Transcription
Les podcasts de l'UA.
Ludivine Bouton-Kelly :
Bonjour et bienvenue sur le podcast Pict, Penser, traduire et représenter les corps, dire l'intime.
Agatha Mohring :
Nous sommes Ludivine Bouton-Kelly et Agatha Moringue, maîtresses de conférences à l'Université d'Angers.
Ludivine Bouton-Kelly :
Chaque mois, nous interrogeons des chercheuses et chercheurs, des traducteurs et traductrices ainsi que des artistes afin d'analyser de manière transversale des représentations complexes des corps et de l'intime dans les arts et la culture populaire.
Agatha Mohring :
À travers le prisme de la traduction et de l'étude des représentations, nous parlerons poésie, théâtre, peinture et bande dessinée.
Un an après notre premier entretien avec la circassienne et directrice de compagnie Sarah Simili, nous la retrouvons en 2024, accompagnée de la troupe d'artistes participant à la création Fluides, pour évoquer les différentes étapes du projet, faire un bilan sur les premières représentations et analyser comment la place des corps féminins au plateau et l'étude des stéréotypes de genre ont évolué au fil des résidences et du travail de recherche-création. Bonne écoute !
Ludivine Bouton-Kelly :
Du coup, l'idée c'était de voilà de faire le bilan. Après 2 ans de travail en résidence de création, le projet il a évolué, le spectacle il a quand même beaucoup changé entre ce qu'on a vu il y a un an en sortie de résidence, ce qu'on a vu là hier. Donc, comment t'as travaillé ? Comment vous avez fait évoluer le spectacle ?
Sarah Simili :
Quand on était au Quatre l'année dernière, quand on était en résidence, on était au début du parcours de création, on avait déjà fait six semaines de laboratoire. Six semaines, cinq semaines. Cinq semaines de laboratoire, et là, on commençait tout juste le processus de création. Il y a Macha qui est arrivée aussi dans l'équipe à ce moment-là. Et après, on a eu, du coup, 10 semaines de création, à la suite de notre résidence au Quatre. Donc effectivement, ça a bien évolué. Après, je pense qu'on avait déjà beaucoup de matériaux physiques en fait qu'on a continué d'exploiter. Donc ça, je ne pense pas que le matériau a fondamentalement changé. Bien sûr qu'il y a eu toute la partie aérienne qui a été développée, qu'on n'a pas pu faire au Quatre et c'était d'ailleurs ce qu'on était arrivé quand il y avait les retours avec le public qui était là sur la sortie de résidence, c’était de dire : "OK, maintenant, qu'est-ce qui va se passer sur la partie aérienne ?” Donc voilà, il y a eu un gros travail là-dessus. Et du coup, il y a eu un gros travail sur la dramaturgie du spectacle. Je pense que c'est là où ça a le plus évolué. Parce que voilà, on avait des bribes de tableaux qui n’avaient pas forcément à voir les uns avec les autres. Et du coup, là, il a fallu vraiment se poser pour dire qu'est-ce qu'on raconte ?
Agatha Mohring :
Et par rapport à ce travail de coordination, est-ce que tu as fait appel à d'autres personnes, des chorégraphes, suite à la résidence ?
Sarah Simili :
Pendant la résidence, il y avait Constance qui nous aidait sur le geste circassien qui était là. Et après, il y a eu Julie Tavert, qui est arrivée, elle aurait dû être là en fait, mais elle a accouché à ce moment-là. Donc du coup, elle était en congé maternité. C'est pour ça que Constance est venue la remplacer. Et du coup, oui, l'arrivée de Julie a aussi beaucoup fait évoluer le projet sur tout ce qui est du coup chorégraphique. Je mets des guillemets avec chorégraphique parce que c'était surtout le travail acrobatique, on va dire. Bon, elle était déjà là en fait sur les parties du laboratoire en amont. Donc en fait, voilà, y a eu déjà beaucoup de matériaux qu'elle a développé avec nous et y a eu cette pause pour son congé maternité. Et après le retour, et bien en fait, c'était vraiment de finaliser l'écriture des corps et comment les corps interagissent ensemble, et aussi de toute la partie horizontale, verticale. Et ce qui a été décidé et qui n’était pas encore décidé à ce moment-là, c'est le rôle des enfants dans le spectacle. Déjà parce qu'elles n’étaient pas là sur la résidence, qu'on avait commencé du coup à travailler avec un trio, mais que je ne savais pas encore en fait si y en avait une seulement qui intervenait dans le spectacle ou si c'était les 3, ou si c'était les 3 en alternance. Voilà, c'était pas du tout abordé, même dans y a une année en arrière. Et voilà, là aussi il y a eu vraiment une réflexion de savoir « bah qu'est-ce qu'on raconte avec ces 3 corps enfants » qui ont en plus grandi parce que depuis le début, c'était donc des laboratoires il y a 2 ans. Ah maintenant, bah il y a quand même 2 ans d'écart et en fait entre 6 et 8 ans ou entre 9 et 11 ans et 12 et 14. En fait, le corps il change, la maturité, elle évolue et tout. Donc, enfin, il a fallu aussi adapter la dramaturgie à l'évolution rapide en fait des 3, enfin de Lauriane, Émilie et Pauline.
Agatha Mohring :
Et tu parles de dramaturgie, tu ne voulais pas trop parler de chorégraphie, il me semble dans ta réponse. Est-ce que tu y as vu donc un travail théâtral dans cette manière d'aborder le récit avec ces 3 nouvelles arrivées ?
Sarah Simili :
Quand je parle de dramaturgie, c'est même la dramaturgie des corps en fait, justement parce qu’on a fait du travail chorégraphique sur certains tableaux qui sont vraiment, notamment le tissu machine, ce qu'on appelle « le tissu machine », le travail avec la manipulation, les tissus au sol et la chorégraphie finale où là l'idée c'était vraiment de chorégraphier une trajectoire avec 7 corps différents qui abordent le mouvement de leur manière et de laisser cet espace de liberté du corps, de ne pas tout formater. Ça, c'était vraiment une volonté. Elles ont des rendez-vous, elles ont travaillé des séquences ensemble, mais en fait, il n'y a pas eu de travail acharné pour que ça soit exactement au même moment, de la même manière. Donc ça, c'était un parti pris. Et puis après, dans le déroulé des matériaux, qu'est-ce que raconte le corps. C'est ça en fait qu'on a vraiment travaillé. On s'est dit qu'est-ce qu'on veut raconter pour pas juste qu'il y ait des images, mais qu'en fait il y ait un fond derrière et que les corps entre eux se racontent quelque chose, les corps nous racontent quelque chose. Et voilà, comme je disais certainement il y a une année, je sais plus, j'avais fait des entretiens avec les artistes justement pour les faire parler de leur corps et de leur corps dans leur parcours circassien. Et là, c'était de reprendre des éléments de leur entretien, un peu de manière sociologique, pour pouvoir partir sur des improvisations. Il y avait déjà du matériau qui partait de récit intime. Et voilà ce qui a vraiment changé, ce qui a fait se poser en fait dramaturgiquement, c'est de dire au fait comment moi je suis dans le spectacle parce qu'en fait indirectement je crée des images par rapport à mon point de vue situé. Donc du coup il y a un lien en fait avec tout ça. Et à un moment donné, mon équipe m'a dit, « OK, Sarah, bah non, c'est toi qui vas écrire une lettre à tes corps. Parce qu’en fait, nous, on a besoin de savoir ce que tu vois dans les nôtres et pourquoi tu choisis ce tableau-là. Pourquoi tu nous fais parler de ça ? Parce qu’on a besoin de s'accrocher à quelque chose ». Et du coup, c'est un peu l'équipe qui m'a dit : « Prends ton temps, vas-y ». J'ai pris quelques jours et quand je suis revenue, je leur ai expliqué exactement, surtout le matériau, comment moi, je m'identifiais à elle et à quoi ça me faisait penser dans mon propre parcours. Et c'est là qu'on se dit, c'est ça qu'on raconte. On raconte l'histoire de ton corps. Dans quelque chose de très intime, mais en fait qui est universel. Parce que bah on est toutes passées par ces questionnements-là. Donc voilà, c'est pour ça que la dramaturgie elle s'est écrite sur lettres à mes corps, donc à mes corps à moi, portée en fait par les interprètes.
