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C'est I'une des piéces cultes du répertoire italien. Montée pour la premiére fois a Rome en 1921, elle
fut un triomphe repris dans toutes les capitales. Luigi Pirandello la retravailla jusqu'en 1933 et c'est
sur cette derniére version qu'ont a leur tour travaillé Emmanuel Demarcy-Mota et Francois Regnault
dans une complicité d'adaptation et de mise en scéne de longue date.

Six personnages surgissent sur un plateau de théatre, troublant une répétition en cours, et
prétendant avoir été abandonnés par leur auteur... la scéne devient un espace ou ils veulent pouvoir
revivre leurs drames intérieurs, sous les yeux d'un directeur de théatre fasciné par leur mise en jeu
de la violence, de l'inceste et de la mort.

Partagé entre le désir de suivre ces personnages insolites jusqu'au bout de leur douloureuse folie et
la volonté de marquer son pouvoir et dire les régles, il devient le personnage-clé qui méne le ballet
entre illusion et réalité, comédiens et usurpateurs, celui qui échafaude et défait de fragiles et
complexes équilibres.

Pour Emmanuel Demarcy, « La difficulté que représente cette piece c'est de la rendre claire sans en
dissiper le mystére ». Une existence qui dicte ses mises en scéne, de L'Histoire du soldat
(Charles-Ferdinand Ramuz) a Peine d'amour perdue (Shakespeare) ou Marat-Sade (Peter Weiss)
et les singularise.

Présentée en octobre au Théatre de la Ville cette nouvelle version de Six personnages en quéte
d'auteur a déja été largement saluée par la presse et plébiscitée par le public.

En quéte de tout le théatre

Un théatre vide, un plateau nu, inutile de faire semblant. Ou plutdt si. C’est toute la question du
semblant qui se pose ici, celle des rapports de lillusion a la réalité. Est-ce parce qu'aujourd’hui, il
nous semble que la réalité s’est substituée a I'idée, que la figure de ce monde passe et n’est qu'une
illusion, que nous croyons que « le monde entier est une scene » ?

On a plutét aujourd’hui le sentiment que l'illusion a gagné les corps et les ames, et engendré ce
malaise de sujets irrémédiablement divisés. On se retrouve sur une scéne fantomatique, incarnée
par des corps pris dans leurs réves. On considére alors la vie de ces personnages au travers de ces
agitations mal contenues, de ces violences mal étouffées du passé, prises ici dans le laboratoire de
I'activité théatrale.

La piéce de Pirandello peut exprimer toute sa puissance, sa force énorme, parce qu’elle contient un
mystére qui est la contamination du monde visible par le monde invisible, « un monde surréel », ou
la magie cachée, terrifiante et meurtriere, a laquelle on ne pouvait pas s’attendre au départ, prend
naturellement sa place dans le théatre.

Le théatre se trouve alors envahi par ce qui lui est essentiel, son propre cceur, sa séve: les
personnages ! Des personnages qui ne sont pas seulement en quéte d’auteur, mais de la totalité du
théatre, tout le théatre doit se mettre a leur service, étre vampirisé par leur existence, par leur
inachevement, par leur drame violent qui n’est méme pas consommé. Ce drame qu'il faut répéter

pour le faire advenir.

La richesse de ces imbrications met en place le vertige, et ouvre une réflexion sur la création
théatrale dans ses tenants et ses aboutissants les plus intimes. Le monde du thééatre devient comme
le lieu de la fabrication de tous les possibles : de l'inceste & peine déguisé a la mort violente des
innocents.

La famille des personnages se situe dans le futur par rapport a des acteurs qui sont dans le présent,
qui fonctionnent comme un chceur au présent.



Et l'apparition soudaine de Madame Pace devient alors la mise a jour de la puissance scénique elle-
méme, qui ouvre une bréche ou vient se glisser le personnage que requiert la situation ; le drame de
la scéne sexuelle et de la mort peut alors apparaitre. On réinvente ici et maintenant une action
passée, une scene primitive. Pour la Belle-Fille, cette répétition n'a pour but que de sceller
l'irréversible de I'acte incestueux.

Cela a lieu sous le regard du Directeur de théatre, qui voit que la scéne redonne a ces personnages
du sang frais, afin qu'ils puissent étre des victimes coupables chez les vivants plutét que de péales
héros chez les morts. Afin qu'ils puissent s'illusionner sur leur histoire.

C’est I'occasion ou jamais de chercher a dépasser les limites du théatre, non en les niant, mais en
les portant a des conséquences paradoxales. De faire un réve moderne : un rideau tombe sous un
souffle d'air, palpite comme une chose vivante, se fige dans I'immobilité absolue, un drap devient
maison ou thééatre.

Un ring mobile, un échafaud, un radeau, ou chacun se retrouve, comme dit le Pére, « enchainé et

cloué pour I'éternité ».
Emmanuel Demarcy-Mota

Note sur la traduction

La parole italienne est profuse. Il arrive au francais d’'étre plus laconique. Sans faire de cette différence un
systéme, le metteur en scéne et moi avons tenu a ne pas rendre toutes les interjections, les incises, les
insistances, les redites, les répétitions, la faconde de la parole italienne de Pirandello. Parola, en italien,
d’ailleurs, signifie le mot.

