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L’ENVOLEE CULTURELLE AVIGNON 2016
Betun, l’histoire muette d’enfants laisses pour compte 29.07.16
http://www.lenvoleeculturelle.fr/betun-lhistoire-muette- denfants-laisses-compte/
Depuis le 7 juillet et jusqu’a la fin du festival Off d’Avignon, le theatre du Passage accueille a 22h15 la derniere crea-
tion de la troupe nomade Teatro Strappato. Bien que joue pour la toute premiere fois en Avignon, ce spectacle est 
deja tres abouti et n’a pas forcement besoin de retouches grace au gros travail preliminaire qui a ete fait sur le specta-
cle.
Une proximite avec les enfants de la rue
Apres Acceso de Pablo Larrain, il s’agit du deuxieme spectacle venu d’Amerique latine a evoquer l’enfance dans la rue 
a se produire en France cette saison. Si Acceso proposait une vision tres brutale et crue de la realite, Betun privilegie 
la poesie et surtout le silence pour raconter l’histoire horrible des enfants de la rue.
Pour ecrire cette histoire, Vene Vieitez, avec l’aide de sa complice Cecilia Scrittore, a mis a profit sa formation de 
sociologue pour effectuer nombre de recherches sur le sujet. Et comme tout bon sociologue, il a voulu confronter ce 
qu’il lisait a la realite du terrain. C’est ainsi qu’ils sont tous les deux partis en Bolivie pour rencontrer les enfants qui 
vivent dans la rue. Pendant un mois, ils ont recueilli de nombreux temoignages d’enfants dans la ville de Cochabam-
ba, grace au concours du Centre Tiquipaya Wasi qui aide benevolement les enfants de la rue.
Parce que pour eux, le theatre se doit de transmettre quelque chose en lequel ils croient, ils ont decide de s’impliquer 
pleinement dans le projet de reinsertion de ces jeunes delaisses. Ils ont notamment profite de leur presence sur place 
pour organiser des ateliers de theatre afin de les familiariser au monde des arts vivants. Ces artistes placent la notion 
d’entraide ou d’echange entre humains au centre de leur travail, c’est pourquoi ils ont decide, a leur petite echelle, de 
soutenir autant que possible le centre de Tiquipaya Wasi en proposant d’acheter des bracelets faits par les jeunes a la 
fin des spectacles. Parce qu’ils prennent en charge la livraison des bracelets, l’integralite de la somme payee est envo-
yee a l’organisme qui s’occupe d’eux, un moyen symbolique d’aider ces enfants en manque de reperes.
Quand le masque bat le silence
Les comediens ne parlent quasiment pas, seul le mot « mama » sort parfois de la bouche de l’enfant nomme Betun, 
qui signifie « bitume » en francais. Les comediens jouent en silence et il faut toute la force des masques qu’ils ont 
fabriques eux-memes et leurs gestuelles pour reussir a toucher le public.
Vene Vieitez a condense une grande partie des temoignages en un seul enfant afin de ne pas faire un spectacle trop 
long, car pour lui, mieux vaut en dire peu mais toucher directement les cœurs qu’en dire trop et choquer voire degou-
ter. Si ce spectacle peut mettre mal a l’aise a cause du sujet aborde et des atrocites que vit l’enfant, le choix des confes-
sions des enfants utilisees dans le spectacle a ete fait afin de sensibiliser le public europeen a ce probleme sans pour 
autant le choquer totalement. Le but n’est pas de faire de la provocation ou de choquer mais de raconter la misere de 
ces enfants avec poesie. Certaines histoires vraiment atroces sont passees sous silence, nous ont confie les comediens, 
et les masques peuvent creer une distanciation.betun_1750
Le masque a ce double avantage de soit permettre une distanciation pour le public qui recoit une histoire qui
lui parait moins violente bien qu’intense soit de le toucher au plus profond de lui grace au caractere universel du 
masque. Cecilia Scrittore joue Betun tout au long de la piece tandis que Vene Vieitez interprete toutes les horribles 
personnes qui croisent la route de cet enfant. Ni l’un ni l’autre ne
sortent de scene pendant 1h15 et pour changer de personnage, le comedien utilise des masques convertibles. Atta-
ches par un systeme d’aimant, il peut d’un simple geste completement changer de personnage et nous mener vers une 
autre histoire tout aussi cruelle que la precedente. Souvent cela s’accompagne d’un changement de costume toujours 
bien marque, bien identifiable afin de comprendre immediatement a qui on a a faire... En choisissant de changer de 
costume sous nos yeux, de nouveau une distanciation est possible mais elle est nuancee par le visage grime du co-
medien qui, meme sans son masque, reste terrifiant. Cette volonte de changer d’identite sur scene permet de nous 
montrer que meme si ce spectacle est inspire de faits reels, il n’en reste pas moins une fable. Tout ce qu’on voit sur 
scene est faux et cela permet tout de meme de soulager certains spectateurs qui pourraient trouver cette histoire trop 
violente.
Une detresse alarmante
Si, comme nous l’ont dit les comediens, ce spectacle est quelque peu « edulcore » compare a la reelle misere des en-
fants, il n’en reste pas moins particulierement puissant et les histoires presentees sur scene ont de quoi interpeller. On 
passe de la thematique de l’abandon d’enfant, au meurtre, au viol, au vol et au trafic d’organes, a la drogue, au racket, a 
l’alcoolisme, a la corruption policiere, etc. Tout est mis en scene a travers le prisme de l’enfant, ce qui rend ce specta-
cle bouleversant et
La mise en scene renvoie egalement a la misere sociale puisque le spectacle debute par l’enfant sortant d’un sac pou-
belle... On le voit se debattre pour sortir et entrer dans la vie mais quelle vie ? Si au depart, cette sortie de sac peut 



etre deconcertante, voire drole, comme ce fut le cas pour mes voisins de siege, on comprend vite que pour ces enfants 
n’ayant pas de parents, le sac poubelle, la salete, la misere deviennent en realite leur mere nourriciere, et comme les 
enfants l’ont avoue aux comediens, n’ayant plus le souvenir de leur mere, la rue devient pour eux, la seule chose qu’ils 
ont connue et leur seule reference.
D’ailleurs, la scene est remplie de sacs poubelles qui contiennent les differents accessoires et costumes du comedien 
qui, pour changer de personnage, fait les poubelles, montrant symboliquement que la rue engendre la misere et que 
ce sont ceux qui ont reussi a apprivoiser la rue qui deviennent les oppresseurs des autres... L’enfant innocent, s’il vit 
assez longtemps, peut devenir celui qui martyrisera les futurs enfants de la rue, ces enfants sans esperance pour qui, 
meme les reves deviennent cruels. Plusieurs scenes de reves sont evoquees dans la piece et ceux- ci representent leurs 
peurs ou leurs desirs
mais chaque desir est toujours suivi d’une deception, renforcant ce sentiment pour eux de chemin sans issue. Rien 
ne pourra ameliorer leur condition, ils n’ont ni racine ni avenir, souffrent mais sont invisibles et rejetes par notre 
societe... C’est pour leur donner un peu d’espoir que cette compagnie a decide de monter ce projet et de sensibiliser le 
public europeen a ce probleme.
Parfois, les images parlent plus que les mots. Ceci vaut egalement pour ce spectacle dont la poesie et la mise en scene 
emeuvent plus que de grands discours. Sans tomber dans le trash gratuit ou le pathos, le Teatro Strappato nous sensi-
bilise et nous alerte sur un probleme de plus en plus present...
Jeremy Engler
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Betun, un engagement pris envers ses enfants qui ne revent plus... 06.09.16
http://www.lenvoleeculturelle.fr/betun-engagement-pris-envers-enfants-ne-revent-plus/
Vous commencez a bien connaitre la compagnie du Teatro Strappato et son travail de recherche consequent sur le 
sujet des enfants de la rue, grace aux deux premieres parties de l’interview disponibles sur notre site. Le contenu du 
spectacle vous est egalement connu puisque nous avons ecrit une critique sur le spectacle Betun mais si l’histoire 
remet plein de choses en question, il ne faut pas oublier que cette histoire est habitee par un engagement incroyable 
de la compagnie envers ses enfants comme Vene Vieitez et Cecilia Scrittore nous l’expliquent.
Cela semble important pour vous d’etre anime par le theme du spectacle, c’est-a-dire que vous vous engagez dans une 
cause humanitaire alors que d’autres artistes creent un spectacle et ne proposent rien de plus, est-ce quelque chose de 
necessaire pour le developpement de votre travail ?
Vene Vieitez : La vraie question c’est pourquoi on fait du theatre, pourquoi c’est necessaire ? C’est necessaire parce que 
nous avons perdu, dans un certain sens, la capacite de communiquer directement de toi a moi en direct et le theatre 
est quelque chose que les autres moyens de communiquer ne sont pas ; c’est un etre humain qui parle a d’autres etres 
humains. Nous le pensons en ces termes. Anthropologiquement, c’est assez incroyable que dans notre societe, le 
theatre existe toujours, non ? (rires) Parce qu’il va a l’encontre de la tendance de diffusion televisuelle ou de YouTube 
qui evidemment sont plus populaires. Donc le theatre est necessaire parce que nous avons besoin de communiquer a 
propos de quelque chose qui nous semble important.
Quand je reflechis a la raison qui m’a pousse au theatre avant meme de nous rencontrer, je me souviens qu’au debut, 
ce ne sont pas les trucs du theatre qui m’interessaient. Ce qui me fascinait etait le fait que c’etait un evenement de 
communication publique, poetique, dans lequel on pouvait traiter de certains themes et creer des canaux de commu-
nication beaucoup plus profonds entre les cœurs, les esprits et les cerveaux. C’etait quelque chose de super impres-
sionnant. J’ai donc commence le theatre en partie pour cela, puis j’ai decouvert la commedia dell’arte et j’ai commen-
ce a apprehender le plaisir des masques pour leur beaute, des aspects techniques du theatre, de la technique du jeu 
d’acteur... Tout cet amour est venu plus tard mais disons que c’est ce qui a ete la graine du « pourquoi tout ca ? »
Le metier d’acteur de theatre requiert un grand sacrifice tant au niveau de l’entrainement, de l’education, de la resig-
nation a vivre des temps difficiles parce que ce n’est pas facile de vendre une œuvre theatrale. C’est difficile de faire 
son chemin dans ce monde mais au bout du compte, la question est : « Pourquoi faire tous ces sacrifices, pourquoi 
manger du riz blanc pendant un mois complet ? » Si on le fait, c’est parce que ca vaut la peine, non ? Et c’est pourquoi 
je veux dire que, s’il y a des choses dans le monde que je ne supporte pas et que ca me fait me sentir mal, le theatre est 
l’instrument ideal avec lequel je peux reveler cela. Si le theatre peut etre un instrument pour reveler ou revendiquer 
une forme d’humanite, alors allons-y ! Si pour toi le sujet est important, alors il faut faire quelque chose.
Toujours sur le theme de votre engagement humanitaire, pouvez-nous dire ce que vous faites pour aider les enfants 
de la rue ?
Vous commencez a bien connaitre la compagnie du Teatro Strappato et son travail de recherche consequent sur le 
sujet des enfants de la rue, grace aux deux premieres parties de l’interview disponibles sur notre site. Le contenu du 