Agatha Mohring :
Tu avais demandé aux interprètes d'écrire ces lettres, mais y compris aux interprètes, aux jeunes interprètes qui sont arrivés par la suite ?
Sarah Simili :
Oui. En fait, c'était un exercice. Oui, c'est vrai qu'on ne l'avait pas encore fait à Angers l'année passée. C'est arrivé à la deuxième résidence où je leur ai demandé en exercice de choisir un de leur corps, que ça soit leur corps passé, leur corps futur, leur corps projeté, un corps, et de lui écrire une lettre. Et j'avais récolté ces lettres et j'avais aussi demandé à Pauline, Émilie et Lauriane de le faire avec leurs mots, en mélangeant écriture et dessin. Et voilà. Et on a aussi collecté ça. Après, j'ai écrit mes propres lettres, mais elles sont, on les a retissées en fait dans les textes, j'ai repris des éléments en fait des autres lettres, donc voilà, ce n’est pas à 100 % moi non plus, quoi. C'est vraiment. Voilà, ça a été tissé.
Ludivine Bouton-Kelly :
Et le long texte, cela fait quelque chose de presque choral, finalement, à la fois dans le texte et à la fois sur scène.
Sarah Simili :
Exactement, ouais.
Ludivine Bouton-Kelly :
Et tu parles de tableaux. On a vu par rapport à la représentation de l'année dernière qu'il y avait des tableaux qui avaient disparus ou qui s'étaient transformés. Comment vous avez travaillé ensemble cette persistance ou cette dilution des tableaux ?
Sarah Simili :
Je pense qu’un tableau spécifiquement qui a évolué depuis l'année, c'est le tableau de la lutte. Parce qu'on était voilà, on avait fait une improvisation sur la lutte suisse qui est une lutte à la culotte où voilà, il y a très peu de femmes en fait qui la pratiquent. Et voilà, on avait tout un tableau comme ça et ça a été une vraie discussion parce qu'il sortait un petit peu de… il parlait d'autre chose en fait. Et il y avait une espèce de rivalité en fait entre les 2 corps que les interprètes voilà ne comprenaient pas trop. Enfin, nous non plus. Enfin, moi et l'équipe artistique, on ne savait pas trop où le mettre en fait. Voilà toute cette installation de tissus et Tania et Mara qui interprétaient ce tableau, ne se sentaient pas à l'aise en fait d'être contre. Donc on a beaucoup réfléchi, on a fait beaucoup de tests et ce qui est sorti après, c'était en fait la lutte, elle est contre les tissus, elle n’est pas contre un autre corps en fait. Et c'est pour ça qu'on a transformé cette lutte à 2 par une lutte vraiment avec le tas de tissus. 
Après, je ne sais pas si tu as un autre tableau qui pour toi a changé ou qui a disparu. 
Ludivine Bouton-Kelly :
C'est ce que je pensais. C'est plus une impression générale. On a vraiment vu une transformation en fait entre ce qu'on a vu l'année dernière et ce qu'on a vu là. Ça a beaucoup bougé. Même la réflexion qu'on s'est faite, le tissu est presque moins présent qu'il ne l'était au début. Je ne sais pas si c'est un choix que vous avez fait aussi ?
Sarah Simili :
Je crois que ça s'est dilué. Je pense que vraiment… Parce que quand on s'est posé la question de qu'est-ce qu'on raconte, du coup, on a passé deux semaines en novembre où c'était une résidence assez difficile parce que, comme je disais avant, on avait des images, mais on n'avait pas le sens derrière. Du coup, tout ce qu'on crée, on disait : « Oui, c'est beau, il y a de la symbolique derrière, mais en fait, elles sont où, les tripes ? C'est où, l'incarnation ? » Et voilà, donc là, on a dû vraiment faire un step en arrière en disant : « OK, mais en fait, on va repartir sur des impros, sur le matériau, parce qu'il faut créer le lien entre toutes les interprètes », en fait, et qu'elles portent une histoire ensemble. Et voilà, ça a mis un petit peu de temps à arriver, quoi. Il y a une année, on n'avait pas de pression. C'était le matériel brut et puis voilà. On ne se posait pas la question : « Qu'est-ce que vous allez comprendre ? » On n'était pas là, mais au moment où on s'est dit qu'il faut accrocher le public et en fait, il faut qu'on lui raconte une poésie. Donc à un moment donné, si nous, on ne connaît pas la poésie, ça va pas être facile de raconter une histoire.
Agatha Mohring :
Est-ce que tu peux revenir sur cette scène initiale de la boîte noire ?
Sarah Simili :
Ouais. Est-ce qu'elle était là ? Non, elle n’était pas là. C'était différent. C'était vraiment différent. Ce travail avec les couleurs et tout ça, c'est vraiment à l'arrivée du créateur lumière, Antoine, et de la costumière, Paty, qui ont, du coup, une vision un peu plus, j'allais dire visuelle, mais ce n’est pas ça que je voulais dire. Ouais, enfin, qui sont arrivés en disant : « Si tu as des tissus de différentes couleurs, tu dois les traiter ». Ils m'ont vraiment poussée là en disant : « En fait, il n'y a rien d'anodin sur le plateau, la moindre petite chose que le public va voir, il va se raccrocher pour se raconter une histoire. Si tu prends des tissus de couleurs différentes, il faut que tu conscientises ça et il faut que tu saches pourquoi le tissu rouge à ce moment-là, pourquoi le tissu noir à ce moment-là, pourquoi ? ». Donc voilà. Du coup, Antoine nous a proposé de mettre tous les tissus noirs pour voir ce que ça faisait, en fait. Et ben, quand on a vu ce tube noir, ça nous a fait vraiment penser à plusieurs choses, mais notamment une espèce de sas temporel. En fait, on est parti sur le trou d’Alice au Pays des Merveilles qui tombe en fait, du coup, qui se retrouve dans un espace. Enfin, c'était un peu après, je vous dis ça, mais ça a bien évolué depuis. Mais c'est par les chemins où on est passé en fait. Donc, on avait à un moment donné travaillé sur des corps qui, du coup, des membres qui chutent, en fait, qui enfin qui sortent du tube et qu'on voit qui tombent. Et c'était vraiment voilà de se dire bah voilà, c'est vraiment Alice qui tombe dans ce trou du corps féminin en fait, et comment elle va s'en sortir et comment… Enfin voilà, on était parti là-dessus et du coup on a gardé ça aussi en lien avec… On est dans un espace de théâtre. Et le rideau noir, c'est notre quotidien. Du coup, de pouvoir avoir un espace qui est noir au départ, mais qui cache quelque chose, et de retrouver à la fin de nouveau un espace noir où on a débarrassé. Il y avait ça. Il y avait aussi. On est quand même à fond sur la thématique du regard et le fait qu'on soit en quadrifrontal et il y a quelque chose qui bloque, en fait, de se voir en face, ça nous parlait aussi en fait, pour commencer le spectacle de comment on va se chercher en fait à se enfin voilà, se regarder ou se cacher derrière ce tube, ce tube là et voilà. Et que les interprètes sont à l'intérieur de ce tube, c'était aussi voilà, je vous donne, il y a plein plein de choses en fait qui vont avec ça.
Agatha Mohring :
Est-ce que ça a aidé aussi à retrouver, tu parles de quadri-frontal, donc toute la configuration scénographique, là, elle a été pensée évidemment de cette manière-là. Est-ce que c'était pour rappeler aussi le chapiteau, en fait, tout simplement ?
Sarah Simili :
Oui, en fait, c'est l'espace des points de vue du chapiteau. C'est vrai que bien sûr, on fait du cirque, donc c'est revenu très fortement. Après, on a choisi un vraiment un quadri et pas en circulaire pour justement casser quand même. Enfin, parce que le cercle, pour moi, c'était doux. Et puis là, j'avais plutôt envie de casser en fait, de rentrer dans des lignes en fait par rapport au public. Déjà que le tube est circulaire, mais là, j'avais vraiment, je voyais un carré qui pour moi me faisait penser aussi du coup aux écrans télé et tout ça. Enfin, vu que j'avais voilà travaillé plutôt sur Male Gaze, Female Gaze dans le cinéma, voilà, ça me rappelait l'écran et du coup, ouais, je ne sais pas si j'ai répondu à ma question ?
