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Il semble qu’Alain Platel n’aime pas le rôle de Dieu le Père. Il ne voit pas l’intérêt dans le développement de sa propre église avec son propre service religieux. Son oeuvre de création, il la moule sous différentes formes et avec plusieurs personnages. ‘Bonjour Madame’ et ‘La Tristeza Complice’ sont nés dans le giron des Ballets C. de la B. ; toutefois, ‘Moeder en kind’ et ‘Bernadetje’, tout deux en collaboration avec Arne Sierens ont été créés sous les auspices de Victoria. 

Quoiqu’il en soit, Les Ballets C. de la B. demeurent sa paroisse. Officiellement - bien que Les Ballets C. de la B. soient toujours un collectif -  il en est le directeur artistique; mais ils ont toujours tout partagé. Avant, cela consistait en un processus de création commun; aujourd’hui les membres de l’ancien collectif se lancent le défi mutuellement pour que chacun crée sa propre oeuvre, ainsi, comme cela s’est passé pour Hans Van den Broeck, Christine De Smedt et Koen Augustijnen. Dans ce cas, Platel ne se métamorphosera jamais en saint patron; son credo sera plutôt : nager ou couler. Sauf que, dans les deux cas il y a un soutien certain.

Il semble que ses créations ne voient que très peu le jour dans son esprit. Au début du processus de répétition il y a très peu de données - il n’existe pas de plan divin. Il trouve cela d’ailleurs gênant; ‘Bonjour Madame’ naissait de 9 hommes et 1 femme, ‘La Tristeza Complice’ de Purcell adaptée à l’accordéon. Mais il y a bien plus encore, la suspicion et l’espoir, tandis que Platel se retire dans l’espace du non-omnisavant qui laisse de la place pour l’imprévu  et le non-prévu. 

Point de départ cette fois-ci est la musique de J.S. Bach. Souvent elle est associée à la technique et les mathématiques. Ou à l’odeur de la divinité et de l’éther, au cri de la délivrance, la fugue. Platel emprunte une tierce voie : Bach comme consolateur, comme voix du désir, de la défaillance, de l’extase, de l’insurrection  et de la capitulation, de tout ce qui est humain. 

Un an et demi d’écoute attentive de Bach a permis à Platel de rassembler ses morceaux préférés et qui sont exécutés en direct sous la direction musicale de Roel Dieltiens. L’ensemble se compose de 9 musiciens : violon, alt, contrebasse, hautbois, flûte traversière, flûte à bec, orgue, clavecin et violoncelle. Les chanteurs sont  :Greta De Reyghere (soprane), Werner Van Mechelen (basbaryton) et Steve Dugardin (alto). Cette fois-ci, pas d’adaptation - car à Bach on ne touche pas. On joue même sur d’anciens instruments. L’authenticité n’est toutefois pas folklore. Il est toujours important d’atteindre le public d’aujourd’hui à travers les stylismes d’hier. Les voies de Dieltiens et de Platel se croisent sur ce parcours émotif. 

Platel serait impuissant s’il avait à faire à des gens dépourvus de personnalité. Il veut à tout prix qu’ils manifestent le plus profond d’eux même. Les 9 danseurs, qui viennent de tous les coins du monde, sont formés dans différentes disciplines de danse. Quelques-uns participaient déjà à ‘La tristeza Complice’ (Minne Vosteen, Samuel Louwyck, Gabriela Carrizo et Franck Chartier qui a fait un remplacement pendant la tournée), d’autres ont été recrutés au ‘De Beste Belgische Danssolo’ (‘le meilleur solo belge’), concours organisé par Platel (Lazara Rosell Albear et Larbi Cherkaoui) et quelques novices (Einat Tuchman, Lizie Estaràs et Darryl Woods). La compagnie est, cette fois-ci encore, élargie avec des enfants (un adolescent et une jeune fille). L’enjeu reste le même : créer un monde de différences. 

Pour cela, les danseurs interprètent leurs propres histoires ou en inventent d’autres selon les instructions de Platel, qui n’oublie en aucun cas ce qui se passe dans les vestiaires : Diana, Dutroux, Dolly et les Morts-au-nom-de-dieu. Cela évoque des images peu encourageantes et suscite des choses inexprimables : l’odeur des d’émissions libidineuses et rancies. Une sorte d’enfer. 

