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LE FONDS NATIONAL 
DE CRÉATION 
investit jusqu’à 3 millions de dollars par 
année dans 15 à 20 nouvelles œuvres
canadiennes passionnantes et ambitieuses 
en théâtre, en danse, en musique et en arts
d’interprétation interdisciplinaires. 

Le Fonds se veut un catalyseur pour la création
d’œuvres d’envergure au Canada, en leur
fournissant le temps et les ressources dont elles
ont besoin pour réussir, qu’il s’agisse de former
la meilleure équipe artistique possible,
prolonger le temps de création, financer du
temps de répétition supplémentaire ou la
présentation publique d’une œuvre en
développement, ou encore tirer parti de
nouvelles technologies.

TYPES DE PROJETS :

Le Fonds investit dans des projets de grande
envergure qui répondent aux critères suivants : 

·Ils sont menés par des créateurs canadiens
dans le milieu des arts de la scène.

·Ils sont passionnants et ambitieux sur 
le plan artistique.

·Ils sont dotés d’une solide équipe artistique et 
de partenaires de production et partenaires
présentateurs de haut calibre.

·Ils ont le potentiel de briller sur les scènes
nationales ou internationales.



Récit du 
Fonds national
de création

Aller au bout 
d’une grande idée
demande du temps 
et des ressources
considérables.

C’est pourtant ce qui fait le plus défaut aux artistes
de scène canadiens, qui doivent souvent se
contenter de rêver au potentiel de leurs créations.

Le Fonds national de création vise à faire de 
ces rêves une réalité en investissant dans 
le développement de nouvelles œuvres
canadiennes ambitieuses. Au cours de notre
première année, nous avons investi 2,96 
millions de dollars dans 19 nouvelles œuvres
ambitieuses. Chacune d’entre elles est 
menée par des créateurs canadiens dans 
le(s) domaine(s) du théâtre, de la danse, 
de la musique et/ou des arts d’interprétation
interdisciplinaires. Chacune d’entre elles est
dotée d’une solide équipe artistique, dispose 
de partenaires de production et partenaires
présentateurs de haut calibre, et a le potentiel de
briller sur les scènes nationales ou internationales.

Au cours de l’année, nous avons eu de 
nombreuses conversations avec des artistes 
afin de mieux comprendre leurs besoins et 
les obstacles à l’aboutissement de leurs œuvres.

De leurs commentaires, qui faisaient écho à 
ceux de créateurs et d’innovateurs de tous les
domaines, nous avons tiré la conclusion suivante :  
il faut une R. et D. pour les arts.

L’immense valeur ajoutée qu’apporte le
mentorat, la chance de valider ses idées auprès
d’un artiste de renommée internationale qui
œuvre dans le même domaine a été maintes fois
soulignée. Autre thème récurrent : l’intégration
de la technologie. Tout comme les entreprises 
de technologie mettent des années à développer
leur dernier produit, les artistes nécessitent
beaucoup de temps pour tester et intégrer la
vidéo et la technologie dans un théâtre ou une
salle de spectacle. D’autres encore ont mentionné
vouloir élargir leurs équipes de création, ou
rehausser des éléments de production tels que 
la musique ou la danse. 

Mais, plus que tout, les artistes veulent pouvoir
explorer pleinement leurs idées.

Des idées souvent exceptionnelles qui ne voient
pas le jour en raison des réalités auxquelles 
sont confrontés les artistes : la pression de
gagner sa vie, celle de trouver de nouvelles 
idées rapidement, de créer quelque chose de 
« finançable ». Tant de raisons pour les artistes 
de se censurer dès le départ. Pourquoi se donner
la peine si on n’en a pas les moyens? À quoi bon,
si les contraintes de temps empêchent d’aller 
au fond de ses ambitions, de ses rêves?  
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Alléger certaines de ces pressions, voilà un des
objectifs du Fonds national de création, selon 
la productrice artistique Heather Moore. « Nous
savons qu’en investissant plus de temps et de
ressources dans une nouvelle œuvre, nous
augmentons considérablement ses chances 
de succès. Mais ce que nous essayons également
de faire avec le Fonds, c’est encourager les
artistes à se poser la question : 

« Et si mon projet de 
rêve était vraiment
possible? »

Judd Palmer, cocréateur du Old Trout Puppet
Workshop, développe une œuvre intitulée GHOST
OPERA avec le Calgary Opera. Dans son spectacle,
il utilise des marionnettes géantes pour imaginer
une histoire grecque ancienne racontée par 
des fantômes et dans laquelle les personnages
vivants sont incarnés par des marionnettes de
taille humaine. Grâce à l’investissement du 
Fonds national de création, Judd et son équipe 
ont bénéficié de plus de temps avec une équipe
accrue de marionnettistes et de techniciens 
afin de travailler avec des marionnettes et des
décors plus élaborés.

La compagnie a également pu tester une grande
idée, celle de travailler avec des acrobates aériens
pour faire voler des marionnettistes et des
chanteurs d’opéra autour de la scène.

Dans les circonstances habituelles, c’est le genre
d’idée qu’un artiste pourrait facilement — et
naturellement — abandonner. Après tout, c’est
compliqué. C’est risqué. Et c’est dispendieux. 

C’est aussi potentiellement une idée émouvante,
merveilleuse, magnifique... bref le genre d’idée
que le Fonds national de création s’enorgueillit
de pouvoir rendre possible. Nous avons hâte 
de voir le fruit des 19 investissements du Fonds
prendre vie sur les scènes partout au pays 
et à travers le monde.•
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Visionnaires

Gail Asper, O.C., O.M., LL.D. 
et Michael Paterson

Lewis Auerbach 
et Barbara Legowski

La Fondation Azrieli

Barry M. Bloom

Pierre Boulet et 
Rosemary Thompson

Kimberley Bozak et Philip Deck

Bonnie et John Buhler

Adrian Burns, LL.D. 
et Gregory Kane, C.R.

Alice et Grant Burton

The Canavan Family Foundation

Le très honorable Joe Clark, C.P., C.C., 
A.O.E. et Maureen McTeer

Michel, Anju, Roman 
et Angelica Collette

Deborah Collins

Earlaine Collins

Barbara Crook et 
Dan Greenberg, Danbe Foundation

Thomas d’Aquino et 
Susan Peterson d’Aquino

Christopher Deacon et Gwen Goodier

Ian et Kiki Delaney

Amoryn Engel

Mohammed A. Faris

Susan Glass 
et Arni Thorsteinson

Dale Godsoe, C.M.

Shirley Greenberg, C.M., OOnt

Reesa Greenberg

Peter A. Herrndorf 
et Eva Czigler

Dr. Dianne Kipnes, C.M. et 
Mr. Irving Kipnes, C.M.

Ambassadeur Bruce 
et Vicki Heyman

D'Arcy L. Levesque

Cathy Levy et Martin Bolduc

L’honorable John Manley, C.P., O.C. 
et Judith Manley

Dre Kanta Marwah

M. Ann McCaig, C.M., A.O.E., LL.D.

Grant J. McDonald, FCPA, FCA 
et Carol Devenny

Heather Moore

Jane E. Moore

Janice et Earle O’Born

Gail O'Brien, LL.D. et David O'Brien, O.C.

Onex Corporation

Power Corporation du Canada

Karen Prentice, C.R.