Agatha Mohring :
Si, mais justement sur l'idée aussi de d'exploiter les sorties, les entrées, les 4 regards, le jeu de miroirs. Enfin, est-ce que c'était simplement pratique ? De jouer avec cela ?
Sarah Simili :
On a fait aussi plusieurs essais de se dire est-ce que quand elles sortent, est-ce que vraiment quand elles sortent du, on appelle ça « le ring », enfin voilà aussi quand elles sortent du ring, est-ce qu'il y a un jeu qui se continue ou est-ce qu'elles sortent de leurs personnages ou est-ce que… puis en fait, on s'est dit non, en fait, il y a ce jeu de regards, il faut le continuer jusqu'au bout et de garder en fait les 7 personnages en vie pendant pendant 1 h pendant tout ce qui se passe. Parce que comme on avait en plus travaillé sur la transmission, bah le fait qu’elles soient, on a le ring et du coup il y a les plateformes, enfin, il y a 4 plateformes du coup où c'est des plateformes où elle enfin des espèces de… comment on appelle enfin des espaces ? Ouais, où tu regardes des points de vue en fait. Et voilà. Et on trouvait ça vraiment important en fait qu’elles soient toujours en lien avec ce qui se passe dans le ring, parce que ça a une conséquence sur ce qui va se passer après. Enfin là, par exemple, sur le tableau de Lauriane quand elle sort toute seule - donc Lauriane, la plus petite - quand elle sort et qu'elle commence dans le jeu à jouer avec les tissus, à faire son petit fantôme et après de partir dans la robe et que Tania la regarde et que du coup il y a la construction de la robe noire qui se fait ensemble avec l'innocence de l'enfant, en fait, qui veut juste faire comme les grandes et du coup se mettre cette robe. Et comment en fait après 30 ans plus tard en fait, ça a une autre symbolique en fait le fait que Tania sorte avec cette robe sur une musique qui est un peu pêchue et tout ça elle commence un peu grinçant. Donc voilà, c'était important en fait que toutes se regardent tout le temps et par rapport.
Agatha Mohring :
Et par rapport au récit… Donc, le récit est en voix off et en français mais à un moment du spectacle toutes se mettent à parler et en italien. Est-ce que tu peux aussi parler de ce choix de la langue italienne ?
Sarah Simili :
Oui. Il s'avère qu'on a toutes un lien avec l'italien parce que, ma soeur et moi, on est moitié italienne par notre papa, que Macha vit au Tessin, donc la partie italienne de la Suisse, que Karina a fait ses études au Tessin à l'Académie Dimitri, donc du coup, elle parle italien. Mara est aussi moitié italienne. Voilà, y a juste les petites qui n’ont pas l'italien. Mais je ne sais pas quand on a enfin… Parce que la voix de elles est venue très tard. Je pense que c'était à la générale avant la première où j'étais là. Ce tableau là, il me manque quelque chose, je ne sais pas. Et en fait, j'ai dit, est-ce que vous pouvez essayer de vous parler en fait ? Et elles ont commencé un peu en français, mais elles se sont tout de suite dit que ça ne jouait pas parce qu’elles avaient besoin de pouvoir, voilà, c'était l'italien, où elles pouvaient exploser quoi et tout. Donc elles ont testé en italien, puis on s'est dit bah c'est évident que c'est l'italien qui va primer là-dessus. Et voilà, bah ça fait partie de nos racines, donc du coup on ne l’a pas changé. Et de temps en temps, si on entend – enfin, je ne sais pas si elles l'ont fait hier - mais Karina, sa langue maternelle, c'est le suisse allemand et du coup les 3 petites parlent suisse suisse allemand. Donc il y a des moments aussi quand elles s'échangent avec les petites où c'est du suisse allemand. Et du coup, voilà, c'est un peu un melting-pot, mais qui nous représente en fait. Parce que c'est ce que disait l'équipe technique du Quai : mais quelle langue vous parlez, combien de langues vous parlez ? Parce que c'est vrai que on débite voilà en français, en italien, en allemand, enfin ça voilà, bon voilà la Suisse quoi. Mais c'est assez drôle. C'est assez drôle et c'est vrai qu'on communique pas mal en italien.
Ludivine Bouton-Kelly :
Ça a été une langue de travail quand vous étiez en résidence ?
Sarah Simili :
Ouais, disons, comme Karina, sa langue maternelle, c'est le suisse allemand, mais elle comprend mieux l'italien que le français, c'est ce qu'elle dit. Et Macha aussi, le français n'est pas sa langue maternelle. Donc du coup, ça a permis aussi beaucoup de démeler des incompréhensions. En fait, ouais, ça nous a sauvé en fait de pouvoir naviguer entre les langues.
Agatha Mohring :
Je profite de cette langue maternelle pour te poser la question de cette scène, de ce tableau qui me revient quand, pendant la résidence, vous jouiez avec les tissus et que cette femme enceinte était apparue. On ne retrouve pas ces images-là, ce qui n'est pas forcément un mal, mais peut-être que vous avez moins traité ce pan-là de la vie de femme.
Sarah Simili :
Oui, justement, une fois qu'on a statué, qu'on parlait de mes corps, et ça, je crois que ça a répondu à beaucoup de questions. Le fait de statuer que je parlais de moi et de mes corps. Je n'ai pas de désir d'enfant, je n'ai pas d'enfant. Et du coup, ça a disparu parce qu'en fait, je ne me projette pas du tout dans la maternité. Et je rebondis aussi là-dessus pour dire ce que j'aurais aussi voulu parler hier, mais que ça ne s'est pas prêté, enfin au plateau : c'est 7 corps de femmes blancs, cis et que c'est aussi voilà, quand on parle des représentations et tout, elles sont athlétiques toutes. En fait, moi, quand je me projette, c'est justement dans ces corps-là, parce que c'est les corps en fait qu'on m'a donné envie d'avoir, où on m'a dit c'est ça les bons corps, entre guillemets, même si. Même si enfin chacune d'elles ne trouve pas son corps bien et tout ça, il y a énormément de complexes et tout ça de ce qu'on a parlé. Mais en fait, pour moi, enfin elles ont des corps qui voilà qui ne sont pas parfaits, mais qui sont dans des corps que moi je peux me, que je peux me projeter. Et du coup, voilà, ça répond aussi à cette question de dire : « Oui, OK, on parle des représentations, c'est clair qu'on n'aborde pas toutes les représentations ». Et moi, le parti pris, c'est que comme je parle de moi et des corps que j'aurais aimé avoir, ce sont ces corps-là. Et effectivement, on est toutes femmes cis blanches et après, par contre, on n’est pas mal queer.
Ludivine Bouton-Kelly :
Je me rappelle qu'on avait terminé l'entretien l'année dernière sur la question de la place de l'acro-danse. Est-ce que, du coup, tu as réinvesti, enfin vous avez réinvesti ensemble dans le processus ? Et est-ce que ça vous a permis de dépasser certaines limites du cirque que vous aviez pu observer ou est-ce qu'au contraire ça s'est fondu dans le travail que vous aviez fait ?
