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ESPACES PLURIELS
SCENE CONVENTIONNEE DANSE — PAU

L'HISTOIRE

La scéne Espaces Pluriels tire sa spécificité d'une histoire singuliere qui place I'échange et la rencontre au
coeur de son activité. D'abord dédiée a la circulation de parole, a la lecture et a la réflexion sous la
dénomination de Centre Rencontres et Recherches, |'association est liée a I’Eglise Réformée de France,
propriétaire du batiment dans lequel elle est implantée. Sous I'impulsion de Michel Vincenot, un festival de
danse voit le jour en 1993, Danses Plurielles, qui a pour vocation de soutenir et de diffuser la création
chorégraphique contemporaine et de favoriser les échanges entre les artistes et la population, toujours
dans un souci de proximité et de décloisonnement.

La transformation de la salle en théatre, en 1985, puis le rachat du batiment par la ville en 2003,
accompagne le développement de la scéne Espaces Pluriels qui assume depuis 2004 une programmation a
I'année ponctuée par des temps forts.

La direction de la scene est assurée depuis octobre 2012 par Carole Rambaud.

Espaces Pluriels scéne conventionnée danse est une association Loi 1901 inscrite depuis 2003 dans le
cadre du programme « Scéne conventionnée » du Ministére de la Culture.

LE PROJET ARTISTIQUE

Le projet artistique de la scéne Espaces Pluriels est imaginé depuis 2013 sur les fondements : d'une
programmation danse et théatre avec un regard particulier sur ce que la danse porte comme ouverture
disciplinaire, sur la relation entre théatre et corps sans exclure le théatre de texte, d'un intérét manifeste
pour les intersections entre les arts, entre le spectacle vivant et les arts visuels, de I'élaboration de temps
forts pour croiser des formes multiples et investir la ville, sur scéne et hors plateau, d’'une présence des
artistes la plus continue possible, avec le souhait d’accompagner la création dans le cadre de résidences,
de portraits d’artistes, d'une résonance de la création par des propositions de transmission de la danse et
du théatre et des projets participatifs a I'adresse des publics.

LES LIEUX

Pour assister aux représentations de sa programmation 2016/2017, Espaces Pluriels convie le public au
Théatre Saragosse, lieu de son implantation, mais également au Zénith, a la Maison de I'Etudiant et a
I'Espace James Chambaud a Lons.

Théatre Saragosse : jauge 220 places
Zénith de Pau : jauge 600-1400 places
Espace James Chambaud : jauge 300 places

Maison de I'Etudiant : jauge 196 places

Afin d’approfondir leur rencontre avec les artistes et les univers esthétiques qui composent la
programmation de I'Espaces Pluriels, les publics sont également invités a des Instants Pluriels, temps de
rencontre, de conférence et de pratique, dans différents lieux emblématiques de la culture paloise, tel que
la Médiathéque André Labarrere, le Conservatoire a rayonnement départemental, le cinéma Le Méliés, La
Centrifugeuse, etc.



LES COLLABORATIONS

Le projet artistique de la scéne conventionnée Espaces Pluriels implique de nombreuses collaborations
sur la programmation et les actions culturelles qui lui sont liées. La scéne s'inscrit ainsi sur le territoire
sollicitant différents partenaires en fonction des actions menées.

Pour la saison 16/17, ces partenariats concernent la programmation de spectacles en co-réalisation
avec le Parvis scéne nationale Tarbes-Pyrénées (Nobody / Cyril Teste, Songes et Métamorphoses /
Guillaume Vincent) ou avec la scéne Jeune Public de Billere, L'Agora (Hikikomori / Joris Mathieu, Kiwi /
Magali Montier).

Elle organise une série de rencontres, de conférences, de projections cinématographiques en lien avec
la programmation au Cinéma Le Mélieés et a la Médiatheque André Labarrére ainsi que deux expositions
avec la Médiatheque André Labarrére et le centre d’art contemporain Le Bel Ordinaire a Billére.

Elle met également en place de nombreuses rencontres et ateliers de pratiques dans les établissements
scolaires du département (de la maternelle au lycée) ainsi qu'a I'Université de Pau et des Pays de
I'Adour, a I'Ecole Supérieure du Professorat et de I'Education, a I'Ecole supérieure des arts et de la
communication et au Conservatoire a Rayonnement Départemental de I'Agglomération Pau-Pyrénées.

L’'EQUIPE

Direction : Carole Rambaud

Administratrice : Sybille Chapeu

Accueil / billetterie : Lisa Guiboux

Action culturelle / communication : Anne Woelfel
Direction technique : Marc Kieger

Régisseur son : David Guionneau

Régisseur lumiéres et multimédia : Nicolas Hérubel
Technicien lumiéres : Laurent Daufresne



SAISON 16/17

Un regard sur la saison

24 spectacles, dont 4 accuelllis en partenariat
avec I’Agora - Billere et Le Parvis Scene
nationale de Tarbes, pour

37 représentations
(dont 2 représentations scolaires)

1 temps fort : Résonance(s), temps fort
consacré a la relation entre la danse et la voix.

Les Instants pluriels : conférences, rencontres,
projections, stages.

5 créations de la saison 16/17 : No(w) Hope de
Manon Avram et Thierry Escarmant, Songes et
Métamorphoses de Guillaume Vincent, Les
Pétitions du corps de Chloé Hernandez et Orin
Camus, We're pretty fuckin’ far from okay de
Lisbeth Gruwez, Il faut beaucoup aimer les
hommes de Céleste Germe.

1 spectacle coproduit : No(w) Hope de Manon
Avram et Thierry Escarmant.

Des artistes d’Aquitaine, de France, d’Espagne,
de Belgique, du Portugal, d’Italie, du Maroc, des
Etats-Unis et d’Iran.

Quelques points forts : une programmation
chorégraphique ouverte aux différentes
esthétiques, I'accueil d’une jeune génération de
chorégraphes et de metteurs en scéne, des
ceuvres au croisement des disciplines, des
projets inédits, une forte présence d’artistes
internationaux.

Une programmation tout public des 8 ans.

De la danse, du théatre et du cirque.

Cirque
Bonaventure Gacon
Mathurin Bolze
Claudio stellato

Danse

Rocio Molina et Rosario La Tremendita
Anne Teresa de Keersmaeker

Manon Avram et Thierry Escarmant
Emmanuelle Huynh

Orin Camus et Chloé Hernandez
Daniel Linehan

Bouchra Ouizguen

Lisbeth Gruwez

William Forsythe

Cecilia Bengolea et Franc¢ois Chaignaud

Résonance(s),
temps fort
Daniel Linehan
Bouchra Ouizguen
Lisbeth Gruwez
Joris Lacoste

Théatre

Guy Cassiers

Amir Reza Koohestani
Joris Mathieu
Guillaume Vincent
Cyril Teste

Tiago Rodrigues
Joris Lacoste

Magali Montier
Céleste Germe

Tout public
Hikikomori (théatre)
Fenétres (cirque)
Baron perché (cirque)
Kiwi (théatre)

La Cosa (cirque)



LES SPECTACLES



JEUDI 6 OCTOBRE / 20H30 / THEATRE SARAGOSSE / TARIF B / 1H15

DANSE

ROCIO MOLINA
ROSARIO

LA TREMENDITA
AFECTOS

Habituée des plus grandes scénes internationales, porteuse du renouveau de la danse
flamenca, la danseuse Rocio Molina présente sa création Afectos, qui méle le flamenco
pur d’origine andalouse et la danse contemporaine. Cette piéce est le fruit d'une
collaboration avec la flamboyante chanteuse Rosario « La Tremendita ». Toutes deux
livrent ce qu’elles ont de plus intime, mettant en scene la fragilité des émotions et de
I'existence, la simplicité et la recherche du geste parfait. Embrassant aussi bien la rumba
que le tango, la danse se fait désir, se fait silence. Rocio Molina sait tout évoquer,
s’appuyant sur les compositions de Pablo Martin, contrebassiste qui 'accompagne
également sur scene.

Les libertés époustouflantes qu’elle prend conviennent parfaitement a sa vision
du flamenco : « un art libre et vivant ». Beaucoup de solistes flamencos aiment
se regarder danser. Rocio Molina, elle, s’adresse a I'autre, jamais a elle-méme.
Avec La Tremendita, elle invente des duels de percussions, de gestes, de
murmures. Ses estocades ciselées, sa rapidité, sa précision rappellent qu’elle
est la dépositaire d'une longue tradition. Chorégraphe et danseuse iconoclaste,
Rocio Molina a su créer un langage propre fondé sur la tradition réinventée
d’un flamenco qui respecte son essence et épouse les avant-gardes.

CONCEPTION ROCIO MOLINA, ROSARIO LA TREMENDITA / DIRECTION ARTISTIQUE ET CHOREGRAPHIE ROCIO MOLINA / CREATION MUSIQUE ROSARIO LA
TREMENDITA ET PABLO MARTIN / DANSE ROCIO MOLINA / CHANT ET GUITARE ROSARIO LA TREMENDITA / CONTREBASSE ET SAMPLES PABLO MARTIN /
SCENOGRAPHIE ET CREATION LUMIERES CARLOS MARQUERIE / COSTUMES MAI CANTO / CREATION SON JAVIER ALVAREZ, PABLO MARTIN / CREATION/FABRICATION
ACCESSOIRES INAKI ELSO TORRALBA / DIRECTION TECHNIQUE ET LUMIERES ANTONIO SERRANO / SON JAVIER ALVAREZ / REGIE REYES PIPIO / DIRECTION
EXECUTIVE COMPAGNIE LOIC BASTOS / ADMINISTRATION COMPAGNIE MAGDALENA ESCORIZA / ROCIO MOLINA EST ARTISTE ASSOCIEE DU THEATRE NATIONAL DE
CHAILLOT. SOUTIEN A LA DIFFUSION DE L'INAEM



ROSARIO LA TREMENDITA

Rosario Guerrero (Triana, Séville 1984) est la
Tremendita. Arriere petite fille d'Enriqueta la Pescaera,
petite niece de la Gandinga de Triana et fille de José El
Tremendo, Rosario a attrapé le chant au vol, pour des
le plus jeune age, le partager a I'occasion des fétes et
dans les penas (associations d’aficionados de
flamenco). Son objectif était alors d'étre chanteuse de
flamenco et, surtout, chanteuse soliste.

Et pourtant, elle a ressenti le besoin d'explorer en
profondeur cette expression, pour mieux la modifier.
Elle fait alors des recherches dans le chant, étudie le
solfége et le piano.

Parallelement a ses études, elle marque de son nom les
concours les plus importants de flamenco et collabore
en tant que cantaora avec les plus grandes figures de
la danse (Belén Maya, Rocio Molina, Rafaela Carrasco,
Andrés Marin).

En 2008, aprés six années de collaborations avec ces
compagnies de danse, Rosario décide de se consacrer
définitivement a sa carriére de soliste pour ainsi faire
découvrir également au public son talent de
compositrice.

Aujourd'hui la Tremendita propose et dirige des
spectacles avec des artistes tels que Rocio Molina ou
Javier Ruibal. Son spectacle Afectos a été finaliste des
VXlleme des Prix Max des Arts de la Scéne (équivalent
des Molieres en France).

Sa discographie comprend A tiempo (2010) et Fatum
(2013), qui a remporté de nombreux prix.

PRESSE

ROCIO MOLINA

Chorégraphe et danseuse de flamenco iconoclaste,
Rocio Molina (Malaga, 1984) a créé un langage propre
fondé sur la tradition réinventée d'un Flamenco qui
respecte son essence et épouse les avant-gardes. Prix
National de Danse en 2010, artiste associée du Théatre
national de Chaillot a Paris depuis 2014, Prix Max 2015
de la meilleure chorégraphie pour Bosque Ardora, Prix
spécial de Danse National British Awards en 2016,
Molina est une des artistes espagnoles, a la plus grande
projection internationale.

Ses ceuvres (Entre paredes, El eterno retorno, Turquesa
como el limén, Almario, Por el decir de la gente, Oro
viejo, Cuando las piedras vuelen, Vindtica, Danzaora y
vindtica, Afectos y Bosque Ardora) ont été
représentées sur les scénes les plus importantes du
monde entier (Théatre National Chaillot/Paris, Barbican
Center/Londres, Bunkamura/Tokyo, City Center/New
York, Thééatre de la Maestranza/Séville ; etc.). Elles sont
reconnues par la critique et le public comme des
événements scéniques singuliers dans lesquels
cohabitent une technique virtuose, une recherche
profonde et une beauté visuelle.

Elle est libre, ne s'enferme jamais. Sauf en son domicile. Dans Afectos, Rocio Molina nous invite en son séjour
qu’elle partage avec La Tremendita, chanteuse longiligne aux allures de danseuse.

Afectos est une réverie nocturne, et on ne réve jamais aussi bien que chez soi. Aussi elle rentre, met la lumiere et
s'installe sur une chaise, caressant une guitare. Les fesses bien posées, elle s'envole. Dansé assis, le flamenco
devient aérien. Molina est chez elle. Au fond du salon, on distingue un porte-manteau. A droite, le contrebassiste
lui sert de miroir et La Tremendita n'en fait pas moins. Est-ce une critique adressée a son milieu ?

Beaucoup de solistes flamencos aiment se regarder danser. Pas Molina. Elle s'adresse a I'autre, jamais a elle-méme.
Le face a face est son ancrage sur sceéne. Avec La Tremendita, elle se livre des duels de percussions corporels, de
gestes ou de murmures. Mais ses estocades ciselées rappellent qu'elle est la dépositaire d'une longue tradition.
Puissance, rapidité et précision font le lien entre hier et demain.

Vue comme une métaphore, la scénographie d'Afectos véhicule un message de liberté. En terre flamenca, Molina
évolue de plein droit. Le flamenco est sa maison, elle est chez elle, elle est libre. Elle I'affirme par cette
scénographie et par les multiples excursions vers d'autres univers, ou chaque tableau bouleverse les conventions..
Tout de noir vétue, elle se glisse dans la peau d'une Valeska Gert andalouse, si bien qu’on se croirait dans un film
de Murnau. Le pari est audacieux, le résultat époustouflant. Autre exemple. Dans un bac carré posé au sol, elle
invente le zapateado horizontal, a la maniére d'un Galvan au féminin, tout aussi épurée. A travers le flamenco, elle
sait tout évoquer, du jazz au baroque, du hip hop au butd, en s'appuyant sur les compositions de Pablo Martin.
Sans caisson, écrite pour guitare et contrebasse, la musique participe pleinement de la prise de liberté. Et La
Tremendita est partout, dans son fauteuil de cuir ou en dansant, palmas et zapateado a I'appui, tel un alter ego de
Molina. Ici, le flamenco permet aux deux femmes de se pousser plus loin, toujours plus profondément en elles-
mémes, sans fard et sans se cacher derriére les codes du patrimoine vivant.

Au contraire, Molina creuse jusqu'a arriver au code-source. Sa connaissance du flamenco est si profonde qu'elle
peut voyager a l'infini sans quitter ses terres d'origine. Qu'elle danse le rock'n'roll ou le sabar, elle restera
parfaitement flamenca. On commence a comprendre qu’avec elle, tout peut arriver, qu’elle est préte a aller sur tous
les terrains. Si parfois elle peut aussi s'égarer, elle signe avec Afectos un véritable manifeste qui coule de source.

THOMAS HAHN, DANSER, MARS 2015



ENFANT CHERIE DU FLAMENCO, ELLE EST, A TOUT JUSTE 30 ANS, TENUE POUR L'UNE DES PLUS INVENTIVES INTERPRETES ET
CHOREGRAPHES D’'UNE DISCIPLINE DONT ELLE FAIT BOUGER LES LIGNES.

Son prénom signifie « rosée », et dans chacun de ses gestes coule un feu liquide. Distinguée par le prix national de
la danse d’Espagne a seulement 26 ans en 2010, révérée par le grand Mikhail Baryshnikov, qui s’est agenouillé
devant elle aprés I'avoir vue danser, Rocio Molina fait figure de prodige dans la nouvelle génération de flamencas.
Ce qui la contrarierait presque : « Jusqu’a I'année derniére, tous les critiques acceptaient mon travail. J'ai fini par
me dire qu’il y avait un probléme. Je n’aurais pas été satisfaite de mon nouveau spectacle s'il avait fait

I'unanimité », assene la jeune femme de sa voix assurée.

Elle accentue ainsi les contrastes de sa derniére création, Bosque Ardora, au programme de la deuxiéme biennale
de I'art flamenco au Théatre de Chaillot - dont elle est 'artiste associée a partir de 2015.

Dans une forét fantastique, elle danse aux c6tés de ses complices, Eduardo Guerrero et David Coria, alternant
sophistication et simplicité sauvage du geste. La chorégraphe emprunte autant aux codes masculins (privilégiant le
claguement de pieds, le zapateado) et féminins (pour les mouvements de bras, les braceos) qu’au regne animal. Le
dos s’arrondit dans une lenteur féline, les griffes jaillissent, les pieds frappent furieusement le sol. Au bois de la
forét s‘'opposent les cuivres de la musique, inhabituels et guerriers. Rocio Molina ose.

Elle est née en Andalousie en 1984, prés de Malaga, et danse dés 3 ans, « avant méme d’en avoir conscience » et
demande a devenir professionnelle a 7 ans. Ses parents ne sont pas du sérail, mais sa mére, qui lui a donné ses
premiers cours de danse classique, I'encourage. Dés 9 ans, la fillette modifie les chorégraphies de son professeur.
« Il n"était pas trés content... Mais c’était ce que mon corps exigeait! »

L’effrontée se forme a d’autres danses. De ses années d’études au conservatoire de Malaga d’abord, de Madrid
ensuite, elle garde le souvenir de journées intenses, sacrifiant sa pause déjeuner a ses expérimentations, et de
fétes.

A 17 ans, elle parcourt le monde dans la compagnie de Maria Pagés. Le flamenco emporte son coeur - « il me
touche davantage, sa vibration est différente » — mais un flamenco résolument contemporain. « Je réfléchis
toujours a la fagon de transformer la tradition, dans la danse comme la musique. Le flamenco est codé, mais il
laisse la liberté d’une part d’improvisation. »

Dans ces moments spontanés - d’ou naissent ses spectacles - des sensations abstraites I’habitent. « Cela me
permet de ne pas imiter, de trouver de nouvelles formes. Je vois des couleurs, des volumes et des textures. J'y
suis d’ailleurs attentive pour les costumes. » Dans les longues franges d’un chéle, la sobriété d’un pantalon noir, ou
le grotesque de pantoufles, elle semble en effet modeler quelque matiére invisible a notre ceil.

Pour éveiller les émotions du spectateur, elle s‘inspire volontiers de gestes du quotidien. « J'ai beaucoup observé
la fagon de bouger des anciens pour créer Oro Viejo, en 2008 », se souvient-elle.

« Et je tAche de connaitre intimement les artistes avec qui je travaille. J'ai besoin de savoir comment ils parlent, se
levent le matin, quelles sont leurs angoisses... Alors la danse se libére. » Leurs répétitions sont parfois filmées pour
y guetter des trésors cachés. Si elle a souvent dansé seule, Rocio Molina croit dans |’étincelle des rencontres.

Sa quéte de perfection n’en fait d’ailleurs pas une ascete, et elle aime retrouver ses amis autour de grands repas
arrosés de vin. Et jusque tard dans la nuit, elle improvise au rythme de la musique. Son plus beau souvenir ?
«C’était I'année derniére. J'ai retrouvé un chanteur gitan trés 4gé qui m’avait beaucoup appris. En dansant auprés
de lui, j’ai vu renaitre les sensations et la naiveté de mes 7 ans. »

Rocio Molina puise son inspiration au coeur de la tradition du flamenco et trés loin d’elle a la fois. Elle est dans le
passé restée foudroyée devant les images de Carmen Amaya, figure majeure du flamenco. Cette fille de gitans
catalans née dans un bidonville en 1913 est décédée en pleine gloire, en 1963. « Elle dansait comme une flamme,
¢a m‘a brdlé la rétine. Je n"avais jamais vu une telle énergie, mélée a une telle sensualité et une telle souffrance...
autant d’éléments que je questionne. »

La jeune chorégraphe peut aussi trouver dans la mise en scéne d’un film de Pasolini ou dans un tableau de Bruegel
un élément qu’elle s’appropriera.

MARIE SOYEUX, LA CROIX, 12 MARS 2015

Découverte I'an dernier a la Maison de la danse, Rocio Molina est parmi les plus intéressantes danseuses de
flamenco actuelles, tant son travail, pourtant imprégné de tradition, révele une écriture trés élaborée, résolument
contemporaine et féminine.

Avec Cuando las piedras vuelen (Quand les pierres voleront), elle affirmait, vétue d’un shorty, la peau a nu, un
flamenco libre et sans complexes. Avec Afectos, elle nous offre - et c’est inédit sur la scene flamenca - un duo de
femmes créé avec la chanteuse Rosario «la Tremenditay.

Accompagnées par le contrebassiste Pablo Martin, les deux artistes exultent la fragilité de I'existence, faisant vibrer
jusque dans le silence la voix et le corps. On attend avec impatience de voir I'union de ces deux femmes, la
puissante intériorisation des émotions de Molina rivalisant d’intensité avec le chant pur et physique de la
Tremendita.

AURELIE MATHIEU, LYON CAPITALE, 31 JANVIER 2014



MARDI 18 OCTOBRE & MERCREDI 19 OCTOBRE / 20H30
ESPACES JAMES CHAMBAUD - LONS / TARIF B / 1H40

THEATRE

GUY CASSIERS

ROUGE DECANTE

D’APRES LE ROMAN DE JEROEN BROUWERS

ADAPTATION GUY CASSIERS, CORIEN BAART, DIRK ROOFTHOOFT
MISE EN SCENE GUY CASSIERS

AVEC DIRK ROOFTHOOFT

DRAMATURGIE CORIEN BAART ERWIN JANS

DECOR, VIDEO ET LUMIERES PETER MISSOTTEN | DE FILMFABRIEK
REALISATION VIDEO ARJEN KLERKX

DECOR SONORE DIEDERIK DE COCK

COSTUMES KATELIJNE DAMEN

ASSISTANCE A LA MISE EN SCENE HANNEKE WOLTHOF
ACCESSOIRES MYRIAM VAN GUCHT

CONSEILLERE A LA LANGUE FRANGAISE CORALINE LAMAISON
TRADUIT DU NEERLANDAIS PAR PATRICK GRILLI

PRODUCTION TONEELHUIS RO THEATER (NL)

Guy Cassiers compte parmi les plus grands créateurs de
la scéne théatrale contemporaine. Son langage singulier
fait s’unir la technologie visuelle a une authentique
passion pour la littérature. A I'image de ceux de Raven
Ruéll (Mission), nombre de ses projets témoignent de
son intérét pour I'histoire politique européenne. Avec
Rouge décanté, il a mis en scéne I'un des requiem les
plus poignants de la littérature néerlandaise qui, en
raison de son succeés international, reste au répertoire
de la compagnie pour la douziéme année. Jeroen
Brouwers a écrit le texte en 1981, dans les semaines qui
ont suivi le déces de sa mere. Interné en 1943, a I'age
de trois ans ainsi que sa sceur, sa mére et sa grand-
meére dans le camp pour femmes de Tjideng, dans
I'actuelle Jakarta, I'auteur relate les conséquences de
son internement sur ses rapports avec sa mere et avec
les femmes.

Rouge décanté est une priére, un poeme
funéraire, une lettre d’adieu, un hymne, un
anathéme, un cri de désespoir... Dirk
Roofthooft porte le texte avec une subtilité
phénoménale. L'utilisation de la vidéo permet a
toute la scéne de devenir comme un
prolongement de son intériorité. Sa présence
profondément ancrée, calme et captivante,
laisse affleurer chaque infime soupir, chaque
inflexion de voix, que la qualité sonore du
spectacle rend perceptible.
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GUY CASSIERS

Guy Cassiers (1960) appartient au cénacle des plus grands créateurs européens de théatre. Son langage théatral
singulier, qui fait s’unir la technologie visuelle a la passion pour la littérature, est apprécié tant dans son propre pays
qu’a I’étranger. Il a regu le prix Thersites de la critique flamande pour I'ensemble de son ceuvre (1997), le Prix pour les
arts de la ville d’Amsterdam et le Werkpreis Spielzeiteuropa des Berliner Festspiele pour son cycle sur Proust (2004), le
Prix Europe Nouvelles réalités théatrales (2009) et, de pair avec Ivo Van Hove, un doctorat Honoris Causa pour mérites
généraux par I'lUniversité d’Anvers.

De 2006 a 2008, Guy Cassiers s’est concentré, dans son Triptyque du pouvoir (Mefisto for ever, Wolfskers et Atropa.
La vengeance de la paix), sur les relations complexes entre |'art, la politique et le pouvoir. Il a continué sur ce theme
dans un nouveau triptyque autour de L’'Homme sans qualités, le grand roman de Robert Musil.

Outre le visuel, la musique joue un réle toujours plus important dans les spectacles de Cassiers, comme le prouvent
sans conteste les deux créations d’opéras qu’il a montées en 2009 : Les belles endormies (musique Kris Defoort) et
Adam en exil (musique Rob Zuidam). Entre-temps, il a mis en scéne le cycle complet de L’Anneau du Nibelung de
Wagner a Berlin et a Milan (2010-2013).

L’intérét croissant de Guy Cassiers pour I'histoire politique européenne ressort également de projets comme Sang &
roses. Le chant de Jeanne et Gilles (2011), qui traite du pouvoir et des manipulations de I'Eglise, et Coeur ténébreux
d’aprées Heart of Darkness de Joseph Conrad (2011) qui se situe dans le passé colonial. Avec des productions telles
que SWCHWRM, Guy Cassiers ose donner une touche plus Iégére a ses ceuvres, que I'on retrouve aussi dans Au beau
milieu de la nuit, une production d’ensemble de la Toneelhuis en janvier 2012.

En 2013, Guy Cassiers et Katelijne Damen créent Orlando d’apres Virginia Woolf. Le spectacle est sélectionné pour le
Nederlands Theaterfestival 2013. Au cours de la saison 2013-2014 : Guy Cassiers se tourne vers le grand répertoire du
théatre et met en scéne deux productions inspirées de Shakespeare: le spectacle de théatre musical MCBTH et Hamlet
vs Hamlet, sur un texte de Tom Lanoye. Cette derniére production, accueillie avec beaucoup d’enthousiasme par la
presse et le public, est sélectionnée pour le Theaterfestival 2014 en Flandre et aux Pays-Bas.

En 2014-2015, Guy Cassiers met en scéne avec I'ensemble des acteurs et créateurs de la Toneelhuis Les Aveugles de
Maurice Maeterlinck. Ses deux grands projets théatraux pour la saison 2015-2016 sont Caligula de Camus et Les
bienveillantes d’apres le roman de Jonathan Littell.

Le langage théatral singulier, trés visuel, voire plastique, de Guy Cassiers (1960) fait de lui I'un des créateurs européens
de théatre les plus en vue du moment. Depuis 2006, il assure la direction artistique de la Toneelhuis.

JEROEN BROUWERS

Jeroen Brouwers a célébré en 2004 ses quarante ans d’activité comme auteur. Au terme de ces quatre décennies, son
ceuvre occupe une position a part, a plusieurs égards, dans le monde des lettres néerlandaises.

Ses ceuvres s’articulent autour de trois themes: I'amour, la littérature et la mort. Les rapports difficiles entre les sexes,
I'angoisse qu’inspirent tant la vie que la mort, I'obsession de la corporéité et du c6té éphémeére de la vie, du souvenir
et de I'oubli, la lutte qu’il faut engager avec la littérature et la nécessité d’écrire - ils reviennent tous, tels des motifs
musicaux, dans des variations changeant a l'infini. « Je veux que mon ceuvre forme un seul grand ensemble ».

Cette ceuvre n’est jamais distincte de la vie de I'auteur, affirme Brouwers. Pourtant, ses écrits vont au dela de
I'anecdote autobiographique. Il suffit de passer en revue les romans, nouvelles, critiques et essais de Jeroen Brouwers
pour entendre I'une des symphonies en langue néerlandaise les plus belles et les plus poignantes qui soient.

L’auteur manie une prose a la fois narrative, contemplative et poétique. Y alternent une mélancolie infinie, I'expression
d’un don d’observation acéré et le grossissement de détails jusqu’a atteindre le grotesque.

En 1993, Jeroen Brouwers a regu le Prix Constantijn Huygens pour I’ensemble de son ceuvre. Son roman Geheime
Kamers a été couronné en 2001 du Prix littéraire Gouden Uil et du Prix du public associé, du Prix Multatuli et du Prix
littéraire Ako. Rouge décanté est le second volet d’une trilogie autobiographique commencée en 1979, mais c’est son
premier ouvrage traduit en francgais. Il recoit le prix Femina étranger en 1995 pour Rouge décanté.
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NOTES SUR LA PIECE

Dans Rouge décanté je modeéle le monde intérieur d’un écrivain tourmenté, traumatisé par son expérience dans un
camp d’internement japonais ou, enfant, il a été emprisonné avec sa mére. J'examine la maniére dont un univers
obstiné et extrémement personnel nait de cette expérience. L’écrivain fait ses adieux a sa mére mais |’histoire pourrait
également étre vue comme sa fagon de régler ses comptes avec elle; néanmoins, cela est fait d’'une maniére
profondément émouvante qui est aussi un hommage a celle-ci. Le roman tisse un réseau ingénieux ou tout est relié a
tout. Je n“ai pas l'intention de mettre en scéne I"écrivain a sa table de travail. Nous sommes a la recherche d’une autre
métaphore. Le décor consiste en une chambre obscure, baignant dans une lumiéere rouge, ou sont projetées des
images du passé. Les images émergent donc de 'obscurité, de la non-clarté. C’est une métaphore pour le travail de
|’écrivain et de l'artiste en général.

Dans le roman, ’'homme se regarde et son reflet le regarde a son tour. Les cinq caméras observant I'homme de tous
les points de vue illustrent théatralement ce que les mots font dans le livre : le résultat de cette autoanalyse
impitoyable est I'autoportrait d'une personne qui s’effondre. Le spectateur entre dans son monde intime grace a des
caméras équipées de téléobjectifs. Les techniques sonores permettent d’entendre méme le plus [éger murmure de
I"acteur Dirk Roofthooft. La technologie me permet de créer une subtilité et une intimité plus grandes.

GUY CASSIERS

Brouwers affirme parler de sa mere de fagon trés négative et étre indifférent a la beauté a la suite des expériences
traumatiques qu’il a vécues dans les camps japonais. Il a méme refusé de mettre une photo de sa mére dans un livre
récemment édité. Et il est vrai qu’il y a beaucoup de haine dans Rouge décanté, mais aussi beaucoup d’amour, je
trouve, et beaucoup de sens de la beauté. Quand, a la fin du livre, il écrit que « rien » ne se passe au moment ou sa
meére est enterrée et qu’il décrit alors ce « rien » comme quelque chose « qui n’est pas méme une aiguille de pin qui
tomberait dans I’'eau pour y flotter d’une certaine maniére, de telle fagon que dans les ondes légeres j‘aurais pu lire
une parole magique » c’est pour moi du pur Walt Disney, trés touchant, romantique, méme. Toujours est-il que, dans
le spectacle, je n"ai pas tablé seulement sur la haine, mais aussi sur I'amour pour la mere. Le monologue est la plus
excitante des interactions avec le public, si je peux employer ce mot. En tant qu’acteur, on ne fait jamais autant appel
au public que dans un monologue. C’est la que réside la schizophrénie du monologue : le monologue n’en est jamais
un. C’est un dialogue avec le public. Sauf que votre partenaire ne vous donne pas la réplique en direct. Mais il est trés
présent. Et puis, abstraction faite du public, ma conception du texte change de soir en soir. Je découvre encore de
nouvelles significations. Parfois, dans le jeu, un rapport que je n‘avais pas encore remarqué s’éclaire. J'essaie de jouer
le personnage de fagon aussi ouverte que possible. Le jugement final doit étre porté par le public.

DIRK ROOFTHOOFT

PRESSE

Le metteur en scéne belge Guy Cassiers et son compatriote I'acteur Dirk Roofthooft, qui cosignent avec Corien Baart
une adaptation limpide du texte, offrent une extraordinaire réponse a I'éternelle question du traitement de la violence
au théatre. Sans hurlement ni Kalachnikov, ils donnent a ressentir la destruction d’une vie par la voix d’un acteur seul
en scene. Immense Dirk Roofthooft a la présence profondément ancrée, calme et captivante, et qui simplement
raconte, prenant le temps de déposer ses mots lestés de fatigue. Rien n‘est joué, rien n’est illustré. Il n'y a que ces
caméras vidéo vers lesquelles |'acteur choisit alternativement de se diriger et qui renvoient, sur les lames d’un mur de
persiennes situé dans son dos, I'image d’un étre morcelé.

MAIA BOUTEILLET, LIBERATION, 22 JUILLET 2006

Rouge décanté nous a fait voyager dans I'dme et le cceur brisés d'un homme avec une telle intensité dramatique, une
telle puissance émotionnelle, qu'on en sort hébété et transformé. C'est dans ces moments d'exception, d'extase,
qu'on mesure la grandeur du théatre, son irremplagable humanité. Le texte est adapte d'un livre du Néerlandais Jeroen
Brouwers, qui raconte les séquelles psychologiques de son internement a I'dge de cing ans avec sa mére, sa grand-
meére et sa soeur dans un camp japonais de Batavia, pendant la Seconde Guerre mondiale. Mal de vivre, mal d'aimer.
L'auteur évoque son incapacité a émerger de I'horreur, a trouver sa place dans la société, a ouvrir son coeur aux
femmes, a sa fille et méme a sa mére, qui est morte loin de lui, seule, dans sa maison de retraite. Dirk Roolthoolt
incarne ce héros tragique, I'hnomme rongé-hanté par la barbarie. Sans aucun pathos, ni grandiloquence, il s'approprie
chaque mot, chagque mouvement de I'dme de son personnage. Il a cing ans, trente ans, soixante ans. |l n'a pas d'age. |l
est, toute une vie d'homme, privé de sensations et de sentiments. Cette passion impossible a sortir, elle bout dans sa
bouche et chacun de ses gestes. Il est I'humanité blessée tout entiére. Et le rouge se décante en larmes dans les yeux
écarquillés des spectateurs. Ce n'est pas si souvent qu'on voit un spectacle littéralement beau a en pleurer.

PHILIPPE CHEVILLY, LES ECHOS, DECEMBRE 2015.
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MARDI 25 OCTOBRE / 20H30 / ZENITH DE PAU / TARIF A / 1H

DANSE

ANNE TERESA DE
KEERSMAEKER /
ROSAS

RAIN

Depuis la fondation de la compagnie Rosas a Bruxelles en 1983, la chorégraphe Anne
Teresa De Keersmaeker n‘a cessé d’explorer les relations entre danse et musique, se
confrontant aux structures musicales et aux partitions de toutes les époques, de la
musique ancienne a la musique contemporaine, en passant par les expressions
populaires. Elle reprend aujourd’hui avec une nouvelle distribution I’étincelant traité
d’écriture chorégraphique qu’est Rain, piéce
emblématique pour dix interprétes créée en
2001 sur la partition de Music for 18
musicians de Steve Reich.

« Le golt d’éternité des corps jaillissant
comme de |'eau vive. Sur un plateau
circulaire cerné par de longues cordes
blanches tombant des cintres, les danseurs
entrelacent ces trajets savants que seule
Anne Teresa de Keersmaeker sait nimber de
désinvolture et de naturel. Eclatement et
resserrement des corps soumis a des lois de
I"attraction connues d’eux seuls, ils se
coursent les uns les autres, s’éparpillent,
composant un paysage tumultueux, bras et
jambes volant en tous sens, bustes et
hanches secoués d‘a-coups, de
frémissements comme saisis soudain d’une
irrépressible chair de poule. Reflets les uns
des autres, échos sans cesse différés de
gestes similaires, ils tissent une matiére
ondoyante, jamais pareille et pourtant
profondément la méme. »

ROSITA BOISSEAU, LE MONDE, 2001.

CHOREGRAPHIE ANNE TERESA DE KEERSMAEKER / DANSE PAR LAURA BACHMAN, LEA DUBOIS, ANIKA EDSTROM KAWAJI, ZOI
EFSTATHIOU, FRANK GIZYCKI, ROBIN HAGHI, LAURA MARIA POLETTI, SOA RATSIFANDRIHANA, THOMAS VANTUYCOM, JARA VLAEMINCKX /
MUSIQUE MUSIC FOR 18 MUSICIANS, STEVE REICH / SCENOGRAPHIE ET LUMIERES JAN VERSWEYVELD / COSTUMES DRIES VAN NOTEN /
DIRECTION DES REPETITIONS MARTA CORONADO / ASSISTANTS POUR LA REPRISE JAKUB TRUSZKOWSKI, MARTA CORONADO, URSULA
ROBB, CLINTON STRINGER, FUMIYO IKEDA, TAKA SHAMOTO, ELIZAVETA PENKOVA, IGOR SHYSHKO, CYNTHIA LOEMIJ / COORDINATION
ARTISTIQUE ET PLANNING ANNE VAN AERSCHOT / DIRECTEUR TECHNIQUE JORIS ERVEN / CHEF COSTUMIERE HEIDE VANDERIECK, JAN
VANHOOF / COUTURIERES CHARLES GYSELE, CHRISTINE PICQUERAY, MARIA EVA RODRIGUEZ / HABILLAGE VALERIE DE WAELE /
TECHNICIENS MICHAEL SMETS, JORIS DE BOLLE, PIERRE WILLEMS //PRODUCTION 2001 ROSAS & DE MUNT/LA MONNAIE (BRUSSEL/
BRUXELLES) / COPRODUCTION 2016 DE MUNT / LA MONNAIE (BRUXELLES), SADLER’'S WELLS (LONDON), LES THEATRES DE LA VILLE DE
LUXEMBOURG / PREMIERE 10.01.2001, DE MUNT/LA MONNAIE (BRUXELLES) / ROSAS EST SOUTENU PAR LA COMMUNAUTE FLAMANDE
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ANNE TERESA DE KEERSMAEKER

En 1980, aprés des études de danse a I'école Mudra de Bruxelles, puis a la Tisch School of the Arts de New York, Anne
Teresa De Keersmaeker (née en 1960) crée Asch, sa premiére chorégraphie. Deux ans plus tard, elle marque les
esprits en présentant Fase, Four Movements to the Music of Steve Reich. En 1983, De Keersmaeker chorégraphie
Rosas danst Rosas et établit a Bruxelles sa compagnie de danse Rosas. A partir de ces ceuvres fondatrices, Anne
Teresa De Keersmaeker a continué d’explorer, avec exigence et prolixité, les relations entre danse et musique. Elle a
constitué avec Rosas un vaste corpus de spectacles qui s’affrontent aux structures musicales et aux partitions de
toutes les époques, de la musique ancienne a la musique contemporaine, en passant par les expressions populaires.
Sa pratique chorégraphique est basée sur les principes formels de la géométrie et les modeles mathématiques, I'étude
du monde naturel et des structures sociales — ouvrant de singuliéres perspectives sur le déploiement du corps dans
I'espace et le temps.

Entre 1992 a 2007, Rosas a été accueilli en résidence au théatre de La Monnaie/De Munt a Bruxelles. Au cours de
cette période, Anne Teresa De Keersmaeker a dirigé plusieurs opéras et de vastes pieces d’ensemble qui ont depuis
intégré le répertoire des compagnies du monde entier. Dans Drumming (1998) et Rain (2001) — spectacles auxquels
collabore I'ensemble de musique contemporaine Ictus — s’épanouissent de vastes structures géométriques, aussi
complexes dans leurs tracés que dans leurs combinaisons, qui s’entremélent aux motifs obsédants du minimalisme de
Steve Reich. Ces fascinantes chorégraphies de groupe sont devenues des icones, emblématiques de I'identité de
Rosas. Au cours de sa résidence au théatre de La Monnaie, Anne Teresa De Keersmaeker présente également le
spectacle Toccata (1993) sur des fugues et partitas de J.S. Bach, dont I'ceuvre constitue un fil rouge dans son travail.
Verkldarte Nacht (écrit pour quatorze danseurs en 1995, adapté pour trois danseurs en 2014) dévoile 'aspect
expressionniste du travail de la chorégraphe en valorisant I'orageuse dimension narrative associée a ce sextuor a
cordes de Scheenberg, typique du postromantisme tardif. Elle s’aventure vers le théatre, le texte et le spectacle
transdisciplinaire avec | said | (1999), In real time (2000), Kassandra - speaking in twelve voices (2004) et D'un soir un
jour (2006).

Elle intensifie le réle de l'improvisation dans sa chorégraphie en travaillant a partir de jazz ou de musique indienne
dans des piéces telles que Bitches Brew/Tacoma Narrows (2003) sur la musique de Miles Davis, ou Raga for the Rainy
Season/A Love Supreme (2005).

En 1995, Anne Teresa De Keersmaeker fonde I'école P.A.R.T.S. (Performing Arts Research and Training Studios) a
Bruxelles en association avec La Monnaie/De Munt.

Les récentes pieces d'Anne Teresa De Keersmaeker témoignent d'un dépouillement qui met a nu les nerfs essentiels
de son style : un espace contraint par la géométrie, une oscillation entre la plus extréme simplicité dans les principes
générateurs de mouvements — ceux de la marche par exemple — et une organisation chorégraphique riche et
complexe et un rapport soutenu a une partition (musicale ou autre) dans sa propre écriture.

En 2013, De Keersmaeker revient a la musique de J.S. Bach (jouée live, toujours) dans Partita 2, un duo qu’elle danse
avec Boris Charmatz. La méme année, elle crée Vortex Temporum sur I’ceuvre musicale du méme nom écrite en 1996
par Gérard Grisey, trés caractéristique de la musique dite spectrale.

En 2015 également, Anne Teresa De Keersmaeker poursuit sa recherche du lien entre texte et mouvement dans Die
Weise von Liebe und Tod des Cornets Christoph Rilke, une création basée sur le texte éponyme de Rainer Maria Rilke.
Dans Carnets d'une chorégraphe, une monographie de trois volumes publiée par Rosas et les Fonds Mercator, la
chorégraphe dialogue avec la théoricienne et musicologue Bojana Cveji¢, et déploie un vaste panorama de points de
vue sur ses quatre ceuvres de jeunesse ainsi que sur Drumming, Rain, En Atendant et Cesena.
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ENTRETIEN AVEC ANNE TERESA DE KEERSMAEKER

Propos recueillis par Michaél Bellon

Dans une nouvelle distribution de dix jeunes danseurs, Anne Teresa De Keersmaeker et sa compagnie Rosas
reprennent Rain, quinze ans aprés sa création mondiale a la Monnaie, ou le spectacle avait rencontré un succes public
qui ne s’est jamais démenti depuis lors. Sur une partition de Steve Reich, la chorégraphie de Rain flamboie d’un
raffinement formel et technique vertigineux, tout en embarquant le spectateur dans une longue courbe émotionnelle
d’un seul souffle.

Bien des souvenirs sont associés a cette production, toute chargée a présent de sensations nouvelles. Que signifie cette
création pour vous ?

Anne Teresa De Keersmaeker : C’est avant tout une féte ! Il s’en dégage la méme énergie que pour Drumming, la sceur
jumelle de Rain : ces deux productions ont été montées sur des ceuvres du méme compositeur - deux piéces
maitresses de Steve Reich, Drumming et Music for 18 Musicians. Chacune déploie un grand flux de musique, long de
plus d’une heure, qui est aussi une irrésistible invitation a la danse (...).

On se trouve ici dans une « esthétique de la vague », la ou Drumming était plus anguleux. C’est un champ d’énergie
totalement différent, qui invite a une autre sorte de danse. Drumming et Rain sont des danses collectives ou les lignes
individuelles de chaque danseur, néanmoins, s’articulent dans la clarté. On y danse jusqu’a I'épuisement — mais
autrement que je ne le voulais dans Fase ou dans Rosas danst Rosas, par exemple. L’écriture est devenue beaucoup
trop voluptueuse pour cela, c’est un minimalisme totalement différent que dans mes premiéres pieces. Jutilisais alors
de trés courtes cellules bouclées en continu, traversées par une énorme intensité physique. Comme si les corps
étaient projetés contre le « mur de la structure ». Dans Rain, le vocabulaire de départ se compose d’une longue phrase
féminine et d’une longue phrase masculine, interprétées par sept femmes et trois hommes. Ces données de base sont
travaillées selon divers procédés de contrepoint rigoureux, qui permettent de développer une écriture exubérante
riche en mouvements circulaires ou en spirale, que viennent traverser parfois des lignes droites et des diagonales tres
nettes, comme la navette d’une métier a tisser. La longue durée de la piéce favorise certes I'épuisement, mais
I'ensemble reste jubilatoire. Rien a voir avec ce c6té « guerrieres amazones » que |’on trouvait dans Rosas danst
Rosas !

Il existe d’autres points communs avec d’autres créations Rosas de cette période.

De Keersmaeker : On y trouve une sorte de « sous-texte narratif ». De méme que Drumming se rattache au spectacle
avec texte Just Before, Rain est associé a In Real Time, que nous avions monté avec tg STAN et Aka Moon, et dont les
derniers mots étaient « | hope it is not going to rain tomorrow » [J'espére qu’il ne pleuvra pas demain]. Rain tire son
inspiration tout a la fois d’une chanson de Madonna, d’une citation de Macbeth, d’'un poéme de Paul Van Ostaijen ;
c’est aussi le titre d’'un roman de la Néo-Zélandaise Kirsty Gunn. Gerardjan Rijnders a écrit le texte de In Real Time en
s’appuyant sur des conversations au sein du groupe et sur les textes et matériaux que nous faisions circuler, dont ce
roman. Dans un chapitre du livre, la jeune protagoniste tente de sauver son petit frére d'une noyade, ce qui donne lieu
a une description trés technique et anatomique de la réanimation. La beauté de ce texte tient a sa froide description
technique, tandis qu’en méme temps la proximité du deuil le charge d’émotion.

L’un des mystéres de Rain réside dans un jaillissement d’émotions a partir d’une structure trés élaborée. Comment
réalisez Jous ce processus insaisissable ?

De Keersmaeker : L'aspect formel n’est jamais un but en soi. Une cathédrale gothique a elle aussi une forme tres
étudiée, mais l'intention est bien que le visiteur ou le fidele ressente une irrésistible admiration, qui I'emporte. Cette
chorégraphie cherche elle aussi a créer un flux continu ou le public puisse se laisser entrainer sans en comprendre
nécessairement la construction.

Quels étaient vos critéres pour composer la nouvelle distribution ?

De Keersmaeker : Il y avait divers aspects a prendre en compte, bien sGr. D’abord il faut une technique et une
concentration suffisantes. Mais je voulais aussi former un groupe, un beau groupe. Une recherche de |'unité dans la
diversité. D'une certaine maniére, on a toujours en téte les interpretes de la création, mais je ne voulais pas non plus
de clones ! Pour les réles masculins, deux distributions alternent.
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PRESSE

AVEC RAIN, ANNE TERESA DE KEERSMAEKER SIGNE UN VIGOUREUX RETOUR A LA DANSE

Une force pure. L'élan irrésistible de la jeunesse lancée a fond de train dan s un tourbillon gestuel. Le goQt d'éternité
des corps jaillissant comme de I'eau vive. Rain, la nouvelle piéce pour dix danseurs de la chorégraphe Anne Teresa de
Keersmaeker, agit tel un aimant. On est happé, quasi en apnée tant le mouvement semble ne jamais devoir s'arréter,
sans cesse régénéré par sa propre intensité. Cette danse a couper le souffle au sens propre et figuré se coule entre les
mailles de Music for 18 Musicians, de Steve Reich, compositeur de prédilection de la mélomane qu'est Anne Teresa de
Keersmaeker. La musique pour quatre pianos, deux xylophones, un métallophone, trois marimbas, un violon, deux
violoncelles, deux clarinettes et des voix féminines enléve la chorégraphie, la fait décoller par son élasticité, sa légéreté
pulsante, son énergie impérieuse. Pendant une heure dix, le mouvement ne redescendra pas, tournant inlassablement
sur lui-méme, suspendu aux boucles sonores de Steve Reich. Sur un plateau circulaire cerné par de longues cordes
blanches tombant des cintres, les danseurs entrelacent ces trajets savants que seule Anne Teresa de Keersmaker sait
nimber de désinvolture et de naturel. Eclatement et resserrement des corps soumis a des lois de |'attraction connues
d'eux seuls, ils se coursent les uns les autres, s'éparpillent, composant un paysage tumultueux, bras et jambes volant
en tous sens, bustes et hanches secoués d'a-coups, de frémissements comme saisis soudain d'une irrépressible chair
de poule. Reflets les uns des autres, échos sans cesse différés de gestes similaires, ils tissent une matiére ondoyante,
jamais pareille et pourtant profondément la méme. Ce systeme de fluides en permanente métamorphose se glisse
dans un habillage signé Dries Van Noten, dont les vétements déclinent un jeu de nuances presque imperceptibles, du
vieux rose au rose chair, du saumon foncé au sable doré, flashé de lumieres gris perle ou vert fluo. Rain est une
effusion chatoyante. Au fil de ce qui est une performance pour les interprétes, on pergoit la rougeur qui colore leurs
joues, la sueur collant les cheveux et les chemises, on imagine le sang coulant tel un vif argent dans leurs veines,
I'oxygéne qu'ils pompent, tous ces échanges physiologiques qui font cette sublime mécanique qu'est le corps. On
dérive vers le récit de la jeune romanciére néo-zélandaise Kirsty Gunn intitulé précisément Rain (éd. 1018), qui a
inspiré le spectacle. De cette histoire d'amour noyé entre une soeur et un frére, la chorégraphe aime citer un chapitre,
sorte de manuel de survie sur la respiration artificielle. Aucun extrait de ce trés beau, trés déchirant roman n'est
présent dans la piéce, qui brandit en revanche une formidable soif d'exister, une délectation du mouvement et de
I'abstraction. Cette griserie contagieuse au creux de laquelle s'inscrit finement mais profondément le sentiment de la
fin annoncée fait de Rain une piéce solide et fragile comme un barrage dressé vaille que vaille contre I'inéluctable.
Apreés une série de trois spectacles dans lesquels elle se confrontait au théatre (Just Before en 1997, | Said | en 1999
et In Real Time en 2000), Anne Teresa de Keersmaeker reprend le pouls de sa danse et s'assure de sa santé en
poussant un cri vital : Rain !

ROSITA BOISSEAU, LE MONDE, MARS 2001.

Le Tourbillon de la pluie

Lorsqu'une danse démarre par une course, un tourbillon, il y a peu de solutions pour qu'elle se poursuive sans trahir
cette énergie basique. Soit il y a rupture et on passe a autre chose, soit la course continue dans le méme élan. Anne
Teresa De Keersmaeker, chorégraphe belge dont la compagnie Rosas fétera ses vingt ans la saison prochaine, opte
pour la déferlante collective et ses multiples variations, tout en isolant une phrase chorégraphique - celle qui servit de
matrice a sa précédente création, In Real Time — qui circulera de corps en corps tout au long du spectacle. Lequel est
intitulé Rain, en référence a In Real Time, qui s'achevait par ces mots: «J'espére qu'il ne va pas pleuvoir demain.»
Espoir décu, car il n'a jamais autant plu, dehors, comme sur la scéne, ou un rideau de chanvre tombe des cintres pour
délimiter circulairement la piste de danse.

C'est la que Rain emporte les dix interpréetes magiques, humains, membres d'une compagnie comme on peut en réver
en ces temps de course au projet. Music for 18 Musicians, partition composée par Steve Reich en 1976, fait corps
avec la danse, a plein poumon, jusqu'a l'asphyxie. L'ceuvre repose rythmiquement sur, d'une part, une pulsation
réguliére des pianos et des instruments a mailloche, d'autre part, la respiration des interprétes chez les bois et les voix.
«Les interpretes, notait le compositeur, emplissent leurs poumons et chantent ou jouent des notes particuliéres aussi
longtemps qu'ils peuvent tenir leur respiration.» On peut en dire de méme de la danse, qui appelle le bouche a
bouche. La fagon dont la chorégraphe aborde le minimal - elle avait déja signé deux pieces sur la musique de Reich -
tient plutét du maximal.

Rien a voir avec |'élégance ordonnée et verticale d'une Lucinda Childs: les danseurs de Rosas chutent, se relévent,
sautent, lachent les bras. Le rose monte aux joues et se répand sur les costumes de plus en plus colorés. Comment
calmer le jeu? Keersmaeker tente d'apporter une réponse a la fin du spectacle. Les lignes pour des saluts répétés ne
parviennent toutefois pas a casser la spirale tourbillonnante. Porters, sauts, chutes encore et encore, comme une lame
de fond redoutable.

Pas d'unisson. On ne cache pas son plaisir devant cette danse jubilatoire qui s'empare de la salle et n'oublie pas le
détail: une main qui caresse une téte, une bousculade, un temps de repos au sol. Car, méme si tout ici est effréné,
Anne Teresa De Keersmaeker ne tombe pas dans le piege de la vitesse — chacun tient a son propre rythme, il n'y a pas
d'unisson. Elle a retenu la «lecony» du postmodernisme américain qu'elle étudia a New York, de sa propre exploration
de nouveaux champs du possible (qu'elle n'a jamais cessée), de I'énergie de son duo fondateur Fase, avec Michéle
Anne de Mey. Cela en fait une chorégraphe accomplie. De telle sorte que le temps qu'il fait aujourd'hui importe peu.

MARIE-CHRISTINE VERNAY, LIBERATION, 29 MARS 2001.
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WORKSHOP DANSE

MERCREDI 26 OCTOBRE / 10H-13H
THEATRE SARAGOSSE
CIE ROSAS

MARTA CORONADO

Il'y a 30 ans la compagnie Rosas s’est fait un nom avec le spectacle Rosas danst rosas.
Depuis, la chorégraphie a été présentée dans le monde entier. Pour ce trentiéme anniversaire,
Rosas a mis sur pied le projet re:rosas, invitant chacun a créer sa propre version de la célébre
scéne de danse sur les chaises et a poster sa vidéo sur le site de la compagnie. Plus de 1500
personnes se sont lancées dans |'aventure, en solo, duo ou en groupe. Les films sont parvenus
des quatre coins du monde, d’Ottawa a Bahia en passant par Manille et Shanghai... et grace a
vous, bientét de Pau ! La danseuse Marta Coronado accompagne les stagiaires lors d’un
workshop dont le résultat sera filmé et mis en ligne sur le site de Rosas.

A l'issue de la formation P.A.R.T.S. a Bruxelles, Marta Coronado intégre la Compagnie Rosas en
1998, participant aux créations de nombreuses piéces dont Drumming et Rain.

TOUS PUBLICS / TARIF UNIQUE 20€
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VENDREDI 04 NOVEMBRE / 20H30 / THEATRE SARAGOSSE

DANSE

JONE SAN MARTIN

LEGITIMO / REZO

EN PARTENARIAT AVEC LE DEPARTEMENT DES PYRENEES ATLANTIQUES
ET DONOSTIA / SAN SEBASTIAN 2016 / CAPITALE EUROPEENNE DE LA CULTURE

Née a San Sebastidn en Espagne, Jone San
Martin a dansé au Ballet de Barcelone, au
Ballet Nacional de Espafa et au Ballet royal de
Wallonie en Belgique avant de rejoindre en
1992, pour une vingtaine d’années, celui de
Francfort dirigé par William Forsythe.

Elle propose un programme scindé en deux
parties qui nous plonge dans le processus de
création unique mis en place par le
chorégraphe William Forsythe avec ses
danseurs du Ballet de Francfort : un solo et
une conférence dansée sur le theme de la
notation chorégraphique chez Forsythe. Pour
Jone San Martin le travail d’interprétation
auprés du chorégraphe est un chemin
particulier qui nécessite de bien connaitre les
techniques d’improvisation avant de pouvoir
transformer en mouvement lI'information
contenue dans une notation. Ce procédé
implique une « liberté et une responsabilité
inhabituelles d’interprétation » dont elle nous
fait part dans sa conférence dansée et dont
son solo, congu par William Forsythe lui-
méme, fournit la démonstration : « Il me
donne les grands traits sur la fagon dont cela
pourrait fonctionner, le contenu reste de mon
choix. » A elle, alors, de transformer la matiére
en lui donnant forme...

