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Notes d’intention 

 

Le collectif artistique de la Comédie éprouve la nécessité constante d'un temps de recherche, 

un temps "laboratoire" qui permet à la fois de traverser l'oeuvre d'un auteur et de s'interroger 

sur les formes de représentations et d'interprétations. 

Ionesco suite est issu de ce travail. 

Présenté dans une première version en janvier 2005, il a été retravaillé et modifié pour cette 

deuxième version, après plusieurs séances de travail avec Marie-France Ionesco portant sur 

les thématiques et obsessions marquantes de cet auteur, ainsi que sur ses perpétuelles 

interrogations quant aux "formes" de théâtres. Cette forme, et l'espace spécifique où elle est 

représentée, nous permet en outre de proposer au public une autre relation à la repré-

sentation et aux acteurs, un autre rapport au spectateur, un récit qui continue à s'inventer 

devant et avec le public et travaille sur la frontière qui sépare ceux qui jouent de ceux qui 

regardent. 

 

 

Laboratoire de formes 

 

Ionesco Suite est né de l'idée de laboratoire, rendu possible et même nécessaire par notre 

présence quotidienne dans un théâtre. Nous, c'est-à-dire les membres du collectif artistique 

avions le désir d'un travail dans la continuité, d'une forme que l'on pourrait reprendre, 

retravailler dès que l'occasion se présenterait. Un spectacle à géométrie variable, dans lequel les 

rôles, le nombre d'acteurs, l'ordre des scènes, la forme même pourrait être modifiée chaque fois. 

Ionesco Suite se joue pour un petit nombre de spectateurs puisqu'il intègre cette donnée dans sa 

conception: c'est une forme qui joue sur l'intimité, qui se veut proche du spectateur. Nous avons 

souhaité un autre temps de répétition, détaché autant que possible des échéances, des contraintes 

de temps, un temps fluctuant qui inclut également un autre regard du metteur en scène. Les 

acteurs prennent le temps, entre eux, de s'imprégner de l'oeuvre de l'auteur, d'y déceler des 

textes, des fragments, des scènes, des pièces entières, même autour desquelles ils lancent une 

sorte de chantier. La mise en scène, au sens strict, intervient régulièrement dans cette phase 

d'élaboration, puis plus directement dans la dernière phase, quand il s'agit de donner une forme 

cohérente à l'ensemble des propositions. Il en va de même pour les représentations d'un tel objet 

artistique: présenté sous une première forme en janvier, le spectacle continuera à être travaillé 

pour la série des représentations de mai, puis repris la saison prochaine (une tournée est 

d'ailleurs prévue en France et en Champagne-Ardenne). 

 

 



« Être à la page, c'est déjà le retard : il faut tourner vite la page, il faut être à la page d'après." Ionesco  

 

Comme je l'ai dit, la création de Rhinocéros nous a ouvert la "malle au trésor" des textes de 

Ionesco, plus d'une trentaine au total, bien souvent inconnus des acteurs et peu étudiés au 

cours de leur formation, et il faut bien le dire, peu montés dans les théâtres de la décentralisation. 

Malgré cela, son oeuvre garde une présence indéniable dans nos mémoires collectives. Les 

thèmes de l'empilement, de la prolifération, le rejet des conventions, un certain théâtre de 

l'engagement, une déconstruction des codes de langages mêlés à un perpétuel émerveillement 

devant les mots... autant de choses fascinantes pour peu que l'on adopte un regard neuf, et 

détaché des a priori, sur leur contenu. Ionesco fait partie de ce théâtre d'après-guerre (à 

l'instar de Sartre que nous avons mis en ondes pour France Culture), peu connu des gens de 

théâtre d'aujourd'hui, parfois même méprisé, à tort, au nom de querelles politiques dépassées 

au regard de ses contenus réels et des résonances de son oeuvre avec notre époque, du vent 

d'extrême liberté poétique et imaginative qu'il déploie. Il appartient au patrimoine récent, ce 

n'est pas encore un ancêtre admiré et respecté, il serait plutôt comme une sorte de "grand-

père", je le dis affectueusement, encore vivant et qui parfois nous encombre de ses obsessions. 

Par contre, si l'on décide de nouer un dialogue avec lui, il est probable que sa vision de notre 

monde nous bouleverse réellement.  

 

Arracher le théâtre à la réalité 

 

« Humour, oui, mais avec les moyens du burlesque. Un comique dur, sans finesse, excessif. Pas de 

comédies dramatiques, non plus. Mais revenir à l'insoutenable. Pousser tout au paroxysme, là où sont les 

sources du tragique. Faire un théâtre de violence: violence comique, violemment dramatique. 

Éviter la psychologie ou plutôt lui donner une dimension métaphysique. Le théâtre est dans l'exagération 

extrême des sentiments, exagération qui disloque la plate réalité quotidienne. Dislocation aussi, 

désarticulation du langage » Ionesco 

Cet homme est un grand dramaturge. La construction de ses pièces offre de l'espace à 

l'invention, installe un climat d'étrangeté qui empêche de se laisser enferrer dans les habitudes. 

