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Seul en scène
Durée 50 min 

Prévu pour tout type d’espace accueillant
 ( version salle / version espace public )

Pour tout public dès 6 ans
Jauge indicative 250 

Ecriture et Interprétation  Jonathan Charlet
Ecriture et Mise en scène Alexandra Schmitz

Regard extérieur  Hélène Leveau 
Regard acrobatique Clotaire Fouchereau

Arrangements sonores Matthieu Bonnecuelle
Costume Iorhanne Da Cunha et Romane Cassard
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Le spectacle

Dans la discipline du main à main, , le voltigeur qui s’élève et virevolte attire tous les
regards par ses mouvements aériens. Pourtant, derrière chaque voltigeur se cache
un porteur solide, ancré au sol, qui garantit la sécurité, absorbe le poids et prend des
risques.  Ce spectacle met en lumière la figure du porteur, où la fragilité et la force se
rencontrent dans une danse intime et essentielle



Ce spectacle est avant tout une exploration intime du rôle du porteur dans l'acrobatie
: un rôle souvent mal compris, parfois même effacé, mais pourtant essentiel. Dans la
discipline du main à main, le voltigeur qui s’élève et virevolte attire tous les regards
par ses mouvements aériens. Pourtant, derrière chaque voltigeur se cache un porteur
solide, ancré au sol, qui garantit la sécurité, absorbe le poids et prend des risques. Ce
spectacle cherche à renverser cette dynamique habituelle pour mettre en lumière le
porteur et sa relation avec son partenaire.

Dans ce solo, le partenaire et voltigeur est un tapis de réception. Objet apparemment
simple et banal, il symbolise profondément la fonction du porteur dans le monde du
cirque. Ce tapis devient l’analogie de l’artiste porteur : il absorbe les chutes, encaisse
les impacts et agit comme un partenaire constant, reflétant l’un l’autre.

Utiliser ce tapis comme partenaire de travail nous permet de réinterroger la relation
entre le porteur et le voltigeur. À travers les portés et les mouvements acrobatiques,
une nouvelle dynamique émerge, où le tapis devient tour à tour soutien, allié et
confident. Cette relation met en lumière toute la complexité du rôle du porteur :
l’effort physique, les blessures, la responsabilité, la peur, la complicité, la joie partagée
et l’attachement à son partenaire. Le lien entre le porteur et le tapis se transforme en
métaphore des relations humaines, où l’empathie, la confiance et le besoin de
reconnaissance s’entrelacent avec la douleur et parfois le sacrifice.

Le tapis devient à la fois le reflet de l’artiste, son alter ego et une extension de lui-
même, incarnant à la fois la charge qu’il porte et le lien indéfectible qui l’unit à son
partenaire.

Tout au long du spectacle, le porteur traverse une série d’épreuves. À travers sa danse,
son acrobatie et ses portés, il révèle une facette de lui-même souvent invisible. Les
blessures, qu'elles soient physiques ou émotionnelles, apparaissent comme des
marques indélébiles laissées par cette vie de soutien.

L’empathie, la confiance, le risque et l’attachement sont au cœur de cette œuvre.

«  Mieux vaut porter sA

croix que la traîner  »

La note d’intention 
Par Jonathan Charlet et Alexandra Schmitz, 
co-auteurs
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La scénographie
Nous avons choisi une scénographie épurée, avec un espace délibérément contenu.
L’aire scénique, de dimensions modestes ( 6m X 6m ), se caractérise par sa sobriété. Au
centre, un carré noir de 3m x 3m attire l’attention, entouré d’un contour gris clair qui
délimite et encadre l’action. Cette géométrie rigoureuse, associée à ce contraste subtil
entre le noir et le gris, crée une structure visuelle forte et presque minimaliste,
recentrant l’attention sur les événements qui se déroulent sur scène.

