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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 l'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 '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 épogque 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 scene

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 role 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 - Apres 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.

Il vous est demandé d'émettre trois voeux par ordre de préférence. Il est conseillé de choisir un spectacle
supplémentaire pour remplacer, le cas échéant, un des spectacles de vos voeux qui serait complet.

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.

Concernant les spectacles en soirée : veuillez choisir vos spectacles en vous référant a la plaquette de saison
et au dossier de présentation des spectacles, accessibles en ligne, selon le niveau de votre classe et en fonction
de votre calendrier. La place est 8€, 10€ ou 12€ (selon la grille tarifaire du spectacle) pour les séances en
soirées.

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

6eme 5éme 4&me 3eme Dde 1re Tale
Cataphonie - -
La Manékine
Le Scarabée et I'océan " - - -
Richard Ill - - -
La méme chose mais ... | - - -
Je suis une montagne |- - - -
Opium - - - - -




2 - COMBIEN GA COUTE ?

La place est a 8€ pour les séances scolaires.

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 ?

Aprés avoir choisi votre/ vos spectacle(s), complétez avec précision le tableau récapitulatif recu par mail. Ce
tableau vous est envoyé en format word ; vous pouvez le renseigner a volonté et, si nécessaire, y insérer des
lignes supplémentaires ou le dupliquer. Renvoyer le(s) tableau(x) diment complété(s) par courriel avant le 3
juillet.

Un seul courriel synthétisera I'ensemble des demandes des enseignants d'un méme établissement.

Toute demande incompléte ne pourra pas étre prise en compte.

4 - QUAND RESERVER ?

Vous avez plusieurs jours pour étudier les différentes propositions, échanger entre collégues et vous organiser
au sein de I'établissement 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.

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 afin que nous mettions a jour votre réservation :

- pour les Colléges par courriel a yannick.favantines@theatre-la-passerelle.com ou par téléphone 06 73 28
8056

- pour les Lycées par courriel a celine.nedelec@theatre-la-passerelle.com ou par téléphone au 07 83 46 04
22 afin que nous mettions a jour votre réservation.

8 - LE MODE DE REGLEMENT

Afin de simplifier la démarche de réglement, nous vous demandons de choisir une modalité de paiement (pass
Culture, réglement par I'établissement scolaire, etc...). Dans le cas ou le réglement se ferait par chéque, le jour
de votre venue au théatre avec votre classe, nous vous demandons de vous rendre directement a la billetterie
afin d'effectuer votre paiement.

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 de procéder au réglement quand
cela sera nécessaire, 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. D'une part les éléves arrivés a I'heure
s'impatientent en salle et les artistes se trouvent dans une position inconfortable d’attente pour entrer en
scene. D'autre part, 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'issu de la représentation.

Pour nous joindre les jours de représentation, contactez la billetterie du théatre au 04 92 52 52 52 ou
Yannick Favantines au 06 73 28 80 56 pour les Colléges et Céline Nédélec au 07 83 46 04 22 pour les Lycées.
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 éléves.

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.



THEATRE ET SCIENCE

Vendredi 27 novembre a 14h
4_éme a !a Terminale

= &2 W

CATAPHONIE

Cie Des trous dans la téte
Texte et mise en scéne Guillaume Mika

Faites du bruit ! Ou trois personnages, que rien ne prédestinait a devenir un trio, se retrouvent bloqués sous
terre, dans un huis-clos hybridant recherche scientifique, humour et suspense.

