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CHRISTIAN SAINT-PIERRE 

En réponse à la violence 
du monde 

Festival d'Avignon 2001 
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Collage de Christian 

Saint-Pierre sur son 

Festival d'Avignon. 

Déjà presque dix ans que je rêvais de ce premier voyage en France. J'allais enfin 
fouler cette terre à laquelle je m'abreuve d'aussi loin que je me souvienne. 

Revenir aux sources des imaginaires, des idées, de ces hommes et de ces femmes qui 
font maintenant partie de mon identité trouble d'Américain aux racines françaises. 
Découvrir l'Hexagone pour voir et goûter enfin la patrie de Marivaux, celle aussi de 
Claudel et encore celle de Koltès : toutes composantes de mon hybridité culturelle de 
Québécois. Me voici, sac au dos, Porte de la République. Cette fois c'est bien vrai, je 

me trouve au seuil de cette ville 
GYMNASE AUBANEL CHI» D'HONNEUR CHAPELLE DES PEMIJENJS BLBNCS * fortjfJée qui me semble tou

jours auréolée de l'idéal théâ
tral que forgea Jean Vilar en 
1947. Avignon, là où chaque 
année en juillet le théâtre 
devient loi, m'ouvre son antre 
en ebullition. 

À peine ai-je mis le pied cour 
Jean-Jaurès, à l'entrée de la 
ville, que je suis enchanté par la 
multitude des affiches qui s'ac
crochent désespérément aux 

clôtures, aux murs, aux bornes, partout où les créateurs des spectacles ont réussi à 
les faire tenir. Des affiches qui rivalisent de dimensions, de couleurs et de slogans pour 
attirer le public. Il faut bien se distinguer de toutes les manières possibles des quelques 
669 spectacles français ou étrangers présentés dans le festival off. Et il n'y a pas que 
les affiches pour défendre les spectacles : les artisans de ces spectacles (et parfois des 
gens qui croient au spectacle ou sont payés pour le faire) arpentent les places 
publiques et les rues de la ville pour vous entretenir personnellement de ce qui les 
occupe depuis déjà plusieurs mois. Il n'est pas rare qu'une jeune actrice incandescente 
ou un metteur en scène enflammé s'assoie à vos côtés à une terrasse et tende un tract 
tout en vous instruisant de la création qu'il présente en ville. En juillet, dans l'enceinte 
avignonnaise, la sollicitation est perpétuelle ! Il n'est pas étonnant que les habitants 
de la ville (sauf évidemment les commerçants) choisissent généralement ce mois de 
l'année pour prendre leurs vacances. L'achalandage est indescriptible, la foule, dense 
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et l'animation, incessante. Nous ne saurions nous en plaindre, pour une fois que le 
produit qu'on cherche à nous vendre se déploie sur la scène d'un théâtre. La moin
dre cave d'un restaurant, les salles de classe d'une école désertée pour l'été, une usine 
désaffectée et, bien sûr, de véritables salles de spectacle de 
toutes dimensions : tout devient propice à la représenta
tion. La rue est également prise d'assaut par des amuseurs 
publics et des acteurs qui nous offrent, en guise d'an
nonce, des extraits de leurs spectacles. Il s'agit donc d'un 
véritable envahissement théâtral, un raz-de-marée qui fait 
la singularité d'Avignon en juillet et la réputation gran
dissante du festival off. 

Le festival que l'on dit « in » a acquis une renommée in
ternationale depuis sa première édition en 1947. C'est cet 
engouement pour Avignon, de la part du monde du 
théâtre, qui a en quelque sorte donné naissance à ce qui 
constitue aujourd'hui un volet indissociable - quoique 
autonome - de « l'expérience Avignon » : le off. Il faut 
savoir que nombreux sont les artistes qui y ont fait leurs 
premières armes. En France, par exemple, Xavier 
Durringer, qui présente depuis quelques années ses créa
tions au sein du « in », a débuté en offrant le fruit de son 
imaginaire aux spectateurs du off. Pour citer un exemple 
québécois, Robert Lepage a lui aussi présenté un specta
cle à Avignon dans le off, avant d'obtenir la reconnais
sance des organisateurs du festival officiel. Il faut com
prendre que le milieu théâtral français est suffisamment 
grand pour permettre cette pratique à plusieurs vitesses. 
Un bon nombre des compagnies du off réussissent à faire du théâtre toute 1 
dans leur région ou en tournée, et à s'attacher ainsi un public considérable et 

année, 
fidèle. 

Choisir 
Impossible d'assister à chacun des quarante et un spectacles présentés cette année au 
Festival d'Avignon, il me faut bien choisir... Certains auteurs ou metteurs en scène 
s'imposent, mais comment juger de l'originalité d'une démarche, avoir l'instinct d'un 
rendez-vous à ne pas manquer ? 

