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EST PLUS HUMBLE, ENCORE QU’AUSSI GÉNÉ-

FORSYTHE / BROWN / BEL
—

« Posé arabesque, temps lié en arrière, marche, marche », 
un titre, une suite de pas et le projet de Jérôme Bel se 
trouve tout entier résumé. Et comme il y a là l’intention 
d’invoquer une certaine histoire de la danse, on com-
mence la soirée, pour le plaisir, par Wiliam Forsythe, puis 
on poursuit, émerveillés, par Trisha Brown. Inutile de re-
venir ici sur ces deux célébrissimes pièces du répertoire, 
mais attardons-nous un instant sur les quinze dernières 
minutes du programme. Car ils sont très nombreux à 
avoir confectionné leurs costumes pour l’occasion ; des 
tutus en folie, des princes chamarrés, des joggings fl uo 
aussi, mais toujours très sérieusement, les danseurs du 
ballet de l’Opéra de Lyon arpentent le plateau en mu-
sique puis en silence. On comprend vite l’intention de 
s’inscrire dans une radicale opposition avec le travail 
des chorégraphes qui précèdent, mais cette fois-ci les 
fi celles sont un peu grosses et, même si les rires se font 
entendre ici ou là dans la salle, le propos n’amène pas 
vers une pensée décalée ni vers un regard di� érent, ce 
qui pourtant caractérise le travail de Jérôme Bel. Même 
pas de quoi crier au scandale, voilà le drame. M.S.

DANSE
— MAISON DES ARTS CRÉTEIL  —

KARLA BLACK
—

Après Sheila Hicks l’an dernier, c’est au tour de Karla Black 

d’exposer ses installations à la fois monumentales et fragiles. 

Réparties sur deux lieux d’exposition, les œuvres de la sculp-

trice écossaise sont revendiquées comme étant au carrefour 

de la peinture, de la sculpture et de l’installation et détournent 

l’utilisation traditionnelle faite des matériaux tels que le plâtre, 

qu’elle utilise et laisse à l’état de poudre, et la peinture qu’elle 

tente de ne pas laisser sécher. Aux matériaux classiques se 

mêlent des matériaux quotidiens donc moins nobles dans 

l’imaginaire collectif (coton, papier toilette). Déployés sur de 

grandes surfaces, ils renforcent l’idée de fragilité et d’éphé-

mère recherchée par Karla Black. Ce sont des sculptures 

à voir sur la pointe des pieds tant on a l’impression que le 

moindre sou�  e d’air pourrait les faire s’écrouler. A.S.

ARTS PLASTIQUES / JUSQU'AU 07/01
— ARCHIVES NATIONALES / BEAUX-ARTS —

EN BREF

COMPASSION
—

Un immense tas de détritus jonche le plateau, symbole 
d’une Afrique aussi dévastée que nos consciences. Avec 
« Compassion. L’Histoire de la mitraillette », Milo Rau ex-
plore la culpabilité des Occidentaux face au nettoyage 
ethnique de 1994 en Afrique centrale. Un théâtre docu-
mentaire et sur le fi l du rasoir, porté par l’époustoufl ante 
actrice de la Schaubühne Ursina Lardi. Créé au TNB en 
2015, le projet met le spectateur occidental face à ses 
contradictions  : pourquoi s’attendrir devant la photo 
du cadavre du petit Aylan échoué sur une plage turque 
et rester indi� érent au massacre de plusieurs millions 
d’Africains ? Cinq ou six millions de morts, n’est-ce pas 
l’équivalent quantitatif de la Shoah ? Comme chez l’Ivo 
Van Hove des « Damnés », le public est pris en otage, 
et Consolate Sipérius, jeune Burundaise survivante des 
massacres, le confi rme en gros plan face caméra : « Vous 
êtes les nazis. » Très conscient de l’ambiguïté de sa dé-
marche, Milo Rau joue sur un métathéâtre qui essaie, par 
une auto-ironie cruelle, de se dédouaner de ses propres 
limites  : « Le metteur en scène voulait mettre un han-
dicapé sur le plateau. Mais ç’aurait été très has been. 
Maintenant, ce qui marche, ce sont les réfugiés. » M.D.

