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LeS SPEeCTacCLes
€N JOURNEe€ 7/ TeENMPS SCOLAIRE

Les séances en temps scolaire sont ouvertes au tout public
dans la limite des places disponibles.

Pour les maternelles Tarif 6€
e Théatre, marionnette et musique

Et puis - Jeu 1 avr a 9h30 et 14h30

La Soupe Cie - Ven 2 avra 9h30 et 14h30

MS au CP — durée 45 min

Pour les primaires Tarif 8€
e Cirque e Théatre et musique

Ceramic Circus Fusées

Cie. unlisted Cie lavie bréve

- Ven 18 déc a 14h - Mar 16 mars a 14h30

CE1au CM2 — durée 1h - Jeu18 mars a10h et 14h30

 Danse et numérique CP au CM2 — durée 55 min

AcquaAlta e Magie nouvelle
Cie Adrien M & Claire B Opium

- Jeu 18 fév a 9h30 et 14h30 Cie 32 Novembre
- Ven 19 fév a 9h30 et 14h30 ->\en 16 avr a 14h
CE1au CM2 — durée 55 min CM2 — durée 1h

e Théatre d’objet
Les Quiquoi et le chien moche dont personne ne veut
En tournée dans les écoles primaires du territoire et dans les médiathéques (cf page de droite)

Pour les colleges et lycées Tarif 8€
e Théatre et science e Théatre, danse et marionnette
Cataphonie Richard Il

Cie des Trous dans la Téte Cie La poupée qui brale

->\Ven 27 nova14h ->\en12 féva14h

4¢3 laTerminale —durée 1h30 3¢ alaTerminale — durée 1h45

e Marionnettes e Performance participative

La Manékine La méme chose

Cie La Pendue mais pas tout a fait pareille
->Mer9décaih Cie Grandeur Nature

->Jeu10 déca1on - Mar 6 avr a14h

6°¢ ala Terminale — durée 105 2" a la Terminale — durée 1h45/ 2h

e Théatre e Spectacle immersif

Le Scarabée et ’océan Je suis une montagne

Le Birgit Ensemble Eric Arnal-Burtschy

- Jeu 21jan a10nh et 14h - \Ven 9 avra14h et 15h30

- \en22jana10h 2" a3 la Terminale — durée 1h30

6°ala4° — durée 120  Magie nouvelle

Opium

Cie 32 Novembre
- Ven16 avra14h

6°8- 5¢ — durée 1h



POURQUOI ALLER AU THEATRE ?

« Nous sommes I'espéce fabulatrice. » Nancy Huston, autrice

La différence fondamentale entre 'homme et les animaux est sa capacité a imaginer, inventer, raconter des
récits, des histoires, des fictions. Par la parole, nous ne faisons pas que nommer, rendre compte du réel, nous
I'interprétons, nous le faconnons, nous l'inventons. Cette distinction précieuse, constitutive de I'étre humain,
nous ouvre le champ d’'une dimension a laquelle nous seul.es avons accés et que personne ne pourra nous
enlever : I'imaginaire.

Le role de 'art est de permettre a chacun d'éveiller sa capacité a ressentir, a vivre des émotions, a aiguiser ses
perceptions et bien s(r a nourrir son imaginaire. La venue au théatre offre aux enfants l'opportunité de
découvrir le spectacle vivant et les langages qui lui sont propres, une diversité de démarches et de paroles
d’artistes, une vision du monde dans lequel nous vivons. Par le spectacle, les enfants apprennent a ouvrir tous
leurs sens pour se forger un esprit critique, un jugement personnel : ils deviennent spectateurs.

Devenir spectateur

La sortie au théatre est 'occasion de vivre une expérience extraordinaire, un voyage intime qui se nourrit de
I'envie et du plaisir de la découverte. Et pour cela, la curiosité est un bien joli défaut.

1 - Se construire en tant qu’individu

De tout temps, en utilisant leur propre langage, les artistes n'ont fait qu'interroger notre monde et notre
société. Et par un effet de miroir, nous ont renvoyé a nous-mémes. Déja Aristote attribuait aux tragédies de
son époque une fonction de catharsis : I'étre humain se libére de ses pulsions, angoisses ou fantasmes en les
vivant a travers le héros en s’identifiant au héros et en vivant par mimétisme les mémes situations.

Assister a une représentation ameéne le spectateur a s'interroger sur les questions fondamentales qui habitent
I'étre humain (la vie, 'amour, la mort...), sur les rapports entre les étres, sur le fonctionnement de notre société.
Devant ses yeux est présenté un point de vue sur ces réalités. A chacun de les mettre a distance, de les
décortiquer, d’en voir les ficelles et ainsi d’affiner sa conception du monde et la place qu'il souhaite y prendre.
Et par I3-méme se construire en tant qu’étre humain et citoyen.

2 - « On ne nait pas spectateur, on le devient peu a peu. »
Joélle Rouland, autrice, metteuse en scéne

Le théatre, la danse, le cirque, la musique, les marionnettes... sont autant d’'univers avec leurs propres codes :
parole, gestuelle, dramaturgie, mise en scéne, chorégraphie, représentation de I'espace, lumiére, musique,
costumes...

Ces codes et connaissances ne sont pas innés. Le spectateur les acquiert et les développe tout au long de sa
vie. Notre réle est d’aider I'enfant a s'ouvrir a ces langages, a utiliser tous ses sens - la compréhension par les
mots n'étant qu’un des moyens de perception - afin de déchiffrer et recevoir le spectacle.

3 - Etre spectateur est un voyage intime au cours d’une expérience
collective

La confrontation a une ceuvre d'art, quelle qu’elle soit, entraine le spectateur sur la voie de I'intime. Chacun la
recoit en fonction de son histoire, de ce qu'il est, de son état du moment, de ses centres d'intéréts...

Aussi il est important de considérer qu'il n'y a pas de « mauvais » ressenti d'un spectacle car les sensibilités a
l'intérieur d’'un groupe sont différentes et plusieurs lectures sont possibles. L'intérét se situe dans la
confrontation des points de vue, tout en gardant a I'esprit le propos de I'ceuvre, afin de ne pas la dénaturer en
lui faisant dire ce qui n'est pas, et sans pour autant refuser au spectateur la possibilité d'étre en désaccord
avec ce discours.



La représentation jeune public

1 - Avant le spectacle

Préparer les enfants a la venue au spectacle, c’est avant tout éveiller leur curiosité et leur intérét, leur donner
juste ce qu'il faut d’informations pour gu'’ils entrent plus facilement dans le spectacle, sans en dévoiler toute
I'histoire ou les ressorts.

L'équipe des relations avec les publics du théatre vous propose, pour chaque spectacle, un dossier qui vous
accompagne dans cette démarche et une intervention en amont de la représentation dans votre classe ou en
aval si c’est plus pertinent.

2 - La représentation

Il est des évidences qu'il est parfois bon de rappeler. Assister a une représentation d’un spectacle vivant, ce
n'est pas la méme chose que regarder un film au cinéma ou a la télévision.

Dans « spectacle vivant », le mot « vivant » a toute son importance. Il induit la présence d’artistes qui jouent,
dansent, s’expriment en direct devant le public. Si nous pouvons entendre les artistes, I'inverse est également
valable. Aussi est-il primordial, pendant la représentation, d'éviter les discussions et les commentaires.

A la fin de chaque représentation, le théatre La Passerelle propose un temps de rencontre avec I'équipe
artistique du spectacle. Ce moment est dédié aux questions des enfants, a chaud. Si les interrogations
techniques sont légitimes, il est important de les amener a s’interroger également sur le propos et la forme du
spectacle afin qu'ils puissent se forger un esprit critique. Il n'y a pas de mauvaises questions, ni de ressentis
erronés.

3 - Apreés le spectacle

En partant des souvenirs des enfants, on peut les amener a exprimer leurs sensations afin de dépasser le
simple « j’ai aimé », « je n'ai pas aimé ».

On peut faire appel pour cela aux différents sens sollicités pendant la représentation et se rappeler : le récit
(quand il y en a un), les personnages, les thémes abordés, les décors, la musique et les sons, la lumiére, les
relations entre le texte et I'image...

Ensuite, il est possible d’engager une réflexion sur le sens, les partis-pris du metteur en scéne ou chorégraphe
et proposer un prolongement au spectacle.

Garder des traces, individuelles ou collectives, permet de revenir tout au long de son parcours de
spectateur.ice sur les représentations auxquelles on a assisté et ainsi faire des liens entre différents spectacles,
affiner son regard et son argumentation. Se construire en tant que spectateur.ice en somme.



REPRESENTATIONS EN TEMPS SCOLAIRE : MODE D’EMPLOI

Ce document récapitule les modalités d'inscription pour les représentations en temps scolaire.

1 - COMMENT CHOISIR VOTRE / VOS SPECTACLES ?

Les compagnies qui créent a destination du jeune public identifient la tranche d’age visée. La programmation
jeune public du théatre La Passerelle est établie en tenant compte de la diversité des genres artistiques, des
ages et des niveaux scolaires.

Merci de respecter les indications de niveau de classe, lors de votre inscription.

Liste des spectacles en 2026-2027 programmés en séances scolaires et niveau de classe recommandé :

Spectacle adapté au niveau de la classe

- Spectacle non adapté au niveau de la classe

MATERNELLE ELEMENTAIRE

PS MS GS CP CE1 CE2 CcM1 CM2
Ceramic Circus |- - - -
Acqua Alta - - -
Fusées - - -
Et puis - - - - -
Opium - - - - - - i

Dans le dossier de présentation, vous trouverez des informations sur chaque spectacle.

N’hésitez pas a vous rendre sur le site du théatre La Passerelle, www.theatre-la-passerelle.eu, pour trouver
des extraits vidéo (pages "spectacles”).

Le nombre de spectacles proposés peut varier d'une année sur I'autre, mais la jauge globale de spectateurs en
jeune public est stable.

A la durée indicative de chaque spectacle s'ajoute celle de la rencontre avec les artistes soit environ 20
minutes.

Les compagnies proposent presque systématiquement ces rencontres, sous réserve des contraintes de
démontage, départ des artistes.

2 - COMBIEN GA COUTE ?

Pour le spectacle destiné aux classes de maternelles, le tarif unique est de 6 € par éléve. Vous bénéficiez de
3 places exonérées pour les accompagnateurs (enseignant compris). Si vous souhaitez un nombre
d'accompagnateurs supérieur a 3, le prix par accompagnateur supplémentaire est le méme que pour les éléves
soit 6 €.

Pour les spectacles destinés aux classes élémentaires, le tarif est de 8 € par éléve.

