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PRÉSENTATION

 

Guy Cassiers est né en 1960 à Anvers (Belgique).
Il suit des études en arts graphiques à l’Académie des
beaux-arts d’Anvers et rejoint de jeunes artistes de sa
génération dans la création de performances. Il
devient successivement directeur artistique
à la Oud Huis Stekelbees à Gand (1987-1993),
au Ro Theater à Rotterdam (1998-2006) et
à la Toneelhuis à Anvers depuis 2006.

Cet ouvrage propose de dévoiler les principes
et fondements du metteur en scène. Plaçant
l’interdisciplinarité au cœur de ses recherches,
il approfondit au fil de ses spectacles le dialogue
entre littérature, théâtre et technologies :
il sollicite la multiplication des stimuli sensoriels
par la vidéo et le son pour capter le spectateur,
tout en renouvelant son expérience. Son théâtre
assume une dimension politique, civique et citoyenne.

 

Edwige Perrot a publié Le Réel à l’épreuve
des technologies aux Presses universitaires de Rennes
en février 2013. Une réflexion sur les arts de la scène
et les arts médiatiques, codirigée avec Josette Féral.
Elle a soutenu en novembre 2013 une thèse sur les
usages de la vidéo en direct au théâtre chez Ivo van Hove et
Guy Cassiers (université Paris 3,
en cotutelle avec l’université du Québec à Montréal).
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INTRODUCTION

 

Guy Cassiers fait partie des metteurs en scène belges les plus importants et les plus prolifiques de la
scène internationale contemporaine. Bien qu’ayant
déjà, en Belgique et aux Pays-Bas, une longue carrière derrière lui, ce n’est qu’en 2006 que le public
français découvre son travail au Festival d’Avignon.
Il y présente son adaptation du roman autobiographique Rouge décanté de Jeroen Brouwers. S’ensuivra, presque chaque année, une nouvelle création :
Mefisto for ever en 2007, Wolfskers et Atropa. La
vengeance de la paix – les deux derniers opus de
son Triptyque du pouvoir en 2008 –, L’Homme sans
qualités en 2010, Sang et Roses. Le chant de Jeanne
et Gilles en 2011, puis Orlando en 2013.

Né en 1960 à Anvers, il poursuit des études en
arts graphiques à l’Académie royale des beaux-arts
d’Anvers. À cette époque, il est peu attiré par le
théâtre qui, à ses yeux, tend à la sclérose, croule non
seulement sous le poids de la tradition mais en est
surtout l’expression même. C’est son attrait pour les
nouvelles formes, son intérêt pour l’expérimentation
– quêtes qu’il partage d’ailleurs avec bon nombre
de ses camarades de l’Académie, parmi lesquels Jan
Fabre et Jan Versweyveld – et son goût pour les collaborations artistiques qui vont finalement l’amener dès le début des années 1980 aux portes de la
performance. De sa formation, il gardera un goût
prononcé pour l’esthétique, la beauté des formes, et
une manière singulière, à la fois sensible, sensorielle
et sensuelle, d’approcher les grandes œuvres de la
littérature. Mais il en repartira surtout marqué du
sceau de l’interdisciplinarité et du “dialogue”. Un
terme qu’il ne cesse d’ailleurs d’employer lorsqu’il
décrit son engagement artistique, comme s’il s’agissait là de la pierre angulaire de son œuvre. Dialogue
qu’il instaure au sein de son équipe (collaborateurs,
acteurs, techniciens) au fil des processus de création,
dialogue qu’il établit entre les disciplines, les matériaux et les médiums engagés dans la représentation,
et puis celui auquel il œuvre depuis ses débuts : dialogue avec le public. Trois directions qui façonnent
non seulement sa vision du théâtre, mais également
sa fabrique des spectacles.

