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Après avoir créé les spectacles L’envers et  
Lonely are the lonely roads, la compagnie 
Ici’bas relance sa recherche et ses questionne-
ments sur l’environnement extérieur, les 
espaces publics et sur le métissage des disci-
plines artistiques (cirque, danse, théâtre, scéno-
graphie, etc.) La compagnie a rassemblé huit 
artistes de divers horizons afin de mettre leurs 
idées en commun dans une création collective 
hors du commun. Animés par le désir de faire 
exploser la forme du spectacle et de percer le 
cadre théâtral, nous avons décidé de rassem-
bler nos expériences/qualités/tempéraments 
pour créer ce projet : Homonolith.!"#"$"%&'!
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INTRODUCTION
Homonolith est un objet artistique inédit, aux confins de la danse, du cirque, du théâtre et 
de l’installation performative. Un land art contemplatif et immersif. Cette performance 
engageante se déploie dans de grands espaces extérieurs naturels : prairies, collines, 
forêts. Homonolith investit chaque nouveau lieu de façon spécifique, l’écriture même de 
l'œuvre se réinventant au contact des différents paysages traversés.

Nous souhaitons inviter le spectateur à vivre une expérience unique et puissante. Nous les 
convions à la rencontre d’une œuvre rare, d'un parcours migratoire surprenant et 
organique oscillant entre réalité et représentation. À la rencontre de huit artistes déjouant 
leurs propres limites, à la rencontre d’autres spectateurs aussi, de structures énigmatiques 
et réconfortantes, d’une nature tantôt hospitalière, tantôt inquiétante... À la rencontre de soi. 
Homonolith est une pièce qui se regarde longuement parce qu’elle prend tout son temps 
pour se révéler.
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Nous avons fait le calcul. À nous huit nous avons cumulés sur l’année 2017 :

 nuits en chambres d’hôtel.
 nuits sur canapé ou matelas d’appoint à la générosité d’amis, de collègues.     
 nuits de camping, sauvage ou non.
 nuits à l’arrière d’un camion.
 nuits dans le train.
 nuits en yourte.
 nuits en avion.
  nuits sous un pont (c’est une longue histoire…)

PROPOS
À la porte de la maison qui viendra frapper ? 
Une porte ouverte on entre
Une porte fermée un antre
Le monde bat de l'autre côté de ma porte.
Pierre Albert-Birot,
Les amusements naturels

Un espace vierge est découvert, investi, peu à peu apprivoisé. Le besoin de s’abriter exhorte 
à la construction. À partir d'un matériel simple et unique -des poutres de bois brut de 2.32 
mètres de long- une architecture instinctive s’improvise et des maisons sous diverses formes 
s’érigent. Envies de verticalité sur le plancher des vaches. La question de la délimitation de 
l’espace surgit, celle de la propriété lui emboîte bientôt le pas. 

L’intime se révèle à l’abri des murs, qu’ils soient concrets ou imaginés. La vie se déploie, 
s’organise et se répète : la figure de la maison véhicule les images d’un quotidien fonctionnel 
qui accède au statut de rituel. 

Pourtant la sécurité du logis est fragile et éphémère. Que tombent les murs et l’errance 
reprend ses droits. De nouveau, chercher un abri, convoiter celui de l’autre... 

Ainsi vont les huit interprètes d’Homonolith, entre exil et enracinement les corps oscillent, 
s’égarent et se retrouvent, s’agglomèrent, devenant alors eux-mêmes les éléments d’un bâti 
organique avant de se perdre à nouveau. 

La maison, dans la vie de l'homme, évince des contingences, elle multiplie ses conseils de 
continuité. Sans elle, l'homme serait un être dispersé.
Gaston Bachelard, 
La poétique de l’espace
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NOTE D’INTENTION

Homonolith est un projet hors norme, nous l’avons souhaité ainsi. Sa forme unique, sa façon 
de se déployer dans l’espace et dans le temps nous ont poussé dès le début de nos 
recherches à questionner les codes propres au dispositif théâtral. Nous avons choisi de 
démonter ces mécanismes afin de pouvoir repartir de zéro. Tout remettre en question donc, 
d’abord par bravade, mais bientôt par intérêt pour les interrogations que cette petite révolution 
suscitait chez nous.