Vous bénéficiez de 2 places exonérées pour les accompagnateurs (enseignant compris). Si vous souhaitez un
nombre d'accompagnateurs supérieur a 2, le prix par accompagnateur supplémentaire est le méme que pour
les éléves soit 8 €. La gratuité est accordée aux AVS et AESH.



3 - COMMENT RESERVER ?

Apreés avoir choisi votre / vos spectacle(s), remplissez en ligne le formulaire d'inscription, dont vous avez recu
le lien par mail. Pour envoyer le formulaire, cliquez sur "envoyer". Conservez le récapitulatif de votre
inscription qui vous est envoyé par courriel.

Chaque enseignant inscrit individuellement sa classe. Merci de remplir et renseigner I'ensemble des cases du
tableau d'inscription.

Tout formulaire incomplet ne pourra pas étre pris en compte.

Lorsque plusieurs enseignants sont intéressés dans la méme école, chacun envoie un formulaire.

Si vous souhaitez indiquer, une priorité de classe, au sein d'une méme école : cochez la case classe prioritaire.
Si besoin, notez dans la case « remarques » les informations qui vous paraissent importantes (jours impossibles,
jours de décharge, inscription groupée avec des classes, bus partagé, cours double, contrainte horaire, projet
théatre, inter-degré, etc..).

4 - QUAND RESERVER ?

Vous avez plusieurs jours pour étudier les différentes propositions, échanger entre collégues et vous organiser
au sein de I'école pour les sorties, projets, bus, etc... Vous envoyez votre formulaire a partir du mardi 23 juin
et avant le vendredi 3 juillet, délai de rigueur.

Toute inscription arrivée avant ou aprés la période d'inscription ne pourra étre prise en compte.

5. COMMENT LES DEMANDES DE RESERVATION SONT-ELLES TRAITEES ?

Nous examinons I'ensemble des candidatures et procédons a l'inscription des classes en tenant compte de
leur situation géographique, des nouvelles demandes, des groupements de classes et des projets de classe
mais également de la jauge et du niveau de chaque spectacle. Nous ne pouvons pas apporter
systématiquement une réponse favorable a votre demande et pour cette raison une liste d’attente peut étre
constituée. Chaque saison, certaines écoles ne recoivent aucun spectacle car la demande dépasse notre
capacité d'accueil. C'est pourquoi, nous essayons de prioriser des écoles différentes d'une année sur l'autre.

6 - LA CONFIRMATION

Vous recevrez a la rentrée un courriel de confirmation dans lequel nous vous demanderons d’actualiser, le
cas échéant, les effectifs de chaque classe ainsi que le nombre d’AVS et AESH.

Vous recevrez dans ce courriel de confirmation un DEVIS de réservation qui vous engage.

Conservez bien votre exemplaire, il vous rappelle le jour et I'horaire de la représentation a laquelle votre
classe est inscrite.

7 - UN OU PLUSIEURS ELEVES ARRIVENT DANS VOTRE CLASSE EN COURS
D’ANNEE

Merci de nous prévenir si possible par courriel a vincent.pugeaut@theatre-la-passerelle.com ou par
téléphone au 07 68 09 26 82 afin que nous mettions a jour votre réservation.

8 - LE MODE DE REGLEMENT

Afin de simplifier la démarche de réglement, nous vous demandons de vous munir du chéquier de I'école, le
jour de votre venue au théatre avec votre classe, afin d’effectuer le réglement directement auprés de la
billetterie.

Le paiement le jour-méme peut sembler contraignant, mais le fait de régler lors de votre venue est avantageux
pour votre école. En effet, si I'effectif est différent du devis initial, la billetterie modifiera en direct votre
réservation afin de vous facturer le nombre de places réel.



Les chéques sont encaissés le jour de votre venue au théatre avec votre classe. Une facture vous sera remise
pour chaque encaissement.

9 - AVANT VOTRE VENUE

Une quinzaine de jours avant la représentation, vous recevrez un lien pour accéder en ligne sur le site
www.theatre-la-passerelle.eu aux ressources pédagogiques du spectacle présentées dans un padlet, elles
vous permettront de préparer vos éléves. La plupart de ces ressources sont téléchargeables.

L'équipe des relations avec les publics vous propose également une intervention dans votre classe afin de
mener un travail plus approfondi autour de I'un des spectacles choisis.

10 - LE JOUR DE VOTRE VENUE

Afin de bien accueillir I'ensemble des classes dans la salle de spectacle et procéder au reglement, nous vous
demandons d’arriver 20 minutes avant le début de la représentation.

Si vous venez en bus, merci de faire le nécessaire auprés du transporteur afin d'arriver a temps. Les retards
sont préjudiciables au bon déroulement de la représentation : les éléves arrivés a I'heure s'impatientent en
salle et les artistes se trouvent dans une position inconfortable d’'attente pour entrer en scéne. Tout décalage
peut pénaliser les classes les plus éloignées du théatre en les privant potentiellement de la fin du spectacle
ainsi que du temps d'échange prévu a l'issue de la représentation.

Pour nous joindre les jours de représentation, contactez la billetterie du théatre au 07 82 46 44 16.

Merci de conserver votre portable allumé et accessible jusqu’a votre arrivée au théatre. Nous avons parfois
besoin de vous contacter en urgence pour savoir ou vous étes sur le trajet, si vous étes en retard, ceci afin de
gérer la salle de spectacle et les artistes.

Attention, en cas de retard trop important, nous pouvons étre amenés a vous refuser l'accés en salle.

11 - APRES VOTRE VENUE

Vous trouverez sur le padlet dans la rubrique scolaire du site internet du théatre des pistes de travail pour
aller plus loin et revenir sur le contenu du spectacle et I'expérience vécue par vos éleves.

Nous sommes toujours trés contents de recevoir des retours sur le spectacle de la part des enfants. N'hésitez
pas a valoriser dans le padlet les productions d'éléves, témoignages, dessins, expériences menées... Nous les
partagerons également aux compagnies et artistes concernés.






CIRQUE

Vendredi 18 décembre a 14h
CE1 au CM2

CERAMIC CIRCUS

Cie. unlisted
Création et interprétation de Julian Vogel

« Etonner la catastrophe par le peu de peur qu’elle nous fait » : oti, répondant a cette injonction de Victor
Hugo, le roulement de tambour n'en finit pas, et I'artiste repousse le moment ol tout volera en éclats.

Durée du spectacle : 1h

Création, interprétation Julian Vogel Ecriture, mise en scéne Roman Miiller, Julian Vogel Création sonore Julian Vogel Mixing,
mastering Raphael Fluri Construction Julian Vogel, Vincent Loubert Création lumiére Noémie Hajosi Régie lumiere Noémie Hajosi,
Clara Boulis Valence, Elena Kowlessur Régie son Patrick Chazal, Luis da Sylva, Pierre-Jean Heude

Production Cie. Unlisted

Diffusion Les SUBS

Coproduction Les SUBS, Le Plus Petit Cirque du Monde - Centre des arts du cirque et des cultures émergentes, Le Théatre d'Arles,
House of Panama, Stidpol Luzern, Plateforme 2 Péles Cirque en Normandie | La Bréche a Cherbourg - Cirque Théatre d’Elbeuf
Partenaires et soutiens Arts Printing House Vilnius, Aargauer Kuratorium, Centre Culturel Suisse a Paris, Ernst Géhner Stiftung,
Pro Helvetia - Schweizer Kulturstiftung, Kulturfonds Société Suisse des Auteurs (SSA), Luzern Plus, Kanton Luzern
Kulturférderung - Selektive Férderung, Stadt Luzern/FUKA Fonds, Le Spot Sion, Le Théatre Silvia Monfort, circusnext

Soutien REVOL Porcelaines pour la conception et la fabrication des assiettes

Site internet : https://www.cieunlisted.ch/fr/

Instagram : https://www.instagram.com/julian_vogel_artist/?hl=de
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CERAMIC CIRCUS, le spectacle

Julien Vogel raconte volontiers que ce sont les objets qui ont fait de lui un
artiste, gu'ils I'ont poussé sur la scéne. lls lui parlent, portent en eux une
incongruité poétique. Virtuose du diabolo, il I'a 0sé en argile. Ici, ce sera
d’ailleurs la rencontre au sommet du cirque et de la céramique, matériau
fragile et résistant, décliné sous forme de boules et d’assiettes. Elles ne sont
pas seuls moteurs de la dramaturgie : une paire de rollers, un vélo, une
chaise, une caisse claire, autant d'objets détournés des codes du cirque
. traditionnel. Homme-orchestre, I'acrobate endosse tous les rdles —
@ machinerie, création musicale, mise en lumiére —, et s'amuse du stress

joyeux et paradoxal qui nous tend, lorsque lancé sur ses roulettes, il multiplie
les numéros. Agrippé au siége, on redoute la chute autant gu’on I'appelle. ||
le sait, dilate I'attente. Et quand il improvise un duo avec une boule en
céramique, qui oscille dangereusement a hauteur de sa téte, I'épure atteint
des sommets. Frissons de peur et de grice garantis pour ce solo
radicalement contemporain.

CIE. UNLISTED, la compagnie

Julian Vogel / Cie. unlisted se distingue par une approche artistique a l'intersection du cirque, de la
performance contemporaine et des arts visuels. Les ceuvres explorent les propriétés uniques de la céramique
et du mouvement en créant des univers scéniques pour des lieux conventionnels et non conventionnels. La
compagnie est basée a Lucerne, en Suisse.

Sous la direction artistique de Julian Vogel, les projets CHINA SERIES (2021) et CRESCENDO (2024) ont suscité
un intérét international. En octobre 2024, la nouvelle piece solo CERAMIC CIRCUS célébrera sa premiére aux
SUBS, Lyon (FR). Les projets artistiques sont fortement influencés par Roman Miuiller, qui est un collaborateur
important - un regard extérieur et un cocréateur au travail de Julian depuis 2019.

JULIAN VOGEL, créateur et interpréte

Apreés un dipldme en psychologie et histoire de I'art a I'Université de Berne, Julian Vogel a étudié a I'Académie
des Arts du Cirque et de la Performance de Tilburg (NL), avec une spécialisation en Diabolo. Il a développé
des projets innovants comme CHINA SERIES, une série d'installations et de performances qui explore les
diabolos en céramique qu'il construit, assemble, manipule et casse. Julian Vogel est impliqué dans de
nombreux projets artistiques européens en tant qu'interpréete, dramaturge et producteur de musique. Il a
cofondé Cie. Trottvoir en 2012 et KLUB GIRKO en 2017, y créant plusieurs ceuvres.