CONCEPT WILLIAM FORSYTHE, JONE SAN MARTIN ET JOSH JOHNSON / INTERPRETATION,
JONE SAN MARTIN / REGARD EXTERIEUR JOSH JOHNSON / PRODUCTION MERCAT DE LES
FLORS (BARCELONE)/ LE SOLO LEGITIMO/REZO A ETE CREE EN NOVEMBRE 2013 AU
MERCAT DE LES FLORS A BARCELONE.
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JONE SAN MARTIN

Jone San Martin, danseuse et chorégraphe, est née a San Sébastian en Espagne, ou elle étudie avec Menxtu Medel, puis a
I'institut du théatre a Barcelone et a I'école Mudra a Bruxelles.

Apres avoir travaillé auprés de plusieurs compagnies (compagnie nationale de danse de Madrid, théatre Ulmer en
Allemagne et avec Jacopo Godani a Bruxelles), elle rejoint le ballet de Frankfort en 1992 sous la direction de William
Forsythe, puis en 2004, la Forstyhe Company. Elle collabore parallélement avec Carlotta Sagna (Tourlourou, 2004, et
C’est méme pas vrai, 2010).

Dés 2000, elle commence a développer ses propres travaux chorégraphiques. Elle crée Legitimo/Rezo, avec William
Forsythe et Josh Johnson 2013, a Barcelone.

NOTE SUR LA PIECE

Voila vingt-deux ans qu’aprés avoir commencé sa carriére de danseuse, Jone San Martin a rejoint le Ballett Frankfurt de
William Forsythe, dont elle est devenue I'une des danseuses d’élection. A ses cotés, elle a fait I'expérience d’une liberté
qui fournit aujourd’hui la matiére d’une intervention en deux parties.

La premiére est constituée d’une conférence au cours de laquelle Jone San Martin, joignant le geste a la parole, invite a
une plongée rare dans l'univers d’un créateur révolutionnaire : « C’est une question intéressante : quand on ne travaille
plus avec la chorégraphie écrite, qu’est-ce qu’on note ? J’explique donc comment nous, les danseurs, pensons,
réfléchissons et transformons ces données en matériau, en choisissant des exemples parmi différentes piéces de Forsythe
et en les dansant, montrant ce qui est écrit, ce qui est improvisé... Pour moi, il était tres intéressant de passer de la parole
au mouvement - et de constater que, finalement, le mouvement explique beaucoup mieux ce qui se passe dans nos tétes.
Il ne s’agit pas tant de “révéler” des secrets au public que de partager avec lui des choses qu’il ignore, lui montrer ce qui
se passe “derriére” ce qu'il voit sur scéne. D’établir une relation trés chaleureuse avec les spectateurs, en adoptant le
point de vue du danseur plutét que celui du chorégraphe... »

Tout sauf cérébrale ou guindée, cette conférence est une sorte de visite guidée a travers les arcanes de I'improvisation,
consubstantielle au travail d’un chorégraphe qui a I'habitude de laisser ses danseurs concevoir eux-mémes leurs
mouvements a partir des quelques directions qu’il leur indique. « L'improvisation, ce n’est pas arriver sur scéne et faire
n‘importe quoi. Cela demande en fait énormément de pratique. Les matériaux, les données, il faut les pratiquer et les
pratiquer encore, sans relache, les assembler jusqu’a arriver a une sorte d’état "métaphysique”... Il ne s’agit pas d’étre
dans un “trip”, ni d’étre paralysé a force de réfléchir. Juste d’arriver a sentir ce dont I'espace a besoin, et de quelle
maniére on va pouvoir “délivrer” notre geste... »

Fondue-enchainée avec cette premiere partie, la seconde, Legitimo/Rezo, est une bréeve performance en forme de mise
en abyme, imaginée a l'origine pour le Mercat de les Flors a Barcelone. A défaut de pouvoir interpréter un solo de William
Forsythe, conformément a la commande initiale, Jone San Martin a décidé de travailler en collaboration avec son mentor,
qui s’est borné a lui fournir deux contraintes : porter - comme le font les danseurs de beaucoup de ses spectacles, dont
le son organise alors les interventions — un casque d’écoute ; s’affubler d’'une moustache ou d’une barbe. Il I'a également
autorisée a utiliser la parole ou le son sur scéne - a condition qu’elle adopte cette « voix de sorciére » qu’elle a
développée a travers des piéces comme Heterotopia ou Angoloscuro - et a travailler pour cela avec Josh Johnson. « Cela
fait vingt ans que tu répete pour ce solo », lui a dit William Forsythe comme pour lui signifier sa profonde confiance. De
tout cela, elle a tiré un solo qui est a la fois I'aboutissement d’un singulier cheminement de danseuse et 'acmé d’une
collaboration qui en a été le principal terreau. En témoigne son titre : « Il y a environ quatre ans, on a fait une piéce avec
William Forsythe - la premiére version de Theatrical Arsenal -, et j'avais un solo un peu dans la direction de celui-ci.

Le lendemain de la premiére, il a supprimé mon solo. Sans me donner d’explication. Un an aprés, je lui ai posé la
question : pourquoi avait-il enlevé mon solo ? J'avais seulement besoin de savoir si ce que j'avais fait n’était pas juste. Il
m’a répondu que c’était une question de structure de la piéce. Et il ajouté que ma question était |égitime. La premiére
partie du titre, “Legitimo”, fait allusion a cela... Quant a “Rezo” - qui signifie “priére”, ou “je prie ” -, c’est une référence a
un morceau figurant dans la bande-son que Josh Johnson m’envoie dans les écouteurs. »

Mais Legitimo/Rezo résonne surtout avec la propre intimité de Jone San Martin : « J'ai des problémes auditifs, en temps
normal, je porte des appareils pour pouvoir entendre... Je me suis rendu compte que dans la vie, il m’a fallu travailler ma
fagon de communiquer de maniére souterraine. Parce que je ne pige pas tout. Il y a beaucoup de choses que j'imagine,
que j'invente, parce que je ne comprends pas — et qui conduisent a des erreurs d’interprétation. Ce solo est vraiment pour
moi une maniére d’établir une communication avec le public autour de ce que j'entends - ou pas. Le public n‘entend pas
non plus, mais il percoit que je suis dans cette situation-la. Et en méme temps, je lui envoie des sons, qui parlent de ce
que je n‘entends pas... »

DAVID SANSON, FESTIVAL D’AUTOMNE, 2014.
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PRESSE

JONE SAN MARTIN, POSSEDEE CORPS ET AME PAR WILLIAM FORSYTHE

Elle porte le tablier et la moustache. Parle haut perché en espagnol et va chercher son anglais a la cave. Entre les deux,
elle surfe sans soutien-gorge, en débardeur rose et jogging noir Adidas, sur un frangais précis et ensoleillé. Mais qui
est donc cette fille étrange, mi-sorciére, mi-girl next door ? La danseuse et chorégraphe espagnole mais « basque
d'abord » Jone San Martin, complice de création depuis vingt-deux ans du chorégraphe William Forsythe.

« L'archive vivante de Forsythe », comme se définit Jone San Martin, apporte « son grain de sable » au portrait
hommage de cette figure de la chorégraphie, congu par le Festival d'automne. Son spectacle Legitimo/Rezo, a |'affiche
du Théatre des Abbesses, imbrique une conférence dansée sur la fabrication du mouvement chez Forsythe et un mini-
solo en démonstration libre. « Peut-étre I'aboutissement de vingt ans de travail, glisse Jone San Martin. Un pas a la fois
vers |'extérieur et vers I'intérieur. » Une déclaration acidulée lorsqu'on sait que Forsythe, 64 ans, a annoncé, en mai,
qu'il quittait la direction de sa troupe, la Forsythe Company, basée a Francfort.

Le sourire et la bonne humeur de Jone San Martin, épaulée par le danseur américain Josh Johnson, évacuent toute
nostalgie dans cette piece qui ressemble a une conversation avec le public. Une surprise réjouissante tant ce pilier de
la troupe de Forsythe ne sourit pas dans les spectacles généralement durs et secs du chorégraphe.

Ce plaisir a partager, a faire comprendre, avec acharnement, la mécanique complexe d'écriture et d'improvisation de

« Bill », comme I'appellent ses proches, fait rayonner la recherche quotidienne de l'interpréte d'une générosité et d'une
ardeur émouvantes. Le don de soi, pourtant jamais mis en avant par Jone San Martin, qui aime a dire que son travail
avec Forsythe représente « la liberté et la création depuis vingt-deux ans » et que sa place est « au studio avec ses
amis danseurs », clague aux yeux.

Etre une « archive vivante » a tout d'un destin terrible et beau. Dés que Jone San Martin se met en mouvement, elle fait
du Forsythe, parle naturellement cette langue gestuelle cassée et déflagrante dont elle reconduit le vocabulaire dans
de nouvelles phrases inventées a la seconde. Elle se dit « tatouée, imprimée » par cette écriture jusqu'a I'os. Elle est
marquée au point que ses pieds se recroquevillent naturellement en dedans comme dans les pieces récentes, trés
torturées de Forsythe, que ses bras volent et se cabrent en tous sens avec une élégance sidérante.

Jone San Martin réussit le prodige de clarifier la méthode Forsythe sans pour autant lui régler son compte. Elle met a
vue les rouages de ce « corps instable méme si controlé, qui semble toujours se rattraper pour pouvoir se tenir » sans
jamais résoudre |'équation de I'écriture. Le mystére de la création, celui aussi de l'invention personnelle du danseur
trés sollicité chez Forsythe, persiste envers et contre tout.

Ponctuation de sa conférence dansée, son court solo, dont le chorégraphe a donné les grandes lignes, en témoigne.
Ce qui prend parfois I'allure d'une danse de possession, tiraillée par de multiples désirs contradictoires, comme si
I'interpréte exécutait un geste en pensant a mille autres, livre aussi un autoportrait de Jone San Martin. Il est soufflé par
une bande-son bizarre que seule la danseuse pergoit dans ses écouteurs. Il s'agit de I'enregistrement d'une émission
de radio espagnole au cours de laquelle une femme est victime d'un canular et achéte des yeux, sur laquelle Jone San
Martin a longuement improvisé avant de finaliser le solo.

Cette distorsion, typique par ailleurs de Forsythe, raconte aussi une partie de I'histoire secrete de Jone San Martin.
Malentendante depuis I'dge de 32 ans, elle a aiguisé une technique d'attention particuliere qui colle avec l'obsession de
I'écoute de Forsythe. « Pour moi, Legitimo/Rezo est vraiment une fagon d'établir une communication avec le public
autour de ce que j'entends ou pas, précise-t-elle. Le public n'entend pas non plus, mais il pergoit la situation
particuliere dans laquelle je me trouve. En méme temps, je lui envoie des sons qui parlent de ce que je n'entends

pas. » Ce handicap, moteur de création et atout paradoxal, fait de Jone San Martin une antenne vibrante de I'écriture
de Forsythe qui « travaille sur des malentendus en laissant un espace pour I'échec ».

ROSITA BOISSEAU, LE MONDE, SEPTEMBRE 2014.

« Il'y a deux ans, j'ai été invitée a donner une conférence sur la notation chez William Forsythe. Je me suis alors rendue
compte que la notation écrite n’était pas sur le papier, mais dans la mémoire de mon corps. » Humble et pédagogue,
Jone San Martin est danseuse et travaille au c6té de William Forsythe depuis plus de vingt ans (elle intégre le ballet de
Francfort en 1992 et la Forsythe Company en 2005). Dans Legitimo/Rezo, solo-conférence-dansé, elle offre plusieurs
clefs pour comprendre (du moins, tenter d’appréhender) la complexité et les secrets des créations du maitre
américain. Programmé par le Festival d’Automne a Paris dans le cadre du portrait William Forsythe, Legitimo/Rezo est
un parfait complément aux ceuvres du chorégraphe.

A I'instar d’un Master class parsemé d’anecdotes et de souvenirs personnels, Jone San Martin partage ses expériences
avec spontanéité et générosité. « Bill peut tout changer a la derniére minute, il est tout le temps en train de penser.
Avant les représentations, aucun danseur ne s’échauffe ou répéte derriére les rideaux de peur que ¢a lui donne des
idées. » Quand les mouvements remplacent la parole, elle invite Josh Johnson, danseur de la Company Forsythe, a
venir improviser sur scéne avec elle. Des indices nous permettent de déchiffrer le sens de certains passages, et le
temps d’un instant, saisir I'indicible.

WILSON LE PERSONNIC, MA CULTURE, SEPTEMBRE 2014.
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DISCOURS - JOYEUX - DE LA METHODE.

Cette année le Festival d’Automne offre un portrait de William Forsythe a travers certaines de ces pieces mais
également celles de chorégraphes qui ont intégré sa compagnie. Jone San Martin est I'une d’entre eux et a présenté
Légitimo/Rezo au Théatre des Abbesses. La piéce est constituée de deux parties. La premiére est une conférence
dansée qui témoigne des processus de création de William Forsythe. L’'ensemble se décline autour de réflexions sur la
notation, I'improvisation, le travail qui s’effectue au sein de la compagnie, le tout est illustré d’exemples concrets,
dansés: ainsi le vocabulaire, la relation au temps et a I'espace, les qualités de mouvements, le matériel sont autant
d’entrées commentées et dansées sous les yeux du spectateur. Le mérite de Jone San Martin est de se rendre aussi
pédagogue que vivante. Chaque situation est ponctuée d’apartés pleins d’humour qui font lien avec le public, lequel
devient réellement actif.

La seconde partie s’ouvre a la fagon d’un démontage du plateau, puis descend des cintres un miroir qu’on peine a
reconnaitre dans la quasi obscurité. Jone San Martin traverse de dos la scéne pour nous proposer un solo. Celui-ci est
issu de la premiére version de Theatrical Arsenal. Forsythe avait choisi de le supprimer pour des questions de
structure. Il réapparait - matériau existant mais invisible jusque-la- et se fait la mise en abyme incarnée de certains
propos tenus lors de la conférence dansée. La danse se double de chants qu‘on imagine sacrés, les voix étant
travaillées par I’électronique. Jone San Martin entend dans ses écouteurs un morceau envoyé par Josh Johnson, son
partenaire. Un jeu s’établit entre ce qu’elle entend ou pas et le public. Ce qui fait lien est encore une fois cette
situation dans laquelle chacun est conduit a plus d’attention, tourné tout entier vers ce qui a lieu sur scéne. Comme
toute bonne conférence, celle-ci se conclut par les questions du public.

Legitimo/Rezo partage généreusement le plaisir de voir la danse et celui de la comprendre. Ce qui est plus rare...
EDWIGE PHITOUSSI, BALLROOM, SEPTEMBRE 2014.

Une mosaique de tapis persans, deux fauteuils et un guéridon a plante verte dans un coin. Un décor plan-plan qui n'a
rien a voir avec l'esprit « danse contemporaine » ! C'est |3, pourtant, que Jone San Martin, interpréte complice du
chorégraphe William Forsythe depuis 1992, vient raconter sa vie de danseuse avec démonstrations a l'appui,
enchainées sans chichis. Cette conférence-spectacle (imaginée en complicité avec le maitre) nous en apprend
beaucoup sur le « labo » Forsythe et révéle comment sa fréquentation assidue (plusieurs heures chaque jour) peut
nourrir et fagonner une interpréte. Et voila Jone San Martin qui disparait (comme les tapis), puis revient pour un solo
personnel. Ecrasée par des stries lumineuses, habitée par une voix étrange, elle progresse en diagonale. Etre fragile
rejouant on ne sait quel drame, dont le corps exprime toutes les émotions a la fois avec une précision ciselée.
EMMANUELLE BOUCHEZ, TELERAMA.FR
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VENDREDI 18 ET SAMEDI 19 NOVEMBRE / 20H30 / THEATRE SARAGOSSE
TARIF B / 1H10 / SPECTACLE EN PERSE SURTITRE

THEATRE

AMIR REZA KOOHESTANI
HEARING

Le metteur en scéne iranien Amir Reza Koohestani poursuit avec Hearing
une ligne artistique aussi dépouillée que vertigineuse. Mettant en échec tout
raccourci concernant une République islamique d’lran par essence
complexe, il a le courage d’une parole théatrale exemplaire dans sa liberté,
son acuité, sa dignité, son insolence.

« Sur le plateau a nu, seulement découpé de carrés de lumiére, deux jeunes femmes
voilées répondent I'une apres I‘autre a un interrogatoire muet venu du public,
scrutant la masse noire et compacte, jusqu’a ce que soudain, au cceur des ténébres,
assise en bout de gradin, s’éclaire et prenne la parole une figure, voilée aussi. Les
questions fusent, l'intrigue se dessine. Dans un internat, pendant les vacances, Neda
aurait fait entrer son petit ami dans sa chambre... Méme s’il utilise les codes
dramaturgiques de nombre de ses confréres occidentaux - espace vide, vidéo,
absence de quatrieme mur -, le thédtre de Koohestani est purement oriental au sens
ou il est dépourvu d’hystérie. Ce thédtre
intelligent, politique et d’une ascétique
somptuosité est aussi plaisant, joyeux en dépit
de ce qu’il relate. Il y a, au cceur de ce thédtre
sans folklore et indéniablement inscrit dans la
société iranienne d’aujourd’hui, un argument
inattendu, une critique sociale qui méne hors de
I'ennui des stéréotypes et mobilise le ressort le
plus secret du plaisir : la subtilité. »

HERVE PONS, SUPPLEMENT LES INROCKS,
CONSACRE AU FESTIVAL ACTORAL.15

TEXTE & MISE EN SCENE AMIR REZA KOOHESTANI / ASSISTANTS A LA MISE
EN SCENE MOHAMMAD REZA HOSSEINZADEH ET MOHAMMAD KHAKSARI /
AVEC MONA AHMADI, AINAZ AZARHOUSH, ELHAM KORDA, MAHIN SADRI /
VIDEO ALI SHIRKHODAEI / MUSIQUE ANKIDO DARASH ET KASRAA
PAASHAAIE // SON ANKIDO DARASH / CREATION LUMIERE SABA KASMAEI /
SCENOGRAPHIE AMIR REZA KOOHESTANI / ASSISTE DE GOLNAZ BASHIRI /
COSTUMES & ACCESSOIRES NEGAR NEMATI / ASSISTEE DE NEGAR
BAGHERI / ASSISTANT PLATEAU MOHAMMAD REZA NAJAFI / TRADUCTIONS
FRANCAISE ET ANGLAISE ET ADAPTATION SURTITRAGE MASSOUMEH
LAHIDJI /7 PRODUCTION MEHR THEATRE GROUP // COPRODUCTION LA
BATIE - FESTIVAL DE GENEVE, KUNSTLERHAUS MOUSONTURM FRANKFURT
AM MAIN, BOZAR - CENTRE FOR FINE ARTS BRUSSELS // DIRECTEURS DE
PRODUCTION MOHAMMAD REZA HOSSEINZADEH ET PIERRE REIS /
ADMINISTRATION COMPAGNIE & TOURNEES PIERRE REIS

// HEARING A ETE ECRIT PENDANT UNE RESIDENCE D'ARTISTE A
L’AKADEMIE SCHLOSS SOLITUDE (OCTOBRE 2014 - MARS 2015) A
STUTTGART, ALLEMAGNE // SPECTACLE PRESENTE AVEC LE SOUTIEN DE
L’ONDA (OFFICE NATIONAL DE DIFFUSION ARTISTIQUE).
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AMIR REZA KOOHESTANI

Né en 1978 a Chiraz (Iran), Amir Reza Koohestani publie dés I'age de 16 ans des nouvelles dans les journaux de sa ville
natale. Attiré par le cinéma, il suit des cours de réalisation et de prise de vue. Pendant un temps, il joue aux cotés des
membres du Mehr Theatre Group avant de se consacrer a I’écriture de ses premieres piéces : And The Day Never
Came (1999) et The Murmuring Tales (2000).

Avec Dance on Glasses (2001), sa troisiéme piece, en tournée pendant quatre ans, il acquiert une notoriété
internationale. Suivent alors les piéces Recent Experiences (adaptation de la piéce des auteurs canadiens Nadia Ross
et Jacob Wren, 2003), Amid the Clouds (2005), Dry Blood & Fresh Vegetables (2007), Quartet : A Journey North
(2007), Where Were You on January 8th? (2009) et Ivanov (2011), toutes accueillies avec succeés a travers le monde.
Koohestani répond également aux commandes du Schauspielhaus a Cologne avec Einzelzimmer (2006), et du Nouveau
Théatre de Besancgon en participant, avec les metteurs en scéne Sylvain Maurice et Oriza Hirata, a la piéce Des

Utopies ? (2009) présentée en France et au Japon.

En 2012, le film Modest Reception, dont il co-signe le scénario avec Mani Haghighi - acteur et réalisateur - remporte
le Netpac Award au Festival International du Film de Berlin. Il crée la piece The Fourth Wall, adaptation de la piece
originale England de Tim Crouch, présentée cent fois dans une galerie d’art a Téhéran.

Pour 2013, le Festival actoral a Marseille, lui commande I"écriture d’une nouvelle piéce, Timeloss (basée sur sa piéce
précédente Dance on Glasses), accueillie en Europe, a New York, Los Angeles et encore présentée en tournée.
D’octobre 2014 a mars 2015, Amir Reza Koohestani est en résidence a I’Akademie Schloss Solitude, a Stuttgart, ou il
écrit sa derniere piéce, Hearing. Créée le 15 juillet 2015 au Thééatre de la Ville de Téhéran, celle-ci est depuis jouée en
Europe. Par ailleurs, le théatre d’Oberhausen lui commande I’écriture d’une nouvelle piéce qu’il met en scéne, avec des
comédiens allemands, et créée le 30 octobre 2015.

En Iran, Amir Reza Koohestani et sa compagnie ont recu les prix de “Meilleure compagnie de théatre” (2010),
“Meilleure piéce de I'année” en 2011 (Ilvanov) et en 2013 (The Fourth Wall) et "Deuxiéme meilleure piéce de I'année” en
2014 (Timeloss).

PRESSE

Hearing d’Amir Reza Koohestani confirme que depuis son retour sur les scenes européennes il y a deux ans avec
Timeloss, le dramaturge et metteur en scene iranien est toujours aussi inspiré. En revoyant Devoir du soir,
documentaire du cinéaste Abbas Kiarostami dénongant le carcan du systéme éducatif iranien, Koohestani s’est
souvenu de sa jeunesse vécue sous les bombes pendant la guerre contre I'lrak dans les années 80. Comme toujours
dans ses spectacles, I'écriture se déploie sur plusieurs niveaux : la parole se double d’un discours parallele, allusif, ou
ce qui nest pas dit est aussi important que les mots prononcés. A partir d’un dispositif minimal - des jeunes filles dans
un internant qui, une par une, sont soumises a un interrogatoire, - le spectacle déploie un faisceau inoui de
significations. Les quelques mots échangés font surgir la réalité iranienne, avec les désirs, les aspirations et I'intense
besoin de liberté d’une population qui réve de s’émanciper du joug des mollahs. D’abord, il y a cette jeune fille qui
parle au nom d‘une autre. Face au public, elle répond a des questions dont on devine seulement la teneur, puisque
personne ne les pose a haute voix, mais il est clair que quelqu’un lui demande des comptes. Cet interlocuteur fantome
figuré par le public donne une idée assez juste de ce que doit étre une société soumise a la surveillance étroite, ou
régne la délation. Une des pensionnaires est accusée d’avoir recu un gar¢on dans sa chambre ; elle s’appelle Neda,
comme la jeune femme tuée par la police lors des manifestations de 2009 a Téhéran. Une autre est accusée de l'avoir
dénoncée. Une troisiéme risque d’étre punie parce qu’elle n'a pas été vigilante. Le spectacle obéit a une construction
étrange. On a l'impression que certaines sont rejouées, comme si tout repartait de zéro. Mais ce ne sont jamais tout a
fait les mémes. De |égéres variantes interviennent, avec cependant |'allusion récurrente a une jeune fille ne pouvant pas
venir répondre aux questions. Peu a peu, cet effet répétitif produit une forme de vertige. On perd la notion du temps,
emporté par un tourbillon accentué par I'usage d’une caméra que les actrices s’échangent. Le spectacle devient une
méditation profondément émouvante sur I'absence, sur ce qui aurait pu étre. De ce kaléidoscope quelques détails
émergent, comme I’évocation du plaisir simple de rouler a bicyclette. Ou la fagon dont deux des jeunes filles portent
leur tchador. L’'une bien fixé en haut du créne, laissant voir seulement une méche de cheveux. L’autre, Neda,
négligemment glissé, découvrant presque I'’ensemble de sa chevelure. Simples détails, mais qui en disent long sur les
interdits auxquels sont soumises les femmes iraniennes, et leur désir irrépressible de transgresser des conventions
sociales étouffantes.

HUGUES LE TANNEUR, LIBERATION, 4 SEPTEMBRE 2015.
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Avec Hearing, I'lranien Amir Reza Koohestani livre une de ses pieces les plus complexes, ou I'accusation finit par
s’accuser et se condamner a une impossible expiation. Samaneh, une étudiante, a dénoncé sa condisciple Neda.
Durant la nuit du nouvel an, elle a entendu une autre voix que la sienne dans sa chambre. Une voix qui ne peut provenir
que d’une conversation avec un homme. Et pourtant, leur pensionnat est une forteresse inaccessible. La gardienne du
dortoir effectue son instruction en direct. L’audition (Hearing) est celle des deux jeunes filles, mais la gardienne, qui
tente de faire la part des convictions intimes et des faits, est, elle aussi, entendue - au sens juridique - par nous,

a travers ses propres absences et ses propres responsabilités.

Derriére des accusations, dont se dévoile peu a peu l'irréalité, s’est mise en marche une mécanique de destruction que
nous sommes réduits, a notre tour, a imaginer, dans ce que nous croyons savoir de |'lran. Hearing, comme son nom
I'indique, est d’abord une affaire d’oreille. Il y va du désir d’entendre le désir en méme temps que du désir de nuire.
D’une double jouissance auditive. Entendre I'interdit fait couple. Entendre une voix masculine. Entendre un dialogue.
Moins son contenu, ce qu’il dit, que le simple échange de répliques. Une musique proscrite, qui se joue a deux et
sécrete des images fatales de rires et de barbe sous un tchador. Samaneh s’est glissée en spectatrice d’une scene
dont le rideau ne se s’est jamais levé. Elle fait récit d’'une piéce qu’elle n’envisage pas d’assumer comme auteure. Alors
qu’il y va de I'avenir de sa condisciple, de la perspective d’'un conseil de discipline et de l'intervention de la police des
moeurs. Une preuve visuelle suppléerait au trop-plein auditif. La technologie y pourvoit. Une caméra-ceil, propre a
traquer le mensonge et a remonter le temps en tanguant dans I'inconscient. Un dispositif qui permet de rendre
synchrones sons et images. Hearing pourrait alors s’intituler « Viewing ». Harnachées d’un fruste appareillage
monoculaire, les protagonistes filent dans les coulisses, hantent les coursives du théatre dans les perspectives,
largement codées au cinéma, d’un réve flou, lointain, qui débouche au détour d’un escalier sur ce qui est peut-étre
I'image nodale de la situation : un instantané encadré qui semble repeint, ou deux jeunes femmes aux visages
indéfinissables se font face a se toucher, I'une - est-ce Samaneh ? -, poing levé sur I'autre - est-ce Neda ? —, dans un
geste suspendu, qui peut étre aussi bien de menace que de défense. Dans son ambiguité expressive, I'image est a
I'opposé du strict maintien des comédiennes sur une scene ou Koohestani ne tolére aucun débordement. Les corps
demeurent raidis en simples portants pour les vétements. Seules les mains et les visages sont visibles. Les

bras, comme les masques, tombent. Le jeu passe par I'exposition des paumes tournées en avant, par les mouvements
latéraux de la téte, par de rares pas qui ponctuent les séquences. Tout est capté par la voix. Hearing, décidément.
Méme la véhémence est douce. Les paroles distillent la bonne et la mauvaise foi, I'incompréhension des faits et
I'accablement devant la fatalité. Toute souffrance est rentrée. En attente.

Quoique de cbté, l'interrogatrice est dans les rangs des spectateurs. Elle les réfléchit obliquement. Elle les implique.
Elle leur fait tordre le cou comme aux évidences. Se dessine un triangle qui va prendre de la profondeur en plongeant
dans le temps, creusant plus profond autour des faits réels ou irréels. La complexité narrative, qui croise

passé et présent, sons et images, trace le labyrinthe d’une expiation impossible, ou la faute parait devoir rebondir
éternellement. Le K de Koohestani peut alors dialoguer avec le K de Kafka (Méditations sur le péché, la souffrance,
I'espoir et le vrai chemin. Aphorisme n°40) : « Seule notre notion du temps nous fait nommer ainsi le Jugement
dernier, en réalité c’est une cour martiale. »

JEAN-LOUIS PERRIER, MOUVEMENT,

Délicatement, subrepticement, les voix se dévoilent. Sur le plateau a nu, seulement découpé de carrés de lumiere,
deux jeunes femmes voilées répondent |I'une apreés I'autre a un interrogatoire muet venu du public, scrutant la masse
noire et compacte, jusqu’a ce que soudain, au coeur des ténébres, assise en bout de gradin, s’éclaire et prenne la
parole une figure, voilée aussi. Les questions fusent, I'intrigue se dessine... Dans un internat, pendant les vacances,
Neda aurait fait entrer son petit ami dans sa chambre et aurait rigolé avec lui. Cependant, le batiment des filles et ses
soixante chambres est une forteresse imprenable fermée a double tour, des barreaux aux fenétres, régie par une
discipline implacable. Le soir du nouvel an, Samaneh ne voulait pas que son amie Neda reste seule, elle est donc
venue la chercher. A travers la porte, elle a entendu la voix d’'un homme mais elle ne I’a pas vu. Elle n’a pas frappé
puisque Neda n’était pas seule. Il n'y a donc aucune preuve. Pourtant un rapport aurait été écrit. Mais par qui ? La chef
de dortoir, celle qui détient la clé du batiment, absente ce soir-la (aurait-elle découché ?) les interroge I'une apres
I'autre, puis ensemble.

Cet épisode de la vie d’un internat en Iran, dont on ne connaitra jamais la véritable issue, changera en revanche
radicalement et irrémédiablement la vie des deux jeunes femmes. L’une d’elles apprendra a faire du vélo pour trouver
du travail lors de son exil en Suéde. Elle aime encore monter la céte pour la redescendre en roue libre, sans jamais
freiner. Il n'y a pas d’entreprise métaphorique ici, tout est dit, Amir Reza Koohestani écrit, crée et joue ses spectacles
sous le regard vigilant de la censure du pouvoir en place, et il dit tout ce qu’il a a dire sur la société iranienne
contemporaine. Méme s’il utilise les codes dramaturgiques de nombre de ses confréres occidentaux - espace vide,
vidéo, absence de quatriéeme mur -, le théatre de Koohestani est purement oriental au sen ou il est dépourvu
d’hystérie. Ce théatre intelligent, politique et d'une ascétique somptuosité est aussi un théatre plaisant, joyeux en dépit
de ce qu'il relate. C’est un théatre fort ol ce qui est en cause est ’'hnomme aux prises avec lui-méme, I'homme dans la
cité. Ici, rien de dégradant n‘est mis en jeu : pas d’affaires intimes, pas de questions d’argent, de sexe débordant.
Aucun commentaire. Jamais un bon mot, jamais un préche, jamais une dénonciation. Ce théatre-la n’est pourvu
d’aucun manichéisme qui opposerait les sociétés démocratiques et les autres, les bons et les méchants, le Nord et le
Sud. Il 'y a au coeur de ce théatre sans folklore et indéniablement inscrit dans la société iranienne d’aujourd’hui un
argument inattendu, une critique sociale qui méne hors de I'ennui des stéréotypes et mobilise le ressort le plus secret
du plaisir : la subtilité.

HERVE PONS, SUPPLEMENT LES INROCKS, CONSACRE AU FESTIVAL ACTORAL.15
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22 NOVEMBRE AU 31 DECEMBRE 2016
MEDIATHEQUE ANDRE LABARRERE

EXPOSITION

HORS DU CADRE

« Hors du cadre » a été congue par la scéne Espaces Pluriels, partenaire privilégié et
conseil auprés du réseau des médiatheques Pau Béarn Pyrénées, en collaboration
avec la médiatheque André Labarrére.

Parmi le foisonnement de la danse, nous avons souhaité porter notre attention sur
des créations chorégraphiques congues hors de leur espace traditionnel, la scéne.
L’'exposition met en regard cing chorégraphes : Trisha Brown, Anne Teresa De
Keersmaeker, Daniel Larrieu, Hervé Robbe et Christian Rizzo. Sortant des lieux
habituels de représentation et s’affranchissant de la vision frontale du plateau, les
créations de ces artistes ont marqué I'histoire de cet art des années 60 a aujourd’hui.

Imaginée comme un parcours visuel, I'exposition présente ces ceuvres
chorégraphiques créées dans des espaces urbains, naturels ou virtuels. Elle
manifeste ainsi une diversité d’univers et de géographies dans lesquels le mouvement
vient s’inscrire, s’inventer ou se réinventer.

La présence de la vidéo s’y réveéle. Elle atteste des liens étroits qu’entretient la danse
avec l'image.

Les films sont ici les traces de ces expériences chorégraphiques in situ, ou bien se
déplagant au-dela d’une archive du geste, ils deviennent les initiateurs a part entiére
de nouveaux espaces pour la danse.

Les auteurs de ces vidéos, films et photographies sont principalement les
chorégraphes et les réalisateurs ou photographes Thierry De Mey, Vincent Bosc,
Babeth Mangolte, Luc Riolon, Jean-Louis Le Tacon, Christophe Poux, Christian
Merlhiot, Jean Goussebaire, luan-Hau Chiang...

Nous remercions les artistes invités ainsi que toutes les personnes qui les
accompagnent pour leur prét d’ceuvres et leur généreuse implication dans cette
aventure.
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AUTOUR DE L'EXPOSITION

MARDI 22 NOVEMBRE 12H30
INTERLUDE / CAFE-DANSE

CAROLE RAMBAUD

Carole Rambaud présente Espaces Pluriels, scéne conventionnée emblématique du
soutien a la création chorégraphique et plus largement aux écritures contemporaines du
spectacle vivant.

MARDI 22 NOVEMBRE 18H
VERNISSAGE DE L'EXPOSITION

SAMEDI 03 DECEMBRE 10HO0
AUDITORIUM

RENCONTRE AVEC HERVE ROBBE

Depuis plus de 30 ans, Hervé Robbe a été 'acteur et le témoin curieux d'un
foisonnement créatif de la danse. Une des particularismes de sa recherche artistique a
été de confronter le corps dansant aux potentialités des nouvelles technologies, a la
création vidéo et musicale. Au fil des années, son travail s'est sophistiqué, associant a la
présence chorégraphique des univers ou des dispositifs architecturaux, plastiques,
vidéographiques, sonores et technologiques. Tous ces projets, ceuvres polysémiques,
ont pris des formes multiples. Vous pourrez en revoir certains au sein de I'espace qui lui
est consacré dans la salle d'exposition de la Médiatheque.

SAMEDI 03‘DECEMBRI'E 12H - PATIO
COURTE PIECE CHOREGRAPHIQUE

INAUGURAL / CIE LA TIERCE

La piéce Inaugural propose au spectateur des supports sensibles a une écriture du
regard. La forme courte ici adaptée pour le patio de la Médiathéque André Labarrére
s'intéresse au glissement d'une situation abstraite vers un récit, une fiction. Le texte Les
mains négatives de Marguerite Duras, diffusé dans I'espace, met en relief les corps a la
fois comme figure et comme paysage et cherche a « donner a voir a partir du

manque ». Tel un augure a interpréter, nous sommes face a un ensemble de signes
venant convoquer successivement la fable, le mythologique et le cinématographique.
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LES VIDEOS

DANIEL LARRIEU

QUAI BOURBON / 1986 / Durée : 6’ / Réalisation : Luc Riolon

WATERPROOF / 1986 / Durée: 21’ / Réalisation : Jean-Louis Tacon

ICE DREAM / 2010 / Durée: 17 / Réalisation : Christian Merlhiot et Daniel Larrieu
URANUS SAMBA / 2016 / Durée: 5’40 / Réalisation : Rubin Steiner

HERVE ROBBE

UN APPARTEMENT EN CENTRE VILLE / 2009 / Durée: 16'22 / Réalisation: Hervé Robbe et Vincent Bosc
UNE MAISON SUR LA COLLINE / 2009 / Durée: 24’30 / Réalisation: Hervé Robbe et Vincent Bosc

<< REW 1 / 2003 / Durée: 5’10 / Réalisation :

<< REW 3 / 2003 / Durée: 6’ / Réalisation :

TRISHA BROWN

HOMEMADE / 1966 / Durée: 4’42

MAN WALKING DOWN THE SIDE OF A BUILDING / 1970 / Durée: 247
FLOOR OF THE FOREST / 1970 / Durée: 6’04

LEANING DUETS / 1970 / Durée: 2’

WALKING ON THE WALL / 1971 / Durée: 449

ACCUMULATION / 1971 / Durée: 5’34

PRIMARY ACCUMULATION / 1972 / Durée: 621

GROUP PRIMARY ACCUMULATION / 1973 / Durée: 829

ROOF AND FIRE PIECE / 1973 / Durée: 31’38

STRUCTURED PIECES Il / 1974 / Durée: 7'37

SPIRAL / 1974 / Durée: 2'29

LOCUS / 1975 / Durée: 14’04

STUCTURED PIECES Il /1975 / Durée: 817

SOLOLOS /1976 / Durée: 233

LINE UP / 1976 / Durée: 41°17

SPANISH DANCES / 1976 / Durée: 4'26

WATERMOTOR / 1978 / Durée: 7'55

ACCUMULATION WITH TALKING PLUS WATERMOTOR / 1979 / Durée: 11’42

ROOF PIECE (1971) THE BLOCK MUSEUM, EVANSTON, ILLINOIS ON 2016 / Durée: 3’44 / Réalisation :
IN PLAIN SITE THE WATERMILL CENTER, WATER MILL, NEW YORK ON 2016 / Durée: 5’38 / Réalisation :

CHRISTIAN RIZZO

TOURCOING -TAIPEI - TOKYO / Conception : Christian Rizzo et luan Chiang
«IL» / 2009 / Durée 14:48

«fom 1y / 2011 / Durée 6:58

«paysagey» / 2013? / Durée 9:51

100% POLYESTER / 1999 / Durée : 15’ / Conception : Christian Rizzo

ANNE TERESA DE KEERSMAEKER

PRELUDE A LA MER / 2009 / Durée: 19’ / Réalisation : Thierry De Mey
ROSAS DANST ROSAS / 1997 / Durée: 54’ / Réalisation : Thierry De Mey
VIOLIN PHASE / 1981 / 15’18 / Réalisation : Thierry De Mey

HOPPLA | /1989 / Durée: 52’ / Réalisation : Wolfgang Kolb
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ANNE TERESA DE KEERSMAEKER HORS

CHOREGRAPHE DClit\DRE
En 1980, aprés des études de danse a I'école Mudra de Bruxelles, puis a la Tisch School of the Arts de
New York, Anne Teresa De Keersmaeker crée Asch, sa premiére chorégraphie. Deux ans plus tard, elle
marque les esprits en présentant Fase, Four Movements to the Music of Steve Reich, puis en 1983 avec
Rosas danst Rosas. A partir de ces ceuvres fondatrices, Anne Teresa De Keersmaeker a continué
d’explorer, avec exigence et prolixité, les relations entre danse et musique. Elle a constitué avec sa
compagnie Rosas un vaste corpus de spectacles qui s’affrontent aux structures musicales et aux
partitions de toutes les époques, de la musique ancienne a la musique contemporaine en passant par les
expressions populaires. Sa pratique chorégraphique est basée sur les principes formels de la géométrie,
les modéles mathématiques, I'étude du monde naturel et des structures sociales, ouvrant de singuliéres
perspectives sur le déploiement du corps dans I'espace et le temps.

Entre 1992 et 2007, Rosas a été accueilli en résidence au théatre de La Monnaie/De Munt a Bruxelles. Au
cours de cette période, Anne Teresa De Keersmaeker a dirigé plusieurs opéras et de vastes piéces
d’ensemble qui ont depuis intégré le répertoire des compagnies du monde entier. Dans Drumming
(1998) et Rain (2001) — spectacles auxquels collabore I'ensemble de musique contemporaine Ictus —
s’épanouissent de vastes structures géométriques, aussi complexes dans leurs tracés que dans leurs
combinaisons, qui s’entremélent aux motifs obsédants du minimalisme du compositeur Steve Reich. Ces
fascinantes chorégraphies de groupe sont devenues des icénes,

emblématiques de I'identité de Rosas.

En 1995, Anne Teresa De Keersmaeker fondait I'école P.A.R.T.S. (Performing Arts Research and Training
Studios) a Bruxelles en association avec La Monnaie/De Munt. Les récentes piéces d'Anne Teresa De
Keersmaeker témoignent d'un dépouillement qui met a nu les nerfs essentiels de son style : une
oscillation entre la plus extréme simplicité dans les principes générateurs de mouvements et une
organisation chorégraphique riche et complexe, un espace contraint par la géométrie et un rapport
soutenu a une partition (musicale ou autre) dans sa propre écriture.

THIERRY DE MEY

COMPOSITEUR ET REALISATEUR DE FILMS

L’intuition du mouvement guide I'ensemble du travail de Thierry De Mey, lui permettant d’aborder et
d’intégrer différentes disciplines. Le postulat préalable a son écriture musicale et filmique veut que le
rythme soit vécu dans le(s) corps et qu’il soit révélateur du sens musical pour |'auteur, I'interpréte et le
public. Il a développé un systéme d’écriture musicale du mouvement, a I'ceuvre dans certaines de ses
piéces ou les aspects visuels et chorégraphiques sont d‘importance égale au geste producteur de son :
Musique de tables (1987), Silence must be ! (2002), Light Music créé a la Biennale Musiques en scene de
Lyon en 2004.

Une grande partie de sa production musicale est destinée a la danse et au cinéma. Pour les
chorégraphes Anne Teresa De Keersmaeker, Wim Vandekeybus et sa sceur Michéle Anne De Mey, il fut
souvent bien plus qu’un compositeur, un précieux collaborateur dans l'invention de « stratégies
formelles » pour reprendre une expression qui lui est chére. Ses principales réalisations et compositions
sont Rosas danst Rosas, Amor constante, April me, Kinok (chorégraphies A. T. De Keersmaeker), What
the body does not remember, Les porteuses de mauvaises nouvelles et Le poids de la main
(chorégraphies de W. Vandekeybus), Dantons Tod (dir. Bob Wilson), Musique de tables, Frisking pour
percussions, un quatuor a cordes, Counter Phrases, etc.

l
:
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CHRISTIAN RIZZO

CHOREGRAPHE

Le chorégraphe, plasticien, Christian Rizzo fait ses débuts artistiques a Toulouse ou il monte un groupe
de rock et crée une marque de vétements, avant de se former aux arts plastiques a la villa Arson a Nice
et de bifurquer vers la danse de facon inattendue.

Dans les années 1990, il est interpréte auprés de nombreux chorégraphes contemporains, signant aussi
parfois des bandes sons ou la création des costumes. Ainsi, on a pu le voir chez Mathilde Monnier, Hervé
Robbe, Mark Tompkins, Georges Appaix, puis rejoindre d’autres démarches artistiques aupres de Vera
Montero, Catherine Contour, Emmanuelle Huynh, Rachid Ouramdane.

En 1996, il fonde |'association fragile et présente performances, objets dansants et piéces solos ou de
groupes en alternance avec d’autres projets ou commandes pour la mode et les arts plastiques. Depuis,
plus d’une trentaine de productions ont vu le jour.

En 2015, il prend la direction d’ICI Institut Chorégraphique International - CCN Montpellier.

LA CREATION D'UNIVERS

« Entre “fantémes et vanités", les mondes de Christian Rizzo dialoguent avec les ombres. D’emblée sa
démarche a privilégié les dimensions de la présence et de la disparition, pour mettre en scéne le
mystére. En témoigne sa premiéere piéce manifeste, une installation qui succéde a d’autres objets
dansants produits a la fin des années 90, et avec laquelle I'artiste inaugure I'an 2000. 100% polyester,
objet dansant n° (a définir), soit deux robes suspendues se faisant face, bras cousus I'une a l'autre,
interprétant en musique un délicat duo aux ombres projetées, sous le vent d'une rangée de petits
ventilateurs, régulierement disposés au sol. La matrice des créations a venir est posée. Elle augure de
certains thémes et leitmotiv d’un style et de sa capacité a se transformer, a évoluer comme par
mouvement de fuite ou de fugue, par absence encore ou disparition. Alliage de simplicité et de
raffinement, les mondes de Christian Rizzo sont béatis autour d’une structure - dispositif ou scénographie
- qui ouvre un espace mental. Libre ensuite a I'imaginaire des interprétes et des collaborateurs
artistiques d’en prolonger I'existence sur une méme ligne, a travers un filtre temporel. Dans ces univers,
corps et objets contribuent a la mise en tension de I'espace, éprouvant I’élasticité des formes entre
pose, lenteur ou mouvement. Les interactions en jeu dans ce mode de composition sont primordiales. »

IRENE FILIBERTI, EXTRAIT DU TEXTE UN ARTISTE, UN PROJET, 2008.

DANIEL LARRIEU

CHOREGRAPHE

Daniel Larrieu démarre une carriére de danseur au début des années 1980 auprés de Wes Howard, Anne-
Marie Reynaud et Régine Chopinot. Tres tot, il développe un travail chorégraphique pour devenir I'un des
initiateurs de ce qu’il est convenu d’appeler « la nouvelle danse frangaise ». Il fait le choix de
décloisonner son travail de maniere a lui assurer une ampleur maximale. Il explore ainsi plusieurs chemins
de création originaux a la fois pour la danse et pour I'opéra dans des formes épurées, voire minimalistes,
aussi bien que baroques et complexes, ne s’enfermant jamais dans une école ou une direction.
Deuxieme prix au Concours de Bagnolet en 1982, Chiquenaudes révéle I'originalité du langage
chorégraphique de cet artiste hors normes qui tente a chaque fois de renouveler I'expérience de son
écriture dans des rencontres chorégraphiques, plastiques, scénographiques et musicales. En une dizaine
d’années, il multiplie les expériences, passant des jardins du Palais Royal, ou il répéte, a la piscine
d’Angers, ou il crée Waterproof. Sa trajectoire rejoint ainsi I’'aventure de la danse des années 80, ses
expérimentations, ses audaces, ses lieux atypiques.

En 1994, il est nommé directeur du Centre Chorégraphique National de Tours. Il y crée des piéces
d’envergure - On était si tranquille (1998), Feutre (1999), Cenizas (2001) -, aimant néanmoins a
chorégraphier de petites formes, en solo ou a plusieurs. Ces derniéres sont pour lui autant d’occasions
de nouer d’amicales complicités artistiques, comme celles qu’il entretient avec Pascale Houbin ou
Dominique Boivin. A partir de septembre 2007, il entame un cycle de rendez-vous publics qui se situent
hors champ de la représentation théatrale classique. Ce projet est composé d’expériences menées dans
des « paysages » spécifiques — bord de mer, espace interurbain, jardins -, avec des artistes de
disciplines diverses. Durant toutes ces années, sa curiosité le méne a glaner des expériences passerelles,
de la création scénique a des installations plastiques, en passant par la performance, le théatre ou encore
I’édition.

30

HORS
DU
CADRE



HERVE ROBBE HORS

CHOREGRAPHE E:%«DRE
Depuis plus d’une trentaine d’années, Hervé Robbe a été un acteur et un témoin curieux du
foisonnement créatif de la danse. Parallélement a des études d’architecture, il a été principalement formé
a Mudra, I’'école de Maurice Béjart a Bruxelles. Sa carriére d’interpréte a débuté en dansant le répertoire
classique et néoclassique. Une incorporation d’un patrimoine chorégraphique qu’il a pu alimenter,
questionner, voire déconstruire en collaborant aux créations et aux démarches nouvelles de différents
chorégraphes contemporains des années 80. Il a commencé sa production chorégraphique en 1987,
dans un contexte qui porte un regard neuf sur la danse et autorise des gestes inédits, de nouvelles
représentations des corps. Sa démarche artistique s’est nourrie et a questionné les enjeux corporels et
esthétiques de la modernité et de la postmodernité en danse, et s’est enrichie de confrontations
culturelles, lors de séjours d’échanges et de créations en particulier aux Etats-Unis et au Japon.

Des ses premiéres créations, sa sensibilité a I'architecture et aux arts plastiques motive de nombreuses
collaborations. Il crée avec le sculpteur Richard Deacon Factory en 1993. En 1999, il est nommé a la
direction du Centre Chorégraphique National du Havre ou il sera en résidence pendant treize années. Un
des particularismes de sa recherche artistique s’y expérimente, la confrontation du corps dansant aux
potentialités des nouvelles technologies, a la création vidéo et musicale. Au fil des années, son travail
s’est sophistiqué, associant a la présence chorégraphique des univers ou des dispositifs architecturaux,
plastiques, vidéographiques, sonores et technologiques (Permis de construire - Avis de démolition
(2000), << Rew (2003), Nous comme entre deux). Tous ces projets, ceuvres polysémiques, ont pris des
formes multiples. Une typologie de créations, dont les formats et les esthétiques se sont constitués en
alternance entre des spectacles pour la scéne, des performances déambulatoires, des films, des
installations et des expositions.

Son parcours artistique porte une culture du décloisonnement de la danse et de ses publics, parce qu’il
englobe aussi bien son origine, ancrée dans une tradition et une histoire, que dans son déploiement
protéiforme, innovant et pluridisciplinaire.

TRISHA BROWN

CHOREGRAPHE

Figure majeure de la danse américaine et principale inspiratrice de la postmodern dance, Trisha Brown a
participé a un mouvement qui a révolutionné la danse par la déconstruction minutieuse de ses codes
spectaculaires : gestuelle épurée, travail in situ, utilisation de la vidéo. Ses ceuvres sont remarquables par
I'imbrication quasi organique de la danse, de la musique et de la scénographie. Le mouvement brownien,
qui a marqué toute une génération de chorégraphes, se caractérise par une gestuelle en continue qui
offre une lecture fluide et abstraite du corps. Au fil de questionnements successifs, Trisha Brown évolue
d’un cycle a l'autre : Early Works, Equipment Pieces, Accumulation, Unstable Molecular Structures,
Valiant Serie, Back to Zero, Music Cycle. Son travail dépasse le strict cadre de la chorégraphie lorsqu’elle
aborde en 1998 la mise en scéne d’opéras - de Claudio Monteverdi a Jean-Philippe Rameau en passant
par Salvatore Sciarrino. Reconnue pour son ceuvre de plasticienne, elle est invitée par la Documenta de
Kassel en 2007 et le Walker Art Center de Minneapolis en 2008.

La Trisha Brown Dance Company compte aujourd’hui plus de cent créations et parcourt régulierement le
monde entier.

HORS SCENE

Lors des années 60 a 70, les artistes nord-américains de la Judson Church ont fait basculer toute une
conception de I'art. Trisha Brown fait partie de cette communauté d’esprit qui trace de nouvelles voies a
partir d’expérimentations menées hors des théatres, sous les titres génériques d’Early Works et
d’Equipment Pieces. A cette époque, elle explore a Soho, quartier de New York, une recherche de lieux
insolites, déroutants. Pour faire évoluer les corps, elle investit I'architecture urbaine (rues, fagades et toits
d’'immeubles...), les espaces alternatifs (lofts, galeries...), la nature et ses éléments (forét, arbres, eau, air)
et invente d’autres formes et rapports entre le corps et I'espace. Actes posés sans chorégraphie ou
accumulations, gestes isolés et déclinés par répétition ou série. Dans ces actions, Trisha Brown explore
le poids et la gravitation.
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MERCREDI 7 & JEUDI 8 DECEMBRE / 20H30
THEATRE SARAGOSSE / TARIF B / DUREE 1H

MANON AVRAM & THIERRY
ESCARMANT
NO(W) HOPE

OU J'AIMERAI QUICONQUE ENTENDRA
QUE JE CRIE...

Avec cette troisieme et derniére création cosignée, Manon Avram et Thierry
Escarmant continuent a méler au sens large le politique et le poétique, combinant et
prolongeant dans ce projet leurs recherches spécifiques : les rapports entre la danse
et le texte pour I'un, entre la danse et I'image pour l'autre. Six interprétes, quatre
danseurs et deux comédiens, évoluent dans cet entre-deux suggéré par le titre No(w)
hope : entre le No, écho au bien connu « No Future », et I'espoir - Hope - que laisse
entrevoir le futur du sous-titre « J'aimerai quiconque entendra que je crie ». Au
plateau, une scénographie mobile qui permet d’alterner plateau nu et surfaces de
projection vidéo et six personnalités particulierement contrastées, dont les
expériences vont de la danse butd a la danse contemporaine en passant par la danse
classique. Sous-tendu par un humour lucide, No(w) hope fait le fragile pari de
I'espoir, misant sur la présence forte de ses interpretes eux-mémes auteurs,
chorégraphes ou metteurs en scéne. Manon Avram et Thierry Escarmant nous
proposent une écriture scénique faite de textes, de danses et d'images, maillage qui
demeure la clé esthétique de leur collaboration.

CONCEPTION ET CHOREGRAPHIE MANON AVRAM ET THIERRY
ESCARMANT / INTERPRETES FANNY AVRAM, MARC BEHRA,
LEONE CATS-BARIL, DIDIER DELAHAIS, BERTRAND LOMBARD,
EMELINE NGUYEN / SCENOGRAPHIE ET IMAGES MANON AVRAM
ET MANUEL BUTTNER / LUMIERES THOMAS MARECHAL /
DIRECTION TECHNIQUE MANUEL BUTTNER // CO-PRODUCTION,
ACCUEILS STUDIO ET SOUTIENS OARA (OFFICE ARTISTIQUE DE
LA REGION AQUITAINE), SCENE CONVENTIONNEE ESPACES
PLURIELS (PAU), SCENE NATIONALE DU SUD AQUITAIN
(BAYONNE), LA CENTRIFUGEUSE (SERVICE CULTUREL UNIVERSITE
DE PAU), BALLET NATIONAL DE MARSEILLE, KLAP - MAISON POUR
LA DANSE (MARSEILLE) / LA GRAINERIE (BALMA-TOULOUSE) //
PARTENAIRES D'ECRIRE UN MOUVEMENT VILLE DE PAU, CONSEIL
GENERAL DES PYRENEES ATLANTIQUES, CONSEIL REGIONAL
D'AQUITAINE, DRAC AQUITAINE // PARTENAIRES DU COLLECTIF
K.O.COM VILLE DE MARSEILLE, CONSEIL GENERAL DES
BOUCHES-DU-RHONE, CONSEIL REGIONAL PACA.
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THIERRY ESCARMANT

Thierry Escarmant est chorégraphe, metteur en scéne et auteur de textes pour la scéne. Il assume la direction artistique
d’Ecrire un Mouvement, une compagnie implantée a Pau depuis 1989 au sein de laquelle il réalise ses

projets. Il propose sous l'intitulé “*Un Théatre du Corps” des piéces combinant la danse, le texte et I'image. Le corps en
termes d’implication et d’engagement est central dans ses projets, qu’il s’agisse du rapport a la danse, au texte, a la
musique ou a la vidéo. Thierry Escarmant envisage les manifestations publigues comme un moyen permettant d’ouvrir
des espaces de rencontres, d’échanges et de questionnements. Il s’agit pour lui d’interagir et d’entretenir un dialogue
avec la cité dont I’'enjeu est le partage et la construction de valeurs. La volonté étant d’aiguiser un rapport d’attention
au monde, une vigilance a I'aune de la vulnérabilité humaine.

En ce sens, au-dela des créations et de la dimension poétique, l'intention serait d’écrire un mouvement en tant
qu‘action collective. C’est cette dimension qui I'a conduit a s‘impliquer dans la création du “'Festival le Grain de la
Voix” puis dans la fondation d’une Maison de la Poésie et des Ecritures Contemporaines a Pau. Ecrire un Mouvement,
c’est aussi un espace de travail, mis a disposition par la Ville de Pau, ponctuellement ouvert aux projets d’autres
artistes et structures culturelles, pour des ateliers pédagogiques, des résidences de création ou des représentations.

MANON AVRAM

Le collectif Ko.com est installé a Marseille depuis 2001. Il est né d’'un événement regroupant des artistes de pratiques
différentes invités au festival L’autre Emoi a Nice. Méme si aprés un deuxieme événementiel de ce type, le collectif
est restructuré en compagnie, il poursuivra sa recherche dans l'interaction entre |'art vivant et les arts visuels.