L'emblématique soirée d'ouverture dans la Cour d'honneur pour assister à l'École des 
femmes de Molière devait inévitablement s'inscrire à mon horaire. Mon intérêt mar
qué pour la danse, pour son influence sur le théâtre et surtout parce qu'elle est tou
jours un lieu de liberté sans comparaison, m'a fait choisir aussi le programme double 
d'Angelin Preljocaj et l'ode sanguinolente du controversé créateur belge Jan Fabre. 
Puis s'est imposé le désir de voir comment on interprète en France les classiques con
temporains que sont déjà Koltès et Lagarce. Shakespeare s'est ensuite dégagé de 
l'ensemble. Encore amèrement déçu par la lecture sclérosée du Macbeth mis en scène 
par Fernand Rainville au TNM, je voulais croire que d'autres pouvaient toujours ren
dre au monument de la dramaturgie britannique ses lettres de noblesse. Hamlet, 
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Collage de Christian 

Saint-Pierre sur son 

Festival d'Avignon. 

Macbeth et Titus Andronicus (revisité par Heiner Mùller) se sont donc ajoutés à mon 
menu. Je n'ai également pas su contourner ce qui serait l'occasion d'une intéressante 
comparaison, accompagné du plaisir de voir l'actrice de cinéma Kristin Scott Thomas 
sur scène, en retenant dans ma sélection les deux Bérénice offertes cette année à 
Avignon. Enfin, soucieux d'entrer en contact avec de nouvelles écritures, j'ai choisi 
les créations de Christophe Huysman et de Xavier Durringer. 

L'École des femmes 
L'édition 2001 du Festival d'Avignon s'est ouverte sous une pluie torrentielle. Un 
orage si fort et persistant que la représentation de l'École des femmes qui devait 
ouvrir le festival dans la Cour d'honneur du Palais des Papes a dû être reportée au 
lundi suivant. La mise en scène de Didier Bezace allait miser, disait-on, sur la dimen
sion tragique de l'œuvre de Molière et utiliser l'espace mythique de la Cour d'hon
neur d'une manière fort audacieuse. Malheureusement, ces belles idées, cherchant à 
rompre avec la tradition, n'ont pas créé l'effet escompté. C'est sur un plateau quasi 
inexistant - certains diront offrant toute la primauté à la grandeur du lieu lui-même -
que les mésaventures d'Arnolphe nous étaient données. La scénographie se limitait à 
une seule plate-forme, minuscule compte tenu des possibilités de ce lieu, offrant une 
superficie de 1 600 mètres carrés (scène et salle) et accueillant 2 250 spectateurs, une 
simple surface inclinée pouvant à peine contenir les acteurs et évoquant le toit d'un 
immeuble auquel les personnages ont accès par des échelles et des trappes. Concevoir 
une scénographie aussi minimale pour la Cour d'honneur est en soi audacieux, mais 
cette dernière sert-elle le spectacle ? Les membres de la distribution, Pierre Arditi le 
premier, sont d'excellents acteurs. Le personnage d'Agnès, interprété par Agnès 
Sourdillon, est même parfois émouvant. Pourtant leur jeu, tout autant que les cos
tumes qu'ils revêtent, sont empesés d'un classicisme qui engonce l'œuvre dans une 
esthétique passéiste. Le tragique que Bezace préconise ne parvient pas à s'incarner sur 
scène : soit que le comique le supplante malgré tout, ou alors que le tragique est si 
souligné que le spectateur y résiste, saisissant trop bien sur quel territoire on veut le 
conduire. La bande sonore cherche elle aussi à faire entendre la gravité de l'œuvre ; 
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mais elle ne parvient qu'à ternir les ressorts comiques qui font le génie de Molière. Il 
y a décidément un vide entre le rire et la tragédie, et, aussi ténu soit-il, c'est précisé
ment dans cet interstice que cette École des femmes s'enlise. 

La danse 
Il est de plus en plus courant de voir s'inscrire, au sein de la programmation d'un fes
tival de théâtre, des spectacles de danse. Souvent parce que les genres sont perméables 
et les étiquettes douteuses, mais parfois aussi pour le seul besoin de souligner l'influence 
des créateurs de la danse sur ceux du théâtre. Il y avait en 2001 à Avignon sept spec
tacles de danse et un seul dit de danse-théâtre. Une présence des plus souhaitables 
quand on sait à quel point la danse est de plus en plus le lieu du risque et du dépasse
ment artistique. 