BREVE HISTOIRE DU CIRQUE TRADITIONNEL

Tout commence avec les écuyers. C'est peut-étre dans les derniers lambeaux de brumes flottant au-dessus
des prés bordant la tamise, par une tiéde aprés-midi de printemps, qu’une poignée de curieux a découvert un
spectacle insolite.

Présenté entre des cordes et des piquets, un homme en uniforme, une plume fiérement fichée au chapeau
exécute d'étranges voltiges sur le dos d’'un cheval lancé au galop. En 1768 Philip ASTLEY, jeune soldat de 26
ans, excellent cavalier, trace une piste rudimentaire dans la terre et a l'idée de rendre spectaculaires des
exercices classiques de manége en les enjolivant de prouesses fantaisistes.

Il se fixe a Londres (1770), sur un terrain qu'il cerne de gradins et de barriéres pour en faire le « Royal
Amphitheatre of Arts », établissement singulier ou I'on présente a heures fixes des exercices d’agilité a cheval.
Il diversifie ses présentations en insérant entre les numéros équestres des exploits acrobatiques,
funambulesques, jonglés et bien str comique. L’histoire du cirque peut commencer.

En 1783, il vient a Paris et ouvre le premier cirque en dur, rue Faubourg du Temple, repris quelques années
plus tard par litalien Antonio Franconi. Ces structures en dur n'accueillent jusque-la que des spectacles
équestres. Il faut attendre 1852 et Louis Dejean pour que ces spectacles s'enrichissent des numéros des
forains. Cela se passe au cirque Napoléon, aujourd’hui appelé Cirque d’Hiver.

D'abord bati sur des prouesses équestres, le cirque s'ouvre a la pantomime, et voit apparaitre de nouvelles
attractions : équilibre sur perche et sur échelle, exercices aux trapézes fixes et aux anneaux , trapeze volant,
présentation de femmes a barbe ou de fréres siamois, la figure du clown et le personnage de I'Auguste, la
ménagerie, éléments majeurs du cirque moderne.

Excepté en Amérique, ou le cirque fut presque exclusivement itinérant, le cirque ambulant, qui fonctionne
pendant six mois, est le complément du cirque stable, ouvert pendant les mois d'hiver.

Le cirque devient rapidement une histoire de famille. Le XVII®™ et surtout le XIX®™ siécle marquent I'éclosion
et I'épanouissement de véritables dynasties de familles de cirque (Les Bouglione, Les Amar, les Ringling
Brothers). Pour tous ces artistes, le savoir vient du fond des ages et institue une tradition essentiellement
transmise par la famille.

Les chapiteaux voient le jour aux alentours de 1830 pour atteindre leur apogée avec le cirque Barnum and
Bailey aux Etats-Unis et avec le cirque de « Lord » George Sanger en Grande-Bretagne. Le premier des deux,
a I'époque ou Phineas Taylor Barnum (1810-1891) acheta I'éléphant Jumbo (1882), pouvait accueillir jusqu'a
20 000 spectateurs. Il comprenait, comme c'est la tradition aux Etats-Unis, trois pistes sur lesquelles on
exécutait simultanément trois spectacles différents.

Il
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LE CIRQUE NOUVEAU

REMISE EN CAUSE DE LA PISTE
Le nouveau cirque abandonne les espaces traditionnels de la piste et/ou du chapiteau.

Le cirque peut non seulement investir d'autres espaces conventionnels de représentation (les scénes de
théatre) mais aussi inventer sous chapiteau des dispositifs scéniques originaux (par exemple les voltes
orientalisantes de la Voliére Dromesko ou des Colporteurs, le chapiteau de cordes d'Archaos, le bulel des Arts
Sauts). On peut désormais faire du cirque dans n'importe quel espace, et méme sortir de la forme du cercle de
la piste.

ABANDON DE LA SUCCESSION DES NUMEROS ET DU CRESCENDO EMOTIONNEL
Une autre rupture fondamentale, est I'abandon de I'écriture dramatique du cirque traditionnel.

L'une des expériences du nouveau cirque va consister a inventer des formes de continuité, comme celle du
récit ou celui de la trame poétique. Le refus de la structure dramatique de crescendo émotionnel est un autre
aspect du cirque contemporain. L'échec est assumé. C'est ici I'étre humain concret qui est représenté, dans sa
variété et avec ses limites. Les émotions recherchées par le nouveau cirque sont subtiles. La virtuosité se
présente comme une fonction dramatique parmi d'autres. Différentes formes d'humour (du burlesque au
grotesque en passant par I'absurde) sont mises a I'honneur, I'émerveillement fasciné fait place a l'impression
de "poésie" (et il en est de mille sortes).

INVENTION DE NOUVELLES ESTHETIQUES

Certains cirques contemporains rompent totalement avec I'esthétique du cirque traditionnel en rejetant
I'imagerie et en introduisant des valeurs (I'absurde, I'ironie, le kitsch...) incompatibles selon eux avec le cirque
traditionnel.

S'ouvre ainsi une multitude d’esthétiques, et c'est leur diversité qui distingue le plus le nouveau cirque.

Chaque compagnie tente de construire une atmosphére singuliére, un univers, en mettant en cohérence les
options plastiques et sonores, acrobatiques, chorégraphiques et théatrales.



LE CIRQUE DE CREATION

Loin des numéros mille fois répétés, ce qui compte dans ce cirque d'un nouveau genre, sans Monsieur Loyal
ni animaux dressés, c'est I'émotion produite par un spectacle concu moins comme une simple succession de
performances que comme un tout savamment mis en scéne. Une esthétique neuve se dessine ici, nourrie aussi
bien par le théatre que par la sculpture, la peinture ou la danse... Alliant aux techniques propres aux arts de la
piste (jonglerie, acrobatie, voltige...) celles des autres arts, elle multiplie les passerelles, appelle a la
confrontation.

Un soin jusqu'alors inconnu est apporté aux costumes, aux lumiéres, a la musique, le plus souvent résolument
contemporaine (jazz, rock...) et jouée en direct. Chaque élément devient en lui-méme essentiel. Il n'est plus
uniquement au service de la prouesse - toujours présente -, mais trouve sa place dans la logique du spectacle
tout entier dont I'architecture, reposant sur un théme, une référence, une scénographie, voire un espace
singulier, se révéle souvent complexe. Dans le foisonnement des genres et des styles, toutes les audaces
semblent permises.

Universalis

LA PRESSE EN PARLE

« Ceramic Circus joue avec l'art de la catastrophe. »
Le Monde

« Un chaos organisé fait de jonglage, de tours de piste et de céramiques. »
Les Inrocks

« Julian Vogel poursuit le dessein chimérique de ne rien casser, alors que tout vacille autour de lui. »
Libération

« En développant une relation trés libre a diverses figures et agrés issus pour certains du cirque traditionnel,
Julian Vogel fait de sa discipline un espace d'invention et de jeu autour du déséquilibre. Cette liberté, le
jongleur I'expérimente d’abord en se défaisant de l'agrés qui I'a fait connaitre sur la scéne du cirque de
création : le diabolo en céramique. Dans Ceramic Circus, le diabolo est aux abonnés absents. Reste la matiére
dont est fait ce dernier chez Julian Vogel, la céramique, qui donne a voir avec acuité I'ambivalence du
spectateur de cirque face au risque constitutif de cette discipline.

Qu'il fasse des tours de piste sur un vélo au guidon inversé en évitant son astre tournicotant ou qu'il chausse
ses rollers pour se livrer au méme type de course et faire sonner au passage quelques cymbales, le jongleur
met le public face a un double désir : celui de le voir éviter la casse, et d’assister a son échec en la matiére. »
La Terrasse
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ART NUMERIQUE - DANSE

Jeudi 18 et vendredi 19 février a 9h30 et 14h30
CE1aCM2

ACQUA ALTA

Cie Adrien M & Claire B
Conception et direction artistique de Adrien Mondot et Claire Bardainne

Des pixels, deux danseurs, et une goutte de magie : ol la recette de la grace ne compte pas plus d'ingrédients
— deux corps qui dansent, et le sortiléege d’images vivantes, animées informatiquement, qui incarnent I'eau par
des points lumineux.

Durée du spectacle : 55 min

Conception et direction artistique Claire Bardainne, Adrien Mondot Conception informatique Adrien Mondot Chorégraphie et
interprétation Dimitri Hatton, Satchie Noro Musique originale Olivier Mellano Musiques additionnelles Jean-Sébastien Bach,
Ludwig van Beethoven et Jon Brion Développement informatique Rémi Engel Interprétation numérique - en alternance Benoit
Fenayon, Yan Godat, Adrien Mondot Régie lumiére - en alternance Benoit Fenayon, Yan Godat Régie son - en alternance Clément
Aubry, Tanguy Lafond, Romain Sicard Construction Jérémy Chartier, Yan Godat Régie générale Romain Sicard

Production Adrien M & Claire B

Co-productions LUX, scéne nationale de Valence. La compagnie est associée a LUX en 2018-2019. Hexagone Scéne nationale
Arts Sciences - Meylan Maison de la Danse, Lyon / Péle européen de création - DRAC Auvergne Rhone-Alpes / Ministére de la
Culture Chaillot - Théatre National de la Danse Espace Jéliote, scéne conventionnée arts de la marionnette, Communauté de
Communes du Haut-Béarn, Oloron-Sainte-Marie Théatre Paul Eluard, Scéne Conventionnée Bezons Theater Freiburg

Aides et soutiens Adami / Accueil studio, Les Subsistances, Lyon, 2018-19. La compagnie est conventionnée par la DRAC
Auvergne-Rhone -Alpes, par la Région Auvergne-Rhone-Alpes et soutenue par la Ville de Lyon.

Site internet : https://www.am-cb.net/

Facebook : https://www.facebook.com/AdrienMClaireB/
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AcQUAALTA, le spectacle

Acqua alta, c’est 'eau qui monte a Venise, celle qui submerge. Ici, point
de lagune, mais une maison, décor minimaliste et cubique. Quelques
accessoires figurent le quotidien — un aspirateur, un escabeau, un balai.
Dans cette maison, une femme et un homme évoluent, duo dansé,
virtuose. L'une aime le désordre, virevolte, efface les points blancs
pixélisés sur la toile, qui représente un quatriéme mur. L'autre remet en
place. Accord en contraste, mais union. Un jour de pluie torrentielle, la
vie du couple bascule. La femme disparait, engloutie par une mer d’encre.
Seuls restent ses cheveux. L'homme part alors en quéte contre les
éléments pour la retrouver.

Véritable voyage aquatique, teinté d'un animisme numérique, Acqua Alta
nous offre une expérience esthétique étrange et douce. Loin de nous
engloutir, ce spectacle sensible nous arme contre I'effondrement
écologique, et ouvre la possibilité d'un futur ol la vie peut se réinventer
malgré la catastrophe.