spectacle vous est egalement connu puisque nous avons

ecrit une critique sur le spectacle Betun mais si l’histoire remet plein de choses en question, il ne faut pas oublier 
que cette histoire est habitee par un engagement incroyable de la compagnie envers ses enfants comme Vene Viei-
tez et Cecilia Scrittore nous l’expliquent.
Cela semble important pour vous d’etre anime par le theme du spectacle, c’est-a-dire que vous vous engagez dans 
une cause humanitaire alors que d’autres artistes creent un spectacle et ne proposent rien de plus, est-ce quelque 
chose de necessaire pour le developpement de votre travail ?
Vene Vieitez : La vraie question c’est pourquoi on fait du theatre, pourquoi c’est necessaire ? C’est necessaire parce 
que nous avons perdu, dans un certain sens, la capacite de communiquer directement de toi a moi en direct et le 
theatre est quelque chose que les autres moyens de communiquer ne sont pas ; c’est un etre humain qui parle a 
d’autres etres humains. Nous le pensons en ces termes. Anthropologiquement, c’est assez incroyable que dans no-
tre societe, le theatre existe toujours, non ? (rires) Parce qu’il va a l’encontre de la tendance de diffusion televisuelle 
ou de YouTube qui evidemment sont plus populaires. Donc le theatre est necessaire parce que nous avons besoin 
de communiquer a propos de quelque chose qui nous semble important.
Quand je reflechis a la raison qui m’a pousse au theatre avant meme de nous rencontrer, je me souviens qu’au de-
but, ce ne sont pas les trucs du theatre qui m’interessaient. Ce qui me fascinait etait le fait que c’etait un evenement 
de communication publique, poetique, dans lequel on pouvait traiter de certains themes et creer des canaux de 
communication beaucoup plus profonds entre les cœurs, les esprits et les cerveaux. C’etait quelque chose de super 
impressionnant. J’ai donc commence le theatre en partie pour cela, puis j’ai decouvert la commedia dell’arte et j’ai 
commence a apprehender le plaisir des masques pour leur beaute, des aspects techniques du theatre, de la techni-
que du jeu d’acteur... Tout cet amour est venu plus tard mais disons que c’est ce qui a ete la graine du « pourquoi 
tout ca ? »
Le metier d’acteur de theatre requiert un grand sacrifice tant au niveau de l’entrainement, de l’education, de la 
resignation a vivre des temps difficiles parce que ce n’est pas facile de vendre une œuvre theatrale. C’est difficile 
de faire son chemin dans ce monde mais au bout du compte, la question est : « Pourquoi faire tous ces sacrifices, 
pourquoi manger du riz blanc pendant un mois complet ? » Si on le fait, c’est parce que ca vaut la peine, non ? Et 
c’est pourquoi je veux dire que, s’il y a des choses dans le monde que je ne supporte pas et que ca me fait me sentir 
mal, le theatre est l’instrument ideal avec lequel je peux reveler cela. Si le theatre peut etre un instrument pour 
reveler ou revendiquer une forme d’humanite, alors allons-y ! Si pour toi le sujet est important, alors il faut faire 
quelque chose.
Toujours sur le theme de votre engagement humanitaire, pouvez-nous dire ce que vous faites pour aider les en-
fants de la rue ?
Vene Vieitez : C’est la premiere fois qu’on cree le spectacle et pour le festival d’Avignon, nous avons pense a des 
bracelets faits par les enfants de la rue de Tiquipaya Wasi et nous les vendons pendant le festival a un prix qui 
evidemment est le double ou le triple de ce qu’ils valent, parce que l’objectif est que les gens fassent une donation 
de soutien et que le bracelet soit un souvenir. Une fois, une femme, qui venait au theatre pour voir la piece, dit au 
vendeur de la billetterie qu’elle voulait donner les 10 euros mais qu’elle ne voulait pas prendre le bracelet et lui a re-
pondu : « Ah non madame, vous vous trompez, vous devez prendre le bracelet. », ce a quoi elle dit : « non non que 
quelqu’un d’autre le prenne, moi je veux seulement faire une donation. » Et lui de conclure en lui rappelant ceci : « 
Vous n’avez pas compris le but de ce bracelet, vous donnez 10 euros de donation et en echange, on vous donne un 
bracelet pour que tous les jours, vous vous souveniez qu’il y a des enfants qui vivent dans la rue. » Sinon on peut 
donner 10 euros et oublier... Si c’est donner 10 euros pour seulement avoir la conscience tranquille et l’oublier, cela 
ne sert a rien de faire la donation. Le bracelet est quelque chose d’interessant car c’est un souvenir.
Cecilia Scrittore : Et ca nous plait que les enfants les aient faits eux-memes car ils sont beaux. La verite c’est qu’ils 
sont phenomenaux pour faire les bracelets. La rue leur apprend a les faire pour les vendre donc ils les font a une 
vitesse incroyable. Ils font un bracelet en moins de trente minutes ! Nous avons essaye d’apprendre et nos bracelets 
faisaient des fils completement demembres, tout tordus (rires) mais les leurs etaient parfaits !

Vene Vieitez : Ce projet de bracelets, nous voulons le developper pour acheter de la nourriture. Mais au final, nous 
aimerions vraiment pouvoir creer un projet de bourse parce qu’ils manquent d’argent pour du materiel scolaire, 
des vetements, et pour tant d’autres choses... Grace a Betun, nous pouvons canaliser la conscience du public dans 
cette direction. Ils peuvent aider, peuvent faire donner quelque chose pour des vetements, pour du materiel sco-
laire mais aussi pour des enfants qui ont du talent. Par exemple, il y a un enfant qui joue de la guitare super bien, il 
est autodidacte et il faudrait que ce garcon aille dans une ecole de musique parce que vraiment c’est un grand mu-



sicien. L’ecole de musique coute 200 dollars, ce qui est un montant ridicule – pour nous, surtout si nous partageons la 
somme – mais il ne les a pas. Ainsi, notre prochain objectif, une fois qu’ils auront de la nourriture, des vetements et 
du materiel scolaire, c’est de creer ces petits projets de bourses. Je crois qu’il suffit d’une bonne organisation mais cela 
vaut la peine. Ainsi, on pourrait donner a cet enfant l’opportunite d’etudier la musique, mais cela est quelque chose 
qui doit se repeter chaque annee et qui demande du temps et de l’energie... mais ca en vaut vraiment la peine, donc 
on pense qu’il y a quelque chose a faire.
Nous commencons avec les bracelets mais nous voudrions plus. L’idee serait que Betun reussisse a devenir un spec-
tacle qui tourne qui puisse reunir des personnes interessees pour travailler ensemble et cooperer. Et si on rencontre 
quelqu’un qui n’a beaucoup d’argent mais qui veut aller la-bas pour aider, on essaiera de voir ce qui est possible de 
faire pour l’aider, nous sommes ouverts a toute proposition...
Ce spectacle est une fenetre sur cette realite qui voyage en Europe. Et nous voudrions que Betun voyage en Amerique 
latine car en Europe, elle sert a eveiller les consciences et a obtenir des bourses mais en Amerique latine, ce serait tres 
interessant de voir la reaction du public. Pour le moment, les Americain-latinos qui ont vu le spectacle a Avignon ont 
ete vraiment marques et quasiment tous sont venus nous dire : « Wah ! Franchement, ca me rappelle beaucoup ma 
maison, mon pays ! » Beaucoup d’entre eux sont restes coi devant ce que nous faisions et n’avaient jamais pense aux 
enfants de la rue de cette maniere-la. « Ma maman non plus », leur dis- je chaque fois. Quand on jouera le spectacle 
la-bas, ce sera tres interessant parce que les gens, en sortant du theatre, la verront la rue des la fin du spectacle. Et il y 
aura certainement, assis a cote de la porte du theatre, un enfant de la rue avec cadeaux ou sans, ou offrant de cirer les 
chaussures ou tout simplement deambulant completement perdu... Donc si, nous reussissons a faire en sorte qu’a ce 
moment precis, la personne qui sort du theatre regarde cet enfant avec un regard different de celui qu’elle avait avant 
d’entrer dans le theatre alors le travail est fait ! En effet, pour eux, la facon dont les gens les regardent est une chose 
horrible. Tout le monde les regarde comme s’ils etaient dangereux, sales – et ils le sont, ils se transforment en etres 
dangereux. Ils vivent dans un monde entoure de milliers de personnes qui ne les voient pas, parce qu’en Amerique 
latine, les enfants de la rue sont des enfants invisibles. Si on reussit a lutter contre cela et a les rendre un peu moins 
invisibles, alors ca vaut la peine.
Pour parler un peu du spectacle et de son esthetique, une grande importance est donnee aux reves dans votre piece. 
Est-ce vrai que les enfants de la rue revent ? Et pourquoi vouloir qu’une spectatrice participe a un des reves ?
Vene Vieitez : C’est une question hyper interessante ! Et surtout, tu as mis le point sur LE sujet : « Est-ce que les en-
fants de la rue revent ? » Tu es la premiere personne a nous pose la question, parce que ici, ca parait evident que ces 
enfants revent... Pourtant, ces enfants ne revent
pas ! Les enfants de la rue n’ont pas de reves. On leur a tous demande : « A quoi reves-tu quand tu vis dans la rue ? » 
et tous sont restes interdits en pensant a ce qu’ils pourraient repondre et de finalement dire : « A rien — Mais tu as 
bien un desir ou un souhait ? Qu’est-ce que tu voudrais faire quand tu seras grand ? — Rien ». C’est une vie complete-
ment vide, sans reve, sans rien. Ils n’ont pas de reves mais ils voient des choses... quand ils sont drogues par exemple. 
Dans le spectacle, le personnage du diable qui lui vole ce qu’il a dans ses mains est un personnage de vision de l’un 
d’entre eux, c’est une vision recurrente. Il nous a dit : « Quand je me suis retrouve dans la rue au debut, je revais du 
diable et il me faisait extremement peur mais comme il etait toujours dans mes reves, a la fin, je n’avais plus du tout 
peur. » Le diable est la rue egalement. Les reves de la piece