The Alan & Roula Rossy 
Family Foundation

John et Jennifer Ruddy

J. Serge Sasseville

Barbara Seal

Daniel Senyk et Rosemary Menke

The Late Mitchell Sharp, P.C., C.C. 
et Jeanne d'Arc Sharp

Alexander Shelley et Zoe Shelley

Dasha Shenkman OBE, Hon RCM

Carolyn et Scott Shepherd

Phil et Eli Taylor

Robert N C Tennant

Kenneth et Margaret Torrance

Donald T. Walcot

Jayne Watson

Zed Family

Anonyme

Le Centre national des Arts et la Fondation du Centre
national des Arts remercient les personnes et
organisations suivantes — ainsi que de nombreux 
autres généreux canadiens et canadiennes — pour 
leurs contributions à la Campagne d’appui à la création, 
qui vise à financer le Fonds national de création.
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En 2017-18, le Fonds national de création 
a investi 2,962,000 $ dans 19 projets
ambitieux. Ces projets sont menés par certains
des plus grands auteurs, metteurs en scène,
chorégraphes, compositeurs et interprètes au
pays. L’investissement du Fonds permettra à
ces artistes de bonifier le processus de création
de leur projet de plusieurs façons, dont des
ateliers supplémentaires, des résidences
techniques, de plus grandes distributions 
et équipes de création, et l’intégration de
nouvelles technologies.

Ces 19 projets ont été choisis parmi les 127 
qui ont été soumis au Fonds dans sa première
année d’existence. La portée du Fonds est
véritablement nationale, avec des propositions
parvenant de chaque région du pays, soumis
par des artistes en musique, en théâtre, en
danse ou en arts interdisciplinaires.

Investissements

$16.5m
127
DEMANDÉS AU TOTAL

PROJETS SOUMIS

Anglais 

86

LANGUE RÉGION DISCIPLINE

Français 

41

Québec 

50

Ontario

41

Colombie-
Britannique 

12

Prairies

15

Maritimes

6

Grand Nord 

3

Musique 

32

Théâtre 

65

Danse 

26

Arts de la scène
interdisciplinaires

4
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MARK ET 
MARICHKA MARCZYK
Toronto

Counting
Sheep
Création MARK ET MARICHKA MARCZYK

Codirecteurs NATALIA KALIADA 
et NICOLAI KHALEZIN

                DESCRIPTION           L’opéra-folk COUNTING SHEEP, une création ukrainienne de Mark et Marichka Marczyk, raconte 
les débordements, la violence et les détonations de tireurs embusqués dont ont été témoins en
personne les Marczyk lors de la révolution de Maidan de 2014 en Ukraine. Appel à l’action et
affirmation de la condition humaine, le spectacle invite le public à prendre part à la révolution.

                                                                 La production a été présentée aux quatre coins du monde après sa première de 2014, remportant
les prix du Scotsman First Fringe et d’Amnestie internationale à l’Edinburgh Fringe Festival. Grâce à
une collaboration avec Natalia Kaliada et Nicolai Khalezin, du Belarus Free Theatre, COUNTING
SHEEP est maintenant en phase de reconstruction, l’objectif étant d’exacerber l’effet émotionnel
de l’œuvre et de la rendre plus viable pour une tournée.

                           ARTISTES            Mark et Marichka Marczyk se sont rencontrés et sont tombés amoureux sur la place de l’Indépendance
de Kiev lors de la révolution de la dignité. Ils ont voyagé à travers l’Ukraine, faisant du bénévolat, offrant
des spectacles devant des soldats et des personnes déplacées, et rapportant leur expérience dans
plusieurs publications. Marichka est une membre fondatrice de la célèbre chorale folklorique Bozhychi et
la chanteuse du trio de musique indie ukrainien Kuku Shanel. Elle a déménagée au Canada pour être
avec Mark et sa super formation festive aux influences balkaniques, klezmers, gitanes et punks, le Lemon
Bucket Orkestra.

                                                                         En 2005, Natalia Kaliada et Nicolai Khalezin ont fondé le Belarus Free Theatre, une compagnie de théâtre
internationale primée qui s’inspire des principes de liberté d’expression et d’expression artistique. La
compagnie se concentre sur la justice sociale, les thèmes tabous et les violations de droits de la
personne partout au monde.

     INVESTISSEMENT         L’investissement de 150 000 dollars du Fonds national de création financera un atelier de
conception de quatre semaines avec les artistes du Belarus Free Theatre. Ils pourront explorer les
façons dont sont utilisées la musique et la vidéo pour raconter l’histoire, modifier la mise en scène
pour de plus grands auditoires et améliorer l’expérience immersive, tout en développant
simultanément un modèle de tournée durable.

RECONNAISSANCE              Développé avec le soutien du Fonds national de création du Centre national des Arts.

Photo : © Jeremy Mimnagh
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MAYDAY
Montréal

Danse
Mutante
Création MÉLANIE DEMERS

Chorégraphie MÉLANIE DEMERS, 
ANN LIV YOUNG, KETTLY NOËL 
et ANN VAN DEN BROEK

                DESCRIPTION           Prenant racine à Montréal et se déployant sur trois continents, DANSE MUTANTE est un projet
dirigé par Mélanie Demers qui propose de réinventer le concept de collaboration et de co-création.

                                                                 Pour ce projet international, la chorégraphie originale de Mélanie pour le duo composé de Francis
Ducharme et de Riley Sims est réinterprétée, ou "mutée", à tour de rôle par les chorégraphes 
Ann Liv Young (É.-U.), Kettly Noël (Mali) et Ann Van den Broek (Belgique).

                                                                 Travaillant avec des paramètres bien définis, chaque chorégraphe est invité à prendre la version
précédente et à en faire sa propre version en la mélangeant, en la réinventant et en l’altérant
comme bon lui semble. Ce projet culminera lors d’un événement marathon qui rassemblera l’œuvre
des quatre chorégraphes.

                     COMPAGNIE            Depuis sa création en 2007, Mayday est devenu un lieu d’échange et d’introspection, un groupe de
réflexion pour les artistes qui travaillent avec la chorégraphe et directrice artistique Mélanie Demers. 
Ils sont issus de diverses sphères : quelques-uns viennent de Montréal, où est sise la compagnie, 
d’autres sont originaires de divers endroits de partout au monde. La réalité physique, le rythme et 
les images utilisées dans les chorégraphies sont les éléments caractéristiques de Mayday, où le
mûrissement de l’œuvre est un processus collectif.

     INVESTISSEMENT         L’investissement de 90 000 dollars du Fonds national de création donnera aux artistes le temps
dont ils ont besoin pour préparer chaque résidence et augmentera le temps de création de chacun
des trois chorégraphes. L’investissement facilitera également une période de création accrue pour
la conception de l’éclairage de l’œuvre finale.

RECONNAISSANCE              Coproducteur : Agora de la danse
Développé avec le soutien du Fonds national de création du Centre national des Arts.
Il s’agit de l’un des 200 projets exceptionnels financés par le biais du programme Nouveau chapitre du Conseil des arts du Canada.
Grâce à son investissement de 35 millions de dollars, le Conseil soutient la création et le partage des arts dans des collectivités 
d’un bout à l’autre du Canada.