“Acqua Alta raconte une
histoire.

Clest I'histoire d’'une
catastrophe, particuliere et
universelle.

C'est I'histoire d’'une perte et
d’une quéte.

C'est I'histoire de la peur de
I'étrange et de I'altérité, et de
son apprivoisement.

Fidéle a notre amour du mouvement des éléments, le projet Acqua Alta est un voyage dans I'imaginaire de
I'eau, dans le sillage de nos projets inspirés par I'imaginaire de l'air et de la vapeur. Acqua alta désigne, dans la
lagune de Venise, la submersion de la ville provoquée par les pics de marée. Et ces deux mots, qui signifient
littéralement haute eau, nous emportent sous la pluie, dans les vagues, contre le courant, nous plongent dans
une eau a la forme changeante et vivante, une eau inondante qui prend la parole. Ce sont de petits points en
mouvement — en réalité augmentée, virtuelle comme en projections — qui dépeignent les infinies variations
du monde de I'eau. Les eaux de la noyade autant que celles du réveil vital. Et, dépassant le réalisme, ces images
font surgir des espaces-étres, paysages vivants emprunts de présence, composent des personnages inouis,
esprits inclassables, fantémes polymorphes et malicieux.”

Cie Adrien M & Claire B



ADRIEN M & CLAIRE B, la compagnie

Fondée en 2011 par Claire Bardainne et Adrien Mondot, la compagnie Adrien M & Claire B crée des formes
a la croisée des arts visuels et des arts vivants. Leurs spectacles et installations placent le corps au cceur des
images, et mélent artisanat et dispositifs numériques, avec le développement sur-mesure d’outils
informatiques. Ensemble, ils interrogent le vivant et le mouvement dans ses multiples résonances avec la
création graphique et numérique. Il en surgit un langage poétique visuel, associant imaginaire, réel et virtuel
porteur d'infinies perspectives d'exploration. Aujourd’hui, la compagnie Adrien M & Claire B est constituée
d’une trentaine de collaborateurs. Son siége social et ses bureaux de production sont situés a Lyon. Son lieu
de recherche et création, Villa Aphéa, est installé & Crest dans la Drome. Une partie de I'équipement a
bénéficié de l'aide de la région Auvergne Rhéne-Alpes. La compagnie est par ailleurs conventionnée par la
DRAC Auvergne-Rhéne-Alpes, par la Région Auvergne-Rhone-Alpes et soutenue par la ville de Lyon.

CLAIRE BARDAINNE ET ADRIEN MONDOT, concepteurs

Claire Bardainne est artiste plasticienne, issue du design graphique et de la scénographie. Diplémée de I'Ecole
Estienne et des Arts Décoratifs de Paris, elle aime penser I'imaginaire des images, et construire des espaces
faits de signes graphiques. En 2004, elle co-fonde le studio de création BW et collabore jusqu’'en 2010 avec
le milieu de la recherche en sociologie de I'imaginaire et des médias (McLuhan Program in Culture and
Technology de I'Université de Toronto et Ceaq - Sorbonne, Paris).

Adrien Mondot est artiste pluridisciplinaire, informaticien et jongleur. Depuis sa révélation aux Jeunes Talents
Cirque 2004 avec le projet Convergence 1.0, il cherche la place juste de I'algorithme dans un processus de
création, et met en ceuvre des interactions sensibles entre le numérique, le corps et le mouvement. Avec
Cinématique, il remporte en juin 2009 le Grand Prix du jury dans le cadre de la com pétition internationale «
Danse et Nouvelles Technologies » du festival Bains Numériques a Enghien-les-Bains.

En 2010, Claire et Adrien se rencontrent au Centre des Arts d’Enghien-les-Bains, puis au tour de la création
de I'ceuvre numérique interactive Sens dessus dessous pour le Théatre Auditorium de Poitiers.

DIMITRI HATTON ET SATCHIE NORO, chorégraphes et interprétes

Dimitri Hatton est un artiste physique et un créateur aux multiples facettes. Il utilise différents champs
d’expressions comme le théatre, la comédie visuelle, la danse et le cirque pour inventer une écriture scénique
insolite et unique. Le corps est au cceur de ce travail, toujours.

Il étudie d’abord au conservatoire d’art dramatique d’Orléans, puis plus tard au Centre national des arts du
cirque (formation continue) et a 'Ecole du Jeu. Son parcours artistique se dessine ensuite au gré de rencontres
importantes qui 'emmeénent dans des directions singuliéres, parfois presque antinomiques.

Son travail clownesque I'entraine aux quatre coins du monde avec des compagnies comme le Cirque du Soleil
ou Les 7 doigts de la main au sein desquelles il expérimente le gigantisme d’'un « entertainment » a I'anglo-
saxonne. En réponse, il développe en France et en Europe un travail plus personnel, porté sur I'exploration de
nouvelles formes scéniques et sur I'échange direct avec les publics, notamment a la suite de ses rencontres
avec Mohamed El Khatib (pour lequel il est interpréte ou chorégraphe) ou Satchie Noro (avec laquelle il
développe un univers singulier et intime).

Fille d'un grand maitre d’Aikido auprés de qui elle fait ses premiers pas, Satchie Noro pratique intensivement
la danse classique. Aprés avoir été I'éléve de Wilfride Piollet, elle intégre a 16 ans les rangs du corps de ballet
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du Deutsch Opera a Berlin, avant de rejoindre entre 1991 et 1995 la scéne alternative et performative
berlinoise et d’enchainer les projets, jusqu’a New York et Amsterdam. De retour en France, elle devient
interpréte au sein de compagnies de danse contemporaine. En 2002, elle aborde les techniques aériennes a
I'école de cirque Les Noctambules a Nanterre, puis fonde sa propre compagnie (compagnie Furinkai = « le son
produit par le vent », en japonais). Parallélement, elle poursuit les projets de collaboration en tant que danseuse
et circassienne dans diverses compagnies (Adrien Mondot, Carlotta Sagna, James Thierrée, Michel Schweizer,
Pierre Meunier, Mohamed El Khatib...). A partir de 2011, avec Les Absents puis Origami, elle se lance dans un
travail en collaboration avec I'acteur, poéte et constructeur Silvain Ohl autour de la structure du container. A
cette occasion, elle entame un partenariat au long cours avec le Chili et le Centro Cultural Teatro Container.
En 2012, Satchie Noro rencontre Dimitri Hatton.

OLIVIER MELLANO, compositeur

Olivier Mellano (né a Paris en 1971) est un musicien, compositeur, improvisateur, auteur et guitariste dans
plus de cinquante groupes depuis le début des années 90. Il alterne projets pop-rock et compositions pour
orchestre symphonique, ensemble de 17 guitares électriques, clavecins, orgue, voix ou quatuor a cordes.

Son travail de composition s'étend également au cinéma, au théatre, a la danse et a la littérature. Il entame
parallélement un travail d'écriture et a publié deux livres depuis 2008.

Musiques de film, de théatre, de spectacles irriguent le parcours musical de l'artiste. La musique créée pour
les installations d'Adrien M & Claire B a donné lieu a une compilation, Cores, de 17 titres.

LA PRESSE EN PARLE

« A laide de technologies numériques, la compagnie Adrien M. et Claire B. nous emporte dans un pays
merveilleux. »
Télérama

« Adrien M & Claire B transforment la catastrophe en spectacle de théatre visuel, duo dansé dans des images
vivantes, entre création numérique et tentation animiste. »
Legrand T

« Magiciens des nouvelles technologies, Adrien M & Claire B proposent avec Acqua Alta un conte féérique a
vivre en trois temps. Acqua Alta est I'histoire d’'un couple, d'une femme et d'un homme confrontés a la montée
des eaux. Des eaux couleur d’encre qui vont engloutir la premiére et pousser le second a sa recherche dans
un monde fantastique. Largement reconnus depuis qu'ils ont collaboré a l'immense succés de Mourad
Merzouki Pixel, Adrien Mondot et Claire Bardainne proposent une expérience singuliére et fascinante a vivre
en trois temps. Un spectacle, d’abord, mélant a la danse de Dimitri Hatton et Satchie Noro des images
numériques vivantes. Un livre pop-up, ensuite, qui s'anime grace a la réalité augmentée. Une expérience de
réalité virtuelle, enfin, ou I'une des scénes est vécue de facon immersive grace a un casque individuel. »

La Terrasse



THEATRE ET MUSIQUE

Mardi 16 mars a 14h30 et jeudi 18 mars a 10h et 14h30
CP au CM2
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FUSEES

Cie La vie bréve
Mise en scéne de Jeanne Candel

Stratosphérique : ou la grande conquéte de I'espace se raconte loin des écrans et des récits de milliardaires,
mais explose de poésie avec trois bouts de ficelle.

Durée du spectacle : 55 min

Une création tout public de Jeanne Candel, Vladislav Galard, Sarah Le Picard, Jan Peters et Claudine Simon Mise en scéne Jeanne
Candel Scénographie Jeanne Candel Collaboration artistique Marion Bois Construction petit théatre et régie générale Sarah
Jacquemot-Fiumani Peinture toiles Marine Dillard et Blandine Leloup Peinture petit théatre Marie Maresca Lumiéres Vincent
Perhirin Costumes Constant Chiassai-Polin assisté de Sarah Barzic

Production La vie bréve - Théatre de I'Aquarium

Coproduction TJP, CDN de Strasbourg ; Bonlieu, Scéne nationale d’Annecy ; Malraux, Scéne nationale Chambéry - Savoie ;
Théatre du Bois de I'’Aune, Aix-en-Provence

Soutien Centre National de la Musique et de la SPEDIDAM.

Remerciements Simon Delattre, Pascal Lobry, Erhard Stiefel et Simona Grassano

Site internet : https://laviebreve.fr/compagnie

Facebook : https://www.facebook.com/laviebreve/
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FUSEES, le spectacle

Le sujet ? ca commence comme une blague : « C'est I'histoire de deux mecs qui se sont perdus dans I'espace
», et finit en véritable fable aérienne et philosophique. Boris et Kyril errent dans le néant a bord de leur capsule.
lIs n'en peuvent plus d’ennui, d'angoisse et de solitude. N'en peuvent plus I'un de I'autre. Pire, d’eux-mémes.
Mais réagissent de maniére diamétralement opposée : Boris s’abime dans la mélancolie, quand Kyril se
boursoufle d’égo. Leur seul contact avec la Terre : une femme, qui communique avec eux en visio, leur raconte
I'actualité de notre planéte, transmet des messages de scientifiques, des questions de petitous passionnés par
I'espace. Eux répondent, entre légéreté et gravité, accompagnés par les notes d’'un piano, et provoquent tantot
I'hilarité, tantot la réverie ou la tendresse.

