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Societas Criticus, Critque de Michel Handfield, Lundi 5 février, 2018 
Face à la peur, savoir résister!  
www.societascriticus.com 
 
Ici on était dans le spectacle festif. Couleurs et mouvements suralimentés par ces disques qui 
accélèrent le mouvement. C'était spectaculaire. 
 
À un deuxième degré, on pouvait aussi penser à un « back to thefuture », les danseurs et danseuses 
faisant penser au temps du yéyé (1960) et du disco plus tard (1980) où certain(e)s se déhanchaient 
sur les hautparleurs. 

Mais, à l'époque de la musique électronique, ces hautparleurs sont maintenant individuels et la 
musique dans la poche : iPod et telephone intelligent ayant remplacé les grosses sonos d’hier. 
Alors, nos danseurs et danseuses se déhanchent sur ces disques... qui en sont la représentation 
moderne, car il y a des choses qui ne changent pas, que ce soit le Pouvoir, la manipulation, les 
peurs, comme nous l’avons vu plus haut, mais aussi les façons de s’amuser, de se divertir et de 
s’aimer. Le casque virtuel ne remplacera jamais le toucher des corps par exemple, modernism ou 
pas. 

La symbolique va aussi plus loin, avec des impressions de « street dance » et de rythmes de la rue, 
certains frappant sur les murs ou à terre comme on peut le faire dans la rue. Je percevais ici un clin 
d’œil à la ville avec ses échanges multiples entre genre musical et habitants de différentes origines 
et de différents âges, car le modernisme n’est pas que jeune. Suffit de voyager en métro pour voir 
aussi des têtes grises branchées sur leur portable ou de fréquenter des évènements festifs, comme 
le Festival de jazz, pour voir la diversité rassemblée. 

  
 
  
  
  
  
 
  
  
  



  



  



  



  
 



 



  
 

 

 

 







2 octobre 2013 |  Le Devoir |  Danse

Photo : Belle Ancell

Créé en 2012 à l’OFFTA, le duo masculin Liklik Pik prend appui sur la figure du cochon pour en décliner les
multiples facettes. En duo avec Dany Desjardins, le danseur et chorégraphe George Stamos explore autant le
gentil animal propret que le porc sale et méchant, et décape à travers eux les comportements humains. Entre
danse, performance, vidéo et musique, l’oeuvre transdisciplinaire, volontairement kitsch, reprend l’affiche à
l’Agora de la danse du 2 au 4 octobre.

Mon frère cochon | Le Devoir



Liklik Pik

De George Stamos, par Dany
Desjardins et George Stamos.
À l’Agora de la danse jusqu’au 4
octobre

3 octobre 2013 |  Frédérique Doyon |  Danse

Liklik Pik, plus récente pièce de George Stamos, explore les croisements
entre l’homme et l’animal. Ludique, distrayant, coquin, le duo masculin
n’a toutefois pas l’étoffe des précédents Husk et Cloak.

George Stamos est fasciné par les masques, particulièrement les têtes
animales, qui reportent l’attention sur le corps tout en permettant de
jouer sur les multiples les facettes de l’identité humaine. Dans Cloak, on

s’affublait d’oreilles de lapin. Dans Husk, les trois danseurs revêtaient une seconde peau simiesque. Liklik Pik
signifie « petit cochon » en langue de Papouasie-Nouvelle-Guinée et les deux danseurs portent fièrement le
groin.

Tantôt un brin vulgaire, tantôt mignon comme dans un sage conte hollywoodien, le cochon sert de tremplin
pour entrer dans ces zones floues où les comportements humains et bestiaux se confondent. Une scène est
particulièrement troublante où les corps s’exhibent avec un mélange de sensualité et de mal-être, à la limite
du culturisme, de la publicité et de la parade animale. Mais ces moments de grâce sont peu nombreux.

L’atmosphère de fête foraine ou de foire agricole plane allègrement, grâce à la trame musicale que les
performeurs enrichissent de nouvelle couches sonores - bruits de bouche, soupirs, gémissements… jusqu’au
grognement. Les micros deviennent des membres à part entière dans ce spectacle alors qu’ils cognent et
frottent les corps des danseurs simulant un rap désopilant.