sont une transcription poetique des peurs et des desirs. De plus, dramaturgiquement, un reve est quelque chose d’in-
conscient et tres reconnaissable par le public.
Le premier reve est « J’ai froid mais j’ai quelqu’un qui m’aide, me couvre et ensuite vient le diable et ces habits, il me 
les enleve et c’est une menace qui ne me fait rien mais qui fait quelque chose ». Ceci est une peur recurrente chez 
eux : quelqu’un qui les aide peut etre une menace, il me donne quelqu’un chose mais qu’est-ce qu’il va me faire ? me 
violer ? me battre ?
Le deuxieme reve est : « Betun qui voit sa maman dans le public ». La figure de la mere est terrible, elle est presente 
mais jamais ils ne l’ont vraiment. C’est terrible parce que tous parlent de la mere ou avec haine ou avec nostalgie et 
quasiment tous avec confusion : « Je ne sais pas pourquoi ma maman m’a fait ca ! » Certains ne se souviennent meme 
plus du visage de leur mere, pourtant la presence de la mere est forte pour chacun d’entre eux. Betun, comme chaque 
enfant de la rue, est dispose a ce que n’importe quelle femme dans la rue qui se rapproche avec un sourire devienne 
sa mere, il l’accepterait ainsi et l’appellerait par ce nom... parce que cette figure, ils en ont vraiment besoin.
Le troisieme reve est : « Le vol du cœur de Betun. Le vol des organes ». C’est une autre panique des enfants de la rue, 
ils savent – parce que c’est une realite en Amerique latine – qu’il y a beaucoup de trafic d’organes, que ces fourgonne-
ttes, ces camions, qui d’un coup apparaissent, enlevent les enfants, leur volent les organes et les jettent dans une pou-
belle. Comme personne ne va se rendre compte qu’ils ne sont plus la, ils sont une cible facile pour le vol des organes. 



Tous sont terrifies par cela. Quand on leur a demande ce qui est le pire dans la rue, tous ont repondu : « Le pire dans 
la rue c’est de mourir, pas par la mort, parce que je n’ai pas peur de la mort, je suis habitue a voir des morts tous les 
jours. Le mort ne me fait pas peur mais je sais que personne se rendra compte que je ne suis plus la et ca c’est le pire 
de la rue : que si tu meurs, personne ne va le voir. »
Le quatrieme reve de Betun est : « Il peut tuer n’importe qui ». Au final, c’est lui qui tient le couteau et le reve montre 
de maniere assez evidente qu’il pourrait tuer n’importe qui qu’il rencontrerait dans la rue. Et s’il rencontre sa mere 
? Il serait capable de tuer la mere... mais il n’y parvient pas, meme dans le reve, ce qui revient a dire : « je te deteste 
mais tu es ma mere ».
Cecilia Scrittore : Un des enfants de la rue qui aujourd’hui est tres grand et ne vit plus dans la rue a reussi a se sau-
ver. Il a 27 ans, etudie a l’universite et travaille comme benevole dans le centre qui l’avait accueilli plus jeune. La, il 
est en train de finir ses etudes et une des choses qu’il nous a dites est qu’il ne sait pas pourquoi sa mere l’a abandon-
ne a cinq ans, qu’il la deteste pour ca et qu’il l’aurait tuee s’il l’avait rencontre dans la rue. Pourtant quand il pense a 
la personne qu’il voudrait a ses cotes quand il sera diplome, il pense a sa mere. Ils vivent avec ce dilemme d’haine et 
d’amour lie a la figure maternelle.
Vene Vieitez : C’est tragique parce qu’il te dit : « je donnerais tout ce que je pourrais pour qu’elle voit ce que je suis 
devenu, ce que j’ai accompli », et a cote de ca, il ne se souvient pas de son visage et sait que c’est impossible.
Pourquoi changer de masque sur scene ? Et vous Vene Vieitez, quand vous changez de masque, vous avez un maqui-
llage terrible qui est vraiment effrayant, pourquoi ?
Vene Vieitiez : Parce que c’est une fable, un conte. Quand ta grand-mere te raconte l’histoire du Petit Chaperon
rouge et dit (en prenant une voix tres grave) : « Et arrive le loup qui avait... (changeant de voix pour choisir une voix 
normale) soudain surgit le chasseur... (prenant une voix de fille) et Le petit Chaperon rouge qui continuait de mar-
cher tranquillement... » Que ce soit la voix ou le contenu, tout ca te fait un conte. C’est vrai dans d’autres lieux mais 
pas sur scene. Ce qui se passe sur scene est un mensonge, c’est un conte et c’est evident pour le public parce que tout 
le monde sait que ce qui se passe au theatre est un mensonge. Mais c’est une maniere de le souligner que de dire : « 
regarde, ce que tu vois ici est faux mais dans de millions d’autres endroits c’est reel mais ici c’est un conte... Regarde 
le gars sur scene, ce n’est pas moi, c’est un autre. Mais regarde, sur scene, en realite, c’est moi qui change de vete-
ments. » Les personnages changent, les gens vivent, se transforment et dans la rue, il n’y a pas d’intimite. Donc sur la 
scene, qui represente la rue, les personnages doivent changer sans intimite, j’enleve la robe de chambre, ou je ne sais 
quoi d’autre, puis je mets autre

chose que j’enleve de nouveau sans aucune intimite, le public voit tout comme dans la rue ou c’est tout public, il n’y 
rien pour se cacher. Mais surtout c’est une maniere de souligner la fiction, ce qui pour nous signifie en realite soulig-
ner la realite.
C’est la fin de notre interview, voudriez ajouter quelque chose pour nos lecteurs ?
Cecilia Scrittore : Non, je crois que tout a ete dit. Ce que nous voulons c’est que ce spectacle soit une maniere de 
donner une voix a ces enfants invisibles, de leur donner une presence...
Vene Vieitiez : Oui, ces enfants existent. Les enfants de la rue ne sont pas un hashtag de Twitter ou de Facebook. 
Que quelqu’un dise I like parce que je suis solidaire, qu’est-ce que ca lui apporte ? Ils ne manquent pas de like sur 
Facebook, ce que ces gens la doivent faire c’est donner de l’argent et s’ils n’en ont pas, ce n’est pas grave, ce n’est pas 
seulement une question d’argent, c’est une question de mentalite. Nous commencons a penser le probleme avec la 
profondeur qu’il faut pour prendre une position responsable et avoir une position responsable, souvent ce n’est pas 
prendre position. Parce qu’en certaines circonstances, prendre position signifie agir et agir c’est difficile. Faire quel-
que chose est difficile mais cela requiert une dignite bien superieure a celle d’un like sur Facebook ou un hashtag su 
Twitter parce qu’ils le meritent. C’est une question de conscience et si les gens respectent ces themes sociaux et qu’ils 
ne font rien, il n’y a pas de probleme mais les gens doivent aborder le sujet des enfants de la rue avec respect et dig-
nite. Respecter la dignite du sujet ca veut dire qu’il faut savoir qu’il existe et de quelle maniere il vit, sans le banaliser 
avec des actions ridicules sur les reseaux sociaux. Les reseaux sociaux sont inutiles, ils permettent de communiquer 
et c’est tout ! Ca ne sert a rien s’il n’a pas un reel fond.
Propos recueillis par Margot Delarue et Jeremy Engler

L’ENVOLEE CULTURELLE AVIGNON 2016
Un theatre qui arrache la realite 06.09.16
http://www.lenvoleeculturelle.fr/theatre-arrache-realite/
Pour ouvrir ce mois de septembre en beaute, nous vous proposons de revenir sur une de nos belles rencontres de 
cet ete au festival d’Avignon. La compagnie du Tea- tro Strappato y mettait en scene au Theatre du Passage le specta-



cle muet Betun dont la critique est deja disponible sur notre site et qui parle de la situation des enfants de la rue en 
Bolivie.
Cet entretien passionnant vous sera livre en trois parties car particulierement dense. Nous commencerons donc 
aujourd’hui avec la partie presentant la compagnie et son projet, demain sera aborde la question du travail prelimi- 
naire realise avec les enfants avant de conclure avec des questions sur le spectacle lui-meme.
Pour commencer, pouvez-vous vous presenter a nos lect- eurs ?
Vene Vieitez : Cecilia et moi avons fonde la compagnie Teatro Strappato il y a cinq ans, en 2011. Le nom de la com-
pagnie vous renseigne sur ce qu’on voulait faire. « Strappare » en italien signifie « arracher », « enlever » et c’est un 
peu l’objectif que nous avions quand on s’est dit : « on va faire un theatre independant, qui sera notre espace pour 
faire du theatre mais on va l’arracher ! » « Strappare » c’est la partie theatrale qu’a la vie, non ? C’est-a-dire, quelque 
drame, quelque histoire, quelque chose heureuse ou quelque chose malheureuse qui arrive. Souvent quand ca arrive, 
on se dit : « ouh ! c’est une histoire de film (rire) ou cela ressemble a une piece de theatre. » De fait, la vie normale 
est composee de plein de petites choses comme celles-ci. Et l’idee de notre theatre est d’arracher cette partie thea-
trale qu’a la vie reelle et qui en realite est ce qui la rend universelle et partageable, et ce qui nous permet de nous 
reconnaitre en elle. Normalement, cette partie theatrale est la plus poetique de la realite, parce que la patrie qui frole 
l’absurde frole l’ephemere. Par exemple, la partie theatrale de la situation des enfants de la rue est l’histoire qu’ils vi-
vent constamment dans une tragicomedie. Il y a des personnages a priori comiques qui, au fond, sont profondement 
tragiques. Tous les personnages de cette his- toire sont malheureux, ils portent un vrai fardeau sur leurs epaules et 
se comportent comme des malheureux. Ce sont des personnages, comme la mere de l’enfant elle-meme, qui ont une 
grande quantite de problemes. Sont-ils coupables ou victimes ? Ni l’un ni l’autre, ce sont tous des victimes et des 
coupables, ils sont tous coupables parce que la realite les rend ainsi.
Alors, l’objectif du Teatro Strappato est d’etre un theatre utile, et utile veut dire que l’on rend un sens reel, profond au 
fait theatral. Le fait theatral est le moment ou je presente le texte sur scene devant 300 personnes assises qui m’ecou-
tent et c’est une occasion en or. Pensez a ca deux minutes : quand je monte sur scene, j’ai deux a trois cents person-
nes qui pendant 1h15 vont ecouter n’importe quelle chose que je vais leur raconter. De mon point de vue, c’est une 
responsabilite incroyable, parce qu’il y a des gens qui nous offrent 1h15 de leur temps pour qu’on dise ce qu’on veut, 
et il faut faire attention a ce que l’on dit. C’est facile de perdre cette opportunite et il faut en profiter et dire quelque 
chose qui est reellement important pour soi. Au final, c’est un peu la philosophie qui est a la base de notre compag-
nie.
Cecilia Scrittore : Nous nous sommes connus dans une compagnie italienne ou nous avons etudie et com- mence a 
travailler sur la commedia dell’arte. C’est a ce moment-la qu’est ne notre amour pour les masques.
De fait, c’est sur les masques que repose le travail et la naissance de notre compagnie independante, c’est devenu no-
tre style de travail. Par exemple, pour un spectacle comme Betun qui raconte une realite si crue et si dure, on se rend 
compte que les masques sont des elements incroyables pour

