   STAGE « TRAVERSES 7ème édition » DU 17 JANVIER 2012 (10h – 17h)
                                   au Parvis St Jean à Dijon.
Présents :

1) Partenaires institutionnels :

Jeanne-Marie Pietropaoli et Aurélie Cognard pour le TDB.

Marc Bussière, I.A.-I.P.R. en charge du Théâtre.

2) Enseignants :

Sophie Quenault, lycée Raoul Follereau à Nevers.

Fabienne Rivat, lycée René Cassin à Mâcon.

Jean-Marc Remy, lycée Anna Judic à Semur-en-Auxois.

Bruno Cardi, lycée Léon Blum au Creusot.

Nathalie Laurent, lycée Julien Wittmer à Charolles.

Eric Malnoy, lycée Hilaire-de-Chardonnet à Chalon-sur-Saône.

Lydie Desvignes, lycée Montchapet à Dijon.

Marie-Sabine Baard, lycée Stephen Liégeard à Brochon.

Hélène Néault, lycée Stephen Liégeard à Brochon.

Frédérique Lemaire-Bernard, lycée Louis Davier à Joigny.

Yves Moalic, coordonnateur (compte rendu et photos.)

3) Metteur en scène et animateur du stage : Eric Ferrand.

                      [image: image1.jpg]



           Le stage se déroule en deux parties : une première, théorique, consistant en une conférence d’Eric Ferrand destinée à décrire minutieusement sa création et à en expliciter les partis pris ; une seconde, plus courte, au plateau, où le metteur en scène demandera aux professeurs volontaires de tenter une mise en voix de deux passages qui s’inscrivent dans la cohérence fondatrice du projet.

A) Conférence et échanges sur le spectacle que les professeurs et les élèves participant à Traverses 7 ont vu au parvis St Jean : Les Mouches de Jean-Paul Sartre, mise en scène d’Eric Ferrand.

1) Genèse du projet : une création qui nous oblige à connaître les précédentes créations d’Eric Ferrand pour identifier les grands axes idéologiques et dramaturgiques des Mouches.
        Eric Ferrand est, à l’origine, un musicien, auteur-compositeur. Son parcours a commencé par des installations pour des spectacles de danse. Il a également mené un travail sur la captation de la parole  et a fait du théâtre musical. Il a mis en scène Suite de Philippe Minyana en 2005 : il s’agit d’une écriture musicale, d’une expérience de recherche autour de la musicalité de la parole soulignée par des instruments.
Ensuite, il a conçu des installations sonores ayant pour matériau essentiel la voix humaine.

Puis il a monté dans des centres sociaux des Chroniques de Xavier Dürringer centrées autour du thème de la violence conjugale. Ces travaux étaient essentiellement destinés à un public qui ne fréquente pas les lieux traditionnels de la culture.

Ses créations théâtrales se sont également tournées vers des centres commerciaux, avec un objectif clairement assumé : celui d’interpeller les clients, dans l’espoir de les conduire à mettre en question et à contester les fondements de la société de consommation.
En 1997-1998, il conduit un important projet au Centre Hospitalier Spécialisé de la Chartreuse à Dijon : un recueil de paroles des patients est réalisé pendant six mois, ce qui aboutira à l’écriture d’un conte musical dans lequel prennent place de nombreuses parties chantées. Cette création débouchera sur la diffusion d’un CD audio cofinancé par la D.R.A.C. de Bourgogne.

C’est ensuite que la compagnie d’Eric Ferrand prendra son nom toujours actuel : L’Oreille interne.

L’étape essentielle qui suivra est constituée par une création qui fera date, celle d’Œdipe tyran, adaptation de la tragédie de Sophocle. La mise en scène de cette œuvre sera centrée sur la question politique, en relation directe avec la récente élection du Président Sarkozy. 

