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LE CRI
—

La compagnie stéphanoise Dyptik n’en est pas à son coup 
d’essai dans le OFF puisqu’on avait pu découvrir leur 
travail en 2012 avec le trio – déjà ! – «�En quête�», choré-
graphié par Souhail Marchiche rejoint pour la danse par 
Mehdi Meghari et Toufi k Maadi. Avec ce nouveau trio 
«�Le Cri�», leur toute dernière création – deuxième volet 
d’un triptyque dont vous pourrez voir aussi «�Dans 
l’engrenage�», un septuor, première chorégraphie de 
Mehdi Meghari, le tout à La Manufacture à Avignon –, 
Souhail Marchiche abandonne le hip-hop pur au profi t 
d’une écriture résolument «�danse contemporaine�», 
délaissant le brio pour une intensité des émotions. 
S’il faut attendre un temps certain pour voir où il veut 
en venir avec des séquences qui se veulent burlesques 
mais qui trompent le spectateur sur ses intentions réelles, 
l’image centrale du cri, inspirée sans doute par la célèbre 
toile de Munch, est une réussite à la fois émotionnellement 
et visuellement. Toufi k Maadi, au sommet de son art, sait 
donner du sens à ces gestes volontaires de révolte insuf-
fl ée par le chorégraphe dans cette seconde partie. Les 
e� usions de matières ajoutent à ce trouble et coïncident 
avec le moment où le propos de Souhail Marchiche est le 
plus lisible mais aussi le plus fort. Inspiré par les photos 
chocs de Kevin Carter, le chorégraphe pousse un grand 
cri d’alerte et s’a� ecte de la société de l’indi� érence où 
la misère côtoie le bling-bling sans que, fi nalement, le 
monde s’en émeuve. E.S.

MISE EN SCÈNE SOUHAIL MARCHICHE
— LA MANUFACTURE 17H45 —�

EST PLUS HUMBLE, ENCORE QU’AUSSI GÉNÉ-

Auréolé du Prix théâtre RFI 2016, «�Convulsions�» revisite 
le mythe des Atrides à la sauce 2018. Pourtant, tandis 
que les comédien·ne·s passent avec agilité d’un rôle à 
l’autre, on se dit que le monde n’est pas vraiment moins 
violent aujourd’hui que dans les tragédies grecques. 
Aux fratricides et infanticides traditionnels s’ajoutent 
les violences contemporaines, tests ADN et loterie de 
l’immigration. Joué entre terrain de basket et aéroport, 
«�Convulsions�» ne se passe nulle part, et pourrait donc se 
passer partout. C’est cette incertitude qui renforce la vio-
lence du propos. Car la violence est partout, et si Hakim 
Bah la dit si bien, Frédéric Fisbach a la lourde tâche de 
la porter à la scène. Le début de la pièce réalise alors la 
prouesse de ne pas illustrer platement le propos – on 
ne verra guère qu’un chœur récitant des didascalies – 
tout en le sonorisant de façon parfaitement anxiogène. 
Débarrassé des images qu’on essaye de lui imposer, le 
public est alors libre de construire sa propre représenta-
tion de la violence en s’appuyant sur les voix des artistes. 
La tension, jamais totalement à zéro, ménage cependant 
des soupapes burlesques portées notamment par Marie 
Payen. «�Convulsions�» apparaît alors comme un conte 
horrifi que, une satire d’anticipation dont on ressort avec 
une légère angoisse�: et si Hakim Bah se révélait pro-
phète des temps modernes ? A.S.

MISE EN SCÈNE FRÉDÉRIC FISBACH
— THÉÂTRE DES HALLES 19H30�—

C’est l’histoire d’un retour qui n’en est pas un�: pour les 
frères et sœurs du conteur Abdelwaheb Sefsaf, nés en 
France dans les années 1970, l’odyssée familiale en Al-
gérie, alors encouragée par le gouvernement français, 
est une plongée en terre aussi familière qu’inconnue, 
mêlant les sentiments contradictoires de l’attente et 
du déracinement. Loin du tragique, c’est l’humour que 
choisit Sefsaf pour raconter et chanter cette épopée 
dont la tonalité dominante est la tendresse, celle de l’en-
fant devenu adulte, pour son passé, pour ses parents, 
leur intégrité, et leur sens (inconscient) de l’aventure. 
Accompagné par le duo de musiciens Aligator, «�Si loin 
si proche�» est un récit-concert dont la forme hybride, 
ajoutée au mélange des langues française et kabyle, 
exprime la complexité du rapport du narrateur à sa 
double origine. Si le lyrisme des chansons en français 
ne convainc pas toujours, à l’inverse, c’est dans l’acuité 
pleine d’ironie de ses anecdotes que Sefsaf est le plus 
inspiré, nous catapultant dans la voiture bourrée à cra-
quer d’enfants et de cadeaux, dans l’amour et l’intransi-
geance de sa mère, dans la passion pour la politique de 
son père, dans les subtilités sémiologiques du peigne à 
cheveux chez «�l’Algérien indépendant�». M.de D.