Remettre en question jusqu'à leur structure même les mécanismes de représentation 
qu’adopte notre objet spectaculaire. Interroger ainsi le rapport du spectateur à l'œuvre, son 
degré d'implication. Penser celui-ci de manière non linéaire, mais plutôt comme un parcours 
changeant et accidenté. Il ne s'agit donc pas de donner au spectateur en début de 
représentation des clés qui lui serviraient de règles du jeu dans son positionnement face à 
l’œuvre, mais bien de le placer dans un état d’éveil face à l’imprévisibilité du cheminement 
proposé. 

Pour ce faire, nous jouons sur la place du spectateur, son positionnement concret quant au 
sujet qu’il lui est donné d’observer. Comment son écoute se modifie-t-elle selon qu’il observe 
une scène ayant lieu à quelques mètres de lui, ou à une distance beaucoup plus 
conséquente ? Dans quel état de contemplation est-il selon qu'il est assis au milieu d'autres 
spectateurs, face à une matière clairement délimitée dans l'espace, qu'il peut se déplacer plus 
librement autour des sujets, à la manière d'un visiteur d'exposition, ou encore qu'il se retrouve 
à devoir suivre une action en mouvement à travers les bois ? 
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Les modes de vie inhérents à nos professions artistiques, emprunts d’un nomadisme contem-
porain et globalisé, ne sont pas pour rien dans notre décision d’aborder les questions de l’es-
pace privé, de mettre en question la prépondérance de l’habitat dans la constitution de notre 
être intime et social : dis-moi comment tu habites et je te dirai qui tu es.

Qu’en est-il alors de ceux qui n’habitent nulle part ? De ceux qui ont perdu leur logis ? Est-il 
possible d’emmener avec soi sa demeure lorsqu’on part ? Homonolith interroge notre rapport 
au foyer et fait écho aux flux migratoires qui secouent le monde.



NOTE D’INTENTION 
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Le rapport au temps participe également à ce bouleversement, ainsi nous proposons un format 
relativement long, nous permettant d'expérimenter au sein d'un même cadre des durées de temps 
d’actions diamétralement opposés, jouant parfois de l’efficacité virtuose des corps que nos 
parcours d’acrobates ou de danseurs nous autorisent, mais aussi de moments où le temps 
semble s’étirer, les actions se diluer ou se répéter à l'infini. Cette inclusion du temps réel dans 
l'œuvre nous permet aussi de profiter des différentes qualités de lumières et d'ambiances 
qu'offrent un début de soirée, une tombée du jour et une nuit profonde.

La nature même de l'implication du spectateur se veut multiple, alternant entre des temps 
d'observation pure, des moments de partage plus direct : marcher ensemble à travers champs 
ou forêt, échanger une soupe autour d'un feu, ou des propositions de participation plus 
impliquantes physiquement, soutien d'une structure, construction, destruction d’une autre. 

À chaque représentation, Homonolith se réinvente au contact des différents espaces qui 
l’accueillent. Le spectacle se veut suffisamment flexible pour se redéfinir afin d’épouser les 
aspérités des paysages qui lui serviront d’écrin, comme le bernard l’hermite se contorsionne pour 
ne faire qu’un avec la nouvelle coque qui lui servira de demeure. Il s’agit de jouer sur les angles 
de vue, les perspectives, plongées et contre-plongées propres à chaque lieux que nous croisons. 
La matière même du spectacle s’adapte également en fonction des caractéristiques uniques de 
chacun des environnements abordés. Nature et irrégularité des sols, position et forme des arbres 
et forêts, branches mortes, pierres et autres matériaux naturellement présents in situ deviennent 
autant d’éléments de jeu, de prétextes à réécriture.    

Enfin, la construction même du spectacle s’applique à brouiller les pistes entre matériaux écrits et 
improvisés. Les différents éléments qui le composent (fragments chorégraphiques, actions 
concrètes de construction ou de déconstruction, images génératrices de jeu) s’entremêlent 
comme autant de strates fragmentaires dont nous nous attachons à flouter les frontières. Tout y 
fait retour : actions, personnages, situations, mouvements et espaces sont autant d'empreintes se 
superposant les unes aux autres sur le mode de la répétition et de la variation pour finir par 
dessiner une réalité anamorphique. 

