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Chers professeurs,

Le spectacle vivant est un événement unique. Sous chapiteaux, au Théâtre ou dans la rue, il ne 
bondit pas spontanément sur la scène, même si c’est ce que les artistes veulent nous faire croire. 
Avec des mots, des gestes, de la musique et des accessoires, les artistes font apparaître leurs 
images intérieures dans l’espace. Derrière les instants de beauté et d’émotion se cachent des jours, 
des semaines, voire des mois de dur labeur.
Une sortie au spectacle vivant ne se consomme pas mais se vit. Elle n’a de sens que si elle devient 
un moment de rencontre entre l’artiste et le spectateur. Quand le spectateur devient spect-acteur. 
Être spect-acteur s’apprend avant, pendant et après le spectacle.

Nous vous proposons dans ce dossier quelques outils pour apprendre avec les jeunes spectateurs 
à voir et à concevoir la sortie au spectacle vivant comme une expérience durable. Nous nous 
réjouissons de recevoir vos commentaires et vos questions, ainsi que des dessins ou des lettres.
Nous sommes à votre entière disposition pour plus de renseignements.
Nous vous souhaitons, à vous et à vos élèves, une rencontre stimulante et enrichissante avec les 
arts vivants  !



NOTE D’INTENTION
Tout commence avec une voix, dans le noir. Une berceuse qui nous aide à supporter les ténèbres. Puis vient 
une autre voix, parlée cette fois. La voix d’une enfant qui rêve de devenir un cow-boy. Un cow-boy rouge. Et 
enfin apparaissent les corps, une autre manière d’aborder nos peurs.
C’est là tout l’enjeu de ce spectacle : trois acrobates, une chanteuse lyrique & un pianiste qui - ensemble – 
décident de «porter la voix». Se faire entendre et dépasser ses peurs. Puis partager cette audace nécessaire 
avec les spectateurs, ces fantômes de l’ombre... C’est un voyage au bout de la nuit qui se termine en pleine 
lumière, une fenêtre grande ouverte sur le monde. 

« Un jour. Un jour, bientôt peut-être. Un jour j’arracherai l’ancre qui tient mon navire loin des mers. Avec la 
sorte de courage qu’il faut pour être rien et rien que rien, je lâcherai ce qui paraissait m’être indissoluble-
ment proche. Je le trancherai, je le renverserai, je le romprai, je le ferai dégringoler. D’un coup dégorgeant 
ma misérable pudeur, mes misérables combinaisons et enchaînements « de fil en aiguille ». Vidé de l’abcès 
d’être quelqu’un, je boirai à nouveau l’espace nourricier. A coup de ridicules, de déchéances (qu’est-ce que 
la déchéance ?), par éclatement, par vide, par une totale dissipation-dérision-purgation, j’expulserai de moi 
la forme qu’on croyait si bien attachée, composée, coordonnée, assortie à mon entourage et à mes sem-
blables, si dignes, si dignes mes semblables.
Réduit à une humilité de catastrophe, à un nivellement parfait comme après une intense trouille. Ramené 
au-dessous de toute mesure à mon rang réel, au rang infime que je ne sais quelle idée-ambition m’avait fait 
déserter. Anéanti quant à la hauteur, quant à l’estime. Perdu en un endroit lointain (ou même pas), sans nom, 
sans identité. Clown, abattant dans la risée, dans l’esclaffement, dans le grotesque, le sens que contre toute 
lumière je m’étais fait de mon importance. Je plongerai.
Sans bourse dans l’infini-esprit sous-jacent ouvert à tous, ouvert moi-même à une nouvelle et incroyable 
rosée à force d’être nul et ras… et risible.    Henri Michaux – le Clown (1939) © Circusögraphy

Des corps qui se touchent, des voix qui se portent. D’entrée de jeu, on se trouve à la fois dans le plus élé-
mentaire des rapports humains et dans l’inattendu. Là où le corps du porteur devient le sol du chanteur : ce 
mélange d’intranquilité et de confiance est source d’une étrange émotion. Porter, c’est exprimer un geste 
solidaire, mais c’est aussi interroger l’importance de la main (ou de la voix), qui part, porte, retient ou rat-
trape. Qui sauve aussi parfois ! Nous souhaitons, dans ce spectacle, saisir la nature, l’essence du vivre en-
semble sur base d’une expérience nouvelle : porter la voix. La voix lyrique, comme les portés acrobatiques, 
sont en décalage face au réel. Et paradoxalement, la voix et les corps nous accompagnent sans cesse au 
quotidien. Cette proposition, dans sa forme même, est un plaidoyer imagé et pourtant très concret contre 
notre société capitaliste – productrice d’inégalités et de mise en concurrence - où la plupart des hommes 
se perçoivent comme des « suiveurs », incapables d’agir et sans identité propre. Notre volonté est de partir 
du constat que le comportement des gens, les uns envers les autres, se transforme en relation aux mouve-
ments sociaux qui les entourent. Avec ce projet réaliste, nous souhaitons présenter une vision décalée et 
nécessaire de la société qui s’articule autrement, endosse une forme originale, se manifeste différemment 
dans les rapports à ses compagnons, s’exprime sur un autre ton, par d’autres gestes, d’autres attitudes cor-
porelles et vocales. D’autres façons d’envisager la musique aussi, quelquefois...
Le voeu ardent de cette pièce musicale consiste à reconnaître ces différences, à observer la réalité qui nous 
entoure, celle du comportement humain, même et surtout dans son caractère contradictoire, et à trouver 
une forme autre qui met en lumière cette contradiction sur le plateau.
Chanter. S’abandonner. Se laisser porter. Accepter le déséquilibre pour écrire une partition physique où le 
corps soulevé, déplacé, transformé s’épanouit autrement et, au final, permet d’appréhender le monde dans 
une réalité qu’il ne pouvait soupçonner...