pouvoir transmettre cette realite si difficile a accepter.
Vene Vieitez: Le masque a cette force de ne pas etre un vrai visage. Le grand dramaturge italien du siecle dernier, 
Eduardo de Filippo a ecrit une des œuvres les plus geniales qui soit, de mon point de vue bien sur, dans laquelle il 
dit : « attention parce que s’il y a un mort sur une scene de theatre, c’est un faux mort, c’est sur qu’il n’est pas mort, 
mais une fausse mort sur scene est bien pire qu’une vraie mort dans la vie reelle parce qu’une fausse mort repre-
sente des millions de morts dans la realite. » Et c’est certain ! Le masque reussit a creer un visage qui n’est ni ce 
monsieur-la, ni cette dame, c’est un visage et ce visage represente des millions de faces. C’est ca la force du masque, 
il cree une distance avec le public. Le public voit – et dans cette piece tout particulierement – le jeu theatral, celui 
de faire voir. Evidemment, ce qu’il voit sur scene n’est pas reel puisque je change de masques sur scene. Nous avons 
fabrique specialement des masques convertibles, ce sont des masques qui peuvent se transformer au fur et a mesure 
du spectacle. C’est tellement faux, tellement fictif que cela represente une realite qui est aussi certaine que la fiction 
du spectacle. Attention cependant, car ce qui est faux dans le texte represente des millions de realites qui elles sont 
vraies. C’est beaucoup plus fort qu’une seule realite. Le theatre est en realite le miroir d’une realite bien plus pluriel.
Je ne suis pas completement d’accord parce que pour moi, les masques concretisent parfaitement les person- nages. 
J’avais l’impression de revoir une fable de mon enfance... c’etait vraiment intense... Vene Vieitez : Tout a fait, c’est 
l’objectif des masques. Le chasseur dans Le petit chaperon rouge est un chas- seur avec une moustache, une barbe... 
mais quand tu penses au chasseur du Petit chaperon rouge, tu penses a un type avec de l’energie, non ? Et c’est ce qui 
se passe avec les masques, quand tu vois un personnage qui se met comme ci, qui se regarde comme ca, qui fait ca... 
tu penses a ce que ce personnage represente. Et, en realite, il y a une abstraction bien plus grande que lorsqu’il s’agit 
d’un vrai visage. C’est profondement concret et en meme temps profondement universel et c’est la force des mas-



ques, selon nous.
Votre compagnie est itinerante, pourquoi avoir choisi un nom italien et non anglais qui pourrait etre com- pre-
hensible par un plus grand nombre ?
Vene Vieitez : Cecilia est italienne et nous nous sommes connus en travaillant en Italie. Quand nous avons fonde 
la compagnie, notre langue commune etait l’italien, Cecilia ne parlait pas encore l’Espagnol. Donc pratiquement 
tout notre univers artistique etait italien et a l’heure de donner un nom a la compagnie, il a surgi spontanement 
alors que nous pensions a un nom en anglais ou en espagnol. Au final, nous sommes tombes d’accord sur l’italien 
parce que c’etait la langue commune a ce moment-la.
Cecilia Scrittore : Le mieux, c’est qu’au final la compagnie a ete fondee en Espagne (rires) parce que c’est le premier 
pays ou on a cree un projet. A notre depart d’Italie, ce sont des Espagnols qui nous ont offert de faire un premier 
montage en regroupant des metaux.
Vene Vieitez : Nous sommes restes la-bas quelques mois pour faire le spectacle et ensuite, apres le spectacle, nous 
sommes restes pour faire une chose puis une autre... et au final, on a fonde la compagnie en Espagne. Cela fait 
deux ans maintenant que nous vivons officiellement a Berlin mais nous travaillons beaucoup en Es- pagne, en 
Italie et nous essayons de travailler plus en France. Finalement, cette maison (NDLR : il montre la camionnette ou 
ils dorment tous les deux pendant le festival) est notre veritable maison (rires).
Nous avons fait un calcul par rapport a ou nous serons l’annee prochaine avec le theatre, nous ne passerons pas 
plus de deux mois au meme endroit : un mois en Espagne, un mois en Suisse, un mois en Italie, deux mois en 
Allemagne, un mois en Chine, deux mois en Espagne, un mois en Amerique du Sud, un mois au Portugal... Pour 
le moment, on se considere vraiment comme une compagnie nomade.
Rendez-vous demain pour en savoir plus sur le travail qu’ils ont realise avec leurs enfants.
Propos recueillis par Margot Delarue et Jeremy Engler

L’ENVOLEE CULTURELLE AVIGNON 2016
Betun, la poesie de la misere des enfants de la rue 06.09.16
http://www.lenvoleeculturelle.fr/betun-poesie-de-misere-en-fants-de-rue/
Apres la premiere partie, presentant la compagnie Teatro Strappato, nous sommes heureux de vous devoiler la 
seconde partie de notre interview consacree au spectacle Betun, presente cet ete au festival d’Avignon au Theatre 
du Passage et dont la critique est disponible sur notre site. Cette fois- ci, nous nous attarderons sur le travail qu’a 
realise la compagnie avec des enfants boliviens pour creer ce spectacle.
Pour reprendre notre interview, restons si vous le voulez bien, sur l’idee de nom, pourquoi avez- vous choisi le 
nom Betun pour ce spectacle ? Parce que ce n’est pas un nom avec une signification claire pour quelqu’un qui ne 
parle pas espagnol, pourquoi ne pas avoir choisi un nom anglais ou plus universel ?
Vene Vieitez : Pour vous dire la verite, « Betun » nous plaisait bien ! (rires) Au depart, « Betun » est un jeu de mots 
en espagnol parce que « el betun » est le « bitume » en francais et c’est aussi le nom d’un derive du petrole qui est 
present tant dans l’asphalte des rues que dans le materiel qu’utilisent les enfants pour cirer les chaussures. Mais en 
meme temps, c’est le nom de l’enfant du spectacle. Normalement, ce que perdent les enfants de la rue en premier 
est leur nom. Ils avaient beau s’appeler Jose ou Pedro, dans la rue ca devient la Puce ou le Cochon ou quoi que ce 
soit d’autre. Et « Betun » paraissait et pourrait etre un nom parfait pour un enfant de la rue. Et le fait que le nom 
ne soit pas forcement clair c’est presque mieux, non ? Ainsi « betun » se convertit en nom propre comme peuvent 
l’etre Juan ou Pedro. Betun est un nom facile a prononcer dans toutes les langues et a une phonetique assez simple 
pour toutes les langues, en plus, la facon dont sonnait ce nom nous plaisait bien.
Cette piece est tres documentee, comment s’est passe le travail autour de cette œuvre ? Vene Vieitez : On a passe 
un an a travailler sur cette œuvre.
Cecilia Scrittore : Nous sommes passes par differentes phases de travail.
Vene Vieitez : En realite, cela fait cinq ans que ce spectacle est dans l’armoire, criant pour sortir. Le premier proto-
type de ce spectacle s’appelait Le laveur de bottes et etait un spectacle avec beaucoup de texte. Nous avions com-
mence l’ecriture apres notre premier spectacle. Et ce spectacle etait la premiere esquisse de Betun mais il s’agit la 
d’un sujet qui necessite une certaine responsabilite. Si nous devons parler des enfants de la
rue, cela requiert vraiment un travail tres documente parce qu’il s’agit d’une realite tres crue pour beaucoup de 
gens et ces enfants meritent que quelqu’un raconte leurs histoires et pas d’autres qui seraient inventees. On savait 
qu’il fallait un travail de recherche approfondi pour donner forme a ce spectacle. Je viens du milieu de la sociolo-
gie, j’etudiais cette discipline a l’universite et l’idee etait de prendre une perspective analytique soci- ologique pour 
aborder ce sujet : voir quel est le phenomene, quelles sont ses differentes parties, etc. et donner a tout cela une in-
terpretation artistique et poetique a travers le theatre. Mais la connaissance du sujet se doit d’etre formelle, sociolo-



giquement ou anthropologiquement parlant. Donc il y a un an nous avons decide que c’etait le moment d’affronter 
ce sujet et nous avons decide de commencer par la recherche bibliographique sur la situation des enfants de la rue 
dans le monde et en general. Cette enquete a dure six mois et, ensuite, on a decide du lieu ou se deroulerait l’en-
quete de terrain. Nous avons choisi l’Amerique latine qui est le continent ou la situation est la plus preoccupante. 
Une fois prise la decision d’aller en Amerique latine, il nous a fallu choisir un pays et la Bolivie etait le pays ideal 
pour differentes raisons. Sociologiquement parlant, en Bolivie, le cas des enfants de la rue a une echelle tres claire

