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LE SPECTACLE

Ce spectacle est la premiere mise en scene frangaise du texte de Matt
Hartley.

L teX . o

« A Uorigine, Fille était une piéce courte qu’on m’avait mis au défi d’écrire. Le
défi a relever était le suivant : sauriez-vous amener un public a comprendre et
pardonner les raisons qui poussent un personnage a commettre tel ou tel acte. Pour
me “stimuler ”, on m’avait soumis la manchette d’un journal : « Une voleuse de
foetus tue un bébé ».

Au cceur de U'écriture de cette piece courte, une langue et un personnage ont
commencé a surgir, et continuer a les explorer s’est alors imposé a moi comme une
nécessité. Je voulais créer un monde autre, sauvage, rural, ou le langage était une
arme de domination, et travailler la forme sur un mode que je n’avais jamais
expérimenté jusque-la.

L’histoire et le style ont continué a évoluer au fil de U’écriture, 'un de mes
objectifs étant de créer, a mi-chemin de la piéce, une rupture radicale et brutale
pour Fille, le personnage principal : quand elle quitte le seul monde qu’elle ait
jamais connu, tout chavire pour elle - laissant, idéalement, le public aussi
désorienté et désemparé que le personnage.

Mon but étant aussi que la piéce nous questionne sur la notion de ’acquis, la
fonction du langage, la nécessité de “protéger ”, et plus largement sur la définition
du mal.

Matt Hartley, mai 2020 »

Texte écrit en Angleterre en 2014-2015 / Titre original : GIRL

La piece Fille de Matt Hartley est représentée en France par Séverine Magois, en accord avec
United Agents, Londres.

Traduite avec le soutien de la Maison Antoine Vitez, centre international de la traduction
théatrale, la piece est lauréate du Prix Godot 2023.

Fille est édité en France aux éditions Théatrales.

Fille, c’est ’histoire tragique d’une enfant, d’une adolescente.

D’emblée, le Récit annonce le meurtre barbare. Le fil se déroule pour remonter aux origines de
’acte, monstrueux.

Fille, c’est son nom, vit isolée avec son pére dans une ferme, au bout du sentier, de [’autre coté
de chez “les bons qu’a prendre”.

Ils cultivent la terre, s’occupent des bétes. Fille ne sait rien de ce qui se passe derriere la
colline. Elle écoute les mots de son pere : “c’est lui qui sait”. Elle grandit dans cet endroit
reclus ou le langage est aussi fruste que leurs vies. Maman n’est plus la.
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Fille devient une jeune femme, Peére quitte la ferme.
Et puis la tragédie.

Fille, livrée a elle-méme, petit oiseau encagé la-bas, commet l'irréparable. Une femme arrive,
sur le point d’accoucher. Fille reproduit les gestes de son pere. Ceux qu’elle I’a vu accomplir
lors d’un vélage.

Fille est enfermée, interrogée, “disséquée”.

Elle doit rendre des comptes a la police, au psychiatre, a la justice, expliquer le massacre. Elle
ignore le sens de ce mot, les conséquences de son acte. Elle se mure dans le silence.

Le jugement approche. Le temps est compté.

Lentement, trés lentement, une jeune médecin |’apprivoise.
Alors Fille raconte.

Elle apprend.

Elle comprend.

Elle comprend si bien.

Fille, c’est I’histoire tragique d’une enfant, et c’est “nous ” qu’on interroge. Qui sont les
monstres ?

Comment le sont-ils devenus ? Pourquoi ?

Peut-on résoudre la question de la responsabilité ?

Au moins peut-on la questionner, individuellement, collectivement.

La scénographie ...

En suivant le texte, la scénographie se découpe en deux phases, articulées entre elles par une
séquences ajoutées, permettant la transitions narrative et scénographie entre la partie de la
fable qui se passe a la ferme et celle qui se passe dans la salle d’interrogatoire.

Placant résolument la premiére partie du spectacle du co6té de la fable, un écran-tissu, comme
une grande toile peinte sera tendue au fond du plateau, écho a un théatre hors du temps
présent, élément majeur du décor.

La campagne ou vivent Fille et son Pére, paysage désolé, a la fois immense et limité, beau et
inquiétant, sera filmée. Ce film-tableau, "nature vivante", fixe et mouvante, sera en évolution
au fil des saisons, a mesure que Fille grandit.

