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Fausse jumelle de «�Vacuum�», la pièce «�Hocus Pocus�» reprend 
le dispositif scénique de la première en l’adaptant à un spec-
tacle pour enfants. Leurs débuts sont d’ailleurs similaires, sorte 
d’imagier où apparaissent des corps morcelés�: un bras, un 

mollet, un poing puis deux, à tel point que durant les dix premières mi-
nutes ceux qui ont déjà vu «�Vacuum�» peuvent se demander s’ils ne se 
sont pas trompés de spectacle. Puis rapidement, la représentation bi-
furque. Là où «�Vacuum�» était chair triste de peep-show, «�Hocus Pocus�» 
se fait casse-tête visuel�: comment peut-on voir autant de mains�? Il n’y 
a pourtant que deux danseurs. Est-ce un bras�? Une jambe�? Oh, une 
tête�! Tiens, une deuxième�! Et voilà le jeune public embarqué dans une 
histoire d’amitié telle qu’on n’en connaît que lorsqu’on est petits, une 
aventure rocambolesque de laquelle on ressort toujours aussi copains, 
mais un peu plus grands qu’avant, menée tambour battant par les deux 
héros du jour, Lukas et Victor. Empruntant autant au théâtre de marion-
nettes qu’à l’univers des fêtes foraines, le dispositif scénique devient 

tour à tour baraque de guignol, maison hantée et fond marin tandis 
qu’un jeune garçon part à la recherche de son copain bêtement tombé 
du ciel. On y croise des fantômes, des baleines, on fait des bras de fer 
et des bagarres pour de faux pour savoir qui est le plus fort, et surtout, 
on rigole bien. Dans l’univers burlesque de «�Hocus Pocus�», tout fi nit 
au mieux et tout est un peu magique, pour les petits comme pour les 
grands. Philippe Saire réussit à proposer un spectacle qui est autant un 
spectacle d’enfants accessible aux adultes qu’un spectacle d’adultes 
accessible aux enfants. Formule magique par laquelle le merveilleux 
arrive, «�Hocus Pocus�» est une quête initiatique bondissante où tout est 
vrai puisque tout est faux. Un soupçon de Lewis Carroll et de Saint-Exu-
péry vient parfaire l’intemporalité du spectacle, le colorant de nostalgie 
pour les adultes tandis que les enfants y verront l’épopée de copains/
frangins comme ils en rêvent assurément. Le noir fi nit presque par en 
paraître rassurant, car s’il peut cacher des monstres, il peut aussi faire 
naître des héros.

SAUVER GAÏA AVEC DES COURGES
—�par Mariane de Douhet�—

Une station spatiale en forme 
de gigantesque ananas coupé 
en deux posé à l’envers abrite 
un échantillon de l’humanité 

censé régénérer une planète épuisée et 
stérile. Sur cette vie en orbite, on copule, 
on «�écoute de la musique qui calme�», on 
compose une mystérieuse «�encyclopé-
die de tout ce dont on croit se souvenir�»�: 
«�Quitter la terre�» est une méditation lou-
foque pré-apocalyptique, un bricolage 
lo-fi  futurosceptique dans lequel deux 
conférenciers nonchalamment à côté de 
la plaque s’interrogent sur le devenir d’une 
génération dont l’horizon ultime de sens 
est la perche à selfi e. Joël et Joëlle ont la 
désorientation inquiète d’un professeur 
Tournesol qui, cherchant à sauver l’huma-
nité, se serait égaré dans un jardin borgé-
sien. Le duo a l’élégance d’être faussement 
léger, de prendre au sérieux le dérisoire, ne 
livrant ses questionnements existentiels 
qu’au travers de trivialités quotidiennes 
(«�des gens qu’insulter leur ex au téléphone 
dans un train bondé ne dérange pas ne 
devraient pas avoir de problèmes à faire 
caca dans un open space�»). C’est souvent 
drôle, on regrettera que la mise en scène 
et le texte accusent quelques longueurs 
qui alourdissent des échanges vivaces et 
pleins d’esprit (au point que l’on rit parfois 