MISE EN SCÈNE 
ABDELWAHEB SEFSAF ET MARION GUERRERO 

—�GILGAMESH BELLEVILLE 16H10�— ���������������
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Que reste-t-il d’une vie quand la mémoire et le corps 
se délitent ? Quel souvenir accepte-t-on de laisser 
derrière soi à l’approche de la mort ? C’est avec beau-
coup de pudeur qu’Élise Chatauret tente de répondre 
à ces questions, en s’appuyant sur des entretiens ré-
alisés avec une dame de quatre-vingt-treize ans. Se 
rapprochant du théâtre documentaire sans son côté 
rébarbatif, la metteuse en scène s’interroge sur les 
traces mnésiques et sur ce qu’elles révèlent de nous. 
S’il est question de mémoire, il est aussi question de 
sa manipulation. Car à une mémoire qui peut être dé-
faillante s’ajoute l’envie de contrôler ce qui restera, de 
réécrire une histoire o�  cielle, qu’elle soit moins dure 
pour ceux qui resteront, plus fl atteuse pour soi, ou 
tout simplement la plus pudique possible. A.S.

MISE EN SCÈNE ÉLISE CHATAURET
— LA MANUFACTURE 10H —�

Il y a, chez Georges Bernanos, une puissance qui s’em-
pare irrésistiblement de vous. Sa pensée résonne, 
fraîche, dans la mélodie de ses textes. Une pensée qui 
agit comme une lame, balayant l’horizon des idées 
reçues et de nos peurs secrètes qui ne trouvaient aucun 
réceptacle. Bernanos met des mots sur l’homme et sa 
société qui n’ont nul autre pareil. Précis, cinglants, déli-
cats. Amers, souvent, car l’homme dépossédé de toute 
spiritualité se retrouve esclave des tyrans, esclave des 
machines, esclave de lui-même. Si la voix de Jean-Bap-
tiste Sastre habille ce texte d’une gangue de velours, la 
mise en scène faillit à provoquer chez nous la fi èvre de 
l’auteur qui recherche, en creux, à nous faire retrouver 
l’amour pour notre monde. Sastre n’a pas envie d’être 
un corps en plus d’une voix, et cette réluctance éclate 
sur scène de façon maladroite, faisant tomber à plat le 
lyrisme du texte. L.S.

MISE EN SCÈNE 
HIAM ABBAS ET JEAN-BAPTISTE SASTRE

— THÉÂTRE DES HALLES 19H30�—

EN BREF
OFF

CONVULSIONS
—

SI LOIN SI PROCHE
—

Après avoir pendant longtemps écumé les bassins, 
Maxime Ta� anel a métamorphosé son geste de sportif 
en une arabesque nouvelle. Cet ancien nageur de haut 
niveau signe ici un joli texte qui agit comme une renais-
sance : le rêve aquatique s’est transformé pour lui en une 
source poétique. Le rituel du plongeon et de la course 
devient le prétexte pour une aventure immersive dans 
l’univers des sandales plates et autres bonnets de bain. 
La mise en scène de Nelly Pulicani sert de manière juste 
et e�  cace le récit de ces années passées à nager contre 
la montre. Maxime Ta� anel jongle astucieusement entre 
quelques personnages mais rayonne particulièrement 
lorsqu’il se fait pur sou�  e, pure chair, pur mouvement. 
Tantôt musicien, tantôt danseur, Maxime décrypte pour 
nous cette sensation ine� able de glisse et nous entraîne 
avec lui dans le rythme soyeux de l’eau pour une escapa-
de des plus rafraîchissantes. L.S.