L’ultra réalisme initial du film, imaginé trés graphique, sera grignoté, contaminé peu a peu par
lesprit de la fable, de la tragédie. Il s'agit la d'accompagner cette fable, de "contourer” le
décalage entre réalité et fiction, réalisme et théatralité jusqu'a l'explosion ultime, outranciére
d'un graphisme et de couleurs saturées : une traduction du meurtre.

Ce qui nous intéresse a travers Fille, c'est avant tout la question de la responsabilité. Plus
précisément c'est le fait que le texte nous invite a réfléchir sur les conséquences d'un systeme
sociétal violent et/ou indifférent, sur les étres qui le composent.

Alors, nous souhaitons rendre compte de la profusion des avis, des opinions, des témoignages,
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qui jalonnent le texte, souvent via le personnage du Récit.

Nous le ferons a travers une installation mélant images et son, visant a recréer par des
pulsations et apparitions de vocables a l'écran, la facon dont nous sommes constamment
"nourris”, presque gavés d'images ; source permanente et insidieusement influente de notre
rapport a l'autre, au monde.

Par cette mise en ceuvre plastique, cette vision saturée dinformations, rythmée a la maniére
des zappings, différentes paroles seront entendues, celles qui composent la société : les voix
appartenant a l'autorité, a la police, au monde médical, a la rumeur publique. Voix mélées,
amplifiées, transformées et rythmées par un univers sonore saturé.

Des mots, et un brouhaha médiatique auquel nous n'échappons plus que par un choix résolu.

La seconde partie du spectacle est le temps de linterrogatoire répété tous les jours qui
précedent le jugement. C'est le temps de la révélation de Fille a elle-méme. Un temps distendu
dans lequel se construit la relation entre Fille et la psychologue. Une relation dans laquelle
seffritent les fondations de U’étre. Nous souhaitons emmener le spectateur au plus proche de
Fille, qu'il chemine dans un "labyrinthe émotionnel".

Concretement, nous allons multiplier les supports de projection et modifier les espaces : faire
des va-et-vient entre lintérieur et l'extérieur, passer des murs de la cellule a la toile de la 1ére
partie, et finalement, d'un enfermement a l'autre.

La vidéo initialement "accrochée” a l'espace clos et resserré de la cellule ou au vétement de
Fille pourra s'ouvrir sur le paysage de la maison de Fille, une nuit étoilée ou le dessin d'un
souvenir heureux.

« 2 espaces distincts :
Espace 1 : une ferme au-dela du sentier... paysage bucolique

Plateau large, ouvert, peu encombreé.

Espace de jeu : sol de terre au lointain centré

Espace de récit : autour de ’espace du récit

Tout se fait a vue donc présence des objets, des costumes et des éléments de décor
sur les cotés du plateau.




Tulle en fond de scéne pour l'espace vidéo : gris clair pour une meilleure visibilité
et qualité du grain des animations, avec le jeu lumiére ce tulle peut disparaitre
pendant les moments sans projection. La matiéere fluide du tulle donne un coté
vivant souple et mouvant aux approches des comédiens, elle s’allie également a la
matiére du sol, créant un ensemble de méme texture naturelle comparativement
au cyclorama qui aseptise et refroidit un espace.

Pour un retrait glissant, comme une route qu'on enléve qui méne a la deuxieme
partie. Toile de lin en plusieurs morceaux afin de mieux gérer les mouvements
pendant le déplacement.

Sur le lin, un mélange de terre, de copeaux de cocos, de bois, d'écorces, de
feuilles, etc... Sous cette toile matiérée, on pourra définir les postes de cachettes,
en y incluant des caisses, des objets de jeu, de la mousse pour des volumes.



Espace 2 : L'incarcération... une cellule aseptisée, déshumanisée

Changement radical.

Les comédiens transforment l'espace a vue. Le sol terreux glisse, s'échappe et se
balaye. Les planches vieillies se retournent et se montent en cellule frontale a 2
pans ouverts, avec un banc intégré... Face public, de ce coté les planches sont
lisses, blanc bleuté, aspect glacé.