LE SPECTACLE 
Le Cirque des origines c’est la sauvagerie, le cercle, l’étrangeté, la monstruosité quelquefois, l’hyper 
proximité et la peur. Avec ce projet, je souhaite jouer de tous ces éléments et tenter d’en dégager une 
interrogation politique et poétique. Le mélange du Cirque et de l’Opéra, d’une force originelle et d’une 
beauté divine, est un chemin idéal pour donner à voir, à entendre et à surmonter les angoisses, les tensions, 
les « dangers » véhiculés par notre société de la peur. Toutefois, plutôt que de voir et entendre des artistes 
d’exception réaliser des prodiges face à moi, spectateur isolé et protégé, l’ambition de cette rencontre 
est de proposer une relation à égalité avec ces artistes et de les accompagner dans une recherche bien 
plus essentielle que la prouesse. Il s’agit ici d’affronter ensemble nos peurs, de les dépasser, de trouver le 
courage et la force nécessaire pour oser affronter le réel, mais aussi l’autre et soi-même. Trois circassiens 
déstabilisent tour à tour les spectateurs dans une proximité inhabituelle via des propositions décalées. La 
chanteuse et le musicien tentent de maintenir et construire du lien avec les spectateurs. Il n’est pas ques-
tion ici uniquement de comprendre, mais bien de retrouver une justesse plus profonde, enfouie très loin en 
chacun de nous.
Strach - a fear song est une invitation à se perdre, à entrer au coeur même de cette forêt interdite, là où les 
réponses ne suffisent plus, où le sens, lui aussi, est à reconstruire. Le spectacle s’ouvre par un texte court 
d’un enfant qui rêve de devenir un cow-boy rouge... Sur la Piste, le reste d’un totem. Cinq artistes tentent 
un geste désespéré au milieu de cet univers désolé. Ce début étrange et décalé propose aux spectateurs de 
quitter leurs repères et d’entrer dans une autre réalité, un autre temps, où la peur et la sauvagerie dominent 
définitivement, de manière visible. Soudainement, une voix (lyrique) surgit des spectateurs, comme une 
présence amie, un lien ultime entre le « réel » et ce qui leur est donné à voir et à entendre... Durant tout le 
spectacle, cette voix n’aura de cesse de rappeler cette évidence oubliée : « Quand on ne sait pas où on va, 
au moins on est sûr de ne pas se perdre ! » Patrick Masset Auteur & Metteur en scène

LA COMPAGNIE
Patrick Masset, Auteur & Metteur en scène
Fondateur du T1J / Théâtre d’Un Jour
En 1994, après une licence en philosophie, Patrick Masset créé le T1J / Théâtre d’Un Jour.
En 2000, il met en scène Du Vent... Des Fantômes..., de & avec Eve Bonfanti & Yves Hunstad, puis Autour 
d’Elles de la Compagnie française Vent d’Autan. Après différentes créations (Rue, Théâtre, Cirque, Opéra, 
entresort, Cinéma,...), Patrick Masset décide de se consacrer à des projets plus personnels. En 2008, il 
créé L’Enfant qui... au festival Zomer Van Antwerpen. Ce spectacle de Cirque-Théâtre musical plonge les 
spectateurs dans un climat étrange, librement inspiré de l’enfance et de l’univers du sculpteur Jephan de 
Villiers. En 2012, Alaska est créé, une production pluridisciplinaire coproduite par les 4 Centres drama-
tiques de Belgique francophone & le festival Bis’Arts évoquant, grâce au Cirque, à la Musique & au Théâtre, 
la mémoire et ses troubles. En 2015, création des Inouis, un spectacle mêlant Cirque, Vidéo & Musique sur 
la thématique des migrants. En 2016, création des Exodus – version semi, un outil de lutte culturelle sur la 
thématique des migrants joué dans la remorque d’un camion. Ce projet, créé en partenariat avec le PAC et 
le CIRé, s’adresse en priorité aux milieux précarisés. Le spectacle est suivi d’un débat où les préjugés et les 
discours populistes sont questionnés. Toujours en 2016, création des Exodus – version chapiteau. Il s’agit 
de la version longue destinée aux théâ tres & festivals. Ce spectacle mêle Cirque, Multimédia, Théâtre, 
Marionnette & se joue sous le chapiteau de la compagnie. En 2018, le spectacle Strach - a fear song est créé 
dans le cadre du Festival UP! à Bruxelles. Toutes les créations du T1J / Théâtre d’Un Jour se concentrent sur
une interrogation politique et poétique de l’homme dans le monde. 