Nous avons pratiqué des resserrements, ménagé des coupes.

Mais il fallait bien entendu rendre le style des personnages : un peu « théatral du Pére, comme il le dit lui-
méme, passionné de la Belle-Fille, supplicié, exclamatif, de la Mére, laconique, renfermé, du Fils,
interloqué, curieux, ouvert, du Directeur, etc.. En bref, toute la Grande Psychologie pirandellienne.

Il fallait que le Directeur fat aussi un véritable metteur en scéne, et non seulement le Directeur — chef de
troupe. Et donc ses Acteurs et ses Techniciens des personnages aussi, et non seulement des comparses.
Il fallait donc que ces derniers ne se contentent pas de réflexions bienvenues, convenues. Pirandello
d'ailleurs, demande parfois aux acteurs d'improviser réellement. Ainsi, dans Chacun a son idée,
(Ciascuno a suo modo, traduit aussi Comme ci ou comme ¢a, ou On ne sait jamais tout!), il fournit
une longue liste de répliques possibles. Comme elles portent sur une piece de théatre, elles ont aisément
trouvé place dans la bouche des acteurs des Six personnages, au lieu ou I'auteur suppose un entracte.

De méme, il était aisé que ces acteurs disent aussi des répliques du Jeu des réles, la piece de
Pirandello que Pirandello leur fait répéter lorsque les Personnages font leur entrée.
Enfin j'ai glissé dans la chanson de la Belle-Fille, au début, les paroles italiennes d’'une tirade d’'Henri IV.

Dans toutes ces occasions, je pouvais trouver, sous la luxuriance du style, le roc de la fable et la solidité
des idées, théatrales et philosophiques, de cette immense dramaturgie de I'existence.

Un caillou sur la route, comme le dit une actrice...
Francois Regnault

ere

Le Jeu des r6les (1918), Six Personnages en quéte d’auteur (1
suivons), Henri IV (1922), Chacun a son idée (1924).

version, 1921, seconde : 1933, celle que nous



L’enjeu du combat est fondamental : il s’agit d’affirmer « sa » vérité

Ce qui est fascinant, c'est la lutte acharnée, obstinée que les six personnages ménent contre le
directeur et les acteurs qui ne les comprennent pas et qui voudraient imposer leur propre vision. Des
lors, ce sont deux groupes, farouchement opposés, qui s'affrontent sur le plateau vide du théatre et
qui, pourtant, ont besoin I'un de l'autre pour exister. Ce paradoxe, Emmanuel Demarcy-Mota l'a trés
bien saisi et l'idée d'une plate-forme, d'un "ring" mobile, que I'on retrouve dans la scénographie
d'Yves Collet (prix du meilleur créateur d'éléments scéniques du Syndicat de la critique dramatique),
est parfaitement justifiée. Pour les deux clans rivaux, I'enjeu du combat est fondamental : il s'agit
d'affirmer "sa" vérité. Or, la vérité d'un personnage de théatre n'est pas celle de l'acteur qui
l'interpréte. C'est le jeu du théatre, avec ses codes et ses conventions, qui provoque le doute quasi
existentiel, cet état d'incertitude ou se retrouvent les six personnages. Pirandello parlera du «
tragique et immanent conflit entre la vie qui bouge continuellement et qui change, et la forme qui la
fixe, immuable ».

Leur histoire, les six personnages la racontent aux acteurs qu'ils prennent & témoin. Pour leur
prouver et, par la méme occasion, a nous les spectateurs, que tout cela a bien eu lieu, ils n'ont qu'un
recours possible : les mots. lls doivent sans cesse s'expliquer. La seule scéne qu'ils joueront,
acteurs de leur propre vie devant des comédiens devenus a leur tour spectateurs, c'est la fameuse
scene entre le pére et la belle-fille qui est a l'origine de la tragédie. Et, la aussi, on est dans I'espace
du doute. L'agressivité de la belle-fille, la déchirure qu'il y a en elle, n'ont rien a voir avec les remords
qui assaillent le pere. Ce sont, la encore, deux réalités, deux vérités qui s'opposent violemment l'une
a l'autre. Comment pourrait-il en étre autrement puisque les deux protagonistes n'ont pas vécu, n'ont
pas ressenti la méme chose ? En jouant a étre eux-mémes, ils doivent interpréter des roles qu'ils
sont incapables de fixer, et leur drame finit par leur échapper.