en di� éré). La poésie naît quand le propos 
se perd, lorsque les incongruités dégrin-
golent dans la bouche de ces scientifi ques 
bancals. Le dilettantisme est ici un art, 
la tendance OuPaPo (ouvroir de paren-
thèses potentielles) du spectacle promet-
tant les digressions les plus farfelues et les 
associations les plus courges – car outre 
une navette dans le cosmos, des carnets 
noirs trouvés dans une mystérieuse boîte 
en carton, il y a des courges, dont on a 
d’ailleurs oublié la fonction. Avec une vo-
lubilité tranquille, un humour à grincer des 
dents, le spectacle éclate les règles de la 
logique, si bien qu’on se prend à vouloir 
parler en langage orbital, là où les mots 
fl ottent, où les combinaisons d’images 
sont infi nies, là où, entre la Terre et la sta-
tion, dans la poésie pure, la joie semble 
continue. Ces cyberconsidérations font un 
usage très ingénieux de l’écran, support 
d’une imagerie 3D projetant l’intérieur 
de la station spatiale. Ce même écran de-
vient, dans une belle séquence, un tableau 
à dessins : ces derniers, évoquant l’art brut 
et la fragilité naïve des hommes, com-
posent une mémoire dessinée de la Terre 
et suscitent, à l’égard de celle-ci, plutôt 
qu’une envie de fuir, soudain une grande 
vague de tendresse.

MAILLARD 
«�QUITTER LA TERRE�»
MISE EN SCÈNE JOËL MAILLARD / 11 GILGAMESH BELLEVILLE, À 11H55
(Vu au Théâtre populaire de Poitiers, en mai 2018)

«�Un couple de conférenciers derrière une table. Sur la table, un carton. 
Dans le carton, des documents concernant un "�nouveau départ�".�»

UN VOYAGE EXTRAORDINAIRE
—�par Audrey Santacroce�—

SAIRE
«�HOCUS POCUS�»�

CHORÉGRAPHIE PHILIPPE SAIRE / MAISON DU THÉÂTRE POUR ENFANTS, À 14H10

«�Entre deux néons, deux danseurs font une stupéfiante apparition. 
On ne distingue d’abord d’eux que leur dos, leurs coudes ou leurs pieds.�»

HAYES
Tu préfères passer un week-end avec Pou-

tine ou avec Trump�? Mourir jeune auréolé 

de gloire ou vieux et oublié�? Ta mère ou ma 

mère�? Qui n’a pas joué à ce petit jeu aussi 

absurde que révélateur leur jette la première 

pierre. Phil Hayes et Nada Gambier devant 

un grand mur à paillettes et une table pour 

le son s’interrogent indéfi niment l’un l’autre à 

coups de dilemmes impossibles ou inconsé-

quents. Quelles sont les raisons de nos choix, 

les mécanismes inconscients qui amènent 

à la prise de décision�? Questions passion-

nantes mais jamais traitées de front. On 

s’arrête ici à l’exercice et à la blague, et c’est 

dans la répétition ad libitum du principe que 

certains y trouveront un intérêt. M.S.

MISE EN SCÈNE PHIL HAYES
— LA MANUFACTURE À 23H00—

THESE ARE MY PRINCIPLES... 
IF YOU DON’T LIKE THEM 
I HAVE OTHERS
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DENIS PODALYDÈS  CYRIL TESTE
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BALLET PRELJOCAJ  
LES 7 DOIGTS DE LA MAIN
JOSÉ MONTALVO  OSCAR GÓMEZ MATA
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LES BALLETS JAZZ DE MONTRÉAL
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Programmation 18/19 à découvrir sur 
www.equilibre-nuithonie.ch
Fribourg-Suisse

THÉÂTRE – DANSE – MUSIQUE – HUMOUR – 
TOUT PUBLIC – NOUVEAU CIRQUE

CENTRE DE CRÉATION

L’ÉVÉNEMENT DU 
NOUVEAU CIRQUE 
QUÉBÉCOIS À LA 
MONTAGNE

1 — 26 AOÛT 2018
CRANS –MONTANA (SUISSE)

CIRQUEAUSOMMET.CHPRÉSENTE

SPECTACLE SOUS CHAPITEAU

VILLAGE DU CIRQUE

ATELIERS / ACADEMY

ÉVÉNEMENTS SPÉCIAUX

G
R

A
P

H
IS

M
E

 : 
LE

S
 A

T
E

LI
E

R
S

 D
U

 F
A

C
T

E
U

R
 &

 F
LO

R
IA

N
 P

A
N

Z
IC

A

P
H

O
T

O
G

R
A

P
H

IE
 : 