DIALOGUE AVEC LES ARTISTES

C’est précisément la dimension collective, qui selon
lui caractérise le travail théâtral et le différencie des
arts graphiques, qui amène le metteur en scène à
choisir la scène. En effet, au terme de ses études,
poussé par le besoin de travailler avec les jeunes
artistes de sa génération, c’est vers le théâtre qu’il se
tourne. En 1980, il joue notamment dans Geruchten, une pièce écrite et mise en scène par Ivo van
Hove, dont Jan Versweyveld signe la scénographie,
avant de monter ses premiers spectacles dont
Kaspar (1981) de Peter Handke. Pièce qui fait non
seulement office de scène originelle dans son
œuvre, mais qui porte aussi les propres questionnements du jeune plasticien sur sa place dans le
monde du théâtre : Kaspar découvre un monde
qu’il ne connaît pas, dont il n’a ni les clés ni les
codes, et dans lequel il doit apprendre à communiquer en assimilant une langue qui lui est
inconnue. Parce qu’il s’y joue les fondements d’un
être-au-monde et d’un être-à-l’autre, le langage et,
plus exactement, les langages, leur invention, leurs
mécanismes et leur pouvoir feront dès lors partie
intégrante du rapport qu’entretient Cassiers à la
création théâtrale.

Le théâtre lui offre la possibilité de travailler
avec d’autres artistes – qu’ils soient acteurs, auteurs,
musiciens, scénographes, etc. –, de se réunir autour
d’un projet commun et de se mettre à son service,
d’étayer les pistes de création à partir de ce que
chacun peut apporter, d’enrichir son point de vue
par celui d’autrui, de développer sa sensibilité à
travers celle de l’autre, de penser et de créer avec
son prochain – que celui-ci soit handicapé (Daedalus, 1987 ; Tête vue de dos, 1989), étranger (La
Cifra, 1991 ; Kahaani, 1997), très âgé (La Grande
Suite, 2001) ou acteur amateur (Ja, ja maar nee
nee, 2001). Pour le metteur en scène ces expériences ont été tout aussi fondatrices que la première, tant elles lui ont permis d’expérimenter les
possibilités de communication et d’invention du
langage qu’offre la forme théâtrale. Car bien qu’il
assume la responsabilité tant de la proposition
initiale que du résultat final d’une création, Guy
Cassiers ne cache pas son plaisir à découvrir, au fil
du processus, les résultats inattendus de ces rencontres et expérimentations menées avec ses partenaires artistiques. Et c’est d’ailleurs précisément
là sa définition d’un art qu’on dit “vivant” : le fait
de ne jamais connaître le résultat à l’avance tant le
dialogue généré au fil du processus de création peut
se montrer à la fois fertile et fécond. En raison de
cela, Guy Cassiers considère que sa responsabilité
en tant que metteur en scène est d’abord celle d’être
un générateur d’échanges, de “dialogues” entre des
artistes, en créant avant tout les conditions favorables au partage et à l’expression de tous.

DIALOGUE DES DISCIPLINES

Au dialogue des artistes, répond le dialogue des
matériaux, des éléments de la représentation et
des disciplines. Cassiers part en effet du principe
que tous les composants d’un spectacle offrent
une diversité de stimuli sensoriels qui, selon leur
agencement, vont véhiculer différentes significations et susciter chez le spectateur des perceptions
diverses et des compréhensions variées. C’est là,
du moins, un de ses vœux : faire en sorte que les
relations qu’il établit entre les différents éléments
de la représentation ne restreignent pas le sens de
ce qui est en jeu mais, au contraire, l’ouvrent à
une multitude de significations possibles. Tant
son œil de plasticien aguerri à observer la réalité
telle qu’elle se présente que son savoir-faire à la
transmettre au travers d’une variété de médiums
vont en effet faire progressivement sa signature.
Et ce, que ce soit au sein du théâtre jeune public,
lorsqu’il assure la direction artistique de la Oud
Huis Stekelbees à Gand (aujourd’hui CAMPO)
de 1987 à 1993, ou lorsqu’il monte Duras (H.M.A.
of Hiroshima mon amour en 1996) ou Tolstoï
(Anna Karenina en 1999). Amoureux de la littérature, dans laquelle il trouve une source d’inspiration et une liberté inégalables en termes de
possibilités de mise en scène et de réinvention du
langage théâtral, Cassiers va le plus souvent privilégier les adaptations scéniques de grandes
œuvres romanesques (Albert Camus, Lewis Carroll, Joseph Conrad, Roddy Doyle, Malcolm
Lowry, Robert Musil, Marcel Proust, Salman Rushdie, Virginia Woolf, entre autres) auxquelles collaborent parfois les auteurs Tom Lanoye (Mefisto
for ever, Atropa. La vengeance de la paix, Sang et
roses. Le chant de Jeanne et Gilles, Hamlet versus
Hamlet) et Josse De Pauw (Sous le volcan, Cœur
ténébreux). Exception notable : Angels in America
de Tony Kushner qu’il monte en 1995.

