
Cet ouvrage est paru a la veille de la
retrocession de Hong Kong ala Chine, cet
«empire communiste» dont la population
represente un quart de I'humanite. Axel
Maugey a voulu nous donner, a ce
moment crucial de son histoire, non pas
un reportage sur Hong Kong, mais une
vue de "interieur, par des Quebecois qui
ont reussi brillamment dans cet Hot
capitaliste, desormais chinois. Cette idee
originale nous vaut la presentation de
quatorze individus hors du commun.

Le pari qui, semble-t-il est tenu, est
que I'ideologie chinoise continentale ne
tuera pas la poule aux oeufs d'or insulaire.
Pragmatiques, les Chinois ont dans les
affaires «une politique de petits pas.» lis
avancent avec prudence!

Chaque chapitre nous presente une
personnalite originale, missionnaire,
homme d'affaire, homme d'etat, haut
fonctionnaire, specialiste des
telecommunications, des finances, de
I'informatique, du droit, de la diplomatie,
du commerce et meme un artiste. Quatre
chapitres du Iivre nous donnent
d'emouvants portraits de femmes. Tous
nous montrent comment ils ont reussi a
force de courage et de tenacite a
s'integrer aun monde totalement different
par la culture et la pratique des affaires a
la chinoise.

Maugey a la plume alerte et sait
captiver notre interet pour ses heros
quebecois dont il brosse des portraits
souvent fort pittoresques et toujours
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interessants. Mais iI est evident que
I'aspect passionnant de ce livre vient plus
encore de la maniere dont sont montres
les enjeux, les defis releves et les
obstacles a vaincre. La psychologie de
I'homme d'affaire, chinois aussi bien
qu'occidental, le c1imat des rencontres, les
strategies des negociations sont decrits
avec beaucoup de finesse. Cet ouvrage
est egalement une legon de courage et un
hommage aux hommes et aux femmes de
ce pays. Une bouffee d'esperance aussi.

Andre Maurois avait ecrit «Conseils a
un jeune Frangais partant pour
l'Angleterre.» De meme, le livre de Maugey
pourrait se lire: «Conseils a de jeunes
Quebecois partant pour la Chine.» Les
deux auteurs ne manquent pas d'ironie et
d'humour. L'ouvrage de Maugey se lit
comme un roman, avec une dimension
politique grave et plus serieuse, etaye de
faits reels. 11 est fort agreable aussi de se
sentir en compagnie d'un humaniste qui,
de Malraux a Peyrefitte, a tout lu sur la
perception occidentale d'un monde
asiatique fascinant.

Pierre Leon
Universite de Toronto

Huit articles, consacres au role des
femmes dans le theatre europeen, sont
presentes dans I'introduction synthetique
d'Elizabeth Woodrough. La collection
groupe les diverses communications faites
a Londres, lors d'un colloque tenu en
1993. On y a ajoute une communication



qui date de 1989, par Elizabeth Howe,
decedee en 1992 et a la memoire de
laquelle Sarah Stanton rend un vibrant et
emouvant hommage.

II s'agissait surtout, d'apres E.
Woodrough, d'explorer les conditions dans
lesquelles oeuvraient les femmes en tant
qu'actrices, dramaturges et
administratrices de theatre. On nous
avertit en meme temps que le theme
commun de plusieurs contributions est
I'exploitation des appas feminins ("female
form") par des dramaturges masculins, ce
qui d'emblee devrait poser les jalons
feministes de la majorite des
communications. En realite, I'ensemble a
moins d'allegeance feministe que I'on
croirait.

Elizabeth Howe rappelle que la premiere
apparition d'actrices sur la scene du
theatre anglais eut lieu au lendemain de la
Restauration, et, comme il fallait s'y
attendre, souleva un certain tolle dans le
public (surtout masculin), a la fois ravi et
emoustille par les charmes, sinon les
nudites, de ces dames. La graine du
"burlesque" anglo-saxon avait donc ete
semee. Les attraits de la femme, exposee
en public, et surtout en tenue un peu
legere, creerent une nouvelle rhetorique
scenique qui modifierait et approfondirait
toute relation erotique entre les
personnages d'un nouveau theatre a
sensation. Avec force exemples, E. Howe
demontre I'efficacite rentable d'une
evolution theatrale fondee sur le
voyeurisme. E. Howe souligne toutefois
que les dramaturges opportunistes de
I'heure n'etaient pas seulement des
hommes, mais aussi des femmes, comme

Aphra Behn, probablement la premiere
femme auteur en Angleterre.

