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Voici donc ouverte cette 70e édition du Festival d’Avignon, cuvée Olivier Py,
3e dunom. Celle-ci se veut politique et éclectique, populaire et pointue, singuliérement
du c6té de la Danse, particulierement gatée cette année avec 'invitation de la grande
chorégraphe québécoise Marie Chouinard, de ’Anversoise Lisbeth Gruwez pour une créa-
tion maison, ou encore du Libanais Ali Chahrour...

Un retour fort remarqué est celui d'Angélica Liddell, performeuse hors-normes
qui revient enfin a Avignon -ou elle nous aura beaucoup manqué ces derniéres années- avec
une création liddellesque telle qu’elle les affectionne : « ;Qué Haré Yo Con Esta Espada? »
(Que ferai-je, moi, de cette épée ?).

Toujours pour le Théatre, on nous annonce de belles oeuvres en perspective
comme celle du grand Krystian Lupa, mais aussi les créations de Julien Gosselin,
de Nicolas Truong, d’Arnaud Meunier, de Thomas Jolly ou encore de Madeleine Louarn
dont le travail est tout a fait remarquable et singulier.

On ne saurait manquer le désopilant Raoul Collectif, comme on ne ratera pas non plus cet
autre collectif d’Athenes, le Blitztheatregroup, avec une création purement visuelle
autour des poémes d’Hoélderlin...

Ivo Van Hove sera tres attendu, a tort ou a raison, avec un Visconti donné avec la Comédie
Frangaise dans la mythique Cour inventée par Vilar en 1947. Le directeur du festival 2016
quant a lui, reprend un « Prométhée enchainé » déambulatoire, spectacle itinérant, dixit

Olivier Py, « sans costume, sans décor, avec juste de (bons) acteurs », qu’il promet de faire

circuler dans les territoires oubliés de la république culturelle : banlieues, villages, prisons etc.

Une édition 2016 qui s’affirme donc trés engagée, telle qu’Olivier Py I'affiche en
convoquant de nombreux textes forts sur I'impuissance politique devant la montée
des nationalismes et des replis identitaires ou religieux. Pour conforter son axe, Py a in-
vité des artistes des scenes proche et moyen-orientales, de Beyrouth a Téhéran,
en passant par Haifa ou Damas.

Pour autant, on n’oubliera pas ces petits bijoux de programmes courts qui font tout le sel

d’Avignon, « petites » formes en durée certes, mais souvent excellentes et fortes, ou dé-

couverte rime avec proximité : « Les Sujets a Vif » , « XS » , ou encore dans le registre des
idées et de ’échange, « Les Ateliers de la Pensée »...

Pour finir, soulignons la venue exceptionnelle de I'excellent
Adel Abdessemed pour une exposition a I’église des Célestins, artiste invité
de cette 70e édition et qui en a d’ailleurs congu I'affiche.

Comme vous le constaterez, nous avons invité dans ce Hors-Série certaines des meilleures
scénes du Off, dont les « Scenes d’Avignon » historiques, car elles sont constituantes de
facto depuis 1967 du Festival voulu par Vilar. La parole et I’action de leurs directeurs,
artistes eux-mémes, sont précieuses, car elles expriment la mémoire d’Avignon,
comme elles participent de sa vitalité d’aujourd’hui.

Enfin, comme chaque année, Inferno suit la totalité du festival avec ses envoyés
sur place, et relaiera au quotidien du 6 au 24 juillet critiques et interviews sur:
www.inferno-magazine.com.

Enjuillet, Avignon est une féte ! Profitons-en, et puisse qu’elle perdure ! INFERNO
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® editorial

We are pleased to present this 70th edition of the Avignon Festival, directed by Olivier Py - the third director of the event to
date. This season seems to be way more interesting than last year’s. In terms of dance, we are especially blessed this year
with the advent of the great Quebecoise choreographer Marie Chouinard, the Belgian choreographer Lisbeth Gruwez with
a new work, and the Lebanese choreographer Ali Chahrour ...

Angélica Liddell is finally returning to Avignon, where she has been sorely missed, with a Liddell-esque creation based on
the Japanese man/ cannibal who devoured his classmate, who became a star in his own country where he is a talk—show
guest and a lecturer. Qué Haré Yo Con Esta Espada? (What shall | do with this sword?) will be performed from July 7- 13 at the
Cloftre des Carmes, a magical venue at the Festival, where in 2010 Angélica Liddell showed her first work at Avignon with
the sublime La Casa De La fuerza.

In theatre, the 2016 edition seems signifcantly more focused than the previous one, with excellent plays from the great
Krystian Lupa, as well as a creation by Julien Gosselin - 2666, or 12 hours of theatre as only he can do it!, Nicolas Truong with
Interview, Arnaud Meunier or Madeleine Louarn, whose work was scouted by Olivier Py at the CDC Les Hivernales ...

But we must not forget the extraordinary Raoul Collectif which will present the French premiere of Rumeur et petits jours, a
hilarious, thunderous piece by these off-the-wall Belgians. Another not-to-be-missed event is one by a collective from
Athens called the Blitztheatregroup, with a purely visual piece called 6 am how to disappear completely, based on the
poems of Holderlin ...

There are also a number of jewels, the short programs which are an essential part of Avignon, small forms, like small plates
- excellent, some strong, where discovery and proximity are a huge advantage for festival-goers: Les Sujets a Vif, XS, or in
the ideas and exchange area, Les Ateliers de la Pensée ...

Of course, as in previous years, Olivier Py is offering priority to text-based theatre and its well-known playwrights. So there
will be an Ivo Van Hove production of Visconti’s The Damned in the Cour d’Honneur with the Comédie Francaise, which the
popular press will adore, as well as works by Lars Noren, Dostoyevsky, Nicolas Gogol and Thomas Bernhard ... The Festival
director himself is reviving Prométhée enchainé, an ambulatory, mobile work with neither costumes nor sets, just good ac-
tors, which he promises will tour to the forgotten corners of our cultural republic: suburbs, villages and prisons, among
others.

This edition will be quite political, as Olivier Py has brought in many texts dealing with our political impotence in the face of
the recent rise of nationalism and the return to identitary or religious extremism. To strengthen his position, Py is also brin-
ging in a number of Middle Eastern artists from Beirut, Teheran, Haifa and Damascus.

In closing, let us note the exceptional invitation issued to the excellent Adel Abdessemed for an exhibition at the Eglise des
Célestins. He also conceived the poster for this 70th edition of the Festival, an image which will no doubt interest a lot of
people...

Also, as you will see, we have brought into the Hors-Série section some of the scenes from the Festival “Off,” among them
historical Scénes d’Avignon, which were part of the Festival as Vilar conceived it, beginning in 1967. The words and actions
of these directors, themselves artists, are precious, part of the memory of Avignon, part of its vitality today.

As we do every year, Inferno will follow the festival in its entirety with its on-site reporters, with daily updates from
July 6 to 24, including reviews and interviews, at www.inferno-magazine.com.

In July, Avignon is a feast! Let us all enjoy it, let’s hope it goes on forever!
INFERNO
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du 6‘

au 30 juillet

Relaches les lundis
11, 18 et 25 juillet

Spectacles accueillis par le Chéne Noir en coproduction et coréalisation

10h45 Les Freres Ta Ioche Les caves

une comeédiede et avec rit ot By ,Mmise en scene Aor

1hi5 Tant Baen que Mal

de ef e . mise en scéne Titus, avec S

13h Jean-Paul Il - Antoine Vltez
Rencontre o) Castel Gc:ndolfo

,nise en scéne
avec Berna et Michal B

13h15 La rehgleuse

rol, mise en scene Fauk 0, avec Noémib

15h Kennedg

ATISE 2N s sCene SO ot
avec Ao

15h15 Morllgn mtlme

de et avec Ca r , mise en scéne Sally Micalkelf =t Clore B
17h Création Thédtre du Chéne Noir

H:stowe vecue dArioud Momo

I, mise en scéne Gemr Javec

17h15 Monsieur lbrahim
etlesfleurs du Coran

de et avec B ,mise en scéne /

19h - relaches supplémentaires les 6,7 et 8 juillet
Dorlus

de n-fe Patricol, mise en scene A

avec Oément clore et Pherr

19h30 - relaches supplementalres les 23 et 24 juillet
Alcln Choquette drolement moglque

b mise en scéne B

21h Fbmenco por un poeto

de s d o, daprés

21h45

Romance SAUVAQE en alternance avec
an Flon def . par Le

19n30 - les 6, 7 et 8 juillet
les 23,24 ef 25 Bﬂ et
Ecce Eco. Clqo mberto !

Lecture musicale dopre
avecr

17h «le 25 ]Ulllet
|l était une fois Hamlet et Ophélie a Shanghai..

filrn réalise par Eler

LOCATIONS :04 90 86 74 87 (par CB) et wwwchenenoirifr
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Focus Danny Ronaldo Cucina dell’ Arte (reprise) €t Fidélis Fortibus {eréation)
Surnatural Orchestra et Cirque Inextremiste Esquif [création)

Cie Mauvais Coton Le Vol du rempart

Bétes de foire Petit théatre de gestes

» Sandrine Anglade, David Ayala, Yves Beaunesne, Céme de Bellescize,
Jean Bellorini, Pauline Bureau, Frédéric Cherboeuf, Guy Pierre Couleau,
Fredéric Ferrer, Thomas Quillardet, Isabelle Lafon, Marc Lainé, Dominique
Lurcel, Ahmed Madani, Patrick Pineau, Maélle Poésy, Joél Pommerat,
Laurence Cordier, Didier Ruiz, Rainer Sievert

»Les Anges au Plafond, Jérémy Ferrari, Familie Floz, Gilles Cuche, Fragan
Gehlker, Odile Grosset-Grange, Thierry Collet, Emilie Le Roux, Francois Morel,
Camille Perreau

»Amala Dianor, Maguy Marin, Béatrice Massin

»Artie's, Lise Berthaud, Romain Descharmes, Orchestre national d 'lle-de-
France, Orchestre des jeunes européens, Orchestre les Siecles

» 30 concerts de musiques actuelles au Pédiluve

» Solstice, festival des arts du cirque
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s FESTIVAL
i AVIGNON
S AVIC

CHAPITRE

l11h TOUS CONTRE TOUS
Arthur Adamov / Alain Timar

14h LE CHANT DE I’ETRANGER
Jaram Lee /]i hye Park

14h CARTE BLANCHE A YOUNG SUK
2 concerts exceptionnels 18 et 25 juillet

16h30 LES BETES
Charif Ghattas / Alain Timar

19h L’ATTENTAT
Yasmina Khadra /Franck Berthier

21h45 MENSONGES
D.Carnevali / N.Esinencu / C.Lollike / Y.Mavritsakis
J.M.Mir6 /F.Sonntag / Véronique Bellegarde

CHAPELLE

1l1h BOVARY LES FILMS SONT PLUS HARMONIEUX QUE LAVIE
Gustave Flaubert / Cendre Chassanne

14h MA FOLLE OTARIE

Pierre Notte

16h30 UNE TROP BRUYANTE SOLITUDE
Bohumil Hrabal /Laurent Fréchuret

19h FRANCOIS D’ASSISE
Joseph Delteil / Adel Hakim

21h45 CONTES DES JOURS ET DE LA NUIT
Guy de Maupassant /Ji hye Park

CHAPITEAU
1lh  RENCONTRES SOUS CHAPITEAU

16h30 LE MOIS DE MARIE PRECEDE DE 'IMITATEUR =
Thomas Bernhard / Frédéric Garbe
19h CE QUE J’APPELLE OUBLI S
Laurent Mauvignier / Olivier Coyette

21h45 T.I.N.A. UNE BREVE HISTOIRE DE LA CRISE
Simon Grangeat / Sébastien Valignat

cences 1-1079040

du 6 au 28 jUIllet 2016 vk ihpkior e
relaches les lundis el 25 juillet

bllletterle |EDU|E PN sed =5 !_'.ml
04 32 76 24 51 :
www.theatredeshalles.com — W VAUCLUSE
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Pauline Beugnies est née a
Charleroi en 1982.

Son premier reportage
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des rues accusés de sorcel-
lerie & Kinshasa, au Congo.
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Entre 2008 et 2013 elle vit

au Caire ou elle apprend
I'arabe et travaille sur des
projets documentaires.
Pauline collabore avec Le
Monde, M, Libération, Té-
léerama, L'Express, Elle Bel-
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New York Times, Color et
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ANGELICA LIDDEL

¢Qué haré yo con esta espada?

Angélica Liddell revient cette année
au Festival d’Avignon avec une piéce
de théatre entre tabou, loi divine et
cannibalisme. Cette année encore la
performeuse et dramaturge espa-
gnole choisit d’exposer sa chair, son
sang a la démence. L'auteure met en
avant sur scéne des conflits éternels
et la plupart du temps universels
comme le besoin de solitude et
d’amour. Pour se mettre un peu dans
le bain de ce ;QUE HARE YO CON
ESTA ESPADA? qui nous réserve a
n’en pas douter des émotions ex-
trémes dont le cannibalisme et la
poésie d’Angélica Liddell ont le se-
cret, on peut citer quelques phrases
célestes et déchirantes issues de La
Fiancée du Fossoyeur, I'une de ses
plus récentes ceuvres en date : « Si
j’avais la faculté d’avaler des per-
sonnes vivantes, de leur triturer les
os une fois qu’elles sont a I'intérieur
de moi, puis de les recracher encore
vivantes, accablées par la douleur...
Sij’avais cette faculté, cette nuit j’en-
trerais dans certaines maisons et j’ar-
racherais les gens a leurs lits tout
propres. Ainsi je pourrais dormir plus
tranquillement dans mon lit sale. »
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Inferno : Que représente le sang dans votre thédtre
et votre écriture, a-t-il un lien avec 'amour ?
Angélica Liddell : Le sang est la plus haute expres-
sion du sacrifice, il est offrande et transgression
contre la loi de la vie. Pourtant, il est inévitablement
uni a 'amour, a un dieu, a une idole, a un homme, a
I'invisible, et évidemment au rite.

Inferno : L'amour dont vous parlez sans cesse et qui
irrigue votre pensée du monde, comme l'illustrent
les premiéres phrases de Epitre de saint Paul aux
Corinthiens, peut-il étre réalisable avec la méme
intensité et soif d’absolu dans la vie ?

Angélica Liddell : 'amour peut atteindre I'absolu
mais uniquement dans un profond déchirement
avec la vie.

Inferno : L'amour est-il pour vous une question de
vie ou de mort ?

Angélica Liddell : 'amour est seulement une ques-
tion de mort, et non de vie. 'amour est ce tremble-
ment qui ne vient pas de la conscience mais de
I'irrationnel, il donne lieu a la violence qui nous met
en contact avec nos émotions. Lamour, et par exten-
sion la passion érotique, est seulement une question
de mort, dans la mesure ou les interdits fondamen-
taux, depuis la premiére sculpture paléolithique que
nous connaissons, sappliquent au sexe et a la mort.
Et c’est précisément la loi qui fait du sexe et de
I'amour quelque chose de sacré.

Inferno : Dans le spectacle ¢§ QUE HARE YO CON
ESTA ESPADA? vous abordez le theme du canniba-
lisme... Selon vous, qu’est-ce qui pousse un individu
a avaler un autre individu, comment le cannibale
peut-il perdre sa faculté a éprouver de 'empathie
pour autrui, est-ce seulement une affaire de faim ir-
répressible qui pousse un étre a commettre un acte
pareil ?

Angélica Liddell : La perspective de ce travail n’est
pas psychologique. Je ne vais ni faire un documen-
taire, ni juger un cannibale a partir de la loi de I’Etat,
ou a partir du fait de la civilisation ou encore d’un
critére psychiatrique, mais plutét d’un critére poé-
tique. Pour moi le cannibalisme est ce qui nous met
en relation avec I'anthropophagie des dieux, mais
aussi avec le tabou et sa transgression. Ca n'a méme
rien a voir avec la conscience, c’est plutét lié a
quelque chose de nerveux, une crainte et un trem-
blement que nous ne pouvons pas identifier.
Découvrir les mécanismes mentaux de I'assassin ne
m’intéresse pas. Je me situe davantage du c6té de la
fascination et de I'identification a I'assassin. Le crime
et la poésie sont deux actes immenses de liberté ab-
solue. Tout nait du méme instinct, d’un vide primor-
dial, d’une force originelle, d’un désir fondamental.

Inferno : A votre avis quel goiit a la chair humaine ?
Angélica Liddell : Monsieur Sagawa dit qu’a mesure
que le cadavre se décompose, la chair devient plus
sucrée. Je lui fais confiance.

Inferno : Quelle forme va prendre ce spectacle, la
musique et la danse seront-elles présentes ?

Angélica Liddell : )’'ai commencé a travailler dessus
a Tokyo I'été passé, c’est la-bas que jai rencontré
des acteurs, et un danseur extraordinaire. Oui,
j’aime travailler avec la musique, une musique qui
révele les émotions. Dans ce cas précis la danse et la
musique sont importantes au regard de la tragédie,
selon Nietzsche la tragédie nait de la joie. Il y a une
piéce qui met spécialement en avant le Didon et
Enée de Purcell, il y a également un paralléle entre
le chant de Virgile et le chant de Qué haré yo con
esta espada. Par ailleurs, je ne pouvais pas me pas-
ser d’un autre assassin : Carlo Gesualdo, prince de
Venosa.

Inferno : Quelles sont les sources d’inspirations de
ce projet ?

Angélica Liddell : Jaime particulierement travailler a
partir d’'une influence, a partir de I'état de trouble
de I'influence, mais parfois je ne sais méme plus ce
qui m’a influencée, tout se perd dans le chaos de la
création. Je peux tout de méme dire que Waka-
matsu a été tres présent par exemple, Giotto et
Piero della Francesca également, surtout au mo-
ment de composer 'espace. Comme pour Le cycle
des résurrections, je me sens protégée par Paradja-
nov, il ne m’abandonne pas. J'essaie de créer des
gravures médiévales, et au plus profond de mon tra-
vail se trouvent Holderlin, Nietzsche, Cioran et Mi-
shima. L’Enéide de Virgile aussi a été un livre
essentiel, j’ai laissé ma parole s’imprégner de ce
chant immense. Mais au final tout disparait dans le
chaos.

Inferno : Quelles émotions souhaitez-vous particu-
lierement partager et éprouver cette année avec le
public avignonnais ?

Angélica Liddell : Je veux leur rendre le mythique
qui nous appartient et qui fait de nous des étres hu-
mains, leur rendre I'effroi et I'angoisse sans lesquels
il est impossible de comprendre la nature humaine.
Je viens pour détruire le rationalisme, pour rendre
I'dme et le sacré a son état primitif. Le rationalisme a
corrompu le sacré, il a annihilé 'ame en faveur de la
loi d’Etat et du politique. Pour cela méme, nous
avons besoin d’un chant qui nous rende notre ame.
Enfin, comme Hypérion, je viens faire une guerre
pour la nostalgie de la beauté, pour rendre la vio-
lence a travers un chant. En tant que civilisation, il
ne nous reste pas d’autre solution que d’étre résis-
tant face la barbarie. Mais la violence se trouve dans
le fond des moments fondamentaux de 'homme : le
sexe, la reproduction, la mort. C’est la nostalgie de la
tragédie qui me pousse. Je veux leur rendre la fasci-
nation que, depuis les temps archaiques, 'homme a
sentie pour le sexe et la mort.

Inferno : Quel est le souvenir qui vous a le plus mar-
quée lors de vos Festivals d’Avignon ?

Angélica Liddell : L'été ou nous sommes venus avec
La Casa de la Fuerza. 'Espagne a gagné la coupe du
monde de football. Ce fut une immense joie.

Propos recueillis par Quentin Margne
Traduit de I'espagnol par Laura Vazquez




Angelica liddel is back this year at the Avignon
Festival with a play between taboo, divine law and
cannibalism. Once more, this year, the playwright
chooses to expose her flesh, her blood to her insa-
nity. The author shows on the stage eternal
conflicts and most of the time universal ones such
as the need for solitude and love. In order to be in
the mood of this “Que haré yo con esta espada”
that has in store, there is no doubt about it, ex-
treme emotions among them cannibalism: in that
field Angelica Liddel has the secret ; we can quote
a few heavenly and heart breaking sentences from
“The gravediggers fiancée”, one of her most re-
cent works: « If [ had the capacity to swallow li-
ving people, to grind their bones once they are
inside me, and spit them back still alive, excrucia-
ted by their pain... if I had that power; this night I
would get into some houses and I would grab peo-
ple out of their very clean beds. This is the way I
would be able to sleep more quietly in my dirty
bed ».

Inferno : What does blood represent in your
theater and your writing: is there a link with
love?

Angelica Liddell: Blood is the greatest expression
of sacrifice it is offering and transgression against
the law of life. Yet it is inevitably linked to love, to
a god, to an idol, to a man, to the invisible, and of
course to a ritual.

inferno: Can love you talk about continuously and
love that irrigates your thought about the world —
as illustrated in the first sentences by Saint Paul to
the Corinthians — be realized with the same in-
tensity and crave for the absolute in life?

Angelica Liddell: Love can reach the absolute but
only in a deep tearing with life.

Inferno: Is love a matter of life or death for you?
Angelica Liddell: Love is only a matter of death,
not of life. Love is this vibration that does not
come from the consciousness but from the irratio-
nal; it gives way to the violence that puts us into
contact with our feelings. Love and by extension
erotic passion, is only a matter of death, as far as
the fundamental bans, apply to sex and death,
since the first Paleolithic sculpture. And that is
precisely the law that makes sex and love sacred.

Inferno: In the show: “Que hare yo con esta es-
pada?” you tackle the theme of cannibalism...
According to you, what induces a person to swal-
low another person, how does the cannibal lose
his faculty to feel empathy for the other one, is it
only a question of irrepressible hunger that
drives a human being to commit such a gesture?
Angélica Liddell: The prospect of this work is not
psychological. I am not going to make either a do-
cumentary or judge a cannibal from the point of
view of the law of the state or from the aspect of
civilization or again from a psychiatric point of
view but rather from a poetical one. For me canni-
balism is what puts us in relationship with the an-
thropophagy of the gods, and also with the taboo
and its transgression. It has nothing to do with
consciousness, it is rather linked to something ner-
vous, a fear and a shaking that we are not able to
identify. I am not interested in discovering the
mental mechanisms of the murderer. I consider I
am rather on the aspect of fascination and identifi-
cation towards the murderer. Crime and Poetry are
two great acts of absolute freedom. All this is born
from the same instinct, from a primordial instinct,
from an original strength, from a fundamental des-
ire.

Inferno: In your opinion, what does human flesh
taste like?

Angélica Liddell: Mr Sagawa said that as the
corpse decays the flesh becomes sweeter. I trust
him.

Inferno: What sort of show will it be? Will there
be music and dance?

Angélica Liddell: I started to work on it in Tokyo
last summer: there I met actors and an extraordi-
nary dancer. Yes, I like to work with music, a
music that reveals feelings. In this precise case
dance and music are important as far as tragedy is
concerned; according to Nietzsche tragedy is born
from joy. There is a piece that puts forward the
Didon and Enée by Purcell, there is also a parallel
between the song of Virgil and “Que hare yo con
esta espada?”. Besides I could not do without ano-
ther criminal: Carlo Gesualdo, prince of Venosa.

Inferno: What are the sources of inspiration of
this project?

Angélica Liddell: I like to work from an influen-
ce particularly, from the state of trouble of the in-
fluence, everything gets lost in the chaos of the
creation. I can say, all the same, that Wakamatsu
was very present for example, Giotto and Piero
delle Francesca as well, especially when we had to
compose the space. Like in the cycle of the resur-
rections, I feel protected by Paradjanov, he does
not abandon me. I try to create medieval prints,
and at the deepest level of my work there are Hol-
derlin, Nietzsche, Cioran and Mishima. The En-
eide by Virgil was an essential book also, I have
left my speech be impregnated with that great
song. But finally everything disappears in the
chaos.

Inferno: What feelings do you particularly wish
to share with the public in Avignon?

Angélica Diddell: I want to give them the mythic
side that belongs to us and makes us human
beings, to give them the fright and the anguish wi-
thout which it is impossible to understand human
nature. [ am coming to destroy rationalism, to put
back the soul and the sacred in its primitive place.
Rationalism has corrupted what is Sacred, it has
annihilated the soul in favor of the state law and
the political. That is the reason why we need a
song that gives us back our soul. Well, like Hyper-
ion I am coming to make a war in favor of the nos-
talgia of Beauty, to convey violence through a
song. As a civilization there is no alternative ex-
cept being resistant when facing barbarity. But
violence is at the heart of the fundamental mo-
ments of man: sex, reproduction and death. It is
the nostalgia of the tragedy that drives me. I want
to make them have the fascination that man has
met with sex and death since archaic times.

Inferno: What is your most vivid memory of the
Festival d’Avignon?

Angélica Liddell: The Summer when we came
with “la Casa de la Fuerza”. Spain had won the
football world cup. It was a tremendous joy.

Interview: Quentin Margne
Translated from the Spanish by Laura Vazquez

(QUE HARE YO CON ESTA ESPADA?
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KRYSTIAN LUPA

Didvyriu Aikste (Place des Héros)

Krystian Lupa, le metteur en scene po-
lonais nous éclaire le temps d’un en-
tretien sur ce qui empoisonne le sang,
rétréci I'ame : le ressentiment et I'an-
goisse. Ce qui la délivre aussi, lui fait
prendre le large ; le suicide, I’héroisme
et I'absurde. C’est ce qu’a absolument
compris Thomas Bernhard, que met en
lumiére Krystian Lupa, a I'occasion du
70e du festival d’Avignon aprés s’étre
attaqué I'an passé a Des arbres a abat-
tre du méme auteur autrichien, on s’en
souvient.

Inferno : Pourquoi, selon vous la question de I’hé-
roisme est traitée par Thomas Bernhard, dans sa
piéce, intitulée Place des Héros par le biais du sui-
cide ?

Krystian Lupa : Le suicide est ici le seul acte d’op-
position possible et accessible contre le cercle de
haine perméable et le manque de volonté de com-
prendre... Le suicide est une sorte de testament la-
pidaire : ECCE HOMO, qui jette au visage de
I'adversaire un mystére, qui si on tentait de le ré-
soudre pourrait amener une forme de compréhen-
sion

Inferno : Pourquoi le professeur a-t-il choisi
comme mort la défenestration, son suicide est-il
le fruit de son libre arbitre ou pas ?

Krystian Lupa : Le professeur saute de la fenétre
sur une place depuis laquelle Hitler avait I’habi-
tude de parler, c’est pour lui une réponse sympa-
thique, un sacrifice qui met fin, qui annihile le
pouvoir désastreux de ce moment. Tomber du ciel,
se répandre, c’est pour lui —en tant que juif —un
geste magique similaire a celui d’un autre juif : le
Christ.

Inferno : Comment définiriez-vous I’lhumour de
Thomas Bernhard et son regard sur 'angoisse ?
Krystian Lupa : Le rire chez Bernhard vient de
I'inadéquation permanente entre les efforts per-
sistants de I'individu dans sa perspective propre,
et ce qui lui est extérieur, les perspectives de ceux
qui I'entourent. Le rire vient de I'’énergie absurde
d’un étre humain qui attaque I'immuable.

Inferno : Vos mises en scéne nous plongent dans
des abysses d’obscurités. L'une des couleurs que
vous privilégiez est le noir, pourquoi cette couleur
plus qu’une autre ?
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Krystian Lupa : Parce que c’est le meilleur arriére-
plan pour montrer la lumiére. Méme celle-la qui
est toute petite.

Inferno : La toile de fond de cette piéce apparait
comme la montée du totalitarisme en Europe au
XXe siécle : I'arrivée d’Hitler au pouvoir. Qu’est-ce
qui a fait qu’apreés ce passé douloureux, I’écriture,
la mise en scéne puissent encore présenter sur
scéne I’humain et I'inhumain ?

Krystian Lupa : Ce qui c’est passé est, comme on
peut le voir, toujours incompris, puisque ¢a peut
renaitre. Aprés la Seconde Guerre mondiale, ce
grand désastre de ’humanité, une génération a
I’énergie vive, un réve de progres humaniste, une
forme de tolérance, de compréhension mutuelle
avait pu naitre. Les concepts de cette nouvelle ére
présentaient de nouvelles possibilités d’humanité,
mais aujourd’hui cette vague est sur le retour. Lan-
goisse, et le rétrécissement de 'ame humaine sont
revenus. Aujourd'hui les exhalations de I'ame hu-
maine produisent a nouveau, de sombres tableaux
de ressentiments....

Inferno : Enfin, la piéce Place des Héros se clét sur
ces mots : « mais le monde n’est fait que d’idées
absurdes ». Est-ce le cas aussi du thédtre ?
Krystian Lupa : Labsurde est une des plus puis-
santes figures d’un art. Labsurde est un outil de
compréhension. Parce que la logique, que nous
avons I’habitude d’utiliser ne couvre pas I'ensem-
ble de la réalité.

L'absurde est un moteur. Forcé a l'intérieur de
I'dme du spectateur, il la fait travailler !

Propos recueillis par Quentin Margne,
avec la complicité de Pawel Sobel
et Marie Cahuzac



Meeting with Krystian Lupa

In an interview Krystian Lupa the polish producer tells us about what
poisons the blood, makes the soul narrower : resentment and anguish.
But it is at the same moment what delivers it too, helps to “head for
the open sea” ; suicide, heroism, and absurd. Thomas Bernhard has
really understood that: he puts in the light Krystian Lupa, on the occa-
sion of the seventeenth Festival d’ Avignon after having shown “Trees
to be knocked down” by the same Austrian author, we remember that.

Inferno: Why, is the question of heroism dealt through the bias of
suicide by Thomas Bernhard in play whose title is “Square of the
Heroes” in your opinion?

Krystian Lupa : His suicide is here the only act of opposition possi-
ble and accessible against the permeable circle of hatred and the lack
of willingness to understand... Suicide is a sort of lapidary will: ECCE
HOMO, throwing a mystery against the face of his adversary, if we
tried to solve it might lead to a kind of comprehension.

Why did the teacher choose defenestration to die? Is his suicide the
firuit if his free-will or not?

Krystian Lupa : The teacher jumps out of the window in a square
where Hitler used to speak; for him it is a nice answer, a sacrifice that
puts an end and annihilates the disastrous power of that moment. Fal-
ling from the sky, spreading on the ground, is for him — as a Jew — a
magic gesture similar to the one of another Jew : Jesus Christ.

How would you define Thomas Bernhard‘s humor and his view on
anguish?

Krystian Lupa : Laughter in Bernhard comes from the permanent
inadequacy between the persisting efforts of the individual in his own
perspective and what is outside of him, the perspectives of those who
surround him. Laughter comes from the absurd energy of a human
being who fights the immutable.

Your staging plunges us in abysses of darkness. One of your favorite
colors is black: why that color rather that another one?

Krystian Lupa : because it is the best background to set forth the
light, even the tiny one

The background of this play appears like the rising of totalitarianism
in Europe in the twentieth century : Hitler’s coming to power. What
made that after this painful past, writing, putt on sta can still present
on stage the human and the inhuman?

Krystian Lupa : What happened is still not understood but as we can
see, it can happen again. After the Second World War, this big disaster
of our humanity, a new generation with a strong energy with a dream
of humanist progress with a kind of tolerance of mutual comprehen-
sion has been able to appear. The concepts of this new era offered

new possibilities of humanism, but today that wave is on its way back.
The anguish and the shrinking of the human soul have come back
again. Today the exhalations of the human soul produce dark perspec-
tives of resentment. ..

The play “Square of the Heroes” gets closed with those words:” but
the world is only made of absurd ideas” Is that the case with the
theater too?

Krystian Lupa : The absurd is one of the most powerful ideas of Art.
The absurd is a tool of comprehension. Since logics — that we are
used to use — doesn’t cover the whole of reality. The absurd is a
motor: it is stuck inside the spectator’s soul, it makes it work.

Interview: Quentin Margne (with the complicity of Pawel Sobel and
Marie Cahuzac)
Translation Blandine Rinkel

PLACE DES HEROS
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Respirer, c’est étre libres ! On connait Lisbeth Gruwez et Maarten
Van Cauwenberghe puisqu’ils ont tous les deux participé a Je suis
sang de Jan Fabre, I'un des spectacles mémorables de la Cour
d’honneur...On retient de Lisbeth Gruwez une formation classique
commencée a six ans, un passage par PARTS, célebre école d’Anne
Teresa de Keersmaeker et sa collaboration avec Wim Vandekeybus,
Jan Lauwers, Sidi Larbi Cherkaoui ou Arco Renz. C’est avec le solo
spécialement créé pour elle par Jan Fabre Quando I'uvomo donna
una principale - ou elle est entierement recouverte d’huile - qu’elle
marque durablement nos esprits tant la performance est sans pré-
cédent. Quant a Maarten Van Cauwenberghe, il a commencé a
jouer de la guitare a I'age de 12 ans. Il obtient un diplome d’ingé-
nieur commercial avant de se consacrer pleinement a la musique en
créant un groupe pop-rock avec lequel il a enregistré deux albums.
On le retrouve lui aussi aupres de Jan Fabre pour lequel il va créer la
musique de Je Suis Sang... Et, pas de hasard, celle du solo mythique
Quando L'Uomo Principale é una Donna. C’est en 2006 qu’ils vont
créer leur propre compagnie. Leur premier spectacle, Overhead,
voit le jour en en 2007.

Mais que nous réserve We're pretty fucking’far from okay, expres-
sion tirée du film « Pulp Fiction » ? Noter tout d’abord que ce duo
fait partie intégrante d’un triptyque qui a commencé par « It’s going
to get worse and worse and worse my friend » et « Ah, Ah, Ah » ou
Lisbeth Gruwez et Marteen Van Cauwenberghe cherchent a mettre
a jour I'état du corps en transe, comment dépasser ses limites, ses
propres angoisses... et logiquement, ce triptyque s’achéeve par un
duo symbole de I'humanité : la relation homme/femme.
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Dans cette création au Gymnase du College Giera, nouvellement in-
vestit pour cette édition, ils veulent nous parler de I'anxiété, de
cette sensation d’oppression, quand les choses deviennent « serrées »,
que les gens accumulent cette peur. s veulent aborder aussi son
coOté irrationnel, le manque de maitrise qui nous saisit parfois...

Ce qui est troublant dans ce triptyque commencé en 2012, c’est que
I'anxiété posée comme une source d’inspiration prend un tout autre
sens apres les attentats de Paris et de Bruxelles... les deux artistes
remarquent que depuis tout le monde s’observe. Dans le métro, les
lieux publics... trés vite, la paranoia peut s’emparer de nous... com-
ment gérer ces états ; pour eux, la réponse c’est la respiration pro-
fonde, saccadée, rare, répétitive qui sera au coeur de cette piéce.

Il'y a toujours une petite histoire dans leur travail, une dramaturgie
émerge... Tout est travaillé ensemble et la recherche musicale de
Maarten Van Cauwenberghe débute aux premiers jours des répéti-
tions de la danse, créant une totale osmose entre toutes les compo-
santes du spectacle... Un décor simple, une gestuelle basée sur le
toucher, le souffle, la respiration, ce devrait étre tout pour cette der-
niere étape du triptyque...

Aprés, Lisbeth Gruwez réve de plonger tout le monde dans un bain
de méditation pour que 'Homme retrouve son calme, respire pro-
fondément, le seul moyen, selon elle, que I’humanité devienne mai-
tre de ses émotions et se sorte du monde étriqué dans lequel elle
vit. Gageons qu’elle va y arriver.