Ce n’est véritablement qu’à partir de 1998 qu’il
va profiter des conditions qui lui sont offertes au
sein du Ro Theater, dont il assurera la direction artistique jusqu’en 2006, pour commencer à explorer les
dialogues possibles entre littérature, théâtre et technologies. Exploitant le potentiel esthétique et dramaturgique qu’offrent les technologies de l’image,
du son et plus récemment du numérique (Le Crime,
2012) dans le devenir scénique d’un texte, Guy
Cassiers va, au fil de ses créations, développer une
rhétorique visuelle et sonore qui lui est propre et
qu’il met au service de la narration : gros plans, utilisation de la vidéo en direct, en différé, mise en
image des monologues intérieurs des personnages,
entrée dans leur intimité grâce à l’amplification des
voix, etc. Tous ces éléments participent d’une dramaturgie visuelle qu’il élabore avec ses collaborateurs pour chacun de ses spectacles et dont l’enjeu
n’est ni d’illustrer le récit ni de le redoubler par
l’image, mais plutôt d’en suggérer les ombres, d’en
révéler les non-dits, d’en souligner les contradictions. Bref : de mettre en lumière l’envers des discours à l’endroit du langage de l’“audio” et du
“visuel”. Car pour Cassiers, les technologies servent à développer le sens, à densifier le contenu
de ce qui est dit ou montré, à enrichir la perception
d’une situation ou d’un personnage en en montrant différents aspects simultanément, de manière
à ce que les spectateurs se forgent leur propre opinion à partir de ce qu’ils perçoivent.

Un dialogue des disciplines que Cassiers n’hésitera pas non plus à explorer sur le terrain de l’art
lyrique. Depuis 2001 et l’adaptation qu’il fait avec
Kris Defoort du roman de Roddy Doyle, The
Woman Who Walked into Doors, Cassiers revient
régulièrement à l’opéra. Ces dernières années, c’est
à la mise en scène de la tétralogie du Ring des Nibelungen de Wagner (L’Anneau du Nibelung) à la
Scala de Milan et au Staatsoper de Berlin (2010-2013) que le metteur en scène flamand s’est
confronté. En mars 2017, il met en scène Trompe-la-mort de Luca Francesconi inspiré des Illusions
perdues et de Splendeurs et misères des courtisanes
d’Honoré de Balzac, à l’Opéra Garnier à Paris.

Précisons également l’autre versant non négligeable de son recours aux nouvelles technologies :
utiliser les médias populaires pour en démonter les
rouages sous l’œil des spectateurs et ainsi désamorcer
leur pouvoir de manipulation. Cassiers ne le sait que
trop bien à force d’interroger le langage depuis ses
premières créations : celui-ci est impitoyablement
efficace quand il s’agit de convaincre les masses et
de conditionner les esprits. L’histoire l’a montré à
bien des reprises. Les images, elles, ont un pouvoir
de sidération qu’il n’ignore pas non plus. L’omniprésence médiatique des images exposant violence et
souffrance finit par anesthésier les regards, par habituer l’œil à ne plus voir ce qu’il regarde et, en fin de
compte, amène les consciences à refouler ce qu’elles
ne peuvent penser. Or, Guy Cassiers considère que
c’est le rôle de l’art de maintenir les consciences en
éveil, et de ramener le spectateur à sa responsabilité en tant qu’individu.

 

C’est donc dans cette double perspective qu’il
commence à développer une véritable poétique du
multimédia sur scène à partir de spectacles comme
Rotjoch en 1998, De Wespenfabriek en 2000, Lava
Lounge en 2002, le Cycle Proust, entre 2002 et 2004,
ou encore Rouge décanté en 2004. Ce dernier spectacle ne cesse depuis de tourner à travers le monde,
toujours interprété par l’acteur Dirk Roofthooft, capable de jouer en cinq langues. Les explorations des
technologies les plus récentes et des médias sur scène
auxquelles se prête Cassiers vont également se poursuivre lorsqu’en 2006 il prendra, à la suite de Luk
Perceval (1999-2005) et de Josse De Pauw (2005-2006), la direction artistique de la Toneelhuis d’Anvers. Outre les raisons d’ordre artistique qui justifient
ce travail exploratoire, le metteur en scène a également à cœur de renouveler autant que possible l’expérience que font les spectateurs de ses spectacles en
recherchant de nouveaux moyens de communication, de nouvelles manières de créer un dialogue.