Le choix du tapis rouge, placé au cœur de cette scénographie, revêt une signification
particulière. Dans cet environnement aux couleurs discrètes et aux formes simples, le
rouge émerge avec une intensité saisissante. Il devient un point focal visuel, un
élément vibrant qui capte et attire le regard du spectateur.

Pour ce spectacle, nous avons choisi de placer le public en configuration
quadrifrontale autour de la scène. Ce choix va au-delà de l’esthétique ; il est
profondément ancré dans l’identité de notre création, qui s’inspire des marqueurs du
cirque. Cette disposition évoque le chapiteau traditionnel : le public est entouré par
l’action, immergé dans l’énergie de l’œuvre. Elle renforce ainsi le lien direct entre
l’artiste et les spectateurs, favorisant une plus grande proximité.

Le quadrifrontal crée également un espace scénique unique, invitant à un nouveau
dialogue entre artiste et public, où chacun fait partie d’un même cercle d’attention. À
la manière d’un ring, la forme de la scène et la disposition du public génèrent une
tension permanente. Ce cadre martial intensifie la dramaturgie du spectacle,
évoquant une arène où chaque geste est observé sous tous les angles et où l’artiste se
livre pleinement.

La Disposition Quadrifrontale
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Être porteur, c'est aussi être à l'écoute de l'autre, faire preuve d'une empathie
profonde qui me permet de ressentir avant même de voir. C'est une connexion
subtile, un dialogue silencieux entre mon corps et celui de l'autre : je perçois la
moindre hésitation, la tension dans un muscle, une respiration légèrement plus
rapide, et je m’adapte, je compense, je m’accorde. Une alchimie fragile se tisse dans ce
lien, créant une forme d'intimité où les mots deviennent superflus, car tout se joue
dans l’instant, dans le mouvement, dans l’action. De cette connexion naît une
confiance profonde et essentielle.

Pour qu'il y ait de la confiance, il est essentiel qu'il y ait du risque : c'est ce risque qui
confère au saut son importance et son urgence. Chaque porté, chaque lancé devient
une négociation avec le vide… On ne sait jamais vraiment ce qui va se passer, et c'est
précisément dans cette incertitude que réside la magie de l'acrobatie. Le danger est
tangible, mais c'est aussi ce qui rend l'acte artistique si vivant. Et lorsque tout s’aligne,
lorsque le mouvement est juste, ce danger imminent et écrasant disparaît. Il ne reste
alors que la sensation pure d'être parfaitement à sa place, en équilibre entre le sol et le
ciel.

Ce rôle de présence implique d’être pleinement là pour l’autre, de soutenir, de porter,
de rattraper. Ce pacte silencieux constitue une promesse que l’on se fait à soi-même
et à son partenaire. Il y a une forme de beauté dans cette invisibilité, dans ce rôle
souvent effacé mais pourtant indispensable. Porter, c’est être le socle sur lequel tout
repose, celui qui garantit la sécurité et permet à l’autre de voler. C’est cette dualité qui
m’inspire, cette tension entre la force brute et l’émotion pure, entre la blessure et la
beauté du geste. En fin de compte, être porteur, c'est accepter d'être à la fois le
fondement et l'ombre, celui qui permet à l’autre de s’élever tout en ne quittant jamais
le sol.

Mon rapport 
a la Discipline

Être porteur, c'est vivre dans un corps à la fois ancré et
dynamique, capable de soutenir et parfois de céder
sous le poids des autres. Chaque jour, je ressens les
limites de ma chair, les tensions et les blessures laissées
par le temps et les impacts. Ces lésions agissent comme
des cicatrices invisibles, inscrites dans mes
mouvements. Elles ne symbolisent pas seulement une
faiblesse, mais témoignent également de ma
persévérance et de mon expérience. La douleur devient
ainsi un murmure constant qui, loin de me freiner, me
pousse à aller toujours plus loin.
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https://www.youtube.com/watch?v=HeeNlg74oZk