Emmanuel Serafini



Breathing is bein
We know
since they have both taken part
in « Je Suis Sang (I am blood) », one of the me-
rable shows in the courtyard of honour.

Lisbeth Gruwez started a classical training when
she was 6, a short stay in PARTS, the famous
school of Ann Teresa de Keersmaeker and her
collaboration with Wim Vandekeybus, Jan Lau-

s, Sidi Larbi Cherkaoui or Arco Renz. With

solo specially created for her by Jan Fabre
Quando [ ‘'uomo principale e una donna (quand
[’homme principal est une femme) she is comple-
tely covered with oil, she strikes our thoughts
a long time because the performance is unheard
of. As for Van Cauwenberghe, he started to pl
the guitar when he was 12. He g d a diploma
in commercial engineering before dedicating full
time to music, creating a pop-rock with whom he
recorded two albums. He collaborated with Jan

Fabre: he created the musm “Je suis sang” for

him... and it’s not surprising the mythic solo
Quando [ ‘uomo Principale e una donna; They
created their own company in 2006. Their first
show took place in 2007.

danse

What*s in store in We re pretty fucking’ far from
okay, the expression
First of all we must notice that this duo
tegral part of a tryptic that started with”it’s going
to get worse and worse and worse my friend”
and “ah ,ah ,ah “when Lisbeth Gruwez and Mar-
teen Van Cauwenberghe try to show tlu state of
the body in trance, how to surpas ’s limits,
ainguishes. ..and logically this duo fi-
/ith a duo that is the symbol of humanity:
ationship homme/femme.

In this new creation at Gymnase du College
Giera -recently used for this edition- they want
to talk about anxiety, sensation of oppression,
when things become “uptight”, that people accu-
mulate that fear. They want to touch on its ir
tional aspect, the lack of mastering which seizes
us at times

In this tryptic started in 2 anxiety as the base
of the source of inspiration, takes a completely
dlﬁuult meaning after thg attacks in and
noticed that
since those events everybody observes the”
others” : in the Metro, the public places. Para-

m the film” Pulp FILUOD ’

ofa can get a hold over us...how to handle
one’s feelings; for them the answer is going to be
a dup breathing or a rare or repetitive one: that
is going to be the heart of this play.

There is always a little story in their work, a dra-
maturgy emerges... Everything is worked toge-
ther and the musical research of Maarten Van
Cauwenberghe starts during the first days of the
rehearsal of the dance, creating a total osmo!
between all the compounds of the show...A sim-
ple setting, gestures based on the touch, the brea-
thing, the blow: it should be all for this last
moment of the tryptic... After that, Lisbeth Gru-
wez dreams of plunging everybody in a bath of
meditation so as Man finds his calmnes

breathes deeply, the only means - according to
her - to make Humanity the master of its emo-
tions ; Man has to come out of this cramped
world where he lives. Let’s bet he will succeed.

Emmanuel Serafini
translation Blandine Rinkel

we’re pretty fuckin’ far from okay
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-C BERGMAN

Het Land nod / Le pays de Nod

Accoutumé aux espaces monumentaux

et aux créations in situ, le groupe flamand
FC Bergman ne déroge pas a ses habitudes
avec Le Pays de Nod présenté au Parc des
expositions dans le Festival In d’Avignon. A
la différence que cette fois leur création in
situ est transportable par camion et peut
s’installer hors site. Placé sous le signe de
I« indiscipline », FC Bergman invente sa
propre catégorie disciplinaire, se disant
plus « faiseurs » qu’acteurs, constructeurs
de lieux et d’images en plein cceur des es-
paces urbains.

Inferno : Vous construisez souvent des décors
monumentaux pour vos créations, quel est votre
rapport thédtral a I'espace ?

FC Bergman : Le Pays de Nod est directement ins-
piré d’un lieu existant, le musée des Beaux-Arts
d’Anvers, un espace abandonné depuis quelques
années car en reconstruction. Les seules ceuvres
que le musée renferme sont de gigantesques
toiles de Peter Paul Rubens. Nous avons construit
le décor entierement afin de recréer le lieu a I'ex-
térieur du lieu. C’est une copie exacte aux détails
pres, envisagée comme un lieu ol I'on peut s’abri-
ter et se sentir protégé. Le lieu devient le sujet
voire le protagoniste de la piéce. Le spectateur
entre dans I'espace du musée reconstitué, dans
I'enceinte des quatre murs ; I'espace du public
n’est pas séparé de celui des acteurs qui se trou-
vent ensemble dans un huis clos a I'abri du
monde extérieur. C’'est une scéne a 360°. Il s’agit
de trouver la consolation dans I'espace métapho-
rique qu’est le musée, isolé des violences exté-
rieures certes mais pas totalement, car I'extérieur
trouve toujours une faille vers I'intérieur. Le
musée est alors a la fois un lieu protecteur et un
tombeau.

Nous aimons construire des spectacles in situ,
pensés pour le lieu méme, c’est aussi bien un tra-
vail de construction que de performance, grace
auquel nous plagons le public en dehors des
conditions habituelles de spectacle.

Vous avez donc congu I'espace comme un lieu de
repli, en opposition au monde extérieur. Qu’est-
ce que cela signifie dans ce travail ?

Lentrée dans le musée se fait par une arche, il est
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une sorte de vaisseau de bois gigantesque dans
lequel les gens paraissent minuscules. Les specta-
teurs deviennent des visiteurs du faux musée. Le
rapport a I'espace est éloigné du concept auquel
on est habitué au théatre, 'entrée méme dans
I'espace de la performance tient du processionnel
et du rituel. Il y a une séparation radicale avec le
monde extérieur, et une fois a I'intérieur il n’existe
plus de séparation entre la scéne et la salle
puisque la salle est la scéne méme.

Le Pays de Nod s’inspire d’une histoire de la Ge-
nése qui raconte comment Nod a été banni de ses
terres et se retrouve a errer sur la terre sans but.
Le mot Nod (17T) est la racine hébraique du verbe
«errer » (22TT). A l'extérieur c’est la lutte de
’humanité pour sa propre préservation ou
rédemption peut-étre. Le musée sert de « panic
room » (salle de panique), de lieu de
retranchement. Il s’agit d’entrer ici comme on
entrerait dans un abri anti-bombes.

Ce lieu ou I'on cherche protection ou asile peut
étre un pays, un continent ou une idée, cela peut
tout aussi bien étre un espace métaphorique. On
préfere laisser au public la possibilité de chercher
sa propre métaphore, le sens des images créées
n’est jamais fixé. L'espace est plus sensoriel que
narratif. Chacun peut y voir ce qu’il veut voir et de
la inventer sa propre histoire. Il n’y a pas de
chronologie fixe dans Le Pays de Nod. Le
spectacle est congu comme une plongée dans une
symphonie d’images.

Que se passe t’il alors au pays de Nod ?

Il'y a 6 personnages. Deux d’entre eux sont les
gardiens du musée. Il y le restaurateur qui a pour
mission de sortir les trois derniéres peintures de
Rubens de la salle du musée, mais I'une d’entre
elle est trop grande pour passer par la porte.
Cette mission devient presque une quéte
héroique pour ce personnage : il faut absolument
sortir la peinture du lieu. Les trois autres
personnages sont des visiteurs qui se proménent
sans but. lls sont perdus dans le monde qu’ils se
sont créés pour eux-mémes. Il y a une réelle mise
en abime avec ce groupe qui se crée un monde
dans un monde, a I'abri, au cceur de tout et en
méme temps séparé, hors du temps réel. Le
musée tombe en ruine. Il y a comme une qualité
humaine a ce lieu qui tente de résister a la
pression extérieure, aux violences et au temps qui
passe. C’est presque un lieu sans age. Finalement
Le Pays de Nod questionne ce qui est réel et ce
qui ne I'est pas. Car on aime les situations réelles
et les espaces réels mais ici, en reconstruisant
entierement le lieu, nous jouons avec la question
de ce que peut étre le réel. Lentrée au pays de
Nod, cette marche sous I'arche, révele au
spectateur les coulisses du faux décor dans lequel

il pénétre mais une fois a l'intérieur, l'illusion est
réelle et véritable. La salle est une copie conforme
du musée, jusqu’a la peinture du Rubens.

On aime l'ironie que contient cette impossibilité
de sortir le Rubens de I'espace. C’est une quéte
impossible. La peinture est un grand Christ en
croix, symbole de notre culture, de notre héritage
catholique et symbole de notre foi en la religion
et de notre morale trés présente. Les trois
visiteurs arrivent de I'extérieur, ils sont modelés
par cette religion et cette morale judéo-
chrétienne. Ils portent en eux le poids du crime et
de la punition auquel ils tentent d’échapper en
entrant dans le musée. Mais il semblerait qu’il est
impossible de sortir la religion de I'espace,
littéralement. C’est un symbole qui NE VEUT PAS
sortir et qui nous regarde, ou plutét nous jauge,
de haut.

Pouvez-vous me parler de votre nom et de
I’histoire de votre groupe ?

C’est un peu une folie de jeunesse. Il y a 10 ans on
devait trouver un nom, on était dans un bar et sur
le comptoir il y avait un journal ouvert sur un
article qui annongait la mort du réalisateur
Bergman. « Bergman » en suédois ¢a veut dire

« ’'homme de la montagne », c’est un peu comme
la métaphore de notre travail, cette image d’un
homme dans I'effort qui grimpe une montagne.
C’est une action qui, pour nous, n'a pas de sens ni
méme de but. C’est la vision d’une solitude. C’est
un peu la métaphore de notre théatre, ou disons
de notre utilisation du théatre. Peut-étre que tout
est inutile au final, et que la seule chose qu’on
tente de faire dans cette vie c’est de lui donner du
sens. Mais cette discussion va trop loin...

Etes-vous d’accord avec I'appellation d’artistes
indisciplinés ? Comment définissez vous votre
pratique ?

Nous venons tous d’écoles de théatre donc on
peut dire que nous sommes des artistes de
théatre mais nous ne travaillons pas comme un
collectif. C’est-a-dire que nous ne nous
considérons pas comme un groupe d’acteurs qui
crée et prend ses décisions comme un collectif.
Nous n‘avons pas créé un répertoire de piéces
comme ces compagnies des années 90, qui ont
d’ailleurs renouvelé la maniére de faire du théatre
a leur époque et qui ont été nos professeurs pour
certains. Nous nous considérons dans une
esthétique différente, nous ne sommes pas des
acteurs mais plus des faiseurs, ou des fabricants /
artisans qui mettons tout en question, la
scénographie en premier lieu. Trois d’entre nous
dirigent et construisent la dramaturgie des
spectacles, les trois autres sont plus des
techniciens qui construisent I'espace.

Propos recueillis par Moira Dalant
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FC Bergman, Het Land Nod

The Flemish group FC Bergman is used to im-
mense spaces and to creations in situ, they don’t
depart from their habit with Nod’s country presen-
ted in the Pac des Expositions in the Festival of
Avignon. But the difference, this time, is that their
creation in situ is transportable by truck and it can
be installed outside the setting. FC Bergman si-
tuates “themselves “in the category of “undiscipli-
ned”, they invent their own disciplinary category,
they consider themselves more as “makers” than
actors, builders of settings and images right in the
center of urban spaces.

Inferno: You often build monumental decors for
your creations, what is your theatrical relations-
hip to the space?

FC Bergman: Nod s country is directly inspired
from an existing place, the Art Museum of Anvers
an abandoned space for a few years because it is
being re-build. The only works that the museum
contains are gigantic paintings by Peter Paul Ru-
bens. We have built the décor completely in order
to re-create the place outside the place... It is an
accurate copy with all the details, considered as a
place where one can feel protected and find shelter.
The place becomes the subject even the protagonist
of the play. The spectator gets into the reconstitu-
ted space of the museum, inside the four walls. The
space of the public is not separated from the actors’
space: they find themselves in a huis-clos taking
cover from the outside world. It is a stage of 360°.
The goal is to find a consolation in the metaphoric
space of the museum, isolated from the outside
violence of course, but not totally, because the out-
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side always finds a rift towards the outside. The
museum is then both a protective place and a tomb.
We like to build in situ shows, thought for the
place itself, it is just as well a work of construction
that a performance, thanks to that we put the public
outside the usual conditions of the show.

So, you have conceived the space as a withdrawal
place, as opposed to the outside world. What does
it mean in this work?
Nod’s country is inspired from a story in the Gene-

is that tells how Nod was banned from his land

nd he had to wander on the earth without any aim.
The word Nod is the Hebraic root of the verb ‘to
wander”. Outside there is the fight of humanity for
his own preservation or redemption maybe. The
museum serves as a “panic room”, a place of re-
trenchment. The idea is to get in as we would enter
an anti-bombs shelter;
That place where one looks for protection or exile
can be a country, a continent or an idea, it can be
simply a metaphoric place. We leave it to the pu-
blic to find his own metaphor, the meaning of the
pictures/ images created is never unchangeable.
The space is more sensorial than narrative. The
spectators can see what he imagines to see and
from there invent his own story. There is no rigid
chronology in Nod’s country. The s is concei-
ved as a diving in a symphony of images

Can you talk to me about your name and the
story of your group?

It is something crazy it was when we were young;
ten years ago we had to find a name, we were in a
bar and on the counter there was an open newspa-

per that announced Bergman’s death. Bergman in
Swedish means “the man from the mountain” it is
something of the metaphor of our work in a way,
this image of the man making an effort while he is
climbing a mountain. It is an action that, for us, has
no meaning not even a goal. It is the vision of soli-
tude. It is maybe the metaphor of our theater, or we
could say of our use of the theater. Everything is
useless in the final, and the only thing we try to do
in our life is to give it a meaning. But this discus-
sion goes too far...

Do you agree with the label “undisciplined artist”
How do you define your practice?

We all come from schools of theater, so we can say
that we are artists of theater but we don’t work as a
collective. That is to say we don’t consider our-
selves as a group of actors that create and take their
decision as a collective. We did not create a reper-
oire of plays like those companies of the nineties
who besides in their time have renewed the way of
acting in the theater and who have been our tea-
chers for some of them. We consider ourselves
being in a different aesthetic, we are not actors but
rather doers or makers/ craftsmen who question
everything, the scenography at first. Three of us di-
rect and construct the dramaturgy of the plays, the
other three are more technicians who construct the
space.

Interview by Moira Dalant
Translation Blandine Rinkel

Het Land Not
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On ne s’explique pas comment
on a attendu aussi longtemps
pour inviter Marie Chouinard,

la compagnie aux mille specta-
cles, au Festival d’Avignon... Elle
non plus d’ailleurs, mais elle ap-
précie le moment comme une
grande opportunité pour elle de
faire encore mieux et présenter
son travail a un plus grand nom-
bre. Elle espere beaucoup de sa
rencontre avec le public avi-
gnonnais ; nous aussi.
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Un monument !

Si les Avignonnais ont déja pu admirer ses spec-
tacles et go(ter la magie de sa danse lors de |'ou-
verture de la 38eme édition des Hivernales en
février dernier a I'Opéra du Grand Avignon avec,
entre autres, une interprétation toute person-
nelle des calligraphies d’Henri Michaud, on re-
trouve la compagnie avec Soft virtuosity, still
humid, on the edge, une piece construite presque
a Iinverse des derniéres créations de la choré-
graphe. Si la virtuosité des danseurs est toujours
au rendez-vous, la rapidité d’exécution des mou-
vements aussi, ces moments ahurissants laissent
place a I'extréme lenteur qui s’empare, a notre
grande surprise, de la piece et chamboule notre
souvenir de ses précédents spectacles.

Soft virtuosity, still humid, on the edge est une
sorte de poeme, un haiku sans sa chute qui
donne les axes de la piéce d’abord travaillée dans
le silence le plus pur, puis qui change des que le
musicien Louis Defort ajoute sa patte... La mu-
sique imaginée par ce compagnon de route fidele
(prés de 20 années de collaboration) est tres re-
connaissable. Elle va évidemment donner d’au-
tres envies a la chorégraphe qui ne va pas cesser
alors d’ajuster I'ensemble en cherchant a tout
crin la bonne image, le bon tempo... un véritable
souci de perfection, un travail d’orfévre...

Dans cette piece, la présence de la vidéo et de
I'image des danseurs distingue ce travail des au-
tres créations de la Compagnie... Omniprésentes,
elles donnent a voir les visages des danseurs.
Leurs efforts sont visibles en gros plans. Ils appor-
tent une facture tres singuliére réussissant par-
fois a constituer des sortes de bas-reliefs, comme
sur les batiments antiques...

Les corps enchevétrés se poussent et le cadre de
la caméra vient a les exclure alors les danseurs
rentrent de nouveau dans le champ offrant une
autre expression du visage, le corps suit, la ca-
méra capte tout... Uespace scénique est tres dé-

- CHOUINAR

Soft virtuosity, still humid, on the edge

pouillé. L'écran et les images occupent la scéne et
nous confrontent aux danseurs qui traversent des
séquences ou ils claudiquent, marchent avec dif-
ficultés... on pense aux réfugiés, aux handicapés
physiques ou mentaux... On est touché par cette
interprétation des états des autres...

Si les costumes sont simples et quotidiens, un
moment surgit une robe chrysalide, sorte de den-
telle glacée toute en transparence, imaginée par
Marie Chouinard apres qu’elle ait traversé une
tempéte de neige a Montréal... Elle voulait re-
créer la rigidité mais aussi la transparence des
congeres et stalactites vues sur son chemin... Une
pure merveille... A travers cette anecdote, on
comprend que le travail de Marie Chouinard n’est
pas conceptuel... Elle ne cherche pas simplement
a transmettre un message. Elle cherche la jus-
tesse, la nécessité aussi bien du mouvement que
de la musique. Son travail est basé sur les émo-
tions ; les siennes, mais aussi celles de ses dan-
seurs et finalement du public qu’elle cherche a
mettre face a ces images sans artifice.

Plus que tout au monde, Marie Chouinard aime
chercher, aime la création... A peine achevé une
piece, les tournées ne la passionnant pas, elle
s’engage dans un autre projet... En Avril, elle fera
une chorégraphie de vingt minutes pour la Mar-
tha Graham Compagnie a New York. Ensuite, on
la retrouvera en Hollande pour une nouvelle
création avec sa compagnie...

Marie Chouinard ne danse plus dans ses pieces.
Aussi, comme elle est trés demandée, apres
Gloire du Matin un solo qu’elle a créé en 2009,
elle tourne In Muséum qui, comme son nom I'in-
dique, se déroule en interaction avec le public
d’un Musée... Magnifique moment ol I'on go(te
I'art de cette artiste et on ne saurait trop recom-
mander de la voir un jour, par exemple a la Col-
lection Lambert... Ce serait justice de la revoir a
Avignon, maintenant qu’elle est venue a nous...

E. Spaé



A monument !

Why did it take such a long time to invite Marie
Chouinard — the company with a thousand
shows — to the Festival d’ Avignon ? The com-
pany does not understand either but Marie
Chouinard appreciates the moment like a fabu-
lous opportunity for her to be better known and
to show her work. She hopes that the public in
Avignon will enjoy what she presents: so do we.
If the public in Avignon have already been able
to admire her shows and taste the magic of her
dance during the opening of the 38th edition of
the Hivernales last February at the Opéra du
Grand Avignon with, among others, a very per-
sonal interpretation of the Calligraphies of Henri
Michaud, we now rediscover the company with
Soft virtuosity, still humid on the edge, a play
constructed nearly at the opposite of the last
creations of the choreographer. If the virtuosity
of the dancers is still present, the rapidity of the
movements as well, those unbelievable moments
give way to an extreme slowness which appears
in the play — much to our surprise — and that
disturbs our memory of her previous shows.

Soft virtuosity, still humid, on the edge is a sort
of poem, a haiku without its fall, that gives the
main lines of the play, first worked in the purest
silence, then changes as soon as the musician
Louis Defort adds its paw... The music imagi-
ned by her faithful road companion( nearly 20
years of collaboration) is easily recognizable.
This is going to give other ideas to the choreo-

grapher, she won’t stop to adjust the whole thing
with the wish to find at all costs the right image,
the right tempo... a real concern about perfec-
tion, a craftsman’s work.

In this play the presence of the video and of the
pictures of the dancers distinguishes this work
from the other creations of the Company. They

are omnipresent and they show the dancers ’face.

Their efforts are visible in close ups. They bring
about a very original composition, they some-
times succeed to constitute bas-relief just like in
antique buildings... The bodies get tangled up
and push each other, the frame of the camera at
times excludes them and then the dancers come
back again in the shot offering another expres-
sion of the face, the body follows, the video ca-
mera captures everything...The scenic space is
very bare. The screen and the pictures fill the
stage, we are confronted with the dancers who
go through sequences limping or walking with
difficulty. We think about the refugees, the phy-
sical or mental disabled... We are moved by this
interpretation of the others’ state.

The costumes are casual suddenly a dress made
of “frozen” lace completely transparent looms
up: Marie Chouinard imagined it after she had
gone through a snowstorm in Montreal. She
wanted to recreate the rigidity but also the trans-
parency of the snowdrifts and the stalactites she
had seen on her way... a real wonder... Thanks
to this anecdote we understand that Marie

Chouinard’s work is not conceptual. She doesn’t
only try to convey a message. She looks for the
accuracy, the necessity of the movement along
with the music. Her work is based on feelings;
hers but also those of her dancers and finally the
public: her goal is to make people face those pic-
tures deprived of any artifice.

Above all Marie Chouinard likes to search, she
likes creation. When a play is nearly finished ans
as she doesn’t like being on tours, she begins to
think about a new project. In April she will make
a choreography of twenty minutes for the Mar-
tha Graham Company in New York. Then she
will be in Holland for a new creation with her
company...

Marie Chouinard doesn’t dance in her company
any longer because a lot of people ask her co-
operation. After Glory of the morning, a solo she
created in 2009, she shoots /n Museum, as its
name reveals, it takes place in interaction with
the public of a museum. It is a great moment:
you can taste the gift of that artist; we invite you
to see her one day, for example, at the Lambert
Collection. It would be fair to see her again in
Avignon, since she came to us.

E. Spae
Translation Blandine Rinkel

Soft virtuosity, still humid,

e edge

T

Inferno hors-Série | 70e Festival d’Avignon | 6-24 juillet 2016 19 @



PROGRAMMATION FESTIVAL D'AVIGNON

THEATRE DU BALCON
du 6 au 30 Juillet 2016

Reldches les lundi 11, 18 et 25 Juillet
Reservations 04 90 85 00 80
38 rue Guillaume-Puy 84000 AVIGNON

10h30 J'AI HATE D'AIMER
de Francis Lalanne

Conception et mise en scéne
André Pignat et Géraldine Lonfat
Cie Interface

12h10 SUZANNE CESAIRE, Fontaine solaire
Adaptation théatrale Daniel Maximin

Mise en scene et scénographie

Hassane Kassi Kouyaté

Tropiques Atrium Scéne Nationale Martinique
Attention ! Du 6 au 27 juillet

13h40 DOM JUAN

d'aprés Moliere

Mise en scéne Mario Gonzales et Thierry Surace
Cie Miranda

Accompagné par le Théatre National de Nice
dirigé par Irina Brook

15h40 KOKDU

de et mise en scéne par Jungnam LEE
Cie Mac Theater (Corée du Sud).
Attention ! Du 6 au 28 juillet

17h00 POMPIERS

de Jean Benoit Patricot

Mise en scéne Serge Barbuscia

avec Camille Carraz et William Mesguich
Cie Thédtre du Balcon

18h40 LA CONTREBASSE
de Patrick Suskind

Mise en scene Xavier Lemaire
Atelier Théatre Actuel

20h20 LE CENTENAIRE,

FRAMBOISE FRIVOLE
de et par Peter Hens et Bart Van Caenegem
Panache Production

22h00 CARMEN
Chorégraphie Octavio de la Roza

23h15 VOULEZ-VOUS DANSER GAINSBOURG
Chorégraphie Octavio de la Roza
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Inferno : Alain Badiou, dans Eloge du Théatre,
pointe que beaucoup d’entreprises thédtrales ac-
tuelles visent a déconstruire la représentation en
dépouillant la parole des codes qui la travestis-
sent, tout autant que le corps des costumes qui
I'identifient socialement. Est-ce dans cette optique
de « mise a nu » thédtrale que vous avez abordé
Interview ?

Nicolas Truong : Alain Badiou parle lui d’'une mise a
nu effective : le dénuement du corps réel va de
pair avec le dénuement du théatre que I'on va dé-
pouiller de ses codes originels pour qu’il devienne
celui des corps et non plus celui des mots. Il s’ins-
crit du coté de la radicalité du corps réel projeté nu
sur scéne. Ce nest pas la mon sujet, ma « mise a
nu » n’est pas celle que Jan Fabre pratique sur les
plateaux, elle s’exerce sur la parole. En effet, on est
dans un moment paradoxal ou ¢a parle tout le
temps et ol on n’entend rien ! Uinterview est le
rendez-vous paradigmatique de ce grand tam-tam
et bavardage universels.

D’ou ce projet qui se présente comme une tenta-
tive de « mise a nu » de la parole au moment
méme ou ce genre de I'interview mainstream
contribue souvent a banaliser, a masquer plus qu’a
révéler. Au travers du choix d’'interviews réalisées,
on voudrait comprendre comment I'interview
pourrait étre cette maieutique contemporaine des-
tinée a s’inscrire dans un espace démocratique a
méme de faire accoucher les pensées... Linterview
est une conversation d’un genre particulier
puisque ce n’est ni un interrogatoire, ni un confes-
sionnal, ni une rencontre amoureuse, ni un entre-
tien d’'embauche, et pourtant ¢a tient de tout cela
a la fois. Car méme si on aborde des points intimes,
on sait que I'adresse au final est celle d’un public.
En cela c’est une métaphore du théatre ou la pa-
role des acteurs est aussi destinée a d’autres.

Comment Florence Aubenas fait advenir des véri-
tés dans I'affaire d’Outreau... Comment le prix
Nobel de littérature 2015, Svetlana Alexievitch, fait
advenir la vérité de ce que les femmes vivent dans
la guerre, de la catastrophe de Tchernobyl, de I'ex-
pédition russe en Afghanistan, de ce qui reste de
"'Homme rouge... Comment Marguerite Duras pro-
céde quand elle s’entretient avec un enfant sur-
doué de sept ans ou avec une directrice de
prison... Il'y a un art de l'interview, c’est une pra-
tique liée a I'écoute, au regard, a la relation. C’est
un exercice empathique ou il convient de se mettre
a la place de l'autre pour comprendre sa position,
et méme si on s'affronte, cela a plus a voir avec une
danse qu’avec un match de boxe.

La « mise a nu » est portée aussi au travers d’inter-
views comme celle que Michel Foucault a donnée
au Monde en 1980. Le philosophe s’est plié au jeu

® 22 Inferno hors-Série | 70e Festival d’Avignon | 6-24 juillet 2016

a la condition expresse que I'entretien soit ano-
nyme : il ne voulait pas que son nom fasse écran a
ses propos et ce secret a été gardé jusqu’a sa mort
en 1984. A la premiére question concernant les rai-
sons du choix de 'anonymat, il a répondu : « Par
nostalgie du temps ou étant inconnu ce que je di-
sais avait quelque chance d'étre entendu. » La sur-
face de contact avec le lecteur était sans ride. Le
nom est certes une facilité mais il agit comme un
voile. Foucault proposait donc subversivement une
année sans nom d’auteur. A la différence de De-
leuze qui lui rejetait le genre de I'interview, Fou-
cault le revendiquait mais en déplagant I'intérét sur
son contenu et non plus en le focalisant sur la per-
sonne de l'interviewé.

Dans le Projet Luciole, on entend Deleuze déclarer
que les forces d'oppression n‘empéchent pas les
gens de parler mais qu’au contraire elles les forcent
a s’exprimer ; il faudrait trouver des silences ou les
choses a dire puissent émerger. Lui, il prétend qu'’il
faut sortir de I'interview qui est par essence bi-
naire, sortir des questions pour se fabriquer nos
propres questions. Ceci dit, il s'est prété lui-méme
aux interviews avec Claire Parnet pour son abécé-
daire.

Jaimerais que I'entretien soit comme le tracé d’un
devenir, une aventure, une sorte de noce... pas la
banalité du couple, mais une noce, une féte de I'es-
prit. Aller entendre ceux qui n’ont pas obligatoire-
ment un acces naturel a la parole. Prendre le
temps d’écouter pour que la caméra et le micro
soient oubliés afin que la parole advienne.

Ce qui nous intéresse sur le plateau, c’est de mon-
trer le mouvement de I'esprit au travers des corps.
Les mouvements de I'esprit sont tres « physiques
». lIs mettent a nu la pensée.

Justement cette entreprise de « dévoilement » a
quelque chose a voir avec Mythologies de Roland
Barthes : lui nous proposait de réfléchir la société
a partir d’arréts sur images, vous vous nous intro-
duisez dans les arcanes de ce « divan a deux »
qu’est l'interview... Cet exercice de mise a nu -
mené ici a trois : vous et vos deux acteurs fétiches,
Nicolas Bouchaud et Judith Henry - ne va-t-il pas
sans s’accompagner d’une jouissance faisant pen-
cher vers Dionysos votre présente ceuvre ?
Nicolas Truong : Dans La Naissance de la tragédie,
Nietzsche souligne la dualité du dionysiaque et de
I'apollinien, le théatre étant du coté du dionysiaque
contre I'apollinien, de la sensibilité contre la raison
ou par-dela la raison, en dépassement - en termes
hégéliens - de la simple rationalité. C’est évidem-
ment ce qui m’intéresse au théatre : ne pas mettre
en scéne des idées désincarnées mais au contraire
les réintroduire dans des corps, les faire advenir
dans un duo dansé, une rencontre amoureuse
pour Le Projet Luciole, comme une lutte des

consciences en mouvement. Faire émerger la part
intuitive, sensible de la pensée qui dépasse le
script de I'interview.

Linterview ratée d’Emmanuel Carrére qui, refusant
de faire son journaliste, n’avait pas préparé son en-
tretien avec Catherine Deneuve - dans I'espoir de
faire surgir ex nihilo la pépite, une vérité dissimulée
- est trés parlante sur cet engagement du corps,
porte-voix de la pensée. Avec Nicolas et Judith, il y
a cette complicité qui fait qu’ils sont capables de
créer des déplacements en donnant a voir ce qui
est invisible dans l'interview.

De belles interviews aussi comme celle donnée a
La Stampa par Pasolini, quelques heures avant
d’étre assassiné, ce fameux texte Nous sommes
tous en danger au titre prémonitoire. D'ailleurs ce
texte, projeté par les comédiens, résonne dans
notre présent comme s'il était écrit a I'instant.

Lorsque le méme Nicolas Bouchaud, dans Don
Juan monté par Jean-Frangois Sivadier, s’adresse
au public en sautant dans la salle, pour délivrer le
pamphlet contre I’hypocrisie, ses paroles sont
comme des lames d’acier qui nous transpercent...
Nicolas Truong : Oui, la parole peut toucher physi-
quement ! Il'y a une corporalité de la parole,
méme quand ¢a ne bouge pas. Et chez Nicolas,
c’est tres singulier, voire assez exceptionnel cette
capacité qu’est la sienne de donner corps aux
mots. Quant a Judith, elle entretient par d’autres
voies la méme qualité de rapport au public pour le
capter, le séduire. Rapport non frontal pour Judith,
totalement frontal pour Nicolas.

Pour en terminer trés provisoirement avec l'Inter-
view, les questions proposées ici — car comme le
dit Gilles Deleuze que vous citez : « le but n’est pas
de répondre a des questions, c’est de sortir, d’en
sortir » - vous ont-elles permis d’échapper au lan-
gage codifié de I'interview mainstream pour accé-
der a votre parole singuliére ? Sinon, on reprend
depuis le début...

Nicolas Truong : Ce que Deleuze dénonce ce sont
les questions qui ne sont plus questionnées, les
poncifs, les lieux communs. Le travail du philo-
sophe est alors de sortir de ce cadre pour répondre
a coté et fabriquer comme un artiste ses propres
formes. Ce qui m’a semblé trés intéressant ici, c’est
que, a partir de vos questions et de la liberté que
j’ai eu de pouvoir me réapproprier cette « mise a
nu » initiale, j'ai pu « développer » le pourquoi de
cet Interview qui sera présenté a Avignon.

Propos recueillis par Yves Kafka
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Interview
Inferno: Alain Badiou, in “Praise of the Thea-
ter”, points out that many theater-societies nowa-
days aim at de-constructing the represen-
tation by divesting it of the codes that dress it up
as much as the costumes that identify socially. Is
it in that theatrical optic of “showing things
naked” that you chose your approach for
“Interview”?
Nicolas Truong: Alain Badiou talks about real
naked situation: the naked body goes with the ba-
reness of the theater which is going to be deprived
of its original codes so as to make it the theater of
the bodies, not the one of the words. It is somew-
hat the radical side of the real body shown naked
on the stage. It is not exactly my “subject”: the
way I use is not the one I practice on stage it is
practiced on the words. As a matter of fact, we are
in a paradoxical moment: there is a constant tal-
king but we don’t hear anything at all .The Inter-
view is a paradigmatic gathering of a real tam-tam
and universal chats.

Hence this project that presents itself as an attempt
at setting the naked speech, at a moment when this
sort of mainstream interview often contributes to
make it commonplace, to mask more than reveal.
Thanks to a choice of realized interviews, we
would like to understand how an Interview can be
this contemporary maieutic aimed at being in line
with a democratic space capable to give birth to
thoughts. The Interview is a confession of a parti-
cular genre since it is not a questioning, nor a
confessional, nor a love meeting, nor a job inter-
view, and however it is all about that at the same
time. Because even if we deal with intimate as-
pects, we know that the goal is the audience. In
that respect it is a metamorphosis of the theatre
where the words of the actors are also intended to
others.

How Florence Aubenas makes truth appear in the
affair of Doutreau...How the Nobel Prize of Lite-
rature, Svetlana Alexievitch makes truth appear in
what women live during the war, or the catas-
trophe of Tchernobyl, the Russian expedition in
Afghanistan, what is left of the Red Human...How
Marguerite Duras proceeds when she dialogs with
a gifted child of seven years old or with a woman-
director of a prison...

There is an Art of the interview, it is a practice lin-
ked to listening, looking, and relationship. It is an
empathic exercise where it is important to put one-
self'in in the other’s place to understand his posi-
tion, and even if we confront, it has more to do

with a dance than with a boxing match.

The “naked position” is also conveyed through in-
terviews like the one that Michel Foucault gave to
Le Monde in 1980. The philosopher accepted the
deal but insisted on having an anonymous inter-
view. He did not want his name to put a shade on
his words and this secret was kept until his death

in 1984.To the first question about the choice of
the anonymity, he answered” out of nostalgia of
the time when I was unknown what I said had a lit-
tle chance to be heard. "The contact surface was
without any wrinkle. The name is certainly a faci-
lity but it acts like a veil. So Foucault proposed
subversively a year without the author’s name. Un-
like Deleuze who rejected the genre of the inter-
view, Foucault put it forward but he displaced the
interest on its content and not on the person inter-
viewed.

In the “Projet Luciole”, we hear Deleuze declare
that the forces of oppression do not prevent people
from talking but on the contrary they force them to
express themselves. We should find silences where
the things we want to say could emerge. He pre-
tends that we should change the interviews that are
by essence binary, come out of the questions to
build our own questions. However, he accepted
himself interviews with Claire Parnet for her abe-
cedary. I would like the interview to be like the tra-
cing of something in the future, an adventure a
kind of marriage...not the banality of the couple,
but a wedding, a feast of the brain. We should hear
those who don’t have a natural access to the
speech, take time to listen: the video camera and
the microphone left aside in order to let the words
come. What we are interested in on the stage, it is
to show the movement of the brain through bodies.
The movements of the brain are very “physical”.
They put the thought naked.