Durée du spectacle : 1h30

Distribution Chloé Lasne, Yitu Tchang, Simon Anglés Ecriture, mise en scéne Guillaume Mika Collaboration a la dramaturgie Sarah
Brannens & Samuel Roger Lumieres et régie générale Julien Crépin Création sonore et musicale, régie son Pierre Tanguy
Scénographie Salma Bordes Création vidéo Valéry Faidherbe Costumes Aliénor Figueiredo Accompagnement éco-acoustique
Adéle de Baudouin Chercheur.se.s complices Lucia Di lorio, Daniele Schon, Nicolas Farrugia, Jerome Sueur, Léa Mariton, Marion
Trousselard, Amandine Gasc

Production Des Trous dans la Téte

Coproduction : Chateauvallon-Liberté scéne nationale (Toulon) ; Hexagone scéne nationale (Meylan) ; Théatre La passerelle scene
Nationale de Gap et des Alpes du Sud ; La Scéne de Recherche / Théatre - Paris-Saclay (Gif-sur-Yvette) ; Théatre de Vanves ; La
Grange - Centre/Arts et Sciences/UNIL (Lausanne, Suisse)

Site internet : http://destrousdanslatete.fr/

Facebook : @destrousdanslatete
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CATAPHONIE, le spectacle

Ambre, bio-acousticienne, détecte une quantité importante
d’ultrasons de chauve-souris a I'entrée d’'une grotte. Elle appelle Chris,
membre du club de spéléologie du coin, pour l'aider a explorer la
cavité. Il embarque Mélodie, sa sceur, qui travaille dans les assurances.
En bas : nulle trace de chauve-souris, mais un son fascinant, qui
semble concentrer le vent, la pluie, des rugissements — dinosaures,
Neandertal ? — et bien d'autres textures. Tellement puissant gu'il
brouille toute communication avec I'extérieur... Et fait tomber leur
échelle. Les voila bloqué.e.s. Tandis que la survie s'organise, Ambre
cherche a décoder ce mystére sonore. Mais sous terre, le huis-clos
met les relations a I'épreuve et dérégle les perceptions. D’autant que
le son interfére avec les voix, soumettant le trio a des expériences de
communication insolites.

Dans un décor ou cordes, tentes et corps cotoient des projections de
spectrogrammes, la piéce avance sur un fil tissé d’humour et de
tension dramatique. Ecrit 3 partir de recherches scientifiques,
Cataphonie nous invite a tendre l'oreille !

NOTE D’'INTENTION

Cataphonie est un spectacle pluridisciplinaire mené par Guillaume Mika et la compagnie Des Trous dans la
Téte, a la croisée de la fiction théatrale humoristique, de la recherche scientifique et de I'exploration
sensorielle. Le projet interroge la facon dont les sons révelent notre rapport au vivant, a la catastrophe et a la
perception.

Le titre, issu du néologisme Cata-Phonie - littéralement “le son d’en dessous” - évoque une descente, a la fois
physique et métaphorique, vers les profondeurs de 'écoute.

Cataphonie se construit comme un laboratoire dramatique et scientifique. La fiction sert de cadre a une
recherche menée avec des chercheurs et chercheuses en éco-acoustique et neurosciences. Cette
collaboration interdisciplinaire permet de développer des protocoles inédits de visualisation du son : la grotte
devient un espace d’expérimentation ol les spectrogrammes projetés en direct traduisent visuellement les
fréquences captées sur scéne, métamorphosant I'environnement en organisme vivant.



DES TROUS DANS LA TETE, la compagnie

La particularité du travail de la compagnie
est de lier de longues études sur le terrain a
l'invitation de chercheur.se.s sur le plateau
pour participer a des improvisations. Mais
surtout d’aller explorer 13 ol on s'y attend le
moins, avec pour moteur principal une
énorme envie de jouer. Avec tout. Les
conventions. Les habitudes. Soi-méme.

Sont créées successivement des formes
musicales, des performances, ou des projets
de territoire. En 2022, a la Scéne Nationale
de Gap nait Prénom Nom, un spectacle dans
lequel un tardigrade (animal microscopique
primitif extrémement résistant) devenu
géant est soumis a un rendez-vous
d’orientation scolaire. Pour mieux brouiller
les frontiéres entre le temps de I'expérience
scientifique et celui de la création théatrale.