Sarah Simili :
Ouais, quand Julie est arrivée, elle a repris en fait les protocoles qu'on avait déjà eu pour créer les premières chorégraphies entre guillemets. Et ça a plutôt été de l'approfondissement que d'arriver avec vraiment du nouveau matériau. Et comme Masha le disait hier, et aussi je pense sur la sortie de résidence, elle n’est pas arrivée au début du processus donc du coup il y a eu aussi une transmission du matériau à Masha et il y a eu une transmission du matériau du coup à Lauriane, Émilie et Pauline. Donc ouais voilà il n'y a pas eu de nouveaux matériaux développés mais par contre il y a eu tout ce travail de transmission. Donc voilà et après d'aller aussi chercher plus loin en fait dans le corps. Par exemple, ce n'est pas tout à fait de l'acro-danse, mais le tableau de Tania et Karina, quand elles sont face à face, et de travailler sur justement la musculature et comment enfin… ça a été aussi approfondi. Ouais, je pense qu'on a, on a fait surtout du travail d'approfondissement. Et que c'est marrant parce que sur d'autres sorties de résidence qu'on a pu faire, la question était plutôt : où est le cirque ? C'était plutôt la question. Et enfin toute cette première partie du spectacle où en fait elles montent effectivement sur un tissu aérien et elles font du tissu aérien. Moi, au début, je ne voulais pas, en fait, je voulais pas du tout qu'il y ait de technique de tissu aérien et ça aussi c’étaient des grosses discussions en disant mais en fait je ne peux pas. Enfin, le public voit du tissu, il y a cette attente de faire du tissu. Donc à un moment donné, pour qu'il puisse passer à la suite, il faut lui donner un petit tableau et voilà. Et du coup, ça fait à peu près un tiers du spectacle. Et du coup, on a dit OK, on va aller à fond sur un tableau vraiment de tissu aérien. Après, c'est clair, c'est des artistes de cirque, de tissu aérien, donc ça aurait été dommage de passer à côté. Mais c'est vrai que moi, j'étais là, à me dire « Je sais pas trop, je sais pas trop si j'ai envie » et voilà. Et je crois que vraiment l'acro-danse, c'est à partir de : « OK, tous les tissus en bas, maintenant, qu'est-ce qu'on fait ? » C'était un peu ça, on pourrait faire une heure de tissu aérien, mais ce n’est pas le propos. Donc faisons un tiers du spectacle de tissu aérien. Et il y a vraiment ce truc de ce blanc, en fait, quand le dernier tissu tombe. En fait, on a fait qu'un tiers. OK, en fait, c'est maintenant que ça commence. Donc voilà, c'est un peu les réflexions. Et toute la technique d'acro-dance, elle arrive là, en fait. Tout le travail de Marat sur le tas. Du coup, comme la lutte s'est transformée justement en une lutte de elle, sur les tissus, c'est beaucoup l'acro-danse qui a joué. Et puis tout sur le dernier tableau chorégraphique.
Agatha Mohring :
Ce qui est intéressant aussi, c'est à partir de ces premières scènes qui reprennent les figures imposées du cirque, on voyage, on part dans d'autres modèles, d'autres figures et je trouve que la scène particulièrement réussie de Masha sur le fil de fer qui est en fait un tissu que l'on déroule, c'est justement quelque chose qui est un peu plus brouillé. Ce n’est pas vraiment de l'acro-danse, on connaît très bien l'exercice du fil de fer. Est-ce que c'est comme ça aussi que vous l'aviez envisagé, comme des scènes qui puissent se lire un peu au travers et de la danse et de plein de choses ? Cette scène-là existait déjà, je crois.
Sarah Simili :
Oui, elle existait déjà. Et du coup, là où elle prend complètement sens, c'est sur la mémoire du corps de Masha, qui est en fait fil-de-fériste. Elle n'a rien besoin de dire. Son corps raconte tout. Et le fait de dérouler sous elle ce tissu… Moi, à chaque fois, je vois le déroulement de sa vie et de tout ce qu'elle a intégré dans son corps, en fait. Oui, ça, c'était assez… tout de suite, on a dit, ça, c'est ça. Et voilà, et c'est aussi un peu un hasard, quand j'ai cherché l'interprète qui allait jouer le corps vieillissant dans le spectacle, il n’y en a pas des masses, des artistes de cirque de 60 ans, qui sont toujours en spectacle, il n’y en avait pas beaucoup. Et du coup, d'être tombée sur Macha, fil-de-fériste, et qu'on avait déjà pensé à ce tableau-là, mais sans penser à Macha, en fait, c'était la bonne surprise… Il y a des petits miracles des fois et ça, fait partie des bonnes surprises.
Ludivine Bouton-Kelly :
Et comment vous avez travaillé avec les jeunes interprètes, du coup, comment vous les avez intégrées, comme elles sont arrivées un petit peu après ?
Sarah Simili :
En fait, elles sont arrivées avant Macha, parce que justement, sur les quatre semaines de laboratoire, elles étaient là, qu'on a fait en amont de la création. Et je n'avais pas d'idée précise en fait, je savais juste que comme moi d'abord, j'ai mis en scène des spectacles d'enfants, je savais que j'avais envie en fait de faire co-créer des artistes enfants amateurs et des pros. Et quand j'ai proposé au trio, c'était pour dire, bah en fait, je vais aller demander à un trio de sororités de venir pour faire juste un test en fait. Et puis de se dire, bah comme ça, elles sont 3, puis elles peuvent venir en alternance. Ça ne leur fait pas trop en fait de venir toute une semaine, mais nous, ça nous permet en fait d'explorer plusieurs choses. Et c'est comme ça que c'est parti. Elles ont vraiment aimé être là. Du coup, elles étaient de plus en plus là. Et l'idée, ce n'était pas de les impliquer directement en leur demandant de jouer des choses. Pendant pratiquement plus d'une année et demie, pendant pratiquement tout le processus, elles étaient là et elles regardaient. Elles regardaient et on leur donnait des petits, des petits pouces. Elles pouvaient rentrer sur le plateau, improviser, sortir. Quand on répétait justement les chorégraphies, elles se mettaient au milieu, elles captaient ce qu'elles arrivaient, ce qu'elles ont vu donc du coup. Et puis en fait, pour finir, elles savaient tout le spectacle sans même que nous on ait fait le travail de vraiment de leur apprendre. Et elles ont suivi les discussions aussi. Pas toutes évidemment, parce que bah on les a aussi préservées dans leur propre process de connaissance de leur corps et tout ça. On ne voulait pas précipiter les choses et du coup, il y a eu vraiment des temps où elles n’étaient pas là, où on a été aussi sur des improvisations, voilà où on pouvait être libre d'aller sur la nudité, d'aller sur des tableaux qui ne sont pas forcément pour un public enfant. On s'est permises d'aller là et puis il y avait des temps où on savait qu'elles étaient là et du coup on travaillait sur autre chose. Tout ça, s'est fait un peu en parallèle, en discussion avec elles aussi. Chaque matin, on se faisait une petite météo. De savoir comment elles se sentaient, qu'est-ce qu'elles avaient retenu de ce qui s'est passé la veille, sur tel ou tel tableau, qu'est-ce qu'elles ressentaient et tout. Enfin voilà, c'était de prendre soin aussi, enfin surtout en fait, enfin ce n’est pas anodin de travailler avec des enfants, vraiment pas. Donc voilà, j'avais vraiment à cœur de prendre soin en fait d'elles et ça a mis voilà ça enfin. Ouais, je ne sais pas. C'est devenu un peu naturel en fait comment elles ont intégré le spectacle. Et c'est vraiment tout à la fin où on a créé leur petite trajectoire chacune. C'est à la fin qu'on a décidé qu'elles étaient les trois sur le plateau. Elles nous ont dit : « Oui, nous, on veut être les trois, les trois tout le temps ». « ok, on va le faire ». Et elles ont travaillé dur. Vraiment quoi. Sans que nous. Je pense qu'elles se sont senties en responsabilité de parler de quelque chose d'important et du coup, voilà. Et aussi, on avait des discussions avec les trois, mais on a aussi eu des discussions individuellement chacune, parce qu'en fait, elles sont toutes les trois dans une phase différente de leur corps, entre Lauriane qui est encore enfant voilà à 8 ans, Émilie qui est vraiment en train de rentrer dans la puberté, Pauline qui a 14 ans, qui est ado et qui se pose du coup d'autres questions. Et nous, ça nous a fait écho en fait, c'est ce que disait Tania hier par rapport à comment on se sent modèle. Et voilà, on le répète assez souvent, qu’on n'a pas forcément eu, nous, de modèle pour se projeter, notamment dans notre orientation sexuelle, à ma sœur et à moi. C'est vrai qu'on n'a pas eu de modèle en fait. Et on s'est dit bon, comment nous, on est en tant que modèle aussi par rapport aux générations qui suivent.