DIALOGUE AVEC LE PUBLIC

Si, à Rotterdam, Cassiers avait invité l’ensemble
des habitants à assister gratuitement à son spectacle Lava Lounge et à la discussion qui suivait, cet
échange prendra à Anvers une dimension nouvelle.
Son théâtre, tout en continuant d’être un terrain
d’expérimentation des possibles qu’offre le dialogue
entre arts et technologies, va désormais assumer
ouvertement et plus que jamais une dimension
politique, civique et citoyenne. Sans pour autant
faire du “théâtre politique” au sens piscatorien, le
metteur en scène va s’attacher à développer un
autre pan de sa conception du métier, à savoir l’implantation d’un théâtre de proximité : un théâtre
pour la ville, à son image et à son service. Dans cet
esprit, il rassemble à son arrivée différents artistes,
issus de disciplines variées (Lotte van den Berg,
Sidi Larbi Cherkaoui, Peter Missotten et sa compagnie la Filmfabriek, le collectif Olympique Dramatique, Wayn Traub et Benjamin Verdonck), leur
offre résidence dans les murs du théâtre Bourla et
les réunit ponctuellement autour de projets collectifs (Une histoire du monde en dix chapitres et demi
de Julian Barnes en 2007). L’enjeu est alors d’offrir
au public anversois une programmation qui soit à
l’image de sa ville : un lieu de brassage et de métissage des cultures, des langues et des langages.

Ce lien avec le public, Cassiers va également tâcher de le développer au travers de grandes formes,
à l’image de celle qu’il avait déjà expérimentée avec
le Cycle Proust. Le fait d’être en charge d’un établissement culturel et artistique pendant quelques
années constitue, à ses yeux, une formidable opportunité pour un artiste de développer avec le public
une réflexion approfondie sur un sujet. Chaque
spectacle offre un prisme par lequel aborder une
question et y réfléchir. Cassiers monte ainsi L’Homme
sans qualités (2010-2012) adapté du roman de Robert Musil et composé de L’Action parallèle (2010),
Le Mariage mystique (2011) et Le Crime (2012) après
avoir présenté, trois ans plus tôt, le Triptyque du pouvoir (2006-2007) composé de Mefisto for ever
(2006), Wolfskers (2007) et Atropa. La vengeance
de la paix (2007). Le metteur en scène anversois y
interroge les relations du pouvoir, de la politique
et de l’art.

Le choix de Mefisto for ever – une adaptation
par Tom Lanoye du roman Mephisto de Klaus
Mann – comme spectacle inaugural de son arrivée à la Toneelhuis d’Anvers n’est pas un choix
anodin. Loin de là ! Cette commande passée par
Cassiers à Lanoye est leur première collaboration,
et elle se veut être, pour le metteur en scène, un
geste fort et symbolique à l’heure où l’extrême
droite flamande et plus largement les populismes gagnent les quatre coins de l’Europe. À
ce moment-là, Cassiers s’interroge en effet sur la
place de l’artiste dans la cité, et la fonction de l’art
dans un tel contexte politique. Dans ce spectacle,
sa maîtrise des technologies sur le plateau va, plus
que jamais, être utilisée pour montrer les travers
des médias, leur faculté à distiller une idéologie
et à manipuler les hommes, notamment à travers
la reprise d’un discours de Goering accompagné
d’un insoutenable bombardement d’images et de
sons durant le spectacle.

Plus globalement, la question du pouvoir, de
son exercice, de sa brutalité fait régulièrement l’objet de ses spectacles. De Rotjoch (1998) aux Bienveillantes (2016), en passant par Rouge décanté
(2004), Cœur ténébreux (2011), Le Sec et l’Humide
(2015) ou encore Caligula (2015), l’ensemble de
ces spectacles balise cette réflexion sur l’exercice
de la domination et de la cruauté. Une réflexion
à laquelle le metteur en scène flamand se donne
comme devoir, en tant qu’artiste, de convier le
public, spectacle après spectacle. Des thématiques
qu’il questionne également à l’aune des relations
familiales dans sa mise en scène de La Force de tuer
de Lars Norén (2016), et qu’il interrogera en 2017,
à la lumière des défis migratoires auxquels l’Europe
doit répondre, en montant le spectacle Grensgeval
(Borderline) d’Elfriede Jelinek.

 

EDWIGE PERROT*
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