Cette fresque interstellaire pour petits et grands, qui se joue notamment dans un castelet d'1m sur 1mé0,
pourrait s'intituler « Comment faire rentrer I'infini dans 2m? ». Eh bien, avec des tuyaux, de la bidouille, des
souffleries, du détournement d’objets, des mots-météorites. Et I'on pense a Apollinaire qui, comme Jeanne

Candel, sait qu'il est toujours temps de rallumer les étoiles.

)
L ESPACE, une philosophie

L'espace, avec ses immenses distances et ses
mysteéres, est un des grands thémes du spectacle.
Les personnages partent dans un voyage
imaginaire vers l'infini. Leur quéte d'un autre
monde est a la fois une aventure réelle et une
réflexion sur notre recherche de sens et notre
besoin, parfois, de fuir et de s'échapper de nos
existences. Des réflexions existentielles se
cachent derriére la fable burlesque : I'espace,
endroit obscur et insondable, figure quelque
chose de nos mélancolies, de nos désirs et de
notre volonté de puissance.

Si Fusées ne traite pas de géopolitique, le
documentaire Out of present d’Andrei Ujicd qui I'a inspiré relate quant a lui la vie du cosmonaute soviétique
Serghei Krikalev sur la station orbitale MIR en mai 1991. Prévue pour cing mois, sa mission se prolonge
jusqu’en mars 1992... A son retour, I'empire soviétique a disparu, éclaté, démantelé. Pendant son séjour dans
I'espace, pour ainsi dire hors du présent, une ére s'est éteinte, une autre est née.

LA COMPAGNIE

Fondée en 2009 a Paris par Jeanne Candel et co-dirigée de 2013 a 2020 avec Samuel Achache, la vie bréeve
est un « ensemble » ol acteurs-actrices, musiciens-musiciennes, chanteurs-chanteuses, metteurs en scéne-
metteure en scéne, scénographes, costumiers-costumiéres, techniciens-techniciennes... se retrouvent
régulierement pour des périodes de recherche et de création.

L'écriture collective est ce qui faconne les créations de La vie bréve, les acteurs-actrices et/ou musiciens-
musiciennes et chanteurs-chanteuses sont placés au centre et sont considérés comme des créateurs-
créatrices, des auteurs-autrices et non pas seulement comme des interpretes. Cette écriture polyphonique
décloisonne les fonctions et les techniques des personnes qui font les spectacles de la compagnie.



.’ EANNE CANDEL, biographie

Aprés des études de lettres modernes, Jeanne Candel entre au Conservatoire national supérieur d'Art
Dramatique. De 2006 a 2011, elle collabore régulierement avec Arpad Schilling en Hongrie et en France dans
différents laboratoires. C'est dans cet esprit de recherche qu’elle crée en 2009 la compagnie La vie bréve.
Avec sa bande d’'acteurs-actrices et de créateurs-créatrices, elle met en scéne de nombreux spectacles. En
janvier 2023, elle présente sa derniére création BAUBO - de l'art de n’étre pas mort d’aprés Buxtehude, Musil,
Schutz et d'autres matériaux, premier spectacle créé au Théatre de I’Aquarium gu’elle codirige.

Elle se passionne pour les créations in situ, dont le moteur de création repose sur le fait d’extirper des récits,
des histoires inconscientes a partir de lieux préexistants : Nous bralons, une histoire cubiste, spectacle itinérant
dans les recoins du village de Villeréal (2010) ; Some kind of monster, une création sur un terrain de tennis
(Villeréal, 2012) ; Dieu et sa maman, une performance dans une église déconsacrée de Valence, remplie de
canoé-kayak, créée et jouée avec Lionel Dray (Festival Ambivalences, 2015) ; TRAP, une performance dans les
dessous du théatre de la Comédie de Valence et dans les archives départementales de la ville (2017).

Depuis juillet 2019, elle codirige avec Marion Bois et Elaine Méric le Théatre de I’Aquarium, lieu de création
dédié a 'enchevétrement du théatre et de la musique.

L’ECRITURE COLLECTIVE OU L’ECRITURE DE PLATEAU

L'écriture collective est un travail mené conjointement par I'ensemble de I'équipe artistique et technique
réunie autour d'un spectacle, afin de faire émerger une forme finale. Au sein de la vie bréve, Jeanne Candel
propose une thématique globale, des inspirations et des « provocations ». Ensuite, chaque membre de I'équipe
apporte ses références, ses rebonds, des propositions et des improvisations qui nourriront le spectacle et sa
trame. Ici, cette méthode d’écriture est également appelée « écriture de plateau », car elle se développe sur
scene, notamment lors des répétitions au moyen d'improvisations préparées.

LA GRAMMAIRE SCENIQUE DU SPECTACLE, trois grands motifs

L'OPPOSITION BURLESQUE

Dans la piéce, deux figures contrastent particulierement : le mélancolique et I'extasie. Entre ces deux
astronautes aux personnalités diamétralement opposées, une dynamique comique s'installe, mélant
contrastes et dérision.

LE DETOURNEMENT D’ACCESSOIRES

Sur scéne, des objets du quotidien se transforment au gré des situations en éléments et technologies d’'une
station spatiale. Les comédiens et comédiennes réalisent ces détournements cosmiques grace a des jeux
corporels et a leurs imaginaires !

LA MUSIQUE, UN PERSONNAGE MAJEUR

Source essentielle du spectacle, elle est puissance d’évocation autant que jeu théatral. Elle permet de plonger
dans l'univers, de visualiser et de ressentir I'apesanteur, la solitude. Elle offre aussi d’étonnantes inventions
théatrales !

N
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UN CASTELET CABOSSE POUR PARLER DE L’ESPACE INFINI

Un autre aspect original du spectacle survient dés le
prologue : des acteurs « blessés >, grands accidentés
de l'existence, racontent la naissance du cosmos au
moyen d'un castelet. A travers ce petit théatre,
I'histoire du monde et du voyage galactique est
racontée de maniére drole et décalée, mais aussi
pédagogique avec des objets et des figurines.
« Il s'agit pour moi, ici, de dire d’'une maniére
allégorique la survivance absolue de I'art, du geste et
du lieu du théatre. Malgré les difficultés, les fragilités,
les crises, le théatre, méme si brinquebalant, transporte
sa puissance et son pouvoir d'évocation. »

Jeanne Candel

Ce prologue nous prépare délicatement a nous plonger dans un récit qui se déroule dans I'espace. C'est aussi
le moyen de jouer du rapport a I'échelle : on passe du micro-détail observé dans le castelet lors du prologue a
son écho sur la vaste scéne du théatre dans la suite du spectacle.

La constructrice Sarah Jacquemot-Fiumani a fabriqué ce théatre miniature, un castelet de 1 m sur 1,60 m avec
toute la machinerie adéquate (cintres, guindes, poulies, accroches, rideau de fer, toiles peintes et divers
accessoires détournés), un théatre praticable et bricolé mais a une échelle réduite, dont I'aspect se rapproche
des images des Movie Theaters photographies par Yves Marchand & Romain Meffre aux Etats-Unis.

LA PRESSE EN PARLE

« Sans technologie sophistiquée, Fusées puise dans la tradition du texte et de I'oralité. En un peu plus d'une
heure, ce spectacle nous aura fait cotoyer une magie que seul le théatre permet ».
Télérama

« A quel moment abandonne-t-on toute forme de résistance face a cet ovni ? Impossible de nommer le geste,
le mot, le chant qui bascule le spectateur des rives de la logique vers celles, plus envo(tantes, du vagabondage
intérieur. »
Le Monde

« Fusées est une pépite burlesque et mélancolique qui place le théatre au centre de l'univers. Tout ici tient
dans la présence et le jeu des acteurs, a la fois concrets et lunaires, burlesques et habités, dans le
détournement d'objets familiers et I'usage incongru des instruments de musique. »

SceneWeb

« C'est dans I'espace infini de nos imaginaires que ce spectacle nous propose de voyager, cet espace qui se
déploie, souverain, dans I'enfance, cet espace que n'importe quel spectateur de théatre, quel que soit son age,
a la jubilation de retrouver, le temps d’une représentation comme celle que Fusées nous offre. »

France Culture



MARIONNETTE ET THEATRE DE PAPIER

Jeudi 1 et vendredi 2 avril 3 9h30 et 14h30
MS au CP

ET PUIS

La Soupe Cie
Adaptation de Eric Domenicone et Yseult Welschinger

Forét de papier : ou petits et grands plongent dans les pages de I'album Et puis, adapté sous forme de livre
géant... Et mutant !

Durée du spectacle : 45 min

Mise en scéne Eric Domenicone Adaptation Eric Domenicone, Yseult Welschinger Jeu Yseult Welschinger - Faustine Lancel,
Alice Blot en alternance - Maxime Scherrer Musique Antoine Arlot, Pierre Boespflug Création marionnette Yseult Welschinger
Assistanat création marionnettes Vitalia Samuilova Création ombres et pop-up Eric Domenicone Assistanat création ombres et
pop-up Christine Kolmer Scénographie Eric Domenicone, Yseult Welschinger Collaboration scénographique Antonin Bouvret
Création lumiére Chris Caridi, Eric Domenicone Régie Maxime Scherrer Vidéo Marine Drouard Construction décor Vincent
Frossard Production et diffusion Babette Gatt

Coproducteurs MAC Scéne Nationale de Créteil (93) Le Manége Scéne Nationale, Maubeuge (59) Maison des Arts du Léman,
Thonon les bains (74) La Passerelle, Rixheim (68) CC Jean Houdremont - La Courneuve et CD de la Seine-Saint-Denis (93) La
Meéridienne Scéne Conventionnée, Théatre de Lunéville (54) Théatre Halle Roublot, Fontenay-sous-Bois (94)

Partenaires Festival Mondial des Théatres de Marionnettes de Charleville-Méziéres (08) , Opéra National de Lyon (69), Ville de
Strasbourg (67), Schiltigheim Culture (67), Agence Culturelle Grand Est (67), la Minoterie Scéne Conventionnée - Dijon (21), Le
Point d’Eau - Ostwald (67), Le PréO Oberhausbergen (67), L'llliade - lllkirch-Graffenstaden (67), Le Relais Culturel d'Obernai 13e
sens(67), Festival TamTam St Paul/La Réunion (97), Espace 110 - llizach (68), Théatre de la Nacelle - communauté urbaine Grand
Paris Seine & Oise (78).

Soutiens DRAC Grand Est et la Région Grand Est. La Soupe Cie est conventionnée par le ministere de la Culture et de la
Communication - DRAC Grand Est, la Région Grand Est et la Ville de Strasbourg.