THÉÂTRE / DU 7 AU 11/11
— LA VILLETTE —

LA FEMME LA PLUS 
DANGEREUSE DU QUÉBEC

—
Correspondances, manuscrits, photos personnelles de la 
poétesse Josée Yvon ont été exhumés pour reconstituer 
le puzzle de cette légende de la littérature féministe et 
contestataire québécoise. Yvon la marginale, l’amoureuse et 
l’esprit rebelle revit à travers les corps impudiques de trois 
comédiens magnifi ques. Toutes les nuances de sa person-
nalité insaisissable ont été comprises et embrassées, sans 
concession. Phrases hachées, mâchées, crachées fusent 
comme autant de feux d’artifi ce dans un hommage fou et 
sublime ressuscitant le Montréal marginal des années 1970 
et ses abîmés de la vie. C’est une performance sensuelle et 
explosive d’une justesse admirable que nous sert le tout 
jeune Maxime Carbonneau. L.C.

THÉÂTRE
— THÉÂTRE DENISE PELLETIER (MONTRÉAL) —

JÉRÔME BEL
—

Bien avant Olivier Dubois ou Xavier Le Roy, Jérôme Bel pré-
sentait des danseurs intégralement déshabillés un spectacle 
durant. C’était en 1995, dans une pièce emblématique qui 
porte son nom. Le corps de l’interprète radicalement mis à 
nu se fait matériau ludique et malléable, suant et suintant. 
Corps objet mais bien vivant, hyperperformatif, totalement 
défétichisé, non soumis aux dictats de l’esthétique publici-
taire et des codes socio-culturels, marqué par l’innocence 
originelle et l’usure de l’e� ort et du temps, il est un instru-
ment conscient, rendu à sa plus simple et criante expression. 
Reprise à l’occasion du portrait consacré à Jérôme Bel au 
Festival d’automne, la pièce, qui a fait violemment hurler le 
monde entier, rencontrant aussi bien l’emballement que la 
désapprobation, est un coup de maître. C.C.

DANSE
— ESPACE PIERRE CARDIN —

FRESQUE
—

Décor brut et rudimentaire. La poire rugueuse d’un Cézanne, 
un échafaudage de mousse aussi nu qu’un intérieur de 
Thomas Demand et le tourbillon de néons d’un Morellet, bris 
de soleil tombé des vitres, on est loin du Havre dont nous 
parlent Charlotte et Linus, qui persistent à se montrer des 
choses où il n’y a rien à voir. Vérité enfantine, conditionnel de 
jeu qu’on ne perd jamais vraiment : on dirait que, on est un 
couple, avec des projets, une maison, des rancunes, de l’ad-
miration, du chagrin et un peu de cruauté. Peut-être que rien 
de tout ça n’est vrai. Sauf ici, entre nous. Une conversation 
prononcée sous réserve, d’une voix neutre presque blasée. 
Prouesse de faire de l’abstraction dans l’art vivant, avec 
ce semblant de raideur, faussement froide, qui cache une 
gaieté native, une poésie et une ironie facétieuse qui laissent 
le plaisir de se croire un peu et de se prendre au jeu. L.M.

THÉÂTRE
— CENTRE CULTUREL SUISSE DE PARIS —

MICROMUNDO
—

De théâtre la compagnie Engranaje n’a que le nom vel-
léitaire. Si le procédé de lumière noire (où seuls les ul-
traviolets traversent le verre dit « de Wood ») est certes 
magique – invisibilisant faisceaux et acteurs –, l’histoire vi-
suelle du spectacle patine dans un discours bien-pensant 
qui évoque l’évolution du vivant de la cellule à l’humain. 
Se succèdent donc des tableaux marionnettiques usant 
pendant une heure du même procédé tout à fait détonant 
mais qui, à force, fatigue l’œil autant que l’esprit ; le spec-
tacle qui repose sur une seule technique ne prend-il pas 
au fond le risque de dissoudre sa poésie dans l’e� et ? Au-
trement plus riche était l’héritage des danses serpentines 
et colorées de la grande Loïe Fuller lorsque ses ballets in-
troduisirent la lumière noire dans les salles de théâtre. V.I.

MARIONNETTES
— LE 140 (BRUXELLES) —

JULIUS CAESAR
—

« Julius Caesar » est un Shakespeare méconnu en France 
– et pour cause  : la parole déborde tant l’action que les 
dialogues et les soliloques en cascade amenuisent l’espoir 
de s’amarrer à des rives enthousiastes. Mais Nauzyciel a 
l’intelligence d’exacerber l’hermétisme de la pièce (qu’il 
reconnaît) en recentrant la parole autour d’un tempo 
mantrique : la diction parfaite des acteurs américains, en-
robée d’une doucereuse atmosphère jazzy des sixties et 
d’une chorégraphie discrète signée Damien Jalet, a (len-
tement) fait d’entraîner son spectateur dans une danse 
lâche et intranquille. À l’opposé de chez Pommerat, où le 
public représente l’assemblée, ici il devient le confi dent de 
Brutus – le mur qui a des oreilles – pendant qu’au Sénat les 
personnages clament leurs diatribes face à des bâches au 
lointain fi gurant une salle vide. D’où le sentiment d’assis-
ter à un spectacle du mauvais côté ; le charme hypnotique 
du mur fera ou pas son e� et. V.I.