Dans le programme double du chorégraphe français d'origine albanaise Angelin 
Preljocaj, le risque est au rendez-vous. La première des deux pièces, Helikopter, s'ou
vre sur une scène nue où seul l'éclairage s'allie au quatuor du compositeur Stock-
hausen pour évoquer le décollage d'un 
hélicoptère. L'utilisation de cette pièce 
musicale comme point de départ d'une 
chorégraphie représente tout un défi : 
l'univers sonore s'apparente à la mu
sique sérielle de Philip Glass où les tur
bines vrombissantes des hélicoptères 
dialoguent avec les cordes du Quatuor 
Arditi. Très technique, cette pièce à six 
danseurs est composée de duos évo
quant le ballet et de scènes de groupe 
où les contrepoids sont d'une grande 
beauté. L'exécution est impeccable, 
mais l'émotion est rarement au rendez-
vous. Sans trop bousculer, cette pre
mière partie parvient du moins à créer 
une ambiance magnifique qui culmine 
dans ce finale où les moteurs des héli
coptères et les bras-hélices frénétiques 
des danseurs semblent s'apaiser en un 
même mouvement. Plusieurs tableaux 
de cette performance laissent un sou
venir vif. Ces images sont liées entre 
elles et soutenues par d'impression
nantes projections au sol : des effets 
abstraits aux apparences aquatique et 
aérienne réalisés par le plasticien vi-
déaste Holger Fôrterer et qui paraissent 
réagir aux mouvements des danseurs. 
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La deuxième pièce, MC 14/22 (ceci est mon corps), est en rupture nette avec la précé
dente. Quinze interprètes exclusivement masculins vont, en quelque sorte, danser 
l'histoire de l'homme (cette fois, au sens strict du terme) en une suite de tableaux tous 
plus percutants les uns que les autres. Dans l'obscurité, couchés en position fœtale sur 
ce qui semble être des lits superposés - nous saurons plus tard qu'il s'agit de six tables 
de métal brossé, accessoires fondamentaux de ce ballet - , les hommes naissent et 
s'extirpent un à un de leur nid. Puis, la réalité ou l'âge adulte les rattrape et survient 
le travail, les conflits, les relations amoureuses et la sexualité (entre hommes), la 
maladie et les soins. Autant de phases de la vie qui sont ici exprimées par le seul pou
voir du corps dansé. De stupéfiantes figures impliquant les douze danseurs vont con
vier sur scène des pans entiers de l'histoire de l'art. Les corps vont littéralement repro
duire des tableaux et des sculptures marquantes. Puis, tout cela sera souillé ; vien
dront ternir l'image de l'homme la guerre, les luttes de toutes sortes, la torture. Les 
tables qui auront servi au banquet deviendront une barricade, et les hommes qui se 
seront lavés et soignés auparavant en viendront aux coups. Dans cette profusion de 
beauté et de violence, une scène demeure toujours très présente à mon esprit : un 
homme s'acharne à reprendre une série de mouvements, même si chaque fois un autre 
homme ligote une nouvelle partie de son corps avec du ruban gommé. Il est boulever
sant de voir le danseur s'échiner à s'exécuter sur une seule jambe alors qu'il est 
presque recouvert de ruban. Cette scène exprime avec peu de moyens mais avec force 
la lutte perpétuelle de l'homme, son acharnement à exister. Le travail de Preljocaj, à 
la fois technique et voluptueux, aride et caressant, constitue ma révélation du festi
val. D'une grande théâtralité, sa seconde pièce surpasse la majorité des spectacles 
auxquels j'ai assisté à Avignon. 

MC 14/22 (ceci est mon corps), 

chorégraphie de Angelin Preljocaj, 

présentée au Festival d'Avignon 

2001.Photo :© Festival d'Avignon. 

Pour sa part, l'auteur, chorégraphe, metteur en scène, cinéaste et plasticien Jan Fabre 
a beaucoup fait parler de lui à Avignon cet été. Il faut dire qu'en plus de présenter 
dans la Cour d'honneur sa dernière création scandaleuse, Je suis sang, ses sculptures 
à coléoptères - l'une d'entre elles étant d'ailleurs l'emblème du festival cette année -
étaient exposées sous le titre Umbraculum. On a également pu visionner cinq de ses 
courts métrages dans un cinéma de répertoire d'Avignon. La démarche de ce créateur 
belge est incomparable. À la manière de Wagner, il est en quête d'une œuvre d'art 
totale. Puisant au ballet, à l'opéra comme à la danse contemporaine, ses œuvres mo
numentales constituent une vaste exploration des potentialités du corps. Je suis sang 
est une belle expression des obsessions du créateur. Cette fois, Fabre utilise la 
métaphore du sang pour interroger le corps, pour en sonder les plus extrêmes limites. 
Sur un poème incantatoire (en français et en bas latin) aux accents prophétiques - qui 
fait davantage office d'accompagnement musico-langagier que de support narratif - , 
les vingt et un danseurs (pour ne pas dire athlètes) et musiciens de ce spectacle vont 
entrer dans une transe cathartique dont le spectateur, outré ou conquis mais rien 
entre les deux, sortira transformé. Fabre, avec cette audace de l'abstraction et cette 
passion pour le monumental, a relevé haut la main le défi de la Cour d'honneur. 
Jusqu'à la toute fin, les hommes et les femmes, nus, vêtus d'armures ou de robes de 
mariée, danseront frénétiquement sur une scène couverte d'hémoglobine, et l'artiste 
rappellera ainsi avec son « conte de fées médiéval » que, depuis les tréfonds de l'hu
manité, une rivière de sang s'abreuve de nos haines et vient vers nous. 