Site internet : https://www.lasoupecompagnie.com/
Facebook : https://www.facebook.com/LaSoupeCompagnie

Instagram : https://www.instagram.com/soupecompagnie/
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ET PUIS, le spectacle

Adapter un album jeunesse au théatre, c’est une dréle d'idée ? Voila bien une réflexion d’adulte ! Parce que
les petit-es ne s'y trompent pas, qui glissent avec délice dans 'univers coloré et luxuriant du duo d'auteurs
Icinori. Inspirée par les shojis, ces panneaux japonais coulissants composés de papier sur lesquels on peut
dessiner, peindre, projeter des images, La Soupe Cie a recréé un livre sur scéne. Les pages, immenses, sont en
constante métamorphose. D’abord, animaux et humains vaquent en harmonie dans une jungle — une biche
danse avec une chenille, Vénus pique une téte dans la riviere. Mais des hommes a téte d’outils débarquent, se
piquent de construire une gare. Dés lors, le paysage est raboté, transformé, modelé. Exit les arbres, adieu le
sauvage !

Jouant des ressources du théatre de papier, des marionnettes, des apparitions-disparitions, des variations de
lumiére et de projections, les artistes stimulent I'imagination des enfants pour leur offrir un opéra écologique
ol personne ne leur dit jamais quoi penser, faisant confiance a leur intelligence sensible.

NOTE D’'INTENTION

“La découverte de [l'univers singulier du duo
d’auteurs-illustrateurs Icinori a immédiatement
suscité en nous le désir d'une nouvelle création.
L'envie de poursuivre et d'enrichir le passionnant
travail d’adaptation d’album pour le théatre que nous
avions initié avec Macao & Cosmage d'Edy Legrand
(création 2010) puis Romance de Blexbolex (création
15/16). Les 12 planches de Et puis, un grand album
d'une délicatesse fascinante, figurent la bréve
histoire d'un monde sans paroles. Ici, c’est I'image qui
méne la danse. Dés la premiére lecture, les décors et
les personnages qui foisonnent de toute part nous
évoquent instinctivement un univers
marionnettique.

On traverse les saisons et on contemple un paysage qui s'agence, s'organise, se monte et se démonte, qui
abandonne peu a peu son état de nature, pour aller vers quoi ? La transformation ordonnée et méthodique
de la nature par de mystérieux personnages, sorte de régisseurs-architectes-ouvriers, résonne comme un écho
sensible de I'époque que nous traversons, c’est en tout cas notre expérience intime de cet album aux allures
opératiques. C'est précisément notre lecture engagée et écologique, ce regard poétique et clairvoyant sur
notre début de siécle, que nous voulons confier aux jeunes spectateurs. En adaptant Et Puis pour la scéne de
théatre, nous nous adressons a l'enfant créateur et poéte, prét a inventer dans sa lecture de I'image la
signification du monde qu'il découvre. A travers Et puis, nous parlons aux enfants de notre époque, des
bouleversements que I'humanité impose a la flore comme a la faune.

Architecturer chaque recoin de nature, Est-ce beau ? Est-ce utile ? Est-ce dangereux ? Est-ce viable ? sont les
questions qui guident notre geste créatif et nos réflexions.

Dans le paysage imaginé par Icinori, insensiblement 'homme-outil abat la forét, tranche la montagne, vide la
nature de ses habitants fantastiques... Chaque page que nous tournons apporte ses surprises et ses
bouleversements....

A nous d'inventer la suite !”
La Soupe Cie



CREER POUR LES TOUT PETITS

Un spectacle écrit pour les tout-petits doit répondre a leurs
codes de lecture. La formidable capacité d’adaptation des
enfants et leur insatiable curiosité, nous aménent a créer des
spectacles "collage" ou les scénes et les tableaux visuels se
suivent et parfois se juxtaposent. Ce qui est déroutant pour
I'adulte ne l'est pas pour I'enfant, pour lui tout est possible.
Créer pour les petits offre une liberté vertigineuse. Bien
souvent, lorsque I'adulte, dépourvu de repéres, se perd, I'enfant
grace a son rapport au monde ludique et spontané fabrique sa
propre logique, et compose son fil dramaturgique.

Nous proposons des expériences sensorielles, visuelles et
sonores qui vont résonner chez le jeune enfant, le stimuler et
susciter chez lui (et chez 'adulte qui 'accompagne) émotions,
sensations et réflexions. Nous cherchons a créer des spectacles
qui sollicitent fortement la capacité d'imagination et de
projection des jeunes enfants. Pour ne brider en rien leur
fantaisie et leur inventivité naturelle, nous nous éloignons des
récits trop linéaires, au risque de paraitre parfois décousu aux
yeux des adultes. Nous puisons a la source et plongeons avec
I'enfant dans ce que sont ses références : son corps, ses propres
sensations, son rapport magique a 'univers.

LA SOUPE CIE

Depuis sa création en 2004, les projets de la Soupe Cie sont impulsés et guidés par le metteur en scéne Eric
Domenicone et la comédienne-marionnettiste Yseult Welschinger. Deés les premiéres créations, ils s'entourent
de nombreux artistes musiciens-compositeurs, comédiens et marionnettistes, costumiers, vidéastes, auteurs,
plasticiens et techniciens et récemment danseurs, dans I'esprit d'une compagnie audacieuse toujours en
recherche de nouvelles expériences et de renouvellement de ses modes d’expression.

La Soupe Cie travaille au croisement de plusieurs disciplines pour créer un langage scénique singulier en
associant les arts de la marionnette et la création musicale a tous les possibles artistiques. Ainsi un dialogue
sensible aussi riche que complice se noue entre la musique et le jeu scénique et plonge le spectateur dans un
bain émotionnel ol la dramaturgie est portée par la fusion de ces différents langages.

C'est dans cette méme approche transversale que les créations s'adressent tour a tour aux enfants, aux
adolescents et aux adultes, en concevant différents plans de compréhension et d'approche sensitive. Car ce
théatre d’'images et d'idées crée un terreau fertile qui suscite le partage et I'’échange entre générations.

Chaque création interroge notre facon d’habiter monde dans toute sa complexité et sa subtilité, en
développant une parole poétique avec ou sans mots mais toujours en images, en musiques et en sons.
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ERIC DOMENICONE, metteur en scéne

Eric Domenicone a longtemps travaillé comme comédien, manipulateur et metteur en scéne en collaborant
avec de nombreuses compagnies de renommées nationales et internationales en France, en Belgique et
Luxembourg. Au cours de ces années, il forge une solide expérience du plateau. Puis en 2004 il crée avec
Yseult Welschinger La Soupe Cie. Ensemble ils concoivent les projets et les créations. Son activité se
concentre sur la conception des projets, I'adaptation et la mise en scéne. Ses productions font I'objet d'une
diffusion nationale et internationale (France, Europe, Canada, Brésil, Corée, Chine, Russie...). Son expérience
de la mise en scéne le conduit a étre régulierement invité par des différentes équipes artistiques a collaborer
a I'élaboration de leurs projets de création.

YSEULT WELSCHINGER, comédienne-marionnettiste

Dés sa sortie de I'Ecole Supérieure Nationale des Arts de la Marionnette de Charleville-Méziéres, Yseult
Welschinger crée les Clandestines Ficelles et expérimente la vie de compagnie. Ses créations pour la rue ou
pour la salle emportent dés leurs débuts un franc succés. Elle poursuit ses recherches de plasticienne-
marionnettiste et collabore avec de nombreuses compagnies. En 2002, elle intégre I'équipe du Théatre de la
Jacquerie dirigé par Alain Mollot comme interpréte et conceptrice de marionnettes, puis celle de la Balestra
ou elle débute sa collaboration avec Eric Domenicone et fonde La Soupe Cie. Elle crée les scénographies, les
marionnettes et joue en tant que comédienne-marionnettiste dans la plupart des créations. Sa vie est
aujourd’hui partagée entre I'atelier et la scéne qui 'emmeéne, une grande partie de I'année sur les routes des
théatres nationaux et internationaux.

Adapter I'album jeunesse Et puis du duo Icinori

Il nous fallait trouver une ceuvre singuliére et audacieuse, ol I'image est au coeur de la dramaturgie, pour
relever une sorte de défi scénique et esthétique en résonnance avec nos sensibilités et nos réflexions sur le
monde.

Le caractére profondément original, expérimental et surprenant du travail d’Icinori, nous a fasciné et tant
inspiré que nous nous sommes immergés dans leur univers subtil.

L'enjeu de construire un chemin théatral et marionnettique dans un monde qui ne s'impose aucune limite
scénaristique, qui titille notre imaginaire et bouscule nos inconscients, tout en résonant avec notre époque, a
guidé nos pas.

Lors de nos premiéres rencontres avec les auteurs Raphaél Urwiller et Mayumi Otero pour évoquer cette
création, nos références communes et une certaine philosophie de ce qu’est une ceuvre artistique, nous ont
convaincus de s'aventurer dans cette collaboration entre les arts visuels et le monde du spectacle.

Et puis est un récit pictural et épique des bouleversements de notre monde.

L3, ou une forét et sa faune prospéraient, passe aujourd’hui une autoroute. Ici, ou les vagues léchaient des
coOtes hospitaliéres pleine de vie, pousse un complexe touristique... Icinori nous livre un témoignage poétique
de ces transformations parfois infimes, parfois dévastatrices, souvent inéluctables.

Et puis, nous interroge sans brusqueries ni préjugés sur I'avenir de notre monde. Nous tenons a partager ces
réflexions avec les enfants qui continueront a le construire. L'ceuvre original est une suite d'illustrations
présentées en double page, qui dépeint planche aprés planche un paysage fourmillant de vie et de détails, qui
évolue a mesure du passage des mois et des saisons. Les couleurs pastel et la ligne claire, le mélange de
réalisme naif et d'éléments fantastiques, le mélange d’éléments naturels et de la présence humaine, les



références a d’autres ceuvres picturales, tout cela se méle dans une composition heureuse dont le sens n’est
jamais fermé par une explication ou par I'utilisation des mots. C'est, en soi, un bijou d’album jeunesse.

Dans le spectacle, la scénographie est en mouvement, en construction, c'est un chantier permanent. Elle
évoque un monde foisonnant qui s’ordonne et se rationnalise rapidement sous l'action de I'homme, au
détriment d’une nature qui mute lentement au rythme de I'évolution. Une de nos pistes de travail pour donner
corps a cet univers a été 'exploration des shojis, ces panneaux japonais coulissants fait de papier sur lequel
on peut dessiner, peindre, superposer et projeter des images.