MISE EN SCÈNE NELLY PULICANI
— LA MANUFACTURE 16H25�—

LA FRANCE 
CONTRE LES ROBOTS

—

OFF

OFF

CE QUI DEMEURE
—

OFF

CENT MÈTRES PAPILLON
—

OFF

OFF
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ROBERT FRANK, OU LA PRÉSENCE HORS CADRE
—  par Johanna Pernot —

SIDELINES

Cette année, les Rencontres d’Arles célèbrent le soixan-
tième anniversaire de la publication des «�Américains�», 
le livre culte de Robert Frank publié pour la première 
fois à Paris, chez Delpire. L’œuvre avait fait scandale. De 
quel droit ce jeune photographe suisse montrait-il des 
images aussi triviales de l’Amérique�?

En e� et, c’est d’abord le peuple, sa plu-
ralité et son ordinaire dont Frank rend 
compte, lui qui, comme le Jack Kerouac 
d’«�On the Road�», a sillonné les routes du 

désert américain. Drapeau étoilé, berlines et avenues 
célèbres, mais aussi Indiens, blancs et noirs, manifesta-
tions et tensions larvées, à l’image de ce couple noir, sur-
pris dans un parc qui surplombe San Francisco. Parfois, le 
cadre se resserre sur des portraits lointains d’hommes en 
action, tel ce mystérieux cow-boy de New York, penché 
sur sa chemise. Surtout, ce qui fait des «�Américains�» 
un livre unique dans l’histoire de la photographie, c’est 
la hardiesse des prises�: au fi l des miles, Robert Frank 
s’est a� ranchi des règles académiques pour donner libre 
cours à sa subjectivité. Une scène, un mouvement sont 

saisis sur le vif�; les personnages bougent sur des fonds 
nébuleux. On dirait que le cadre de la photo a disparu, 
que la rue s’est ouverte, et que nous baignons dans cette 
atmosphère, cette rue, avec les êtres qui la vivent et la 
traversent. Émotions. Les lignes s’écartent, les visages se 
diluent – on pourrait presque y placarder le nôtre.

Pluralité des mondes et des directions

Tout comme il se méfi e de «�ces fameuses histoires avec 
un début et une fi n�» dictées par «�Life Magazine�», Robert 
Frank fait des images qui n’ont ni début ni fi n – mais un 
milieu, au grain trouble. Elles déplient l’instant comme un 
mouchoir, et montrent ce qui se joue dedans. Le résul-
tat�? Une présence. Qui envahit même ces chaises vides 
aux Tuileries ou ce salon de coi� ure désert, en Caroline 
du Sud�; tendue devant l’objectif, la moustiquaire semble 
épaissir l’espace. Le siège te tourne le dos ou te regarde 
– plus besoin d’être occupé pour dire la présence. Pas de 
règle, une seule règle�: montrer ce qui est là, non pas le 
détail drôle ou incongru, mais l’essentiel. À sa réception en 

« Robert Frank, l’un des photographes les plus importants et influents au monde, 
n’a cessé de questionner et de réinventer l’image photographique et d’explorer le potentiel 

narratif des séquences photographiques. »

EXPOSITION / ESPACE VAN GOGH ARLES, DU 2 JUILLET AU 23 SEPTEMBRE

RENCONTRES D’ARLES

1958, «�Les Américains�» soulevaient la question�: que voit 
un étranger, un Suisse, parmi nous�? Aujourd’hui, l’expo 
dit aussi�: quel miroir nous tend cet étranger, que nous 
soyons Américains ou non�? Robert Frank nous tend des 
miroirs faux, des trompe-l’œil, comme en attestent son 
goût pour les vitrines, ou, dès ses photos de jeunesse, ses 
jeux avec les refl ets sur les casques de la garde d’Hundwil. 
Déjà se manifestait le désir de montrer ce qui se trame 
hors champ – de dire que quelque chose s’y trame – et 
tout spécialement : les relations entre les gens. La vitrine 
– celle des manifestations o�  cielles ou des magasins de 
la 5e avenue – jouxte toujours le réel. Voilà l’un des para-
doxes de «�Sidelines�»�: au lieu de fermer, le cadre ouvre. 
Ce qui compte déborde. «�Sidelines�»�: ce qui est sur la 
touche, en marge, devient sujet discret de l’image. Rien 
à voir avec la distance frontale ou ironique que revêtent 
certains portraits d’Ethan Levitas, ou, à l’étage de l’espace 
Van Gogh, les images franches et denses de Raymond 
Depardon. Souvent, les personnages regardent ailleurs, 
la pupille fl ottante, ou fi xée vers un hors champ qui nous 
capte. Pluralité des mondes et des directions, à l’ombre 
du spectacle.