Agatha Mohring :
Et tu disais que ces 3 jeunes filles étaient amatrices. Elles font du cirque par ailleurs quand même ? Et elles ont une expérience de certains spectacles ou c'était vraiment la première fois qu'elles se retrouvaient sur un plateau, sur scène, dans ces conditions-là ?
Sarah Simili :
Alors moi, ça fait maintenant 5-6 ans que je mène des ateliers d'initiation au cirque avec des familles de ma ville, mais sur des temps courts, c'est-à-dire que c'est 3 mois tous les samedis matin en famille où on fait une création collective. Et du coup, voilà, ça fait 5 ans, 4, 5 ans qu'elles font partie de ces projets-là avec leurs parents. Donc ce n'est pas une pratique intensive et ce n'était pas le but du tout en fait d'avoir des corps formatés au cirque. Parce que j'aurais pu prendre des élites du cirque. Mais c'était pas du tout le but parce que moi, quand j'avais leur âge, je ne faisais pas de cirque en fait. Je grimpais aux arbres mais je ne faisais pas de cirque et du coup ça a permis que aussi on ait confiance, enfin parce qu'on se connaît, et puis qu'elles aient quand même une notion de spectacle, mais sans qu'elles soient poussées. Mais je pense qu'elles ont, elles ont énormément appris. Enfin, quand je les entends parler maintenant en disant : « Ah, on va faire un filage technique, mais on marque seulement, puis on fait juste les entrées sorties, puis là la conduite son, puis là… » Enfin, c'est assez fou en fait. Voilà, elles ont aussi capté, en fait, elles nous ont entendu…
Agatha Mohring :
Et tu as parlé un petit peu aussi du travail qui avait été fait avec la costumière. Comment vous avez travaillé justement les costumes des interprètes ? On a eu l'impression qu'en termes de texture, il y avait eu un vrai travail, peut-être par opposition avec le tissu que vous utilisez comme vraiment outil sur scène.
Sarah Simili :
Ouais, exactement. Il y avait des questionnements sur à quel point on veut la même personne ou des identités différentes et comment ça va se traduire par le costume. Et là, on s'est dit en fait non, il faut qu'elles aient chacune leur identité au travers du costume. Après, il y avait la question du coup sur le genre. Est-ce qu’on veut quelque chose d'androgyne ou est-ce qu'on veut assumer que ces corps sont féminins, puis en fait ces corps ont des courbes et en fait comment on valorise ça sans appuyer non plus dans les féminités. Il y a eu vraiment une discussion avec Patty. La couleur aussi de dire, on va travailler plutôt dans des tons beige, rosé, tout ça pour rappeler le corps. Et voilà, parce qu'on se dit nudité, pas nudité, enfin voilà, on parle des corps donc du coup faut les voir. Enfin, c'était vraiment un process quoi. Et après, justement, on a des enfants, on ne veut pas forcément non plus être dans la nudité. Comment chacune se sent à l'aise avec ses complexes parce qu’il y fallait aussi d'écouter en fait chaque artiste là où ça peut coincer au niveau de leur corps, pour qu'elles puissent vraiment être présentes sans penser « ouh là, on me voit comme ça ou là on me voit comme ça », parce que c'était une discussion de se dire « bah en fait, on se voit fonctionner de l'extérieur et dès qu'on se regarde de l'extérieur, on voit tous nos défauts ». Donc, il fallait que tout le monde soit à l'aise. Et puis Patty est arrivée avec des énormes sacs, de plein, plein, plein, plein de vêtements différents. Et sa première proposition était de dire, en fait, vous allez vous-même piocher et faire des associations de vêtements sur ce qui vous plaît et tout. Puis c'est parti de là, avec beaucoup d'essais au plateau où du coup, elles venaient, elles essayaient des choses, elles repartaient pour choisir d'autres. Et puis ça s'est de plus en plus affiné, de plus en plus affiné. Et, le travail sur les couches en fait, et du coup les différentes textures, pour que aussi le tissu habille sur le costume. Je pense notamment à Tania avec sa robe noire. Il fallait que quand les tissus aériens sont sur les corps, on voit qu'ils sont sur les corps. 
Mais peut-être qu'on peut aussi leur poser la question par rapport à l'italien. Parce qu'elles me posaient la question du coup, pourquoi dans le tissu machine, tout d'un coup, vous parlez tout le temps italien ? J'avais eu ma réponse, vous savez ça ? Pourquoi tout d'un coup, sur le plateau, ça a switché.
Autre artiste :
Non, j'ai pas. Non, y a une nouvelle question.
Autre artiste :
Sarah est la seule à avoir répondu jusque-là. C'est quoi?
Autre artiste :
À la fois, quand on est.
Autre artiste :
Qu'est-ce que j'ai répondu ? Non mais parce que c'était quand je vous ai demandé, d'abord ça a enclenché en français et après c'est parti en italien. Parce que je pense que, en tout cas de l'extérieur, j'ai l'impression que c'est... enfin comme c'est un... vous exprimez quand même pas mal en italien. Et du coup, ça permet aussi d'aller plus loin, parce que c'est une langue avec plus de mouvement, j'ai l'impression. Et aussi, ce que je n'ai pas dit, c'est qu'il y a aussi la chose où pas tout le monde vous comprend directement, donc il y a aussi cette mise à distance, j'ai l'impression. Mais voilà.
Autre artiste :
Oui, j'ai l'impression aussi que c'est un peu ce secret, en fait, entre nous. Et par rapport aux lavandières, c'est aussi, c'est avec la Bella Ciao. Non, la Bella Ciao est née aussi de ces moments-là entre les femmes. Et ouais, je crois que c'est un peu. Un peu ça. Après, si on joue devant un public italien, je ne sais pas ce que ça va donné.
Autre artiste :
[Rires] Non, quando ci sera le public italiano, on va parler en suisse allemand. Ou en français ?
Autre artiste :
C'est vrai que c'est un secret de notre compagnie.
Autre artiste :
C'est un secret de la compagnie. Par hasard, tous les adultes parlent l'italien. Et en fait. pendant la créa, tu nous as demandé de, ouais, si ça vous vient de parler ou s'il y a des bruits qui sortent, des respirations, des papotages, vous pouvez le faire, même si c'est pas en français, vous choisissez la langue qui vous vient. Et moi, j'ai commencé dans mon dialecte, ma langue maternelle, et très vite, ça a "switché" comme ça en italien chez tout le monde. Et du coup, on a gardé ça.
Ludivine Bouton-Kelly :
Donc c'est venu d'une impro, finalement, qui s'est stabilisée parce que ça fonctionnait bien.
Autre artiste :
Non, mais à un moment donné, mais ce n’était pas loin avant la première. C'était la veille. "Vous parlez, vous parlez. Là, vous commencez doucement et puis vous y allez à fond." Parce que c'était ça qui a fait, en plus, qui a fait vraiment tourner la scène, parce que ça donnait toute une autre vie.
Et puis, parce qu'en plus, c'est hyper compliqué. C'est complexe, parce qu'il faut qu'on se cale avec les jeunes et nous, en même temps, on parle, mais il faut compter quand même. Je pense que c'est venu qu'à un moment donné, on compte, parce que sinon, on se retrouve plus. On ne peut pas parler en même temps de compter. Hier, j'ai compté jusqu'à 10.
Autre artiste :
C'est 10 ! On t'a suivie. Et après, tu nous as suivis ? Et puis, on était ensemble. 
Autre artiste :
Pour la concentration, c'est vachement difficile. C'est de parler de quelque chose, mais en même temps, savoir exactement. Là, ils sont en violet. Heureusement qu'on parle, on peut se dire : "C'est les rouges." Ah oui, c'est les rouges. C'est les rouges, OK?