Plongé dans un réve ou plutét un cauchemar

Emmanuel Demarcy-Mota a réuni une troupe homogéne, harmonieuse, ou chacun des seize acteurs
joue sa partie avec justesse et sincérité. Envers Hugues Quester (prix de la Critique du meilleur
comédien), qui fait du pére un homme fragile, enfermé dans ses doutes et sa solitude, Valérie
Daschwood (la belle-fille) exerce une séduction troublante. Le souci de rendre le propos de
Pirandello plus fluide, plus lisible sans jamais le simplifier est I'un des mérites de cette belle mise en
scéne. La scénographie d'Yves Collet respecte les didascalies minutieuses de Pirandello, la nudité
du plateau que I'écrivain souhaitait, mais ses éclairages, jeux d'ombre et de lumiere, sculptent
l'espace et métamorphosent la machinerie du théatre en un véritable décor fantasmagorique. On a
le sentiment d'étre plongé dans un réve ou plutét un cauchemar.

Avec ce spectacle, Emmanuel Demarcy-Mota, qui n'a qu'une trentaine d'années, fait preuve d'une
maturité étonnante. Il a su parfaitement restituer le mélange de burlesque et de tragique, de
fantastique et de réalisme que contient la piéce de Pirandello. Il nous fait découvrir ses personnages
dans toute leur densité et leur complexité, avec les contradictions qui les traversent et les conduisent

dans le chaos, jusqu'au bord de la folie. Et, I'émotion qui nous saisit est tres forte.
Chantal Boiron



Luigi Pirandello

(1867-1936)

Ecrivain italien. Il étudie a l'université de Rome (1887) puis a celle de Bonn (1889) ou il est nommé
lecteur d'italien en 1891. En 1892, il retourne en Italie et s'établit a Rome ou il noue ses premieres
relations littéraires. Il enseigne a l'Instituto Superiore di Magistero de Rome de 1897 a 1922,
abandonnant définitivement I'enseignement. En 1894, il épouse Maria Antonietta Portulanu.

En 1924, il s'inscrit au parti fasciste. Puis il fonde et dirige le Theatro d'Arte di Roma, qui effectuera
jusqu'en 1928 plusieurs tournées en ltalie et a I'étranger. Il y engage une jeune actrice inconnue,
Marta Abba, dont il s'éprend et pour laquelle il écrira plusieurs comédies.

Il écrit d'abord des romans, des nouvelles et des poeémes avant d'aborder le théatre, a 50 ans.

28 de ses 43 pieces sont tirées de nouvelles ou d'épisodes romanesques qu'il avait écrit
antérieurement.

Ses premieres pieces, I'Etau et Cédrats de Sicile sont représentées en 1910, et sa premiere
comédie en trois actes, La Raison des autres en 1915.

Le Théatre de Pirandello est avant celui de Brecht une entreprise systématique de renouvellement
de la dramaturgie moderne. Ses pieces ont pour ressort dramatique le dédoublement. C'est ce qui
caractérise le Pirandellisme. L'oeuvre de Pirandello est donc a lire comme un rigoureux systeme du
double, ordonné autour de deux grand thémes : le miroir (symbole d'une expérience de
dédoublement vécue par Pirandello a la fois comme horreur de son propre corps et comme
aliénation au discours d'autrui, particulierement au délire paranoiaque de sa femme) et la gémellité
(a la fois inversion et récupération de I'expérience biographique du dédoublement). Ce systéme
culmine dans la trilogie du "théatre dans le théatre" avec Six personnages en quéte d'auteur
(1921), Comme ci ou comme ¢a (1924), Ce soir on improvise (1930).

Prix Nobel de littérature en 1934, il meurt a Rome en 1936, avant d'avoir achevé sa derniére piéce
Les géants de la montagne.



« Je VoIS cette piece comme un réve moderne »

Entretien avec le metteur en scene Emmanuel Demarcy-Mota

Emmanuel Demarcy-Mota a trente ans et une quinzaine d'années de travail théatral derriere lui.
C’est dire qu’il a commencé jeune a organiser la vie sur un plateau. Fils d’'une actrice et d’'un metteur
en scéene, grandi dans les coulisses, il vit le cloche-pied pirandellien entre le théatre et la vie depuis
I'enfance. C'est au lycée qu’il commence a mettre en scéne avec un noyau d’amis proches, puis a
'Université : des piéces de lonesco, Pirandello, Wedekind, Erdman. Et en 1999, il est sacré
« Révélation de I'année » par le Syndicat de la critique dramatique pour Peine d’amour perdue de
Shakespeare, mise en scéne saluée pour son élégance, sa musicalité, sa férocité.

Autour de lui, ils sont trois, qui méritent d’'étre nommés car I'aventure est belle de ces copains qui se
sont reconnus dans I'art théatral : Christophe Lemaire, assistant et collaborateur artistique, Alpar OK,
responsable des relations avec le public, Laurent Marqués Pastor, accessoiriste et maquettiste. Qui
vont tous le suivre au Centre dramatique de Reims ou Emmanuel Demarcy-Mota vient d'étre
nomme.

« J'ai écrit Six personnages en quéte d'auteur pour me débarrasser d’'un cauchemar » écrivait
Luigi Pirandello. Pour Emmanuel Demarcy-Mota, ce chef-d’ceuvre est un réve. Un réve moderne qui
I'a aspiré, lui et ses seize acteurs, dans le fantastique.

Etant trés attaché a l'histoire du théatre, vous désirez monter cette piéce depuis
plusieurs années. Quelle en est la force, la modernité ?