   Ainsi, entre exil et enracinement, solitudes emmurées et constructions 
sociétales, adieux déchirants et retours perpétuels, frontières 
infranchissables et espaces infinis, les histoires d'Homonolith se racontent 
par le biais d'une narration tentaculaire, procédant par accumulation de 
sensations et de sens. 

Au travers de ces choix artistiques parfois radicaux, Homonolith se révèle 
être une aventure artistique et humaine hors normes. Les questionnements 
qui découlent de nos périodes de recherche nous animent et nous lient dans 
un investissement jubilatoire et précieux. Les réponses audacieuses que 
nous leur avons apporté ont garanti au projet une qualité unique 
d’exploration et d’engagement. Homonolith est pour nous une aventure 
singulièrement passionnante, comme elle le deviendra pour les spectateurs 
qui se risqueront à croiser son chemin.    



De même que l’Homme s’adapte à toutes les situations, son habitat se transforme au cours de 
son évolution et des contextes de son existence. La scénographie d’Homonolith entend suivre ce 
principe de métamorphose et de réinvention pour une structure d’habitation en constante 
redéfinition.

La base de la scénographie : le squelette d’une maison au toit pentu à deux pans. Tous les 
éléments qui constituent cette maison standard, cette maison “modèle” sont identiques : des 
poutre de bois brut de 2.32 mètres de long. De cette simplicité, de cette conformité naissent petit 
à petit de nouveaux habitats qui réutilisent les poutres de bois de la maison “modèle” pour 
repenser des habitats, des contextes de vie. Ainsi nous passons d’une maison européenne 
sédentaire normalisée à tout un vocabulaire de structures, de lieux de vie. Tour à tour tas de bois, 
tipi, assemblage en équilibre, construction géométrique complexe ou structure biomorphique, ces 
refuges contextualisent et conditionnent les interactions entre les personnages.

Si la forme de l’habitat se transforme selon son contexte, il est naturel qu’Homonolith pose 
également la question de l’environnement. Un champs, un bois, un paysage, un environnement 
dans lequel l’Homme décide d’habiter. Quels sont les vecteurs qui définissent la construction d’un 
habitat dans un environnement donné ? Comment trouver sa place dans un milieu naturel qui 
répond déjà à ses propres codes ? Faut-il redéfinir le contexte ou s’en laisser imprégner et s’y 
adapter ? Et qu’en est-il du nomadisme, cette pratique qui consiste à constamment réinventer son 
habitat selon l’environnement dans lequel on se trouve ? Peut-on emmener son habitat dans 
n’importe quel environnement ou doit-on le redéfinir à chaque fois ? Comment créer un lieu de 
vie humain avec des poutres de 2.32 mètres de long, dans un environnement d’herbes, d’arbres, 
de nature ?
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La scénographie d’Homonolith propose ainsi une réflexion 
sur les principes mêmes de la construction d’un habitat pour 
l’homme. L’utilisation d’éléments tous identiques place les 
personnages dans la nécessité d’une grande créativité et 
ingéniosité pour une constante réinvention des formes et 
techniques de fabrication. Faisant autant appel à des 
principes ancestraux comme l’assemblage simple qu’à des 
techniques d’ingénierie complexes comme la tenségrité, les 
habitats qui naissent de cette créativité et de cette ingéniosité 
se veulent des tentatives d’unir un savoir-faire technique 
développé tout au long de l’évolution humaine et une 
capacité d’adaptation à tous les contextes et 
environnements.

Au delà de la scénographie qui doit s’adapter aux différents 
environnements qu’elle traverse tout au long de ce spectacle 
longue durée, c’est toute la création de lieux théâtraux qui 
doit constamment se réinventer. Le rapport entre scène et 
public est donc aussi protéiforme que la scénographie. Les 
spectateurs sont tour à tour invités à s’asseoir dans un 
rapport frontal à la scène, en cercle autour d’un feu qui les 
unit aux personnages, à évoluer de manière libre autour 
d’un lieu de spectacle, à traverser champs et bois à la 
découverte de nouveau habitats et à participer activement à 
la construction d’un endroit de vie collectif. Il nous semblait 
important de questionner la place du spectateur à chaque 
fois que nous questionnons le contexte de la scénographie. 
Dans un esprit d’évolution constante, le spectacle propose 
ainsi au public un objet aux formes et conventions multiples, 
à l’image de l’évolution de l’Homme et de son habitat.