GUILLAUME MIKA, autobiographie

“Aussi loin que je m’en rappelle, j'ai toujours eu un rapport laborantin dans mes choix de directions artistiques.

Adolescent désireux de faire de la réalisation cinématographique, j'apprends en autodidacte par la création
d’un extraordinaire nombre de mauvais courts-métrages sans production la réalisation, la direction, I'écriture,
le montage... Incapable de choisir par quoi commencer, un joyeux coup de dés me fait rentrer a 'TERACM juste
aprés mon BAC (scientifique) en 2008.

J'y découvre tout, avec une formation trés axée sur le texte et la présence avec des intervenants réguliers
comme Valérie Dréville, Pogrebnitchko, Robert Cantarella, Nikolaus, Hubert Colas...

Apreés un passage rapide comme académicien a la Comédie-Francaise en 2012 avec Alain Francon, Christophe
Rauck, Jacques Vincey entre autres, je quitte la « super-institution » pour commencer une dizaine d’années de
pérégrinations a 360°, fondant en 2012 la cie Des Trous dans la Téte pour développer mes projets d’auteur
et de metteur en sceéne. Désireux de golter a presque tout, et le plus possible, je multiplie les aventures et les
casquettes : acteur, presque exclusivement pour des écritures contemporaines, musicien depuis I'enfance,
vidéaste...”

Guillaume Mika

Il
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LE GRAND ORCHESTRE DE LA NATURE, une grammaire du vivant

“Il'y a quelques temps, lorsque je cataloguais mes enregistrements sur bande magnétique, j'ai fait un
cauchemar. Je me rendais dans mon laboratoire de bon matin et constatais que tous mes enregistrements
d’ambiance de paysages naturels avaient été transférés sur des milliers de petits CDs, sur chacun desquels ne
figurait qu’un court extrait d’'une seule voix animale isolée du paysage sonore. lls étaient éparpillés par terre
et je n'arrivais pas a imaginer comment je pourrai un jour reconstituer le puzzle.”

Ainsi réva Bernie Krause, I'inventeur de la bio-acoustique. Dans les années 80 il proposa une autre maniére
de concevoir I'écoute du vivant. Quand la science ne prenait au sérieux que I'analyse par sons isolés, il prouva
qu’un paysage sonore naturel fonctionnait comme un orchestre, avec une véritable grammaire harmonique.

“Cette pratigue me passionne. Cette approche unique permet de saisir les impacts de phénoménes
écologiques par le son. La déforestation peut ainsi se mesurer a la disparition de certaines notes dans les
mélodies des chants d’oiseaux. De méme, I'étude des battements de coeur des crabes est un thermomeétre
précieux de I'état de santé des océans. Ces techniques acoustiques offrent des fenétres inédites sur les
transformations de notre environnement naturel. Mes derniéres expériences de créateur sonore ont contribué
a me sensibiliser a ce langage tout a fait universel et pourtant si mal compris. L'oreille n'a pas de paupiére. Elle
est effectivement soumise a un mélange constant de nuisances et de plaisir. Certaines théories en sonification
expriment le fait que l'oreille génére elle-méme des fréquences afin de pouvoir en effacer d’autres. J'aime
I'idée que, l'oreille, elle aussi, puisse étre capable de s’exprimer.”

Guillaume Mika

UNE GROTTE FAITE DE SPECTOGRAMMES EN DIRECT

Imaginée comme une toile de projection
mentale, propice a une multitude de
réveries, la conception de notre grotte se
situe entre réalisme et métaphore, entre la
caverne et l'oreille, sans étre l'un ou
I'autre. En spéléologie, on ne sait jamais ou
est le haut, le bas, I'envers, I'endroit...
Valery Faidherbe et Adéle de Baudoin, en
étroite  collaboration, matérialiserons
visuellement le son en temps réel grace a
la  projection de spectrogrammes
connectés en direct a nos micros.