- On le sait, mais c'est important de le répéter : Six personnages en quéte d’auteur est une piéce
fondatrice de tout le théatre du 20° siécle. Et quand on travaille sur ce texte, on s’en rend compte :
les situations sont trés fortes, sans méme parler du jeu sur lillusion et la réalité. Il y a un grand
nombre d'acteurs, et ils se trouvent pris dans un édifice incroyablement bien construit, une machine
d’'une trés grande modernité.

Dans la fable, ce qui est puissant, c’est l'arrivée de cette famille dans un thééatre, et surtout , comme
le dit la meére, la présence vivante des deux enfants. lls ne disent rien, mais assistent au drame
profond de la vie humaine, et en deviennent les victimes. C’est touchant, ces enfants qui font les
frais du monde adulte. Je crois que, plus que le théatre dans le théatre, c’est cela qui est moderne,
I'histoire de ces innocents.

Vous avez monté récemment des pieces qui réunissent de nombreux comédiens,
est-ce un hasard ou aimez-vous les grandes distributions ?

- J'ai découvert il y a cing ans que c’était un énorme plaisir pour moi de diriger de grandes équipes.
Sur Léonce et Léna, ils étaient dix, sur Peine d’amour perdue, dix-huit, et aujourd’hui seize. C'est
gue j'attends beaucoup de I'acteur dans le travail quotidien des répétitions. On vit tout de méme huit
ou dix heures enfermés ensemble, et plus le nombre est important, plus cela devient dangereux.
Surtout quand on travaille, comme avec Pirandello, sur des choses délicates. J'aime ¢a. Cela
demande un engagement de chacun, qui passe aussi par I'éthique.

Vous retraduisez généralement les pieces que vous montez. Est-ce une phase de
travail qui vous est nécessaire et qu'avez-vous cherché dans votre travail sur
Pirandello avec le traducteur Frangois Regnault ?

- Je tiens a retraduire lorsque je sens autre chose que la piece : une langue, une traduction, un filtre.
Ou peut-étre un manque de modernité, justement ; j'ai demandé a Francois Regnault de traduire Six
personnages tout d'abord parce qu'il existe entre nous un compagnonnage fertile depuis plusieurs
années, mais aussi parce qu'il maitrise a la fois une force philosophique, par sa formation, et une
force politique. Ce qui est indispensable dans ce cas-ci.

Je lui ai demandé une langue vive, rapide, nerveuse — ce qui est le cas en italien — mais aussi
d'alléger certains effets de répétition. Je suis satisfait puisqu’il a écrit quelque chose qui fonctionne
dans un flux tendu vers l'avant.



Ce qui est frappant, c’est que ce travail de traduction, mené ensemble, était épuisant. Cette piéce
nous a vampirisés. Comme les personnages qui demandent sans cesse quelque chose, et qui ne
sont jamais satisfaits, le texte aussi exigeait sans fin. Je crois que la piéce fonctionne comme c¢a,
selon un principe d’insatisfaction trés fort.

Si on imagine que Pirandello parle du théatre, de I'art, de la représentation ; alors la
piece parait trés ludique, Iégére méme. Mais si on la lit comme une lecon de
philosophie, elle devient terrible. L’homme ne serait toujours qu’une métaphore de
lui-méme, un personnage. De quel coté faites-vous pencher la balance ? Du c6té
du jeu sur lillusion théatrale ou du cété du constat sur la condition humaine ?

Il'y ala un regard trés profond sur ’homme. Je crois que Freud aurait été épaté par Pirandello. Mais
on ne peut parler de ces deux versants de la piéce en termes d'équilibre. Bien sdr, on pourrait
monter la piéce en ignorant le théatre dans le théatre ou, au contraire, en se fixant la-dessus. Moi, je
dois travailler l'illusion pour faire apparaitre la réalité. Ce sont des personnages de théatre qui
entrent dans un théatre. lls sont en quéte d'un lieu pour étre re-présentés, c'est-a-dire, présentés a
nouveau. C’est la scéne qui fait naitre leur vérité. On est chez Shakespeare, chez Hamlet.

Tout cela crée un temps profondément troué, syncopé : la aussi se niche la modernité de ce texte.
L'organisation du temps, ou plutét des temps, est peut-étre ce qu'il y a de plus difficile ici. On voyage
sans cesse du temps du récit a celui de la fiction et retour, sans qu’on remarque les seuils de
passage. La mise en scéne doit faire sentir cela. Et le comédien doit le jouer, trouver des
incarnations diverses. Ces questions nous forcent a parler de théatre tout au long des répétitions.
Cela me plait parce que chacun se trouve trés directement questionné sur l'art qu'il fait, ou qu'il
essaie de faire. C'est important. Faire en sorte qu’'on puisse étre au servie d'une pensée. Et de sa
propre pensée.

Vous venez d’étre nommé a La Comédie de Reims. Dans quel état d’esprit allez-
vous prendre la direction de ce théatre ?

