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RÉSUMÉ

Ce travail de recherche tend à envisager les processus de création et de réception de l'œuvre

scénique à travers une grille de lecture basée sur la métaphore digestive, afin d'en rendre visibles

certaines caractéristiques et de déterminer de nouvelles perspectives et concepts critiques pour les

penser.

En lien avec les études théâtrales en général, nous avons notamment recours à une approche

sémiotique interstitielle s'appuyant principalement sur la réflexion psychanalytique, les études

littéraires et la philosophie. Nous sollicitons par ailleurs la critique théâtrale ainsi que les

témoignages d'artistes et de spectateurs. Parce que les artistes de la scène évoluent dans un univers

particulièrement transdisciplinaire, tant au niveau de leurs influences que de leur pratique effective,

il nous arrive aussi de faire référence à la littérature, aux arts plastiques, à la performance ou au

cinéma, aussi bien au niveau des œuvres que des réflexions critiques qui leur son liées. Même si

notre corpus s'inscrit presque entièrement dans la contemporanéité du XXIe siècle, nous sollicitons

majoritairement la pensée théorique d'artistes ayant marqué l'évolution du théâtre au siècle dernier,

remontant même jusqu'à Constantin Stanislavski. Cela est dû au fait que le temps passé nous permet

d'avoir plus de recul sur leur pensée et surtout parce que les artistes d'aujourd'hui ont été formés en

lien avec leur héritage. De fait, en s'inscrivant par leur pratique artistique dans l'histoire théâtrale, ils

ont été amenés à se positionner par rapport à ceux qui les ont précédés.

Nous nous concentrons sur le théâtre mais parlons d'œuvre scénique et non d'œuvre théâtrale

pour plusieurs raisons. Premièrement, le concept d'œuvre scénique convient mieux à l'objet de notre

étude au niveau de la réflexion théorique comme pour le corpus choisi, c'est-à-dire essentiellement

la scène théâtrale française des années 2010 à 20181. Nous intéressant à la préfiguration de ce

théâtre-là, dans toute sa pluralité, nous abordons aussi quelques œuvres qui ont accompagné son

émergence depuis la fin du XIXe siècle.

Alors que l'expression « œuvre théâtrale » peut aussi désigner le texte dramatique, la notion

d'œuvre scénique s'éloigne d'une vision texto-centrée du théâtre et pose d'emblée une approche qui,

d'une manière plus contemporaine, place véritablement l'espace scénique au centre de l'œuvre. Dans

la continuité d'une époque qui a largement remis en question la primauté du texte, c'est précisément

la scène qui devient de plus en plus le lieu originaire d'une œuvre et celui des prises de décisions

artistiques qui suivront. C'est cette tendance que conceptualise notamment le critique et théoricien

1 En ce qui concerne notre corpus, nous nous concentrerons sur les œuvres scéniques présentées récemment,
majoritairement depuis 2010, sur le territoire européen, et principalement en France, par des artistes européens ou
habitués des scènes européennes.
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du théâtre Bruno Tackels en parlant d'« écrivain de plateau »2 pour désigner certains metteurs en

scène. La scène n'est plus ce lieu depuis lequel l'acteur était censé « communiquer la pensée du

dramaturge3 » selon les vœux de Constantin Stanislavski. Elle est devenue le lieu d'émergence d'une

« matière protéiforme4 », le lieu où évoluent, dans un jeu d'influences réciproques au fil du

processus de création, la mise en scène, l'écriture, le jeu, la scénographie, les lumières et toutes les

autres formes de langages scéniques appelées à participer à son aboutissement.

Aborder l'œuvre sous son aspect scénique renvoie immédiatement à l'idée d'un espace concret

depuis et à l'intérieur duquel l'œuvre se réalise en présence d'un public. Le travail de répétition – qui

s'apparente parfois seulement à une préparation – n'est finalement qu'une partie d'un processus de

création qui se poursuit lors de la réalisation de l'œuvre sur scène. En conséquence, parler d'œuvre

scénique permet plus facilement - au-delà de souligner la présence indispensable d'au moins un

spectateur comme destinataire de l'œuvre -, d'ouvrir à une réflexion qui envisage la participation de

ce dernier au processus de création de l'œuvre. C'est aussi une manière de laisser de côté l'idée d'une

œuvre théâtrale préconçue en amont de la scène – qu'il s'agisse du texte ou de la mise en scène - et

destinée à être représentée le plus exactement possible sur une sorte de présentoir inerte disposé

face au public5. Finalement, en plus de mettre l'accent sur l'espace scénique comme espace de

travail en amont des représentations, parler d'œuvre scénique est plus cohérent avec l'idée d'un

processus de création qui s'étire jusqu'au temps de la réalisation de l'œuvre sur scène, en lien avec la

présence et l'activité des spectateurs. Cette activité, loin d'être passive, est celle d'un spectateur non

seulement émancipé (Rancière) à travers le regard qu'il pose sur l'œuvre mais parfois même

véritable « partenaire de jeu6 » ou encore « sujet d'énonciation provisoire7 ». Pour notre part, nous

considérons le spectateur comme cocréateur d'une œuvre scénique à travers l'écriture d'un texte

spectaculaire ou, à défaut comme nous le verrons, anti-spectaculaire.

Concernant l'usage de la métaphore, que nous plaçons au centre de notre démarche pour étudier

les processus de création et de réception d'une œuvre scénique, nous gardons à l'esprit qu'elle

appartient, ainsi que le rappelle Paul Ricœur8 en référence à Aristote, aussi bien au domaine de la

rhétorique que de la poétique. C'est bien à la frontière de la rhétorique et de la poétique que se situe

notre démarche, au même titre que la métaphore.

2 B. Tackels, Les Écritures de plateau. État des lieux, Besançon, Les Solitaires Intempestifs, 2015.
3 C. Stanislavski, La construction du personnage, Trad. par C. Antonetti, Paris, Pygmalion, 2006, p. 297.
4 B. Tackels, op. cit., p. 105.
5 À la fin des années soixante, Peter Brook déclarait déjà : « Le metteur en scène qui arrive à la première répétition 

avec son script où tout est noté – déplacements, etc. - est un homme de théâtre sclérosé. » (Peter, L'espace vide. 
Écrits sur le théâtre, Trad. par C. Estienne et F. Fayolle, Paris, Seuil – coll. « Points Essais », 1977, p. 141.

6 Catherine Bouko, Théâtre et réception. Le spectateur postdramatique, Bruxelles, P.I.E.-Peter Lang – coll. 
« Dramaturgies », 2010, p. 69.

7 André Helbo, Les Mots et les Gestes, Lille, Presses Universitaires de Lille, 1983, p. 81.
8 P. Ricœur, La Métaphore vive, Paris, Seuil, 1997, p. 18 (« Première étude. Entre rhétorique et poétique : Aristote »).
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Dans La Métaphore vive, Paul Ricœur consacre un chapitre de sa septième étude à la relation

qu'entretiennent modèle et métaphore. « Le modèle appartient non à la logique de la preuve, mais à

la logique de la découverte9. » C'est dans cette logique d'exploration que nous utilisons la métaphore

digestive pour re-décrire et ainsi modéliser les processus de création et réception de l'œuvre

scénique sous la forme d'un seul et même processus digestivo-poïétique qui les contient tous deux

en puissance et les réalise l'un et l'autre en actes comme processus distincts.

La métaphore digestive a été employée à de nombreuses reprises, et ce depuis l'Antiquité, dans

le cadre de la réflexion théorique sur l'esprit et la création artistique. Certains de ces usages sont

passés dans la conversation courante à travers les expressions lexicalisées qui y sont liées.

L'appréhension du processus digestif a énormément varié au fil des siècles, du fait de l'évolution des

croyances et connaissances empiriques populaires et – après son apparition dans l'Antiquité avec

Hippocrate - du développement de la science médicale et de sa vulgarisation. Ces variations se

retrouvent dans l'usage de la métaphore digestive. Ainsi, lorsque le processus digestif est considéré

comme une simple absorption sans transformation, comme c'est le cas chez Platon, alors le bien

entraîne le bien, le mal entraîne le mal, et le théâtre ne doit donc véhiculer que des valeurs positives

sous peine de contaminer les spectateurs qui ne disposeraient pas de l'antidote nécessaire. Le

vomissement est alors un remède purgatif pour rejeter au dehors du corps des éléments qui lui sont

nuisibles.

Au contraire, dans une conception plus complexe du processus digestif, comme c'est le cas chez

Quintillien puis les penseurs de la théorie de l'innutrition qui s'inscrivent dans sa continuité

(notamment Pétrarque, Du Bellay et Montaigne), la digestion est une véritable transformation. Du

point de vue théâtral, cela valorise la capacité des artistes et des spectateurs à s'approprier ce qu'ils

perçoivent de la nature ou d'un spectacle pour en faire autre chose, pour développer leur propre

créativité. Le vomissement est alors considéré de manière négative car il est associé à une

reproduction servile, non transformée, de même que les aliments vomis n'ont pas été suffisamment

transformés par l'appareil digestif. La transformation vaut aussi pour l'effet de l'aliment sur

l'alimenté. Ainsi, la métaphore du « livre avalé » implique la transformation du récepteur : elle sera

notamment utilisée pour théoriser l'éducation des jeunes filles sous l'ancien régime, ou bien pour

penser le traitement des hystériques en déconseillant la lecture des romans, tout comme la sortie au

théâtre, dont les effets sont présentés comme véritablement toxiques pour l'esprit et le corps des

femmes trop fragiles. Partant de là, toujours en lien avec la métaphore du système digestif, des

penseurs comme Victor Hugo ou Friedrich Nietzsche nous invitent à envisager l'évolution du goût

9 Ibid., p. 302 (« Septième étude. Métaphore et référence »).
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au cours d'une vie ou d'une époque et, en cela, ouvrent la réflexion sur l'évolution, au fil du temps,

de la sensibilité esthétique et des processus de création des spectateurs et des artistes.

