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«L’Assaig. Històrie(s) del Teatre (I)». Concepte i direcció: Milo Rau. Text: Milo Rau i l’equip. Interpretació: Sara de Bosschere, Suzy Cocco, Sébastien Foucault, Fabian Leenders, Johan Leysen, Tom Adjibi. Recerca i dramatúrgia: Eva-Maria Bertschy. Col·laboració en la dramatúrgia: Stefan Bläske, Carmen Hornbostel. Escenografia i vestuari: Anton Lukas. Vídeo: Maxime Jennes, Dimitri Petrovic. Disseny de la il·luminació: Jurgen Kolb. Disseny del so i direcció tècnica: Jens Baudisch. Producció: Mascha Euchner-Martinez, Eva-Karen Tittmann. Càmera: Maxime Jennes, Moritz Von Dungern. Ajudantia direcció: Carmen Hornbostel. Assistència en l'escenografia: François Pacco. Coreografia del combat: Cedric Cerara. Professora de Cant: Murielle Legrand. Arranjaments musicals: Gil Mortio. Assistència en la escenografia: Patty Eggerickx. Relacions públiques: Yven Augustin. Disseny: Nina Wolters. Construcció dels decorats i vestuari: Tallers del Théâtre National Wallonie-Bruxelles. Fotografia: Michiel Devijver, Hubert Amiel. Equip tècnic en gira: Pierre-Olivier Boulant (so i vídeo), Jim Goossens-Bara (càmera). Una producció de l'International Institute of Political Murder (IIPM), Création Studio Théâtre National Wallonie-Bruxelles Amb el suport de Hauptstadtkulturfonds Berlin, Pro Helvetia, Ernst Göhner Stiftung, Kulturförderung Kanton St.Gallen Coproduït per Kunstenfestivaldesarts, NTGent, Théâtre Vidy-Lausanne, Théâtre Nanterre-Amandiers, Tandem Scène Nationale Arras Douai. Sala Fabià Puigserver. Teatre Lliure Montjuïc. Del 29 al 30 de juliol.
______________________________________________________
Els ressuscitats de Milo Rau

Amb un projecte com L’assaig del suís Milo Rau el teatre es reivindica com un art molt viu. Sobre el sòlid antecedent de ser un dels principals representants del teatre documental està construint un nou discurs sobre el teatre. De com assumir —espectador i intèrpret— les manifestacions humanes més extremes (dolor, violència, mort) a l’escenari. La seva genialitat: sobre la base del document es reflexiona sobre ficció i tragèdia.

El fet: l’assassinat d’Ihsane Jarfi. De Lieja, 32 anys, homosexual, pare d’origen magribí; segrestat, apallissat i abandonat, nu i moribund, en un bosc per quatre homes, veïns d’un dels barris més tocats pel declivi econòmic de la ciutat valona. L’allargada ombra de la mort de Pasolini. Un cas que interessa i segueix un dels actors de Rau. Però com va passar amb The Civil Wars, el muntatge evoluciona cap a una mirada dirigida cap endins.

La nua posada en escena és el marc per a un diagrama d’idees i estímuls que no semblen respondre a un únic objectiu. Cada paraula té el seu paper i raó de ser. Cada recurs, un sentit específic. Fins i tot mencions intranscendents contribueixen al dibuix. Com la dels germans Dardenne. Barris de Lieja convertits en el decorat habitual de les seves pel·lícules i els seus habitants en figurants.

La realitat, amb un alt contingut de crítica social, transformada en elements de ficció. Tot al servei d’un discurs revulsiu sobre què som capaços d’acceptar en un escenari quan el contracte habitual s’endinsa en nous territoris.

El muntatge —un mecanisme de clímax i anticlímax— és la recreació (evocació) d’una mort real. Rememorada pels testimonis dels pares, un exnòvio, i un dels assassins; documentada per la companyia, i finalment representada amb detall forense a l’escenari.

El desenllaç està anunciat, però tot i així ens commouen i tensen els episodis que conduiran al patiment i la mort. Ens hipnotitza la fantasmagoria de les escenes que es doblen amb subtils i inquietants diferències a la pantalla i en viu. Ens incomoda saber per endavant fins a quin límit hauran d’arribar els intèrprets —dos no professionals, seguint les pautes del Manifest de Gant de Rau— i observar la naturalitat amb què assumeixen després l’exigència emocional o física. I ens farà remoure’ns en la nostra butaca-refugi, repensar què és per a un intèrpret morir o matar. Nosaltres, testimonis oculars. Una vegada i una altra (assaig en francès és repetition). El ritual dels ressuscitats. La incopsable raó de la tragèdia amb perspectiva contemporània. Una nova mirada sobre el fantasma del pare de Hamlet. La revelació d’un poema de Wislawa Szymborska (Theatre impressions). L’incipient terror que un text de Wajdi Mouawad es faci per uns segons realitat.