Jan Clarke aborde le probleme de la
perception negative, sinon pejorative, que
I'on a eue des actrices en France au XVlle
siecle, ainsi que dans une certaine
bibliographie critique du XIXe et du XXe
siecles. J. Clarke fait grand cas du retour
a la religion vers la fin du XVlle siecle, et
estime que cette regeneration religieuse
eut une emprise sur toutes les couches de
la societe. En fait il serait plus exact de
dire que c'est seulement la cour d'un Louis
XIV vieillissant qui etait devenue un lieu
d'ennui et de bigoterie. La ville, les salons
bourdonnaient d'un libertinage malicieux et
cynique dont le theatre se faisait le
complaisant complice. Faut-il s'en remettre
au sentencieux Tralage qui regrette les
chasses-croises a l'Opera, mais qui par
ailleurs reconnait - J. Clarke ne le dit
pas - qu'il y a bon nombre d'acteurs et
d'actrices qui vivent "regulierement et
meme chretiennement"? Dans un meme
ordre d'idees, les propos de d'Aubignac
dans sa Pratique du Theatre (1657) sur
les filles qui ne devraient "monter sur le
Theatre, si elles n'ont leur pere ou leur
mere dans la Compagnie", ne
representent sans doute pas le sentiment
commun. II est vrai qu'acteurs et actrices
n'etaient pas en odeur de saintete. Mais il
n'est pas certain qu'il y eut une sorte de
conspiration generale specialement dirigee
contre les actrices. Et les attaques contre
Mademoiselle de Moliere n'etaient
finalement que le plaisir de quelques
imbeciles, parmi lesquels I'ineffable
Grimarets.

Le role positif des femmes au theatre,
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comme actrices, employees, voire comme
administratrices, souligne J. Clarke,
ressort des travaux de S. Wilma
Deierkauf-Holsboer, et meme du Theatre
franr;ais (1674) de Chappuzeau qui
evoque I'egalite des hommes et des
femmes au theatre. L'article de J. Clarke
cherche surtout ca denoncer la
discrimination dont les femmes melees ca
la vie theatrale ont ete les victimes. Mais si
la cause feministe y gagne, I'histoire
quotidienne du theatre risque d'y perdre,
compte tenu de temoignages divers qui
relevent plutot d'un tri et non d'une
enquete globale.

L'article d'Elizabeth Woodrough laisse
une impression d'ambigu"ite.
Abondamment documentee et faisant
preuve d'une erudition irreprochable, cette
etude annonce dans son titre un parallele
entre Aphra Behn et Madame de Villedieu.
On s'attend donc ca decouvrir de nombreux
points en commun entre les deux femmes.
II faut toutefois reconnaitre que les
quelques rapprochements ou
ressemblances, comme de subir des
attaques personnelles, restent superficiels.
Lorsque E. Woodrough aborde la facture
theatrale des deux dramaturges (Mme de
Villedieu fait d'ailleurs pale figure ca cote
d'Aphra Behn), elle est contrainte de
constater d'enormes differences: "Any
detailed analysis of the three
Desjardins/de Villedieu plays can only
underline how little her theatre has in
common with the dramatic works of the
English Astrea" (p.43). Et ce n'est pas
parce que la tyrannie masculine apparait
chez I'une comme chez I'autre, que Aphra
Behn et Mile Desjardins se ressemblent.

Cette tyrannie etait ... universelle. Ces
reserves ne devraient cependant pas faire
oublier que la contribution d'E. Woodrough
offre en realite deux sujets distincts, traites
avec finesse et profondeur. D'une part elle
traite d'Aphra Behn et s'inscrit dans la
Iigne de pensee d'E. Howe. D'autre part
elle etudie la courte carriere theatrale de
Mme de Villedieu, son contact avec
Moliere, et enfin ses preferences pour une
litterature en prose plus lucrative.
Quelques broutilles, comme d'imaginer
que le conflit Moliere-Lulli put exister au
lendemain de Dom Juan et du Favory
(1665); ou de croire que Catherine
Desjardins ne voulait ca aucun prix que ces
Lettres et billets galants soient publies,
alors que la critique interne de cette prose
larmoyante risque de prouver le contraire.