- Dans un esprit de compagnie. J’'améne a Reims des comédiens, un musicien et un auteur : ce sera
le noyau. La chance, c’est que mon prédécesseur, Christian Schiaretti, fonctionnait comme cela. Il y
a des points communs entre ce qu'il faisait et ce que je veux faire. Mais c’'est une trés grosse
maison : trente-sept permanents, des frais fixes importants. Je crois que, de maniére intelligente, il
va falloir travailler contre les lourdeurs de ce genre de structures, retrouver le plus de souplesse
possible pour que ce théatre soit un lieu de création.

Ce sera un lieu de travail, de répétitions, fondé sur un principe de partage de I'outil. Cela signifie qu'il
faut avoir des logements pour inviter d’autres compagnies a travailler a Reims. Tout le théatre doit
étre mis au service de la création, donc du public. C’est la I'effet de chaine qui m’'importe.

Emmanuel Demarcy-Mota. Propos recueillis par Michéle Pralong
Le journal de La Comédie — Genéve saison 01-02



Emmanuel Demarcy-Mota
Compagnie Théatre des Millefontaines

Emmanuel Demarcy-Mota a été nommé a la direction du Centre Dramatique de Reims par le Ministére de
la Culture et de la communication (a compter de janvier 2002).

La Compagnie Théatre des Millefontaines est née en 1989 du désir d’'un groupe d'éléves du lycée Rodin
(Paris 13°™), réunis par Emmanuel Demarcy-Mota .

De 1989 a 1993, au lycée Rodin, puis a l'université René Descartes, ou Emmanuel Demarcy étudie la
philosophie, ce premier cercle présentera des travaux sur lonesco Rhinocéros, Pirandello L'imbécile,
Wedekind L’éveil du printemps, Erdman Le suicidé.

En 1994, a 23 ans, Emmanuel Demarcy-Mota et son équipe créent au Théatre de la Commune-CDN
d’Aubervilliers, L’histoire du soldat, daprés Charles-Ferdinand Ramuz (et sans la musique de
Stravinsky). Ce spectacle tournera pendant deux ans, avant d'étre repris en 1995 au Théatre de la
Commune.

1996 verra la création de Léonce et Léna de Georg Bichner, dans une nouvelle traduction de Francois
Regnault et Emmanuel Demarcy-Mota (publiée & I'Avant-Scene Théatre n°993). Créé au Théatre de la
Commune, ce spectacle tournera pendant deux années, avant d'étre repris a nouveau en 1997 au Thééatre
de la Commune.

En 1997, la compagnie entame une collaboration avec le Forum Culturel du Blanc-Mesnil ou, parallelement
a un travail sur la ville, elle présente plusieurs lectures et mises en espaces d’auteurs contemporains
(Copi, Elsa Solal), ainsi qu’une reprise de L’histoire du soldat.

En 1998, Peine d’amour perdue de Shakespeare, retraduit pour I'occasion par Frangois Regnault, a été
créé au Théatre de la Commune sous la nouvelle direction de Didier Bezace).

En 1999, au terme de sa tournée, Peine d’amour perdue a été repris a Paris au Théatre de la Ville tout le
mois de décembre .

Emmanuel Demarcy-Mota a regu le prix de la révélation théatrale de I'année 1999 par le Syndicat National
de la Critique pour sa mise en scéne de Peine d’amour perdue.

Suite a ce spectacle, Emmanuel Demarcy-Mota crée avec la méme équipe Un conte d’amour, version
jeune public de Peine d’amour perdue dont il signe I'adaptation avec Frangois Regnault.

Un conte d’amour sera présenté aux Rencontres Internationales de Théétre de Dijon puis au TJS, CDN
de Montreuil, au Théatre de la Commune, et au Forum culturel de Blanc Mesnil.

Peine d’amour perdue a été repris pour la troisieme saison consécutive, d’avril a mai 2001, au théatre de
Sartrouville, au CDN de Montpellier, a la Scéne nationale de Saint-Brieuc, a la Scéne Nationale de
Dunkerque et a celle de Douai.

En octobre 2000, nouvelle création de la compagnie (a nouveau avec 18 comédiens), au Théatre de la
commune : Marat-Sade de Peter Weiss qui sera également présenté au Forum Culturel de Blanc-Mesnil
avant de partir en tournée sur toute la saison 2000-01.

En octobre 2001, Emmanuel Demarcy-Mota met en scéne Six personnages en quéte d’auteur, de
Pirandello, dans une nouvelle traduction de Francois Regnault au Théatre de la Ville (Paris).

Outre ses activités artistiques, et depuis sa création, I'équipe de la compagnie (le groupe d’acteurs, le
metteur en scéne...), a toujours ressentie la nécessité d'aller a la rencontre du public : elle a effectué un
grand nombre de lectures « hors les murs », d’ateliers et de stages, tant au sein du CDN d’Aubervilliers et
du Forum Culturel du Blanc Mesnil (ateliers avec les amateurs de la ville, les colléges, les lycées
techniques, I'hdpital psychiatrique) que sur les établissements du Xlliéme arrondissement de Paris (au
Lycée Claude Monet notamment ou elle est responsable des enseignements obligatoires de Théatres, d’'un
jumelage et de I'option facultative, mais aussi a I'Ecole Jeanne d’Arc, au College Gustave Flaubert...).