©
 C

R
A

N
S

-M
O

N
TA

N
A

 T
O

U
R

IS
M

E
 &

 C
O

N
G

R
È

S
 / 

O
LI

V
IE

R
 M

A
IR

E

REUSE  : IL DOIT PLAIRE, SÉDUIRE, RÉJOUIR, 
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UNE SAISON EN ENFER
—  par Johanna Pernot�—

MINUIT À LA CROISÉE DES CHEMINS

Avec cette exposition logée sous les toits brûlants de la 
Croisière, vous allez plonger dans le tourbillon sombre 
et coloré des rites africains. Éteignez votre portable, 
mettez de côté votre sens de la méthode et votre ratio-
nalisme cartésien, et laissez-vous envoûter. 

Et que descende sur vous l’esprit d’Eshu, le dieu 
de la tribu Yoruba, Roi de la communication, 
Prince de l’incertitude et Maître du destin ! 
Bruno Morais et Cristina de Middel, dont plu-

sieurs travaux se sont attachés à la défense du continent 
africain, ont infi ltré pour nous les rivages noirs du Bénin, 
du Brésil, de Haïti et Cuba. «�Minuit à la croisée des che-
mins�» révèle le rayonnement de la spiritualité africaine 
en Amérique latine, sur les anciennes terres du com-
merce triangulaire. Au fi l des routes et des syncrétismes, 
la richesse de ce patrimoine se manifeste sous les traits 
ondoyants d’Eshu, premier dieu invoqué lors des cé-
rémonies. Di�  cile de rester insensible à la poésie des 
images. Sur les tirages, la chèvre se prépare au sacrifi ce. 
L’eau vole, le feu bleuit. Le couteau d’Eshu se plante dans 
une paume. Beaucoup de gros plans isolent et cisaillent, 

dans un morcellement signifi ant. Clé, collier, bougie�: 
chaque objet devient signe, accessoire essentiel, fétiche. 
Le poète n’est pas le seul à écarquiller les yeux et à se 
faire voyant, le photographe le peut aussi. Lui qui, par 
un long et raisonné dérèglement de son boîtier – gros 
plans souvent, peu de profondeur de champ – embrasse 
l’étrangeté des rites et l’aura des croyants. Les portraits 
de l’exposition multiplient les jumeaux, porteurs de 
chance et de fortune. Frappante est l’indolence hiéra-
tique des hommes et des femmes, leurs mouvements 
contenus. Certains arborent de magnifi ques costumes�; 
leur shooting aux mêmes lieux crée un trouble immobile. 

L'heure du sacrifi ce

Parfois les visages se voilent, parfois les corps tournent 
le dos. Toujours le sens a�  eure, le mystère plane. Qu’il 
est rafraîchissant, dans notre époque désenchantée, de 
découvrir un monde habité, des corps spirituels – ou pos-
sédés�! Car les deux photographes mettent en scène des 
inversions infernales. La tête se trouve en bas, la patte à 

«�L’histoire des Amériques est et sera toujours intimement liée à celle de l’Afrique. L’énergie africaine en Amérique latine 
est non seulement visible, mais également très vivace dans tout le continent. »

EXPOSITION CRISTINA DE MIDDEL & BRUNO MORAIS / CROISIÈRE

RENCONTRES D’ARLES

la place du pied. L’obole sur les yeux morts se fait bous-
sole désorientée, Eshu au Brésil, femme. Décidément, ce 
dieu qu’on honore avec des cigares et du rhum transpire 
le vice – pas étonnant qu’il porte une fourche. Mais re-
venons à la fête. Sur une vidéo, les danses endiablées se 
succèdent. La frontière entre l’homme et la bête s’abolit 
dans la transe. Un bébé de plastique fl otte comme un 
sombre prophète. Cristina de Middel et Bruno Morais 
photographient aussi des fenêtres, des embrasures, des 
encadrements comme autant de secrets et d’issues – de 
sas entre les mondes. Au Brésil, Eshu est aussi gardien 
des portails et des chemins. Au carrefour de la vie et de 
la mort, le messager entre le matériel et le spirituel ouvre 
et ferme les portes. Croix ou cercueil dressé, la mort est 
de fait bien présente. Un squelette se colle au mur ma-
cabre, une petite fi lle danse en lui tournant le dos. Un peu 
partout circulent la poule noire du sacrifi ce, la froideur 
du serpent… Pendant ce temps, le dieu à barbe blanche 
et lunettes noires fume sa pipe, en crachant une fl amme 
placide… À notre tour, écarquillons les yeux : c’est l’heure 
du sacrifi ce.

