Scénographies contemplatives - Lisalou Eyssautier

Lisalou Eyssautier est scénographe diplomée de 'ENSATT. Engagée dans le programme
Hypnoscene, elle a fait, dans ce cadre, des séances d’hypnose éricksonienne ainsi que des
entretiens avec Nathalie Plasson, hypnothérapeute lyonnaise. Elle a parallelement
rencontré en 2017 le travail de Bruno Meyssat et a participé a la création de Juste le temps?!
a partir des dramaticules de Beckett. Sa recherche-création aboutit, en 2017, a un projet
intitulé Réveries. Ou comment créer un état de réverie chez le-la spectateur-rice?. Depuis,
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elle s’intéresse notamment a la question de la contemplation, forme de réverie
hypnotique qui oriente plusieurs de ses réalisations scénographiques. Elle revient ici sur
deux de ses dispositifs contemplatifs, dans des configurations différentes.

Contempler en immersion : I'expérience hypnotique de I'immensité

La notion de contemplation m’a particulierement accompagnée lorsque j’ai réalisé
la scénographie du spectacle Antigone, mis en scéne par Gilbert Barba, en 2019, au Centre
Dramatique des Villages (Haut Vaucluse)3. Il s’agissait de concevoir un dispositif
artistique et technique qui pourrait tourner aussi bien dans des théatres que dans des
salles des fétes, des salles polyvalentes ou des salles de classe de la région. Le metteur en
scene souhaitait des le départ qu'il soit immersif, que le public soit englobé par des images
projetées a 360 degrés. J'ai concu a la fois le dispositif global et les images qui allaient y

étre projetées.

Magquette 3D du dispositif scénographique avec bandeau de vidéo projeté a 360 degrés © Lisalou Eyssautier

1 Juste le temps, mise en scéne Bruno Meyssat, 2017

2 Lisalou Eyssautier, Réveries. Ou comment créer un état de réverie chez le-la spectateur-rice, mémoire de
master des arts et techniques du théatre, filiere scénographie, 2017.

3 https://www.theatre-contemporain.net/spectacles/Antigone-26217/
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Les spectateurs étaient installés en quadri-frontal, dans un espace rectangulaire
formé par des ponts métalliques posés sur quatre pieds de levage, créant un gril technique
portatif, et fermé par des pendrillons. ]'ai fabriqué ainsi une petite boite noire dont la taille
était modulable et qui pouvait étre installée n’'importe ou. Elle créait un effet d’isolement,
de bulle propice a 'imaginaire contemplatif. A l'intérieur du dispositif, j’ai congu une
scénographie minimaliste, avec des rideaux de fils blancs sur les quatre pans ; c’est la que

seraient projetées les images. Ces rideaux était constitué de milliers de fils.
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Antigohe, mise en scéne Gilbert Barba, 2019 © Lisalou Eyssautier

Projection de la vidéo d’un « paysage état d’ame » (ciel nuageux) sur les rideaux de fils blancs
(Comédiens debouts de gauche a droite : Gilbert Barba, Julien Perrier et Frédéric Richaud) © Lisalou Eyssautier
Ces fils constituent un support de projection tres intéressant. Ils donnaient un c6té
vaporeux aux images. Le noir des pendrillons passait a travers le rideau, créant une trame,
striant I'image et suscitant un trouble visuel. Cette surface de projection ajoutait
également de la matiere aux images numériques projetées: elle leur donnait plus de
profondeur et cassait leur aspect lisse. Les entrées et sorties des comédien-ne's se
faisaient au centre de chacun des quatre cotés du dispositif, en sorte que leurs passages
créaient des effets de mouvance dans le rideau : le mouvement se propageait sur tout le
plan du mur de fils, qui devenait une surface instable. Les fils ne se remettaient pas
forcément a la méme place, ils constituaient comme une surface organique qui vivait de

facon autonome pendant le spectacle.



Ce mouvement, je I'ai également recherché dans les images projetées, congues
comme des tableaux mouvants. J'ai travaillé en collaboration avec la vidéaste Camille
Sanchez, qui a assuré la partie technique en permettant d’animer mes images fixes. Je
cherchais a immerger le public dans des paysages naturels, notamment des ciels étoilés
et nuageux qui évolueraient de facon tres lente, quasi imperceptible. Il y avait par exemple

un ciel qui se chargeait, passant du bleu vers un ciel d’orage au cours d’une scéne.