Johanne Huysman, scénographe »
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« Le spectacle se déroule en deux parties et une transition, les passages vidéos on

été choisis, avec principalement un paysage qui se transforme, des mots, des
souvenirs... et des apparitions de Fille.

Le choix de la peinture peut paraitre surprenant, pourtant elle aidera a placer ce
récit hors du temps et permettra, je l’espére, de déployer les émotions traversées
de facon plus singuliere en contournant le réalisme, comme sait le faire le théatre
d’ailleurs. Je dis toujours que ces deux arts sont trés complices.L’essentiel de mon
travail va se concentrer sur ce paysage projeté. Je suis partie en repérage dans les
Flandres, pour filmer en plan fixe ce décor. L’idée était de trouver quelques traces
de présence humaine dans une campagne oubliée. Ce paysage projeté comme une
toile peinte vacillera entre la photographie et le dessin et accompagnera toute la
premiére partie du spectacle, pour lui donner une couleur, une trace, un reflet, un
pressentiment a I’histoire qui va se dérouler.



Les saisons seront peintes et dessinées, elles marqueront le temps dans ce lieu
intemporel. Le paysage se transformera de maniéere lente et discrete. On doit
pouvoir le regarder quand on veut, tout en restant concentré sur le jeu des
comédiens. Le travail pictural et d’animation 2D seront assez minutieux, les
nuages, les feuilles mortes, le gel...pour arriver a un paysage totalement peint. Au
fur et a mesure il y a une dégradation du paysage qui va s’immiscer. Toujours en
peinture et avec des textures, l'idée est d’abimer ce décor comme pour
extérioriser les tensions et le danger a venir.

Des moments forts vont marquer ce paysage: il y a la scéne de vélage, ou un veau
apparait, il est sale, il vient de naitre. Il va rester dans ce paysage et grandira au
fur et a mesure. Il y a également le passage de l’exécution d’un renard et des
premiéres menstruations de Fille qui affecteront le paysage.

La dégradation va se terminer par la traduction du meurtre, avec un graphisme
brut, proche de la peinture expressionniste abstraite, avec des couleurs saturées et
un rythme plus dense, interprété par des coups de pinceau, des superpositions de
textures et un montage saccadé.




Il y a ’idée que ce paysage vivant, mental, va se retrouver plus tard a d’autres
moments du spectacle, pour signifier la fuite de la réalité chez Fille quand elle
sera arrétée et emprisonnée. Dans le texte on sait que Fille dessine, peut-étre est-
ce d’ailleurs sa seule activité personnelle et oisive. Elle replonge également dans
un souvenir celui ou elle mange une poire sur une balancoire avec son pere, cette
séquence devrait étre entierement dessinée et réalisée en animation 2D.
J’aimerais ici retrouver un certain trait enfantin, une naiveté graphique, une partie
d’elle.

A deux reprises il y des projections de photographies ou de trés courtes vidéos de
Fille avec un traitement d’image de caméra de vidéosurveillance, en noir et blanc,
qui va bien slr contraster avec le coté pictural des autres projections.

Cléo Sarrazin, vidéaste »

Découvrez le rendu de la mise en animation des images de Cléo Sarrazin.

La MuUSIQUE ...

« Nous imaginons pour Fille une musique exclusivement acoustique pour la

premiére partie, avec des prises de sons trés proches des instruments. Le
traitement sera relativement brut, atténuant les fréquences aiglies afin
d’accentuer la sensation de huis clos. Notre référence principale pour le mixage est
la_bande originale de A Ghost Story (David Lowery, 2017), composée par Daniel
Hart. Nous avons fait le choix de travailler avec un ensemble a cordes réduit, basé
sur la section grave d’un quatuor a cordes, a savoir le violoncelle et ’alto.

Pour la composition des cordes nous aimons beaucoup l’approche néoclassique
de 12 Conversations with Thilo Heinzmann - Jéhann Johannsson, et l’approche plus
folk de The Proposition de Nick Cave et Warren Ellis.

Pour agrandir le chant des possibles des instruments a cordes j’ai investi dans une
DVINA qui est le premier instrument électro-acoustique de SOMA. Il a été inspiré
par la musique classique hindoue et persane, mais elle peut également jouer la
musique européenne. L'une des principales caractéristiques de la DVINA est le son
qu'elle dégage. Il n'y a en effet pas de capteur intérieur. Au lieu de cela, elle tire le
signal électrique directement des cordes qui vibrent via un aimant en néodyme,
caché dans le manche.

