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Georges Bataille – et les scènes contemporaines 

L’autre théâtre 

Si l’œuvre de Georges Bataille est impossible, ce n’est pas seulement parce qu’elle excède toute 

possibilité – on l’a dite inouïe, terrible, inexemplaire –, mais aussi dans la mesure où elle est sans 

héritage possible, sans legs et sans dette. L’expérience qu’elle incarne et traverse pourrait à peine 

valoir pour elle-même : dans la puissance qu’elle propose, elle proteste contre toute limite en la-

quelle on voudrait la tenir, contre toute pensée qui voudrait la penser au lieu de l’exercer. C’est dans 

l’irradiation qu’elle opère et dans le ressaisissement qu’elle s’abat .  1

Que reste-t-il d’une telle pensée qui récuse tout reste et cherche l’inachèvement comme excès, 

qui plaide pour l’indifférence des ruines , et sait combien l’absence de Dieu est plus grande, plus 2

divine que Dieu  (et qui en puise une joie sans mesure) ? Demeure une pensée radicalement autre, 3

l’envers de la pensée, une autre pensée  qui permet de saisir une part de ce monde et de notre 4

temps, sa part la plus vive et intense, sa part maudite et blessée, à rebours des normes morales et 

politiques de notre présent. 

Quand il s’agit de se situer sur ce plan-là de la vie et de l’histoire, affronter cette vie et cette his-

toire et mieux les nommer, mieux conquérir ces territoires de l’existence qui nous libérerait de tout 

assujettissement moral et nous émanciperait de nous-mêmes, quelle parole trouver, vers quel silence 

se tourner ? La littérature peut-être, qui posséderait pour elle la trouée du vent et l’autorité des 

ruines  – mais laquelle ? « Je ne puis regarder comme libre un être n’ayant pas le désir de trancher 5

en lui les liens du langage  ».   6

Pour un théâtre comme expérience 

 « J’aperçois chaque jour un peu mieux que ce monde, où nous sommes, limite ses désirs à dormir. Mais un mot ap1 -
pelle en temps voulu une sorte de crispation, de ressaisissement » Georges Bataille, Œuvres complètes, Gallimard, XII, 
16. (Sans précision, on renverra les citations de G. Bataille à ces œuvres complètes).

 III, 336.2

 XI, 236.3

 L’expression est de Francis Marmande, in Le pur bonheur, Georges Bataille, Lignes, 20114

 Le silence : « une expression voulant qu’à la fin la littérature fasse du langage cette façade échevelée par le vent et 5

trouée, qui a l’autorité des ruines », XI, 112 (L’Au-delà du sérieux).

 XI, 31 (L’Au-delà du sérieux). Les citations qui suivent appartiennent au même ouvrage.6



Bataille avait cherché cette déchirure du langage et cette autre pensée dans une poésie qui passe-

rait par la haine de la poésie – la haine de la culture exercée dans un « mouvement violent, traduit 

dans la cohérence calme du langage  ». Depuis quelques vingt ans, il semblerait bien qu’un espace 7

occupe et formule, ou libère, cette haine et cette joie : cette tranchée des liens et des corps dans la-

quelle l’excès en tout est incessamment assaut contre les frontières, celles des représentations et des 

normes. Sur la scène de quelques théâtres, des corps et des voix fouillent la détestation du théâtre, 

traverse la représentation pour chercher la présence, traque dans la folie des raisons déraisonnantes 

et insensées, inventent dans le jeu d’un acteur le jeu qui fait le sacrifice de la raison, et élaborent 

dans la violence calme du soir les paroles qui lèvent le lâcher tout de la fête : « l’abandon gai au 

monde illimité de la peur ».  

Dans ces scènes d’un certain théâtre contemporain passe le spectre de Bataille, non dans la cita-

tion ou l’évocation, mais bien dans sa hantise : dans la saisie d’une même pensée, « jamais si rigou-

reuse que dans la violence, dans le saut, l’élan qui l’emporte au-delà du sérieux » – une pensée qui 

n’est bataillienne dans la mesure seulement où elle ne lui doit rien, rien que cette libération, cette 

mise à mort de la pensée assermentée et léguée, à respecter : c’est-à-dire qu’elle lui doit tout. 