Photo : © Mathieu Doyon
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VAN GRIMDE CORPS 
SECRETS
Montréal

Eve 2050
Directrice artistique et chorégraphe 
ISABELLE VAN GRIMDE

                DESCRIPTION           EVE 2050 de Van Grimde Corps Secrets imagine comment, dans un futur proche, les frontières 
du corps et ses identités pourraient être redéfinies à travers l’histoire d’Eve, personnage
symbolique aux multiples visages qui incarne l'humanité de demain. Elle engage avec le spectateur
une réflexion artistique, esthétique et éthique sur le devenir de l’être humain et du corps à l’ère 
du numérique, des avancées biomédicales et de l’intelligence artificielle. Combinant danse, 
vidéo, musique, arts plastiques et numériques, EVE 2050 change de forme pour investir théâtres,
espaces publics et internet dans une intégration fascinante du vivant et des technologies.

                                                                 L’œuvre se décline en trois volets : une web-série (en cinq épisodes), une installation interactive
avec performances chorégraphiques et une pièce scénique.

                     COMPAGNIE            Dans une approche transdisciplinaire du corps dansant, la recherche et les créations de Van Grimde
Corps Secrets s'enrichissent des apports des différentes disciplines pour livrer une version plurielle 
du corps, ancrée dans son temps.

                                                                         La fine pointe des recherches en sciences pures, sociales et humaines côtoie les pensées du théâtre, 
de la musique et de la littérature pour mener avec la danse un dialogue toujours renouvelé. Cette
approche amène Isabelle Van Grimde à collaborer avec des artistes et chercheurs issus de divers
horizons et à intégrer les technologies numériques dans la création, la production et la diffusion de 
ses œuvres, composant un éventail de propositions artistiques qui repensent et reconfigurent la 
danse. Pièces scéniques, chorégraphies-concerts, installations, performances, publications et œuvres
web interactives sont au répertoire de la compagnie Van Grimde Corps Secrets.

     INVESTISSEMENT         L’investissement de 180 000 $ du Fonds national de création permettra à Van Grimde Corps
Secrets d’étendre leur processus de création pour l’installation et les représentations sur plusieurs
laboratoires de création et résidences techniques, leur donnant ainsi l’occasion de pleinement
explorer et intégrer la technologie.

RECONNAISSANCE              Partenaires gouvernementaux et institutionnels : Conseil des arts du Canada/ Nouveau Chapitre/ Conseil des Arts et des Lettres
du Québec/ Conseil des Arts de Montréal. Développé avec le soutien du Fonds national de création du Centre national des Arts.
Coproducteurs : Agora de la danse / Brian Webb Dance Company
Coproducteur de la web-série Eve 2050 : DAVAI

Photo : © DAVAI
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ANIMALS OF DISTINCTION
Montréal

FRONTERA
Chorégraphie DANA GINGRAS

Conception visuelle et scénographie 
UNITED VISUAL ARTISTS

Musique FLY PAN AM

Producteur exécutif 
CENTRE DE CRÉATION O VERTIGO – CCOV

                DESCRIPTION           FRONTERA est un nouvel évènement multimédia à grand déploiement de danse et musique 
mené par la chorégraphe Dana Gingras. Ancrés dans un univers de lumière et de projections
synchronisées à l’audio créé par United Visual Artists, du Royaume-Uni, avec de la musique 
en direct du groupe montréalais Fly Pan Am, neuf danseurs et un artiste de Parkour plongent 
sans crainte dans une chorégraphie qui vient interroger de façon dynamique les questions 
et thèmes universels autour des frontières.

                                                                 FRONTERA est la première création issue du programme de résidence à long terme du Centre 
de Création O Vertigo, et Dana a utilisé cette résidence de deux ans pour développer un langage
physique hautement viscéral et sensuel nourri par un sentiment d’urgence et de complexité.  

                     COMPAGNIE            Animals of Distinction, fondé en 2006 comme compagnie satellite de The Holy Body Tattoo, est 
la compagnie de danse multimédia de la chorégraphe et danseuse Dana Gingras. La compagnie
montréalaise est à l’avant-plan des pratiques contemporaines, et ses œuvres avant-gardistes sont 
le fruit de collaborations créatives entre toutes les formes et pratiques artistiques, forgées par les
possibilités des nouvelles technologies et des virages culturels.  

     INVESTISSEMENT         L’investissement de 160 000 $ du Fonds national de création permettra à Dana d’explorer
pleinement des collaborations avec UVA et Fly Pan Am, notamment grâce à une période 
de développement prolongée avec le groupe principal de danseurs et l’équipe de création. 

RECONNAISSANCE              Producteur exécutif : Centre de Création O Vertigo – CCOV. Développé avec le soutien du Fonds national de création 
du Centre national des Arts.

Photo : © Morillo Photography
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ELECTRIC COMPANY 
THEATRE 
Vancouver

The Full 
Light of 
Day
Auteur DANIEL BROOKS

Metteure en scène/conseillère dramaturgique 
KIM COLLIER

                DESCRIPTION           Situé dans les centres financiers urbains du Canada, THE FULL LIGHT OF DAY raconte l’histoire
d’une mère qui doit affronter l’héritage corrompu de son mari avant sa mort. La pièce se déroule
dans l’univers des finances et du marché immobilier. C’est une histoire qui traite de nos villes, 
du pouvoir et du territoire, ainsi que des choses que nous devons faire pour nous épanouir, et des
mesures draconiennes que nous devons parfois prendre pour simplement assurer notre survie. 

                                                                 THE FULL LIGHT OF DAY est une expérience scénique provocante de théâtre et cinéma en direct 
qui pose un regard essential sur certains des choix fondamentaux auxquels sont confrontés les
foyers contemporains — comment vivre, aimer et mourir dans un monde en transition.
Personnages vibrants, textes percutants, humour et suspense sont tous au cœur de cette nouvelle
œuvre de l’artiste primé Daniel Brooks. Reconnu mondialement pour son écriture provocatrice,
conceptuelle, et profondément intelligente, Daniel unit ses forces avec la metteure en scène primée
et artiste fondatrice de Electric Company Theatre, Kim Collier, dans cette nouvelle œuvre destinée
aux scènes canadiennes, et bien au-delà.  

                     COMPAGNIE            Electric Company Theatre est un des chefs de file de la scène théâtrale canadienne, aventureux dans 
sa forme et riche en spectacle, défiant les conventions théâtrales tout en préservant une forte notion 
du récit. Electric Company a développé une réputation de créer des productions ambitieuses 
et innovatrices.

     INVESTISSEMENT         L’investissement de 150 000 $ du Fonds national de création viendra bonifier le processus de
création de Electric Company Theatre en appuyant un atelier de deux semaines avec l’ensemble 
de l’équipe de création, ainsi que du temps de répétition supplémentaire. Cet investissement
facilitera également la création de décors sophistiqués conçus pour la tournée, et soutient
l’exploration de formes hybrides de cinéma/théâtre par la compagnie en permettant un tournage
de cinéma et de réalité virtuelle disposant de toutes les ressources nécessaires.

RECONNAISSANCE              Partenaires de développement et de production : Fonds national de création du Centre national des Arts, Banff Centre for the Arts,
Vancouver Civic Theatres, BMO Financial Group.
Partenaire de commande : Centre national des Arts (Théâtre anglais).
Partenaires de création : Conseil des arts du Canada Programme Nouveau Chapitre, Creative BC, University of Victoria.  