I

!
!
‘ )
‘ i '.’Am“‘-“m i‘u .' fréquences et leur intensité a travers des

variations de couleurs. L’'observation d'un spectrogramme animé crée un effet a la fois hypnotique et
fascinant. Un sol brillant permettra de donner une texture infinie a notre grotte tout en reflétant ces
spectrogrammes qui la matérialiseront. Cataphonie se présentera dans une forme frontale classique, mais le

rapport entre le son, sa représentation et son inscription dans la fiction seront complétement inédites.

Ces derniers offrent une traduction
visuelle du son, en illustrant les



NE CREATION THEATRALE MELANGEANT ART ET SCIENCE

En 2022, 3 la scene nationale de Gap nait Prénom Nom, un spectacle laborantin dans lequel un tardigrade
(animal microscopique primitif extrémement résistant) devenu géant est soumis a un rendez-vous
d’orientation scolaire. C'est un spectacle qui brouille les frontiéres entre le temps de I'expérience scientifique
et celui de la création théatrale.

Cataphonie s'inscrit dans cette continuité de spectacle pluridisciplinaire a la croisée de la fiction théatrale, de
la recherche scientifique et de I'exploration sensorielle. Le projet interroge la facon dont les sons réveélent
notre rapport au vivant, a la catastrophe et a la perception. Cataphonie s'inscrit dans un travail original mélant
théatre, sciences et fictions critiques. Ici encore, le processus repose sur des expérimentations collectives, des
laboratoires de jeu, de recherche, d'improvisation, et un fort ancrage dans le réel : séjours en grotte,
collaborations avec spéléologues, participation a I'expérience de survie en mer Au Rad'l6, ou encore immersion
dans la chambre anéchoique (salle d'expérimentation dont les parois absorbent les ondes sonores ou
électromagnétiques) de 'lRCAM.

LA PRESSE EN PARLE

« Touche-a-tout de talent, Guillaume Mika s'évertue dans ses spectacles a faire dialoguer les arts et les
sciences. »
Théatre Joliette

« Le projet prolonge les réflexions sur I'écoute écologique initiées par Bernie Krause, inventeur de la bio-
acoustique, pour qui chaque paysage sonore compose une “grammaire du vivant”. Dans Cataphonie, cette
approche devient poétique, dramaturgique, mais aussi humoristique. Au fur et a mesure, les dialogues se
déforment, les voix se mélangent, les mots se dissolvent. Plus leur survie semble compromise, plus la
théatralité devient ludique et joyeuse. »

Hexagone
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MARIONNETTE

Mercredi 9 et jeudi 10 décembre a 10h
6™ 3 la terminale

LA MANEKINE

Cie La Pendue
Direction artistique Estelle Charlier

Terriblement vivant : Ou musique, corps, ombres et marionnettes nous plongent au coeur de I'un des contes
les plus cruels et lumineux des freres Grimm : La jeune fille sans mains, dite la Manékine, dont le destin sonne
de maniére redoutablement actuelle.

Durée du spectacle : 1h05

Conception, direction artistique, marionnettes et masques Estelle Charlier Composition Martin Kaspar Orkestar Mise en scéne
Estelle Charlier et Romuald Collinet Adaptation et textes Romaric Sangars Création et régie lumiéere, régie générale Anthony
Lopez Création et régie son Andi Luchsinger Photos Le Monde d’Aurore, Estelle Charlier, Martin Kaspar Orkestar Construction
décors et accessoires Estelle Charlier, Martin Kaspar Orkestar, Anthony Lopez, Andi Luchsinger, Romuald Collinet & TMG -
Atelier de construction de décors Costumes Estelle Charlier & TMG - Atelier de confection de costumes Conseil chorégraphique
Sarah Charlier Montage vidéo Pavlina Vimmrova Administration, production et diffusion Léa Meunier

Production : Théatre de 'Homme Ridicule

Coproduction et accueil en résidence : TMG - Grenoble // I'Espace Aragon a Villard-Bonnot // le MeTT - Marionnettes en
Transmission le Teil // Saint-Martin-d’Héres en scéne - L'heure bleue - ECRP Scéne régionale.