Airelle Caen - Voltigeuse
Airelle s’est formée à l’Ecole Nationale de Cirque de Châtellerault. Suite à sa rencontre avec Abdel Senha-
dji, Mamoud Louertani & Nordin Allal, elle se spécialise, avec son partenaire Denis Dulon, dans les portés 
acrobatiques. Une transmission d’un bagage acrobatique qui se poursuit jusqu’à la scène. En 2005, elle 
participe à la fondation du Collectif XY & à la création des spectacles « Laissez porter », « Le Grand C » & « Il 
n’est pas encore minuit ». Elle a également collaboré avec la compagnie du Fardeau & la cie MPTA. En 2016, 
elle participe à la création du spectacle Halka, Groupe Acrobatique de Tanger, en tant que collaboratrice 
artistique. 



Guillaume Sendron – Porteur 
Après une formation au professorat d’éducation physique à Amiens – spécialisation rugby & danse, Guil-
laume intègre une formation professionnelle à l’Ecole de Cirque de Lomme en 2003. Il créera la compagnie 
de Cirque « Avis de tempête » en 2005, avant d’intégrer le Collectif XY en 2007. Il participera à la création 
des spectacles « Laissez porter », « Le Grand C » & « Il n’est pas encore minuit ». En 2009, il intégrera l’équipe 
du Théâtre d’Un Jour en participant à la recréation du spectacle « L’Enfant qui... » 

Denis Dulon - Porteur
Denis s’est formé à l’Ecole Nationale de Cirque de Châtellerault. Suite à sa rencontre avec Abdel Senhadji, 
Mamoud Louertani & Nordin Allal, il se spécialise, avec sa partenaire Airelle Caen, dans les portés acroba-
tiques. Une transmission d’un bagage acrobatique qui se poursuit jusqu’à la scène. En 2005 il participe à 
la fondation du Collectif XY & à la création des spectacles « Laissez porter », « Le Grand C » & « Il n’est pas 
encore minuit ». Il a également collaboré avec la Compagnie du Fardeau, la cie MPTA & la Compagnie Un 
loup pour l’homme. Le Groupe Acrobatique de Tanger lui offre d’autres expériences, en création et égale-
ment au travers de reprises de rôle dans divers spectacles.

Jean-Louis Cortes - Musicien live / Arrangeur 
Issu d’une famille de musiciens, Jean-Louis Cortes joue de la musique depuis l’âge de 7 ans. Il reste très 
attaché à ses origines gitanes représentées par Eric Fernandez & les Gypsy Kings. Il serait sans doute resté 
dans le tempo de ses cousins gitans s’il avait été guitariste! Mais il est pianiste et s’oriente de ce fait vers 
d’autres expériences musicales. Il dit avant tout aimer la musique des mots ; ceci l’a conduit à composer 
de nombreuses pièces, en particulier pour le Théâtre, qu’il apprécie particulièrement. De 1988 à 1998, il 
a accompagné des artistes tels qu’Hubert-Félix Thiéfaine, Paul Personne, Dan Ar Braz & Calvin Russel en 
tournée et en studio. Depuis 2003, il compose pour la rue Macadam Piano – joué plus de 700 fois en Europe, 
Asie, Etats-Unis / Le Piano de Feu de la cie Pomme d’Or / Le Cinémarionnette de la cie Cinémarionnette /
The Wolves de la cie Deabru Beltzac / Beethoven Gourmandise de la Cie Pomme d’or), pour le Théâtre, ... 

Julie Calbete - Chanteuse
Après un Master en Musicologie à l’Université Michel de Montaigne de Bordeaux & un Diplôme d’Etudes 
Musicales aux Conservatoires de Bordeaux & La Rochelle, la soprano Julie Calbete obtient avec la plus 
haute mention un Master spécialisé Chant au Conservatoire Royal de Bruxelles dans les classes de Marcel 
Vanaud & Nadine Denize ainsi qu’une Agrégation. Depuis 2005, elle travaille pour les meilleurs ensembles 
vocaux belges sous la baguette des plus grands chefs européens. 