Dans "French Romanticism & the
Actresses", Christopher Smith passe en
.revue les grandes vedettes feminines de la
scene fran9aise au XVII le, et surtout au
XIXe siecles. Le profil d'Adrienne
Lecouvreur reste assez flou. Par contre,
I'evolution du jeu theatral ca la fin du XVII le
siecle, aureolee du prestige du grand
Talma, est traitee en profondeur ca partir
de I'interpretation d'Othello (1792),
passablement remanie par I'iconoclaste
Jean-Fran9ois Ducis, pour un public
paradoxalement "classique" de la periode
revolutionnaire. C'est ca cette occasion
qu'est evoquee Magdelaine-Marie
Desgarcins dans le role de Hedelmone
(Desdemona), chantant la "Romance du
Saule", une innovation audacieuse que C.
Smith serait pret ca attribuer au
temperament moins inhibe de I'actrice.
Est-il permis de suggerer qu'il ne s'agissait



peut-etre que d'une imposition par Ducis,
voire par Gretry, compositeur de la
"romance", a laquelle Mile Desgarcins
pretait volontiers son propre gout
exhibitionniste?

La galerie des grandes actrices au XIXe
siecle comprend l'lrlandaise Harriet
Smithson, beneficiant d'un succes
considerable a l'Odeon vers les annees
1830; Mademoiselle Mars, reduite a son
role statique de Dona Sol de Silva dans
"execrable Hernani de Victor Hugo, alors
qu'elle a brille sur la scene franyaise de
1795 a 1844 dans les roles les plus divers;
Louise Baudoin, estompee ici dans I'ombre
envahissante de Frederick Lemaltre; Marie
Dorval, rivale de Mile Mars, au talent
naturel extraordinaire et a laquelle C.
Smith consacre une jolie page elogieuse.
Suit la talentueuse Rachel dont on aurait
aime que les grands roles classiques,
dans du Corneille et du Racine, eussent
ete mieux evoques, plutot que de
I'associer aux drames insipides de
Franyois Ponsard. La derniere actrice, et
non la moindre, acompleter cette fresque
est evidemment Sarah Bernhardt. Compte
tenu de sa reputation et de la variete son
talent, on reste un peu sur sa faim. La
grande Sarah ne fut-elle pas I'interprete de
tous les classiques? directrice du Theatre
des Nations (1898), auteur dramatique
(/'Aveu, Adrienne Lecouvreur, Un coeur
d'homme) , peintre, sculpteur, vedette de
cinema (La Dame aux camelias, en
1912)? Cette prolificite absolument
exceptionnelle est tue, ce qui risque de
donner aux conclusions de C. Smith sur
I'accessibilite des actrices a une solide
formation un petit air de vaine

compassion.
Deux articles de la collection ont ete

consacres au theatre allemand, et
specialement au role que certaines
femmes ont joue dans I'evolution de la
production theatrale. Reform of the
German Theatre: Frau Neuber & Frau
Gottsched, par Lesley Sharpe, evoque
avec force details la vie et les activites de
Caroline Neuber et de Luise Adelgunde
Viktoria Gottsched. A partir d'un arriere
plan historique concis mais eclairant du
theatre allemand au XVllle siecle, Frau
Neuber emerge comme une femme de
tete qui collabora des 1727 avec Johann
Christoph Gottsched, le theoricien idealiste
qui vit dans I'expression theatrale un
moyen d'education morale populaire et
d'ouverture intellectuelle. Grace aux
interventions de Frau Neuber, des textes
etablis s'imposerent a la scene, et le jeu
des acteurs se fit plus nature!. Des 1730
elle contribua fortement a I'heureuse
diffusion du repertoire comique franyais en
traduction (surtout Moliere et Destouches),
qui prit la releve de pieces trop serieuses.
Son conflit avec Gottsched en 1740 sonna
son glas. Quelques annees auparavant,
une autre femme avait toutefois
commence a epauler Gottsched. Ce
dernier epousa en 1735 Luise Adelgunde
Viktoria, connue alors comme Frau
Gottsched. Tres cultivee, elle etait a la foi
poetesse, dramaturge et traductrice. Pour
son oeuvre theatrale, qui consiste en
quatre comedies originales et une
tragedie, elle dut neanmoins se soumettre
aux exigences de son mari, ce qui semble
avoir explique la minceur de ses propres
intrigues, voire la peinture satirique qu'elle
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fait des femmes savantes, comme dans
une adaptation de La femme docteur, ou
la Thfwlogie tombee en Quenouille, de
Bougeant. En depit de la variete de son
talent, I'oeuvre de Frau Gottsched reste
conservatrice et a cent Iieues d'une
quelconque emergence feministe.