«�Minuit à la croisée des chemins�» © Cristina de Middel & Bruno Morais

À quoi tu penses quand… 
Les Trois Mulets 
théâtre participatif

Rose Régis Laroche
théâtre

The Other: Me 
Marion Rothhaar
performance

O Super(Sport)Man 
Timothée Bouloy danse

Faux départ cie Lucilia 
Caesar théâtre musical

Mon Théâtre�: techniques 
de pointe expliquées 
à mes voisins 
Daria Lippi, Thomas Nucci 
performance

Lectures du Gueuloir 
Auteurs dramatiques 
de la Grande Région

Core Hervé Birolini, 
Aurore Gruel danse

Sabordage�!
cie La Mondiale générale
cirque

Piletta ReMix 
Le Collectif Wow ! 
théâtre

Bascules 
La Muse en Circuit 
cirque

Tamara, une histoire vraie 
Guy Pierre Couleau 
théâtre

Dislex Isabelle Ronayette
théâtre

5 cie Claudio Stellato
performance

Backup 
cie ChaliWaté, cie Focus 
théâtre d’objets

Transports exceptionnels 
Dominique Boivin 
danse

Concert de clôture 
Gérard Watkins

FESTIVAL COURT TOUJOURS
nest-theatre.fr

+33(0)3 82 82 14 92
Le NEST – CDN transfrontalier de Thionville-Grand Est direction Jean Boillot
est subventionné par le Ministère de la Culture et de la Communication – DRAC Grand Est, 

la Ville de Thionville et la Région Grand Est

Théâtre en Bois,Thionville
édition # 9
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LE FAUX CHIFFRE

L'HUMEUR

ATELIER DE LA PENSÉE�: LA PLACE DES 
FEMMES DANS LE SPECTACLE VIVANT�: 
DOIT-ON CRAINDRE LE GRAND 
REMPLACEMENT�?
14 H 30 | ATELIER DE LA PENSÉE, SITE 
LOUIS PASTEUR
Un plateau d’employeurs femmes et 
hommes de la région mais aussi des repré-
sentants de compagnies échangeront sur 
la place faite aux femmes. Une bataille de 
chiffres est-elle pertinente dans l’art de la 
création à la production�? Quelle influence 
dans le rapport aux équipes artistiques ou 
le management d’un lieu ? Les directions bi-
céphales, une solution�?

LES DÉMARCHES D’ÉCO-RESPONSA-
BILITÉ DES FESTIVALS�: TROUVER UN 
NOUVEAU SOUFFLE�!
14 H 30 – 16 H 30 | PÉNICHE RÉGION SUD, 
QUAI DE LA LIGNE
Les festivals de Provence-Alpes-Côte d’Azur 
se sont engagés à des degrés divers pour 
éco-concevoir leur événement. Un premier 
bilan des actions menées par les festivals 
régionaux, membres fondateurs du Collectif 
des Festivals Éco-responsables et Solidaires 
peut être établi. L’objectif à terme est d’im-
pulser une dynamique territoriale en incitant 
les acteurs régionaux à s’inscrire dans une 
démarche éco-responsable.

 9,7
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#CULTURESUD

« Bon Dieu, 
Gérald, 

tu n’as qu’une 
seule jambe 

et quatre ex. »
Anne Alvaro

LA QUESTION
QUAND EST-CE QU’ON ARRIVE ?

— par Philippe Saire —

«La question me fait immédiatement penser 
à ce mot de Jean Carmet, qui, parlant des 
gens qui s’estimaient "�arrivés�", disait qu’ils 
n’avaient pas dû aller bien loin.