Concernant les percussions nous allons enregistrer des percussions symphoniques,
grosse caisse symphonique, cloches tubulaires, gongs, mais aussi différents
tambours. L’enjeu est de trouver le point de jonction entre les cordes et les
percussions. Le travail de Hildur Gudnadoéttir sur la bande originale du Joker (Todd
Phillips, 2019) nous semble une excellente référence pour ce point, avec des
percussions étouffées qui accompagnent la mélodie sans prendre le dessus.




Pour la seconde partie du spectacle nous allons basculer des grands espaces de
nature a l'univers carcéral, un univers froid et oppressant. J’ai choisi de traiter
cette bascule avec une musique dure et machinique. Je vais utiliser pour cela
plusieurs synthétiseurs analogiques a savoir : Moog Taurus, Moog GrandMother, OB6
Dave Smith, Soma Laboratory Pulsar 23, Arp 2600 Behringer.

Esteban Fernandez, compositeur & interpréte »

Orchestration et musiciens :

Garance Degos - Violoncelle

Olivier Samouillan - Alto

Esteban Fernandez : Dvina, Contrebasse, Percussions et synthétiseurs analogiques.

Retrouvez les oeuvres précédentes d’Esteban Fernandez [’ayant inspiré pour Fille.

Electre, et Iphigénie extraites du spectacle Pour que les vents se lévent - Une Orestie, écrit par
Gurshad Shaheman et mis en scene par Catherine Marnas et Nuno Cardoso.

Dune extrait d’un précédent album est une illustration des différents synthétiseurs que je
souhaite utiliser.
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LA RENCONTRE AVEC
LES ARTISTES

A partir de 14-15 ans.

Si les interventions ont lieu avant la représentation, la sensibilisation décline les axes
pédagogiques dont vous pouvez trouver le développement page 12.

Si les interventions ont lieu aprés la représentation, I’échange se fait autour des questions et
commentaires des spectateurs.

Les exercices de pratique théatrale (issus des axes artistiques) sont sensiblement les mémes.

Axes artistiques............oiiiiiiiii

La fonction du Récit

- Comment raconter l'histoire ? Comment "glisser " de la narration au dialogue ?

- Comment faire vivre la narration (descriptions de lieux, d'ambiances, de sensations), a la
facon d'un conteur, pour ouvrir les espaces de ’imaginaire.

- Travail choral : Comment jouer a plusieurs une situation de récit comme s'il s'agissait d’une
séquence dialoguée ?

- L’acteur-récitant devient acteur-personnage : comment mettre en oeuvre ’action ? Par
quels procédés ?

La fabrication de [l’illusion
- Comment faire exister des espaces ?
- Comment fabriquer une image ?
- Comment transposer une situation ?
- Comment le corps raconte aussi le personnage ?

- Travail sur une langue singuliére : comment rendre sensibles les intentions a partir d’un
langage restreint ? Comment rendre fluide et naturel un langage inhabituel ?

4 formats d’interventions...............oo ...

L’échange : sensibilisation, type échange sur la piéce et les thématiques qu’elle aborde.
1h / 30 participants max

La découverte : sensibilisation, type échange sur la piece et les thématiques qu’elle aborde
puis exercices de pratique théatrale.
2h / 30 participants max

L’atelier : sensibilisation a partir des axes pédagogiques puis exercices de pratique théatrale a
partir des axes artistiques.
2 x 2h / 20 participants max

Le stage : sensibilisation a partir des axes pédagogiques puis exercices de pratique théatrale a
partir des axes artistiques.
2 x 3h / 20 participants max
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LE TRAVAIL PEDAGOGIQUE

Les rapports d'emprise dans la cellule intra-
familiale. ...,

Une enfance maltraitée :
- Quelles sont les conséquences de |’isolement ? De la déscolarisation ?

- A quoi sert le langage ?

- Quel développement de la pensée quand on n’a pas les mots ?

- Comment appréhender les notions qui font notre humanité (bien / mal, vie / mort) ?
- Que veut dire aimer quand l’amour est exclusif ?