11111103-2002.21 149 



s 

Le Pays lointain 
Porter à la scène le Pays lointain1, cette œuvre testamentaire de Jean-Luc Lagarce, 
auteur chéri en ce moment en France, c'est prendre le risque du verbe. Car il s'agit 
indéniablement, lorsqu'on aborde la dramaturgie lagarcienne - et avec cette pièce 
encore davantage - , d'une incursion dans un territoire où la parole prend toute la 
place. Le Pays lointain, dernier texte de Lagarce, terminé quelques mois avant sa 
mort, est l'expansion de Juste la fin du monde1, où le personnage de Louis, apprenant 
qu'il est atteint du sida, décide de renouer avec sa famille pour leur livrer ce lourd 
secret. La principale différence entre les deux textes est l'ajout, à cette famille géné
tique, d'une autre galerie de personnages constituant la famille choisie : tout d'abord, 
l'amant et le père, décédés, puis l'ami de longue date et les amants de passage. Le met
teur en scène François Rancillac, déjà à son troisième Lagarce, a choisi de monter 
l'intégralité du texte. Toutes les hésitations, les répétitions et les reformulations si 
caractéristiques de la langue de l'auteur prennent dans ce cadre une proportion si im
pressionnante qu'elles peuvent finir par lasser. Prélever quelques passages n'aurait en 
rien amoindri l'œuvre, bien au contraire ; en allégeant le texte et en privilégiant cer
taines scènes, il me semble que l'effort de Lagarce pour être entendu aurait été davan
tage respecté. 

Le Pays lointain de Jean-Luc 

Lagarce, mis en scène par 

François Rancillac, présenté 

au Festival d'Avignon 2001. 

Photo :© Festival d'Avignon. 

En contrepartie, la mise en scène que signe Rancillac est d'une grande beauté visuelle. 
La scénographie fabuleuse de Raymond Sarti est sans contredit la grande force de 

1. Cette production a été présentée sur quelques scènes québécoises à l'occasion de l'événement « La 
France au Québec/la saison ». 
2. C'est ce texte qui a été mis en scène par Pierre Bernard et Serge Denoncourt à l'Espace GO en jan
vier 2002. 
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cette production : un plateau entièrement composé de lits - lieu polysémique de 
l'amour et de la mort - accolés les uns aux autres et recouverts d'édredons vert et 
ocre, offrant la vision de champs observés par le hublot d'un avion. Avec beaucoup 
d'intelligence, le jeu des acteurs tire profit des innombrables possibilités de cet amal
game de lits. Les personnages y dorment, s'y replient, s'y protègent et supportent la 
douleur engendrée par la maladie. L'espace entourant les lits est aussi savamment uti
lisé pour certaines entrées et sorties. Les espaces vides entre certains lits expriment les 
gouffres affectifs et ceux de la communication, qui éloignent les personnages et qui 
forment, en fin de compte, toute la trame du texte de Lagarce. 

Bien que le spectacle soit trop long (près de quatre heures) et que les coupures qui 
s'imposaient n'aient pas été faites, le travail de Rancillac est difficilement contestable. 
Les acteurs, quoique ancrés dans un registre de jeu, disons-le, éminemment cérébral, 
font tout de même preuve d'une grande maîtrise de cette langue si labyrinthique et 
répondent bien aux exigences physiques d'une mise en scène qui leur demande de 
sauter sans cesse d'un matelas à l'autre. L'émotion n'est malheureusement pas souvent 
au rendez-vous. Le drame de Louis, pourtant bien réel, demeure souvent intangible 
pour le spectateur parce qu'il est exprimé par un jeu aussi rationnel qu'irréprochable. 

Combat de nègre et de chiens 

de Koltès, mis en scène par 

Jacques Nichet, présenté 

au Festival d'Avignon 2001. 

Photo : © Festival d'Avignon. 