La pièce multiplie les scènes parfois très dansées, parfois « performées » où les deux interprètes jouent tour
à tour les gamins, les frères, les coqs, les séducteurs. Toujours complices dans leurs délires, ils y convient
même les spectateurs dans une scène un peu complaisante pour leur offrir de quoi se lécher les babines.

Le propos trop échevelé reste toutefois mince et peu approfondi. On effleure le monde du conte comme celui
des croisements génétiques humain/animal. On flirte avec l’érotisme masculin, gai, fétichiste. On évoque
certains instincts primitifs. Parfois, tout cela surgit en même temps. Et c’est la force de Stamos de mettre en
corps des énergies mixtes, indescriptibles, étranges. Mais la pièce a le défaut de ne jamais s’engager
pleinement dans l’une ou l’autre de ces pistes. Elle reste surtout un two men show sympathique et un petit
cirque mi-homme, mi-bête, à l’imagerie animale un peu lisse.
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Critique vendredi 4 octobre 2013

Liklik Pik de George Stamos

Présenté par l’Agora de la danse

© www.dfdanse.com

Avec sa dernière chorégraphie Liklik Pik, le toujours imprévisible George Stamos nous régale d’un
spectacle intriguant, intelligent et drôle. À l’Agora, une dernière fois ce soir, à 20h00.

Habillés en polos bourgogne et slips de coton vert, George Stamos et Dany Desjardins portent
des masques de cochon qui leur couvrent entièrement la tête et se ferment comme des sacs de
caoutchouc  sur  la  nuque.  À  l’entrée  de  la  salle,  les  deux  hôtes  font  la  fête  à  chacun  des
spectateurs,  y  allant  d’une prise de photo amicale.  La bonne humeur règne,  les  cochons sont
fébriles et leurs petites oreilles tremblent d’anticipation.



Cette lente mise en place laisse tout  le loisir  au spectateur de détailler  la mise en espace du
spectacle. Habituellement couverts d’un immense rideau noir, les fenêtres et le mur blanc du fond
de la salle de l’Agora sont apparents. Sur les reflets violine du plancher deux chaises de bois, une
bassine en fer blanc, un lecteur pour disques compacts jaune citron et un appareil électronique qui
s’avérera être un échantillonneur. L’éclairage de Karine Gautier caresse de rose la scène pendant
que deux bouillottes pendent comiquement du plafond par de fines chaine.

Exit  les  cochons  et  le  rythme change.  Les  interprètes  reviennent,  sans  masques  et  vêtus  de
costumes trois pièces d’un kitch consommé. Barbes et cheveux coiffés de façon identique, ils sont
de  la  même fratrie,  tantôt  amis,  tantôt  ennemis.  Pour  George  Stamos  et  Dany  Desjardins,  la
technologie  est  un  jeu,  elle  ne  cause  ni  stress  apparent  ni  lourdeur.  Témoins  les  micros
nonchalamment jeté sur l’épaule : ils percutent les torses des danseurs qui les empoignent pour
frotter le polyester de leurs complets et cette captation ajoute à la texture de la gestuelle répétitive
des danseurs. Vooom - vooom, le son est hypnotisant. On ne joue plus

L’effet est donc immédiat pour ne pas dire brutal lorsque Stamos arrête brutalement le spectacle.
Avec une bonne dose d’autodérision, denrée assez rare en danse contemporaine, il s’adresse en
riant au public :  « Je n’ai  plus rien à dire !  ».  Les deux interprètes alignent des blagues et  le
quatrième mur éclate pour de bon lorsqu’ils prennent le temps d’offrir à chacun des spectateurs des
« cup cake »  couverts  d’un glaçage rose vif.  Fin  de la  première partie  ou de son équivalent.
Asymétrie des tableaux proposés, utilisation judicieuse de l’espace, ainsi pourrait-on résumer la
proposition du tandem. Une surface carrée très réfléchissante est maintenant suspendue à la place
des bouillottes et des couleurs pop et acidulées comme des saris de films bollywoodiens y sont
projetées : rose, vert, orange.