Alors, où se situe Platel ? Si l’on cherche une réponse univoque on ne le trouvera jamais. Ce n’est jamais ou/ou. Son monde n’est pas divisé correctement en loups et moutons, un homme est aussi une femme, et une chose n’est pas seulement belle. Il embrasse les contradictions et noue les extrémités. Et/et. Simultanément. Dans ce mouvement il n’y a ni vainqueur ni vaincu; on n’y parlera jamais de réconciliation. (Le conflit éternel comme source du bien, la pureté et la beauté, s’il faut à tout prix donner une morale à l’histoire). 

‘iets op Bach’ s’annonce comme un mariage tumultueux entre ciel et enfer.

Hildegard De Vuyst
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Jean-Sébastien (Bach) s’encanaille chez la bande a Alain (Platel)

Il y a la danse b.c.b.g. Et il y a les Ballets C. de la B : un joyeux foutoir, une décharge d’art brut, un bastringue d’enfer.

Archange du désordre, Alain Platel en est le meneur de revue, même si ‘les Ballets’, comme on les appelle une fois pour toutes chez eux, à Gand, ont gardé de leurs débuts potaches le goût du collectif (Hans Van den Broeck, Koen Augustijnen, Samuel Louwick, n’ont ainsi pas eu besoin de quitter la “compagnie” pour commencer à s’affirmer chorégraphes). 

A l’opposé de ses cousins flamands (tels Jan Fabre, Anne-Teresa de Keersmaeker ou encore Wim Vandekeybus), Platel a creusé son sillon sans trop se faire remarquer. Il n’a pas suivi la prestigieuse école Mudra (fondée à Bruxelles par le gourou Béjart), n’est ni comédien ni plasticien d’origine, ni même danseur. Sans craindre le paradoxe, on dira qu’il est autodidacte de formation.

Ses premiers spectacles, Stabat Mater (1984), Lichte Kavalerie (1985) et Mange p’tit coucou (1986), s’ils n’ont pas connu une sensationnelle diffusion, ont tout de même posé les jalons d’une danse à contre-emploi, doublée d’une théâtralité volontairement revêche. Dès 1986, la presse (flamande) notait des Ballets C. de la B. : “Ils ont tendance à construire leurs spectacles sur des défauts, sur la faille, sur ce qui peut faire surgir la communication au-delà des formes et des conventions”. Le moins que l’on puisse dire, c’est que Platel n’a pas changé de cap!

La consécration, comme on dit, est venue en 1993-94 avec Bonjour madame, comment allez-vous, il faut beau, il va sans doute pleuvoir, etc… (titre pioché, paraît-il, dans un ouvrage de Marguerite Duras !), succulente comédie musicale “destroy”, petit cataclysme scénique peuplé de créatures déjantées. De l’énergie, de l’insolence, de la flambe : que demander de plus ? Platel signait là son Sacre du Printemps, son Huit et demi, sa Fureur de vivre. 

C’était la première fois, en tout cas, qu’un tel ‘infra-monde’ révélateur de toute une ‘marge‘ sociale était à ce point porté sur scène. Le moment était opportun : la figure du S.D.F., qui avait elle-même succédé à l’antique ‘clochard’, était relevée par une nouvelle catégorie de parias, les ‘ exclus ‘. Pierre Bourdieu avait écrit sa Misère du monde, suivie de quelques adaptations théâtrales. Et, dans la foulée, le tube de la ’fracture sociale’ grimpait soudainement au hit-parade des laïus électoraux. L’occasion était trop belle : Platel fut vite catalogué chorégraphe de la mouise, adepte d’un nouveau réalisme social, chantre des pauvres. Sauf que, comme tous les clichés, celui-ci est passablement réducteur.

Il est même arrivé que l’on taxe Alain Platel de ‘démagogie‘ : n’y a t-il pas quelque indécence à se servir de la pauvreté pour racoler le chaland-spectateur ? Comme il y a des ‘nouveaux riches’, Platel serait un ‘faux pauvre‘. Là-dessus, le chorégraphe des Ballets C. de la B. a une réponse de bon aloi : ‘pour écrire sur des rois, a t-on jamais demandé à Shakespeare d’être roi lui-même ?‘. Le réalisme de Platel, s’il existe, n’est en rien sociologique : il consiste à saisir, dans une palette de tempéraments et de corps, les traits d’une vérité humaine. Et il y a alors, entrelacés, du sordide et du magnifique, de l’exhibitionnisme et de l’intime, du tendre et de l’ironique, du violent et du fragile. C’est cela que montre Platel, dans un alliage unique de grâce et de trivialité, de grotesque et de sublime.