Precisely this enterprise of “unveiling” has some-
thing to do with Mythologies by Roland Barthes:
he offered us to reflect on society from “stops on
pictures”; you introduce us to the arcanum of the
“sofa two together” like in an interview... That
exercise of” putting naked” is done here with
three people: you and you two fetish actors, Nico-
las Bouchaud anf Judith Henry_isn’t he going to
to do with any pleasure to make it go towards
Dionysos your present work?

Nicola Truong : In the « Birth of the Tragedy »,
Nietzsche underlines the dyonisacian and the Ap-
polinian, the theater being on the side of the Dio-
nysacian against the Apollinian, simple rationality.
That is what I am interested in, in the theater. Not
to put on stage disembodied ideas but on the

contrary to reintroduce them in the bodies, make
them appear in a danced duo, a love meeting for
the Project Luciole, like a fight between the
consciences in movement: making emerge the in-
tuitive sensitive part of the thought that goes
beyond the script of the interview.

The ruined interview of Emmanuel Carrére who
did not prepare his interview with Catherine De-
neuve - he refused” to do journalism” is very re-
vealing about the commitment of the body because
it holds the thought. With Nicolas and Judith, there
is this complicity that makes it possible to create
displacements that give the opportunity to see the
invisible in the interview

Nice interviews too like the one given in the
Stampa by Pasolini, a few hours before he was as-
sassinated, this famous text. Each of us of us is in
danger: a premonitory title. Besides this text pro-
jected by the comedians, is resonant in o present as
if it had been just written.

When the same Nicolas Bouchaud in Don Juan
put on stage by Jean —Francois Sivadier, ad-
dresses the audience, hopping in the theater to
recite the pamphlet against hypocrisy, his words
are like steel blades which pierce us ...

Nicolas Truong: Yes, the speech can touch physi-
cally ! There is a something of a body in the
speech, even when nothing moves. In Nicolas, this
capacity of being able to give a body to the words
is very remarkable even rather exceptional. As for
Judith she maintains thanks to other methods the
same quality of relationship with the spectators, to
capture them, seduce them. There is a non —frontal
relationship for Judith, totally frontal for Nicolas.

To finish provisionally with the Interview, the
questions raised here, as like Deleuze says: « The
aim is not to answer the questions but to get out
of them ». Did the questions enable you to escape
from the codified language, from the interview
mainstream to have a direct access to your spe-
cial speech ? Else we start again since the begin-
ning...

Nicolas Truong: (laughters) Deleuze denounces
the questions that are not debated, the clichés. The
philosopher’s work is then to come out of the
frame not to answer exactly but to build _like an
artist does_ his own shapes. I found very interes-
ting the possibility of re-appropriating this initial
“putting-naked” starting from your questions: I
was able to « develop the why » of this Interview
that will be presented in Avignon.

Interview byYves Kafka
Translation by Blandine Rinkel
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JULIEN GOSSELIN

inferno : Parlez-nous de votre rencontre litté-
raire avec Roberto Bolafio...

Julien Gosselin : Quand nous avons terminé de
créer Les particules élémentaires, nous avons
commencé a chercher autre chose pour le pro-
chain spectacle. Il y a quelques années, j'avais
entendu parler de Roberto Bolafio et de 2666
comme du premier grand roman du 21éme sie-
cle. Je me suis mis a le lire et j'ai trouvé a l'inté-
rieur de ce texte exactement ce qu'il me
fallait...

Pouvez-vous me dire quelque chose du proces-
sus de création de 2666 ?

Tout le monde travaille en méme temps. Dés le
premier jour de répétition, je veux étre en me-
sure de travailler la vidéo, la musique, le son, la
lumiere et le jeu avec les acteurs. Nous tra-
vaillons de fagon assez linéaire dans I'adapta-
tion... Chaque scene est répétée, a chaque
fois, avec tous les acteurs de la distribution.
Donc chaque fois la scéne est trouvée dans sa
globalité.

Comment avez-vous travaillé pour 'adapta-
tion ?

Ca m’a pris du temps (il soupire). En répétition,
je peux travailler douze heures par jour mais
sur une adaptation j'ai du mal a travailler plus
de deux ou trois heures par jour surtout sur un
texte aussi démentiel... D’abord j’ai pris le livre
et j'ai commencé a travailler chronologique-
ment, et ensuite j’ai fait des sauts. Il y avait des
parties ou j'avais plus de mal a m’en sortir.
L'idée était de trouver comment Bolafio avait
différencié les parties et trouver comment je
pouvais traduire théatralement leur différencia-
tion. Par exemple la derniére partie du livre est
uniqguement une grande narration épique et il
n'y a quasiment aucun dialogue. Donc c’est un
travail trés différent par rapport a la premiére
partie ol il n'y a quasiment que du dialogue ou
de la narration prise en charge par les person-
nages. Ce travail c’était surtout, pour chaque
partie, de trouver presque une nouvelle écri-
ture et de créer une nouvelle écriture scénique.
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Y a-t-il un moment ou, face a ce texte, vous
avez eu envie d’arréter ?

Avez-vous déja regretté d’avoir choisi de tra-
vailler sur ce roman ?

Non. Le plus difficile c’était au début quand
nous avons commencé a mettre en place les
choses administratives... Mais depuis qu’on
travaille dessus, je n'ai jamais eu de doutes. Au
contraire, j’ai eu plutot de bonnes surprises...Je
n’ai jamais eu envie de laisser tomber. Pendant
les répétitions, en travaillant sur un texte aussi
puissant que |'est celui de Bolafio, en entendant
deux ou trois répliques je me dis : c’est délirant
comme c’est bien écrit, c’est tellement gigan-
tesque... Et chaque fois, j’ai juste envie de conti-
nuer.

Le spectacle va durer neuf heures, c’est long.
Pouvez-vous me parler du rapport au temps ?
Ouiily a plusieurs choses... D’abord, je travaille
les textes a partir de leur structure, je ne fais
pas des variations sur le texte... Du coup, c’est
trés difficile pour moi de réduire les choses d’un
point de vue pratique. Le rapport au livre, pour
moi, est aussi lié a la masse du livre. Quand
vous avez 2666 dans le main, vous savez que
vous en avez pour un moment. Il y a une sorte
d’angoisse qui se crée et une violence qui est |a
uniquement avec le livre dans les mains.

Je ne pouvais pas faire un spectacle qui ne
donne pas cette idée de la violence, de la diffi-
culté du chemin a faire pour le spectateur
comme pour le lecteur, et de fait, il fallait qu’il
y ait une notion de durée. Mais pas pour créer
une saga! Je ne voulais pas faire simplement
une traversée ennuyeuse de I'ceuvre de Bolafio.
Javais plutot envie de transmettre au specta-
teur quelque chose que est lié a la densité du
texte.

Qu'est-ce que c'est pour vous une expérience
totale au thédtre ?

C’est tres difficile a dire. C’est plutdt quelque
chose que je cherche. Houellebecq, a propos

du roman parfait, disait quelque part qu'il fallait
un roman avec aussi de la sociologie, de I'éco-
nomie, de la poésie pure... En parlant de forme
totale, c’est ¢a dont j’ai envie.

A l'intérieur de la forme théatrale, je cherche
toujours a créer quelque chose au niveau de
I'atmosphere qui soit extrémement fort (avec
tout ce que peut apporter la technique au théa-
tre), et en méme temps, quelque chose d’extré-
mement précieux au niveau du traitement
littéraire. Essayer d'amener le spectateur dans
des zones extrémement différentes les unes
des autres. Pour ¢a, la musique nous aide beau-
coup : elle doit étre extrémement violente et
elle doit englober le spectateur a l'intérieur.

Dans le roman de Bolafio, il y a des centaines
de personnages aux quatre coins du monde et
on peut essayer d’amener le spectateur dans
une sorte d’expérience assez longue. C’est ¢a
que je cherche quand je parle d’un théatre
total. C’est dans la continuité de ce que les gens
qui ont 20 ans de plus de moi appelaient la
transdisciplinarité : c’est a dire qu'on peut tout
utiliser au théatre pour arriver a une expé-
rience extrémement puissante.

Dans la foule de personnages de 2666, quel est
celui qui vous a touché le plus ?

Mes sentiments de lecteur ne sont pas forcé-
ment les mémes que mes sentiments de met-
teur en scéne. Mais par exemple Amalfitano est
un personnage qui me touche beaucoup,
d’autant plus qu'il me semblait un personnage
tres obscur a la lecture. Il a quelque chose qui
est profondément lié a son intériorité, son inti-
mité. Quand on travaille au plateau, c’est un
personnage qui me touche énormément. Amal-
fitano est un professeur de philosophie qui
perd complétement la téte et a mon avis, c’est
un personnage qui en raconte beaucoup sur
Bolafio.

Propos recueillis par Smaranda Olcése
avril 2016



Meeting with

Inferno: Your meeting with Roberto Bolaiio...
Julien Gosselin: When we finished creating Les
Particules Elémentaires, we started to look for so-
mething else for the next show. A few yars ago, I
heard about Roberto Bolafio and about 2666 consi-
dered as the first great novel of the twenty first
century. I started to read and inside this text I
found exactly what I needed...

Can you tell something about the process of crea-
tion 0f 26662

Everybody works at the same time. Right from the
first day of rehearsal, I want to be ready to work
on the video, the music, the sound, the light and
the actors’ way pf acting. We work in a rather li-
near way in the adaptation... Each scene is rehear-
sed every time with all the actors of the
distribution. So each time the scene is repeated
globally.

How did you work for the adaptation?

It took me time (he whispers). During the rehear-
sals I can work twelve hours a day; when there is
an adaptation, I find it hard to work more than two
or three hours, particularly on such an insane
text... At first I took the book and I started to work
chronologically and then I sometimes skipped:
there were passages where I found it more difficult
to find solutions. The idea was to find how Bolano
had differentiated the parts and find how I could
translate theatrically their differentiation. For
example the last part of the book is only a long
epic narration and there is practically no dialogue.
So, it is a very different work, compared to the first
part where there is a good quantity of dialogues or
a narrative taken care of by the characters. That
work was above all for each part, to find nearly a
new writing and to create a new scenic writing.

Is there a moment when, confronted with this
text, you felt like abandoning? Did you ever re-
gret having chosen to work on that novel?

No. The most difficult was at the beginning when
we started to settle the administrative aspect. But
since I have been working on it I haven’t had any
doubt. On the contrary I had good surprises in fact.
I have never thought of giving up. During the re-
hearsals, working on such a powerful text such as
Bolafio’s, hearing two or three replicas I say to
myself: the way it is written is really fabulous, it is
gigantic... And I just feel like going on.

The show is going to last nine hours, it is long.
Can you talk to me about the relationship with
duration?

Yes there are many things... First I work on the
texts starting from their structure, I don’t make any
variation on the text... Consequently it is very dif-
ficult for me to reduce the things from a practical
point of view. The relationship to the book is also
linked to the thickness of the book. When you
have 2666 in your hands you know you will have
to spend some time. There is a sort of anguish and
a feeling of violence too when you have the book
in your hands. I could not make a show that did
not give that idea of violence, of the hardship for
the spectator as well as for the reader so as a mat-
ter of fact a notion of duration was necessary. But
not to create a saga! I didn’t want to make a boring
work from Bolano’s work of art. On the contrary I
felt like transmitting something linked to the den-
sity of the text to the spectator.

What is for you a total experience in the field of
theater?

It’s very difficult to say. It is rather something that
I am looking for. Houellebecq - when talking
about the perfect novel — said that in some way it
had to contain sociology, economy, pure poetry...

7

Talking about total form I would like to achieve
that. Inside the theatrical form, I always try to
create something intense in the atmosphere (with
everything that the technique in the theater can
bring) but at the same time, something extremely
precious in the field of the literary treatment.

I try to lead the spectator into zones that are very
different .Music helps us a lot: it has to be extre-
mely violent and it has to englobe the spectator in-
side. In Bolano’s novel, there are hundreds of
characters in the four corners of the planet, we can
try to put the spectator in a sort of rather long ex-
perience. That’s what I am looking for when I talk
about a total experience. It is in the continuity of
what people who are twenty years older than me
call transdisciplinarity: that is to say we can use
anything in the theater to reach an extremely po-
werful experience.

In the multitude of characters in 2066 who
moved you the most ?

My feelings as a reader are not necessarily the
same as the ones when I am a producer.But for
example Amalfito is a moving character for me, all
the more that I found him obscure when I was rea-
ding. There is something profoundly linked to his
interiority, his intimacy. When we work on the
stage this character touches me enormously. Amal-
fito is a philosophy teacher who loses his head
completely and to my mind he is a character who
reveals a great deal about Bolano.

Interview by Smaranda Olcése
translation Blandine Rinkel
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Celui qui n’a pas vu un spectacle
de Madeleine Louarn n’a rien vu
du théatre, de sa fragilité, de sa
poésie imperceptible et ne connai-
tra pas non plus 'exploit, sans ef-
fets, de ses comédiens en scéne...
Le travail de sa compagnie, le
Théatre de ’Entresort avec I’Ate-
lier Catalyse, est une véritable
aventure de théatre commeil en
existe peu...

- LOUARN

Ludwig, un roi sur la lune

Madeleine Louarn, enfin le festival d’Avignon !
Simple éducatrice, n‘ayant pas fait de théatre
plus que cela, vivant a Morlaix en Bretagne ou
elle fit ses premiéres armes, elle s’est lancée, il y
a plus de vingt ans, dans une approche tout a fait
singuliere du théatre en décidant de travailler
avec des comédiens handicapés, sans pour au-
tant convoquer en nous une compassion bien
pensante. Au contraire, elle tire vers elle une ad-
miration faite de I'empathie qu’on ressent pour
les comédiens qui sont sur scene, comme si de
rien n’était, alors que I'effort qu’ils produisent n’a
pas de comparaison. Madeleine Louarn réactive
I'essence du théatre... pas de truc possible, pas
de ficelle de comédien, pas de tic de jeu, que du
vrai qui passe par un état de I'instant et qui ne
sera pas, pour sir, la méme chose demain et au
fil des représentations.

C’est ce que 'on ressent en voyant ses specta-
cles. On assiste a quelque chose d’unique, qui ne
se reproduira pas. On ne se sent pas privilégiés
d’en étre. C’est une expérience « participative »
dans le sens ou tout est mis en commun et pour
ce seul moment. Ce travail comme les comédiens
rendent impossible I'identification et fait que l'on
voit I'étre, le comédien, plus que celui qu’il est
censé représenter. Merveilleuse idée d’écrire des
spectacles sur mesure pour une troupe sans me-
sure...

Alors Avignon... Aprés un passage remarqué dans
cette ville lors des Hivernales de 2015 avec « Les
oiseaux », adapté d’Aristophane, elle fait son pre-
mier festival d’Avignon ; et saluons la bonne idée
d’Olivier Py de I'y inviter. Ainsi, entre le 8 et le 13
juillet, la troupe se propose d’évoquer Louis Il de
Baviére, avec Ludwig, un roi sur la lune, une piéece
de Frédéric Vossier, auteur habitué de cette com-
pagnie ... Un biopic sur un roi fou... Parfait pour la
troupe toujours dans un état flottant, au gré de la
vie de chacun des six comédiens qui vont narrer
cette histoire d’un Roi troublant et extravagant
ou extravagant donc troublant... On n’hésite pas
a user de superlatifs pour recommander sans
délai des spectacles du Festival, mais celui-ci,
vraiment, ne le ratez pas... D’autant que pour ce
Ludwig, un roi sur la lune, Madeleine Louarn a
choisi un dispositif ol le public sera de part et
d’autre de la sceéne, comme au bord d’un lac de
Baviere, cet endroit privilégié, cher a ce roi féru
d’art. Autour des comédiens, au coeur du disposi-
tif, le spectateur va assister aux moments de la
vie de ce Roi de la démesure dont on sous-estime
la trace dans notre imaginaire collectif puisque

® 26 Inferno hors-Série | 70e Festival d’Avignon | 6-24 juillet 2016

les chateaux comme la figure du prince dans les
films de Wall Disney s’inspirent de lui.

Les hommes et femmes de la troupe vivant tous
a 'ESAT (Etablissement et Service d’Aide par le
Travail) des Genéts d’Or a Morlaix, exemplaires et
uniques, ne vont pas étre plongés dans un décor
symbolisant ces chateaux baroques. Ils auront en
revanche des costumes chatoyants qui rappelle-
ront les moments vécus par ce Roi, diagnostiqué
fou et finalement destitué par son psychiatre...
Cape, costume de princes, tout est pensé pour
que les comédiens de Catalyse jouissent de la po-
sition de monarque et profitent de ce temps pour
transcrire le réve de grandeur de ce Roi hors-
normes...

Frédéric Vossier a assemblé des mots et des di-
dascalies, ce qui laisse la place a un véritable
théatre de gestes, d’'images et de son ol vont se
glisser aussi bien Rodolphe Burger pour la mu-
sique que Loic Touzé pour la danse... Car, qui dit
Ludwig, dit Wagner et c’est logique de trouver
dans la troupe pour ce spectacle en plus d’un
musicien, la musique Wagner cet infatigable dé-
fenseur de la mythologie germanique mais dont
I"'univers mélancolique de Rodolphe Burger de-
vrait compenser un Wagner annonciateur de
toute la musique contemporaine du XXéme sie-
cle...

La place de la danse dans le travail de Madeleine
Louarn tient plus d’une volonté d’accompagner
les comédiens dans leur déplacement, dans leur
placement méme plus que dans I'idée de leur
faire réaliser un ballet avec des ensembles qui fe-
raient sens... Ce qui n'empéche pas les choré-
graphes qui ont déja travaillé avec la Compagnie,
tel Bernardo Montet, d’écrire de vrais soli et de
créer ainsi de petites danses qui ajoutent a la
magie du moment.

Coincidence de la programmation, d’un bout a
I'autre de la ville, 'ame de Visconti va planer.
Dans la Cour Les Damnés. A Vedéne, Ludwig. In-
croyable moment pour revisiter ces deux chefs
d’ceuvres du cinéaste, mais aussi pour découvrir
la compagnie la plus étrange du paysage théatral
frangais qui marquera les esprits dans un festival
qui permet cette année au public, sinon de dé-
couvrir de grands textes, au moins de faire
connaissance avec un théatre hors de la norme...

Emmanuel Serafini




Who has never seen one of Madeleine Louarn
shows has seen nothing in the field of the thea-
ter, of its fragility, of its imperceptible poetry;
he /she will never know the exploit, without ef-
fects, of its comedians on the stage. Her com-
pany’s work, the Theatre de 1 ‘Entresort along
with the Atelier Catalyse, is a real adventure as
far as theater is concerned: there are very few
like it.

She was a simple instructor for disabled peo-
ple, she had never been trained for the theater;
she started first in Morlaix in Brittany where
she lives, more than twenty years ago with a
completely special approach: she decided to
work with handicapped comedians —without
asking us to be compassionate — on the
contrary, we feel an admiration full of empathy
for the comedians who are on the stage, as if
everything was normal, but in reality the ef-
forts they make has no comparison. Madeleine
Louarn reactivates the essence of the theater...
no knack, no trick of comedians, no twitch,
only the real just right now at the moment, it
will not be for sure the same thing tomorrow or
all along the representations.

That is what we feel when we see her shows.
We see something unique, it will never be the
same again. We feel privileged to be there. It is
a “participative “experience in as much as eve-
rything is shared in common and for that only
moment. The comedians make their identifica-
tion impossible, we see the human being, the
comedian more than what he is supposed to re-
present; that is a fantastic idea to write shows
as they go along for a company without equi-
valent...

So Avignon... After she had made a memora-
ble show in that city during the Hivernales in
2015 with “the Birds” adapted from Aristo-

phane, she made her first festival d’Avignon;
Olivier Py had a fantastic idea when he invited
her.

Between July 8th to 13th the company is going
to tell us about Louis II of Bavaria, with Lud-
wig, a king on the moon, a play by Frederic
Vossier, an author famous in that company... A
biopic about a mad king...It is perfect for the
company that is always in a floating state, ac-
cording to the life of each one of the six come-
dians who are going to tell the story of a
disturbing and extravagant king or extravagant
consequently disturbing... We don’t hesitate to
use superlatives to recommend some shows on
the Festival, but this one, don’t miss it really...
all the more since for that Ludwig, a king on
the moon, Madeleine Louarn has chosen a dis-
play where the public will be on each side of
the stage, like the bank of a lake in Bavaria,
that special place dear to that king crazy about
Art.

Around the comedians, at the heart of the dis-
play, the spectator is going to see the moments
of that king’s life made of immoderation; we
underestimate its print in the collective imagi-
nary since the figure of the prince in the films
of Walt Disney get their inspiration from him.
The men and women who all live at the ESAT
(help through work) of Les Genéts d’Or in
Morlaix will not be immersed in a décor sym-
bolizing those baroque castles. However they
will wear shimmering costumes that will re-
mind the moments lived by this king diagnosed
mad and finally deposed by his psychiatrist...
Cloak, costumes of princes, everything is orga-
nized to make the comedians of Catalyse enjoy
the position of the monarch and take advantage
of this moment to transcribe the dream of gran-
deur in this uncommon King. Frédéric Vossier
has assembled words and didascalies, which

pave the way to a real theater of Gestures, of
pictures and sound where Rodolphe Burger for
the music and Loic Touzé for the dance are
going to play their role. Because when you say
Ludwig you say Wagner, it is logical to find
Wagner’s music in this show: Wagner this
constant defender of the Germanic mythology,
but Rodolphe Burger’s melancholic universe
should compensate the Wagner forewarning of
all the contemporary music of the twentieth
century...

In Madeleine Louarn’s work the importance
given to the dance shows her wish to accom-
pany the comedians in their displacement: in
their displacement in itself more than in the
idea of making them dance a ballet with a com-
position that would have a meaning...That
doesn’t prevent the choreographers who have
already worked with the company — Bernardo
Montet for example — from writing real soli
creating consequently little dances that add so-
mething to the magic of the moment.

Is it a coincidence in the program? From one
side of the town to the other Visconti’s soul is
going to glide. In the Cour « The Damned »
and in Vedene « Ludwig ». It is going to be an
exceptional moment to re-visit those two mo-
viemaker’s masterpieces but also to discover
the strangest company in the French theatrical
landscape; it might have a great impact on the
minds; this year the festival will enable the pu-
blic if not discover great texts, at least be in-
troduced to an outstanding theater. ..

Emmanuel Serafini
Translation Blandine Rinkel

Ludwig, un roi sur la lune
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ALl CHAHROUR

Voyage au Levant... Contrairement a Joséphine Baker, Ali Chahrour n’a
pas deux amours. Il n’en a qu’un, le Liban et singulierement sa capitale
Beyrouth...

S’il s’essaie a la chorégraphie depuis 2009 avec une piece au titre déja
lourd de sens « Sur les neiges des lévres. Disparition des souvenirs », c’est
avec « Fatmeh », sa troisieme piéce créée en 2014, qu’il est repéré en
France... Ce premier volet d’une trilogie en cours de construction sera re-
pris a Avignon avec la création du second chapitre « Leila se meurt »
concert — dansé ol une pleureuse professionnelle viendra rythmer la
danse d’Ali Chahrour.

Ce jeune Libanais de 27 ans est une personnalité attachante qu’il faut dé-
couvrir cet été au Cloitre des Célestins. Bien sdr, il aurait pu quitter mille
fois la région et ne plus y séjourner. Bien sdr, il voyage et pour cet entre-
tien, nous I'avons nous-mémes sorti du lit a New-York ou il finit une rési-
dence de travail. Mais il revient toujours au Liban, son port d’attache. Il y
trouve tous les ingrédients nécessaires a son travail et il se sent une mis-
sion d’y rester et d'approfondir son travail. Nous avons découvert un artiste
d’une grande maturité qui sait ce qu’il veut faute de pouvoir encore savoir
ou il va. Audace d’Olivier Py de programmer en pleine « musulmanophobie
» larvée deux spectacles entierement basés sur les traditions de la religion
chiite...

Dans le duo Fatmeh, la voix omniprésente et envoutante de Oum Kal-
thoum nous attache aux mouvements proches de la transe des deux dan-
seuses... C’'est un vrai voyage en orient qui nous est proposé avec une
vision compléte et global de cette culture. Les métaphores sont justes et
fortes. On y retrouve des images comme ces femmes qu’on voit se taper
sur la téte, se griffer le visage lors de deuils... Puis vient « Leila se meurt ».
Des pleureuses professionnelles qui accompagnent les morts... On a vu ¢a
en Europe naguére mais il y a bien longtemps que le crématorium a rem-
placé nos longues et interminables funérailles... Lui, il insiste. Il remarque
I'aspect rituel et de facto traditionnel de ce moment qui continue d’étre
trés présent au Proche et Moyen Orient. Dans sa volonté de faire feu de
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toutes les traditions qui constituent sa culture et de ne pas en perdre une

miette, il se jette a corps perdu dans le savoir faire des autres, au point de

s’obliger a oublier celui qu’il a acquis dans les différentes écoles de théatre
et de danse qu’il a fréquentées...

Issu d’une famille pratiquante mais ouverte, Ali Chahrour, tout en étant
croyant, ne pratique pas mais garde un ceil sur tout ce qui se passe et qui
se rapporte a la tradition comme a la religion. Il y a chez lui une sorte d’eth-
nologue qui sommeille, mais pas de ceux qui veulent reconstituer quelque
chose du passé ; non, il se dit profondément animé par I'esprit contempo-
rain. Il ne fait pas de la « reconstitution » car tout au long du processus, il
travaille avec toute son équipe a trouver le temps juste, le bon mouve-
ment, essayant de conserver toute I'authenticité de ceux qu’il a rassemblés
pour I'occasion, y compris ceux qui n‘ont jamais mis les pieds sur une
scene, méme si leur propre pratique les a conduits a se confronter au pu-
blic et sans doute a I’émotion et au chagrin des familles dans ces moments
de deuil.

Ali Chahrour ne danse pas dans Fatmeh. En revanche, il se confronte a Leila
dans « Leila se meurt ». L'univers du jeune artiste est baigné de traditions
au point d’élever au rang d’icéne — et on le comprend — la chanteuse Om
Kalthom, célebre dans tous les pays arabes et qui reste le fil conducteur
d’une époque, d’une culture florissante et d’une religion bien plus tolé-
rante...

On attend avec impatience I'année prochaine le troisieme volet de ce tra-
vail si singulier, qui touche au dela de la raison tant il agite en nous des
souvenirs enfouis, des images effacées de notre propres rituels mortuaire.
On salut la détermination de ce jeune chorégraphe de s’inscrire dans la
danse, un art assez mal vu dans tous les pays musulmans, surtout pour un
homme...

Emmanuel Serafini

Fatmeh
Leila se meurt



Travel in the Levant
Contrary to Joséphine Baker,

doesn’t have Two Loves. He has
only one, Lebanon and its capital Bey-
routh.

He has been working on choreography
since 2009 with a play that has a deep
message « On the snows of the lips, di-
sappearance of the memories »; he was
discovered in France with Fatmeh, his
third play created in 2014.This first part
of a trilogy which is being constructed
at the moment will be shown in Avi-
gnon with the creation of the second
chapter “Leila is dying” a concert —
danced with a professional weeper who
will come to rhythm Ali Chahrour’s
dance.

This young Lebanese who is 27 years
old, is a nice character, you must disco-
ver him this summer at the Cloitre des
Célestins. Of course he could have left
the area a thousand times without co-
ming back. Of course he travels and for
this interview we had him get out of
bed in New York where he finishes
some work. But he always comes back
to Lebanon, his haven. There he finds
all the ingredients necessary for his
work and he feels it like a mission to re-
main there so as to go deeper into his
work. We discovered an artist with a
good maturity who knows what he
wants even if he doesn’t know exactly
where he is going.

In the duo Fatmeh, the omnipresent and
bewitching voice of Oum Kalthoum ties
us with the movements that are very
near to the two women-dancers’
trance... it is a real travel in the Orien-
tal countries with a complete and global
vision of that culture. The metaphors
are accurate and strong. We find images
such as those women hitting their
heads, scratching their face during fune-
rals... Then it is “Leila is dying”. Pro-
fessional weepers accompany the
dead... In the old days we saw that in
Europe, but the crematorium has repla-
ced our long and endless funerals. Ali
Chahrour insists. He puts forward the
ritual and traditional aspect of that mo-
ment which is still present in the Mid-
dle East. He desires very strongly to

use all the facets of his culture , he
doesn’t want to lose any aspect, he
merges in the capacity of the other cha-
racters , he even endeavors to forget
what he has experienced in the different
theater-schools or dance-schools that he
has attended. ..

Ali Chahrour was born in a religious
but open-minded family; he is a belie-
ver but he doesn’t practice his religion;
however he keeps an eye on everything
that is in relationship with tradition as
well as religion.

There is in him a kind of hidden ethno-
logist but he doesn’t want to reconsti-
tute anything from the past ; no, he
considers himself profoundly animated
by the contemporary thought. He
doesn’t make any “reconstitution” since
all along the process he works with his
whole team to find the right atmos-
phere, the right movement; he tries to
keep the authenticity of the persons he
has gathered around him for this show,
including those who have never set foot
on a stage, even if their own practice
led them to be confronted with the pu-
blic and undoubtedly with the emotion
and the grief of the families in those
moments of mourning.

Ali Chahrour doesn’t dance in Fatmeh;,
on the other hand he is confronted to
Leila in “Leila is dying”. The young ar-
tist’s universe is bathed in traditions: as
a matter of fact he raises the singer Om
Kalthom to the rank of icon — we can
understand that _since she is famous in
all the Arab countries ; she is symbol of
an era , of a flourishing culture and of a
religion much more tolerant...

We are waiting for the third part of this
special work next year: it is so moving
beyond any reasoning, it agitates in our-
selves buried memories, faded pictures
from our own mortuary rituals. We
praise this young choreographer’s de-
termination especially because Dance is
not well considered in Muslim coun-
tries: particularly for a man...

Emmanuel Serafini
Translation Blandine Rinkel
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OLIVIER PY

Entretien avec le directeur du Festival
autour du pouvoir et du théatre...

Inferno : Pouvez-vous revenir sur cette idée d’im-
puissance politique, qui était au cceur de la
conférence de presse livrée pour la présentation
de la 70 édition du festival d’Avignon ?

Olivier Py : L'histoire fait qu’on a I'impression que
la révolution semble impossible et ol 'engage-
ment est difficile. C’est un temps de désespoir po-
litique. Mais c’est un temps de désespoir politique
avant I'espoir politique. Ca va et ¢a vient. Simple-
ment qu’est-ce qui fait que I'on a I'impression
d’étre impuissant ? C’est pour répondre a I'im-
puissance. Je crois beaucoup que la montée du
front national tient a cette sensation d’impuis-
sance politique. On ne croit plus aux politiques,
aux politiciens. On ne croit plus aux partis. Cela
provoque un retour des instincts grégaires. Dans
le temps ou la politique est impossible, reste le
théatre qui est le lieu ol les idées se reposent en
attendant un nouveau combat.

Inferno : Pensez-vous qu’il est possible de réali-
ser une révolution par la culture, la révolution
est-elle selon vous I'ceuvre des artistes, des écri-
vains, des dramaturges par exemple ?

Olivier Py : Je ne dirais pas par la culture. Je dirais
que la culture y participe évidemment, mais aussi
beaucoup d’autres choses pour qu’il y ait un chan-
gement et une révolution. Mais s’il n’y a pas la
culture, il n’y a pas de révolutions. Uinculture est
I'alliée de tous les totalitarismes. La tristesse, le
désespoir, c’est ce qui fait que rien ne change
dans la société ou alors lorsque ¢a change, cela
change pour le pire. Je suis absolument certain
que la culture est la réponse a tout. Clairement,
quand les politiques démissionnent sur la culture,
ce qui est le cas aujourd’hui, pour des économies
de cacahueétes en réalité, ils enlévent au peuple sa
souveraineté. lls sont en train de rogner la démo-
cratie elle-méme et I'avenir surtout. Il n’y a pas
d’avenir sans culture, surtout en Europe ! C’'est un
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pays qui s’est construit entierement sur ce rap-
port ; la culture et I'éducation sont pour moi des
synonymes.

Inferno : Lidée de collectif est trés présente a
Avignon cette année. D’apreés vous, qu’est-ce qui
fait qu’un collectif fonctionne ou ne fonctionne
pas ?

Olivier Py : Je crois qu’un collectif est une expé-
rience politique en soi. Souvent I'expérience col-
lective part de sa propre expérience du collectif.
Tant que I'ensemble a un esprit démocratique, il
fonctionne. En général, il faut qu’il y ait une trans-
cendance pour qu’il avance. Cette transcendance,
c’est celle de I'ceuvre d’art, bien sir. Je ne sais pas
a vrai dire comment ¢a tient quand ¢a tient. C'est
une sorte d’exploit, le collectif. C’est un exploit ex-
traordinaire !

Inferno : Dans Le Cahier Noir, paru chez Actes
Sud en 2015, a travers vos dessins et poémes on
voit de quelle maniére la sexualité chez un jeune
homme est ce qui le construit, le fagonne psychi-
quement et artistiquement. Est-ce que ces pro-
blématiques seront présentes cette année dans
votre thédtre ?

Olivier Py : J'ai publié ce texte, car j'admire la ré-
volte adolescente méme si elle est chaotique ou
ridicule parfois. Malgré tout j'admire profondé-
ment cette énergie que peut avoir I'adolescent a
vouloir si ce n’est tout changer, aux moins désirer
autres choses... Dans Le Cahier Noir, il y a cette
idée qu’il existe un lien entre la sexualité et I'art
qui les rend presque confondus. Dans ce livre, on
comprend que la littérature, I'art et la sexualité ne
font qu’un. C’est d’ailleurs ce qui fait que c’est si
difficile pour le narrateur, le personnage. Il veut se
changer lui-méme par sa sexualité qui est trop ab-
solue, idéale, révolutionnaire. Il veut quelque
chose de plus que ce que peut offrir une relation
entre deux étres. Il veut un réve, il y a déja un
désir de théatre la-dedans. Cette année je monte
Eschyle, qui n’est pas du tout Eschyle... C’est éton-
nant, il y a des tragiques grecs qui ne parlent que
de sexualité, lui pas du tout. Cela dit je ne consi-
dere pas que la sexualité soit opposée aux poli-
tiques. Je considere que la sexualité est
absolument politique. On n'a pas I'habitude
d’aborder la politique aujourd’hui sur les plateaux
de cette fagon, c’est peut-étre dommage. Evidem-
ment je pense que la révolution LGBT n’est pas
finie !

Inferno : Est-ce que comme chez Platon, Promé-
thée qui dérobe le feu au dieu questionne dans
votre piéce intitulée, Prométhée Enchainé-
Eschyle, piéces de guerre le rapport de ’homme
a la technique ?

Olivier Py : Non avec mon Prométhée ce n’est pas
le feu de la technique.. Pour moi, c’est beaucoup
plus le langage, le feu que Prométhée a dérobé,
c’est la possibilité de formuler ce que nous vivons.
Quel est le feu prométhéen d’Eschyle ? Eschyle
fait de Prométhée d’abord un prisonnier poli-
tique. C’est tres important. C’est un prisonnier po-
litique parce qu’il dit la vérité tout simplement, il
dit que les hommes sont libres. C’est de cette ma-
niére qu’il se retrouve face aux puissances qui in-
carnent les dieux. Et c’est a partir de ce prisonnier
politique que la démocratie va pouvoir s’établir ; il
faut imaginer par exemple Nelson Mandela. Dans
les pieces d’Eschyle, nous avons toujours des le-
¢ons de démocratie. Notre démocratie vient de la.