Juan Carlos Olivares, La Vanguardia, 30 juliol 2018

Milo Rau i les arrels del mal

El teatre document que coneixem de Milo Rau està molt lligat a la recerca de les arrels del mal, entès com una violència desfermada per raons ben diverses: la violència tribal en el conflicte ètnic entre hutus i tutsis a les colpidores Hate radio i Compassió. Història d’una metralleta, la violència del terrorisme a la vella Europa a la més discursiva The civil wars; la violència individual d’un assassí de nens a la morbosa Five easy pieces, i la violència sense sentit sobre la qual versa aquest L’assaig. Histoire(s) du théatre (I) basat en l’assassinat a Lieja el 2012 d’un homosexual a mans d’uns joves.

En totes aquestes obres tan important era el tema com la manera d’abordar-lo, creant unes formes teatrals que han derivat en l’anomenat Manifest de Gant, presentat justament per l’estrena de l’obra a Lieja al maig i en el qual Milo Rau acota el seu teatre amb normes molt concretes, com va fer fa anys el moviment Dogma en el cinema. Unes normes que ja eren presents en els anteriors espectacles i que aquí agafen més importància en la mesura que el director inicia amb l’espectacle un projecte de reflexió sobre el teatre.

D’aquí que la funció comenci amb un càsting a actors no professionals en el qual es plantegen qüestions sobre l’ofici (com es comença una obra, com s’acaba...) i que trauran el cap més endavant amb unes esplèndides paraules del dramaturg i director Wajdi Mouawad i de la poeta Wislawa Szymborska.

El càsting serveix per contextualitzar l’espai humà i socioeconòmic on es produirà el crim i aporta els millors fragments de la funció, que seguidament camina cap a la reproducció dels fets a la manera d’un docudrama. Per primer cop, Rau vol mostrar la violència en directe, l’assassinat. Però em sembla que es tracta d’una escena impossible, perquè tots sabem que les puntades de peu i els cops dels assassins a la víctima indefensa són falsos i perquè dubtem que aportin res de commovedor a la funció més enllà de la morbositat. La veritat és que al final ens preguntàvem on volia arribar el director.
Santi Fondevila, ARA, 30 juliol 2018

On rau la intenció de Milo Rau

Hi ha obres de teatre totals que et sacsegen en múltiples direccions, embolcalls gairebé perfectes en què forma i contingut units multipliquen els significats de cada escena, de cada gest, de cada paraula. Milo Rau va camí de revolucionar el panorama teatral europeu amb els seus plantejaments teòrics que aplicats en escena generen obres mestres com Five Easy Pieces, la història d'un assassí de nens explicada per nens; o Hate Radio, reproducció documental d'una emissió que cridava al genocidi ruandès. Amb L'assaig —primera part d'un projecte col·lectiu que vol representar la història del teatre— torna a deixar el llistó ben alt.

Amb una barreja d'actors professionals i aficionats, el director suís i el seu equip representen un crim homòfob ocorregut a Lieja, ciutat postindustrial en decadència d'on provenen part dels actors reclutats. Les similituds entre el perfil d'alguns dels intèrprets i els personatges interpretats —inclosos els assassins— compacta els significats i potencia les ressonàncies entre realitat i ficció. Amb una precisió documental que pot arribar a recordar l'exercici de Truman Capote d'A sang freda, el muntatge mostra una recreació al detall del crim amb testimonis tant de la família com dels culpables. Del document a l'obra, la realitat traslladada a la representació sense gairebé intermediaris.

El caràcter explícit d'algunes escenes frega el morbo, una línia que en cap cas es traspassa, ja que el muntatge juga en tot moment la carta d'evidenciar la mentida del teatre. En lloc d'amagar-les, la representació en forma de càsting i assaig informal implica fer visibles les costures del llenguatge. Prescindint de clixés i convencions, la representació se'ns presenta com un joc de miralls de múltiples reflexos, en especial els més obscurs. Al capdavall rau la intenció habitual del director suís d'agafar-nos de la mà per proposar-nos un passeig per la part més fosca i violenta de l'ànima humana. Teatre sense coturns ni vestuaris superflus que en la seva execució s'assembla més a la realitat que intenta representar. Per això n'és tan necessari.