que nous pouvons voir pas a pas et dans chaque reve et chaque realite de notre spectacle. La Bolivie nous permet-
tait cette analyse de la situation et donc apres six mois de recherche bibliographique a Berlin, nous sommes partis 
la-bas pour un mois et avons travaille avec l’organisation Tiquipaya Wasi et avons pu organiser quelques ateliers 
avec des enfants de la rue d’ici. Et a travers ces ateliers, en utilisant le theatre comme pretexte, nous avons pu 
commencer a travailler avec eux et essayer de creer une histoire qui fut le pretexte pour les interviewer individue-
llement et en prive sur leurs propres histoires de vie. Au final, on a utilise le theatre pour faire sortir du theatre, ce 
qui a ete un travail tres tres interessant.
A notre retour en Europe, on s’est retrouve avec plusieurs dizaines d’heures de videos et d’histoires vraiment fortes 
qui meritaient chacune d’etre racontee. Au final, nous avons assez de materiel pour six spectacles mais nous ne de-
vions en monter qu’un seul. Un seul qui puisse etre suffisamment fort, clair, net. Et, parmi toutes les histoires, nous 
devions selectionner les evenements les plus recurrents pour creer l’histoire d’un enfant de la rue qui en realite 
n’en est pas un que nous connaissons concretement. C’est alors que nous avons commence un travail de recherche 
sur ce que nous avions recupere pour proceder a une enquete stylistique, c’est-a-dire comment raconter ces histoi-
res et lesquelles selectionner. Au final, il ne reste plus que cinq realites et six reves dans le spectacle.
Une fois cela trouve, nous avons commence le travail de creation et de dessin des personnages. Nous les avons 
faits, de l’elaboration des habits a celles des masques, a la selection de la musique, et jusqu’a la construction de la 
dramaturgie tant musicale que choregraphique.
La derniere etape a ete la phase d’affinage pour finir d’unir les parties et la sortie aura eu lieu ici, pendant le festival 
d’Avignon.
Enfants de la rue au centre Tiquipaya
Enfants de la rue au centre Tiquipaya
Cela n’a pas ete difficile d’entamer le dialogue avec les enfants ?
Cecilia Scrittore : Au debut, oui.
Vene Vieitiez : Oui, seulement au debut parce nous nous sommes rendus compte que, pour eux, les adultes sont 
une menace, donc c’est difficile. Mais une fois qu’ils comprennent que tu es reellement la, sans envie de leur faire le 
moindre mal, alors ils veulent rester avec toi et parler avec toi. On a vu un enfant a qui nous avons dit : « Bon, ra-
conte-nous quelque chose sur ta vie... » et il nous a repondu : « Je peux raconter toute ma vie ? » Il avait un besoin 
incroyable de raconter ce qu’il avait vecu parce que personne ne le lui avait demande. Et la, il nous a raconte que, 
lorsqu’il avait six ans, son oncle – qui faisait du trafic de drogue – essayait les drogues sur lui. Lui, du haut de six 
ans, essayait de la cocaine et son oncle regardait les reactions pour voir si la cocaine etait bien preparee ou si elle 
avait ete mal coupee. A seulement six ans, cet enfant avait deja consomme un taux impressionnant de drogue. Lui 
avait une envie et un besoin de raconter cela, ce qui est normal. Nous, quand il nous arrive quelque chose de bien 
ou de mal, nous voulons le raconter a un ami ou a sa compagne
ou a n’importe qui d’autre mais eux n’ont personne. Donc quand, a quatorze ans, d’un coup, tu as quelqu’un qui est 
interesse par ce que tu as a dire, ca te parait incroyable. Pour la majorite d’entre eux, ce devait etre la premiere fois 
qu’ils racontaient leur histoire, c’est pour ca que c’est difficile au debut mais qu’ensuite, ca devient facile.
Quand vous travailliez avec ces enfants, pensiez-vous a faire un spectacle muet ou non ? Comment s’est fait ce 
choix ?
Vene Vieitez : Nous avions deja l’idee de faire un spectacle muet. Je ne sais pas si cela vous est arrive un jour mais, 
devant une situation particulierement marquante, souvent on ne trouve pas les mots. En realite, c’est ce qui arrive 
aux enfants de la rue. Quand tu interviewes un enfant de la rue, habituellement, il parle d’une forme complete-
ment « degrammaticale », utilisant mal les mots, ne les prononcant pas correctement ; et ce qu’il dit n’a souvent de 
sens que grace au contexte. Donc nous ne voulions pas mettre dans la bouche des enfants un texte qui ferait beau-
coup reflechir le public. Et d’un autre cote, le monde des enfants de la rue est un monde bruits et non de mots. Ces 
enfants ne parlent jamais.

Cecilia Scrittore : De fait, certains d’entre eux te font te rendre compte qu’ils ne sont pas habitues a parler. Cer- 
tains d’entre eux sont pratiquement semi-muets. Ils peuvent te dire oui ou non mais pas grand chose d’autre.



Vene Vieitez : Ils sont habitues a parler entre eux avec un vocabulaire souvent limite au monde de la drogue ou au 
monde de la rue. Donc on s’est dit : « qu’allons-nous dire sur ses enfants de la rue ? ». Ce n’est pas une histoire qui se 
raconte, c’est une histoire qui se vit, et la force du theatre est que les choses peuvent se passer sans que personne ne 
les raconte. Nous voulions laisser de cote tout jugement et, souvent, les mots contien- nent un jugement sur une si-
tuation. Mais moi, ce jugement, je veux qu’il appartienne au public ; le public a le droit de voir la situation et d’avoir 
sa propre opinion et sa propre interpretation. Et ce qui est interessant, c’est quand plusieurs personnes pensent 
differentes choses a propos de la meme scene. C’est fondamental car en verite, c’est a ca que correspond la situation 
des enfants de la rue, tout depend de qui la voit, avec quelle sensibilite, et avec quelle information sur le sujet. Par 
exemple, nous, si on va dans la rue et qu’on voit que quelqu’un frappe un enfant de la rue, on va dire quoi ? Un dira : 
« Oh cet enfant embete toujours les gens », un autre repondra : « oh ce type a l’air d’un beau fils de p***, pourquoi il 
pousse cet
enfant ? » et un autre dira : « L’homme savait que l’enfant essaierait de le voler et l’homme s’est defendu ». Mais fina-
lement le fait est qu’un homme a pousse un enfant.
Mettre des mots serait limiter les differents points de vue, ce serait donner un jugement et dire au public, tu vas voir 
ce que moi je vois, ce qui est deja un peu le cas ici. Finalement, un spectacle c’est comme nous : on voit la situation 
mais il y a une grande place pour l’interpretation du public puisqu’il n’y a pas de mots.
Vous avez dit que vous aviez suffisamment pour faire six heures de spectacles, pourquoi faire un spectacle de seule-
ment 1h15 et pas plus ?
Vene Vieitez : Si tu prends une marmite de couscous, que t’y verses une petite cuillere de sauce piquante et que tu 
melanges, ce sera legerement piquant. Si au lieu de la marmite, tu prends un petit bol de couscous et que t’y mets la 
meme dose de sauce, ce sera bien plus piquant. 75 minutes c’est le piquant que nous considerons comme supporta-
ble pour le public. Plus, ce serait trop et peut-etre que cela depasserait la limite de l’empathie pour atteindre celle du 
refus.
Cecilia Scrittore : Nous ne pouvions pas...
Vene Vieitez : Parce que nous avons interviewe des enfants qui ont ete pendus par leurs peres et sauves par des voi-
sins. Nous avons interviewe des enfants qu’on a attache a une grille et qu’on a brules avec de l’essence pour les tuer. 
Une psychologue nous a raconte l’experience d’une fille qui a tente d’avorter avec un couteau en se frappant le fœtus. 
Le drame, le sanglant est en fait si profond qu’on ne pourrait pas en sortir une interpreta- tion poetique. De cela 
peut dependre l’efficacite de l’œuvre. Notre objectif n’est pas de donner le maximum
d’informations, mais de reveiller au maximum la sensibilite. Nous sommes convaincus qu’avec cette duree de spec-
tacle et ce contenu, cela fonctionne sans qu’on ait besoin d’en montrer plus, d’en dissimuler plus. C’est une version 
edulcoree de la situation des enfants mais c’est suffisamment fort pour eveiller la sensibilite.
Oui, nous avons assez d’informations pour faire beaucoup plus mais quel est l’objectif ? Montrer ce que nous avons 
ou eveiller la sensibilite ? Les gens comprennent ce que nous voulons vehiculer et nous croyons que le spectacle tel 
qu’il est reussit a reveiller la sensibilite sans pour autant lever les limites du refus du sujet et sans etre trop court. On 
reussit a etre suffisamment concentres pour etre supportables et piquants.
Mais avec cette poesie et cette forme « edulcoree », n’avez-vous pas peur que le public cree une distance tres forte et 
ne se sente pas implique par l’histoire ?
Vene Vieitez : Non, je ne pense pas. Je suis convaincu que, lorsque tu veux dire la verite a quelqu’un qui la veut, ca 
marche, et le public la veut parce qu’en realite, c’est notre compagnon de travail. Je pense que tous ceux qui sont sur 
scene ont une relation personnelle avec cet anonyme qu’est le public et ici il y a une grande relation d’amour avec le 
public. Donc quand je veux dire une verite a quelqu’un qui veut l’entendre, je ne vais pas lui dire : « regarde les cho-
ses sont ainsi ! », je cree ce qui pourrait etre une caresse, la verite s’ouvre la porte seule, vous savez. Et la poesie, de

notre point de vue, est une caresse qui dit : « ecoute, la situation est ainsi, c’est tres dur mais ainsi sont les choses ». 
La poesie est la caresse qui ouvre la predisposition du public : « oh tu m’as raconte quelque chose d’horrible mais je 
peux l’accepter car ton recit est si beau... »
Cecilia Scrittore : D’ailleurs, nous racontons les histoires a travers le theatre et nous sommes convaincus que ce qui 
surgit dans le scenario doit avoir une dimension poetique grace a son caractere de transmissibilite. Nous ne faisons 
pas de documentaire qui soit un portrait totalement vrai et concret de la realite. C’est un des aspects du spectacle, 
mais, d’un autre cote, il est certain que ce spectacle est construit de telle sorte qu’on pourrait facilement ajouter une 
partie au debut ou a la fin. En differents endroits, nous aimerions completer le specta- cle avec des debats avec le pu-
blic et la possibilite de voir une petite video pour qu’il ait une explication plus complete de la realite de ce probleme, 
parce que, de fait, le spectacle est une version poetique du probleme, ce qui est l’objectif des arts.
Vene Vieitez : C’est vrai, c’est-a-dire : si je veux dire « le chat », je dis « le chat », je n’ai pas besoin d’un scenario mais 