Inferno : Pour vous a quoi renvoie la métaphore
du feu, comment la matérialiserez-vous dans
votre spectacle ?

Olivier Py : Ce qu’a volé Prométhée, c’est le lan-
gage, la formulation. Il I'a volé au dieu pour le don-
ner aux hommes. Les hommes ont le droit a la
parole, comme le citoyen a le droit a la parole face
a la dictature, la tyrannie. C’est une mise en scéne
réduite au minimum : un petit podium, des chaises
pour les spectateurs et trois grands acteurs et c’est
tout. Il'y a une volonté de dénuement.

Inferno : Enfin peut-on conclure cet entretien sur la
question du pouvoir qui vous est si importante ?

Olivier Py : Oui, le rapport entre I'artiste et le
pouvoir me semble lié au rapport entre Promé-
thée et les dieux. Le pouvoir est une force sacrée.
La question du pouvoir est celle de la légitimité.
Qui est légitime pour exercer le pouvoir ? C’est
une question fondamentale et difficile. On voit
bien qu’en ce moment il existe un doute sur la lé-
gitimité de nos gouvernants. Le probléme ne
vient pas de la représentation elle-méme. Le pro-
bléme vient de I’histoire qui nous pose une
énigme en ce moment. On ne peut plus faire de la
politique, comme on le faisait autrefois en regard
de notre immobilité, incapacité a échapper au
monde consumériste.

Propos recueillis par Quentin Margne



Meeting with

Inferno: Can you come back on this idea of poli-
tical powerlessness that was the main center of
the press-conference given for the presentation of
the seventeenth edition of the Festival d’Avignon?
Olivier Py: History makes us feel that the revolu-
tion seems impossible and the commitment diffi-
cult. It is a moment of political despair. But it is a
moment of despair before the political hope. It is
comings and goings. Simply what makes one feel
that he has the feeling of being powerless. It is to
answer the powerlessness. I really think that the
success of the National Front is the consequence
of the political powerlessness. People do not be-
lieve in politicians or politics. They don’t believe
in parties. It provokes the return of the gregarious
instincts. So when politics is impossible the theater
remains: it is the place where ideas have a rest
while they are waiting for a new fight.

Inferno: Do you think it is possible to realize a re-
volution thanks to culture? Is the revolution the
work of artists, writers, playwrights for example?
Olivier Py: I would not say through culture.

I would say that culture has its participation of
course, but a lot of other things intervene to lead to
a change and a revolution. But there is no culture
there are no revolutions. The lack of culture is the
ally of totalitarianism. Sadness and despair those
are the causes the absence of change in society or
on the contrary it makes things change, but they
changes for the worse. I am absolutely certain that
culture is the answer to everything. Clearly, when
the politicians diminish the budget for the culture
— such is the case today (for peanuts of economy
as a matter of fact) — they remove the sovereignty
of the People. They are nibbling democracy itself
and the future above all. There is no future without
culture, especially in Europe! It is a country enti-
rely constructed on that relationship. Culture and
education are synonyms for me.

Inferno: The idea of collective is very present in
Avignon this year. In your opinion what makes a
collective work or not work?

Olivier Py: I think a collective is a political expe-

rience in itself. Often the collective experience
starts right from its own experience of the collec-
tive. As long as the whole group has a democratic
functioning, it works. Generally to make it go for-
ward it needs transcendence. This transcendence is
the one of the work of art, of course. I don’t know
how it works and when it works. The collective is
a kind of exploit. It is an extraordinary exploit!

Inferno: In the “Cahier Noir” — Black copy-
book — published by Actes Sud in 2015, we can
see through your poems and your drawings in
what way sexuality shapes, psychologically and
artistically, sexuality in a young man. Will these
problematics be present in your theater this year?
Olivier Py: I have published this text, because I
admire the teenager’s revolt, even if it is chaotic
and ridiculous at times. In spite of that I really ad-
mire the energy that a teenager can have to change
everything or at least want different things. In the
Cahier Noir there is that idea that there is a link
between sexuality and Art, they nearly merge. In
this book, we understand that literature, Art and
sexuality are just one. That makes it difficult for
the narrator, the character. He wants to change
himself through his sexuality which is too abso-
lute, ideal and revolutionary. He wants something
more than what is the relationship between two
human beings. He dreams of a dream, there is al-
ready a desire for theater there. This year I put on
stage Eschyle, who is not at all Eschyle... It is sur-
prising there are Greek tragedies that deal only
with sexuality, Eschyle not at all. Once I said that,
I don’t think sexuality is opposed to politics. I
consider sexuality is absolutely politics. We are
not used to talk about politics that way on televi-
sion: maybe it is a pity. Of course I think that the L
G B T revolution is not over.

Inferno: Does Prometheus — who steals the fire
from the god — questions the relationship bet-
ween man and technique in your play whose title
is « Prometheus enchained Eschyle, pieces of
War »?

OlivierPy: With my Prometheus, it is not the fire
of technique...For me, it is more the language, the

fire that Prometheus stole, is the possibility to for-
mulate what we are living. What is the Prometheus
fire of Eschyle ? Eschyle makes Prometheus a po-
litical prisoner first of all. It is very important. He
is a political prisoner because he tells the truth
simply. He says that men are free. It is in that way
that he has to face the powers which embody the
gods. And it is from this political prisoner that de-
mocracy is going to settle. One has to imagine
Nelson Mandela for example. In Eschyle‘s plays
we always have lessons of democracy. Our demo-
cracy comes from there.

Inferno: What does the metaphor of the fire mean
for you? How do you transpose it in your show?
Olivier Py: What Prometheus stole was the lan-
guage, the formulation. He stole it from the god to
give it to men. Men have the right to talk, the same
way as the citizen has the right to talk when facing
dictatorship, tyranny. It is a putting on stage redu-
ced to the minimum: a little podium, chairs for the
spectators and three great actors, that is all. The
idea of moral deprivation is there.

Inferno: Finally to can we conclude this inter-
view with the question of the Power which seems
so important to you?

Olivier Py: Yes, the relationship between the artist
and the power seems to be linked to the relations-
hip between Prometheus and the gods. The power
is a sacred force. The question of the power is the
question of legitimacy. Who is legitimate to have
the power? It’s a fundamental but difficult ques-
tion. We see nowadays that there is a doubt about
the legitimacy of those who are governing. The
problem does not come from the representation in
itself; the problem comes from the history that is
transformed in enigma at the moment. We cannot
exercise politics like it is used to be some time ago
because of our immobility, our incapability to es-
cape the consumeristic world.

Interview by Quentin Margne
Translation Blandine Rinkel

Prométhée enchainé - Eschille Pieces de guerre
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THOMAS JOLLY

Le Radeau de la Méduse [ Le ciel, la nuit et la pierre glorieuse

Thomas Jolly, artiste prolifique,
prolixe, (jusque dans ses inter-
views) s’empare du Radeau de la
Méduse pour un projet théatral
autour de I'oeuvre de Kaiser, en
résonnance parfaite avec notre
temps troublé... Mais il donnera
également une oeuvre collec-
tive de La Piccola Familia dans
le jardin de la médiathéque Cec-
cano, Le ciel, la nuit et la pierre
glorieuse - Chroniques du festi-
val d’Avignon de 1947 a... 2086.
De quoi de nouveau inscrire le
théatre dans la Cité et le téles-
coper avec un temps hors du
commun, celui d’Avignon en juil-
let, celui de la magie du Théatre
dans la nuit avignonnaise.
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Inferno : Ce 70e Festival est un cru qui se veut poli-
tique et axé entre autres sur le Moyen-Orient et sur
les dérives populistes. Aprés le triomphe et la déme-
sure d’Henry VI vous présentez « Le Radeau de la Mé-
duse » de Georg Kaiser. Comment se situe votre
spectacle dans ce contexte ?

Thomas Jolly : C'est un texte que je souhaite monter
depuis 2003 quand j'étais encore éléve a I'école du
TNB. C’est un vieux désir de le monter mais il fallait
d'abord que je trouve la bonne distribution : c'est un
texte qui compte 12 acteurs, 6 gargons et 6 filles. Et,
au regard des sujets brassés dans |'actualité, il me
semblait que ce projet était des plus pertinents a met-
tre en ceuvre aujourd’hui. Sur la question de la distri-
bution, Stanislas Nordey directeur du TNS m'a
proposé d'étre artiste associé et de réfléchir a travail-
ler avec les éléves sortants de |'école. Mais un specta-
cle de sortie est toujours un exercice un peu
compliqué et un peu « casse-gueule ». Je n'avais pas
envie de faire un spectacle de sortie avec eux, je sou-
haitais plutét faire un « spectacle d'entrée » dans la
vie professionnelle en partant d'un vrai texte qui per-
met aux douze éleves soient distribués. Il se trouve
qu'effectivement il y a six éleves hommes et six éleves
femmes dans la promotion d'acteurs du TNS : la distri-
bution était donc la bonne, au bon moment. Dans la
piece, plusieurs sujets m'agitent et m'ont semblé im-
portant a mettre en lumiére : d'abord le déplacement
des populations qui fuient la guerre chaque jour en
mer.

Aujourd’hui c'est la Syrie qui entre autres est frappée
par la guerre, les populations se déplacent, la fuient.
La piéce raconte I'histoire du déplacement des en-
fants britanniques vers les autres états du Common-
wealth en 1940, une politique mise en place par |'Etat
britannique pour déplacer ses enfants. Elle se base
sur un fait divers terrible qui a eu lieu a I'époque ou
un paquebot qui transportait un millier d'enfants vers
le Canada a été torpillé par un sous-marin allemand. «
Le Radeau de la Méduse » raconte le récit de sept

jours en mer de ces douze enfants anglais sur ce
canot de sauvetage. Sans appuyer sur une réactualisa-
tion, il me paraissait pertinent d'aller regarder com-
ment, selon les époques, la guerre change d'endroit.
Sur ce bateau, tous ces enfants sont chrétiens.

Et pourtant cette microsociété, avec la méme éduca-
tion religieuse, va se scinder et basculer du c6té de la
barbarie : elle advient de I'interprétation qu'on peut
faire d'un texte religieux, de la Bible en I'occurrence.
Survient alors la question du vivre ensemble... Parce
qu’au final c'est bien de cela qu'il s'agit : avant que
Golding écrive « Sa Majesté des mouches » quelques
années plus tard, G. Kaiser invente dans ce radeau un
micro-laboratoire sociétale, une espéce d'expérience,
avec douze enfants qui au départ réinventent, en
réaction a la violence et a la barbarie des adultes, un
mode de vie solidaire, équitable, égalitaire. Mais
petit a petit cette société ne va pas résister et va fina-
lement tomber dans la barbarie.

Voila a quels endroits ce texte semble résonner forte-
ment aujourd'hui : la question du vivre ensemble, la
question des religions et l'interprétation des textes. Et
évidement la question du déplacement des popula-
tions en temps de guerre. Je pense qu'Olivier Py dans
son édito a raison de remettre le théatre a I'endroit
du politique au sens du mot grec, « la cité » : depuis
2500 ans le théatre ne sert qu'a ¢a, a brasser la pen-
sée face a la cité.

Inferno : On a I'impression que les jeunes artistes
s’accaparent plus encore un réle de générateur
d’idées et de propositions, comme le suggére I’élan
donné par Olivier Py a cette édition.

Oui, je crois. Je ne sais pas si c’est une question de
jeunesse mais la question du théatre aujourd’hui re-
vient a de vieux fondements. Peut-étre que le théatre
s'est déplacé depuis certaines années. En tout cas, il
est aujourd’hui un moyen de faire circuler de la pen-
sée, c'est a dire non pas de donner des legons ou dire



quoi penser mais bien de mettre en circulation
des questionnements qui nous concernent tous et
qui sont universaux. On le sait, le théatre ne sert
qu’a ¢a, a faire circuler la pensée, car, ce qu'on sait
aussi, c'est que des que la pensée est arrétée la
violence survient. C'est aussi ce que démontre
G.Kaiser dans sa piece...

Inferno : Vous nous parlez encore de pouvoir et
de manipulation...

Il'y a de ¢a chez ces enfants. Mais au-dela de ¢a, le
travail que j'ai essayé de faire avec Henry VI, Ri-
chard Ill et avec cette piece c'est simplement don-
ner a voir et a entendre les questionnements
soulevés par ces auteurs... et comment ils étaient
éclairants, d'aprés moi, dans les temps que nous
traversons. Je ne crois pas étre un metteur en
scéne qui donne des legons... D'aprés moi, le met-
teur en scéne n'est pas I'éclaireur. L'éclaireur c'est
I'auteur, le poete. Je n'en suis que le porteur, celui
qui fabrique I'écrin le plus adéquat pour que la
pensée de l'auteur soit entendue, et ainsi, faire
circuler la pensée pour, je 'espere, plus de discer-
nement que je souhaite évidemment citoyen.

Inferno : Attaché depuis toujours a la notion de
« compaghnie » avec la Piccola Familia vous pro-
posez une évocation du Festival d’Avignon de
1947 a 2086, « Le ciel, la nuit et la pierre glo-
rieuse ». Quel est le sens de cette proposition
dans cette programmation trés politique ?

Au départ, c'est une proposition d'Olivier Py d'in-
venter quelque chose pour la 70eme édition du
Festival. Son envie était de ré-investir ce créneau
du jardin Ceccano : un espace de représentation
libre et propice a l'invention avec un rendez-vous
quotidien, tous les jours a midi, ol I'entrée sera
libre et ouverte a tous : ¢a c'est déja politique. Il
m'a dit avoir pensé a la compagnie, vous avez rai-
son de le souligner.ll voulait que ce soit une jeune
compagnie, enfin... une compagnie de jeunes. On
n'est plus vraiment une jeune compagnie, ¢a fait
maintenant 10 ans que nous existons...

Il a donc voulu que la compagnie prenne en
charge I'histoire du festival et on est tombé d'ac-
cord pour ne pas faire « une histoire », un objet
muséal, commémoratif. Mais au contraire, essayer
d'interroger ces 70 années et méme d'imaginer
les 70 prochaines éditions. Je précise que c'est
vraiment un travail collectif, ce n'est pas une mise
en scene de Thomas Jolly, moi je serai acteur, dans
le travail collectif avec mes camarades de jeu. La
forme sera assez hybride et spontanée. Nous
avons choisi 16 entrées, 16 axes, axes historiques
par lesquels on est obligé de passer comme par
exemple la création du festival, Jean Vilar mais
aussi des axes plus politiques comme « les échos
de I'actualité depuis 70 ans dans les éditions du
festival ».

On a ouvert une fenétre sur « politiques et sub-
ventions », une autre, importante, sur l'intermit-
tence, comment elle a déplacé, bousculé et
chahuté le festival, les grands auteurs, les grandes
ceuvres mais aussi les fours et les projets avortés.
On aura aussi un épisode sur les directeurs et di-
rectrices du Festival qui se retrouvent ensemble
pour discuter. On aura a la méme table Jean Vilar,
Hortense Archambaud, Vincent Baudrier, Olivier
Py qui vont parler ensemble du Festival d'Avignon.
Une fenétre sur les critiques, une autre sur les édi-
tions un peu phares qu'ont été 66 mais aussi
2005. Et aussi, ouvrir une réflexion sur ce que
pourrait étre le Festival dans 70 ans. Pour ce faire,

nous allons travailler avec des enfants d'Avignon
qui vont écrire eux méme, inventer et réfléchir a
ce que pourrait étre le futur de ce festival. Il y aura
évidemment ['histoire officielle mais on souhaite
aussi travailler sur une histoire plus intime en al-
lant chercher des témoignages de gens qui au-
raient traversé le festival depuis x années... des
spectateurs qui viennent depuis 50 ou 60 ans.
C'est vraiment une récolte de matériaux histo-
riques, de témoignages et aussi d'inventions
d’écritures avec les enfants et les deux auteurs
qui nous accompagnent sur ce projet (Manon
Thorel et Damien Gabriac). Chaque jour il y aura
une proposition différente : c'est un projet hy-
bride, une sorte de performance qui laisse beau-
coup de place a I'improvisation, qui n'est pas
formatée et qui reste trés ouverte pour pouvoir
brasser le passé, le présent et le futur du festival.

Inferno : Malgré les changements de direction ar-
tistique le Festival et les artistes associés ont tou-
jours revendiqué leur attachement a un thédtre
dit populaire, quelle en est votre définition ?

Ma définition est trés simple. En fait je pense que
le théatre populaire ne peut pas aller sans I'exi-
gence artistique, I'un et I'autre vont ensemble. S’il
n'y a pas d'exigence, alors on est populiste et s’il
n'y a pas de populaire, alors on est élitiste. Je tiens
a ces deux notions la, quand j'entends théatre po-
pulaire, j'entends forcément théatre exigent. D’ail-
leurs cela se confirme parce que le populaire, la
population, le peuple ne s'y trompent pas. Les
grandes ceuvres populaires ne sont pas des ceu-
vres simples ou faciles, ce sont des ceuvres exi-
geantes et pour autant cela ne veut pas dire
qu'elles ne peuvent pas parler a tous. Je suis vrai-
ment attaché a cette définition |a, échafaudée au
cours de ces sept années de Shakespeare. Shakes-
peare a trouvé la bonne formule, il s'adresse a
tous, c'est a dire qu’il met dans la bouche des rois
le langage des paysans et il met dans la bouche
des paysans le langage des rois, parce qu'il sait
qu'en face de lui il y a I'numanité entiére dans ce
globe qui le regarde. Cette rencontre la est possi-
ble parce que le théatre advient dans le constat
que nous sommes tous des étres vivants au méme
endroit, en méme temps.

Inferno : Tel un ogre créatif vous semblez vouloir
toucher avec une certaine boulimie a toutes les
formes de créations liées a la scéne, a I'enseigne-
ment, a l'opéra. Quelle en est la motivation ?
Etre un ogre ah! ah! ah!!! C'est assez rigolo cette
formulation. La premiere des motivations c'est le
désir, le désir guide ma vie, guide mes actes. Le
désir pour des ceuvres ou le désir pour des
formes. Mais bien souvent, il faut que ce soit les
deux. Et puis, la deuxiéeme chose qui guide mon
appétit de théatre, ma gourmandise et non ma
boulimie, est que je cherche a raccrocher le théa-
tre a la réalité dans laquelle nous vivons. On par-
lait de culture populaire... On parlait de culture
populaire... j'aimerais qu'il y ait pour un spectacle
le méme engouement qu'il y a pour la sortie d'un
film au cinéma ou la sortie d'un album d'artiste de
la chanson. Je souhaite qu'on puisse briser un peu
cette réputation que traine le théatre d'art bour-
geois, d'art élitiste, d'art ennuyeux. Cette réputa-
tion lui colle a la peau. Evidemment c'est une
réputation, je ne pense absolument pas que le
théatre soit bourgeois, ni élitiste et ni ennuyeux
sinon je n'y passerai pas ma vie. Par contre je sais
que cette réputation est tenace, ¢a ne passe pas
forcément par des spectacles qui mettent ¢a a plat

mais par tout un tas d'actions que I'on a mis en
place dans la compagnie depuis 10 ans pour aller
chercher les publics la ou ils sont en créant des
formes nouvelles. Par exemple je parlais d'Henry
VI. Alors oui, il y a eu le « gros » Henry VI, ¢a c'est
exigeant, c'est 18 heures de Shakespeare, mais il y
a eu des petites formes qui se sont promenées sur
les places de marchés, dans les écoles, dans les
jardins privés ou publics, dans les salles des
fétes... tout autour, il y a eu des ateliers d'écriture,
de jeu. Bref... une émulation comme ¢a autour
d'un objet théatral quel qu’il soit, qui permet aux
gens de faire lever ces appréhensions-1a, de faire
lever ces scepticismes parce qu’en fait c’est facile
a retirer. Mais c'est a nous les artistes, a mon avis,
de prendre ¢a en charge. On ne peut pas attendre
d'un spectateur lambda qu'un beau matin il se ré-
veille et se dise " Ah mais en fait le théatre ¢a me
plait! ». Il faut I'amener a ¢a et moi c'est le travail
que j'essaye de faire avec la Piccola Familia.

Inferno : D’ou l'utilisation des nouveaux médias
dont vous étes friand et expert ?

Oui! Disons que je connecte le théatre a sa réalité
d'aujourd’hui. Le théatre est en retard, enfin... il
est toujours en retard, il est tout le temps un peu
ala bourre. On peut citer du Shakespeare sur
Tweeter. Je pense que passer par le numérique
fait revenir au vivant, je crois tres fortement dans
ce détour, ce n'est pas du tout pour gadgétiser ce
qui est le piege de ces outils numériques. Je pense
que si Jean Vilar a travaillé a la décentralisation en
termes de territoire géographique, il est temps de
penser a la décentralisation et la démocratisation
en termes de territoire numérique, la décentrali-
sation 2.0 ou le Jean Vilar 2.0. Passer par ces nou-
veaux médias ou ces réseaux sociaux permet aux
gens de venir pousser la porte d'un théatre. Je
m'intéresse a ces nouveaux médias, je cherche, je
fais des expériences, en tout cas je ne me refuse
rien. Le lien avec les spectateurs est comme une
prolongation du spectacle et se fait aussi via les
réseaux sociaux. C’est une accessibilité qui permet
des débats par des messages Facebook ou Twee-
ter avec des spectateurs de retour chez eux, mar-
qués, heureux ou colére, ou ayant des questions.
Ca fait aussi partie de mon envie de désacraliser,
de mettre le théatre dans la vie.

Inferno : Qu’espérez-vous pour cette édition du
Festival d’Avignon ?

Seul Avignon a ce pouvoir de brasser a ce point la
pensée sur un temps relativement long et de ma-
niére si concentrée, avec le théatre. J'espere que
cette concentration de pensée réussira a éclairer
un peu notre période. J’espere aussi que nous
trouverons les moyens de nouvellement penser a
notre société. Mais aussi de traiter la question de
I'intermittence et de I'attaque que nous subissons
encore aujourd’hui. Il serait évidemment tres
dommage pour moi de ne pas profiter de ce festi-
val comme d'une tribune constructive. A chaque
fois, le festival est I'occasion de rebrasser les outils
politiques. Et cette année, encore, mais peut-étre
avec davantage d'urgence, et dans la multiplicité
des enjeux contemporains, le Festival pourrait
étre la fabrique pour construire « a nouveau ».

Propos recueillis par Pierre Salles

Le Radeau de la Méduse

Le ciel, la nuit et la pierre glorieuse
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Inferno: This new festival is willingly political,
and, amongst other things, is focusing on the
Middle Eastern situation and populist tendencies.
Your last play, Henry VI was a huge success, you
now present « Le radeau de la Méduse » ( The
raft of Medusa ) from G. Kaiser, how does it fit in
this context ?

Thomas Jolly: I've been willing to create a show
based on this text since 2003, I was still a student
in the TNB back then. It is an old wish but I first
needed to find the adequate cast: 12 comedians are
needed, 6 boys and 6 girls . Moreover, regarding
nowaday's political concerns, it appeared more re-
levant to be put on stage now. Considering the cas-
ting, Stanislas Nordey, director of the TNS asked
me to be an associate artist, and also to think about
a way of working with graduating students of the
school.Still, a graduation show is always a bit com-
plicated to put on stage . I didn't want to stage an
«out of school» show, but more of an «entering the
professional life» one, with a play that would allow
all the 12 students to be casted in .As a matter of
fact there are 6 male students and 6 female students
in this promotion, so, it was the right cast, at the
right time.

Several subjects, in this play, caught my attention
and seemed to be worth focusing on: first of all,
war related population displacement . Along with
other countries, Syria is today at war and the popu-
lation is running away. Our drama is about displa-
cement of British children to Commonwealth
countries in 1940, organised by the British govern-
ment . An awful thing happened to a ship that was
on its way to take 1000 of these children to Ca-
nada: it was sunk by a german submarine. «Le ra-
deau de la Méduse» tells the tale of twelve British
children, surviving 7 days on a life boat . I didn't
want to emphasize on contextualisation to much,
but it seemed relevant to see, how, considering dif-
ferent times, war is investing different places .

On this life boat all the children are christians. And
still, even with the same religious education, this
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self -constituted micro society is going to split and
will turn to barbarity. This barbarity occurs with
some interpretations of a religious text, the Bible in
this case .It raises the question of togetherness. Be-
cause, ultimately, this is what it's all about .In this
drama, written a few years before Golding's « Lord
of the flies «, G Kaiser is creating , in this life boat,
an experimental micro society lab, with 12 children
who create a lifestyle based on solidarity, equality
and justice, as a reaction to the savagery and barba-
rity of the grown up's world..

But, eventually, this society, too, turns to barbarity.
Togetherness, religious issues, interpretation of
texts, these are such relevant topics nowadays. And
so is, obviously, the question of war- related popu-
lation displacement .

Olivier Py was so right in his editorial: drama is
political , as in the greek meaning of the world
«polis» society . During the last 2500 years that's
what drama has been, and still is up to: feeding so-
ciety with thoughts .

Inferno: Olivier Py is giving a political impulse to
this festival. And, as a matter of fact, young ar-
tists, too, seem eager to work on this: a more poli-
tical drama, which allows the exchange of ideas.
T. Jolly: Yes, I think it’s true. I don’t know if it’s
about being a young artist, but drama is coming
back to its fundamentals. Even if it took a few
years to do so, it is now a way to enable thoughts
to be passed on. It doesn’t mean that we lecture
people, or tell them what to think, but we pass on
universal questions. Questions that are important to
all of us. We know that this is the one purpose of
what we do, pass the thought on. Because, the mi-
nute we stop thinking, then violence occurs. It’s
also the point of Kaiser’s play.

Inferno: You are talking about power and mani-
pulation again...
T. Jolly: There is something about these in this

tale. But moreover, in this play, and I’ve tried t do
the same in Richard I11 and Henry VI, I show and
express what the authors are telling us, how they’re
enlightening the times we are living in. I don’t
think I patronize anyone as a director... to me, as a
director, I am not the one to show the path, the au-
thor is. I am here to make sure that the author is
heard, that his thought is passed on. And hopefully
ideas will lead to more understanding, to more
concerned citizens.

Inferno: You are very attached to the idea of a
theatrical troupe. So, the Piccola Familia is deve-
loping a performance” Le ciel, la nuit et la pierre
glorieuse “ ( The sky, night and glorious stone )
about Avignon theatre festival from 1947 to 2086,
what is the meaning of that, in this very politically

focused edition?

T. Jolly: In the first place it was O. Py’s idea to
create something for the 70th anniversary of the
festival. He wanted to re invest this garden, Jardin
Ceccano, it’s a place of freedom, of invention, with
a daily appointment at noon. Everyone will be wel-
comed, with no entrance fee, which is a political
statement by itself .

As you stressed it, he told me he thought about the
company. He really needed a young theatre com-
pany, well... a company of young artists anyway
...We are no longer a young company, it’s been 10
years since we started ... So we asked the company
to tell the story of the festival and we agreed not to
create a theatrical museum, or a commemoration.
On the contrary we are trying to question these 70
passed years, and to imagine the next 70 ones.

I have to stress the fact that it’s a group job, it’s not
me directing something. I will be a comedian there,
playing with other comedians. So to speak it is
going to be an hybrid, something quite sponta-
neous.

We are entering this story through 16 “gates “, the
gate of history of course, with the creation of the



festival, Jean Vilar, but also some more political
issues, like the echoes of historical events in the
festival during 70 years. We will talk about poli-
tics and public grants, too, about how the issue of
contract entertainment workers has impacted the
festival ( Translator's note: in 2003 the festival
has been canceled after a long strike of these
contract workers.), but also about failures and
flops . We will have something about all the festi-
val's directors too. They will be sitting around a
table, talking about the festival: Jean Vilar, Hor-
tense Archambaud, Vincent Baudrier, Olivier Py...
We will talk about critics, but also about the 1966
and 2005 editions, which were special ones. Ano-
ther “gate” will open to what will the festival be
like within 70 years. In order to do so we will
work with children from Avignon along with two
authors, Manon Thorel and Damien Gabriac: they
will write, create and think about the future of the
festival. Of course we will deal with “official”
history but also with a more, say, intimate one
with viewer's testimonies from the last 50, 60
years. It is like harvesting historical material. A
new project will take place everyday, a kind of
shape shifting performance with space for impro-
visation, mixing up the past, present and future of
the festival.

Inferno: Even with different artistic directors
through years, the festival, together with asso-
ciate artists, has always been attached to the spi-
rit of the popular theatre. What is your
definition of it?

T. Jolly: It's quite simple, really. The key word is
artistic challenge. Without it, you'll only have
cheap, populist drama, but, in order to keep it po-
pular you also want to avoid elitism. This is very
important to me, when you say popular theatre I
hear artistic challenge. And “the people” perfectly
understands that. All the major popular plays are
not poor or cheap, they are demanding, challen-
ging, which doesn't mean they're designed for a
happy few. I m very attached to this definition
which came out during 7 years with Shakespeare.
Shakespeare found the magic potion, he talks to
each and everyone of us. He had kings speaking
like peasants and peasants speaking the language
of kings, because he knew the whole word was
watching him, in the Globe Theatre. These en-
counters happens when we realize that we are all
living beings, at the same place, at the same mo-
ment.

Inferno: You are like a creative ogre, with a
kind of gluttony towards all kinds of on stage
creations, teaching, opera. What is your motiva-
tion?

T. Jolly: An ogre!!!!( laughters). What a funny
way to put it! My first motivation is desire, it
leads my life, my actions. Desire for plays or des-
ire for forms of art, and both, most of the time.
The second thing which explains my appetite, ap-
petite, not gluttony, is my will to make sure tat
drama is bound to our reality. We were talking
about popular culture... how I wish to see the
same eagerness for drama than for some block-
busters movies or music albums. How I wish to
destroy this image of drama being an elistist,
bourgeois, boring art. This image which sticks to
it... Of course it's just an image, I obviously

wouldn't spend my life doing this if I thought
drama was boring, bourgeois, elitist. But I know
how sticky this reputation is, so, without being
too obvious about it, the troupe has been trying,
since the last 10 years, to go and grab the popular
audience where it is, by creating new forms. So,
yes, we had this huge Henry VI, 18 hours of Sha-
kespeare, that was demanding, but also some
smaller forms of it, which were shown in market
places, schools, public or private gardens, munici-
pal halls... together with writing or acting works-
hops. Well, all that, eventually allows fears and
scepticism to be gone, and quite easely, really.
But, in my opinion, it is something that we, ar-
tists, should do. We cannot hope for the average
viewer to wake up , one morning saying “ I ac-
tually love drama !”, we have to drive him to this
state of mind, and that is what I am trying to do
with the Piccola Familia company.

Inferno: Does it explain the way you use new
medias , which you love and master?

T. Jolly: Yes! I try to connect drama to reality.
Drama is late... well it's always late, a bit behind.
You can quote Shakespeare on Twitter. I strongly
believe that new technologies bound drama to no-
waday's world. I really do. I am not using these
tools as gadgets, which is the danger of it. Jean
Vilar wanted to take drama to places where peo-
ple didn't have the opportunity to go to theatres,
and now, I want it to be present in the Web. Jean
Vilar 2.0! Using digital technologies or social net-
works can lead people to enter a theatre hall. I am
into those new medias, I do research, experi-
ments, I have no limitations. You can stay in
touch with the viewers through social networks,
as if, in a way, the performance was still on. With
Tweeter or Facebook, people, wether they are
happy, touched, or angry, can debate, ask ques-
tions. This also deals with my desire to let drama
be part of the world, to demythologize it.

Inferno: What are your expectations for this
edition of the festival?

T. Jolly: Avignon theatre festival alone brings the
opportunity to mix thoughts in such an intense
way, and for quite a long period of time. I hope
that all this concentration of thoughts will enlight
us a little. I also hope that we will find a way to re
think our society. I would also like to consider the
issue of intermittent artists whose status is threa-
tened again. It would obviously be too bad not to
use this festival as a tribune. Every year this festi-
val is a workshop of ideas, of political debates.
Considering the emergency and amount of
contemporary challenges, something new might
come out of this workshop.

interview by Pierre Salles
Translation Isabelle Salles

« Le Radeau de la Méduse » : Du ler au 11 juin 2017/
Théatre National de Strasbourg - Du 15 au 30 juin 2017
Odéon — Théatre de I'Europe.
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Le ciel, la nuit et la pierre glorieuse
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Inferno : Faire le choix des Damnés de Vis-
conti - qui souhaitait faire la un film shakes-
pearien - apparait lourd de sens... Pourquoi,
Ivo Van Hove, cette fascination quasi hypno-
tique que notre époque et vous-méme sem-
blez développer pour la représentation du
Mal lié au démon du Pouvoir ?

Ivo van Hove : Tout simplement parce qu’au-
jourd’hui c’est le théme le plus important... Pas
uniquement pour étre représenté au théatre
mais parce qu’il est omniprésent et occupe
tout I'espace... Il faut vraiment réfléchir sur ce
gu’est le Pouvaoir, sur sa nature et ses effets :
comment, en s"appuyant sur lui, 'ordre mon-
dial en marche entend établir une nouvelle
forme d’asservissement. Le texte de Luchino
Visconti a le grand mérite d’éclairer sur ce pro-
cessus au travers de I'histoire d’une famille de
sidérurgistes allemands (double de la famille
Krupp) qui, dans les années 30, va s’enrichir en
mettant ses aciéries au service de la fabrica-
tion d’armes réclamées par le régime Nazi. En
ressort 'extréme danger de méler les intéréts
économiques a la politique !

Jai fait de ce théme développé par Visconti le
centre de mon nouveau spectacle, comme une
urgence a laquelle je ne pouvais échapper. En
effet dans le texte du cinéaste apparait nette-
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ment que, si le grand pére n’adhérait pas au
départ a I'idéologie fasciste, trés vite la famille
Krupp appatée par 'argent va s’y rallier corps
et ame. Cette famille d’industriels si extréme
soit-elle constitue un cas d’école a ne surtout
pas négliger. Le danger aujourd’hui est tout
aussi important méme s’il prend une autre
forme...

Le monde contemporain est régi par le culte
envahissant de la prospérité économique, quel
gu’en soit le prix a payer par nous tous... Gains
exorbitants, diktat de la finance, au détriment
du bien-étre social qui n’étant plus « une va-
leur » passe a la trappe.

A la faveur du jeu du pouvoir délétére qui dé-
cime chez Visconti cette puissante famille atti-
rée par le gain, les failles singuliéres de
chacun sont exposées avec un réalisme d’une
cruauté esthétique a faire vaciller les sens...
Frustration sexuelle, estime de soi en déroute,
désirs incestueux et pédophiles, transfert
dans le désir de puissance de ce qui manque a
soi, orgies travesties, etc... Comment sur le
plateau avez-vous rendu le déchainement de
ce maelstrom interne qui déchire nombre des
protagonistes en proie a leur névrose?

Ivo van Hove : Cela reléve du travail avec les

HOVE

Les Damnés

acteurs. Dans la scénographie on a choisi de
mettre en scéne un grand rituel. Mais je ne
peux, ni ne veux, en dire plus parce que tout
cela va se travailler au plateau avec les comé-
diens... On va procéder a ce que j'appelle «
une célébration du mal » pour montrer ces né-
vroses qui font partie intégrante par ailleurs de
notre humanité.