Tableaux numériques du ciel animés en vidéo permettant de passer en trois étapes du bleu a I'orage © Lisalou Eyssautier

J'ai réalisé aussi des images graphiques plus abstraites, comme par exemple le dessin des
contours d'une architecture par une ligne blanche, symbolisant la facade du palais de
Créon. J'étais alors tres attirée par le minimalisme, pensant que le-la spectateur-rice
pourrait projeter plus de choses dans I’espace et les images. Ma priorité était de laisser de
la place a son imaginaire. ]J’ai découvert plus tard - j’y reviendrai - comment la réverie
peut également s’enclencher dans des espaces plus chargés, voire encombrés, et plus
figuratifs. Parmi les images projetées dans Antigone, nous avons également réalisé, en
amont du spectacle, des captations de scenes en noir et blanc, filmées par la vidéaste avec
les comédien-ne-s. Elles proposaient des gros plans qui attiraient le regard, des détails qui
pouvaient fasciner. Je pense par exemple a la marche d'un des acteurs qui déambulait :
ses pas étaient filmés en gros plan et projetés en mouvement circulaire sur les quatre pans
de rideaux qui englobaient le public. Enfin, jai créé des images figuratives que j'ai
retravaillées et transformées par la technique du photomontage, a partir d’'une vidéo de
la comédienne qui jouait Antigone (Sarah Nedjoum), que j’ai changé en statue morcelée :
soit il lui manquait une partie du visage, soit les bras... L'idée était de figurer une statue
d’Antigone abimeée par le temps, comme une sculpture grecque antique qu’on retrouverait

aujourd’hui.
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Photomontages des statues morcelées d’Antigone © Lisalou Eyssautier

J'ai créé la une mise en perspective temporelle, une ouverture du temps : ces images
racontaient la chute d’Antigone, sa mort a venir dans la tragédie qu’on jouait, mais elles
disaient aussi, bien plus largement, le caractere immémorial d’'un mythe dont il ne nous
resterait que des ruines... Et le ciel étoilé, en fond de I'image, reliait le mythe lui-méme au
temps cosmique, infini, de la voie lactée.

Nous avons fait un travail dramaturgique autour de I'apparition de ces images, en
orientant le regard du public au cours du spectacle. Par exemple, a certains moments de
suspens ou de pause de l'action dramatique, les images projetées devenaient les objets
principaux du regard. Elles amenaient du mystere, une charge de tension. Je les avais
pensées comme des « paysages états d’ame » venant déclencher des émotions ou les
accompagner, dans un jeu d’infusion réciproque entre I'action dramatique et le décor. A
d’autres moments, les acteur-rice-s étaient elleux-mémes en contemplation des images, et
par mimétisme, les spectateur-rice-s en faisaient de méme, tout le monde s’absorbait dans

la contemplation.
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Contemplation par I'acteur et le public de la captation vidéo des pas d’un des acteurs filmés en plan serré
(Comédien assis au centre : Gilbert Barba) © Lisalou Eyssautier

Pour revenir a la question de la mouvance - celles des images animées et celle des
rideaux de fils -, c’était une donnée importante de cet univers visuel, parce que la
mouvance des images participe du déclenchement de la contemplation, et donc d’'une
forme d’induction hypnotique. J'ai voulu que ces images bougent imperceptiblement. Je
cherchais a recréer quelque chose comme l'effet d'un champ de fleurs au printemps,
doucement animé par une petite brise de vent: ¢a bouge trés lentement. Ou encore le
mouvement des vagues d'une mer assez calme. Je pourrais évoquer aussi le feu de
cheminée, qui est un exemple classique des images inductrices d’hypnose*. Dans mes
travaux préparatoires, j’étais allée filmer des ombres de feuilles bougeant lentement sur
le sol, ou une eau qui s’écoule, ou encore de la végétation qui se meut avec le vent : tout
cela a formé mes images d’inspiration. J'ai pris aussi des photographies de ciels et des
vestiges de murs dans le Haut Vaucluse. Les paysages naturels et les ruines sont pour moi
une source d’imagination, iels sont terriblement propices a mes contemplations ! J’avais
besoin de me mettre dans des états réveurs pour créer ces images contemplatives. J’ai été
aidée, a cet égard, par la musique du spectacle composée par Clément Barba, musicien du
groupe Deluxe. C’est une musique méditative, avec des voix d’hommes (qui renvoyaient

au cheeur, dans le spectacle) et elle est assez planante. J'ai congu mes images en I'écoutant.