Et derrière la drôlerie, la folie, les égarements de l'absurde, existe une vraie tension, une vérité 

et une humanité indéniables, dérangeantes, qui nous offrent la possibilité de nourrir notre désir 

d'aventures théâtrales.



L’espace scénique est très simple et n’est composé que de très peu d’accessoires. L’ensemble des 
extraits s’organise autour de cette longue table, symbole des réunions familiales houleuses et 
sulfureuses. Elle devient parfois un lit réservé à la procréation mais exposé aux regards inquisiteurs 
des autres en mal de devenir. L’absurdité de nos existences s’organise autour de cet objet des plus 
banals.  

 

Les petits chapeaux colorés et pointus arpentent l’ensemble de la proposition pour rappeler le 
caractère grotesque mais aussi profondément pessimiste du théâtre  de Ionesco. On croit assister à une 
fête et très vite on se rend compte que nous sommes les témoins d’une petite tragédie du quotidien. 

 
séquence de répétition 



Résumé des pièces – galerie de photos 

Jacques ou la soumission 
Cette pièce, que Ionesco acheva en 1950 relève d'un thème très similaire à celui de La leçon ; l'individu 
amené au conformisme par la société et les conventions jouant sur son instinct sexuel. Jacques se 
refuse à prononcer les mots qui confirmeraient son acceptation des préjugés de sa famille, dont les 
membres indistinctement s'appellent Jacques, ce qui souligne leur renonciation à l'individualité. 
 

 

L'avenir est dans les œufs 

L'avenir est dans les oeufs commence là où finit Jacques ou la soumission. Ici, la liberté individuelle 
et l'amour sont évidemment morts. Le conformisme et la taylorisation des naissances triomphent. La 
famille, valeur sûre de la société de l'époque, est mise en question. Le mariage, système d’échange entre 
deux groupes, réduit les époux à des machines à procréer. Le clan impose ses règles, règles qui reflètent 
les normes collectives.     

                     
                             ROBERTE : Chat... Chat... JACQUES : Chat... Chat... ROBERTE : Chat... Chat...                                 
JACQUES : Chat... Chat... ROBERTE : Chat... Cha-a-a-at... JACQUES : Chaaaaat... chaaaaaaaaat!... 



Délire à deux                                                                                                                                                                    
Ici, la figure - récurrente chez Ionesco - du couple, est perçue dans ses plus mauvais moments. La vie 
commune représente la liberté aliénée, voire le règne de la frustration et de la dissension. Lui, a soif 
d'indépendance et d'aventure mais aussi de réconfort et Elle, qui juge son époux sans aucune complai-
sance réclame pourtant sa présence. Ils sont englués dans une situation de dépendance mutuelle 
excessive qui, cependant, les protège de la solitude et de l'angoisse de l'inconnu. 
 
 

 
 
 
 

 

 

 

 

 

 



La Cantatrice chauve                                                                                                                                     

Dès la première représentation, Ionesco fut étonné d'entendre le public rire de ce qu'il considérait 
comme un spectacle tragique de la vie humaine réduite à des conventions bourgeoises et la 
dégénérescence du langage à un pur automatisme. Les personnages de La Cantatrice chauve n'ont ni 
faim, ni désirs conscients ; ils s'ennuient à mourir. Ils ne savent plus parler, parce qu'ils ne savent plus 
penser, ils ne savent plus penser parce qu'ils ne savent plus s'émouvoir, n'ont plus de passions, ne 
savent plus être et peuvent devenir n'importe qui... ils sont interchangeables. 
 

 
 LE POMPIER : "...excusez-moi, j'ai l'ordre d'éteindre tous les incendies dans la ville." 

La Leçon 
La Leçon est une démonstration de l'impossibilité fondamentale de communiquer ; les mots ne 
peuvent être porteurs d'une signification précise, parce qu'ils ne tiennent pas compte de l'association 
personnelle qu'ils portent pour chaque individu. La pièce montre aussi le langage comme un 
instrument de puissance. L'élève y est peu à peu vidé de sa vitalité alors que le professeur gagne en 
assurance et en domination. C'est la nature sexuelle et sadique de toute autorité qui nous est 
démontrée. 

Tirés de Théâtre de l'absurde, Martin Esslin ; Ed Buchet-Chastel Eugène Ionesco, Théâtre Complet, Ed La Pléiade. 

 

 

 

Cette proposition est en constante évolution. Le collectif artistique de la Comédie nous offre une 
expérience et une démarche de recherche dans le monde hallucinatoire de Ionesco. Ainsi, vous verrez 
d’autres comédiens interpréter tel ou tel extrait. Cette dynamique est un support pédagogique 
extrêmement intéressant pour nos élèves car ainsi ils pourront appréhender des notions essentielles 
du théâtre comme la disponibilité, la mise en danger et l’écoute. Ils constateront également à travers 
les échanges qu’ils auront avec les comédiens qu’une mise en scène n’est jamais donnée mais qu’elle 
est le résultat de plusieurs tentatives, heureuses ou malheureuses, sur le plateau. 