Ce qui est terrible chez Visconti, c’est qu’il n’y
a pas d'amour, enfin pas I’Amour tel qu’on I'es-
pere ! Il est devenu quasiment un instrument
politique intégré a une stratégie qui le déna-
ture... ou qui permet de vivre ses désirs refou-
lés au travers de Ialibi politique qui les
masque. Au final, c’est la méme chose :

« I'amour » n’existe qu’au travers des avatars
de la sexualité, I'acces a la puissance, I'inceste
et la pédophilie.

Je reviens de New-York ou jai présenté mon
spectacle Vu du pont d’Arthur Miller, ol I'on
voit I'influence de la macro-réalité sur la vie
personnelle de gens qui vont devenir des
sortes de « monstres ordinaires » a la faveur
des circonstances historiques. Notre vie per-
sonnelle est inscrite dans la société ol nous vi-
vons et les deux termes sont interdépendants
en s’influengant I'un l'autre.



Vous avez répondu présent a la proposition
d’Eric Ruf, 'administrateur de La Comédie-
Frangaise, de monter votre création avec les
comédiens de la Maison de Moliére. Ce qui
vaut une belle distribution...Entre autres
Denis Podalydes, Guillaume Gallienne et...
Christophe Montenez (ancien éléve de
I’ESTBA, Bordeaux-Aquitaine) qui incarne le
trouble et torturé Martin von Essenbeck...
Comment diriger des comédiens riches d’ex-
périences si différentes ?

Ivo van Hove : S'il est vrai que ma troupe est
basée a Amsterdam, j'ai I'habitude de travail-
ler avec les acteurs des autres pays. Pour ce
spectacle, j'ai visionné beaucoup de vidéos
prétées par Eric Ruf. Pour le réle de Martin, il
fallait un acteur jeune, pas trop connu,
comme dans le film de Visconti. Pour lui c’est
un défi et une opportunité énorme car Martin
est, sinon le personnage principal de la piece
(ils sont plusieurs), au moins incontestable-
ment I'un des roles les plus importants. En
effet, il commence (presque) le spectacle et
reste le seul a la fin. C’est le noyau du drame,

théatre

un étre totalement amoral. Ce jeune acteur
répondait clairement a mes criteres. Mon tra-
vail s'appuie sur 'ensemble des comédiens -
connus ou pas, peu importe - et sur mon
équipe artistique.

Autre gageure pour vous, metteur en scéne de
thédtre : comment scénographier sur un pla-
teau le foisonnement de lieux, ombres et lu-
mieres, traversés par les acteurs de Visconti ?
Avez-vous recours, comme dans vos specta-
cles précédents, aux gros plans vidéo proje-
tés ?

Ivo van Hove : Je ne veux pas trop dévoiler
pour qu’il y ait « surprise »... Mais je tiens a
préciser que le film n’est pas le point de dé-
part (je ne I'ai pas revu depuis trente ans),
c’est le texte que j'ai adapté et non le film.
Pour ce rituel de « célébration du Mal », le vi-
suel comme la musique seront tres impor-
tants. Je serai assisté par la méme équipe
artistique que pour Tragédies romaines, The
Fountainhead ou Kings of war, et ce sera la
encore un spectacle multidisciplinaire.

Visconti cl6t son film par le salut hitlérien de
la victime devenue triomphatrice. Est-ce
cette chute qui servira d’ouverture a cette
soixante-dixieme édition qu’Olivier Py a vou-
lue avant tout « politique » ?

Ivo van Hove : Je vais choisir une autre fin
mais tout aussi politique que le salut hitlérien.
Pour moi cette tragédie représente les deux
faces d’un méme visage : celle de la chute
d’une famille puissante, qui sera presque en-
tierement anéantie, et celle d’un grand spec-
tacle sur les dérives du pouvoir économico-
politique. Scénario d’une grande actualité qui
parle de notre époque aujourd’hui et dont
I’écho va bien au-dela des années trente ou
Visconti situe I'action.

Pouvoir monter cette piéce (avant de la jouer
Salle Richelieu) dans la Cour d’"Honneur fait
partie - au méme titre que monter Shakes-
peare - du réve de tout metteur en sceéne.

Propos recueillis par Yves Kafka

Les Damnés
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Interview. Ivo Van Hove « The Damned »

Inferno: Choosing “The damned” by Visconti — who wished to make a Shakes-
peare like film — seems to be meaningful... Why, Ivo Van Hove, this quasi hyp-
notic fascination that our times and you seem to develop for the representation of
the Evil linked with the devil of power?

Ivo Van Hove: Simply because nowadays it is the most important theme. Not only
to be represented in the theater but because it is omnipresent and takes all the
space... One has to think about the idea of what the power is, its nature and its ef-
fects: how by using it, the world order that is moving forward aims at establishing a
new kind of enslavement. Luchino Visconti‘s text has the great merit to shed light
on this process through the story of a family of German steel makers (double of the
Krupp family), who in the thirties, is going to get rich by putting their steel-factories
at the service of the making of weapons asked by the Nazi regime. There the danger
of mixing political interests with politics appears clearly.

I have made of that theme developed by Visconti the center of my new show, like an
emergency from which I could not escape. As a matter of fact in the moviemaker’s
text it appears clearly that, if the grandfather did not at first agree with the fascist
ideology, very soon, the Krupp family enticed by money is going to collaborate with
the party body and soul. This family of industrials however extreme they are is a
school-case that cannot be neglected. Today the danger is as important even if it
takes another form...

The contemporary world is governed by the omnipresent worship of the economic
prosperity, whatever the price to be paid by all of us...Outrageous profits, finance
diktat, to the detriment of the social comfort which disappears because it is not “a
value “anymore.

In Visconti because of the deleterious power that destroys that powerful family
attracted by the profit, the special faults of each member are exposed with a
realism of aesthetic cruelty capable of making us faint. Sexual frustration, self-
esteem falling apart, incestuous and pedophile desires, transfer in the desire of
power of what they lack, travestied orgies etc. On the stage how did you
convey the breaking out of this internal maelstrom that tears many protago-
nists imprisoned in their neurosis?

Ivo Van Hove: Thanks to the work with the actors. In the scenography we have
chosen to put on stage a great ritual. But I can’t or want to tell more because all that



is going to be studied on the stage with the comedians. We are going to un-
dertake “a celebration of the evil” to show those neurosis that is a characte-
ristic of our humanity.

What is dreadful with Visconti, it is that he doesn’t have love, at least the
Love such as we see it! He has nearly become a political instrument integra-
ted in a strategy that denatures him... or that allows to live the repressed
desires through the political alibi that masks them. At the end it comes to the
same: “love” exists only through the avatars of sexuality, the access to
power, incest and pedophilia. I have just come back from New York where |
presented my show “seen from the bridge” by Arthur Miller, where you see
the influence of the macro-reality on the personal life of the people who are
going to become kinds of “ordinary monsters” owing to historical circums-
tances. Our personal life is written in the society we live in and both terms
are independent even if they influence each other.

You have given a positive answer to Eric Ruf’s proposition -the adminis-
trator of the Comédie Francgaise - to show your creation with the come-
dians of the House of Moliére. And that has a nice distribution... Between
others Denis Podalydés, Guillaume Gallienne etc... Christophe Montenez
(previously at the ESTBA Bordeaux-Aquitaine) who embodies the weird
and tortured Martin Von Essenbeck... How do you direct these comedians
who have rich and varied experiences?

Ivo Van Hove: Even if my company is settled in Amsterdam, I am used to
working with the actors from other countries. For this show I have watched
many videos that Eric Ruf lent me. For Martin’s role it was important to
choose a young actor, rather unknown, like in Visconti’s film. For him it is a
challenge and an enormous opportunity because Martin is, if not the main
character of the play (there are many) at least undoubtedly one of the most
important roles; in fact he starts (nearly) the show and remains alone at the
end. He is the core of the tragedy, a totally immoral being. That young actor
corresponded exactly with my criteria. All the comedians support my work
known or not, it is not important and my artistic team too.

Other challenge for us, theater-producer : how can we scenography on a
stage the multiplicity of the places, dark, lights, crossed by Visconti’s actors
? Do you use big video-plans like in your previous shows ?

Ivo Van Hove: I don’t want to unveil too much: there must be a “surprise”...
But I have to say that the film is not the starting- point (I haven’t seen it for
thirty years), I have adapted the text, not the film.

For this ritual of “celebration of the evil” the visual as well as the music
are very important. I will be assisted by the same artistic team as for
“Roman Tragedies”, “the Fountainhead” or “Kings of War”, and there
again it is going to be a multidisciplinary show.

Visconti closes his film with the hitlerian salute of the victim become
triumphant. Will that fall be used for the opening of this seventeenth edi-
tion that Olivier Py has wanted to be above all “political”.

Ivo Van Hove: [ am going to choose another end but as political as the hitle-
rian salute. For me this tragedy represents the two aspects of a same face:
that of the fall of a powerful family, which is going to be completely des-
troyed, and that of a great show about the drift of the economic-social
power. The scenario has a fantastic actuality, it tells about what is happening
nowadays and the echo goes far beyond the thirties the moment when Vis-
conti situates the action.

Being able to show this play (before playing it in the Salle Richelieu) in the
Cour d’Honneur is the dream of any producer — just as much as showing
Shakespeare.

By Yves Kafka
Translation Blandine Rinkel
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AMOS GITAI

Yitzhak Rabin : chronique d’un meurtre annoncé

Amos Gitai investit la Cour d’honneur en
sondant I’histoire douloureuse de son
pays. Avec Yitzhak Rabin : chronique d’un
meurtre annoncé il met en scéne le meur-
tre d’Yitzhak Rabin, dont la disparition
marque la dissolution brutale d’un espoir
pour la paix en Israél. Une piece qui s’ins-
crit comme une nécessité, en nous placant
face a importance de ne pas oublier.

Inferno : Avec cette piéce vous explorez a nou-
veau I’histoire d’Yitzhak Rabin, un sujet dans
lequel vous vous étes déja plongé a travers
deux films (UAréne du meurtre, Le dernier jour
d’Yitzhak Rabin), pour quelles raisons y revenir
aujourd’hui, et pourquoi au thédtre ?

Amos Gitai : Quand Rabin a été assassiné, le 4
novembre 1995, j'ai senti qu’une page de I’his-
toire israélienne moderne avait été tournée. Jai
toujours trouvé que cet endroit du monde est...
comme un volcan. Dans ce contexte, le pro-
bléme de I'artiste, du cinéaste, de I'écrivain est
de savoir quoi faire quand on vit prés d’un vol-
can. Quelle forme artistique peut-on proposer ?
Quelle est la bonne distance ? Puisqu’on est au
cceur d’une situation trés dramatique, une sorte
de feuilleton ininterrompu, il faut imposer une
perspective et ce n’est pas facile. Ce projet sur
I'assassinat de Rabin est comme une sorte de
geste de mémoire, avec I'espoir que parfois,
lorsqu’on ressuscite la mémoire, cela peut faire
bouger les choses. Si les artistes restent fideles a
leur vérité intérieure, ils produisent un travail
qui voyage dans le temps et agit parfois a retar-
dement. J'espére que c’est ce que nous faisons
avec cette présentation multiforme, un film, une
exposition et une piéce de théatre sur l'assassi-
nat d’Yitzhak Rabin.

Depuis '’Aréne du meurtre que vous avez réa-
lisé en 1996, sur le vif, qu’a permis le temps qui
s’est écoulé dans votre fagon d’aborder ce pan
de I’histoire d’Israél ?
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Quand Rabin a été élu, il représentait une part
de la population israélienne qui estimait qu’il
était important de tenter de résoudre le conflit
israélo-palestinien. Jai fait LAréne du meurtre
trois mois apres I'assassinat. C’est une sorte de
film poétique et associatif. Ensuite ce projet sur
Rabin a été mis en sommeil pendant une ving-
taine d’années et a été réactivé quand nous
avons décidé de faire le film, Le Dernier jour
d’Yitzhak Rabin. Uidée de départ est politique,
c’est un geste citoyen.

Comment la société a évolué en Israél depuis
cet événement qui a mis un coup d’arrét au
processus de paix ?

Mon cher pays, que jaime beaucoup, ne va pas
trés bien. Il lui manque en particulier une figure
politique qui aurait le courage, je dirais méme
I'optimisme, en dépit de tout ce qui se passe au
Proche-Orient, d’avancer, de tendre la main, de
créer un dialogue dans ce monde impossible.
Cette absence d’un personnage visionnaire est
dramatique. Dans ce contexte, que puis-je faire?
Je ne suis pas un homme politique. J’ai une for-
mation d’architecte et je suis cinéaste. Alors, je
me suis souvenu de ce que m’avait dit un jour
Jeanne Moreau : « Tout nouveau projet est pour
moi l'occasion d’apprendre certaines choses que
je ne sais pas encore. » J’ai donc décidé de faire
ce projet.

Comment avez-vous écrit ce nouveau chapitre,
ou a débuté le travail pour cette piéce ?

Ce spectacle créé a Avignon est raconté du point
de vue de Leah Rabin, la veuve de Rabin. Il est
écrit comme une histoire qui relate un événe-
ment mythologique.

C’est une pieéce interprétée par des femmes,
pourquoi ce choix ? Qui sont-elles ?

Ce role est incarné par deux actrices : Hiam Ab-
bass et Sarah Adler, une comédienne palesti-
nienne et une comédienne israélienne. Elles
viennent toutes les deux de cultures différentes

mais elles vont partager avec nous leurs souve-
nirs de |'assassinat comme si elles nous disaient
une berceuse ou un conte. Durant des mois,
tout au long de I'élaboration de ce projet, elles
ont non seulement proposé chacune des
nuances dans l'interprétation de la piece, mais
elles ont aussi échangé sur la question de I'iden-
tité, sur des questions politiques. Comment faire
en sorte que se produise la réconciliation entre
des peuples et des personnes ? Ce dialogue — et
d’autres— est aussi une matiere pour cette
grande toile multiforme faite de juxtapositions
et de questionnements que j'expose a partir de
la chronique de I'assassinat d’Yitzhak Rabin.

Quel réle joue la musique dans cette piéece ?
Aux cotés des comédiennes, il y aura deux musi-
ciennes sur scene, la pianiste Edna Stern et la
violoncelliste Sonia Wierder Atherton, qui ap-
porteront un contrepoint lyrique notamment
avec des réminiscences de Bach.

La Cour d’honneur est un sacré espace a inves-
tir, comment 'abordez-vous ?

Nous allons installer deux tables de taille et de
forme différentes pour les deux protagonistes
féminines. Sur la grande facade du Palais des
papes, nous allons projeter des fragments d'ar-
chives vidéo liées a cet événement. Nous y pro-
jetterons aussi par moments le visage des
comédiennes et des musiciennes pendant
qu'elles jouent.

Vous travaillez par cycle, est-ce que vous sentez
qu’apres cette piéce le sujet du meurtre de
Rabin est encore a travailler pour vous ?

Oui.

Propos recueillis par Marie Pons



Interview Amos Gitai

Amos Gitai steps into the great Avignon Cour d’hon-
neur, reaching deep inside the painful history of his
country. With Yitzzhak Rabin: Chronicle of an An-
nounced Death he brings us scenes from the assassi-
nation of Yitzhak Rabin, whose murder was a brutal
turning point in the quest for peace in Israel. A piece
which is a necessity, a reminder of the importance of
not forgetting.

Inferno: With this play you are again returning to
the story of Yitzhak Rabin, a subject you have al-
ready explored in two films (L’ Aréne du meurtre
and Le dernier jour d’Yitzhak Rabin) — why are
you continuing with it today, and why in the thea-
tre?

Amos Gitai: When Rabin was assassinated, on No-
vember 4, 1995, 1 felt that a page of modern Israeli
history had been turned. I have always felt that this
part of the world is like a volcano. In this context,
the problem of the artist, the filmmaker, the writer —
is to know what to do when you live next to a vol-
cano. What artistic forms can we propose? What is
the right distance? Since we are at the center of an
extremely dramatic situation, a kind of unending se-
rial, we need to find a perspective and it is not easy.
This project on the assassination of Rabin is like a
movement of memory, with the hope that sometimes
when we resuscitate memory, it can make things
happen. If artists remain faithful to their interior
truth, they produce work which travels through time
and may even have a timel |delayed impact. I hope
that this is what we will be doing in this multi-form
presentation: a film, an exhibition, and a play, all
about the assassination of Yitzhak Rabin.

Since I’Aréne du meurtre (The Arena of Murder)
which you shot in 1996, right afterward, has the

time which has passed helped you to better exa-
mine this part of Israel’s history?

AG: When Rabin was elected, he represented a part
of the Israeli population which thought it was impor-
tant to resolve the Israelo-Palestinian conflict. I shot
L’ Aréne du meurtre barely three months after the
murder. It’s a kind of poetic, associative film. Then
the Rabin project went dormant for twenty years, it
was reactivated when we decided to make the film,
The Last Day of Yitzhak Rabin. The original idea
was political, the gesture of a citizen.

How has society evolved in Israel since this event
which stopped the peace process?

AG: My country, which I love, is not doing very
well. It needs a political figure who has the courage,
perhaps even the optimism, despite everything that
has happened in the Middle East — to move forward,
to reach out, to create a dialogue in this impossible
world. The absence of this visionary character is
both painful and tragic. So in this context, what can I
do? I am not a politician. I trained as an architect
and I am a filmmaker. So I remember what the ac-
tress Jeanne Moreau once said to me, “Each new
project is for me the opportunity to learn something I
didn’t know before.” So I decided to do this project.

How did you write this new chapter, how did you
begin working on this play?

AG: This piece which will premiere in Avignon is
told from the point of view of Leah Rabin, his
widow. It is written like the story of a mythological
event.

It is a play performed by women, why this choice?
Who are they?

AG: The role is played by two actresses: Hiam Ab-
bass and Sarah Adler, a Palestinian actress and an Is-

raeli actress. They come from different cultures but
they will share with us their memories of the assassi-
nation as if they were telling us a fairy tale or sin-
ging us a lullaby. For months, during the
development of the project, they not only proposed
certain nuances in the interpretation of the play, but
they also explored the question of identity and many
political questions. How can we make a reconcilia-
tion happen between peoples and persons? This dia-
logue — and others — is also material for this great
multi-form canvas upon which are scribbled many
juxtapositions and questions, which I will expose,
based on the chronicle of the assassination of Yitz-
hak Rabin.

What is the role of the music in the piece?

AG: Alongside the actresses, there will be two mu-
sicians onstage, the pianist Edna Stern and the cellist
Sonia Wierder Atherton, who will provide a lyrical
counterpoint with reminiscences of -Bach.

The Cour d’honneur is a hallowed space to fill,
how are you approaching it?

AG: We will be installing two tables, of different
sizes and shapes, for the two female protagonists.
On the great facade of the Palais des Papes, we will
be projecting fragments of video archives from the
actual event, and we will also be projecting the faces
of the actresses and musicians while they are ons-
tage.

You work in cycles, do you think that after this
piece, you will still work on the subject of Rabin’s
murder?

AG: Yes.

Interview by Marie Pons
Translation Sara Sugihara
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L ABDESSEMED

« Surfaces », exposition aux Célestins

L'exposition Surfaces rassem-
ble I'ensemble des dix bas-re-
liefs congus par Adel Abdes-
semed en 2013 et 2014, dont
une grande partie n'a encore
jamais été montrée au public.
Avec ces oeuvres, créées sur
des formats parfois amples —
jusqu'a pres de trois metres —
et parfois plus réduits — trente
centimetres -, I'artiste entre-
prend de donner a voir des
scenes devenues invisibles
dans la société des images. Sur
des matériaux nobles — le marbre de Carrare, I'or, le sel de Siwa, le
marbre noir de Belgique — et sur d'autres plus courants —la
gomme, le platre, I'aluminium — Adel Abdessemed propose la ré-
surgence vers la surface. De la pendaison de Saddam Hussein a
|'exécution de Ceausescu, en passant par la montée des chars sur
la place Tian'anmen, ce sont les grands événements de notre his-
toire contemporaine qui se trouvent la transposés en sculpture, et
rendus au regard. En contrepoint de ces analyses visuelles de la
condition humaine, s'inventent des images intimes et des images
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hors du temps qui nous invitent a interroger ce que signifie exister
dans |'épaisseur du présent.

Adel Abdessemed (né en 1971) est artiste. Son oeuvre traverse les
grands enjeux du monde contemporain, politiques, personnels, es-
thétiques, en les déplacant dans le champ de I'art : il a ainsi re-
cours au dessin aussi bien qu'a la vidéo, a la sculpture ou a
I'installation. Les matériaux se transmutent dans la constitution
d'une expérience formelle unique, face au monde — ce qu'il
nomme un « acte ». Son oeuvre a été présentée dans de trés nom-
breuses institutions de premier ordre, en France et dans le monde
:il a ainsi participé a trois biennales de Venise (2003, 2007, 2015) ;
a la biennale de Lyon (2009) ; a la biennale de La Havane (2009) ; a
la biennale de Sydney (2010) ; a celle d'Istanbul (2007), celle de Ti-
rana (2005) et a la triennale de Yokohama (2001). Lui ont notam-
ment consacré des expositions personnelles : la Collection Lambert
pour Vence — Musée de Vence, en 2015 ; le Centre Georges Pompi-
dou, en 2012 ; le MIT List Center, a Cambridge (Massachussetts),
en 2008 ; PS1/MoMA, New York, en 2007. Il collabore sur le long
terme avec plusieurs poetes et penseurs.

Surfaces -
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- Bienvenue a nos tables rondes

Sous le parrainage de Xavier Lemaire et, animés par Christophe Mory, trois tables rondes sur trois thémes différents.
C’est «le rendez-vous» des auteurs, metteurs en scene, comédiens, producteurs, journalistes et du public... bref du
monde du spectacle vivant et de la culture, nous offrant une occasion unique de rencontres et de débats essentiels a la
vitalité de nos spectacles. Lors de ces tables rondes, entre partage d’expériences et confrontation de point de vue, nous
aborderons plusieurs sujets.

«Et puis quoi, gu’importe la culture ? Quand il a écrit Hamlet, Moliére avait-il lu Rostand ? Non.» Pierre Desproges

Rendez-vous les lundis 11/18 et 25 juillet de 17h a 19h, entrée libre.

Mais aussi...

- Atelier de clown avec le Cirque du Soleil®

Yves Sheriff, dépisteur de talents au Cirque du Soleil” en collaboration avec le Théatre La Luna, offrira un court atelier
d’exploration de l'art clownesque aux artistes professionnels.

Une occasion unique de vous exposer aux bases de la logique du clown, dans un contexte de jeu ou I'ouverture aux
quiproquos et la conscience de |'état de vulnérabilité sont bienvenues.

Acteurs, mimes et danseurs, cet atelier se veut pour vous une introduction ou explications et exemples seront ponctués
d’exercices et situations de jeux issus des écoles européennes, américaines et russes.

Rendez-vous les 18 et 19 juillet 2016 / Atelier réservé aux professionnels et uniquement sur réservation.

43, rue Guillaume Puy, Avignon intra-muros

www.theatre-laluna.com






Inferno : Qui est Raoul Collectif ?

Raoul Collectif : C’est un groupe de cing per-
sonnes, Jérome de Falloise, David Murgia, Benoit
Piret et Jean-Baptiste Szézot et moi-méme, Ro-
main David. Nous sommes cing acteurs qui se
sont rencontrés a I'ESACT, I’école supérieure d’ac-
teurs du Conservatoire Royal de Liége, et qui ont
décidé de continuer des aventures artistiques en-
semble. A la différence d’autres groupes, d’autres
collectifs qui se rassemblent dans le travail, nous
nous sommes constitués surtout pour lancer les
bases d’un premier projet, Le signal du prome-
neur, coproduit et présenté au théatre National
de Bruxelles en 2011.

Inferno : Que symbolisait pour vous ce premier
projet ?

Raoul Collectif : Dans Le signal du promeneur il
n’y avait pas qu’un spectacle. Nous avions la vo-
lonté d’interroger certains codes sociaux, de
questionner des figures qui nous intéressaient et
nous faisaient fantasmer. Le signal du promeneur
raconte par fragments, par citations, des person-
nages inspirés de faits réels et de la littérature.
Derriere ce projet il y avait I'envie de trouver
d’autres formes de travail en groupe, de faire des
programmes ensemble, des projets théatraux.
Nous voulions aussi interroger les modes de créa-
tions : tout cela était réuni pour I'ambition de ce
premier spectacle, Le signal du promeneur.

Inferno : Et ensuite ?

Raoul Collectif : Et ensuite, le premier spectacle
avait était créé, la compagnie existait. A ce mo-
ment, le plaisir de travailler ensemble, la connais-
sance des uns des autres nous ont amené vers
une autre aventure, et donc vers notre deuxiéme
spectacle : Rumeur et petits jours.

Inferno : Qu’est-ce que, pour vous, le thédtre
contemporain ?

Raoul Collectif : Je peux parler au nom du Collec-
tif car nous sommes d’accord sur cette question :
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Rumeur et

le théatre contemporain est du théatre fait par
des vivants pour des vivants. J'estime aussi qu'en
ce qui concerne le mode de fonctionnement du
théatre, son écriture, la mise en scéne et ainsi de
suite, il y a autant de théatres contemporains
qu’il y a des personnes qui en font. Nous tra-
vaillons en collectif, et en méme temps, il y a, évi-
demment, d’autres maniéres de créer et elles
sont toutes bonnes, a priori.

Inferno : Vos créations sont les fruits d’un travail
collectif : comment se déroulent ces moments ?
Raoul Collectif : Nous n'avons pas de méthodes
ou de recettes pour travailler ensemble, pour
exister. Toutefois, nous nous sommes vite rendu
compte, grace aux essais et aux erreurs, qu’il y
avait certains pieges dans lesquels on pouvait
tomber et on a vite appris a les éviter. Par exem-
ple, nous prenons toutes les décisions a I'unani-
mité. Nous sommes tous metteurs en scene,
acteurs, créateurs et nous avons tous un regard
critique : si une personne du groupe n’est pas en-
thousiaste d’une proposition, alors ce projet
tombe a I'eau. Nous sommes donc d’accord sur
chacune des choses qui s'expriment sur le pla-
teau. (Et puis) notre travail prend alors énormé-
ment de temps, (nous mettons beaucoup de
temps pour écrire nos spectacles) Pour chacun de
nos spectacles, nous faisons des rencontres, des
voyages, des interviews : il y a une grande partie
de préparation avant de passer au plateau. Nous
lisons aussi beaucoup, nous regardons (beau-
coup) des films, nous discutons entre nous : tous
ces moments font partie de la création.

Inferno: Parmi les différents médiums artis-
tiques, vous vous étes engagés a parler a travers
le thédtre. Que veut transmettre Raoul Collectif
au public ?

Raoul Collectif : Beaucoup de choses... peut étre
ce qui nous intéresse particulierement c’est I'im-
portance de penser. Nous rappelons au public de
ne pas oublier de penser le monde, car c’est a tra-

petits Jours

vers la pensée que nous pouvons agir sur celui-ci.
Raoul Collectif s’est réuni autour d’une énergie
trés adolescente : cette envie d’étre collective-
ment pour changer le monde. Et plus générale-
ment transformer les gens, rénover les esprits, se
changer soi-méme.

Inferno : Vous allez présenter cet été Rumeur et
petits jours au Festival d’Avignon. Qu’est-ce
qu'incarne, pour vous, ce festival ?

Raoul Collectif : Je crois que le Festival d’Avignon
fait partie de tous ces lieux qui, avec le temps,
ont laissé une marque assez forte sur les créa-
teurs contemporains. Ce festival a accordé un
nouveau regard au théatre contemporain car il I'a
décloisonné. Aujourd’hui, le Festival d’Avignon a
une portée symbolique, car il représente I'un des
festival les plus prestigieux pour la scéne théa-
trale contemporaine. A vrai dire, nous savons que
tout cela est tres impressionnant, mais ce n’est
pas cet aspect que nous motive le plus. Le pres-
tige, les paillettes du Festival d’Avignon ne nous
enchantent pas. Ce qui nous intéresse, ce sont les
volontés artistiques, les empreintes de certaines
personnalités sur le Festival, personnalités qui
prennent la responsabilité de lancer des pistes
pour I'avenir du théatre contemporain.

Inferno : Que aimeriez-vous transmettre au pu-
blic du Festival a travers Rumeur et petits jours ?
Raoul Collectif : Avec Rumeur et petits jours,
nous abordons la question du langage et de la
pensée. Plus précisément de la pensée comme
moyen de résistance. Les cing chroniqueurs de
I’émission "Epigraphe", que nous représentons
joyeusement au plateau dans une ambiance en-
fumée type années soixante-dix, agissent dans un
contexte de crise ou de transition économique
néolibérale. Le projet qu'ils défendent ensemble
ne correspond plus a ce que la direction de la
chaine attend d'une émission culturelle. Cette
histoire que nous racontons, avec une certaine
mise a distance, est un prétexte pour interroger



théatre

le systeme de pensée dans lequel nous vi-
vons aujourd'hui, déconstruire les idéolo-
gies, et pour mettre a I'épreuve le groupe
dans ce qu'il contient a la fois de beau, de
violent et d'alternatif.

Inferno : En quoi, a votre avis, votre créa-
tion fait écho avec notre actualité, notre
monde ?

Raoul Collectif : Nous cherchons a compren-
dre le monde dans lequel nous vivons, sans
pour autant se donner comme consigne de
coller a I'actualité. Cependant, impossible de
ne pas étre sensible au besoin d'alternative
politique qui traverse aujourd'hui la société
a mesure que s'obstinent nos responsables -
élus pourtant démocratiquement - a aller
vers toujours plus de rigueur, vers un désen-
gagement de plus en plus marqué du poli-
tique hors de la sphére sociale et culturelle,
notamment.

En Belgique, il existe un mouvement d'initia-
tive citoyenne comparable a ce qui se passe
en France avec Nuit Debout, ou encore en
Espagne avec Podemos. Il réunit a la fois des
flamands et des francophones, sous la ban-
niére "Hart boven hard", ce qui signifie en
frangais :" le coeur plus que la rigueur". En ce
sens, nous "collons" a une certaine actualité,
aux aspirations citoyennes d'une certaine
frange de la population. Mais le processus

de création de Rumeur et petits jours nous a
aussi amené a nous interroger sur les fonde-
ments de l'idéologie néolibérale, quand au
lendemain de la seconde guerre mondiale
des penseurs et économistes se réunissaient
en Suisse sous la houlette de Von Hayek
pour réfléchir aux alternatives a opposer au
socialisme, qu'ils considéraient alors comme
la pire des idéologies possibles pour I'avenir
de I'humanité. Sans coups d'éclats média-
tiques, avec lenteur et obstination, ils ont
diffusé leurs idées jusqu'a ce que certains
responsables politiques s'en emparent et dé-
cretent : "there is no alternative!". Autre-
ment dit, le changement n'est pas
maintenant. Mais les mouvements citoyens
auxquels nous assistons sont peut-étre la
graine d'une révolution a venir, a condition
gue nous nous engagions fermement dans la
bataille des idées. C'est aussi cela que nous
voudrions transmettre aux spectateurs.

Inferno : Qu’est-ce que, pour vous, la
beauté ?

Raoul Collectif : Je citerai la derniére phrase
qu'a écrit Christopher MacCandless dans son
journal intime en 1992, avant de mourir em-
poisonné par une fleur sauvage : "ll n'y a de
bonheur que lorsqu'il est partagé".

Propos recueillis par Cristina Catalano

Inferno: What is Raoul Collectif?

Raoul Collectif: It’s a group of five people, Jé-
rome de Fallois, David Murgia, Benoit Piret,
Jean-Baptiste Szézot and myself, Romain
David. We’re five actors. We met at the
ESACT, the royal Liege Conservatory, and we
later decided to keep working together. Unlike
many other groups, we chose to come together
because we wanted to launch a first project,

« Le Signal du promeneur » that was coprodu-
ced and presented at the Bruxelles national
theatre in 2011.

We also wanted to question the modes of crea-
tion : all of this had come together for the first
performance, “Le Signal du Promeneur”.

What did this first project represent for you?
Raoul Collectif : The « Signal du promeneur »
wasn’t just a show. We really wanted to ques-
tion some social codes, to focus on matters we
were interested in, that fascinated us. « Le Si-
gnal du Promeneur », in a piecemeal approach,
tells the story of characters inspired by actuals
events or literature. Behind this project, there
was the desire to discover new forms, new
ways of working together, to imagine theatrical
pieces. We wanted All that that was.

And then?

And then, the first show had been created, the
theater company existed. There, because we en-
joyed so much working together, because we
knew each other so well, we decided to begin a
new adventure. That was the second show :

« Rumeur et petits jours. »

Your creations are the result of a collectif wor-
king : how does it happen?

We have no method. We haven’t got any recipe.
We rapidly realized, with the expeience we ac-
cumulated, that there were some kind of traps
we may fall into, and we learnt to avoid them.
For example, we take all our decisions by una-
nimity. We’re all directors, actors, creators and
we all have a critical look : if one person isn’t

enthusiastic about a proposal, then this project.
We’re all directors, actors, and creators and we
each have a critical eye: if one person in the
group is not enthusiastic about a proposition,
then the project doesn’t happen. We are all on
the same page with what we chose to express
on the stage. Besides, our work is extremely
time consuming, (we take a lot of time to write
our pieces) For each of our productions we
make new encounters, travels and interviews: a
lot of work goes into the preparation before we
start working with the stage. We also read a lot,
we watch many (many) films, we have discus-
sions: all of these moments are a part of the
creation process.

What would you like to transmit to the au-
dience of the Festival with “Rumeur et petits
Jjours”?

With “Rumeur et petits jours”, we address the
issue of language and thought. Specifically of
thought as a means of resistance. The five co-
lumnists of the show “Epigraphe,” that we
gleefully represent on stage in a smoky 70s at-
mosphere, act in a context of crisis and neolibe-
ral economic transition. The project that they
defend together does no longer match what the
management expects of a cultural show. The
story we tell, with a certain distance, is a pre-
text to question the system of thought in which
we live today, to deconstruct ideologies and test
the group in what it offers, both beautiful, vio-
lent and alternative.

What is beauty for you?

I will quote the last sentence that Christopher
MacCandless wrote in his diary in 1992, before
dying poisoned by a wild flower: "There is only
happiness when it is shared."

Interview by Cristina Catalano
Translation Blandine Rinkel

Rumeur et petits jours

BONLIEU
SCENE

OURS ETRANGES *
DUET - CATHERINE

PIERRE PR
NARCOSE -
EK & HAFIZ C
SPIRALE -
I f
BACANTES -
I TE

WWW. BONLIEU-ANNECY.COM

Py .
s terreg +]
e kil T




ARNAUD MEUNIER

Retour du désert. Arnaud Meunier

est de retour a Avignon... Sien
1998, il était déja dans le OFF
avec sa compagnie La Mauvaise
graine, c’est comme directeur de
La Comédie de Saint-Etienne et
de son école qu’il y revient avec
un spectacle spécialement congu
pour le jeune public dés 12 ans...

Diplomé de Sciences Politiques, il commence une
formation de comédien, puis fonde sa compagnie
en 1997. Il est artiste associé a des théatres tels
que le Forum du Blanc-Mesnil (Seine-Saint-Denis),
le Théatre Gérard Philipe, dirigé alors par Stanis-
las Nordey. Il monte essentiellement des auteurs
contemporains tels Pier Paolo Pasolini, Eddy Pal-
laro, Michel Vinaver, Oriza Hirata et Stefano Mas-
sini.