Au chapitre des projections, il faut absolument souligner la réussite splendide d’un tableau étrange
et fantastique. Une cascade d’images qui se fondent et se télescopent est projetée sur la surface
suspendue et sous elles dansent les jambes échevelées de Dany Desjardins, assis sur une chaise.
Cacher pour mieux révéler, soufflerait Gorge Stamos.

Un immense travail d’échantillonnage sonore accompagne chaque partie du spectacle, les oreilles
fines reconnaitront le rythme hypnotique des mantras et des extraits d’un film de Bergman, La nuit
des  forêts.  Ici  et  là,  comme des fantômes ou  des  échos préoccupants,  des  mots  éclatent.  Ils
évoquent des croisements génétiques tous plus effrayants les uns que les autres et questionnent
de mille façons notre rapport à l’animal. Dans la pénombre, insouciants petits cochons, les deux
interprètes trottinent, le corps plié, la tête en bas et les fesses bien hautes pendant qu’en filigrane,
on devine la comptine de Papouasie-Nouvelle-Guinée : Liklik Pik…

Drôle,  intelligent,  Liklik  Pik  a  sans  conteste  plusieurs  moments  forts.  C’est  un  spectacle
audacieusement construit. Asymétrie, espace et profondeur, les chorégraphies de Georges Stamos
s’approchent au plus près du cœur de la danse et c’est réjouissant. À 20h00, ce soir 4 octobre 2013
à l’Agora de la danse.

Nathalie de Han

Information complémentaire

L’Agora de la danse présente :
LikLik Pik
George Stamos
2 au 4 octobre à 20 h
Parole de chorégraphe : 3 octobre
28$-22$-20$ ou profitez du forfait 4 billets... ou plus !
840 Rue Cherrier, métro Sherbrooke
(514) 525-1500
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In the Tub with George Stamos, Extra: 
preview for Husk at L'Agora de la danse  

Husk
George Stamos and Montréal Danse
 Februrary 8th-10th, 8pm 
at L'Agora de la Danse, 840 Rue Cherrier.
http://www.agoradanse.com/en/spectacles/2012/husk

Interview with George Stamos by Helen Simard, Feb 5th, 2012.

George Stamos is a busy man these days.  Between presenting his duet Liklik Pik in 
Toronto, performing a new solo in Regina, and training with Zab Maboungou of Nyata 
Nyata Danse, it might have been hard for him to find a few minutes to talk with me.  
Luckily, dance is, Stamos points out, "really hard work", and even the busiest 
choreographer needs to relax from time to time. "Do you mind if I take a bath while we 
do the interview?" he asks as he answers the phone.  "You can call the article 'In the Tub 
with George Stamos'!!"  After he quickly dunks his head underwater, we chat about the 
upcoming premiere of Husk, a choreographic work he has created in collaboration with, 
and for the 25th anniversary of, Montréal Danse.

Helen Simard: How did Husk come about? 

George Stamos: About three years ago, Kathy Casey (the artistic director of Montreal
Danse) wanted to shift the activities of the company away from just systematically 
making pieces towards doing more research.  So she started doing "research events" 
where she would invite choreographers to work with the company dancers for a few 
weeks. It was two years ago that we did our research event; I was in the second crop of 
people she invited. We were just trying ideas, doing things that I had on my mind without 
any end goal.  Over a two-week period, we explored different ideas, and got to know 
each other more.  And it turned out that we all got along, and there seemed to be a mutual 
interest in continuing to work together, so we continued to work on the creation of Husk.



Rachel Harris / Photo ©Alejandro de León 

HS: So how did you go from an exploratory and not "product" based research process 
into creating the piece? 

GS: It was easy for me because, for me, research is making a piece.  For me the best way 
to do "research" is to create work (laughs)...you know what I mean?  So out of the 
research, there was material created, we weren't starting from scratch. 

HS: And so the theme of Husk...it's about bodies?  About wearing the body, the body as 
a mask? 