Ainsi a partir de 2003, la compagnie crée des piéces pour la scéne dans lesquelles la fixité de la photographie projetée
est amplifiée par le mouvement des danseurs (Et puis quoi et Profil bas). Depuis 2006, KO.com développe son travail
vers la performance avec Les Diptyques (série d’installations vivantes confrontant un diptyque photographique et un
danseur). Et c’est avec Huit minutes de pose (2008-2010) et Intérieurs Nuit / Extérieurs Jour (2009-2013) que la
compagnie s‘oriente vers des projets participatifs menés sur plusieurs années mélant étroitement interventions
artistiques et création.

Depuis 2007, le collectif KO.com partage avec la compagnie Mali Kadi, un espace de travail (bureau et studio) ouvert
ponctuellement a d’autres artistes ou compagnies (sur des projets de créations et des cours).

PRESENTATION DE LA PIECE

Tout du long de cette piéce, il est une question qui pourrait rester sans réponse : « De quoi nous parlent-ils ? »
D’ailleurs, ce pourrait étre I'enjeu de cette création que de se demander s’il est possible de dire, voire de mieux

dire, sans dire. Ou plus précisément, serait-il possible de contourner le discours, en tant qu’exposition de faits ou de
théories, tout en évitant les refuges de I'abstraction. S’ils sont danseurs et comédiens, c’est avant tout six personnes,
comme nous dirions six personnalités ou six individualités, qui tenteront de relever ce défi. lls viendront, tour a tour, a
leur maniére, avec des mots, des phrases, des gestes, des danses, tracer ces contours du dire, ces pourtours du sens,
en espérant dessiner en creux ce qui les habite et les réunit aujourd’hui : espérer. En déséquilibres sur la lame aiguisée
du réel, ces funambules d’un soir prendront le risque de ne pas savoir, de ne plus savoir. Convaincus que leurs fragilités
pourraient étre a la hauteur, ils ne cesseront de nous parler de ce dont ils ne parleront pas, précisément pour laisser le
soin a chacun de nous de traduire cet indicible.

NOTE D’INTENTION

Partager ici. Ca. Un point de départ. Posé sur la table de travail. Ca. Une phrase. Une phrase-sous-titre : *J’aimerai
quiconque entendra que je crie”.

Ajouter, souligner méme, le “'S” absent, donc le futur simple, déterminant, et pas le conditionnel, donc la conviction,
déterminante, que le cri sera entendu.

La création partira donc de |3, de cette certitude-1a, du cri. Qu’il se puisse encore/toujours, et qu’il soit entendu. De
cet espoir-13, donc, le mot lui-méme “espoir”, découlera toute la piece. C’est ce que nous croyons. Aujourd’hui. Un
seul point d’appui. Un seul mot a dire-proposer, un mot. Ce mot, mémesi/alors-que :

L’époque asséne notre condamnation a la résignation (a perpétuité dit-on), condamnation a une soumission qualifiée
(notons-le, sans vergogne) de volontaire, ou (dit-on) les sursauts de I'indignation peineraient a envisager (entre autres
choses) un avenir. Soit | D’autant que nous I'aurions intégré (dit-on) admis (parait-il) : Il n"y a(urait) pas/plus
d’alternative, pas dailleurs, plus d‘ailleurs. Vaincu(s) (dit-on). Vaincu(s) (Parait-il).

Aprés un YNo future” débuté a la fin des années 70 ou (plus précisément) aprés sa marchandisation (ici encore, ici
aussi) / aprés cette (tentative de) contestation de I'ordre établi, aujourd’hui réduite a quelques crétes sur quelques
cartes postales londoniennes(ici encore, ici aussi) / aprés donc : la subversion ou de son désir / donc aprés (a peine
quelques années apres) : I'évolution (dit-on) ou le progres (c’est selon), a savoir, ¢a : la fabrication des désirs (fagon
grande distribution) et/ou ¢a : la sur-stimulation des pulsions au profit du sans-discours-ou-sans-idéologie et/ou ¢a :
la pensée-prét-a-porter/ pré-maché/pré-digéré/prét-a-consommer et/ou ¢a : un pur-sans discours des vacances ou
de l'auto ou du frigidaire ou de la résidence secondaire et/ou ¢a : un pur-sans discours des seuls besoins et modes de
vie / aprés ¢a : tout ¢a donc (entre autres choses) : tout ¢a qu’on sait (tous) déja (entre autres choses), donc (en
résumé) aprés ¢a : « No hope ». C’est sans appel (parait-i)e o @

33



e e o Puisque (donc), nous en serions la. Puisque (donc), nous n’aurions plus rien a perdre (ou presque). Alors (donc),
nous pourrions tout nous permettre (ou presque). Y compris méme d’espérer espérer a nouveau (doublement donc).
Et (donc), aprés « No future » (c’est déja dit), «No Hope» (c’est déja dit), tenter ¢a : «No(w) Hope». Entre parenthéses
(évidemment) la lettre absente (ou nécessaire, c’est selon), entre parenthéses (donc), pour le doute, pour la par-
avance-désillusion-possible (c’est selon), pour en finir (ou pour tenter d’en finir) avec la révolte capitonnée (sans cri,
parait-il/dit-on), pour poser I'idée de départ (ou pour poser au départ, dés le départ, I'idée) que nous pourrions les
supprimer (les parenthéses) pour arriver ici : Now Hope. Au plateau, cing personnes et une scénographie mobile
permettant d’alterner plateau nu et surfaces de projection vidéo.

En prévision, un agencement de fragments, poétiques et/ou politiques, dansés-ditsécrits-projetés, ne cessant, avec
humour, on l'espére (aussi pour nous-mémes), de lire I'espoir au travers du prisme de ce qui semble (serait ou sera)
encore possible (aujourd’hui et/ou demain). Nous serions donc (c’est une surprise a mon égard) optimistes.

THIERRY ESCARMANT

NOTE SUR LA SCENOGRAPHIE

La scénographie serait constituée de trois parallélépipedes sur roulettes convoquant I'esthétique des cabines
téléphoniques. Dans un monde dans lequel I'espace public est devenu un lieu de transit et de consommation,

ces derniers édicules représentent un espace a la fois ouvert et fermé, intime et public, permettant de s’isoler dans un
espace protégé mais toutefois exposé au regard de tous. Ce rapport a I'espace public, et la disparition progressive
des lieux de repli, hors espaces commerciaux, m’évoque la démarche de Ernest Pignon Ernest et plus largement celle
du Street Art.

Ce serait ici I'un des axes de recherches pour la constitution du corpus d'images de No(w) Hope. Au-dela de
I'esthétique, il serait pour moi question de transposer ces démarches, notamment en termes de réappropriation de
I’espace public, dans un théatre. A ce jour, cette recherche m’a conduite & travailler sur un mode informatique,
principalement a base d’incrustations de photographies de corps sur des murs. Insatisfaite, je souhaite aujourd’hui que
les prises de vue, photographiques ou filmées, donnent lieu a des performances, des projections, des poses et danses
dans la ville, ouvrant des espaces d’interrogation et de dialogue. Au plateau, trois autres supports de projection, eux-
mémes mobiles, viendraient dialoguer avec ces cabines. Durant la piéce, I'espace serait régulierement réagencé,
passant de I'espace nu a la convocation de flux urbains par les images.

MANON AVRAM

CONTOURS DU PROJET EN QUELQUES CITATIONS

(...) 'y a des gens qui ont tellement de plaisir a vivre qu’ils peuvent se passer d’espérer.
(Marguerite Duras)

(...) Le doute est un hommage rendu a I'espoir.
(Lautréamont)

(...) Le théatre qui ne refléte pas le pouls de la société, le pouls de I'histoire, le drame de sa population et la couleur
authentique de son paysage et de son esprit avec des rires ou des larmes, n‘a pas le droit de s’appeler théatre, mais
plutdt salle de jeu ou endroit ou se livrer a cette horrible chose qu’on appelle tuer le temps.

(Federico Garcia Lorca)

(...) Chaque mot que nous écrivons est politique. Chaque poéme est une émanation du temps que nous vivons. J'écris
ce que je vois, ce que je vis. Et ce que je rencontre, a cet instant, dans le monde et dans la poésie, ce sont des
moments de rupture, de déflagration, des fulgurances criminelles, et non un long fleuve tranquille. J'écris les astres et
les désastres que je porte. (Jacques Dupin) (...) C’est a l'intérieur de la langue que la langue doit étre combattue,
dévoyée : non par le message dont elle est I'instrument, mais par le jeu des mots dont elle est le théatre. » (Roland
Barthes) (...) Il se pourrait bien qu’il y ait d’autres solutions que d’attendre que ¢a passe. (Thierry Escarmant)

ESPOIR : Nom commun. Masculin. : issu du latin sperare. Classé parmi les émotions, I'espoir, est une disposition de
I"esprit humain qui consiste en |'attente d’un futur bon ou meilleur. Sens contraires : appréhension, crainte, inquiétude.
Synonymes : attente, désir, espérance.
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JEUDI 5 JANVIER 19H30 / THEATRE SARAGOSSE

TARIF C / 1HOO / A PARTIR DE 8 ANS

THEATRE

JORIS MATHIEU
HIKIKOMORI -
LE REFUGE

/ DE PART ET D’AUTRE /

Dans le prolongement de la saison derniére, la
scéne Espaces Pluriels s‘associe a L'Agora,
scéne de territoire pour I’'enfance et la jeunesse,
pour mettre en regard deux projets théatraux
destinés en particulier a un public famille,
enfants et adolescents : Hikikomori - le refuge
de Joris Mathieu proposé par Espaces Pluriels
(05 et 06 janvier 2017) et Kiwi de Magali
Montier (30 mars 2017) proposé par L’Agora.

Joris Mathieu et les collaborateurs de la compagnie Haut et Court
défendent une création qui s’adresse a la subjectivité des spectateurs.
lls ouvrent la voie d’un théatre scénographique qui fait la part belle
aux nouvelles technologies et proposent avec Hikikomori - le refuge
une immersion visuelle et sonore, un voyage dans la pensée qui

explore notre rapport au monde.

« Hikikomori » est un terme japonais qui
désigne le repli sur soi. Il décrit un
phénoméne social qui s’étend
géographiquement bien au-dela du Japon
et s’ancre dans la tentation du retrait, du
refuge, offert notamment par I'imaginaire.
Nils est un jeune garcon qui traverse une
période difficile, a I'école, dans ses
relations avec les autres, dans son
adaptation a la société. Du jour au
lendemain, il décide de se réfugier dans
sa chambre et de ne plus en ressortir. La
piéce, qui développe des effets dignes
d’un film de science-fiction, est une fable
d’anticipation tout public qui présente
pour un méme spectacle, trois narrations
différentes. En fonction de son age,
chaque spectateur va vivre I'aventure
depuis un point de vue différent grace a
I"'utilisation d’'un casque audio. Au
spectateur de se laisser plonger dans le
conte qui lui aura été proposé, en
acceptant sa rhétorique d‘imagination et
de poésie - puissamment relayée par le
dispositif visuel chimérique.




ECRITURE ET MISE EN SCENE JORIS MATHIEU EN COMPAGNIE DE HAUT ET COURT / INTERPRETATION PHI L IPPE CHAREYRON, VINCENT HERMANO, MARION TALOTTI /
DISPOSITIF SCENOGRAPHIQUE NICOLAS BOUDIER, JORIS MATHIEU / CREATION SONORE NICOLAS THEVENET / REGISSEUR SON NICOLAS THEVENET, MATHIEU VALLET /
CREATION LUMIERE NICOLAS BOUDIER / REGISSEURS LUMIERES NICOLAS BOUDIER ET JEAN-MICHEL GARDIES / CREATION ET REGIE VIDEO LOIC BONTEMS, S IEGFRIED
MARQUE / REGISSEUR PLATEAU DIDIER HIRTH / BLOG DE LA CREATION, MEDIATION ET SUIVI DES REPETITIONS MAUD PEYRACHE / AVEC LA PARTICIPATION DE LELIO
WAJNSZTEJIN / ATEL IER DE CONSTRUCTION UNPOINTROIS / PRODUCTION / DIFFUSION CLAIRE LONCHAMPT-FINE ET OLIVIER BERNARD / DEVELOPPEMENT
INTERNATIONAL BENEDICTE GOINARD ( BUREAU FORMART) // PRODUCTION THEATRE NOUVELLE GENERATION -

CENTRE DRAMATIQUE NATIONAL DE LYON // COPRODUCTION LE GRAND R - SCENE NATIONALE DE LA ROCHE-SUR-YON // AVEC LE SOUTIEN DU NOUS, ENSEMBLE DE
LIEUX PARTENAIRES DU PROJET ARTISTIQUE TRIENNAL DU THEATRE NOUVELLE GENERATION - CENTRE DRAMATIQUE NATIONAL DE LYON : L'ESPACE JEAN

LEGENDRE - THEATRE DE COMPIEGNE - SCENE NATIONALE DE L'OISE EN PREFIGURATION, LE MERLAN - SCENE NATIONALE DE MARSEILLE, L'HEXAGONE - SCENE
NATIONALE ARTS SCIENCES - MEYLAN, LE T-U DE NANTES ET LE LIEU UNIQUE - SCENE NATIONALE DE NANTES // CREATION EN JANVIER 2016 AU THEATRE NOUVELLE
GENERATION - CENTRE DRAMATIQUE NATIONAL DE LYON, PUIS AU MONFORT THEATRE - PARIS EN PARTENARIAT AVEC LE THEATRE DE LA VILLE A PARIS

DANS LE CADRE DU PARCOURS ENFANCE & JEUNESSE // LE COLLECTIF ARTISTIQUE HAUT ET COURT EST ARTISTE ASSOCIE AU GRAND R - SCENE NATIONALE DE

LA ROCHE-SUR-YON / AVEC LE SOUTIEN DE LA REGION RHONE-ALPES, DANS LE CADRE DE L'APSV.

NOTE D’'INTENTION

« A l'origine, Hikikomori - le refuge est I'exploration d’un nceud familial. Un drame muet, qui met en scéne une
situation inextricable. Un adolescent, Nils s’est retiré du monde. Il a refermé la porte de sa chambre et il nen sortira
plus. De I'autre c6té de la porte, ses parents - silencieux devant ce drame - se trouvent eux aussi enfermés dans le
couloir qui méne a la chambre de leur enfant.

Les spectateurs, munis d’un casque, vivent alors chacun une histoire singuliére. Tous voient le méme spectacle, mais
chacun le traverse accompagné d’une narration particuliére. Sous le casque, une voix les accompagne, et leur permet
de vivre I'histoire : soit du point de vue de I'enfant, soit du point de vue du pére, soit (pour les plus jeunes : dés 8 ans)
au travers d’un conte murmuré par la mere au pied de la porte de la chambre de son enfant.

De ce prétexte, se construit alors une représentation de l'isolement, de la disparition de la communication. Hikikomori
- le refuge pose alors cette question de l'isolement comme possible refuge dans des mondes imaginaires. Dans ce
spectacle nous explorons |'affrontement entre le monde commun - celui dans lequel nous vivons tous - et les mondes
singuliers (ceux dont nous sommes les créateurs et aussi le centre). Finalement, de maniére légérement anticipée,
c’est la construction d’une société faite d'images et de communications nouvelles que nous étudions et surtout la
place que ce monde réserve a chaque individu.

JORIS MATHIEU - MARS 2016

UN SPECTACLE INTER-GENERATIONNEL

« Quel monde sommes nous ne train de construire ? » pourrait étre la question qui résonne aux oreilles du public
inter-générationnel, a la sortie du spectacle.

Depuis des années, en compagnie d’Haut et Court, équipe artistique, constituée de fidéles compagnons de route
depuis 18 ans, nous défendons I'idée d’un théatre qui s’adresse a la subjectivité des spectateurs.

Un théatre qui aime la littérature et le phénoméne interprétatif de la lecture, de la vision d’un spectacle.

Toute représentation est évidemment polysémique, et notre art doit poser davantage de questions qu’il n‘apporte de
réponses. Mais force est de constater que ce que nous considérons comme un acquis ne |'est pas.

Nous vivons une époque dans laquelle les messages textuels ou visuels explicites triomphent. Et le Théatre n’échappe
pas a la regle. Je crois aussi que la capacité empathique de I'hnumain s’estompe. Pourtant, a mon sens, c’est cette
capacité de comprendre les choses depuis d’autres points de vue que le sien, qui permet de former une communauté
pensante, intelligente et de pouvoir vivre ensemble.

C’est pour cela que ce spectacle existe. Hikikomori - Le refuge est la traduction formelle de cette idée.

C’est la preuve par I'expérience - pour ceux qui I'ont oublié ou bien qui n“ont jamais eu la chance de I'éprouver - que
chaque image est bien polysémique et que chaque situation s’interpréte depuis différents points de vue ; méme sous
le casque chaque histoire, individuellement, reste interprétable de maniéres diverses. »Quel parent n’a pas révé
d’entrer quelques minutes a l'intérieur de la téte de son enfant ? Et si dans un futur proche la technologie rendait
possible le maintien de ce cordon ombilical virtuel ? Que se passe-t-il alors quand une technologie déployée pour la
sécurité, devient un outil de contrdle qui permet I'intrusion et la violation de l'intimité ?

Quelle autre voie que I'enfermement volontaire nous reste-t-il sur le chemin de I'émancipation ?

36



HAUT ET COURT
UN THEATRE EN COMPAGNIE

« Et quand je dis je, je pense @ nous bien s(r... »
ANTOINE VOLODINE

« J'envisage le Théatre comme un art qui se pratique en compagnie. A mon sens, le geste artistique puise sa force et
sa beauté dans I'agrégation des désirs, des visions et des compétences, de plusieurs individus qui ceuvrent ensemble.
C’est ainsi qu’est née en 1998 la compagnie Haut et Court autour d’une envie et d'une énergie partagées avec
d’autres artistes. 18 ans plus tard, ils sont toujours a mes cétés et ils ont dynamisé et porté ce projet, affrontant
collectivement les échecs et partageant les réussites. Grace a ce travail collectif de patiente maturation artistique, la
compagnie est aujourd’hui porteuse d’une identité claire, aux frontieres de la littérature, des arts plastiques et des
nouvelles technologies. Elle rencontre son public aussi bien dans des CDN, Scenes nationales, Scénes régionales, que
dans des lieux dits de recherche. Aprés ces 18 années de travail en compagnie indépendante, c’est tout naturellement
que I"équipe de Haut et Court s’engage et habite désormais les murs et anime le projet artistique du Théatre Nouvelle

Génération - Centre dramatique national de Lyon. »
JORIS MATHIEU

JORIS MATHIEU
Metteur en scéne et directeur artistique

Apres avoir fait des études supérieures (maitrise en arts du spectacle),
Joris Mathieu fonde avec plusieurs camarades la Compagnie Haut et
Court a Lyon en 1998.

Féru de littérature comme d’arts plastiques, il privilégie I'adaptation de
romans ou de nouvelles qui lui permettent de s’exprimer en tant
qu’auteur scénique.

Trés vite, la compagnie est repérée sur la scéne régionale et par les
institutions. Elle est en résidence au Polaris de Corbas puis au Théatre
de Vénissieux. Joris Mathieu réfléchit ainsi a la place du théatre au
coeur de la cité et invente différents projets d’exploration et
d’implantation sur un territoire.

Au cours de ces années, l'identité artistique de Haut et Court devient
trés claire et permet a Joris Mathieu d’affirmer des projets ambitieux
dans leurs dimensions poétiques et littéraires comme dans leurs
développements technologiques.

Avec Des Anges mineurs puis le Bardo, il entame un compagnonnage
avec l'auteur Antoine Volodine, une des figures centrales de I’écriture
contemporaine en France.

Se revendiquant clairement théatrales, ces formes mélent intimement
image, littérature, illusions d’optique, musique, nouveaux médias et
machinerie traditionnelle. Cette écriture singuliére s’adresse a tous les
sens du spectateur.

La Compagnie développe également un intérét particulier pour le jeune
public avec des adaptations de nouvelles.

Depuis le ler janvier 2015, Joris Mathieu est directeur du Théatre
Nouvelle Génération - Centre dramatique national de Lyon.

C’est dans le prolongement du projet artistique développé par la
compagnie Haut et Court, que Joris Mathieu a construit celui du Centre
dramatique national de Lyon, en plagant la création et I'acte poétique
dans une perspective intergénérationnelle.

Trouver des voies d’acceés a I'art pour toutes les générations de public,
inventer des dispositifs innovants pour aller a la rencontre des publics
et en particulier des plus jeunes spectateurs, est au coeur de son
projet. L'innovation scénique, I'anticipation, I'imaginaire des sciences et
des technologies étant des moteurs puissants de cette recherche
créative.
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SPECTACLES CREES

2013 : Un jour je vous raconterai une
autre aventure extraordinaire... Cosmos
d’apres le roman de Witold Gombrowicz
2011 : Urbik/Orbik d'apres Lorris Murail
inspiré par la vie et I'ceuvre de Philip K.
Dick

2011 : La Sphére d’Or d’apres Barjavel
et Erle Cox Sarapis d’aprés Philip K. Dick
2010 : Le Bardo écrit en collaboration
avec Antoine Volodine

2006-2010 : Des anges mineurs d’aprés
Antoine Volodine

2005 : Microclimats d’aprés Maiakovski,
Cortazar et Botho Strauss

2004 : Notices, manuels techniques et
modes d’emploi d’aprés Laurent Gautier
2003 : Matin brun (jeune public) d’aprés
Franck Pavloff

2003 : Préambule a une déclaration
mondiale de guerre a I'ordre d’aprés
Alain Turgeon

2002 : Gorges déployées, écriture
collective

2002 : Le palais des claques (jeune
public) d’aprés Pascal Brickner

2001 : pH neutre de Joris Mathieu

1999 : La méthode albanaise d’apres
Lorris Murail

1998 : Kernok le pirate (jeune public)
d‘apres Eugéne Sue



PRESSE

Isolement, refuge loin des autres... Le phénomeéne des hikikomori, ces jeunes repliés sur eux-mémes, a d'abord été
repéré au Japon. Une absence de communication, une coupure de la relation enfant-parents, que Joris Mathieu
interroge dans sa fable d'anticipation. Chaque spectateur, muni d'un casque audio, entendra une histoire différente
selon son age. Le point de départ est identique : un enfant, Nils, rentre de I'école et se réfugie dans sa chambre pour
ne plus en sortir. A partir de I3, trois histoires se développent en voix off, celle de I'enfant, celles de la mére et du
pére. Alors que tous voient les mémes images (jeu de trois comédiens et création vidéo), certains sont plongés dans
un conte philosophique (version enfant), d'autres suivent I'histoire de Nils, vue par lui-méme (version ado), ou fiction
futuriste (version pour les plus de 15 ans). Une expérience théatrale passionnante et une immersion totale dans
I'imaginaire, a partager... aprés le spectacle.

FRANGCOISE SABATIER-MOREL, TELERAMA, 11 JANVIER 2016.

« Est fait social toute maniéere de faire susceptible d’exercer sur I'individu une contrainte extérieure ». Ainsi naissait
avec Durkheim une lecture sociologique de certains comportements humains devenus par la-méme indicateurs de
sociétés. C’est dans ces contes modernes que Joris Mathieu, directeur du CDN de Lyon, et ses complices de toujours
de la compagnie Haut et Court ont puisé le terreau de leur création. Pour ce dernier opus, le phénomeéne des
Hikikomori aura servi de seuil a I’écriture d’une fable d’anticipation campée sur nos réalités actuelles. Littéralement

« repli sur soi », cette psychopathologie sociale concerne des centaines de milliers de jeunes, se cloitrant subitement
dans leurs chambres, oppressés voire opprimés par leur environnement, dans un processus de réclusion pouvant durer
plusieurs mois ou années. Alors que le jugement extérieur pourrait tendre vers la notion d’enfermement, Joris Mathieu
a préféré inventer son personnage principal, Nils, a 'aune de I'image du refuge - dans cette idée que I’'enfant
('individu en somme) n“a parfois d’autres perspectives que d’inventer son propre univers et de s’y lover intérieurement
pour pouvoir se replacer au centre du monde. Ses parents se retrouvent alors impuissants et désemparés, cherchant
chacun a leur maniére une bréche dans la porte close de la chambre de leur enfant. Hommage a I'imagination donc,
mais également critique d’une dislocation du nceud familial (la premiere société), et de I'absence de communication.
L’équipe de la Compagnie Haut et Court n‘a eu de cesse depuis sa création de développer de nouvelles formes
spectaculaires. En s’associant avec des vidéastes et des ingénieurs, Joris Mathieu ouvrait la voie d’un théatre
scénographique faisant la part belle aux nouvelles technologies. On retrouve ainsi dans Hikikomori, le refuge cette idée
du langage, toujours plus élaborée, confondant les réalités en faisant miroiter les mondes intérieurs de ses
personnages. Par un subtil dispositif d’illusion optique inspiré des premiers pepper’s ghost élisabéthains, la vidéo,
projetée sur un écran incliné, permet de superposer l'interface filmée et le plateau sur un méme plan visuel. Dés lors,
faire disparaitre subitement un comédien, le transformer en orignal ou le transporter en forét devient magiquement
possible - ce dont la belle équipe ne se prive heureusement pas, maniant cet art de I'artifice avec brio. Non content
de défricher ce terrain de jeu inhabituel, le metteur en scene s’est également attaché a bousculer les codes formels du
théatre en proposant trois versions simultanées du méme support scénique, autour du repli de Nils, et de ses deux
parents. Un signifiant - des signifiés. Pour ce faire, trois narrations respectives sont diffusées a travers des casques
audio associés a I'un ou l'autre des récits, distribués aux spectateurs selon leurs dges (8-11 ans, 11-18 ans et 18 et
plus). Pour arriver a cette fin, Joris Mathieu a du faire un conséquent travail d’exégése sur une image scénique
dépouillée de sa substance narrative premiére et pouvoir lui conférer d’autres sémantiques sans s’écarter de sa trame
initiale. L’'ensemble a ensuite été minutieusement ajusté, harmonisé pour garder un lien tenace entre le plateau et les
trois histoires ainsi écloses. Au spectateur de se laisser plonger dans le conte qui lui aura été proposé, en acceptant sa
rhétorique d’'imagination et de poésie — puissamment suggérée par le dispositif visuel chimérique. L’'ambition du projet
est définitivement a saluer - et si I'on peut se trouver pantois face a cette forme inhabituelle ou surmené par la
poursuite de compréhension d’une réalité mise en branle a la fois par la poésie de la langue et I'artifice des images,
I'impression de réve émerveillé prend toujours le pas.

Le travail d’interprétation intense du public, comme le protocole technique reposant sur la polysémie des écoutes d’un
méme spectacle, dressent les arcanes d’un théatre ou le spectateur est placé au centre des préoccupations. Actifs
jusqu’au sortir de la salle - toujours agora, méme apres le spectacle - pressés que I'on est de s’enquérir de I'histoire
différente regue par son voisin, on est bien face a un théatre de questionnements, lanceur d’alerte, résolument sincére
quant a son souci de mimétisme du monde. Un théatre refuge ?

QUENTIN THIRIONET, MA CULTURE, 13 JANVIER 2016.
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MERCREDI 11 JANVIER / 20H30
THEATRE SARAGOSSE / TARIF B / 1H10

DANSE

EMMANUELLE HUYNH
TOZAI !...

La chorégraphe Emmanuelle Huynh, dont le parcours est marqué par
des collaborations avec de nombreux artistes, plasticiens, musiciens
ou performeurs, poursuit dans Tézai l... I'exploration engagée avec
son solo fondateur Mua, en 1994. La piéce s’intéresse au moment de
I'avant : présence inaugurale, bascule de la lumiére, lever de rideau.
En Europe, lourds drapés rouges, ors, noirs ou velours, prennent en
charge ce moment. Les spectateurs assistent a ce dévoilement sans y
préter attention. Emmanuelle Huynh choisit de le restaurer dans sa
valeur d’événement, empruntant au Bunraku, théatre de marionnettes
japonais dont la tradition remonte au XVlle siécle, le rituel du lever de
rideau, accompagné d‘un geste de dévoilement et de ce long cri

d’ouvertures, comme un effeuillage de rideaux permanent. Cing
interpretes de haut vol évoluent aux cotés de la chorégraphe. lIs
soutiennent brillamment une écriture faite d’éclats démultipliés, selon
le principe d’'une succession d’apparitions et de disparitions. La
chorégraphie navigue entre histoire de la danse - Isadora Duncan,
Joséphine Baker, Hijikata... —, et anachronisme pour faire surgir sa
propre danse de |I'avant.

CONCEPTION ET CHOREGRAPHIE EMMANUELLE
HUYNH / COLLABORATION ET ASSISTANAT PASCAL
QUENEAU / SONOGRAPHIE MATTHIEU DOZE
LUMIERES SYLVIE GAROT / DISPOSITIF SCENIQUE
JOCELYN COTTENCIN / COSTUMES BABETH
TENSORER ET JOCELYN COTTENCIN / RESSOURCES
ISABELLE LAUNAY / COLLABORATEUR POUR LES
RECHERCHES AU JAPON PATRICK DE VOS / REGIE
GENERALE CHRISTOPHE POUX / FABRICATION ET
INTERPRETATION KATERINA ANDREOU, JEROME
ANDRIEU, BRYAN CAMPBELL, VOLMIR CORDEIRO,
MADELEINE FOURNIER ET EMMANUELLE HUYNH /
DANSEUSES ASSOCIEES AU TRAVAIL LISA MIRAMOND
ET SONIA GARCIA / PRODUCTION ET DIFFUSION
ESTHER WELGER-BARBOZA / ADMINISTRATION
EXTRAPOLE // PRODUCTION COMPAGNIE MUA
COPRODUCTION CENTRE NATIONAL DE DANSE
CONTEMPORAINE - ANGERS, L’APOSTROPHE -
SCENE NATIONALE DE CERGY-PONTOISE ET DU VAL
D’'OISE, THEATRE GARONNE, LE THEATRE SCENE
NATIONALE DE SAINT-NAZAIRE, LE MANEGE DE
REIMS, L’ARCADI ILE-DE-FRANCE, LE MUSEE DE LA
DANSE/CENTRE CHOREGRAPHIQUE NATIONAL DE
RENNES ET DE BRETAGNE, LE CENTRE
CHOREGRAPHIQUE NATIONAL DE CAEN/BASSE
NORMANDIE DANS LE CADRE DE L’ACCUEIL STUDIO,
LE CENTRE CHOREGRAPHIQUE NATIONAL DE
GRENOBLE DANS LE CADRE DE L’ACCUEIL STUDIO
2014, LE CENTRE CHOREGRAPHIQUE NATIONAL
MONTPELLIER LANGUEDOC-ROUSSILLON -
PROGRAMME DE RESIDENCES // AVEC LE SOUTIEN
DE L’AMBASSADE DE FRANCE / INSTITUT FRANCAIS
DU JAPON, DU COLLECTIF DANSE RENNES
METROPOLE.
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EMMANUELLE HUYNH

Née en 1963, Emmanuelle Huynh a fait des études de philosophie et de danse. Aprés avoir été interprete auprés de
Nathalie Collantes, Hervé Robbe, Odile Duboc, Catherine Contour, le Quatuor Knust, elle bénéficie en 1994 d‘une
bourse Villa Médicis hors-les-murs pour un projet au Viét-nam, et crée a son retour, son premier opus : le solo Muaq,
avec l'éclairagiste Yves Godin et le compositeur Kasper T. Toeplitz. La création de Mda place d’emblée la collaboration
avec des artistes de champs différents au coeur de son travail.

Elle poursuit ainsi son travail chorégraphique avec des projets allant a la rencontre de praticiens issus de champs
disciplinaires des plus variés : I'astrophysicien Thierry Foglizzo et sa recherche sur les trous noirs pour Distribution en
cours en 2000, les plasticiens Erik Dietman pour la performance Le modéle modéle, modéle, Frédéric Lormeau pour
Vasque fontaine/partition Nord, Fabien Lerat pour Visite guidée/vos questions sont des actes, Nicolas Floc’h pour
Bord, tentative pour corps, textes et tables en 2001, Numéro en 2002 et La Feuille en 2005, Jocelyn Cottencin pour
Cribles en 2009 et Tézai!... en 2014.

Son intérét pour le Japon et les artistes japonais la ménent en 2008 a chorégraphier le duo Futago avec le
chorégraphe japonais Kosei Sakamoto, sur le theme du monstre. Et en 2011, elle crée Spiel, duo avec le danseur et
chorégraphe japonais Akira Kasai.

Elle créée plusieurs spectacles a partir d’ceuvres littéraires : Bord, tentative pour corps, textes et tables projet
chorégraphique sur des textes de Christophe Tarkos (2001) et A Vida Enorme/épisode 1, duo a partir de textes du
poéte portugais Herberto Helder (2003).

Dans Heroes (2005) piéce pour sept danseurs et un musicien, elle met en scéne les figures héroiques de notre
enfance. Le Grand Dehors, conte pour aujourd’hui, créé en 2007, s’est attaché aux « danses perdues », danses que
I'on abandonne durant un travail chorégraphique, et qui témoignent cependant d’un état du monde.

En 20009, la création de Cribles au festival Montpellier Danse introduit un nouveau rapport a la musique dans le travail
de la chorégraphe : la partition Persephassa (1969) de lannis Xenakis devient le principal protagoniste de la piece,
avec les 11 danseurs.

De février 2004 a décembre 2012, Emmanuelle Huynh dirige le Centre national de danse contemporaine Angers
(CNDC).

Elle a mené, depuis 1992, une série d'entretiens avec Trisha Brown, qui sont publiés en décembre 2012 aux éditions
Les Presses du réel : Histoire(s) et lectures : Trisha Brown / Emmanuelle Huynh.

Depuis 2014, elle est Maitre Assistant associée a I'Ecole Nationale Supérieure d’Architecture de Nantes.

Emmanuelle Huynh développe depuis une quinzaine d’années un travail pédagogique en direction des écoles d’art, des
lieux de formation pour danseurs (ex.e.r.ce a Montpellier, Implustanz a Vienne, Forum Danca a Lisbonne), pour
comédiens.

Parallelement, sur les années 2014/2016, suite a I'invitation de I’Ambassade de France a New York, Emmanuelle Huynh
met en ceuvre le projet « New-York(s)», avec Jocelyn Cottencin, composé de films portraits et de performances qui
constituent un portrait de la ville de New York a travers son architecture, ses espaces, ses habitants.

Emmanuelle Huynh prépare actuellement une piéece a partir de Formation I'ceuvre autobiographique de Pierre Guyotat.

NOTE DE LA CHOREGRAPHE
L’AVANT DES CHOSES

Ma premiere piéce, Muag, s’est intéressée a ce qu’il y a avant I'événement, a la fagon dont celui-ci s’origine. Cette
question, quelques 18 ans plus tard, resurgit. Au spectacle, j'ai toujours aimé le moment d'avant I'événement : la
bascule de lumiére quand il y en a une, et/ou le lever de rideaux. C’est le moment, le rituel qui dit a tous : "cela va
commencer". Et permet la bascule interne pour que chacun devienne spectateur.

En Europe, rideaux de fer, lourds drapés rouges, ors, noirs, velours, tissus, voiles, cyclo, peintures sur toiles, prennent
en charge ce moment, I'effectuent. Les spectateurs que nous sommes assistent, a chaque représentation, a ce
dévoilement auquel nous ne prétons plus vraiment attention. Comme si celui-ci ne faisait qu'annoncer I'importance du
moment a venir mais que lui méme s’effacait, était I'effacement. J'aimerais revenir sur ce moment et en faire le cceur
de mon prochain travail. Le restaurer dans sa valeur d’événement en soi.

La fréquentation des scénes japonaises classiques a renforcé mon intérét pour cette activité d’effacement/révélation.
Au Bunraku, il y a souvent un premier lourd rideau d'apparat proche de la tapisserie qui accueille I'entrée du public.

Il disparait verticalement, par le haut des cintres. Il découvre un rideau rayé vert, noir, rouge qui disparait a son tour.
Apparait alors un rideau noir pendant qu‘un accessoiriste lui méme voilé vient présenter la piéce qui va étre jouée.
rideau noir est chassé par un corps enroulé dans le tissu méme. La silhouette, qui court, est trés perceptible dans ce
dernier mouvement horizontal. Parfois, suivant I'intrigue de la piéce, le rideau bleu ciel, appelé Asagimaku, masquant la
préparation d’'un décor, est laché subitement depuis les cintres afin de ménager un effet de surprise et d’accélération
dans le récit. Il y a la une véritable chorégraphie verticale, horizontale tant du dévoilement que de I'effacement. Le
théatre est une machine a voir et le rideau est sa paupiére. Le théatre met en scéne I'acte de voir autant qu’il construit
des images. Le rideau scande, découpe, sépare, permet I'ellipse, la formation de I'image, du sens, sa transformation.
Comme le battement de paupiere ou le sommeil restaurent et permettent de continuer de voir.

Dans le cri ® T6zai”, j'entends un appel, une ouverture. L’événement a venir est déja vivant dans cet appel. Le théatre
comme ouverture et battement permanent. Tozail..., la piéce chorégraphique éponyme, fera de cette “annonciation”
son sujet. Tézail... se pense comme un mille feuille d’ouvertures, comme un effeuillage de rideaux permanent.

[ N N J
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LA DANSE DE L'’AVANT

La danse de I'avant est a chercher dans de multiples strates.

Quelle danse permet a la danse d’émerger ?

A ce moment de notre recherche, une figure se détache : Sambaso

Sambaso est une figure de I'avant. Au Bunraku encore, sa danse a lieu avant la représentation elle méme, devant le
rideau, pour préparer la sceéne ; a un moment ou le public entre, s’installe et ne préte pas forcément attention a la
scene. Ce sont des artistes en formation qui I'exécutent.

Sambaso, figure populaire, nettoie, chasse ce qui est néfaste, mais aussi prépare la scene, séme afin que du nouveau
advienne. Sa danse, trés dynamique, est faite d’étranges bonds de “grue” et répond, dans un rapport tendu, a un
tambourin. C’est une figure associée aux forces du perpétuel recommencement de la vie.

En studio, j'ai commencé de travailler cette gestualité de la préparation de I'espace, le découpage trés géométrique de
celui-ci et aussi le rythme vif, emporté et la durée resserrée que doit recouvrir “cet avant”.

Une piste émerge que des Sambaso successifs viennent rythmer la piéce de leur différentes fagons d’interpréter cette
danse qui est une sorte de “Sacre” en soi méme.

Quelle danse se trouve nichée, pliée dans les rideaux avant que le spectacle ne commence ?

Dans les plis des rideaux persistent des danses que |'on n‘a pas vues, que I'on n’a pas bien vues, qui ne sont pas
encore arrivées, ou que I'on ne peut voir.

Des danses qui célebrent a leur maniére leur propre apparition, leur recouvrement aussi.

Nos corps les dévoileront, les déplieront, les inventeront, les restaureront. Nous naviguerons entre bains de I'histoire*,
anachronisme et ferons surgir notre propre danse de I'avant.

Tozail...

EMMANUELLE HUYNH

* nos sources actuelles, non exhaustives et évolutives : Isadora Duncan, Lisa Duncan et Georges Pomiés, Joséphine Baker, Garth
Fagen,Impekoven, Hijikata, sa danseuse Achikawa Yuko, Tamasaburo Bando.

PRESSE

En attendant, devant un rideau de feutre, avant que le spectacle ne commence, se succédent de curieux personnages
aux gestes plus étranges encore. Une femme bras en arriére plonge littéralement vers le sol et tombe sur les genoux,
un autre s’arréte, incapable de tenir debout, la troisiéme saute comme pour chasser des esprits... mais sans bruit, le
quatrieme glisse sur des patins, circonspect, il semble inspecter I'espace, bientdt chassé par un quatriéeme secoué par
les forces qui I'habitent... toutes sortes de rites bizarres qui finissent par faire frémir ce fameux rideau. Mais celui-ci a
peine entrebaillé, le défilé continue, et I'on voit se dessiner une sorte d’animal oiseau malhabile, tandis qu’une fille
apparait et diparait comme ces kamis (esprits) un peu farceurs qui hantent les représentations japonaises. D’ailleurs, un
homme frappe du pied pour les éloigner. Pas de doute, on est bien dans la sphére asiatique, avec ses méditations
consacrées au passage du temps et ses infimes changements de couleurs et d’états. Oscillant entre magiques et
surnaturelles, marionnettes grotesques et pantins dérisoires, les figures convoquées ici rappellent volontiers les
dessins d’un Hokusai, et ses persistances dans les mangas d’aujourd’hui. Mais elles interrogent aussi, en venant se
poser devant le rideau, leur propre réalité et I'idée de présence, jouant constamment sur un espace a deux ou trois
dimensions, qui leur donne de I'épaisseur ou, au contraire, les réduit a devenir tigres de papier.

Le rideau et son feutre lourd opére de méme. Simple surface ou ventre, avec ces cironvolutions accueillantes qui
cachent ou dévoilent les danseurs et leurs mouvements, mais qui, aussi, rend I'immobilité mouvante, par le secret de
ses plis et de ses replis, de ses ouvertures précautionneuses.

Enfin, il s"ouvre vraiment, nous laissant en arrét devant une bouche d’ombre que trahit a peine une lumiere au fond :
devant nous, la salle de spectacle apparait. Rien n’a commencé. Ralentis, suspensions, attente. Nous voila propulsé
dans ce fameux « monde flottant ».

Les danseurs essaient alors toutes sortes de postures, de torsions, de tours tres lents qui semblent délimiter leur orient
et leur occident. Certains émergent des pliures, la gestuelle se déploie lentement comme on se réveille, les bras
tourbillonnent, ¢a va commencer... Mais nous ne le verrons pas.

Un retour aux sources réussi pour Emmanuelle Huynh qui commenca sa carriére de chorégraphe avec Mua : « I'avant
des choses ».

AGNES IZRINE, DANSERCANALHISTORIQUE, 23 NOVEMBRE 2014
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INEPUISABLE RIDEAU

Que produirait le mouvement de se situer toujours a I'amorce du mouvement de se produire ?

Depuis qu'elle fait ceuvre chorégraphique, Emmanuelle Huynh défie les conventions qui régissent - souvent rigidifient -
la production des formes scéniques. Au cceur de leur composition, elle ménage des disjonctions fulgurantes,
stimulantes, quand la force des usages avait carapagonné les regards sous des couches de fausses évidences, non
questionnées.

Ainsi sa piece Tézail... met-elle I'accent sur ce qui précéde l'acte de faire mouvement, et d'entrer en spectacle. A
|'échelle du geste de danse, cet accent touche a la vibration du pré-mouvement. A I'échelle du spectacle de danse, cet
instant s'énonce communément comme celui du lever de rideau (de nos jours : plutdt une bascule des lumiéres).

A céder aux paresses des conventions, I'usage est d'estimer que ce qui précede ne saurait trouver de valeur que dans
la cristallisation de ce qui fera suite. Il n'y aurait 1a que temps a passer en pure perte d'attente, plutdt vide de texture en
soi, comme de sens. Or les six danseurs de Tézail... vivent, et donnent a vivre une expansion de ce laps de temps a
|'échelle d'une piéce entiere. L'avant cesse de n'y tenir que par et pour l'apres. Tout autant cet avant se condense et se
déploie, multiple et intense, dans |'activation mélée de ses résonances.

On aime ici se souvenir de la piece Mua (1994), la premiére qu'Emmanuelle Huynh signait en position de chorégraphe
- un solo qui compta a I'échelle de toute une décennie de renouvellement critique des formes chorégraphiques. Mua
dissociait alors I'appariement conventionnel d'un acte dansé manifeste et de sa mise a jour sous les lumiéres.
Eprouvant les limites des fonctions perceptives, ce geste étirait I'apparence humaine comme surface épidermique
d'une rémanence de l'apparition.

Vingt ans plus tard, Tézail... rejoue un passage aux limites, a présent déporté vers une saisie incandescente et
collective, d'un éclat de temporalité originaire. On y percoit un signe adressé au temps, qui est aussi celui de nouveaux
enjeux dans le parcours de la chorégraphe (1).

Emmanuelle Huynh voue une grande attention a la civilisation japonaise. Observant I'art scénique traditionnel du
Bunraku, elle a été marquée par la place faite a une ample procédure d'entrée dans le spectacle. Levers, descentes, ou
déroulement latéral de rideaux, se concluent comme emportés dans le long cri Tézai!.... Ce cri, on I'entend jusque
depuis le fond des coulisses, ou il va s'éteindre, poussé par un accessoiriste, tandis qu'un autre accessoiriste, roulé
dans la toile méme, actionne le déroulé d'ouverture du rideau, pour laisser libre le plateau. Ainsi un grand cri a-t-il
marqué l'avant du spectacle imminent. Tozail...

Une autre figure l'attire : celle du Sambaso, incarnée par de jeunes artistes. Le Sambaso s'occupe a un prélude dansé
trés dynamique pour préparer la scéne, en chasser les esprits malfaisants, y rendre possible la représentation méme.
Emmanuelle Huynh se garde de transporter l'illustration de ces formes traditionnelles lointaines dans sa piece
contemporaine. Mais elle a conduit ses interpretes a en éprouver des principes, et mises en disposition. Car enfin,
|'avant de I'entrée en spectacle est a saisir pour temps majeur de mise en situation de la possibilité méme de la
représentation. Il n‘est rien de simplement mécanique et formel, dans la mise en ceuvre de ce dont les hommes
conviennent pour s'assembler et voir. Il n'est pas un regard qui se présente la affranchi de culture, ou d'histoire ou
d'attente. De méme, tout d'un corps dansant, y compris celui qui semblerait tranquillement immobile, déja s'active
d'une mémoire, d'un savoir, d'une lecture opérant sur le monde, et projection d'une intention a l'interpréter. Les
danseurs de Tézail... ont ainsi collecté des joyaux de danse, parfois soutirés a I'oubli, dans la sollicitation d'éclats
animés de traces collectées sur écrans.

Il est alors un état ou le pré-mouvement, ce frémissement imperceptible dans la posture, s'entrapergoit comme
s'imprégnant de la charge affective, sans laquelle le mouvement s'exécuterait vide de caractére. Et il est une danse,
jamais épuisable, qui se joue par et dans le pli du rideau. La transcendant les limites du plateau, elle vaut métaphore du
mouvement de toujours se situer a I'amorce du mouvement de se produire.

GERARD MAYEN

STAGE DANSE

VENDREDI 06 JANVIER 19H-22H

SAMEDI 07 JANVIER 10H-13H ET 14H-17H
THEATRE SARAGOSSE

MUA / EMMANUELLE HUYNH

Emmanuelle Huynh propose aux stagiaires de s’appuyer sur les sources de sa piéce Tézai !... a
travers des questions : que se passe-t-il avant I'entrée en scéne, avant I'événement ? Quelle
danse se trouve nichée, pliée dans les rideaux avant que le spectacle ne commence ? Quelle
danse permet a la danse d’émerger ? Ce stage aborde également la figure sacrale du Sambaso,
associée aux forces du perpétuel recommencement de la vie et enfin traverse les danses qui
ont nourri le travail (Isadora Duncan, Joséphine Baker, Garth Fagen, Impekoven, Hijikata...).
Chorégraphe et danseuse, Emmanuelle Huynh explore a travers ses piéces la relation avec la
littérature, la musique, la lumiére et I'architecture. Elle développe également depuis une
quinzaine d’années un travail pédagogique en direction des écoles d’art et des lieux de
formation pour danseurs.

UNE PLACE POUR TCA)_ZA'I' ! (11 JANVIER) E T TAXI DRIVER (4 & 5 MAI) COMPRISES DANS LE STAGE / TOUS PUBLICS /
TARIF PLEIN 60€ / REDUIT 35€ + ADHESION 12€
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JEUDI 19 & VENDREDI 20 JANVIER / 19HOO / LE PARVIS / TARIF A / 4H AVEC ENTRACTE
EN PARTENARIAT AVEC LE PARVIS SCENE NATIONALE TARBES PYRENEES

GUILLAUME VINCENT
SONGES ET METAMORPHOSES

Le metteur en scéne Guillaume Vincent nous convie a une soirée double pour célébrer
le théatre et les pouvoirs de I'imagination. Il présente Les Métamorphoses d’abord,
hommage aux Métamorphoses d’Ovide version théatre amateur et inspiré d’expériences
vécues lors d’ateliers. Le metteur en scéne y excelle a méler fiction et réalité, fantaisie et
théatre documentaire : des écoliers interprétent I'histoire de Narcisse et Echo, des
lycéens travaillent sur le mythe de Myrrha... Autant de transformations qui rappellent les
prodiges dont Shakespeare émaille la comédie du Songe d’une nuit d’été. Les
comédiens amateurs de Guillaume Vincent annoncent les artisans de Shakespeare
répétant Pyrame et Thisbé.

Seconde piece présentée, ce Songe que le metteur en scéne décompose en
opéra, avec vraies chanteuses et mélodies de Benjamin Britten réorchestrées,
en quatuor amoureux soutenu par une distribution d’authentiques « jeunes
premiers » aussi fragiles qu’exaltés et en vraies-fausses improvisations fagon
commedia dell’arte. Les hybridations hasardeuses de |'auteur élisabéthain
conviennent a merveille a Guillaume Vincent, qui puise dans sa propre
schizophrénie artistique de quoi monter trois pieces en une et multiplier les
mises en scéne, fragmentant son spectacle pour en faire un kaléidoscope
théatral. Du thééatre, rien que du théatre, mais radicalement foisonnant, débridé
et inventif.
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MISE EN SCENE ET TEXTE GUILLAUME VINCENT / AVEC ELSA AGNES, CANDICE BOUCHET, ELSA GUEDJ, EMILIE INCERTI FORMENTINI, FLORENCE JANAS, HECTOR MANUEL,
ESTELLE MEYER, ALEXANDRE MICHEL, PHILIPPE ORIVEL, MAKITA SAMBA, KYOKO TAKENAKA, CHARLES VAN DE VYVER, GERARD WATKINS, CHARLES-HENRI WOLFF ET LA
PARTICIPATION DE LUCIE DURAND, DAVID JOURDAIN, JANE PIOT, MURIEL VALAT ET DE 4 ENFANTS / DRAMATURGIE MARION STOUFFLET / TRADUCTION JEAN-MICHEL
DEPRATS / SCENOGRAPHIE FRANGOIS GAUTHIER-LAFAYE EN COLLABORATION AVEC JAMES BRANDILY ET PIERRE-GUILHEM COSTE / LUMIERES NIKO JOUBERT EN
COLLABORATION AVEC CESAR GODEFROY / COMPOSITION MUSICALE OLIVIER PASQUET ET PHILIPPE ORIVEL / SON GERALDINE FOUCAULT EN COLLABORATION AVEC
FLORENT DALMAS / COSTUMES LUCIE DURAND EN COLLABORATION AVEC ELISABETH CERQUEIRA ET GWENN TILLENON / COLLABORATION MOUVEMENT STEFANY
GANACHAUD / ASSISTANAT A LA MISE EN SCENE ET REPETITRICE ENFANTS JANE PIOT / REGIE GENERALE ET VIDEO EDOUARD TRICHET LESPAGNOL / REGIE PLATEAU
MURIEL VALAT ET DAVID JOURDAIN / REGIE MICROS ROSE BRUNEAU / PERRUQUES ET MAQUILLAGES JUSTINE DENIS / MAQUILLAGE MYTIL BRIMEUR / MARIONNETTE
BERANGERE VANTUSSO / MOULAGE ANNE LERAY / PHOTO DECOR FLAVIE TRICHET LESPAGNOL / COACH VOCAL MARLENE SCHAFF / COMMUNICATION/DIFFUSION NINON
LECLERE / PRODUCTION/ADMINISTRATION LAURE DUQUE ET SIMON GELIN / MUSIQUES DE BENJAMIN BRITTEN, FELIX MENDELSSOHN, HENRY PURCELL // PRODUCTION CIE
MIDIMINUIT /COPRODUCTION LA COM.DIE DE REIMS - CDN, OD.ON-THEATRE DE L'EUROPE, IRCAM , CDN BESANGCON FRANCHE-COMTE, LE LIEU UNIQUE - SCENE
NATIONALE DE NANTES, PRINTEMPS DES COMEDIENS - MONTPELLIER, CENTRE DRAMATIQUE NATIONAL ORLEANS/LOIRET/CENTRE, SCENE NATIONALE D’ALBI, THEATRE
DE CAEN, COMEDIE DE CAEN - CDN, TANDEM - SCENE NATIONALE, THEATRE OUVERT - CENTRE NATIONAL DES DRAMATURGIES CONTEMPORAINES / AVEC LE SOUTIEN DE
LA COLLINE - THEATRE NATIONAL, LE THEATRE DU NORD - CDN DE LILLE, L’ARCADI .LE-DE-FRANCE, LA MENAGERIE DE VERRE, LA MAISON D’ARRET DE FRESNES, LA
CHARTREUSE DE VILLENEUVE-LEZ-AVIGNON, LA MAISON LOUIS JOUVET/ENSAD, LA DRAC ILE-DE-FRANCE - MINISTERE DE LA CULTURE ET DE LA COMMUNICATION ET LA
PARTICIPATION DU TNB - RENNES / AVEC LA PARTICIPATION ARTISTIQUE DU JEUNE THEATRE NATIONAL

GUILLAUME VINCENT

Guillaume Vincent intégre en 2001 I'école du TNS (alors dirigée par Stéphane Braunschweig) dans la section Mise en
scéne. Avec la dramaturge Marion Stoufflet, il y fonde la Compagnie Midiminuit en 2003, et conclut sa formation au
TNS avec La Fausse suivante de Marivaux. Les années suivantes, qui attestent son goQt pour I'expérimentation
foisonnante et sa culture de cinéphile, sont marquées par des mises en scéne de Lagarce, des performances avec

le groupe Il faut braler pour briller, un travail d’artiste associé (2009-2011) au CDN de Besangon, ou il crée L’éveil du
printemps de Wedekind. |l fait également partie du collectif artistique de la Comédie de Reims, ou il monte Le Bouc et
Preparadise Sorry Now de Fassbinder (2010).

Depuis 2012, il écrit aussi ses propres textes : La nuit tombe... (une réverie hantée, créée pour la 66e édition du
Festival d’Avignon), Rendez-vous gare de I’'Est (un monologue élaboré a partir d’entretiens avec une jeune femme
maniaco-dépressive), Forét intérieure (la Mousson d’été, 2014)...

Guillaume Vincent poursuit par ailleurs une activité de formateur et de pédagogue un peu partout en France.

A I'Opéra, il a créé deux ceuvres de Frédéric Verriéres au Théatre desBouffes du Nord et a travaillé en tant

que collaborateur artistique sur les concerts de Camélia Jordana, Kessy James et Florent Marchet.

NOTE DU METTEUR EN SCENE

« Aborder Le Songe d’une nuit d’été de Shakespeare, c’est presque envisager de monter trois pieces différentes.
L’'une aurait pour personnages principaux I'orgueilleuse Titania et le jaloux Obéron, la seconde évoquerait un quatuor
amoureux pris au pieége des jeux de I'amour et du hasard, et enfin la troisieme verrait des artisans essayant bon an mal
an de répéter Pyrame et Thisbé. Shakespeare réunit cependant les trois piéces durant le spectacle proposé par les
artisans pour les noces de Thésée et Hippolyta ; aux trois premieres s’ajoute donc une quatrieme piéce...

En tant que metteur en scéne, comment aborder ces hybridations hasardeuses ? Comment gérer « I'accord de ce
désaccord » ? S’agirait-il de lisser les différences pour essayer d’arracher une unité volontairement mise a mal ?
Pourquoi ne pas s’amuser plutot a exalter ces différences en les abordant avec une telle schizophrénie qu’on pourrait
donner l'illusion qu’il s'agit de trois piéces mises en scéne par trois metteurs en scéne différents ? C’est le pari que je
voudrais faire avec ma mise en scéne. »

GUILLAUME VINCENT

PRESSE

Réve ou réalité ? Répétition ou représentation ? En cousant cing « Métamorphoses » d'Ovide en un long prologue au
« Songe d'une nuit d'été » de Shakespeare, Guillaume Vincent nous offre une spectaculaire variation sur le théatre et
la vie. Quatre heures durant, une vingtaine de comédiens de tous dges jouent aux acteurs travaillant leur texte, puis
I'incarnant dans un effet de miroir vertigineux. Le metteur en scene est parti de la structure du « Songe », qui tricote
trois histoires paralleles, dont celle d'une troupe de théatre amateur montant « Pyrame et Thisbée » - autre

« Métamorphose » d'Ovide.

De « Narcisse », joué par des enfants, on passe a « Hermaphrodite », brossé en un bref tableau vivant. « Myrrha » est
campé par de jeunes comédiens, grimés en collégiens, ceuvrant sous la houlette de leur professeur fantasque.