Hugues Quester, dans I’infini du jeu

Le comédien interprete Six personnages en quéte d’auteur, de Pirandello, au
Théatre de la Ville. Avant une tournée a la démesure de son engagement dans l'art

dramatique.

Biographie

» 1948
Naissance a Echemiré
(Maine-et-Loire).

» 1970
Rencontre avec Maria
Casares au TNP.

> 1973

« Toller », mis en
scéne par Patrice
Chéreau.

> 1998

« Pour un oui pour un
non », mis en scene
par Jacques Lassalle.

» 2002
« Six personnages en
guéte d’'auteur », mise

Sur les murs fatigués du salon Sarah- Bernhardt au Théatre de la Ville, il
a pointé les souvenirs d'un premier passage, lorsqu'il Jouait La
Mouette, en 1975, mise en scene par Pintillé. Il s'est assis dans un coin
sous les affiches de la Divine, replié sur lui-méme, la téte penchée entre
les poings. A la seconde, sa voix a occupé l'espace, sans rien forcer. La
voix d'Hugues Quester est une singularité. Son inquiétante douceur
alterne fil de soie et fil d'acier, en une texture insaisissable. Elle sait
envelopper, voluptueusement, ou fouetter au sang. A chaque instant,
ses intonations ouvrent deux ou trois perspectives qui ne sont pas
seulement celles des personnages. Une polyphonie d'angoisses
enfantines et de fureurs d'homme, de désarrois profonds et de
certitudes invincibles, qui projette toute action de l'avant par pulsations
régulieres, dans un élan contrarié, mais irrésistible.

Encore sous le feutre et le pardessus élimé du premier des Six
personnages en quéte d'auteur, Hugues Quester parait se
ressembler. Peut-étre parce que la quéte d'un «auteur» n'est pas
étrangére a sa vie, avec celle du personnage, et que le metteur en
scéne et la troupe représentent autant de mains tendues pour les
approcher, les réunir -ou les repousser. Peut-étre parce que les acteurs,
comme la famille de Pirandello, ne s'exposent jamais autant a la vérité
de leur travail qu'au cours des tournées, lorsqu'ils déboulent, valise en
main, sur une scene nouvelle. La mise en scéne d'Emmanuel Demarcy-
Mota a déja été présentée une cinquantaine de fois depuis sa création

en scéne d’Emmanuel
Demarcy-Mota.

(Le Monde du 25 octobre 2001) et, aprés dix jours a Paris, doit repartir
pour quatre mois et demi dans une vingtaine de villes. Une course avec
la fatigue, qui donne la mesure du rdle. Lorsque le texte est aussi
imposant, que le cceur cogne, les jambes s'épuisent a gagner la chaise
ou reprendre sa respiration et repartir. « Un grand rble, c'est cet
ensemble corps, ame, cceur, texte. »

Travail et Fatigue, sont deux compagnes inséparables d'Hugues Quester. Il se réjouit d'avoir su
affronter I'écriture « épuisante, psychiquement » de Jon Fosse dans Visites, qu'll vient de présenter
aux Bouffes du Nord. Depuis I'enfance, assure-t-il, son énergie lui a permis d'étre a la hauteur des
situations difficiles. En 1999, il saura reprendre le role de Shylock, a la volée, des mains de Philippe
Clévenot. « Dans ces moments-la, j'ai I'impression d'étre sur un ring. Tous les sens sont en alerte.
Aux premiéres, je deviens presque plus rapide que les autres, tant la tension est intense. Ca se paie
ensuite de grandes fatigues physiques et mentales. Les trous viennent, on n'est plus dans les
temps, la lenteur s'insinue, au risque de l'erreur. » Une implication aussi exigeante ne connait qu'une
patrie : le théatre. Ne parlons pas de cinéma. De 26 films -dont le dangereux succés de Je t'aime
moi non plus de Gainsbourg -il veut retenir les parenthéses heureuses chez Ruiz, Tanner Rohmer,
Monteiro, en ce qu'elles donnent plus de joie a revenir au pays de scéne.

Débuts avec Chéreau.

Il aborde le territoire en 1965, a Malakoff. Une invitation & un cours de théatre, un prof qui lui tient la
main. « Quelgue chose m'était révélé tout a coup. Je suis resté longtemps sans rien apprendre,
j'étais trop impressionné pour aller sur scéne. La déclamation ne m'intéressait pas, seuls les gens
malhabiles me troublaient. Parce ce qu'il se passait quelque chose. » Mousse a quinze ans, il a
toujours travaillé. Debout a 5 heures pour prendre son poste a la RATP (il répare les contacteurs des
rames) et répéter le soir a Malakoff. Passe Roger Blin : « Tu as quelque chose, tu sais, viens me
voir. » Le metteur en scéne de Fin de partie le fait entrer dans le cercle par Que ferez-vous en