Manuel Pérez, Núvol, 30 juliol 2018

Canción fría e implacable

En una primera introducción, el director belga Milo Rau nos presenta en forma de casting a los diferentes actores no profesionales con los que representará el drama. A preguntas sobre su vida y su experiencia se le suma ya un primer cuestionamiento de la brutalidad. ¿Estarías dispuesta a desnudarte? ¿Puedes llorar aquí y ahora? ¿Has pegado a nadie en escena? ¿Qué es lo más extremo que se puede hacer sobre un escenario? Tom Adjib responde citando a Mouawad, en una escena en la que un actor se sube a una silla y se pone una soga en el cuello, instando a los espectadores a salvarle o, en su defecto, a dejarle morir. Una declaración de intenciones. Fiel a su forma y a su contenido, los montajes de Rau recrean con video grabado y escenificación en directo historias reales con actores no profesionales. Lo hizo en Five Easy Pieces, montaje en el que ponía sobre el escenario a niños para hablar del asesino Dutroux, secuestrador, violador y asesino infantil. Y lo hace ahora con el caso de Ihsane Jarfi, asesinado en 2012 por un grupo de homofóbicos que lo apalearon hasta la muerte.

Como en el montaje anterior, Rau divide el espectáculo en 5 capítulos en los que muestra diferentes puntos de vista relativos al drama. Los actores representan a los padres de la víctima, a la expareja de la misma e incluso a uno de sus asesinos. Pero realidad y ficción se entremezclan constantemente. Los actores no dejan de recordarnos que lo son, y juegan también con elementos de sus vidas. Fabian Leenders nos relata cómo fue a ver a uno de los asesinos a la cárcel, cómo habló con él sobre el espectáculo que estaba preparando y como se sorprendió de lo parecidas que eran sus vidas.

Incluso las músicas son escogidas por los actores. Tom, el mulato al que solo escogen “para hacer de negro o para interpretar obras comprometidas en las que denuncia que solo le escogen para hacer de negro”, propone el tema de música clásica Cold song, una metafórica aria que sonará durante la pieza y que cuenta la historia de un héroe que pidió a la diosa del amor morir congelado. ¿A caso el deseo se ha cumplido, y vivimos congelados e inmunes a la empatía? Y es que el auténtico clímax de la función llega con la recreación en escena del asesinato. Sin melodrama ni artificios. Unos hechos limpios, claros, objetivos. Los actores se toman su tiempo para reproducir la paliza y la muerte tal y como parece que sucedió, mientras el público contiene la respiración desde la quietud y la oscuridad de las butacas.

Con todo, Milo Rau cuestiona los límites del teatro. Cuestiona la violencia y la representación de la misma. Y cuestiona el papel de un público que se mantiene impasible ante la implacable ficción y, lo que es más grave, ante la implacable realidad. Sus montajes son duros, puñetazos en el estómago en los que la violencia se muestra sobre el escenario de forma fría y sin concesiones. Un revuelco estremecedor a la par que necesario y comprometido.
Alba Cuenca, Recomana, 30 juliol 2018
Milo Rau reconstrueix un assassinat en cinc actes,

i dóna una nova lliçó magistral

sobre el que ha de ser el teatre polític

“¿Quina mena de poder té el teu art, que ha fet que m’aixequi contra la meva voluntat i amb lentitud del llit de la neu eterna? No ho veus que, rígid i massa vell, incapaç de suportar el rigor del fred, gairebé no puc mourem ni respirar? Deixa'm, deixa'm congelar-me de nou fins la mort”.