« Pygmalion » est I'occasion d'évoquer le théatre en prison. « Procné » montre une actrice (étonnante Emilie Incerti
Formentini) puisant dans le vécu d'une femme de ménage pour interpréter le réle de I'épouse trompée vengeresse.
Méme « Le Songe », spectacle a part entiére, renoue avec la vraie-fausse impro, quand la troupe d'acteurs de fortune
apparait. Le décor est a l'avenant : hybride, il figure une salle de répétition parée de toiles peintes, de rideaux
scintillants ou d'accessoires au gré des scenes. La mise en abyme de ces « Songes et Métamorphoses » (créés en
octobre a la Comédie de Reims) pourrait virer a I'exercice de style gratuit. Il n'en est rien. Guillaume Vincent nous offre
un feu d'artifice thééatral, ou s'exprime tout son savoir faire : images fortes, clair-obscur onirique, humour décalé -
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teinté de mélancolie. Dans « Procné », il marie théatre documentaire et fantastique. Dans « Le Songe », il donne la part
belle au beau chant, via le couple féerique, Titania (Estelle Meyer) et Obéron (Candice Bouchet).

La forme flamboyante n‘empéche pas d'aborder les questions de fond : I'apreté de I'existence, I'art et I'amour qui
transcendent les genres, la violence des sentiments... Le metteur en scene insuffle une envie sauvage a ses comédiens,
tous excellents : des plus jeunes (Elsa Agnés, Elsa Guedj, Hector Manuel, Makita Samba), aux plus aguerris - tel Gérard
Watkins, époustouflant en Puck survolté. Quand le théatre se pare d'habits de fée, que vie et réve se confondent sur
scéne, on ne peut qu'applaudir a tout rompre. Et se rendre a I'évidence : Guillaume Vincent est de I'étoffe des grands.
LES ECHOS, PHILIPPE CHEVILLY, 17 NOVEMBRE 2016.

UN SPECTACLE-HOMMAGE AUX POUVOIRS DE L'IMAGINATION.

Un kaléidoscope en deux volets : Hotel Métamorphoses, une suite de tableaux contemporains inspirée par Ovide, puis
Le Songe d’une nuit d’été, un sommet de la comédie élisabéthaine. Une fagon radicale de confronter le théatre qui
reste a faire avec le théatre déja fait.

Le Songe d’une nuit d’été semble lui-méme composé de plusieurs pieces. Face a ses « hybridations hasardeuses »,
Guillaume Vincent assume la « schizophrénie » shakespearienne, au point de faire croire a trois ceuvres abordées « par
trois metteurs en scéne différents ». Une premiére piece, celle des jeunes amants, est encadrée et pilotée par deux
autres intrigues - celle des nobles, celle des fées - tout en étant traversée par une seconde piéece : celle des artisans.
Les nobles, Thésée en téte, incarnent |'ordre diurne de la société humaine, qui contraint les amants a prendre la fuite
dans les profondeurs de la forét. Les fées, sur lesquelles regnent Obéron et Titania, sont les puissances nocturnes qui
président a la fécondité de la grande Nature. Quant aux artisans, ils préparent en grand secret un spectacle en
I’honneur du mariage de Thésée, leur noble duc. Tout se passerait comme prévu - les amants s’enfuiraient ensemble,
les artisans répéteraient - si un farceur surnaturel ne s’en mélait : I'insolent Puck, télescopant les styles et semant le
chaos chez les uns et les autres...

Guillaume Vincent ne s’en est pas tenu a ce joyeux désordre. La pratique théatrale de ces amateurs passionnés que
sont les artisans de Shakespeare |'a renvoyé a ses propres expériences dans des ateliers qu’il a animés en milieu
scolaire ou carcéral. Il sait que dans le théatre amateur, « I'art n’est pas le seul but ». Ici, « le cadre est aussi important
que le tableau » : le théatre amateur est un lieu ou « guérir, calmer, apaiser, éduquer ». Et ou réver, peut-étre :
pourquoi serait-ce un privilege réservé aux fous, aux amoureux et aux poetes ? Pour faire certains songes, il faut en
tout cas y croire un peu. Accepter que le réel et I'imaginaire dérapent |I'un dans |'autre.

Le théatre de Guillaume Vincent célébre donc les noces incertaines de la réalité et de la fiction en passant librement
d’une forme, d’un style a I'autre. Puisant aux mémes sources ovidiennes que Le Songe, H6tel Métamorphoses ajoute sa
touche de troublante fantaisie aux licences shakespeariennes en invitant des figures d’aujourd’hui a explorer des
destins antiques, a s’interroger sur lI'incarnation, la représentation, et sur leur rapport a leur propre identité. Des
écoliers interprétent I'histoire de Narcisse et d’Echo ; des lycéens travaillent sur le mythe de Myrrha ; Procné et
Philomele sont les victimes d’un crime tout a fait contemporain... Premiére partie sinueuse comme les Mille et une
nuits, cette suite de « variations sur le théme du théatre amateur » est une ode a la gloire du théatre et de ses
alchimies.

AUBALCON.FR

Premier exploit scénique et technique, l'installation sur la scéne de la chapelle des Pénitents blancs d’un grand décor
réaliste : une chambre d’hétel au luxe décati et a la proximité troublante. Chaque spectateur est aussi le voyeur de la
chambre communicante. Ancien éléve de I'école du théatre national de Strasbourg, le metteur en scene Guillaume
Vincent a fait ses premiéres armes en adaptant les Vagues, le roman de Virginia Woolf. Il a ensuite monté Wedekind,
Lagarce et Fassbinder avant de s’inspirer d’Opening Night, le film de Cassavetes pour un spectacle intitulé The Second
Woman.

Atmosphere. La nuit tombe..., le spectacle qu’il crée a Avignon et dont il a écrit le texte, est aussi placé sous le signe
du cinéma. Guillaume Vincent est visiblement fan des films de David Lynch et toute sa piéce en porte la marque. Une
femme arrive dans une chambre d’hétel portant un enfant dans ses bras : «On entend au-dehors une joyeuse agitation,
des chants de Noél, des clochettesy, dit I'auteur dans ses indications scéniques (1). La chambre est moins joyeuse : la
meére est agitée, |légerement hystérique, passe du frangais a I'anglais ou a I'allemand, donne un bain a sa fille tout en
attendant un coup de fil et en déballant des cadeaux. Les lumiéres sont basses, I'enfant n’est qu’une poupée, la
baignoire déborde dans la salle de bain, une ampoule éclate, ce n‘est pas parti pour finir bien. «Noiry», a écrit Guillaume
Vincent a la fin de cette premiére scéne. Il aurait pu aussi mettre « fondu enchainéy. Scéne Il : «Coup de tonnerre
étourdissant. Violent orage. Les lumiéres vibrent, s’éteignent et se rallument. Dans la méme chambre mais cette fois les
rideaux sont tirés. Un téléphone portable (celui de Susann) se met a sonner. Wolfgang, une trentaine d’années, les
cheveux mouillés, surgit de la salle de bains. » Le coup de la panne, Guillaume Vincent le refait plusieurs fois durant le
spectacle. La «méme chambrey sert pour plusieurs histoires qui se croisent et se mélangent. Un homme rentre dans la
salle de bains, une femme en ressort. Rien n’est stable, et surtout pas la configuration des lieux quand le couloir n’est
plus 1a ou il devrait étre.

Comme I'explique Guillaume Vincent, « la stabilité des choses que I'on croyait vraies, réelles, stables se met a vaciller.
On est dans le monde des possibles ». Cette atmosphére fantastique, ou la réalité se dissout dans le réve, le fantasme

45



ou le souvenir, Guillaume Vincent la maitrise @ merveille. La nuit tombe... est un spectacle d’une grande séduction
visuelle. La référence a Lynch pourrait étre écrasante : elle fonctionne, comme le brillant ersatz d’un film imaginaire
dont le texte tient d’abord du scénario. Deux thémes reviennent de facon obsessionnelle dans La nuit tombe... : la mort
d’un enfant et le suicide. La petite fille se noie dans la baignoire, Wolfgang, cinéaste, réve qu’il raméne a la vie son frere
disparu. Les deux sceurs venues au remariage de leur pére partagent un drdle de secret (et I'une a apporté des
couronnes mortuaires en guise de bouquet), et Charlotte, I'actrice de Wolfgang, rejoue «la scéne ou Isabelle apprend
que son enfant meurt ».

Miroirs. Tous les personnages qui se croisent et se succédent dans la chambre ont en commun des histoires
douloureuses et la tentation d’en finir. « On a recensé I'année derniere plus de 73 suicides, soit 17 de plus que I'année
précédente. Les autorités locales ne savent plus comment gérer ces touristes d’'un genre nouveau et essaient, en vain,
de mettre le site sous surveillance. » La précision de ces données, lues a haute voix sur un dépliant par I'une des deux
sceurs, peut étre entendue comme une clé a l'intention des spectateurs. Pas slr qu’elle soit nécessaire.

La nuit tombe... est un jeu de miroirs qui se suffit d’autant plus a lui-méme qu’il manque de vrai contenu, dramatique ou
littéraire. Guillaume Vincent évoque, pour parler de sa piéce, des « contes pour enfants qui jouent avec des terreurs et
des désirs inconscients ». Le livre d'images est bien 13, avec les dessins qui font peur. Manque le conte.
NEXT.LINERATION.FR, RENE SOLIS, 15 JUILLET 2012.
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EN PARTENARIAT AVEC LE PARVIS SCENE NATIONALE TARBES PYRENEES

CYRIL TESTE
NOBODY

Nobody, performance filmique décapante du metteur
en scéne Cyril Teste, s’attaque aux effets de la violence
du systéme sur l'individu, sujet de prédilection du
dramaturge allemand Falk Richter. Le metteur en scéne
décompose et réassemble I'ceuvre politique de Falk
Richter et constitue un scénario inédit sur les dérives
de la productivité, la déshumanisation au travail et le
vide intérieur qui en résulte.

Jean Personne - Nobody - est consultant en
restructuration d’entreprise. Soumis aux lois du
benchmarking, lui et ses collégues notent, évaluent,
évincent a l'autre bout du monde comme de |'autre
c6té du couloir. Héros cynique d'un jeu dont il n‘a pas
le contréle, a la fois acteur de I'éviction des autres et
de sa déchéance, Jean perd pied et s’enfonce dans
une torpeur ou surnagent ses peurs et les
réminiscences de sa vie privée. Dans un dispositif
cinématographique en temps réel et a vue, Cyril Teste
nous fait assister simultanément a la projection du film
et a sa fabrication. Loin de I'effet de mode, cette
performance filmique portée par un brillant collectif
d’acteurs s’avere une redoutable mécanique de
précision. Cadreurs, monteurs, comédiens nous
donnent a voir la brutalité des rapports humains dans
une tragédie-comédie contemporaine qui saisit le
monde de 'entreprise avec une lucidité implacable.

D'APRES LES TEXTES DE FALK RICHTER / MISE EN SCENE CYRIL TESTE / AVEC LE COLLECTIF D’ACTEURS LA CARTE BLANCHE ELSA AGNES OU VALENTINE
ALAQUI, FANNY ARNULF, VICTOR ASSIE, LAURIE BARTHELEMY, PAULINE COLLIN, FLORENT DUPUIS, KATIA FERREIRA, MATHIAS LABELLE, QUENTIN MENARD,
SYLVERE SANTIN, MORGAN LLOYD SICARD, CAMILLE SOULERIN, VINCENT STEINEBACH, REBECCA TRUFFOT / ASSISTANTE A LA MISE EN SCENE MARION
PELLISSIER / SCENOGRAPHIE JULIEN BOIZARD ET CYRIL TESTE / LUMIERES JULIEN BOIZARD / CHEF OPERATEUR NICOLAS DOREMUS / CADREUR CHRISTOPHE
GAULTIER / MONTAGE EN DIRECT ET REGIE VIDEO MEHDI TOUTAIN-LOPEZ OU BAPTISTE KLEIN / MUSIQUE ORIGINALE NIHIL BORDURES / CHEF OPERATEUR SON
THIBAULT LAMY / REGIES GENERALE, LUMIERE ET PLATEAU GUILLAUME ALLORY, SIMON ANDRE OU JULIEN BOIZARD / REGIE SON NIHIL BORDURES OU THIBAULT
LAMY / CONSTRUCTION ATELIERS DU THEATRE DU NORD, SIDE UP CONCEPT, JULIEN BOIZARD, GUILLAUME ALLORY / REGIE COSTUMES MARION MONTEL /
COIFFURES TONY MAYER / ADMINISTRATION, PRODUCTION ET DIFFUSION ANAIS CARTIER ET FLORENCE BOURGEON / CHARGEE DE PRODUCTION POUR LE
FRESNOY BARBARA MERLIER / RELATIONS PRESSE OLIVIER SAKSIK // PRODUCTION COLLECTIF MXM / COPRODUCTION COLLECTIF LA CARTE BLANCHE, LE
PRINTEMPS DES COMEDIENS, LUX-SCENE NATIONALE DE VALENCE, LA COMEDIE DE REIMS, LE FRESNOY-STUDIO NATIONAL DES ARTS CONTEMPORAINS, LE
MONFORT / AVEC LE SOUTIEN DE L’ECOLE NATIONALE SUPERIEURE D’ART DRAMATIQUE DE MONTPELLIER LANGUEDOC-ROUSSILLON, DU DICREAM, DU FONDS
DE SOUTIEN A LA CREATION NUMERIQUE (SCAN) DE LA REGION RHONE-ALPES, DU GOETHE INSTITUT ET L'AIDE DE MONTPELLIER MEDITERRANEE METROPOLE /
L’ARCHE EST EDITEUR ET AGENT THEATRAL DE FALK RICHTER REPRESENTE, TRADUCTION ANNE MONFORT / LES COMEDIENS SONT HABILLES PAR AGNES B. //
REMERCIEMENTS VALERY DEFFRENNES, ARIEL GARCIA VALDES, LEO GAYOLA, PATRICK LAFFONT, MORGANE LAGORCE, HAMZA LAHLOU, GISLAIN LANNES, JACKY
LAUTEM, GILDAS MILIN, ANNE MONFORT, ALEXANDRA MOULIER, MY-LINH N'GUYEN, ERIC PRIGENT, CHRISTOPHE RAUCK, HENRIETTA TEIPEL, MUSTAPHA TOUIL,
JULIEN VULLIET, IESEG SCHOOL OF MANAGEMENT, CHRU DE LILLE // PROJET ISSU DU LABORATOIRE NOMADE DES ARTS SCENIQUES // LE COLLECTIF MXM EST
ARTISTE ASSOCIE A LUX, SCENE NATIONALE DE VALENCE ET AU CANAL, THEATRE INTERCOMMUNAL DU PAYS DE REDON ET SOUTENU PAR LA DIRECTION
REGIONALE DES AFFAIRES CULTURELLES D'ILE-DE-FRANCE - MINISTERE DE LA CULTURE ET DE LA COMMUNICATION ET LA REGION ILE-DE-FRANCE // CYRIL
TESTE ARTISTE ASSOCIE AU THEATRE DE SAINT-QUENTIN-EN-YVELINES, SCENE NATIONALE / WWW.COLLECTIFMXM.COM //

WWW.COLLECTIFL ACARTEBLANCHE.COM
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CYRIL TESTE
DIRECTEUR ARTISTIQUE & METTEUR EN SCENE & CO-FONDATEUR DE MXM

Cyril Teste s’intéresse aux arts plastiques avant de se consacrer au théatre & I'Ecole Régionale d’Acteurs de Cannes
puis au Conservatoire National Supérieur d’Art Dramatique de Paris. Porté par le désir de mettre en scéne, il impulse
en 2000 avec Julien Boizard - créateur lumiére et Nihil Bordures - compositeur, le Collectif MxM, noyau créatif
modulable d’artistes et techniciens dont il devient directeur artistique. Avec la peinture et le théatre pour
compagnons, Cyril Teste pose sur la scéne un regard d’auteur, plasticien et vidéaste. Les univers de Bill Viola, Bruce
Naumann, Robert Wilson ou Romeo Castellucci, le cinéma de Thomas Vintenberg ou Andrei Tarkovski forgent une
écriture sensible qui, autour du texte contemporain et de I'acteur, interroge la grammaire théatrale en y injectant
I'image et les nouvelles technologies. Fasciné par le Japon, des mangas aux haikus, de Kawase a Miyazaki, il puise
dans la culture nippone la poétique contemplative, I’'entrelacement du réel et du fantastique et les phénoménes d’une
société a la fois archaique et électronique.

Metteur en scéne, il collabore avec des auteurs de I'immédiateté, dont les écrits explosent les codes dramatiques et
laissent place a I'image. Il crée ainsi trois textes de Patrick Bouvet dont Direct/Shot créé au Festival d’Avignon 2004. ||
fait ensuite la rencontre déterminante de I’écriture de Falk Richter. Tous deux auteurs-metteurs en scéne d'une méme
génération, partagent une vision du théatre politique dans son processus, sa forme et ses thémes : en prise directe
avec le réel, il s‘"empare de I'image et questionne I'impact du systéme médiatique ou économique sur nos
modélisations intimes. En faisant parler le monde du travail, la famille et ses secrets, sur le fil d’'une haute tension, il
incise la virtualisation du réel et la déperdition de soi. Falk Richter confie son ceuvre a Cyril Teste avec la liberté de
s’en saisir. Apres avoir mis en scéne Electronic City, ce dernier crée ainsi en 2013 Nobody, partition pour
performance filmique d‘aprés I'ceuvre de I'auteur allemand. Cyril Teste écrit et met en scéne cing textes dont le
diptyque autour de I'enfance publié¢ aux Editions OO - Marseille : Reset et Sun - créé au Festival d’Avignon 2011. En
2013, il met en scéne Téte Haute, premier spectacle du Collectif destiné au public jeune sur une commande a Joél
Jouanneau, son complice depuis plusieurs années. Il méne parallélement de nombreux projets satellites, lectures,
petites formes, concert-performances toujours en discussion avec les auteurs vivants, notamment Sylvain Levey,
Frédéric Vossier, Jérome Game, Olivia Rosenthal, ...

Depuis 2011, Cyril Teste et le Collectif MxM travaillent sur le concept de performance filmique (tournage, montage,
étalonnage et mixage en temps réel sous le regard du public). Il s’agit d‘inventer une écriture théatrale appuyée sur un
dispositif cinématographique et soumise a une charte précise. Cyril Teste en réalise trois : Patio - 2011 d’aprés On
n’est pas la pour disparaitre de Olivia Rosenthal, Park - 2012 et Nobody, performance filmique in situ - 2013 et au
plateau - 2015, dont le long métrage a été présenté en sélection officielle du Festival Cinemed - 2014.

Pédagogue, il développe depuis 2009 avec le Collectif MxM, le laboratoire nomade d’arts scéniques, réseau de
transmission transdisciplinaire entre une structure de diffusion et les formations supérieures en art dramatique, image,
technologie ou sciences d’un territoire. En 2014/2016, il enseigne en tant qu'artiste professeur invité au Fresnoy -
studio national des arts contemporains.
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LE COLLECTIF MXM

Le Collectif MxM saisit le temps a vif. Autour des écritures théatrales d’aujourd’hui, il invente une langue vivante, une
poétique sensible qui place I'acteur au coeur d’un dispositif mélant image, son, lumiére et nouvelles technologies.
Cette partition scénique de l'ici et maintenant donne a voir la fabrique de l'illusion et aiguise nos perceptions.
Comment le systéme dans lequel nous vivons structure-t-il nos relations ? Comment les gouvernances médiatiques ou
économiques influencent-elles nos émotions ? Avec les auteurs vivants, MxM fait parler le monde du travail, la famille
et ses secrets, questionnant le politique par I'intime. Des récits, contes ou fantasmagories qui appellent I'imaginaire de
I'adulte, de I'adolescent et de I'enfant. Impulsé en 2000 par le metteur en scéne Cyril Teste, le créateur lumiere Julien
Boizard et le compositeur Nihil Bordures, le Collectif se constitue en noyau modulable d’artistes et techniciens, réunis
par un méme désir de rechercher, créer et transmettre ensemble ; de questionner I'individu simultanément en tant que
spectateur du réel, de la représentation et de la fiction. Une quinzaine de créations, satellites (pieces sonores,
installations, court-métrages...) et le laboratoire nomade d’arts scéniques (réseau de transmission transdisciplinaire)
forment une constellation créative dont I'expansion porte le nom de performance filmique. Point de convergence des
recherches menées par MxM, la performance filmique est une ceuvre théatrale qui s’appuie sur un dispositif
cinématographique en temps réel et sous le regard du public. Elle s’identifie par une charte qui définit en sept points
son territoire de création. Nobody d’apres Falk Richter, créée en 2013 in-situ et en 2015 au plateau, projette ainsi un
nouveau champ d’investigation de I'image, entrelagant en une grammaire commune les temporalités, espaces et
langages du théatre et du cinéma.

Le Collectif MxM est artiste associé au Lux - Scéne Nationale de Valence, au Canal théatre du Pays de Redon scene
conventionnée pour le théatre et au CENTQUATRE-Paris et soutenu par la Direction régionale des affaires culturelles
dlle-de-France - Ministére de la culture et de la communication et la Région lle-de-France.

PERFORMANCE FILMIQUE

« Pour un acteur, la caméra est I'ceil du public. » Robert Bresson
Nous écrivons au fil de nos laboratoires une charte de création qui consiste a identifier ce qu’est la performance
filmique :

. La performance filmique est une forme théatrale, performative et cinématographique ;

. La performance filmique doit étre tournée, montée et réalisée en temps réel sous les yeux du public ;

. La musique et le son doivent étre mixés en temps réel ;

. La performance filmique peut se tourner en décors naturels ou sur un plateau de thééatre, de tournage ;

. La performance filmique doit étre issue d’'un texte théatral ou d’une adaptation libre d’un texte théatral ;

. Les images préenregistrées ne doivent pas dépasser 5 minutes et sont uniquement utilisées pour des raisons
pratiques a la performance filmique ;

7. Le temps du film correspond au temps du tournage.

OO WN B

NOTE D’'INTENTION
« Images et sons comme des gens qui font connaissance en route et ne peuvent plus se séparer » Robert Bresson

Avec la performance filmique, nous projetons sur le plateau I'écriture d’un cinéma éphémeére, qui n‘existe que dans le
présent du théatre. Les recherches que nous menons depuis 2000 sur la grammaire commune du théatre et de I'image
ameénent aujourd’hui a une convergence du processus, de la forme et du sujet, en rupture avec |'esthétique de nos
projets antérieurs. La performance filmique repose sur une charte ouverte qui définit en sept points son territoire de
création. Filmer, monter, étalonner, diffuser I'image en direct : cette nouvelle écriture scénique et cinématographique
est un nouvel enjeu artistique et technique.

A la suite des performances filmiques - laboratoires réalisées en décor naturel, Patio d’aprés On n’est pas Id pour
disparaitre de Olivia Rosenthal en 2011 et Park de Cyril Teste en 2012, Nobody - créée en 2013 dans les bureaux du
Printemps des Comédiens a Montpellier - en signe véritablement I'acte de naissance. La recréation en 2015 au plateau
lors du Printemps des Comédiens impulse un autre sens au concept et prolonge ce qui s’élaborait déja pendant de la
création d’Electronic City en 2007 : la confrontation des temporalités théatrales et cinématographiques, I’écriture
d’histoires paralléles entre ce qui se déroule dans le film et ce qui se passe sur scéne, I'enrichissement du sens par la
multiplication des points de vue.

CYRIL TESTE
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NOBODY LES VICES DU BUREAU

Nobody ne se présente pas comme une piéce classique. Entre le public et la scéne se dresse une paroi de verre.
Derriére, un univers de bureaux, avec des employés et leurs ordinateurs portables, une salle de réunion, une
photocopieuse. Au-dessus de la baie vitrée, un écran. Dés les premiéres minutes, Nobody annonce la couleur. Sur
I’écran défile une sorte de manifeste, une charte en réalité : «Avec la performance filmique, nous projetons sur le
plateau I'écriture d’un cinéma éphémere, qui n‘existe que dans le présent du théatre.» Aprés ce préalable un peu
réglementaire, le spectacle commence derriére la vitre, tout en se prolongeant a I'écran. Les acteurs jouent a la fois
devant le public et sous I'ceil de caméras.

Nous sommes plongés dans |'open space d’une entreprise de restructurations. Le personnage principal, Jean
Personne, est un consultant apparemment brillant et sir de lui, dont le public suit le cours des pensées par une voix
off. L'univers apparait policé, glacé, peuplé de tailleurs et de chemises bien repassées, de relations professionnelles
feutrées. Les interprétes évoluent dans différentes situations : «case meeting», entretiens en bindme, accueil d’'un
stagiaire et méme pot. La caméra se focalise sur un visage, une situation, un échange. Mais quand le viseur n‘est pas
sur eux, les acteurs continuent a jouer dans le hors-champ, conférant une intensité encore plus grande a I’ensemble.
Rapidement, I'atmosphére s’avére étouffante. Les collégues s’observent, se jaugent, se tirent dans les pattes. «ll avait
toujours quelqu’un employé a voir si je travaillais efficacement», constate Jean Personne, qui pourtant se soumet a
toutes les exigences du systéme et sacrifie sans états d’ame a l'injustice de la concurrence effrénée. «Je voulais tout
faire tout bien pour éviter une restructuration. » Le pire de la phraséologie managériale prend le dessus avec des
expressions telles«chiffres de productivité », « poids mort pour I'entreprise ». Le narrateur se crispe, semble perdre
pied, revit des instants de sa vie privée, tente de se rebeller. Mais I'absurdité de ce théatre social, c’est que la
restructuration se joue aussi entre collégues, sans pitié. Nobody saisit les effets de la violence du systéme sur
I'individu et le vide intérieur qui en résulte, sujets de prédilection du dramaturge allemand Falk Richter. « Je veux me
barrer. Il y a quelque chose en moi qui hurle », dit Jean.

(...) Si mettre des acteurs derriére une glace n‘est pas nouveau, ni évidemment l'utilisation de la vidéo sur un plateau,
cette performance filmique s’avére une redoutable mécanique de précision, loin de I'effet de mode. Le procédé trouve
sa justification a la fois par la vision in vitro qu’il donne du monde de I'entreprise (qui ne s’arréte jamais méme si elle
broie) et par I'intervention chirurgicale de la caméra, forme de surveillance rapprochée. Régle numéro 2 (sur 7) de la
charte : « La performance filmique doit étre tournée, montée et réalisée en temps réel sous les yeux du public. » Les
principes de ce nouveau territoire de création qui repousse I'artifice pour la vérité de lI'instant présent, méme avec des
images.

LIBERATION, FREDERIQUE ROUSSEL, 06 NOVEMBRE 2015.

UN VIVARIUM COMME METAPHORE DU MONDE DE L'ENTREPRISE ET UN ECRAN :
NOBODY MET EN SCENE LA BRUTALITE DES LOGIQUES DE MANAGEMENT.

Un vivarium surmonté d'un écran de méme largeur. Dans cette boite de verre, un bureau high-tech ou s'affairent
quatorze personnes. A I'image défilent les visages en plan serré de ces derniéres, filmées en direct. Le procédé est
simple : la durée du film est égale a celle de la performance des comédiens, principe emprunté au Dogme95 congu par
le cinéaste Lars von Trier, dont s'inspire ici Cyril Teste, le metteur en scéne.

Quelles histoires a I'ceuvre dans un tel cadre ? Celles, lapidaires, imaginées par Falk Richter, dramaturge allemand né
en 1969, souvent monté en France. Teste, aux commandes de ce projet mené avec son collectif MxM réunissant
musiciens et vidéastes, aime lui aussi les textes de cet écrivain « parce qu'incomplets et tramés de vide, ils laissent
place a l'image ». Sans doute aussi parce qu'ils décrivent, avec une acidité qui ne craint pas parfois d'étre indigeste,
les mutations d'une société bouleversée par les relations virtuelles et la pression du marketing.

Nobody est la confidence en voix off de Jean Personne. Trentenaire, il appartient a une boite de « consulting »
observée a la loupe sur cette scene--vivarium. Il passe ses journées a —ausculter les statistiques des entreprises qu'il
doit restructurer. La logique est poussée jusqu'a I'absurde puisque ces cobayes filmés sous nos yeux se jaugent... et
finissent par se bouter les uns les autres hors de ce cocon d'apparence si policée.

Monté a I'origine lors d'un atelier de I'Ecole nationale supérieure d'art dramatique de Montpellier, le spectacle bénéficie
depuis 2013 d'un sacré bouche-a-oreille. Avec raison : son propos coincide de maniére magistrale avec la forme, et
les jeunes acteurs ont intégré la mécanique avec une souplesse virtuose. Dans ce long travelling de la vie de bureau ou
la caméra isole des situations alors que toutes les autres continuent d'exister sous nos yeuy, ils sont tour a tour les
souffre-douleur ou les bourreaux de Jean Personne. Celui-ci, cadré de plus en plus pres, flotte peu a peu entre deux
pensées erratiques... et se soucie de moins en moins de sa « personal effectiveness ».

TELERAMA, EMMANUELLE BOUCHEZ, 31 OCT - 06 NOV 2015.
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Nobody avait été présenté une premiéere fois, en 2013, comme un exercice d’éléves de I'Ecole nationale supérieure
d’art dramatique de Montpellier. Le résultat était si encourageant qu’il a été décidé de transformer I'essai. C’est une
vraie réussite. Tout se passe derriére une vitre, ou I'on voit un cabinet de consultants. Clinique : des bureaux, des
chaises, des ordinateurs. Et des gens, dans la trentaine, femmes vétues de noir et portant des talons hauts, hommes en
costume, sauf le chef, qui s’autorise le jean.

lls sont une douzaine, dont Jean, qui sert de soleil noir a la compagnie. C’est le seul dont les pensées nous
parviennent, en off. Elles témoignent de la misére sans fond qu’il y a a vivre aujourd’hui dans un monde du travail ou
tout est fait pour que, au sens propre, on devienne nobody. Personne, sinon une téte et un corps chevillés a la tache
comme des galériens a leurs rames, et privés de la liberté de penser, sinon pour se mouler dans le moule jusqu’a la
disparition de soi. Ne parlons pas de la vie privée : c’est une galaxie lointaine, qui devient peu a peu inaccessible, a
force de contredire un quotidien ou seule compte la rentabilité, au service cynique de conseils a des clients qu’il
revient avant tout de dépouiller de leur argent.

Cette triste chanson, on la connait. Mais I’Allemand Falk Richter sait la décrire comme nul autre. Pas une once de gras,
mais, phrase aprés phrase, un constat sans appel. Les textes de Nobody proviennent de plusieurs de ses pieces (Sous
la glace, Peace, Electronic City, Le Systeme et Ivresse), qui, a certains égards, s’inscrivent dans la lignée de celles de
Michel Vinaver décrivant le monde du travail. Mais il y a aussi, chez cet auteur, un c6té Botho Strauss : il brosse le
portrait d’'une génération, la sienne (il est né en 1969), qui flotte dans un entre-deux entre la réalité extérieure et la
sienne propre. Jean en est le parfait représentant.

Il faut le voir, avec tous les autres, dans ce cabinet de consultants qui nous est montré comme un bocal. Séances de
brainstorming, évaluation des uns par les autres, rentabilité a tous crins : la délation épouse le tutoiement en vigueur, la
pression est omniprésente, constante, et I'issue fatale inscrite dans les germes : a la moindre faille, ces femmes et ces
hommes seront mis dehors. Ils le savent. Tout cela nous est montré sans états d’ame.

Les comédiens sont filmés en direct, le noir et blanc des images répondent parfaitement au noir et blanc du bocal.
Cyril Teste confirme ici son talent qui en fait un des tres rares a savoir manier théatre et vidéo. Il dirige tout aussi bien
les comédiens, qui sont excellents. On les quitte déchiré : entre la glace et la brdlure.

BRIGITTE SALINO, LE MONDE, 13 JUIN 2015.
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BONAVENTURE
GACON
PAR LE BOUDU

Clown, acrobate, poete, Bonaventure Gacon est I'un des inoubliables
interpretes du spectacle Matamore, accueilli la saison derniére sous un
chapiteau place Verdun. Ancien éléve du CNAC, passé par le cirque Plume et
cofondateur du cirque Trottola, il revient cette saison présenter son solo
emblématique Par le Boudu, dont le succés ne s’est jamais démenti depuis sa
création en 2001.
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C’est dire que ce personnage-la s’adresse a
notre part d’enfance, et plus largement a notre
humanité, en faisant resurgir la peur de I'ogre,
I'empathie pour les faibles et les laissés pour
compte et libérant un rire d’ordinaire réprimé
devant la maladresse. Boudu est un clown fagon
art brut, mal léché, instinctif, viscéral. Il est sale
et méchant, raleur, bougon et ivrogne et,
surtout, « il bouffe les petites filles... » Mais
Boudu est aussi un sensible, un raté sublime qui
porte une espéce trés particuliére de comique,
apre et enfantin. Il fait du patin a roulettes, parle
tout haut, se raconte par bribes. On est
subjugué par I'immense travail de scéne et
d’acteur de Bonaventure Gacon. Avec une
justesse de ton remarquable et un registre de
jeu exceptionnel, il transforme la figure
traditionnelle de I’Auguste, lourde de lieux
communs, pour lui donner une force
inaccoutumée.

DE ET PART BONAVENTURE GACON

CREATION LUMIERE OLIVIER GRANDPERRIN
PRODUCTION / DIFFUSION MARC DELHIAT
COMMUNICATION / DIFFUSION GUILOUI KARL
PRODUCTION LA TOUPIE

REMERCIEMENTS CATHERINE GERMAIN,
FRANGOIS CERVENTES, TITOUTE, NICAUTAIN, LE
PRATO, LES SALTIMBANQUES, LE COLIBRI ET
TOUS LES THEATRES AYANT ACCUEILLI

PAR LE BOUDU



BONAVENTURE GACON

En 1991, il intégre le cirque « Les Saltimbanques » en tant qu’apprenti. Puis ce sera 'Ecole du Cirque de Rosny-sous-
Bois, suivie du Centre National des Arts du Cirque de Chalon en Champagne. Il en sort diplomé en 1997 avec le
spectacle C’est pour toi que je fais ¢a, mis en scéne Guy Alloucherie. Il crée le Cirque Désaccordé, puis remplace
I’Ange Acrobate au Cirque Plume et danse avec la Cie Pierre Doussaint. En 1999, il rencontre Titoune au Cirque Klotz,
ensemble ils créent leur premier numéro de main a main a Convoi Exceptionnel.

En 2001, il crée Par le Boudu, monologue clownesque. En 2002, il crée le Cirque Trottola avec Titoune et Laurent
Cabrol, ainsi que le premier spectacle du méme nom (toupie en italien), joué plus de 300 fois en 4 ans.

En 2007, il crée avec Titoune et Mads Rosenbeck, toujours pour le Cirque Trottola, Volchok (toupie en russe),
également joué plus de 300 fois en 4 ans. Depuis 2005, avec la Cie I'Entreprise (Frangois Cervantes), il présente le
spectacle Les Clowns.

En 2011, il obtient le prix SACD pour les arts du Cirque.

En décembre 2012, il crée Matamore au sein du Cirque Trottola et du Petit Théatre Baraque, actuellement en tournée
dans toute la France et a |'étranger.

PRESSE

LE GRAND MECHANT CLOWN

Le Boudu est une épave. Un clown méchant et qui le revendique. Mais c’est en endossant toute I’horreur du monde
que le personnage de Bonaventure Gacon libére le rire.

Gueule tordue, barbe foisonnante, le Boudu entre en scéne, dépenaillé, fourbu, plus instable qu’une coquille de noix
dans la tempéte. Regardez un peu ses grands yeux lunaires, la misérable calotte de feutre gris qu’il porte sur la téte, sa
souquenille, ses basques, ses pantoufles et son nez rouges. Vous I'avez compris, le Boudu est un clown qui s’appelle
le Boudu. Pas un de ces clowns blancs, tyranniques et vaniteux, mais un Auguste un pauvre type, une épave. A grand-
peine, il s"approche d’une table de bois cent fois sauvée de la décharge publique, cent fois rafistolée. Va-t-il enfin
parler ? Finalement oui, il parle. Ses mots sont pleins de trous, de vent et de honte : « C’est moi qui suis la ! (long
silence), Moi, j’suis méchant... (long silence), j'suis méchant (silence) moi ! » Voila, c’est dit.

Jamais sans doute avant ce Boudu, un Auguste n’aurait osé se risquer sur la piste ou un plateau avec un tel aveu. Il
aurait dit a la rigueur : j’suis con, j'suis moche, j'suis nul... Des choses dans ce genre. J'suis méchant, ¢a non ! Mais il y
a pire encore. Cette histoire d’une petite fille qu’il prétend avoir enfermée dans une grotte : « Elle appelle un petit peu
sa maman, y fait froid, j'aime ¢a (long silence) moi... Pi aprés, j’'la bouffe, la fille, c’est moi qu’est I'méchant ! » Avec
cette entrée en piste pas trés ordinaire, le Boudu vient de se débarrasser du plus apre, du plus cru de son personnage.
Il I'a jeté comme on jette un sort ou comme on lance un défi. Apres ¢a, est-ce que vous m’aimerez quand méme ? S’il
ne le dit pas, tout son personnage l'implore.

Fils dégénéré d’un autre Boudu, celui qu’incarna pour Jean Renoir, en 1932, un certain Michel Simon, notre Boudu
exécute a merveille et sans cynisme son travail de clown. La raison ? Elle est assez facile a comprendre. Le Boudu est
un bouc émissaire. Nos horreurs, nos erreurs, nos grandeurs, tout, il porte absolument tout sur ses larges épaules. En
nous débarrassant du pire, il nous rend le meilleur de nous-méme : le rire. Peut-étre qu’un clown, ce n’est pas plus
compliqué que ¢a.

Bonaventure Gacon est ’'homme qui se cache derriére le Boudu. Un gargon simple, aux allures paysannes ou
blcheronnes, mi-bouguignon, mi-franc-comtois. Du Boudu, il dit simplement qu’il lui a échappé, qu’il en a peur,
parfois. « Enfant déja, j'aimais parler avec les clochards. Plus ils étaient bourrus, plus ils m’attiraient ! » Ancien éleve
du Cnac (Centre National des Arts du Cirque), Bonaventure Gacon est de toutes les ruptures, de toutes les audaces.
Un jour, on le voit avec le metteur en scéne Guy Alloucherie. Le lendemain, avec le Cirque Désaccordé. Le
surlendemain, avec les Plume. Plus tard encore, avec le Cirque Trottola, dont il est I'un des fondateurs. C’est comme
¢a, il ne peut pas s ‘empécher. Il dit qu’il aime aller « trifouiller » dans la souffrance des hommes. Faut-il s’étonner qu’il
ait choisi d’enfiler la défroque d’un Auguste ? « Normal, conclut-il, c’est Iui qui en chie le plus dans la vie | ».

DANIEL CONROD, TELERAMA, 13 NOVEMBRE 2002.

Le clown campé par Bonaventure Gacon est atypique. Il est seul, triste, ivre, sale et méchant. Il écrit des poemes, fait
du patin a roulettes, regarde les couchers de soleil et maltraite les petites filles. |l les mange méme. Par ennui et par
affection. Ce bonhomme, un rien désinvolte, n‘a pourtant rien d’un ogre effrayant et sanguinaire. Les bons sentiments
I'assaillent autant que la faim. Pour son premier solo, Bonaventure Gacon (remarqué dans le spectacle du CNAC C’est
pour toi que je fais ¢a !) fait preuve d’'une exceptionnelle maturité. Aussi bon comédien qu’acrobate, aussi juste que
généreux a provoquer les rires. Son Boudu a déja sa place auprés des grands clowns de I'histoire du cirque.

THIERRY VOISIN, L’'EXPRESS, 06 DECEMBRE 2001.
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ENTRETIEN AVEC BONAVENTURE GACON

ENTRETIEN REALISE PAR STEPHANE BOUQUET,
POUR LE THEATRE DE LA CITE INTERNATIONALE, OCTOBRE 2012.

Pourquoi utilisez encore la figure du clown aujourd’hui ?

Parce qu’il nous offre une autre fagon d’étre dans ce monde. Pour moi le travail du clown nous oblige a lacher un peu
sur la conscience, le c6té premier de la classe. C'est un appel viscéral, gamin, moins réfléchi, au rire que nous avons
au fond de nous. C’est une bonne chose a donner a notre époque si consciente d’elle-méme et si sérieuse. Le clown a
quelque chose de plus animal, de plus sauvage.

Comment avez vous construit votre personnage ?

Dans le premier numéro que jai fait, je me pétais la gueule en patin a roulettes. Ca faisait rire les gens et en méme
temps ¢a leur faisait peur, parce que c’était quand méme assez violent. Cela créait une sorte de compassion. J'aimais
cette dualité, ce mélange entre le rire et la compassion pour le pauvre bougre. C’est une belle fagon de causer de
I’'humanité d’essayer de rire de ce qui est dur, et de s’attrister de ce qui est drble. J'ai voulu faire ce spectacle comme
un livre pour enfants mais pour adultes. Quand on est tout seul, avec un livre pour enfants, on redevient gamin. Mais si
on le lit a un enfant, on a de nouveau une conscience d’adulte. On regarde si c’est bien fait, ou sont les symboles, que
dit la morale du livre. Donc j'ai essayé de retrouver un état d’enfance dans I'adulte, de faire une poésie assez brute,
comme une sorte d’art brut, un peu craché, un peu jeté. d’en passer par lI'instinctif et le viscéral.

En méme temps, vous conservez la panoplie trés identifiable de I’Auguste, son nez rouge, ses chaussures qui le rendent
pataud dans les choses.

C’était comme pour rassurer. Le protocole est [a. On sait ou I'on est, en compagnie des clowns d’avant. La forme est
définie et ensuite on peut parler du fond. Que pense un vieux bougre, un vieux clown ? Si j'avais changé |'apparat,
I'extérieur, alors j'aurais pu moins facilement aller trifouiller le fond. Tandis que la : oui, on voit bien, on est au courant.
Alors on peut causer d’autre chose que de la forme.

Le titre de Boudu est un clin d’ceil a Michel Simon ?

C’est un clin d’ceil parce que le film de Renoir campe aussi une espéce d’auguste, une espece d’exclu, de bourru. La
question qui se pose face a Michel Simon dans « Boudu sauvé des eaux » ou dans « L’Atalante », c’est : est-il si sale
cet homme ? si méchant ? Le spectacle démarre sur cette question-la. Je n‘ai pas voulu faire un spectacle
provocateur, trash, sale et méchant, mais parler d’autre chose a travers cette méchanceté, causer du cété humain, de
la fragilité, de la solitude. C’est une sorte de clochard qui se livre. Boudu, c’est aussi le bout du - le bout du rien, la fin
de la plaine. Il est au bout du désespoir et cela se traduit dans une espéce trés particuliere de comique. Le clown est
celui pour qui la vie est difficile mais la force du théatre, ou du cirque, c’est qu’a cet endroit-la on peut rire de
I'humanité triste.

D’ou votre réputation de méchant.

Oui, souvent, la presse affiche Boudu comme un clown méchant, trash, qui fait peur aux enfants. Méchant, ¢a ne me
dérange pas. C’est I'ogre des livres pour enfants. Bien sir, j‘ai plutdt écrit un spectacle pour adultes, mais adulte ne
signifie pas vulgaire ou porno. C’était pour retrouver quelque chose. Ce personnage a un c6té sensible aussi, poétique,
dréle, gu’il ne faut pas selon moi, évacuer.

C’est un spectacle qui parle beaucoup, plus peut-étre que les habituels numéros de clown. Comment avez Jous réglé le
rapport corps/texte ?

Je pense que c’est aussi physique que bavard. Pour moi, la parole est une sorte d’outil, comme on pourrait dire que
Boudu a des bras. C’est vrai qu’il est bavard, ce bourru, mais je n‘ai pas I'impression que c’est par la parole qu’il cause.
La parole, je 'utilise de maniere physique. De toute fagon, a I'origine, il y a la méme chose : une sensation qui est 13,
qui fait que le corps se meut, que la parole monte aux lévres. J'ai beaucoup pensé en travaillant aux gamins, aux vieux,
aux clochards, a ces situations de fragilité qui laissent passer une émotivité.

Le corps est quand méme soumis a rude épreuve.

J’ai une formation d’acrobate de cirque. Quand j'ai commencé a penser au spectacle je voulais mettre des acrobaties,
des saltos, mais je ne pensais pas qu’‘un clown bourru, tordu, un peu ogre, puisse faire ¢a. Alors je fais quand méme
des acrobaties, mais avec I'idée que ¢a lui échappe. J'ai plutdt travaillé finalement a I'inverse de ce que j'imaginais, en
freinant la réalité d’un corps, en essayant de retenir quelque chose.

Ce clown qui parle beaucoup, est-ce qu’il nous raconte une histoire ? Comment avez Jous construit son discours ?

Ca ne raconte pas vraiment une histoire. Il se raconte. Il se livre. On a des bribes. Il est devant sa grotte et puis il se
met a parler tout haut. Il ne s’adresse pas au spectateur. Il se parle a lui. Il monologue. Il a une espéce de retenue, de
silence, de rien qui finit par causer.

C’est un écho de Beckett ?
On me l'a dit, alors ¢a fait plaisir, forcément.
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MERCREDI 15 & JEUDI 16 FEVRIER / 20H30
THEATRE SARAGOSSE / TARIF B / 1H30

THEATRE

TIAGO RODRIGUES
BOVARY

Le metteur en scéne Tiago Rodrigues remonte avec un groupe de remarquables
comédiens frangais sa piéce Bovary, créée en 2014 au Portugal. Il prend pour point
de départ le proceés dans lequel Gustave Flaubert fut accusé d’attentat a la morale,
suite a la publication de Madame Bovary. Ayant pour base une adaptation libre du
proces, la piéce intégre aussi le roman dans sa structure. Elle fait débattre la loi et la
littérature, mélant les proces-verbaux des audiences, la correspondance de Flaubert
et certaines séquences du roman. Emma Bovary (Alma Palacios) se trouve sur le
banc des accusés a coté de Flaubert (Jacques Bonnaffé). L'enchevétrement des
discours nous entraine dans un voyage étymologique et intime. Toujours a la
frontiére entre vie publique et vie privée, entre réalité et fiction, Tiago Rodrigues se
lance a la recherche de ce que Flaubert appelait lui-méme « le mot juste ». Il restitue
la soif éperdue de vie et de liberté d'Emma Bovary et débat de la portée
révolutionnaire de la littérature.

TEXTE ET MISE EN SCENE TIAGO RODRIGUES / D'APRES LE ROMAN MADAME BOVARY DE GUSTAVE FLAUBERT ET LE PROCES FLAUBERT / TRADUCTION FRANCAISE
THOMAS RESENDES / AVEC JACQUES BONNAFFE, DAVID GESELSON, GREGOIRE MONSAINGEON, ALMA PALACIOS ET RUTH VEGA-FERNANDEZ / LUMIERES NUNO MEIRA /
SCENOGRAPHIE ET COSTUMES ANGELA ROCHA / CONSTRUCTION DECOR MARION ABEILLE / REGIE GENERALE FRANK CONDAT / AVEC LE SOUTIEN DE L’EQUIPE DU
TNDMII ET PLUS PARTICULIEREMENT RITA FORJAZ PRODUCTION EXECUTIVE / ALDINA JESUS CHEF HABILLEUSE / GRAGA CUNHA E DA LURDES ANTUNES HABILLEUSES /
CRISTINA VIDAL SOUFFLEUSE / SPECTACLE CREE LE 11 AVRIL 2016 AU THEATRE DE LA BASTILLE / PRODUCTION DELEGUEE THEATRE DE LA BASTILLE / EN CO-
PRODUCTION AVEC LE TEATRO NACIONAL D. MARIA I, L'EPCC ARTS 276, LE CENTRE DRAMATIQUE NATIONAL DE HAUTE-NORMANDIE, LA COMEDIE DE BETHUNE CENTRE
DRAMATIQUE NATIONAL NORD PAS-DE-CALAIS, LE THEATRE GARONNE - SCENE EUROPEENNE, TOULOUSE / ET AVEC LE SOUTIEN D’O ESPACO DO TEMPO (MONTEMOR-
O-NOVO, PORTUGAL), DE L'AMBASSADE DU PORTUGAL EN FRANCE / CENTRE CULTUREL CAMOES A PARIS ET DE LA FONDATION CALOUSTE GULBENKIAN /LE TEXTE DE LA
PIECE EST EDITE AUX EDITIONS LES SOLITAIRES INTEMPESTIFS
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BOVARY : DU PORTUGAL A LA FRANCE

En juin 2014, au Théatre Sdo Luiz a Lisbonne, Tiago Rodrigues présente Bovary, piece qu’il a lui-méme écrite et dans
laquelle le proces de Gustave Flaubert pour attentat a la morale sert de point de départ a une adaptation de son chef-
d’ceuvre, Madame Bovary. Bovary méle les procés-verbaux des audiences, la correspondance de Flaubert et certaines
séquences du roman. Plus que mise en scéne, I'ceuvre littéraire finit par étre “convoquée” sur scéne, pour un débat sur
I'immunité de I'art et les limites de la pensée légale appliquée aux utopies artistiques. Dans une Europe en crise, une
Europe dont les valeurs fondamentales sont en jeu et ou les risques de régressions civilisationnelles sont réels, il
convient de se demander jusqu’a quel point I'art peut a nouveau, comme en 1856, repousser les limites de la tolérance,
de la vie publique et de la liberté. Débat idéologique bien sir. Mais ce spectacle est aussi un débat de langages.
L’enchevétrement des discours d’avocats, de la voix de I'auteur et des répliques des personnages, c’est également
I’enchevétrement du langage légal, du langage intime et du langage artistique. Emma Bovary se trouve sur le banc des
accusés a cbté de Flaubert, tout comme ce dernier se trouve a c6té d’elle dans ses amours clandestines. Dans cette
Babel de langues et de documents, toujours a la frontiére entre vie publique et vie privée, entre réalité et fiction, Tiago
Rodrigues se lance a la recherche de ce que Flaubert appelait lui-méme « le mot juste ».

Pour sa reprise en France, Tiago Rodrigues a accepté l'invitation du Théatre de la Bastille de recréer ce spectacle avec
des comédiens frangais. Plus qu’une reprise, il s’agit pour Tiago Rodrigues de réouvrir le travail en collaboration avec
une nouvelle équipe : Jacques Bonnaffé, David Geselson, Grégoire Monsaingeon, Alma Palacios et Ruth Vega
Fernandez.

NOTE D’INTENTION

Le point de départ de Bovary qui sera joué en avril 2016 au Théatre de la Bastille, est aussi un aboutissement. Je suis
appelé a créer une piéce dans une distribution frangaise, a partir d’'un texte que j'ai écrit et que j’ai moi-méme mis en
scéne au Portugal en 2014. « C’est une recherche artistique » comme dirait Monsieur Sénard, I'avocat de la défense
de Flaubert en 1857. C’est une recherche artistique inédite dans mon parcours.

Cette piéce est tirée du procés dans lequel Gustave Flaubert fut accusé d’attentat a la morale a la suite de la
publication de Madame Bovary en fascicules dans la Revue de Paris. Ayant pour base une adaptation libre du procés,
elle intégre aussi le roman dans sa structure. Elle fait débattre la loi et la littérature. Elle prébne une Babylone de mots :
légaux et littéraires, rhétoriques, politiques et poétiques. La possibilité de recréer cette piece en langue frangaise
correspond a un voyage étymologique et intime qui nous conduit a la source du débat de cette piéce : le danger des
mots.

J’écris en collaboration avec les acteurs. J'entre dans la salle de répétition avec quelques pages qui sont
habituellement le début de la piéce. Nous discutons. Nous buvons du café. Nous lisons a haute voix. C’est trés
important de lire a haute voix. Nous lisons le roman de Flaubert a haute voix. Nous faisons des recherches sur les
scandales artistiques et nous débattons de cette riche frontiére ou se confrontent I'art et la loi. Et la piéce surgit.
Chaque matin, quelques pages venaient nourrir la répétition de I'aprés-midi. Jusqu’au jour de la premiére, le texte a été
ajusté en consultant de fagon permanente le roman cité des centaines de fois tout au long de la piéce, tout en pensant
au partage de la parole.

Comment faire alors pour partager cette piéce avec des acteurs d’un autre pays, quand elle a été écrite en étroite
collaboration avec des acteurs portugais ? Avec des acteurs si proches de mon travail ? Tout en reconnaissant nos
affinités artistiques, il est certain que ce n’est pas la méme intimité qui me lie a cette extraordinaire équipe francaise
que nous avons réunie. Mais cette distance est compensée par la proximité qu’ils ont avec la langue originale de
Flaubert, du pouvoir symbolique d’Emma Bovary, du débat politique frangais sur la morale, la religion et les bonnes
moeeurs des années 1856 jusqu’en 2016. L'équipe frangaise connait Madame Bovary « de l'intérieur ». Ce sont 160 ans
d’intimité avec la France que cette équipe offre au texte qu’un petit portugais a osé écrire a partir de Flaubert. Voila ce
que sera cette collaboration, et je m’y engage tout en considérant que la piéce que j'ai écrite en 2014 n’est rien de
plus que ces premiéres pages que j'amene habituellement a la premiere répétition. Il y aura I'espace de tout repenser,
et méme d’en réécrire la matiére. Ce sera un spectacle entierement neuf, construit sur la mémoire d’un travail antérieur.
Une nouvelle discussion et une rencontre créative avec mon propre travail. Le point de départ et I'aboutissement.

De toutes les fois ou jai travaillé comme acteur en France (depuis la premiére fois a Toulouse avec la compagnie tg
STAN en 2001 jusqu’a plus récemment avec la piéce By Heart), j’ai toujours entendu les spectateurs dire qu’en
entendant un acteur étranger parler frangais, ils retrouvaient la langue frangaise, sa mélodie et son pouvoir évocateur.
Avec ce nouveau Bovary, je chercherai a aller plus loin dans cet exercice. Les mots seront dits sur scéne par des
frangais, mais écrits par un portugais qui utilise la France et son histoire pour penser le monde. Flaubert et Bovary
seront pensés par un étranger dans le pays et dans la langue de Flaubert et de Bovary. Comme pour rappeler au public
la mélodie et le pouvoir de ce roman. Le point de départ et I'aboutissement.

TIAGO RODRIGUES, LISBONNE, DECEMBRE 2014
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TIAGO RODRIGUES

Tiago Rodrigues est acteur, auteur dramatique et metteur en scene.
Trés récemment nommé a la direction du Teatro Nacional D. Maria Il a
Lisbonne, Tiago Rodrigues a été a la téte de la compagnie Mundo
Perfeito durant onze ans et a collaboré a divers autres projets
artistiques. Son théatre subversif et poétique en a fait I'un des plus
éminents jeunes artistes portugais. Il travaille a une cadence
stupéfiante : au cours de la derniere décennie, il a créé une trentaine
de piéces avec sa compagnie, Mundo Perfeito. Par ailleurs, il a
collaboré avec d’autres compagnies, chorégraphes ou cinéastes,
enseigné, assuré le commissariat d’expositions et la direction de
projets artistiques communautaires. Il présente ses ceuvres en Europe,
en Amérique du Sud, et au Moyen-Orient. Tiago Rodrigues a collaboré
avec des artistes belges, libanais, néerlandais et brésiliens.
Profondément enraciné dans la tradition thééatrale collaborative, il a
récemment créé des piéces qui excellent dans leur fagon de manipuler
documents et outils théatraux, de marier la vie publique et intime, de
défier notre perception de phénomenes sociaux ou historiques.

En 2013, une rétrospective de Mundo Perfeito est présentée au Teatro
Maria Matos a Lisbonne. A cette occasion, Thomas Walgrave, directeur
artistique du Festival Alkantara, écrit un texte intitulé L’Imagination au
pouvoir qui retrace le parcours de Tiago Rodrigues et de sa
compagnie.

Pour en savoir plus sur la compagnie Mundo Perfeito et le travail de
Tiago Rodrigues : www.mundoperfeito.pt

PRESSE

Certaines créations de Tiago Rodrigues
ont été présentées en France :

- Deux moitiés au Festival Actoral,
Théatre de la Cité internationale et au
lieu unique Scéne nationale de Nantes
(2007)

- L’'Homme d’hier (en collaboration avec
Rabih Mroué et Tony Chakar) au Festival
Dansem, Salle Seita / Friche la Belle de
Mai (2007), Théatre de la Bastille en
partenariat avec le Festival d’Automne a
Paris, Théatre de I’Agora (2008), Théatre
des Salins, Martigues (2009)

- Trois doigts sous le genou au Théatre
de la Ville dans le cadre des Chantiers
d’Europe consacrés a la jeune création
portugaise, au lieu unique-Scene
nationale de Nantes (2012)

- By Heart au Théatre de la Bastille et au
Théatre Garonne (2014).