si je veux, pour evoquer le chat, je peux te creer un univers autour du chat pour que tu com- prennes « chat ». C’est 
ca l’art : creer des univers qui contiennent quelque chose que le public, ou celui qui profite de l’art, cree. L’art n’est 
pas une question qui nous est propre, il doit entrer en chacun de nous parce que c’est tous ensemble que nous creons 
une marque de laquelle naitra le fait artistique, qui est ce que le pub- lic interprete et recoit. Ainsi, dans ce cas, il est 
fondamental que – meme si on va dans le tres cru ou jusqu’au tabou – ce soit poetique.
Cecilia disait qu’il y avait de quoi faire des documentaires ou des debats mais avez-vous reflechi a la forme exacte 
que pourrait prendre ces moments autour du spectacle ?
Vene Vieitez : Oui, nous voulons faire des evenements d’informations sur la realite en marge de l’interpretation 
poetique. Nous souhaitons organiser des conferences sur la situation des enfants de la rue. Quand un theatre nous 
commande Betun, nous aimerions ne pas seulement dire « parfait » mais dire que, dans apres-midi nous pouvons 
faire une conference dans une salle ou dans le hall du theatre sur le theme des enfants de la rue. Donc, grace a de 
petites videos que nous avons recuperees en Bolivie, agrementees de donnees sur les choses que nous avons en notre 
possession a l’heure ou je vous parle et sur celles que nous aurons plus tard – car la recherche ne s’arrete pas la – 
nous pensons etre en mesure de proposer quelque chose d’interessant.
Le spectacle est pret mais le sujet est bien plus vaste, c’est pourquoi nous devons continuer a accumuler de la matiere 
et continuer a commenter ces informations pour les offrir au public. Cecilia Scrittore : De fait, une chose qui donne 
echo au sujet, c’est que le probleme des enfants de la rue est
une des facettes d’un probleme plus grand au niveau de la societe mondiale. Expliquer ces choses aux gens est tres 
difficile. Par exemple nous sommes alles en Bolivie et nous nous sommes rendu compte que nous ne savi- ons rien. 
Quand tu veux rationnaliser un peu ce que tu es en train de voir et que ca se passe sous tes yeux, tu n’arrives pas a 
savoir ou commence la route mortelle qui porte ce probleme. De fait, nous avons commence a analyser le probleme 
de la famille, mais le probleme de la famille depend en fait de la societe, de la discrimina- tion au sein du meme 
pays et du racisme. Dans ces pays, tu te retrouves a penser au fait qu’ils ont ete conquis par les Europeens. Il faut 
vraiment un travail considerable pour tenter de comprendre ces societes qui sont tres complexes et qui ont de tres 
nombreux problemes dans leur pays comme celui de la Conquista. Ca fait 500 ans que ca s’est passe mais quand tu 
rencontres un Sud-Americain, la deuxieme chose dont il te parle c’est ca.
Vene Vieitez : En Bolivie, il y a deux themes fondamentaux dont n’importe quel Bolivien, quand tu com- mences 
a parler avec lui, te parle : le premier c’est les Espagnols et la Conquista, le second est le probleme maritime que le 
pays a avec le Chili. La Bolivie n’a pas acces a la mer et ils sont en conflit avec le Chili a ce sujet. Ce sont deux sujets 
historiquement tres compliques et politiquement encore plus.
Propos recueillis par Margot Delarue et Jeremy Engler





























fitaz, día siete: un “lustra” encantador y una evita histérica
El miércoles que parecía lunes fue otro día de ventura. El Teatro Municipal vio como una peque-
ña “lustra” llamada “Betún” (como la obra del grupo italiano Teatro Strapatto) encantó a todos 
los espectadores. A final de la obra, los dos geniales protagonistas (la italiana Cecilia Scrittore 
y el venezolano Vene Vieitez) invitaron a pasar por el escenario y dejar mensajes escritos en el 
libro que portan con ellos desde el estreno de la obra en el Festival de Avignon (Francia) hace dos 
años.
Entonces, el “hechizo” hizo que se formara una gran cola de pacientes minutos mientras la pareja 
recibía afecto, abrazo, cariño y felicitaciones por doquier. ¿Cómo operó el embrujo de “Betún”? 
Fue sin palabras, fue con máscaras, fue con una fábula de las mil y una noches. Lo peor de las 
personas en situación de calle es que nadie las ve, nadie las mira; no las vemos, no las miramos. 
¿Por peligro?, pregunta Vene. Si, respondió tras el final de la obra: es peligroso saber que existen.
“Betún” se pone la careta para quitarnos nuestra máscara hipócrita, calla y grita en silencio para 
despertar nuestra conciencia silenciada. El trabajo de investigación con niños de la calle en Boli-
via, el diseño de luces y sonidos, el laburo corporal de ambos, las poderosas imágenes construi-
das, la música (un personaje más), la constante interpelación y juego con el público (una espec-
tadora fue llevada hasta el escenario) y la sensibilidad a flor de pie son los ingredientes vitales 
de esta pócima mágica, en forma de máscaras, que seduce y encanta, que concibe al teatro como 
una herramienta social de cambio. “Betún” es honestidad y compromiso.
Tras esa alegría llegó otra: ver el Teatro de Cámara a rebosar. ¿Será que la clave para recuperar 
público es simplemente ofreciendo buenas obras? “Eva Perón” de Otero Moreno Teatro, bajo 
la dirección de Ubaldo Nállar, demostró otra vez que el mejor teatro se hace desde Santa Cruz, 
que el secreto son elencos fijos, temporadas, escenarios, buena materia prima actoral, textos de 
calidad , apoyos... y público.
La obra basada en el famoso escrito del argentino Raúl “Copi” Damonte de 1970 rompe barre-
ras (los papeles femeninos son interpretados por hombres) y pone al desnudo la decadencia del 
poder. Es provocación y acidez pura. Y los actores no decepcionan: el español Marcos Vecín, los 
bolivianos Alejandro Amores del Río y Jorge Fabián Duabyakosky y especialmente el uruguayo- 
boliviano Diego Cowks sosteniendo la obra y regalando –en un “tour de force” admirable- una 
Evita extraña, sacada, antojadiza, despótica, miedosa, triste, histérica, como el mismísimo poder.
RICARDO BAJO PERIODICO LA RAZON BOLIVIA
03.05.18a
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BLOG A GOLPE DE EFECTO
de Estrella Savirón
Betún en El Umbral de Primavera – Madrid – 29.30.31/03/2018

BETÚN. 4 SUEÑOS Y 5 REALIDADES DE UNA VIDA DE CALLE, de Teatro Strappato, es la historia de un niño 
de la calle, que se presenta ante nosotr@s en una propuesta cuyo contenido ha sido construido a partir de testi-
monios de los propios niños que han sufrido este destino. BETÚN llega a Madrid en una breve parada durante los 
días 29, 30 y 31 de marzo de 2018, antes de continuar su gira que les llevará a partir de ahora por Berlín, Bolivia, 
Francia, etc. 

Este espectáculo cuenta una historia actual y cargada de realidad, donde el protagonista ‘BETÚN’ da voz y pone 
ojos a miles de pequeñas miradas. BETÚN es un niño que como otros miles de niños no puede controlar las 
circunstancias de su vida, la responsabilidad de su cuidado recae en otras personas, los supuestos ‘adultos’, pero 
finalmente debe vivir y sobrevivir en la calle, como un pequeño ser indefenso rodeado de una sociedad deshuma-
nizada en la que priman modelos productivos donde los pequeños de la calle no tienen cabida y están a merced 
de los depredadores.
Una de las partes más interesante de esta propuesta es su propia concepción, que comenzó en 2016 con varios 
meses de investigación bibliográfica por parte de Teatro Strappato y un posterior viaje y residencia en Bolivia, 
concretamente en el Centro Tiquipaya Wasi en la ciudad de Cochabamba, siendo testigos de primera mano de la 
propia realidad social, en un lugar representativo, si pensamos que aproximadamente un cuarenta por ciento de 
esta infancia abandonada vaga por las calles de América Latina, además de zonas de extrema pobreza y de las zo-
nas en conflicto armado. Tras la estancia en el Centro de acogida Tiquipaya Wasi, ha surgido un pequeño proyec-
to de colaboración con Teatro Strappato que recauda fondos mediante la venta de pequeños recuerdos creados en 
este centro, una ayuda para el mantenimiento del mismo en su trabajo de acogimiento de menores desprotegidos.
BETÚN. 4 SUEÑOS Y 5 REALIDADES DE UNA VIDA DE CALLE, es una propuesta pensada tanto para infor-
mar como para sensibilizar al espectador, con un formato sencillo y comprensible para todo tipo de públicos, que 
no se basa en mostrar la realidad pura y dura, sino en la búsqueda de un lenguaje poético y sensible a la par que 
claro, que Teatro Strappato ha construido utilizando para ello su propio código, a modo de fábula o cuento (de 
comienzo impactante), pero de contenido más explicativo e imaginativo que explícito.
Así, este espectáculo dirigido por Vene Vieitez e interpretado por Cecilia Scrittore y Vene Vieitez, se divide en 11 
pequeñas piezas, 4 sueños (Bienvenido a la calle, bienvenido al infierno; Mamá ha vuelto 1; la cloaca, el infierno 
de la ciudad; Mamá ha vuelto 2) y 5 realidades (Abandono; soledad y hambre; señores de bien; comer o ser comi-
do; inevitablemente… la droga), más obertura y final, que nos muestran, a modo de pieza teatral formada por un 
testimonio interpretativo y otro musical, el viaje sin retorno de BETÚN.
En esta cuidada dramaturgia no existe el silencio, ya que la música juega un papel muy importante al igual que 
los diferentes ruidos de la cuidad. No hay texto, solo una palabra recurrente que sale de la boca desesperada del 
pequeño BETÚN: MAMÁ. En un espectáculo que juega con lo obvio, pero también con la metáfora, con lo sim-
bólico y lo onírico a través de la Sonata para piano y clarinete op. 167 de Camille Saint-Saens, como testimonio 
musical que, con cada movimiento (Alegreto, Allegro animato, Lento y Molto allegro – Allegretto), envuelve los 
4 sueños de BETÚN, aunque sus 5 realidades están llenas de ruidos, miedos y sonidos estridentes de una ciudad 
que no para por nada ni por nadie.
Así pues, tenemos dos partes bien diferenciadas, la musical y la propia acción interpretativa del teatro de másca-
ras. La parte musical, es intensa y está más enfocada a un público adulto más adaptado a las variaciones sinfóni-
cas y melódicas y su significado en el mundo onírico propuesto, mientras que la parte interpretativa se basa en 
escenas sencillas, cada una de las cuales se desarrolla con un formato reiterativo que ayuda a la comprensión de 
lo que está sucediendo al espectador más joven. Además, ambos rasgos combinan hábilmente los momentos más 
obvios con construcciones más poéticas y simbólicas (corazón, sangre, etc.), y de esta forma, la propuesta presen-
ta amplitud de miras y se proyecta a todo tipo de públicos y sensibilidades.
La puesta en escena es sencilla y visual, todos los elementos necesarios para el desarrollo de la propuesta se 
encuentra en escena, en bolsas de basura, un mensaje directo a los ojos y al corazón. Además, a esta puesta en 
escena se suma la propia fuerza de las máscaras de cuero de Teatro Strappato, realizadas por ellos mismos, es 
decir por Cecilia Scrittore y Vene Vieitez, que también interpretan a los personajes de la obra. Ambos realizan un 