THÉÂTRE
— TNB (RENNES) —
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REUSE  : IL DOIT PLAIRE, SÉDUIRE, RÉJOUIR, 

—  par Lola Salem —

THÉÂTRE / MISE EN SCÈNE MATTHIEU ROY ⁄  THÉÂTRE DE LA POUDRERIE (SEVRAN)
« Le demandeur d’asile, l’officier de la République et, entre les deux, l’interprète qui traduit le 

parcours de vie du demandeur d’asile de sa langue maternelle vers la langue française. »

CRÉATIONS
UN PAYS DANS LE CIEL

— par Julien Avril —

THÉÂTRE / MISE EN SCÈNE JACQUES VINCEY
CENTRE DRAMATIQUE RÉGIONAL DE TOURS

«  Les thématiques centrales du "Marchand de Venise" résonnent de manière assourdissante avec le monde contemporain. »

BUSINESS IN VENICE

—  par Marie Sorbier —

DANSE / CHORÉGRAPHIE ÉRIC LAMOUREUX ET HÉLA FATTOUMI
FESTIVAL MONDIAL DES THÉÂTRES DE MARIONNETTES DE CHARLEVILLE-MÉZIÈRES

«  Héla Fattoumi et Éric Lamoureux poursuivent leur recherche sur la question de l’altérité, notion qui jalonne leur parcours depuis le début. »

OSCYL

L’information di� usée en continu (dé)coupe notre 
regard, déchire notre empathie, encadre notre 
aperçu de la réalité. Une information stérilisée, 
stéréotypée, stylisée. Toujours les mêmes mots 

qui reviennent dans les mêmes bouches, et, pour illustrer, 
les mêmes visages à l’écran qui scrutent les nôtres, de 
l’autre côté. Que savons-nous vraiment de ces femmes et 
de ces hommes qui partent loin de chez eux, quand nous 
ne connaissons pas leurs noms, quand nous ne partageons 
rien de leur quotidien, quand nous refusons de lire leurs vi-
sages ? La pièce d’Aiat Fayez est avant tout un témoignage : 
celui d’échanges relevés au cours de son immersion de dix 
mois au sein de l’O�  ce français de protection des réfugiés 
et apatrides (Ofpra). Dans le « bunker », poétique nom qui 
désigne l’espace où les migrants attendent le traitement de 

leur dossier. Patientent et s’impatientent. Un véritable nœud 
tragique. Dans cette farandole d’entretiens, Matthieu Roy 
taille un espace d’expression sur mesure pour le Théâtre de 
la Poudrerie, qui se déroule chez l’habitant. Cette structure 
itinérante crée autre chose qu’une simple sensation d’in-
timité : elle est une matière vivante en elle-même, pure et 
riche d’imprévus, dans laquelle éclosent des propositions 
uniques et de nouvelles rencontres. Ces récits de vie, d’es-
poir et de violence voyagent à leur tour. Dans le salon d’un 
vieux couple, avec de petites rangées de chaises improvi-
sées, la parole se libère pendant et après la représentation. 
Dans leur danse inlassable, tour à tour immigrants, enca-
drants, gardes, traducteurs et narrateurs, Gustave Akakpo, 
Hélène Chevalier et Sophie Richelieu sont tout simplement 
magnifi ques. Pas de surenchère simpliste et gentiment lar-

moyante. Tout d’abord, des faits : la violence d’un processus. 
La forme labyrinthique d’une administration pensée pour 
décourager ; ses agents tantôt conciliants, tantôt acerbes, 
leurs regards pleins de compassion autoritaire. L’injustice du 
facteur chance, règle absolue qui frappe à l’aveuglette. Les 
paradoxes et aberrations du système, d’un côté comme de 
l’autre. Le « bunker » est un vrai petit théâtre sordide, où 
s’a�  chent parfois des récits faits de toutes pièces, vendus 
aux demandeurs d’asile pour qu’ils puissent acquérir des 
codes langagiers et culturels qu’ils ne maîtrisent pas. « Un 
pays dans le ciel » n’est pas là pour o� rir des réponses mais 
plutôt pour élargir le champ des questions. Le vibrant trio 
emporte l’assemblée dans un univers kafkaïen bien éloigné 
des écrans télévisés qui, eux aussi, marmonnent toujours et 
encore le même récit tout fait. 