novembre, de René Ehni, et le présente a Patrice Chéreau qui cherche des petits roles pour
Richard II. Plus tard, c'est une audition a Chaillot, chez Georges Wilson, et ce cri dans lI'ombre :
«C'est lui, Georges ! » Une autre grande voix, celle de Maria Casares, I'a élu et appelé auprés d'elle.
Patrice Chéreau I'engage pour Toller et La Dispute au théatre (avec Alain Libolt, son partenaire de
Six personnages), La Chair de I'orchidée au cinéma. « Je me sentais aimé par lui, libre sur la
scéne, en méme temps guidé. Il fait corps avec le comédien, il se pose les mémes problémes que
lui. Il n'y a pas un clivage entre un metteur en scene qui saurait tout et un acteur qui ne saurait rien.
Pas a pas, le personnage se construit sans qu'on s'en apercoive. » Hugues Quester s'agace de la
mode qui voudrait laisser auteur et acteur face a face. Il revendique toute l'intelligence du metteur en
scene, sa conception de l'ceuvre. Il rappelle Iimportance de Claude Régy et son retentissant
Sauvés, d'Edward Bond; Lavelli, Lagarce ou Jacques Lassalle: « Il m'a appris la finesse du jeu, la
subtilité du texte, sans enseigner de maniére délibérée. » Emmanuel Demarcy-Mota, chez qui il a
retrouvé Francois Regnault - avec lequel il travaillait sur Toller -, I'a séduit par sa vision de
l'inconscient chez Pirandello, son attention au moindre réle, sa capacité a créer un climat de troupe.
Qu'est-ce que l'art du comédien ? Hugues Quester invoque Strehler, qui I'a mis en scene dans
L'lllusion, de Corneille, en 1985. «Une de ses phrases ne me quitte jamais. Il la tenait, je crois, de
Brecht : L'art du jeu, c'est I'engagement du comédien dans le total détachement. Quand on arrive a
cet état de dédoublement, on s'engage tellement dans le r6le qu'on I'expose presque a un contrble
absolu. Quand je me sens léger, je me vois jouer, je sais exactement, a l'oreille, si la représentation
est dans le rythme. J'ai la sensation des choses. Peut-étre est-ce pour ¢a que mon métier est
d'interpréter. Je ne me suis pas trompé de vocation. Comédien, je le suis de plus en plus. Au début,
je jouais avec ce qui m'était donné de violence, de présence. Tres vite, j'en ai senti les limites. La
scéne endurcit, mais il faut rester sensible, ne pas penser qu'on sait jouer, rester exigeant L'art
dramatique est infini et j'ai décidé d'aller loin. S'il est un metteur en scéne avec lequel j'aimerais
continuer, c'est Klaus-Michael Griiber. Parce que je sais que je peux apprendre de ce monstre, et

parce que l'outil est prét. »
Jean-Louis Perrier
Le Monde - 9 janvier 2003



La presse — extraits

Libération - Pirandello dans un halo
La grande réussite de la mise en scéne tient a cela : il en émane I'étrange lueur imaginée par Pirandello, et
toute la représentation semble nimbée d'un halo fantastique qui maintient le spectateur dans un état de

réve éveillé. Rarement le grand plateau du théatre de la ville aura été aussi bien utilisé.
René Solis

La tribune - Pirandello, quand le jeu est un autre
Emmanuel Demarcy-Mota réussit une brillante mise en scéne de Six personnages. Un feu d’artifice servi
par une scénographie fort léchée et des comédiens irréprochables. C’est quasiment une chorégraphie

avec ses solos, ses pas de deux et ses affrontements entre les deux tribus. C’est magnifique.
Jean-Pierre Bourcier

Le Figaro - La poésie, le mystére, la vérité

Emmanuel Demarcy-Mota est-il visité par la grace ? D‘emblée tout frémit, tout conspire, tout semble neuf,
vivant. Demarcy a le don d’embellir tout ce qu’il touche, il rend a Pirandello sa fureur, son mystére. Si I'on
est ému jusqu'aux larmes (de vraies larmes s'il vous plait), c’est que soudain on découvre une ceuvre

magnifique. Merci jeune homme !
Frédéric Ferney

Le quotidien du medecin - L'accomplissement

Emmanuel Demarcy Mota réussit un spectacle remarquable, d'une cohérence et d'une intelligence
profondes. Il s’appuie sur une troupe homogéne et donne une fluidité fascinante a I'ceuvre vertigineuse de
I'écrivain sicilien. Un spectacle en tout point accompli, un trés grand travail donné dans un rythme excellent

et qui hisse ce jeune artiste au rang des poétes de la scéne pour le plus grand bonheur du public.
Armelle Heliot

Le figaro Magazine - Le triomphe du théatre

C’est comme si I'on assistait a la naissance du thééatre. Par la poésie, linstinct, l'intuition du mystére,
Emmanuel Demarcy-Mota libére ce « chaos organique et naturel » dont parle Pirandello. Des acteurs
excellents, mobiles, presque dansants. Un Hugues Quester charnel et tragique, puissant. Par moments on

dirait du lyrique. Formidable.
Philippe Tesson

Le point
La Dramaturgie marie la poésie et la virtuosité, le rire et la primauté. On est ému jusqu'aux larmes.