Aquesta és la lletra de la sublim Cold Song que Henry Purcell va composar per a la seva òpera King Arthur. I que l’actor Tom Adibi   —un dels quatre intèrprets professionals que comparteixen repartiment amb un actor i una actriu amateur a la esplèndida nova proposta escènica de Milo Rau— ens cantarà gairebé al final de l’espectacle. Abans, molt abans, quan en una entrevista de càsting és interrogat sobre els seus gustos musicals, Adibi ja ens ha dit que actualment escolta molta música clàssica, i que el tema de Purcell ocupa ara mateix un lloc prioritari en les seves preferències. Però no és fins arribat aquest tram final que Adibi ens canta el tema. I és que arribats a aquest punt, ja hem vist l’actor transformat en Ihsane Jarfi, el jove de 32 anys, gai (la raó de l’absurd de la seva mort) i d’orígens musulmans que, el 2012, va ser assassinat una freda nit primaveral quan sortia d’un local nocturn de la ciutat de Liège. I ja hem vist morir a Jarfi al llarg d’una seqüència escènica d’uns vint minuts de durada , després d’haver estat apallissat de forma brutal, després d’haver estat despullat i llançat al llindar d’un camí ocult com qui llença una burilla apagada, després d’haver contemplat des de la nostra butaca d’espectadors passius com un dels agressors assassins es pixava damunt el seu cos. Un cos abandonat en plena freda nit que no va ser localitzat fins dies després de la desaparició de Jarfi.

Llavors, quan Adibi ens canta finalment el tema de Purcell, ja podem entendre fins a quin punt aquesta lletra escrita fa uns quants segles sembla escrita a l’escenari mateix del crim. Ja hem vist el que va passar aquella nit; Milo Rau ens ho ha mostrat al llarg d’una escena en la qual tot sembla transcorre en temps real: els cops, la humiliació del cos ultratjat, la pixada sense trampa ni cartró. L’actor s’ha trobat més a prop del cadàver al qual representa del que acostuma a trobar-se mai cap actor i cap actriu quan representa una persona real morta violentament. I malgrat tot continuem ficats  dins d’una representació, continuem assistint al ritual fictici propi d’una obra teatral, per molt que aquesta s’apropi al teatre document. I malgrat tot —i malgrat que al final de la proposta es juga amb aquesta possibilitat— seguim sense saber que passaria si, tal i com assenyala un text de Wajdi Mouawad inclòs al seu Seuls, un actor es pengés d’una forca improvisada davant nostre. Si un actor decidís portar fins el límit l’experiència, comptant  amb que al llarg dels 20 segons de temps que li resten abans que la mort sigui irremeiable, algú entre el públic (un públic més proper en aquest cas a aquell que reclamava Lorca que al que acostuma a omplir les sales) s’aixecaria per tal d’evitar el pitjor. El cert és que, malgrat l’assassinat que acabem de veure i malgrat la contundència amb què Milo l’ha escenificat, seguim en el terreny de la representació.

Milo Rau és tan suïs com Jean-Luc Godard. Potser per això, li ha robat una mica el títol a aquella fascinant i inclassificable aproximació a l’estructura del llenguatge cinematogràfic i a la seva capacitat per generar mites i alterar significants que Godard va títular Histoire(s) du cinéma. Evidentment, qui conegui el tarannà de Godard ja pot intuir que els 266 minuts dividits en vuit episodis d’aquell trencador treball videogràfic no tenien res a veure amb una convencional història del cinema, i sí tenien molt a veure amb un estudi de la semàntica cinematogràfica ,de la seva forma d’abordar la representació de la realitat, i del significat polític que es pot desprendre de les seves imatges, encara que aquestes no guardin relació amb temes polítics . Doncs tampoc les Històrie(s) del teatre que Milo Rau inicia amb aquest proposta pretenen fer cap mena de recorregut informatiu sobre la història del teatre: el que busquen es preguntar-se i preguntar-nos sobre quins són els codis de representació d’un espectacle teatral, sobre la forma com aquests codis s’alineen amb o s’allunyen del discurs polític establert en torn a la realitat, sobre els límits que poden o no poden traspassar, sobre com es pot o no es pot representar la mateixa violència física. Per això el seu espectacle comença amb les paraules d’un actor veterà que s’interroga a ell mateix sobre com cal sortir a l’escenari convertit en el fantasma del pare assassinat del príncep Hamlet, i d’alguna manera ens interroga així també a nosaltres  sobre el vincle que existeix o no existeix (per dir-ho a la manera del dubitatiu hereu de la corona de Dinamarca) entre la tragèdia assumida com a legat cultural que ens han deixat els grans mestres, i la tragèdia que es produeix quan algú mort com va morir Jarfi aquella terrible nit amb ressons pasolinians: contemplant impàvids la mort del noi belga, resulta fàcil que el cap se’t te’n vagi cap a aquella altra freda  nit de 1975 en la qual va ser assassinat PPP. Esclar que en el seu cas la significació política del crim va estar ben present des del primer moment, donada la significació intel·lectual del personatge. Però de vegades —ens ve a dir Rau; i això és una constant del seu treball—  la significació política d’un crim com el que va acabar amb la vida de Jarfi ens pot passar més desapercebuda. I ara no parlo de les declaracions políticament correctes contra l’homofòbia, sinó d’aquella passivitat latent d’un societat que de vegades sembla voler creure que amb un manifest de repulsa escrit a temps ja ha complert amb el seu deure, sense voler entrar a sac en les estructures culturals, les estructures de pensament o les pors arrelades que es troben darrera el terrible acte.