L'« Occupation Bastille » de Tiago Rodrigues a bien commencé. Avant de créer de toutes « pieces » un spectacle

participatif avec le public et I'équipe du théatre parisien, le metteur en scéne portugais a présente sa nouvelle création
en francgais : Bovary. Une plongée envoltante dans I'ceuvre de Flaubert, qui, par une voie détournée - le procés intenté
a I'écrivain en 1857 pour immoralité -, fait rebattre a tout rompre le coeur de I'héroine. Emma ressuscite sous nos yeux,
amoureuse et libre pour I'éternité.

Le directeur du Teatro nacional Dona Maria Il 3 Lisbonne a un c6té chaman, dans sa facon de tout transformer en
matiere théatrale. D'abord, parait Flaubert (Jacques Bonnaffé) lisant une lettre adressée a sa cheére Elisa Schlésinger,
dans laquelle il se plaint du sort néfaste réserve a son livre. Puis s'ouvre le procés, ou s'opposent le redoutable Pinard
(Ruth Vega-Fernandez) pour 'accusation et le madré Sénard (David Geselson) pour la défense. Afin de bien
argumenter, il faut d'abord raconter le roman - ce que fait I'accusation ; puis le passer a la loupe (le décor se borne
justement a un lit de feuilles éparses jetées sur le sol nu et a des loupes suspendues par des fils a des paravents de
bois). Les passages incriminés deviennent des saynétes ou apparaissent Emma (Alma Palacios) et Charles Bovary
(Grégoire Monsaingeon).

Peu a peu, I'ceuvre se matérialise sur scene. Les personnages s'échappent du proces... et du roman. Emma s'affranchit
de son auteur, qui en son for intérieur est d'accord avec le procureur : Madame Bovary est un livre subversif

qui vise a détruire la morale bourgeoise, prone la loi du désir et I'amour libre.

Rodrigues maitrise avec naturel et fluidité ce chasse-croisé entre histoire, littérature et théatre. Cultivant le c6té « free
style » du théatre de plateau-gags potaches, intermédes aux allures d'impros -, il multiplie les morceaux de bravoure :
une hallucinante scéne de bal aux accents funky, les « abandons » amoureux échevelés d'Emma...

Les comédiens, d'une justesse intime, changent sans cesse d'humeur, de ton et de rble : les magistrats se
métamorphosent en amants - Rodolphe, Léon. Tout le monde aime Emma - sur scéne comme dans la salle - et
participe a la consolidation du mythe. On rit, on s'émeut, jusqu'a cette fin bouleversante ou la créature échappe
définitivement a son maitre. Les feuilles du livre serrées sur sa poitrine, Madame Bovary nous observe du haut de son
immortalité.

PHILLIPPE CHEVILLEY, LES ECHOS, 14 AVRIL 2016.
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ACCUSEE EMMA BOVARY, LEVEZ-VOUS !

Tiago Rodrigues, directeur du Théatre national de Lisbonne, monte Bovary, d'aprés le procés intenté a Flaubert pour

« outrage a la morale publique et religieuse ». Un des plus beaux spectacles de la saison. (...)

Les cinqg protagonistes de Bovary arpentent I'espace, jetant a leurs pieds des feuilles blanches par poignées. Sur ce sol
blanchi de pages arrachées a la littérature et foulées aux pieds, nous allons assister a I'un des proces les plus
incroyables, mené de main de maitre par deux hommes férus de littérature mais que tout oppose dans leurs
convictions philosophiques, politiques et religieuses. Le premier est le procureur impérial Pinard. Le second est maitre
Sénard, I'un des meilleurs avocats du barreau de Paris. La tension est |13, palpable. Phrase pour phrase, mot pour mot :
I'un attaque, démontre, accuse, le regard et le geste inquisiteurs. L'autre pare, contre-attaque, retourne I'argument.

La littérature, la fiction sont au cceur de ces échanges survoltés, vifs, passionnés. Mais aussi la religion, la liberté, la
transgression... (...)

Comment rendre compte au théatre du proces, de ces allers-retours incandescents avec le roman jusqu’a en effacer
les frontiéres ? Tiago Rodrigues est un magicien et tout ce qu’il touche se transforme en or. L’été dernier, sa mise en
scene d’Antoine et Cléopdtre, au festival d’Avignon, nous avait bouleversés. Son Bovary nous emporte loin, créant des
instants suspendus parsemés d’éclats aussi sombres, noirs, bruns ou bleus, que les yeux d’/Emma qui, soudain,
illuminent la piece. On devine la passion de Tiago Rodrigues non seulement pour le procés dont il a saisi I'enjeu jusque
dans ses arcanes, mais aussi pour le livre de Flaubert. Car lire Madame Bovary est et reste encore une des expériences
les plus palpitantes, les plus enthousiasmantes qui nous soit donnée.

MARIE-JOSE SIRACH, L’HUMANITE, 18 AVRIL 2016

MADAME BOVARY A LA BARRE

Un régal pour l'esprit, tel est Bovary, le nouveau spectacle de Tiago Rodrigues, présenté au Théatre de la Bastille, en
pleine « occupation ». Ce spectacle a été répété au Teatro Dona Maria Il de Lisbonne, a I'automne 2015. Sur la table de
travail, il y avait une pile de livres de et sur Flaubert. L'un d’eux était la premiére édition portugaise de Madame Bovary,
augmentée du compte rendu du proceés intenté a Gustave Flaubert, en 1857, pour « outrage a la morale publique et
religieuse et aux bonnes moeurs ».

C’est a ce livre que Tiago Rodrigues est revenu, quand il a décidé de travailler sur Madame Bovary. Adapter le roman
n’intéressait pas l'auteur et metteur en scéne, surtout pour un spectacle créé en France et en francais. En revanche,
partir du proces le passionnait. C'est ce qu’il a fait, en s’imbibant de lectures, pendant un an et demi. La encore,
comme il ne voulait pas d’une simple adaptation, Tiago Rodrigues a listé les arguments mis en avant dans le proceés, et,
en partant d’eux, il a écrit Bovary.

Ce qui est formidable, dans cette piece, c’est sa vivacité. Qu’on la lise (aux éditions Les Solitaires intempestifs) ou la
voie, on est pris comme on peut I'étre lors d’'un bon débat politique a la télévision. Sauf que I'on est au théatre, et que
c’est beaucoup plus excitant. Quand on entre dans la grande salle de La Bastille, les cing comédiens sont déja sur
scene. lIs jettent des feuilles de papier sur le sol, en s"amusant. Quand ils sentent que le public est prét, ils
commencent. Et c’est parti pour deux heures qu‘on ne voit pas filer, tant s’enlacent le fond et la forme.

Une forme trés simple : quelques paravents, caissons et chaises. Des comédiens dont les habits pourraient étre ceux
de la ville, & quelques subtilités prés : les manteaux fins rappellent les robes d’avocat, le petit blouson de Charles
Bovary annonce I'étroitesse de I'homme, le tee-shirt d’'Emma le désir de jouissance d’'une femme. Emma a un

privilege : la comédienne qui la joue, Alma Palacios, n‘endosse pas d’autres réles. Les quatre autres comédiens se
partagent ceux des avocats de la défense et de I'accusation, Pinard et Sénard, du vicomte avec qui Emma danse au
fameux bal, de ses amants, Rodolphe et Léon, du pharmacien, Homais, du commergant usurier, Lheureux, de la fille de
Charles et Emma, Berthe.

Et puis, il y a Flaubert en personne, qui rode sur le plateau, suit tout de prés et intervient parfois, avec un humour qui
traverse le spectacle. C’est une des forces de Bovary : Tiago Rodrigues joue avec le fait que le proces intenté au
roman est connu des spectateurs. Il s'autorise le recul du second degré, mais ne lache pas la bride a son propos :
pointer du doigt les questions sur la liberté de I'art, la censure d’Etat et la censure sociale, aussi pertinentes hier
qu’aujourd’hui. Que ces questions soient mises en scéne, dans un va-et-vient jouissif entre le procés et le roman, voila
la premiére grande réussite de Bovary.

La seconde tient a I'incarnation : Bovary est du théatre d’idées, certes, mais un théatre sans sécheresse aucune. Au
contraire : ailé, vif, malin, il offre aux comédiens une matiére a jouer a la fois leurs personnages, et avec leurs
personnages. L’équipe du spectacle se donne pleinement a cet exercice, qui procure beaucoup de sourires, parfois
des rires (ah, l'arsenic !) et finalement une vraie émotion, a la mort d’/Emma. Rendons grace a ceux qui font vivre le
roman de Flaubert et le procés de son roman : Jacques Bonnaffé, David Geselson, Grégoire Monsaingeon, Ruth Vega
Fernandez et donc Alma Palacios. C’est a une belle « occupation » qu’ils se livrent, au Théatre de la Bastille !

BRIGITTE SALINO, LE MONDE, 05 MAI 2016.
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LA CHRONIQUE DE FABIENNE PASCAUD

Rodrigues aime a réécrire, adapter et tordre jusqu'au sang les chefs-d'ceuvre du répertoire. Il I'a fait avec les tragiques
grecs, Shakespeare (I'admirable Antoine et Cléopdtre présenté au Festival d'Avignon 2015). Il a le génie de plonger au
cceur des ceuvres, de savoir en partager I'essentiel. Ainsi sa « réduction » de Madame Bovary a quelques personnages
clés, joués parfois par les mémes comédiens, est-elle étonnamment lumineuse, alors que Flaubert est aussi sur le
plateau, méme impuissant a réagir (Jacques Bonnaffé, trés drble), et que les avocats bataillent sur le vénéneux
personnage d'Emma. Malgré quelques complaisances, longueurs et facilités de jeu, quelques —effets musicaux inutiles,
I'exercice est virtuose. Rodrigues parvient a faire saisir tous les enjeux a la fois : la beauté du roman, la fascination
qu'exerce son héroine (Alma Palacios, toute de grace empéchée, de frustrations discretes et douloureuses), la folie et
les tourments qu'elle inspire a la censure d'Etat comme a son créateur.Dans I'espace vide et modeste au sol juste
jonché de pages, et que seuls quelques translucides et mobiles paravents viennent délimiter, le dramaturge sait ainsi
faire entendre la force contagieuse de I'art contre laquelle toutes les censures du monde ne pourront jamais rien. Un
spectacle manifeste. Ici, sur la scéne du Thééatre de la Bastille, le roman de Flaubert se métamorphose en irrésistible
fievre, qui monte, monte. Et on finit amoureux de cette Emma Bovary dont l'insatisfaction autoproclamée sera la
marque des siécles a venir, I'étalon de nos impuissances et de nos regrets. Celle qui voulait tant étre une « héroine de
Balzac » et n'a trouvé autour d'elle que la médiocrité renvoie aux désillusions aujourd'hui affichées, publiques et
privées, de nos sociétés déboussolées. Le geste artistique de Tiago Rodrigues devient politique. Si la littérature et I'art
font si peur au pouvoir, semblent comme du temps de Flaubert une méchante épidémie a éradiquer, tant mieux. C'est
qu'ils peuvent changer, peut-étre, le regard du public. C'est tout le sens de son audacieuse aventure au Théatre de la
Bastille. Il y croit encore. Et du coup, nous aussi.

FABIENNE PASCAUD, TELERAMA, 23/29 AVRIL 2016.
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WORKSHOP THEATRE

MARDI 14 FEVRIER / 19H-22H
THEATRE SARAGOSSE
JACQUES BONNAFFE

GREGOIRE MONSAINGEON

Ateliers libres avec Jacques Bonnaffé ou Grégoire Monsaingeon, comédiens de la piéce Bovary
(15 et 16 février). Le principe est simple : chacun des deux comédiens arrive avec ses propres
envies de travail, son univers, pour proposer un atelier de 3h aux amateurs présents. A vous de
choisir qui vous souhaitez suivre pour un moment d'expérimentation théatrale convivial.

Au théatre, Jacques Bonnaffé travaille notamment sous la direction de Christian Schiaretti, Alain
Frangon, Didier Bezace, Jean-Pierre Vincent, Joél Jouanneau, Denis Podalydeés... Metteur en
scene, il consacre une part importante de son travail a la poésie et aux lectures publiques
d’auteurs contemporains.

Grégoire Monsaingeon est issu du Conservatoire supérieur d’Art dramatique de Paris. Il a
travaillé sous la direction de Laurent Fréchuret, Michel Raskine, Christophe Perton, entre autres.
Intimement lié au travail de Gwenaél Morin, il joue dans plusieurs de ses créations.

TOUS PUBLICS / TARIF UNIQUE 20€
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MARDI 07 MARS / 20H30 /
THEATRE SARAGOSSE / TARIF B / 1HOO

ORIN CAMUS

& CHLOE HERNANDEZ

LES PETITIONS
DU CORPS

La derniére piéce de Chloé Hernandez et
Orin Camus s’intéresse au Romantisme dans
son lien a la révolte et son envie profonde
d’unir I'art avec la société. Le terme véhicule
le fantasme de la passion amoureuse et de
la liberté. Les deux chorégraphes placent le
romantisme dans notre société actuelle,
mettant en sceéne cette forme de révolte
bouffonne, fantaisiste, qui cache
I'inquiétude profonde de ’'homme moderne.
En compagnie de quatre autres interpréetes,
ils dansent la vie en rose, la rencontre, le
baiser et la force de la rébellion qui sous-
tend notre époque. La danse d’Orin Camus
et de Chloé Hernandez est instinctive,
fluide, faite de liens et de contacts. Elle
s’appuie sur la puissance émotionnelle de la
musique, sur sa profondeur sonore. Les
sensations, ici, sont inscrites dans les corps
comme le sillon gravé sur un disque vinyle.
Ancrée dans notre quotidien, la piéce se
nourrit de contrastes, de fulgurances, de
ralentis pour nous livrer des moments
intimes et précieux qui surgissent pour
devenir poémes.
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CONCEPTION CHLOE HERNANDEZ ET ORIN CAMUS / INTERPRETES TAMAR DALY, SILVIA DI RIENZO, CHLOE HERNANDEZ, VINCENT DELETANG, MIHRAN TOMASYAN, ORIN
CAMUS / CREATION LUMIERE ET REGIE GENERALE SYLVIE DEBARE / CREATION MUSICALE FRED MALLE / ECRIVAIN POETE DANY MOREUIL / REGIE SON ET PLATEAU MAXIME
BES / CHARGEE DE PRODUCTION MELISSA BLANC // PRODUCTION YMA / COPRODUCTION L'O.A.R.A (OFFICE ARTISTIQUE DE LA REGION AQUITAINE), LE CONSEIL
DEPARTEMENTAL DU LOT-ET-GARONNE, OSCART, LE CUVIER CENTRE DE DEVELOPPEMENT CHOREGRAPHIQUE D’AQUITAINE, PARIS RESEAU DANSE (ATELIER DE PARIS-
CAROLYN CARLSON) / CENTRE DE DEVELOPPEMENT CHOREGRAPHIQUE, L’ETOILE DU NORD / SCENE CONVENTIONNEE POUR LA DANSE, MICADANSES / ADDP, STUDIO LE
REGARD DU CYGNE / AMD XXE, LE THEATRE GEORGES LEYGUES DE VILLENEUVE-SUR-LOT, L’'ODYSSEE DE PERIGUEUX, LE RESEAU DE MECENAT AQUITAINE CULTURE / EN
COLLABORATION AVEC LA MEGISSERIE DE SAINT-JUNIEN, ESPACES PLURIELS PAU, L'ESPACE D'ALBRET DE NERAC, LE THEATRE COTE COUR DE MEZIN, LA FERME DE BEL
EBAT DE GUYANCOURT ET LE L’OLYMPIA D’ARCACHON / YMA EST EN COMPAGNONNAGE AVEC OSCART LE CUVIER CENTRE DE DEVELOPPEMENT CHOREGRAPHIQUE
D’AQUITAINE, EN AIDE A LA COMPAGNIE A LA D.R.A.C AQUITAINE ET SOUTENUE PAR LA REGION AQUITAINE LIMOUSIN POITOU-CHARENTES.
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CHLOE HERNANDEZ ET ORIN CAMUS

Chloé Hernandez et Orin Camus avancent ensemble depuis leurs études au Conservatoire de Toulouse puis au Centre
National de Danse Contemporaine d'Angers. lls chorégraphient ensuite plusieurs pieces au sein du collectif CdansC et
sont parallélement interprétes aux cotés de chorégraphes tels que Paco Decina, Valérie Riviere ou Mohamed Shafik.
lIs fondent en 2012 l'association Yma, une compagnie de danse contemporaine basée a Mézin dans le Lot et
Garonne. La liberté, I'ouverture, sont des enjeux majeurs de chaque projet mené par I'association et sont des
priorités que I'on retrouve aussi dans le travail de la compagnie, tant au travers des thémes choisis que dans la
maniére d'aborder la création elle-méme. Quelque soit I'impulsion premiére, la musique, la vidéo, la lumiére et la
danse font partie intégrante du processus de recherche. Le travail du corps, lui, joue avec les rythmes naturels des
émotions, recherche I'expressivité du geste, les interpretes explorent les mouvements propres a leur personnalité, se
mettent en relation a I'autre, a I'espace et aux autres arts.

NOTE DES CHOREGRAPHES

Le rapport de confiance et de complicité nous a amené a développer le long de notre carriére un répertoire de
portés, du plus simple au plus complexe, proche du main a main (une technique empruntée au cirque). L'accent est
mis sur la maniere fluide d’entrer et sortir du contact. C’est un travail sur le lien que nourrissent deux étres. « Il faut
qu’on sente qu’ils ont besoin I'un de I'autre ». Ce lien nous rapproche de notre instinct primaire.

Notre palette de sensations se déploie a la mesure d’une partition musicale claire et précise. La puissance
émotionnelle de la musique, sa profondeur sonore, accompagne l‘agitation intérieure du danseur. Cette rigueur
musicale nous emmene vers un mouvement ou un geste minimaliste, cela nous lie a la dimension quotidienne qui
ancre notre poétique de danse.

Nous aimons le travail de contraste. La physicalité extréme nous est nécessaire pour traverser soit la lenteur et
explorer toute I'amplitude du mouvement, soit la rapidité d’exécution et condenser notre espace proche. Nous
créons des distorsions par le biais de ces jeux de rythme, qui nous accompagnent dans notre liberté de prise
d’espace.

Nous aimons jouer avec les artifices du Théatre. lls permettent d’ouvrir une nouvelle dimension au corps, ils offrent
une extension spatiale aux émotions. La vidéo est traitée comme de la lumiére et de la matiere, qui vient appuyer
I’état du danseur. La lumiére accompagne |'énergie du plateau.

Avec cette piéce, nous avons envie de questionner le Romantisme. Nous revenons sur la définition de ce terme, sur
ce que les écrivains de I'époque en disent. Tous décrivent le romantisme comme un courant venant perturber I'ordre
classique et rejeter le «beau idéal» préné par ces derniers. Lié a une révolte, les auteurs du XIXéme s’engagent a
puiser dans leurs impressions personnelles, faire un état du ccoeur et de la société avec cette envie profonde d’unir les
arts avec la société. Le romantisme associé a la rébellion, ces deux termes véhiculent un fantasme, celui de la liberté.
Traiter le romantisme aujourd’hui, en le plagant dans notre société actuelle, grondante de révoltes, saisir le décalage
entre deux étres dans un baiser et le cynisme des sociétés modernes. Exprimer la révolte bouffonne, fantaisiste qui
cache une inquiétude profonde, celle de ’'homme moderne, sont des pistes de réflexion et de travail chorégraphique.
CHLOE HERNANDEZ ET ORIN CAMUS

POEME AUTOUR DE LA PIECE REVEILLON,

Les mains et les regards se frolent, les bustes se renversent
La nuit fait peau neuve, ils I'estampillent d’un baiser
Attractions, séparations, prolongements de I'un vers l'autre
Le cceur s’étend au-dela des battements

lls dansent la vie en rose et la puissance rebelle

Leurs pas modifient le sol meuble des réves

Leurs tracés s’ouvrent en porte-voix

lls sont a deux, et ne le sont plus, et le sont encore
Irrésistiblement

Couché sur le dos de la femme, il bascule dans le vide
Posée sur les bras de 'homme, elle absorbe la lumiére

Un silence de brasiers se loge en pleines poitrines

Sans les pétitions du corps, ils en seraient toujours la
Tournoiements, dénuements, flux de haute tension

La cellophane de |'air bruisse de bonds et voltiges

Leur lIégéreté souléve le toit des cages

C’est ainsi que leurs gestes d’art inaugurent

Le vif du futur

DANY MOREUIL
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RESONANCE(S) iﬁ N

CE

Résonance(s) est un temps fort consacré a la danse qui renouvelle chaque saison son S
questionnement sur les nouvelles esthétiques, I'actualité de la création, les lignes de

forces qui traversent le champ disciplinaire de la danse dans ses multiples

croisements. || compte déja trois éditions, consacrée pour la premiére aux rapports

entre la danse et la musique (2014), puis a la création lumiére (2015) et, enfin, au lien

avec les arts plastiques (2016).

L’édition 2017 de Résonance(s) s’intéresse a la relation entre danse et voix. Ce théme

est évoqué sous I'angle de I'éclectisme. Sont invitées des pieces chorégraphiques de
Daniel Linehan, de Bouchra Ouizguen et de Lisbeth Gruwez auxquelles est associée

une piece théatrale de Joris Lacoste. Toutes mettent en jeu avec leur singularité
propre une forme de dialogue entre sons, chants, textes, gestes et mouvements

dansés.

Daniel Linehan interpréte un solo tourbillonnant dans une transe giratoire
tout en lisant une lettre. Sa création dbddbb associe les qualités musicales
de la poésie Dada a une chorégraphie rythmée par la marche. Du spectacle
HA ! de la chorégraphe marocaine Bouchra Ouizguen jaillissent des voix,
des transes, des frappes des pieds et des mains, des priéres hypnotiques.

Quant a Lisbeth Gruwez, en symbiose avec la bande-son du compositeur
Maarten Van Cauwenberghe, elle livre un spectacle magnétique sur les
impacts physiques de la peur. La piece Suite n°2 de Joris Lacoste
interprétée par cing acteurs performeurs, virtuoses du verbe a la gestuelle
proche d’un chef d’orchestre, nous fait entendre la multiplicité des discours
qui nous informent, nous transforment.

JEUDI 16 MARS
DANIEL LINEHAN
NOT ABOUT
EVERYTHING
DANSE

VENDREDI 17 MARS
DANIEL LINEHAN
DBDDBB

DANSE

SAMEDI 18 MARS
STAGE DANSE
DANIEL LINEHAN

JEUDI 23 MARS
LA NUIT ENTR'OUVERTE
TALA HADID

VENDREDI 24 MARS
BOUCHRA OUIZGUEN
HA'!

DANSE

SAMEDI 25 MARS
STAGE DANSE
CIEO

LUNDI 27 MARS
LISBETH GRUWEZ
WE’'RE PRETTY FUCKIN’
FAR FROM OKAY
DANSE

VENDREDI 31 MARS
JORIS LACOSTE
SUITE N°2
THEATRE

SAMEDI 01 AVRIL
STAGE THEATRE
ENCYCLOPEDIE
DE LA PAROLE
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RE
JEUDI / 16 MARS / CHAPELLE DES REPARATRICES / 19H30 SON
35 MIN / TARIF 8 € AN

CE
DANSE |

DANIEL LINEHAN
NOT ABOUT
EVERYTHING

s|

En amont de sa récente piéce de groupe dbddbb également présentée dans le cadre
de Résonance(s), Daniel Linehan, jeune chorégraphe américain issu de la formation
P.A.R.T.S. a Bruxelles, présente son premier solo Not about everything (2007). La
relation entre parole et mouvement en constitue déja la question centrale. Porteur
d’une détermination intransigeante, Daniel Linehan met en ceuvre le principe
chorégraphique du tournoiement. Il pénétre seul en scéne et commence a tourner
sur lui-méme. La rotation se transforme progressivement en un mouvement giratoire
obsessionnel. Sans jamais s’arréter, Daniel Linehan parle, lit, partage ses pensées et
ses questionnements. Il énumeére tout ce dont il n‘est pas en train de parler : le
désespoir, I'endurance, le gouvernement, les célébrités, les problémes
métaphysiques. Par la-méme, il attire notre attention sur ces questions qui évoquent
le monde, créant un trou noir inversé, I'espace d’un vertige qui peut étre
désorientant, mais aussi I'espace d’une réflexion ou toutes les idées sont libres de
s’écouler et de résonner.

Cette injection d’une sorte d’insolente
exubérance dans des grilles minimalistes
recéle un potentiel superbement
perturbateur. De quoi défier les supposées
évidences du monde - qui ne seront
jamais celles de son spectacle. Ici
déjouées a neuf.

GERARD MAYEN, MOUVEMENT.NET, JUIN 2011.

HIATUS COMPAGNIE / CHOREGRAPHIE ET INTERPRETATION DANIEL
LINEHAN / CREATION LUMIERE JOE LEVASSEUR / DRAMATURGIE
JULIETTE MAPP / EIL EXTERIEUR MICHAEL HELLAND / REGISSEUR
PLATEAU CLIVE MITCHELL // CREE DANS LE CADRE DE THE BESSIE
SCHONBERG/ FIRST LIGHT COMMISSIONING PROGRAM AND CREATIVE
RESIDENCY PROGRAM OF DANCE THEATER WORKSHOP AVEC LE
SOUTIEN DE THE JEROME FOUNDATION (MN, US), THE FORD
FOUNDATION (NEW YORK, US), THE NATIONAL ENDOWMENT FOR THE
ARTS (A US FEDERAL AGENCY), THE NEW YORK STATE COUNCIL OF
THE ARTS, AND THE JEROME ROBBINS FOUNDATION (NEW YORK,

US) // CREE GRACE A THE MOVEMENT RESEARCH ARTIST RESIDENCY
PROJECT, FUNDED IN PART BY THE LEONARD AND SOPHIE DAVIS
FUND (PHILADELPHIA PA, US) // DISTRIBUTION INTERNATIONALE
DAMIEN VALETTE (PARIS, FR) PRODUCTION DELEGUEE ET
DISTRIBUTION EN BELGIQUE CARAVAN PRODUCTION (BRUXELLES, BE)
DANIEL LINEHAN/HIATUS EST ARTISTE-EN-RESIDENCE A L’'OPERA DE
LILLE DEPUIS 2013 ET EST SOUTENU PAR LES AUTORITES
FLAMANDES.
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BIOGRAPHIE RE

Daniel Linehan a travaillé comme danseur et chorégraphe a New York, avant de s’installer a Bruxelles en S O N
2008 ou il a suivi le cycle de recherche a P.A.R.T.S. En tant qu’interpreéte, Linehan a travaillé, entre autres,

avec Miguel Gutierrez et Big Art Group. En 2007-2008, il fut aussi Artiste en Résidence au Movement A N
Research. Dans son propre travail chorégraphique, Linehan cherche a obscurcir en douceur, la frontiére C E

les nombreuses interactions entre la danse et les formes de non-danse, a la recherche d‘improbables
conjonctions, juxtapositions et paralleéles entre les textes, mouvements, images, chansons, vidéos et
rythmes. A New York, il crée, avec une équipe de quatre danseurs, de performances basées sur le texte et
la danse. Il a également collaboré avec Michael Helland sur de nombreux projets en duo. En 2007, il crée
le solo Not About Everything qui, depuis sa premiére, a été joué dans plus de 50 théatres du monde
entier.

Ses projets les plus récents sont Montage for Three (2009), Being Together Without any Voice (2010),
Zombie Aporia (2011), Gaze is a Gap is a Ghost (2012), ainsi que The Karaoke Dialogues (2014).

En 2013 il a créé le livre A no can make space, en collaboration avec le graphiste anversois Gerard
Leysen. Le 1» février 2015, il crée Un Sacre du Printemps a Anvers. Epaulé par le dramaturge et musicien
Alain Franco, il y réunit 13 gradués de P.A.R.T.S et un orchestre live. Le spectacle continue sa tournée
accompagné des pianistes Jean-Luc Plouvier (Ictus) et Alain Franco.

dbddbb, a été créée a I'Opéra de Lille le 3 novembre 2015.

Daniel Linehan/Hiatus est Artiste-en-Résidence a I'Opéra de Lille depuis janvier 2013 et subventionné par
les autorités flamandes.

qui sépare la danse de tout le reste. Il aborde la création du point de vue de I'amateur curieux, en testant | S |

NOTE DU CHOREGRAPHE

La chorégraphie est Espace, Temps, Structure, Corps, Contexte, Théme, Expérience, Audience,
Incertitude.

Espace : L'espace est quelque chose que j'utilise tel quel, plutdét que quelque chose que je congois. Mon
travail est généralement adaptable a des espaces de différentes natures et de diverses dimensions.
J’envisage l'espace du point de vue d'un nomade : I'espace n'est pas stable, mais incertain ; I'espace n'est
pas solide, mais variable, au fil du temps.

Temps : Le temps et le rythme sont des considérations centrales dans mes chorégraphies. Je me pose la
question : quelles sont les tendances qui se développent au cours de 3 secondes, de 3 minutes, ou de 30
minutes ? Comment l'intensité de la performance se dilue-t-elle, s’écoule-t-elle ? Comment I'engagement
du public se dilue-t-il, comment s’écoule-t-il ? Les nombreuses tendances qui se chevauchent dans la
performance générent une structure polyrythmique complexe.

Structure : Je crée souvent des structures temporelles remplies de changements brusques, parce que je
m'intéresse a la discordance qui se produit quand des idées contrastées sont placées les unes a c6té des
autres, dans le temps. En général, le cinéma est un moyen trés efficace pour créer ce genre de
juxtapositions, mais je suis plus intéressé par celles générées par le corps.

Corps : Le corps est mon principal outil chorégraphique. Le corps comprend la forme, la conception,
|'odeur, le godt, la sexualité, la politique, les émotions, les pensées, la voix, I'expression, une histoire, un
présent, un avenir et bien plus encore dont je ne sais rien. Il y a une infinité de perspectives du corps.
Pour chaque projet, je choisis consciemment quelques perspectives principales qui deviennent alors le
cadre du projet.

Frame : La chorégraphie crée un cadre pour la visualisation d’actions prédéterminées. Je m’intéresse aux
événements clairement planifiés a I'avance, a la possibilité de I'erreur ainsi qu’a I'imprévisibilité
d'événements qui se produisent toujours, méme dans le systéme le plus rigide qui soit. La possibilité
d'événements imprévisibles qui échappent a la structure prévue est un theme récurrent dans mon travail.

Théme : Je travaille souvent sur des sujets vis-a-vis desquels je suis ignorant, dont je ne suis pas
spécialiste. Dans cette culture de plus en plus spécialisée, j'essaye d'en apprendre davantage au sujet de
choses pour lesquelles, a premiéere vue, je ne devrais pas avoir d’intérét. Je ne veux pas avoir d'opinion
sur tout, mais je veux poser un regard sur des questions qui me touchent. Méme s’il s’agit de questions
pour lesquelles j‘ai peu d'expérience.

Expérience : Essentiellement, une représentation est une fagon d’offrir une expérience a un public.

Audience : Je présume toujours que le public est intelligent. En outre, chaque membre de 'audience est
intelligent différemment. De ce fait, chaque public apporte une forme d‘incertitude a un spectacle.

Incertitude : La chorégraphie implique beaucoup de choses dont je ne sais encore rien. Je considere la
chorégraphie de maniére ouverte, car il est impossible que je puisse avoir déja imaginé toutes les
possibilités qu’offre la chorégraphie.

DANIEL LINEHAN
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Il'y a des trucs dans la vie qui ne servent a rien, ne changent rien, n'empéchent rien. Par exemple, S O N
tourner en rond durant une demi-heure, a des vitesses infiniment variables, tout en expliquant a voix A N
haute que ce que I'on est en train de faire - en I'espéce, tourner en rond - n'est pas ce que les gens

s'imaginent que I'on fait. Qu'il puisse y avoir de la beauté, de la grace, sinon de la gravité la-dedans est, C E

Et pourtant, lorsqu'il tourne sur lui-méme, —-parfois jusqu'au vertige, Daniel Linehan ouvre en nous de
vastes contrées intérieures. Du moins si nous acceptons de nous laisser faire par la gratuité de son
geste. Si nous acceptons que notre regard se dépouille. Mi-ange mi-samourai, Linehan est un trés jeune
Américain, né a Seattle, passé par New York et maintenant basé a Bruxelles, ou il est membre de Parts
(cycle de formation aux arts de la scéne initié et dirigé par Anne Teresa de Keersmaeker). Pourquoi fait-il
¢a, tourner tel un derviche orphelin de Dieu ou de toute autre croyance ? C'est son affaire. Supposons
qu'a I'dge qui est le sien il veuille ainsi marquer son territoire, poser ici et maintenant les bases de son
art, fixer ainsi le cadre de son combat.

Ici, rien d'autre que le présent ne nous est proposé, nul ressassement, nulle utopie, comme s'il nous
fallait trouver I'horizon au cceur de ce présent. Dés lors, il n'est pas déraisonnable de rapprocher la
démarche de ce Daniel Linehan de celle d'un autre performeur, Mickaél Phelippeau, lequel avec d'autres
moyens interroge les liens entre danse et religion. L'affaire est donc sérieuse.

DANIEL CONROD, TELERAMA N°3133, JANVIER 2010.

pour beaucoup, difficile a admettre. | S |

TOUT OU RIEN. NOT ABOUT EVERYTHING : UN SPECTACLE BOULEVERSANT OU IL NE FAUT « RIEN VOIR »... JUSTE REGARDER.
Enfin un spectacle ou il n'y a rien & comprendre ! Le danseur américain Daniel Linehan nous le serine
tellement qu'il faudrait étre fou pour se casser la téte. Et pourtant... Trente-cing minutes, c'est ce que
dure son spectacle intitulé « Not about everything ».

Trente-cing minutes ou, tel un derviche-tourneur, il entame une danse giratoire, comme possédé par les
volutes aériennes qu'il déploie autour de lui. Son décor, c'est une sorte de Stonehenge horizontal. Un
cercle dont il ne sort qu'a le fin, et matérialisé par des livres et un magazine posés a méme le sol. Mais
attention : il ne faut pas voir la-dedans du sacré. Encore moins de derviche, bien que cela vienne
immédiatement a l'esprit. Il ne faut rien voir. Il le dit en boucle. De plus, c'est traduit. Il le dit en boucle.
De plus, c'est traduit. Il ne faut que regarder. Un homme, fluer, qui n'a pas l'air décidé a vieillir, en tee-
shirt, pieds nus. Un homme qui tourne, sans arrét. Seuls ses pieds assurent leur réle immuable de pivot.
Ce sont dans les mouvements des bras, des mains, de la langue qu'il faut chercher les variations a cette
mécanique hélicoidale. Alors, de quoi s'agit-il ? Non. Ne pas réfléchir. Se dire, enfin, que c'est un bon
spectacle ou il n'y a pas d'enjeu. Ni d'intellect, ni d'affectif, ni de caritatif. Ouais... Quelle performance,
tout de méme ! Aucun signe d'essoufflement, aucune fatigue visible. Il y a sGrement beaucoup plus que
ce qu'on voudrait bien nous faire croire la-dedans. Surtout, une auto-dérision qui tourbillonne et se met
en torsade. En courage. Mister Daniel Linehan, voila un spectacle quelque part bouleversant. A figer dans
nos mémoires.

LE PROGRES, 04 JUILLET 20009.
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DANIEL LINEHAN |
DBDDBB

Depuis sa premiere piéce, Not about everything (2007), ou danse et discours sont soumis a
I"épuisement d‘une course effrénée, le chorégraphe Daniel Linehan creuse la relation entre
parole et mouvement : ¢a parle, ¢a saute, ¢a chante, ¢a crie, ¢a court, ¢a vocalise - dans un
joyeux mélange minutieusement orchestré.
consonances syllabiques d’une langue absurde qu’ils scandent, sur le modéle des
performances vocales dadaistes. Sur scéne, des dizaines de barres métalliques pendues au
plafond — une vingtaine d’entre elles chaussées de baskets — composent un décor en forme
de carillon géant, a la surface duquel miroitent les éclairages. La structure quadrillée de la
marche se met a onduler et a vibrer avec les voix des danseurs, continuellement bouleversée,
conduisant a des conjonctions paradoxales. Jouant avec le non-sens, dbddbb segmente la
réalité pour mieux la comprendre et en ré-articuler les morceaux dans un puzzle sonore
inédit.

« Entre démonstration humoristique de I'insignifiant et formalisme ludique de la chorégraphie,

la derniere création de Daniel Linehan suscite I'intérét du public pour le jeu expérimental et le

plaisir gratuit pris a la forme esthétique. »

FLORIAN GAITE, PARISART.COM, JANVIER 2016.
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HIATUS COMPAGNIE / CONCEPTION ET CHOREGRAPHIE DANIEL LINEHAN / CREATION ET INTERPRETATION MARCUS BALDEMAR, ANNELEEN KEPPENS, LIZ KINOSHITA, DANIEL
LINEHAN, VICTOR PEREZ ARMERO / REGARD EXTERIEUR MANON SANTKIN / SCENOGRAPHIE 88888 / CREATION LUMIERES JAN FEDINGER / CREATION COSTUMES
FREDERICK DENIS / COORDINATION TECHNIQUE ELKE VERACHTERT // PRODUCTION HIATUS (BRUXELLES, BE) PRODUCTION DELEGUEE ET DISTRIBUTION EN BELGIQUE
CARAVAN PRODUCTION (BRUXELLES, BE) / DISTRIBUTION INTERNATIONALE DAMIEN VALETTE (PARIS, FR) / COPRODUCTION OPERA DE LILLE (FR), THEATRE DE LA VILLE-

PARIS (FR), LES SPECTACLES VIVANTS - CENTRE POMPIDOU, DESINGEL CAMPUS DES ARTS INTERNATIONAL (ANVERS, BE), FESTIVAL DE DANSE - CANNES (FR) DANIEL
LINEHAN/HIATUS EST ARTISTE-EN-RESIDENCE A L’OPERA DE LILLE DEPUIS 2013 ET EST SOUTENU PAR LES AUTORITES FLAMANDES

NOTE DU CHOREGRAPHE

Une marche, quelle qu’elle soit, prend souvent place dans un lieu a I'apparence grillagé, un endroit rectangulaire avec
une rigidité tridimensionnelle (comme dans un boulevard urbain). Cependant, dans cette piéce, le c6té rectangulaire
de I'espace scénique sera modifié par la position asymétrique des pendrillons, qui couperont I'espace dans des angles
non perpendiculaires et des courbes circulaires. La rigidité tridimensionnelle de I'espace sera coupée par des mailles
de fils tombant du grill et bougeant doucement grace au vent créé par les déplacements continuels des danseurs a
travers I'espace. Les fils pourront également voler de haut en bas, a certains moments de la chorégraphie, créant une
|égére transparence par rapport a la visibilité de la danse. L'éclairage tombera occasionnellement dans la pénombre,
méme lorsque la danse sera difficilement perceptible, voire invisible, tandis que nous continuerons a entendre les pas
des danseurs. Ceux-ci créeront une sorte de musique de par le schéma de leur marche sur scéne.

Qu’est-ce qu’une « marche », quand elle perd autant de ces éléments qui lui conferent ses vertus traditionnelles ? II
n’y a plus d‘uniformité des formes ou des directions ; plus de slogans éloquents clamés ; plus de type de grille
rectangulaire dans I'organisation spatiale. Et il n‘existe plus de sens de la rigidité ni de la transparence de I'espace. Au
lieu de quoi, une surface qui semble miroiter et onduler. Une marche qui a été recontextualisée et transformée en une
forme méconnaissable, cela nous renvoie a la question de la fagon dont les individus peuvent interagir dans un temps
commun et créer quelque chose de plus large que la notion d’individualité, sans la nécessité d'un accord absolu ou
d’une adhérence stricte a un protocole commun.

Il est tentant de rejeter la marche au pas car elle est désuéte, elle manque d’élégance et est inspirée par un code
ancien d’uniformité. Elle n‘apporte aucune pertinence sur notre mode contemporain qui préne « |'étre ensemble ». |l
en va de méme avec |'esprit Dada R aujourd’hui, ou est la pertinence dans ce mouvement artistique de plus de 100 ans
d’age ? Je pense, moi, que la marche et la poésie dadaiste peuvent resurgir a nouveau. Et si I'on introduit un petit peu
de cet esprit dadaiste dans notre vision de la marche et un petit peu de cette structure de marche dans |’aléatoire du
dadaisme, alors nous pourrons parler de questions contemporaines et nous interroger sur la fagon dont un groupe de
gens peuvent travailler sur un sujet commun et, en méme temps, bouger dans la diversité.

DANIEL LINEHAN
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ENTRETIEN
REALISE PAR GILLES AMALVI, SEPTEMBRE 2015.

Avez Jous utilisé de véritables extraits de la Ursonate de Schwitters ou ces poémes vous ont-ils plutét servi
de source d'inspiration ?

Il n'y a pas de vrais poémes dada. C'est plutot la maniere dont ces poémes sont structurés que nous
avons reprise pour inventer nos propres compositions, en lien avec la piéce. Nous avons par exemple
utilisé le manifeste DADA de Tristan Tzara - mais en enlevant le début des mots pour inventer un nouveau
langage. Nous avons utilisé certains poémes dada comme source, en les mélangeant, en les collant, en
jouant avec eux. A d'autres moments, nous avons inventé notre propre langage, puis nous |'avons placé
dans la structure de la Ursonate de Schwitters. Ce qui m'a intéressé en faisant des recherches sur Dada,
c'est principalement leur maniére de briser les régles, de remettre en question ce qui les précédait de
maniére a ouvrir de nouvelles possibilités formelles. Du coup, je n'essaie pas nécessairement de
respecter tout ce qu'ils ont fait. Il ne s'agit pas d'une démarche patrimoniale - ce qui serait un contresens
vis-a-vis de ce mouvement. Les artistes dada n'essayaient pas de construire un répertoire.

Le point de départ de dbddbb n'est pas de faire une piéce sur la Ursonate ni sur le mouvement Dada. En
fait, je cherchais des textes, des matériaux produisant des effets rythmiques dans la voix ; une langue trés
physique, impliquant des effets de résonnance dans le corps. J'avais également en téte un texte qui se
décale du sens. C'est de cette maniéere que je suis tombé sur la poésie sonore Dada. Le point de départ
c'est plutét la voix en tant que présence physique dans l'espace, pouvant servir de support pour la danse
- ce qui n'est pas trés éloigné de certaines de mes piéces antérieures.

Entre voix et marche, on peut dire qu'existe un effet de boucle : la voix nourrit la dynamique du corps qui
en retour relance la voix. Vous étes Jous appuyé sur ces effets de boucle ?

Pendant le processus de répétition, il nous est arrivé de travailler ces différents aspects séparément : par
exemple sur un matériau vocal seul, ou sur un matériau physique seul. Et nous avions souvent
I'impression qu'il manquait quelque chose tant que la partie vocale et la partie physique n'étaient pas
réunies. Chacune soutient I'autre. On peut étre fatigué physiquement, et alors le chant soutient le corps -
ce qui est paradoxal, dans la mesure ou le fait de danser et de chanter en méme temps produit un effet
d'essoufflement. Il peut arriver que nous soyons trop fatigués pour parler. Mais le plus souvent - et c'est
le point que nous cherchons a atteindre - il se crée un équilibre entre ces deux actions. D'ailleurs si I'on
change I'un des deux paramétres, cela force des transitions. Par exemple, la voix et la marche semblent
fonctionner ensemble, mais lorsqu’un élément de perturbation apparait dans I'un des champs, il se
répercute sur les deux. Si on change de marche, alors la voix est obligée de changer elle aussi. Du coup
nous avons plusieurs fagons d'établir des transitions. Celle que je viens de décrire, en modifiant un petit
élément qui progressivement agit sur le reste, ou alors par coupure brutale. L'aspect entrainant, presque
hypnotique de la marche peut produire sa propre inertie ; ce qui fait qu'on ne peut plus en sortir a moins
de faire une coupe brutale.

D'ou vient ce titre, dbddbb, qui résonne comme un mini-poéme sonore - ou comme un code ?

Au départ, cela renvoyait a une phrase, mais j'ai abandonné la phrase, je trouvais plus intéressant de ne
conserver que les lettres. J'aime leur aspect graphique. J'aime le fait que personne ne sache comment il
faut le dire ou le prononcer. Et cela indique la ligne de travail de la piece : le fait d'essayer d'inventer une
langue nouvelle. On sent le départ d'un rythme, on a envie de poursuivre, d'improviser autour de cette
structure. D'ailleurs, j'ai également travaillé sur différents types de langues inventées : des langues de
linguistes, des langues a l'usage d'une seule personne. Il existe des langues sans verbes. Ou des langues
faites seulement de voyelles. Ou avec seulement 7 syllabes recombinées. ddbbdbdb, pour moi, c'est
['amorce d'une langue possible - comme un code qui fonctionnerait avec seulement 2 ou 3 lettres.

PRESSE

Dans cette derniéere aventure, le jeune chorégraphe américain se révele comme jamais I'héritier de la
danse new-yorkaise, de Cunningham a Trisha Brown, tant il use ici de combinaisons difficiles comme de
mouvements plus relachés. Il s'appuie sur une partition vocale jouée par les danseurs ou I'on -reconnait
|'esprit Dada. Car de I'onomatopée scandée comme des questions par les interprétes, Linehan fait la
réjouissante bande-son de son spectacle. « Omni omni omni/Patsu patsu patsu »... Est rabroué celui qui
croit y reconnaitre un peu de latin : non, aucune langue n'est identifiable dans ces syllabes ! Linehan a
toujours cherché a jouer avec les contraintes. Cette fois, sa promesse est plus simple mais plus
spectaculaire : ces corps-voix formant un tout sont de magnifiques présences. Il invente avec eux un
ballet contemporain trés original, fondé sur toutes les fagons de marcher ou de courir (le décor est un
mobile suspendu de tiges inégales d'ou pendent des baskets ressemblant a celles des interprétes). Il y
compose des figures inattendues, y conjugue rassemblements et parcours solitaires. Linehan et ses
quatre compeéres développent au fond un art de la danse en continu, complexe et drdle, dont on ne sait
quelle est la source : le souffle-son du danseur ou la trajectoire visée par celui-ci, contenant en elle sa
propre détente ?

EMMANUELLE BOUCHEZ. TELERAMA. JANVIER 2016.
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La piéce de Daniel Linehan titrée, dirait-on, par tirage aléatoire de consonnes dentales et labiales,
dbddbb, découverte mi-janvier 2016 a Pompidou, est, d'une part, une création digne de ce nom, de
|"autre, un spectacle “vivant”, le plus sérieusement interprété par I'auteur et ses doubles, le quatuor
polytechnicien formé par Anneleen Keppens, Liz Kinoshita, Marcus Baldemar et Victor Pérez Armero. Cela
démarre dans la pénombre, par le doux balancement d’'un métronome lumineux et muet annongant celui
du corps d’un ballet réduit a I'essentiel, ainsi appelé a s’animer, sous les épées de Damoclés d'un décor
mi-Op, mi-cinétique, mi-bar chimes, designé par des disciples de Soto ayant pris pour nom de pinceau
88888 complété par I'hyperréaliste girouette de deux séries de godillots - dix-sept en tout, si notre
compte est bon, huit paires plus une, la part du pauvre, d’un cygne monopéde ou d’un canard boiteux -
fixant les points cardinaux et rappelant que nous sommes dans I'univers d’un Petipa, d’un Millepied, d'un
Noé Soulier. Cela démarre et ne s’arrétera plus, ou presque, une heure vingt durant. Vétus de collages
textiles confectionnés par Frédérick Denis suivant le principe d’asymétrie inauguré dans les Années folles
par Paul Colin pour de bréves culottes et des tenues légéres scéniques de Joséphine Baker,
industriellement appliqué au milieu années 80 par Thomas Meyer, maquillés de tatouages et de lignes
colorées, différents les uns des autres en méme temps que terriblement élégants, les virtuoses danseurs
s’averent étre aussi des maitres chanteurs. Les individualités se fondent dans une danse chorale, qui va
de la course en maneége a la techno parade en passant par le pointing rap, tandis que les voix modulent a
l'unisson des poeémes phonétiques, pour ne pas dire lettristes, inspirés par Tzara, Huelsenbeck ou Janco.
En rythme - tant il est vrai que les danseurs modernes ont pris I'habitude de compter sur eux - et sur
leurs propres forces. A contretemps, également, ne serait-ce que pour montrer que le reste du temps, ils
ne le sont pas... Que manque-t-il donc pour que I'ceuvre opératique dbddbb soit le chef d’ceuvre
immortel escompté? Pas grand chose, en fait. Plus I'ampleur? Sans doute. Plus de profondeur et
d’intensité? Peut-étre. Plus d'imprévu? Il y a des chances. La “boiterie poétique” chére a Cocteau, par la
pompe annoncée? C’est probable. Toujours est-il que nous avons passé une excellente soirée et que le
spectacle sort de I'ordinaire, si on le compare a ceux des bavards invétérés qui encombrent nos scénes,
aux “perfs” privées d’expression corporelle, aux cabotinages sans entrain ni enjeu a prétention
psychologique, métaphysique ou littéraire, aux tribulations onkriennes d’un New Age hors d’age. On ne
peut faire du neuf qu‘avec du neuf! dbddbb vaut le déplacement et gagnera, c’est certain, a étre revu. Et,
bien entendu... réentendu.

NICOLAS VILLODRE, LADANSE.COM

STAGE DANSE

SAMEDI 18 MARS / 10H-13H ET 14H-17H
THEATRE SARAGOSSE
HIATUS / DANIEL LINEHAN

Daniel Linehan, chorégraphe américain basé a Bruxelles, aborde la création du point de vue de
|"amateur curieux, en testant les nombreuses interactions entre la danse et les formes de non
danse, a la recherche d'improbables conjonctions, juxtapositions et paralléles entre textes,
mouvements, images, chansons, vidéos et rythmes. Pour sa derniere création, dbddbb, Linehan
explore la relation entre mouvement et voix en combinant la marche et ses formes multiples
avec de la poésie sonore inspirée du dadaisme. Pendant le stage, il partage le matériel a la
base du processus de création de dbddbb et explore avec les participants différentes
méthodes de travail autour de ces pratiques afin de générer du matériel de performance,
circulant librement entre différents registres scéniques, travaillant sur les jeux, les actions,
I'improvisation, la mémorisation des mouvements, les partitions vocales et les compositions
rythmiques.

UNE PLACE POUR DBDDBB (VENDREDI 17 MARS) COMPRISE DANS LE STAGE / TOUS PUBLICS TARIF PLEIN 40€ /
REDUIT 25€ + ADHESION 12€
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VENDREDI / 24 MARS / THEATRE SARAGOSSE /
20H30 / 50 MN / TARIF B

BOUCHRA
OUIZGUEN
HA !

Poursuivant le travail qui I'a menée au succés de
Madame Plaza (2010), Bouchra Ouizguen repart en
voyage sur le territoire marocain pour creuser le
rapport que chacune de ses interpréetes entretient,
corps et ame, avec ses obsessions et approfondir
son travail sur le chant, le corps, la langue. Elle
retrouve ces femmes hors normes devenues
danseuses de sa compagnie et plonge plus encore
leurs corps furieusement chargés dans un abandon
qui les abstrait de leurs contours identitaires.
Partant du village de Boya Omar, de sa cuisine, des
ruelles de Tétouan, d’un chant écrit par le poéte
soufi Djalal-Old-DinRdmi, elle est allée sonder le
trouble enfoui en chacun de nous. En tension entre
écriture formelle et inévitable débord du sens, loin
de tout exotisme, le quatuor chante et danse la
folie, cette « richesse de la raison » reléguée aux
marges de notre société.

Bouchra Ouizguen est a I'écoute des
autres, de ceux qui nous effraient ou nous
alienent, de ceux qui sont étrangers a
tous et a eux-mémes, de ceux dont le
silence nous inquiéte et parfois nous
réveille. De ces personnes étranges dont
le grain de voix indique une félure de
I'étre, dont les pliures du corps révelent
une faille de I'ame ou un pincement de
ccoeur. Ces femmes et ces hommes qui,
par l'intensité de leur présence, nous
dévoilent une vie a rebours.
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COMPAGNIE O / DIRECTION ARTISTIQUE, CHOREGRAPHIE BOUCHRA OUIZGUEN /
DANSEUSES, CHANTEUSES KABBOURA AIT BEN HMAD, FATEMA EL HANNA, HALIMA
SAHMOUD, FATNA IBN EL KHATYB, BOUCHRA OUIZGUEN / LUMIERES JEAN-GABRIEL
VALOT, BOUCHRA QUIZGUEN / DOCUMENTALISTE OTMAN EL MERNI S | /
PRODUCTION COMPAGNIE O / COPRODUCTIONS FESTIVAL MONTPELLIER DANSE
2012, LES SPECTACLES VIVANTS - CENTRE POMPIDOU //
KUNSTENFESTIVALDESARTS, FABBRICA EUROPA, INSTITUT FRANCAIS - MINISTERE
DES AFFAIRES ETRANGERS ET EUROPEENNES (PARIS) / ACCUEIL STUDIO INSTITUT
FRANCAIS DE MARRAKECH, ECOLE SUPERIEURE DES ARTS VISUELS DE MARRAKECH,
INSTITUT FRANCAIS DE TETOUAN / AVEC LE SOUTIEN DU PROGRAMME AFRIQUE ET
CARAIBES EN CREATION DE LINSTITUT FRANCAIS / SPECTACLE PRESENTE EN
PREMIERE MONDIALE AU FESTIVAL MONTPELLIER DANSE 2012 // PHOTO HERVE
VERONESE



BOUCHRA OUIZGUEN

Bouchra Ouizguen est une danseuse chorégraphe marocaine née en 1980 a Ouarzazate. Elle vit et
travaille a Marrakech ou elle s’est engagée dans le développement d’une scene chorégraphique locale
depuis 1998.

Autodidacte et danseuse orientale des I'dge de 16 ans, elle crée ses premieres pieces expérimentales
telles que Ana Ounta ou Mort et moi nourries par ses intéréts pour le cinéma, la littérature, la musique...
Cofondatrice de I'association Anania en 2002 avec Taoufig lzeddiou, elle collabore notamment avec
Mathilde Monnier, Bernardo Montet, Boris Charmatz, Alain Buffard avant de fonder sa propre compagnie,
la Compagnie O.

Elle engage alors un travail nourri par ses questionnements sur la société, les arts visuels et les arts
populaires de son pays au c6té d’'une équipe qu’elle a réunie en sillonnant le Maroc. C’est de son travail
sur le son, la performance et la vidéo que surgissent des formes multiples.

Elle recoit en 2010 le prix de la révélation chorégraphique de la Société des Auteurs et Compositeurs
Dramatiques (Sacd) et le prix du Syndicat de la critique Théatre Musique Danse avec le libérateur
Madame Plaza, ou elle partage la sceéne avec trois performeuses issues de la tradition des Aitas.

En 2011, elle crée avec le chorégraphe Alain Buffard le solo Voyage Cola dans le cadre des Sujets a Vif
du Festival d’Avignon. En 2012, elle crée HA! au Festival Montpellier Danse qu’elle jouera en 2013 au
Centre Georges Pompidou, piéce qui inspirera la performance Corbeaux présentée pour la premiére fois
a la Biennale Art In Marrakech en 2014.

En 2015, elle présente Ottof au Festival Montpellier Danse puis au Festival d’Automne.

PRESSE

Un ébranlement. Et une foule de questions. La piéce de Bouchra Ouizguen, créée au festival Montpellier
Danse, laisse sans voix, tant la forme présentée (cérémonie d’exorcisme? performance?) parait hors-
norme. Bouchra Ouizguen, danseuse formée en France, aujourd’hui trés impliquée dans I'émergence
d’une scéne chorégraphique en Afrique du Nord, a sillonné son pays, le Maroc, pour y saisir le sort
réservé aux fous. Elle y a trouvé la matiére de sa nouvelle piece, pour la quelle elle a fait appel aux Aitas,
les artistes de cabaret. Ces redoutables matrones, la téte couverte d’un fichu blanc, inquietent par leur
litanie et leurs hochements de téte mille fois répétés... La transgression apparait palpable, la prise de
risque, évidente. Le choc ressenti est réel, et pourtant notre intelligence bute sur une totale
méconnaissance de cette culture maghrébine et des mystiques soufies. Preuve que la Marocaine ne rate
pas sa cible, alors méme que de nombreuses questions demeurent sans réponse.