Les multiples possibilités du théatre de papier, les jeux de manipulation entre marionnettes en volume et en
aplat, les focus, les apparitions-disparitions, les jeux de lumiére et de projections d'images nous permettent de
stimuler I'attention et la curiosité des jeunes enfants.

La Soupe Cie

LA PRESSE EN PARLE

« De saison en saison, un paysage se transforme : les arbres sont coupés, les animaux se font rares et la forét
fait place a une gare. La vie sauvage subit les bouleversements du monde moderne et de ses hommes-outils...
Dans cette adaptation muette de I'album, étrange et onirique, du duo Icinori, le livre d'images s'anime en une
succession de tableaux colorés (panneaux de papier pour la projection de dessins ou de vidéos). Les éléments
et les personnages (marionnettes de papier ou en volume pour figurer les animaux et les hommes)
apparaissent, puis disparaissent, au fil du temps et du chantier permanent. La scénographie évolue a mesure
que se métamorphose la forét, au rythme d'une création musicale et sonore enveloppante (collage de
mélodies, de bruits de de machines et de sons de la nature). Un spectacle superbe qui interroge I'avenir sans
drame. »

Télérama

« Sans mot, ou presque, cette fresque visuelle et musicale glorifie la nature et le besoin de la préserver, tout
en montrant comment I'activité humaine modifie I'équilibre fragile de cet environnement. »
L'Alsace

« Et puis est un spectacle de théatre visuel mélant ombres, marionnettes 2D et 3D, adapté par Eric
Domenicone et Yseult Welschinger de a partir de I'album illustré du méme La Soupe Cie nom dessiné par le
duo Icinori. Une symphonie visuelle toute en fluidité, ou la narration par I'image emmeéne les spectateur-ices
dans la visite au fil des saisons d'un paysage qui se transforme. Délicat et poétique, de la dentelle pour les
jeunes spectateur.ices. »

Puppet Gazette...un regard sur la marionnette
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MAGIE IMMERSIVE

Vendredi 16 avril a 14h
CM2

Opium

Cie 32 novembre
Conception de Maxime Delforges et Jérome Helfenstein

Vous n'étes pas prét’e’s ! Ou sous votre nez, la compagnie 32 s’adonne au fakirisme, au mentalisme, a la
télékinésie, et invite a vivre la magie plutét qu’a I'applaudir.

Durée du spectacle : 1h

Interprétation, conception, écriture Maxime Delforges et Jérome Helfenstein Interprétes Maxime Delforges, Jérome Helfenstein,
Marianne Carriau, Caroline de Vial Régie générale Nicolas Anastassiou en alternance avec Gaétan Grangeat Régie plateau et
lumiére Gaspard Mouillot Création sonore et régie son Marc Arrigoni Création lumiére Claire Villard Construction décors /
Accessoires Victor Maillardet Création Costumes Laura Garnier Aide a la scénographie Bénédicte Jolys Décoration - peinture
Amanda Ponsa Production et diffusion Geneviéve Clavelin Production et administration Charlotte Ballet-Baz

Coproducteurs Bonlieu, Scéne Nationale a Annecy (74) Chateau Rouge, Scéne Nationale a Annemasse (74) Scéne Nationale de
Bourg-en-Bresse (01) Les Nuits de Fourviére, Festival international de la Métropole de Lyon (69) Théatre Théo Argence, Ville de
Saint-Priest (69) Théatre La Passerelle - Scéne Nationale de Gap et des Alpes du Sud (05) Théatre Le Vellein, scénes de la CAPI
(38) Théatre des Collines, Annecy (74) Le Diapason, Saint-Marcellin (38) Le Quai des arts, Rumilly (74) Centre Social et Culturel du
Parmelan - Annecy (74) Noorderzon Festival - Pays Bas (NL)

Compagnie conventionnée par la DRAC AURA et la Ville d’Annecy. Avec le soutien de la région Auvergne Rhone-Alpes et du
département de la Haute-Savoie.

Site internet : https://www.cie32novembre.com/
Facebook : https://www.facebook.com/cie32novembre

Instagram : http://www.instagram.com/cie32nov
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OPIUM, le spectacle

Enimmersion totale, et au grés de sept chambres a I'esthétique blanche et minimaliste, laissez-vous embarquer
dans une expérience envoltante, chimérique, organique, plastique, et un poil surréaliste ! Magie a huis-clos,
Opium charme le spectateur : purs moments de contemplation, doublés de possibilités de participation, vous
serez tantot au plus prés d'un illusionniste, tantét au coeur de salles autonomes sans magicien.ne — nature
morte, vanités, fontaine temporelle, flamme éternelle. Vous déambulerez de réve en réve, en petits groupes,
et peu a peu perdrez vos repéres, plongé®e’s dans un espace suspendu ou régne le mystére : ici un mentaliste
se tatoue I'avenir a méme la peau, la une nature morte dégénére face au temps qui accélére. La brume tapisse
le sol, la musique vos oreilles, et les jeux de lumiéres enrobent vos sensations. Vous planez ? C'est le but !

Entre hommage et distorsion des traditions, la Compagnie 32 déjoue les codes du close-up, l'illusion de
proximité, pour proposer une pérégrination poétique aux pouvoirs proprement hallucinogenes.

NOTE D’'INTENTION

Opium est un parcours expérientiel et sensoriel ol la magie n'est plus au loin, sur scéne, mais autour, a
proximité.

Baigné dans un réve dont il peut étre spectateur autant qu'acteur, le public, par petits groupes, est invité
“dans” le spectacle. Pas a pas, sur un sol de terre, il se laisse guider de chambre en chambre, a l'intérieur d'un
espace insolite, huis clos de tous les possibles.

De l'illusion a quelques centimétres de soi, immerge dans un écrin blanc. Chaque chambre, a l'esthétique
minimaliste, propose une expérience, en proximité avec le sujet magique et avec les autres personnes du
groupe.

Le parcours s'acheve. Le lieu se métamorphose pour laisser place & un espace commun de célébration. Par la
force de cette assemblée enfin réunie, une hallucination collective prend place...

LA COMPAGNIE

La Compagnie 32 Novembre est fondée a Annecy en 2011. Elle crée des spectacles qui détournent et
réinventent les codes de la magie traditionnelle, en expérimentant une magie contemporaine et performative.

A l'origine, deux artistes magiciens : Maxime Delforges et Jérome Helfenstein. Tous deux fascinés par leurs
univers réciproques, ils décident de créer leur compagnie pour explorer un univers commun.

En novembre 2014, la compagnie crée son premier spectacle, avec une magie a I'échelle des objets : CLOC,
piece pour deux magiciens, qui conte I'évasion de deux individus piégés par un quotidien réglé. lls défient la
monotonie et les rouages du temps qui passe, ils se réfugient dans un monde surréaliste, sorte de chaos
onirique et poétique.

En novembre 2019, la compagnie poursuit son développement en créant un deuxiéme spectacle de plus
grande envergure : A vue. Magie performative, avec 6 interprétes au plateau et une magie a I'échelle des corps.

Aujourd'hui, la compagnie entame avec Opium une réflexion d'ampleur autour de la conception d'un troisiéme
spectacle, au format interactif et immersif.



LA MAGIE

La magie faconne l'imaginaire collectif. Celui-ci
résulte de la sédimentation de multiples images
liées a une trées longue histoire, que la
compagnie cherche a revisiter, en déjouant les
protocoles pour mieux les réinventer.

L'expression magie rapprochée ou micromagie
désigne une forme de tour de magie consistant
a présenter une magie le plus proche possible de
l'audience. Cette facon de procéder est aussi
désignée par l'expression anglaise “close-up” qui
signifie “de prés”. Cette forme inspire les
créateurs tant par son rapport de proximité que
par son rapport direct avec la magie. D'une
chambre a l'autre, les spectateurs sont invités a
la découvrir sous une forme plurielle.

Le mentalisme, cette discipline de la magie dont la particularité est de créer l'illusion de facultés paranormales,
de la maitrise de grandes capacités mentales ou clairvoyance, fait partie intégrante d’'Opium tout comme le
fakirisme, la magie corporelle, ou encore la télékinésie. Des facettes de la magie parfois méconnues, voire
oubliées, qui viennent se méler aux arts plastiques pour affirmer une démarche singuliére du langage de la
magie.

MAXIME DELFORGES, biographie

Maxime Delforges est un artiste atypique, trés jeune il s'intéresse a I'art de l'illusionnisme, de la comédie, mais
aussi aux techniques du spectacle.

Ainsi, parallélement a I'apprentissage des techniques de I'lllusion, de magie rapprochée et de scéne, Maxime
s’essaie au théatre ou encore au mime grace a I'école de mime Marceaux.

Au gré des premiéres créations, il participe a plusieurs concours de magie. Il est ainsi primé aux championnats
de France de magie avec le numéro Imagine en 2005 et 2006.

Dés la fin de ses études en 2009, il se lance dans le grand bain en tant que magicien.

Avec ses acolytes Cedric Bertolino et Léopoldine, il crée le numéro Parenthése Cubique et devient champion
de France en 2010, puis champion d'Europe en 2011 dans la catégorie « Grande lllusion ».

Le numéro s'envole pour la Chine et obtient le « Gold Prize » au « Shanghai International Magic Festival »
organisé par le département des Arts et le ministere de la Culture chinoise.

Au cours de la méme année, il recoit avec un autre numéro un prix d'invention aux championnats de France
de magie avec la contribution de Wiliam Domanski.

Puis le numéro Parenthése Cubique I'emmeéne jusqu’aux championnats du monde de magie en 2012. Il est alors
récompensé par ses pairs et recoit dans sa catégorie, le titre de vice-champion du monde de magie.

Maxime Delforges fait partie de cette génération d’artistes qui souhaitent tordre les codes et emmener l'art
de la magie vers de nouveaux horizons.
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.’EROME HELFENSTEIN, biographie

Jéréme Helfenstein est originaire de Haute-Savoie (Annecy). Magicien autodidacte, c'est aux pieds des
montagnes qu'il se forme également aux arts du cirque au sein de I'école de cirque d'Annecy.

Intéressé par la magie, la jonglerie et le croisement des écritures, il fonde en 1994 avec ses complices de I'école
la Cie éclats de cirque.

De petits spectacles en manifestations plus importantes Jéréme se lance en douceur dans la magie. Les
récompenses suivent trés vite : 1er prix aux championnats de France de magie « close-up » (2000), « Mandrake
d'Or » (2006 et 2012), Lauréat des Monte Carlo Magic Stars (2007) ... La machine est en marche et sa
reconnaissance Internationale débute avec les numéros visuels « L'infini » (2003), « Ombres et Lumiéres » (2004),
« Voyageurs égarés » (2006) et les « Chapeaux Blancs " (2010).