« Parce qu’elle est la pensée détruite ou la mort de la pensée, la pensée souveraine n’est jamais 

fondée et ne fonde rien. » 

Ce théâtre dresse une littérature au point d’incandescence du langage qui se passerait de livre, un 

langage à l’endroit d’une présence excessive, celle qui ferait de l’enjeu de son surgissement, une 

expérience. L’expérience, cette mise en question (à l’épreuve) dans la fièvre et l’angoisse de ce 

qu’un homme sait du fait d’être , avait-il écrit dans L’Expérience intérieure, qui décrivait le lieu et 8

la formule de l’autre pensée bataillienne. Or, Bataille la décrit justement comme comme un théâtre : 

le drame d’un être pris dans l’impossible, entre la comédie de l’extase (celle de la transcendance) et 

la tragédie de l’abîme (celle de l’immanence) : le supplice tragique de l’impossible repos, impos-

sible qui fondait le mouvement de la jouissance, où l’érotisme devient soudain critérium de toute 

vérité : l’érotisme, soit « l’approbation de la vie jusque dans la mort . » 9

Ici, le théâtre contemporain est à la tâche, du moins le théâtre qui aujourd’hui importe encore. 

Un théâtre qui ferait de son enjeu une expérience : pour l’acteur qui jouerait (et se mettrait en jeu), 

  Sans quoi « la culture ne peut être la fin qu’exige la rigueur de l’être, mais un bavardage impuissant, qui jouit de son 7

impuissance. », Georges Bataille, L’équivoque de la culture, in « Comprendre » n° 16, Société Européenne de culture, 
Venise 1956. 

 Georges Bataille, L’Expérience intérieure, Paris, Gallimard, coll. TEL, 1954, p. 16-17.8

  XI, 112. (L’Au-delà du sérieux)9



comme pour le metteur en scène qui jouerait tout, sur quelques heures, ou le spectateur, renvoyé 

affreusement non plus à l’évaluation d’un jugement de goût, mais à cette vérité : l’expérience a-t-

elle eu lieu, ou non ? 

Là se joue un théâtre politique, au sens où il ferait politiquement du théâtre – non pas seulement 

pauvrement dans la mesure où il jetterait sur le théâtre quelques idées plus ou moins politiques, sous 

lesquelles perce faute de mieux l’alibi sociétal. Pour cet autre théâtre qui prolonge ou rejoint l’autre 

pensée de Bataille, il s’agit d’affronter notre présent en le défiant, conjurer son abjection et per-

mettre de nous le réapproprier. 

Castorf, ou le cri dans l’église 

« Quand on est dans une église, comme l’explique Bataille, au moment d’une cérémonie, on a 

envie de crier. C’est ce qui m’intéresse de montrer dans mon travail . » Ainsi le metteur en scène 10

allemand Franck Castorf (né à Berlin-Est en 1951) présente-t-il son théâtre à l’occasion de son 

spectacle La Dame aux Camélias, un audacieux montage à partir de l’œuvre d’Alexandre Dumas 

Fils, des fragments de La Mission d’Heiner Müller, et de Histoire de l’Œil de Georges Bataille, vu 

au théâtre de l’Odéon à Paris en 2012 . Ce que cherche Castorf, ce n’est pas exposer l’œuvre de 11

Dumas, ni même d’en représenter une version : mais de retourner sur nous les forces à l’œuvre dans 

le monde. Notre présent est l’histoire de Marguerite ici exhibée comme le cadavre de cette courti-

sane : en décomposition. Contre la volonté d’en rendre compte ou de la rendre intelligible, Castorf 

préfère le désir de voir et de montrer, jouant son théâtre à l’intérieur de lui-même dans une scène 

majuscule, celle où l’amant, Armand, se rend au cimetière pour déterrer la Dame aux camélias. 

Longuement, il reste admirer le corps défiguré et rongé par les vers, ses yeux dévorés par la mort. 