Photo : © Don Lee
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THE OLD TROUT
PUPPET WORKSHOP
Calgary

Ghost 
Opera
Musique VERONIKA KRAUSAS

Libretto ANDRÉ ALEXIS

Mise en scène JUDD PALMER, PETE BALKWILL 
et PITYU KENDERES

                DESCRIPTION           GHOST OPERA est une nouvelle production ambitieuse d’Old Trout Puppet Workshop de Calgary, 
les célèbres maîtres marionnettistes pour adultes. Combinant la splendeur de l’opéra contemporain
à la magie faustienne de l’art des marionnettes, cette œuvre est une histoire de fantômes de la Grèce
antique racontée par des marionnettes de taille humaine incarnant des fantômes.

                                                                 Avec la musique de la renommée compositrice Veronika Krausas et le libretto de l’auteur André
Alexis, lauréat d’un prix Giller, GHOST OPERA est à la fois absurde et troublant, comme un bon film
d’horreur. C’est également une réflexion profonde sur le sens de la vie et l’inévitabilité de la mort.

                     COMPAGNIE            The Old Trout Puppet Workshop a été fondé sur un ranch du sud de l’Alberta en 1999 par un groupe
diversifié d’artistes enthousiasmés par le potentiel inexploré des marionnettes. Il s’agit de l’une des
compagnies les plus créatives du Canada, qui produit des spectacles de théâtre novateurs ainsi que des
sculptures, des films, des livres pour enfants, de la musique et des tableaux. En plus de créer ses propres
œuvres et de faire des tournées nationales et internationales, les artistes de la compagnie ont également
mis à profit leur maîtrise des marionnettes et de la conception pour des productions acclamées, comme
Hansel et Gretel, de l’Opéra de Vancouver, et Twelfth Night, du Théâtre anglais du CNA.

     INVESTISSEMENT         L’investissement de 205 000 dollars du Fonds national de création fournira à la compagnie du
temps en atelier qui permettra à l’équipe de marionnettistes et de techniciens de mettre au 
point des décors et des marionnettes plus élaborés, et d’explorer l’intégration d’éléments aériens.

RECONNAISSANCE              Produit par the Old Trout Puppet Workshop en partenariat avec l’Opéra de Calgary, Timepoint Ensemble, et le programme 
de résidence pour les arts de la scène du Banff Centre for Arts and Creativity.
Développé avec le soutien du Fonds national de création du Centre national des Arts, le programme des bourses d’opéra pour
compositrice d’Opera America (financé par la Fondation Virginia B. Toulmin), le programme Nouveau chapitre du Conseil des arts
du Canada, l’Alberta Foundation for the Arts et la Calgary Arts Development Authority.
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LE CENTRE SEGAL 
DES ARTS DE LA SCÈNE
Montréal

The Hockey
Sweater: 
A Musical
Livre et texte EMIL SHER

Musique et paroles JONATHAN MONRO

Basé sur la nouvelle « Le chandail de hockey » 
de ROCH CARRIER

Mise en scène et chorégraphie de DONNA FEORE

                DESCRIPTION           THE HOCKEY SWEATER : A MUSICAL est un ajout réconfortant au canon croissant de théâtre musical
canadien. Le chandail de hockey de Roch Carrier, un récit québécois indémodable qui a charmé des
générations d’enfants et d’adultes, a été réinventé pour la scène dans un tout nouveau spectacle
musical pour toute la famille.   

                                                                 THE HOCKEY SWEATER : A MUSICAL a été présenté pour la première fois à Montréal en 2017 dans 
le cadre des célébrations du 375e anniversaire de Montréal et du 150e anniversaire du Canada. 
La distribution de 17 comédiens comprend huit jeunes comédiens âgés de 10 à 13 ans qui chantent,
dansent et patinent sur scène. Suite à une réponse favorable du public et de la critique, le spectacle 
sera retravaillé pour continuer sur sa lancée de devenir une comédie musicale pour toute la famille 
qui perdurera au pays, et plus loin encore.

                     COMPAGNIE            Le Centre Segal des arts de la scène est engagé à nourrir, produire et présenter un théâtre en langue anglaise
d’envergure internationale et à présenter les meilleurs artistes professionnels de Montréal et d’ailleurs. Mue
par la conviction que les arts possèdent le pouvoir de tisser des liens et de rapprocher les communautés, la
programmation du Segal met l’accent sur les interprétations originales de classiques populaires et d’œuvres
contemporaines, de nouvelles comédies musicales canadiennes et des productions attrayantes au charme
universel. De plus, le Segal croit en l’importance de célébrer et d’explorer l’identité juive par les biais des arts.

     INVESTISSEMENT         L’investissement de 200 000 $ du Fonds national de création permettra au Centre Segal de faire appel à 
un conseiller dramaturgique en théâtre musical pour travailler avec les créateurs afin de peaufiner le texte 
et les partitions musicales. L’investissement du Fonds offrira également du temps de répétition et de
développement supplémentaire pour l’ensemble de l’équipe de création afin d’incorporer des changements
à la production originale, notamment des ajustements au décor pour faciliter les futures tournées.

RECONNAISSANCE              Une production du Segal Centre for Performing Arts. Développé avec le soutien du Fonds national de création du Centre national des Arts.   
Originalement commandé et présenté par le Centre Segal des arts de la scène (Lisa Rubin, directrice générale et artistique ; Jon Rondeau,
directeur administratif), à Montréal en 2017. Développé avec Donna Feore, qui signe également la mise en scène et la chorégraphie.
La production tient à souligner la bonne volonté de la Ligue nationale de hockey et des équipes membres qui leur ont permis d’utiliser 
les logos et les marques de commerce. Un merci particulier à Maurice Richard, Jr. et à la famille Richard pour leur appui à ce projet.  

Photo : © Leslie Schachter
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DANCERS OF 
DAMELAHAMID
Vancouver

Mînowin
Chorégraphe et metteure en scène 
MARGARET GRENIER

                DESCRIPTION           MÎNOWIN est une nouvelle création multimédia de danse qui intègre une trame narrative, du
mouvement, de la chanson, de la performance et de la conception multimédia, reliant des paysages
de perspectives contemporaines aux formes de danses autochtones traditionnelles. MÎNOWIN
décrit comment nous précisons la direction, alors que nous récupérons et réinterprétons les
enseignements qui nous définissent et nous redéfinissent, et auxquels nous avons accès par
l’entremise des récits, des danses et des chants. 

                                                                 À l’aide des nouveaux médias, y compris des animations graphiques en 3D et des technologies
interactives, MÎNOWIN interagira avec les complexités qui entourent les lieux de représentations
traditionnels. La production équilibrera le lieu de représentation en y ajoutant des reflets
contemporains de l’identité autochtone, à travers les éléments multimédias, afin de plonger le
public dans un récit qui illustre les moments d’échange, de compréhension et de renouveau.

                     COMPAGNIE            Dancers of Damelahamid est une compagnie de danse autochtone de la Côte nord-ouest de la
Colombie-Britannique. Leur riche historique de danse masquée inspire une prestation captivante qui
célèbre la diversité et la profondeur temporelle des nombreuses cultures autochtones à travers le
Canada. Par l’entremise de la danse dramatique, de récits enlevants, de masques finement sculptés 
et d’ornements élaborés, Dancers of Damelahamid transforme le temps et l’espace, et fait le pont vers
l’autrefois grâce à une tradition vivante.

     INVESTISSEMENT         L’investissement de 120 000 $ du Fonds national de création facilitera la collaboration de Dancers
of Damelahamid avec deux créateurs internationaux de danse côtière, et offrira un soutien pour
une grande distribution, une équipe technique bonifiée et de nombreuses résidences
supplémentaires de conception et de multimédia.