La pâte de cette décapante alchimie, ce sont les interprètes des Ballets C. de la B. : Platel à l’art de déceler dans le ‘hors-norme’ les talents les plus imprévus, y compris parmi des enfants et adolescents, dont la présence constitue un pivot essentiel de tous les spectacles réalisés depuis Bonjour Madame… : le lyrique Tristeza Complice, sur des musiques de Purcell joués à l’accordéon ; le désopilant Moeder & Kind, sur fond de famille déglinguée ; et enfin le troublant Bernadetje, qui détachait une figure de petite communiante dans un remugle d’autos tamponneuses !1 L’enfance, comme paradoxe d’une naïveté déniaisée par un monde où les écrins de protection sont déchirés. L’enfance, aussi, comme champ de désirs, de rêves et d’agressions : il y aurait de longs chapitres à écrire pour mettre en relation cette mine de l’enfance dans le travail de Platel avec l’étrange situation que vit la Belgique à travers ‘l’affaire Dutroux’ et le fantasme de pédophilie qu’elle fait resurgir… 

L’enfance, toujours belle et parfois, aussi un peu souillée. Tatsumi Hijikata, le génial fondateur de la danse Butô, disait un jour : ‘ c’est un enfant sale qui aura la révélation du Butô, car il sait comment trouver de beaux gestes ‘. La formule devrait plaire à Alain Platel…

Il y a deux types d’iconoclastes : les provocateurs et les simples d’esprit. Platel appartient à la seconde catégorie. Entendons-nous bien : le maître d’ouvrage des Ballets C. de la B. n’a rien d’un farfadet insouciant et béotien. Mais y a en lui une humilité, une simplicité à être dont témoignent, au fond, ses spectacles. Le voilà qui s’attaque aujourd’hui à Jean-Sébastien Bach. Autant comparer cela, pour un chorégraphe qui n’est pas issu du sérail classique, à un randonneur du dimanche qui entreprendrait l’ascension de l’Himalaya. On a dû lui faire la remarque, à Platel : ‘Bach ? Impensable !’. Ce à quoi l’artiste rétorque : “en général, lorsqu’on me dit que quelque chose est intouchable, ça me donne des démangeaisons dans les doigts”.

Il faut dire qu’au frottement des Ballets C. de la B., la sacrée musique de Jean-Sébastien Bach va quelque peu s’encanailler dans un truculent banquet des corps en forme de revue de caractère, de show intrépide.

Pour autant, comme on avait déjà pu le constater dans La Tristeza Complice, Platel n’est pas dans l’irrespect de la musique. Aux interprètes des Ballets C. de la B. (danseurs, gens de cirque et enfants), il adjoint la présence ‘live’ d’un ensemble baroque comprenant une dizaine de musiciens dirigés par Roel Dieltiens, violoncelliste distingué qui, à l’instar Alain Platel, éprouve peu de goût pour les cloisons trop rigides et voyage volontiers de la musique moderne au baroque. C’est, bercé dans ce pli-là, fichtrement jubilatoire, que de solos de danse en numéros de cirque, de sketches en chorégraphies d’ensemble, l’anarchique humanité des Ballets C. de la B. file un drôle de coton, tissant sa maille dans la danse jazz ou disco comme dans ce qu’il est convenu d’appeler le ‘contemporain’.

On retrouve dans Bach la petite Bernadette des autos tamponneuses qui a grandi, toujours en chemise blanche, célébrant de confuses épousailles dans l’ivresse et le sang. On y croise un type en chaise roulante qui se fend d’un blues digne des premières images de Dawn by Law ; un dandy acrobate à l’énergie toute fissurée qui jongle avec des flammes dans la paume de ses mains gantées de blanc ; un travesti plus “paillettes” que nature ; un bateleur de foire dont les abdos apprivoisent de lourdes boules de bowling ; un chœur de nymphettes en maillot de bain comme on n’en voit même plus sur les plages d’Ostende, etc… Figures décalées, interlopes, qui tirent sur le fil de la tendresse pour donner corps au véritable opéra urbain des cœurs en friche que livre Alain Platel.