Ces spectacles joués depuis plus de 15 ans participeront a I'émergence d'une magie résolument actuelle dans
la sphére du monde magique.

En 2012, il est récompensé par ses pairs et obtient a Blackpool en Angleterre le titre de vice-champion du
monde de « magie générale » en duo avec Claude Brun.

Artiste pluridisciplinaire en quéte de faire bouger les cadres traditionnels de lillusionnisme, Jérome
Helfenstein oriente sa recherche vers une écriture plus singuliére de la magie.

LA SCENOGRAPHIE

Dans la continuité de notre choix d’explorer un autre rapport avec le public, nous souhaitons également
bousculer les repéres conventionnels de la magie, liés a la boite noire, en allant a 'opposé : de la magie sur
fond blanc.

Blanche, minimaliste, la scénographie devient un écrin. Par le dépouillement, tout ressort : les dispositifs, les
personnages, les costumes, la lumiére... I'effet magique.

Large de 14 métres et profond de 7,5 meétres, I'espace se compartimente en sept chambres distinctes,
séparées chacune d’un tissus blanc perle, brumeux, organique, mouvant, en proie au sol de terre qui semble
le contaminer peu a peu...

CREATION SONORE

Chaque expérience aura des besoins différents. Des bruitages synchronisés avec l'action, des ambiances
spécifiques ou des consignes pour le public. Certaines salles n'auront peut-étre besoin de rien.

Déconnectée de I'action visuelle, la création sonore « extérieure » sera commune a tous les spectateurs, quelle
que soit I'expérience et la chambre dans laquelle ils seront. C'est elle qui va donner la couleur, I'univers du
spectacle, en racontant le off, 'Hors-Champ. On passe d’une piéce a I'autre dans un espace exigu, enfermant,
mais il y a tout un monde extérieur qui existe via le son.

C'est elle aussi qui va orienter de I'évolution de I'énergie du spectacle. Un début apaisant, discret, et un long
crescendo vers quelque chose de plus en plus prenant, tendu, angoissant... Toute la bande son « extérieure »
peut coexister avec les parties intérieures, qui joueront simultanément, en créant un univers puissant pour
porter les expériences, sans les écraser.



THEATRE DE PAPIER

Lundi 25 et mardi 26 janvier
Jeudi 28 et vendredi 29 janvier
CP au CM2

En tournée dans les écoles

LES QUIQUOI ET LE CHIEN MOCHE
DONT PERSONNE NE VEUT

Cie Espace Blanc
Texte de Laurent Rivelaygue et mise en scéne de Cécile Givernet et Vincent Munsch

Ca cartoon : ot dans une forme courte pour les tout-petits, deux interpretes survitaminés adaptent librement
I'album jeunesse d'Olivier Tallec, qui raconte les aventures des Quiquoi, une bande de copains loufoques et
attachants au caractére bien trempé.

Durée du spectacle : 25 min

Mise en scéne Cécile Givernet, Vincent Munsch Jeu Pascal Contival, Vincent Munsch Scénographie Corentin Praud, Vincent
Munsch Texte Laurent Rivelaygue lllustrations Olivier Tallec

Production Théatre Halle Roublot / Cie Espace Blanc

Soutiens DRAC et Région ile-de-France, Conseil Départemental du Val-de-Marne, Ville de Fontenay-sous-Bois, Théatre Jean Arp
Clamart, Anis Gras Le lieu de I'autre

Site internet : https://espace-blanc.wixsite.com/accueil

Facebook : https://www.facebook.com/cieespaceblanc/

Instagram : http://instagram.com/cieespaceblanc
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LES QUIQUOI ET LE CHIEN DONT PERSONNE NE VEUT, le spectacle

Pétole s'ennuie. Si au moins elle avait un animal de compagnie ! Ca tombe bien, Pamela vient juste d'«
emprunter » son crayon magique a Olive, I'artiste. Il lui suffit de dessiner un chien, et hop, il prendra vie.
Probléme : le cabot n'a que trois pattes et il est laid. Ciel qu'il est laid ! Vite, les Quiquoi essaient par tous les
moyens de s’en débarrasser. Mais en chemin, ils vont s’apercevoir que parfois, derriére de grandes oreilles et
des yeux qui louchent, peut se cacher un coeur en or. Avec malice, I'album évoque le rapport a l'autre, a sa
différence et apprend qu'il est toujours possible de se racheter d'une mauvaise action.

L'histoire prend vie dans la plus pure tradition du théatre de papier et des marionnettes sur tige. Les deux
interprétes, pas sages pour un sou, animent les personnages a l'intérieur de deux mini-castelets. Mélodies a
capella, manipulations a vue, accessoires de tout poil : un spectacle qui a du chien!

LA COMPAGNIE ESPACE BLANC

La Cie Espace Blanc a été créée en 2016 sous I'impulsion de Cécile Givernet et Vincent Munsch. Elle défend
un univers singulier mélant marionnettes, ombres et matériel sonore. La poésie et la délicatesse sont au coeur
des projets, avec une attention particuliére portée aux écritures contemporaines. Le son, langage
dramaturgique a part entiére, accompagne les recherches visuelles de la compagnie. En 2021, Cécile Givernet
et Vincent Munsch prennent la codirection du Théatre Halle Roublot, lieu-compagnie Missionné pour le
Compagnonnage a Fontenay-sous-Bois (94).

OLIVIER TALLEC ET LAURENT RIVELAYGUE, auteurs et illustrateurs

Diplémé de I'Ecole supérieure des arts appliqués Duperré, Olivier Tallec est certainement I'un des auteurs-
illustrateurs les plus importants de sa génération : son trait vif et alerte et son humour malicieux sont
reconnaissables entre mille. Il méne une carriére internationale et travaille régulierement pour la presse et
pour la littérature jeunesse. Il a publié plus d’'une trentaine d’albums, parmi lesquels plusieurs best-sellers, chez
Gallimard.

Olivier Tallec dessine autant qu'il raconte. Dans ses albums, I'humour et la mélancolie se croisent, les silences
comptent autant que les mots, et chaque détail ouvre une porte sur I'imaginaire. lllustrateur et auteur
incontournable de la littérature jeunesse contemporaine, Olivier Tallec s’est imposé par son trait expressif et
ses histoires sensibles. Son univers graphique, immédiatement reconnaissable, capte en quelques lignes une
émotion fugace, une attitude, un regard. Avec une apparente simplicité, il construit des récits ou chaque trait
et chaque mot trouvent leur juste place, formant un équilibre subtil entre image et texte.

Laurent Rivelaygue est diplomé de I'école Estienne de Paris. Il a travaillé comme directeur artistique et
directeur de création pour une agence parisienne de design avant de devenir graphiste indépendant.
Parallelement, il écrit et illustre pour I'édition jeunesse. Il collabore avec Olivier Tallec pour la série BD des
Quiquoi.



LES QUIQUOI, un album jeunesse

Pétillante série qui croque, dans un format a mi-chemin entre l'aloum et la bande dessinée, les aventures
loufoques d'une joyeuse bande de copains composée de deux bambins et de quatre personnages animaliers
au caractére bien trempé : Olive l'artiste, Pétole la téte brilée, Pamela l'indécise, Boulard le raleur, Raoul le
trouillard et Mixo l'intello.

Les Quiquoi est un album qui se déroule dans I'imagination d’enfants. On y retrouve de nombreuses situations
abracadabrantes. Celles-ci sont souvent introduites par des petits éléments du quotidien (gérer le petit frére
bruyant, perdre une dent, les poux, les cadeaux de Noél, les coups de soleil, le cadeau d’anniversaire, crainte
de devoir déménager, ne pas apprécier les repas de la cantine...). Surmonter les difficultés, en groupe, c'est ce
gue peut montrer cette série qui montre cela d’'une maniére plutét mignonne. Ainsi, malgré les dangers du
monde des Quiquoi, c’est I'entraide, I'amitié et I'imagination qui surmontent toujours.

CECILE GIVERNET ET VINCENT MUNSCH, biographies

Cécile Givernet est metteure en scéne et marionnettiste. Apres un parcours initial en danse contemporaine,
elle rencontre le théatre au cours de ses études universitaires. A partir de 1997, elle se forge auprés de
nombreux metteurs en scéne et aborde le masque, le clown, les textes classiques et contemporains, les
techniques de Lecoq, Stanislavski, Grotowski... Le Théatre du Mouvement lui permet ensuite de réunir ses
compétences en alliant théatralité et corporéité. Elle explore le rapport a I'objet et a la matiére aux cotés de
Claire Heggen puis collabore avec de nombreux artistes en tant qu'actrice gestuelle et/ou marionnettiste. Elle
édite en 2017 son premier texte jeunesse et depuis 2016, elle co-met en scéne les créations de la Cie Espace
Blanc. En 2021, elle prend la codirection du Théatre Halle Roublot, Lieu-Compagnie Missionnée pour le
Compagnonnage.

Vincent Munsch est un créateur sonore. Les plateaux de théatre qu'il fréquente en tant que comédien depuis
treize ans aiguisent son sens de la dramaturgie, du rythme et de l'espace. Artiste curieux et protéiforme, il
croise les disciplines et entreméle les univers les plus variés. La matiere sonore s'impose de plus en plus dans
son parcours, et il décide de se former a I'INA pour y trouver les connaissances techniques qui lui manquent.
La démocratisation du son multicanal lui offre de nouveaux territoires de narration dans lequel son go(t pour
I'espace peut s'épanouir pleinement. Aujourd'hui, il créé pour la radio et le théatre tout en mettant ses
compétences techniques en prise de son et mixage au service des musiciens et des productions audiovisuelles.

LA PRESSE EN PARLE

« L'album évoque avec un humour malicieux le rapport a I'autre, a la différence, ainsi que la possibilité, a tout
moment, de se racheter d'une mauvaise action. »
Familiscope

« Entre marionnettes en papier et péripéties rigolotes, des personnages hauts en couleur nous embarquent
dans une aventure pleine d’humour, de bétises... et de tendresse aussi ! »
Kidiklik
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LeS CONTAcCTS

Scéne Nationale

SSEeRELLEe

Gap e Alpes du Sud

Relations avec les publics :

Contacts:
Vincent Pugeaut - Réferent scolaire 1¢ degré

0768 0926 62 - 04925252 51
vincent.pugeaut@theatre-la-passerelle.com

Yannick Favantines - Référent accessibilité et colléges
0673 28 80 58 - 04 92 92 50 23

yannick.favantines@theatre-la-passerelle.com

Céline Nédélec - Réferente lycées

07834604 22- 0492 92 92 38
celine.nedelec@theatre-la-passerelle.com