À partir de la fin du XIXe siècle, la métaphore digestive est fréquemment utilisée dans le cadre

d'une critique du théâtre bourgeois, celle d'un théâtre de digestion qui fait office de simple

divertissement pour le spectateur repus. Bertolt Brecht et Antonin Artaud notamment, chacun à leur

manière, lui opposent un autre type de théâtre : tandis que le théoricien de la distanciation et du

théâtre épique vise à réveiller la raison des spectateurs pour leur faire prendre conscience de la

réalité historique au sein de laquelle ils doivent se positionner et agir, celui du théâtre de la cruauté

s'attaque à leurs sens pour les sortir de leur torpeur, d'un conditionnement sociétal qui les sépare de

ce qu'est véritablement la vie.

Du point de vue philosophique, la métaphore digestive est alors plutôt mal considérée : Gaston

Bachelard dénonce son usage intempestif dans les sciences, Jean-Paul Sartre l'utilise pour critiquer

l'héritage néo-kantien et Emmanuel Levinas la considère comme un obstacle pour penser l'altérité.

Cependant, nous comptons bien démontrer que le contexte actuel et l'usage particulier que nous

faisons de la métaphore digestive justifient pleinement notre démarche.

La mise en perspective de ces usages de la métaphore digestive nous permet de mettre en valeur

leur continuité historique et d'inscrire aujourd'hui notre réflexion dans la suite de cette évolution.

Pour aborder la place des représentations du système digestif sur la scène théâtrale

contemporaine, notamment à travers l'image du vomissement, nous partons du constat que

s'agissant de rejeter de la nourriture ou de la boisson, « ce rejet [est] devenu courant au théâtre de la

première décennie du XXIe siècle10 ». Nous mettons ensuite en parallèle la métaphore du

vomissement théâtral sur la scène contemporaine avec celle du crachat telle que l'a théorisée Jean de

Palacio au sujet de la poésie fin-de-siècle. Ce parallèle nous permet de souligner l'influence de

l'imaginaire quotidien - orienté par les principales préoccupations d'une époque - sur les thèmes

mais aussi sur la forme que peut prendre la création artistique à un moment donné. Force est de

constater qu'aujourd'hui, notre mode d'alimentation dépasse le domaine de la santé digestive et se

retrouve au centre de toute une série de problématiques contemporaines majeures comme le

changement climatique, la protection de l'environnement, la défense des traditions culinaires

locales, l'économie ou bien encore les religions. L'attention portée aux poumons descend sur le

ventre : le crachat phtisique dans la société de la fin du XIXe siècle et le vomissement dans celle

d'aujourd'hui se répondent dans leur manière de façonner l'imaginaire de leur temps, d'inspirer aux

10 A.-H. Stourna, La cuisine à la scène, boire et manger au théâtre du XXème siècle, Rennes, Presses Universitaires de
Rennes, Presses Universitaires François-Rabelais de Tours - Coll. « Table des hommes », 2011, p. 119.
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artistes des représentations figuratives mais aussi de traduire l'écœurement sous-jacent et l'angoisse

de l'avenir, communs aux deux époques. L'image du crachat va jusqu'à participer à l'évolution du

processus de création poétique et nous invite à envisager que l'image du vomissement joue un rôle

similaire aujourd'hui.

1 / L'appareil digestivo-poïétique : re-description des processus de création et réception de

l'œuvre scénique à travers la métaphore digestive

En référence à La métaphore vive de Paul Ricœur, nous ouvrons notre première partie sur la

nécessité de « revivifier » la métaphore digestive, c'est-à-dire de lutter contre la réduction de sens

opérée par son utilisation répétée dans certains usages particuliers seulement. Nous revenons pour

cela à la réalité concrètement organique du processus digestif. En rappelant la subjectivité de la

notion d'aliment (est qualifié d'aliment ce qui est susceptible de nourrir au moins un être vivant),

nous définissons métaphoriquement l'aliment des processus de création et réception d'une œuvre

scénique comme tout élément susceptible d'être utilisé par au moins un artiste dans son activité

artistique ou, respectivement, par au moins un spectateur dans son activité spectatorielle. Cela

rejoint la définition du processus sémiotique triadique de Charles Sanders Peirce qui fait reposer le

concept de signe sur une potentialité : celle d'être interprétable par un interprète (réel ou virtuel).

Nous sollicitons également les notions de comestibilité et digestibilité pour préciser notre

propos et faisons appel aux notions d'intolérance et d'allergie alimentaires pour définir les difficultés

ou les incapacités des artistes et des spectateurs à procéder face à tel ou tel signe perçu.

Pour notre étude des processus de création et réception d'une œuvre scénique, nous définissons

l'équivalent métaphorique du système digestif comme étant un appareil digestivo-poïétique. Cet

appareil est composé d'un ensemble d'instances qui gèrent chacune un langage scénique particulier,

qu'il s'agisse par exemple du jeu d'acteur, de la scénographie ou encore de la musique. De manière

globale – mais cette simplification est réductrice -, nous pouvons dire que chaque instance associée

à un langage scénique donné représente la capacité à assimiler et transformer – directement ou

indirectement - la perception d'un signe non théâtral en un signe théâtral appartenant à ce langage

(processus de création) ou bien à transformer un signe théâtral de ce langage en un signe non

théâtral (processus de réception). Le recours à la sémiotique peircienne nous permet en effet

d'envisager le signe dans un sens très large, pouvant désigner tout autant une mimique d'acteur ou la

couleur d'un élément de décor qu'une simple idée ou émotion ressentie. Selon le contexte, l'instance

désigne la capacité propre à un individu - au sein de son appareil digestivo-poïétique personnel - ou

bien l'ensemble des actants d'un même langage scénique, qu'il s'agisse du processus de création (les
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acteurs pour le jeu d'acteur ou le metteur en scène pour la mise en scène par exemple) ou du

processus de réception (les spectateurs). Pour traiter séparément ces deux catégories d'actants, nous

parlons d'instance scénique et d'instance spectatorielle. L'œuvre scénique est une forme

d'organisation de ces instances. Elle influence ainsi le déroulement du processus digestivo-poïétique

de chacun des individus impliqués, aussi bien les artistes que les spectateurs, qui sont chacun tour à

tour acteurs de l'œuvre scénique et agis par elle.

Dans la continuité de la théorie théâtrale qui parle notamment de « collectif d'énonciation »

(Helbo) ou de « coopération dramaturgique » (Bouko) entre artistes et spectateurs, et en nous

appuyant sur l'approche psychanalytique du travail créateur par le psychanalyste Didier Anzieu,

nous en venons à rassembler les processus de création et de réception d'une œuvre scénique comme

les deux mises en actes d'un même processus commun : le processus digestivo-poïétique. Le mode

d'activation de ce processus dépendra de nombreux facteurs, et se fera notamment en fonction d'un

positionnement plus ou moins volontaire du sujet, s'investissant plus ou moins dans la réalisation de

l'œuvre scénique en tant qu'artiste ou spectateur. C'est ainsi que l'appareil digestivo-poïétique pourra

non seulement être pensé comme un appareil individuel mais aussi comme l'écosystème

rassemblant toutes les instances (scéniques et spectatorielles) au moment de la représentation. Il est

dans ce dernier cas défini comme l'ensemble des instances scéniques et spectatorielles en présence,

elles-mêmes constituées des différents individus qui perçoivent, produisent (directement ou

indirectement) et imaginent depuis la ou les instances par lesquelles ils participent à la réalisation de

l'œuvre scénique (jeu d'acteur, mouvement chorégraphié, éclairage, etc.).

C'est en nous basant principalement sur la modélisation du processus créateur par Didier

Anzieu dans Le corps de l'œuvre que nous nous proposons de séquencer le processus digestivo-

poïétique en plusieurs phases distinctes. Si le psychanalyste a principalement conçu sa modélisation

pour des œuvres littéraires, il évoque régulièrement la possibilité de l'appliquer à d'autres types de

création. En outre, les concepts avec lesquels nous travaillons - comme par exemple les notions

d'écriture scénique (Tackels) et de texte spectaculaire (Helbo) - ou bien notre recours à la

sémiotique peircienne, inscrivent notre démarche dans un mode de pensée qui tisse des liens avec

l'analyse littéraire tout en la dépassant pour échapper à l'écueil d'un monde appréhendé sous la

forme d'un simple texte à lire.

Anzieu remonte aux sources du processus de création et l'envisage originairement comme la

prise en charge d'un représentant psychique inconscient. Métaphoriquement, cet incréé qui fait

irruption dans la conscience, imposant le cadre dans lequel il peut être symbolisé, a la violence et

l'énergie d'un vomissement primordial. C'est l'invention d'un code organisateur de l'œuvre, en lien
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avec le choix d'un matériau pour l'incarner dans un « corps », qui aboutit à la configuration

spécifique d'un appareil digestivo-poïétique commun aux artistes travaillant à la création de l'œuvre

scénique puis également aux spectateurs qui participeront à son aboutissement sur la scène. La

réalisation de l'œuvre scénique est marquée par l'écriture d'un texte spectaculaire non seulement par

l'instance scénique (Pavis) mais aussi par l'instance spectatorielle (Helbo, Bouko). Le processus

digestivo-poïétique s'apparente à un processus de sémiotisation.