Mathieu Braunstein, Télérama, 08 mai 2013.

CHAIRS INOUIES DANS L'INDEFINI

Artiste de rencontres hors du commun, la chorégraphe marocaine Bouchra Ouizguen déjoue les attendus
des regards, toujours sourdement indexés sur I’'héritage orientaliste.

Dans Ha !, ce qui frappe, c’est I'espace. La boite trés noire. Volume hanté d’obscurités, habité par quatre
silhouettes gainées de justaucorps noirs. Sobres et nettes découpes. Mais noir sur noir. Figures poreuses,
sur-imprimées dans I'élément général. Formes séches, prétes a se diluer dans I'espace. Ces quatre
femmes portent des foulards blancs, méditerranéens, juste noués sur le front. Unique contraste. Quatre
taches blanches. Modestes lucioles dans la boite noire. Le regard les suit a la trace, rétinienne.

Et par ce noir des corps dans le noir, ce blanc des tétes qui volettent, se connectent, tout un espace tour
a tour se crevasse et s’effrite, s‘'ordonne aussi, se tend, s’érige. L’ceil doit forer, glisser et divaguer. Se
suspendre puis avancer, patienter puis s’emballer. Ha ! est un monde d’expansions, de délitements et de
divagations. Mais aussi d’agrégations, coagulations et saisissements.

Si I'on s’attarde a pareille description impressionniste, c’est que cela nous en dit long sur les qualités
générales du monde que la chorégraphe Bouchra Ouizguen met en mouvement. Sur la fagon dont cette
piece Ha! mais aussi Madame Plaza précédemment, ont laissé leurs spectateurs commotionnés. Et sur les
horizons de la géographie imaginaire déliée que dessine cette artiste marocaine quand elle insinue des
membranes flottant entre des mondes.

Qui sont ces femmes ? Si Bouchra Ouizguen est une danseuse, Kabboura Ait Ben Hmad, Fatema El Hanna
et Naima Sahmoud ne le sont pas a proprement parler. Elles sont des performeuses contemporaines,
surgies d’un non-prévu; d’un ailleurs hors des circuits internationaux (ou «occidentaux») de I’'expression
contemporaine savante. Ici, il faut relater une anecdote remontant a la création de Madame Plaza, en
2009. La chorégraphe présentait son projet, en conférence de presse du festival Montpellier Danse.
Aussitot la question : puisque cette piece convoquait quatre femmes marocaines sur le plateau, quel
message délivrait-elle sur le voile ? La chorégraphe répondait que sa piéce ne traitait pas de cela.

N’empéche. Avec insistance, la méme question ne cessa de lui étre retournée. Le voile. Et encore le voile.

Réduction a un motif unique, masque opacifiant de toute saisie mentale d'un étre femme et arabe.
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Il'y aici une insistance qui conduit a envisager que le voile au XXlesiecle fonctionnerait, dans I'imagerie R E

mondialisée, en pendant exact et nécessaire du dévoilé libidineux de I'orientalisme des siécles passés. S O N
Poursuivons I’hypothése : ce possible retournement du méme aurait-il a voir avec un déplacement

historique et géographique des figures, dans un registre de |'altérité reconduit ? Le fantasme du dénudé A N
érotique aurait été celui d’'une Arabie toute lointaine, quand I’écran du voile viendrait se poser sur I’Arabe C E

coeur des représentations accompagnant le devenir immigré des figures arabes...

Bouchra Ouizguen rencontre Kabboura Ait Ben Hmad, Fatema El Hanna, Naima Sahmoud. Ces femmes
sont des héritieres des Aitas, plutdét des chanteuses, convoquées a I'occasion des réjouissances, des
noces, qui se produisent aussi au cabaret. Au regard des conventions sociales, leur assignation est
typique de la figure sacrificielle de |'artiste scénique : recherchée, célébrée et, en méme temps, reléguée,
méprisée comme femmes de mauvaise vie.

Ces partenaires de Bouchra Ouizguen ne sont plus des jeunes filles, loin s’en faut. Elles sont d'une
corpulence massive, qui impressionne. Et tout en tempérament physique et en traits marqués du visage,
suggérant des parcours hors normes, sans trop de cadeaux de la vie. Ce sont de trés fortes artistes de la
scéne. Ces femmes conjuguent les consciences du regard. Souvent le leur est projeté loin (foyer intérieur
rayonnant de connexions). Elles sont présences. Seules présences. Furieusement chargées.

Comment situer Bouchra Ouizguen a leurs cotés ? Sa rondeur de chair la rapproche d’elles. Elle s’en
distingue par une expressivité générale plus «actuelle», comme par sa maitrise assurée de ses
coordinations de danseuse. Mais toujours trés connectée, on la ressent leader discrete quand il faut
soutenir et borner l'insistance des tempi. Le dialogue alors instauré tiendrait d'une greffe, d’une
hybridation ; non de la dramatisation d’un registre arrété de I'altérité.

Sans forcément s’éloigner physiquement trés loin de Marrakech, les piéces de Bouchra Ouizguen se
conjuguent dans une circulation de sinuosités. Les corpulences méme de leurs interpretes suggerent
quelque chose de l'indistinction.

Bouchra Ouizguen ouvre un laboratoire de production de corps; leurs présences non planes, détachées
de leurs usages d’exposition monumentalisée, les diffracte en surfaces de projection interprétative ; les
abstrait de leur régime d’assignation conventionnel, et s’approche au plus prés d’un concept de
déterritorialisation des imaginaires. Toute une humeur de joie tranquille, de fantaisie patiente et
d’autorisation, empreint la langueur de ces femmes occupées a se réinventer. Par des jeux physiques, des
tentatives, des articulations. Dont la bonne blague, mais justement cruelle, d’'une mémorable performance
de genre au masculin.

Madame Plaza a laissé un souvenir bouleversé, affolé et heureux. Comme revenu d’un Orient de femmes
auto-enfantées dans une mosaique de chairs sonores et inouies - ces artistes continuent de chanter -
cette piéce parut redire la bonne nouvelle de I'indéfini de ce que peut un corps. Plus sombre et
souterraine, Ha! est allée fréquenter un village de fous du Maroc. Dans les pratiques populaires d’un Islam
hétérodoxe, des lieux de pélerinage voient affluer des gens en proie au déreglement mental. Certains s’y
attardent, pris en charge par des confréries. De fréquentes cérémonies, entre incantations et transes, peu
communicables hors folklore, ont valeur de traitement social, pré-foucaldien en quelque sorte, de la
maladie mentale. La est la danse.

Les corps de Ha! ont pu, ainsi, s’enfoncer beaucoup plus loin dans un abandon de soi qui transgresse les
bordures identificatoires des personnalités.

On n’esquivera pas ici la question que nous a suggérée la découverte captivante de Ha !. Cette piéce est
structurellement vouée a une diffusion dans le réseau scénique international, ou elle ne peut qu’étre
gagnée par une charge d’étrang(ére)eté. Alors porteuse de marques d’un extraordinaire issu d’une culture
tout autre, en partie secret, la voici confrontée au péril d’une récupération dans les inépuisables
circonvolutions mentales de I'exotisme. Cela engage une responsabilité des regards, qui dépasse les
pouvoirs de ses seuls auteurs et interpreétes.

Bouchra Ouizguen s’occupe a présent d’une rencontre autre : celle de I"écrivain marocain Abdellah Taia.
Toute sa littérature est pétrie du bricolage existentiel de son enfance dans les quartiers populaires de
Rabat. La, au défi de la norme affichée et des préceptes religieux, se pratiquent mille détours et écarts
d’une (homo)sexualité en paradoxales libertés. Ayant néanmoins choisi de vivre a Paris pour assumer son
devenir gay, Abdellah Taia bridle d’incarner, au c6té de Bouchra Ouizguen, une mobilité des performances
de genre, qu’il souhaiterait nourrie de tradition populaire arabe, non des seules théories universitaires
américaines. Autres déplacements.

GERARD MAYEN, MOUVEMENT, 31 OCTOBRE 2012.

proche cohabitant dans I'espace occidental. Il faudrait alors continuer de dérouler un fil orientaliste au | S |
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PROJECTION / RENCONTRE

JEUDI 23 MARS / 20H15
CINEMA LE MELIES
LA NUIT ENTR'OUVERTE

TALA HADID

PRESENTE PAR BOUCHRA OUIZGUEN

A l'occasion de sa venue pour la piéce HA /, la chorégraphe Bouchra Ouizguen présente le film
La nuit entr'ouverte de la réalisatrice marocaine Tala Hadid. Née a Londres d’'une mére
marocaine et d’un pére irakien, Tala Hadid étudie les Beaux Arts et la philosophie a la Brown
University de Providence (Etats-Unis). Son premier long-métrage de fiction est tourné entre le
Maroc, la Turquie et I'lrak : La nuit entr’ouverte (2014). Le film, d'une actualité brllante parle
d'un homme qui, de retour au Maroc, se met en quéte de son frére disparu, probablement
enrdlé par les djihadistes. Tala Hadid capte I'image manquante des musulmans non djihadistes
face aux nombreux films représentant I'enrélement de jeunes croyants.

EN PARTENARIAT AVEC LE CINEMA LE MELIES.

WORKSHOP DANSE

SAMEDI 25 MARS / 10H-13H
THEATRE SARAGOSSE
COMPAGNIE O

BOUCHRA OUIZGUEN

Bouchra Ouizguen invite le public a découvrir le travail de la Compagnie O, compagnie
marocaine de danse contemporaine basée a Marrakech, a travers un atelier mené
collectivement par toute la compagnie. Seront proposées des pistes qui guident leur travail
d’improvisation. La compagnie propose également de godter a différentes danses marocaines
qui appartiennent culturellement a plusieurs régions du sud du Maroc.

Danseuse chorégraphe marocaine, Bouchra Ouizguen vit et travaille a Marrakech ou elle s’est
engagée dans le développement d’une scéne chorégraphique locale depuis 1998. Autodidacte
et danseuse orientale des I'dge de 16 ans, elle crée de premiéres pieces expérimentales
nourries par ses intéréts pour le cinéma, le silence, la littérature, la lumiére, la musique, la mort
avant de fonder la Compagnie O en 2010. Elle collabore notamment avec Mathilde Monnier,
Bernardo Montet, Boris Charmatz.

TOUS PUBLICS / TARIF UNIQUE 20€
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LUNDI / 27 MARS / THEATRE SARAGOSSE / RE
20H30 / TARIF B SON

AN
DANSE CES|

LISBETH GRUWEZ |
WE'RE PRETTY FUCKIN’
FAR FROM OKAY

Lisbeth Gruwez, ancienne égérie et collaboratrice de Jan Fabre, développe au sein de la
compagnie Voetvolk une recherche chorégraphique qui repose sur l'intensité autant que sur la
précision du geste dansé. We're pretty fuckin’ far from okay, spectacle magnétique, est le
troisieme volet d’un triptyque sur le corps extatique amorcé avec It’s going to get worse... et
AH/HA, piéce galvanisante et chorale autour du rire.

Lisbeth Gruwez continue ici de sonder les émotions humaines les plus primitives, par le biais
notamment d’un travail sur la voix et la respiration. Pour creuser I'expérience de I'angoisse
comme une matiére physique, la chorégraphe s’associe avec le performeur Nicolas Vladyslav,
comédien et mime, qui pense le réel par le biais du corps. Ensemble, ils endossent les
symptdmes de la peur : accélération du pouls, de la respiration, transpiration... toutes
manifestations corporelles et vocales de la transe. Ils soumettent leurs propres corps a une
panique que les techniques de respiration permettent d’accentuer ou d’atténuer jusqu’a la
détente. De cette circulation entre zones de peur et de bien-étre, le public n’est pas exempt.
Artiste bruiteur, Maarten Van Cauwenberghe regle la synchronisation entre son état et celui
des deux interprétes, diffusant sous les sieges une bande-son qui immerge le spectateur.
N’ayez crainte cependant, la remontée se fera en douceur !

VOETVOLK VZW / CONCEPTION ET CHOREGRAPHIE LISBETH GRUWEZ / COMPOSITION,
CREATION SON ET ASSISTANT A LA CHOREGRAPHIE MAARTEN VAN CAUWENBERGHE /
INTERPRETATION LISBETH GRUWEZ, NICOLAS VLADYSLAV / DRAMATURGIE BART VAN
DEN EYNDE / COSTUMES VERONIQUE BRANQUINHO / CREATION LUMIERE HARRY
COLE ASSISTE DE CAROLINE MATHIEU / SCENOGRAPHIE MARIE SZERNOVISZ /
REPETITEUR LUCIUS ROMEO-FROMM // PRODUCTION VOETVOLK VZW /
COPRODUCTION LA BATIE-FESTIVAL DE GENEVE, KVS, LE PHARE - CENTRE
CHOREGRAPHIQUE NATIONAL DU HAVRE NORMANDIE, THEATER IM PUMPENHAUS, LES
BRIGITTINES, TANDEM ARRAS-DOUAI, WEIMAR KUNSTFEST AND TROUBLEYN|JAN
FABRE. / RESIDENCES TROUBLEYN|JAN FABRE, BUDA KUNSTENCENTRUM, STUK, LES
BRIGITTINES DIFFUSION KEY PERFORMANCE / AVEC LE SOUTIEN DE VLAAMSE
GEMEENSCHAP & NONA // PHOTOS LUC DEPREITERE
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LISBETH GRUWEZ

Lisbeth Gruwez commence le ballet classique a I'dge de 6 ans, puis se forme a la danse contemporaine
au sein de I'école P.A.R.T.S. Dés 1999, elle travaille avec Jan Fabre dans la compagnie Troubleyn, ou elle
rencontre le musicien/compositeur Maarten Van Cauwenberghe. Ensemble, ils fondent la compagnie
Voetvolk, avec laquelle ils présentent leur premiére création Forever Overhead, en 2007 puis entament
une recherche mélant composition dansée et musicale, avec une esthétique inspirée du street style.
Anarchie et contrdle sont les maitres-mots de leur recherche. Depuis sa création, Voetvolk a produit
sept pieces, du solo a la piece collective, dont Birth of Prey (2008), HeroNeroZero (2010), ou

encore L'Origine (2011) et It's going to get worse and worse and worse, my friend, qui est toujours
dansé. En 2014, la piece collective AH/HA est créée, puis le solo Lisbeth Gruwez dances Bob

Dylan (2015). « La danse comme simple méthode n'est plus suffisante a la création. La danse
contemporaine ne peut plus étre séparée de la performance dans son sens large. Nous pensons que
pour atteindre ce qui doit étre dit, tous les aspects de notre pratique physique doivent étre envisagés ».
Lisbeth Gruwez and Maarten Van Cauwenberghe sont en résidence au Troubleyn/Laboratorium de Jan
Fabre a Anvers.

PRESENTATION

We're pretty fuckin' far from okay travaille les peurs et les angoisses. En choisissant d'installer le public
face a un couple de danseurs pris dans un dispositif simple : homme, femme, chaises, couloirs de
lumiére... Lisbeth Gruwez ne souhaite pas parler du couple mais de I'individu, de ses réactions
émotionnelles, psychologiques et physiques quand il ressent de la peur. Par un vocabulaire de gestes
inventoriés de nos réflexes naturels et quotidiens, la chorégraphe propose a chacun de se reconnaitre
et s'identifier. Le point de départ du travail : les films d'horreur d'Alfred Hitchcock et en particulier Les
oiseaux car « la peur dont on y parle est irrationnelle. C'est une phobie voire une paranoia. Et ¢a
résonne fortement dans notre monde actuel ». Par une montée progressive du mouvement, par la
sensation continue d'avoir de plus en plus besoin de l'autre, par des nappes sonores qui s'ajustent en
temps réel, et par cet acte commun de respirer, la piece propose une expérience immersive. La peur a
cette si grande force de mettre le corps en transe, d'obstruer I'esprit et de le déconnecter « du vouloir
et du faire » qu'elle est un terrain de jeu virtuose pour les danseurs. Troisiéme volet d'une recherche sur
le corps extatique, We're pretty fuckin' far from okay est cette fois-ci un duo en résonance avec le solo
It's going to get worse and worse and worse, my friend (2012), et la piece collective AH/HA (2014).
Quand il est question aujourd'hui de contréler l'incontrblable, est-il vrai que si la pensée se perd, le
corps aussi ?

TEXTE DU FESTIVAL D'AVIGNON 2016

ENTRETIEN
PROPOS RECUEILLIS PAR MOIRA DALANT POUR LE FESTIVAL D'AVIGNON 2016.

Vous parlez d‘angoisse et de peur donc d’émotions. Comment cela se transcrit-il au plateau ? Comment
cette piéce prend-elle naissance ?

Lisbeth Gruwez : Le point de départ de We're pretty fuckin’ far from okay est un rapport a I'espace. Il
faut imaginer deux chaises cbte a cote sur la scéne qui déja créent une situation : les deux chaises sont
séparées et deux mondes différents se cétoient sans se rencontrer. Il y a une séparation mais la
rencontre est imminente et de toute évidence arrivera. Cette mise en espace oblige le spectateur a
avoir un regard « ping-pong » de I'homme a la femme, en permanence. J'ai choisi un duo homme/
femme mais en les séparant le plus longtemps possible par I'espace et aussi par deux tunnels de
lumiere qui séparent les corps et leurs mouvements. Le contact entre les deux vient plus tard. En
premier lieu, cela ne parle pas de couple, il n'y a pas de crise de couple. Puis quand la rencontre se fait,
I'un devient indispensable a I'autre. S’il n’y a pas I'un, I'autre tombe. J’ai choisi un homme et une femme
car leurs respirations et énergies sont différentes et complémentaires. Le duo est « toi » et « moi », pas
tout a fait le couple. On parle de I'autre, qui est un étranger mais pas complétement différent. Le
langage chorégraphique est alors basé sur des réflexes naturels liés aux gestes quotidiens. Pour cela,
nous nous sommes inspirés des mouvements des films d’horreur d’Alfred Hitchcock dont I'alphabet
gestuel simple prend appui sur des mots comme « suspicion », « peur ». Ce qui régle la peur est avant
tout la respiration mais m‘asseoir sur une chaise - action qui m‘est venue intuitivement - permet
d’encadrer tout le mouvement. Pour le spectateur, une situation reconnaissable se met en place, et
peut-&tre méme un début d’histoire. Je travaille sur I'abstrait mais jusqu’a une certaine limite. Quant aux
danseurs, leurs mouvements évoluent de la caresse a la frénésie, pour signifier le malaise et I'inconfort.
Cette progression parle du monde dans lequel on vit, un monde qui nous demande d’étre toujours
vigilants, méfiants. Cet effet est amplifié avec la bande sonore, il y a le son réel et le son enregistré,
multiplié, dispersé dans le lieu du théatre. Le son tourne et emmene les spectateurs de fagon
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immersive. C’est un peu le concept de « Little sisters » aprés celui de « Big brother ». Tout ce que tu fais
est vu, sur Internet et mis dans une database. « Little sisters », c’est un peu comme si 1000 personnes
respiraient dans ta nuque. Cela parle de ’'homme moderne qui est pétri d'impulsions mais a la sensation
de devoir toujours regarder autour de lui. Il est vrai qu’une atmosphére de méfiance est latente, et les
médias n‘aident pas toujours a appréhender autrui, le voisin. Le journal télévisé utilise souvent des mots
forts comme « terreur », « peur », ces mots reviennent comme un mantra. La télévision et Internet sont
de réels hypnotiseurs. Les pieces sont souvent révélatrices de ce que I'on vit. Pour ma part, si je nai plus
de télévision car je I'ai jetée, la peur, je la cherche d’abord en moi. Je me suis demandé pourquoi je
fumais autant. Angoisse ? Peur ? J’en suis venue a la respiration. C’était la graine, le point de départ du
travail. Tout débute souvent d’une chose personnelle sur laquelle on applique un filtre poétique afin de
donner a la piéce une portée universelle.

Puisque vous parlez d’une expérience plus large, We're pretty fuckin’ far from okay est-elle congcue comme
une expérience collective, incluant le spectateur physiquement. Par la modification du rythme de sa
respiration par exemple ? Ou encore par la compréhension du quotidien ?

La peur est présente dans l'air qu’on inspire et expire. Alors oui, j'espére orchestrer la respiration du
public a I'intérieur méme de la piéce. Pour moi, le public n‘est pas une marée noire. On a déja eu cette
expérience avec AH/HA (2014), notre précédent spectacle, ou on voyait les spectateurs vibrer en méme
temps que nous. J'aime bien commencer une piéce de fagon assez froide et conceptuelle pour enfin
descendre de la téte jusqu’au ventre (en passant par les poumons). Avec We're pretty fuckin’..., je
souhaite rendre le public conscient de sa respiration en sortant de salle. Car c’est la respiration qui
influence notre état émotionnel. En une respiration, I'état peut prendre feu ou se calmer. La respiration
est une arme salvatrice, chacun ayant son propre rythme. De plus, dans mon rapport au public ou aux
gens en général, j'adore les observer et rester tout prés des mouvements qu’ils peuvent reconnaitre. Mais
il s’agit de les faire avec une telle qualité que cela devient de la danse. C’est par la répétition et la
concentration que ces gestes finissent par devenir abstraits. Abstraits mais humains. C’est ¢a que
j'apprécie chez Trisha Brown, ces mouvements simples et proches de nous. Ce que j'y ajoute, c’est un
contact réel avec le public, par la musique par exemple, quelque chose qui 'emméne avec nous, qui le
met en immersion. Maarten Van Cauwenberghe et moi créons aussi beaucoup en direct pendant les
représentations. Cela nous donne une liberté et du vivant. Je suis convaincue que cette tension entre la
technique et la scéne permet d’inclure et d’envelopper le public. Une chorégraphie commence toujours
par un geste trés concret et devient peu a peu de la danse. We're pretty fuckin’ far from okay fait partie
d’un triptyque sur le corps extatique, avec le solo It’s going to get worse and worse and worse, my friend
(2012) et la piéce collective AH/HA (2014). En effet, un corps en état de peur est une forme d’extase. Un
corps en extase est un corps qui est hors contréle, en perte de conscience, que nous tentons de
contréler par le mouvement. Il s’agit de contréler I'incontrélable. Car si la pensée se perd, le corps
tombe. Les deux sont étroitement liés dans cet exercice. C’est pourquoi le cycle sur le corps extatique
est loin du mouvement recherché et complexe, mais lié directement a l'instinct. Quand tu es en extase, tu
ne penses plus. C’'est pour ¢a qu’on ne fixe rien, on met un alphabet en place et on recrée chaque

soir. Tu ne dois plus penser mais faire. Nous ne sommes pas un collectif politique mais il y a toujours un
aspect politique qui émerge de la piece. AH/HA, par exemple, parle d’un rire vécu collectivement et de
comment le groupe peut exclure un individu. C’est assez violent comme situation. Ca raconte une
dynamique de groupe, une société, dans laquelle une solitude se dessine irrémédiablement. On est
ensemble mais toujours seul.

Pensez- vous cette piéce de maniére cathartique ?

Mon but personnel avec cette piéce était d’arréter de fumer, car c’était lié a une angoisse, et il s’agit de
regarder la peur, I'angoisse, dans les yeux, pour la faire diminuer. Il y a évidemment un chemin du
personnel a l'universel. Les mouvements que I'on danse ici sont issus de notre mémoire collective, le
langage chorégraphique est alors fidéle aux gestes qui constituent notre quotidien, des gestes simples
pour parler de la peur. On peut s’identifier, s’y retrouver. lls ne sont pas loin de la vie. En tant qu’artistes,
nous sommes virtuoses par la précision, pas par la forme. Regarder ces gestes qui deviennent répétitifs
peut provoquer le spectateur et son mouvement méme. Il y a une certaine pensée de la catharsis mais
j’aimerais qu’elle advienne tout au long de la piéce, pas seulement a la fin. Je reste assez radicale, et
fidele aux « mouvements hitchcockiens », au travail sur la respiration et a cette notion d‘inconfort. Sans
mettre trop de philosophie, j'utilise d’abord des verbes actifs qui se traduisent en mouvement. Ensuite la
pensée vient. Il s’agit surtout de toucher les gens de maniére individuelle. C’est dans le regard des
spectateurs que se trouve le sens. Peut-étre que certains penseront a ce gqu’ils ont vécu en 2015 a

Paris, aux événements liés a la peur. Le propos doit étre clair mais rester ouvert. Je crée seulement le
squelette, j’enleve le surplus, pour laisser le public face a son imaginaire. C’est pourquoi j’utilise peu de
décors et d’effets techniques. La danse offre un langage direct pour communiquer tout en laissant le
spectre large et ouvert a I'interprétation. Tout est dans la suggestion, comme dans les films d’Hitchcock.
Les Oiseaux est le film qui a le plus influencé cette piéce car la peur dont on y parle est irrationnelle,
c’est une phobie voire une paranoia, incontrélable, et ¢a résonne fortement dans notre monde actuel. On
a une vision en tunnel quand on est soumis au stress de la peur, rien ne peut nous sortir de cet état en
dehors de la respiration, c’est-a-dire de nous-mémes. On est notre propre sauveur ou saboteur. Il y a de
|’espoir dans cette piéce, mais on ne sait pas encore dans quelle mesure c’est noir ou porteur d’espoir.
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un duo stupéfiant qu’elle danse avec Nicolas Vladyslav.

Le début du spectacle ne peut que nous rappeler La Chambre, ce film des chorégraphes francgais Joélle
Bouvier et Régis Obadia, non seulement a cause de la danse fixée sur les chaises, mais aussi a cause de
la respiration, ces souffles brusques qui accompagnaient chaque mouvement au point que, pour tous les
films de la compagnie, une prise de son spéciale avait lieu en studio pour bien accentuer ces bruits, un
peu comme dans la bande son de Maarten Van Cauwenberghe qui dispose en mémoire d’une quantité
industrielle de respirations, de souffles qu’il applique a la danse sur scene.

Méme assis, les danseurs font preuve d’énergie. Les mouvements brusques sont un peu de la nature de
ceux qu’on fait pour pousser une méche de devant ses yeux ou chasser une mouche qui nous agace. Vifs,
courts, rapides, énervés, les gestes sont la précis, sans fioriture. Parfois les lumiéres et les postures sur
les chaises, font penser a une toile de Bacon comme ce portrait de George Dyer Talking. Lorsque le
mouvement s’accélére, on pense aussi aux Oiseaux de Hitchcock tant la danse traduit une peur, une
angoisse...

La piece ne se passe pas assis et les danseurs finissent par se dresser. lls font quelques portés, avec
lenteur. lls s’accrochent I'un a l'autre, a leurs vétements, T shirt mouillés de sueur, pantalons. Leurs
bouches sont secouées de rictus. Le son est un mélange de cris et de bruits sourds comme lorsqu’on a la
téte dans I'eau... Les images et témoignages des derniers attentats nous reviennent en mémoire. Les
éléments du décor apparaissent et disparaissent comme par magie et lorsque la lumiére des néons arrive
au lointain, elle est cachée, petit a petit, par un mur posé de chaque c6té du plateau qu’on avait a peine
remarqué... lIs finissent par terre dans un duo ou ils grattent le sol comme dans Les Raboteurs de parquet
de Caillebotte. On sent I'effort. On sent I'obsession a travers les mains qui frottent, qui vont de gauche a
droite comme pour creuser, marquer, laisser des traces autour d’eux.

Avec ce duo, Lisbeth Gruwez et Maarten Van Cauwenberghe marquent indéniablement des points. On est
captivés, presque hypnotisés par toute cette concentration de tensions qui trahit et fait ressentir une
peur, une angoisse, une oppression. Tout le travail sur le souffle, la respiration permet de traverser ces
états. Nicolas Vladislav est aussi puisant et engagé que Lisbeth Gruwez Tout en étant ensemble, ils
déploient chacun une partition bien différente faisant penser plus a deux solo-solitude qu’un a un duo
fusionnel. Il y a une force réelle dans ce travail, des moments subjuguants ou I'on se prend a avoir peur
alors que, c’est bien connu, tout va bien en ce bas monde...

ETIENNE SPAE, INFERNO, 21 JUILLET 2016.

« WE'RE PRETTY FUCKING’FAR FROM OKAY », LE RETOUR DES ENFANTS PRODIGES A N

On a déja croisé Lisbeth Gruwez et Maarten Van Cauwenberghe dans la cour d’honneur dans Je suis sang

du bouillonnant Jan Fabre. Quant a Lisbeth Gruwez, elle est a tout jamais dans nos mémoires avec C E |
Quando ['uomo principale, son solo huileux imaginé pour elle par le méme Jan Fabre. lls reviennent avec | S

AU FESTIVAL D’AVIGNON LA BELGE LISBETH GRUWEZ OSE AVEC WE'RE PRETTY FUCKIN’FAR FROM OKAY UN DUO COMME UNE
MONTEE DE STRESS. GLACANT.

« Il'y a de I'espoir dans cette piece, mais on ne sait pas encore dans quelle mesure c’est noir ou porteur...
d’espoir » dit, non sans distance, Lisbeth Gruwez a propos We're Pretty Fuckin’Far From Okay. Pour sa
premiére invitation a Avignon, I'ancienne danseuse de Jan Fabre, chorégraphe depuis une dizaine
d’années déja, ne fait pas dans la demie mesure. En fait We're Pretty Fuckin’Far From Okay est du genre
anxiogene avec son tandem de solistes en plein doute : sur une paire de chaises, leurs mouvements
contraints par on ne sait quelle menace, Lisbeth Gruwez et Nicolas Vladyslav jouent une partition réglée
au cordeau ; peur de I'autre ou de soi-méme, gestuelle protectrice, accélération progressive pour finir
dans un bouquet de mouvements comme en cut-up.

L’artiste a travaillé tout autant sur le vocabulaire des gestes a |I'ceuvre dans le cinéma de Hitchcok que sur
les peurs contemporaines. Autant dire une matiere inépuisable en ces temps troublés. Le début de We're
Pretty Fuckin’Far From Okay saisit d’ailleurs le public a froid -a moins que ce ne soit la climatisation du
Gymnase Paul Giéra! On ne sait sur quel pied danser pour tout dire : avec une piece comme AH/HA on
entrait dans le vif du sujet dés les premieres minutes ici la tension va peu a peu monter d’un cran. Car
cette peur qui paralyse souvent les mouvements va, selon Lisbeth Gruwez, libérer les corps : on assiste a
un ballet mécanique d‘une incroyable virtuosité sans effet autre que le souffle -coupé ?- et la sueur.

« J'aime bien commencer une piéce de fagon assez froide et conceptuelle » dit encore Gruwez dans le
programme « pour enfin descendre de la téte jusqu’au ventre (en passant par les poumons) ». Pour cette
plongée en apnée, prenez votre souffle : We're Pretty Fuckin’Far From Okay risque de vous emporter trés
loin.

PHILIPPE NOISETTE, SCENWEB.FR, 19 JUILLET 2016.
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JORIS LACOSTE
L'ENCYCLOPEDIE
DE LA PAROLE
SUITE N°2

L’'Encyclopédie de la parole est un projet collectif initié par Joris Lacoste en 2007,
destiné a archiver toutes sortes d’enregistrements de paroles. Puisant dans ce fonds
hétéroclite, il compose un cycle de quatre suites chorales a la fois incongrues et
stimulantes. Suite n° 2 est I'incarnation physique par cing comédiens-performeurs
éblouissants d‘une série d’actes de parole en seize langues : déclarations de guerre
ou d’amour, menaces, promesses, supplications... Du discours de Georges Bush
appelant a la guerre en Irak au cours de gym croate, en passant par la réclamation
d’une cliente d’une entreprise de téléphonie colombienne, tout intéresse et séduit.
Avec ce portrait sonore de notre monde, harmonisé par le compositeur Pierre-Yves
Macé, Joris Lacoste a congu un spectacle qui s’adresse aussi bien aux sémiologues
gu’aux ados.

« Dans Suite n°2, il y a du drame, de la tragédie et de la comédie, qui sont
ceux d’'un monde qui est le ndtre, avec ses catastrophes, ses conflits, son
absurdité, ses combats et ses échappées belles. Tout est réel, mais ce réel
nous atteint d’une tout autre maniére que par le biais des médias
d’information, parce que Joris Lacoste fait montre d’une virtuosité soufflante
dans la composition, et parce qu’il dirige en chef d’orchestre cing excellents
acteurs-performeurs-musiciens. »

FABIENNE DARGE, LE MONDE, OCTOBRE 2015.
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CONCEPTION ENCYCLOPEDIE DE LA PAROLE / COMPOSITION ET MISE EN SCENE JORIS LACOSTE / CREATION MUSICALE PIERRE-YVES MACE /
INTERPRETATION VLADIMIR KUDRYAVTSEV, EMMANUELLE LAFON, NUNO LUCAS, BARBARA MATIJEVIC, OLIVIER NORMAND / ASSISTANCE ET
COLLABORATION ELISE SIMONET / LUMIERES, VIDEO ET REGIE GENERALE FLORIAN LEDUC / SON STEPHANE LECLERCQ / COSTUMES LING ZHU /
PROGRAMMEUR VIDEO THOMAS KOPPEL / ASSISTANTE VIDEO DIANE BLONDEAU / TRADUCTION - GESTION DE PROJET MARIE TRINCARETTO /
RELECTURE ET CORRECTIONS JULIE ETIENNE / COACHING VOCAL VALERIE PHILIPPIN ET VINCENT LETERME / COACH LANGUES AZHAR ABBAS, AMALIA
ALBA VERGARA, MITHKAL ALZGHAIR, SABINE MACHER, SOREN STECHER-RASMUSSEN, AYAKO TERAUCHI BESSON COLLECTEURS CONSTANTIN
ALEXANDRAKIS, MITHKAL ALZGHAIR, RYUSEI ASAHINA, ADRIEN BARDI BIENENSTOCK, JUDITH BLANKENBERG, GUISEPPE CHICO, MANUEL COURSIN,
DAVID-ALEXANDRE GUENIOT, LEO GOBIN, HAEJU KIM, MONIKA KOWOLIK, FEDERICO PAINO, PAULINE SIMON, AYAKO TERAUCHI BESSON, HELENE ROOLF,
ANNEKE LACOSTE, MAX TURNHEIM, NICOLAS MELARD, TANJA JENSEN, LING ZHU, VALERIE LOUYS, FREDERIC DANOS, BARBARA MATIJEVIC, VLADIMIR
KUDRYAVTSEV, OLIVIER NORMAND, NUNO LUCAS / PRODUCTION ET ADMINISTRATION DOMINIQUE BOUCHOT ET MARC PERENNES / RECHERCHE
PRODUCTION ET DIFFUSION JUDITH MARTIN — LIGNE DIRECTE / LANGUES ANGLAIS, JAPONAIS, FRANCAIS, ARABE, NEERLANDAIS, ALLEMAND,
PORTUGAIS, ESPAGNOL, RUSSE, CROATE, LINGALA, CHINOIS, DANOIS, SANSKRIT, OURDOU SOUS-TITREES EN FRANCAIS // PRODUCTION ECHELLE 1:1
(COMPAGNIE CONVENTIONNEE PAR LE MINISTERE DE LA CULTURE ET DE LA COMMUNICATION / DRAC ILE-DE-FRANCE). / COPRODUCTION T2G
THEATRE DE GENNEVILLIERS / FESTIVAL D’AUTOMNE A PARIS, ASIAN CULTURE COMPLEX - ASIAN ARTS THEATER GWANGJU,
KUNSTENFESTIVALDESARTS, THEATRE VIDY-LAUSANNE, STEIRISCHER HERBST FESTIVAL, THEATRE AGORA-SEINENDAN, LA VILLETTE - RESIDENCES
D’ARTISTES 2015, THEATRE NATIONAL DE BORDEAUX EN AQUITAINE, ROTTERDAMSE SCHOUWBURG. / SUITE N°2 EST CO-PRODUITE PAR NXTSTP AVEC
LE SOUTIEN DU PROGRAMME CULTURE DE L'UNION EUROPEENNE. AVEC LE SOUTIEN DE L/INSTITUT FRANGAIS DANS LES CADRE DES DISPOSITIFS
THEATRE EXPORT ET CIRCLES, ET DU NOUVEAU THEATRE DE MONTREUIL. SPECTACLE ACCUEILLI EN RESIDENCE A L'USINE, SCENE CONVENTIONNEE
(TOURNEFEUILLE). / CREATION KUNSTENFESTIVALDESARTS, BRUXELLES, MAI 2015. / WWW.ENCYCLOPEDIEDELAPAROLE.ORG

L’'ENCYCLOPEDIE DE LA PAROLE

L’Encyclopédie de la parole est un projet artistique qui explore I'oralité sous toutes ses formes. Depuis
2007, ce collectif qui réunit musiciens, poétes, metteurs en scénes, plasticiens, acteurs, sociolinguistes,
curateurs, collecte toutes sortes d'enregistrements de parole et les inventorie sur son site internet en
fonction de propriétés ou de phénomeénes particuliers telles que la cadence, la choralité, le timbre,
|’adresse, la saturation ou la mélodie.

Qu'y a t-il de commun entre la poésie de Marinetti, des dialogues de Louis de Funés, un commentaire de
tiercé, une conférence de Jacques Lacan, un extrait de South Park, le flow d’'Eminem ou de Lil Wayne, un
message laissé sur un répondeur, les questions de Julien Lepers, une prédication adventiste, Les Feux de
I"amour en VF, un discours de Léon Blum ou de Bill Clinton, une vente aux encheres, une incantation
chamanique, les déclamations de Sarah Bernhardt, une plaidoirie de Jacques Verges, une publicité pour
du shampoing, des conversations enregistrées au café du coin ?

A partir de cette collection qui comprend aujourd'hui prés de 800 documents sonores, I'Encyclopédie de
la parole produit des piéces sonores, des performances et spectacles, des conférences, des jeux et des
expositions.

En 2016, I'Encyclopédie de la parole regroupe Frédéric Danos, Emmanuelle Lafon, Nicolas Rollet, Joris
Lacoste, David Christoffel, Elise Simonet et Valérie Louys.

www.encyclopediedelaparole.org

JORIS LACOSTE

Joris Lacoste est né en 1973, il vit et travaille a Paris. Il écrit pour le théatre et la radio depuis 1996, et
réalise ses propres spectacles depuis 2003. Il a ainsi créé 9 lyriques pour actrice et caisse claire aux
Laboratoires d'Aubervilliers en 2005, puis Purgatoire au Théatre national de la Colline en 2007, dont il a
également été auteur associé. De 2007 a 2009 il a été co-directeur des Laboratoires d'Aubervilliers. En
2004 il lance le projet Hypnographie pour explorer les usages artistiques de I’hypnose : il produit dans ce
cadre la piéce radiophonique Au musée du sommeil (France Culture, 2009), I'exposition-performance Le
Cabinet d’hypnose (Printemps de Septembre Toulouse, 2010), la piéce de théatre Le vrai spectacle
(Festival d'Automne a Paris 2011), I'exposition 12 réves préparés (GB Agency Paris, 2012), la
performance La maison vide (Festival Far® Nyon, 2012), ainsi que 4 prepared dreams (for April March,
Jonathan Caouette, Tony Conrad and Annie Dorsen) a New York en octobre 2012. Il initie deux projets
collectifs, le projet W en 2004 et I'Encyclopédie de la parole en 2007 avec laquelle il a créé les
spectacles Parlement (2009) et Suite n°1 (2013).

www.jorislacoste.net
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ENTRETIEN AVEC JORIS LACOSTE
PROPOS RECUEILLIS PAR MARION SIEFERT POUR LE FESTIVAL D’AUTOMNE A PARIS, AVRIL 2015

Suite n°1 *ABC’ renouait avec les apprentissages du langage. Avec Suite n°2, vous vous intéressez aux
paroles qui ont une action effective sur la réalité: au parler pour faire. Que cherchez- vous précisément
dans ce passage a I'action de la parole ?

Suite n°1 fonctionnait pour moi comme une introduction a la série des Suites chorales de I'Encyclopédie
de la parole : je voulais faire comme un ABC de la parole ordinaire a travers une cinquantaine de
situations trés diverses. Pour Suite n°2, I'enjeu c'est d’entrer dans le drame, c’est-a-dire,
étymologiquement, dans |'action. Faire entendre des paroles qui s’inscrivent dans le monde, qui font
quelque chose, des paroles “performatives” qui agissent ou tentent d'agir sur le réel. J'ai pensé qu’il
pouvait y avoir un enjeu théatral a composer avec elles un spectacle d’action, mais ou I'action passerait
entierement par les voix. Une piéce ou les événements adviendraient dans et par la parole elle-méme :
des déclarations d’amour ou de guerre, des ruptures, des verdicts, des menaces, des encouragements,
des exhortations, des priéres, des crises de toute sorte. Quand on pense a la prolifération de vidéos, de
discours et de messages enregistrés qui nous entourent, on peut se dire que la parole n’a jamais eu
autant de pouvoir sur le monde qu‘aujourd’hui, et peut-étre méme qu’elle est en train de reprendre le pas
sur "écrit. Et ce qui m’intéresse particuliérement, c’est de faire entendre non seulement les mots qui sont
dits, mais aussi la maniére dont ils le sont. Tout le sens du projet de I'Encyclopédie est de croire que la
forme de la parole, ses inflexions, ses accents, ses silences, sont tout aussi signifiants — parfois méme
beaucoup plus — que les énoncés proprement dits.

Par quelles méthodes trouvez Jous et choisissez Yous les enregistrements que vous allez reproduire sur
scéne ?

Depuis bientét huit ans, avec I'Encyclopédie de la parole, on déniche et on collecte des enregistrements
de paroles de toute sorte qui nous semblent remarquables a un titre ou a un autre. On en a des centaines
archivées sur notre site internet. Quand on commence a travailler sur une nouvelle piece, je définis des
axes de recherche avec un certain nombre de critéres, et on fait collectivement une premiére sélection
de documents, trés large. Je choisis ensuite et j'organise les documents qui seront dans la piéce. Je
dirais que les documents s‘imposent par un mélange de hasard, d’intuition et d’obstination. L’objectif est
de trouver des paroles qui ont en elles-mémes une sorte de perfection, qui tiennent debout toutes seules
hors du contexte dans lequel elles ont été produites. Il faut les écouter jusqu’a ce qu’on ait I'impression
de les comprendre intimement. Quand certaines s‘imposent comme des personnages possibles, on les
invite a participer au spectacle, on leur donne un réle, un corps, des partenaires. On les écoute dialoguer
avec d’autres, on repere des sympathies, des contrastes, des accords, des points de dissonance, on
organise des rencontres, et a un moment elles commencent a se répondre et a raconter ensemble
quelque chose de particulier.

Comment faire coexister des paroles aussi variées en terme de langue, de situation, de registre, de
culture ?

Je suis toujours fasciné par la pensée qu’en ce moment en Chine, en Colombie, en Autriche, a Béziers,
en Ouganda, des gens vivent, agissent, dinent en famille, participent a des réunions, s’engueulent, parlent
a leur chien, prient, vendent des taureaux, croupissent en prison, font I'amour, se battent pour survivre.
J'essaie réguliérement, et c’est un exercice spirituel que je conseille, d'imaginer le plus de choses
possible ayant lieu a différents endroits du monde. Toute la question de cette piéce est pour moi :
comment faire exister ensemble différents plans de la réalité ? J'adore les films de Johan van der Keuken,
construits comme une dérive dont la logique exacte nous échappe mais dont pourtant on lui fait crédit.
Son art du montage m’a aidé a comprendre comment faire cohabiter des paroles si diverses. Cela ne
m’intéresse pas de produire juste des chocs, des contrastes, du brouhaha, je n‘ai pas plus de fascination
pour le chaos que pour I'ordre. Ce qui m‘intéresse, a I'ére du multitdche, c’est le processus
I’'harmonisation : comment notre esprit arrive a traiter toutes les informations incroyablement disparates
qu’il recoit chaque jour et comment il peut, plutdt que de succomber a I'accablement, inventer de
nouveaux types d’agencements, de nouvelles structures formelles, de nouvelles possibilités de sens.
C’est essentiellement une question de point de vue. Tout est déja la. Les paroles existent dans le monde,
mon travail consiste a trouver la perspective selon laquelle le réel nous apparaitra dans cette étrange
harmonie qui le rendra possible.

Suite n°1 fonctionnait selon un principe d’unisson. Pourquoi avoir réduit le chceur de Suite n°2 a un
quintette? Pour ce nouveau projet, vous avez superposé certains enregistrements, faisant ainsi se
rencontrer des situations différentes. Comment cette composition plus complexe influe sur la dramaturgie
de la piéce ?

L’unisson faisait sens dans Suite n°1 en tant que forme élémentaire de la récitation, comme I'expression
commune de certains types de paroles qui, de fait, appartiennent a tous. Réciter en chceur le message
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d’un serveur vocal ou un extrait du JT de Claire Chazal, c’est une maniére de se les réapproprier
collectivement. Pour Suite n°2, je voulais revenir a un principe individuel de prise de parole, comme dans
Parlement [2009], mais en travaillant la choralité différemment. L’harmonie, en musique, c’est la
ceexistence simultanée de différents sons. Ici il s’agit de faire coexister différentes paroles, mais plus
seulement dans un montage successif comme dans les piéces précédentes. A certains moments on
tente de les faire exister en méme temps, ce qui produit quelque chose de trés nouveau pour moi - des
formes de résonance qui me permettent de me libérer du montage linéaire. Il ne s’agit plus de créer un
rapport tiers a partir de deux éléments, mais un faisceau de relations possibles, sur des niveaux a la fois
de contenu, de forme et de situations : le sens devient une tonalité mouvante, un accord complexe fait
de registres toujours changeants.

Vous avez fait appel au compositeur Pierre-Yves Macé sur ce projet. Comment s’est déroulée votre
collaboration et a quel endroit de la composition est-il intervenu ?

Je voulais accompagner cette harmonisation des paroles entre elles d’une harmonisation plus
littéralement musicale. Pierre-Yves Macé a une longue histoire avec I'Encyclopédie de la parole, il y a
participé de maniére trés active au début et il a réalisé pour nous de nombreuses pieces sonores et
radiophoniques. Nous avions aussi collaboré tous les deux sur Le vrai spectacle [présenté au Festival
d’Automne en 2011], dont il avait composé la musique. Pour Suite n°2, je lui ai demandé de composer
des arrangements et accompagnements vocaux pour certains documents, et plus généralement de
réaliser le "design sonore" de la piéce. Le recours a la musique est d’abord une maniére de souligner
certaines caractéristiques formelles de la parole. Mais cela peut aussi étre une maniere de déplacer
I’écoute, par exemple pour redonner une dignité (voire une grandeur) a une parole triviale. C'est parfois a
I'inverse une maniére de mettre de l'ironie sur des paroles qui se prennent trop au sérieux. Dans
I'ensemble, la dimension musicale de la piéce aide, je pense, a trouver la juste distance vis-a-vis de
scénes souvent tres chargées affectivement ou politiquement.

En choisissant de reproduire a I'identique des enregistrements, vous faites preuve d’‘une forme de respect
envers les documents originaux. En quoi consiste ce respect ? Quels changements vous permettez- vous ?

C’est une question que I'on se pose tout le temps avec les acteurs : on reproduit des paroles qui toutes
ont été prononcées un jour quelque part dans le monde, avec des motivations qui nous resteront en
partie inaccessibles. Mais qu’est-ce que cela veut dire, reproduire ? Qu’est-ce que cela implique, de se
glisser dans la voix de quelqu’un et de repasser non seulement par ses mots, mais par ses inflexions, sa
rythmicité particuliére, ses souffles et ses hésitations ? Quel sens prend, dans ce cas, la notion de
“respect” ? C’est paradoxalement en extrayant ces paroles de leur situation d’origine, ou trop de choses
étaient en jeu, qu’on peut les faire entendre dans toute leur réalité. Ce que le théatre permet, je crois, ce
n‘est pas de reproduire la réalité mais de la rendre réelle. Il est trés difficile de croire que les choses dont
on entend parler — la décapitation du pilote jordanien, les naufrages de migrants, la mort de Michael
Brown — sont réelles. Réellement réelles. Or le théatre, j'en ai la conviction, peut nous y aider — mais a
condition de trouver de déplacements qui soient opérants. A partir de chaque parole, on extrait une
partition en choisissant les parameétres que I'on veut souligner et ceux que I'on peut négliger. Il faut aussi
décider de la fagon dont on va travailler les adresses : qu’est-ce que cela produit, de dire a un public une
parole qui a I'origine s’adressait a une seule personne ? Il n'y a pas de stratégie unique : pour chaque
parole on doit trouver la meilleure fagon de faire entendre ce qui nous semble important. Parfois il faut
faire jouer une parole masculine par une femme, parfois il faut dire une parole individuelle a plusieurs, ou
changer un timbre, parfois il faut I'accompagner par du chant, parfois il faut en superposer plusieurs, etc.

Parmi tous les enregistrements qui composent la partition de Suite n°2, y a-t-il certaines paroles qui se
distinguent des autres ?

Une question qui m‘obséde est : qu’est-ce qu’une parole vraie ? Une parole sincére, authentique,
nécessaire ? Comment peut-on la distinguer de toutes les paroles vaines, fausses, normées, rabachées ?
Par quelles nécessités particuliéres certaines paroles spontanément surgissent et semblent adhérer
complétement a la situation qui les produit ? Il y a beaucoup de paroles de refus ou de révolte dans la
piéce, de paroles en crise, des paroles poussées dans leurs retranchements. Ce qui m’intéresse, c’est le
contraste entre des paroles cadrées et des paroles qui brisent le cadre. Je pensais a ce que Barthes
écrivait a propos de Racine : « La tragédie est seulement un échec qui se parle ».

Avez-vous retrouvé de maniére inattendue cette dimension-la du thédtre dans votre travail sur Suite n°2 ?

D’une certaine maniere, Suite n°2 est un portrait sonore de notre monde, ou tout au moins du monde tel
qu’il nous parvient, par les paroles, les voix et les langues. Et il est aisé de voir le monde actuel comme
I’échec monumental de toutes les luttes et utopies qui I'ont traversé depuis disons deux siécles. Il y a
certainement une dimension pessimiste dans la pieéce, mais on peut aussi puiser une forme d’espoir dans
le simple fait que certaines paroles restent vivantes, que des gens disent non, disent peut-étre, disent je
t'aime, disent encore. C’est certes un espoir tres tres mince. Le monde a autant de chances d’étre sauvé
que moi de gagner au loto. Ou que la vie d’apparaitre sur Terre. Mais la vie est apparue, non ? Et des
gens gagnent au loto toutes les semaines.
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PRESSE

AVEC SUITE N°2, JORIS LACOSTE TIENT SA PAROLE

Joris Lacoste, c’est un grand gargon qui ne fait pas ses 42 ans, et qui, un jour, a eu une idée géniale, qu’il
résume avec ses mots : « J'écris avec des objets trouvés. » Les « objets trouvés » sont, en I'occurrence,
les milliers, les millions, les milliards de paroles qui traversent notre monde et nous traversent, qui
bruissent incessamment, se mélent, se superposent, s’'opposent, mots de haine ou d’amour, de guerre ou
de paix, de conquéte ou de construction de territoires intimes. De cela, Joris Lacoste a déja fait deux
spectacles formidables, Parlement et Suite n°1. Et il continue, il tient sa parole, avec Suite n°2, une piéce
qui arrive au Théatre de Gennevilliers, le T2G, dans les Hauts-de-Seine, qui va beaucoup tourner, et qu’il
ne faut pas rater, tant elle est originale, excitante et émouvante. Cette piéce prend place dans un projet
beaucoup plus large, I'Encyclopédie de la parole, que Joris Lacoste méne depuis 2007 avec des artistes
de différentes disciplines, des linguistes, des ethnologues, des musicologues, des spécialistes du son...
On peut avoir une idée de ce projet en allant sur le sitelnternet du collectif, Encyclopediedelaparole.org.
Il ne consiste en rien moins que de collecter toutes les paroles possibles et imaginables, venues de
partout, proférées en toutes les langues et dans toutes les circonstances.

Joris Lacoste en a eu l'idée, dés les années 1990, quand il est arrivé a Paris de sa Gironde natale et qu’il
s’est retrouvé, lui le fils d'un électricien et d’'une mére au foyer, dans les milieux de la poésie sonore, tres
vivaces a cette époque. « Je ne sais pas si c’est lié au fait que je n’ai jamais eu la télévision, sourit-il,
mais j'ai toujours été fasciné par la maniére qu’ont les gens de raconter leurs histoires, par la matiére
méme de la parole. Il y a une forme de créativité dans la parole quotidienne, qui me touche. L’endroit de
la création, ou une forme se crée, ce n’est pas seulement dans le domaine réservé de la culture. Il suffit
d’écouter les choses pour savoir comment elles peuvent avoir une forme. »

Le projet de Joris Lacoste a pris toute sa dimension a partir de 2005. « Dans ce domaine-la comme dans
beaucoup d’autres, Internet a tout changé, explique-t-il. Avant, j’essayais de retranscrire par écrit des
discours que j'entendais dans le métro, dans la rue... Et ¢a ne fonctionnait pas - ce n’était pas la matiéere
de la parole elle-méme, dans toutes ses composantes. Internet nous a a la fois permis, en tant
qu’encyclopédistes, de collecter une infinie variété de sons venus du monde entier, et de travailler
directement la matiére elle-méme, a partir des enregistrements. » Restait a organiser ce babil ou ce
brouhaha du monde - a lui donner une forme, justement. Trés vite s’est imposée I'idée du théatre, art de
I'oralité et de la présence. Et, donc, I'idée de faire incarner ou interpréter ces paroles par des comédiens,
de la méme maniére qu’ils peuvent interpréter un texte de Tchekhov ou de Beckett. « Avec le théatre, on
gagne en présence, et la parole “réelle” devient beaucoup plus réelle que quand elle est simplement
retranscrite », analyse Joris Lacoste.

Il'y eut donc Parlement, en 2009, Suite n°1, en 2013, et, aujourd’hui, cette Suite n°2 que Joris Lacoste a
composée a partir de « paroles qui ont un effet sur le réel, de paroles agissantes ». Parole qui blesse, tue,
galvanise, rejette ou renie, parole qui apaise, endort, hypnotise, envape ou console. Tout, ici, de fagon
trés musicale, se joue dans les dialogues, les similarités et les contrastes entre des discours de nature
différente. Dans la maniére, par exemple, dont le discours de Georges Bush, en 2003, appelant a la
guerre en Irak, se décalque, dans sa structure et son vocabulaire, avec I'appel a la guerre sainte d’un
jeune djihadiste australien, en 2014. D’un cours de gym croate a la réclamation d’une « usageéere » aupres
du service clientele d’une entreprise de téléphonie colombienne, de la conversation d’un jeune
homosexuel américain confronté au rejet de sa famille a la conversation d’une femme avec une autruche
dans un zoo (!), tout intéresse et séduit, tout accroche, dans cette Suite n°2 qui n’a rien de purement
formel, et dont se dégage une multiplicité de sens.

Car, encore fallait-il en faire un « vrai » spectacle, de cette polyphonie du monde, et c’est la-dessus que
Joris Lacoste est trés fort, qui joue avec subtilité, a I'intérieur de sa propre forme, avec les codes de la
théatralité. Dans Suite n°2, il y a du drame, de la tragédie et de la comédie, qui sont ceux d’un monde qui
est le nbtre, avec ses catastrophes, ses conflits, son absurdité, ses combats et ses échappées belles.
Tout est réel, mais ce réel nous atteint d’une tout autre maniére que par le biais des médias
d’information, parce que Joris Lacoste fait montre d’une virtuosité soufflante dans la composition, et
parce qu’il dirige en chef d’orchestre cing excellents acteurs-performeurs-musiciens. A la fin, une
émotion indicible passe dans I'air, quand se fait entendre, venue de la nuit intersidérale, la voix du pilote
du vol Swiss Air 111, qui s’abima dans I'océan Atlantique en 1998, puis I'extinction de cette voix. Le
théatre a toujours été I'art de faire parler les morts. Joris Lacoste en donne une traduction
contemporaine tout a fait bouleversante.