La scénographie d’Homonolith propose donc une 
exploration de l’habitat, de son histoire et de ses futurs 
possibles. Se poser la question de l’habitat, c’est se poser la 
question des architectures et structures qui permettent le 
développement de l’Homme et la création de sociétés.
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 Créateurs et interprètes

MATHIAS REYMOND

CHRISTINE DAIGLE

PABLO VALARCHER

Après quinze ans de formation en ballet classique et une forma-
tion collégiale en photographie à Montréal, Christine trouve sa voie 
dans la danse contemporaine. Elle entame sa formation profes-
sionnelle à l’École de danse contemporaine de Montréal d’où elle 
sort diplômée en 2014. Durant ses études, elle travaille profes-
sionnellement comme danseuse dans l’Opéra La damnation de 
Faust de Robert Lepage (CA). Sa carrière d'interprète débute avec 
la compagnie O Vertigo (CA) et parallèlement avec plusieurs pro-
jets émergents dont CO des chorégraphes Évelyne Laforest et 
Rémi Ouellette ainsi que Mandala du collectif de danse Quantum. 
Son intérêt de toujours pour le mouvement acrobatique sera 
nourrit et développé par la fondation de la compagnie Ici'bas qui 
fusionne danse, cirque et arts performatifs. Elle collabore égale-
ment avec des compagnies de cirque en tant que voltigeuse et 
danseuse, notamment avec Scintilla de la compagnie Cirqu'en 
Choc (CH) et Que nous soyons de la metteure en scène Claudel 
Doucet (CA).

Originaire de Suisse, Mathias sort diplômé de l'École de cirque de 
Québec en mât chinois et porteur de jeux icariens en 2012. À sa 
sortie d'école, il contribue à la création du collectif À Sens Unique. 
En parallèle au collectif, il se greffe à différents projets dont Les 
chemins invisibles du Cirque du Soleil, l'Opéra La damnation de 
Faust de Robert Lepage et les G.O.P. variété, un cabaret en Alle-
magne. En 2015, il co-fonde la compagnie Ici'bas, qui fusionne 
danse, cirque et arts vivants. Affamé d’art, il s'intéresse particulière-
ment à la recherche du mouvement, que ce soit en acrobatie au 
sol, en partenariat ou encore sur son agrès qu’est le mât chinois. 
Il développe cette recherche à travers les projets de la compagnie 
et des projets indépendants tels que Scintilla de la compagnie 
Cirqu'en Choc (CH), Le Songe d'une nuit d'été du théâtre Le 
Trident (CA), Que nous soyons de la metteure en scène Claudel 
Doucet (CA) et Bosch dreams des 7 doigts de la main (CA).

Né à Paris en 1990. Plusieurs artistes dans ma famille m’ont 
exposé très tôt aux arts vivants et au mode de vie nomade qui les 
caractérise. Je commence à pratiquer l’acrobatie adolescent alors 
que j’accompagne ma mère en tournée avec le Cirque du Soleil. 
Je suis une formation professionnelle en acrobatie et bascule 
coréenne à l’École nationale des arts du cirque de 
Rosny-sous-Bois puis à l’École nationale de cirque à Montréal. 
Depuis, j’ai eu l’occasion de me produire dans différents contextes, 
depuis des cabarets en Autriche, Afrique du Sud ou Espagne, à 
l’interprétation de pièces des 7 doigts de la main et du Cirque 
Éloize, en passant par des tournées avec le Cirque du Soleil. Au-
jourd’hui je m’intéresse à la création et aux formes contempo-
raines du cirque. 