Jolie formule, que j’ai retenue parce que je m’y retrouvais… 
et s’il faut une réponse à la question, la mienne serait�: 
J’ESPÈRE BIEN QU’ON N’ARRIVE JAMAIS�!
Ce concept de l’arrivée, d’une ambition qu’on cherche-
rait à atteindre m’est foncièrement étranger, tant dans le 
domaine de mon champ artistique de chorégraphe que 
dans mon rôle de programmateur, et fi nalement dans ma 
conception de la vie…
Même la fi nalité d’un spectacle, après des mois de prépara-
tion et de répétitions, revêt pour moi un aspect provisoire. Il 
n’est qu’une étape dans un parcours, dans ce qui fonde ma 
motivation première à continuer de créer après des années�: 
la recherche constante de nouvelles expériences de plateau 
et de nouvelles écritures. Je dirais même que l’expérience 
incarnée par la création d’un spectacle recèle elle-même 
les germes d’un prochain projet, comme un terreau créatif 
qui se renouvellerait constamment, sorte de compost où 
des idées esquissées, et même des erreurs passées, iraient 
nourrir les prochaines pousses de l’imaginaire.
Parler d’arrivée implique la notion du déplacement. Fuir 
les certitudes de l’expérience, rester dans la mouvance 
de l’acte créatif, partager avec les interprètes et les autres 
créateurs impliqués, réajuster… Ces déplacements-là me 
sont nécessaires.
Eh oui, c’est la porte ouverte aux doutes et aux remises 
en question, mais comment faire autrement, comment 
faire l’impasse sur cet inconfort�? Il ne faut pas se leurrer, 

« Iphigénie�», mise en scène Chloé Dabert, jusqu'au 15 juillet © Christophe Raynaud de Lage / Hans Lucas

On n’aura jamais autant entendu parler du «�genre�» 
que lors de ces quelques derniers mois. Ce tsunami 
dans le débat public exploite le terme comme un im-
mense fourre-tout, tout à la fois boursoufl é de certi-
tudes et émaillé de ce qui semble être d’inextricables 
zones grises. 

Droits des femmes, droits des minorités 
sexuelles, droits des personnes transsexuelles. 
Identité «�binaire�» ou «�fl uide�». Rose pétara-
dant ou bien drapeau de l’arc-en-ciel. La vieille 

recette des goûts et des couleurs rejaillit dans un fl ot 
incessant de catégories anciennes ou nouvelles à propos 
du sexe, de la sexualité et du genre. Car, au fond, chacun 
semble avoir une idée bien à lui de ce que tout cela veut 
dire. En a�  chant le «�genre�» comme thème de cette 72e 
édition du Festival d’Avignon, impossible de faire moins 
actuel, moins politique. Et pourtant. Et pourtant, ne se-
rait-ce pas sacrifi er le festival à l’e� et d’une mode�? Si 
l’on entend par «�genre�» la «�performativité�» de l’être, 
l’art ne s’est-il pas exprimé maintes fois à ce propos 
déjà�? C’est précisément parce que le «�genre�» s’inscrit 
dans un réseau de signes «�en acte�» qu’il est, qu’il peut 
être�; et, à ce titre, le théâtre en a toujours été le médium 

À l’occasion du colloque international Le Musée au défi , 
qui tentait de cerner le rôle de l’innovation numérique 
dans les musées, Arsenic, scène contemporaine de 
Lausanne qui prend des risques, a présenté deux soi-
rées de performances d’artistes questionnant l’œuvre 
d’art et son inéluctable extension numérique. Prendre 
le temps de s’interroger sur les pratiques performa-
tives et leur porosité avec les nouvelles réalités hyper-
connectées, vaste programme.