Bravissimi !
Frédéric Ferney

L’humanité - Pirandello dormait d’'un ceil

Emmanuel Demarcy-Mota impose tout du long a son récit scénique une respiration de l'ordre de la poésie,
dont le secret nous semblait perdu depuis au moins Patrice Chéreau. Seize interprétes donnent avec feu
cette tragi-comédie des erreurs sur la personne. Hugues Quester déploie de facon sublime un je ne sais
quoi de fantomatique, Alain Libolt semble danser la partition du directeur, Valérie Dashwood, assume la
part maudite du fantasme fait femme. En un mot comme en cent, Emmanuel Demarcy-Mota prend ici son

élan vers la maitrise.
Jean-Pierre Léonardini



Zurban N°60

La grace intelligente de la mise en scéne délivre la piéce des pesanteurs du discours philosophiques pour

révéler de troublants éclats de vie qui surgissent de l'illusion théatrale.
Corinne Denailles

Telerama - Du théatre-théatre

C’est avec une rare maestria que le jeune Demarcy-Mota use des mille artifices de la grande mise en
scéne pour nous raconter cette sombre et mystérieuse histoire en infinis jeux de miroirs et obscurs
labyrinthes. Emmanuel Demarcy-Mota magnifie toute la magie du plateau, pour en montrer aussi les

abimes assassins. EnvoQtant et inquiétant.
Fabienne Pascaud

France Inter - chronique culture.

La Gréce s'’installe et ne s’envole pas. Emmanuel Demarcy-Mota s’empare du classique de Pirandello en
prenant le parti du réve. C’est un songe permanent qui se joue sur ce grand plateau nu. L’atmosphére est
étrange, le climat inquiétant. Le vertige est total & 'image de la bande son trés présente et tres onirique.

Le metteur en scéne use des apparitions, volontairement, tout devient fantasmagorique. C’est beau, trés

beau, la mise en scéne accouche de somptueuse images.
Vincent Josse

Le journal du dimanche
Dés le premier instant, la mise en scéne d’Emmanuel Demarcy-Mota parait lumineuse. C’est passionnant.
La nouvelle traduction de Francois Regnault est une redécouverte. Autour d’Hugues Quester et d'Alain

Libolt, remarquables, la distribution est irréprochable.
André Chenieux

Zurban N°61- A voir absolument
L'esthétique, légere et élégante, de cette brillante mise en scéne, véritable chorégraphie de I'espace et du
mouvement, joue jusqu’au vertige de la mise en abyme du théatre et de la vie qui nous questionne tous,

Emmanuel Demarcy-Mota, ses formidables comédiens et jusqu’aux spectateurs dans la salle.
Corinne Denailles

Figaroscope - L’inquiétante étrangeté de Pirandello

Un manifeste du Théatre dans le théatre.

Emmanuel Dermarcy-Mota réussit un trés beau spectacle. Dés le lever de rideau, le plateau baigné
d'ombres et de lumiéres nous envo(te. C'est gagné. Il sait faire théatre de tout. Le spectacle gagne en
puissance a mesure qu'il se déroule. Ainsi la mort de la petite fille traduit-elle dans sa simplicité, sa poésie

et sa virtuosité, une réelle émotion.
Marion Thébaud

Marianne - Demarcy-Mota a la hauteur de Pirandello
Demarcy-Mota, qui a la grace, imprime a cette réflexion troublante sur I'essence du théatre un élan
poétique et une élégante nervosité qui font tout le prix de sa vision. A peine nommé a la téte du Centre

dramatique national de Reims, il prouve ici qu'il est a la hauteur.
Jean-Pierre Leonardini



Le Monde - Le souffle de Hugues Quester

Emmanuel Demarcy Mota, ce jeune et brillant metteur en scene, semble avoir le théatre pour langue
maternelle et des acces directs aux codes de la belle ouvrage.

Hugues Quester est un phénomeéne de pére et un phénomene d’acteur. Il bataille en direct. Un instant il est
bléme, suspendu, exprimant une sueur glacée, avant qu’une fiévre soudaine n’emporte sa phrase au loin.
On ne sait jamais quelle note sera la suivante. Son intensité. Mais elle tapera dans le mille qu'il vient

d’inventer.
Jean-Louis Perrier

L'express
Avec Demarcy-Mota, cela donne un match impitoyable : celui des acteurs, de l'illusion contre la réalité, du

théatre contre la vie. Autant d’ambiguité que la grandiose scénographie d’Yves Collet magnifie.
Marion Vidal

Les echos - Une nouvelle jeunesse pour Pirandello
On en est tout retournés. Les trouvailles de mise en scéne se succedent, sans jamais sombrer dans ['effet
gratuit : plate-forme roulante, arbres inversés, et trés surs jeux de lumiere et surtout d’'ombre qui nous

maintiennent dans une sorte de cauchemar feutré, un peu vertigineux.
Annie Copperman