Qu'il soit abordé comme polysystème (Helbo) ou écosystème (Féral), cet appareil digestivo-

poïétique de l'œuvre scénique détermine un rapport particulier à la création en cours de l'œuvre elle-

même, en interaction directe avec l'appareil digestivo-poïétique individuel de chacun des artistes et

spectateurs impliqués. C'est de l'influence réciproque des appareils digestivo-poïétiques commun

(propre à l'œuvre) et individuel (propre à chaque artiste et spectateur) que naîtra une œuvre scénique

particulière. Leur (re)configuration respective du fait de cette influence, directement ou

indirectement, est donc un enjeu majeur pour les artistes afin de guider le processus digestivo-

poïétique (sémiotisation), d'autant plus lorsque les œuvres scéniques contemporaines perdent en

lisibilité et que leur cohérence s'opacifie. Nous envisageons ainsi plusieurs stratégies possibles pour

les metteurs en scènes afin de mettre au diapason aussi bien les appareils digestivo-poïétiques

individuels des artistes avec lesquels ils travaillent que ceux des spectateurs qui seront ensuite

confrontés à l'œuvre scénique. Dans le cas des instances scéniques, ils peuvent par exemple modeler

activement l'appareil digestivo-poïétique des acteurs en leur enseignant une méthode qui fonctionne

comme un système. Ils peuvent aussi limiter les influences extérieures, s'adapter aux artistes pour

susciter leur adhésion spontanée, miser sur le collectif ou bien créer des situations propices à un

saisissement créateur. En ce qui concerne les instances spectatorielles, ils peuvent aussi tenter de

modeler directement les appareils digestivo-poïétiques des spectateurs, travailler à la bonne

reconnaissance du code de l'œuvre ou bien encore profiter des outils technologiques d'un théâtre

expérientiel.

Le fait de considérer les artistes et les spectateurs comme dotés d'un même appareil digestivo-

poïétique dont ils seraient potentiellement capables de faire le même usage pendant le temps de la

représentation nous amène aux conclusions suivantes. Dans le théâtre dramatique, en s'identifiant à

la fable, le spectateur oublie à la fois son rôle de spectateur (réception) et d'artiste (création). Il crée

certes un texte spectaculaire mais sans avoir l'impression d'en être l'auteur. Il attribue entièrement la

responsabilité de son plaisir ou de son déplaisir aux artistes, il ne s'en sent pas responsable. Il ne

remet donc pas en question ses capacités de spectateur à la suite d'une expérience spectatorielle

déplaisante. Au tomber de rideau, il applaudit les artistes ou les hue pour faire entendre et forcer la

10/54



prise en compte de son avis, peut-être pour s'assurer que les prochains spectacles seront plus à son

goût. Dans l'écriture de son texte spectaculaire, l'exercice cognitif de son activité spectatorielle était

limité, tout absorbé qu'il était à « vivre » le déroulement du drame. Pendant une représentation

dramatique, il peut cependant arriver au spectateur d'être pris au cœur d'une « tempête affective11 »,

de connaître un état de grâce dont il constate simplement l'existence (la qualité, au sens de Peirce) et

auquel il goûte pleinement sans avoir à en tirer quoi que ce soit d'autre. Il pourrait s'agir d'une

régression topique, c'est-à-dire du « rebroussement de l'excitation du pôle moteur de l'appareil

psychique (celui qui vise à la décharge de la quantité d'excitations) au pôle perceptif et imaginaire

(celui qui commande l'hallucination, le rêve et qui procure la représentation illusoire de la

satisfaction des désirs)12 ». Mais s'agissant d'un mouvement collectif, le spectateur n'est pas seul. Il

n'est donc pas obligatoirement l'objet d'un saisissement créateur : il est mis en contact avec des

représentants psychiques mais sans être forcé à un « dédoublement vigilant et auto-observateur13 »

propre à l'artiste et nécessaire à l'accomplissement de l'acte de créateur dans sa totalité. Il ne prend

pas si facilement ce risque-là.

Le bouleversement des habitudes spectatorielles causé par l'éloignement des conventions

propres au théâtre dramatique a provoqué à la fois une évolution des formes scéniques et des

comportements spectatoriaux. En 2004, Marie-Madeleine Mervant-Roux analyse cette évolution

d'un point de vue anthropologique à travers la notion de dialogue. Selon elle, Brecht « invente une

dialectique de distance et proximité14 » pour sortir le public de son « état d'hypnose15 » et amorcer

un dialogue ouvert entre la salle et la scène. Mais à partir des années 1990, ce dialogue-là ne

fonctionne plus. Du fait de sa désorientation face à des codes qu'il ne maîtrise pas, « le spectateur

exerce son écoute avec bien plus d'intensité. […] L'assistance devient expérience16 ». Elle y voit

aussi le « refus aussi conscient que vital d'une bonne partie du public d'être englobé dans le

spectacle, dramatisé et mis en scène, enrôlé dans un jeu formel fait de connivences vieillies, de

devenir le figurant d'un événement d'artifice17 » tandis que les artistes revenaient à « une recherche

assez débridée d'une interaction multiforme18 » avec le public. Privé de l'illusion mimétique, une

fois passé l'intérêt pour une recherche formelle qui finit par vouloir l'enrôler trop rudement, le

spectateur est donc renvoyé à un rôle de « figurant », tout en s'inquiétant de la protection de sa

11 C. Stanislavski, La construction du personnage, op. cit., p. 332.
12 D. Anzieu, Le corps de l'œuvre. Essais psychanalytiques sur le travail créateur, Paris, Gallimard – coll. 

« NRF/Connaissance de l'Inconscient », 2005, p. 98-99.
13 Ibid., p. 95.
14 M.-M. Mervant-Roux, « Il n'y a pas de rapport salle-scène », Études théâtrales, n° 31-32, 2004/2, p. 215.
15 Idem.
16 Ibid., p. 218.
17 Idem.
18 Idem.
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propre vitalité. Face à ce type de formes nouvelles pour lui, le comportement du spectateur oscille

alors entre deux extrêmes. Soit il fait face à une œuvre scénique qui ne l'émeut plus car il fabrique

mécaniquement comme il peut des significations qui le laissent froid ; soit - et c'est ce qui nous

apparaît essentiel dans l'intensification du développement des formes scéniques qui ont suivi la

période étudiée par Mervant-Roux – l'exacerbation de l'enrôlement du spectateur, la tentative des

artistes de faire jouer pleinement le « figurant », de faire du spectateur le véritable créateur de sa

propre expérience scénique, se traduit par la mise en place de dispositifs destinés à enclencher un

véritable processus créateur chez le spectateur, afin de le connecter à son intimité la plus profonde.

Face aux œuvres scéniques qui suivent cette voie, le spectateur est plus que jamais obligé de

considérer le spectacle comme un matériau dont son activité spectatorielle va devoir se saisir pour

créer. Il ressent donc, plus ou moins consciemment, son importante part de responsabilité dans la

création d'un texte spectaculaire dont il sera le seul auteur : il ressent fortement cette injonction à la

sémiotisation, cet appel au traitement des signes perçus à travers son propre appareil digestivo-

poïétique. C'est donc le déroulement du processus digestivo-poïétique, dans sa continuité, ses

interruptions et ses reprises, sous l'influence de la configuration de l'œuvre scénique, qui va

permettre de caractériser à la fois l'appareil digestivo-poïétique de l'œuvre et de l'individu. Les deux

parties suivantes ont chacune pour objet de définir une des deux dynamiques auxquelles a plus ou

moins tendance à se livrer un  appareil digestivo-poïétique donné face à une œuvre scénique

donnée : la première est métaphoriquement associée au vomissement, la deuxième à la digestion.

2 / Le vomissement comme irruption théâtrale : du soulagement au conditionnement

Notre étude de la dynamique associée au vomissement s'ouvre par une relecture de l'évolution,

depuis la fin du XIXe siècle, du rapport de la création théâtrale avec le drame moderne (Szondi) : les

artistes de théâtre prennent volontairement leurs distances avec ce modèle théorique en tissant avec

ce que nous définissons métaphoriquement comme un vomissement, et que nous désignerons par la

suite sous le terme d'irruption. Grâce à la métaphore digestive, les études d'Un spectacle raté19,

courte pièce écrite en 1934 par l'auteur russe Daniil Harms, et d'Outrage au public20, texte écrit

trente ans plus tard par le dramaturge allemand Peter Handke, nous permettent d'illustrer l'arrivée

progressive de l'irruption comme vomissement dans l'évolution historique du processus digestivo-

poïétique.

De même que le « bel animal » aristotélicien est désarticulé, recomposé sous la forme d'une

19 D. Harms, Un spectacle raté, Trad. par J.-P. Jaccard, Paris, Christian Bourgeois éditeur, 1993, p. 140.
20 P. Handke, Outrage au public, Trad. par Jean Sigrid, dans P. Handke, Outrage au public et autre pièces parlées, 

Paris, L'Arche Éditeur, 1968 [1ère éd. en langue allemande, Suhrkamp Verlag, 1966].
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chimère, l'appareil digestivo-poïétique des œuvres est réagencé. À l'initiative d'auteurs-rhapsodes

(Sarrazac) qui travaillent sur une hybridation d'éléments dramatiques, épiques et lyriques, les

œuvres scéniques deviennent polyphoniques, les habitudes spectatorielles et artistiques sont

bouleversées. Le signe transparent (Ubersfeld) du théâtre dramatique s'efface de plus en plus devant

l'émergence de signes opaques (Helbo, Bouko) qui provoquent autant de disruptions dans le

processus digestivo-poïétique : à chacune d'elles, le processus de sémiotisation s'interrompt

ponctuellement. C'est à partir de ce concept de disruption que nous conceptualisons la réaction des

artistes et des spectateurs face à un tel phénomène : la disruption sera résolue par une poursuite du

processus hors de l'œuvre scénique (dynamique d'irruption, associée au vomissement) ou à

l'intérieur de l'œuvre scénique (dynamique de digestion). Non résolue, elle entraînera l'ennui, le

désintérêt. 