De ce dernier auteur, Arnaud Meunier mettra en
scene Chapitres de la chute, Saga des Lehman
Brothers, spectacle qui recevra le Grand prix du
Syndicat de la critique 2014, aprés sa nomination
aux Molieres. Puis il créera Femme non-rééduca-
ble - Mémorandum Thédtral sur Anna Politkovs-
kaia. En octobre 2015, il monte Le retour au
désert de Bernad-Marie Koltés, notamment au
théatre de la Ville a Paris. Il travaille également
pour I'Opéra en tant que metteur en scéne ou
dramaturge.

L'action de Truckstop — relais routier — se passe en
Hollande. C’est un polar social qui parle de notre
temps et des gens ordinaires...

Katalijne, agée de 18 ans et Remco, le chauffeur
routier, ont des réves et tentent d’échapper a leur
quotidien. La mére de Katalijne n’est pas dépour-
vue d’espoir de changement non plus... Dans une
composition non chronologique qui donne une
belle place aux sentiments humains, nous décou-
vrons les faits de cette nuit tragique qui décidera
du sort de chacun. Nous entendons leurs pen-
sées, assistons aux évenements, sommes témoins
de I'engrenage des situations.

Découverte a I'occasion d’une lecture comman-
dée par La Belle Saison en Région Rhone Alpes,
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Truckstop

l'auteure de cette piece Lot Vekemans sait faire
jaillir des dialogues vifs et ménager le suspens.
D’une mise en espace initiale lors d’une simple
lecture, Arnaud Meunier a gardé une distribution
et un ingénieur du son pour cette version pour la
scene. Il va tenter avec son scénographe, Nicolas
Marie, de créer a la fois un espace ouvert ou la
parole peut circuler sans pour autant verser dans
un naturalisme pompier.

Arnaud Meunier cherche a travers ce projet a tou-
cher une génération de spectateur qu’on dit peu
présente dans les salles de spectacles mais il sait
aussi que ce format lui laisse plus de liberté qu’un
spectacle pour adulte ; une impression que cela
permet aux artistes plus de liberté, d’oser des
choses moins formelles. En tous les cas, il a pensé
Truckstop spécialement pour cette Chapelle des
Pénitents Blancs consacrée par Olivier Py aux
spectacles pour « le jeune public » méme si,
comme le dit Arnaud Meunier, les parents peu-
vent venir !

Au milieu de son mandat de directeur, Arnaud
Meunier est confiant sur son avenir car, outre ce
tout nouveau théatre — véritable événement dans
le microcosme des Centres dramatiques natio-
naux — a la Comédie de Saint Etienne, il a de nom-
breux projets des tournées et des spectacles a
Paris au Théatre du Rond Point.

On attend d’ailleurs beaucoup de la nouvelle
piece de Stefano Massini « Je crois en un seul
Dieu » qui ne manquera pas d’intéresser puisque
trois femmes kamikazes vont perpétrer « un at-
tentat » en Israél... toute ressemblance avec des
évenements n’étant pas fortuite... Evidemment.

Emmanuel Serafini



A return from the desert

Arnaud Meunier is returning to
Avignon ... In 1998, he was in the
OFF part of the Festival with his
company La Mauvaise graine, but
it is now as the director of La Co-
médie de Saint-Etienne and its
school that he returns with a work
created for audiences 12 years and
older ...

Having earned a degree in political
science, Meunier first trained as an
actor, then founded his company in
1997. He has been an Associated
Artist at several theatres, among
them the Forum du Blanc-Mesnil
(Seine-Saint-Denis) and the Théa-
tre Gérard Philipe, then under the
direction of Stanislas Nordey. He
usually directs plays by contempo-
rary playwrights such as Pier Paolo
Pasolini, Eddy Pallaro, Michel Vi-
naver, Oriza Hirata and Stefano
Massini.

Arnaud Meunier has directed seve-
ral works by Massini: Chapitres de
la chute and Saga des Lehman Bro-
thers, a play which was awarded
the Grand prix from the critics’
Syndicate in 2014, along with its
nomination for a Moli¢re award.
He then staged Femme non-réédu-
cable - Mémorandum Thédtral,
about Anna Politkovskaya. In Oc-
tober 2015, he staged Le retour au
désert by Bernard-Marie Koltes,
performed at the Théatre de la Ville
in Paris. He also often works at the
Opéra as both a director and as a
dramaturg.

The action in Truckstop takes place
in Holland. It is a contemporary so-
cial thriller involving ordinary peo-
ple facing extraordinary challenges

Katalijne, 18, and Remco, a truck
driver, both dream of escaping
their ordinary lives. Katalijne’s
mother is also hoping that things
will radically change ... In a non-
linear piece which focuses on fee-
lings, we will follow — in reverse --
the events of a tragic night which
will decide the fate of each charac-

ter. We will hear their thoughts and
witness the hurtling downward spi-
ral of events.

First discovered during a commis-
sioned staged reading with La
Belle Saison in the Rhone Alpes re-
gion, Lot Vekemans, the Dutch
playwright, has a talent for writing
sharp dialogue and drawing out the
suspense in the story. Arnaud Meu-
nier retained the same cast and
sound engineer from the play’s first
reading for its more ambitious sta-
ging. With his set designer, Nicolas
Marie, his goal was to create an
open space where words can circu-
late, opting not to build a naturalis-
tic gas station set.

Meunier hopes to reach the youn-
ger generation of spectators which
does not generally attend many
plays, and he knows that this for-
mat gives him more freedom than a
play targeting principally adult au-
diences, offering artists the free-
dom to step outside the lines.
Meunier conceived Truckstop espe-
cially for the space at the Chapelle
des Pénitents Blancs which Olivier
Py has designated for young au-
diences, even if “parents are also
welcome!”

In the middle of his term as direc-
tor, Arnaud Meunier is feeling very
positive about the future, because —
in addition to running this brand
new theatre, the Comédie de Saint
Etienne — a big deal in the micro-
cosm of the Centres dramatiques
nationaux — he is also preparing to
tour and to stage plays at the Théa-
tre du Rond Point in Paris. Expec-
tations are high for the new play by
Stefano Massini, Je crois en un
seul Dieu, which should be extre-
mely interesting, as it involves
three female kamikazes planning a
terrorist attack in Israel ... any re-
semblance to current events being
entirely fortuitous

Emmanuel Serafini
Translation Sara Sugihara

Truckstop

un thriller
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Sidi Larbi Cherkaoui, c’est un peu

une vigie du monde, une forme de
sentinelle qui zieute tout et tout le
temps ! Avignon se trouve étre un de
ses belvédéres privilégiés et un Jules
Verne aurait bien pu le décrire venant
«fouiller ’horizon ». Le public avignon-
nais I’aura découvert en 2002 dans un
«Sujet a vif » avant d’étre invité si ce
n’est désiré pour investir un des
grands plateaux du Festival. Ce sera
celui du cloitre des Carmes en 2003,
sauf que sa proposition, « Foi », ne
sera jamais présentée, le Festival se
voyant contraint de ranger les trom-
pettes, conflit social « oblige » .
Témoin de ce psychodrame inutile et
vain, Sidi Larbi Cherkaoui reviendra en
2004, en 2008 puis en 2012 pour un

« Puz/zle » qui déconstruira la carriere
de Boulbon, pas moins.

Mi-belge (Flamand), mi-marocain ; Sidi
Larbi Cherkaoui revient avec son com-
plice Damien Jalet (Wallon) pour une
(re) création : « Babel 7.16 ».

Ces chiffres, accolés a la tour du méme
nom, ne sont ni plus ni moins que la
datation de son dernier coup d’ceil jeté
sur un monde dont les événements
font résonner toute son histoire...
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Babel 7.16

Inferno : Sidi Larbi Cherkaoui, Damien Jalet vous étes, a vous deux, une belle représentation de
toute la Belgique. Elle vient de saigner abondamment, comment vivez-vous cette sale période ?
Damien Jalet : De pres, de trés pres... J’étais dans la station de métro la veille, des amis y étaient le
jour méme... Nous vivons cette sale période, comme vous dites, de trop pres. C’est une gifle d’une
incroyable violence, quelque chose qui vient tout décaper.

Sidi Larbi Cherkaoui : Seule la réconciliation de ces mondes tellement différents pourra nous tirer
vers le haut. Sans le dessin, je n‘aurai jamais abordé la danse et la chorégraphie et si I'on revient aux
attentats de janvier, a Paris, j'aurai honte de vivre dans un pays ou le dessin est... contrélé. Pour au-
tant, il faut comprendre la violence ressentie par l'autre. En étant belgo-marocain, élevé dans la reli-
gion, dessinateur puis chorégraphe et enfin homosexuel ; je vis le probleme de plein fouet tout en
rapprochant toujours plus de cette communauté dont une grande partie comprend et accepte.

Et c’est dans cet « environnement » que vous venez présenter Babel 7.16 !

Sidi Larbi Cherkaoui : L'évidence, seulement I’évidence. Ce travail d'abord présenté en 2010 a lon-
guement tourné avec une équipe disons... extensible. Lidée pour cet Avignon était de réunir tous les
danseurs de Babel pour en faire, selon Olivier Py, un super Babel. Il y a ainsi une distribution plus
étoffée et une scénographie revue. L'échelle de la Cour d’"Honneur impose tout de méme de réadap-
ter le travail de Babel.

Sauf que ce Babel est numéroté, daté. C’est une écriture dans le marbre?

Damien Jalet : Non, non, C’est bien trop mouvant pour étre gravé dans le marbre. Il y plusieurs lec-
tures de Babel, fort différentes et méme opposées. La datation, c’est surtout la temporalité d'une
proposition qui scrute d’un c6té le langage de l'autre, I'identité et la croyance. Ce Babel aura existé a
ce moment et, dans ce lieu, au milieu de cette pierre. C’est aussi une référence au monde numé-
rique qui nous englouti parfois, c’est encore un regard lancé aux textes, de ceux qui numérotent ver-
sets et sourates...

Apreés la carriére de Boulbon, espace minéral par essence ol vous avez présenté « Puz/zle » en
2012 ; c’est donc la pierre « pontificale » qui vous accueille ?

Sidi Larbi Cherkaoui : je ne cache pas une certaine tension a I'idée de poser Babel sur le plateau de
la cour d’Honneur. Limmensité de cet espace, I'énergie qu’il dégage, la force de son histoire ; c’est
en ce sens |'écrin sublime pour Babel. Mais quelle puissance ! Et puis cet aspect éphémeére qui en-
toure une proposition au Festival d’Avignon, qui plus est en son cceur ; c’est un peu un dessin a I'en-
cre magique.

Le propos reste purement politique dans une programmation qui prend justement la question poli-
tique a pleines mains. Babel 7.16 semble parfaitement a sa place !

Damien Jalet : Babel et son jeu de construction / déconstruction posent bien la question de commu-
nautés, aux langages différents et confrontés a des choix. Nous avons choisi de traiter Babel au mo-
ment de |'édification de la tour et de ces femmes et hommes qui, venant a se parler en viennent a se
cogner. Alors, oui le propos est politique et de toute évidence Olivier Py I'a voulu hautement poli-
tique, ce Festival.

Sidi Larbi Cherkaoui : les structures apportées par le plasticien Antony Gormley sont autant d’élé-
ments qui posent une frontiére, créent un volume or les danseurs jouent et se jouent, manipulent et
sont manipulés par ce qui n’est autre qu’un mot, leur mot, leur langage. Cette problématique du lan-
gage et de 'identité, c’est le fondement méme de la politique, de toute politique et de Babel 7.06.

Propos recueillis par Vincent Marin



Sidi Larbi Cherkaoui is a kind of lookout of the world, a kind of sentry who
scrutinizes everything all the time! Avignon is one of his favourite belvedere
and one Jules Verne could have described him come and “search the hori-
zon”. The public of Avignon has discovered him in 2002 in a “sujet a vif” be-
fore being invited if not desired to occupy one of the biggest scenes of the
Festival. It was in the cloister “des Carmes” in 2003, but his project, “Faith”
never was shown because of the strike of the casual workers. Having witnes-
sed this useless and fruitless psychodrama, Sidi Larbi Cherkaoui came back
in 2004, in 2008 and in 2012 with “Pus/zle”, which “deconstruct” the quarry
of Boulbon. Half-Belgian, half-Moroccan, Sidi Larbi Cherkaoui comes back
with his accomplice Damien Jalet (Wallon) for a (re) creation: “Babel 7.16”.
These figures stuck with the tower of the same name, are not more not less
than the date of his last glimpse over a world of which the events echo all his

story.

Inferno: Sidi Larbi Cherkaoui, Damien Jalet, both of you are a great re-
presentation of all Belgium. This country has just bled a lot, how do you
live this sad period?

Damien Jalet: from close, very close... I was in the station of the under-
ground the day before, friends of mine were present the D-day. We are living
this sad period, as you say, from too close. It is a slap of an incredible vio-
lence, something which strips everything.

Sidi Larbi Cherkaoui: only the reconciliation of those two very different
worlds can make us better. Without the drawing, I would never have started
dance and choreography and if we go back to the assassinations of January in
Paris, I would be ashamed of living in a country where drawing is... control-
led. But we must understand the violence which is felt by the other. Being
Belgian and Moroccan, raised in religion, drawer and then choreographer and
finally gay; I’m receiving a direct hit while getting closer to this community
of which most people understand and accept.

And this is in this “environment” that you come and show Babel 7.16!
Sidi Larbi Cherkaoui : the evidence, only the evidence. This project first
shown in 2010 has turned a long time with a team, let’s say... flexible. The
idea for this Festival was to gather all the dancers of Babel to make, accor-
ding to Olivier Py, a super Babel. There is thus a fuller casting and a revised
stage design. The scale of the Pope’s Palace compels us to readjust the pro-
ject of Babel.

But this Babel is numbered and dated. Is it written in the marble?

Damien Jalet: No, no. It is far too moving to be engraved in the marble.
There are several lectures of Babel, very different and even opposed. The
date especially is the temporality of a suggestion which examines the lan-
guage on the one hand and identity and belief on the other hand. This Babel
will exist at that precise moment and in that place in the middle of that stone.
It is also a reference to the digital world which gulps us down sometimes. It
is again a look at the texts, those which number verses and suras...

After the quarry of Boulbon, essentially a mineral place where you showed
“Puz/zle” in 2012; it is the stone “of the Pope” that welcomes you this year.
Sidi Larbi Cherkaoui : I must confess a kind of anxiety at the thought of
putting Babel on the stage of the Pope’s Palace. The hugeness of this place,
the energy it emits, the strength of its story; in that it is the wonderful jewel
case for Babel. But what power! And this short-lived aspect which circles a
project in the Festival of Avignon, even more in its very heart; it’s like a dra-
wing made with magic ink.

The topic purely remains political in a programming which takes handfuls
of the political question. Babel 7.16 perfectly seems adequate!

Damien Jalet: Babel and its game of construction and deconstruction asks
the question of communities, with different languages facing choices.We
have chosen to deal with Babel when the tower was erected and those women
and men who, beginning talking together end in fighting one another. So, yes
the topic is political and obviously Olivier Pywanted this Festival to be
highly political.

Sidi Larbi Cherkaoui : the structures brought by the plastics technician An-
tony Gormley all are elements which set a border, create a volume where the
dancers play and mock one another, manipulate or are manipulated by what
is nothing else but a word, their word, their language. This question of lan-
guage and identity is the very basis of politics, of every politics and of Babel
7.16.

Interview Vincent Marin
Translation Marie-Félicia Alibert

Babel 7.16
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PASCAL QUIGNARD
& MARIE VIALLF

Marie Vialle : Avec Pascal, nous avons travaillé
déja au mois de décembre sur La Rive dans le
noir dont on parle depuis presque un an. On va
s’y replonger début mai et pendant la Char-
treuse. Donc, les choses sont susceptibles
d’évoluer et ce que je vais dire aujourd’hui de
ce spectacle est a prendre comme provisoire...

Inferno : Treés bien... Votre longue complicité
avec Pascal Quignard vous a amenée récem-
ment a revétir la dizaine de robes successives,
toutes d’une magnificence baroque éclatante,
de Princesse Vieille Reine, texte écrit spéciale-
ment pour vous. La, vous vous coulez dans les
téneébres a la poursuite des Ombres errantes
qui n’en finissent pas de hanter la mémoire de
lauteur de Medea, jouée naguére avec Car-
lotta lkeda... Ces métamorphoses troublantes,
dans lesquelles vous étes totalement impli-
quée, comment les vivez-vous personnelle-
ment ?

Marie Vialle : En fait c’est tres étonnant. Dans
le livre, Pascal avait écrit les didascalies en indi-
quant a quel moment je revétais telle robe, a
quel autre je regardais dans le miroir, etc. Or,
en mettant trés librement en scene Princesse
Vieille Reine, j’ai découvert quelque chose de
totalement imprévu... Ce temps particulier pris
par le corps féminin pour s’habiller, se mirer, ce
temps ou le corps se métamorphose - en se
découvrant en reflet - amene a transformer le
regard que I'on porte sur soi. L'ame change et
le calme qui préside a ces habillages et désha-
billages pour se faire belle, influe sur la percep-
tion que I'on a de soi, agit profondément pour
se recentrer sur son désir de femme.

J'avais déja repéré a la lecture que ce qui unis-
sait ces femmes c’était la proximité qu’elles en-
tretenaient avec leurs désirs - faits d’élans
sexuels, de renoncement, de mort aussi -
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c’était cela qui m’avait donné I'envie de les
mettre en scene. Mais au début, changer de
costumes se résumait a un acte extérieur a
moi. Or, pas du tout ! Changer de vétements,
au-dela de I'excitation que cela crée, revient a
se pencher sur soi. En se parant le corps, on
prépare I'ame a « se découvrir ». On tourne le
miroir vers soi-méme. Si on se revét de robes,
c’est autant pour soi-méme que pour I'exté-
rieur. Ces métamorphoses sont donc ressenties
par moi comme tres apaisantes...

A vous entendre, cela rejoindrait I'expérience
d’une jouissance d’ordre érotique ol 'apaise-
ment succéderait a I'excitation...Des robes-
peau qui vous relient a votre désir de femme...
Marie Vialle : Oui, c’est exactement cela... la
jouissance érotique liée au recentrage sur le
corps désirant.

Inferno : Dans votre nouveau spectacle, cette
quéte a deux - vous et Pascal Quignard - dont
le point de départ est la figure emblématique
de Carlotta Ikeda, décédée en 2014, prend la
forme d’un requiem sauvage et débridé ou se
superposent des formes animales mélées a
des avatars fantomatiques. Pouvez-vous nous
en dire un peu plus sur la portée symbolique
de ce bestiaire engendré par La nuit noire ?
Marie Vialle : Pour I'instant, la ou nous en
sommes de la création, c’est comme si je me
plongeais dans les réves que Pascal a écrits.
Cela entre en résonance avec des zones tout a
fait anciennes et enfouies profondément en
nous. Il n’est plus question ici d’humains mais
ce sont des animaux qui viennent nous visiter.
C’est tres troublant car cela touche a I'ar-
chaique au travers des sons entendus - cris
d’oiseaux et d’autres bétes - et en méme
temps, cela génére le sentiment d’une « re-
naissance ». Du moins, c’est |la mon ressenti...
En étant le siege de ces possessions qui défient
toute logique, ces apparitions et disparitions
sans aucune justification créent de petites
transes qui sont comme des lumiéres dans les
ténebres. Quelque chose qui viendrait nous ré-
générer en nous traversant de part en part.

Vous dites souvent « nous »...Votre collabora-
tion avec I’écrivain de Dernier Royaume est
connue pour étre sous le signe d’une grande
liberté réciproque. A une question qui vous

était déja posée en 2006 au sujet du Nom sur
le bout de la langue, vous avez répondu : « On
joue vraiment a deux. Je ne joue pas pour lui,
on joue tous les deux ensemble. » Ce a quoi, il
renchérissait : « Dans le chamanisme, il y a
toujours deux officiants. Il y a celui qui s’en va
dans la transe et celui qui reste et qui permet
a I’'dme qui a voyagé de revenir. » C’est ainsi
que les réles entre vous sont distribués ?
Marie Vialle : Cela fait maintenant treize ans
que l'on se connait et forcément notre collabo-
ration a évolué. Au cours du temps, on a appris
a se connaitre. Ce qui n‘a pas bougé en re-
vanche c’est la grande liberté de I'un et de I'au-
tre dans le travail commun : je ne sais toujours
pas ce que Pascal va écrire, il ne sait pas ce que
je vais en faire, mais une sorte de simplicité
enfantine, d’évidence, qui pour nous d’eux
coule de source, nous amene a « s'empécher »
jamais I'un l'autre.

Pour Le Nom sur le bout de la langue, je lui
avais montré mon travail et il avait alors com-
mencé a écrire. Pour Triomphe du temps, en
amont de son écriture, il m’avait demandé de
lui dresser une liste de scenes muettes et de
scénes dialoguées... évidemment son texte
n’avait ensuite rien a voir avec ; sauf que, il
avait en téte mes listes. Pour Princesse Vieille
Reine, c’était encore différent puisqu’il m’a de-
mandé de rejouer Le Nom sur le bout de la
langue... dont il n'a pas tenu compte, mais il a
écrit des didascalies et m’a encouragée - en
étant présent aux répétitions - a m’engager to-
talement physiquement.

Pour La rive dans le noir, c’est la premiére fois
ou nous sommes tous les deux sur scéne, ce
qui crée une nouvelle forme encore de coopé-
ration. On recherche a deux sans que I'un ou
I'autre puisse aller a 'encontre de ce que cha-
cun a envie de faire, ¢a c’est rigoureusement
impossible ! Nous sommes suffisamment libres
pour étre a I'écoute de I'autre sans renier nos
choix personnels.

On pourrait parler d’une sorte de complicité,
secrete et dialectique, qui vous unit...

Marie Vialle : C’est exactement cela... et je
compléterai en disant qu’avec Pascal c’est tou-
jours un immense plaisir de créer ensemble!

Propos recueillis par Yves Kafka
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Sur le théatre obscur

Un jour on s’est assez débattu avec les séquelles et les manies de
son malheur. On a assez lutté avec I’ange. On plonge sans pudeur
dans son symptoéme. Pourquoi ai-je imposé aux miens de manger
dans le noir ? Un jour on ne cherche plus a savoir quelle a pu en étre
la raison et on entre dans le noir qu’on avait spontanément requis
des siens a I’age de 18 mois. Une performance de ténebres, au
fond, c’est un dispositif de scéne primitive.

On rejoint le vieil apparatus nocturne.

Nous entrons dans ce monde par une porte bizarre et nous recom-
mencons, sur la scéne d’un théatre, a en user de méme, poussant le
rideau de poussiére.

Nous recommencons en pénétrant dans une grotte, a I'intérieur de
la nef d’une basilique, au fond de la cave d’une chartreuse.

La, pres de la grille qui sépare le chceur de la nef - dans les plis du ri-
deau qui sépare les cintres de la scéne - j’attends que le noir total se
fasse.

Les murmures se défont, s’effilochent, se taisent.

J’entre lentement sur la scene ou je monte lentement sur le pratica-
ble - d’autant plus lentement qu’il me faut distinguer dans I"obscu-
rité les marches qui y ménent.

Je pénetre dans I’'angoisse, dans le silence, dans le noir, et c’est ¢ca

que j’aime le plus désormais, dans le souvenir de ce qui fut, dans la
commémoration du lieu dans lequel je progresse, enfin dans la mé-
moire des morts car je songe a eux souvent, alors, alors que je pro-
gresse dans le silence et I’extréme pénombre.

Pourquoi y suis-je heureux ?

Nous avons tous fait de la nuit une expérience d’abord liquide,
confuse, ineffable, oubliée, qui ne peut méme pas recevoir le nom
de maternelle. Elle est inappelable.

Nous avons habité dans la nuit sans songer qu’il p(t y avoir un
autre séjour. Faute d’avoir la prescience d’un autre monde que
celui de notre embryogenése. Sans songer que pussent exister un
ciel, une atmosphére, un soleil.

Nous nous sommes formés dans cette eau sombre. Nous nous
sommes agrippés a sa paroi, nous nous y sommes éployés, divisés,
formés.

Nous y avons vécu heureux ou au moins rassasiés de cette obscu-
rité et de cette eau nourrissante.

C’est pour moi le théatre.

Pascal Quignard, 13 avril 2016.

8-14 juillet 18hoo
Création 2016 Chartreuse de Villeneuve Lez Avignon

Inferno hors-Série | 70e Festival d’Avignon | 6-24 juillet 2016 53 @



About the obscure theater

One day we fought with the aftereffects and the obsessions of its
misfortune. We have fought quite enough with the angel. We dive
immodest in its symptom .Why did [ impose my family to eat in the
dark? One day we do not try to understand the reason why any lon-
ger and we get into the darkness we required from our close family
when they were eighteen months. A performance in the darkness:

it is in fact a disposal of a primitive scene.
We join the ancient nocturne apparatus.

We get into this world through a weird door and we start again, on
the stage of a theater to use it in the same way, pushing the dusted

curtain.

We start again, entering a grotto, inside the nave of a basilica at the

back of the cellar of a Chartreuse

There near the railings which separate the choir from the nave in
the folds of the curtain that separates the hangers from the scene [

am waiting for the dark to begin.

The whispers are getting undone, they are waning,

and then remain quiet.

I walk quietly on the stage or I walk quietly on the practicable — all

the more quietly since I have to distinguish the steps that lead there

in the dark.

I enter in the anguish, in the silence, in the darkness, and that is what
I like the most now, in the memory of what used to be, in the com-
memoration of the place in which I am making my way, finally in
the memory of the dead people because I often think of them, while
I am making my way in the silence and the extreme half- light.

Why am I so happy ? All of us have made an experience in the
night, first a liquid one, vague and unspeakable, forgotten, it cannot

even be called motherly. There is no word for it.
We have lived in the night without imagining that there could have

been another stay. For lack of having the prescience of another

world that our embryogenesis. Without thinking that a sky, an at-

mosphere, a sun could exist. We were shaped in that dark water. We

rishing water.

gripped its walls, there, we displayed, divided, shaped ourselves.
There we lived happily or at least full of that darkness and that nou-

For me THAT IS the theater.

Pascal Quignard, april 13, 2016

Interview with Marie Vialle for “The River in
the Dark”

Marie Vialle: With Pascal, we already worked
in December on “The River in the Dark”, the
show they have been talking about for more than
a year. We are going to work on it back again at
the beginning of May and during the Chartreuse.
Consequently things might change so what [ am
going to say today about this show is to be taken
as provisional...

Very well...Your long lasting complicity with
Pascal Quignard made you wear, recently, do-
zens of dresses, all of them of a magnificent
bright baroque style, from Princess Old Queen,
a text written especially for you; There you di-
sappear in the darkness pursuing wandering
shadows that keep on haunting the memory of
the author of Medea, acted some months ago
by Carlotta Ikeda...Those disturbing metamor-
phoses in which you are totally implicated, how
do you live them personally?

Marie Vialle: In fact it is very surprising. In the
book, Pascal had written the didascalies indica-
ting at what moment I had to wear such or such
dress, at what other one I had to look in the mir-
ror, and so on... In fact when presenting very
freely Princess Old Queen, 1 discovered some-
thing totally unpredicted... This particular time
taken by the feminine body to get dressed, to
look at herself, this moment when the body gets
metamorphosed — discovering herself in a re-
flect — leads to transform the way we look at
ourselves.

The soul changes and the calm that goes with
these dressings and undressings in order to be
beautiful, have an influence on the perception we
have about ourselves, it is an element that helps
to re-center on the woman’s desire.

When reading, I had already picked out that
what united those women was the proximity they
had with their desire — made of sexual surges,
of self-renunciation, of death too. That was what
made me feel like putting on stage; but at the be-
ginning changing costumes was only an act exte-
rior to me, in fact, not at all! Changing clothes,
beyond the excitement it creates comes to think
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about oneself. When putting on one’s finery, we
prepare the soul to “discover itself”. We turn the
mirror towards ourselves. If we put on dresses, it
is as much for ourselves that for the others.
Those metamorphoses are felt by me as very
soothing consequently.

If I understand it right, that would be the expe-
rience of an erotic enjoyment where calming
down would follow excitement...Skin-dresses
that link you to your woman’s desire...

Marie Vialle: Yes, that’s it, exactly. Erotic plea-
sure linked to the re-centering on the desiring
body.

1 your new show, this search, with you two —
you and Pascal Quignard — whose starting
point is the emblematic figure of Carlotta Ikeda
deceased in 2014, takes the form of a wild and
unrestrained requiem where animal shapes
mixed with ghostly avatars are superimposed.
Could you tell us a little more about the symbo-
lic impact of this bestiary engendered by the
dark night?

Marie Vialle: For the moment at the moment we
are in the creation, it is as if [ immersed in the
dreams written by Pascal. That echoes with very
ancient dug zones buried in us. Here we do not
deal with humans but animals which come to
visit us. It is very disturbing because all that
makes you think of the archaic aspect through
the sounds heard — birds ‘calls and other beasts
— but at the same time, it generates a feeling of
“re-birth”. At least, that is what I feel...Being the
heart of these possessions that defy any logics,
those appearances and disappearances which do
not have any justification create little trances
which are like lights in the darkness. It is like so-
mething that would regenerate us when going
through our whole body.

You often say "us”... Your collaboration with
the writer of « The last Kingdom » is known to
be immersed in a big mutual freedom. To a
question that was already asked in 2006 about
the Name at the tip of the Tongue, you answe-
red: Yes, « we really play both together ». 1
don’t play for him, we both play together. He

answered about that: “in shamanism, there are
always two officiating persons. There is the per-
son who gets in trance and the one who stays
and enables the soul who travelled to come
back. « Is that the way the roles between you
are distributed ? »

Marie Vialle: We have known each other for
thirteen years now and inevitably our collabora-
tion has evolved. All along these years we have
learned to know each other. What has not chan-
ged however it is the great freedom of one and
the other in our common work. I still don’t know
what Pascal is going to write, he doesn’t know
what I am going to do about it, but a sort of chil-
dish simplicity an obviousness, that is unavoida-
ble for both of us and leads us to never “prevent
ourselves” one another.

For “The Name on the Tip of the Tongue, I had
shown him my work and he had then started to
write; for “The Triumph of Time” upstream from
his writing, he had asked me to list a series of
mute scenes and dialogued scenes...Of course
his text didn’t have any relationship with it; ex-
cept that he had my lists in mind. For Princess
Old Queen, it was even different since he asked
me to play again The Name on the Tip of the
Tongue... about whom he did not take any no-
tice but he wrote didascalies and encouraged me
— by being present for the rehearsals — to get
involved physically totally.

For The River in the DarKk, it is the first time
we have been on the stage together, which
creates again a new form of cooperation. We try
to “find out” together without preventing the
other one to do what he feels like doing; we are
firee enough to pay attention to the other one
without renouncing our personal choices.

We could mention a sort of secret complicity
that unites you both...

Marie Vialle: That‘s it exactly... and I will
complete saying that with Pascal it is always a
great pleasure to work together.

Interview by Yves Kafka
Translated by Blandine Rinkel






PAUL RONDIN

Paul Rondin, directeur délégué du Fes-
tival d'Avignon, se définit comme un
homme au service d'un artiste, Olivier
Py, tout autant qu'au service d'un pro-
jet culturel et politique. Reconnu par la
profession, il aura été directeur de
communication ou administrateur de
prestigieuses maisons avant de refuser
a Olivier Py de venir a Avignon : « L'évé-
nementiel ce n'est pas pour moi ». Vo-
lontiers adepte d'un franc parlé, c'est la
FabricA qui sera I'argument décisif.
Sans ambage, Paul Rondin ouvre les
portes de son bureau "décoré" d'une
des toutes premieres affiches du Festi-
val, imprimée il y a prés de 70 ans...

Inferno : Quelle est votre premiére rencon-
tre avec le Festival d'Avignon ?

Paul Rondin : En 1987, ma mére m'emmene
a la cour d'honneur pour Le soulier de satin.
Dans ce qui est devenue une relation,
comme pour beaucoup, totalement addic-
tive ; c'était ma premiere prise... Je suis re-
venu comme spectateur puis comme
professionnel dans le Off et dans le Festival
d'Avignon. C'est assez simple, le change-
ment d'année civile, pour moi, c’est en
juillet !

Et pourtant, alors que vous étes salement
virés de I'Odéon, Olivier Py vous propose de
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présenter un projet pour Avignon. Manifes-
tement, vous n'étes pas emballé...

Je dis non, tout simplement. Une aventure
ne me séduira que si j'ai le temps de sa mise
en place. Le mandat auquel je suis lié tout
comme Olivier (4 ans reconductible NDLR)
n’est pas ma tasse de thé, mais c’est la regle.
Il est vrai que I'existence de la FabricA a été
I'élément déclencheur. La réflexion autour de
cet outil qui signe une forme de permanence
du Festival d'Avignon sur son territoire, en-
core reste-t-il a définir, est fascinante !

D'entrée, vous orientez La FabricA vers le
numeérique !

Cette bricole a 10M€ alors méme que le cen-
tre social du quartier ne pouvait rouvrir
faute de moyens allait demander une cer-
taine...pédagogie. Il était hors de question
de créer une colonie israélienne en plein
Gaza ou de faire preuve de démagogie en
faisant miroiter aux gosses du quartier une
carriere d'acteur ! J'ai rencontré Pascal Kei-
ser et il m'a convaincu de la puissance des
outils que tous ces gosses avaient dans les
mains : tablettes, smartphone....

Ce projet va donc rentrer en résonnance
avec la labélisation d'état "French'tech”.

A bien y réfléchir, La FabricA est un lieu d'in-
novations menées par de petites équipes ;
c'est la définition d'une start'up ! La FabricA

représente clairement une nouvelle ere...
Tout est a inventer alors méme qu’il y a des
outils que les gosses maitrisent a la perfec-
tion. Il n'y a qu'un seul message a leur don-
ner : "Ou ces outils vous servent a recevoir
et a envoyer de la merde, a consommer ce
que I'on vous impose ; ou vous vous en ser-
vez pour vous affirmer, vous former, vous
professionnaliser". Or, nous "théatreux",
avons quelque chose, un support a leur pro-
poser, un espoir de quelque chose ! Le nu-
mérique sera |'outil des cafards sauf sil'on
se dirige vers un « Wikipédia ».

Comment s’inscrit le Festival dans le terri-
toire politique local ?

Soyons clairs ! Si rien n'est fait par les partis
républicains, Avignon tombera dans les filets
du FN dés 2020. Le représentant local (Phi-
lippe Lottiaux en réalité RBM) est un homme
"intelligent" qui aime le Festival et qui a par-
faitement compris sa dimension politique.
Lorsque Olivier déclare en 2014 "Si, le FN
passe, je déménage le Festival », Lottiaux
fait rentrer Marine Le Pen dans le rang pour
qu'elle taise toute critique.

De notre c6té personne ne nous a défendus,
ni ici, ni a Paris ; la seule consigne était "Il ne
faut pas dire cela". C'est une erreur, il faut
ouvrir sa gueule ! Le Festival d'Avignon ne
pourra jamais travailler avec le FN. Ils n'ai-



ment pas les étrangers, nous si ! lls n'aiment
pas les pédés, nous si ! lls n'aiment pas la
culture, nous si !

Le Off qui se définit "le plus grand thédtre
du monde" vient de changer de responsa-
bles. Qu'en est-il de vos relations avec ce Off
devenu tentaculaire ?