© Robert Frank, New York City, 1951-1955. Collection Fotostiftung Schweiz, Winterthour. Don de l’artiste.
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LE CHIFFRE

L'HUMEUR

FESTIVAL D'ALBA
« À l'initiative du département de l'Ardèche, 
Alba-la-Romaine est un festival organisé de-
puis dix ans par la Cascade, Pôle National de 
Cirque à Bourg-Saint-Andéol. La pratique du 
cirque y est mise à l'honneur dans des lieux 
de patrimoine exceptionnels. »
Du 10 au 15 juillet 2018, Alba-la-Romaine

IDÉKLIC
« À la hauteur des rêves d’enfants, Idéklic 
propose, comme à l’accoutumée, une ky-
rielle de spectacles à voir en famille. Petites 
et grandes formes, à découvrir en salle ou 
hors-les-murs. Au total, 23 compagnies 
de renommée nationale, internationale ou 
régionale proposeront une soixantaine de 
représentations. Théâtre, danse, musique, 
arts du cirque, de la rue et de la marionnette, 
toutes les formes scéniques sont à l’honneur 
avec, cette année, une place importante 
pour les arts numériques. »
Du 10 au 13 juillet 2018, Moirans-en-Montagne
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REUSE  : IL DOIT PLAIRE, SÉDUIRE, RÉJOUIR, ET NOUS COUPER POUR UN TEMPS DE NOS 

C’est une idée périlleuse que de vouloir adapter au 
plateau les nouvelles d’Alice Munro, vénérable auteure 
canadienne, tant son écriture semble prendre sa puis-
sance dans l’intime et le presque rien. Et il fallait bien 
le talent et l’innocence du metteur en scène taïwanais 
Wang Chia-Ming pour permettre au silence de prendre 
chair et aux forêts nord-américaines de s’emplir sou-
dainement d’une moiteur extrême-orientale.

A lice Munro, virtuose de la short story taillée à 
vif, saisit les destins en plein vol au moment 
où les vents hostiles les plaquent au sol pour 
briser un rêve et les envoyer sommairement 

au tapis. Ce sont ces instants de malaise que l’auteure, 
désormais prix Nobel, épingle, comme des arrêts sur 
image où les mots, rares et justes, captent l’essentiel. 
«�Dear life�» – traduit étrangement en français par «�Rien 
que la vie�» – dissèque des êtres tourmentés, observés 
à la manière d’un entomologiste. C’est un scalpel plongé 
dans leurs blessures intimes qui débusque leurs secrets et 
laisse vibrer leurs émotions avec subtilité. Ce sont surtout 
des femmes que l’on rencontre. On les voit faire un pas 
de côté, rompre le train-train du quotidien, briser leurs 
entraves – domestiques, conjugales ou professionnelles – 
et transgresser les conventions en exauçant des désirs 

D’abord, il y a une ville. Capitale de l’île de Taïwan, 
Taipei est certainement l’endroit le plus attachant de 
cette région extrême-orientale. Moins courue que ses 
voisines, elle est pourtant le mélange rêvé de ces tra-
ditions qui déclenchent le voyage des Occidentaux, 
d’une modernité asiatique tout en technologie et d’un 
way of life qui donne à tous l’envie d’y revenir et de s’y 
perdre à nouveau. 

Et au-delà de sa gastronomie de rue et de cour qui 
justifi erait à elle seule le déplacement, il y a le 
théâtre. Ou plutôt deux théâtres jumeaux qui 
s’érigent majestueusement comme des temples 

païens en miroir sur une immense place au cœur de la cité. 
Le National Theater et le Concert Hall fêtaient ce printemps 
les dix ans du Taiwan International Festival of Arts (TIFA) 
et aussi la signature avec la scène nationale Le Phénix, de 
Valenciennes, d’un projet de coopération pour accompa-
gner la création artistique. Le Kaidong Project (qui peut se 
traduire par «�bon appétit�»�!) est une mise en commun d’ou-
tils institutionnels pour soutenir les aventures artistiques 
ambitieuses, à travers leurs festivals respectifs d’abord 
(TIFA et NEXT, Cabaret de curiosités), mais aussi tout au 
long des saisons avec de multiples possibilités de travailler 

qu’elles croyaient chimériques. Cette liberté se paie cher. 
Elles sont renvoyées à la case «�désenchantement�», après 
avoir été trahies ou abandonnées par les hommes qu’elles 
croisent le temps d’une aventure éphémère. Leur point 
commun�? La perte�: la perte d’un enfant ou d’un proche, 
mais aussi de la mémoire, de la virginité, de l’innocence, 
de la beauté, des illusions ou des repères.