Nous définissons l'irruption comme la sortie du cadre spectaculaire du fait d'un élément de

l'œuvre scénique qui offre des perspectives de sémiotisation perçues comme plus satisfaisantes,

celles-ci étant en lien avec l'exploration d'archives personnelles (liées à la réalité) plutôt qu'en lien

avec l'œuvre elle-même. Parce que l'irruption ouvre une brèche vers le réel en-dehors de l'œuvre,

elle invite artistes et spectateurs, s'ils veulent bien y croire, à considérer l'œuvre scénique comme le

véhicule d'archives personnelles : à la fois les leurs et celles de ceux qui leur font face. Chacun, s'il

le souhaite, peut alors y projeter le drame-de-sa-vie (en référence au drame-de-la-vie conceptualisé

par Sarrazac), en miroir ou en opposition avec les autres, et en faire l'exploration en passant à

travers l'œuvre. C'est la raison pour laquelle nous parlons dans ce cas de texte anti-spectaculaire au

lieu de texte spectaculaire (Helbo, Bouko). Ce texte anti-spectaculaire, « écrit » individuellement

par les artistes et les spectateurs au fil de la représentation, s'articule autour d'une forme toute

particulière de drame, un drame centré sur l'extérieur de la scène, en lien avec des archives

personnelles (celles des artistes et/ou des spectateurs) qui appartiennent à la réalité extrascénique :

u n exodrame. Cette irruption peut prendre différentes formes que nous regroupons en trois

catégories.

Premièrement, il peut s'agir de performance, c'est-à-dire de l'intrusion d'éléments performatifs

au sein du cadre spectaculaire, « une sorte d'événement brut, auquel on assiste, ou plutôt que l'on

vit, en témoins de ce surgissement, comme un événement du monde21 », ainsi que le résume le

dramaturge et théoricien du théâtre Joseph Danan. Deuxièmement, l'irruption peut prendre la forme

d'une présentation-expulsion ou d'une présentation-convocation, c'est-à-dire le processus qui

aboutit respectivement, à travers l'écriture d'un texte anti-spectaculaire, au rejet d'objets réellement

détestés et à la glorification d'objets réellement adorés, respectivement présentés sous un jour

21 J. Danan, Entre théâtre et performance, Arles, Actes Sud-Papiers – coll. « Apprendre », 2016, p. 19.
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négatif ou positif dans l'œuvre scénique. Ces objets, en référence à la théorie psychanalytique,

peuvent tout autant désigner des personnes, des idées, une organisation ou tout autre élément

suscitant plaisir ou déplaisir au niveau du sujet. Ce phénomène entraîne en lui-même des enjeux

narcissiques et de plaisir qui peuvent parasiter l'objectif premier d'une telle démarche : au lieu de

décharger dans l'œuvre une émotion débordante (positive ou négative) pour s'en libérer (c'est l'effet

purgatif du vomissement), celle-ci est entretenue par le processus même de l'irruption qui, plus qu'il

ne transforme la perception de l'objet traité, donne l'opportunité d'éprouver à nouveau - et d'en faire

spectacle - l'émotion qu'il suscite. Troisièmement, l'irruption peut prendre la forme d'une

présentation-reproduction, c'est-à-dire la tentative de reproduction à l'identique, sans les

transformer, des signes perçus à l'occasion d'un événement du quotidien, d'un rêve ou face à une

autre œuvre scénique. C'est alors la volonté de reproduire, de manière exacte, un ensemble de

signes préalablement perçus pour s'en approprier les effets, qu'il s'agisse de l'admiration ou du

mépris, de la part de soi ou des autres. Pour les artistes, il peut s'agir de s'approprier l'admiration du

public en reproduisant les signes d'une œuvre scénique qui a déjà suscité cette réaction auprès des

spectateurs – ou de s'attirer son mépris lorsque ce mépris est valorisé. Dans le cas des spectateurs, il

s'agit d'écrire un texte spectaculaire en imitant la manière dont d'autres ont interprété la même

œuvre scénique ou une œuvre similaire.

Finalement, qu'il s'agisse du surgissement d'une action réelle avec la performance (impact direct

sur le cadre spectaculaire), d'un renvoi vers des objets déterminés par la présentation-expulsion et la

présentation-convocation (impact sur le contenu de l'œuvre, le fond), ou d'un renvoi à travers la

présentation-reproduction vers des signes préalablement perçus (impact sur le contenant de l'œuvre,

la forme), c'est la mise en tension des configurations propres aux appareils digestivo-poïétiques en

présence qui va insuffler à chaque participant de la réalisation de l'œuvre scénique une dynamique

plutôt de l'ordre de l'irruption ou de la digestion pour la résolution des disruptions ainsi provoquées.

Autrement dit, ces phénomènes prennent une ampleur plus ou moins importante, et ce de manière

plus ou moins volontaire, en fonction à la fois des artistes et des spectateurs qui rentrent plus ou

moins dans la logique de laisser faire et/ou faire irruption à travers l'œuvre. Ce que ces processus

ont en commun, c'est de limiter l'activité de l'appareil digestivo-poïétique par la minimisation de la

transformation des éléments traités et par la focalisation de l'attention sur certains d'entre eux,

amenant à les traiter d'une certaine manière. Cela aboutit à une œuvre scénique face à laquelle, plus

ou moins ponctuellement, les potentialités d'interprétation des artistes et des spectateurs sont

limitées, jusqu'à sortir de l'interprétation pour n'être que la simple compréhension d'un message

communiqué depuis la scène. C'est une sorte de sémiotisation contrainte, en entonnoir. C'est cela

qui associe l'irruption, de la part des artistes et des spectateurs, à la transmission d'une archive et au
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monologisme.

En lien avec l'irruption, nous définissons l'éruption comme une réaction violente menant au

rejet global d'une œuvre scénique du fait de la présence d'un objet détesté au sein de l'œuvre alors

que celui-ci n'est pas présenté comme rejetable, c'est-à-dire qu'il ne fait pas l'objet d'une

présentation-expulsion clairement revendiquée par les artistes. Ne pouvant pas être détesté à travers

l'œuvre, c'est l'œuvre globale qui le contient, les artistes qui en sont à l'origine, voire également les

spectateurs qui l'apprécient, qui vont alors être rejetés. Nous illustrons ce phénomène à travers des

réactions de journalistes (articles de presse) et de spectateurs (échanges entre artistes et public).

Nous développons notre réflexion sur vomissement et irruption à travers la question du

dialogisme (Bakhtine, Sarrazac) dans le phénomène théâtral. Dans la continuité d'une réflexion sur

le monologue et le dialogue dans la parole théâtrale, nous élargissons notre propos aux langages

scéniques en général – qu'ils soient en lien avec la jeu de l'acteur, la scénographie ou encore les

nouvelles technologies - pour définir l'irruption comme un processus anti-dialogique :

théâtralement, cela revient à réduire la parole à une seule voix monologique. En nous appuyant sur

la réflexion de Jacques Derrida, nous arrivons à la conclusion que l'irruption dédialogise la parole

portée par les différentes instances scéniques. L'irruption aboutit à l'écriture d'un texte anti-

spectaculaire pour lequel les différentes instances d'énonciation au sein de l'appareil digestivo-

poïétique, sur la scène et dans la salle, sont instrumentalisées par un discours de vérité qui peut

prendre des allures messianiques. Nous illustrons notre réflexion par l'étude d'œuvres scéniques

contemporaines qui tendent à provoquer l'irruption des artistes et des spectateurs.

L'étude d'Exhibit B de Brett Bailey, dont la présentation à Paris en 2014 a déclenché une vaste

la polémique, nous permet de mettre en avant la subjectivité des réactions face à une œuvre qui

suscite l'irruption et dont la réalisation dépend des archives personnelles des spectateurs et des

archives supposées être celles de l'artiste. C'est à ce sujet que s'opposent les défenseurs fervents

(irruption positive) et les dénonciateurs (éruption) d'une œuvre scénique qui prend la forme d'un zoo

humain colonialiste pour dénoncer la colonisation : les performeurs noirs, mis en scène par un

artiste blanc, sont-ils objétisés au service d'une tentative de déculpabilisation des blancs, dans la

continuité d'un processus de domination ?

Angélica Liddell est à la fois auteur, metteur en scène et interprète de ses spectacles depuis plus

de vingt ans. Elle a donc autorité sur trois instances scéniques qui sont habituellement attribuées à

trois personnes différentes au moins. Des trois sensibilités différentes, des trois opportunités de

transformer ce qui est traité par le processus digestivo-poïétique commun, des trois opportunités de

dialogisation, il n'en reste plus qu'une. En les rassemblant en une seule et même personne, elle rend
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son appareil digestivo-poïétique – tout comme celui de son œuvre - particulièrement propice à

l'irruption. Dans Tout le ciel au-dessus de la terre (le syndrome de Wendy), notamment présenté en

France au Festival d'Avignon et au Théâtre de l'Odéon à Paris en 2013, nous analysons une œuvre

scénique qui tire largement parti de l'irruption et qui fut régulièrement associée à l'image du

vomissement dans la presse - presque unanimement positives. L'artiste inscrit clairement son travail

dans une volonté de non-transformation de ce qui l'inspire. Au sujet de ce spectacle, elle déclare :

« Avec Wendy22 par exemple, tout me fait penser à Wendy, tout, tout ce que je vis. Je travaille

comme je respire, si je respire du poison Wendy sera du poison, si je respire du gaz, Wendy sera du

gaz23. » C'est en ce sens-là qu'elle peut affirmer : « Je me suis éloignée de la représentation pour

aller vers l'exposition24. » Ainsi, Liddell s'expose sur scène, en même temps qu'elle expose les

artistes avec lesquels elle travaille : « Généralement je travaille avec des personnes qui me donnent

des choses, qui ont déjà des choses que je n'ai pas à leur demander25. »

Au niveau de la structure de l'œuvre, le long monologue-performance de Liddell qui clôt le

spectacle apparaît comme la résolution des énigmes posées précédemment. Il confirme le statut des

deux précédentes parties comme un simple réseau d'archives secondaires, signes de l'existence

d'une archive principale, pièce maîtresse dont le monologue-performance constitue le dévoilement.

