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RETOUR À ITAK

Le bruit cours. Il est rentré. Voilà vingt ans, qu’en promet-
tant un tissage qu’elle confectionne le jour et défait la nuit, 
Pénélope tient les prétendants de la couronne à distance. 
Vingt ans que les dieux se chamaillent le destin d’Ulysse et 
l’obstaclent dans ses tentatives de rentrer chez lui. Le récit 
dure, les dieux s’amusent, les amants rusent, mais le vent 
souffle. Il est rentré. Ni Ulysse ni Pénélope ne seront les 
héros de ce récit mais bien leur retrouvaille. Cet instant qui 
verra les corps métamorphosés par les batailles et les 
tempêtes, la distance et le temps, s’unir à nouveau et cher-
cher une harmonie dans le présent. Deux coeurs rusés, 
héroïques et d’une même trempe, affaiblis par le temps et le 
destin, mais forts par la volonté de chercher, lutter, trouver 
et ne rien céder. Rencontre d’une danseuse, d’un acrobate et 
d’un trompettiste, «RETOUR À ITAK»  laisse les corps 
dansant se parler d’amour.

distribution
chorégraphe danseuse
emilie camacho 
chorégraphe acrobate 
lucien reynes
compositeur interprète 
omar little

DANSE CIRQUE MUSIQUE
Création 2025

@Claire Lonchamp



durée 1H
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à la recherche d’une nouvelle harmonie
RETOUR À ITAK
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Entretien avec Emilie Camacho

Qu’entendez vous par «d’un vivant à l’autre» ?

Je me suis questionnée sur ces gestes qui perdurent malgré les 
grands changements de civilisations. Ces gestes qui traversent les 
siècles, les combats, les technologies, pour rester vivant dans les 
corps. Et puis par déformation professionnelle j’ai regardé les 
nôtres, ceux des danseureuses. On veut  sans cesse inventer, 
déployer de nouvelles idées pour rester vivant alors qu’on porte en 
nous des gestes ancestraux, comme une mémoire de l’humanité  à 
l’interieur des gestes acquis. Des gestes qu’on pourrait  faire passer 
de mémoire collective à poésie éphémère, la partager, et boucler la 
boucle et tenter une pensée écodynamique du geste chorégra-
phique.

Dans le solo  «Erreur de Parcours» vous évoquez vos 
origines peules comme un duende qui n’a cessé de nourrir 
votre recherche de liberté, dans le mouvement et dans les 
techniques chorégraphiques. Quel est votre lien avec le 
Maroc ? Comment naît cette relation au tissage berbère ?

Sérendipité. La sérendipité a une grande place dans mon processus. 
J’essaie de créer un terrain propice à ce que les choses emergent 
d’elles-même. J’aurai voulu être Pollock pas Picasso. Je suis trans-
portée par l’énergie des oeuvres du premier.  Au sortir du grand 
confinement j’ai souffert du noir du théâtre, du noir du tapis, du 
caractère synthétique de l’espace professionnel dans lequel j’évo-
luais, de ses tissus ignifugés et de ses sorties de secours anxiogènes, 
de ce public figé, comme  déjà dans son cercueil de velours, quasi 
momifié. Le Covid nous a donné une chance de nous transformer, 
de regarder nos habitudes sans filtres. Ce qui toute ma vie m’avait 
fait rêver de par les transgressions qu’il invitait à réaliser, devenait 
un gouffre sombre et sans vie. Je savais qu’on pouvait danser 
partout, mais notre rapport au sol en tant que contemporain 
demandait un certain confort.  

J’ai eu envie de créer un lien entre le corps et la terre, de tisser ce 
lien et de lui rendre sa magie, sa noblesse, ses couleurs, et signifier 
toute l’attention qu’on lui porte en tant que danseureuse. Je vis  ce 
moment comme une épiphanie personnelle. Je cherche des forma-
tions, mais les plannings de sortie de Covid sont trop chargés pour 
entamer une reprise d’études. Un jour on m’appelle pour me propo-
ser de partir rencontrer les tisserandes de Anzel, village de l’Atlas à 
2H de Ouarzazate. Je laisse ma famille et je pars et je rencontre 
l’association Elkhir qui développe l’indépendance financière des 
marocaines, elles allaient fabriquer notre tapis de sol .

En quoi l’immersion est nécessaire ?