Agnes Cardinal, dans son Shadow
Playwrights of Weimar: Berta Lask, IIse
Langner, Marieluise Fleisser, evoque trois
dramaturges feminins et feministes,
chacune a sa maniere, dont les oeuvres
ont ete jouees vers la fin des annees 20.
Berta Lask, d'allegeance communiste des
1923, triompha en 1925 avec une oeuvre
tres revolutionnaire, Thomas MOnzer,
basee sur une revolte de paysans en
1525. Mais les autorites s'en inquieterent
au point qu'elles censurerent toutes les
activites litteraires de Berta Lask, et firent
en sorte que son Leuna 1921, autre drame
documentaire sur I'injustice sociale et les
rouages du pouvoir, ne serait jamais
presente publiquement.

IIse Langner etonna et meme choqua
son public en 1929 avec une oeuvre
dramatique dirigee contre I'ame
belligerante de son pays, Frau Emma
Kampft im Hinterland. Au dela toutefois de
la critique d'une ideologie patriotique se
dressait un plaidoyer enflamme pour les
femmes abandonnees dont I'effortde
guerre avait ete neglige ou meprise. Le
fond de son oeuvre s'appuyait donc sur
une confrontation presque haineuse entre
hommes et femmes, ce qui deplut de toute
evidence en une Allemagne sur le point
d'embrasser le national-socialisme et la
solidarite des sexes pour la gloire de la
patrie. IIse Langner a ete I'auteur de

trente-trois pieces de theatre. Seulement
quelques-unes ont ete representees, et le
nom de Langner est meme absent des
bilans actuels de la Iitterature
contemporaine.

La plus connue reste peut-etre
Marieluise Fleisser, auteur a vingt-trois
ans de Die Fusswaschung (1924), titre qui
trahit aussit6t I'inspiration mystico
religieuse de I'auteur. C'est cependant
entre les mains de Brecht que I'oeuvre,
sous un nouveau titre, Fegefeuer in
Ingolstadt, et considerablement remaniee,
fut montee en 1626. C'est aussi a partir de
ce moment que Marieluise Fleisser subit la
nette influence de Brecht. Son Pioniere in
Ingolstadt, joue en 1928, en temoigne
amplement. 11 s'agissait, avant meme que
naisse I'agressif Emma Kampft, d'une
oeuvre anti-militariste, truffee de toute
sorte de tabous, suggeres ou imposes par
Brecht, comme le depucelage d'une fille,
une conversation detaillant I'anatomie
feminine ou evoquant les maladies
veneriennes. Avec le scandale vint la
renommee qui, neanmoins, allait payer le
prix de I'audace: en 1930 la carriere
publique de Marieluise Fleisser etait
terminee.

On comprend que le voeu d'Agnes
Cardinal est de voir renaitre de leurs
cendres ces trois auteurs feminins dont le
destin et les mesaventures ont trop
souffert des incidences politiques de leur
temps.

L'article de Maggie Gale, "Women
Playwrights on the London Stage; 1918
1968", explore le domaine fort meconnu
d'un theatre "Iondonien" feminin entre
I'apres-guerre et la date quelque peu



article est signe Sharon
ete consacre a trois
feminins de l'ltalie

arbitraire mais neanmoins significative de
1968. L'auteur fixe d'abord les normes ou
criteres d'apres lesquels il faudrait etudier
et juger les oeuvres en question. Ceci
pose la problematique, non pas d'un
feminisme unique, mais de feminismes
multiples qui peuvent recouvrir et
determiner I'orientation meme de I'acte
createur. La demarche critique de M. Gale
a donc le merite d'ouvrir sans prejuge le
vaste eventail du theatre feminin.

La deuxieme partie donne un bref
historique des dramaturges feminins entre
1918 et 1968, et rappelle opportunement
qu'un nombre tres considerable de pieces
- beaucoup plus que soixante - furent
representees sur la scene londonienne.
On apprend egalement que la majorite des
protagonistes etaient (forcement) des
femmes, evoluant dans un decor social
traditionnellement feminin. M. Gale
analyse ensuite deux oeuvres typiques qui
posent toutes deux, mais de fa90n
differente, le probleme de la relation entre
le "feminin" et les forces socio
economiques existantes, "The Man Who
Pays The Piper" (1931), de G.B. Stern, et
"Women of Twilight" de Sylvia Rayman, un
puissant melodrame joue pour la premiere
fois en 1951. Les conclusions de M. Gale,
justes et genereuses, invitent la critique
feministe a elargir la gamme de ses
enquetes afin de ne point marginaliser un
theatre feminin qui s'inscrit au-dela d'une
simple validite actuelle, qu'elle soit
politique, commerciale ou etroitement
feministe.