Comme le déclare le psychanalyste Serge André, « nous nous défaisons difficilement de l'illusion

commune qui nous fait penser que la vérité se trouve derrière le voile qui lui donne un habit26 ». À

travers l'opposition d'une image glorifiée de la Chine (présentation-convocation) et d'une image

détestée de la bourgeoisie européenne (présentation-expulsion), c'est Liddell elle-même qui prétend

se dévoiler dans toute sa folie de Wendy contemporaine. Usant de l'effet de spectacle comme d'un

« effet de réel » (Barthes), elle se présente comme une archive authentique, entièrement offerte à la

consultation du public, d'une transparence véritable car outrancière. Au niveau de la forme, des

procédés que nous associons à l'irruption (comme la répétition à l'identique, la rotation sans fin et

l'aller-retour) contribuent également à créer l'impression d'une non-transformation, d'archives

restituées intactes, comme immédiatement vomies. Le résultat aboutit à ce que l'artiste définit elle-

même comme la « pornographie de l'âme27 ». Il s'agit d'un dispositif manipulatoire laissant peu de

22 « Wendy » désigne ici le spectacle tout entier.
23 A. Liddell, « Si je respire du poison, ma pièce sera du poison, si je respire du gaz, ce sera du gaz », Entretien réalisé 

par Marion Cousin, Sken&agraphie, n° 1, automne 2013, [En ligne, consulté le 05/04/2018], 
http://journals.openedition.org/skenegraphie/1041

24 A. Liddell, De la représentation de soi à l'exposition de soi, Entretien réalisé par L. Adler, Version française par Y. 
Caron, avec la coll. d'A. Amo Sánchez et N. Galera, Avignon, Éditions Universitaires d'Avignon, 2017, p. 27.

25 Ibid., p. 29.
26 S. André, L'Écriture commence où finit la psychanalyse, Lormont, Le Bord de l'Eau – coll. « La Muette », 2015, 

p. 9.
27 A. Liddell, « Entretien avec Angélica Liddell », Propos recueillis et trad. de l'espagnol par Christilla Vasserot au

sujet du spectacle La Casa de la fuerza (La Maison de la force), Publié sur le site de Théâtre-contemporain.net, [En
ligne, consulté le 13 janvier 2018],
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marge de manœuvre aux spectateurs, fascinés, pour mettre en doute la véracité partout revendiquée.

Ils sont assignés à une place de « jumeaux répugnants », figure sur laquelle revient le texte à

plusieurs reprises.

Dans Agamemnon. À mon retour du supermarché, j'ai flanqué une raclée à mon fils, créé en

2004 à la Biennale de Venise, Rodrigo García, met en place une autre forme de conditionnement du

spectateur grâce à un code de lecture amené étape par étape, au fil de chaque scène. L'implication

concrète du spectateur qui mange, s'identifie à un faux volontaire ou récite des paroles dictées

depuis les interprètes, est contrôlée depuis la scène. Elle aboutit à lui faire endosser le rôle d'une

victime passive, celle-là même qui est dénoncée dans le spectacle : le citoyen occidental qui

participe et ne se révolte pas contre le système capitaliste qui l'oppresse (présentation-expulsion) et

qui condamne ainsi à mort la « bonne » victime (présentation-convocation), représentée par les pays

pauvres. Dans une habile mise en abyme, le spectateur se retrouve réellement maltraité par les

artistes depuis la scène, comme s'il s'agissait de le (re)conditionner pour l'amener à rejeter les

images sur lesquelles on le fait habituellement rêver : corps sexuellement objétisés, nourriture

industrielle, vie grandiose des hauts dirigeants. C'est le langage articulé qui met en mots – là aussi

au cours d'un long monologue - ce que le spectateur aura déjà bien intégré de la vision du monde de

García telle qu'illustrée et mise en acte au plateau précédemment.

Finalement, l'analyse de ces deux dernières œuvres scéniques nous permet de démontrer en quoi

les éléments propres à l'irruption peuvent alimenter le conditionnement du spectateur jusqu'à réduire

la compréhension à une « bonne » interprétation. À travers un geste d'écriture scénique qui se veut

libérateur et subversif, le processus de sémiotisation est alors fortement contraint. Le spectateur est

incité à faire irruption hors de l'œuvre pour découvrir des archives potentiellement porteuses de

vérités intelligibles sur soi, le monde et les artistes qui les dévoilent. Nous observons alors une

dimension messianique inhérente à chacun de ces spectacles dans le sens où ils mettent le public en

présence d'artistes - ou de représentants d'artistes - porteurs d'un discours sur le monde qui,

intelligible et porté de manière particulièrement assertive, est perçu comme un discours de vérité.

Le fait d'opposer des objets détestés et des objets adorés, dans une logique propre à l'irruption,

encourage également le fantasme d'un monde manichéen dont il s'agirait de détruire les mauvais

aspects. Quand bien même la distinction du bien et du mal se voudrait floue, son existence est ainsi

surlignée, et elle renvoie au discours religieux porté par le Messie et par ceux qui l'annoncent. La

Bible est d'ailleurs une source d'inspiration ouvertement assumée par Liddell et García et les

allusions aux textes sont, dans leurs spectacles, clairement identifiables, surtout en ce qui concerne

http://www.theatre-contemporain.net/spectacles/La-Casa-de-la-fuerza-La-Maison-de-la-force/ensavoirplus/.
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la figure christique.

Le succès d'une œuvre scénique construite dans une dynamique d'irruption repose sur la

croyance en la sincérité des artistes et sur l'attribution d'un pouvoir de révélation aussi bien à eux

qu'à l'œuvre qu'ils proposent. C'est dans ce rapport à l'authenticité et à la foi que la dimension

messianique d'une telle vision du théâtre est en même temps cause nécessaire et conséquence de

l'irruption, traduisant par là des effets d'emballement que nous évoquons à travers le cas extrême de

Dionysus in '69 de Richard Schechner. « En un mot, résume Schechner, la participation dans

Dionysus ne signifiaient pas pour les spectateurs “jouer comme des acteurs”, mais “croire en ce que

The Performance Group croit”, et “jouer spontanément” en prenant appui sur ces croyances28 ».

Dans une dynamique propre à l'irruption, le maintien d'une participation effective du public à

l'appareil digestivo-poïétique mis en place par l'œuvre scénique depuis la scène, repose sur cette

croyance plus ou moins conditionnée, plus ou moins encouragée, plus ou moins désirée par les

artistes et les spectateurs, qu'ils partagent une même vision du monde. Métaphoriquement, c'est

croire en la possibilité d'ingurgiter le monde pour ensuite le vomir et y lire directement LA vérité

originelle, comme si le fait de vomir le fruit cueilli sur l'arbre pouvait nous permettre d'en connaître

l'intériorité secrète.

3 / La digestion théâtrale : rumination, rétention, évacuation

Si l'irruption correspond à une dynamique anti-dialogique qui concourt à dédialogiser la prise

de parole en imposant une seule voix aux différentes instances en présence lors de la représentation

théâtrale, inversement, la digestion s'inscrit dans une dynamique pro-dialogique. Elle vise à

dialogiser ce qui est traité par l'appareil digestivo-poïétique, à en faire entendre les différentes voix.

C'est l'objet de notre troisième et dernière partie, au sein de laquelle nous abordons en détail le

fonctionnement d'un processus digestivo-poïétique associé métaphoriquement à la digestion, terme

que nous conservons pour parler de ce phénomène dans la réalité théâtrale. Nous le définissons

comme un processus suscitant une articulation complexe des différentes instances d'énonciation, sur

un mode polyphonique. Nous explorons la dynamique de cette digestion théâtrale en lutte avec

l'irruption comme une forme de rumination, ou de digestion d'un vomissement, à travers l'analyse

de plusieurs œuvres.

28 R. Schechner, Performance. Expérimentation et théorie du théâtre aux USA, op. cit., p. 195.
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L'étude comparée de la pièce de théâtre La Reine en amont et du roman Œdipe sur la route,

tous deux écrits par Henry Bauchau à vingt ans d'intervalle29, nous permet de mettre au jour la

manière dont ce qui apparaît, dans la première œuvre, comme un drame-de-sa-vie - une irruption

invitant à des interprétations sur l'intimité psychique de l'auteur -, va finalement se muer en un

drame-de-la-vie à portée universelle grâce à la seconde. Métaphoriquement, le processus digestivo-

poïétique mis en place dans Œdipe sur la route a permis de réussir la digestion de ce qui était

encore vomi dans La Reine en amont : les rapports au père(-conteur) d'une part, et au thérapeute

d'autre part.  Nous esquissons ainsi ce que serait l'appareil digestivo-poïétique propre à Bauchau,

constitué des écritures poétique, diariste, théâtrale et romanesque travaillant ensemble à la digestion

d'un même contenu inconscient issu du travail de l'analyse et de l'écoute des rêves. Si ces

« organes » digestivo-poïétiques sont différemment configurés entre eux en fonction des œuvres,

l'écriture théâtrale tient généralement une place particulière chez Bauchau : « L'entreprise d'écriture,

l'imaginaire de l'œuvre à écrire que porte en lui l'écrivain, sont hantés par des œuvres théâtrales

imaginées, en partie écrites, avortées ou non abouties30. » C'est ce constat de la poéticienne

Catherine Mayaux qui nous conforte dans notre interprétation : en présentant La Reine en amont

comme une étape de la digestion qui mènera à la création d'Œdipe sur la route, nous proposons en

effet une piste de réflexion pour définir le rôle souvent joué par l'écriture théâtrale dans l'œuvre

bauchalienne et expliquer en partie sa dimension « spectrale, fantomale31 » : ce serait celui d'une

panse ou rumen digestivo-poïétique, une étape transitoire pour ruminer (penser et panser) un

contenu inconscient douloureux avant de lui donner véritablement forme par l'écriture romanesque.