Esthétique colorée et tranchée

Lui, Wang Chia-Ming, transpose pour la scène ces his-
toires de femmes dont les destins vont se nouer, dont 
les vies vont soudain basculer à la suite d’un hasard, 
d’une envie pressante ou d’un mensonge anodin. On les 
voit alors s’éclipser à tout jamais ou, parfois, se résigner à 
rentrer à la maison. Ce qu’elles emportent avec elles, ce 
qu’elles gardent, c’est le goût de l’inconnu. Et ce qu’il nous 
reste, spectateurs attentifs de ce théâtre du monde, c’est 
une légèreté, due à la bonhomie des acteurs taïwanais 
qui n’enlève rien à la densité du propos. Sur scène, tous se 
débattent joyeusement avec ces microrenversements, les 
blessures, les secrets, et tissent un fi l d’intrigues impossibles 
à résumer parce qu’elles ne cessent de bifurquer. La partie 
de ping-pong inaugurale qui accompagne l’installation du 

ensemble, de venir découvrir, partager et parfois collaborer 
avec d’autres artistes pour franchir allègrement les problé-
matiques de langue et d’esthétique. Ce n’est pas qu’un pas 
vers l’international, c’est un chemin qui prend le temps de 
se dessiner et qui o� re aux compagnies des deux pays les 
moyens de structurer et d’enrichir leur projet au-delà d’une 
simple di� usion. Côté français, ce sont Julien Gosselin 
(dont nous retrouvons les créations «�Joueurs�», «�Mao II�», 
«�Les Noms�» à la FabricA), Damien Chardonnet Darmaillacq, 
Antoine Defoort et Halory Goerger qui bénéfi cient de ce 
programme, et nous découvrirons notamment les œuvres 
de Su Wen-Chi, Yu-Ju Lin et Baboo Liao (nous avions vu 
son travail l’année dernière).

«�Contemporain pour tous�»

Le TIFA est l’un des festivals d’art scénique les plus im-
portants d’Asie et accueille notamment une dizaine 
de productions internationales. Nous retrouvions cette 
année l’improbable «�Richard III�» de Thomas Jolly, mais 
aussi le magnifi que spectacle pour jeune public «�Dark 
Circus�», qui n’en fi nit plus de tourner autour du globe, le 

public présage l’inéluctable coup raté, celui qui renverse le 
score et entraîne vers la défaite. Même si, après tout, tout ça 
reste du jeu. Le spectateur français peut penser à la saga 
«�Saïgon�» proposée par Caroline Guiela Nguyen ces der-
niers temps, mais ce périple-là n’a rien de télévisuel et ne 
sombre pas dans la facilité. Le metteur en scène, membre 
du Shakespeare’s Wild Sisters Group (SWSG), travaille sur 
cette distanciation du temps et parvient à se détacher des 
nouvelles éponymes en gardant respect et admiration. 
Il modèle la petite lumière des lointains, fragile et vacil-
lante, celle qui attire les héroïnes vers un ailleurs parfois 
illusoire, parfois rédempteur, comme «�un sursis qui illu-
mine l’air entier�». Il tente, cherche et réussit le tour de force 
de créer des moments d’intimité dans le gigantisme de la 
salle du théâtre national de Taipei. Il parvient à s’appro-
prier ces moments de vie sans les rendre universels (tarte 
à la crème). Car ce qui est remarquable dans cette création, 
c’est que l’ensemble reste indubitablement taïwanais 
(dans l’esthétique colorée et tranchée, dans le jeu 
appuyé et généreux). Voilà une adaptation qu’il serait 
judicieux d’accueillir sur nos scènes européennes, car elle 
démontre qu’en gardant les codes culturels propres 
à un pays et en n’essayant pas de s’approprier ceux de 
l’universel contemporain le théâtre de partout peut être 
apprécié par tous.