Le dernier
Wood, et a
dramaturges

contemporaine: "Women & Theatre in
Italy: Natalia Ginzburg, Franca Rame &
Dacia Marainl'. Apres un propos judicieux
sur la pauvrete creatrice du theatre italien
contemporain et sur le theatralisme
spectaculaire du feminisme italien au
cours des annees 60 et 70, S. Wood
rappelle que les femmes ont malgre tout
ete associees de tout temps au theatre:
voir la Commedia dell'arte, I'oeuvre de
Caterina et Cecilia Stazzone vers la fin du
XIXe siecle, ou d'Annie Vivanti, auteur de
quelques oeuvres puissantes a I'epoque
de la premiere guerre mondiale.

Plus pres de nous, le theatre de Natalia
Ginzburg invite a des comparaisons avec
Becket, le langage theatral n'etant plus un
instrument de communication mais plutot
de non-communication. Par ailleurs les
conceptions de I'esthetique dramatique de
Natalia Ginzburg excluent I'idee meme
d'une ecriture specifiquement feminine,
tout comme elles rejettent la notion d'une
interaction entre auteur, metteur en scene,
acteur, etc. Dans un sens, Natalia
Ginzburg cree sa propre tour d'ivoire.
Nous apprenons egalement que la figure
dominante de son theatre est... I'ombre
envahissante de la figure maternelle, ce
qui devrait sans nul doute seduire les
adeptes de la psychanalyse.

D'une certaine maniere Dacia Maraini se
rapproche de Ginzburg dans la mesure ou
elle aussi prone la suprematie de la
parole, meme si cette parole revendique
une fonction toute differente. En outre, la
carriere combative de Maraini illustre ses
luttes contre I'enchevetrement en Italie de
la production artistique et du contexte
politique, en I'occurrence ici la mainmise
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du parti communiste. Apres une analyse
serree de I sogni di Clitemnestra (1973), et
un rappel de Maria Stuarda (1978), S.
Wood passe a I'oeuvre de Franca Rame,
associee dans la vie et dans son art a
Dario Fo. Ce qui frappe dans son theatre
(qui est aussi celui de Dario Fo), c'est
I'humour grin<;ant de la satire, et I'absence
de tout feminisme radicalise, et qui dans
un sens explique son hostilite envers les
ideologues durcies. Sharon Wood se
range d'ailleurs de son cote en affirmant
dans sa conclusion que "Art will not be
subject to ideology, and it is in claiming the
independence of aesthetics from politics
that these women writers paradoxically
enact the liberation they seek".

"Women in European Theatre", grace
a sa diversite, mais grace aussi a son
feminisme generalement modere,
represente une importante contribution a
la cause des etudes feministes et, peut
etre davantage, a I'etude de la presence
feminine dans I'evolution de la vie
artistique atravers les ages.

Constant Venesoen
Universite de Western Ontario

Par son titre, le choix de Jerusalem
comme espace narratif, la complexite de
son intrigue, I'univers aux frontieres du
reve et du vecu qu'il evoque, Shalom,
quatrieme roman de Philippe Poree-

Kurrer, risque gros au jeu de la seduction
de sn lectorat. En effet une certaine dose
de persistance s'impose a I'egard de ce
Richard Demay, agent secret d'origine
fran<;aise qu'une invraisemblable mission
liee ala recuperation d'un manuscrit inedit
de la mer Morte conduit en terre d'lsrael.
Que ceux et celles tentes par I'abandon
apres les premieres pages soient
prevenus; la terre sainte reconstituee au fil
des errances de ce heros fascine par la
le<;on d'histoire et d'humanisme qui s'en
degage.

Berceau de juda'lsme, de
christianisme, d'islamisme, Jerusalem (qui,
en langue hebra"ique signifie la paix
para/tra), comme les passions assassines
qu'elle couve, exerce un veritable
envoQtement sur Richard. Lui pour qui
l'Amerique galvanisait jusqu'alors tous les
espoirs, la prise de conscience "qu'elle n'a
jamais reellement vecu que dans
I'imagination de ceux qui voulaient la faire"
(p. 200) renouvelle sa perception du conflit
israelo-arabe en reaffirmant I'hegemonie
du coeur sur la raison, et ce besoin de
"nous prevaloir d'une pretendue injustice
pour nous donner bonne conscience d'eHre
ce que nous sommes," (p. 207). Shalom
transpose ainsi a I'echelle individuelle les
dechirements ideologiques de peuples
entiers et ce, non en proposant un parti,
mais dans la suggestion que c'est dans
diversite que cette terre ne sera jamais
une, un jour.

L'espace manque pour decrire toute
I'efficacite esthetique des ressorts
qu'incarnent I'onirisme, le sentiment
amoureux, I'histoire et la metaphore
biblique, dans ce recit de Poree-Kurrer.