Avec Oh Louis... de la chorégraphe sud-africaine Robyn Orlin, programmé par le Théâtre de la

Ville au Théâtre de la Cité Internationale à Paris en 2017, nous abordons une œuvre scénique dont

le sujet – particulièrement « indigeste » - favorise lui-même une dynamique d'irruption : la mise en

lien de la crise migratoire actuelle en Europe avec le passé colonialiste de la France à travers le

Code Noir mis en place par Louis XIV. Nous étudions aussi les rapports entre irruption et

cabotinage à travers les critiques positives et négatives de la performance de l'interprète principal,

Benjamin Pech, ancien danseur étoile de l'Opéra national de Paris. La nature de la réception de Oh

Louis... semble en effet reposer sur cette subtile différence de perception entre d'une part, un

cabotinage farcesque (Meyerhold) permettant l'émergence d'une autodérision et d'une ironie acide

au service du spectacle, et d'autre part, le cabotinage d'un interprète vaniteux (Copeau) ou d'un

metteur en scène intellectualiste (Rolland) faisant basculer le spectacle dans une complaisance

29 Respectivement publiés en 1969 et 1990.
30 C. Mayaux, « L'archive, devenir et avenir de l'œuvre d'Henry Bauchau ? », Revue internationale Henry Bauchau. 

L'écriture à l’écoute, n° 7 : « Henry Bauchau en scène », op. cit., p. 248.
31 Idem.
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d'autant moins supportable au vu de sa thématique.

Si cette œuvre scénique, à la fois chorégraphique et théâtrale, ne peut pas nécessairement

empêcher l'irruption – voire l'éruption - des spectateurs, elle s'affirme tout de même comme une

opération de digestion du vomissement, une tentative de provoquer l'irruption, certes, mais pour en

accompagner la résolution à l'intérieur de l'œuvre. C'est d'ailleurs ainsi que Robyn Orlin conçoit,

pour les nouvelles générations, la manière de s'armer pour affronter l'avenir, par la digestion du

passé selon un protocole aux accents nietzschéens : « Je pense que la seule façon qu'ils ont est de

tout vomir et, comme une vache, de commencer lentement à tout redigérer32. » Ainsi en est-il du

vomissement final, figuré de manière distante, presque maniériste, par le jeune claveciniste, et qui

signe la démarche avec une causticité à la fois percutante et digne.

En parallèle d'un discours en apparence très clair sur le fond, cette œuvre scénique transcende

esthétiquement la simple dénonciation. Par une subjectivation qui reprend les codes du mouvement

dit « anthropophage » du milieu culturel brésilien en réaction au colonialisme (Andrade, Rolnik),

elle tente d'échapper à l'écueil d'une dénonciation réduite à une prise de position contre. Elle ne

renonce pas pour autant à pointer du doigt, de manière trouble et bien plus profonde qu'un discours

univoque, les origines colonialistes du capitalisme contemporain et la manière dont elles influencent

aujourd'hui notre conditionnement culturel et les modes de relation entre les êtres.

Cette utilisation de l'irruption comme élan d'énergie, comme vague à maîtriser que l'on prend

plus ou moins ouvertement comme objet même du travail créateur et dont on tire une puissance

d'inspiration et d'émotion qui affleure encore dans l'œuvre scénique en résultant, jusqu'à parfois la

submerger, est une démarche profondément ancrée dans notre modernité. C'est un défi que relèvent

également Marie Payen avec JeBrûle et Kim lan Nguyên Thi avec Disparitions. Dans ces deux

œuvres scéniques, chacune à leur manière, les artistes travaillent autour de la mort de leur propre

père comme point de départ. Ces deux œuvres scéniques invitent le spectateur à un voyage

nostalgique à la rencontre d'un père dont l'absence tient le rôle principal. Elles engagent chacune un

travail qui prend le risque de l'irruption - par son sujet et par sa forme - mais qui se résout dans la

rumination, dans un cycle de constructions et déconstructions des souvenirs et de leurs

représentations jusqu'à dessiner en creux l'image d'une figure paternelle universelle, qui leur

échappe.

JeBrûle est pour Marie Payen, seule en scène, l'occasion d'explorer les souvenirs qui lui

manquent d'un père qu'elle n'a pas connu, mort alors qu'elle n'avait pas deux ans. Par l'affirmation

d'une méconnaissance, d'un oubli, Payen pose d'emblée le cadre de la fiction et joue déjà en cela

32 Robyn Orlin, « Entretien du 17 février 2018 avec Robyn Orlin », Propos recueillis par J. Daillère, Trad. personnelle,
(Annexe 4).
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contre la dynamique de l'irruption qui repose sur la croyance en une vérité révélée – bon gré, mal

gré - par les artistes depuis la scène. Aussi, Payen ne relie pas explicitement ce père fictif avec son

propre père dans sa présentation du spectacle : elle évoque simplement un père parti, disparu, sujet

d'un spectacle orphelin puisqu'elle n'a ni écrit ni appris de texte non plus, qu'elle l'écrira en jouant. Il

s'agit d'une forme onirique, proche du conte, qui nous renvoie à l'impossibilité d'entrevoir une

représentation réaliste du père de l'artiste ou même d'un père précis, quel qu'il soit. Les spectateurs

comprennent rapidement qu'ils n'auront accès à aucune archive personnelle de l'interprète :

l'irruption n'aura pas lieu.

La parole improvisée, comme une opération de destruction du langage, mettant en exergue la

polysémie et la musicalité de chaque mot, crée un voyage imaginaire bien plus riche que le seul

fantasme d'une réalité à deviner. Si elle peut évoquer la parole analytique par association d'idées,

elle ne vise cependant pas la vérité d'un vécu individuel. Nous mettons cette forme d'écriture

théâtrale en lien avec les écrits de jeunesse du poète, dramaturge et romancier belge Eugène

Savitzkaya. Du désordre est introduit sur les plans syntagmatique et paradigmatique mais le recours

à l'imaginaire permet de prendre conscience que ce désordre est organisé : il donne l'intuition d'une

cohérence poétique. En outre, il emmène la langue dans une direction où la culture du spectateur se

révèle subitement imprécise (Eco) : ses connaissances linguistiques s'avèrent insuffisantes pour

traduire avec certitude un message précis à travers le texte entendu, encourageant d'autant plus les

capacités d'imagination et le lâcher-prise. Débarrassé d'une quelconque nécessité de comprendre la

vérité que lui révèlerait le spectacle, et encouragé poétiquement à créer sa propre fiction, le

spectateur est engagé à laisser flotter son attention à l'intérieur de l'œuvre, dans un mode de

réception que nous associons à l'inattention sélective telle que théorisée par Richard Schechner33.

« L'installation performative » Disparitions, ainsi que la définit Kim lan Nguyên Thi, est une

installation scénographique à l'intérieur de laquelle l'artiste intervient sous la forme d'actions

performées devant les spectateurs pour modifier les éléments présentés, à la fois dans leur forme et

dans leur emplacement. L'artiste parcourt les différents espaces de l'installation qui correspondent

chacun à une étape de transformation d'une petite photographie choisie au départ parmi celles qui

sont exposées – des photographies de famille, en noir et blanc, retouchées par ordinateur pour

remplacer sur chacune la silhouette de son père décédé par une silhouette blanche. La mise en avant

des traces de l'absence du père à l'intérieur de situations réalistes lui donnent un caractère de

fiction : il est partout et nulle part à la fois, renvoyant à cette figure paternelle universelle qui donne

le bain à un enfant, le tient dans ses bras au parc ou se laisse simplement photographier devant un

33 R. Schechner, Performance. Expérimentation et théorie du théâtre aux USA, Trad. de l'anglais par M. Pecorari, 
Montreuil-sous-Bois, Éditions Théâtrales – coll. « Sur le théâtre », 2008, p. 241-266, (« Théâtre environnemental et 
participation du public », II. 4 « L'inattention sélective »).
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paysage.

Disparitions se présente comme une œuvre scénique qui fait rempart à l'irruption sous ses

différentes formes, que celle-ci découle de la dimension performative de l'œuvre ou bien de la

propension à la présentation-expulsion ou présentation-convocation que recèle un thème comme la

perte d'un être cher. D'une part, il ne s'agit pas de faire de la mort un objet de détestation : l'œuvre

scénique la resitue dans le cycle naturel de la vie, comme agent de transformation, d'addition et de

soustraction. D'autre part, l'œuvre est bel et bien un hommage au père de l'artiste, comme l'artiste le

reconnaît elle-même, et à la phrase de Lavoisier qu'il aimait répéter : « Rien ne se perd, rien ne se

crée, tout se transforme ». Mais il a lieu d'une manière qui ne favorise pas l'irruption car le véritable

visage du père n'apparaît jamais en photo et la citation qu'il aimait n'est pas mise en avant de

manière brute, elle est intégrée à l'œuvre comme un entrant légiférant qui va influer son codage, sa

logique, l'agencement de l'appareil digestivo-poïétique qui va concourir à sa réalisation ; elle nourrit

l'installation performative qui la digère et est ainsi diffusée dans tout le corps de l'œuvre, pour

reprendre les terme d'Anzieu. À travers la transformation, ainsi que nous la transposons dans la

métaphore digestive, Nguyên Thi poursuit résolument un objectif de digestion : il ne s'agit pas de

tenter de reproduire un vécu à l'identique - d'en restituer l'archive à travers l'œuvre - car c'est un

« mouvement d'aller sans retour34 », continu, à l'opposé d'un vomissement qui interrompt le

processus par le sursaut d'un d'aller-retour. Métaphoriquement, le parcours performatif au sein de

l'espace de l'installation peut être associé au parcours du bol alimentaire au sein de l'appareil

digestif. L'artiste invite les spectateurs à l'accompagner dans un parcours digestif où elle digère peu

à peu le corps symbolique du père, matérialisé par le tas d'enveloppes du départ. C'est une forme

d'anthropophagie virtuelle qui donne à l'œuvre une dimension rituelle. Les vivants se réapproprient

la puissance de dévoration attribuée à la mort, ils la digèrent, en même temps que le défunt est

présenté comme celui qui ne digère plus mais dont l'enveloppe corporelle se laisse digérer jusqu'à

créer de nouveaux souvenirs. Les places de digérant et digéré s'échangent dans une forme de relais

qui met en acte la participation de chacun au cycle de la vie. Car ce que résout également Nguyên

Thi à travers Disparitions, c'est la disruption provoquée par un choc émotionnel : le constat d'une

soustraction opérée sur le corps de son père, au cours de la crémation ; le passage du poids du corps

d'un homme à celui d'une urne funéraire. L'artiste propose une réponse poétique à la question de

cette disparition en détaillant, étape par étape, des actions symboliques qui font tour à tour

apparaître et disparaître des représentations poétiques du père et qui aboutissent à un petit tas

d'enveloppes au poids dérisoire.