RECONNAISSANCE              Réalisé avec l’appui de The Vancouver East Cultural Centre, The Dance Centre, Boca del Lupo, du Conseil des arts du Canada 
et du BC Arts Council. Développé avec le soutien du Fonds national de création du Centre national des Arts.

Photo : © Derek Dix
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ASAH PRODUCTIONS
Toronto

Obeah
Opera
Création, composition, production 
et interprétation NICOLE BROOKS

                DESCRIPTION           L’œuvre OBEAH OPERA apporte une sensation de magie musicale, élève votre esprit et transmet
une énergie qui fait taper du pied et des mains. Imprégnée de musique noire, interprétée tout en
puissance a cappella par une distribution féminine diversifiée, OBEAH OPERA revisite les
légendaires procès des sorcières de Salem en adoptant le point de vue d’une esclave antillaise
ayant également vécu dans cette ville.

                                                                 La distribution de 20 chanteuses agit aussi bien comme orchestre que comme formation musicale,
mettant en évidence de façon unique le patrimoine d’immigrants canadiens issus d’Afrique et des
Antilles, présentant l’histoire de l’esclavagisme sous un autre jour. Il redéfinit l’art de l’opéra en
s’éloignant de la classique norme européenne et ayant recours à un éventail de styles musicaux
différents, principalement dérivés de la musique noire, notamment du negro-spiritual, du jazz, 
du gospel ainsi que du folk traditionnel africain et antillais. 

                     COMPAGNIE            Fondée par Nicole Brooks, Asah Productions est une compagnie pluridisciplinaire qui crée, développe 
et produit des œuvres dans tous les secteurs artistiques, incluant le cinéma, la télévision, la comédie
musicale et l’opéra.

     INVESTISSEMENT         L’investissement de 195 000 dollars du Fonds national de création financera l’ajout de dramaturgie
et d’un atelier permettant d’affiner le scénario et la trame sonore, d’ateliers prolongés avec le
chorégraphe et la distribution favorisant la création d’éléments de danse, d’une résidence technique
et de temps d’atelier qui servira à l’intégration du nouveau matériel pour la production finale.

RECONNAISSANCE              Commandé et présenté par Luminato.
Avec le soutien du programme Nouveau chapitre du Conseil des arts du Canada, du Conseil des arts de l’Ontario, du Toronto Arts
Council, de la Soulpepper Theatre Company, du Harbourfront Centre, de Fall for Dance North Festival et de Renette & David Berman.

Photo : © Racheal McCaig
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SAVAGE PRODUCTION 
SOCIETY 
Vancouver

O’wet
Texte QUELEMIA SPARROW

Mise en scène KIM HARVEY

Animation AMANDA STRONG

                DESCRIPTION           Écrit et interprété par l’artiste Musqueam, Quelemia Sparrow, O’WET explore les effets
intergénérationnels du colonialisme, de la mémoire et de la récupération des terres et de 
soi à travers un voyage de canot dans l’âme, jusqu’à ses terres ancestrales de Xway Xway
(aujourd’hui connu sous le nom de Stanley Park). 

                                                                 Quelemia collabore avec la cinéaste autochtone Amanda Strong, dont le travail d’animation 
image par image explore également l’historique du sang et l’idéologie autochtone. Grâce 
à un savant mélange de théâtre physique et de cinéma, O’WET fait revivre l’histoire
multidimensionnelle de la création de Vancouver.

                     COMPAGNIE            Établi à Vancouver, Savage Production Society opère comme collectif d’artistes de théâtre et de cinéma
d’origine autochtone. Ils racontent des histoires s’inspirant de mythes, de traditions, et de l’expérience
autochtone contemporaine : des voix autochtones modernes, qui racontent leurs propres histoires, dans
le but d’avoir un impact positif sur la conscientisation de la perspective autochtone contemporaine en
poursuivant la tradition orale autochtone à travers des moyens d’expression contemporains. 

     INVESTISSEMENT         L’investissement de 160 000 $ du Fonds national de création permettra à Quelemia et Amanda 
de collaborer sur le processus laborieux de créer un film d’animation image par image et d’explorer
l’interaction entre l’animation et l’interprétation en direct. L’investissement du Fonds accordera
également du temps supplémentaire pour développer davantage le texte, ainsi qu’une dramaturgie
ancrée dans le territoire.

RECONNAISSANCE              Soutien au développement : Conseil des arts du Canada, BC Arts Council, Fonds national de création du Centre national des Arts.
Partenaires :  The Cultch, Gateway Theatre 
Soutien au développement en nature :  Boca del Lupo, Urban Ink 
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CITADEL THEATRE 
Edmonton

Prison
Dancer
Livret ROMEO CANDIDO 
et CARMEN DE JESUS

Musique et paroles 
ROMEO CANDIDO

                DESCRIPTION           En 2007, une vidéo de 1 500 détenus qui dansent sur les airs de Thriller de Michael Jackson dans une
prison des Philippines a été affichée sur YouTube et est rapidement devenue une des premières vidéos
virales. Les « détenus dansants de Cebu » sont l’inspiration derrière une nouvelle comédie musicale
ambitieuse par les créateurs philippo-canadiens Romeo Candido et Carmen De Jesus.

                                                                 Au cours des dernières années, Romeo et Carmen ont dépeint l’univers fictif des personnes derrière 
ce phénomène à travers PRISON DANCER, un projet transmédia primé qui comprend une websérie
interactive, une expérience cinématographique performative, et un enregistrement de la trame sonore.
Ils revisitent maintenant PRISON DANCER pour élargir le récit en explorant les personnages complexes 
et leurs expériences de façon plus approfondie.  

                     COMPAGNIE            Le Citadel Theatre est un des plus grands théâtres sans but lucratif en Amérique du Nord, attirant des publics
d’un vaste bassin géographique qui comprend la région d’Edmonton et les environs, ainsi que le nord et le
centre de l’Alberta. En plus de présenter une saison complète de théâtre professionnel, Citadel Theatre dirige
plusieurs programmes de formation (y compris un des programmes les plus complets en développement
créatif pour le théâtre professionnel), héberge trois compagnies de théâtre résidentes, développe de nouvelles
œuvres, et offre des espaces de location à de nombreux organismes artistiques et groupes communautaires.

     INVESTISSEMENT         L’investissement de 130 000 $ du Fonds national de création offrira le temps supplémentaire requis pour
développer une comédie musicale à grande échelle, y compris des ateliers pour revisiter la musique et les
textes originaux, et permettra l’intégration des concepteurs et de leurs concepts plus tôt dans le processus
de développement. Il permettra également aux créateurs de développer leur œuvre davantage, à la fois
comme production scénique et œuvre numérique.  

RECONNAISSANCE              Développé avec le soutien du Fonds national de création du Centre national des Arts.

Photo : © Juan Camilo Palacio
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                DESCRIPTION           LE RESTE VOUS LE CONNAISSEZ PAR LE CINÉMA est une réécriture de Les phéniciennes
d’Euripide par l’auteur dramatique britannique Martin Crimp. Immense chantier, cette partition
théâtrale contemporaine, ici traduite de l’anglais vers le québécois par Christian Lapointe, 
est particulièrement d’actualité et dotée d’une rare force incisive.