L’EQUIPE
Auteur & Metteur en scène Patrick Masset
Acrobates Airelle Caen, Denis Dulon & Guillaume Sendron
Chanteuse Julie Calbete
Musicien live / arrangeur Jean-Louis Cortès
Ingénieur son Antoine Delagoutte
Créateur lumières Patrick Masset
Costumières Sarah Duvert & Bérénice Masset
Réalisation des masques Morgane Aimerie Robin & Joachim Sontag
 Remerciements : Vinciane Despret, Pascal Jacob (conseillers en dramaturgie) & Johan Daenen
(conseiller en scènographie) 
Directeur artistique Patrick Masset
Directrice de production Bérénice Masset 
Directeur technique Antoine Vilain

Et pour vous inspirer voici la bande annonce du spectacle : youtube
https://www.youtube.com/watch?v=y0DgCZtxpgI



QUELQUES PISTES À EXPLORER…

AVANT LE SPECTACLE 

Avant la venue au spectacle, voici quelques suggestions pour préparer les élèves

1-	 Se préparer au spectacle 

En amont, il existe deux types de préparation à la représentation : la première dépendant de l’expérience du 
théâtre des élèves en général (les lieux, les métiers, le comportement à adopter lorsqu’on voit un spectacle, 
etc) et la deuxième plus spécifique portant sur le spectacle lui-même. Aussi, quelques pistes d’activités 
proposées ci-dessous vont pouvoir vous aider à préparer l’ « avant » spectacle. Juste avant la représen-
tation, l’enseignant peut rappeler les codes de vision d’un spectacle et les règles à suivre. Il peut attirer 
l’attention des élèves sur certains points du spectacle (les décors, la lumière, la musique, le jeu des person-
nages).

Evoquer le type de spectacle : cirque, concert, théâtre, théâtre musical, théâtre d’objets,… 
A partir du texte issu de la présentation du spectacle
Quel est le thème du spectacle ? 
Quels sont les champs lexicaux dominants du texte ? 
Quel est le niveau de langue utilisé dans le texte ? 
Trouver dans le texte la phrase qui donne la clef du spectacle. 
Portrait de la compagnie et des artistes. Leur parcours personnel et artistique, leur formation.

2-	 Approfondir le sujet

LE CIRQUE 
Bien entendu dans notre cas, c’est la définition du cirque en tant que discipline artistique qui nous intéresse. 
A l’instar des autres arts, le cirque est en perpétuelle évolution. Les techniques, les idées et les messages 
changent, en corrélation avec la société…

Le cirque actuel rassemble une multitude de formes spectaculaires qui constituent une réalité culturelle aux 
multiples facettes esthétiques. L’expression « Arts du cirque » date du début des années 80 et correspond 
au changement de tutelle du ministère de l’agriculture au ministère de la culture et de la communication. 
C’est bien la dimension artistique du corps que les programmes scolaires convoquent au travers des Arts 
du cirque tout comme la danse contemporaine dépasse les danses codifiées. 

Quelle image du cirque ? 
Qu’est ce que le cirque veut dire et qu’est ce qu’il fait dire ? 
Les codes du cirque classique sont nombreux. Le spectacle est formé d’une succession de numéros, de re-
prises clownesques et il est ponctué régulièrement par les interventions de Monsieur Loyal. De plus, il doit 
comporter ce qu’on appelle « des fondamentaux » comme une entrée clownesque, un numéro équestre, un 
numéro de dressage de fauves et si possible un numéro d’éléphant, d’art aérien, un numéro de jonglerie, et 
enfin de l’acrobatie et/ou de l’équilibre. Autre code, la dramatisation. Chaque étape d’un numéro est, en ef-
fet, marquée par une pause et par là, un appel à applaudissements. L’artiste s’efforce d’installer dans l’esprit 
des gens l’idée d’une limite infranchissable. De plus, le spectacle doit se produire sur une piste circulaire, le 
public est donc installé en cercle autour des artistes. Les couleurs, les formes, les odeurs, les sons du cirque 
sont eux aussi très standardisés ; omniprésence du rouge et du brillant, des paillettes mais aussi des étoiles, 
des objets ronds ou coniques et des traditionnels roulements de tambour avant chaque numéro à suspense. 
On est bien là dans une représentation pour l’exploit. Enfin, les artistes de cirque traditionnel ne parlent pas 
(mis à part les clowns et Monsieur Loyal), ils n’ont pas de texte et n’interprètent aucun personnage. 