Dans un prologue jubilatoire, le clown avoue qu’il 
n’est qu’un clown. Mécontent de son maigre 
cachet, il fait la manche auprès du public, s’ex-
cusant des pauvres moyens du théâtre pour re-

présenter le monde et par là même démontre une fois de 
plus la puissance incroyable de la scène, celle de pouvoir 
faire tout exister par le miracle de la représentation. C’est 
ainsi que Jacques Vincey aborde ce « Marchand de Venise », 
de la façon le plus honnête possible. Car un texte du réper-
toire, c’est un astre éteint dont la lumière continue à nous 
parvenir. Le geste de l’adaptation est incontournable, c’est 
celui de chercher dans l’œuvre la substance qui brille encore 
aujourd’hui et d’y apporter notre combustible actuel pour 
relancer le feu. Ce geste, c’est Vanasay Khamphommala qui 
le signe très justement, en rebaptisant la pièce « Business 

in Venice » et en faisant le focus sur l’évolution du monde 
des a� aires. Shylock et Antonio s’a� rontent dans la cité des 
Doges, et s’a� rontent ainsi avec eux deux visions du monde, 
deux Testaments, l’Ancien et le Nouveau : la dette et la spé-
culation. Les ressources s’entassent dans la supérette de 
l’un, ou bien traversent les océans sur les bateaux de l’autre, 
richesses en puissance soumises aux risques du naufrage. 
Économie réelle et dématérialisée. La loi organise l’échange, 
la justice le sécurise. Car dans «  Business in Venice  », la 
monnaie d’échange est tout autant la violence que l’argent : 
dans le gage d’une livre de chair demandé par Shylock évi-
demment, mais aussi dans l’OPA que fait Antonio sur la vie 
sentimentale du jeune Bassanio. L’amour est aussi devenu 
un jeu de conjectures. Très juste usage de la vidéo et des 
codes du jeu télévisé quand, pour toucher le jackpot, il faut 

choisir le bon co� re, comme on trouve le juste prix. Mais 
une justice aveugle peut être aussi violente que l’état de 
non-droit. C’est ce que défend remarquablement la troupe 
du Théâtre Olympia et Vincey lui-même, engageant sa per-
sonne sur le plateau pour jouer Shylock, une mise en ten-
sion entre la morale, la justice et la paix sociale. À l’instar 
de Lehman Brothers, too big to fail, Antonio ne peut pas 
couler, et ses navires non plus. Le juif, pour réparer symboli-
quement toutes les humiliations qu’il a endurées, réclame le 
respect du contrat, même si sa contrepartie est inhumaine. 
C’est la faille dans la loi qui sauve Antonio, l’injustice dans 
la justice. En observant l’astre shakespearien, « Business in 
Venice » met en lumière les fondements de nos démocraties 
libérales  : la représentation comme valeur supérieure à la 
réalité, le carnaval comme contrat social.

La nouvelle création du duo de chorégraphes 
Héla Fattoumi et Éric Lamoureux s’envisage 
comme un objet protéiforme à bien des égards. 
A tel point que c’est au Festival mondial des 

théâtres de marionnettes de Charleville-Mézières que 
l’aventure prend corps et commence son chemin. Ne 
pas chercher à défi nir ou à ranger dans des cases dis-
ciplinaires donc, mais se laisser embarquer dans cette 
confrontation douce et étonnante entre les corps vivants 
des danseurs et ceux étrangement animés des culbu-
tos, ni tout à fait les mêmes, ni tout à fait di� érents. 

L’interaction, le mimétisme parfois, les rapports qui se 
nouent entre les sculptures froides mais en mouvement 
(hommage assumé à Hans Arp) et la chair des danseurs 
fascinent et convoquent la mystique. Bien sûr les formes 
potentiellement phalliques engagent l’imaginaire vers 
des pénétrations de l’espace et du chœur des corps, 
vers les troubles pourtant typiquement humains de 
l’instabilité et du déséquilibre, mais c’est la puissance du 
totem qui capte l’attention et crée un fi l dramaturgique. 
Comme depuis la nuit des temps, les hommes tentent 
d’apprivoiser la chimère anthropomorphe, dansent pour 

s’en attirer les faveurs, la magnifi ent et la craignent 
comme le veau d’or d’un nouveau peuple. Le jour passe 
et naît à nouveau  ; les hommes à terre chantent pour 
connecter leurs âmes, faire naître à nouveau les idoles 
à l’aube et fi nir au crépuscule sur une danse macabre où 
la joie de l’instant transcende la condition mortelle de 
l’humanité. On l’aura compris, ces culbutos, loin d’être 
des accessoires au service de la danse, deviennent des 
partenaires en jouant sans cesse sur leur double nature. 
Tantôt objets à renverser, tantôt puissances à conquérir.