Combat de nègre et de chiens 
Comment la violence inhérente et 
pourtant tout en retenue des textes 
de Koltès continue-t-elle de nous 
faire frémir ? Entendre Combat de 
nègre et de chiens est un bonheur en 
soi, et la pièce survit assez bien à 
cette incarnation sans grand relief. 
La mise en scène de Jacques Nichet, 
directeur du Théâtre national de 
Toulouse Midi-Pyrénées, misait 
donc sur la langue koltésienne, sans 
établir un lieu ou même une vérita
ble rencontre entre les protago
nistes. Pourtant, elle tente malha-
bilement par la musique et les éclai
rages de nous plonger au cœur de 
cette inquiétante nuit africaine. Sur 
un grand plateau presque vide, les 
personnages s'agitent, se cambrent 
et s'agrippent tandis que le drame 
se resserre inexorablement sur eux. 
Les apparitions d'Alboury, le mes
sager noir, parce qu'elles se font de 
la salle, alourdissent le spectacle et, 
quoique le jeu des quatre inter
prètes soit crédible, il est difficile 
d'être empathique à la panique qui 
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les gagne. Il faut dire qu'après la mise en scène de Brigitte Haentjens au Théâtre du 
Nouveau Monde en 1997, où une ambiance particulièrement angoissante avait été 
créée et où chacun des personnages avait été campé avec beaucoup de nuances, il était 
difficile de me surprendre. La mise en scène de Nichet, honnête mais sans génie parti
culier, prouve tout au moins la puissance mythique de la fable koltésienne. 

Shakespeare 
Le décor du Macbeth mis en scène par Sylvain Maurice à la Baraque Chaban est une 
véritable leçon de sobriété. Pour recevoir la terrible tragédie politique et humaine 
qu'est le destin de Macbeth, le metteur en scène et son scénographe Renaud de 
Fontainieu ont choisi le plus grand des dénuements : « Je revendique la simplicité, des 
décors presque naïfs, modestes : faire juste entendre l'essence des choses. Le théâtre 
n'est-il pas le lieu où la langue est portée à l'incandescence3 ? » Privilégiant les effets 
de la lumière sur les diverses configurations de paravents acajou, ils se rallient au 
texte de Shakespeare et refusent d'aller à l'encontre de toute l'immatérialité intrin- Macbeth, mis en scène par 
sèque à un univers où la peur règne bien plus impitoyablement que les puissants, Sylvain Maurice, présenté 
comme le font certaines scénographies pompeuses et mises en scène en plein air. au Festival d'Avignon 2001. 

Photo : © Festival d'Avignon. 

Conscient du risque que représente la mise 
en scène de pièces tragiques - surtout 
Macbeth, réputée pour être l'œuvre la plus 
casse-gueule du grand Will - , Sylvain 
Maurice considère « qu'on doit monter la 
tragédie avec légèreté ; ne pas la "jouer" 
mais la faire advenir4 ». Il y est parvenu en 
dépouillant l'environnement scénique, en 
misant sur le jeu des acteurs et sur leur 
parole, qui est la seule véritable expression 
du sens de la pièce. Il faut dire que 
Maurice fait preuve dans sa distribution 
d'un parti pris très clair : toute la distribu
tion est plus jeune que ne le veut la tradi
tion, mais c'est dans le couple meurtrier 
que cette jeunesse est des plus prégnantes. 
Maurice ne voit pas son Macbeth au
trement que comme un jeune homme 
habité par une soif de vivre et de prendre 
possession de son destin. Pour le specta
teur, ce choix transforme la compré
hension des motivations qui président aux 
actes du couple, celles-là mêmes qui expri
ment aussi la façon inextricable dont le 
bien et le mal sont liés. 

3. Cité par Fabienne Pascaud, « En terres tra
giques », Télérama Avignon 2001, p. 63. 
4. Ibid. 
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Hamlet, mis en scène 

par Krzysztof Warlikowski, 

présenté au Festival 

d'Avignon 2001.Photo: 

© Festival d'Avignon. 

Il faut voir avec quelle habileté le percussionniste présent sur scène parvient à im
primer un rythme au spectacle, à créer des ambiances et à évoquer dans ce décor mi
nimal, en complicité avec l'éclairagiste, les multiples lieux réclamés par le texte de 
Shakespeare. Les entrées et les sorties s'enchaînent sans temps mort. Le jeu des 
acteurs est vif et incarné, il puise au grotesque et évoque avec un savant dosage le 
Grand-Guignol. Usant de la grimace, Macbeth rappelle le père Ubu et même parfois 
le Macbett de Ionesco. Des costumes contemporains aux subtiles touches écossaises, 
on retient des détails comme les couronnes de carton qui insistent sur le risible de cer
taines ambitions politiques. Une mise en scène beaucoup plus efficace, donc, que celle 
à laquelle le public du Théâtre du Nouveau Monde a eu droit en mars 2001. Un texte 
d'ailleurs considérablement plus audible ici, et dont les accents et les intentions 
étaient mieux logés. 