Tornem al tema de la representació. Rau comença la seva proposta amb un actor i un fantasma hamletià. I cinc actes després              —aquesta és la divisió amb què es presenta l’espectacle— l’acaba fent referència a aquell sisè acte d’una tragèdia al qual es referia la poetessa Wislawa Szymborska: “per a mi —deia l’autora—, l’essencial d’una tragèdia és el sisè acte: el ressuscitar dels morts caiguts en la batalla de l’escenari; el retocar perruques i vestuari; el arrencar-se  el punyal del pit, treure’s  la soga del coll, i unir-se en fila al vius de cara al públic”. I entre el primer i l’últim acte, i entre entrevistes escenificades als intèrprets de la proposta que en van plenes de confidències personals,  entrevistes escenificades que reprodueixen les declaracions de les persones més properes a l’assassinat (pares i exparella) i escenificacions de l’assassinat, Rao ens ofereix una altra apassionant mostra d’aquesta convivència entre el llenguatge teatral i el llenguatge de  la imatge enregistrada que la dramatúrgia contemporània explora amb instruments cada cop més sofisticats. De fet, aquest L’assaig que ens mostra per moments en directe l’assaig d’allò que veiem alhora ja filmat i projectat en pantalla ve a connectar-se de forma ben notable  amb un grapat dels espectacles que han passat per aquest Grec 2018. Començant per aquella Ombra amb la qual Katie Mitchell reinventava la història d’Eurídice tot fent-nos assistir a la filmació en directe d’una pel·lícula editada davant els nostres ulls, seguint per aquell Panorama de Motus que com aquest L’assaig es presentava també per moments com un seguit d’entrevistes per a un càsting en les quals els intèrprets es podien situar tant a la banda virtual com a la real del que estàvem veient, i acabant amb el tens diàleg no menys virtual i real alhora que la Sachli Gholamalizad de A Reason to Talk estableix amb la seva mare. ¿Acabarà per devorar la imatge videogràfica allò que passa en temps real a l’escenari? Doncs mentre es devoren o no es devoren, seguim gaudint de l’estimulant convivència entre dos llenguatges que, ara per ara, semblen condemnats a entendre’s.

Ramon Oliver, Recomana, 31 juliol 2018
Tragèdia: crua o pasteuritzada?

L’International Institute of Political Murder no és ni una ONG ni un subdepartament de la policia científica. És el grup de teatre comandat pel suís Milo Rau al llarg d’una colla d’anys, un col·lectiu d’on han sortit espectacles com Hate Radio o Five Easy Pieces, sobre la propaganda genocida a Ruanda o els casos de pederàstia i assassinat a Bèlgica. L’Institute de Rau és un grup escènic polític però reputat, postdramàtic però seriós, dedicat al que es podria anomenar amb exactitud el “teatre compromès”.

Ara fa uns mesos Rau va ser nomenat director del teatre NT Gent (Gant, Bèlgica), i això ha coincidit amb un manifest que reorienta i emfatitza el seu compromís amb l’escena. Aquest manifest ha estat comparat amb el Dogma de Lars von Trier i els seus amics, per la seva radicalitat basada en la restricció logística i l’austeritat estilística, tot plegat dirigit a la cerca de certa “veritat”. Entre altres punts, el Manifest de Gant ambiciona ni més ni menys que “canviar el món”, fer que la representació “sigui real en ella mateixa” i entendre el teatre com “un procés de producció”, que hauria de ser accessible en tota la seva amplitud, des de les investigacions als càstings.

En aquest sentit, la combinació de professionalitat i amateurisme, la diversitat lingüística i la simplificació en les escenografies han de ser, més que restriccions i obstacles, les eines per arribar al públic de manera contundent i honesta. La primera ocasió per comprovar els resultats de la nova etapa de Rau ha estat L’assaig. Històrie(s) del teatre I, primera part d’una futura trilogia, que s’ha vist al Teatre Lliure de Montjuïc els passats 29 i 30 de juliol, dins del Festival Grec.