La représentation du monde :
- Que devient-elle sous emprise intellectuelle ?
- Que devient-elle sans contradiction ? Sans altérité ?
- Comment se construit-on avec un seul modeéle, une seule croyance ? Un monde sans questions ?

Humanité/monstruosité :
- Est-ce qu’on nait monstre ou est-ce qu’on le devient ?
- Qu’est-ce que le Monstre ? L’humain se différencie-t-il du monstre par la raison, la conscience ?
- Analyser et comprendre |’acte monstrueux n’est pas prendre c’est le risque de U’indulgence ? Mais
ne pas chercher a comprendre n’est-ce pas prendre le risque de la cruauté ?

Jugement et (ex)pression mediatique : la
création de l'esprit critique............ccoooiiilll,

Le traitement de l’information :
- Est-ce que le flux médiatique partiel et décontextualisé (réseaux sociaux, buzz, chaines d’infos en
continu) permet la compréhension et l’analyse de l’information ?
- Comment distinguer information et fabrication de U'opinion ? Comment ne pas tomber dans la
tentation de la simplification des phénoménes complexes ?

Reseaux et rapports sociaux :
Comment éviter le jugement hatif, arbitraire ? Et identifier leurs conséquences (entre-soi,
communautarisme, endoctrinement) ?
- Quels impacts peut avoir l’acharnement médiatique sur un seul individu ? Quel rapport au monde et
a 'autre cela crée-t-il ?
- L’inexistence numérique est-elle symptomatique d’une inexistence sociale ? La crée-t-elle ?
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Théatre et méta-théatre : la fabrique de l'illusion

Le rapport direct au spectateur grdce au narrateur, Le Récit :
Briser le quatrieme mur, qu’est-ce que cela implique dramaturgiquement ?
- Comment prendre en charge Le Récit ? Quel rapport permet-t-il avec le spectateur ?
- Quelles possibilités ouvre-t-il pour raconter la fable et plonger dans la tragédie ?

- L’acteur-récitant devient acteur-personnage: Comment mettre en oeuvre ’action ? Par quels
procédeés ?

Le thédtre « a vue » :
- Comment créer Uillusion quand on fabrique le théatre a vue du public ?
- Ce rapport modifié a Uillusion crée-t-il un rapport différent a ce qui est raconté ?

POURALLER PLUS LOIN : Pistes de discussions a évoquer en présence de
partenaires spécialisés dans ces questions.

- Quelle est la place des pouvoirs publics dans la prise en charge des mineurs isolés ?

- Quelle est la temporalité de la justice et quel impact a-t-elle sur les personnes
concernées ?
- Quel role donne-t-on a l’incarcération ? Quels en sont les effets ?
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Céline Dupuis

Céline Dupuis suit une formation de
comédienne au cours Simon avec Joélle
Guillaud et Rosine Margat a Paris.

Au théatre, elle joue a la fois des textes
classiques et des textes contemporains sous
la direction de nombreux(-se)s metteur(-se)s
en scene Justine Heynemann, Noémie
Rosenblatt, Arnaud Anckaert, Julien Fisera,
Marc Prin, Laurent Hatat, Thomas Piasecki,
Stéphane Titelein, Dominique Sarrazin...

Elle pratique le théatre masqué ou d’objets
pour le Théatre de La Licorne avec Claire
Dancoisne ou pour Nicolas Ducron.

Depuis 2014, tout en continuant a étre
comédienne pour des compagnies, elle
travaille plus collectivement a des projets
personnels a partir d‘oeuvres littéraires
adaptées pour le théatre.

En 2019 , avec Cyril Brisse et Chloé
Vancutsem, elle crée Filigrane 111. L'Art de
perdre d'Alice Zeniter est le premier
spectacle de la compagnie. Ils y associent
Clarisse ( une histoire de L'Art de
perdre), forme autonome de 45mn.
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Marion Zaboitzeff

Formée au conservatoire de Roubaix et
diplomée en 2008, Marion travaille avec
Isabelle Janier, Cie L'Encre, avec la Cie Les
PaKerettes sur le spectacle Mon chant
d’extase mélant le théatre et la danse. Elle
collabore avec l'association Signes de sens
(Francgais-LSF) pour deux spectacles bilingues
1,2,3 couleurs et Rue des gamins.