Mais là, mieux vaut ne pas confondre l’affect avec un quelconque organisme de charité. C’est une posture déboutée de la croix que nous offre le chorégraphe, une sorte de radicalisme étymologique des corps porté vers l’effusion, à l’écoute de cette humanité qui se met en jeu dans toute l’ampleur de sa vitalité et prend sur scène son droit de cité. Sans plus de compassion que de misérabilisme, l’architecture des seuils que met en œuvre Alain Platel est une manière sans façons, une critique poivrée d’humour et de dissonances qui invite à la détente comme un brusque rebond vers l’existence.

En insistant sur la tendresse, le sentiment sans mièvrerie, le chorégraphe met en scène une poétique de délivrance. Il ne s’en laisse pas compter par la fascinante beauté des corps en passion, souffrance, douleur et autres supplices magnifiés dans l’imagerie religieuse. A cela, Platel substitue la sainte trivialité de la joie, de la dépense des corps et du plaisir à partager ses excentricités.

De Bach, l’Histoire de la musique occidentale 2 précise que le compositeur était à la fois ‘construit et déchiré‘ par la convergence et la divergence des forces sociales et morales qui cernaient son époque (la cour princière, la bourgeoisie urbaine, la paroisse luthérienne, les cénacles intellectuels). Sans chercher à tout transposer, on dira qu’une même dualité de ’construction’ et de ‘déchirement’ tend le travail de Platel dans une zone de frictions entre le ‘culturel’ et le ’populaire’, le trivial et le sacré. Entre la forme et la liberté. Appelons cela l’art de la fugue. 

Jean-Marc ADOLPHE / Irène FILIBERTI

1. Moeder & Kind et Bernadetje ont été mis en scène par Alain Platel et l’écrivain Arne Sierens dans le cadre d’une structure flamande initialement destinée au jeune public, Victoria.

2. Sous la direction de Jean et Brigitte MASSIN, éd. Fayard, 1985.
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Les femmes remarquables d’Alain Platel

J'avais à peine quatre ans quand mon père m'emmenait déjà dans les musées, où il effectuait de longs périples apaisants. Après chaque visite, j'étais sage pendant plusieurs jours. Je me souviens, par exemple, des rapports passionnels que j'entretenais avec un buste de la reine égyptienne Néfertiti. Mais à ce moment-là, j'avais déjà bien cinq ans.

Plus tard, j'allais également seul dans les musées. Lorsque quelque chose ne m'y 'plaisait pas', mon père me renvoyait l'observer trois fois de suite. Si à ce moment-là, ça ne me 'plaisait toujours pas', il voulait bien écouter mes commentaires. C'était très important comme préparation.

Neuf ans. De temps en temps, j'avais déjà le droit d'accompagner mes parents aux spectacles théâtraux pour les grandes personnes. J'étais terriblement impressionné par la niaiserie de De Clown en de Geisha, une pantomime de Marcel Hoste. Je n'arrêtais pas d'en parler, et la famille attrapait le fou rire chaque fois que j'en faisais des imitations à la maison.

Mes parents m'ont envoyé chez Hoste, et j'ai eu bien du mal, en tant que gamin de onze ans, à être admis dans son 'Ecole de Mime Hoste-Sabattini' pour adultes.

Même si Hoste n'était pas un bon professeur, il était un excellent gourou. 

Son théâtre était un temple miniature idyllique; je me souviens surtout de la gêne que j'éprouvais en me changeant au milieu de tous ces corps adultes, de ma fascination de la technique Decroux (le mime français Decroux basait ses exercices et enchaînements de mouvements sur la segmentation du corps en plusieurs parties distinctes), et d'une dame qui m'a appris le saut à la trampoline. Les cours étaient organisés par années; à la fin de chaque année, il fallait passer de véritables examens. J'ai obtenu deux fois le premier prix, notamment avec une pièce à propos d'un fakir qui avale son épée de travers.

Mes parents étaient liés d'amitié avec Frederik Vanmelle, un élève de Hoste qui, au grand déplaisir du maître, avait fondé son propre petit théâtre. J'aimais bien ce type; un jour où nous avons voulu assister ensemble au spectacle d'une troupe invitée au Théâtre Sabattini, on lui a refusé l'entrée de force. J'en ai eu assez et j'ai quitté la 'secte' sur-le-champ.