« C’était terrible à voir, c’est horrible à raconter », relate le narrateur. « Armand, sans pouvoir dé-

tourner son regard de cette figure, avait porté son mouchoir à sa bouche et le mordait ». Le specta-

 Franck Castorf, propos recueillis par Éric Demey, publié dans le journal La Terrasse (traduction de Maurici Farre), et 10

disponible dans le Dossier de Presse du spectacle La Dame aux camélias, accessible en ligne sur le site de l’Odéon : 
[URL : http://www.theatre-odeon.eu/fichiers/t_downloads/file_768_DA_La_Dame_aux_camelias.pdf] (consulté le 15 
mai 2016)

 Crée le 7 janvier 2012 à l'Odéon – Théâtre de l’Europe. Avec Jeanne Balibar, Jean-Damien Barbin, Vladislav Galard, 11

Sir Henry, Anabel Lopez, Ruth Rosenfeld, Claire Sermonne. Mise en scène:  Frank Castorf ; Dramaturgie : Maurici 
Farré ; Décor ; Aleksandar Denic  ; Costumes : Adriana Braga ; Musique Sir Henry.  Production Odéon-Théâtre de l’Eu-
rope, Théâtre National de la Communauté Française de Belgique.

http://www.theatre-odeon.eu/fichiers/t_downloads/file_768_DA_La_Dame_aux_camelias.pdf


teur ne fait que regarder, et penser, devant ce cadavre nu de la femme de joie, et pense peut-être à 

cette phrase de Bataille : « je pense comme une fille enlève sa robe . » 12

À ces mots, F. Castorf fait entendre les mots de Bataille, qui porte la scène au lieu obscène où il 

agit en nous . Sur le plateau, l’espace double représente le pile et le face de notre monde : sur un de 13

ces bords, la surface propre et contemporaine d’un monde froid, technologique, où règne l’appa-

rence des surfaces de verre (imagerie de boite de nuit : où la nuit est enfermée dans sa lumière arti-

ficielle) – sur l’autre monde, le bordel, fragment d’un bidonville en coupe réglée. Le plateau tourne, 

on voit alternativement l’un et l’autre monde, le propre et le sale, la vacuité et la plénitude. Les 

corps échangent de place. Au somment : une photographie où se serrent la main S. Berlusconi, N. 

Sarkozy, et M. Khadafi : « Je veux mélanger cette scène avec L’Histoire de l’œil de Bataille, car elle 

permet de montrer cette obsession de points contradictoires : Dieu et l’homme, la mort et la vie, 

comme le décor opposera le monde glamour de Sarkozy et la réalité de favelas. Je ne compte donc 

pas suivre le déroulé linéaire de l’histoire, mais m’intéresser à la transgression, à ces obsessions qui 

dépassent l’interdiction. C’est ce moment de dépassement anarchiste qui m’intéresse. » 

Ainsi le théâtre se proposera ici de franchir : de passer. On se souvient que le texte de L’Expé-

rience intérieure rejouait infiniment ce débord : après sa fin, le Supplice endossait le rôle de post-

scriptum, avant qu’un Post-Scriptum au Supplice fût ajouté, lui-même accru de Minibus date lilia 

plenis – sans compter l’avant-propos lui-même : l’expérience est toujours contenue dans ce qui la 

dépasse, car l’expérience est ce débordement jamais achevé. Un au-delà sans destination. Si le texte 

est incessamment bordé de vide, il l’est autant d’écriture : la transgression ici ne vaut que si la li-

mite est toujours reposée et franchie. Cette loi, autant morale que formelle – si la forme porte en 

elle la morale qui viendra l’attaquer, comme on dit d’un métal attaqué par l’acide –, est celle du 

théâtre de Castorf qui a lu dans Bataille cette incitation au débordement ; elle est aussi celle de tous 

les théâtres qui, sans le recours à Bataille, sont portés par cet appel.  

L’impossible : désir du théâtre  

 « À l’extrémité de son mouvement, la pensée est l’impudeur, l’obscénité même. » V, 200 (Méthode de méditation).12

 « Chez Bataille, le corps de désir est montré comme tel, rien n'est dissimulé et l'écriture-même se donne comme force 13

transgressive. C'est cette dimension provocatrice qui fait de l'oeuvre de Bataille le parfait contre-pied de celle de Dumas 
fils. La Dame aux camélias est un myhte et, selon Roland Barthes, "la fonction du mythe c'est d'évacuer le réel", à l'in-
verse, Georges Bataille saisit la réalité, et rend visible les aspects les plus primaires du corps. » Notes dramaturgiques 
de Daniel Loayza, 22 décembre 2011, pour le dossier du théâtre de l’Odéon. op. cit.



Le spectacle de Franck Castorf est à cet égard une exception : une limite. L’usage de l’œuvre de 

Bataille est rare au théâtre, mais, précisément, sa puissance réside aussi en dehors d’elle-même. 