Le travail bien connu du chorégraphe suisse Gilles 
Jobin paraît presque évident dans ce décor. 
Avec «�VR_I�», il invite le public à une expérience 
sensorielle qui se multiplie aujourd’hui à chaque 

carrefour de nos capitales. Équipés de casques de réalité 
virtuelle, cinq visiteurs à la fois peuvent naviguer librement 
dans un monde peuplé de danseurs virtuels. Ils explorent 
cet univers, évoluant tour à tour dans un désert à perte de 
vue, un paysage urbain, ou encore à l’intérieur d’un loft au 
sommet d’une montagne. Oui ça fait son e� et, mais que 
reste-t-il de l’expérience au-delà du spectaculaire�? Que 
reste-t-il d’artistique dans ce geste�? Il faudra sans doute le 
vivre plutôt comme une session introductive, où seuls les 
non-initiés seront émoustillés. À l’étage, une tout autre rela-
tion au monde se joue en continu. Ryan Trecartin est l’un des 
artistes les plus radicaux de la net generation. Ses vidéos 
sont comme des émissions de téléréalité qui auraient été 
tournées par des mutants extraterrestres. Êtres vivants ou 
animations, hommes ou femmes, présent ou avenir… Inutile 

privilégié. Il est l’espace d’expression quasi sacré de la 
transformation des corps, du trouble dans les identi-
tés sexuelles et de la confusion des caractéristiques et 
des valeurs qui y sont liées. Alors qu’apporte l’angle du 
«�genre�»�? Reste un versant plus ouvertement social, 
conçu autour de grands thèmes sans cesse débattus, 
comme celui de la maternité («�Grito Pelao�») ou encore 
de la perception du genre en société («�Saison sèche�») et 
de la condition des personnes transsexuelles («�TRANS 
(més enllà)�»). Mais l’approche revendiquée laisse peu de 
place à une critique radicale de l’objet. Brosserait-on une 
idéologie libérale du «�genre�» dans le sens du poil�? 

Les stéréotypes ne se sont jamais mieux portés

La réalité géopolitique des questions liées au sexe et 
au genre démontre à quel point le sujet est délicat mais 
aussi vital. De la Corée à l’Amérique du Sud, en passant 
par les échanges houleux en Angleterre de ces derniers 
mois (voire années), la parole publique ressasse une 
confusion générale autour des enjeux liés au corps biolo-
gique et à ses lectures sociales, politiques et culturelles. 

d’y chercher une logique. On le vénère autant pour son es-
thétique kitch et carton-pâte qu’on lui reproche une œuvre 
indigeste comme shootée à une consommation immodérée 
de boissons énergétiques. L’artiste américain impose une 
cadence et une grammaire en s’appropriant certains topoï 
du monde des médias. Dans ses «�movies�» se cognent dans 
un joyeux et e� rayant amalgame les dynamiques des reality 
shows mêlées à des slogans publicitaires et à des dialogues 
de sitcom, montés en un fl ux unique sur un rythme infernal. 
«�Temple Time�», présenté ici, est l’une de ses plus récentes 
créations�; elle évoque un show de téléréalité hanté durant 
lequel des chasseurs de fantômes évoluent au sein d’un 
temple maçonnique. Du surréalisme numérique pur jus qui 
peut laisser froid ou à distance, mais qui s’avère être un mail-
lon solide de l’hypnotique célérité avec laquelle les artistes 
doivent se confronter. 

Explorer des terres réellement inconnues

Et comme pour démentir cette fuite en avant, l’artiste amé-
ricano-bolivienne Donna Huanca conçoit une performance 
méditative durant laquelle deux performeurs aux corps 
peints s’engagent dans un long dialogue visuel et sonore 
avec un monolithe de glace en fonte avec feuilles de chou 
intégrées. Dans cette installation-performance, le maquil-
lage transforme le corps humain en objet�; la cérémonie de 
la mise en scène de soi ne vise plus alors à s’inscrire dans 
un rapport d’altérité, mais de dissimulation, de fusion, de 

L’agora avignonnaise créée par David Bobée («�Mes-
dames, Messieurs et le reste du monde�») réussira-t-elle à 
s’emparer du sujet dans toute sa complexité sans tomber 
dans le piège d’un discours consensuel�? Il ne su�  t pas 
d’amonceler les textes pour faire émerger une pensée 
critique et, fi nalement, réellement instructive. L’art est 
en lui-même un biais qui s’accommode souvent peu des 
choses techniques et matérielles, pourtant nécessaires 
pour poser à plat la question tout entière. Choisira-t-on 
l’écueil de la facilité, annihilant sur l’autel du politique-
ment correct et de l’opportunisme les forces contradic-
toires qui s’a� rontent actuellement de par le monde�? 
Face à la programmation o�  cielle, celle du OFF o� re 
quelques débuts de réponse. Peu de pépites échappent 
au ballet des mauvaises bonnes intentions. Les stéréo-
types ne se sont jamais mieux portés, donnant naissance 
à une farandole de titres salaces peu ragoûtants. En fi n 
de compte, rien n’est plus di�  cile que de remettre en 
question les choses que l’on croyait établies, a�  rmait 
Bernanos. L’art, jouant explicitement avec les frontières 
du réel, sera-t-il notre planche de salut ou enfoncera-t-il 
un dernier clou dans le cercueil de notre bien-pensance 
postmoderne�? Rendez-vous à la fi n du mois.