4 Voir I'article d’Esther Meunier sur le travail de lumiére de Clément Soumy dans ce livre.



Projection vidéo des ruines des statues d’Antigone sur un fond de paysage cosmique se chargeant imperceptiblement d’étoiles

Mon intention dramaturgique, dans le spectacle, était d’ouvrir la fable d’Antigone
a un horizon plus vaste et universel. Je me suis inspirée des tableaux de Kaspar David
Friedrich, référence récurrente pour moi : les personnages sont peints de dos en train de
contempler des paysages naturels immenses, que ce soit dans Le Moine au bord de la mer
(1808-1810) ou dans le célebre Voyageur au-dessus de la mer de nuages (1818). Lorsque
je regarde ces tableaux, j’'ai I'impression de devenir ces personnages. Je m’identifie a eux

et j'entre dans le méme état contemplatif.

Friedrich, Le Voyageur au-dessus de la mer de nuages (1818), Kunsthalle de Hambourg


https://fr.wikipedia.org/wiki/Kunsthalle_de_Hambourg

Friedrich m’intéresse parce qu'’il peint des paysages-miroirs, états d’ame : la dimension
intime cotoie 'immensité ; il y a un rapport d’échelles tres fort. J’ai cherché, pour Antigone,
a créer un semblable rapport, que 'outil vidéo m’a permis d’obtenir : il fallait trouver le
moyen d’ouvrir 'espace de notre petite boite noire. Les spectateur-rice-s regardaient au-
dessus d’elleuy, iels levaient la téte.

J'aime les images qui présentent des paysages immenses avec I'étre humain tout
petit au milieu. Dans les photographies que je réalise parallelement a mon travail de
scénographe, je cherche souvent des paysages naturels dans lesquels on trouve un objet
humain : une machine agricole, un objet laissé, une trace humaine... Ce sont des images
scénographiques ! Chez Friedrich - qui me fascine depuis mes cours d’histoire de 'art au
lycée, ou chez Turner, dont la mouvance est plus énergique, plus tempétueuse - I'échelle
humaine est souvent figurée par les ruines et c’est également quelque chose qui me
touche : la contemplation se mue en méditation sur le passé, sur la mort. Le passé hante
le paysage. Le regard du-de la spectateur-rice est alors interrogé, parce qu'’iel ne sait pas
ce qui est arrivé. [el peut s’inventer des récits autour de ces énigmes. Les objets humains,
comme les ruines, éveillent 'imaginaire en invitant a se raconter des histoires.

Scénographier en cherchant a déclencher une contemplation, c’est ainsi, pour moi,
confronter le regard du-de la spectateur-rice a quelque chose de plus grand que lui-elle,
quelque chose qui le-la dépasse. L’hypnose correspond précisément, dans mon
expérience personnelle, a une connexion avec I'immensité, un lien avec l'univers. Je me
représente l'inconscient comme quelque chose de vaste, bien plus que comme quelque
chose de profond! J'ai besoin d’ouvrir l'espace trés grand; je cherche toujours
'ouverture, plus que la profondeur. J'ai été récemment marquée par la scénographie du
Tannhduser de Wagner présenté a I’Opéra de Lyon en octobre 20225, qui travaillait sur de
trés grandes échelles. Il y avait une scene qui se passait dans un espace désertique, un
espace vide; un immense chassis descendait des cintres, recouvert de morceaux de
miroirs qui reflétaient le sol et I'’espace au plateau de fagon fractionnée : cela créait un
kaléidoscope gigantesque. L’espace s’ouvrait d’une fagon incroyable. A I'opéra, il y a
évidemment beaucoup plus de moyens et d’espace pour ce travail sur les échelles, mais

j'essaie de relever ce défi des théatres plus petits.

5 Tannhéduser de Wagner, mise en scéne Richard Hermann, direction musicale Daniele Rustioni, orchestre,
chceurs et maitrise de I’Opéra de Lyon, décors et vidéo Jo Schramm.