FABIENNE DARGE, LE MONDE, 01 OCTOBRE 2015.
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(...) Malgré toute la technicité qu’elle requiert (sans parler du coaching vocal pour la prononciation),
jamais I'exécution n‘empiéte par sa virtuosité, et I'on peut se concentrer sur le ou les propos eux-
mémes. La mise en scene est aussi neutre et feutrée que possible, le statut de comédien étant pour ainsi
dire limité a celui, littéralement, de « porte-parole ». Les interprétes s’activent presque comme des vidéo
Youtube qu‘on mettrait sur lecture ou pause, et si théatralité il y a, elle n“est ni plus ni moins que celle du
document d’origine. Derriére eux, des projections au graphisme sobre mais soigné, rappelant un peu les
interfaces d’Apple, annoncent le contexte, le pays et la date de chaque entrée, et fournissent les
traductions frangaises quand cela est nécessaire - seuls les ébats virtuels de deux anglophones sur un
site gay s’en passaient. La seule distorsion que se permet Lacoste se limite a une poignée de passages
harmonisés par Pierre-Yves Macé. lls accentuent parfois les propriétés mélodiques d’un extrait, et nous
rappellent que toute parole demeure musique a un certain degré. lls se permettent parfois des mises en
relief orientées, comme lorsqu’un discours du gouvernement américain est décomposé en canon. Mais le
plus souvent ils accompagnent simplement la dramaturgie de la piéce, déja bien servie par I'agencement
des enregistrements.

En s’activant et en s’étoffant, ce dispositif va simuler une machine sonore omnisciente qui va nous faire
traverser le monde dans toute sa complexité, sa jubilation, sa cruauté et sa drdlerie par la seule lucarne
de l'oral. C’est vertigineux et ludique comme avoir accés aux écoutes de la Tour de Babel. On passe de
I'intime a 'officiel, du solennel au prosaique, de I'anecdotique au dramatique, d’'un message sur un
répondeur a au plaidoyer d‘un anglais de 15 ans lors d’'un mouvement lycéen, des supplications d’un
américain en état d’arrestation a une conférence de presse du ministre de I'économie portugaise, d’'une
séance d’hypnose en espagnol a une minute de silence. Tous ces événements sont mis sur le méme
plan, et mémes si les paralleles ne sont pas anodins, la piece ne les instrumentalise pas pour servir un
discours. Au contraire, par son sens de |'absurde, la piece a une maniére désarmante d’étre politique
sans |'étre vraiment, ni biaiser le sens déja lourd de certains « témoignages ».

Ce collage de paroles qui furent une fois lachées dans le réel en reproduisent bien assez sa marche
aléatoire, accidentelle, et ainsi toute les contradictions et injustices qui le traversent. La sélection, nous
|"assure Lacoste, s’est opérée par « hasard, intuition et obstination », et il la laisse « parler » d’elle-méme.
Cette appropriation de matériaux du réel, et cette tentative de recouvrement du monde par le verbe, ont
déja été entamées dans la poésie sonore, qu’il s'agisse de Bernard Heidsieck ou Anne-James Chaton.

La voix est un metteur en scéne Bien s(r, c’est la parole elle-méme qui est ici mise a nu. Une fois privée
de sa situation d’élocution, la parole apparait dans toutes sa fulgurance, sa matiére propre, elle se
retrouve figée dans son étrangeté, elle est cette fine bande qui s’incline, se tord, se raidit selon les
motivations et les intentions. Notre voix posséde un sens inné de la mise en scéne, de la rhétorique et de
la manipulation. On souhaiterait pouvoir oublier le sens pour se concentrer sur l'intensité, la mélodie, le
rythme, sur ses aspérités, sa partition improvisée, essayer d’en dégager des qualités esthétiques. Mais
les signifiants nous raménent toujours a un réel bien précis. Des accents et des intonations jaillissent
implacablement des traits de personnalité, des attitudes, des codes sociaux. Pour une égalisation
optimale, on aurait bien aimé que la piece ne spécifie pas le contexte et 'année de chaque parole mais
se limite au pays, pour éviter de créer une attente, et ainsi laisser comprendre ou imaginer - bien que
cela aurait été impossible dans certains cas. On aimerait aussi voir ce que Lacoste ferait de paroles
moins situées, plus fortuites ou abstraites, mais on suppose bien que son projet, déja trés excitant et
majeur dans son genre, en a encore beaucoup a nous dire sur le langage.

THOMAS CORLIN, MOUVEMENT.NET, 09 OCTOBRE 2015.

STAGE THEATRE

SAMEDI 01 AVRIL / 10H-13H ET 14H-17H
THEATRE SARAGOSSE
L'ENCYCLOPEDIE

DE LA PAROLE

En présentant ses recherches et ses outils de travail, et en invitant les participants de I'atelier a
s’en emparer, I'encyclopédie de la parole souhaite partager et nourrir ses réflexions sur
|"oralité. Les participants sont invités a travailler a partir de documents de paroles enregistrées
et a les reproduire au plus prés. C'est-a-dire, ne pas jouer des situations ou imiter des
individus, encore moins incarner des personnages, mais traiter musicalement chaque parole
enregistrée, dans la richesse et la complexité de ses intonations, de son rythme, de ses jeux
d’adresses, de ses mouvements et hésitations réelles. Ainsi, les participants travailleront a faire
apparaitre situations et contextes, a travers le seul jeu des voix.

UNE PLACE POUR SUITE N°2 (VENDREDI 31 MA RS) COMPRISE DANS LE STAGE / TOUS PUBLICS TARIF PLEIN 40€ /
REDUIT 25€ + ADHESION 12€
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JEUDI 30 MARS / 20H30 / SALLE DE LACAZE BILLERE / ,
TARIF C / 40MIN / A PARTIR DE 11 ANS / DE PART ET D’AUTRE /

SPECTACLE PROPOSE PAR L’AGORA Dans le prolongement de la saison derniére, la
scéne Espaces Pluriels s‘associe a L'Agora,

scéne de territoire pour I’'enfance et la jeunesse,
pour mettre en regard deux projets théatraux
THEATRE destinés en particulier a un public famille,
- enfants et adolescents : Hikikomori - le refuge

MAGAL I M O N TI E R de Joris Mathieu proposé par Espaces Pluriels
(05 et 06 janvier 2017) et Kiwi de Magali

K |W| Montier (30 mars 2017) proposé par L’Agora.

Magali Montier, Augustin Bécard et le collectif Hund nous entrainent dans une
expérience scénique forte et singuliere. Composé de plasticiens et de comédiens
également musiciens, le collectif Hund élabore des formes théatrales qui utilisent le
son comme un générateur d’émotions. Les artistes travaillent avec des micros, des
capteurs, des machines mais aussi des instruments de musique pour une plongée au
coeur du son qui donne a voir et a entendre la force du texte sans flirter avec le
mélodrame. A la recherche d’une qualité d’écoute basée sur I'étrangeté et la poésie,
ils proposent avec Kiwi, de I'auteur québécois Daniel Danis, un voyage sensible a
partir d'une réalité prégnante. Le texte aborde de front la noirceur de notre société
contemporaine. Kiwi est I'histoire d’'un groupe d’enfants errants, surveillés de prés
par la police d’une ville sur le point d’accueillir les Jeux olympiques. La municipalité
décide de vider tous les bidonvilles de ses habitants. Kiwi et Litchi, deux adolescents
formant 3 eux deux une famille de substitution, s‘inventent une micro-société avec
ses stratégies d’entraide et de survie. Kiwi nous place face aux inégalités sociales et
affectives du quotidien, en suggérant une réflexion sur les travers d’un capitalisme et
d’un libéralisme outranciers.

TEXTE DANIEL DANIS / CONCEPTION ARTISTIQUE MAGALI MONTIER / COMEDIENS AUGUSTIN BECARD, MAGALI MONTIER / MUSICIENNE
BERNADETTE LADENER / CREATION SONORE KEVIN LE QUELLEC / CREATION LUMIERE JEAN-FRANCOIS METTEN / COMPLICE HUGUES
REINERT / CHARGEE DE PRODUCTION CLOTILDE AST / L’ARCHE EST EDITEUR ET REPRESENTANT LEGAL DU TEXTE REPRESENTE // CO-
PRODUCTION CCAM, SCENE NATIONALE DE VANDOEUVRE-LES-NANCY / AVEC LE SOUTIEN DE LA VILLE DE METZ, LA DRAC LORRAINE, LA
SPEDIDAM, LE CONSEIL DEPARTEMENTAL DE MOSELLE ET LE CONSEIL REGIONAL DE LORRAINE.

85



DANIEL DANIS

Daniel Danis nait a Hull en 1962. Aprés avoir passé son enfance en Abitibi et son adolescence a Québec, il part pour
Haiti en tant que missionnaire laique. A son retour, il s’intéresse a la danse, puis a I'art dramatique. Sa premiére piéce,
Celle-I3, se voit attribuer en 1993 le Prix de la critique de Montréal, le Prix du Gouverneur général du Canada et, en
1995, le Prix de la meilleure création de langue frangaise du Syndicat Professionnel de la Critique Dramatique et
Musicale de Paris. Les textes qu’il écrit par la suite se méritent a leur tour de nombreux prix et Daniel Danis obtient
rapidement une reconnaissance internationale. Ses piéces, traduites en anglais, en italien, en allemand, en finlandais,
en espagnol, en gallois et en écossais, sont présentées dans plusieurs pays, en Amérique du Nord comme en Europe.
Daniel Danis est aujourd’hui I'un des dramaturges québécois les plus joués a I'étranger. Il poursuit sa démarche de
création au Saguenay, ou il s’est établi.

MAGALI MONTIER

Formée en Art du spectacle a Metz (maitrise), et par différents stages artistiques autour de la danse, du théatre et de
I"acrobatie dirigés par Gera, Didym, Durif, Pagnozoo, Nadj, 1000 failles, Ormone, Gutmann... Comédienne depuis 1998,
elle enchaine des créations pour plusieurs compagnies, Boias Frias devenue Pardes Rimonim dirigée par Bertrand
Sinapi (Le schmurtz de Boris Vian, Conversation autour d’un poulet froid et Closet de B. Sinapi, Jeanne la pudeur de N.
Genka), les Bestioles dirigée par Martine Waniowski et Brice Durand (La valse aux allumettes, Tango, et Le stoique petit
soldat de plomb, de M Waniowski spectacle jeune public, Radio set, Quequette blues et I'Hiddenboy de Brice Durand),
elle participe aussi a l'activité Théatre Forum, mis en scéne par Olivier Piechazik depuis 2004. Pour Solentiname, elle
intervient dans différentes formes d’expérimentations dirigées par Augustin Bécard (Marie-france, A quoi ¢a tient ?)
Elle joue également pour le Théatre du Centaure dans Struwelpeiter de Carole Lorang.

Parallelement elle participe a I'organisation d’événements éphémeres autour de la scene rock alternative. Et travaille en
tant qu’intervenante d’expression corporelle auprés de publics handicapés mentaux, enfants et adultes.

NOTE DE LA COMPAGNIE

L'univers sonore est ici considéré comme une narration qui vient rencontrer, soutenir, ou encore contrarier l'action
verbale. Il s'agit non pas d'illustrer la fable, mais de réveiller une qualité d'écoute physique et spatiale ; d'établir un pont
entre le chemin rationnel (la fable) et le chemin sensoriel (I'énergie mouvante sonore).

Nous travaillons sur le plateau avec divers instruments d'interactions entre corps et sons : micros, capteurs, machines,
et instruments de musique. Nous considérons I'outil et/ou I'instrument comme un soutien a la recherche d'une qualité
d'écoute sensible, basé sur I'étrangeté et la poésie de l'auteur.

Nous proposons un voyage poétique et sonore a partir d'une réalité prégnante.

Donner a voir et a entendre la monstruosité de ce texte sans flirter avec le mélodrame. Le dispositif sonore, partie
intégrante de la scénographie, permet de se distancer du drame de cette fable. L utilisation de la lumiére suit la méme
direction. Les projecteurs utilisés font partie de I'univers scénographique, tout comme les micros et les amplis.
L’amplification du texte, par le biais de micros aux textures différentes, est traitée et diffusée en direct par un ingénieur
du son en quadriphonie. Nous ne nous plagons pas dans un décor réaliste mais plutét dans une recherche plastique
basée sur la poétique du verbe.

Nous travaillons de préférence a partir d'un dispositif scénographique circulaire, un espace ouvert permettant au
spectateur d’étre physiquement au coeur méme de I'histoire contée. La multi-diffusion permet d'intégrer le public a
|'événement poétique et sonore. Ce travail est axé sur une énergie mouvante globale.

PRESSE

« Les discours politiques font fréquemment de la culture un vecteur du lien social — mais ce sont trop souvent des
mots en I'air, sans réalité concréete. Tous les beaux parleurs seraient bien avisés de venir au Centre Culturel André
Malraux (CCAM) de Vandceuvre-lés-Nancy, pour prendre lecon de l'inlassable travail de fourmi mené par I'équipe et son
directeur, Dominique Répécaud. L’art y agit comme caisse de résonance de la société. (...) Kiwi, fable musicale d’aprés
un texte de Daniel Danis, qui reléve plutot de la poétique théatrale et sonore. C’est I'aventure tragico-lumineuse de
deux ados dans une grande ville anonyme qui doit bientot accueillir les Jeux Olympiques. Le gouvernement plus ou
moins dictatorial de ce pays qu’on suppose « en voie de développement » veut débarrasser les rues de ses laissés
pour compte : rasant les bidonvilles, les policiers traquent sans merci jusqu’aux enfants abandonnés ou orphelins.
Portée par deux comédiens au jeu touchant et naif, Augustin Bécard et Magali Montier, laquelle a également congu la
chose, la performance est superbe, de méme que la mise en scéne. Si la langue parfois se cherche et s’efforce un peu
maladroitement d’éviter un discours « adulte », le spectacle fascine par le travail sur la lumiére et la sonographie.(...) »
JEREMIE SZPIRGLAS, MOUVEMENT.NET, 24 MAI 2013.
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JEUDI 06 ET VENDREDI 07 AVRIL /7 19H30

MAISON DE L'ETUDIANT / TARIF B - 55 MIN /A PARTIR DE 10 ANS
AVEC LE SOUTIEN DE LA CENTRIFUGEUSE

18€ ADULTE ACCOMPAGNANT UN ENFANT DE -18 ANS

CIRQUE

MATHURIN BOLZE
FENETRES

La cabane inventée pour le spectacle Fenétres (2002) par le trampoliniste Mathurin
Bolze et son scénographe complice Goury accueille aujourd’hui la reprise de la piece
et une nouvelle création, barons perchés. Deux chapitres d’'une méme histoire, a voir
dans le désordre, a la suite ou indépendamment, pour leurs résonances et leurs
correspondances. Acrobate au tempérament de danseur, Mathurin Bolze a donné
naissance pour Fenétres au personnage de Bachir, jeune réveur solitaire, qui, a I'instar
du baron perché d’ltalo Calvino, ne trouve d‘issue que par le haut. Son espace de jeu
est cette baraque étrange, aujourd’hui retapée, adaptée, pourvue de trappes, ou
évolue le circassien virtuose Karim Messaoudi a qui Mathurin Bolze a transmis son
solo. Le sol trampoline, qui déleste les gestes quotidiens de leur gravité, permet a
Bachir de s’extraire d’'un monde peu bienveillant : il marche a I’'horizontale sur les
murs, enfile son manteau a force de saltos, boit en apesanteur entre deux rebonds.
Les qualités d’invention et de présence de fenétres vont bien au-dela de prouesses
performatives.

DE MATHURIN BOLZE / AVEC KARIM MESSAOUDI / SCENOGRAPHIE GOURY / CREATION SONORE JEROME FEVRE / DISPOSITIF LUMIERE
CHRISTIAN DUBET / REGIE SON FREDERIC MAROLLEAU / REGIE PLATEAU NICOLAS JULLIAND // PRODUCTION COMPAGNIE LES MAINS
LES PIEDS ET LA TETE AUSSI. / PIECE INITIALE DE LA COMPAGNIE MPTA, FENETRES REPREND LA ROUTE AVEC UN NOUVEL HABITANT,
KARIM MESSAQUDI. PRODUCTION COMPAGNIE LES MAINS LES PIEDS ET LA TETE AUSSI. / AVEC LE SOUTIEN EXCEPTIONNEL DE LA
CONVENTION INSTITUT FRANGAIS/VILLE DE LYON . LA COMPAGNIE EST CONVENTIONNEE PAR LA DRAC ET LA REGION RHONE ALPES,
SOUTENUE PAR LA VILLE DE LYON & REGULIEREMENT PAR L’INSTITUT FRANGAIS POUR SES TOURNEES A L'ETRANGER. / > ACCUEILS EN
RESIDENCE ATELIERS DU TNP - VILLEURBANNE, BAC A TRAILLE - OULLINS, COLLECTIF PETIT TRAVERS - VILLEURBANNE, LES CELESTINS
- THEATRE DE LYON, THEATRE THEO ARGENCE - SAINT PRIEST. / PARTENAIRES DE LA CREATION ORIGINALE LA BRECHE - PNAC BASSE-
NORMANDIE, PARC DE LA VILLETTE - PARIS, SCENE NATIONALE - SENART, FURIES FESTIVAL - CHALONS EN CHAMPAGNE, LA VERRERIE
D’ALES - PNAC LR, MINISTERE DE LA CULTURE ET DE LA COMMUNICATION ET DE LA REGION RHONE ALPES.
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COMPAGNIE MPTA

La compagnie les Mains, les Pieds et la Téte Aussi est une association fondée en 2001 a Lyon en Rhéne-Alpes par
Mathurin Bolze, Jéréme Fevre et Julie Grange. lIs sont rejoints par Colin Diederichs et Marion Floras en 2009.

Elle dédie son activité a la recherche, a la création et a la diffusion du cirque contemporain. Créations, collaborations et
compagnonnages sont réguliérement présentés en France et a I'étranger. Evénements et cartes blanches lui sont
confiés a mesure que le regard porté par ce collectif de travail embrasse un vaste réseau d’artistes mobilisés par des
écritures nouvelles. Alternant recherche, création, tournée et conseil artistique, a la fois concepteur et interprete,
Mathurin Bolze ne cesse de réinterroger les arts du mouvement et de la scéne avec le désir que les affinités artistiques
et humaines soient motrices de cette recherche.

Depuis 2011, en association avec Les Célestins - Théatre de Lyon, la Compagnie Mpta conduit le festival utoPistes
événement biennal dédié aux arts du cirque / aux grandes et petites utopies.

MATHURIN BOLZE

DIRECTION ARTISTIQUE, MISE EN SCENE, INTERPRETATION

Mathurin Bolze s’initie au spectacle avec le metteur en scéne Jean-Paul Delore (quatre créations) puis effectue un
stage chez Archaos (Tournée Métal clown) avant d‘intégrer le Centre National des Arts du Cirque.

A sa sortie, il rejoint le collectif de cirque Anomalie au cours de la tournée du Cri du caméléon créé par le chorégraphe
Joseph Nadj. Il est dés lors partie prenante des créations collectives de la compagnie telles que 33tours de piste
(concert cirque) ou Et aprés on verra bien.... Suite a leur rencontre a I'occasion du spectacle de promotion du CNAC
Sur un air de Malbrough, il retrouve Francois Verret pour la création de Kaspar Konzert puis, pour Chantier Musil et
Sans retour (Avignon 2006). Conjointement, il participe aux travaux de recherche chorégraphique en apesanteur menés
par Kitsou Dubois.

En 2001, il est co-fondateur de la Compagnie Mpta (les mains, les pieds et la téte aussi) en tant que directeur artistique
et interpréte, au sein de laquelle il crée les solos La Cabane aux fenétres en 2001 et Fenétres en 2002, le duo Ali en
2008 avec Hedi Thabet, Tangentes en 2005, Du goudron et des plumes en 2010, utoPistes / le spectacle en 2011 avec
la Cie Xy et les musiciens Louis Sclavis et Jean Pierre Drouet, en 2012 A bas bruit.

Il est par ailleurs regard extérieur de la création Singularités ordinaires proposée par le Collectif du GdRA, d’une
collaboration entre le jongleur Jérbme Thomas et le musicien Roland Auzet intitulée Deux hommes jonglaient dans
leurs tétes et plus récemment de Samedi détente proposée par Dorothée Munyaneza.

En 2009, il recoit le prix « arts du cirque » de la SACD.

En 2011, il reprend également le spectacle Cavale de et avec Yoann Bourgeois.

En 2013, il répond a linvitation des freres Thabet et participe a la création de Nous sommes pareils a@ ces crapauds qui
dans l'austére nuit des marais s’appellent et ne se voient pas, ployant a leur cri d’amour toute la fatalité de I'univers.

Il intervient régulierement au CNAC, a 'ENSATT, au CNR et a I’'Ecole de cirque de Lyon.

En 2015, le Musée Picasso a Paris lui confie une Nocturne. Et en tant que membre du collectif artistique de La Comédie
de Valence - CDN Drome-Ardeche, il congoit un parcours dans I'espace public pour le festival Ambivalence(s):
Promenons-nous dans I'émoi.

Il crée Ninet’InfernO, en duo avec Pascal Greggory, mis en scéne par Roland Auzet. Il répond a l'invitation du metteur
scéne en emmenant avec lui la scénographie-agrés de son spectacle Du goudron et des plumes (2010).

Parallelement, il transmet le spectacle Fenétres a I'acrobate Karim Messaoudi et crée avec lui un duo dans cette méme
baraque penchée intitulée Barons perchés. Il initie aussi un compagnonnage avec Juan Ignacio Tula et Stefan Kinsman
dédié a leur premiére création : Somnium.

En 2016, dédié a la troisieme édition du festival utoPistes, il prépare un grand format In Situ Ici ou I3, maintenant ou
jamais avec 14 acrobates du Cheptel Aleikoum et la complcité de Christian Lucas.
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Ce sont des retrouvailles pour ceux qui avaient eu la chance de voir ce spectacle a sa création il y a maintenant treize
ans. La performance physique, la virtuosité, I’humour sublimaient une histoire allant chercher au coeur de I'humain, celle
de I'homme face a lui méme, face a sa solitude, face a sa condition. Un moment magique qui pourra étre partagé en
famille. Le dispositif est celui d’un intérieur. Cela pourrait étre une chambre, un salon. Le sol est élastique puisqu’il
s’agit d'un trampoline sur lequel I'acrobate va mener une infinité de variations ; sorte d’aréne autour de laquelle les
spectateurs sont disséminés derriére des fenétres, au plus prés de l'interpréte. Les fenétres, ce sont aussi tous ces
yeux qui regardent. Autant de solitudes qui se font miroir, qui se font face sans oser que leurs regards se rencontrent
ou peu...Chacun devient le spectacle de l'autre, le spectateur de I'autre. A se débattre avec I’'ennui qui le guette,
virevolter en tous sens, Karim Messaouidi interpelle, cherche I'autre sans jamais le trouver. Cette quéte devient la quéte
de lui-méme. Se trouver pour provoquer la rencontre ; renverser la logique comme on marcherait au plafond ou sur les
murs ; amener I'extérieur a I'intérieur pour élargir le champ des possibles, pour abattre ce qui cloisonne... Mathurin
Bolze illustre parfaitement son propos en reprenant et en transmettant ce rdle a ce jeune acrobate treize ans apres sa
création, posant en creux la problématique de la pérennité d’un spectacle relevant d’une écriture de plateau, celle-ci se
dissociant rarement de son auteur-metteur en scéne-interpréte. Le spectacle quant a lui n‘a rien perdu de
I'enchantement qui ressortait de la premiére version. Les prouesses techniques sont au rendez-vous avec I'humour et la
magie qui caractérisent certains passages comme celui du verre d’eau. En sortant de 13, nous voila bien en état
d’apesanteur nous aussi. Il est des moments de grace qui font les petits bonheurs...

LE CORYPHEE, JULIA BIANCHI, 20 MARS 2016.

FENETRES: CE BACHIR QUI FAIT VALSER LES CADRES

Le Festival (Des)lllusions continue au Monfort avec des spectacles qui bousculent les codes du théatre, de la danse et
du cirque. Les créations y cotoient des piéces qui ont déja été montrées dont certaines ont tourné longtemps. C'est le
cas de " Fenétres ", un solo de trampoline dans une étrange baraque créé en 2002 par Mathurin Bolze et sa compagnie
MPTA. C'est aujourd'hui le circassien Karim Messaoudi qui reprend le réle de Bachir. Une partition qui se poursuivra
avec "Barons Perchés", la suite de "Fenétres" écrite a quatre mains par les deux acrobates et qui sera créée dans le
cadre du Festival.

Karim Messaoudi d écouvre le trampoline dés 2006 a I'Ecole Nationale des Arts du Cirque de Rosny-sous-Bois. Il file
poursuivre son cursus au Centre National des Arts du Cirque de Chalons en Champagne dont il sort diplémé en 2010,
soit quelques années aprés Mathurin Bolze. Leurs chemins se croisent en 2014 lors d'une rencontre dédiée au
trampoline par la compagnie MPTA. Bachir est un personnage issu de I'imagination et des souvenirs de Mathurin Bolze.
Il voit le jour en 2002 au retour d'un voyage effectué par Mathurin au Maroc, qui l'interpréte six ans durant avant de le
quitter pour mieux I'offrir a Karim Messaoudi des années plus tard. Karim a Bachir dans la peau: de pére marocain, de
meére flamande, il aborde les sujets de la folie, d'une certaine schizophrénie, puis, sur la méme lancée, du monde de
I'entreprise, de la famille, de la solitude avec une sensibilité folle. Son regard, la tension de ses muscles transpirent le
feu sacré. La mise en scéne est une lecon de créativité et I'habitat de Bachir est un show a lui tout seul. Exposé aux
quatre vents et aux regards du public dans un génial dispositif bi-frontal, il est composé de brics et de bracs et de
cadres de métal qui sont autant d'invitations a la transgression. Ses contours forment une boite dans laquelle Karim
Messaoudi va et vient, monte et descend rebondissant au passage sur le trampoline qui tapisse le sol de la cabane. Il y
fait tout : il s'habille et se déshabille, allume et éteint la lumiére, boit, fume, ouvre des portes murales, danse avec des
lampadaires et enfile une robe avant de supplier le public de lui caresser les jambes. Le rythme est parfait, les sujets
durs et douloureux sont suggérés sur fond sonore mécanique de chaines de montage d'usines, entrecoupés de voix-
off, de textes et de moments d'humour salvateurs. « Les mains et les pieds c'est difficile, la téte aussi c'est difficile »
nous dit Bachir. Tomber, se relever, I'équilibre, le déséquilibre, la chute, les coups, le corps meurtri. Le ton est fort,
revendicatif. On sent dans ce personnage une fureur débordante, une fiévre qui brile comme le mégot de sa cigarette
et qui trouvera, peut-étre, un répit avec « Barons perchés » .

TOUTELACULTURE.COM, 2015.
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JEUDI 06 ET VENDREDI 07 AVRIL / 19H30 MAISON DE L’ETUDIANT / TARIF B / 55 MIN
A PARTIR DE 10 ANS

AVEC LE SOUTIEN DE LA CENTRIFUGEUSE

18 € ADULTE ACCOMPAGNANT UN ENFANT DE -18 ANS

CIRQUE

MATHURIN BOLZE
BARONS PERCHES

Pour Barons perchés, le trampoliniste Mathurin Bolze a remis en usage la cabane
fantastique créée pour son solo fenétres et, surtout, il s’est trouvé un jumeau de
cirque en la personne de Karim Messaoudi, jeune voltigeur également issu du Centre
national des arts du cirque. A la fois intérieur et extérieur, la cabane définit un cadre
ouvert, une boite d’ou surgissent maintenant deux diables habités. Bachir est
désormais double, confronté a un autre qui n‘est sans doute que lui-méme. La piéce
explore des motifs communs, obsessions que le temps n’a pas annihilées et qui
placent la folie au coeur du dispositif. Les acrobates, guettés par la schizophrénie,
sont traversés par des états de corps fabuleux, assujettis a la discipline sportive, au
monde de I'entreprise, exécutant d‘impressionnantes figures techniques, donnant vie
aux délires fantastiques d’un solitaire a la sensibilité brilante.

CONCEPTION MATHURIN BOLZE / DE ET AVEC KARIM MESSAOUDI & MATHURIN BOLZE / SCENOGRAPHIE GOURY / DISPOSITIF LUMIERE
CHRISTIAN DUBET /CREATION LUMIERE JEREMIE CUSENIER / CREATION SONORE JEROME FEVRE / REGIES FREDERIC MAROLLEAU,
NICOLAS JULLIAND / COORDINATION ARTISTIQUE MARION FLORAS // PRODUCTION COMPAGNIE LES MAINS LES PIEDS ET LA TETE
AUSSI. / COPRODUCTION LA COMEDIE DE VALENCE - CDN DROME ARDECHE. / AVEC LE SOUTIEN DE LA COMMISSION NATIONALE D’AIDE
AUX ARTS DU CIRQUE (DGCA) ET DE LA CONVENTION INSTITUT FRANGAIS/VILLE DE LYON. / LA COMPAGNIE EST CONVENTIONNEE PAR
LA DRAC ET LA REGION RHONE ALPES, SOUTENUE PAR LA VILLE DE LYON & REGULIEREMENT PAR L'INSTITUT FRANGAIS POUR SES
TOURNEES A L’ETRANGER.
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LE TRAMPOLINISTE MATHURIN BOLZE A TROUVE SON DOUBLE. o

HABITES, LES VOLTIGEURS EXPLORENT LE MONDE LA TETE EN BAS, DANS UNE DANSE-POURSUITE ELEGANTE.

C'était il y a quinze ans. Mathurin Bolze, un acrobate au tempérament de danseur, nous livrait les clés de sa cabane.
Assiégé par le public accoudé aux fenétres, le jeune réveur sur trampoline — a I'image du Baron perché d'ltalo Calvino,
dont était déja inspiré le spectacle — ne trouvait d'échappatoire que vers le haut. Dans ce premier vol en solitaire, le
fondateur de la compagnie Les Mains les Pieds et la Téte aussi (MPTA) jetait les bases de ce qui allait faire son style,
tissé d'élégance et d'une extréme justesse de positionnement. Aujourd'hui revenu de diverses aventures (Du goudron
et des plumes, Nous sommes pareils a ces crapauds...), I'acrobate a retapé sa cahute. Pour mieux marquer le passage
de la quarantaine, peut-étre, Bolze a sacrifié au rituel du costume deux-pieces. Surtout, le trampoliniste s'est trouvé un
jumeau, un clone de cirque, en la personne de Karim Messaoudi, jeune voltigeur lui aussi issu du Centre national des
arts du cirque, qui reprend son réle dans Fenétres (2002) et lui tient compagnie dans ce récent Barons perchés (2015).
Méme silhouette, méme gabarit, mémes boucles brunes, la ressemblance physique entre les deux « monte-en-I'air » est
troublante. Mais celle-ci nous importe moins que l'usage de I'espace. A la fois intérieur et extérieur, la cabane définit un
cadre ouvert, une boite dans la « boite noire » du théatre, d'ou surgissent maintenant deux diables habités. Mathurin et
son double s'y relaient sans jamais croiser le fer. Impossible de déterminer qui précede qui, dans cette poursuite
minutée ou une ombre juvénile s'attache aux pas de son ainé, mais tout aussi bien lui ouvre la voie vers un possible
ailleurs... Entre musique bruitiste et brouhaha de foule (mixés par Jérdme Fevre, cofondateur de la compagnie MPTA),
le monde réel s'y introduit par le biais d'une bande-son travaillée. Invisible depuis la salle, la toile du trampoline devient
par ricochet le lieu de toutes les projections : hantise, folie et, pour ce qui nous con-cerne, sublime nostalgie.

MATHIEU BRAUNSTEIN, TELERAMA, N°3445, JANVIER 2016.

BARAQUE A REVES

La baraque inventée pour le spectacle Fenétres il y a prés de quinze ans par Mathurin Bolze et Goury, son complice
scénographe, reprend vie. Le temps a passé. Retapée, adaptée, pourvue de trappes, la voila qui accueille la recréation
de Fenétres et la nouvelle création du circassien : Barons perchés. D’abord congue comme une véritable cabane aux
ouvertures réduites (une forme courte pour cinquante spectateurs avait constitué la premiére vie de la scénographie), la
structure s’était vue soustraire quelques pans de murs et avait abrité la forme définitive - aujourd’hui reprise - de
Fenétres. Puisqu’on « ne jette rien, sait-on jamais », la cabane avait été conservée et a sommeillé pendant des années,
avant de faire une bréve apparition a Valence pour la création in situ Promenons-nous dans |I'émoi (Festival
Ambivalence(s) 2015), puis d’abriter Fenétres et Barons perchés. Le temps a passé. Des draps recouvrent les objets.
Les plantes vertes poussent toujours téte en bas mais Barons perchés de Mathurin Bolze. la végétation gagne du
terrain. Barons perchés n’est pas une piéce qui résout I'énigme de Fenétres. Elle en complexifie plutét la réception, en
ramifie les motifs. Car Bachir, le personnage de Fenétres, est désormais double et confronté a un autre qui, « nocturne
compagnon, [n‘est sans doute] autre que lui-méme ». Bachir, c’est a la fois Mathurin Bolze (qui avait créé le réle dans
Fenétres) et Karim Messaoudi (qui en assure aujourd’hui la reprise). lls pourraient étre les mémes mais ne le sont pas
tout a fait... et nous les retrouvons a I'unisson dans Barons perchés. Complémentarité magnifique que ces deux
acrobates réunis, I'un s’affirmant par la densité de sa présence, I'autre s’effagant presque, semblant saisir par le regard
des images venues de loin. La scénographie, cette baraque renversée au parquet vertical, devient absolument vivante,
un agres a part entiere. Une multitude de lampes disparates, de la loupiotte au lampadaire, peuplent le lieu et appellent
les images d’autres espaces. Dans cette cabane de bric et de broc, dans son esprit sans limite, un homme erre.
Comme amplifié, c’est a deux voix, a deux corps, que résonne dans Barons perchés I'écho de Fenétres. Mathurin Bolze
explore dans les deux propositions des motifs communs, obsessions intimes que le temps n’a pas annihilées. Ainsi,
dans Barons perchés comme Bachir I'avait été dans Fenétres, les acrobates, guettés par la folie, sont traversés par de
fabuleux états de corps gallinacés ; soumis au diktat du marché du travail, ils se perdent dans les méandres rhétoriques
d’un entretien d’embauche ; assujettis a la discipline sportive, ils exécutent d’impressionnantes figures techniques. Si
ces situations constituent avec justesse les délires fantastiques du personnage solitaire de Fenétres, elles semblent
pour l'instant (car le spectacle est encore tout fraichement créé) s’inscrire un peu artificiellement dans Barons perchés.
Ce spectacle advient comme un écho, des années apres que le premier jaillissement, celui de Fenétres, ait retentit. |l
tire sa beauté de ce temps écoulé, de cette recherche renouvelée, de cet admirable duo. Problématique actuelle pour
qui s’intéresse a l'inscription du « cirque contemporain » dans le champ du spectacle vivant, la question du répertoire
en cirque trouve ici, avec la programmation concomitante de Fenétres et de Barons perchés, un bel exemple qui fait
sens pour le spectateur. Bachir, saisi a deux moments de sa vie, répercute un laps de cheminement intérieur, celui de
Mathurin Bolze.

MOUVEMENT.NET, MILENA FOREST, PUBLIE LE 3 AVR. 2016.

BARONS PERCHES. L'ACROBATE ET SON DOUBLE

Avec son spectacle, Barons Perchés, Mathurin Bolze nous convie a suivre le deuxiéme volet de I'histoire commencée
avec Fenétres et son personnage Bachir. A I'instar de Céme, fils ainé du baron Laverse Rondeau, du conte d’ltalo
Calvino, notre personnage s’évade de la médiocrité de vies attachées a la loi d’une gravitation qui se voudrait
universelle, faisant la démonstration de I'exercice plein de la liberté. Le cadre scénique se compose d’une cabane en
bois, facade ajourée de larges baies, c6tés aux nombreuses issues, portes (dont une en hauteur au milieu d’'un mur),
fenétres, volets, trappe... la plus grande partie du sol est occupée par un trampoline. Bachir entre, de retour de voyage
sans doute, renoue avec l'univers familier de sa maison, enlevant les draps qui ont protégé les meubles durant son
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absence. L'éclairage sobre, semble émaner simplement des diverses lampes, tandis qu’une radio égrene ses mots et
ses musiques, situant le lieu dans un paysage urbain, vraisemblablement oriental, avec, au cours de I'histoire, lointaine,
la chanson grecque & propos d‘un amour perdu Gulbahar (FkLoOAUTTGX&P)... Le solitaire se voit rejoint par son double,
ombre qui épouse ses gestes, les copie, les décale, s’échappe parfois, hors de contrdle, a I'instar de 'ombre d’un Peter
Pan. Chutes, bondissements, voltes, vrilles, sauts, les figures gymniques deviennent danse aérienne, acrobatique
poésie ou les murs sont pris d’assaut ou le vertige se fait ivresse... Fluidité des gestes, des corps, qui accorde une
dimension onirique au quotidien. Le cirque ici est théatre, danse, accompagné par un jeu de lumiéres et de sons d‘une
sensible délicatesse. Bachir, héros récurrent ? En espérant un nouveau voyage en apesanteur...

MARYVONNE COLOMBANI, JOURNALZIBELINE.FR, JANVIER 2016
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JEUDI / 13 AVRIL / THEATRE SARAGOSSE / 20H30 / 1H50 / TARIF B

THEATRE

CELESTE GERME
DAS PLATEAU

IL FAUT BEAUCOUP
AIMER LES HOMMES

Créé en 2008, le collectif Das Plateau réunit I'auteur et danseur Jacques
Albert, I'architecte et metteure en scéne Céleste Germe, la comédienne
Maélys Ricordeau et I'auteurcompositeur Jacob Stambach. Ensemble, ils
développent une écriture scénique totale dans laquelle son, musique,
espace, image, corps, présence et texte se rencontrent. Chaque discipline
est envisagée en elle-méme, dans son intégrité et son pouvoir sensuel
spécifique. Avec Il faut beaucoup aimer les hommes, d’aprés Marie
Darrieussecq, les artistes de Das Plateau poursuivent un travail autour de la
narration et de la littérature. lls s’'emparent de ce texte brllant et lumineux,
tragédie contemporaine qui noue le drame social du racisme a la
déflagration intime de la passion.

Marie Darrieussecq, comme toujours, y articule la petite et la grande histoire,
I'infime et I'immense, le quotidien et le tragique par I'événement
microscopique et la fiction. L’'espace du plateau, mouvant, sonore,
cinématographique, laisse émerger le paysage mental de Solange, la jeune
fille du roman Cleves (2011) devenue femme amoureuse. Entre distance et
intériorité, la mise en scéne conjugue les outils du cinéma, de la littérature et
du théatre pour moduler les effets de présence, la temporalité et glisser du
déroulement narratif au déploiement perceptif.

IL FAUT BEAUCOUP AIM ER LES HOMMES DE MARIE DARRIEUSSECQ - TEXTE PUBLIE CHEZ P.O.L EDITEUR (2013) / CONCEPTION ET
ECRITURE DU PROJET DAS PLATEAU (JACQUES ALBERT, CELESTE GERME, MAELYS RICORDEAU, JACOB STAMBACH) / MISE EN SCENE ET
REALISATION CELESTE GERME / TEXTE ADDITIONNEL ET SCENARIO JACQUES ALBERT / COMPOSITION MUSICALE ET DIRECTION DU
TRAVAIL SONORE JA COB STAMBACH / AVEC CYRIL GUET ET MAELYS RICORDEAU / ASSISTANTE A LA MISE EN SCENE AUDREY CAVELIUS /
SCENOGRAPHIE JAMES BRANDILY / CREATION LUMIERE, REGIE GENERALE, REGIE LUMIERES OLIVIER TESSIER / CREATION LUMIERES
VIDEO ROBIN KOBRYNSKI / REGIE SON ET IMAGE ADRIEN KANTER / CHEF OPERATEUR IMAGE DIEGO GOVERNATORI / MONTAGE IMAGE
DAVID DAURIER / REGISSEUR GENERAL TOURNAGE PATRICK EPAPE (CAMEROUN) / ECRITURE ET DIRECTION DU CHEUR ELISABETH WOOD
(BERLIN) / ADMINISTRATION, PRODUCTION, DIFFUSION EMI LIE HENIN (BUREAU FORMART) / ASSISTANAT DE PRODUCTION ESTHER KRIER
(BUREAU F ORMART) // PRODUCTION DAS PLATEAU COPRODUCTION ET RESIDENCE COMEDIE DE REIMS - CENTRE DRAMATIQUE
NATIONAL, CNDC-THEATRE OUVERT AVEC LE SOUTIEN DE LA REGION ILE-DE-FRANCE, CENTRE DRAMATIQUE NATIONAL D’ORLEANS /
LOIRET / CENTRE, POLE CULTUREL D’ALFORTVILLE / SOUTIEN EN RESIDENCE LA FERME DU BUISSON - SCENE NATIONALE DE MARNE-
LA-VALLEE, MONTEVIDEO, MARSEILLE / FESTIVAL ACTORAL, LE CARREAU DU TEMPLE / REMERCIEMENTS THEATRE NANTERRE-
AMANDIERS / AVEC L’AIDE A LA PRODUCTION DE LA DRAC ILE-DE-FRANCE, LA PARTICIPATION DU DICREAM, LE SOUTIEN DU FONDS DE
DOTATION POROSUS. AUDREY CAVELIUS EST ACCUEILLIE DANS LE CADRE DE LA BOURSE DE COMPAGNONNAGE THEATRAL DE
LAUSANNE ET DU CANTON DE VAUD. (PRODUCTION EN COURS) / DAS PLATEAU EST ARTISTE ASSOCIE AU CARREAU DU TEMPLE, FAIT

PARTIE DU COLLECTIF ARTISTIQUE DE LA COMEDIE DE REIMS, EST ACCUEILLI EN RESIDENCE AU POLE CULTUREL D’ALFORTVILLE ET
MEMBRE DU COLLECTIF DE COMPAGNIES 360.
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MARIE DARRIEUSSECQ

Marie Darrieussecq, écrivaine et psychanalyste, est née le 3 janvier 1969 a Bayonne et reste attachée au pays basque
de son enfance. Aprés des études de lettres, elle enseigne a Lille avant de se consacrer a I"écriture. En 1988 elle recoit
le prix du jeune écrivain de langue frangaise pour la nouvelle « La Randonneuse ».

En 1996, son premier roman Truismes, qui raconte I'histoire d’une esthéticienne qui se transforme progressivement en
truie, est un immense succes médiatique. Roman provocant, plein d’humour ce récit évoque La métamorphose de
Franz Kafka. L’écriture de Marie Darrieussecq s’attache a décrire le corps et ses sensations. La relation mére-fille, les
limites de I'identité, I'errance, la solitude, la présence de fantémes sont des themes fréquents dans ses romans. Le
Bébé est quant a lui directement autobiographique. Prix Médicis 2013 pour son dernier roman Il faut beaucoup aimer
les hommes, elle collabore a des magazines d’art contemporain en France et en Grande-Bretagne. Son ceuvre est
traduite dans de nombreux pays, et plusieurs de ses romans ont été mis en scéne au théatre.

Romans et récits

1996 : Truismes, P.O.L

1998 : Naissance des fantémes, P.O.L

1999 : Le Mal de mer, P.O.L

1999 : Précisions sur les vagues, P.O.L

2001 : Bref séjour chez les vivants, P.O.L,

2002 : Le Bébé, P.O.L

2003 : White, P.O.L

2003 : Simulatrix, éd. Les Inrockuptibles, coll. « des nouvelles du sexe »
2004 : Claire dans la forét suivi de Penthésilée, premier combat, éd. des femmes
2005 : Le Pays, P.O.L

2007 : Tom est mort, P.O.L

2007 : Mrs Ombrella et les musées du désert, éd. Scali

2008 : Péronille la chevaliére, Albin Michel Jeunesse

2011 : Cleves, P.O.L

2013 : Il faut beaucoup aimer les hommes, P.O.L — prix Médicis
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Adaptations théatrales

2004 : Le Bébé, mise en scéne de Marc Goldberg

2008 : Naissance des fantémes, mise en scéne de Cécile Quaranta
2009 : Le Musée de la mer, mise en scéne d’Arthur Nauzyciel

2011 : Truismes, mise en scéne d’Alfredo Arias

2011 : Tom est mort, lecture dirigée par Arthur Nauzyciel

2016 : Il faut beaucoup aimer les hommes, mise en scéne Das Plateau

DAS PLATEAU : PARCOURS DE LA COMPAGNIE

Créé en 2008, Das Plateau réunit Jacques Albert - auteur/danseur, Céleste Germe - architecte/metteur en scéne,
Maélys Ricordeau - comédienne et Jacob Stambach - auteur/compositeur. Ensemble, ils proposent des formes
hybrides qui confrontent théatre, cinéma, musique et danse contemporaine.

Entre 2008 et 2010, le collectif est accueilli en résidence a Mains d'ceuvres (Saint-Ouen). Entre 2010 et 2012, Das
Plateau est en compagnonnage avec Diphtong Compagnie (dir. Hubert Colas), puis en 2013, accueilli en résidence au
Théatre de Vanves. Aujourd’hui, Das Plateau est artiste associé au Carreau du Temple, fait partie du Collectif Artistique
de La Comédie de Reims, est accueilli en résidence au Pble Culturel d’Alfortville et membre du collectif de compagnies
360.

Depuis sa création, Das Plateau a réalisé six spectacles et cing performances. Les derniers projets de la compagnie
(Cours les Prairies, Notre Printemps, SIG Sauer Pro, Le Bon Chemin et Dia de macho, vispera de nada) prennent pour
point de départ les textes de Jacques Albert, publiés aux Editions Théatrales. Depuis 2014, Das Plateau part a la
rencontre de nouvelles écritures parmi lesquels Pablo Gisbert et Marie Darrieussecq.

Depuis 2012, Das Plateau développe également un enseignement de la mise en scene et de la création dans différentes
écoles supérieures d’art dramatique telles que La Manufacture a Lausanne (HETSR), I'ENSATT a Lyon, 'ESAD a Paris.

Si Das Plateau développe une écriture scénique totale dans laquelle son, musique, espace, image, corps, présences et
texte se rencontrent, la pluridisciplinarité mise en ceuvre répond plus a une logique de choc qu’a une logique de fusion.
Chaque discipline est ainsi envisagée en elle-méme, dans son intégrité et son pouvoir sensuel spécifique, et rencontre
les autres sans hiérarchie prédéterminée.

Les textes sur lesquels travaille le collectif (qu’ils soient écrits, ou pas, pour le théatre) correspondent a cette volonté
de créer des ceuvres qui tout en développant des univers fictionnels puissants et troubles, explorent les rapports
qu’entretiennent présence et représentation, narration et abstraction, a la fois en termes de sens, de structure et de
perception. C’est également dans cette pensée que Das Plateau développe depuis plusieurs années un travail
cinématographique qui rencontre la scéne de maniére frontale.

CELESTE GERME (METTEUR EN SCENE)

Céleste Germe est metteur en scéne, réalisatrice, dramaturge et architecte.

En tant qu’architecte, elle a travaillé au sein de I'agence Thl-Philippe Villien et enseigné la théorie architecturale a
I'Ecole Nationale d’Architecture de Paris-Belleville.

Au sein du collectif Das Plateau elle réalise la mise en scéne de I'ensemble des créations, qu’elles soient scéniques,
cinématographiques ou radiophoniques.

En tant que dramaturge, elle travaille aux c6tés du chorégraphe Eric Minh Cuong Castaing de la compagnie Shonen et
participe a la création de Kaiju en 2011, de lil'ldragon en 2012, de School of Moon en 2016 (spectacles danse/art-
numérique présentés notamment au Centre Chorégraphique National de La Rochelle, au 104, au Centre des Arts a
Enghien-les-Bains, au CDC de Toulouse et en Europe a Vienne, Lubjana, Cluj...).

PRESSE
INTERVIEW DE CELESTE GERME PAR JOELLE GAYOT SUR FRANCE CULTURE
UNE SAISON AU THEATRE - REPETITIONS EN TEMPS ET HEURE AVEC CELESTE GERME

« Lorsque Céleste Germe dit, aux micros d’Une saison au théatre, qu’elle travaille I’élasticité, elle ne dit pas tout.

Elle ne dit pas le brio avec lequel elle s’'empare du théatre, (texte, acteur, musique, plateau, décor, durée) comme d’une
pate a modeler qu’elle reconfigure a volonté.

Elle ne dit pas les choix radicaux qu’elle est capable d’opérer lorsqu’elle le juge nécessaire, rompant dans le flux de la
narration scénique pour introduire des variations de forme qu’on n’anticipe jamais.

Elle ne dit pas non plus la sublime beauté du plateau (jamais vu Théatre Ouvert a ce point drapé d’or).

Elle ne dit pas enfin que vont claquer a nos oreilles des phrases de Marie Darrieussecq qui prennent, dans le cours du
spectacle, un éclat insupportable. La lente chute de Solange, I’'héroine, dans I'aliénation, toute entiére résumée par ce
mot : * le désir est une forme de I'enfer”.

Bref, Céleste Germe, n’avait qu’une demi-heure pour parler aux micros d’Une Saison au théatre et c’est clair que 30 mn
de plus auraient été utiles pour pouvoir explorer avec elle les étendues qu’elle fait apparaitre lorsqu’elle met en scéne. |l
y a dans le rapport qu’elle entretient au plateau quelque chose de I'ordre du défi, comme un pari qu’elle aurait lancé a
la scéne qui lui fait face : “a I'impossible tu ne me tiendras pas”.

C’est clair. Le pari est gagné haut la main. Allez voir, ce n’est pas si souvent que le gant est relevé de cette maniére-

la. »
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Le titre du roman de Marie Darrieussecq, Il faut beaucoup aimer les hommes, s’inspire d’une citation de Marguerite
Duras. Ce récit de la passion intense d’une femme blanche pour un homme noir est transposé sur scene par le collectif
Das Plateau. Il y est question d’amour, de racisme et de cinéma, mais c’est aussi une découverte vibrante d’une
certaine Afrique.

« L’Afrique ¢a n’existe pas. » Le ton péremptoire appelle une explication. « L’Afrique est une fiction d’ethnologue. Il y a
des Afriques. » Celui qui parle s’appelle Kouhouesso. La conversation a lieu dans une maison du quartier de Bel Air a
Los Angeles. Solange, son interlocutrice, lui a dit qu’elle aimerait visiter I’Afrique. Un peu plus tét ils ont fait I'amour. lls
sont tous les deux acteurs. Tous les deux étrangers. Solange est francaise. Kouhouesso canadien d’origine
camerounaise.

Quand un peu plus tard elle lui dit a son tour « I’Afrique ¢a n’existe pas », il se moque : bien sir que I’Afrique existe. La
méme phrase, dans deux bouches différentes, n‘a plus la méme portée. Selon le contexte, I'histoire, la situation
dominant-dominé, I'expérience et le savoir de celui qui I'énonce, le sens de la phrase différe. Ainsi peut-étre y a-t-il
déja une dimension théatrale dans la situation de ce couple, Solange et Kouhouesso.

C’est en tout cas le point de vue du collectif Das Plateau qui a choisi de s’emparer du roman Il faut beaucoup aimer les
hommes de Marie Darrieussecq. lls souhaitent interroger la maniére dont I'histoire des peuples s'immisce a I'intérieur
de I'histoire des hommes et comment discriminations, rapports de force et violences se répercutent de maniére
souterraine et parfois imprévisible a travers les générations. Cette collision singuliére entre le singulier et le collectif,
entre l'intime et le politique, entre I'historique et le géographique qui traverse I'ensemble de I'écriture de Marie
Darrieussecq a profondément touché I'équipe de Das Plateau, dont I'une des préoccupations majeures consiste en la
recherche d’un « tragique contemporain », comme I'explique Céleste Germe, metteuse en scéne du collectif :

« Quelles sont les douleurs propres a notre époque ? Comment ausculter notre monde ? Face a la montée des
populismes et a la construction d’un antagonisme raciste qui s’articule aux événements terroristes, nous voulons tenter
d’approcher la maniére dont la violence de cette réalité colore nos relations, nos sentiments et nos vies ».

Il faut beaucoup aimer les hommes est aussi I'histoire d’une passion amoureuse. Dans le roman, Solange passe
beaucoup de temps a attendre son amant accaparé par un grand projet, I'adaptation cinématographique d’Au Cceur
des Ténéebres de Joseph Conrad. Peut-étre y a-t-il dans toute affaire sentimentale une dimension initiatique, une
confrontation avec l'inconnu. Se pose alors la question de I'attente. Comment la décrire sans lasser, ni la réduire a
I'obsession contemporaine des textos ? Si I'on considére, comme Marie Darrieussecq, que la « sainte Patronne » des
femmes qui attendent, c’est Mme Bovary - méme s’il y a aussi eu dans I"Antiquité, Pénélope -, force est de constater
que la temporalité du XIXe siécle differe de la ndtre. Pour autant les sentiments ont-ils tellement changé aujourd’hui ?
Et ce méme si on les compare avec ces jours pas si lointains ou I'on attendait fébrilement la réponse a une lettre ? Le
temps et en particulier celui de I'attente constitue une dynamique féconde du récit, de son rythme, de sa tension.
C’est précisément sur ce terrain que Céleste Germe et Marie Darrieussecq se rejoignent. En effet ce n‘est pas tant le
récit en soi qui les motive I'une comme I'autre que la fagon dont on donne a ressentir a la fois par des mots et par des
dispositifs. « Je ne me satisfais pas d’écrire : ‘elle se sentait trés angoissée’, analyse Marie Darrieussecq. Je veux le
donner a sentir, voire a vivre au lecteur ou a la lectrice, avec toutes sortes de moyens, une écriture géographique,
moléculaire parfois. Méme si j'aime aussi beaucoup raconter des histoires ». A quoi Céleste Germe ajoute : « Le
théatre est un art du temps. Mettre en scéne I'attente pose donc forcément des questions formelles passionnantes.
Comment faire coexister dans le temps du théatre, le rythme a la fois continu et elliptique, vide, répétitif et

lent, propre a 'attente ? »

L’amour de Solange pour Kouhouesso se double d’une découverte de I’Afrique. Une Afrique devinée depuis les
collines de Los Angeles, mais aussi a travers le roman Coeur des ténébres de Joseph Conrad, dont Kouhouesso
s’appréte a tourner une adaptation. Solange n’a pas lu Conrad, ignore tout de Frantz Fanon ou de Chinua Achebe et ne
s’était encore jamais intéressée au Congo ; ce Congo de Conrad qui est « quelque chose de grand et d’invincible, tel
le mal ou la vérité » et qui obséde Kouhouesso parce qu’il est a la fois le cliché de I’Afrique vue par les Blancs et le
symbole d’un cinéma impossible, celui du film Apocalypse now de Francis Ford Coppola.

L’Afrique, comme le « couple mixte », comme la couleur noire, est un immense réservoir de lieux communs. En
témoigne le fameux discours de Dakar, prononcé au début de son quinquennat par Nicolas Sarkozy, qui est en partie
reproduit dans le roman. Une des réussites de I'écriture de Marie Darrieussecq dans Il faut beaucoup aimer les hommes
tient précisément au fait qu’elle ne tourne jamais le dos aux clichés, mais les « souléve comme des pierres pour voir ce
qui grouille dessous ». Tandis qu’elle travaillait sur son roman, elle a éprouvé la nécessité de se rendre dans cette forét
que voulait filmer son personnage. Devant la difficulté d’'un voyage en solitaire dans la forét congolaise, et sur les
conseils du romancier Jean Rollin, elle a opté pour le sud du Cameroun, embauché guide et piroguier, et écrit une
partie du roman la-bas.

Les pages essentielles sur I’Afrique et le tournage du film donnent all faut beaucoup aimer les hommes toute son
épaisseur et sa consistance singuliére. Céleste Germe et les membres du collectif Das Plateau sont, a leur tour, partis
au Cameroun sur les traces de Marie Darrieussecq. Ayant choisi d’adapter le roman a la scene et travaillant depuis
longtemps sur les relations entre le théatre et le cinéma, ils ont souhaité faire ce saut a l'intérieur du roman, aussi bien
dans la densité du réel sur lequel le livre se fonde que dans la profondeur de la fiction. lls sont partis tourner un film
qui sera intégré a leur création. « Méme si toute représentation est nécessairement partielle, nous avons voulu montrer
les lieux du roman pour ne pas laisser I’Afrique d’ll faut beaucoup aimer les hommes dans le seul champ du fantasme,
de I'imagination. Sachant que I'un des sujets fondamentaux du livre est le regard occidental sur I’Afrique, il nous a
semblé indispensable de mettre en jeu notre propre regard : aller voir et en ramener la trace », dit Céleste Germe. Le
film met en relation le paysage et la littérature sous forme de collage. En effet, « filmer la forét est impossible », dit
Marie Darrieussecq. Les arbres sont si hauts, tout est trop touffu ; d’une certaine fagon, on ne voit rien. L’Afrique,
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observée a bout de nez, échappe encore. Méme si elle vous traverse la peau. Kouhouesso en fait I'expérience.
L’Afrique qu’il veut montrer tend a se dérober. Une autre réalité, économique celle-I3, le rattrape. En Afrique, il se
transforme en « patron » manipulateur confronté a son tour aux clichés. Telle est la complexité des rapports de
domination ; ils s‘inversent en fonction des situations.