RACHEL SALZMAN

EMILE PINEAULT

10

CONSTANCE BUGNON

Originaire de Suisse, Constance découvre le cirque très jeune. A 
15 ans, elle intègre la formation professionnelle de l’école de 
cirque de Québec où elle se spécialise en mât chinois solo et duo. 
Attirée par la création et les nouvelles expériences, elle participe à 
la fondation du Collectif à Sens Unique en mai 2012. Après sa 
sortie d’école en 2015, elle prend part à la tournée du Cirque 
Starlight, puis participe au First International Youth Circus Festival 
en Mongolie et se voit récompensée du prix Best Performance. 
Elle continue son parcours et se joint à différents projets tels que 
Control pièce de danse contemporaine de la Company Idem et la 
Cérémonie de clôture des championnats du monde de sports 
aquatiques. Elle travaille avec la Compagnie Ici’Bas, où elle est 
engagée comme interprète pour le spectacle L’envers (tournée 
2016) puis pour le trio Lonely are the lonely roads. En 2018, elle 
intègre le collectif de mât chinois Entre nous pour la création de la 
pièce Le Grenier. À travers ces différentes expériences en cirque, 
danse et autres, Constance s’intéresse particulièrement à la jonc-
tion des formes d’expressions scéniques.

Emile Pineault découvre le cirque à l’âge de 4 ans à L’École de 
cirque de Québec, où il entame, quelques années plus tard, sa 
formation professionnelle. Il rejoint ensuite l’École nationale de 
cirque de Montréal et y termine son cursus en 2014. En 2012, il 
crée, avec quatre autres artistes de cirque et la metteure en scène 
Johanne Madore, le spectacle Croisé, notamment présenté à La 
Tohu et au Festival Montréal Complètement Cirque. De 2014 à 
2016, Emile intègre la compagnie montréalaise Les 7 doigts de la 
main, sur le spectacle Cuisine & Confessions, avec qui il tourne à 
l’international. Il travaille présentement sur son propre spectacle 
solo, mélangeant acrobatie et danse. Emile souhaite y gommer les 
frontières entre les disciplines artistiques, tout en questionnant leurs 
codes. De plus, il participe ponctuellement à des productions de 
danse, théâtre et cirque, avec différentes compagnies internatio-
nales (Cirk La Putyka (CZ), le Théâtre du Trident (CAN), Compa-
gnie Ici’bas (CH), etc).

Née et élevée à New York City, Rachel grandit en dansant, mais a 
toujours rêvé du cirque. Pendant quatre ans, elle travaille pour des 
compagnies de danse à NYC, et en 2012, elle déménage à Mon-
tréal et découvre la roue cyr à l'École nationale de cirque de Mon-
tréal. Après sa graduation en 2015, elle travaille pendant deux ans 
avec le Cirque du Soleil en tant qu’interprète dans le spectacle 
Luzia. Par la suite, elle rejoind des collaborateurs de longue date, 
la Compagnie Puéril Péril, à Lyon, afin d’intégrer leur nouvelle 
création, L'autre.
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ANGELA RABAGLIO

DIMITRI HATTON

Angela Rabaglio est une chorégraphe/danseuse freelance d’ori-
gine Suisse vivant à Bruxelles, Belgique. Elle a suivi une éducation 
en danse à l’Amsterdam Hoogeschhool voor de Kunsten et obtenu 
son Diplôme de Bachelor en 2013. Ensuite, Angela composa sa 
première pièce solo, Wind-up birds and polaroids, avec laquelle 
elle performa dans plusieurs festival en Europe. Elle reçu notam-
ment pour son travail le prix de l’encouragement au Festival ‘Barnes 
Crossing Solo Duo’ à Cologne ainsi que le prix du public au ‘Szolo-
Duo Festival’ à Budapest. Depuis, elle s’est engagée dans une nou-
velle collaboration avec le musicien et danseur/chorégraphe Micaël 
Florentz. Ensemble, ils ont fondé la compagnie Tumbleweed et sont 
aujourd'hui en pleine création de leur première grande production 
‚The Gyre. Depuis 2014, elle danse avec la compagnie Alias à 
Genève (Guilherme Botelho) et avec la compagnie Autre MiNa à 
Montpellier (Mita Fedotenko). Elle a également travaillé et collaboré 
avec, Itamar Serussi, Chris de Feyter, Ingrid Berger Myhre, Tanzplan 
Ost (LaborGras et PearsonWidrig dancetheater) et participé à de 
nombreuses performances d‘improvisation avec le collectif Bloom 
(musique jazz expérimental) et le musicien Suisse Simon Berz 
(‘Monstergroove’). Elle a aussi été initiatrice d’une plateforme d’im-
provisation nommée Imperf.Act à Bruxelles. Grâce à de nombreux 
apprentissages en danse ainsi que d’autres influences (Arts mar-
tiaux, Escalade, Dabke, Yoga) elle développe sa propre pratique 
physique. Fascinée par le détail, la précision dans chaque geste, la 
fragilité du corps dans son épuisement, la bestialité et l’imprévisible, 
elle cherche à combiner les traditions nouvelles et anciennes. 