Biennale de Venise, Festival d’Edimbourg, Mladi Levi Festival (Ljubljana), 

Zürcher Theater Spektakel (Zürich), International Festival Theater (Pilsen), 

Bitef (Belgrade), Tbilisi International Festival of Theater (Géorgie), MESS 

(Sarajevo), Romaeuropa (Rome), Interferences (Cluj), Drama Festival 

(Budapest), Isradrama (Tel Aviv), Boska Komedia (Cracovie), Genève Danse,  

Mala Inventura (Prague), Kunstenfestivaldesarts (Bruxelles), Festival 

TransAmériques (Montréal), Festival de Almada (Lisbonne), Biennale de 

danse (Lyon), Francophonies du Limousin (Limoges), Festival d’Automne 

de Paris, Festival des Arts de Bordeaux, Les Boréales (Caen), Festival 

Parallèle (Marseille), Vagamondes (Mulhouse), Suresnes Danse, Faits 

d’hiver (Paris), Vivat la danse ! (Armentières), Dijon Danse, Les Rencontres 

de la forme courte (Bordeaux), Reims Scènes d’Europe, DañsFabrik (Brest), 

Etrange Cargo (Paris), Festival MARTO ! (lle-de-France), Festival SPRING 

(Normandie), Théâtre en mai (Dijon), Latitudes Contemporaines (Lille), 

Les Nuits de Fourvière (Lyon), Printemps des Comédiens (Montpellier), 

Festival de Marseille, Montpellier Danse, Festival d’Avignon, Festival d'art 

lyrique d'Aix-en-Provence, Rencontres photographiques d'Arles, Mousson 

d'été (Pont-à-Mousson), Theatre Olympics (Wroclaw), NEXT (Hauts-de-

France), Swiss Dance Days (Genève), En Marche (Marrakech), Festival 

d'Abu Dhabi, Oslo Internasjonale Teaterfestival, Golden Mask (Moscou), 

Budapest Spring Festival, BoCA Bienal (Lisbonne), Mettre en scène 

(Rennes), Swedstage (Stockholm), Actoral (Marseille), SIFA (Singapour)...

 www.iogazette.fr

depuis sa création en 2015, I/O Gazette
a couvert plus de 150 festivals à travers le monde
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LE FAUX CHIFFRE

L'HUMEUR

NEXT FESTIVAL
« NEXT est un festival international d’art. En 
croisant les frontières, six structures culturelles 
élaborent une programmation internationale des 
arts de la scène (théâtre, danse, performance), 
avec cette année 38 performances. En tant que 
projet de collaboration interrégionale, NEXT veut 
apporter un nouvel élan aux acteurs des villes 
et régions et fonctionner comme pionier dans le 
domaine de la création et de la présentation artis-
tique sur cette nouvelle métropole européenne. »
Lille-Kortrijk-Tournai + Valenciennes, du 9 au 25/11

FESTIVAL TNB
« Après les festivals Émergences, Duos, ou Mettre 
en scène, le Festival TNB comme la caisse de ré-
sonnance de cette première saison : en guise de 
présentation pour ceux et celles qui sont peu ou 
pas venus jouer à Rennes, les reprises de pièces 
emblématiques de certains artistes côtoient un 
grand nombre de créations françaises et inter-
nationales attendues, ainsi que des concerts, des 
rétrospectives de cinéastes, des expositions, des 
rendez-vous inédits avec les artistes. »
Rennes, du 9 au 25/11

0,02%
C'est le pourentage de lecteurs 
de I/O choqués par le pipi sur 

scène dans « Jérôme Bel ».

ET NOUS COUPER POUR UN TEMPS DE NOS PEINES INTIMES ET DE NOS MISÈRES. – JEAN VILAR

Pour sa 12e édition, le festival Short Theatre à Rome s’ad-
joint le sous-titre « Lo Stato Interiore », comme « une éco-
logie du soi ». Tout un programme. I/O Gazette a passé 
quelques jours d’une fi n d’été romain à découvrir cet évé-
nement aussi contemporain que chaleureux.