Quels sont les esthétiques du nouveau cirque ? 
Quelles sont les valeurs portées par les spectacles contemporains ? Quel langage du cirque contemporain ? 
Le nouveau cirque est apparu dans les années 70 et a supprimé petit à petit tous ces fondamentaux et ces 
codes. Le spectacle n’a plus de numéro, plus «d’imagerie» liée au cirque, plus de piste, plus de dramatisa-
tion du numéro (applaudissements, sourire jusqu’aux oreilles, etc.). Les artistes de cirque contemporain 
investissent d’autres lieux, leurs spectacles peuvent être construits autour d’une seule technique et il n’y 
a plus d’animaux. Selon les spectacles, ils peuvent avoir un texte et interpréter un personnage particulier. 
Les émotions recherchées par le nouveau cirque sont subtiles. Différentes formes d’humour sont mises 
à l’honneur (du burlesque au grotesque en passant par l’absurde), l’émerveillement fasciné fait place à 
l’impression de « poésie ». Mais c’est la diversité des esthétiques qui distingue le plus le nouveau cirque. 
Chaque compagnie tente de construire une atmosphère singulière, un univers, en mettant en cohérence les 
options plastiques et sonores, acrobatiques, chorégraphiques et théâtrales. Les techniques de cirque sont 
souvent utilisées comme « éléments de langage » propres à signifier, par métaphore, autre chose qu’elles-
mêmes: la projection d’un acrobate à la bascule peut symboliser l’envol mystique, la flèche meurtrière, 
etc. L’artiste ne présente pas un numéro, il représente. Le cirque peut donc aborder des thèmes variés : la 
guerre, l’amour, la religion, l’incommunicabilité... 
De plus, il y aurait aujourd’hui autant de langages du cirque, autant d’esthétiques (par exemple, les innova-
tions gestuelles croissantes autour du jonglage) qu’il y a d’oeuvres ou d’auteurs. Et surtout de spectateurs, 
car refuser un canon, c’est aussi refuser le mode unique de réception qu’il implique. Le cirque classique, lui 
n’a qu’un public. Et cela pour insister sur le fait que le cirque contemporain est pluridisciplinaire et qu’on ne 
saurait le mettre dans une seule boîte. Néanmoins, si les artistes d’aujourd’hui rejettent le canon du cirque 
classique, cela ne veut pas dire qu’ils rejettent chacun des traits qui le composent. 

Cette introduction est tirée en partie du colloque L’École en piste, les arts du cirque à la rencontre de 
l’école, qui s’est déroulé à Avignon du 16 au 20 juillet 2001. 

Focus sur le cirque contemporain
Le cirque contemporain prend, lui, des formes extrêmement variées, cherche et produit des effets esthé-
tiques non moins divers, et s’appuie sur des valeurs sociales distinctives.
La fonction sociale première de l’artiste de cirque « contemporain » est de créer, et non de divertir. Il s’assume 
donc comme artiste – au sens que ce mot a acquis dans les arts plastiques – et cherche à s’inscrire dans 
une « histoire de l’art ». Mais l’économie du spectacle vivant, et, dans bien des pays, la faible reconnais-
sance sociale et politique du « cirque en tant qu’art » l’oblige généralement à transiger (faire des spectacles 
exigeants et accessibles) ou à demander une aide publique, au nom du « risque » (de déplaire au plus grand 
nombre, ou de déplaire tout court) qu’à ses yeux toute création implique. Au minimum revendique-t-il le 
statut d’auteur, et pour ses créations celui d’œuvres, les deux notions étant liées, juridiquement, à celle 
d’originalité. Il milite aussi, en tant qu’interprète, pour une protection sociale décente, voire, comme en 
France, dérogatoire au droit commun. Ses buts artistiques (et sociaux) excèdent pourtant très largement « 
l’expression de soi » car ils vont du « questionnement » (ce qui peut faire apparaître la création circassienne 
contemporaine pour plus intellectuelle qu’elle ne l’est) à la franche prise de position politique (pour une 
cause), en passant par d’innombrables intentions « socio-poétiques » : faire rêver, réconcilier, bouleverser, 
sidérer, inquiéter, partager, mais aussi simplement distraire. En outre, l’artiste « contemporain » a été formé, 
sauf exception, dans une école de cirque, et non au sein d’une famille.

par Jean-Michel Guy du CNAC

3- Se préparer au spectacle 

•	 Chant lyrique 
Le chant lyrique est une technique largement employée dans la musique classique (opéra, lieder, cantates, 
etc.). Historiquement, le terme «lyrique» renvoie à la musique de la lyre qui servait à accompagner le chant 
poétique de l’Antiquité et à la figure d’Orphée. Par extension, dans le sens moderne, le terme est utilisé pour 
désigner ce qui a rapport à l’opéra. (ex : drame lyrique, chant lyrique, etc.).
Le chant lyrique a aussi fait des incursions dans la musique populaire. Des chanteurs comme Montserrat 
Caballé ou Luciano Pavarotti ont parfois collaboré avec des chanteurs de musique populaire. Depuis la 
fin des années 1990 des groupes de metal symphonique font fréquemment appel à des chanteuses (voire 
des chanteurs et même des chœurs) ayant une formation de chant lyrique pour assurer certaines parties 
vocales.



•	 Le monstre
Les Monstres.
Les très grands, les tout petits.
Ceux qui effraient de leur colossale allure.
Ceux qui nous laissent imaginer le pire.
Ceux à qui nous ne laissons pas le temps de comprendre.
Ceux que nous attaquons pour mieux nous défendre.
Ceux qui nous terrassent par légitime défense.