GS: I'd like to really highlight that this is a DANCE piece...and one of the great things 
about dance is that it transcends textual meaning. It's a non-verbal mode of 
communication.  It's open to interpretation, an invitation to use your imagination. Yes, 
there are ideas that are located around the event of making the dance piece that feed the 
dramaturgy and are inspirations to make the dance piece.  But the "thing" (I have made) 
is the dance piece; the other stuff is the fuel for the thing.  So we can talk about the ideas 
and the theme, which are the fuel for the dance piece, but they aren't the dance piece 
itself.  Ideas are becoming more important in dance - what's the discourse, what's the 
concept - and I think that is important, but we don't want to negate what is happening in 
the body, the physical body. 

HS: Right! 

GS: All that said, yes, there is this idea circulating in the work about how we wear 
ourselves.  For example, there has been a trend in contemporary dance for the past ten 
years...almost a fetish for, or a celebration of, the dysfunctional body, or the body in 



trauma.  I've done a lot of work about the body in trauma; for me it was politically 
important to do the dance of the body was not perfect.  But now I am more interested in 
doing the dance of the surviving body: the body that is surviving the trauma, the body 
that has recovered, the body that is winning.  So now in tackling these ideas of the body 
and the self, it lets me be more playful in my work, and to create an environment that's 
permissive of playing with gender, and body decoration, and projection of the self. 

HS: Now you often perform in your own work, but you're not performing in this piece? 

GS: Well, I'll see how I feel (laughs)...  

HS: It remains to be seen?  

Photo: Susan Moss 

GS: (Still laughing) No, I'm not in the piece...I might be in a future version, but I'm not in 
this version.  It has made things a lot easier in some ways, but it also makes it more 
difficult in other ways.  It's way easier for my psyche, for my mind, to be on the outside 
and to see...to have distance to make choices based on what I see as opposed as trying to 
imagine what it looks like.  And (when I dance in my work) there's the part of me that has 
the sensation of dancing, and the part of me that has to be objective and not be influenced 
about the way it feels...because the way dancing feels and the way it looks are not always 
the same thing (laughs).  So it's way easier for the big picture of making the 
choreography.  But for the little picture - the texture of the interpretation, the nitty gritty 
of what's going on in the body, and how to explain that, or negotiate that with your 
interpreters (who are in this case Elinor Fueter, Rachel Harris, and Frédéric Marier) - 
being in the piece can make that a lot easier because you have it in your body, you get it.  
When you give direction from the outside, you might not be connected with the dancer's 
experience at all.  When you have the movement in your body, you can navigate all that 
stuff more quickly.  And it can create a sense of camaraderie with the dancers if you are 
in it because you are with them, putting your body on the line and suffering along side 
them (laughs)... 



HS: And if I've understood correctly, Husk is an interdisciplinary performance?  You 
have a musician/composer on stage with the dancers? 

GS: I like to work with live sound; I've done it for almost every creation I've made.  Our 
musician, Jackie Gallant, brings in a different physical presence on stage.  This opens up 
the dance in terms of body propositions, opens up the way one can be on stage, which 
theoretically speaks to more people.  And it highlights the importance of the music!  To 
have Jackie there shows that the music is not just "wallpaper". 

HS: You mentioned that Jackie opens the possibility for the piece to speak to a greater 
audience, or in different ways.  What message would you like people to take away from 
their experience of seeing Husk?

GS: I would like people to walk away with the message that there's a diversity of ways to 
be in your body, a diversity of ways to be male or female, and all of them offer the 
possibility for people to be empowered.  I would like people to come out of Husk feeling 
that whoever they are, whatever their story is, they have the right to feel empowered in 
their bodies...that would be really great!!! 

But after twenty minutes in the tub, George Stamos was starting to feel like a fairly 
pruned version of himself.  So before he ran the risk of shedding his own husk, our 
interview came to an end.  And while he may not have another free minute before the 
premiere of his show, we know where to find him, and his diverse and decorated gang, as 
of Wednesday night: Husk runs Februrary 8th-10th at L'Agora de la danse (840 Rue 
Cherrier, showtime 8pm).