Glisser dans un espace mental

Je suis partie dans une direction assez différente quand j'ai fait, en 2022, la
scénographie du spectacle Le Printemps des révoltés de Sabrine Ben Njima, dans un espace
frontal®; mais on y trouve toujours une recherche de contemplation. Dans la piece,
Sabrine, qui joue son propre role, s'interroge sur la révolte a travers divers témoignages
de personnes qu’elle a filmées au cours de ses voyages. Le spectacle, qui mélange des
éléments autobiographiques et fictionnels, raconte la quéte de son origine, sa psycho-
généalogie en quelque sorte. Elle est retournée dans le village natal de ses parents, en
Tunisie, et elle est allée a la rencontre de l'histoire de ses grands-meres amazighes.
Pendant le spectacle, Sabrine est accompagnée par une grand-mere, qui est comme un
fantdome psychique : le spectacle s’inscrit dans son espace mental. Il alterne entre des
moments ou le groupe des cinq comédien-ne-s, de facon méta-théatrale, se demande
comment raconter l'histoire, et des moments ou I'on est dans I'espace mental de Sabrine.

Sabrine avait ramené de ses voyages une grosse matiere de témoignages, des
vidéos de la Tunisie, du Liban et du Bénin. Pendant de longs moments, qui forment a peu
pres 30% du spectacle, le public regarde Sabrine en train de visionner ses
enregistrements sur le petit écran de sa caméra. Ces vidéos sont tantot projetées sur le
décor, tantot seulement présentes dans son écran de caméra et inaccessibles au regard

du public.

5 Le spectacle a été créé aux Théatre des Clochards célestes, Lyon, en décembre 2022.



Le printemps des révoltés, mise en scéne Sabrine Ben Njima, 2022
© Nils Freyermuth

Sabrine et le « fantdme » de sa grand-mére regardant en jeu une vidéo sur la caméra
(Comédien-ne-s de gauche a droite : Sabrine Ben Njima et Julien Lopez) © Nils Freyermuth

Sabrine est ainsi dans une posture de spectatrice sur scene, et c’est la un point
commun avec Antigone. Par exemple, dans I'une des scénes, dos au public, elle regarde
I'image projetée dans le décor : comme dans les tableaux de Friedrich, sa contemplation
invite le public a I'imiter et a entrer lui aussi dans un état de réverie éveillée. Sabrine
revisionne des images qu’elle connait déja puisqu’elle les a filmées : sa contemplation est
colorée par le souvenir. On entre dans sa boite mentale, dans sa mémoire. Le rapport au
temps est particulierement important : nous avons choisi des extraits vidéo longs, de
sorte que le temps s’étire. Lors de ma recherche-création de master a 'ENSATT, Joris
Mathieu m’avait expliqué que, dans ses spectacles, il cherchait a créer des états
contemplatifs en faisant éprouver au public des temps longs, dont on n’a plus vraiment
I’habitude dans notre rythme de vie occidental’. Sur scéne, Sabrine est donc non

seulement actrice, mais aussi longuement spectatrice, immobile, peu active. Et puis, les

7 Voir I'entretien d’Emma Merabet avec Joris Mathieu dans cet ouvrage.
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images projetées ne sont pas des images d’actions, ce sont soit des gros plans d’une
personne en train de parler, soit des images elles-mémes contemplatives - des paysages,
comme un toit-terrasse ouvert sur la vastitude du ciel.

Si, dans ces instants, on retrouve la question de I'ouverture et de 'immensité, j’ai
aussi cherché dans une autre direction. Au moment de cette création, j’avais déja quitté le
minimalisme dans mon travail de scénographe et j’ai eu envie d’explorer les objets dans
leur capacité a véhiculer un univers et participer a la création d’'un imaginaire, d'une
réverie. J'ai rassemblé des objets qui auraient pu étre ceux de Sabrine quand elle était
petite - des traces du passé, toujours !... Elle avait également ramené des choses de
Tunisie. Cela faisait un mélange entre objets quotidiens francais et objets traditionnels
tunisiens - notamment des tissus tunisiens, qui m’ont également servi de surfaces de
projection pour la vidéo. Le spectacle raconte comment Sabrine vient remuer,
redécouvrir, remettre a jour le passé, et comment elle se sent submergée par ces choses
qui 'encombrent. Cela a été pour moi un fil rouge tres physique, concret: j'ai créé une
saturation visuelle progressive, renforcée par la superposition des motifs des tissus avec

lesquels j'avais concu les costumes.