34 K. l. Nguyên Thi, « Entretien du 15 février 2018 avec Kim lan Nguyên Thi », Propos recueillis par J. Daillère
(Annexe 5).
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Ces deux œuvres permettent d'approfondir la notion de rumination en mettant l'accent sur de

nouveaux aspects. Au lieu de passer d'une forme artistique à une autre, d'une œuvre à une autre,

pour digérer un même questionnement (Bauchau), Payen et Nguyên Thi restent à l'intérieur d'une

même œuvre : Payen renouvelle à chaque fois la matière (les mots) qu'elle tire du matériau (la

langue) tandis que Nguyên Thi transforme petit à petit une même matière (les images) par

soustraction et addition. Dans ces œuvres, la différence entre ressassement et rumination est

franche, du fait des flagrantes transformations qu'elles induisent, mais la frontière est parfois ténue

et dépend principalement du point de vue de l'artiste et du spectateur, de son attention, et donc des

intentions qui la conditionnent.

Après avoir mieux défini et illustré le processus digestivo-poïétique comme une digestion-

rumination, nous abordons une conséquence logique de son organicité. Il s'agit, métaphoriquement,

de l'épuisement nutritif de l'aliment qui, à force d'être digéré, transformé, assimilé, se voit dépourvu

de tous les nutriments qu'il était destiné à fournir et précipite la fin du processus. Cela s'accompagne

de la production d'excréments et donc de la défécation ou excrétion. Comme tout processus

organique, la digestion produit des déchets. Les brouillons (au sens de Féral, « drafts ») recouvrent

une vaste catégorie de documents qui, dès leur conception, sont généralement envisagés comme

seulement préliminaires à l'œuvre. Ils sont donc destinés à être traités par ce que nous définissons

comme un processus d'évacuation qui, s'il est freiné, conduit à la rétention. Leur forme physique,

qu'il s'agisse de cahiers, de papiers, de prototypes, de vidéos ou encore de sons, permet de garder

trace pour soi et de communiquer aux autres des idées, des signes destinés principalement à

participer au processus digestivo-poïétique en cours. Il peut s'agir d'éléments directement importés

d'un autre support, comme par exemple des visuels en lien avec le travail de création, rassemblés

dans le cadre d'une recherche iconographique. Métaphoriquement, les formes physiques de ce que

Féral regroupe sous le terme de brouillons fonctionnent alors comme les fibres alimentaires : elles

ne sont pas digérées mais véhiculent des nutriments et facilitent le transit intestinal. Le fait de

réaliser des brouillons en toute conscience, en sachant qu'ils ne participeront pas physiquement à

l'œuvre, qu'ils ne seront pas mis en scène, permet de ne pas trop s'attacher affectivement à certaines

idées, de les formuler d'emblée comme provisoires, comme préliminaires à ce qui sera ensuite

expérimenté ou réalisé pendant un temps de répétition. L'évacuation en est d'autant plus aisée et

favorise ainsi la fluidité du processus digestivo-poïétique.

Il peut cependant arriver que ces documents, ces brouillons, ne soient pas évacués en amont de

la représentation et que leur présence sur scène parasite la réalisation de l'œuvre scénique du point

de vue des artistes et des spectateurs. Si les spectateurs ont aussi l'opportunité d'évacuer eux-

mêmes, notamment par le choix de porter ou non leur attention sur tel ou tel élément perçu, ils
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peuvent aussi être sujets, comme les artistes, à la rétention. Évacuation et rétention peuvent

participer à l'analyse des modes de relation à l'œuvre scénique. Par exemple, nous pouvons définir

théoriquement deux modes de création opposés pour résoudre cette problématique, entre des

créateurs qui sont traversés par une multitude d'idées fulgurantes (en lien avec des signes perçus) et

les trient dans un second temps pour n'en retenir que quelques unes (importante évacuation), et des

créateurs qui créent à partir d'un petit nombre d'idées qu'ils développent intensément pour en tirer

toute la richesse de l'œuvre à venir (faible évacuation).

Paradoxalement, il arrive cependant que la rétention, en plus de ne pas gêner le processus

digestivo-poïétique, puisse même l'activer en sens inverse. Métaphoriquement, il s'agit de redonner

à l'intestin les excréments à digérer, comme dans le spectacle Le monde renversé du collectif

Marthe. Cette œuvre scénique retrace l'historique de l'exploitation du corps féminin au service du

capitalisme, du Moyen Âge jusqu'à nos jours, et la manière dont ce phénomène a été

systématiquement occulté, voire plébiscité, par les « grands hommes » de chaque époque. Les

quatre auteures-comédiennes commencent leur spectacle à la manière d'une conférence puis

basculent rapidement dans une forme hybride où se succèdent de courtes scène de fiction dans

lesquelles Marthe, figure de la femme au fil des siècles, alternativement jouée par chacune des

interprètes, est confrontée aux différentes situations qui illustrent le propos, de la chasse aux

sorcières jusqu'à la maltraitance gynécologique.

Différentes formes de brouillons, produits au fil du processus de création, sont exposés sur la

scène comme des affichettes reproduisant des images extraites de leurs recherches iconographiques

ou un panneau reprenant le plan qui a servi à organiser les différentes scènes au fil des répétitions.

Au-delà des traces matérielles, le procédé du théâtre dans le théâtre permet de mettre en scène des

discussions qu'ont eues les quatre auteures-comédiennes au moment de l'écriture scénique. C'est

métaphoriquement leurs propres excréments auto-produits qui font office d'aliment. Par ailleurs, à

différentes reprises, des traces produites pendant le temps de la représentation ne sont pas évacuées

du plateau mais conservés d'une scène à l'autre. À travers l'analyse de trois exemples (un costume, un

accessoire et l'identité du personnage principal), nous décrivons le passage, pour les signes véhiculés

par ces éléments retenus, du statut iconique au statut symbolique, permettant ainsi leur traitement

digestivo-poïétique (la digestion de l'excrément). Si l'appareil digestivo-poïétique mis en place dans

Le Monde renversé est capable de réintégrer dans son processus ce qui aurait logiquement dû en être

évacué, c'est parce qu'il ne cesse pas de se reconfigurer et de se renverser comme un sablier. Ce qui,

par dissonance, s'était dédoublé en créant deux espaces de perception distincts, est redéfini pour

résonner harmonieusement au niveau de la signifiance. Enfin, de nombreux éléments sont, après
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usage, soigneusement entreposées à un endroit précis de la scène, que les interprètes disent

« sanctuarisé », dans une démarche quasi muséale qui renvoie à la fois au lien paradoxal

qu'entretiennent la sainteté et la souillure dans l'imaginaire collectif et à la figure de la sorcière,

centrale dans le spectacle.

Au niveau du code organisateur, il s'agit de mettre en acte l'affirmation que ce qui a été fait (les

faits passés ou l'excrément, ici la condition de la femme dans l'histoire) peut être défait et refait  :

c'est un décodage pour un réencodage. Le collectif Marthe met en scène les aller-retours d'un trajet

digestif inversé : ce qui devrait être évacué est retenu sur scène pour être ensuite digéré ; les

brouillons et les traces du processus digestivo-poïétique sont des sortants qui deviennent des

entrants. C'est ainsi toute l'histoire de la femme qui, une fois mise en pièce, est reconstruite pour

être repensée, réévaluée collectivement en direct. Au plateau, les quatre interprètes s'emparent

décidément bien du mythe des sorcières pour lever le mauvais sort fait aux femmes puisque

métaphoriquement, plutôt que d'évacuer des excréments, elles nous proposent de les faire remonter

jusque dans l'appareil digestif pour les digérer à nouveau : dans ce Monde renversé, la rumination

passe par la bouche d'en bas.

Le travail de Claude Régy nous permet ensuite d'envisager la tentative d'une digestion pure,

sans production d'excréments. Métaphoriquement, mais peut-être aussi littéralement, dans une

démarche théâtrale qui ne cache pas ses ambitions spirituelles - quitte à être pris pour un mystique -

Claude Régy propose aux spectateurs de digérer l'idée de leur propre mort en mettant leur corps et

leur esprit au diapason de l'état créateur de l'auteur du texte théâtral. Régy repense les rapports du

corps et de l'esprit dans une organicité que nous relions à notre réflexion sur la pulsion et l'irruption

organique d'un représentant psychique, d'un incréé, au moment du saisissement créateur théorisé par

Anzieu. Il veut emmener acteurs et spectateurs à rebours de l'acte de création de l'auteur, juste avant

cette incursion du corps dans l'esprit, et donc avant la « mort » de l'incréé à l'entièreté de ses

possibilités d'être, avant la création et l'incorporation du code organisateur dans le corps de l'œuvre

écrite. Cela équivaut à revenir en amont d'une digestion originelle, au seuil de la première « mort

créatrice ». Sans en passer par une extériorité matérielle, il s'agit de faire passer d'une intériorité à

une autre, à travers l'acte théâtral, une force imperceptible qui va s'inscrire durablement dans l'esprit

et le corps des spectateurs. Cette force, puisée dans un retour en amont de l'écriture textuelle, va

leur permettre d'entreprendre l'écriture de leur propre texte spectaculaire à la manière de l'auteur. Ils

produiront ainsi des traces de l'imperceptible, censées être assez floues pour échapper à toute

interprétation définitive qui marquerait la fin du processus digestivo-poïétique et donc la production

d'un reste à évacuer. Autrement dit, l'aliment textuel, dédigéré par le geste théâtral, est changé en
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nutriment infini. Il fait alors l'objet d'une digestion pure, sans fin, et donc sans production

d'excrément. Le spectacle mort continue de vivre dans un ensemble de traces mnésiques, un

souvenir qui n'en finit plus de lui redonner forme, vie.