Le chœur d’Œdipe tyran critique l’homme en proie à l’hybris, celui qui se croit l’égal des dieux et outrepasse ses prérogatives. Cette création constitue une réflexion sur le rôle des médias et sur les discours politiques. La vidéo y est largement utilisée, et une installation sonore constitue le grand défi de ce spectacle : quinze haut-parleurs sont situés dans la salle de spectacle ; chacun diffuse la parole d’une personne différente. Il s’agit de quinze pensionnaires de trois maisons de retraite ; leur parole a été recueillie par Eric Ferrand dans leurs établissements respectifs. C’est cette parole diffusée pendant le spectacle qui constitue le chœur.
La mise en scène de cette tragédie a amené Eric Ferrand à s’intéresser à la question du sacré dans le théâtre et en particulier à celle du rapport des personnages avec le divin. C’est de là que naîtra ensuite tout naturellement le choix de monter Les Mouches de Sartre, dont la particularité est de résoudre cette question dans le cadre de l’existentialisme athée.
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2) La mise en scène des Mouches par Eric Ferrand : ses partis pris philosophiques et esthétiques.
Tout le monde s’accorde à reconnaître que le texte est très long et très bavard, parfois maladroit, et généralement peu théâtral : on sent qu’il s’agit d’une œuvre écrite par un auteur qui n’est pas habitué aux exigences dramaturgiques. Son centre d’intérêt, c’est la philosophie existentialiste, et la manière dont cette doctrine peut concerner notre rapport à la liberté.
Pour celui qui s’attaque à ce texte aujourd’hui, il s’agit de monter une vraie tragédie dans laquelle on démonte les mécanismes de cette même tragédie. L’homme y échappe aux dieux et y affirme sa liberté.

Le choix a donc été fait d’évacuer le contexte historique propre à l’écriture du texte (l’Occupation), les allusions à Pétain et à sa connivence avec les autorités de l’Eglise. Pour Eric Ferrand, la pièce se résume à trois notions cardinales : liberté, jeunesse et rapport au divin.

Cette œuvre offre une description approfondie du monde de l’adolescence : Oreste se dégage de l’emprise du pédagogue, et il tue le « couple parental. »
Le crédo existentialiste de la conquête de la liberté par l’individu est central dans la pièce, et Oreste y symbolise de manière emblématique l’engagement au sens sartrien du terme. Le Pédagogue, quant à lui, incarne l’intellectuel traditionnel et conservateur, non engagé, de type gidien, que Sartre critique comme étant un des responsables du désastre dans lequel se trouve plongée l’Europe à l’heure où il écrit sa pièce.

                                            [image: image5.png]



Dans une tragédie, le héros doit être transformé à la fin. Le public doit voir cette métamorphose. Dans Les     Mouches, ce qui doit ressortir, c’est le passage à l’âge adulte par un acte fondateur.   Une réflexion centrale est également menée sur la peur et ses conséquences sur la société. Cette réflexion concerne des thèmes connexes : le pouvoir, la culpabilité, le remords, et rejoint la forte critique que Sartre adresse aux religions. La mise en scène a voulu mélanger les signes propres aux différentes confessions pour n’en stigmatiser aucune (voile, kippa, vêtements monastiques…) Le rapport au divin est montré d’une manière aussi concrète que possible, sans que l’on s’arrête pour autant à un avatar particulier de la pensée religieuse.
      Le choix a été fait de respecter scrupuleusement les didascalies. 
    La vidéo, fragmentée, présentant un mouvement lent, est au service de l’imaginaire et veut éviter de parasiter l’attention du spectateur.
En ce qui concerne la scénographie, quatre vidéo-panneaux, rectangulaires et mobiles, conçus à taille d’homme, présentent les images émanant d’un système de vidéo-projection. Le seul point fixe, c’est le panneau sur lequel sont projetées toutes les portes côté cour. C’est le pivot du spectacle. Cette porte en demi-cercle est reportée au sol pour figurer d’autres éléments du décor.

Le fond de scène est déshabillé. Cela permet la projection de l’essaim de mouches, de la ville au lointain, et cela rend possible le dernier tour de magie de Jupiter (l’apparition du cosmos.)

Le principe de cette scénographie est de faire oublier la technique. La statue de Jupiter, constituée par un comédien enduit d’argile qui tourne imperceptiblement sur un plateau en étant filmé, met 45 minutes à faire un tour complet.
Les coulures de sang sont appliquées à une modélisation photographique qui permet d’obtenir un décor en 3D réalisé par le vidéaste, en collaboration avec un site américain spécialisé dans cette technologie.
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L’environnement sonore et musical est le fruit d’une collaboration entre Eric Ferrand et Vincent Lebègue. Le but était de parvenir à un son qui ne soit pas figé. Cela a nécessité l’installation de dix haut-parleurs disséminés dans le Parvis St Jean. Dix chants ont été composés en grec à partir de chants écrits par Euripide, Sophocle et Eschyle. Ces pièces vocales ont été écrites en s’inspirant de la gamme grecque originelle. 

Les comédiens ont commencé chaque répétition par une séance de chant. Sur scène, on entend ces chants   par bribes, comme s’ils étaient portés par le vent.
Deux micros sont placés au dessus du plateau, qui déclenchent les effets sonores paramétrés de manière aléatoire par l’intermédiaire d’un dispositif informatisé. Le bruitage relatif aux apparitions des mouches est donc différent d’un soir à l’autre.