Saturation de I'espace par les objets qui envahissent progressivement tout le plateau

(Comédien-ne's de gauche a droite : Sabrine Ben Njima et Eva Blanchard) © Nils Freyermuth
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L’image de départ est plutot dépouillée. On voit trois monticules recouverts de film
étirable noir, le méme utilisé pour emballer les palettes de transport de marchandises. Je

voulais une image forte et abstraite ; je me suis racontée que c’était un paysage lunaire.

Sabrine et le « fantéme » de sa grand-mere dans le paysage lunaire constitué de film étirable

(Comédien-ne-s de gauche a droite : Julien Lopez et Sabrine Ben Njima) © Nils Freyermuth

Ces monticules, les comédiens qui arrivent sur le plateau viennent en déchirer le film
plastique, pour découvrir des piles de cagettes de marché. Je me suis inspirée des films de
Sabrine ol on voit ces cagettes en plastique coloré dans des marchés africains. A
'intérieur sont disposés tous les objets du spectacle, classés par catégories. Certains ne
serviront jamais, et cela m’intéressait qu'il y ait des choses qui restent énigmatiques. On
a essayé de créer un langage visuel fonctionnant sur le principe des réves : certains objets
apparaissent sans signification puis en trouvent une ultérieurement. Parfois c’est le
contraire. C’est ce trajet des objets que j’ai essayé de construire. J'aime que les objets
arrivent au plateau avant qu'on les nomme. Ou parfois au méme moment, ou encore
parfois apreés qu'on les ait nommés... Cela participe a l'activité imaginaire des
spectateur-rice-s : les objets deviennent inducteurs de réverie.

Les tissus traditionnels permettent de construire petit a petit 'espace ; ils sont

manipulés par les comédien-ne-s, qui sont donc aussi machinistes au plateau.
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Structuration de I'espace par les tissus traditionnels tunisiens et superposition visuelle des motifs a rayures des costumes et du décor

(Comédien-ne's de gauche a droite : Sabrine Ben Njima, Julien Lopez et Adrien Zumthor) © Nils Freyermuth

J'ai projeté les vidéos sur diverses surfaces du décor et sur les costumes des
acteur-ice-s, par mapping. La vidéo apparait a des endroits ou on ne l'attend pas
forcément, par exemple sur un bout de table, comme une vignette, ou sur une petite
planche suspendue... C'est comme si Sabrine projetait ses souvenirs dans son espace
quotidien. La vidéo n’est pas traitée de facon documentaire dans ce spectacle, elle est une

projection psychique, et peut-étre le réve de Sabrine.
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Projection double de la méme vidéo en mapping créant un trouble visuel de la perception de I'image pouvant s’apparenter au réve

(Comédienne : Sabrine Ben Njima) © Christophe Vauthey

Concernant la scénographie des objets, j'ai été tres marquée par le travail de Bruno
Meyssat, dont j’ai suivi un workshop a I'Ensatt8. Apres ma recherche-création de master,
j'ai assisté son scénographe Pierre-Yves Boutrand sur Juste le temps. Bruno Meyssat avait
apporté des objets qu'il avait chinés et, comme a son habitude, il a ensuite proposé aux
comédien-ne-s d'improviser avec eux®. Son travail m’accompagne toujours, et j'ai proposé
al’équipe du Printemps des révoltés de créer sur ce mode ; mais nous n’avions pas le temps
nécessaire pour mener a bien la recherche - car un tel processus exige du temps. De ce

point de vue, notre travail est, disons, une esquisse.

8 Workshop avec le metteur en scéne Bruno Meyssat : 2016, département de scénographie, ENSATT.

9 Sur le processus de création de Bruno Meyssat : Bruno Meyssat, « Parler sa langue, vraiment », entretien
avec Mireille Losco-Lena et Olivier Neveux, in Mireille Losco-Lena (dir.), Faire thédtre sous le signe de la
recherche, Rennes, PUR, coll. « Le spectaculaire », 2017.



14

Tentative autour du détournement d’objet participant a la création d’une image onirique (Comédienne : Eva Blanchard) © Nils Freyermuth

Mais j'aimerais a l'avenir pouvoir explorer cette démarche, car les objets sont porteurs
d’inconscient, ils ont une histoire et on ne les choisit pas par hasard. J'ai envie, aujourd’hui,
d’aller chercher la réverie dans le quotidien - et plus seulement dans le ciel et I'espace
immense ! L'association des objets est un jeu scénographique qui permet de créer de

petites étrangetés dans un espace banal, et de déclencher du trouble.