Solange I'a rejoint sur place. Elle doit jouer la Promise, la fiancée de Kurz, le héros de Cceur des ténebres. Ce ne sont
que quelques petites scenes ; la Promise est un personnage secondaire. Mais sans cette participation au film de son
amant, elle n‘aurait jamais eu I'occasion de le rejoindre sur le tournage. « L’Afrique est vue par une Solange qui réve de
vivre son histoire d’amour dans une bulle, sans rien ni personne qui viendrait altérer la relation duelle. La forét n’est
pour elle qu'un empéchement. Si elle pouvait la brller pour rejoindre son homme, elle se ferait bombe et napalm.
Pourtant, elle aussi, va se laisser prendre. Et dans ces pages magnifiques, plus I'équipe de tournage s’enfoncera dans
la forét, plus Solange éperdue de passion s’enfoncera dans une douleur cosmique, tellurique. Mais quelque chose de la
forét I'aide aussi a sa propre sauvegarde. Marie Darrieussecq écrit admirablement cette conductivité singuliére entre la
souffrance de son héroine et la matérialité de ce monde humide et chaud. », observe Céleste Germe. Et c’est
précisément ce que Das Plateau entend réaliser dans cette adaptation théatrale : « Nous voulons a travers une plongée
progressive du spectateur dans I'espace scénique lui faire éprouver ce poéme ardent ou émerge d’une dimension
intensément physique le paysage mental d’'une Solange en fusion ».

PAR HUGUES LE TANNEUR

ADAPTER MARIE DARRIEUSSECQ, LE DEFI AMBITIEUX DU COLLECTIF DAS PLATEAU

Une femme blanche, un homme noir. L'histoire d'une passion contrariée, servie par la langue apre de I'écrivaine
frangaise. Il faut beaucoup aimer les hommes, publié par Marie Darrieussecq en 2013, déroule la passion dévorante
d'une actrice blanche pour un réalisateur noir, sur fond de jet-set hollywoodienne... Tout en laissant affleurer un autre
texte, Au cceur des ténébres, de I'écrivain bourlingueur Joseph Conrad, que I'amant s'acharne a vouloir tourner au
Congo. Livre iconique — la vision d'un Occidental plongeant en 1899 dans les profondeurs d'une Afrique fantasmée —,
a l'origine d'un film culte, Apocalypse now. En choisissant d'adapter un tel roman, le collectif Das Plateau — huit ans
d'age et un spectacle tous les deux ans — entend prendre en charge toute cette épaisseur. Pas facile, comme défi...
Das Plateau, réunissant une architecte, un auteur, un compositeur et une comédienne, affiche d'emblée de hautes
ambitions. Partition chorale tonitruante — orgue et voix —, fumigéne, faisceau lumineux découpant Solange, I'actrice
« électrisée » des sa premiére rencontre avec Kouhouesso, a la « téte lourde » de dreadlocks. Un décorum trop
prétentieux augurant du pire. Et la premiére partie du spectacle achoppe sur une alternance pas toujours conciliée de
récits indirects sous-tendus d'effets et de dialogues fagon comédie réaliste. Des images du Cameroun d'aujourd'hui
(ou Kouhouesso finira par tourner) sont projetées sur les parois métalliques capitonnant I'espace : port de Douala,
embouteillages, pistes, cases, auberge de brousse. Avec ses habitants filmés dans la langueur de la nuit qui tombe si
vite. Solange cherche en vain Kouhouesso happé par son travail. Les deux acteurs se relaient sur scéne, chacun dans
leur monde, mais de plus en plus habités par la langue charnelle, désespérée, tranchante, de Darrieussecq. Lui, I'acteur
noir (Cyril Guei, énigmatique et pourtant solidement ancré, que I'on voit davantage a I'écran que sur les planches,
hélas !) ; elle, I'actrice blanche (Maélys Ricordeau, pilier du collectif), qui nous offre a la fin un moment de déréliction
rare au théatre.

EMMANUELLE BOUCHEZ, TELERAMA, 28 SEPTEMBRE 2016.

Le collectif Das Plateau s’empare d’ll faut beaucoup aimer les hommes, roman de Marie Darrieussecq ouvrant sur les
champs et les contrechamps d‘une histoire d’amour entre une femme blanche et un homme noir. La metteure en scéne
Céleste Germe nous parle de ce projet entre théatre, littérature, musique et cinéma.

Il faut beaucoup aimer les hommes est une histoire d’amour entre une femme blanche et un homme noir. Une histoire
déséquilibrée, qui se passe a Los Angeles : Solange est subjuguée par Kouhouesso, mais lui est occupé par un grand
projet, adapter au cinéma Au coeur des ténébres, de Joseph Conrad. Cette adaptation est, pour lui, un geste politique,
a travers lequel il prend la parole - a Hollywood, dans cet endroit ou se fabriquent les stéréotypes qui irriguent le
monde - en tant qu’homme noir. Ce roman est traversé par la question du tragique contemporain, qui est une question
centrale dans le travail de notre collectif. Une question qui creuse la relation entre des choses extrémement intimes
(I'amour, le couple...) et la grande Histoire qui touche, ici, a la colonisation, a I'esclavage. Ce qui revient, en explorant
ce lien entre microcosme et macrocosme, a se demander comment le théatre peut, aujourd’hui, a travers I’'expression
de ce rapport d’échelle, parler des douleurs et des bonheurs de notre monde.

Comme toujours, il y a chez nous, pour cette nouvelle création, le désir de travailler sur un grand nombre d’outils
théatraux: les mouvements scénographiques, la machinerie, le son, la musique, qui est fondamentale, la lumiere, le
cinéma... L'une des grandes questions du roman de Marie Darrieussecq est de caractériser le regard blanc qui est
porté sur I’Afrique. Car a travers son amour, Solange découvre un monde, un continent qu’elle ignorait jusque-la
complétement. Et pour nous, il était trés important de mettre en scéne ce regard, de faire en sorte que I'Afrique soit
présente concrétement sur le plateau. Nous sommes donc allés au Cameroun, sur les pas des personnages, et avons
filmé les lieux évoqués dans le roman. Il y a un rapport trés fort, dans notre spectacle, entre la littérature et Les
paysages. Ce qui nous a amenés, bien slr, a questionner la ligne de tension entre ce qui est de I'ordre de la fiction et
tout ce qui lui échappe : I'abstraction, les gouffres de I'absence existentielle, de la dépossession de soi, de
I"'appropriation de soi par 'autre...

MANUEL PIOLAT SOLEYMAT, LA TERRASSE, 13 SEPTEMBRE 2016.
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RENCONTRE

JEUDI 13 AVRIL / 18H30
THEATRE SARAGOSSE / ENTREE LIBRE

MARIE DARRIEUSSECQ

L"auteur et dramaturge Marie Darrieussecq rencontre le public pour parler de son travail et de
I"écriture du roman Il faut beaucoup aimer les hommes, adapté par le collectif Das Plateau et
présenté au Théatre Saragosse (jeudi 13 avril). Marie Darrieussecq est née en 1969 au Pays
Basque.

Ancienne normalienne, écrivain et psychanalyste, elle vit principalement a Paris. Elle a publié
une quinzaine de livres, romans, nouvelles, biographies, pieces de théatre, essais, et une
traduction d’Ovide. Depuis Truismes en 1996, elle est fidéle a son éditeur POL. Prix Médicis et
Prix des Prix en 2013 pour son roman [l faut beaucoup aimer les hommes, elle collabore a des
magazines d’art contemporain en France et en Grande-Bretagne. Son ceuvre est traduite dans
de nombreux pays.
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JEU/VEN / 4 & 5 MAI / THEATRE SARAGOSSE / 20H30 / 1H10 / TARIF 8 €
PERFORMANCE / INSTALLATION

EMMANUELLE HUYNH
JOCELYN COTTENCIN

A TAXI DRIVER, AN ARCHITECT
AND THE HIGHLIGHT

D’APRES UNE CONCEPTION ORIGINALE D’EMMANUELLE HUYNH
LES FILMS ONT ETE REALISES EN OCTOBRE 2014, MARS ET JUIN 2015.

La chorégraphe Emmanuelle Huynh et I'artiste visuel Jocelyn Cottencin ont collaboré
pour un projet liant performance dansée, création et installation vidéo. A taxi driver,
an architect and the High Line est une trilogie. C'est un portrait de la ville de New
York a travers trois caractéres et leurs relations a I'espace et a I'architecture. Les films
rassemblent a la fois des mémoires physiques, des histoires intimes, des espaces.
L’installation navigue entre fiction, documentaire, performance et poésie. Les deux
artistes déploient ce travail sur deux lieux qui rassemblent la danse et les arts visuels.
Le Théatre Saragosse accueille au sein de l'installation une performance construite en
écho a la structure rythmique du film. Les présences physiques d’Emmanuelle Huynh
et de Jocelyn Cottencin varient entre disparition dans les images, unisson avec les
motifs du film et occupation du premier plan. L’installation hors performance est en
acceés libre les 4 et 5 mai dans la journée.

PROD UCTION COMPAGNIE MUA COPRODUCTION LES SERVICES CULTURELS DE L’AMBASSADE DE FRANCE A NEW YORK ; LE QUARTZ,
SCENE NATIONALE DE BREST ; PASSERELLE CENTRE D’ART CONTEMPORAIN, BREST REMERCIEMENTS FILMS AIA NEW YORK CENTER FOR
ARCHITECTURE, MOMA PS1, QUEENS MUSEUM, LE MUSEE DE LA DANSE - CENTRE CHOREGRAPHIQUE NATIONAL DE RENNES ET DE
BRETAGNE, LA CRIEE CENTRE D’ART CONTEMPORAIN DE RENNES, SOPHIE CLAUDEL, RIMA ABDUL MALAK, DOROTHEE CHARLES, NICOLE
BIRMAN, ESTHER WELGER-BARBOZA, ETIENNE BERNARD, MATTHIEU BANVILLET, BRECKYN DRESCHER, JUMATATU POE, UTA TAKEMURA,
IRENE HULTMAN MONTI, SHELLEY SENTER, WALTER DUNDERVILL, OLIVIER SOUCHARD, XAVIER LEROY, BEN EVANS. / LA COMPAGNIE MUA

EST CONVENTIONNEE PAR LE MINISTERE DE LA CULTURE ET DE LA COMMUNICATION AU TITRE DES COMPAGNIES CHOREGRAPHIQUES A
RAYONNEMENT INTERNATIONAL.

EXPOSITION

DU 22 MARS AU 06 MAI

BEL ORDINAIRE

Au Bel ordinaire, les artistes ont imaginé une exposition qui se construit en
deux volets, le premier est une forme d’archive active du projet A taxi
driver... Les images sources, les rushs, les notations deviennent un ensemble
de mots, de documents, de connexions qui dessinent la géographie de ce
projet et le prolongent. Le deuxiéme volet met en lien des ceuvres
graphiques et visuelles de Jocelyn Cottencin autour du mouvement et du
corps.
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JOCELYN COTTENCIN

Aprés une double formation en art et architecture, Jocelyn Cottencin s’intéresse a différents domaines des arts dits
appliqués - notamment le design, I'architecture, le graphisme. Artiste et graphiste, il s’intéresse particulierement a la
question de I'émission et de la réception des images, des codes et des langages, et plus encore a la capacité d'un
projet et d’un travail a ne pas circonscrire un territoire mais a circuler entre différents points. Depuis une quinzaine
d’années, son travail s’est développé d‘une part sur le développement du studio Lieux Communs, plate-forme de
création graphique, typographique et éditoriale, et d’autre part sur la mise en ceuvre de projets dans les champs des
arts visuels et de collaboration avec d’autres artistes notamment des chorégraphes.

En 2014, il a présenté une installation au Musée des arts décoratifs de Paris dans I'exposition Recto/Verso, et une
performance sous la forme d’un film au Musée des Beaux arts de Calais, Monumental, et a collaboré a la création de la
chorégraphe Emmanuelle Huynh Tézail... créée en octobre au Théatre Garonne a Toulouse.

En 2015, Monumental est présenté pour I'ouverture du centre Beaubourg Malaga dans le cadre de |'exposition « Corps
Simples ».

Considérant la typographie comme un matériau graphique et plastique, Jocelyn Cottencin I'expérimente a travers
différentes formes : la performance, I'intervention dans I'espace public, I'installation, le dessin, le livre, I'espace
scénique comme dans Vocabulario en 2007 réalisé avec Tiago Guedes et | Can’t Believe The News Today, réalisé a Pau
en 2009. Il collabore depuis une quinzaine d’année avec le chorégraphe Loic Touzé et a concgu les dispositifs scéniques
de plusieurs pieces.

En 20009, il travaille avec la chorégraphe Emmanuelle Huynh pour la création de la piéce Cribles. En 2010, il prend part
au projet J'ai tout donné d’Alain Michard pour le Centre Culturel Colombier et y réalise le Centre de documentation,
installation mélant architecture et mobilier.

En tant qu’artiste visuel, il a répondu en 2005 a l'invitation de La Criée - Centre d’art contemporain, et a développé
pendant deux ans entre Bilbao, San Sebastian, Glasgow, Porto, Lisbonne et Rennes, le projet Just a walk (2008). Cette
méme année, |l est invité en résidence par Taigh Chearsabhagh Museum and Arts Centre et le Tramway Art Center
(Glasgow). Il réalise un film dans les lles Hébrides, Real Escape, sorte de fiction et de performance. Il réalise en 2009
pour le Pble Sportif de Quimper une série de photographies intitulée L’objet du désir, travail a partir d'images
d’archives sportives.

Invité en 2010 a participer a la seconde édition des Ateliers de Rennes - Biennale d’art contemporain, il congoit et
coordonne le projet éditorial Journal d’Anticipation.

En 2012 il met en place le projet Cela dépend de la fagon dont les cartes tombent avec la Criée et le Frac Bretagne.
Dans le cadre de la manifestation Estuaires a Nantes, il développe ECHOES, une installation lumineuse sur Ille de
Nantes qui est présentée a la Nuit blanche a Paris en 2012.

En 2012/2013, il expose dans le cadre de la manifestation GRAPHEINE sur le dessin contemporain, organisée a
Toulouse avec les Abattoirs, le BBB, Lieu Commun, Pavillon blanc notamment. Il réalise en 2012/2013, Red Squares,
une installation lumineuse et la création d‘une famille typographique pour la médiathéque du Kremlin- Bicétre.

Jocelyn Cottencin intervient dans différentes écoles francaises et étrangéres, il enseigne depuis 2006 a I'Ecole
européenne supérieure d‘art de Bretagne.

En 2015, Jocelyn Cottencin avec le designer Erwan Mevel et le plasticien Nicolas Floch démarrent un programme de
recherche pour I'école européenne supérieure d’art de Bretagne. B.O.A.T. ® est un navire de recherche artistique et
pédagogique pensé comme un atelier mobile, une plateforme de travail, une annexe de I'Ecole européenne supérieure
d’art de Bretagne (EESAB), allant a la rencontre d’autres territoires, d’autres cultures, d‘autres disciplines

NOTE D'INTENTION

New York continue d’ occuper une place particuliére dans notre imaginaire, c’est probablement I'une des villes les plus
présentes dans la production cinématographique. Le projet A taxi driver, an architect and the High Line ne s’appuie
pas directement sur cet imaginaire. |l choisit le corps comme prisme de lecture de la ville. Le corps placé dans
I'espace, le geste et son rythme révélent en creux celui de la ville, ses architectures. La présence physique, la marche,
la danse aiguisent notre regard et permettent une activité de sur-lignage discret des mouvements de la ville, de ses
masses et de ses transformations. A taxi driver, an architect and the High Line est une trilogie. C’est un portrait de la
ville a travers trois caractéres et leurs relations a I'espace et a I'architecture. Les deux premiers personnages sont un
chauffeur de taxi (Phil Moore) et un architecte (Rick Bell). Le troisieme est un monument, la High Line. Nous
considérons la High Line métaphoriquement comme une personne qui traverse la ville, la révéle et provoque la
rencontre entre des personnes et des histoires. Les films rassemblent a la fois des mémoires physiques, des histoires
intimes et des espaces. Chaque film navigue entre fiction, documentaire, performance et poésie. Dans ce projet, nous
avons dialogué avec chacun des protagonistes, cherché a parcourir la chronologie de leur mémoire physique et de leur
histoire personnelle. Des gestes, des mouvements, des trajets ont été identifiés. Ces gestes sont réengagés dans la
ville. lls peuvent étre re-placés dans leur contexte d’origine comme déplacés. Chaque action dialogue avec le contexte
et provoque une lecture de I'espace depuis celle du corps. En contrepoint, le regard porté sur la ville s‘intéresse aux
activités quotidiennes, aux gestes liés au travail, au rythme de la ville. Le projet s’engage et se confronte a la réalité des
espaces et des actions.

EMMANUELLE HUYNH ET JOCELYN COTTENCIN
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TROIS PERSONNAGES

Rick Bell, est, au moment ol nous le rencontrons, directeur du American Institute of Architecture New York (AIANY). Il
connait physiquement sa ville, son histoire, chaque batiment ou angle de rue ! Il participe aux décisions ou
mouvements citoyens qui la transforment (réhabilitation de Ground Zero, Occupied Wall Street). Il entretient un rapport
quasi amoureux avec elle. Il a longuement vécu a New York en alternant avec d’amples séjours a I'étranger comme le
Maroc, la France. En dépit de ses responsabilités professionnelles ou a cause d’elles, il y marche encore beaucoup et la
traverse a bicyclette. Il incarne le rapport subjectif / objectif a la ville en une équation personnelle / professionnelle
exceptionnelle. Il est désormais directeur du New York City department of Design and Construction.

Philip Moore a été chauffeur de taxi et guide dans les tours Operator. Il connait parfaitement la ville, ses sens de
circulation, ses nceuds. Natif du Queens, il a vécu toute sa vie a New York en déménageant plusieurs fois. Il connait les
lieux que le touriste doit voir, parfois sans y étre jamais entré lui méme. Son école primaire, sa high school, la fenétre
de sa chambre d’enfant a Queenborough, I’'hépital ou il distribue le courrier et I’Apollo theater a Harlem sont autant de
reperes concrets et signifiants. Sa fagon d’arpenter la ville, de I'apprécier, est liée a sa voiture et a ce mode de
déplacement. La vitesse, le véhicule qui transporte rapidement le corps dans I'espace font partie de sa fagon
d’appréhender la ville.

La High Line est une ancienne voie ferrée aérienne réhabilitée en promenade arborée. Elle se situe dans le quartier
QOuest de Manhattan. Elle s’étire de la 14e a la 34e rue, entre la 10e et la 12e avenue. Elle est une personne imaginaire
qui grandit, grimpe dans Manhattan, se transforme et transforme la ville qu’elle traverse et met en scéne. La coulée
verte new yorkaise nous permet de traverser |'histoire et I'architecture magistrale de cette ville. Il est impossible de
I'emprunter sans penser aux percées de |'artiste Gordon Matta Clark qui sculptait les batiments abandonnés a coup de
perceuse ainsi qu’aux performances des années 60 de la chorégraphe américaine Trisha Brown. Mais la High Line n’est
pas seulement tournée vers le passé. C’est un lieu en mutation, en transformation, un chantier traversé par les actions
des travailleurs, des batisseurs. Cette trilogie est pensée a la fois sous la forme d’une installation et d’une performance.
L’installation est destinée a des espaces d’exposition. La performance est pensée comme un événement dans
I'installation ou est montrée dans un espace scénique avec le public présent sur le plateau. Dans la performance, les
films deviennent a la fois une trame narrative et une partition. Les motifs chorégraphiques et kinesthésiques des trois
portraits sont une matiere qui est déployée, répétée, amplifiée ou déformée tel un hors champ.

PRESSE

Présentés pour la premiére fois vendredi, les films , installation et performance A Taxi Driver, an architect and the High
Line, une création d'Emmanuelle et de Jocelyn Cottencin pour le festival DafsFabrik, ont mené le public droit dans New
York. Dans le patio, une introduction met en scéne les deux danseurs aux prises avec deux chaises, et un skateur, qui
circule bruyamment sur le béton du balcon. Puis on retrouve Salim Fuhrel, toujours sur sa planche : il évolue en se
jouant des obstacles placés sur sa route. Ceux-ci, relevés par nos danseurs, s'avérent étre deux écrans, ce qui porte au
nombre de trois le nombre de supports dédiés aux projections vidéos. Trois écrans, trois films différents,
impressionnants. Le premier nous présente un chauffeur de taxi, Phil Moore ; le second un architecte, Rick Bell. Sur le
troisiéme, c'est la High Line, une coulée de verdure métaphorique ou se rencontrent les personnages. En fond sonore,
un brouhaha urbain incessant, les rumeurs de la ville, de travaux, de chantiers, de circulation. On entend, parfois, les
deux personnages qui évoquent des souvenirs architecturaux. Intéressant. |l y a aussi des extraits musicaux en bande-
son, d'artistes majoritairement New Yorkais tels que Suicide, Jay Z, Beastie Boys, bien vu... A tout cela s'ajoute la
chorégraphie des deux danseurs. Qui donnent un relief, une troisieme dimension, un quatriéme écran. Un
prolongement humain avec des rappels gestuels et vestimentaires. C'est urbain, toujours en mouvement et truffé de
références... new yorkaises contemporaines.

OUESTFRANCE, 05 MARS 2016.
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JEUDI / 11 MAI / ZENITH DE PAU / 20H30 / 1H30 AVEC L'ENTRACTE / TARIF A

DANSE

CCN - BALLET DE LORRAINE
WILLIAM FORSYTHE
CECILIA BENGOLEA

& FRANCOIS CHAIGNAUD
STEPTEXT/DUO/DEVOTED




Le CCN-Ballet de Lorraine est invité au Zénith pour une soirée unique comprenant deux ballets de William
Forsythe entrés a son répertoire, Steptext et Duo, ainsi qu’'une commande passée a Cecilia Bengolea et
Frangois Chaignaud, Devoted. Le quatuor Steptext (1985) incarne le vocabulaire historiquement repérable
et pourtant singulierement contemporain de Forsythe dans la maniére dont chaque geste est articulé. Le
prolongement infini du mouvement se poursuit en contrepoint a la déconstruction musicale d’'une
chaconne de Bach. Suit Duo (1996), piece pour deux danseuses, un essai sur le temps. D’une grace rare,
les deux interprétes composent en avant-scéne une horloge qui déroule son mécanisme de spirale avec
une précision sidérante. Enfin, on retrouve dans la piece pour neuf danseuses Devoted (2015), comme
dans le trio Dub love, la fascination des chorégraphes Cecilia Bengolea et Frangois Chaignaud pour les
pointes et leur recours iconoclaste et jubilatoire aux danses urbaines et populaires.

STEPTEXT CREE EN JANVIER 1985 PAR L’ATERBALLETTO ITALIE, ENTREE AU REPERTOIRE DU CCN - BALLET DE LORRAINE LE 19 FEVRIER 2009 A L’'OPERA NATIONAL DE
LORRAINE / CHOREGRAPHIE WILLIAM FORSYTHE / MUSIQUE JEAN-SEBASTIEN BACH - PARTITA NO. 2 BWV1004 IN D MINOR, CHACONNE / DECORS, LUMIERES, COSTUMES
WILLIAM FORSYTHE / REMONTE PAR DOUGLAS BECKER, NOAH GELBER ET THIERRY GUIDERDONI / REPETITRICE ISABELLE BOURGEAIS / DUO PREMIERE MONDIALE LE 20
JANVIER 1996, BALLETT FRANKFURT, STADTISCHE BUHNEN FRANCFORT, ENTREE AU REPERTOIRE DU CCN - BALLET DE LORRAINE LE 12 MAI 2015 / CHOREGRAPHIE
WILLIAM FORSYTHE / MUSIQUE THOM WILLEMS / SCENE, LUMIERES & COSTUMES WILLIAM FORSYTHE / TRANSMISSION CYRIL BALDY / REPETITRICE ISABELLE BOURGEAIS /
DEVOTED PREMIERE LE 12 MAI 2015 A L’'OPERA NATIONAL DE LORRAINE / CHOREGRAPHIE CECILIA BENGOLEA ET FRANCOIS CHAIGNAUD / MUSIQUE PHILIP GLASS,
ANOTHER LOOK AT HARMONY PART IV / LUMIERES JEAN-MARC SEGALEN / COSTUMES CECILIA BENGOLEA ET FRANCOIS CHAIGNAUD REALISES AVEC L’ATELIER DU CCN -
BALLET DE LORRAINE / PROFESSEURS DANCEHALL GIDDY ELITE TEAM, DAMION BG DANCERZ / DANSEUSE ASSOCIEE A LA PREPARATION ERIKA MYAUCHI /
REMERCIEMENTS FLORENCE ABELIN, PHILIPPE GLADIEUX ET DONATIEN VEISMANN / REPETITRICE VALERIE FERRANDO

WILLIAM FORSYTHE

Né en 1949 a New York, William Forsythe grandit a I'époque du Rock and roll et des comédies musicales dont il raffole.
Il étudie la danse a 'université de Jacksonville puis a I'école du Joffrey Ballet dont il integre les rangs en 1971. Il est
d’abord fasciné par le style complexe et abstrait de Balanchine que lui enseigne un danseur de I’American Ballet. Il
considere d’ailleurs ses premiéres ceuvres comme d’évidentes imitations du maitre russo-américain. Dans les années
1980, alors que la danse contemporaine rompt avec le langage de la danse classique et se nourrit de la danse moderne
américaine, William Forsythe au contraire s’inspire du vocabulaire classique pour mieux le déconstruire. Les arabesques
sur pointe se transforment en pas de danse jazz ou de hip hop, la perfection des mouvements classiques est poussée a
I’'extréme en déhanchés et torsions, transfigurés. Il compte déja une vingtaine d’ceuvres a son actif quand il prend la
direction du Ballet de Francfort, troupe résidente de I'Opéra de Francfort en 1984. D’entrée de jeu, il impose sa marque
en créant ARTIFACT, qui détourne tous les codes théatraux et révéle une danse survoltée. La notoriété de la compagnie
se répand rapidement, avec entre autre la création de Steptext en 1985. William Forsythe devient seul responsable de
la compagnie en 1999 et la dirige jusqu’en 2005. Aprés la dissolution du Ballet de Francfort, il fonde un nouvel
ensemble plus indépendant qu’il a dirigé de 2005 a 2015.

FRANCOIS CHAIGNAUD

Né a Rennes , Frangois Chaignaud étudie la danse depuis I'dge de 6 ans. Diplédmé en 2003 du Conservatoire National
Supérieur de Danse de Paris, il collabore ensuite auprées de plusieurs chorégraphes, notamment Boris Charmatz,
Emmanuelle Huynh, Alain Buffard, Dominique Brun. Depuis He's One that Goes to Sea for Nothing but to Make him sick
(2004) jusqu'a lymun moi (2013), il crée des performances dans lesquelles s'articulent danses et chants, dans les lieux
les plus divers, a la croisée de différentes inspirations. S'y dessinent la possibilité d'un corps tendu entre I'exigence
sensuelle du mouvement et la puissance d'évocation du chant et la convergence de références historiques hétérogenes
- de la littérature érotique (Aussi Bien Que Ton Cceur Ouvre Moi Les Genoux, 2008) aux arts sacrés.

Egalement historien, il a publié aux PUR L’Affaire Berger-Levrault : le féminisme d I'épreuve (1898-1905). Cette
curiosité historique le conduit a initier des collaborations diverses, notamment avec la Iégendaire drag queen Rumi
Missabu des Cockettes, avec le cabarettiste Jérome Marin (Sous I'ombrelle, 2011, qui ravive des mélodies oubliées du
début du XXéme siecle), avec l'artiste Marie Caroline Hominal (Duchesses, 2009), avec les couturiers Romain Brau et
Charlie Le Mindu, avec le plasticien Theo Mercier, avec le photographe Donatien Veismann... Il poursuit actuellement
une recherche sur les répertoires de polyphonies (géorgiennes, préchrétiennes et médiévales).
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CECILIA BENGOLEA

Danseuse, chorégraphe née a Buenos Aires, Cecilia Bengolea est basée a Paris depuis 2001. Elle collabore avec les
chorégraphes Joao Fiadeiro, Claudia Triozzi, Mark Tompkins, Yves- Noel Genod, Alain Buffard, Mathilde Monnier, Alice
Chauchat, Monika Gintersdofer et Knut Classen. Cecilia Bengolea réalise en 2011 a Rio de Janeiro deux courts-
métrages en dialogue avec |'ceuvre Tristes Tropiques de Claude Levi Strauss : La Beauté (t6t) vouée a se défaire avec
Donatien Veisman et Cri de Pilaga.

En 2005, Cecilia Bengolea et Frangois Chaignaud fondent la compagnie Vlovajob Pru. lls créent Pdquerette
(2005-2008), Sylphides (2009), Castor et Pollux (2010), Danses Libres (d’aprés des chorégraphies de Frangois
Malkovsky et Suzanne Bodak, 2010), (M)IMOSA (avec Trajal Harrell et Marlene Monteiro Freitas, 2011), altered natives’
Say Yes To Another Excess - TWERK (2012), et DUB LOVE (2013).

En 2009, Cecilia Bengolea et Fran¢ois Chaignaud remportent le prix de la révélation chorégraphique de la critique de
Paris. Ils ont recu le prix Jeunes Artistes a la Biennale de Gwangju en 2014 pour Sylphides et DUB LOVE.

lls sont artistes en résidence longue a I'Echangeur - CDC Picardie (2014/2015/2016) et seront associés a Bonlieu,
Scene Nationale d'Annecy a partir de 2016.

STEPTEXT

« Fugue de la mécanique du rituel théatral, Steptext s'attache a suspendre les mécanismes, tant fondamentaux
qu'accessoires, d'exécution de la performance qui ont déterminé la structure de la représentation thééatrale. Il en résulte
une série de "suspens" musicaux, scénographiques et chorégraphiques disloqués qui créent une ambiance de narration
chargée (pour une femme et trois hommes). »

WILLIAM FORSYTHE

DUO

Duo est présenté dans un espace restreint devant le rideau, juste au bord de la scéne. Deux danseurs créent une sorte
d’horloge. lls inscrivent progressivement le temps dans une forme de spirale et le rendent ainsi visible en travaillant a
I'intégration de celui-ci dans I'espace. lls développent un modeéle chorégraphique spécifique et complexe qui se
déploie avec les culbutes, cisaillements, frappés et renversés qu’ils effectuent. Leurs corps brillent dans un chatoiement
de noir, ils volent avec une forme de précision continue et téméraire, et par leur souffle, rendent visible les différentes
strates du temps. La musique lointaine se fait, apparait et disparait comme les danseurs dans une forme de
tournoiement continu qui atteint un calme parfait. Avec cette prodigieuse piéce, William Forsythe créé une forme
d’horloge inscrite dans un mouvement de retour continu a l'origine.

DEVOTED

« Nous avons composé une chorégraphie de longues lignes, de spins, de pas de ballet et dancehall. Nous voulons
créer une continuité entre le passé classique et moderne et notre temps, des lignes de fuite vers le passé et de
spéculation vers le futur. »

CECILIA BENGOLEA ET FRANGOIS CHAIGNAUD
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LUN & MAR / 22 & 23 MAI / THEATRE SARAGOSSE / 19H30 / 55 MN / TARIF B

CIRQUE

CLAUDIO STELLATO
LA COSA

Circassien hors pair et hors du commun, Claudio Stellato, né a Milan et formé au Lido
de Toulouse est basé a Bruxelles. Tour a tour poéte, danseur et performeur, il
scénarise la création d’espaces a partir de matériaux bruts, donnant a voir le parcours
physique qu’implique la réalisation de structures. Avec La Cosaq, il se lance dans une
furieuse expérimentation autour d’une matiere, le bois. Quatre stéres de bois, quatre
individus, et quatre haches. Voila pour le dispositif. Le reste n‘est que jeux de
construction et de déconstruction, défis grotesques et cérémonies monumentales.
Un univers irréel se dessine, dans lequel les personnages déroulent des actions
absurdes, créent des équilibres impossibles, font voler les rondins tels des clowns-
blcherons lancés dans un numéro improbable.

Les danseurs font valser les blches dans les airs, redéfinissent la clé de
volte dans des coupoles précaires, hachent des billots de bois en canon,
créent des mikados mastodontes, plongent leurs corps dans des étreintes
furieuses avec des steres récalcitrants. Entre performance et mythe de
Sisyphe, le spectacle pousse loin les limites du corps. »

CATHERINE MAKEREEL, LE SOIR, SEPTEMBRE 2015.
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CHOREGRAPHIE CLAUDIO STELLATO / INTERPRETATIO N JULIAN BLIGHT, MATHIEU DELANGLE, VALENTIN PYTHOUD, CLAUDIO STELLATO / SCENOGRAPHIE NATHALIE
MAUFROY / ADMINISTRATION ET PRODUCTION NATHALIE DE BACKER // CLAUD IO STELLATO EST ARTISTE ASSOCIE AUX HALLES DE SCHAERBEEK A BRUXELLES.
PRODUCTION FANGULE A.D.F / COPRODUCTION LES HALLES DE SCHAERBEEK, LA MAISON DE LA CULTURE DE TOURNAI, MANEGE DE REIMS - SCENE NATIONALE, LA
VILLETTE (PARIS), OEROL FESTIVAL (PAYS-BAS), THEATER OP DE MARKT-DOMMELHOF (NEERPELT), LE PRATO POLE NATIONAL DES ARTS DU CIRQUE (LILLE), L’'ECHANGEUR
- CDC PICARDIE. / SOUTIENS A LA CREATION : LATITUDE 50 - POLE ARTS DU CIRQUE ET DE LA RUE (MARCHIN), ESPACE PERIPHERIQUE (PARIS), LE CUVIER - CDC
AQUITAINE (BORDEAUX), LA BRECHE, POLE NATIONAL DES ARTS DU CIRQUE - CHERBOURG, L’ATELIER DES MARCHES (BORDEAUX), FESTIVAL EXCENTRIQUE - CULTURE-O-
CENTRE (ORLEANS), MENU SPAUSTUVE (LITHUANIE), PEPINIERES EUROPEENNES POUR JEUNES ARTISTES (PARIS), LA BIENNALE DE DANSE DE LYON, LE MANS FAIT SON
CIRQUE, VIAGRANDE STUDIOS (ITALIE), SUBTOPIA (STOCKHOLM), CIRCUSCENTRUM (GHENT). / AVEC LE SOUTIEN DE LA FEDERATION WALLONIE-BRUXELLES, DIRECTION
GENERALE DE LA CULTURE, SERVICE GENERAL DES ARTS DE LA SCENE.

CLAUDIO STELLATO

Artiste pluridisciplinaire né a Milan (ltalie) en 1977, Claudio Stellato vit et travaille a Bruxelles. A I'age de 17 ans, il
entreprend sa formation artistique en musique jazz a la Scuola civica jazz di Milano. Il se dirige ensuite vers le théatre
de rue avec le groupe T.A.E. de Bergame. Pendant plusieurs années, il travaille comme artiste de rue dans de différents
pays pour aprés décider d’entamer une formation d’acrobate de cirque au Centre des Arts du Cirque de Toulouse, le
Lido, de 2002 a 2004. En 2005, il commence sa carriere d’artiste professionnel et a travaillé depuis en tant que
danseur avec différents artistes : Cie Kdanse, Olivier Py, Roberto Olivan, Fré Werbrouck, entre autres. Il a également
expérimenté le travail d’acteur avec la Cie ARCAT. Entre 2007 et 2011, il a dansé pour la Cie Dame de Pic / Karine
Pontiés dans deux productions : Humus Vertebra et Fidéle a I’éclair. En tant que regard extérieur, il a travaillé en 2009
avec Amos Ben Tal et Anna Reti pour leur projet The Fregoli Syndrome, dans le cadre du projet européen Jardins
d’Europe (Budapest) et en 2011 avec le chorégraphe Piergiorgio Milano (Collettivo 320 Chili) sur la création de Ai
Migranti, dans le cadre du festival Equilibrio a Rome. En 2010 il a collaboré avec la Crida Company sur le projet
Cabaret Crida. |l est actuellement en tournée internationale avec sa premiére piece L’Autre, fruit de trois ans de
recherches, qui a été créée aux Théatre des Brigittines, a Bruxelles, en mars 2011.

En 2013, il participe comme comédien a une création de Frangois Sahran produit par LOD en Belgique.

NOTE D'INTENTION

Avec L’Autre, j’ai abouti une piece grace a un travail de recherche et de création de trois années, une période
nécessaire durant laquelle j’ai pu développer en détail toutes les facettes du sujet que j'avais choisi. Les années
passant j'adopte de plus en plus un art multidisciplinaire et j'utilise toutes les connaissances artistiques me permettant
de transformer une idée en une forme tangible et concréte. Créer un langage physique universel qui atteigne l'instinct
des spectateurs et non pas uniquement leur intellect constitue un axe important de ma démarche. Mon travail est basé
sur la création d'images qui permettent différents niveaux d’interprétation. D'une part grace a la simplicité des actions
réalisées mais aussi par I'absurdité des situations dans laquelle ces actions ont lieu. Avec Il'utilisation du mouvement et
des matériaux naturels, un univers particulier et irréel se dessine, dans lequel un personnage enchaine ses actions
absurdes. Les objets assemblés en live renvoient au monde animal et proposent un bestiaire imaginaire. Les lumiéres et
la palette de couleurs (marron, beige, écru...) renvoient quant a elles a la nature. Elles délimitent un espace de nature
désertique, artificiel et brut.

Avec ce projet je cherche a m’éloigner de I'univers de L’Autre et a abandonner I'illusion et donc la magie nouvelle
méme si elle reste un outil passionnant. Mon nouvel objectif est de "scénariser"” la création d'objets et d'espaces a
partir de matériaux bruts par exemple en donnant a voir le parcours physique qu'implique la réalisation d'une structure
et d'une scéne. Ce processus est personnel mais similaire a celui d'un sculpteur ou d'un plasticien.

Les principaux axes en exploration au cours de cette recherche sont :

- la manipulation d’objets.

- une création lumiére.

- la présence physique de I'acteur dans I'enchainement des différentes scénes.

- la circulation du public et comment habiter et transformer différents espaces de présentation.

- la représentation des processus de recherche et de construction.

Les personnes qui m’entourent pour ce projet commencent a investir le plateau avec moi. Leurs rbles respectifs restent
a définir et je continue a envisager ce projet comme un solo accompagné. Je m’interroge tout de méme sur la
possibilité pour les autres membres de I’'équipe d'avoir des rdles interchangeables. J’ai créé grace a mes premiéres
périodes de recherche, différentes scénes, dont |'ordre de présentation et le rythme s’adapte en fonction des lieux que
La Cosa investit.

Je suis a la recherche d’une fagon de bouger particuliere. Dans cette optique, je m’efforce de ne plus "danser", mais de
me déplacer et d’appréhender I'espace d’une fagon énergique en travaillant sur la vitesse et la puissance. Les
improvisations et exercices que j'ai développé jusqu’a présent commencent pour certains par la voix et pour d’autres
par le corps et se complétent pour me permettre d’atteindre des moments de pure inconscience et des états de corps
instinctifs.

CLAUDIO STELLATO
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PRESSE

CLAUDIO STELLATO FAIT FEU DE TOUT BOIS

La Cosa est un ovni de scene pour quatre performeurs et 1600 blches. Entre cirque, danse et nature Claudio Stellato
imagine une piéce a vivre. On traverse les couloirs de la Galerie du Théatre de la Cité Internationale pour se retrouver
dans un « champs » de sculptures en bois. Ici une téte dépasse d’un totem de blches, [a une main. Un homme est
étendu sur des ronds de bois. Hommage évident au land art - on pense notamment a |'artiste Andy Goldsworthy qui
autrefois travailla avec la chorégraphe Régine Chopinot - La Cosa est d’abord un tableau vivant qui se contemple.

Peu a peu les quatre interprétes vont s’extraire de ces masses naturelles. S’en suivent des jeux intrépides avec lancer
de morceaux de bois, coups de toutes parts ou fréle équilibre. L’approche de Claudio Stellato qui a passé trois ans a
préparer cette création repose sur cette matiére a la fois Iégére et compact - le bois. On le verra dans une scéne ou
une stele semble résister a la hache de Stellato justement. Mais I'idée n’est pas de mettre en scéne des blcherons new
look : La Cosa délivre un sous-texte sur le vivre ensemble.

Dans une longue séquence on voit ainsi un des solistes tendre les bras, se laisser charger de blches. Qu’un partenaire
finit pas récupérer par un habile travail des mains jusqu’au suivant. Il y a du danger - I'assemblage va t il s’effondrer ?-
et de la solidarité a I'ceuvre. Sans oublier une dose d’humour parfois involontaire. Le plateau méme, encombré plus
d’une fois, devient impraticable sauf a plonger dans une montagne... de blches. Ce qui sera fait sous les yeux un rien
étonnés du public!.

La Cosa avance ainsi mettant les corps a rude épreuve : autour de Claudio Stellato on découvre Julian Blight, Mathieu
Delangle et Valentin Pythoud. lls jonglent avec fureur, osent des acrobaties inédites pour finir qui allongé sur les
blches, qui accroupi sous une arche construite minutieusement. Claudio Stellato, italien de Bruxelles, passé par le Lido
Centre des Arts du Cirque de Toulouse, a croisé pas mal de chorégraphes et metteurs en scéne avant de se lancer seul
dans I'aventure de L’Autre, sa premiere piéce. Il devrait collaborer cette année avec la Cridacomapny. Et entame une
longue tournée avec La Cosa. Ces bois précieux vont en surprendre plus d’un.

STEPHANE CAPRON,SCENEWEB.FR, 11 AVRIL 2016

AUX HALLES, CLAUDIO STELLATO SORT DU BOIS

Dans Claudio Stellato, on peut lire "stella". Comme étoile. Polaire, solaire, filante, montante... Qu’importe, pourvu qu’on
monte au ciel. Ou que I'on croule sous un tas de 1600 blches - quatre stéres si I'on préfere - comme cela risque
d’arriver dans son nouveau spectacle, La Cosa dont la création aura lieu ce 15 octobre aux Halles. Une "Chose" qui
s’annonce physique et élégante. A I'italienne. Les Halles sont envahies. L’artiste, en jean et T-shirt, nous recoit en plein
montage, sur cette sceéne quadrifrontale, qui créera d’emblée une proximité dans le public. Comme au cirque. On
retrouve le doux regard qu’on lui connait.

Circassien hors pair et hors du commun, Claudio Stellato, né a Milan, basé a Bruxelles et formé au réputé Lido de
Toulouse, a d’abord étudié la musique, puis I'informatique et la comptabilité avant de partir comme aide cuistot en
Gréce. Jusqu’a ce qu’un ami guitariste lui prouve que I'art peut changer une vie. Il commence par le spectacle de rue a
travers toute I'Europe et deviendra tour a tour poete, danseur, performeur, chercheur surtout.

Il n"apparait que tous les trois ans. Il crée lentement, un luxe qu’il a décidé de s’offrir pour aller, paradoxe, tres vite sur
scene. Enfin, cette fois-ci. "J'ai fait trois ans de recherches. C’est le seul secteur de ma vie ou je suis lent alors que je
vis trés vite. On se plaint que le monde aille trop vite. Dans mon secteur, je veux aller lentement, méme si ce luxe
m’oblige a renoncer a beaucoup de choses. Mais sur scéne, dans La Cosa, j'ai voulu dés le début que ¢a aille vite.
L’Autre, mon spectacle précédent, était trés lent. J'ai voulu prendre une direction tout a fait différente. Entre cirque et
performance, il y aura une prise de risque, un certain nombre de défis : a quelle vitesse tu casses un billot avec ta
hache ? En combien de temps on déménage deux tonnes de bois d’un endroit a lI'autre ? Beaucoup de scénes sont
basées sur des punitions afin de créer un engagement corporel pour I'acteur qui se montre alors vrai et pur. Lors de la
compétition physique, le visage, I'activité nous rendent vrais a 100 %. La peur d’étre puni crée une intensité physique."”
On se pince. C’est bel et bien Claudio Stellato, I'orfévre de L’Autre, l'illusionniste qui dansait avec les meubles en
mystére et lenteur qui aujourd’hui nous parle de la sorte ? Sic. En précisant aussi que le spectacle jouera sur I'élégance
avec costard taillé sur mesure, col blanc impeccable, souliers cirés, loin de la chemise de blcheron méme si les quatre
protagonistes finiront en nage. La classe donc, mais aussi la solidarité. "Sans |'autre, pas moyen d’y arriver." De quoi
titiller toutes les curiosités.

Surtout lorsqu’on connait la genése du spectacle : "J'avais dans la téte I'image d’une hache plantée dans un billot,
impossible a enlever. J'ai commencé a travailler dans la nature, autour du rituel. On casse du bois dans le spectacle,
beaucoup et il n'y a que le bruit de la hache, mais I'objectif final est la construction. On crée un langage physique. On a
apprivoisé le matériau. On n’a plus peur des échardes, on peut courir dessus, on reconnait son odeur. Notre rapport au
bois est devenu animal."

LAURENCE BERTELS, LA LIBRE BELGIQUE, 14 OCTOBRE 2015.
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DE QUEL BOIS SE CHAUFFE LA DANSE BELGE

Avec La Cosa, Claudio Stellato chorégraphie quatre stéres de bois pour quatre danseurs. Copeaux, sciure, billots et
haches redessinent le mouvement. La danse flirte ici avec le cirque, dans un langage corporel direct. Tout a commencé
en 2011 dans une forét du Danemark. « Je tentais de couper du bois , se souvient le chorégraphe Claudio Stellato. J'ai
frappé le billot mais je n“arrivais pas a enlever la hache. Ca m’a fait rire et c’est la que tout a démarré. J'avais passé six
ans a jouer L’Autre (spectacle troublant sur l'illusion, NDLR), entre quatre murs, dans le noir complet, et je voulais
sortir, jouer avec la nature, le dehors. »

S’enclenche alors un patient travail de recherche, cueillant trois complices sur le chemin. Pendant trois ans, les
apprentis blGcherons touchent a tout : peaux de bétes, pierres de riviére, terre. lls travaillent tantot avec des blches de
deux métres, tantét avec du bois de chauffage, découvrent que le pin est plus Iéger que le chéne mais comporte
beaucoup trop de nceuds pour les coups de haches, font des essais pour intégrer la voix avant de jeter tout ce travail
sonore a la poubelle. Trés vite, ils se confrontent au public, trongonnant du bois sur la plage, jouant aussi bien sur des
friches industrielles qu’en bord de lac au soleil couchant.

Aujourd’hui, il existe deux versions de La Cosa, en plein air, comme a Lille tout bientdt, ou en salle, comme aux Halles a
Bruxelles, juste aprés. « L’ambiance est tres différente. A I'extérieur, c’est plus débridé, joyeux. Le public nous
encourage, comme des gladiateurs dans I'aréne, mais il n’y a pas la méme finesse de perception que quand on est en
salle, ou le béton crée un contraste avec la nature. La puissance du bois, son bruit, son odeur, sa couleur, y sont
démultipliés. »

A cette matiére brute, les danseurs opposent aussi des costumes de ville impeccables, dont les plis élégants vont vite
se frotter a la sciure et aux copeaux tranchants. Les danseurs font valser les blches dans les airs, redéfinissent la clé de
vo(te dans des coupoles précaires, hachent des billots de bois en canon, créent des mikados mastodontes, plongent
leur corps dans des étreintes furieuses avec des steres récalcitrants.

Entre performance et mythe de Sisyphe, le spectacle pousse loin les limites du corps. Les danseurs avouent étre
lessivés a la fin d’'une représentation. « On avait beaucoup d’échardes au début, mais notre peau s’est endurcie. On
s’est déja pris quelques blches sur la téte mais personne n’a fini a I'hdpital . »

La danse flirte ici avec le cirque, dans un langage corporel direct. « La massue blanche du jongleur est plus loin des
gens qu’un bout de bois. Il y a quelque chose d’ancestral, de proche, dans le bois. C'est ce qu’on utilise pour se
chauffer. Le bois a une certaine noblesse dans I'imaginaire des gens. A force de construire, lancer, détruire, caresser, le
bois travaille, se défait. Des que certaines blches deviennent trop lisses, on en fait rentrer d’autres sur le spectacle. Du
coup, on n‘a jamais la méme matiére entre les mains . »

Tout comme le bois, les corps bougent. « On a attrapé de la masse musculaire forcément, et plutét une carrure de
déménageur que de danseur, d’ailleurs . » Malgré tout, le spectacle se sculpte tout en délicatesse, dans un ballet
organique, sensuel, entre ’homme et I'élément naturel.

Cette proposition étonnante sera I'un des moments forts du Brussels Dance, tout nouveau festival visant a mettre en
lumiére l'incroyable vivier de chorégraphes grouillant a Bruxelles.

CATHERINE MAKEREEL, LE SOIR, 18 SEPTEMBRE 2015.

WORKSHOP MANIPULATION BOIS

DIMANCHE 21 MAI / 14H-17H
THEATRE SARAGOSSE
CLAUDIO STELLATO

Le circassien, danseur et performeur Claudio Stellato propose autour de La Cosa (lundi 22 et
mardi 23 mai) un atelier de manipulation/construction a partir des pieces de bois utilisées dans
son spectacle. Amateur d'expériences physiques intenses, Claudio Stellato s’efforce de ne plus
« danser », mais de se déplacer et d’appréhender I'espace d’une fagon énergique en travaillant
sur la vitesse et la puissance. Les improvisations et exercices qu'il développe se complétent
pour lui permettre d’atteindre des moments de pure inconscience et des états de corps
instinctifs.

Artiste pluridisciplinaire, Claudio Stellato vit et travaille a Bruxelles. Formé au théatre et au
cirque, il integre en 2001 le Lido, Centre des Arts du Cirque de Toulouse. Entre 2004 et 2014, il
est danseur pour différentes compagnies : Cie Kdanse, Olivier Py, Roberto Olivan, Cie Arcat,
Fré Werbrouck, Karine Ponties, la Cridacompany et L.O.D, entre autres. Paralléelement a ses
créations, il est regard extérieur sur plusieurs projets. Il donne également réguliérement des
workshops.

TOUS PUBLICS / TARIF UNIQUE 20€
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INFORMATIONS PRATIQUES

TARIFS

ABONNEMENT INDIVIDUEL
A PARTIR DE 4 SPECTACLES
HORS TARIF UNIQUE
TARIFA:23 €

TARIFB:16 €

TARIFC:11 €

ABONNEMENT GROUPE

A PARTIR DE 4 SPECTACLES
DONT 3 AU MOINS EN COMMUN
HORS TARIF UNIQUE

TARIF A:20 €

TARIFB: 14 €

TARIFC:10 €

POUR BENEFICIER D'UN TARIF DE GROUPE (10
PERSONNES MINIMUM), PRENDRE IMPERATIVEMENT
CONTACT AVEC LA BILLETTERIE. LE DEPOT DES
ABONNEMENTS DE GROUPE SE FAIT EN UNE SEULE
FOIS SUR RENDEZ-VOUS PAR LE RESPONSABLE DU
GROUPE, A PARTIR DU LUNDI 27 JUIN.

ABONNEMENT REDUIT*

A PARTIR DE 4 SPECTACLES
HORS TARIF UNIQUE
TARIFA:16 €

TARIFB:11 €

TARIFC:8 €

ABONNEMENT DECOUVERTE
TARIF UNIQUE : 46 € + 12 €
D’ADHESION

— 1 SPECTACLE TARIF A au cHoix
— 1 SPECTACLE TARIF B : ROUGE
DECANTE, HEARING OU TOZAT I...
— 1 SPECTACLE TARIF C :

NO(W) HOPE ET HIKIKOMORI

— 1 SPECTACLE DE
RESONANCE(S) AU CHOIX

* TARIF REDUIT SUR PRESENTATION D’UN JUSTIFICATI
F : JEUNES -18 ANS, ETUDIANTS -26 ANS,
INTERMITTENTS, PROFESSIONNELS DU SPECTACLE
VIVANT, DEMANDEURS D’EMPLOI.

Pour vous abonner, il vous suffit de nous retourner complétée la fiche

individuelle d’abonnement (téléchargeable sur notre site Internet) et de
nous envoyer un cheque de réglement a I'ordre d’Espaces Pluriels. Vous
pouvez joindre une enveloppe timbrée 50g a votre adresse pour I'envoi des
billets. A défaut, les billets seront tenus a votre disposition au secrétariat ou
a la billetterie le soir du premier spectacle. Les bulletins d’abonnement sont

a déposer au Théatre Saragosse ou a renvoyer par la poste. lls seront
traités en fonction de leur ordre de réception. Attention : Une fiche a
remplir par personne. L’adhésion est obligatoire pour bénéficier des
formules d’abonnement : n‘oubliez pas de joindre a votre abonnement le

réglement de votre adhésion.
FERMETURE BILLETTERIE : LE 15 JUILLET
ET DU 23 JUILLET AU 04 SEPTEMBRE 2016

BILLETTERIE HORS ABONNEMENT

Afin de favoriser I'accés aux spectacles a la derniére minute, des places sont
mises en vente chaque soir de représentation a I'ouverture de la billetterie.

TARIF A

PLEIN TARIF : 31 €

TARIF ADHERENT : 24 €
TARIF REDUIT *: 18 €
ENFANT - DE 12 ANS : 12 €

TARIF B

PLEIN TARIF : 22 €

TARIF ADHERENT : 18 €
TARIF REDUIT * : 14 €
ENFANT - DE 12 ANS : 10 €

TARIF C

PLEIN TARIF : 15 €

TARIF ADHERENT : 13 €
TARIF REDUIT* : 11 €
ENFANT - DE 12 ANS : 9 €

TARIF RSA 5 €
SUR PRESENTATION D’UN JUSTIFICATIF

OFFRE SPECIALE CIRQUE

Tout adulte accompagnant un
enfant (- 18 ans) bénéficie du tarif
adhérent.

PARCOURS EMMANUELLE HUYNH
TOZAI I... + A TAXI DRIVER : 26 €

PARCOURS DANIEL LINEHAN
NOT ABOUT + DBDDBB : 26 €

ADHESION

TARIF UNIQUE 12 €
ADHESION COLLECTIVE 60 €
COMITES D’ENTREPRISES,
COLLECTIVITES

L’adhésion a I'association Espaces
Pluriels vous permet :

— de prendre un abonnement ;

— de bénéficier de tarifs
préférentiels sur les spectacles

de la saison ;

— de vous inscrire aux stages
proposés par Espaces Pluriels.

Adhérer a Espaces Pluriels,

c’est aussi soutenir |'activité de la
scéne conventionnée et pouvoir
participer et voter lors des
Assemblées Générales.

SCOLAIRES

MATERNELLE, PRIMAIRE : 5,50 € /
COLLEGE, LYCEE : 7 € / TOUS
PUBLICS : 9 €

UNE PLACE D’'ACCOMPAGNATEUR
GRATUITE PAR TRANCHE DE 10
ELEVES.

Espaces Pluriels soutient chaque
année des projets scolaires autour du
spectacle vivant, en théatre ou en

danse contemporaine.
CONTACT ANNE WOELFEL / 05 59 84 11 93
MEDIATION@ESPACESPLURIELS.FR

ACHAT

PAR COURRIER

ESPACES PLURIELS

SERVICE BILLETTERIE

THEATRE SARAGOSSE

17 AVENUE SARAGOSSE

64000 PAU

Envoi d’un chéque de reglement ; joindre
une enveloppe timbrée (50g) a votre
adresse pour I'envoi des billets.

AU THEATRE SARAGOSSE

LUNDI — JEUDI 9H-12H & 14H-18H
VENDREDI 9H-12H & 14H-17H
Réglement en espéces, par chéque ou
par carte bancaire.

PAR TELEPHONE
par carte bancaire
au 0559 84 11 93
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CREDITS PHOTOS

AFECTOS / FELIX VAZQUEZ

ROUGE DECANTE / PAN SOK

RAIN / ANNE VAN AERSCHOT
LEGITIMO / REZO / JOSH JOHNSON
HEARING / AMIR HOSSEIN SHOJAEI

HORS DU CADRE / P. 24 JEAN GOUSSEBAIRE, P. 27 HAUT
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DBDDBB / JEAN-LUC TANGHE

HA ! / HERVE VERONESE

WE’'RE PRETTY FUCKIN’ FAR... / LUC DEPREITERE
SUITE N°2 / BEA BORGERS

KIWI / MATHIEU CAUVILLE

FENETRES / CHRISTOPHE RAYNAUD DELAGE
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