À 
l’écart de l’agitation touristique qui noie l’hy-
percentre historique de la Ville éternelle, Short 
Theatre se répartit sur deux lieux  : la Pelanda 
et le Teatro India, de part et d’autre du Tibre. 

Son thème est comme une cartographie de l’intimité en 
confrontation à son rapport à l’autre. L’antienne rimbal-
dienne « Je est un autre » déploie ici toute son ambiguïté : 
s’agit-il d’une défi nition qui resitue la véritable place du moi, 
ou d’une équation qui en postule l’égalité avec les autres 
moi ? Abîme ontologique sans fond, alors autant le creuser 
dans la bonne humeur. Celle de ces communautés éphé-
mères festivalières, réunies pour 20 minutes ou quelques 
heures autour d’un objet scénique parfois mal identifi é, mais 
toujours propice au jaillissement d’idées et de sensations 
nouvelles. C’est le cas de « Nachlass », par exemple, ins-
tallation du Rimini Protokoll créée à Vidy en 2016. Sa force 
est d’avoir réussi à générer un moment d’intense humanité 
en dépit de l’absence totale de comédiens. C’est par cette 
absence, justement, que se noue notre lien éphémère avec 
huit parcours de vie, représentés dans huit cabines que l’on 
explore les unes après les autres. Avec « Über Ra�  che », le 
collectif italien Motus adapte « Splendid’s », de Jean Genet, 
dans une recréation d’un précédent spectacle de 2016, avec 

un casting 100 % féminin. Si l’on retrouve l’esthétique ré-
tro-kitsch qui sied à l’univers de Genet, ces « Machine-Cunt 
Fires  » preneuses d’otages sont la version postmoderne 
et postgender des Johnny, Riton et les autres. Pièce mau-
dite, l’une des moins connues car posthume et reniée par 
son auteur, elle a été montée en 2015 par Nauzyciel dix ans 
après la version historique de Nordey. Malgré une chorégra-
phie parfois approximative et un sens de l’agitation inégal, 
« Über Ra�  che » parvient à convoquer, au-delà des coups 
de feu qui ponctuent de long en large la narration, la force 
de la parole. C’est elle qui est la véritable conjuratrice de la 
violence, fi dèle en cela à l’intention du dramaturge. Ce rêve 
masturbatoire prend des résonances très actuelles quand il 
questionne le sens de cette violence : « Where is the glory 
in killing people? », avec, en contrepoint douloureux, la mu-
sique de Mozart et de Barbara.

Recréer du sens

La Suédoise Alma Söderberg conçoit ses performances 
comme l’expression de son obsession pour le rythme. Si les 
modes de représentation varient (DJing, beatboxing, per-
cussions corporelles…), la composition des solos porte tou-
jours la marque du fantasque et de l’ultraénergique. C’est le 
cas de « Travail », avec sa fascinante répétition d’occlusives 
en « p », mais aussi de « Cosas », étonnant objet scénique 
non identifi é. « Cosas » est en partie un retour aux sources 
du fl amenco, auquel Söderberg s’est initiée pour mieux dé-

construire les formes, réordonner les séquences, mêlant le 
chant, l’esquisse de mouvements dansés, les boucles répé-
titives, tout cela dans un joyeux bordel ludique, mais subti-
lement organisé. Aux antipodes esthétiques, on retrouve le 
lendemain Nacera Belaza avec son vertigineux « Sur le fi l », 
présenté à Montpellier Danse en 2016. Vertigineux par ses 
mouvements, d’abord, d’une intensité confondante, cha-
cune des interprètes entrant dans une ronde personnelle, 
intime, quasiment mystique (voir notre critique dans I/O 
n°69). 
Short Theatre se déroule dans d’anciens abattoirs réhabili-
tés, et l’esprit du lieu est à l’exact opposé de son passé de 
boucherie : on y recrée du sens et de la vie plutôt que de les 
détruire. L’« état intérieur », c’est aussi le signe de la dimen-
sion politique du festival, sa volonté de réfl échir à la possi-
bilité – ou non – de façonner ensemble un futur un peu plus 
acceptable. Chaque jour, à la Pelanda, des rencontres et des 
concerts apportent leur petite pierre à cet édifi ce. Par une 
synchronicité de calendrier, jouxtant le centre du festival se 
tient la fête annuelle du journal « L’Unità » (sorte de Fête de 
l’Huma romaine, avec baraques à frites et écran géant pour 
suivre le calcio), fondé par Gramsci dans les années 1920, 
qui n’est aujourd’hui que le fantôme de lui-même. Symbole 
de la potentialité du théâtre de prendre la relève comme 
organe du changement  ? Soyons optimistes et exigeons 
l’impossible !