"Le plus grand théatre du monde"... C'est
une erreur monumentale ! lls sont tombés
dans le piege des chiffres... Le Off vit un ef-
fondrement de l'intérieur sans que personne
ne s'en rende compte.

La course aux chiffres fragilise tout le monde
et avant tout les compagnies qui ont moins
de public, moins de professionnels... Les

portes du Off ont été grandes ouvertes aux
grosses structures parisiennes privées de dif-
fusion et notamment pour les humoristes, or
elles sont en train d'acheter le Off en ache-
tant les théatres. C'est dangereux, destruc-
teur et je n'ai pas le sentiment que le Off en
tant qu'organisation le réalise vraiment...

Votre premiére année de mandat a été mar-
quée par un mouvement social des précaires
et intermittents un peu musclé, le sujet
pourrait revenir sur le plateau pour cette
édition 2016. Vous avez une crainte ?
(Silence)... Primo, associer précaires et inter-
mittents, je ne vois pas bien la logique.
Preuve en est, lorsque les intermittents ont
convié les précaires ou saisonniers a les re-

joindre pour bloguer le Festival, ils ont dit
non ! "C’est notre outil de travail, nous ne le
détruirons pas". Secundo, j'en ai franchement
assez de ce discours de pleurs et de lamenta-
tions qui ne fait que le bonheur du MEDEF. II
faut, je pense, valoriser ce régime, en étre
fier. Le monde du travail change, ce n'est que
le début et tout le monde le sait.

Les intermittents devraient interpeller Ma-
cron et lui dire : « Vous voulez un outil de
fléxi-sécurité ? Nous l'avons, le modeéle existe,
il est a parfaire, mais il existe ». Macron est
suffisamment malin pour s’en emparer et le
MEDEF serait bien...embété.

Propos recueillis par Vincent Marin

Paul Rondin, delegate director of Avignon Festival, considers him-
self as a man serving an artist, Olivier Py, but also a cultural and poli-
tical project. Acknowledged by the profession, he was the
communications director or administrator of prestigious firms before
refusing Olivier Py to come in Avignon: “The factual is not for me.”
Fan of frankly speaking, the FabricA was the decisive argument. To
speak plainly, Paul Rondin opens the doors of his office, decorated
with one of the very first posters of the Festival, printed almost 70
years ago...

Inferno: When did you first come across the Festival of Avignon?
Paul Rondin: In 1987, my mother took me to the Pope’s Palace to at-
tend “Le soulier de satin”. That was my first experience and like
many others [ have become completely addicted. I have come back
since then as a spectator and then as a professional in the “Off festi-
val” (fringe festival) and in the “In Festival” (official festival). It’s
fairly simple. For me, the change of calendar year is in July!

However, although you were sacked from I’Odéon, Olivier Py offe-
red you to come up with a project for Avignon. Obviously you were
not thrilled...

I simply said NO. An adventure only seduces me if I have time en-
ough to implement it. The four year contract that [ have —like Olivier
Py— is not what I like but it is the rule. It is true that the existence of
“la FabricA” was the trigger. The thinking about this tool which per-
manently inscribes the Festival in its territory is fascinating though it
remains to be defined.

You immediately want to specialize “la FabricA” in the digital!
This 10 million euro trifle... when the neighbourhood social centre
could not reopen because of the lack of money required some kind
of... diplomacy. It was out of the question to create an Israeli colony
in the middle of the Gaza strip or to be some kind of demagogue and
make the kids of the neighbourhood dream of an acting career! I met
Pascal Keiser and he convinced me that those kids had a powerful
tool in their hands: Smartphones, computers...

So this project will join the « French’tech » label.

“la FabricA” is a place for innovations by small teams; it is the defini-
tion of a start’up company! “la FabricA” clearly represents a new
era... Everything is to be invented while there are tools that the kids
perfectly manage. There is only one message to give them: “either
you use these tools to receive and send shit, to consume what is for-
ced on you; or you use them to assert yourself, to train, to become
professional.” We, thespians, have something, a medium to offer
them, a hope of something! The digital tools will be the tools of nit-
wits except if we move on to a “Wikipedia” sort of thing.

How does the Festival translate on the local political scene?

Let’s be clear! If nothing is done by the political party les Républi-
cains (he insists), Avignon will fall into the hands of the National
Front as early as 2020. The local representative (Philippe Lottiaux
in reality) is a clever man, who likes the Festival and who has per-
fectly understood its political dimension. In 2014, when Olivier de-
clared “If the FN wins, I’'m taking the Festival elsewhere”; Lottiaux
got Marine Le Pen not to say anything nasty. As for us, nobody flew
to our defense, either here or in Paris; the only instruction was “you
must not say that”. It is a mistake, we must speak out! The Avignon
Festival will never work with the FN.

They do not like foreigners, we do! They do not like gays, we do!
They do not like culture, we do!

The leaders of the “Off festival”, which considers itself as « the
biggest theatre in the world », has changed recently. What are
your relations with it now it has become tentacular?

« The biggest theatre in the world », this is a huge mistake! They
have fallen into the trap of figures... The “Off” is experiencing a
collapse from inside without anybody even realizing it. The race for
numbers weakens everyone and above all the theatre companies
which see fewer spectators and fewer professionals... The doors of
the “Off” have been wide open to the big private structures of the
French capital and particularly for the humorists. They are buying
the “Off” by buying the theatres. It is dangerous, destructive and I
don’t feel that the “Off”, as an organization is really aware of that...

The first year of your term was characterized by a big strike of the
entertainment workers whose situation is rather shaky. Do you
fear that the same thing will happen this year again?

(Silence)... First of all, I do not really see the logic in associating all
the temporary and entertainment workers. The proof is that when the
temporary workers invited the seasonal and precarious workers to
join them to block the Festival they said NO! “It is our working

tool, we are not going to destroy it.” Secondly, I am sick and tired of
this speech of tears and laments, which only satisfies the MEDEF
[the managers union]. I think we must valorize this status and be
proud of it. The world of work is changing, it is only the beginning
and everybody knows it. The casual workers should call out Macron
and tell him: “Do you want a tool of flexi-security? We have it, the
model does exist, it needs to be improved, but it does exist.” Macron
is cunning enough to grasp it and the MEDEF would be... annoyed.

Interview by Vincent Marin
Translation Marie-Félicia Alibert
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EBE theatre

GERARD GELAS

A la veille des 50 ans du théatre du
Chéne Noir, Gérard Gelas, son di-
recteur artistique n’est pas
content. « Comme d’habitude » di-
ront certains, « un artiste qui est
content n’en est plus un », répon-
dront d’autres, a raison. Coupe
budgétaire ou baisse de subven-
tion, quelle que soit I'appellation
qu’on lui attribue ; les subsides
fondent et Gérard Gelas ne peut
contenir une véritable angoisse :
celle de préserver son équipe au-
trement dit ceux qui permettent
les 500 levers de rideaux annuels.
Alors que se dessine le festival cru
2016, il nous recoit en son antre
I’ceil toujours malicieux certes,
mais quelque chose a changgé...
Est-ce une certaine lassitude ou
une colére froide ? Probablement
les deux mais une chose est cer-
taine : ce n’est pas sans danger
pour les édiles !
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Théatre du Chéne Noir

Inferno : Gérard Gelas, avant tout, parlons thédtre. Quel regard portez-vous sur la créa-
tion d’aujourd’hui ?

Gérard Gelas : Curieux toujours ! Et |3, pour le coup, je vais faire preuve d’un soupgon d’op-
timisme (rires). Jai le délicieux sentiment d’une forme de renouveau, d’un quelque chose
qui nait ou renait. On a lI'impression que le spectacle aseptisé, ultra-conformiste des 15 -20
dernieres années est en train de se secouer les plumes. Crise d’identité, crise économique,
crise politique ou crise tout court ; les bouleversements de ce foutu monde semblent étre
des sujets dont s'empare la création actuelle. Il était temps. Pour autant, je porte un regard
trés inquiet sur la jeunesse de notre société. Elle reste rivée sur ses « écrans a la con » et
consomme ainsi ce que les décideurs, les faiseurs de pognon veulent : c’est trés effrayant !

Pour ce Off 2016, vous reprenez « Histoire vécue d’Artaud - M6mo », un vrai pari ?

C’est surtout Damien Rémy qui prend le pari, que dis-je, le risque ! Voila, ¢a, c’est un comé-
dien, un vrai, un pur, un dur. Jouer tout le festival cette piece si exigeante, si demandeuse
d’une folle énergie : il faut étre franchement secoué et doué surtout. Il donne tout, sort du
plateau laminé et joue donc sa vie a chaque représentation. Cela me fait penser a Léo Ferré
quand il disait : « Un artiste, ¢a pue des pieds ». L'image est parfaite et juste. Il y a peut-étre
dans la volonté de reprendre ce travail, celle de revenir a I'essence, aux fondements, a la
source d’un théatre de combat et le moment me parait particulierement bien choisi (sou-
rires).

Comment définir la programmation du Chéne Noir pour ce Off 2016 ?

QOuverte, les bras du Chéne Noir sont grands ouverts, vous le savez bien ! En tout cas ou-
verts au monde, ouverts au texte, ouverts aux interprétes. Le Chéne Noir est un théatre ou-
vert au théatre, quoi ! Le public le sait mieux que personne et je ne doute aucunement de
I'affluence que I'on va constater encore cette année. N'oublions pas la musique, toujours
présente ici et puis en quoi la musique n’est-elle pas une forme de théatre ? Une de nos
salles est dénommée « Salle John Coltrane », ce n’est pas pour rien ! Plus sagement, nous
avons concocté une programmation a I'image de notre travail de toujours : de la qualité, de
I’exigence, cela va sans dire et de I'ouverture a la pensée, a la réflexion, a I’lhumanité.

Cette édition pourrait de nouveau étre perturbée par un mouvement des intermittents.

Qu’en est-il de Gérard Gelas a ce sujet ?

Vaguement désabusé. En tout premier lieu, je tiens a leur apporter tout mon soutien. Je le
dis haut et fort, s’il faut fermer, on fermera, point final ! Pour autant, j'aimerais quand
méme que I'on m’explique quelque chose dans le fonctionnement de ce pays. Comment
peut-on se retrouver chaque année avec les mémes problémes ! On nous a dit 'année der-
niere : « c’est tout bon, tout est réglé ». 10 mois plus tard, rebelote ! Franchement, mais
qgu’est-ce qu’ils foutent la-haut ! C’est donc cela la politique aujourd’hui, on regle les pro-
blemes a trés, tres court terme. On ne les regle pas, donc, on les repousse. Ils s’étonnent
aprés que nous aussi, on les repousse !

Passons aux problémes que rencontrent les Scénes d’Avignon, donc le Chéne Noir avec la
ville d’Avignon.

Et voila ma colére qui remonte ! Comment dire... Il se pose quand méme la question de la
méthode. Quand Cécile Helle prend les clefs de la ville, on consent tous a faire un effort
pour son premier budget, 2015 donc. La ou le bat blesse, c’est la fagon d’opérer pour I'exer-
cice 2016. Nous sommes alertés au dernier moment d’une nouvelle coupe alors que moi,
j’ai bloqué mon budget bien en amont. Je ne voudrais pas donner des legons de comptabi-
lité mais cela ressemble un peu a de 'amateurisme. Je rappelle que le ministére de la cul-
ture considére qu’un établissement culturel est bien géré quand il atteint 18 % d’auto-



financement alors que le Chéne Noir atteint les 48 %. Alors oui, on
pourra toujours dire que cela peut justifier une baisse des aides pu-
bliques, sauf que ces petits malins oublient un détail, de taille : la
billetterie du Chéne Noir est au taquet. Si je ne peux augmenter les
recettes, je fais comment ? Et [, plus de petits malins, plus per-

FOCUS : Histoire vécue d’Artaud-Momo.

En 2000, Gérard Gelas crée au Théatre du Chéne Noir cette confé-
rence hallucinée et hallucinante d’Artaud, « La Conférence du Vieux-
Colombier » , qu’Antonin Artaud lui-méme devait présenter le 13
janvier 1947 devant une salle comble, ou se cotoyait toute l'intelli-
gentsia parisienne du moment (Breton, Picasso,Gide, Dullin, Ada-
mov...). Artaud a alors 50 ans, mais son corps a tant souffert des
électrochocs, de Iasile, des envoltements, de la drogue, qu’il lui est
impossible d’articuler une simple phrase. La salle interloquée assiste
a des silences, des cris, des psalmodies, des phrases extralucides,
délires schizophreénes... Finalement, cette conférence organisée par
les amis d’Antonin Artaud afin de I'aider financierement géneére un
énorme malaise face a cet immense poéte,suicidé par la société.

sonne. Vous voyez, j’en suis a parler chiffres, comptabilité, bilan...
Et voila ma colére qui remonte ! Arrétons |3, allons au théatre, allez
au théatre, enfin, s’ils sont toujours ouverts...

Propos recueillis par Vincent Marin

C’est ce texte, écrit pour cette conférence, qu’a monté Gérard Gelas,
en demandant a son comédien fétiche d’incarner le poéte incendié.
Damien Rémy est tout simplement époustouflant dans ce role, qu’il
habite magistralement. Un Artaud halluciné qui durant une heure
nous emmene aux confins de sa folie, splendide et solaire. Un
homme que la société des hommes fait souffrir au plus profond de
sa chair, une société devant laquelle il est d’'une lucidité exemplaire.
La force brute d’Artaud est tout entiére restituée dans l'interpréta-
tion au cordeau du magnifique acteur Damien Rémy.

6-30juillet - relaches les 11,18 & 25
Création Chéne Noir - Théatre du Chéne Noir 177hoo
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PASCAL KEISER

La Manufacture

Inferno : Le fonctionnement de La Manu-
facture, lieu du Off largement reconnu
pour la qualité de sa programmation, a
toujours reposé sur un travail d’équipe,
c’est une des clefs de sa réussite ?

Pascal Keiser : Oui. Dés 2008, nous avons
opté pour une gouvernance particuliére
basée sur un collectif composé d’une par-
tie de I'équipe opérationnelle et de plu-
sieurs artistes impliqués dans la structure,
et quiy avaient déja présentés plusieurs
projets, dont quelques uns ont depuis été
programmeés dans la sélection officielle du
festival. Il ne m’est plus apparu possible a
ce moment de gérer seul la programma-
tion artistique et surtout les repérages as-
sociés, a travers la France, la Belgique et
parfois plus loin jusqu’au Québec, ce qui
demande un travail énorme et une dispo-
nibilité impossible a tenir pour une seule
personne. Apprendre a travailler ensem-
ble dans une gouvernance réellement par-
tagée est trés enrichissant, cela apporte
des effets de leviers trés importants.

La Manufacture se définit comme « hors
des sentiers battus », quels sont alors ces
nouveaux sentiers ?

Exigence, engagement, modernité, poli-
tique, indépendance. « Capteurs de nou-
veauté », comme nous qualifie
aimablement Jean-Michel Ribes.

J’aime beaucoup ces mots car ils définis-
sent le travail de découverte, de premiére
reconnaissance des grands artistes de de-
main que nous tentons de faire, et c’est
sans doute notre principal combat annuel
et notre marque de fabrique.

Votre regard a toujours été critique en-
vers un Off de plus en plus tentaculaire et
de moins en moins exigeant, La Manufac-
ture a pourtant démontré et en peu de
temps qu’il y a de la place pour un théa-
tre innovant. Est-ce si difficile ?

Nous sommes bien dans le Off, ne nous y
méprenons pas, et nous revendiquons cet
espace de liberté. Ce que nous avons es-
sayé de démontrer, c’est qu’un autre Avi-
gnon est possible, un autre état d’esprit, a
I’'heure ou certains disaient « Nous n’irons
pas en Avignon ». Notre approche a tou-
jours été tres radicale au niveau de
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I’équipe dans la défense de notre ligne ar-
tistique et esthétique, de nos engage-
ments et de ceux des artistes que nous
défendons. La Manufacture c’est en toute
modestie le lieu prescripteur selon les an-
nées de 600 a 900 dates vendues apres
chaque festival, soit 2 a 3 représentations
jouées chaque jour de I‘année en France
et a I'étranger, sans doute une centaine de
milliers de spectateurs minimum par an en
plus de ceux du festival, un volume de tra-
vail énorme pour artistes et techniciens. Et
surtout la défense ferme d’esthétiques,
d’engagements qui vont partout sur le ter-
ritoire : d’un petit théatre municipal ou
d’une MJC a un théatre national. Avignon
reste pour notre équipe I'endroit pour dé-
fendre ces paroles et ces artistes. C’est un
combat annuel difficile, mais le public et
les professionnels répondent chaque
année de plus en plus massivement a nos
propositions. C’est donc tres motivant, et
comme vous Iécrivez, il y a une place pour
ce que nous défendons.

S’il y avait un angle qui définit la pro-
grammation 2016, quel serait-il ?
Toujours une ligne engagée, en recherche
de nouvelles formes et écritures, surtout a
partir d’éléments documentaires. Nous
avons plusieurs projets autour du Moyen-
Orient, notamment le magnifique travail
de la jeune photographe belge Pauline
Beugnies, lauréate du prix Nikon interna-
tional, qui a vécu le printemps arabe en
Egypte, puis l'arrivée de Al Sissi, autour de
son exposition « Génération Tahrir ». La
jeunesse qui s'affirme clairement aussi :
de nombreuses « premieres fois » en Avi-
gnon autour de jeunes compagnies tres in-
novantes dans leur travail, ce sera le cas
Intramuros avec une suite de 4 projets de
ce type dés le milieu de I'apres-midi et
jusqu’en soirée, dont trois portés par de
jeunes femmes.

L'accueil de la premiére sélection suisse en
Avignon avec une performance de huit
heures a la Collection Lambert et une per-
formance du stripteaser Daniel Hellmann.
Des concerts en Nighshots de Anne-Cécile
Vandaelem & friends, Fantazio, Lola Bon-
fanti. A contre-courant, créer plus et

mieux, enfin. Nous langons les labora-
toires de I’été avec la Chartreuse les 11, 12
et 13 juillet : un espace de pré-incubation
de projets et de mise en réseau de rési-
dences de création, pour profiter de la
présence d’'une majorité en Avignon, afin
de mieux accompagner les projets en ges-
tation ou de les susciter : auteurs, artistes,
sociologues, diffuseurs se rejoignent pour
faire du festival ce qu’il n’est pas mais
pourrait devenir : le moment de gestation
et d’incubation des projets, de structura-
tion des résidences de création.

Vous avez largement ceuvré a l'obtention
du label « French Tech Culture » en fusion
avec La FabricA, or Paul Rondin, directeur
délégué du Festival d’Avignon, considére
que c’est, pour ce dernier, une nouvelle
ére. Quel est votre regard sur ce Festival
de demain ?

Nous sommes certainement dans une rup-
ture, et j’ai le plaisir d’avoir pu initier la dé-
marche avec Paul Rondin, Olivier Py dés
juin 2013 et d’y travailler avec quelques
autres, a partir de ce qui avait pu étre réa-
lisé a Mons, en Belgique. Avignon, Nimes,
Arles, mais aussi Aix partagent aujourd’hui
la vision que les grands événements cultu-
rels ne sont plus seulement des moteurs
pour I’hétellerie et la restauration, mais
ont le potentiel de jouer a I'année un role
de développement territorial social, éco-
nomique et dans l'innovation en complé-
ment de leur action artistique. Surtout
dans des régions en situation économique
délicate, notamment pour les publics
jeunes.

Le numérique est une opportunité unique
nous permettant de faire bouger les lignes
en ce sens, et une marque mondiale
comme le Festival d’Avignon est un outil
fantastique pour faire de notre région la
référence au niveau mondial dans ces dé-
marches novatrices.

Vos projets s’inscrivent dans la durée,
quelle est votre vision pour la Manufac-
ture dans 5 ou 10 ans ?

Rester ce que nous sommes.

Propos recueillis par Vincent Marin



La Manufacture traverse le Rhéne et s’en va rendre visite a La
Chartreuse de Villeneuve les Avignon pour y installer ses « Labo-
ratoires d’été ».

En partenariat avec le centre national des écritures du spectacle, 3
thémes-sujets sont arrétés pour les 11, 12 et 13 juillet.

Plus que jamais dans son temps et toujours en phase avec les
questions fondamentales de nos sociétés, La Manufacture et La
Chartreuse proposent 3 journées en invitant artistes, intellectuels
a la rencontre d’un public toujours en attente.

11 juillet 2016, 14h-17h - EXILS - MIGRATIONS avec Pedro Kadi-
var, Kheireddine Larjam, Nasser Djemai,h Omar Youssef Soulei-
mane, Séverine Fontaine...

12 juillet 2016, 14h-17h - CENSURE - AUTO CENSURE avec Khei-
reddine Larjam, Pauline Beugnies, Bruno Lajara...

13 juillet 2016, 14h-17h - HUMANISME NUMERIQUE : une confé-
rence de Milad Doueihi, historien des religions et titulaire de la
chaire d’humanisme numérique a l'université de Paris-Sorbonne,
chaire thématique du Labex OBVIL et de la ComUE Sorbonne
Université.
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ALAIN TIMAR

Théatre des Halles

Al’aube de 'ouverture du Festival d’Avi-
gnon, Alain Timar, metteur en sceéne et di-
recteur du théatre des Halles a Avignon,
s’octroie un moment de répit depuis son
retour de Corée il y a quelques jours ou il a
créé « Tous contre tous ». Une année 2016
riche de deux créations puisque la figure
emblématique du théatre contemporain a
mis en scéne « Les bétes », un texte puis-
sant de Charif Ghattas.

Inferno : Vous étes directeur du Thédtre des
Halles depuis 1983. Comment a évolué selon
vous le Festival d'Avignon et quelle définition
lui donneriez-vous ?

Alain Timar : Le festival, dans son ensemble, a
changé de nature: nombre de spectacles hal-
lucinant, profusion des spectacles d'humour
et seuls en scéne. De plus, la scission entre In
et Off parait désormais consommée et cette
situation n'est pas, pour moi, porteuse ni de
sens ni d'avenir. Le constat plus que navrant
de l'impossibilité a s'accorder sur des dates
communes signe symboliquement cette cou-
pure. Et pourtant, une réflexion approfondie
mériterait d’étre menée sur ce que représente
globalement ce Festival: pour les spectateurs,
pour la création théatrale, pour Avignon et le
Grand Avignon. Comment renouveler et élar-
gir les publics, comment préserver et dévelop-
per la liberté de création face a I'emprise du
marché et de la concurrence, comment asso-
cier d'autres villes avoisinantes a la manifesta-
tion ?

Sommes-nous capables enfin de penser et
projeter les 20 prochaines années autour d'un
solide et cohérent projet commun ?
J'aimerais insister sur un point : I'éducation du
spectateur. Sans éducation artistique, celle qui
permet d’aiguiser la perception, sensibiliser
I'oreille, provoquer, émouvoir, instruire I'esprit
et le corps, rien n’est possible ! Je ne peux que
souhaiter un spectateur qui ne soit pas simple
consommateur, un spectateur conséquent et
libre de ses choix, sensible, conscient et
confiant.

Vous étes un amoureux des textes contempo-
rains... qu'apportent-ils au thédtre ?

Constat d'autant plus actuel que j'y associe le
plus souvent des auteurs vivants ! Vous le
savez, j'aime découvrir et me confronter a la
nouveauté. Ce choix personnel entraine évi-
demment des prises de risques mais I'éternel
curieux I'emporte sur le raisonnable. Au fond,
je ne fais que poursuivre un aspect de 'his-
toire du théatre en France: porter un regard
sensible, conscient et critique sur nos contem-
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porains. Moliére et quelques autres, hier
comme aujourd'hui en sont la preuve écla-
tante. Mais en ce 21éme siecle, I'ouverture
au monde, la facilité des échanges, de la com-
munication, la réalité en somme d'une huma-
nité plurielle et multiple réinterrogent le
théatre dans sa capacité a dénoncer les cli-
chés, combattre la niaiserie et I'étroitesse
d’esprit. Les sentiments de crainte, de peur ou
de menace se nourrissent souvent de la mé-
connaissance et de I'ignorance. Ayons I'ambi-
tion, gens de théatre, de faire que I'étranger
devienne un ami. Aprés tout, I'autre n’est pas
a priori un ennemi. « Qui a fait le plus long
voyage ? Celui qui s’est mis en route pour
trouver un ami. » a écrit le poete Al Tawhidi,
né a Bagdad en 932.

Mais pour passer de la lutte a la concorde, du
combat guerrier a la paix, du poing tendu a la
main tendu, long et difficile sera le chemin
pour le théatre. Lhistorien Achille Mbembe,
d’origine camerounaise, écrit encore: « Com-
mence a naitre I'idée d’'un monde comme seul
bien commun, et d’une nouvelle éthique pour
laquelle les droits fondamentaux ne seraient
pas rattachés a une nationalité... On pourrait
d’ailleurs commencer par revendiquer le droit
de séjour temporaire pour tout étre humain
ol qu’il le souhaite. Il est, en tout cas, essen-
tiel de formuler un contre-imaginaire qui s'op-
pose a cet imaginaire dément d’une société
sans étrangers. »

L'état du monde et de la société en général
guident souvent mes choix. La parole et I'écri-
ture qui I'accompagnent me sont de précieux
compagnons de route pour essayer de com-
prendre, en fin de compte, ce qui se passe en
nous et autour de nous.

Comment s'est faite la rencontre "Les bétes" ?
Qu'est-ce qui vous a séduit dans ce texte ?

Je lis beaucoup et on me propose beaucoup
de textes. A vrai dire, on m’a fortement re-
commandé de lire Charif Ghattas. Et je dois
dire qu'on ne s'est pas trompé en me mettant
ses textes entre les mains. En apprenant I'age
de cet auteur (35 ans), j’ai ététres surpris
d'une telle maturité, d’une telle maitrise de
|'écriture et de la dramaturgie. La piéce "Les
bétes" m'a, entre autres, particulierement at-
tiré. Le regard lucide, cruel et terrible qu'il
porte sur les personnages et par conséquent
sur la société dans laquelle ils évoluent,
contribue a cet éveil des consciences dont je
parlais plus haut. A travers une écriture inci-
sive et précise, Charif Ghattas nous plonge
dans un univers tout a la fois satire sociale et
étude de meeurs. Pour toutes ces raisons, je

me suis attaché a ce texte. Nouvelle prise de
risque ? Raison supplémentaire de suivre mon
intuition et de mettre en scéne cette piece.

De quelle maniére avez-vous travaillé avec
Charif Ghattas, I'auteur "Les bétes", pour la
transposition de ce texte au thédtre ?

Il s'agit d'une piéce: aucune nécessité donc
d'adaptation ou transposition au théatre....
Apreés plusieurs rencontres, échanges et dis-
cussions sur ma vision de la piece, Charif
Ghattas m'a accordé sa confiance. J'ai pu ainsi
travailler en toute liberté pendant la période
des répétitions, sans la présence de I'auteur.
D'ailleurs, c'est ainsi que je procéde habituel-
lement: j'ai besoin de développer un espace
personnel, tant visuel que sonore, conjointe-
ment au texte qui m'est confié.

Vous avez une belle distribution, comment
s'est fait le casting ?

A la lecture, la typologie des personnages s'est
imposée. Puis la recherche des acteurs a com-
mencé. Je souhaitais en particulier la présence
d'une actrice: Maria de Medeiros, dont je
connaissais et appréciais le travail et qui avait
joué au Théatre des Halles. Elle a lu la piece,
I'a aimée, la rencontre fut programmée et
vous connaissez la suite: elle interprete une
tres forte et sensible Line. Je ne connaissais
Manuel Blanc et Thomas Durand que de nom.
Leur physique, leur personnalité, leur sensibi-
lité correspondaient parfaitement a mes at-
tentes concernant les personnages de Paul et
de Boris. C'est ainsi qu'avec ces trois parte-
naires, I'aventure put débuter et... aboutir.

L'histoire est glaciale... quel regard portez-
vous sur la société ?

Coexistent dans ce texte une part de lumiére
et une part d'ombre, de légéreté et de gravité,
de comédie et de tragédie. Derriere l'appa-
rente légéreté du couple Line et Paul, se cache
une autre histoire. Peut-on les qualifier de dia-
bolique ? Seraient-ils des prédateurs ? En tout
cas, ils vivent dans l'aisance et I'insouciance.
Paul : narcissique satisfait, imbu de sa per-
sonne, avec un appétit du pouvoir et de I'ar-
gent ; une Line qui s'accommode bien de ce
statut et de cette vie, méme si elle fait remar-
quer a son époux qu’il n’est pas humain. Elle
lui reproche de gagner de I'argent sur le dos
des populations pauvres et déshéritées et Paul
lui rétorque, avec un cynisme assumé, qu’elle
profite de cette richesse et de ses largesses. Ils
jouissent de leur état mais il leur manque cer-
tainement quelque chose. Ils organisent des
diners. Ils aiment critiquer les gens et leurs
amis plutot avec férocité. s boivent aussi.
Paul boit beaucoup. Il a le verre et le verbe fa-



cile, I'attaque acerbe. Et quand un jour, ils invi-
tent chez eux un SDF, Boris, celui-ci va enrayer
la machine. Le grain de sable va agir comme un
révélateur et engendrer une véritable descente
aux enfers ! De ce huit clos, se dégagent un
mystére, un trouble, un miroir de nous-mémes
et de la société.

Vous étes metteur en scéne mais aussi plasti-
cien... Parlez-nous de votre décor singulier ?
La scénographie a cherché a traduire ce que
j'exprimais précédemment. La vision scénogra-
phique s'est imposée rapidement. Je souhaitais
comme une mise en abime des personnages et
de I'action. Jai travaillé les transparences, les
reflets a travers miroir et verre. J'ai imaginé
|'espace dans une sorte de véranda ou de ver-
riere, sans trop verser dans le réalisme. Mais je
voulais également jouer sur la profondeur,

) 4N

I'idée du multiple et I'impression d’infini. Je
pense que vous connaissez I'expérience du mi-
roir infini | En jouant sur ces différentes possi-
bilités : diffraction, réfraction, déformation,
vision directe ou indirecte, j'avais le sentiment
d’atteindre les profondeurs de la piéce et de
révéler la part cachée ou secréte des person-
nages. Et inviter ainsi le spectateur a voyager a
I'intérieur des étres, comme pour mieux en
comprendre et saisir la vérité. Mais vérité in-
saisissable, multiple et toute en illusion bien
entendu.

Quels sont vos projets ?

Parmi les projets qui me tenaient a cceur, jai

pu enfin en réaliser un! J’ai accepté l'invitation
de I'Université Nationale des Arts de Corée a

diriger la mise en scene et la scénographie de
la piece d'Arthur Adamov : "Tous contre tous",

en coréen bien sdr, avec 15 comédiens et 1
musicien sur le plateau. Je gardais cette piece
dans mes tiroirs depuis trés longtemps en es-
pérant la monter un jour: c'est chose faite
grace a cette invitation. La piéce "Tous contre
tous" sera présentée cet été au Festival d’Avi-
gnon, tout comme «Les Bétes »... D'autres pro-
jets bien sOr en France et a I'étranger: la mise
en scéne de "La solitude des champs de
coton" de Bernard-Marie Koltes, plusieurs
commandes d'écriture a des auteurs... mais
je vous en parlerai le moment venu !

Propos recueillis par Violeta Assier

Tous contre tous -

Les bétes -

FOCUS : « Les Bétes » - interview Maria de Medeiros

Apres 24 ans, l'actrice franco-portugaise Maria de Medeiros revient a
Avignon. Elle jouera cet été le role de Line dans « Les bétes » de l'auteur
libanais Charif Ghattas du 6 au 27 juillet au théatre des Halles.

Inferno : Avignon et vous, c’est une vieille histoire d’amour, n’est-ce pas ?
Maria de Medeiros : Oui c’est vrai, j’étais venue en 1992 participer au
Festival d’Avignon avec le metteur en scene Gilles Gleize dans « Sea-
side » au théatre des Halles. Et c’est la méme année que j’ai rencontré
Quentin Tarantino au Festival du Cinéma américain qui se tenait a Avi-
gnon. Il était alors un tout jeune réalisateur encore inconnu et venait
présenter son film « Reservoir dog »...

C’est la qu’est née votre collaboration pour « Pulp fiction », Palme
d’or a Cannes ?

Disons que c’est a Avignon que nous avions émis le désir de travailler
ensemble. Le film de Quentin Tarantino « Pulp fiction » est sorti sur les
écrans en 1994.

Vous revenez a Avignon cet été avec le texte de Charif Ghattas « Les
bétes », mis en scéne par Alain Timar, directeur du thédtre des Halles.
Qu’est-ce qui vous a plu dans cette piéce ?

Ca frole « Le diner de cons », ¢a passe par Pasolini et ala finily a du
MacBeth qui se met en place. « Les bétes », c’est histoire d’un couple
de nantis qui s’ennuient et au fond desquels reposent des fauves qui se
réveillent. Je joue aux cétés de Manuel Blanc et Thomas Durand.

C’est un texte extrémement riche et qui a plusieurs strates de lectures,
de compréhension. En tant qu’actrice, le réle est passionnant....

Propos recueillis par Violeta Assier
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SERGE BARBUSCIA

Le Balcon prend de la hauteur !

Le théatre du Balcon, scéne permanente
et institution avignonnaise depuis 35 ans,
créée et batie (au premier sens du terme !)
par Serge Barbuscia, s’agrandit ! Cette
fois, il a délégué les travaux... mais le ré-
sultat n’en est pas moins époustouflant
pour la création de cette salle de répéti-
tion au dernier étage du lieu. Ce passionné
aime les artistes, et sait donc les accueillir
en leur offrant un espace de travail ala
hauteur de leurs futures créations et de sa
propre imagination. Car cette salle, cela
fait dix ans qu’il la réve, la pense, la
sculpte pour aboutir a un écrin architectu-
ral a destination de la création !

Inferno : Est-ce un nouveau Balcon ou une
nouvelle étape ?

Serge Barbuscia : Ce n’est pas un nouveau
Balcon mais la suite logique. Jai une ligne,
j'y vais doucement mais je sais ou je vais.
Jai révé de 'aménagement du grenier des
le départ. Non pas pour la création d’une
deuxieme salle, résistance oblige, mais pour
la continuité et la pérennité du travail de la
compagnie.

Nous continuons, par exemple, a jouer « Jai
soif » et a en modifier 'accompagnement
musical : puisque de I'interprétation au
piano, nous sommes passés au format qua-
tuor a cordes, puis pour ce Off 2016 a la Ca-
thédrale des Doms, a deux orgues (un de
ceeur, l'autre de salle). Et c’est toute I'ltalie
qui va résonner ! « La souffrance du Christ »
continue a parler au monde croyant et non-
croyant. Je me demande comment rester
dans un aspect universel en étant dans un
lieu aussi charger. Et puis cela s’est fait sim-
plement, le chanoine était ravi d’avoir une
parole différente qui n’est finalement pas
fermée : toutes les questions de ’lhomme
sont la. Dans la barbarie que nous risquons
de connaitre, ce sentiment trés fort
d’amour est nécessaire.

L'amour a d’ailleurs toujours été au centre
de votre travail !

Le mot Amour est tres important, la pensée
Amour est fondamentale. Il se retrouve
dans d’anciennes créations de la compagnie
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comme Wagon ou Marche ! Et ce fut, a
chaque fois, une aventure humaine tres
forte ! Il se retrouve également dans le tra-
vail des compagnies que j'accueille, comme
« J’ai hate d’aimer » ou le texte de Suzanne
Césaire (tiré de la « Revue Tropique ») mis
en scene par Hassane Kouyate, hymne a la
femme et a la poésie.