                                                                 Soulevant tour à tour les grandes questions de l’alternance du pouvoir, de la dictature, du
patriarcat, de l’échec du rationalisme, de la guerre comme extension de la « démocratie », 
de la traite des êtres humains, des concordances (ou de l’immobilisme) entre notre époque 
et celle du berceau de la pensée occidentale, l’œuvre attaque tout sur son passage, avec 
un ludisme féroce qui élève et ravive la notion de pensée critique.

                     COMPAGNIE            Carte Blanche produit du théâtre résolument contemporain, aux formes scéniques ancrées dans le
prisme des arts visuels, performatifs et multidisciplinaires. Il se donne pour mandat d’inciter les grands
théâtres québécois à la prise de risque par la création de projets innovants en coproduction.

     INVESTISSEMENT         L’investissement de 140 000 $ du Fonds national de création permettra à Carte Blanche de
travailler avec une plus grande distribution, ainsi que de prolonger considérablement la période 
de développement, notamment par une résidence d’un mois dans une salle entièrement équipée.

RECONNAISSANCE              Une production de Carte Blanche, en co-production avec ESPACE GO et le Théâtre français du Centre national des Arts. Développé
avec le soutien du Fonds national de création du Centre national des Arts.

CARTE BLANCHE
Québec

Le reste 
vous le
connaissez
par le
cinéma
Texte de MARTIN CRIMP

Traduction québécoise et mise en 
scène CHRISTIAN LAPOINTE

Photo : © Yanick MacDonald
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KIDD PIVOT
Vancouver

Revisor
Créé par CRYSTAL PITE et JONATHON YOUNG

Écriture JONATHON YOUNG

Chorégraphie et réalisation CRYSTAL PITE

                DESCRIPTION           La chorégraphe et metteure en scène Crystal Pite ainsi que le dramaturge et acteur Jonathon Young
réinventent la danse-théâtre, s’attirant l’admiration unanime de la critique et du public. Dans la foulée
de son émouvant et triomphal Betroffenheit, le duo nous propose une adaptation contemporaine de
la traditionnelle pièce satirique qui sert de base à une chorégraphie saisissante.

                                                                 Dans le style gestuel raffiné de Pite, huit danseurs transcendent l’intention parodique pour aborder
les thèmes de la corruption et de la duperie, avec un esprit acéré et une invention visuelle,
chorégraphique et sonore sans égale.

                     COMPAGNIE            Intégrant mouvement, musique originale, texte et riche scénographie, la performance de Kidd Pivot se
caractérise par son audace et sa rigueur, son équilibre entre précision et prise de risque. Sous la direction
de la chorégraphe canadienne de renommée internationale Crystal Pite, le langage chorégraphique
distinct de la compagnie — un éventail de mouvements qui fusionne éléments classiques, complexité et
liberté d’improvisation — est marqué par une forte sensibilité théâtrale et un sens aigu de présence
d’esprit et de créativité.

     INVESTISSEMENT         L’investissement de 200 000 dollars du Fonds national de création augmentera le nombre d’artistes,
fournira plus de temps de répétition et de création en studio, et soutiendra l’élaboration accrue des
scénarios, des trames sonores et du processus de production.

RECONNAISSANCE              Coproduit par Sadler’s Wells (Londres, GB), Théâtre de la Ville (Paris, France), Banff Centre for Arts and Creativity, University of North
Carolina à Chapel Hill, le Fonds de création du réseau CanDanse*, Canadian Stage, Centre national des Arts, DanceHouse, Dance Victoria,
Danse Danse, Seattle Theatre Group (Seattle, É.-U.).
Développé avec le soutien du programme Nouveau chapitre du Conseil des arts et du Fonds national de création du Centre national des Arts
*avec le soutien du Conseil des arts du Canada

Photo : © Michael Slobodian
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UBU COMPAGNIE 
DE CRÉATION 
Montréal

SOIFS
Matériaux
Texte MARIE-CLAIRE BLAIS

Adaptation DENIS MARLEAU

Mise en scène DENIS MARLEAU 
et STÉPHANIE JASMIN

                DESCRIPTION           Sur une île au cœur des Amériques, lors d’une fête de trois jours et trois nuits, plusieurs êtres
évoluent, se croisent, vivent en parallèle, s’aiment, naissent et meurent. Dans ce microcosme du
monde, ils sont de plusieurs origines, générations et milieux sociaux et sont tous liés par leur soif.
Soif d’absolu, d’amour, de justice, de créer, de s’élever, de croire, d’espérer ; soif de l’autre ou soif
d’être autre.... Leurs voix et leurs pensées s’amalgament en une prodigieuse orchestration, tissée
comme une partition musicale dont le souffle est inaltérable. 

                                                                 Avec SOIFS MATÉRIAUX, adapté à partir de Soifs, premier livre du cycle romanesque de Marie-
Claire Blais, les metteurs en scène Denis Marleau et Stéphanie Jasmin désirent faire entendre
directement sur scène le souffle unique de cette écriture se déployant en longues « phrases-
séquences » d’une puissance incantatoire et d’une beauté fulgurantes. Incarnée et portée par 
plus d’une vingtaine d’interprètes, cette partition se déploiera en une grande forme scénique
accordant aussi une place importante à la musique et aux images. Car l’écriture de Marie-Claire
Blais donne autant à voir, à imaginer qu’à entendre, dans sa vision kaléidoscopique et sensible 
du monde qui explore les dimensions les plus intimes des personnages autant que les grandes
questions humaines, sociales et politiques qui les traversent. Une partition qui se déroule 
comme une vaste symphonie du temps d’aujourd’hui.

                     COMPAGNIE            Établie à Montréal en 1982, UBU compagnie de création est une structure de production à configuration
libre et variable. Leurs créations offrent au public un large éventail de projets et d’évènements allant de
l’exploration de textes inédits ou du grand répertoire à l’opéra, et de l’installation vidéo au théâtre de l’effigie.

     INVESTISSEMENT         L’investissement de 107 000 $ du Fonds national de création permettra à l’équipe de création 
de produire du contenu vidéo additionnel qui formera une partie intégrale de la signature visuelle
de l’œuvre, d’élargir la composante musicale avec des compositions originales et plusieurs
interprètes, et de bénéficier de temps supplémentaire pour peaufiner l’orchestration des diverses
composantes scéniques à la prestation en direct. 

RECONNAISSANCE              Une création de UBU
En coproduction avec le Festival TransAmériques et ESPACE GO.
En partenariat avec l’École nationale de théâtre du Canada.
Avec l’aide du programme Nouveau Chapitre du Conseil des arts du Canada. 
Développé avec le soutien du Fonds national de création du Centre national des Arts.
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KID KOALA
Montréal

The
Storyville
Mosquito
Créateur, réalisateur, trame sonore KID KOALA

                DESCRIPTION           Un jeune moustique quitte son village rural pour trouver la gloire et la fortune dans la grande ville et
accomplir son rêve de jouer dans un des plus grands ensembles jazz de tous les temps au Music Hall 
de Sid Villa....

                                                                 THE STORYVILLE MOSQUITO est un roman illustré interprété, filmé et accompagné musicalement 
en direct. Une équipe d’interprètes, de musiciens, de bruiteurs et de techniciens feront vivre les
personnages à l’écran à l’aide de décors miniatures, de marionnettes, de caméras et d’écrans multiples.
Les marionnettes racontent l’histoire, accompagnées d’une bande sonore mettant en vedette un trio
jazz et Kid Koala aux tables tournantes, aux claviers et aux instruments électroniques.