trabajo interpretativo honesto, digno y muy comprometido. La pequeña figura de Cecilia Scrittore da vida a BE-
TÚN, con su máscara infantil, los movimientos de su boca y la gestualidad de su cuerpo es capaz de llevarnos de 
la alegría del juego de un niño al horror del miedo en cuestión de segundos. Mientras, Vene Vieitez, nos muestra 
una amplia variedad de personajes de rasgos identificables, ya que están dibujados remarcando unas característi-
cas psicológicas coherentes y definitorias, claramente reconocibles en el inconsciente colectivo.
Una característica a remarcar es el uso, en algunos momentos, de las mismas máscaras para dar vida a diferentes 
personajes (por parte de Vene Vieitez), consiguiendo que, con el simple cambio de un elementos accesorio, como 
un gorro o una prenda de vestir, queden transformados los rasgos de la personalidad de un personaje en otro, 
jugando con los arquetipos que tienden a dominar su personalidad. Toda una demostración de dominio del juego 
expresivo y de las máscaras en escena.
BETÚN es un viaje de infancia perdida, de abandono, de explotación, etc., contado a modo de cuento o fábula 
repleta de sencillez y con la delicadeza de un relato suavizado, ya que tristemente, la realidad supera la ficción.
BETÚN es teatro social y comprometido, reivindicativo y humano, por supuesto, podría ser más duro o más com-
pacto en sus dos partes: la musical y la interpretativa, pero su objetivo es visibilizar una realidad social al mayor 
número de personas, de forma clara, pero no agresiva y por ello, nos proponen este cuento de realidades donde 
existen momentos amables que se cubren con las zonas oscuras y tristes del abandono, en un intento de sacarnos 
del inmovilismo emocional poniendo cara al sufrimiento de aquellos cuyo bienestar deberían ser una prioridad 
en cualquier sociedad.
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Norwich hosts UK premiere of show lifting mask on plight of street children

The plight of millions of street children in Latin America is highlighted in Betún, a theatre performance from 
an international renowned mask theatre company that will get its first ever UK performance in Norwich.
Of 100 million children currently living on the streets worldwide, 40% are in Latin America. Betún tells the 
story of one of these children. It explores the loneliness and dangers endured by those who have no choice but 
to live outside.

Without words and told entirely through music, masks and movement, Berlin-based international performan-
ce group Teatro Strappato’s deeply poignant piece has resonated with audiences worldwide, but this is the first 
time it has ever been performed in the UK, produced by Je Ne Sais Quoi Theatre.
Betún was created from interviews carried out in Latin America with children living and working on the 
streets. The result is a theatrical poetry performance about a stark and disconcerting reality that oppresses too 
many children in the world.

Through the everyday life and dreams of the titular character they bring out the indifference but also the hu-
manity that lies on the streets.

Betún lives, dreams, works, sleeps and plays in the street; the road is his comfort blanket and the pavement is 
his living room and his house is made out of cardboard. He is part of the landscape, so constant that no one 
notices him, no one sees him.

Writer-director Vene Vieitez, who along with Cecilia Scrittore also designs and produces all the Teatro Strapat-
to masks, said: “This show features a modern story, a fable of our times that could start with ‘Once upon a time 
there was a street…’ So our hero is not exactly a hero, he’s smaller, let’s say he’s the quarter of a hero, and as in 
all time-told fables there are many ugly and wrong things, bad things.

“Betún’s story is the colour of his home, his life; a dark fable of dreams and realities. That’s why this show isn’t 
divided into acts or scenes, but instead into four dreams and five realities that show us the journey into hell of 
a child condemned to the street.”

The genesis of the show dates back to January 2016 when, after several months of bibliographical research, the 
members of Teatro Strappato made a month-long trip through Bolivia, in order to carry out fieldwork with 
street children.

“These children are united in scandalous figures that fluctuate between 100 and 150 million, depending on the 
organisation that contributes the data,” said Vene. “In this way these individuals become a number, a statistic 
without identity, ready to be published and forgotten in the inflated information market.

“We also know that about 40% of these abandoned children wander the streets of Latin America. The mor-
phology of the problem varies according to the region and we decided to focus on the Latin American case in 
which, with different levels of severity depending on the country, the detonators of this situation result mainly 
in the immense disfunctionality within the family structure, accompanied by critical cases of alcoholism and 
domestic violence.Armed with their research Teatro Strappato set about creating responsible show informing 
the public about the tragic reality that these children live.

He added: “A key point of support for the investigation was the Centro Tiquipaya Wasi in the city of Cocha-



bamba, as we had the opportunity to coexist for a period with young people who had lived in homeless situations. 
With them we held a theatre workshop through which we were able to learn more about their life stories.”

Teatro Strappato are renowned for performances involving masks. “Betún is a show where the mask allows the 
audience to immediately identify with the characters on the stage and creates a language that requires no words,” 
he added.

“It is a show full of sounds and noises, but without a word, because the story it tells is not a story that can be 
spoken; it is a story of things that just happen when you’re born on the unfortunate side.”

Betún will be performed at The Garage, Chapel Field North, Norwich, on March 14, 7.30pm, £11 (£8.50 cons), 
01603 598646, thegarage.org.uka



‘Betún’, o la poética de la miseria
https://butacaenanfiteatro.wordpress.com/2018/04/09/betun-o-la-poetica-de-la-miseria/? fbclid=IwA-
R3oa-UI3tu_5HpTXbbYHd-kRat4eCtoQQdPycpJ0UxGeMX1zSy4ej15GYc
Llegó por temporada brevísima a El Umbral de Primavera Betún, una pieza de máscaras y danza estrenada 
por Teatro Strappato en el Festival Le-Off de Avignon en 2016 que parte de una serie de investigaciones de la 
compañía en un centro de Cochabamba (Bolivia) para profundizar en la triste realidad de los niños de la calle 
–enfrentados a la miseria, el hambre, la prostitución, las drogas o el tráfico de órganos, entre otras lacras...- en 
América Latina a partir de historias reales que se les contaron a la compañía en sus procesos de investigación.
A partir de un trabajo narrado de primera mano durante las etapas de la compañía en el Centro Tiquipaya 
Wasi – todo lo que vemos y se nos cuenta en Betún no es ni más ni menos que la pura realidad de las calles- 
Cecilia Scrittore y Vene Vieitez construyen una fábula muda que sitúa a nuestro protagonista – un pequeño 
que surge al comienzo entre bolsas de basura y que, al ser abandonado por su madre, debe brujulearse en esa 
selva de la calle que no le da tregua alguna- en un universo poético y onírico que se establece en cuatro sue-
ños y cinco realidades. Ante nuestros ojos, el periplo de nuestro protagonista, a medio camino entre la cruda 
realidad y el universo de la imaginación: la vida de una víctima inocente que, a pesar de luchar por seguir 
adelante, parece condenado de antemano. Betún es pues un niño de la calle: pero también un ente personal e 
individual que busca sin embargo representar a un colectivo.
La narrativa que se presenta en Betún es de una sutilidad tremendamente poética en su minimalismo y 
aborda a modo de cuento para adultos toda una serie de temáticas perfectamente reconocibles del universo 
marginal – no necesitamos conocer Bolivia para saber que aquellos episodios que nos muestra Betún exis-
ten, porque los vemos a diario en los periódicos o en los telediarios- desde el distaciamiento que aporta la 
máscara – por más que las máscaras que se usan, obra de los propios actores, sean de un potencial expresivo 
muy importante- y desde un prisma en ocasiones se acerca a lo coreográfico, con una sencillez a la hora de 
plantear los problemas que se vuelve a menudo muy contundente – ya saben, menos es más-. El pequeño 
protagonista de la obra se ve obligado a dormir en la calle sobre cartones, a mendigar, a robar para subsistir 
y a enfrentarse a toda clase de tratantes que se quieren aprovechar de él: desde un principio camina hacia el 
abismo en su ingenuidad y no tiene salida posible más que en esos sueños en los que imagina el improbable 
regreso de la madre – que le ha abandonado al considerarle un estorbo para hacer la calle- o la compañía 
amiga de desconocidos que le arropen en esa soledad interminable que es su vida. Pero ni siquiera el sueño 
es un lugar seguro para el pequeño, asaltado aquí y allá por pesadillas que le recuerdan lo complejo de su 
existencia: hasta en el sueño la realidad se impone, y por lo tanto el espectador sabe de primera mano que el 
niño está condenado a autodestruirse en su imposible carrera por la salvación. En Betún no hay lugar para 
las ensoñaciones. En su periplo, nuestro pequeño protagonista – aterrado y necesitado de apoyo y cariño- es 
tentado una y otra vez por el mal en todas sus vertientes y sus intentos de huir de él son tan inútiles que no le 
quedará otra opción que adaptarse al medio hostil al que se enfrenta –convertirse en uno de ellos- o rendirse 
y dejarse aplastar. Seguramente esa sea la gran tragedia de esta historia, incluso por encima de las muchas 
tropelías que vemos que ha de enfrentar en pequeño: la certeza de imposibilidad del protagonista de enfren-
tarse a lo desconocido por falta de medios con los que hacerlo.
Resulta un contraste muy interesante el comprobar cómo esta trama muda que no esconde nada de lo que 
cuenta puede sin embargo erigirse en una apuesta de marcada belleza plástica, empleando muy pocos ele-
mentos. Y, sin embargo, así es: nunca perdemos de vista la crudeza de las
  