Dans une société où l’horreur tend à devenir banalisée, les petites choses qui nous révoltent deviennent un 
quotidien de plus en plus anonyme, les interdits absurdes dont on ignore les fondements semblent légion, 
les paroles individualistes prennent petit à petit le pas sur les pensées collectives, la résignation est de mise 
et les aberrations consuméristes le miroir aux alouettes.
La figure du monstre nous apparaît alors une métaphore puissante pour renvoyer chacun à une réflexion 
plus profonde sur son engagement dans la construction de la société contemporaine.

Qui sont les monstres d’aujourd’hui?
Ceux qui nous habitent.
Ceux qui nous entourent.
Ceux qui nous produisent ou que nous générons.
Ceux qui nous abritent, nous côtoient, nous poussent à l’action ou à l’immobilisme...

Est-ce cet homme qui achète un tapis de course et l’installe au milieu de son salon devant des images de 
forêt ? Un reflet de la société de consommation qui crée des solutions aussi absurdes que les problèmes 
qu’elle a générés ?
Est-ce cette femme affirmant être «prête à sacrifier sa liberté pour La Liberté».
Entraînant l’abolition de nombres d’avancées sociales sous le couperet de la peur ? Est-ce celui qui reste 
indifférent, pensant être impuissant face au malheur de son voisin ? Celui qui dénonce la couleur de peau, la 
longueur de barbe, les signes extérieurs de différence ? Celle qui ne peut avancer, engluée dans ses propres 
peurs ou débordante de désirs ?

Ce seront tous ceux là ; et ceux qui vont naître encore, de nos corps en jeu.
Autant de figures de l’étrangeté empruntes de réel, de l’inconnu vers la méfiance.
Le nom monstre, nous évoque la peur et la crainte. 

Mais de quoi les monstres ont-ils peur ? Que craint Le monstre ? Pas celui qui est caché sous notre lit, mais 
celui auquel nous sommes voué (lié).
Celui pour lequel nous travaillons, sans avoir le confort de nous soucier des autres, de toi et d’elle. Cette 
machine dont les règles sont devenues habitudes.
Nos monstres seront absurdes, loufoques, effrayants, drôles, émouvants, dénonciateurs, politiques ou poé-
tiques... Ils seront un peu notre reflet et sans doute celui de celles et ceux qui les regarderont, toujours dans 
la démesure inhérente au statut de monstre.
Du réel à l’onirisme, le surréalisme de nos tableaux de corps laissera naître des situations absurdes, drôles, 
et touchantes, invitant le spectateur à un voyage émotionnel où le beau est très beau, et le laid, très laid. 

Le collectif sous le Manteau



Suggestions d’ateliers

DU TEXTE AU MOUVEMENT OU DU MOUVEMENT A L’ECRITURE
Lien en français : La monstruosité, le fantastique
Lien en EPS : exprimer corporellement la monstruosité avec la danse

* Exemple d’atelier Français : 
On peut demander aux élèves de réfléchir à tous les sens du mot « monstre » et à toutes les associations 
d’idées qui leur viennent. 
Le monstre est une personne que son comportement éloigne non seulement de la norme, mais de l’huma-
nité : le barbare, le tyran, le tortionnaire, le serial killer … sont considérés comme des monstres, c’est-à-dire 
moralement aux antipodes de ce qui fait l’Homme – bienveillance, empathie, générosité, etc. Le monstre, 
paradoxalement, révèle une partie honteuse de notre humanité, soit par sa laideur inhumaine, soit par son 
comportement inqualifiable. Il devrait être caché, et c’est pourtant lui qu’on exhibe. La femme à barbe, 
l’homme le plus grand, le plus gros, le plus petit du monde, les sœurs siamoises… ont fait les délices de la 
foule se pressant au cirque d’autrefois. Barnum, mais aussi les Expositions coloniales et leur mise en scène 
de prétendus cannibales ont trouvé leurs héritiers dans les pages du Livre des records, et sur Internet où 
s’exhibent toutes les anomalies du corps humain. 

Quant aux ignominies morales, la presse à scandale comme la bonne littérature ou le journalisme d’investi-
gation s’y frottent régulièrement pour nous raconter ce que l’homme est capable d’inventer pour faire souf-
frir son prochain et y prendre du plaisir. Et le public, le lecteur, le spectateur inlassablement s’y intéressent, 
malgré la honte éprouvée. S’intéresser au monstre est une attitude délicieusement subversive. C’est dire si 
la monstruosité interroge. S’il est si éloigné de moi qui suis normalement constitué, raisonnable, pourquoi 
suis-je attiré par cette incommensurable différence ? Au lieu de m’en écarter, je la contemple. Le monstre a 
donc quelque chose à dire de moi-même. George Frederic Watts’s, The Minotaur (1885)

