une pièce à l'autre. 

Dans le sillage de La Maman du petit soldat, vous partagerez à nouveau la scène avec Isabelle Leclerc, 
Danny Carbonneau et Yannick Parent, respectivement directrice des communications, directeur 
administratif et directeur musical du Réverbère Théâtre. Cela dit, un nouveau venu s'est joint à votre 
équipe pour compléter la distribution de Combat. Qu'est-ce qui vous a poussée à approcher Carl 
Béchard pour interpréter le rôle du Frère ? 

Je pense que Cari Béchard pourra rendre ce rôle d'une manière éminemment personnelle. Mais ce sera un Cari 
Béchard qu'on ne voit pas souvent ! Bien sûr, nous étions dans la même cohorte au Conservatoire. Je l'ai donc 
vu jouer beaucoup de choses. Je sais qu'il est très recherché pour un certain casting qu'il rend 
merveilleusement bien, mais je pense que ça l'intéressait d'aller vers quelque chose de plus tragique. Plus 
profondément, ce sont des retrouvailles entre lui et moi. Ça faisait vingt-cinq ans que nous n'avions pas 
travaillé ensemble. Il a malgré tout conservé un intérêt pour ma démarche, de loin, étant occupé à tellement 
d'autres choses, mais ça lui faisait plaisir de s'investir dans le projet du Réverbère, de venir participer à un 
stage de Feldenkrais et d'Alba Emoting. C'est même lui qui a proposé d'avoir un quarante heures 
supplémentaires pour s'initier davantage à notre façon de travailler. C'est vraiment un grand cadeau ! 

Comment procédez-vous pour faire la mise en scène de Combat tout en y jouant ? Est-ce que cela vous 
apparaît un avantage ou un inconvénient ? 

En éducation somatique, on développe l'observation intérieure et extérieure de manière égale. Je pense que 
c'est très important de pouvoir être dedans et dehors. Le fait de devoir faire le même travail que les acteurs, soit 
l'apprentissage du texte, la construction du personnage et le travail de relation avec l'autre, me fait découvrir 
des éléments en tant que metteure en scène tout en confirmant des idées que j'avais. Je me propose beaucoup 
de choses à moi-même via ce chemin-là. C'est donc relativement facile pour moi en ayant de bons assistants 
pour me soutenir. Mon expérience pour La Maman du petit soldat a été très agréable, très positive. Ça n'a 
causé aucun problème à ma connaissance. Je peux être à l'extérieur à certains moments et je peux être à 
l'intérieur avec un assistant à l'extérieur qui se charge de filmer certains moments-clés à l'aide d'une caméra. 
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Pour moi, c'est un avantage, parce que j'aime jouer. J'aime aussi diriger et j'ai une vision assez claire d'un 
texte. Je pense bien orienter au plan conceptuel. J'ai des idées très claires et très précises tout en étant à l'écoute 
des propositions. C'est sûr que c'est un double stress, mais j'ai une très grande confiance dans mes 
collaborateurs. 

Vous l'avez mentionné tout à l'heure, après Combat, l'équipe du Réverbère attaquera un autre texte de 
Gilles Granouillet. Cela dit, à long terme, est-ce que ce serait trop vendre la mèche que de vous 
demander vers quels univers textuels le Réverbère Théâtre aimerait se tourner ? 

Ce serait un peu vendre la mèche, mais je peux vous dire qu'il n'y aura pas que Gilles Granouillet dans notre 
répertoire. Le Réverbère Théâtre s'intéresse au travail de l'acteur et à la création. Éventuellement, on pense, 
entre autres, présenter un collage de textes non théâtraux et un texte théâtral à dimension musicale, parce que la 
dimension percussive est très importante pour le Réverbère Théâtre. 

C'est ce qui met fin à notre entretien. Merci beaucoup ! On a déjà hâte de voir tous ces projets réalisés. 

Propos recueillis par Émilie Coulombe, le 7 janvier 2013. 