Ces vingt dernières années, des théâtralités auront frayé dans les voies singulières qu’avait déga-

gées Bataille. Des mêmes lignes de force les travaillent : en plaçant au cœur de l’enjeu esthétique le 

critère de l’expérience, elles tentent de retrouver le geste d’Artaud et de Grotowski, et renouent ain-

si à cette pensée cruciale de Bataille. C’est ce qui pourrait lier des scènes aussi dissemblables que 

celle de Krzysztof Warlikowski ou de Claude Régy, d’Anatoli Vassiliev ou de Krystian Lupa, de 

Dieudonné Niangouna, de François Tanguy et son théâtre du Radeau… Là se lie l’expérience de 

l’acteur avec celui du spectateur : là s’arrache à soi un secret qui défigure l’acte. Partout, une même 

négation du théâtre comme lieu de la représentation, une contestation de la forme dans la forme 

même, un impossible dont on endosserait la charge.  

Dans ces scènes : une approche du sacré qui tiendrait dans la sacralité de l’espace, immanent et 

atroce ; une mise en jeu de l’excès où la fête serait l’espace d’une déchirure entre la solitude et la 

communauté, le refus de la célébration communielle, mais l’appel à des forces capables de valoir 

quand le théâtre s’achève . 14

Chez Warlikowski , on cherche en tout à échapper aux assignations identitaires, on joue le corps 15

comme le lieu de l’affranchissement jusqu’au risque du sacrifice . Chez Claude Régy , l’adresse 16 17

est l’appui sur un point de concentration de puissances qui dans la rétention soulève et libère : ce 

point de concentration que Bataille décrit longuement dans L’Expérience intérieure comme une 

« extase dramatique » qui sacralise l’espace, l’autonomise, le dresse comme le lieu de la présence. 

C’est cette présence qui s’effectue et se délivre dans les théâtres oniriques du Radeau : ici, la repré-

sentation est un levier, non une forme ; ce qui importe, c’est comme chez Vassiliev la fabrication de 

la présence. En somme, ce débordement de la représentation théâtrale – ses codes figés en conven-

 Constatation de la forme ; sacralisation de l’espace ; mise en jeu de l’excès : ce sont les trois caractères de la pensée 14

Bataillienne telle que le lit Christophe Bident lorsqu’il l’approche de la pensée du réformateur russe de la formation 
d’acteur, Constantin Stanislavski, dans un article décisif à qui l’on doit les quelques lignes esquissées ici. Voir « Stani-
slavski et la scène de l’argent brûlé : un épisode critique et fondateur de la mise en scène. », par Christophe Bident, in 
Jean-Pierre Sarrazac et M. Consolini (dir.), Avènement de la mise en scène / Crise du drame. Continuités-Discontinui-
tés, Bari, Edizioni di Pagina, coll. « Quaderni del Dams », 2010.

 Dernier spectacle (avec sa compagnie) :  Les Français, Inspiré de À la recherche du temps perdu de Marcel Proust. 15

Créé à La Comédie de Reims, en janvier 2016. Avec Agata Buzek, Magdalena Cielecka, Ewa Dałkowska, Małgorzata 
Hajewska- Krzysztofik, Maria Łozin´ska, Maja Ostaszewska, Claude Bardouil, Mariusz Bonaszewski, Bartosz Gelner, 
Wojciech Kalarus, Marek Kalita, Zygmunt Malanowicz, Piotr Polak, Jacek Poniedziałek, Maciej Stuhr ; Violoncelle 
Michał Pepol.

 Sur cet enjeu du sacrifice, voir l’ouvrage de Warlikowski : Le théâtre écorché, Actes Sud, 2009.16

 Dernier spectacle : Intérieur, de Maurice Maeterlinck. Créé au Théâtre Varia de Bruxelles, en mai 2014. Avec : Asuka 17

Fuse, Kaori Ibii, Yoji Izumi, Tsuyoshi Kijima, Hiroko Matsuda, Yusuke Oba, Hibiki Sekine, Gentaro Shimofusa, Ha-
ruyo Suzuki, Miki Takii, Soichiro Yoshiue, Mana Yumii.



tions, personnages, fables, décors –, vers ce qu’on nomme trop rapidement souvent performance, et 

qui n’est simplement que cet « évanouissement du réel discursif  » qu’appelait Bataille de ses 18

vœux et que toute son œuvre traverse. Performance qui passe nécessairement par la rage du corps 

en présence, tel que par exemple on l’éprouve dans et devant les spectacles de Dieudonné Niangou-

na , dont tout le travail est d’être plutôt que de représenter, « être, au sens fort, non contempler ni 19

agir, mais se déchaîner ». 