La peça, de títol amb ressons godardians, gira al voltant d’un assassinat homòfob a la decadent ciutat de Lieja, un cas a partir del qual la companya ha bastit un artefacte que transcendeix els límits i els rigors del teatre-document. A l’escenari, una gran pantalla resumeix els primers plans i els fons de les accions, però també completa algunes escenes amb material pregravat que es combina amb la tria de fragments d’escenes realistes, mentre puntualment apareixen tot de contrapunts performatius i metateatrals sobre el mateix procés de creació escènica…

Si d’una banda les paraules sorgides de les entrevistes als pares, el botxí i el xicot de la víctima serveixen per aportar dades, humanitzar els “personatges”, oferir traces d’un argument que intermitentment fa la funció de faula, l’altre tema cabdal és la pròpia construcció de la representació escènica: els càstings que ofereixen els matisos de la personalitat dels actors, els passos a partir dels que es du a terme la construcció dels personatges, la reflexió sobre l’estructura, les parts i les intencions de l’espectacle, com es mostra la representació de la violència i com es detalla l’expressió de la banalitat del mal.

La història que s’explica és l’anatomia d’un assassinat, i exposa una investigació tant criminal com teatral. La seva reconstrucció munta un artefacte ficcional i alhora periodístic, “basat en fets reals”, que engega tot de mecanismes a cavall del teatre i el cinema, que se sintetitzaran finalment en el moment sublim en què la víctima ressuscitada canti la Cold Song de Henry Purcell, que sí que ens va deixar glaçats. Tot ha servit per arribar a aquest moment d’intensitat emocional, de plenitud empàtica, i és aleshores que ens n’adonem: els ingredients de la tragèdia eren allà, de la mimesi a la catarsi, però la poètica s’ha servit crua, i s’ha agafat de la mà l’espectador, acompanyant-lo amb les reflexions sobre l’abast i la construcció del que es veia.

I així és com l’esforç arriba a bon port: la fragmentació de la proposta, la discontinuïtat dels registres, la interrupció en les interpretacions (els personatges apareixen i desapareixen de la mà dels intèrprets, com fulguracions, vistos i no vistos), fins i tot el macabre del tema, van cohesionant-se fins que cristal·litzen en una peça basada en l’economia de mitjans, en la sostracció antiespectacular, i també en els ecos i ressons d’unes paraules “reals”, sempre intencionades i dirigides a la construcció d’un relat aparentment simple i lleuger, però que compta amb una estructura sòlida i uns contrapunts aglutinadors, sorprenents però sempre justificats: una escena del Hamlet, un ball sobre una grua, una cita de Mouawad, un poema de Szymborska, una referència irònica als Dardenne, una simfonia barroca…

L’espectacle continua una trajectòria d’hibridació radical i essencialista que ja marcava tendència i obria camins, i que en la nova etapa obre de manera explícita i “manifesta” la porta a una (nova) renovació del teatre. L’Assaig entès doncs com a pràctica, provatura i exercici de perfeccionament, però sobretot com a aventura, experimentació, tempteig. Com un espectacle que transita per noves formes d’assolir l’empatia, de lligar-se a la consciència de l’espectador, d’unir estranyament i naturalisme en un esdeveniment que es val tant de l’artesania com de la tecnologia.

Eines per a una veritable autòpsia al fet teatral. I és així com la proposta de Rau i companyia amplia l’horitzó de l’escena contemporània. Ho fa, certament, tot compartint una sèrie de temàtiques, preocupacions i estratègies amb altres obres vistes al Festival Grec d’enguany: la narració urgent i actual, propera a la “realitat” (que també estava en el Gentry dels Mos Maiorum) o el pacte de col·laboració amb el dispositiu audiovisual (com l’Ombra (parla Eurídice) dirigida per Katie Mitchell).

Esborrant convencions per construir noves formes que permetin percebre i fer aflorar de manera intel·ligible i emocionat els continguts que la realitat va generant i els mitjans poden copsar, remuntar, reproduir. Aparell tecnològic a banda, Rau proposa servir una tragèdia crua, i se situa així als antípodes de les propostes més “cuinades”: pautades, disfressades, amanerades o impostades, ballant al so de partitures literals i literàries… Obres tancades i impermeables, que segueixen recorrent a la convenció, la tradició, l’acadèmia i el cànon (Filoctetes & co.). No cal triar entre unes i altres, però sí que estaria bé tenir-les totes a l’abast.
Ivan Alcázar Serrat. Núvol, 6 agost 2018.