La thématique du monstre peut être abordée à travers différents personnages célèbres de la litterature : 
Posent la question de la définition du monstre : qu’est-ce qu’un monstre ? Qui est vraiment le monstre dans 
ces histoires ?
•	 Frankenstein, de Mary Shelley
•	 La métamorphose, de Franz Kafka 
•	 Des fleurs pour Algernon, de Daniel Keyes (Texte de science fiction)
•	 La Belle et la Bête, de Gabrielle-Suzanne de Villeneuve

Posent la question du rôle des monstres dans notre culture (symboliser et mettre à distance nos peurs) 
•	 Les monstres de l’Odyssée (Les Sirènes, Le Cyclope, Charybde et Scylla…)
•	 Les monstres dans les contes (ogres, sorcières…)

*Exemple d’ateliers EPS tirés du dossier « Danser en milieu scolaire » par Tizou Perez (enseignante d’EPS 
en collège puis en lycée, formatrice à la MAFPEN et dans le premier degré. Actuellement professeur à 
l’Université de Nantes (STAPS) et Annie Thomas (Enseignante d’EPS en lycée professionnel puis en collège, 
formatrice MAFPEN).
Objectifs : entrer dans l’atelier à partir du thème : la déformation des corps. Transformer les représenta-
tions des élèves sur la danse en leur faisant vivre le processus de création.
1- Passer de l’idée (vague ou très stéréotypée) de la monstruosité à des réponses corporelles inhabituelles 
liées à l’exploration d’un sous thème.
2- Diversifier les réponses pour trouver les formes les plus inattendues, insolites, étranges…
3- Accepter le regard des autres sur sa production.

Situation 1 – S’échauffer pour entrer dans l’activité mais en le transformant selon le thème.
Consignes : reprendre des éléments d’échauffement connus et les transformer en intégrant des « intrus » : 
mouvements d’une autre partie du corps, non mobilisée habituellement dans ce type d’exercice, …
Situation 2 : Chercher des formes plus tordues, biscornues, inhabituelles.
Consignes : en dispersion dans un espace délimité, chaque forme trouvée est explorée (au sol, debout, en 
se déplaçant, contre un mur, …). « Faire encore plus tordus ».
Situation 3 : Permet de poursuivre l’exploration en s’appuyant sur la relation à l’autre.
Consignes : Modeler, sculpter le corps de l’autre pour lui donner une forme insolite en duo. Un sculpteur un 
sculpté, permuter les rôles, pouvoir tenir la forme quelques secondes.



APRES LE SPECTACLE 
 
Suggestions pour parler du spectacle

1-	 Se remémorer le spectacle

Qu’avez-vous ressenti quand vous êtes entrés dans le chapiteau ?

Avez-vous remarqué des éléments du décor ? Pouvez-vous décrire le décor ?
Pouvez-vous vous exprimer sur le décor ? Sur sa valeur esthétique. ? C’est quoi la valeur esthétique ? 
Dîtes si vous l’avez trouvé beau ou non. Si vous pourriez l’imaginer autrement.
Les lumières ont un rôle essentiel. Pourquoi ? Avez-vous discerné des lumières différentes ? A quels 
moments, quels endroits ? Et pourquoi ? Comment s’appelle la personne qui invente les lumières d’un 
spectacle? Demandez aux élèves d’imaginer comment transformer un lieu ordinaire (la salle de classe par 
exemple) en lieu de représentation avec un espace scénique un espace réservé aux comédiens, un espace 
pour le public,…
Invitez vos élèves à faire une liste de mots caractérisant le spectacle et classer ces mots en quatre caté-
gories. Ceux qui permettent de le décrire matériellement, ceux qui révèlent d’une interprétation, ceux qui 
relèvent d’une sensation ou d’un sentiment et enfin ceux qui constituent un jugement.
Invitez ensuite vos élèves à livrer leurs impressions sur le spectacle qui vous mèneront plus loin que les 
simples « j’aime » ou « j’aime pas ».

Après avoir vu le spectacle, vous pouvez aussi leur proposer  que chacun rédige un article critique avec les 
codes journalistiques. Les élèves sont libres de choisir à quel public ils s’adressent et dans quel journal ils 
publieraient leur article mais ils doivent en tenir compte lors de la rédaction et de la mise en page. 