desventuras que le van ocurriendo al crío; pero el ritmo –por momentos casi de ballet-, los juegos corporales 
e incluso la música de Saint-Säens que conduce la propuesta ayudan a crear una especie de curiosa poética 
del horror que acaba por volver atractivo aquello que vemos. Además, hay que señalar que el constante uso 
de la máscara no implica en absoluto un menor sentido del uso del cuerpo, que es una herramienta expresiva 
fundamental para lo que se nos quiere contar –véase la mandíbula castañeteante de Cecilia Scrittore dando 
vida al niño, una imagen y un momento bellísimos, como una de las grandes bazas de la propuesta-. La más-
cara no es más –ni menos- que un elemento bien integrado en una propuesta que trabaja también la corpora-
lidad de los actores – señalemos aquí el fuerte contraste entre la suavidad casi etérea del niño que personifica 
Scrittore y la rotundidad de toda esa corte de personajes rudos y desagradables que le rodean y de los que 
se encarga Vene Viéitez– que incide e insiste en crear imágenes de bella fuerza poética desde el vacío para 
contar una realidad reconocible ante nuestras propias narices. La manera de afrontar algunas de las situacio-



nes más explícitas – el niño rajado, por ejemplo- mediante golpes sutitísimos de pura coreografía mueve casi 
al escalofrío; porque precisamente como público nos acomodamos mucho más a través del lenguaje narrativo 
escogido y a su vez vislumbramos con claridad la magnitud dramática que encierra el mensaje en toda su 
poesía: puede que la desgracia en sí misma –las vemos de todas clases- no sea el verdadero infierno de Betún; 
puede que el verdadero infierno de Betún sea en cambio la certeza, la claridad de que no hay salida, la impo-
sibilidad de huir –ni hacia delante ni hacia ningún sitio- que tiene el protagonista. Ni el hecho de tratarse de 
un cuento mudo ni la circularidad con la que está concebida la pieza – todo desaparece, pero para volver a 
comenzar- nos aleja de lo terrible: esta historia ha pasado, pasa y –a juzgar por el planteamiento de la obra- 
seguirá pasando mientras regresamos a casa...
Si algo se le puede reprochar a Betún – que sigue la estructura de una sonata en movimientos, y de hecho se 
apoya en una, la Sonata para Piano y Clarinete opus 67 de Camille Saint-Saens- tal vez sea perder demasiado 
tiempo entre escenas –fundamentalmente mediante fundidos- en vez de encadenarlas en un continuum que 
todavía puede revisarse; porque creo que el asunto ganaría sin un solo momento en negro más allá del co-
mienzo y el final; incluso la decisión de dejar al actor desprovisto de máscara en según qué momentos puede 
crear cierta confusión momentánea con respecto al código escogido; que pronto se disipa al volver enseguida 
al uso de máscaras, del que creo que sería conveniente no llegar a salir nunca.
En suma hay que aplaudir la elegancia de Teatro Strappato para haber creado un teatro con personalidad 
propia en su técnica, con un importante componente de teatro social – y hasta de teatro documental si me 
apuran- para dar voz e imagen al horror de lo cotidiano, el horror que está ante nosotros, aquel que podemos 
ver pasando por la calle y ante el que miramos hacia otro lado como si fuera lo que nos conviene, a través de 
un espectáculo hermoso en su aparente sencillez pero que deja tanto un hondo lugar a la reflexión como un 
sabor de boca de hermosa miniatura. Escasísimo pero entregado y complaciente público para esta propuesta 
que logra trascender de lo social para convertirse enseguida en una pequeña belleza. Conviene no perdérselo.
H. A.
“Betún”, creación de Vene Vieitez y Cecilia Scrittore. Con: Vene Vieitez y Cecilia Scrittore. TEATRO STRAP-
PATO.
El Umbral de Primavera, 31 de Marzo de 2018
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Betún, a Berlino il bellissimo spettacolo di Teatro Strappato

La compagnia Teatro Strappato presenta un indimenticabile spettacolo di maschere senza parole ma con un forte 
messaggio: raccontare la realtà dei bambini di strada.

Intitolato Betún “4 sogni e 5 realtà di una vita di strada”, lo spettacolo è in scena da mercoledì 11 a domenica 22 
aprile all’ufaFabrik di Berlino, una bella occasione per passare un paio di serate all’insegna del buon

Cosa è il Teatro Strappato

Teatro Strappato è una compagnia nomade di attori-artigiani composta da Vene Vieitez e Cecilia Scrittore. Da 
qualche giorno sono tornati a Berlino, dopo avere inscenato Betún a Madrid. Li ho incontrati in una soleggiata 
giornata primaverile per parlare del loro lavoro teatrale e del loro impegno sociale.

Betún e I bambini di strada

Betún è una favola teatrale su una cruda e sconcertante realtà: i bambini di strada. Si stima che 100 milioni di 
bambini al mondo vivano in strada, dei quali 40 milioni nella sola America Latina. Cecilia spiega che quello dei 
bambini di strada è un tema che sta loro a cuore e che volevano affrontare già da molto tempo. Vene è cresciuto a 
Caracas in Venezuela e conosce questa realtà da vicino. Cecilia è rimasta impressionata dai racconti di Vene: “Qui 
in Europa, circondati da una bolla di benessere, non riusciamo a percepire questo problema.”

Betún: la ricerca ed il viaggio in Bolivia

Betún è il frutto di un lungo lavoro di ricerca sui bambini di strada culminato in un viaggio in Bolivia all’inizio 
del 2016. Cecilia e Vene hanno vissuto per un mese in un centro che aiuta i ragazzi di strada chiamato Tiquipaya 
Wasi situato nella città di Cochabamba. Dopo aver conquistato la fiducia dei ragazzi attraverso un laboratorio 
teatrale, hanno potuto raccoglierne le testimonianze, oltre a dialogare con assistenti sociali ed attivisti. Una volta 
tornati in Europa hanno cercato di riassumere il grande volume di materiale accumulato e si sono resi conto che, 
nonostante le diverse esperienze, vi erano degli elementi comuni a tutte le storie.

4 sogni e una realtà

Da qui è nato Betún “4 sogni e 5 realtà di una vita di strada”, in cui si raccontano appunto cinque realtà comuni a 
tutti i ragazzi intervistati e quattro interpretazioni di queste realtà. Betún è uno spettacolo muto perché quello dei 
bambini di strada è “un mondo di fatti e non di parole”. Vene li definisce “piccoli adulti senza infanzia” e aggiunge 
che “questo problema è solo la punta dell’iceberg, dietro cui si celano tutta una serie di altre questioni: condizione 
della donna, alcolismo, povertà, violenza, paternità non riconosciuta”.

Il significato di Betún

Betún in spagnolo vuol dire cera per lustrare le scarpe, un chiaro riferimento ad uno dei lavori più comuni tra i 
bambini di strada. Ma Betún significa anche asfalto, il luogo in cui vivono e crescono questi bambini. “Lo spetta-
colo è la versione poetica” di ciò che accade realmente. È sì uno spettacolo per adulti, ma in cui tutto è accennato 
o presentato in chiave simbolica.

Un problema universale



Con questo spettacolo Teatro Strappato desidera “consegnare le storie al pubblico” ed invitare gli spettatori a 
prendere consapevolezza dell’enorme problema dei bambini di strada. Non si tratta solo di un fenomeno locale, ma 
di “un problema universale”. Vene e Cecilia ricordano che “sono anche i nostri bambini”. I due attori spiegano che 
“in America Latina il governo è spesso assente o addirittura nasconde l’evidenza. La Bolivia dichiara di non avere 
bambini di strada, ma basta uscire dall’aeroporto per accorgersi che non è così.”

Il tour prosegue in America Latina

Dopo la tappa di Berlino, Teatro Strappato metterà in scena lo spettacolo Betún a La Paz, in Bolivia. In America 
Latina, la coppia italo-venezuelana spera letteralmente di “aprire gli occhi” della gente. Tutti i ragazzi intervistati 
hanno raccontato che l’aspetto peggiore delle loro giovani vite non è la violenza subita, e con la quale condividono 
quotidianamente, bensì l’indifferenza: nessuno che li guarda negli occhi.

La compagnia e le maschere

La compagnia Teatro Strappato è stata fondata da Vene Vieitez insieme a Cecilia Scrittore nel 2011 in Italia. Il 
nome deriva dal fatto che le storie che raccontano “strappano la parte più teatrale alla realtà”. Una delle caratteris-
tiche inconfondibili del loro teatro è l’uso delle maschere. Teatro Strappato lavora in due campi di ricerca paralleli: 
teatro contemporaneo sociale e maschere classiche della commedia dell’arte. Le maschere di Teatro Strappato nas-
cono, come gli spettacoli, in un laboratorio artigianale ambulante dove vengono modellate con creta, legno e cuoio. 
Tutte le maschere sono disegnate e realizzate da Cecilia Scrittore e Vene Vieitez.

Betún “4 sogni e 5 realtà di una vita di strada”
Dall‘11 al 22 aprile 2018
presso l’ufaFabrik Berlin
Viktoriastr. 10-18, 12105 Berlin Tempelhof
Fermata della metro più vicina: Ullsteinstraße
Da mercoledì a sabato alle ore 20:00, domenica alle ore 19:00
Biglietto intero 17 € ridotto 14 Euro, studenti 12 €

Workshop di Commedia dell’Arte
Teatro Strappato organizza anche un Workshop di Commedia dell’Arte a Berlino dal 12 al 21 aprile 2018
1a settimana: da giovedì a sabato, 15:00-18:00
2a settimana: da lunedì a sabato, 15:00-18:00
Costo a persona: 150 Euro
Iscrizione: vorbestellung@ufafabrik.de



11.07.2019 - FRNACE 
https://coup2theatre.com/2019/07/11/betun-theatre-des-barriques-avignon-off-2019/



12.07.19 - FRANCE

https://libretheatre.fr/betun-par-la-compagnie-teatro-strappato/



18.07.19 - FRANCE

http://www.licra.org/betun



24.07.19 - FRANCE
https://www.rmtnewsinternational.com/2019/07/a-voir-betun-avignon-off-2019/?fbclid=IwAR2bz4WU-c_WAS-
rOZfWH4PjBTwq-ylfh8LH5_SeX6KZ6ehlMYJNVLlkBWa8&print=pdf



26.07.19 - FRANCE

PRIX TOURNESOL 