Avec sa production de Hamlet, le Polonais Krzysztof Warlikowski offrait une vision 
bien décapante du classique shakespearien. Metteur en scène très actif entre autres 
sur les scènes de Varsovie et de Tel-Aviv, il a déjà quelques Shakespeare à son actif et 
a déjà monté Koltès en Pologne et en Croatie. C'est sur un plateau vide, encadré par 
deux séries de gradins se faisant face, que ce Hamlet sans comparaison fut donné. Le 
texte est en polonais et, bien que la représentation soit surtitrée en français, le spec
tateur suffisamment familier avec les aventures de cette famille du Danemark sera 
tenté - et il aura bien raison - d'oublier la traduction pour se consacrer à la grande 
beauté des images créées par les corps évoluant sur scène. Warlikowski a insufflé une 
urgence, une énergie de désespoir à l'histoire de Hamlet : c'est un être écorché qu'il 
nous présente, vivant une véritable descente aux enfers. 

La quête d'identité du héros shakespearien n'aura jamais été aussi décisive, au cœur 
de tous les événements qui composent la pièce. Le Hamlet interprété par Jacek 
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Poniedzialek semble happé par un tourbillon de démence. Dégoûté de la vie au plus 
profond de lui-même, ce Hamlet détruit tout sur son passage. Il fait tomber les 
masques, ébranle les tricheurs mais ne reconnaît plus ses alliés. Sa propre hypersen
sibilité le rendant insensible aux autres, il va anéantir Ophélie et la conduire tout 
droit à la mort. Sexualisé à l'extrême, il s'adonne tout aussi maladivement à des rap
ports sexuels troubles et puérils avec les hommes, les femmes et même avec sa mère. 
Par la négation de sa personnalité, il va tenter de se définir. En affrontant tous ceux 
qui l'entourent, en les défiant, Hamlet livre un véritable combat de boxe contre toute 
une galerie de personnages, et chaque round le laisse plus abîmé. Warlikowski signe 
une mise en scène qui révèle toute la souffrance du personnage de Hamlet. La gravité 
y côtoie le clownesque avec aisance : le meurtre survient, et le carnaval devient pro
cession funéraire en un même élan. L'orgue est omniprésent, ses accords lancinants 
escortent à merveille l'infime comme l'emphatique. Cette façon dont les scènes s'ar
ticulent en se superposant les unes aux autres dans une combinatoire qui semble lit
téralement renouveler le chef-d'œuvre shakespearien pourrait servir de modèle de 
mise en scène. Une grande réussite qu'on souhaite avoir la chance de voir un jour au 
Québec. 

Drôle d'objet théâtral que cet Anatomie Titus Fall of Rome ! C'est en 1984 que 
Heiner Mùller termine l'écriture de sa version de Titus Andronicus, un « commen
taire de Shakespeare » comme l'étaient Macbeth et Hamlet-machine. Pourtant, cette 
nouvelle rencontre entre le regard acéré de Mùller et les 
légendes ancestrales de Shakespeare n'aura jamais 
engendré un texte aussi lourd, long et confus. Le dra
maturge allemand nous a habitués à des palimpsestes 
beaucoup plus brûlants ; ici, le public est accablé par 
trois heures d'un spectacle plein d'imagination, certes, 
mais brouillon et dilué. Malgré que la scène soit peuplée 
d'images vidéo, de téléviseurs, de musiciens et de trou
vailles scénographiques, les aventures sanglantes de ce 
général romain s'opposant aux Goths ne parviennent 
pas à gagner le spectateur, et ce, même si elles sont 
observées à travers la lorgnette des grandes lacérations 
allemandes, exprimées ailleurs avec plus de succès par 
Mùller. 

Bérénice 
C'est une Bérénice très abstraite que le metteur en scène 
Frédéric Fisbach et le chorégraphe Bernardo Montet ont 
sculptée. Un espace scénique incroyablement froid : un 
plancher de bois pâle, quelques bancs unissant bois et 
métal et, surtout, une dizaine d'imposantes plaques de 
verre qui roulent sur scène pour donner lieu à maintes 
configurations, un labyrinthe de verre dans lequel la 
lumière solaire des projecteurs latéraux vient miroiter. 
Dans ce dédales les acteurs vont se perdre, se frapper 
aux cloisons et en être parfois même prisonniers. 

Bérénice, mise en scène par 

Frédéric Fisbach, présentée 

au Festival d 'Av ignon 2001 . 

Photo : © Festival d 'Av ignon. 
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Kristin Scott Thomas dans 

Bérénice, mise en scène par 

Lambert Wilson, présentée 

au Festival d'Avignon 2001. 

Photo : © Festival d'Avignon. 