Après, il y a eu le théâtre amateur et les pièces de théâtre expérimental mises sur pied avec des amis. Surtout caractérisées par une perspective orgueilleuse, elles n'étaient pas dénuées de provocation. De manière sporadique, je prenais des cours de danse classique, mais j'étais trop paresseux pour suivre une formation intensive.

A partir de là, ça se complique.

En effet, en peu de temps, j'ai rencontré trois femmes, toutes à peu près du même âge (la soixantaine) et au tempérament similaire, qui allaient profondément m'influencer, sans qu'il n'y ait de rapport entre elles.

Après mes études secondaires, j'ai passé un an dans une famille d'accueil américaine, dans l'Oklahoma. Pour gagner de l'argent de poche, je travaillais pour Wanda Newton, une enseignante qui s'occupait d'enfants délaissés, tant du point de vue social qu'émotionnel, âgés d'environ douze ans. Wanda m'entraînait souvent dans des expéditions fascinantes qui me permettaient de découvrir 'l'autre face' de l'Amérique: l'extrême misère des Noirs et des Indiens, la prostitution enfantine, les abus de drogue, la violence, etc. Il n'était pas rare qu'elle soit obligée de se battre physiquement avec un de ses élèves pour donner du poids à ses arguments.

Pour quelqu'un comme moi, élevé à l'abri du monde extérieur, le choc était rude.

Toujours dans l'Oklahoma, à l'université de Tulsa, j'ai rencontré Virginia Meyers, une professeur de musique qui m'a fait découvrir l'expression artistique hors du commun. Un jour, elle a loué le parking d'un supermarché, a demandé à ses élèves de s'y rendre en voiture et a réglé sur place un 'ballet automobile'. Une autre fois, elle a organisé un concert pour deux contrebasses, dont la partition se terminait sur une empoignade entre les deux interprètes.

Elle adorait la poésie de Paul Van Ostaijen, qu'elle qualifiait de 'géniale', même si elle ne comprenait pas un mot de néerlandais. C'est également elle qui m'a appris à écouter Bartók et Bach.

De retour en Belgique, j'ai entrepris des études universitaires. J'ai obtenu un diplôme d'orthopédagogue, mais je ne garde pas vraiment de bons souvenirs de ces cinq ans de 'guerre'. A une exception près: le stage que j'ai effectué au service de pédiatrie de l'hôpital psychiatrique d'Armentières, en France. Une rencontre bizarre avec des enfants bizarres.

J'en ai notamment gardé ma fascination du 'mouvement'. D'ailleurs, le comportement non-verbal était l'unique moyen de s'adresser à la plupart de ces enfants. J'y ai surtout passé des heures et des journées entières à regarder; je garde le souvenir précieux de quelques échanges uniques avec certains enfants, difficiles ou impossibles à raconter.

Entre-temps, je suivais par à-coups les cours de danse classique de Paul Grinwis (qui, depuis, est devenu l'un de nos plus fidèles admirateurs) et des cours de mime selon la technique Tomasiewscki (venue de Pologne) chez Wim Vandekerckhove à Gand.

La troisième de mes dames remarquables d'âge mur manque encore à l'histoire. La voilà donc: Barbara Pearce, Canadienne d'origine mais vivant à Paris depuis de longues années.

Des amis m'avaient emmené faire un stage de danse à Paris. Salles de sport immenses, beaucoup de monde. Cours de technique pendant la journée, 'ateliers' en soirée. Pearce y enseignait la 'modern dance'. Au cours d'un de ses ateliers, elle m'a demandé d'improviser sur la musique que jouait un saxophoniste nord-africain. Cela a été un 'coup de foudre' de trois quarts d'heure; après quelques secondes seulement, ni le musicien ni moi n'avaient plus aucune conscience du temps ou du lieu; nous échangions sans cesse nos rôles. Sans avoir dit un mot avant et sans être intervenue pendant, Pearce m'a fait 'danser'. A la fin du stage, elle m'a demandé de rejoindre sa troupe. Un de ses danseurs était parti et elle avait besoin d'un remplaçant pour une pièce dont quelques représentations devaient encore avoir lieu.