Que pensez-vous de la programmation du
Festival d’Avignon !

Plut6t alléchante ! Je trouve I'invitation d’ar-
tistes syriens intéressante dans le contexte
actuel. Le retour de la Comédie Frangaise
est également de bon augure. Jaime la dé-
marche d’Olivier Py, il apporte une parole,
une énergie. S'opere également un retour
aux textes depuis son arrivée. Et tout le
monde connait la difficulté et la complexité
a mener ce Festival d'Avignon, le plus presti-
gieux qui soit !

Enfin un artiste a la téte du Festival me di-
riez-vous ?

Oui, j’ai toujours été favorable a cette idée.
Je reste sensible aux éditoriaux qu’il écrit,
c’est un auteur véritable. Je n’ai malheureu-
sement que peu d’espace pour voir la pro-
grammation du Festival mais depuis que Py
est a la direction, j’y retourne, c’est vrai.

Le Festival risque cependant d’étre difficile
tant par les traumatismes encore présents
liés aux attentats que par I'instauration des
relaches. Cela fait cinquante ans que le Fes-
tival se vit telle une Transatlantique. Il fau-
drait faire attention a cette magie, qui, si
elle est fractionnée, sera fragilisée. C’est
une rupture de I'énergie, ¢a ne correspond
pas a notre réalité. Et pourtant, au Balcon,
nous n’aurons autre choix que de suivre la
loi.

Plus globalement, comment ressentez/per-
cevez-vous le OFF ?

La surenchere de salles et de créneaux est
difficile : elle répond forcément a un besoin
mais aboutit finalement a I'entretien d’une
certaine commercialisation d’OFF. Je ne m'y
sens pas en adéquation. Le plus important
est qu’il appartienne aux compagnies. Il est
le passage obligé pour faire connaitre son

travail. Je pourrais essayer de créer ailleurs
mais il me semble I'endroit privilégié pour
montrer son travail !

Que pensez-vous de la problématique ren-
contrée par les Scénes d’Avignon et des
baisses de subventions qui vont avec ?
Nous sommes un peu en difficulté avec la
ville. Il y avait une réalité économique mais,
aujourd’hui j'entends parler de choix, ce qui
m’angoisse un peu. Ces choix montrent qu’il
y a une méconnaissance des richesses ins-
tallées depuis longtemps sur Avignon et je
ne parle pas que du théatre ! Une paupéri-
sation de la vie culturelle, de la vie, s’ins-
talle. J'adore les quartiers et comprends la
démarche, mais pas a défaut d’une paupéri-
sation de I'Intra-Muros. Je veux garder le
dialogue... La méthode parait sombre, c’est
surtout sur ce terrain que la colére est
sourde et dangereuse.

Propos recueillis par Audrey Scotto

FOCUS : « Pompiers », création 2016.

Ce texte, Serge Barbuscia I'avait méme repéré
quelques années auparavant. Un coup de
mistral plus tard, le texte « Pompiers » se re-
trouve sous ses yeux et c’est bien naturelle-
ment, qu’il décide de 'accompagner pour
propager le feu au sein de son théatre. Car
cette piece de Jean-Benoit Patricot, tirée d’un
fait divers, fera indéniablement passer le
spectateur du feu a la glace !

Imaginez un homme, qui, pour un trés grand
nombre d’entre nous est élevé au rang de
sauveur, user de son uniforme pour abuser
sexuellement d’une handicapée (amoureuse)
et qu’il prétera aisément a ses collégues de la
caserne... Le jugement, orchestré par des
hommes, donne raison... aux pompiers.

La volonté de Serge Barbuscia fut de « travail-
ler la profondeur de ces étres pour compren-
dre comment ils ont pu en arriver a une telle
situation, de partir d’une histoire d’amour ».
Ce sujet abject hisse la jeune fille, tel un dia-
mant, au-dela des flammes de I'enfer.

A.S.






ANNE & AL

Il est encore possible d’inventer dans la cité
papale, preuve en est avec la structure Arté-
phile. SiI’arrivée en terres avignonnaises,
d’Anne et Alexandre Mange a été pour le
moins théatrale, tant les emb(iches ont été
nombreuses, force est de reconnaitre que la
volonté de voir aboutir un projet néily a 20
ans aura été décisive. Artéphile, aprés des
mois de colossaux travaux, ouvre ses portes
en juin 2015 et la surprise est au rendez-vous.
Ce lieu de tous les arts s’appuie sur des
conditions financieres d’accueil a faire rougir
une structure publique. Quant aux équipe-
ments haut de gamme, ils offrent aux
équipes artistiques un outil de travail aux pe-
tits o(i)gnons ! L’expression « potageére »
n’est pas gratuite, Artéphile ressemble de
prés a un jardin dont la terre, support de
créations, aura été longuement travaillée.
Rencontre avec ce couple de jardiniers qui a
bien I'intention de démontrer qu’un autre
modele de production artistique est possible
et que d’autres publics sont en attente.

Anne, Alexandre, quel parcours vous a menés
a cette aventure un peu folle ?
Anne Mange : Jai, assez t6t, choisi une forma-
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Théatre Artéphile

tion en arts plastiques qui m’a, entre autres,
conduit a I'opéra Bastille en tant qu’intermit-
tente. J'ai par la suite été repérée par une
grande entreprise de création joailliére sans
jamais m’éloigner du monde des arts. N'ai-
mant pas les pince-fesses et sans réseau, je sa-
vais que le chemin serait long...

Alexandre Mange : j’ai assuré une carriére plu-
tot longue dans le contréle de gestion. Cela ne
parait pas trés sexy mais figurez-vous que ce
métier demande une grande créativité, et oui !
Ala fin d’un de mes contrats en Suisse, le re-
tour a Paris était impossible. Notre change-
ment de vie, c’était... maintenant. Le choix
d’Avignon a été purement hasardeux aussi cu-
rieux que cela puisse paraitre.

Alors, qu’est-ce donc qu’Artéphile ?

Lui : une structure artistique pluridisciplinaire
permanente, privée et résolument ouverte
vers le milieu de I'entreprise, dans le sens d’'un
rapprochement qui nous semble essentiel. Le
monde artistique et le monde économique ne
sont, a priori, pas fait pour s’entendre. On en-
tend bien et humblement démontrer le
contraire. Cela passera d’ailleurs par une acti-
vité de formation que nous sommes en train

de développer notamment avec un coach en
management.

Elle : les synergies entre ces deux mondes
existent et je ne vois pas en quoi des popula-
tions par exemple ouvriéeres et dites éloignées
du monde artistique n‘auraient pas une sensi-
bilité artistique. Un des principes fondateurs
est bien de ne jamais faire d’Artéphile un sanc-
tuaire culturel.

Le modele économique est assez novateur, en
tout cas totalement privé !

Elle : 3 un moment il faut prendre les choses
en main. Cela fait 20 ans que I'on pense a ce
type d’outils, il est donc parfaitement réfléchi
et cohérent. Du reste, les équipes artistiques
avec lesquelles nous travaillons se retrouvent
sur un certain nombre de valeurs humaines,
c’est aussi cela qui constitue Artéphile et cela
participe, a terme, I'équilibre du modéle éco-
nomique. Il faut bien le dire, tous les milieux
sont rudes, trés rudes et Artéphile, c’est un
peu ma derniére tentative pour ne pas devenir
misanthrope !

Lui : il nous faut raisonnablement attendre en-
core 4 ou 5 ans pour tirer un vrai bilan. De fait,
les droits d’auteur d’Anne sont encore néces-
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saires pour assurer la viabilité d’Artéphile mais nous sommes toujours
dans nos prévisions. C’est plut6ét bon signe et quoi qu’il en soit, quoi
que cela devienne, nous l'aurons tenté !

Qu’en est-il de cette programmation pour le Off 2016 ?

Lui : La seconde salle (plus petite NDLR) ouvre pour ce Off 2016 et
est destinée au jeune public. Pour ce qui est de la grande salle, nous
avons beaucoup travaillé avec la Ferme de Bel Ebat, théatre de
Guyancourt, et particulierement son directeur Yoann Lavabre et Ri-
chard Le Normand, le responsable des relations publiques qui est un
ami. Nous nous sommes retrouvés autour de la méme idée de théa-
tre. Nous le voulons contemporain, il faut qu’il secoue, qu’il bouscule.
Cela reste |a ligne de notre programmation.

Elle : il est vrai que la Ferme de Bel Ebat soutient beaucoup de com-
pagnies et la coopération avec cette structure offre une ouverture
avignonnaise a ces mémes compagnies. Pour opérer notre choix,
nous n‘avons pas tout vu puisque nous privilégions la création (6 sur 8
spectacles retenus NDLR), par contre nous avons tout lu, textes et
notes d’intention. Nous nous immergeons totalement dans les écrits
pour construire une programmation équilibrée, cohérente, fraiche et
risquée aussi.

2 ans d’existence et déja quelques grands noms tel Agnés Bourgeois
pour une mise en scéne !

Elle : Cela a été une belle surprise en effet a 'annonce de mise en
scene qu’elle va donc assurer. Nous connaissons bien I'équipe artis-
tique, elle fait partie de notre réseau et, au vu des relations tissées

I'année derniere, revenir était une évidence pour eux, pour nous
aussi d’ailleurs !

Lui : C’est toute I’histoire du cercle vertueux. Nous faisons tout pour
apporter les meilleures conditions techniques et humaines a une
équipe ; son travail ne peut qu’en étre meilleur et 'améne naturelle-
ment a revenir avec un projet plus ample, plus profond, plus exigeant.
C’est si compliqué que cela a comprendre ?

Propos recueillis par Vincent Marin

FOCUS : « King du Ring »

Inferno a choisi « King du Ring » pour ce focus et pour deux raisons es-
sentielles. Primo, nous avons vu ce travail a Artéphile pour le Off 2015
et secundo et surtout, c’est une perle. Quoi que, non ! Ce n’est pas une
perle c’est une droite dans ta face, un uppercut dans ton nez, de quoi

« répandre ton raisiné sur le trimard » aurait laché un Léo Malet. Ade-
line Walter étreint le plateau pendant 1 h 20 faisant résonner, elle
femme blanche, le combat politique d’un homme, noir, boxeur et un peu
fou : Mohammed Ali. Un prétexte, Mohammed Ali ? Probablement. Peu
importe : 'alchimie texte-interprétation-placements-déplacements est
juste parfaite et d’une terrible efficacité. « King du Ring », c’est résolu-
ment un travail a I'image de l'outil que veulent construire Anne et
Alexandre Mange. Preuve en est : accueillir dés leur premier Off, un tra-
vail si contemporain et si exigeant dans des conditions financiéres aux
antipodes de ce Off mercantile a souhait, c’est un autre KO !

V.M.
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Pour que vivent les expériences authentiques...

Apres avoir créé le projet artistique et dirigé pendant six éditions le Théatre GiraSole, la cie Gilgamesh a été
dépossédée de son projet et contrainte de partir. Dans le méme esprit et avec la méme exigence artistique
et professionnelle, notre équipe crée en deux temps un lieu permanent au coeur de la ville historique : le
Théatre Gilgamesh, dirigé par Fida Mohissen, artiste franco-syrien.

MEDINA MERIKA
A. Sefsaf | Nomade in France | A. Sefsaf
TIRESIAS

Ph. Delaigue | La Fédération | Ph. Delaigue

YVONNE

D’apres W. Gombrowicz | By Collectif | N. Dandine

LES FUREURS D OSTROWSKY

Ostrowsky/Rabeux | En votre Cie | J.M. Rabeux

KING KONG THEORIE [ou 7 Au 24]

‘apres V. Despentes | Sélection suisse | E. Charriot

LE CABARET STUPEFIANT [ou 25 au 30]

Le Zéphyr | V. Bellegarde

GISELE - Le comsaT c’sT vivRe
C. Derré | Collectif Or_Normes | C. Derrée

I?ORTEUR D’EAU [saur JEuDI ET VENDREDI]
ELOGE DU MAUVAIS GESTE [Jeuois ET VENDRED#S]

D. Laujol | La Charge du Rhinoceros | D. jol
LES 120 JOURNEES DE SODOME 1 g
D’z g o Ta OIS T !
apres SADE | ( e .t_, n de | A. [ 0 L]|k| IS 1 !‘.3“.“ -
HORS LES MURS q- L}
DERIVE - SOLO EN APPARTEMENT [DU 7 AU 24] "“'j :

LE VOYAGE IMMOBILE DE PENELOPE [DU 11 AU 16]

1 d’oeuvres | K. Antonakaki

www.theatregilgamesh.com
contact@theatregilgamesh.com
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#5 74,
10 — 20 juillet

relache le 15

Christian Ubl,
Kylie Walters,
Seb Martel

Caudio Bernardo
Sylvain Huc

Perrine Valli

Brahim Bouchelaghem
Po-Cheng Tsai

Sol Pico

0490823312
hivernales-avignon.com

CHOREGRAPHIQUE
LES HIVERNALES

LAISSEZ-VOUS TENTER PAR UNE JOURNEE DE DANSE !
Festival Off Danse 7-30 juillet 2016

~ Le Théatre Golovine vous invite a découvrir des
= nouveaux talents de la scéne chorégraphique a
. travers 10 performances inédites et inventives.

Max Diakok
Bintou Dembélé
Emmanuel Grivet
Julie Dossavi
Julien Gros
Rafael Smadja
Jann Gallois
Nabil Hemaizia
Nono Battesti

Toute la programmation sur theatre-golovine.com

RESERVATION : 04 90 86 01 27

1 bis rue Sainte-Catherine
a proximité du Palais des papes
AVIGNON
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YOKO ONO

 FISCHLI & WEISS

|  TRAJAL HARRELL
JODOROWSKY

RETROUVEZ L’ESPRIT INFERNO
DANS SON SEMESTRIEL PAPIER

PROCHAIN NUMERQO : 5 JUILLET 2016



/‘\ \G E Il\ DA du 70e festival d’Avignon

LE CIEL, LA NUIT ET LA PIERRE GLORIEUSE

PROMETHEE ENCHAINE

AU CCEUR

; QUE HARE YO CON ESTA ESPADA?
2666

L'INSTITUT BENJAMENTA
TRISTESSES

LENZ

YITZHAK RABIN : CHRONIQUE...
TRUCKSTOP

HET LAND NOD

20 NOVEMBER

FATMEH

SOFT VIRTUOSITY, STILL HUMID,...
SUJETS A VIF

INTERVIEW

WE'RE PRETTY FUCKIN' FAR...

KIT DE SURVIE

ESCHYLE, PIECES DE GUERRE

HEARING
IMPATIENCE
FETE DE LA 70¢ EDITION
TERRITOIRES CINEMATOGRAPHIQUES
FICTIONS & EMISSIONS

A VA, CA VA LE MONDE !

ECRITS D'ACTEURS - ADAMI

TOUT AU LONG DU FESTIVAL...

D'UNE CHUTE D’ANGE

LES ATELIERS DE LA PENSEE

LA PICCOLA FAMILIA

OLIVIER PY

THIERRY THIE NIANG
ANGELICA LIDDELL
JULIEN GOSSELIN
BERANGERE VANTUSSO
ANNE-CECILE VANDALEM
CORNELIA RAINER
AMOS GITAT

ARNAUD MEUNIER

FC BERGMAN

SOFIA JUPITHER

AL CHAHROUR
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Saison d’Eté du 6 au 30 juillet 2016

Reldches les 11, 18 et 25 juillet

Spectacles accueillis par le Chéne Noir en coproduction et coréalisation

10h45 - Les Fréres Taloche - Les caves - Une comédie de et avec Vincent et Bruno Taloche,
mise en scéne Alain Sachs

11h15 - Tant Bien que Mal - de Titus et Servane Deschamps, mise en scéne Titus - avec
Servane Deschamps

13h - Jean-Paul Il - Antoine Vitez, Rencontre a Castel Gandolfo - de Jean-Philippe Mestre,
mise en scéne Pascal Vitiello - avec Bernard Lanneau et Michel Bompoil

13h15 - La religieuse - de Denis Diderot, mise en sceéne Paulo Correia - avec Noémie Bianco,
Gaéle Boghossian

15h - Kennedy - de Thierry Debroux, mise en scéne Ladislas Chollat - avec Alain Leempoel,
Dominique Rongvaux, Anouchka Vingtier

15h15 - Marilyn, Intime - de Claire Borotra, mise en scéne Sally Micaleff, Claire Borotra -
avec Claire Borotra

17h - Histoire vécue d’Artaud Mémo - Création Théatre du Chéne Noir - d’Antonin Artaud,
mise en scéne Gérard Gelas - avec Damien Rémy

17h15 - Monsieur Ibrahim et les fleurs du Coran - De et avec Eric-Emmanuel Schmitt, mise
en scéne Anne Bourgeois

19h — Darius - de Jean-Benoit Patricot, mise en scéne Anne Bouvier

avec Clémentine Célarié et Pierre Cassignard - reléches supplémentaires les 6, 7, 8 juillet
19h30 - Alain Choquette, drélement magique - de Alain Choquette et Ludovic-Alexandre
Vidal, mise en scéne Bertrand Petit - avec Alain Choquette - reldches supplémentaires les
23 et 24 juillet

21h - Flamenco por un poeta - d’aprées Antonio Machado - avec Luis de la Carrasca, José
Luis Dominguez, Ana Pérez, Kuky Santiago

21h45 - Romance sauvage en alternance avec Flon-Flon - Par Les épis noirs

Evénements

Les 6,7, 8, 23, 24 et 25 juillet a 19h30

Ecce Eco. Ciao Umberto ! - D’aprés Umberto Eco - Avec Frangois Marthouret, Isabelle
Etienne, Pascal Contet

Le 25 juillet a 17h

Il était une fois Hamlet et Ophélie a Shanghai... - Film réalisé par Ellénore Loehr

Théatre du CHENE NOIR — Direction Gérard Gelas — Scéne d’Avignon

8bis, rue Sainte-Catherine - AVIGNON

LOCATIONS 04 90 86 74 87 (par CB) et www.chenenoir.fr

Festival Avignon Off 2016

Tous contre tous - 11h - Chapitre - Spectacle en coréen, surtitré en frangais

Texte Arthur Adamov - Mise en scéne et scénographie Alain Timar - Durée 1h30

Reldches les 11, 18 et 25 juillet

Bovary, Les films sont plus harmonieux que la vie - 11h - Chapelle

PREMIERE EXPLOITATION - Le texte est publié aux Editions Rhubarbe - Adaptation, mise en
scene et interprétation Cendre Chassanne - Durée 1h30

Reldches les 11, 18 et 25 juillet

Le chant de I'étranger - 14h — Chapitre - PREMIERE EUROPEENNE - Spectacle en coréen,
surtitré en frangais - D’aprés « Bon Voyage Monsieur Le Président », de Gabriel Garcia Mar-
quez - Traduction Yumi Han - Mise en scéne Ji hye Park - Durée 50 min

Reldches : 11, 12, 18, 19, 24 et 25 juillet

Ma folle otarie - 14h - Chapelle - PREMIERE EXPLOITATION - Texte Pierre Notte

Mise en scéne et mise en chanson Pierre Notte - Durée 1h10

Reldches les 11, 18 et 25 juillet

Les Bétes - 16h30 - Chapitre - PREMIERE EXPLOITATION - Texte Charif Ghattas

Mise en scéne, scénographie Alain Timar - Assistante mise en scéne Lee Fou Messica -
Durée 1h30 - Reldches les 11, 18 et 25 juillet

Une trop bruyante solitude / 16h30 - Chapelle - Le texte est publié aux Editions Robert
Laffont - Texte Bohumil Hrabal - Adaptation et mise en scéne Laurent Fréchuret - Durée 1h
Reldches les 11, 18 et 25 juillet

Le mois de Marie précédé de L'Imitateur - 16h30 - Chapiteau - CREATION

Le texte Le mois de Marie est publié aux Editions Larche - éditeur et L'lmitateur aux Editions
Gallimard - Texte Thomas Bernhard -- Mise en scéne Frédéric Garbe - Durée 55 min
Reldches les 11, 18 et 25 juillet

’Attentat - 19h - Chapitre - PREMIERE EXPLOITATION - Le texte est publié aux Editions Jul-
liar - Texte Yasmina Khadra - Adaptation Amandine Klep et Franck Berthier - Mise en scene
Franck Berthier - Durée 1h50 - Reldches les 11, 18 et 25 juillet

Francois d’Assise - 19h - Chapelle - Représentations franco-italiennes - les lundis 11, 18 et
25 juillet 2016 - Le texte est publié aux Editions Grasset - Mise en scéne Adel Hakim
Durée 1h25 - Reldches les 11, 18 et 25 juillet

Ce que j’appelle oubli - 19h - Chapiteau - CREATION - Le texte est publié aux Editions de
Minuit - Texte Laurent Mauvignier - Conception et interprétation Olivier Coyette - Durée
55 min - Reldches les 11, 18 et 25 juillet

Mensonges - 21h45 - Chapitre - CREATION - Textes Davide Carnevali, Nicoleta Esinencu,
Christian Lollike, Yannis Mavritsakis, Josep Maria Mird, Frédéric Sonntag - Conception et
mise en scéne Véronique Bellegarde - Durée 1h50

Reldches les 11, 18 et 25 juillet

Contes des jours et de la nuit - 21h45 - Chapelle - CREATION EUROPEENNE

Spectacle en coréen, surtitré en frangais - Texte Guy de Maupassant - Adaptation Yangson
Project - Mise en scéne Ji hye Park - Durée 1h - Reldches les 11, 18 et 25 juillet

T.I.N.A. Une bréve histoire de la crise - 21h45 - Chapiteau - PREMIERE EXPLOITATION
Texte Simon Grangeat avec le soutien dramaturgique de Sébastien Valignat - Mise en scéne
Sébastien Valignat - Durée 1h15 - Reldches les 11, 18 et 25 juillet

Théatre des HALLES - Rue du Roi René - 84 000 Avignon

Réservations : 04 90 85 52 57 - www.theatredeshalles.com
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Edition du 6 au 24 JUILLET 2016

Conférence de choses, de Frangois Grémaud et Pierre Mifsud. mise en scene de Frangois
Grémaud et Pierre Mifsud, a 10H40 (Intramuros), relaches les 11 et 17 juillet. Le 17 juillet
2016 de 14h a 22h, La Collection Lambert accueillera I'intégrale de Conférence de choses.
Cet événement se fera en complicité avec le Festival IN d'Avignon dans le cadre de ses Ate-
liers de la pensée.

We love Arabs de Hillel Kogan, chorégraphie de Hillel Kogan, a 10h40 (Patinoire). Pas de
relache

Les Résidents, de Emmanuelle Hiron, mise en scéne Emmanuelle Hiron, a 12H (Intramu-
ros), relaches les 11, 17 et 18 juillet

Looking for Alceste, de Nicolas Bonneau, mise en scéne Nicolas Bonneau, Cécile Arthus,
Camille Behr, a 12H20 (Patinoire) Pas de relache

Toute ma vie jai fait des choses que je savais pas faire, de Rémi De Vos, mise en scéne
de Christophe Rauck, a 13H30 (Intramuros), relaches les 11 et 18 juillet.

Fight night, de Alexander Devriendt et Angelo Tijssens / Cie Ontroerend Goed, a 14H15
(Patinoire), relaches les 11 et 18 juillet

Paradoxal, de Marien Tillet, mise en scéne de Marien Tillet, a 14H40 (Intramuros), relache
le 18 juillet

On a fort mal dormi de Patrick Declerck, mise en scéne Guillaume Barbot, a 16H15 (Intra-
muros) Pas relache

Liebman Renegat, de Riton Liebman, mise en scéne David Murgia, a 16H15 (Patinoire),
relache 18 juillet

A mes amours, de Adéle Zouane, mise en scéne Adéle Zouane, a 17h55 (Intramuros) Pas
de relache

Révolte, de Alice Birch, mise en scéne Arnaud Anckaert, a 18H10 (Patinoire), relache 18
juillet

Démons de Lars Noren, mise en scéne Lorraine de Sagazan, a 19H40 (Intramuros), relache
le 18 juillet

Visage de feu, de Marius Von Mayenburg, mise en scéne Pierre Fauviot, a 20H05 (Pati-
noire), du 6 au 14 juillet Pas de relache.

Colte que Colite de Roser Montilo Guberna et Brigitte Seth, chorégraphie Roser Montilo
Guberna et Brigitte Seth, a 20H05 (Patinoire) du 15 au 24 juillet Pas de relache.

lliade d’aprés Homeére, mise en scéne Pauline Bayle, a 21H20 (Intramuros) Pas de relache.
+ NIGHTSHOTS +

Mondes de Alexandra Badea et Benjamin Collier, a 18H10 (Patinoire), le 18 juillet
Histoire intime d’Elephant man- Fantazio en concert, a 21H40 (Patinoire), les 18, 19 et
20 juillet

Du béton dans les plumes, de Axel Cornil, a 23H05 (Intramuros) du 8 au 12 juillet
Jonsson et Jonsson en concert, de Pierre Kisselling et Vincent Cahay / Anne-Cécile Van-
dalem, a 23H05 (Intramuros) le 13 juillet

Lola Bonfanti et Cobalt en concert, de Lola Bofanti, 23HOS (Intramuros), le 14 juillet
Traumboy de Daniel Hellmann, mise en scéne de Ivan Blagajcevic, a 23HO05 (Intramuros),
du 15 au 19 juillet

Décibel - Fred Nevché en concert - 23HO5 (Intramuros), les 21 et 22 juillet

+ LE OFF-MANUFACTURE +

Se (se terre), de Benoit Schwartz, mise en scéne Cécile Mangin, a 11H et 12H45 (en ap-
partement climatisé), du 12 au 24 juillet, relache le 18 juillet

La nuit juste avant les foréts, de Bernard-Marie Koltés, mise en scéne Didier Taudiere, a
20H30 (Base Nautique - ile de la Barthelasse) du 9 au 12 juillet et du 15 au 20 juillet

La convivialité, de Jéréme Piron et Arnaud Hoedt, mise en scéne de Jéréme Piron et Ar-
naud Pirault, a 13H-14H-15H-17H- 18H -19H (Espace 40), du 8 au 15 juillet

+ LES LABORATOIRES D’ETE — LA CHARTREUSE & LA MANUFACTURE +

La Chartreuse / Villeneuve-lés-Avignon les 11, 12, 13 juillet 2016

12h-14h : en table d’héte aux jardins d’été de la Chartreuse — se présenter, commencer
a échanger, informellement, autour d'un repas — réservation indispensable — participation
repas : 20 € - Réservation au 04 90 15 24 45

14h-17h : débats (voir détail de la programmation dans page FOCUS)

LA MANUFACTURE - 2 Rue des Ecoles - 84000 AVIGNON

www.lamanufacture.org - Infos / Réservations : 04 90 85 12 71 (a partir du 4 juillet 2016)
Réservations et achat en ligne : www.lamanufacture.org (a partir du 20 juin 2016)
INFO/RESERVATIONS : 04 90 85 12 71 (a partir du 4 juillet) - RESERVATIONS/BILLETTERIE
sur place 2 rue des Ecoles — 84 000 Avignon (a partir du 6 juillet) - RESERVATIONS & ACHAT
EN LIGNE www.lamanufacture.org (a partir du 20 juin)

CDC LES HIVERNALES

L'été danse au CDC # 5

du 10 au 20 juillet 2016 relache le 15

10 h Christian Ubl / Cube association AU

Avec le soutien de I'Arcade

12 h As palavras / cie Claudio Bernardo S620

En partenariat avec le théatre des Doms et Wallonie-Bruxelles International
14 h Sylvain Huc / cie divergences Boys don’t cry

En partenariat avec la région Languedoc-Roussillon-Midi-Pyrénées

16 h Perrine Valli / Association Sam-Hester Une femme au soleil

En partenariat avec Corodis, Commission romande de diffusion des spectacles
18 h Brahim Bouchelaghem / Cie zahrbat What did you say ?

En partenariat avec la région "Hauts-de-France" Nord Pas de Calais-Picardie
20 h Cle B Dance Floating Flowers

En partenariat avec le Centre culturel de Taiwan a Paris

22 h Sol Picé One-hit wonders

En partenariat avec I'Institut Ramon Llull dans le cadre d’Avignon a la Catalane 2016
CDC Les Hivernales - 18 rue Guillaume Puy - 84 000 Avignon

Réservations : 04 90 82 33 12 - wwwi;ivernales-avignon.com



Théatre du BALCON

Spectacles Festival Avignon - Du 6 au 30 Juillet 2016

Relaches les lundi 11, 18, 25 Juillet.

10h30 J'ai héte d’aimer — De Francis Lalanne — Conception et Mise en Scéne :
André Pignat et Géraldine Lonfat - Cie Interface.

12h10 Suzanne Cesaire, Fontaine solaire — Adaptation théatrale Daniel
Maximin — Mise en scéne et Scénographie Hassane Kassi Kouyaté

Tropiques Atrium Scéne Nationale Martinique. Attention ! Du 6 au 27 Juillet
13h40 Dom Juan — D'aprés Moliere — Mise en Scene : Mario Gonzales et
Thierry Surace - Cie Miranda.

15h40 Kokdu — De et mise en Scéne : Jungnam LEE - Cie Mac Theater (Corée du
Sud). Attention ! Du 6 au 28 juillet

17h00 Pompiers — De Jean Benoit Patricot — Mise en scéne : Serge Barbuscia —
Cie Théétre du Balcon.

18h40 La Contrebasse - De Patrick Suskind — Mise en Scene : Xavier Lemaire —
Atelier Théatre Actuel.

20h20 Le centenaire, Framboise Frivole — DE et PAR Peter Hens et Bart Van
Caenegem — Panache Production.

22h00 Carmen — Chorégraphie : Octavio de la Roza.

23h15 Voulez-vous danser Gainsbourg — Chorégraphie : Octavio de la Roza.
Hors les Murs / Evénement. - Dans le cadre du Festival IN.

Les 20 ET 21 JUIL A 18H. BASILIQUE METROPOLITAINE NOTRE-DAME-DES-DOMS
Concert-spectacle : J'ai soif

D’aprés «Si c’est un homme» de Primo Levi et «Les Sept Dernieres Paroles du
Christ en croix» de Joseph Haydn. - Cie Serge Barbuscia - Scéne d’Avignon.
Mise en scéne et jeu Serge Barbuscia - Orgues Maurizio Salerno, Luc Antonini.
Théatre du BALCON - 38 rue Guillaume Puy - 84 000 Avignon

Réservations : 04.90.85 00 80

Théatre GOLOVINE

Depwofondis Cie Boukousou Chorégraphe : Max Diakok

10h45 - du 7 au 27 juillet les jours impairs

S/T/R/A/T/E/S - Quartet Cie Rualité Chorégraphe : Bintou Dembélé
10h45 - du 8 au 26 juillet les jours pairs

Duo 1 suivi de Résonnance(s) Cie emmanuel Grivet Chorégraphe :
Emmanuel Grivet

12h30 du 7 au 25 juillet - Relaches: 12,19

La Juju Cie Julie Dossavi Chorégraphe : Julie Dossavi

14h30 du 7 au 26 juillet / Relaches : 17, 24

Mauvais réves de bonheur Cie Havin’Fun Chorégraphe : Julien Gros
16h30 du 7 au 30 juillet / Relaches: 12, 18, 25

Domino suivi de Compact Cie Tensei et Cie BurnOut Chorégraphes :
Rafael Smadja pour Domino et Jann Gallois pour Compact

18h45 du 7 au 30 juillet / Relaches : 16, 25

Les silences obligés Cie 2 Temps 3 mouvements Chorégraphe :
Nabil Hemaizia

20h30 du 9 au 30 juillet / Relaches : 12, 19, 26

Double Chorégraphe : Nono Battesti

22h00 du 7 au 30 juillet / Relaches : 11, 18, 25

GOLOVINE - 1bis rue Ste Catherine - 84000 Avignon

Réservations : 04 90 86 01 27 - www.theatre-golovine.com

Théatre ARTEPHILE

L'Imaginarium, conte a interpréter pour réveur désordonné, de Yan Giraldou, compagnie
La Locomotive, 10h30 & 11h40, 40 min, du 7 au 30/07, reldche les 11, 18 & 25/07, jeune
public

Un jour ou l'autre, de Linda McLean, compagnie Les cris du nombril, 10h35, 1h30, du 7
au 30/07, reldche les 18, 20 & 25/07

Mon Amour Fou, de Roxane Kasperski, compagnie Tout Un Ciel, 12h35, 1h10, du 7 au
30/07,

reldche les 18 & 25/07

L’Enfant Léger, de Laure Vallés, compagnie Point C, 14h, 55 min, du 7 au 30/07, reldche
les 11, 18 & 25/07, jeune public

Freaks, la monstrueuse parade, d’apreés le film de Tod Browning, compagnie O’Navio,
14h15, 1h, du 7 au 30/07, reldche les 18 & 25/07, tout public dés 8 ans

Artaud Passion, de Patrice Trigano, compagnie Terrain de Jeu, 15h45, 1h15, du 7 au
30/07,

reldche les 11, 18 & 25/07

La lecon de géographie, d’aprés Fritz Bell, Passage Production, 16h, 1h05, du 7 au 30/07,
reldche les 18 & 25/07, jeune public

Rilke - je n’ai pas de toit qui m’abrite, et il pleut dans mes yeux..., d’aprés Rainer Maria
Rilke, compagnie les arpenteurs de I'invisible, 17h30, 1h, du 7 au 30/07, reldche les 18
& 25/07

Flon-Flon et Musette, d’apres Elzbiéta, compagnie O’Navio, 18h, 40 min, du 7 au 30/07,
reldche les 18, 24 & 25/07, jeune public

Un Batman dans ta téte, de David Léon, compagnie Exit, 19h, 1h10, du 7 au 30/07, re-
ldche les 18 & 25/07

King du Ring, de Rémi Checchetto, compagnie Corps de Passage, 20h40, 1h30, du 7 au
30/07, reldche les 11, 18 & 25 /07

La Derniére Idole, de Héléne Frangois et Emilie Vandenameele, groupe ACM, 22h40,
1h10, du 7 au 17/07, pas de reldche.

ARTEPHILE - 5 bis rue du Bourg Neuf - 84 000 Avignon

Réservations : 04.90.03.01.90 - www.artephile.com

L’ECHO DES PLANCHES la radio du Festival.

Cette année, INFERNO est partenaire de L’écho des planches. Cette radio libre installée pendant tout le festival aux Halles d’Avignon, émet a Avignon,
Paris, Nice, Toulouse et Bagneéres-de-Bigorre grace a Radio Radio de Toulouse, Radio Radio + et Radio Ter.

Entre le 13 et le 27 juillet 2016, dés 13h30, ’émission indisciplinaire « On commence dans un quart d’heure », animée par Sarah Authesserre, Raphaél Bap-
tiste ou Emmanuel Serdfini, recoit les artistes invités aussi bien au Festival que dans le OFF. Ils viennent parler danse, thédtre, musique, performances...
L’Echo des planches, c’est aussi du 15 au 21 juillet a 11h et 17h des chroniques, des retransmissions de colloques, des conférences de presse ainsi qu’un ser-
vice d’annonces gratuit dédié aux compagnies du OFF : "exprasso 05 34 5111 88. Le studio sera installé au stand Concept Chef, aux Halles d'Avignon.
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Tous les soirs @ 21h15 (dés la nuit tombée) et 22h15

06 037 & AMACLIO - licenc

*séance en anglais 4 22h15 les windis, mercradis, vendreds

Un événemen
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