Autre artiste :
Et puis ces tissus, ils sont lourdes, lourdes de lourdes, et du coup.Parfois, on a tellement répété que c'était, si on appelle ça le numéro, le moment le plus physique, c'est tout le spectacle à travailler les tissus, alors qu'on grimpe et qu'on saute et qu'on se marche dessus. Mais ça, cette scène, c'était très, physique. Et d'être efficace, vite, ensemble, plus de maîtriser ces tissus, c'était…
Agatha Mohring :
C'est drôle, vous disiez que c'était une langue secrète aussi de votre compagnie, alors qu'en fait là on l'entend très fort et on a aussi un peu l'impression d'être dans les coulisses parce que c'est comme si vous rangiez les tissus. Ce n’est pas quelque chose qu'on voit au cirque. Au cirque, on n’entend pas la parole comme ça. Donc c'est vrai que la scène, elle combine beaucoup de choses que vous avez dû travailler, j'imagine, mais le secret, ça ne me serait pas venu, cette idée de langue secrète. En fait, moi j'ai eu l'impression qu'on nous dévoilait au contraire un peu du secret. On dévoile aussi un secret.
Sarah Simili : 
C'est vrai que Yaël, elle a fait le même retour que toi quand on avait… « Cette scène-là, moi, j'ai vu, justement, comme tu dis, le rangement du chapiteau, le rangement des tissus, de comment on est quand on travaille sur les plateaux ». Voilà. Du coup, c'est un secret que nous, on n'avait pas. C'est ça qui est génial, je trouve, maintenant avec le retour du public, c'est qu'il y a des choses où nous, on n'a pas pensé et que du coup, on a créé sans savoir.
Autre artiste :
Il y a juste une image qui me vient, les cirques, le démontage de cirque, c'est que tout le monde est prêt. Et dès que la dernière personne du public est sortie du chapiteau, il y a quelqu'un qui souffle, sifflet. Et puis, ça part. Alors là, ça démonte. Ça démonte tout. Mais vraiment, la dernière personne qui sort du chapiteau. Et puis là, c'est waouh ! 
Agatha Mohring :
Cette scène-là, elle vient bouleverser la chorégraphie, disons, du cirque traditionnel aussi, où en fait, tout est millimétré, chronométré. Et même dans ce que tu disais, c'est intéressant où le numéro, en fait, il faut qu'il soit parfait. Il n’y a pas de répétition, on a son numéro, on arrive avec le numéro tout fait alors que là on assiste… Je ne sais pas s'il y a d'ailleurs dans ce spectacle une part d'improvisation encore par rapport à la résidence. Est-ce que vous avez ? Vous me disiez que vous étiez calé sur les tissus ? Il y a eu un petit peu d'improvisation dans cette scène hier soir.
Autre artiste :
L'improvisation, je pense qu'elle est juste là.
Sarah Simili :
Hier soir, l'improvisation, je crois qu'on était au summum.
Autre artiste :
Mais je pense que l'improvisation elle existe tout le long du spectacle parce que justement avec les tissus, pas tout est maîtrisable. Donc il faut tout le temps improviser, mais c'est peut-être des micros-improvisations.
Sarah Simili :
Mais qui peuvent avoir des répercussions boule de neige. C'est vraiment le battement d'ailes du papillon qui peut faire une tornade trois scènes plus loin, parce qu'on a énormément travaillé, et on se le disait d'ailleurs, c'est comme la magie nouvelle, c'est-à-dire qu'il faut être au millimètre sur tous les placements des tissus, et si à un moment donné, même Lauriane, qui est la plus petite, elle a une responsabilité de mettre un tissu de cette couleur, de cette façon-là, avec le bout qui sort, parce que sinon, trois tableaux plus tard, c'est Karina qui va être embêtée, parce que quand elle arrive, elle ne trouvera pas ce petit bout qu'il fallait pour…
On a dû vraiment construire le spectacle. Quand je disais que les tissus avaient une véritable dramaturgie, c'est ça, rien n'est mis au hasard, au plateau. Sinon, il y a un moment donné…
Autre artiste :
Quand on déconstruit les tissus qui sont suspendus, chaque jour, c'est comme ça la suite. Chacun est responsable pour certains tissus de couleur qu'il enlève et qu'il met dans une place précise.
Autre artiste :
Mais là, c'est un long développement aussi, parce qu'on a pris longtemps pour savoir qu'il fallait les mettre à un certain endroit. Parce que ça, c'était. C'était indispensable. Sinon, on perdait trop de temps à chercher "Il est où ?" Et là, vraiment, on a dû apprendre à faire, à le chorégraphier. Ce tissu, il va là.
Autre artiste :
Et on le met là. Et il ne faut pas perdre la connexion avec le groupe.
Autre artiste :
Hier, on était bien connectés.
Autre artiste :
C'est un spectacle exigeant.
Autre artiste :
C'est un spectacle très exigeant. Mais c'est aussi exigeant, juste parce qu'on n'est pas tout le temps sur scène, mais c'est aussi exigeant d'être juste dans les couloirs et juste d'être présent à regarder, ça aussi. On pense, on ne fait rien, mais là, on est vraiment là à être présent, à soutenir le spectacle. Donc oui, c'est une heure de force ensemble.
Agatha Mohring :
Vous étiez complices, c'est chouette à voir aussi. 
Et Macha parlait de toute sa carrière très traditionnelle. Vous avez eu aussi une carrière traditionnelle, puis moins traditionnelle, ou en fait, dès le départ, c'était du cirque qui était ouvert ? Non ? Est-ce que c'était, je ne sais pas, ou est-ce que ce n'est pas le bon terme, traditionnel, je sais pas ?
Autre artiste :
Moi, je viens plutôt de la danse. D'abord classique, et après aussi un peu de la danse plutôt, comment on peut dire, populaire, non, pas populaire, mais plutôt télé, show, dance, comme ça. Donc il y avait un drôle de mélange entre être très classique, très fine, et l'autre très performante. Mais toujours le but était d'être jolie, dans les deux cas. Et très vite, j'ai senti qu'en fait, je ne questionnais plus pourquoi je le fais, parce que très vite, très jeune, j'ai eu des contrats pour la télé. Et du coup, c'était comme : il ne faut même pas questionner, c'est mon destin. Et du coup, j'ai avancé, j'ai avancé, j'ai avancé jusqu'à l'âge de… j'étais au conservatoire préprofessionnel. Je me suis rendu compte qu'ils m'ont demandé des improvisations. Et dans chaque improvisation, j'étais soit très masculin, trop expressif avec le visage ou drôle. J'étais presque trop théâtrale. Et puis, à un moment donné, il y avait ma prof qui m'a dit : « Non, mais en fait, ici, ce n’est pas ta place, il faut que tu fasses du théâtre ». Et c'était un moment très difficile pour mes parents, parce qu'ils ont quand même pas mal investi pour que je devienne danseuse et que je vais être très belle sur scène, et qu'après, voilà, je me suis retrouvée à faire des personnages un peu moins jolis, pour dire, plutôt plus âgés, plus, voilà, masculins aussi. Et après, j'ai fini par faire une école de théâtre de mouvement qui m'a permis de trouver les formes qui me vont bien et qui paraissent intéressantes pour moi, pour mon corps. Puis le cirque, quand j'ai mis un pied dans le cirque, en fait, quand j'étais enfant aussi, dans les écoles, comme j'étais léger, mince, trop mince, toujours, il y a un peu le fait que j'avais le problème - moi, j'ai eu ça comme problème - que j'étais pas assez musclée, que dans les sports, j'étais le dernier choix dans les équipes, parce que, voilà, c'est celle qui tombe dès qu'il y a un vent. Et du coup, j'ai cherché un peu ça, d'être forte, de montrer aux gens que, ouais, je suis mince, mais j'ai la force. Donc ça, c'était mon début dans le cirque. Je n'avais pas une idée de où ça va m'amener le cirque. Mais très vite, ça m'a plu parce que je pouvais d'un coup être forte et surprendre moi-même et des autres. Qu'est-ce que je peux faire avec mon corps mince, mais quand même forte. Donc c'était peut-être plutôt une histoire d'ego au début.
Agatha Mohring :
Tu as trouvé une place dans le cirque ?
Autre artiste :
Oui, très, jolie place. Dans tout ce qui parle, en fait, du domaine du spectacle aussi. Ça parle de préparation cirque, du rigging, de montage de chapiteau. A la fin, j'ai mis les pieds dans tous les coins qui parlent du spectacle cirque aussi. Je vais bien là. 