                                                                 THE STORYVILLE MOSQUITO est un hommage aux traditions sacrées du monde du jazz d’une autre
époque : l’honnêteté, l’improvisation, la voix intérieure, le style et la collaboration. Il s’agit de la prochaine
étape après le spectacle très acclamé Nufonia Must Fall Live, poussant plus loin l’émotion, l’art et les
talents de Kid comme compositeur, auteur et, dans ce cas, réalisateur.

                     COMPAGNIE            Kid Koala est reconnu mondialement comme DJ, réalisateur, artiste de scène et auteur de romans illustrés. 
Il a lancé cinq albums solos, de nombreux albums de collaborations, et deux romans illustrés. Il a tourné avec
des artistes tels que Radiohead, Arcade Fire, Beastie Boys et a contribué à la bande sonore de films tels que
Baby Driver, Looper, The Great Gatsby, et Scott Pilgrim vs. the World. Les productions multidisciplinaires de 
Kid Koala ont été présentées sur cinq continents.

     INVESTISSEMENT         L’investissement de 130 000 $ du Fonds national de création permettra à Kid Koala de bonifier son équipe
de création, en y intégrant notamment des mentors primés, et de bénéficier du temps de développement
supplémentaire requis pour pleinement explorer la technologie avancée et peaufiner les interactions
délicates entre les marionnettes, la captation en direct, l’éclairage et la mise en scène.  

RECONNAISSANCE              Réalisé avec le soutien du Conseil des arts du Canada, Conseil des Arts et des Lettres du Québec, et Place des Arts. Développé avec 
le soutien du Fonds national de création du Centre national des Arts.   
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NOVA DANCE 
Toronto

Svaha
Mise en scène et chorégraphie
NOVA BHATTACHARYA

                DESCRIPTION           SVāHā est un spectacle épique de danse, de chant et de rituel interprété par des femmes. 
Au cœur de l’œuvre se retrouve la chorégraphie de Nova Bhattacharya pour 15 danseuses 
classiques indiennes, qui partagent la scène avec une chorale de corps formés de 75 interprètes
tirées de programmes de formation en danse indienne.

                                                                 Avec cette importante distribution, Nova plonge encore davantage dans l’intégration du 
vocabulaire classique aux mouvements improvisés, accompagné d’éléments de percussion
corporelle, de vocalisation et de transmission qui sont intrinsèques à la danse indienne.  

                                                                 Une célébration rythmée, engageante, bruyante et sans fin, SVāHā rend hommage aux femmes
canadiennes de l’Asie du Sud par une offrande de joie, de foi, et de collectivité féminine, offrant 
au public de plonger dans une expérience sonore et visuelle inspirée des rituels de la diaspora 
de l’Asie du Sud. 

                     COMPAGNIE            Mené par la directrice artistique fondatrice, Nova Dance est une compagnie de danse contemporaine
radicalement imaginative qui se consacre à refléter l’évolution de la danse classique indienne sur la scène
canadienne. Au cours de la dernière décennie, la compagnie a présenté un bon nombre d’œuvres saluées
par la critique, a entrepris une variété de projets pour enrichir l’expérience des artistes et des publics, 
et a créé un contexte dans lequel les artistes de l’Asie du Sud prennent leur place dans la société
canadienne à travers leur art.  

     INVESTISSEMENT         L’investissement de 150 000 $ du Fonds national de création offrira à Nova Dance l’opportunité 
de travailler avec un vaste ensemble des plus grands danseurs indiens au pays dans le cadre 
d’une période prolongée d’ateliers et de répétitions.

RECONNAISSANCE              Une production de Nova Dance, avec la productrice partenaire Denise Bolduc, en partenariat avec The Theatre Centre, appuyé 
par le Conseil des arts du Canada. Développé avec le soutien du Fonds national de création du Centre national des Arts.

Photo : © Dahlia Katz
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VOLCANO THEATRE
Toronto

Treemonisha
Librettiste LEAH SIMONE BOWEN

Orchestrateurs/Arrangeurs 
JESSIE MONTGOMERY et JANNINA NORPOTH

Metteure en scène WEYNI MENGESHA

                DESCRIPTION           En 1911, le légendaire compositeur de « ragtime » Scott Joplin a créé un opéra qui ne ressemblait en 
rien à aucun opéra qui l’avait précédé. TREEMONISHA est une des rares œuvres restantes d’art de la
scène traitant de l’époque immédiatement après l’esclavagisme, écrit par une personne de race noire
l’ayant vécu. Dans cette œuvre, Joplin a créé une jeune protagoniste qui est élue comme chef par sa
communauté dans les années 1880s — bien avant que les femmes, et encore moins les femmes Noires,
ne puissent voter n’importe où en Amérique du Nord. Il s’agissait véritablement d’un nouveau genre
d’opéra, que Joplin ne verra jamais monté.   

                                                                 Volcano Theatre, en collaboration avec Moveable Beast Collective, réinvente TREEMONISHA en
commandant une nouvelle orchestration, de nouveaux arrangements, et, surtout, un tout nouveau livret
qui utilise les personnages de Joplin et le contexte des années 1880, mais les transpose sur une nouvelle
intrigue qui prolonge et met à jour le féminisme et les politiques d’unité de Joplin. Cette réinterprétation
du projet cherche à approfondir l’impact de l’œuvre et rétablir la voix de Joplin à la place qui lui revient
comme élément central du canon classique de l’Amérique du Nord.  

                                                                 La production a assemblé une équipe de création internationale qui est non seulement excellente, mais
un reflet de l’opéra lui-même, alors que plusieurs des rôles créatifs de premier plan (librettiste, arrangeur,
metteure en scène, recherchiste et dramaturg du texte, conceptrice de costumes), ainsi que l’ensemble
de l’orchestre, sont composés de femmes Noires.

                     COMPAGNIE            Volcano est une compagnie de théâtre basée à Toronto, lauréate de nombreux prix à l’internationale. La
compagnie travaille de façon expérimentale et collaborative, dans l’optique de créer de l’art socialement et
politiquement pertinent. Les équipes collaboratives de Volcano franchissent toutes sortes de frontières pour
y arriver, tant au niveau de la forme que sur le plan géographique et culturel. Les artistes jouissent du temps
nécessaire pour mettre au point la meilleure version possible de leur création théâtrale, souvent dans le cadre
d’une trajectoire de développement qui s’étend sur plusieurs années. Ainsi, les projets de Volcano sont
souvent présentés pour plusieurs saisons en raison des tournées et des reprises, et ont été reconnus par plus
70 prix et nominations au niveau local, national et international. Comme l’affirme le fondateur et directeur
artistique, Ross Manson : «  Volcano réunit les meilleures personnes possible pour raconter les histoires les
plus pertinentes, des histoires qui traitent de race, de politique, d’histoire, de tous les ingrédients qui
définissent notre époque et notre emplacement. » Volcano est une compagnie d’arts de la scène qui cherche
à relier le Canada à lui-même, et au reste du monde.

     INVESTISSEMENT         L’investissement de 150 000 $ du Fonds national de création permettra à Volcano Theatre de rassembler
un vaste nombre d’artistes de partout en Amérique du Nord, dont 16 chanteuses et un orchestre de neuf
musiciennes, pour une dernière phase de développement (incluant un atelier complet) avec l’ensemble 
de l’équipe de création.