Coproduction : Espace Jéliote - Centre National de la Marionnette a Oloron-Sainte-Marie// Figur i Fossekleiva - Norvége // Le
Train Théatre, Scéne conventionnée d’'intérét national “Art et création” // La Mure Cinéma Théatre.

Site internet : https://www.lapendue.fr/

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

Instagram : https://www.instagram.com/compagnielapendue/
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LA MANEKINE, le spectacle

Au centre d’'une scéne circulaire, proche d'un cercle
magique, une femme gigogne, tantot marionnette
habitée, tantot marionnettiste. En dehors, un
homme-orchestre — batterie, accordéon, clarinette,
voix, loop. Comme le conteur met sa voix au service

( de I'histoire, le duo s’efface, et donne vie a I'histoire.
Celle de la jeune fille sans main, que son pére,
meunier, a bétement sacrifiée : « Je suis la
Manékine/Le Diable a pris mes mains/Mais il n'eut
pas mon ame/Ecoutez messieurs dames/Comment
sonne mon destin... ». Les métamorphoses et les
effets spéciaux s’enchainent — masques, pantins,
projections, ombres —, petits miracles d’artisanat,
nous immergeant tambour battant dans
un univers étrangement beau.

Tout en clair-obscur, a cheval entre le tragique et le burlesque, la magie millénaire des contes et les questions
qui brllent notre société, la compagnie La Pendue secoue le conte, et les ailes du moulin projettent farine et
paillette, accompagnant la jeune fille sans mains vers la liberté.

NOTE D’'INTENTION

Choisir de mettre un conte en marionnettes reléve d’'une option évidente - qui n’en est pas moins grisante -,
vu comme cette forme narrative coincide avec les moyens plastiques de la marionnette. On commence a le
raconter, comme le signale si bien Cristina Campo : « pour le plaisir des enfants, puis soudain le conte est un
champ magnétique ou affluent de toutes parts, pour s’organiser en figures, des secrets inexprimables de sa
propre vie et de la vie d'autrui. » On ne pourrait mieux évoquer également la force spécifique de la
marionnette. En outre, comme la marionnette, le conte fonctionne par I'allégorie et véhicule une expérience
primitive.

A une époque ol le sujet de I'émancipation et de la souveraineté des femmes est a nouveau mis en lumiére,
promu et débattu sans éviter crispations et outrances, il m'a semblé d’autant plus pertinent de ranimer cette
fable atemporelle capable de porter cette question d'une maniére tranchante. L'image de la jeune fille privée
de mains représente bien cette incapacité d'agir par elles-mémes ou les femmes sont sans cesse reléguées du
fait de leur sexe. Son périple représente une longue et difficile conquéte de la liberté, vis-a-vis du pére,
d’abord, de I'époux, ensuite, dont la conséquence n’en est pas pour autant I'isolement ou la guerre des sexes,
mais une seconde célébration des noces, 'amour véritable ayant été épuré aprés que chacun, y compris le
prince, aura effectué sa trajectoire vers soi-méme et vers 'autre.

Estelle Charlier



Le conTE

Un meunier, vieux et pauvre, rencontre le Diable. Celui-ci lui promet la richesse s'il lui remet dans trois ans ce
qui se trouve derriére son moulin. Le meunier accepte, croyant ne sacrifier que son pommier, sans comprendre
gu'il devra livrer sa fille. Mais lorsque le Diable se présente, il est empéché d’approcher la jeune fille en raison
de sa pureté. ll intime alors 'ordre au pére de lui couper les mains pour qu'il puisse s’en emparer. La mutilation
est accomplie, mais les larmes répandues sur ses moignons tiennent toujours le diable éloigné de la jeune fille.