contrasté «�Betro� enheit�» de Crystal Pite, ou encore le ma-
jestueux «�Nelken�» de Pina Bausch. Nous vous ferons grâce 
de la production du belge Claudio Bernardo «�Giovanni’s 
Club�», concentré de clichés en tout genre, et préférerons 
l’innocence de la chorale du Taipei Philharmonic Chamber 
Choir. Leur «�Ilha Formosa�» est une déclaration d’amour 
par le chant aux paysages de Taïwan. Douze compositeurs 
internationaux ont été mis à contribution pour créer cette 
déambulation musicale qui célèbre les saisons qui passent 
par la diversité marquée et réjouissante des morceaux 
qui s’enchaînent et ne se ressemblent pas. Et c’est avec 
trois jeunes prodiges que ce panorama musical s’a�  ne et 
se complexifi e�: Kuo Min-Chin, Pan I-tung et Jen Chung, 
virtuoses d’instruments traditionnels inconnus dans nos 
contrées, réinventent le répertoire et incarnent sur scène 
avec «�3X3 back to abnormality�» la grâce et la subtilité de 
leur peuple. Ce festival, institutionnel par obligation, est 
le seul du pays à pouvoir accueillir des propositions aussi 
imposantes et se doit donc de maintenir le di�  cile dosage 
du «�contemporain pour tous�». Côté défrichage, ce sera à 
l’automne avec la biennale de théâtre que tout se joue. On 
a déjà hâte d’y être.

—  par Marie Sorbier —

—  par Marie Sorbier —
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L'AGENDA DES FESTIVALS

« C’est la 
raison 

qu’on tue, 
c’est sur 
l’amour 

qu’on pisse. »
Corbier 

(1944-2018) DEAR LIFE

PERFORMING ART AU CŒUR DU TEMPLE
LA QUESTION

À QUI LE TOUR�?
— par Yan Allegret  —

«Àqui le tour�? Je serais tenté de répondre�: à 
l’imbécile qui attend le sien.
Heureusement, il n’y a pas d’attente et il 
n’y a pas de tour.

Attendre son tour. Faire des e� orts. Tenir le coup. Tout ça.
Christian Bobin, dont je joue les textes, parle d’un en-
droit autre�: "Un jour, tu t’allonges, tu t’assieds ou tu 
marches, et tout vient sans peine à ta rencontre. Tout 
ce qui vient porte la marque de l’amour.�"
Renversement complet de note culture de l’e� ort et de 
la volonté. Aberration du matérialisme, de la logique, du 
capitalisme. Aberration complète.
On doit mettre à jour quelque chose.
Cela renvoie au plateau. Au mystère de la présence, de la 
parole. Quelque chose vient.
Avignon. Il y a beaucoup de promesses dans cette ville. 
Beaucoup de désirs. Beaucoup d’illusions.
Je regarde tout cela avec les yeux d’un nouveau-né.
À qui le tour�? À celui qui a toujours refusé de mettre 
les pieds au festival d’Avignon, partagé entre le 
dégoût du trop-plein et la peur de se dissoudre dans 
ce grand barnum.
Et puis on rencontre une équipe, un espace de vieilles 
pierres, des conditions de travail correctes, on ne force 

pas, on dit�: "Si ça vous intéresse, je le ferai ici. Et si ça 
ne vous intéresse pas, j’ai un stage d’Aïkido en juillet." 
Et on le fait. On s’apprête à le faire.
Cette brèche possible au plateau. Résonances immé-
diates avec d’autres mondes.
Maître Awa, le plus grand maître de kyudo (tir à l’arc) 
du xxe siècle, s’incline un jour devant son élève Eugen 
Herrigel qui vient de tirer une fl èche, et lui dit simple-
ment�: «�Ça a tiré.�»
Herrigel ne comprend rien.
Ça a tiré. À force de transparence, un jour, quelque chose 
passe à travers toi. Et cela tire.
Christian Bobin, encore, pour fi nir :
«�Il faut tout revoir. C’est pas très compliqué. Il faut tout 
revoir. Ce qui est compliqué, c’est quand il faut toucher 
une chose, et puis laisser l’autre chose à côté. Mais au-
jourd’hui c’est bien, parce que le chaos est tellement 
grand, qu’il faut tout revoir. Donc c’est pas si compliqué.�»

«�On prend le ciel et on le coud à la terre�», mise en 
scène Yan Allegret, Théâtre des Halles à 22h30.

«�Ahmed revient », mise en scène Didier Galas © Christophe Raynaud de Lage / Hans Lucas

MISE EN SCÈNE WANG CHIA-MING

REPORTAGE
Taiwan International Festival of Arts 



En Région Sud, la culture est un art de vivre. 
Elle fait partie de son identité et renforce son attractivité et son rayonnement. 

C’est pourquoi, je serai toujours aux côtés des artistes, 
le premier défenseur de leur liberté, leur partenaire le plus déterminé. 

’’

’’Renaud MUSELIER
Président de la Région 
Provence-Alpes-Côte d’Azur
Député européen
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ICI  C’EST  LE  SUD,
qui  a  de  la  voix