Par honneteté intellectuelle. Ne pas tricher, pas de faux semblant ni 
d’appropriation culturelle. Je me suis retrouvée avec ses femmes, à 
partager leur quotidien sans partager leur langue et pourtant trou-
ver via les corps, les regards, les sourires et les traductions numé-
riques aussi, un langage commun. On parlait de techniques de 
tissage d’abord puis de nos vies, comme n’importe quelle femme. Je 
voulais écrire sur Pénélope depuis longtemps pour évoquer 
l’absence, la douleur, l’ennui d’attendre que les choses se transfor-
ment enfin, que le monde change. Auprès de ces femmes, j’ai trouvé 
le maillage d’une vie sans attente, une vie en perpetuelle fabrication 
et surtout l’enjeu social fondamental de faire pour défaire, le véri-
table travail de l’artiste. Mon rapport aux extrémités a radicalement 
changé aussi. L’agilité, la dextérité de leurs doigts et la douceur que 
j’ai senti de leur toucher, se sont imprégnés dans mes cellules, et a 
changé ma danse. J’ai cherché à les mettre dans mon corps. L’imer-
sion, «être là», être présent, amène ce qu’on n’attend pas. J’aime ça 
dans une création, ne pas savoir à l’avance ce qui va arriver, faire 
acte de présence. Sur scène on parle de de la présence comme d’un 
talent, d’une compétence mais peut être il s’agit simplement de 
cultiver la qualité de son écoute. Pénélope n’attend pas. Mon 
immersion marocaine m’a transformé parce qu’elle a ouvert 
d’autres portes à ma réflexion comme le fait l’oeuvre d’art.

FAIRE POUR DEFAIRE, ou l’allégorie de l’artiste 





L’acte de présence, la qualité de l’écoute  que vous évoquez 
lors de rencontres, est-ce la même dont il est question 
avec la rencontre entre la technique de contact-improvisa-
tion et de Jujitsu brésilien que vous souhaitez  utiliser  
pour créer «Retour à ITAK» ?

J’ai eu la chance de rencontrer Peter Brook et de partager des heures 
de travail à ses côtés. Pour moi son unique sujet était la qualité de 
l’écoute comme acte de présence intense. Un aveu de vie. Rien à 
projeter, rien à jouer, juste écouter. Cela résonnait dans mon  corps 
car je suivais un enseignement depuis 10 ans déjà en contatc-impro-
visation auprès de Urs Stauffer. Alors je voyais comme seul véritable  
outil de cette danse à la recherche d’harmonie, l’écoute. Le «sentir 
resentir agir» comme seul outil.

Pour Steve cet outil n’était pas voué à devenir «spectaculaire». Et 
bien j’aimerai qu’on prenne ce risque de faire non plus acte de 
présence en grande qualité d’écoute mais oeuvre de présence. Et 
puis en rencontrant Lucien Reynes (Ulysse), lui m’a proposé de 
chercher une symbiose entre sa technique acrobatique de Jujitsu 
brésilien et la danse contact. Cette recherche d’harmonie  dans le 
mouvement et le jeu chorégraphique est pour moi un phase 
concrète de renouvellement chorégraphique d’abord puis, toute 
l’allégorie nécessaire à la trasnformation dont nous avons besoin en 
ce moment.

Laisser s’enrichir  nos corps savants d’autres vies, d’autres expé-
riences, d’autres désirs et créer un art vivant du vivant  pour le 
vivant, à l’image de ces deux archétypes rusés.

Formellement les sujets du couple, de l’amour retrouvé 
vont être évoqués, pourquoi alors désirer ouvrir cette 
pièce avec un choeur d’enfants qui en plus serait différent 
à chaque ville de jeu?

C’est drôle comme  beaucoup de personnes à qui je parle du projet 
trouve compliqué cet aspect. La création avec les enfants est telle-
ment simple lorsqu’on se focalise sur leur désir de jouer. Les enfants 
savent créer parce qu’ils aiment jouer. Je souhaite sans cesse me 
rappeler cela. Oui il y a une phase d’imitation chez les enfants, mais 
si le jeu est de déjouer ses propres mécanismes, alors ils se transfor-
ment en véritables chercheurs, et peuvent tout ré-inventer. En étant 
les gardiens du jeu, ils deviennent les gardiens de la création.



Mercenaire de la danse,  interprète et chorégraphe 
depuis plus de  20 ans, c’est en revisitant les grands 
classiques au Jeune Ballet de Paris STANLOWA qu’elle 
s’est formée. À la recherche  de  plus de liberté, elle  
quitte le ballet pour explorer la danse contemporaine 
aux côtés de Jean-Claude Gallotta au Centre Chorégra-
phique National de Grenoble, puis en Suisse où elle 
passera 5 années à  explorer  les  univers de la création 
alternative helvétique (Linga/Jean-Marc Heim/Krassen 
Krastev). En 2005, elle crée, accompagnée d’un photo-
graphe et d’une chercheuse en  sémiologie, le collectif 
RABBIT RESEARCH qui leur permet d’expérimenter de  
nouveaux processus créatifs et des relations au public 
audacieuses, pour les institutions, la scène, les musées et 
le monde de l’audiovisuel. C’est le processus qu’Emilie 
s’entête de mettre en mouvement.