RECONNAISSANCE              Une production de Volcano Theatre en collaboration avec Moveable Beast Collective. Une commande du Banff Centre for Arts and Creativity, de Stanford
Live, du Southbank Centre et de Washington Performing Arts. Développé avec le soutien du Fonds national de création du Centre national des Arts.



22

     DESCRIPTION           Mené par Les 7 doigts de la main de Montréal, Artcirq d’Igloolik, et Taqqut Productions d’Iqaluit, UNIKKAAQTUAT est une
production multidisciplinaire majeure qui combine les arts du cirque, la musique, le théâtre et les projections vidéos.

                                                           Inspirée des mythes fondateurs inuits et illustrée par l’artiste de renommée mondiale Germaine Arnaktauyok, cette création 
sans précédent mettra en valeur le peuple inuit et ses traditions par un processus de collaboration et de respect mutuel qui réunit
des artistes inuits et non inuits. Le processus créatif explorera et s’inspirera des formes artistiques inuites telles que les chants 
de gorge et les tambours, ainsi que d’aspects inuits traditionnels tels que des techniques et structures de chasse, des jeux
compétitifs, et des esthétiques comme les paysages et habits traditionnels. Une distribution de trois musiciens inuits, quatre
artistes de cirques inuits, et quatre artistes de cirque basés à Montréal prendront la scène, avec l’appui d’une équipe tout aussi
diversifiée de concepteurs et techniciens, tous animés par le même but rassembleur.

               COMPANY           En 2002, quand ils décident de fonder Les 7 doigts de la main, chacun des 7 cofondateurs du collectif a déjà plus de 15 ans de
métier en tant qu’artiste de cirque. Nourris par l’expérience de ces nombreuses années passées sur les pistes et les scènes les
plus prestigieuses du monde, ces amis et collègues partagent alors le désir de sortir des sentiers battus en offrant un nouveau
type de spectacle de cirque : un « cirque à échelle humaine », plus intime et familier, où l’extraordinaire surgit du quotidien, où
des hommes et des femmes expriment avec leurs mots, leurs danses et leurs acrobaties, une part de leur humanité.

                                                      Depuis, ce profond désir de créer un cirque singulier, un cirque d’auteur, continue de guider chacune de leur création vers 
de nouveaux territoires artistiques, plus hybrides et collaboratifs. En brouillant sans cesse les frontières entre la danse
contemporaine et l’acrobatie, entre le théâtre et la performance physique, entre le multimédia interactif et l’expérience
immersive, ils cherchent à atteindre l’indéfinissable, le viscéral, l’extraordinaire, l’intime et l’universel en chaque être humain.

                                                      Artcirq est devenu un collectif d’arts de la scène ayant comme mission de faire le pont entre la culture inuit traditionnelle 
et les pratiques artistiques modernes en créant des œuvres originales et significatives par l’entremise des arts de la scène, 
de la musique et de la vidéo. Les membres d’Artcirq ont créé un riche corpus présenté à l’échelle nationale et internationale, 
à travers lequel les artistes inuits s’expriment et se redéfinissent dans leur monde en mouvance.    

                                                      Taqqut Productions est une compagnie de production inuite située à Iqaluit, au Nunavut. Taqquts’engage à partager les récits
du Nord avec le reste du monde. Les trois premiers courts-métrages de la compagnie ont été présentés lors de festivals dans
dix-huit pays, et ont remporté plus de vingt prix internationaux. Avec ses projets de films et de télévision, Taqqut s’est imposé
comme chef de file dans le créneau des productions pour enfants et pour jeunes du Nord.

       INVESTMENT           L’investissement de 225 000 $ du Fonds national de création rendra possible la tenue de résidences supplémentaires, dont 
une résidence plus longue à Montréal qui offrira le temps nécessaire pour respecter les pratiques culturelles de création.
L’investissement aidera également à couvrir une partie des couts exceptionnels associés avec les déplacements dans le Nord.  

                        CREDITS              Conseil des arts du Canada et le programme Nouveau Chapitre, First Air, Conseil des arts et des lettres du Québec, Conseil des Arts de Montréal, Fonds Ilagiiktunut de
l’association inuit Qikiqtani ; Gouvernement du Nunavut, Départment du développement économique et des transports. Développé avec le soutien du Fonds national de
création du Centre national des Arts.

LES 7 DOIGTS DE LA MAIN
Montréal / Igloolik / Iqaluit

Unikkaaqtuat
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     DESCRIPTION           Chorégraphié par Peggy Baker, figure éminente de la danse canadienne, WHO WE ARE IN THE DARK
offre l’urgence d’une danse contemporaine audacieuse, une musique en direct saturée et une
scénographie remarquable réalisée par des artistes travaillant avec des pigments, des projections
et de la lumière.

                                                      WHO WE ARE IN THE DARK est le projet le plus ambitieux de Peggy à ce jour, mettant en vedette
sept magnifiques danseurs sur une musique originale composée et interprétée en direct par
Jeremy Gara et Sarah Neufeld du groupe rock Arcade Fire, primé aux Grammys et aux Junos.
L’œuvre explore et éclaire les identités changeantes, les trahisons, les secrets et les moments
intimes vécus dans l’obscurité.

               COMPANY           Peggy Baker Dance Projects se consacre à offrir des expériences pleines de sens, de connexion
personnelle et de potentiel transformateur à ses publics par l’entremise du pouvoir et de la beauté 
de l’art de la danse. Se distinguant dès ses débuts par des collaborations avec des créateurs et
interprètes extraordinaires, la compagnie a développé un corpus exceptionnel et un éventail croissant
de programmes d’éducation, d’engagement et d’enrichissement pour tous les âges et niveaux.

       INVESTMENT           L’investissement de 120 000 $ du Fonds national de création viendra bonifier la trajectoire de
développement final de WHO WE ARE IN THE DARK, qui culminera dans une résidence technique
d’une semaine dans un théâtre pleinement équipé avec l’équipe de création en entier et tous 
les derniers éléments de design.

                        CREDITS              WHO WE ARE IN THE DARK est une coproduction du Fonds de création du réseau CanDanse, Danse Danse, Centre national des Arts,
Banff Centre for Arts and Creativity et Fall for Dance North en partenariat avec Canadian Stage et soutenu par le Conseil des arts du
Canada. Développé avec le soutien du Fonds national de création du Centre national des Arts.

PEGGY BAKER DANCE 
PROJECTS
Toronto

who 
we are 
in the 
dark
Concept, composition chorégraphique 
et mise en scène PEGGY BAKER
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Le Fonds national de création est alimenté 
par des fonds recueillis auprès de généreux
donateurs de partout au pays qui ont répondu
à l’appel de la Campagne d’appui à la création
de la Fondation du Centre national des Arts, et
qui croient dans l’importance d’investir dans
les créateurs canadiens.

FONDS NATIONAL DE CRÉATION
CENTRE NATIONAL DES ARTS DU CANADA
Heather Moore, Productrice artistique
creation@nac-cna.ca

Le Centre national des Arts collabore avec des artistes 
et des organisations artistiques partout au Canada afin 
de créer une vibrante scène nationale dans le domaine 
des arts du spectacle, et agit comme catalyseur de la
diffusion, de la création et de la transmission des savoirs
d’un bout à l’autre du pays. Le CNA est le seul centre des
arts de la scène multidisciplinaire bilingue au Canada, et
l’un des plus grands établissements du genre au monde.