Short Theatre, Rome, du 7 au 17 septembre 2017

—  par Mathias Daval —
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La 30e édition du festival CIRCa s’est achevée, après avoir 
exploré pendant dix jours ce que le cirque actuel propose 
en imaginaires renouvelés. 

Sans surprise, on y retrouve des thèmes qui inter-
rogent généralement les artistes, entre intranquillité 
et audace. La première s’exprime face à un environ-
nement anxiogène où l’humain peine à trouver sa 

place. La seconde apparaît comme une tentative de résis-
tance, non pas frontale, comme si la revendication politique 
n’était plus de mise, mais indirecte, individuelle, détournée. 
Au niveau artistique, on retrouve une tendance nette à la 
théâtralisation  : les spectacles de cirque recherchent dé-
sormais le texte d’auteur. Tendance intéressante mais qui 
ne doit pas aboutir à reléguer au second plan ce qui fait la 
singularité du cirque  : son rapport au corps. La rencontre 
fertile des autres arts de la scène se confi rme cependant, 
avec de claires incursions sur le terrain de la chorégraphie. 
« Programme », du Groupe Merci, s’inscrit dans ces explo-
rations. Sur un texte d’Éric Arlix, c’est le récit allégorique 
d’une lutte absurde au sein d’un jeu aux règles incompré-
hensibles. Un narrateur déclame le texte, tandis qu’un acro-
bate semble reproduire les instructions données. L’espace 
scénique consiste en des plateformes que le protagoniste 
tente de relier. Il tourne en rond… jusqu’à la rupture fi nale. 
Un texte fort, avec un goût de « Fight Club ». Déconcertant, 

très théâtral… mais peu circassien. «  Flown  », de Pirates 
of the Carabina, est une proposition d’un autre genre, qui 
bénéfi cie du talent des Anglo-Saxons pour livrer des spec-
tacles très léchés. Ici la musique pop rock est jouée en live, 
avec une exigence qui donne le sentiment qu’on assiste à 
un concert. Les circassiens excellent surtout dans tous les 
agrès aériens. Un spectacle réjouissant, qui ménage une 
place au récit de vie des artistes mêmes. Une manière 
d’appeler, discrètement, par l’exemple, à suivre les mêmes 
chemins de traverse qu’eux ?

L’élégance de la simplicité

« Poste vacant », le spectacle de sortie de promotion du 
Lido, a donné lui aussi de belles choses à voir, même si 
la maîtrise inégale des di� érents numéros l’empesait un 
peu. On retiendra deux très bons numéros de trapèze de 
Bambou Monnet et de Catalina Aguayo Lessa, faisant la 
part belle à la recherche de fi gures statiques. La seconde 
propose le numéro le plus abouti, en interrogeant frontale-
ment les attributs de genre par l’abandon de sa chemise et 
le port d’une barbe postiche. Elle réussit le tour de force de 
faire oublier ce corps dénudé, en portant une proposition 
lente et majestueuse, sur un « Ave Maria » qui la transporte 
manifestement. « Mémoire(s) », de la Compagnie du Poivre 

Rose, présente ce qu’un bon travail de théâtralisation peut 
produire, même s’il s’essou�  e un peu dans la longueur : une 
écriture ingénieuse et la présence de quelques interprètes 
doués en théâtre, comme l’est Amaury Vanderborght, 
peuvent transfi gurer un spectacle de cirque. La qualité des 
numéros est variable, mais le show fonctionne bien, grâce à 
un rythme enlevé, à des interprètes convaincus, et à une plé-
thore de belles trouvailles visuelles. Les numéros de corde 
lisse et de cadre coréen sont extrêmement réussis, le der-
nier venant poser un magnifi que tableau pour le fi nale. Un 
spectacle tout juste créé, qui vaut le coup d’œil malgré ses 
défauts de jeunesse. « Traits d’union », de l’Envolée Cirque, 
se veut plus familial, ce qui n’exclut en rien la qualité. On y 
trouve un quatuor circassien, augmenté de deux musiciens 
leur composant un écrin sonore tout en fi nesse. Les agrès 
sont inaccoutumés – notamment un appareil aérien original, 
fait de quatre fi nes cordes lisses. « Traits d’union » interroge 
avec poésie ce qui relie, interdépendances et rencontre des 
générations, avec simplicité et générosité. Le fi nale aux 
cordes de Jeanne Ragu et Pauline Barboux est impression-
nant de grâce et d’audace. L’élégance de la simplicité, en 
somme. Exigence, élégance, facilité d’accès  : voilà un bon 
résumé de ce qu’o� re CIRCa…