Dans ces théâtres est brûlée l’idée de théâtre dans la mesure où rien ne s’obtient qu’un excès de 

théâtre où s’abolit un réel qui s’y épuise : la dépense, littéralement, cet excès où se condense le sa-

crifice.  

Dans tous ces théâtres, et par des voies bien singulières, ce qui est recherché n’est plus le drame, 

ce déroulé d’une fable qui viserait dans l’action à édifier du sens, mais l’instant, un retournement 

spectaculaire où la signification n’est plus en jeu, mais en cause, et dispersé comme tel : 

« l’instant : ce qui arrive. Par exemple l’éléphant, la colère, la ruée désastreuse d’un grand nombre 

d’éléphants, un embarras inextricable ». Dès lors, on est devant ses spectacles non plus comme 

sous l’injonction de Brecht, enquêteur du sens, ni sidéré de violence, mais plutôt face à un corps 

dévoilé : érotisme, cette « substitution de l’instant ou de l’inconnu à ce que nous croyions 

connaître ». Ces expériences nous arment face au monde non d’un savoir nouveau, mais d’un non-

savoir qui rebat les cartes de perception du réel. Ici, il ne s’agit plus d’un théâtre de la raison 

conquise, mais celui de la fête si chère à Tanguy , si précieux pour Warlikowski (qui a su déchai20 -

ner un cabaret dans les bas-fonds du Berlin des années 30 ) : « la raison est en effet le contraire du 21

jeu. Elle est le principe d’un monde qui est le contraire exact du jeu : celui du travail ». Politique de 

cet autre théâtre : œuvrer à un autre monde soumis aux lois du marché, à la valeur travail, au bon 

sens des lieux communs. 

L’instant de la mort : le jeu en dernière instance, force vive 

 V, p. 231. (Méthode de méditation).18

 Dernier spectacle : Le Kung-Fu. Texte écrit et joué par l’auteur, seul en scène. Créé aux Laboratoires d’Aubervilliers, 19

en juin 2014.

 Dernier spectacle : Passim, créé au TNB de Rennes en novembre 2013. Avec : Laurence Chable, Patrick Condé, Fos20 -
co Corliano, Muriel Hélary, Vincent Joly, Carole Paimpol, Karine Pierre, Jean Rochereau

 Kabaret Warszawski (Cabaret Varsovie). Créé en juillet 2013 au Festival d’Avignon.21



Si Bataille a éprouvé sa pensée dans tous les genres sauf dans le théâtre, c’est peut-être parce que 

sa pensée était le théâtre même dans lequel elle était enveloppée, et qu’en elle se jouait un drame 

sans fable ni personnages où les voix se cherchaient dans le noir pour ne trouver que des trous où 

elles s’engouffraient, cherchaient une adresse impossible, inouïe ou terrible. Là se jouait l’injouable 

du corps : non l’illusion où le jeu se cache du réel, mais comme un jeu plus terrible d’affrontement, 

au corps à corps, tauromachie qui a besoin d’un déplacement par le jeu pour intercepter les forces, 

et se donner naissance. 

Pensée théâtrale de Georges Bataille : pensée autre qu’endosse une part des théâtralisés parmi les 

plus considérables de notre temps, celles qui à travers le drame et derrière la représentation, dresse 

l’espace de notre appartenance possible au présent. Cette pensée, un certain théâtre contemporain le 

saisit à cet endroit : dans la mesure de cette autre pensée qui aura aidé à inventé un autre théâtre, 

loin des conventions et des injonctions du sens, mais dans la recherche d’un foyer où brûlerait notre 

monde et où se lèverait dans le jeu d’un acteur l’instant impossible où affluerait la terreur panique 

de notre être : « Il est vrai : cet instant n’est autre que la mort. Et pourtant, il est jeu. Étant dispari-

tion, il est le jeu par excellence ». 

Arnaud Maïsetti 