Autre artiste :
Moi, je fais partie des générations qui ont la chance de pouvoir suivre des formations professionnelles dans les arts du cirque, et plutôt au nouveau cirque. Mais je pense que chacun et chacune, à la sortie, fait ce qu’il veut dans sa vie, ce qui est leur vie. Et voilà. Et donc j'ai fait la formation à l'Aflic à Turin, c'est une école préparatoire, et ensuite j'étais à l'ESAC à Bruxelles. Et ouais, c'est j'ai adoré ces années. Enfin vraiment, c'était 5 ans incroyables, 5 années incroyables.
Ludivine Bouton-Kelly :
Et du coup, la partie création… En fait, on s'est demandé quand on a regardé les différentes étapes de création, comment vous arriviez à mélanger à la fois les expérimentations que vous aviez faites pour arriver à ce résultat final-là, puisque tu disais Sarah qu’il y avait une volonté de capter un petit peu toutes les volontés que vous pouviez avoir, d'expérimenter des choses, d'improviser des choses. Ensuite, comment vous faites cette synthèse pour obtenir le spectacle final ? Je ne sais pas si je suis très clair dans la question.
Autre artiste :
Non, mais c'est très clair la question, c'est juste, elle n'est pas facile.
Autre artiste :
Peut-être vous pourrez raconter quand vous avez les premières expériences, expérimentations avec le matériel et tout ça.
Agatha Mohring :
Ou même les lettres. Comment vous avez vécu cette expérience-là, d'écrire ? D'avoir ces entretiens-là. Et après, est-ce que ça a changé votre façon d'être sur scène ? 
Autre artiste :
Je crois que pour moi, ça a vraiment changé avec les lettres de Sarah qui sont arrivées. Parce qu'au départ, on a écrit des lettres perso, et après, vers la fin, c'est les lettres de Sarah, la metteuse en scène, qui sont arrivées. Et pour moi, c'est là où beaucoup de trucs se sont clarifiés. Parce qu'on a chacun notre propre histoire. Et je pouvais peut-être mieux m'identifier dans le spectacle en prenant une histoire de quelqu'un d'autre.
Autre artiste :
J'ai l'impression qu'il y avait une séparation quand même entre tout ce qui était l'aspect théorique de réflexion et l'aspect physique. Et en même temps, dans les impros qu'on faisait, j'avais l'impression que nos corps transpiraient sans vraiment qu'on ait un contrôle dessus, sur toutes ces discussions qu'on avait eues. Du coup, des fois, j'étais un peu perdue. "Mais là, pourquoi on n'essaie pas d'appliquer ce qu'on vient de dire ?" Et en même temps, je me suis dit, elles savent où elles nous emmènent et ça va sortir de soi-même. Et j'ai l'impression de ce qui s'est passé.
Sarah Simili :
Non, mais c'est vrai, c'est vrai qu'on a un peu moins abordé le lien avec le travail de master, en fait, qui était… Il y a eu des côtés hyper positifs dans des ressources dramaturgiques incroyables, en fait, de pouvoir tirer des liens, mais il y a eu aussi, pour moi, un aspect difficile. C'est la partie difficile, en fait, à avoir mon travail de master à côté. C'était : est-ce que je veux sortir de la théorie, est-ce qu'on montre la théorie au plateau ou est-ce qu'on ne la montre pas ? Est-ce que c'est une conférence performée ? Est-ce que c'est un spectacle ? Il y a eu toutes ces questions-là. De ne pas faire du surtitrage en français d'un film en français. Enfin, y a eu toutes ces questions-là, en fait, de se dire… Ou alors, pour nous, il y a des concepts qui nous paraissent clairs, mais en fait pour le public, peut-être que justement le Female gaze, ça ne leur parle pas du tout. Ouais, enfin y a eu toutes ces questions-là aussi… En fait, on a beaucoup parlé, quoi. Pour moi, c'était une difficulté en fait de dire, et il y a eu justement Antoine qui a eu aussi un œil sur la dramaturgie, à un moment donné, je me souviens, qui a pris mon travail de master et qui l'a mis de côté. Et il m’a dit : « Maintenant, tu le lâches ! Lâche, en fait. Regarde ce qui se passe au plateau, raconte-toi une histoire et tout ». Et en fait, c'était hyper… c'était douloureux pour moi, parce que c'était tellement d'heures de travail sur ce travail de master et tout ça, qu'en fait, le fait de le prendre et de le mettre de côté en disant : « Lâche ! » « Mais non, je peux pas lâcher, c'est toute la base de ce spectacle, en fait. Ça vient de là ! ». Enfin, ouais, Il y a eu des moments vraiment pas faciles du tout. Une création, quoi, normale. Mais ça, pour moi, c'était une étape assez… Et j’étais là : « Non ! Je ne veux pas ! Ramène ! »
Agatha Mohring :
C'est la difficulté aussi de la recherche création, d'être toujours dans l'entre-deux…
Sarah Simili :
Ouais, et puis Tania, du coup, elle aussi parce qu’elle est en doctorat et du coup, on a ce lien de recherche académique entre nous, qui n’est pas forcément partagé par l'ensemble de l'équipe, notamment l'équipe de création, parce que vous, on en parle beaucoup de mon travail de master, vous avez fait les entretiens, mais pas forcément le reste de l'équipe création, notamment Antoine et Thomas. On peut en parler aussi d'ailleurs. Une des étapes, c'était aussi d'avoir tout d'un coup l'arrivée de voilà d'homme cis dans notre univers, qui a été aussi à un une réadaptation. Et j'en j'en parle d'ailleurs dans mon travail de mémoire. Oui, voilà, enfin il y a eu les personnes qui sont à un autre point sur la recherche académique. Il y a eu aussi nos différences : où on en était dans notre féminisme. Il y a eu aussi justement les différences avec Thomas et Antoine, avec leur vision homme en fait, parce qu'on a vécu cinq semaines de laboratoire, plus deux, quatre, pratiquement six semaines en non-mixité. Plus ou moins… Les deux tiers de la création en non-mixité. Et du coup, on s'est proposé des petits tips en fait en disant tout ce qu'on a construit nous toutes ensemble sur de la confiance, de notre place, de notre légitimité, de tout ce qu'on a construit, il faudra que quand Thomas et Antoine arrivent, il ne va pas falloir qu'on lâche ça. Et c'est arrivé. Il y a eu une nécessité de se retrouver entre nous en disant : « On va aller au bout de ce qu'on s'est dit ». Et voilà. Pareil, on a communiqué avec eux pour leur faire comprendre ce qui est important pour nous. Mais enfin voilà, là aussi, c'était aussi, c'était pas facile, quoi. 
Agatha Mohring :
Et qu'est-ce que ça change pour vous d'être non plus seulement - et avec des guillemets à seulement - interprète, mais d'être aussi co-autrice sur un spectacle comme ça ?
Autre artiste :
C'est juste une responsabilité en plus, parce que n’être vraiment qu’interprète, c'est faire ce qu'on te dit de faire, et là, c'est arriver à être également force de proposition. Si Sarah elle a une journée de galère, de dire en fait, on est toutes ensemble là-dedans et il faut faire les choses ensemble.
Autre artiste :
Ça permet une plus grande liberté aussi, j'ai l'impression qu'on a toutes ensemble une page blanche devant nous et donc du coup j'ai l'impression que toutes les compétences de chacune sont mises en valeur, en lumière. Et c’est ce qu’on voulait, que les individus habités ressortent aussi. Je pense que ça n'aurait pas pu se faire si on n'avait été vraiment qu'interprètes.
Autre artiste :
J'ai presque plus peur de me retrouver dans un projet où je suis que demandée d'être interprète, que j'oublie pas assez.