Festival CIRCa, Auch, du 20 au 29 octobre 2017

L'AGENDA DES FESTIVALS

« Arrête de 
penser que je 
suis à côté de 

la plaque. 
Ce n’est pas toi 
qui définis où 
est la plaque. »

Un spectateur à un autre

— par Mathieu Dochtermann  —

LES 30 ANS DU FESTIVAL CIRCA 

REPORTAGES

Lucia Calamaro présente « La Vita ferma » du 7 au 15/11 à l'Odéon-Ateliers Berthier © Lucia Baldini

LA PHOTO

Il faut le dire  : la 2e édition du Festival international 
des arts de Bordeaux (FAB) confi rme à ceux qui 
en doutaient l’attractivité de la ville, la vitalité du 
tissu culturel provincial, et donc l’importance de 

l’événement. En l’espace de quelques mois, le FAB est 
e� ectivement parvenu à faire ce que peu d’autres mani-
festations culturelles françaises avaient fait jusqu’à pré-
sent : monter de toutes pièces une structure au service 
de la création régionale à rayonnement international. 
Évidemment, ce sont des mots et des formules déjà en-
tendus, mais qui prennent ici la seule forme qui vaille  : 
celle de la réalité. C’est ici par exemple, à Bordeaux et 
au cœur du mois d’octobre, que s’est jouée la première 
française de «  La Despedida  », du Mapa Teatro, alors 
que la foule se pressera devant l’entrée du théâtre de 
la Ville dans quelques jours pour la première de leur re-
présentation parisienne. Pareil pour Arkadi Zaides, que 
beaucoup avaient pu découvrir au Festival d’Avignon il 
y a quelques années. Mais aussi pour Ahmed El  Attar 
et Marlene Monteiro Freitas. Alors, snobs, les théâtreux 
français ? Pas tous, mais les Parisiens, certainement, car 
peu d’entre eux étaient présents dans les rues de Bor-
deaux ces derniers jours. Peut-être est-ce en partie dû 

à la thématique de cette année, celle des frontières, que 
tant d’autres manifestations ont envisagée ces derniers 
mois sans jamais parvenir à montrer de proposition satis-
faisante. Reste qu’en l’occurrence certaines d’entre elles, 
parmi lesquelles « Haskell Junction », de Renaud Cojo, 
investissaient des pistes de réfl exion rares et utiles, sur 
le fond comme sur la forme, et permettaient justement 
de démontrer l’éternelle utilité de ces questionnements 
identitaires pourtant si mal exploités sur les plateaux 
de théâtre. À la fi n de cette pièce, d’ailleurs, une image 
résumait bien l’extrême nécessité de dire au monde ces 
questions et la possibilité qu’a le théâtre de faire son 
œuvre en la matière  : alors que le mur de fond du pla-
teau s’ouvrait sur le foyer du théâtre, et donc sur la rue, 
continuaient de se mouvoir sur le plateau les corps mou-
rants des comédiens pendant que ces quelques mots 
s’a�  chaient en bord de scène : « Help us ». Une image 
facile, peut-être, mais qui ne cesse de démontrer à quel 
point savoir ne su�  t pas. Maintenant que le mur s’est 
e� ondré et que la salle est ouverte à tous, la rue doit 
entrer dans le théâtre pour comprendre. À Bordeaux, à 
Paris, ailleurs, partout.

FAB, Bordeaux, du 5 au 25 octobre 2017

— par Jean-Christophe Brianchon —

REPORTAGE
FESTIVAL INTERNATIONAL
DES ARTS DE BORDEAUX :

 LE MONDE AU CENTRE

Festival d’Automne



fabrice melquiot / camille&manolo
théâtre & art équestre dès 7 ans
du 3 au 5 novembre

CRÉATIONS 2017/2018

fabrice melquiot
dominique catton / christiane suter 
théâtre dès 9 ans
du 19 janvier au 4 février

brico jardin / robert sandoz
théâtre & musique dès 8 ans
du 24 novembre au 3 décembre

sylvain levey / éric devanthéry
théâtre dès 8 ans
du 23 février au 4 mars