L'exposition de la pièce est préenregistrée et 
nous provient d'un ghetto blaster. Les 
acteurs vont successivement quitter leurs 
sièges de la première rangée pour monter 
sur scène. Tandis que le texte nous parvient 
par des enceintes acoustiques tradition
nelles, les acteurs expriment les situations 
par leurs mouvements et un jeu sur la 
proxémique. 

Cette production, en misant sur une utili
sation quasi picturale du corps, relègue le 
texte de Racine au second plan (il est sou
vent désincarné, traduit en hébreu ou alors 
modifié sur le plan sonore). La rigueur lan
gagière de la tragédie semble ici accessoire. 
Privilégiant les effets et un langage corporel 
très abstrait s'apparentant à la danse sans 
jamais en avoir la cohérence, cette Bérénice 
a le mérite de décaper la tragédie. Les con
cepteurs, dans leur recherche de la vérité 
actuelle du destin de Bérénice, n'hésitent 
pas à remettre en question l'impérialisme 
du texte et les conventions esthétiques tradi
tionnellement associées à la tragédie raci
nienne. C'est pourtant dans la finale mys
térieuse où les trois interprètes, ayant revêtu 
la toge antique, prononcent leur texte am
plifié et distordu dans la pénombre, que le 
propos semble enfin rendu dans sa dimen
sion universelle. Comme si le spectacle 
avait atteint, un bref instant, les origines 
mythiques de l'histoire qu'il racontait. 

La comparaison était inévitable, sur toutes 
les lèvres des festivaliers il y avait cette 
question : laquelle des deux Bérénice aura 
la cote ? C'est que l'acteur et metteur en 

scène Lambert Wilson présentait lui aussi sa vision du classique de Racine. Tirant 
profit des murs et de l'âme du cloître des Carmes, le spectacle de Wilson, de facture 
beaucoup plus classique que celui de Fisbach et Montet, mettait en vedette, dans le 
rôle-titre, la comédienne anglaise Kristin Scott Thomas. Bien connue pour ses nom
breux rôles au cinéma (du Confessionnal de Robert Lepage au Patient anglais de 
Anthony Minghella), la comédienne jouait pour la première fois sur une scène 
française. Wilson, qui s'était d'ailleurs attribué le rôle d'Antiochus, signait une mise 
en scène des plus sages. Il a ancré sa tragédie dans un décor minimal qui souligne, 
comme le reste de la mise en scène, l'importance du père de Titus, les affres du 
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pouvoir et le poids que représentent la tradition et la lignée paternelle lorsque doit 
être prise une décision concernant à la fois l'amour et la politique. Les acteurs, 
quoique vêtus de costumes d'une noblesse toute contemporaine, ont adopté un jeu 
très classique, qui sombrait parfois dans les plaintes et les cris, corroborant ainsi les 
préjugés de plusieurs envers la tragédie. 

Ainsi, aucune des deux lectures ne semblait vraiment satisfaisante ; ce que l'une ga
gnait en audace esthétique, elle le perdait en clarté, et vice versa. Un compromis entre 
ces deux voies aurait été souhaitable, une forme impure qui aurait eu l'avantage de 
permettre au dilemme de Titus de se faire mieux entendre. 

Les Hommes dégringolés 
Assister à ce spectacle, c'est accepter d'entrer en entier dans l'univers très singulier de 
Christophe Huysman. Auteur, metteur en scène et interprète, ce touche-à-tout de 
trente-deux ans a déjà derrière lui des expériences importantes. Dès sa sortie du 
Conservatoire national de Paris, il aura la chance de travailler avec des artistes aussi 
déterminants que Philippe Minyana et Robert Cantarella. Après avoir créé le Monde 
HYC au Festival de Dijon (un spectacle qui durait seize heures !), il présentait avec 
deux complices sa dernière création à Avignon : les Hommes dégringolés. C'est en 
voyageant dans les zones instables du Moyen-Orient, de la Jordanie à Israël, que 
Huysman a écrit cette pièce. Il est même passé par les Nations Unies, à New York, 

Les Hommes dégringolés 

de Christophe Huysman, 

présentés au Festival 

d'Avignon 2001.Photo: 

© Festival d'Avignon. 
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où il a rencontré les diplomates qui dosent paix et guerre dans le monde. En posant 
sur les horreurs de la guerre, du meurtre et de l'ethnocentrisme son seul regard de 
poète dubitatif, il a élaboré sa foisonnante charge politique. 