Artiste associée à Stefanie Batten Bland, pionnière 
américaine de l’immersif,  depuis 2010, cette compagnie, 
soutenue par le Baryshnikov Arts Center de New York, 
Emilie est régulièrement invitée à performer sur le conti-
nent américain. Son travail d’auteurice lui font écrire les 
pièces «Je m’appelle Europe» pour le Parlement Euro-
péen de Bruxelles en 2022, «Je m’appelle dieu» pour la 
cie Dantzaz de San Sebastian en 2023, «Holly Water» et 
«Corps Politique» pour  le Live Magazine, et  de multi-
ples créations en collèges avec le procédé «Collège en 
Chantier» qu’elle met en place à la demande de l’Acadé-
mie de Grenoble. Récemment installée au Pays Basque 
avec la cie Projet Ra.Re, Emilie entame un travail sur le 
symbolisme via une transposition des arcanes de tarot 
en vidéo chorégraphique, est  récompensée du prix 
d’interprétation  pour son solo «Erreur de parcous/c’est 
quoi la danse» lors du festival Le Temps d’aimer de 
Biarritz, et reçoit la bourse de recherche du réseau 
ATALAK pour le projet «Retour à Itak» création 2025.

Né à Brooklyn, c’est à New York que Omar Little se 
forme  puis travaille pendant 20 ans, jouant de la 
trompette et des claviers dans une grande variété de 
styles allant du Free Jazz à la musique pop, du rock 
indépendant au reggae. Vivre dans la riche commu-
nauté d’artistes de Bed Stuy à Brooklyn lui donné 
l’opportunité de travailler avec des artistes de tous les 
continents, à la renommée internationale, comme 
Lee Perry et Subatomic Sound System pour l’album 
«Super Apes return to Conquer». Omar tourne alors 
dans 46 des 50 états des États-Unis, ainsi qu’au 
Canada, en Europe et au Japon. Il travaillera égale-
ment au “Jazz at Lincoln Center“ sous la direction de 
Wynton Marsalis qu’il assistera techniquement dans 
l’administration de sa bibliothèque musicale pendant 
19 ans.

Depuis son arrivée en Europe en 2020, il a tourné 
avec la chanteuse anglaise Ebony Bones, enregistré 
avec le duo français «Dual Split», sur la bande origi-
nale du documentaire «Larry Flynt for President», et 
sorti plusieurs chansons avec le musicien basque 
Baptiste Ibar aka ‘ Bizi Gara’. On le retrouve mensuel-
lement proposant des bains sonores à l’espace Pioche 
Projects de Biarritz. Omar rencontre Emilie Camacho 
pour l’écriture de «17», relecture de l’Etoile de Jodo-
rowsky et du «Sacre du Printemps» de Stravinsky, 
présentée sur le plateau de Culturebox l’émission 
(France TV) en mars 2021.

Danseur acrobate, Lucien Reynès s’essaie au cirque 
dans une MJC et persiste.
Formé au CNAC (Centre National des Arts du 
Cirque), Lucien poursuit son apprentissage aux 
côtés du pédagogue Alexandre Del Perugia et trace 
un chemin dans le cirque et le théâtre. Il sera 
notamment auteur-interprète pour des pièces 
portées par La Scabreuse, Cahin-Caha et Yoann 
Bourgeois. Il collabore également avec Gilles 
Verièpe en danse, et Yves-Noël Genod et Marine 
Mane en théâtre. 

En 2013 il crée avec Sylvain Bouillet et Mathieu 
Desseigne, Naïf Production, qui leur sert de support 
expérimental. En 2014, ils se retrouvent autour de 
«Je suis fait du bruit des autres», une création qui 
invite des amateurs. Issu de ces premières 
recherches communes, le trio «La Mécanique des 
Ombres» voit le jour en 2016 et obtient le premier 
prix du jury (Re)connaissance la même année.
Ni collectif, ni compagnie, Naïf Production est une 
structure horizontale a-hiérarchique, qui affirme 
qu’il n’y a de création qui ne soit collective. Qu’on ne 
fait rien tout seul. Que l’association est la nécessité 
de la réussite et que tous nos particularismes, toutes 
nos spécificités si aigues soient-elles, nous 
montrent le chemin, en pointillé, d’un en-commun. 
Labyrinthique, mosaïque, mais inclusif.

Omar Little (dieu des vents)
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La Gazette du festival Le Temps d’aimer _12/09/2025
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