Autre artiste :
C'est un peu différent. Je suis arrivée un peu plus tard dans la création, il y avait beaucoup de matériel qui était déjà là. Et c'est une très belle et importante expérience pour moi. En fait, pour moi, c’est le projet que je suis plus interprète que jamais. Vraiment, par rapport à la création, à un moment donné, j'ai dû vraiment arrêter toute pensée de création et juste faire ce qui était demandé pour le projet. Mais pour moi, c'était vraiment peut-être aussi au point que je suis dans ma vie, vraiment une expérience très importante, de mettre tout de côté ce qui vient de moi, et juste faire ce qui est demandé et ce qu'il faut pour le projet. Et ça, c'était un petit peu différent par rapport aux autres.
Sarah Simili :
Et après, je pense que ça a été appuyé dans cette création-là, mais je trouve quand même que le cirque amène quand même une écriture collective plus que dans la danse ou le théâtre. Je ne pense pas qu'on fait exception. Je pense que déjà, dans les écritures de cirque, en tout cas contemporaines… Parce que du coup, comme chaque artiste développe sa propre, ses propres techniques sur son agrès, j'ai l'impression qu'en tant qu'artiste de cirque, c'est vraiment difficile d'être "juste interprète", que de toute façon, tu as une part d'écriture. Et d'ailleurs, pour faire un petit aparté, c'est des grosses discussions sur qui a les droits d'auteurs et d'autrices dans les spectacles de cirque. Au-delà en fait de d'une question de genre, en fait, parce que quand voilà t'as développé une technique pendant 3 ans, par exemple dans une école supérieure sur un agrès particulier, et que tu es intégrée dans un spectacle, la partie de ton numéro, entre gros guillemets, eh ben c'est ton écriture. Donc du coup, c'est pas l'écriture de. Et après encore, avec les mots écriture, auteur, autrice, metteur, metteuse en scène, c'est aussi… Le cirque est très nouveau dans ce vocabulaire. Il faut aussi qu'on se le réadapte pour nous, en fait. C'est pour ça que Marusia utilise plutôt le terme de circographie plutôt que mise en scène. Donc voilà, enfin, je pense que le cirque aussi fait qu’on a cette chose que tout le monde écrit. Et là, je pense que le niveau, c'est vraiment non seulement dans l'écriture des corps, mais aussi du coup dans l'écriture dramaturgique que vous avez vraiment été impliquées. Vous me dites si je me trompe…
Autre artiste :
Oui, je suis d'accord avec toi.
Ludivine Bouton-Kelly :
Est-ce que Fluides a changé quelque chose dans votre rapport au corps, que ce soit comme outil de travail ou autre ?
Autre artiste :
Oui, moi beaucoup. Mon rapport à l'autre a extrêmement changé, de travailler avec un grand collectif aussi comme ça, pour moi c'était un challenge parce que je suis très introvertie, j'ai beaucoup besoin de solitude et vraiment le groupe m'a beaucoup porté souvent. Et je les remercie. Et donc depuis là, je commence à vraiment m'ouvrir un peu et à apprécier vraiment d'être en groupe, en collectivité longtemps. Et ça a changé mon rapport au corps, principalement avec le travail qu'on a fait pour la scène du défilé où on a invité justement Alvilda, la drag queen de Bruxelles. Je ne sais pas, j'ai l'impression qu'il y a eu un déclic à partir de là où j'ai l'impression de me dire en fait je suis fière de ce que je suis avec tous mes complexes et c'est génial d'être les jours de vouloir être sexy, c'est génial d'être en training parfois, vraiment il y a quelque chose qui… Juste d'être fier de qui on est en fait, ça m'a beaucoup aidé.
Autre artiste :
Pendant la création, maintenant pas qu'on parle dans le spectacle de ce sujet-là, d'être maman, mais dans notre équipe, il y a une seule interprète qui a eu l'expérience d'être maman, qui est Masha. Et je crois, le fait que, c'est une information un peu personnelle, pardon, mais le fait que Tania s'est fait opérer pendant la création – l’appendice. Donc le fait qu'elle doit faire une pause physiquement trois semaines avant la première, un truc comme ça. Et la chorégraphe qui nous a accompagnées pendant la création, elle venait d'accoucher. Je me suis aussi beaucoup questionnée sur le fait qu'il y a toujours cette question. Si je vais avoir un enfant, comment je vais reprendre mon travail physiquement ? Si je vais accoucher à un certain moment de ma vie, plus tard qu'à 20 ans, est-ce que le corps, il supporte encore ça ? Et pour moi, c'était vraiment beaucoup de questions autour de ça, en voyant. Masha, qui a eu cette expérience, nous pas, et la chorégraphe qui venait d'accoucher, qui a dit : « Mais je savais même pas que j'avais le pouvoir de gérer autant de choses, que mon corps est capable de faire des nuits, de pas dormir pendant des mois ». Du coup, je pense que pour moi, c'est là, ça a changé. C'est pas que ça m'a enlevé la peur, sur le fait de prendre des poses comme artiste de mouvement et de reprendre le travail, mais de me dire ce que disait Masha hier, c'est : qu'est-ce qu'on raconte sur scène ? Même si c'est physiquement, ça ne doit pas toujours être le high level de la technique, de la performance. Et en fait, c'est une histoire qui m'accompagne depuis des années, parce que pour moi, tout ce qui est technique, très haute technique, moi, ça m'a nourrie très vite. Genre nourrie, non pas nourrie, ça m'a ennuyé assez vite. Donc, c'est toujours l'autre côté qui m'a le plus intéressée. Et du coup, je me dis, voilà. Voilà donc tout est ok, chacun fait avec sa fatigue, avec ses corps et on peut être sur scène jusqu'à ce qu'on veut, avec d'autres possibilités.
Autre artiste :
Je dirais que c'est un projet où il y avait quand même une vraie écoute des corps, où Fluides, les corps, ils sont changeants tout le temps et j'ai l'impression que, en tout cas, pour moi, ça m'a pris déjà du temps d'apprendre à écouter mon corps et de sentir qu'il y a des moments où il pouvait faire des choses différemment, qu'il avait des besoins différents chaque jour, mais que c'était un projet sur lequel c'était OK de le dire et OK de prendre du temps pour juste approcher son corps différemment à chaque jour du projet et qu'on était à l'écoute les unes des autres en fonction des besoins de chacune, et ça, c'était cool. Après, il y a quand même des jours ou des semaines avant la première, il faut y aller, mais en soi, sur la longueur et sur la durée du processus, il y avait quand même une écoute des corps, ce qui était très agréable.
Autre artiste :
Non, pour moi, c'était intéressant, parce que je suis presque un peu sortie du spectacle, et Sarah m'a ramenée. C'est le premier spectacle que je fais depuis quatre ans, que je suis sur scène. J'ai arrêté aussi, parce que j'ai vraiment plein de douleurs par mon parcours de vie, aussi. J'ai mal. Il n’y a vraiment rien à faire. Et là, c'était comme Mara disait, c'était vraiment à l'écoute de nos corps, ce qu'on pouvait faire et ce qu'on ne pouvait pas faire. Et puis, je vais faire ça un petit peu différemment, parce que ça me fait mal. OK, c'est bon, tu vas le faire différemment. Et ça, je pense que c'est. Oui, c'est rare, surtout dans un spectacle, quand même de mouvement, qu'on ait cette liberté de pouvoir nous-mêmes décider. « Ça, je peux le faire comme ça, mais pas comme ça ». Vraiment trouver notre façon. A un moment donné, il y avait le souhait : « Ce serait super si vous étiez tous dans les tissus ». J'essaie une fois, et puis, je n'ai pas insisté. C'est inutile. Je rentre dans quelque chose qui n'est pas le mien, qui n'est simplement pas mon secteur, ce n'est pas mon domaine. Et donc, j'étais très contente par cette liberté.
Agatha Mohring :
Nous remercions Sarah Simili et l'ensemble de sa troupe pour cet échange à chaud après la première représentation du spectacle Fluides. Nous remercions aussi le Théâtre du Quai pour son accueil et le service culturel de l'Université d'Angers. 
Merci de nous avoir écoutés et merci à l'Université d'Angers et à l'Académie Pulsar de la région Pays de la Loire pour leur soutien.
Ludivine Bouton-Kelly :
Vous pouvez suivre l'actualité du projet PICT sur notre carnet Hypothèses. À bientôt.