Présenté à la chapelle des Pénitents Blancs, ce spectacle en treize tableaux, hybride à 
tous points de vue, mettait en scène trois hommes en perte de repères. Pour tout 
décor, une table, quelques chaises, un coffre et quelques bibliothèques désaxés, un 
minimum d'accessoires et surtout un écran sur roulettes couvrant toute la largeur de 
l'espace scénique. La représentation mise beaucoup sur les apports du multimédia. 
Au texte très poétique - parfois même abscons - déclamé par trois comédiens aux 
personnages indistincts, se superposent des voix off et des projections diverses : 
extraits de film, images fixes ou encore provenant d'une caméra qui capte l'action se 
déroulant sur scène. Du montage vidéo au documentaire politique, l'image de syn
thèse est un discours tout aussi influent du spectacle que le texte lui-même. Bien 
qu'ayant voyagé très loin de chez lui, Christophe Huysman enracine cette histoire au 
creux de sa propre psyché. N'est-ce pas ce qui caractérise le regard singulier 
de l'artiste ? 

La Promise de Xavier 

Durringer, présentée au 

Festival d'Avignon 2001. 

Photo :© Festival d'Avignon. 

La Promise 
La plus belle découverte de ce festival, en ce qui me concerne, est l'écriture à la fois 
poétique et percutante du dramaturge, metteur en scène et réalisateur français Xavier 
Durringer. Présenté au Théâtre Municipal, sa dernière pièce, la Promise, est une 
œuvre politique et humaniste qui 
sonde les fondements pervertis de la 
morale humaine. Lorsque le soldat 
Zeck revient chez lui après la guerre, 
sa promise, Lucia, est enceinte de l'en
nemi. Auprès d'elle, sa mère Ana (un 
personnage qui rappelle la mythique 
figure de Mère Courage tiraillée 
entre la chair de sa chair et la réalité 
de la guerre) et son frère Daniel ten
tent de survivre à l'épreuve de la 
guerre, sans y prendre part de la 
façon dont Zeck aurait bien voulu 
qu'ils le fassent. Autour d'eux, et 
c'est là toute l'originalité de cette his
toire, plane un spectre au discours 
prophétique. Un fantôme que seule 
la promise peut voir puisqu'il n'est 
autre qu'une apparition d'outre-
tombe d'Ibrim, l'homme qui l'a vio
lée, le père de l'enfant qu'elle porte. 
Ce personnage est passionnant 
parce qu'il est chargé de signifi
cations antagonistes. Il est à la fois 
diabolique et divin, violeur et 
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rédempteur, source du mal et annonciateur d'un futur meilleur : terriblement 
humain ! 

Le texte de Durringer pose toutes les questions qui nous hantent. Pourquoi tant de 
malheurs, de guerre, de haine et de destruction ? Qui est responsable ? Quel est le 
rôle des nations, de l'argent et des religions dans ces éternels conflits ? Durringer 
remet ici en cause les rouages sans fin de l'histoire des peuples, le cycle dont l'hu
manité est prisonnière depuis toujours. De grandes questions bien posées, sans didac
tisme ni moralisation : de quoi donner une leçon de théâtre à certains créateurs « poli
tisés » de chez nous. Les personnages de la Promise évoluent dans un environnement 
tout simplement magnifique. Manifestement beaucoup d'argent a été accordé à cette 
dimension du spectacle, mais avec raison puisque les ruines monumentales de l'église 
endommagée par les bombardements où la famille a trouvé refuge et les lumières 
cryptiques dignes des forêts shakespeariennes qui la balaient confèrent au spectacle 
les allures d'apocalypse et le mysticisme qui lui sont indispensables. Cette scénogra
phie prouve qu'il est possible de réaliser un environnement scénique imposant sans 
miser sur des effets gratuits ou écraser le reste de la représentation par un lieu à la 
majesté gênante. 

La convoitise du pouvoir 
De cette douzaine de spectacles se dégage très distinctement l'interrogation de 
l'homme désemparé face à la violence et à la guerre. Ce qu'on rencontre le plus sou
vent dans ces univers dramatiques est l'influence du politique et d'une quête effrénée 
du pouvoir sur le destin de l'homme, sur son désir de bonheur, d'intimité et d'amour. 
Que ce soit la désillusion de Bérénice face au désistement de Titus, ou encore celle de 
Hamlet face à la vilenie des hommes, c'est toujours ce même constat qui s'impose. 
Que ce soit par la soif de pouvoir des diplomates de Christophe Huysman ou par 
l'instinct militaire de Macbeth, celui du Zeck de Durringer, du Cal meurtrier de 
Koltès ou encore des mâles virils de Prelijocaj, c'est le même délire guerrier qui habite 
ces hommes. Pourtant, certains textes offrent un espoir ou plutôt annoncent un 
renouveau. Le discours prophétique du spectre dans la Promise ou encore l'annonce 
avec Je suis sang d'une autre forme d'existence succédant au chaos actuel nous ras
surent sur le désir de la part des créateurs de voir une ère de paix supplanter le régime 
de violence qui échoue aujourd'hui, lamentablement, j 
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