 For more information about George Stamos and his upcoming projects, visit:
http://www.georgestamos.org/ 





Article aussi diffusé dans sa version française sur le site Internet www.etremag.com













Danscussions

Girls who are boys who like boys to be 
girls...Review of Husk (George Stamos)  
Reviewed by Helen Simard on February 10th, 2012. 

Interpreter Elinor Fueter in Husk 
In the 1990s, the British band Blur sang about travelling to the beaches of Greece 
looking for "girls who are boys who like boys to be girls"[1]... Today, Montrealers need 
not look quite as far to tackle gender stereotypes: local choreographer George Stamos
throws his audience into a fantastical transdisciplinary and transgendered universe with 
his latest choreographic production, Husk.  Created and performed in celebration of 
Montreal Danse's 25th anniversary, Husk holds up a mirror to society, inviting us to 
reconsider many things we take for granted: who is male and female, what is beautiful 
and ugly, and where reality ends and performance begins.

As we enter Agora de la danse, we are immediately plunged into a strange and altered 
reality: a pile of rough, rock-like objects are dimly lit in the center of the stage, and an 
assortment of musical and electronic equipment suggest the show will offer more in the 
way of performance than just pure movement.  The show begins before the house lights 
go out.  Two "men" (one of whom turns out to be Rachel Harris) enter from upstage, 
slowly slinking across the stage on their bellies, as two women strut through the space in 
fur coats and red high heels.  Over the course of the next 60-minutes, Harris and her 
fellow interpreters Elinor Fueter and Frédéric Marier (along with musician Jackie
Gallant) delight us as they play at trading gender roles, performing boys like they're girls 
and girls like they're boys.  Women flex prosthetic muscles, men prance and pose in a 
sexually provocative manner.  The movement quality alternates between "feminine" 
grace and brute "masculine" force: all three dancers lunge, jump, push, fall, and throw 
themselves and each other through the space with incredible precision. In a particularly 
mesmerizing sequence, the three move together in a low, repetitive, spinning motion, 



circling around each other in a ritualistic, trance-like fashion. Wearing strange caveman 
masks (artfully designed by Patrick Bouchard), these adventures keep themselves warm 
by curling up with fur coats and setting a video of "fire" to a pile of red stiletto shoes... 
Gallant's eclectic soundtrack give a cinematic feeling to the piece, making one wonder if 
Husk is perhaps strange contemporary go-go remake of Jean-Jacques Araud's film, Quest 
for Fire.

Not one known for going half-way, Stamos skillfully pulls out every cliché in the "how-
to-make-a-contemporary-dance-show-in-Montreal" textbook: he uses nudity, text, props, 
microphones, masks, costume changes on stage, live sound, and popular music (imagine 
AC/DC's Back in Black recited as poetry!) to construct the surreal universe in which his 
performance exists.  But far from turning Husk into a predictable string of déja-vus, this 
cheeky flaunting of choreographic codes instead adds a much-appreciated dose of 
humour to the show.  Strangely, it is perhaps Stamos's use of (gasp) recognizable dance 
vocabulary that makes his propositions so successful.  As dance has sought to establish 
itself as a serious academic discipline, more and more performances seem to value ideas 
over actual movement... with Husk, Stamos reminds us that dance is an embodied 
experience, and that both mental and physical actions are involved in the construction of 
identity.

In a city where dance has become overrun with painfully heterosexist representations of 
masculinity and femininity, Stamos and his collaborators manage to deliver a refreshing 
and entertaining perspective on gender performance.  Rather than beat us over the head 
with prescriptive narratives, Husk simply offers a series of captivating images that we are 
welcome to interpret in our own way.  And while the abstract imagery and non-linear 
structure of the show may leave some audience members scratching their heads, 
wondering, "what the hell was that all about?” Stamos's playful, tongue-in-cheek 
aesthetics make it clear that he isn't about to tell you what to think about his piece...that is 
something you will have to figure out for yourself, whoever your "self" may be.  

[1] Lyrics from the songs Boys and Girls from the album Parklife (1994)