Il rejoint en 2009 le spectacle Zaïa du Cirque du Soleil en tant que clown. En 2011, il crée Not today 
au CCNO (direction Josef Nadj). En 2014, il rejoint les 7 Doigts de la main et Randy Weiner pour la 
création de Queen of the night au Diamond Horseshoe (Paramount Hotel, New-York, off broadway) 
Le spectacle a remporté le Drama Desk Award « Unique Theatrical Experience ». En 2016, son duo 
avec Satchie Noro, Bruissements de pelles est accueilli en Avignon par le dispositif La Belle Seine 
St-Denis, et il reçoit avec Jess Love le prix « Original New Circus Award » du Melbourne Fringe Festi-
val pour la mise en scène de son dernier spectacle solo Notorious Strumpet and dangerous girl. En 
2017, Il chorégraphie et performe pour la création anglaise de Mohamed El’Khatib Stadium UK, au 
Birmingham Repertory Theatre EndFragment.

Dimitri Hatton est un humoriste physique novateur, danseur et 
acteur. Il créé depuis 2001 des spectacles interrogeant notre pré-
sence au monde, la complexité des rapports humains ou la puis-
sance de nos conflits internes. C’est dans ce cadre que naît en 
2002 son personnage clownesque, aperçu depuis sur la scène du 
Samovar lors du festival des clowns, des burlesques et des 
excentriques à Paris en 2005, 2006 et 2007, puis partout en 
France mais aussi au Brésil, en Inde, en Italie, en Islande, au Da-
nemark, en Allemagne, en Chine, aux États-unis ou en Australie. 
Si la matière première de ses créations reste la comédie visuelle, 
les champs artistiques se multiplient au gré des expériences. Son 
univers s’ouvre sur la danse, la musique ou la vidéo. Il travaille 
également comme interprète ou metteur en scène pour différentes 
compagnies et formations : Les Sept doigts de la main, Le Cirque 
du Soleil, Mohamed El’Khatib (Collectif Zirlib), La soirée, Randy 
Weiner, Jay Gilligan, Jess Love, La Cie Off, Satchie Noro, Roberto 
Negro, Adrien Chenebault et Valentin Ceccaldi (Tricollectif) et 
Clowns sans frontières.
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JULIEN BRUN

Julien Brun est un créateur scénique aux multiples outils, tour à tour 
scénographe, concepteur lumière, metteur en scène et concepteur 
d’architectures temporaires. Il s’intéresse à la fusion des modes 
d’expressions scéniques et à la création d’œuvres nouvelles. Il est 
diplômé de l’École nationale de théâtre du Canada, école qui lui a 
apporté un bagage artistique et technique important. Julien Brun 
poursuit aujourd’hui son travail de recherche et d’exploration ainsi 
que sa collaboration avec des metteurs en scène, directeurs artis-
tiques et concepteurs d’Amérique du nord et d’Europe. Ceci, par le 
bais de la création d’œuvres scéniques multidisciplinaires avec sa 
compagnie insanë ; de la création d’univers visuels pour la danse, 
le théâtre, le cirque et l’opéra ; du conseil artistique, architectural et 
logistique à plusieurs événements culturels ; et de l’enseignement 
dans plusieurs écoles d’art européennes et nord-américaines. 
www.julienbrun.net

Scénographe et concepteur d’éclairage

CONTACT COMPAGNIE 

http://www.cieicibas.com

Rue de L’Observatoire 7Adresse

Site internet

CH-1450 Sainte-Croix

Cie Ici’Bas
Mathias Reymond  
cieicibas@hotmail.com
+33 (0)7 72 10 38 52