Dans le plus grand secret (seul mon patron de l'époque était au courant, car j'effectuais mon service civil en tant qu'objecteur de conscience, et il m'était donc absolument interdit de quitter le pays), j'ai fait pendant six mois la navette entre Gand et Paris: quatre jours à Paris, trois jours à Gand. Une situation complètement schizophrène.

Pearce, qui affirmait ne pas du tout s'intéresser à mon bagage technique, mais d'autant plus 'à ce qui se déroulait dans ma tête', m'a obligé à prendre trois cours de moderne dance par jour. Ensuite, elle a confronté ses danseurs, dotés d'une formation technique solide, à mes interprétations dansées d'émotions et de récits, leur disant: 'Regarde-le, c'est ça qu'il faut me montrer'. Patchwork (quel nom!), le spectacle qu'elle a créé à partir de là, a été présenté à Paris, Lyon et Luxembourg. Après, on l'a invitée à travailler comme chorégraphe à Milan, et je suis retourné à Gand.

Il est évident que j'ai cherché à prolonger ce que j'avais fait chez Pearce, mais aucun professeur n'approchait, même de loin, sa façon de voir les choses.

J'ai donc décidé de monter moi-même des spectacles. J'ai réuni quelques amis et, en 1984, nous avons créé Stabat Mater. L'argument: deux messieurs, l'un extraverti et prétentieux, l'autre introverti et quelque peu frustré, rencontrent une dame. Ils tentent à tour de rôle de la conquérir; tout finit en farce grotesque.

La première représentation de la pièce s'est déroulée dans le loft que j'habitais à l'époque. Parmi les spectateurs se trouvaient des représentants du festival 'De Beweeging' à Anvers, qui ont suffisamment apprécié la pièce pour la mettre à l'affiche.

Après Stabat Mater, nous avons créé Lichte kavallerie, dans laquelle cinq figures bizarres (unies par leurs costumes de styles très divers, mais réalisés dans le même tissu) se débattent avec la religion et avec leurs congénères, dans un lieu rappelant un temple. Le fil conducteur de la pièce est un petit cheval que se passent les interprètes.

En 1986 a eu lieu la première de Mange p'tit coucou, une pièce dans laquelle une femme est confrontée à trois hommes; mais elle est sans cesse dérangée par son enfant étrange, qui habite dans une armoire imposante. Un véritable drame familial…

Toutes les pièces traitent essentiellement de la façon dont les gens 'bricolent' dans leurs rapports, ce qui peut faire naître des images bizarres et des dialogues dansants, formant ensemble un récit chaotique par moments. Personnellement, je pense que l'ambiance de ces pièces évoque l'Europe de l'Est; l'emploi répété de la musique venue de ces contrées renforce certainement cette impression.

Entre-temps, nous avons encore participé à Antichambre à Gand, à une émission de la BRT consacrée à De Nieuwe Snaar et, récemment, au projet Alchemie, dans le cadre du festival Klapstuk à Leuven. Nous aimerions retrouver notre premier mode de travail, qui était à la fois détendu et intense. Mais plusieurs facteurs contrarient un tel retour.

D'une part, à présent, nous collaborons avec le Nieuwpoorttheater.

L'organisation pratique d'un tel théâtre demande notamment de tout planifier plusieurs mois à l'avance. Avant, nous présentions une pièce lorsque nous étions prêts; maintenant, nous disposons d'une date concrète, qui se transforme parfois en menace. Par ailleurs, il y a le public, mais surtout la critique, tellement comblés par la surabondance de nouveautés ou de surprises dans le domaine du théâtre, qu'ils en deviennent toujours plus exigeants.

Dans quelle mesure faut-il satisfaire les goûts du public, et aussi: dans quelle mesure est-il possible de préserver son authenticité lorsqu'on est soi-même continuellement influencé en regardant les autres? Il est extrêmement difficile de balancer sur cette corde raide-là.

A cet égard, il est tout à fait amusant de lire à qui on nous compare d'ores et déjà: Pina Bausch, Anne Teresa De Keersmaeker, Epigonen, Jan Fabre, Jan Decorte, Radeis, Savary (que je ne connais même pas) et Kantor (que j'ai seulement découvert récemment).

Nous continuons néanmoins dans la même voie, jusqu'à ce que surgisse tout à coup une pièce qui nous donne réellement satisfaction. En effet, chaque nouveau spectacle naît généralement du matériel et des frustrations de la précédente. Nous considérons ces pièces comme des étapes logiques le long desquelles nous trimballons certains éléments; il faut bien que ces derniers touchent à 'notre' essence, sinon nous nous en serions déjà débarrassés depuis longtemps.