camoufl age. La dimension spirituelle de la peau interroge le 
discours contemporain du corps, l’espace-temps de la mé-
tamorphose hésitant entre renaissance et dépersonnalisa-
tion. Les attitudes extatiques ou impavides des modèles les 
font sans cesse évoluer du recueillement au retrait, jusqu’à 
une vulnérabilité du fait de leur surexposition et de la tyran-
nie de la transparence. Ainsi, camoufl age et travestissement 
opèrent un jeu constant de brouillage entre prédation et 
séduction, volupté et cruauté. Sacralisés et élevés sur des 
podiums, les corps et les objets deviennent allégories et 
mettent en parallèle les rituels du self-care contemporain 
avec des réminiscences plus archaïques et primitives. Reste 
la jouissance enfantine de regarder la glace devenir eau et 
l’imposant totem se scléroser peu à peu. Ce qu’ont réussi les 
deux curateurs de ce programme performatif, Elise Lammer 
et Patrick de Rham, c’est la variété des formes proposées, 
qui témoignent de façon évidente de la complexité et de la 
richesse de la problématique du numérique dans l’art. Loin 
d’un cantonnement dans un discours prosélytique, il était 
question de ne fermer aucune porte et de s’engager sur tous 
les chemins qui ne mènent encore nulle part. La beauté du 
geste est dans cette quête que l’on entreprend avec envie 
sans savoir si l’issue sera lumineuse ou crépusculaire. Un peu 
comme le performeur PRICE qui, dans un solo à vif, trans-
met physiquement la sensation de cette désorientation face 
au non-connu et au non-maîtrisé. Car il revient aux artistes 
de créer le désir d’explorer des terres réellement inconnues 
et de nous y accompagner.

—  par Lola Salem�—

— �par Marie Sorbier�—
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PEINES INTIMES ET DE NOS MISÈRES. – JEAN VILAR

la traversée créative est majoritairement inconfortable, elle 
remet en question des couches profondes de notre être et 
de sa construction. Elle est instable, chavire à tout moment�; 
parfois tout avance et glisse, et soudain tout se bloque et 
se grippe.
Alors cette arrivée temporaire que constitue le spectacle est 
certes un petit répit, un moment où la tempête des doutes 
se calme. Et il faut que ça se calme, pour que le spectacle 
puisse exister, que ceux qui vont le défendre sur le plateau 
puissent s’appuyer sur du solide, ou du bancal décidé. Mais 
je sais que rien ne s’arrête, je fais parfois semblant, pour ras-
surer tout le monde, mais le compost continue à grouiller 
de ses vers.
Tout cela infl uence fondamentalement mon approche de la 
programmation. Je dirige un lieu modeste, mais avec une 
ambition démesurée, celle de faire partager au public des 
démarches chorégraphiques diverses et novatrices, celle de 
faciliter l’émergence de jeunes artistes, celle de participer à 
la circulation d’œuvres fortes. De participer à leur migration, 
pourrais-je dire, histoire de redonner richesse et valeur à un 
terme associé uniquement à des problématiques.
De par la modestie du lieu, présenter une pièce dans le fes-
tival Les Printemps de Sévelin constitue de fait une étape 
dans le parcours des chorégraphes qui s’y produisent, et 
j’aime cette idée. Ils pourront ensuite "�arriver�" dans des 
lieux plus prestigieux, fl irter avec l’idée de la réussite… et 
lutter pour ne pas s’y perdre. »

«�Hocus Pocus��», conçu par Philippe Saire, Maison du théâtre 
pour enfants à 14h10.