3) Les comédiens, les personnages et leur rapport au mythe.

Le choix d’une femme pour incarner le personnage du Pédagogue a été fait pour contrebalancer la vision réactionnaire dont cette pièce est empreinte en ce qui concerne la condition féminine. Le personnage d’Oreste est en effet présenté comme supérieur à une Electre qui n’a pas la force d’assumer ses actes et qui demeure soumise à l’ordre établi, prisonnière de ses peurs et de son sentiment de culpabilité.
Les deux jeunes comédiens ont beaucoup travaillé en amont du spectacle et se sont beaucoup investis dans leurs rôles pour aboutir à ce duo central : la crédibilité de ce duo est en effet essentielle à la démonstration philosophique de Sartre, à la leçon d’existentialisme appliqué et vulgarisé qu’il a voulu donner à travers cette pièce.

Le choix du metteur en scène a été d’obtenir un contraste très fort entre ces deux figures juvéniles d’une part, et les quatre autres personnages d’autre part, et de faire apparaître une transformation éclatante dans le personnage d’Oreste entre le premier acte et le dernier, une transformation qui soit perceptible à travers la voix, la gestuelle et le regard du comédien.
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Le fait qu’il y ait trois générations de comédiens présentes sur le plateau a été un atout considérable pour cette création, l’effet de tutorat ayant joué pleinement dans les relations entre les plus jeunes et leurs aînés.

En ce qui concerne les différentes versions du mythe, la trilogie d’Eugène O’Neill : Le Deuil sied à Electre, écrite en 1931, a servi pour dessiner le personnage de Clytemnestre, pour lui donner ses contours dramaturgiques. La langue de la Clytemnestre de Sartre est très proche de celle de Sophocle, alors que Sartre a voulu introduire la modernité de 1940 dans la langue d’Electre (la mode zazoue…) Son écriture est donc assez disparate, ce qui doit se traduire par des contrastes scéniquement perceptibles. 
Il faut admettre qu’on a affaire à un texte très littéraire, et bien peu théâtral. La volonté de Sartre était avant tout que son propos philosophique soit compris par tous, que sa doctrine soit accessible au plus grand nombre. D’où le choix de passer par la scène pour diffuser son message. On a ainsi des scènes de comédie à l’intérieur de la tragédie (scène des soldats, scène des Erynnies.) On a aussi quelques emprunts à Molière (la formule « oui-da » par exemple.) Ce texte dans son ensemble révèle des aspects très naïfs et un côté « fleur bleue. » Certaines scènes sont très cinématographiques, avec les stéréotypes des films burlesques du début du XXème siècle ou des films sentimentaux des années 1930…
B) La confrontation avec le texte : de la table au plateau.

Une lecture approfondie à la table du premier tableau de l’acte II nous donne l’occasion de réaliser un tuilage des répliques de la foule : cela nous permet de  prendre conscience de l’aspect musical qu’a pris la mise en voix du texte par les comédiens. Cet exercice donne une dimension chorale à l’extrait. Le caractère ludique de l’expérience met bien en valeur les préoccupations rythmiques ayant guidé le metteur en scène qui, ne l’oublions pas, est un musicien de formation…

Ensuite, le passage au plateau se fait autour de deux extraits : 

-Acte I : Oreste et le Pédagogue devant le palais.

-Acte III : Oreste face à Jupiter qui s’avoue vaincu et admet que le temps est venu pour lui d’envisager son crépuscule.
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Le premier duo est composé d’Oreste et du Pédagogue, le second : d’Oreste et Jupiter.
Plusieurs tandems pédagogiques s’essaient au plateau sous la direction bienveillante d’Eric Ferrand.

L’arrière-pensée du metteur en scène est de mettre en lumière la métamorphose d’Oreste entre le premier acte et le dernier. 
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Chaque duo commence par effectuer une lecture théâtralisée du texte, puis se lance dans une proposition de mise en espace qui est ensuite analysée par le metteur en scène. La même démarche est appliquée aux deux extraits choisis.
Cet exercice permet de faire émerger la ligne directrice qu’Eric Ferrand a voulu donner à sa création : Les Mouches, c’est l’histoire d’un personnage initialement ordinaire, frileux et inhibé, intellectuellement paralysé par les préjugés que lui a inculqués son maître, qui va peu à peu accéder au statut de héros, c’est-à-dire, tout simplement, d’homme libre. Cela doit se voir dans toute la personne du comédien qui, après avoir incarné l’adolescent emprunté et « coincé » du premier acte, doit rendre crédible le philosophe existentialiste exécutant sa glorieuse ascension au milieu du public à la fin du spectacle.
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