En 2014 elle intégre le Théatre La Licorne
pour la reprise des Encombrants font leur
cirque entant que comédienne-
marionnetiste, puis pour Bestioles de
lIégendes (théatre masqué).

En 2016 elle crée avec Henri Botte la
compagnie Lolium et monte Moment
d’angoisse chez les riches sur des textes
de Kurt Tucholsky (théatre et musique).

Ensemble, ils mettent en scéne deux
créations avec des interprétes amateurs
(comédiens, danseurs, musiciens) pour la
ville de Wasquehal en 2018 et 2019.

En Janvier 2020 ils créent Louise a le choix,
de Caroline Stella (spectacle jeune public).

Elle participe en janvier 2020 a Histoires en
série avec Le Bateau Feu, scéne nationale de
Dunkerque. Elle mene en parallele de
nombreux ateliers théatre pour divers publics
(options théatre, MIC, etc.)



Henri Botte

Formé au C.N.R de Lille, il participe aux
premiersprojetsde la Cie Sens
Ascensionnels dirigée par Christophe Moyer
(Faut pas payer, La Cellule, Naz...), avec
qui il collabore régulierement. Il a travaillé
également avec le Théatre La Licorne dans
Sous-sol d’aprés Gorkimes. Claire Dancoine.

Il joue sous la direction d’Aline Steiner dans
Parti chercher de Luc Tartar. On le retrouve
dans L’'Homme Qui, mes Frangois Godart. Il
travaille avec Esther Mollo dans Terreur
Torero de Ricardo Montserrat. Henri a joué
également avec I'Interlude

T.0 dans Risk de John Ratallack, mes Eva
Vallejo et Bruno Soulier.

Il tourne avec Une cosmonaute est un
souci pour notre galaxie, mes Stéphane
Boucherie, Théatre de I'Embellie. Il poursuit
sarouteavecla compagnie Sens
Ascensionnels avec Chantiers interdits
(solo). Il intervient en option théatre au lycée
frangais de Tanger.

En 2016, il signe la premiére mise en scéne
de la compagnie Lolium avec Moment
d’angoisse chez les riches (textes de Kurt
Tucholsky) et co-signe la mise en scéne de
Louise a le choix avec Marion Zaboitzeff. Il
joue dans I’'Homme qui rit, d'aprés Victor
Hugo, mes Claire Dancoisne.

Cyril Brisse

Enfant comédien, il tourne pour la télévision
avec Alain Boudet, Pierre Goutas, Jean-
Francois Delassus, Juan Luis Bunuel, Denis
de la Patelliere et au cinéma avec Francis
Girod et Alain Schwarzstein.

Apres le Théatre-école Tania Balachova dirigé
par Véra Gregh et Claude Aufaure, Il
compléete sa formation aupreés de Stanislas
Nordey.

Il travaille d’abord a Paris (ou il réside
jusqu’en 2006), avec Vicky Messica, David
Négroni, Didier Lafaye, Belkacem Tatem,
Jean-Yves Brignon, Jacques Ardouin, Jean-
Philippe Azéma... Installé depuis dans le
Nord, ses fidélités vont vers Dominique
Sarrazin, Stéphane Titelein, Brigitte Mounier,
Christophe Moyer, Audrey Chapon, Bruno
Lajara, Denis Mignien, Frangois Godart...

Il adapte plusieurs romans pour le théatre :
La Liste de mes envies de Grégoire
Delacourt (2014), La Promesse de I'Aube
de Romain Gary (2015). L’Art de perdre
d’Alice Zeniter (2020)

Il conduit ensuite la mise en scéne de ces
trois projets.



CONTACTS

Céline DUPUIS

06 03 58 91 04
filigranelll@gmail.com

Henri BOTTE

06 70 16 56 70
contact.lolium@gmail.com
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Filigrane 111

Siege social : 111 rue Jean Jaures
62200 Carvin

Administration : LA MAKINA

29, rue Jules Ferry 59260
Hellemmes

filigranell1@gmail.com
site web: filigranelll.fr

Compagnie Lolium
Siege social : 2, rue de la Liberté
59160 Lomme

contact.lolium@gmail.com
site web :compagnielolium.fr