Jusqu'à présent, j'ai participé aux spectacles, tout en assurant plus ou moins leur mise en scène. Il est apparu que c'est intenable, car dans une telle situation, il est impossible de s'investir à fond dans le jeu ou dans la mise en scène. Emma, notre prochain spectacle, qui est en cours de préparation, sera le premier dont je serai explicite le metteur en scène.

J'ai déjà pu essayer cette méthode de travail au festival Klapstuk; ça s'est bien passé.

Mais cela ne garantit rien, évidemment. Car toute création d'une nouvelle pièce est un accouchement difficile.

Alain Platel (mai 1988)

Les Ballets C. de la B./Ensemble Explorations

iets op Bach

Roel Dieltiens - un violoncelle comme partenaire de vie

Quelle peut bien être la motivation qui pousse un jeune homme comme partenaire de vie un violoncelle? Dans le cas de Roel Dieltiens, c’est simple comme bonjour. A l’âge de quinze ans, il en a assez du piano et il choisit le violoncelle. D’emblée, il se lance dans l’étude de son instrument à un rythme effréné et toujours avec brio. Il apparaît très vite que le musicien expérimenté qu’est Roel Dieltiens est peu enclin à se laisser enfermer dans une catégorie quelconque. C’est en autodidacte qu’il apprend à jouer du violoncelle baroque. Il s’intéresse à toutes les musique, sans pour autant se vouloir un généraliste dénué de tout esprit critique. Il joue de la musique ancienne au violoncelle baroque parce que c’est cet instrument qui met le mieux cette musique en valeur, et non par souci fanatique de se spécialiser dans les pratiques d’interprétation anciennes. Ce sens de l’équilibre musical devient d’emblée le signe distinctif de ce violoncelliste. Il se profile d’ailleurs dès le début de sa carrière comme une révélation sur le violoncelle et le violoncelle baroque. Il est tantôt soliste auprès d’un grand orchestre symphonique, tantôt membre de ‘l’Orchestre du 18ième Siècle’ auprès de Frans Brüggen, tantôt encore il interprète avec des amis musiciens de la musique de chambre. Même s’il estime que le passage constant du monde de la musique ancienne à celui du violoncelliste moderne n’est pas si évident et même s’il lui faut quelques jours pour parachever la transition du violoncelle moderne au violoncelle baroque, c’est précisément sa connaissance parfaite des deux mondes qui confère aujourd’hui à son jeu une dimension totalement neuve. Sa collaboration avec de grands noms parmi les interprètes traditionnels, anciens et modernes, a fortement enrichi sa vision musicale. On y retrouve aussi sa capacité de surprendre chaque auditeur familier ou nouveau. En dépit de la spécialisation limitée de la pratique musicale qui a caractérisé la dernière décennie, Roel Dieltiens se manifeste encore comme un artiste contemporain aux multiples facettes. Quelqu’un dont l’auditeur aura immédiatement remarqué qu’il écoute avant de jouer, de façon intimement personnelle quoique simplement humaine, avec virtuosité mais sans fioritures superflues. Pour ce faire, il opte résolument pour toutes les formations possibles: soliste, musicien de chambre ou membre d’ensemble. Et toujours, il est plus vrai que nature, désarmant et honnête.

Parmi ses enregistrements, certains ont été qualifiés de référence absolue par plusieurs critique musicaux internationaux. Les paroles du légendaires Pierre Fournier au sujet de Roel Dieltiens sont on ne peut plais vraies: ‘Son talent le destine aux plus grands succès et je suis heureux de l’entendre comme un si bel exemple de rare valeur instrumentale’. Ce violoncelliste de talent est dès lors un soliste très apprécié dans toute l’Europe et il se manifeste régulièrement sur la scène musicale japonaise. Aux Etats-Unis, il possède son propre ensemble, Context, pour lequel il se ménage un peu de temps quatre fois par an. Là-bas, ses collègues américains l’appellent sans hésiter un ‘family man’. Roel Dieltiens combine en effet sa carrière internationale et sa vie familiale de père de famille nombreuse - et se sentiment naturel de l’équilibre lui sied à merveille.

Jerry Aerts