2-	 Analyser le spectacle

Les disciplines misent en avant dans le spectacle 

•	 LE PORTÉ ACROBATIQUE
Le Mains à mains
Les disciplines de cirque aux origines guerrières sont nombreuses, mais le mains à mains est peut-être la 
seule qui emprunte à la fois au registre du combat à mains nues, au corps à corps et fait résonner autant 
les notions d’engagement et d’affrontement, mais aussi d’étreinte et de complicité. Les références à la 
lutte, considérée comme un possible ancêtre, sont récurrentes dans des cultures très différentes, un geste 
ancestrale qui fonde et codifie la technique du mains à mains, le saut des cerceaux et les arts martiaux. (…)

Dynamiques
Le mains à mains dynamique puise ses origines à celles du saut et crée un tout autre rapport de force en 
s’appuyant davantage sur la propulsion et en valorisant le paradoxe du rejet et de l’attachement. Si le mains 
à mains statique est un éloge de la lenteur exacerbée et de la décomposition du geste poussée à son pa-
roxysme, les portés dynamiques relèvent clairement de l’explosivité et s’épanouissent souvent entre colère, 
affrontement, désir et romantisme.
La technique emprunte au registre des propulsions humaines pour élaborer un répertoire de figures sou-
vent codées par les artistes eux-mêmes. Le rigodon, un saut ancien qui consiste à pousser le voltigeur par 
un pied pour lui donner l’impulsion nécessaire pour tourner un saut périlleux, l’équivalent du pitch tuck pour 
la danse acrobatique, est une première esquisse de mains à mains dynamique. 
Progressivement, une écriture acrobatique et chorégraphique va singulariser la discipline et provoquer la 
création de nombreux duos, masculins ou mixtes. 
La complicité entre le porteur et le voltigeur est déterminante, mais il y a aujourd’hui une véritable évolution 
dans l’approche même du travail où l’accord entre les deux partenaires se fait plus subtil, où les rôles ne sont 
plus aussi tranchés et où porteur et voltigeur jouent l’égalité plutôt que la différence.

par Pascal Jacob du CNAC



3 -	 Aller plus loin 

Sur le thème du monstre

Article
Mais pourquoi la laideur est-elle aussi admise de nos jours ?, de Maria Victoria Menis (Univers Cine) >
http://bit.ly/1tjNLcU

Films
• Edward aux mains d’argent de Tim Burton
• La Belle et la Bête de Jean Cocteau
• The Elephant Man de David Lynch
• Vanilla Sky de Cameron Crowe
• Eloge de la laideur, documentaire ARTE realise par Isabelle
• Cottenceau

Contes
• La montagne aux trois questions > http://bit.ly/1r0eF9y
• Le vilain petit canard > http://bit.ly/1HpCjXH
• Laide > http://bit.ly/1r0eRpu
• Les 3 chevaux d’or du diable > http://bit.ly/1nlhMsU
• Les visages sur le mur > http://bit.ly/1vsqnkz

Littérature de jeunesse
• Belle comme le jour de Gail Garson Levine
• C’est trop beau de Fabienne Brugere
• La beauté et la laideur de Brigitte Labe et Michel Puech
• La loi du plus beau de Christophe Lambert
• Les cinq affreux de Wolf Erlbruch
• C’est qui le plus beau de Agnès Desarthe
• Anne la vilaine de Fabien Negrin
• La monstrueuse histoire d’un petit garçon et d’une fille vraiment très laide de Ludovic Huart
• Le manège de Petit Pierre de Piquemal

Atelier philo
Autour de la beauté/le rapport à l’image, égalité fille-garçon :
http://bit.ly/1uea2cg
http://bit.ly/1BPScpQ
http://bit.ly/1ueac

Des romans et autres supports autour du cirque sont à retrouver dans le dossier 
« Monter un projet cirque» de Patricia Gleizes, chargée de mission cirque de l’éducation nationale 

(à partir de la page 54), disponible sur notre site internet.



PARCE QUE VOTRE PAROLE EST ESSENTIELLE...

Le dossier pédagogique est un outil que nous mettons à votre disposition pour vous donner des 
éléments pertinents sur le spectacle et la compagnie qui l’a créé. 
Nous vous proposons des pistes pédagogiques sous formes d’ateliers, d’exercices ou d’expériences 
à réaliser avec votre classe. Nous vous suggérons également une courte bibliographie qui vous 
permet d’aller plus loin sur les thèmes ou les sujets abordés par le spectacle. 
Nous vous laissons le soin de vous emparer de ces éléments pour sensibiliser les enfants avant le 
spectacle ou encore pour prolonger l’expérience après la représentation.

Nous souhaitons avoir votre avis, connaitre votre ressenti sur les spectacles que vous êtes venus 
voir. De plus, le regard que vous portez sur les propositions artistiques est essentiel. L’équipe du 
PÔLE vous invite à partager vos réflexions sur les spectacles. 
Vos avis et vos témoignages seront étudiés avec une grande attention.
Afin d’entretenir avec vous une relation toujours plus proche en vue de partager nos idées, nous 
nous tenons à votre disposition après chaque spectacle en allant à la rencontre de vos élèves 
dans les établissements scolaires afin d’échanger vos impressions, répondre à vos interrogations 
et engager ensemble de nouvelles perspectives.

Pour tous renseignements, veuillez contacter :
Julia Lecoubet de Boisgelin 
au 04 94 98 12 10 
Ou par mail : 
julia@le-pole.fr

Ou notre chargée de mission cirque 
de l’Education nationale
Patricia Gleizes
patricia.gleizes@wanadoo.fr
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