La démarche de Régy, qui consiste à créer à partir de l'imperceptible de la mort et de la vie,

revient métaphoriquement à se nourrir de l'immangeable, au sens où le nutriment pur serait

immangeable car situé dans un lieu et temps où il n'est pas encore incorporé à l'aliment (qui lui seul

est mangeable). C'est ainsi qu'il s'affranchit des problématiques de rétention et d'évacuation que

nous avons évoquées avec le collectif Marthe : il ne travaille pas sur la trace de ce qui est perçu

mais sur la trace de ce qui n'a pas été perçu ; non pas la trace du texte et de sa lecture (où la mort

rejoint l'excrément) mais la trace de l'inconscient qui l'a créé, « cette part d'inconscient déposée dans

l'écrit35 ».

Pour se faire, et c'est ce que nous illustrons en faisant référence à ses deux mises en scène de la

pièce de théâtre Intérieur, de Maurice Maeterlinck en 1985 et 2013, Régy exige des spectateurs un

travail de même nature que celui des acteurs : le retours à l'état d'esprit et de corps qui a été celui de

l'auteur au moment de l'écriture. C'est la poursuite de cet objectif qui explique la construction de ses

mises en scène autour du rapport scène-salle, la dématérialisation de l'espace théâtral par la

scénographie et la lumière (construction d'un espace mental) et le recours au ralenti du mouvement

et de la parole. Au contraire de l'irruption qui est une dynamique centrifuge par rapport à l'œuvre

scénique, Régy travaille à la configuration d'un appareil digestivo-poïétique générant une

« dynamique centripète36 », ce que nous retrouvons également chez Antonin Artaud.

Il serait bien difficile de cartographier l'ensemble des usages, multiples et parfois

contradictoires, qu'Artaud a pu faire des mots relatifs à la digestion et à la description du processus

créateur. Au sein de ces fluctuations, nous proposons cependant quelques correspondances en

partant de ce qu'Artaud nomme « chair ». Nous abordons ainsi la relation de continuité qu'il établit

entre corps et pensée, notamment au sujet de l'acte créateur. Nous retrouvons l'idée d'une irruption

primordiale. Mais contrairement à Anzieu, Artaud ne semble pas concevoir l'existence d'un incréé

qui serait en demande d'être créé ; le plus souvent, ce n'est pas la chair qui se presse aux portes de la

conscience pour être interprétée, c'est la pensée qui surgit dans la chair à travers un réseau de nerfs

pour libérer ou subtiliser sa force, l'aspirer, et la re-jeter dans sa forme la plus pure possible au sein

de l'écriture. Mais ce « vol » n'est pas sans conséquence : il érode l'interface entre l'esprit de la chair

et la pensée, la membrane sur laquelle s'inscrit en palimpseste un processus de symbolisation

35 C. Régy, L'ordre des morts, Besançon, Les Solitaires Intempestifs, 1999, p. 46.
36 Chantal Guinebault-Szlamowicz, « À la recherche de l'espace mental » , dans M.-M. Mervant-Roux (dir.), Claude

Régy, Paris, CNRS Éditions - coll. « Arts du spectacle / Les voix de la création théâtrale » n° 23, 2008, p. 51.
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qu'Artaud cherche donc sans cesse à avorter, tant il coûte « chair ». C'est ainsi que Camille

Dumoulié analyse le dilemme d'Artaud qui ne peut pas s'empêcher d'écrire et donc d'altérer cette

membrane. Artaud n'est pas seul à puiser dans sa chair. Il est hanté par une sorte de double : l'être,

trop lâche pour se construire un corps, passe par la pensée d'Artaud et dévore sa chair ou ce que lui,

pour écrire, entreprend d'en retirer. Cette (dé)possession est dénoncée comme une digestion

agressive dont il est la victime. L'être digère la pulsion, lui donne une forme finie, la transforme en

concept. Cette tyrannie digestive est aussi celle du corps organique, fini, où chaque organe est

asservi à une fonction bien déterminée, à l'image de la société bourgeoise : Artaud lui oppose le

rêve d'un corps infini, le « corps sans organes » d'un homme libéré.

La question de l'excrétion est un thème qui revient constamment dans les écrits d'Artaud.

L'anus, orifice asexué, est mis en avant avec une grande insistance, jusqu'à effacer la génitalité du

corps. Il permet à Artaud de dessiner l'image d'un être humain complet, non castré par la différence

des sexes, et donc réconcilié avec l'infini des possibles de la chair. Selon Guy Rosolato, l'intérêt

d'Artaud pour l'excrétion s'explique du fait d'une « théorie digestive de la grossesse et de

l'accouchement37 ». Voilà comment le tube digestif est réhabilité aux yeux d'Artaud : il va pouvoir

répondre à son fantasme d'auto-engendrement (par l'anus). Cela s'explique aussi du fait que

l'excrément n'est pas considéré comme un déchet du processus digestif mais comme le résultat du

catabolisme corporel, l'expulsion des parties mortes du propre corps d'Artaud. Cela éclaire les

déclarations par lesquelles il associe son « moi » et son œuvre à un excrément. Cela correspond

aussi à l'économie de l'anorexie sainte : ni ingurgitation d'aliments, ni expulsion d'excréments. Dans

« une tentative mystique38 » qui définit son théâtre, Artaud cherche le salut dans un jeûne qui n'est

autre qu'une autophagie (Rosolato). Dès lors, l'excrément (mort) apparaît comme la preuve d'une

naissance avortée, et donc la réussite de l'acte de création tel que le conçoit Artaud.

D'autre part, l'excrément est ce qui marque et est marqué par la frontière séparant le dedans et le

dehors du corps,  tout comme sont séparés non-être et être, son et image. L'excrément porte en lui le

sceau de la séparation du moment où il a été expulsé. D'où l'enjeu de sa rétention, à l'intérieur

comme à l'extérieur. L'expulsion anale s'accompagne automatiquement de l'angoisse d'une perte et

d'un effondrement identitaire, ce que nous illustrons par l'étude de Paul les Oiseaux ou La Place de

l'Amour. Artaud semble chercher l'impossible entre-deux, une rétention à mi-parcours, dans

l'oblitération même de la membrane, dans l'étranglement du sphincter. L'œuvre-excrément, qui

nécessite d'être évacuée pour être au monde, est suspendue dans l'ici et maintenant de la séparation

en cours, dans un inachèvement formel qui tente de mettre au jour l'infini de la Chair jusqu’à la fin

37 G. Rosolato, « L'expulsion », Obliques, n° 10-11 : « Artaud », 1976 p. 45.
38 A. Artaud, « Manifeste pour un théâtre avorté », dans Artaud. Œuvres, Édition établie, présentée et annotée par 

Évelyne Grossman, Paris, Gallimard – coll. « Quarto », 2004, p. 233 (« Le théâtre Alfred Jarry 1926-1927 »).
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de la représentation. Entre évacuation et rétention, l'œuvre scénique est ce spectacle vivant qui

meurt dès qu'il est terminé, à moins de vivre dans le souvenir d'une mémoire qui, le recréant (le

digérant encore), continue de lui donner vie jusqu'au moment de l'oubli.

Comme pour tout, en termes de digestion, l'absolu n'existe pas ; au théâtre non plus. Toute

œuvre scénique a sa part d'irruption, de digestion-rumination, de rétention et d'évacuation, de par

ses caractéristiques propres et aussi du fait de la subjectivité des artistes et des spectateurs qui

participent à sa réalisation. Dans la continuité de notre travail, il semble possible de définir

différents critères en lien avec l'histoire personnelle, l'ancrage culturel, l'âge et les expériences

artistiques et spectatorielles antérieures, pour dresser le profil de spectateurs plus ou moins disposés

à entrer dans une dynamique d'irruption, de digestion mais aussi de rétention, en lien avec une

œuvre scénique particulière. Mais encore faudrait-il considérer de manière distincte la question du

goût et celle des capacités digestivo-poïétiques.

Si l'irruption, par effet de choc, peut être bénéfique pour aboutir à certaines prises de

conscience, si elle peut même participer positivement à une dynamique de digestion par effet de

soupape (une sorte d'éructation qui n'irait pas jusqu'au vomissement), la métaphore digestive nous

rappelle cependant que le vomissement n'est pas une solution viable sur la durée et que notre

appareil digestivo-poïétique a besoin, régulièrement, d'en passer par l'effort digestif pour continuer

de se renforcer et de croître.

En tant qu'artiste ou en tant que spectateur, à travers notre choix de participer à la réalisation

d'une œuvre scénique particulière, dans la recherche d'un rapport qui mêle, en proportions variables,

identité et altérité, chacun affirme aussi sa volonté d'entretenir un rapport particulier avec l'autre et

avec le monde. De l'irruption fusionnelle qui peut mener à la glorification ou au rejet des artistes et

de ce qu'ils présentent sur scène, jusqu'à la digestion qui invite au lâcher-prise et à l'émancipation

par l'imaginaire, ce sont différents choix de société qui sont ainsi préfigurés.

Par notre étude des processus de création et réception d'une œuvre scénique à travers la

métaphore digestive, nous ouvrons à une approche diététique du théâtre au niveau poétique et

éthique.
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