Celle-ci, devenue manchote (« manékine »), quitte le domicile familial, seule, errante, affamée, et se réfugie
dans la forét. L3, aidée d’'un ange, elle se nourrit de fruits dérobés dans les vergers d’un prince jusqu'a ce que
celui-ci reconnaisse en elle sa promise. Il 'épouse et lui offre des mains d’argent pour pallier son handicap.
Mais le bonheur ne dure pas.

Musique

Assis a sa batterie, le musicien Martin Kaspar
Orkestar, homme-orchestre chevronné, dispose
également d'un accordéon, d'une clarinette,
d'une clarinette basse, d'une loop et de sa
propre voix. Sa musique, élaborée souvent par
improvisations successives avec le jeu de la
marionnettiste, évolue comme le spectacle
entre deux poles opposés. Les marionnettes a
gaine sont accompagnées d’'une musique trés
rythmique, de type cabaret, virant parfois au
simple bruitage. Le pole poétique est illustré par
une musique au contraire lyrique, lancinante,
voire ritualiste.

ESTELLE CHARLIER, marionnettiste, comédienne et plasticienne

Initiée trés jeune aux arts du théatre et aux contes incarnés, elle a déja joué cent personnages lorsqu’elle
entreprend le conservatoire d’Art dramatique de Grenoble. Mais c’est sous le coup d'un hasard objectif qu’elle
découvre la forme artistique qui résume et accomplit tout ce qui 'avait jusque-la passionnée : la marionnette.
Afin de s'y vouer pleinement, elle entre alors a I'Ecole nationale supérieure des arts de la marionnette de
Charleville-Méziéres, ou elle rencontre Romuald Collinet et fonde avec lui la compagnie La Pendue. Révérant
le mystére de son art, elle aime engendrer des étres artificiels et défier 'abime avec ce théatre de fortune apte
a provoquer des décharges inédites.
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LA PENDUE, la compagnie

La Pendue, compagnie de théatre est gérée par I'association du Théatre de I'Homme Ridicule, elle a bati son
atelier, son athanor et sa salle de répétition sur les hauteurs de Grenoble. Depuis cette favorable altitude, la
compagnie oriente son travail selon deux axes divergents et complémentaires :

Un axe traditionnel, centré sur la marionnette a gaine, selon lequel les marionnettistes se réapproprient le
personnage quatre fois centenaire de Polichinelle a travers le spectacle détonant Poli Dégaine.

Un axe contemporain recourant a de nombreuses techniques (marionnettes a fils, portées, ombres et autres
encore non répertoriées) pour le spectacle Tria Fata, projeté comme une grande évasion poétique, ainsi que
pour La Manékine, réinterprétation burlesque et psychédélique d’'un conte médiéval.

Ces deux axes n'en partent pas moins du méme désir de dévoiler 'humain original au moyen de sa réplique.

La Pendue, c’est aussi de prestigieuses collaborations : avec Ilka Schénbein, mais aussi avec le cinéaste Leos
Carax pour lequel elle a créé et manipulé le personnage-titre du film Annette (2021), réinventé en 2024 pour
I'épilogue de C’est pas moi. Cette incroyable aventure artistique qui se solda entre autres par le prix de la mise-
en-scéne au festival de Cannes et par 5 César dont celui des Meilleurs Effets Visuels (auquel ont été associés
Estelle Charlier et Romuald Collinet) aura terriblement inspiré et renouvelé les moyens et les perspectives des
marionnettistes.

C'est fort de ces expériences, apres celle de longues tournées sur tous les continents, que les membres de La
Pendue sont parvenus a renouveler leur art par la grace de nouvelles synthéses.

LA PRESSE EN PARLE

« Rempli d’émerveillement, de fantaisie et d'effets spéciaux vraiment excellents. »
Theatre and tonic

« ...Le talent remarquable de Charlier. Sa précision, sa physicalité et son habileté insufflent la vie a un éventail
de personnages et de marionnettes, créant un jeu réciproque fascinant et dynamique a regarder. Pure
merveille théatrale. Un triomphe de créativité et d’artisanat. »

Barbican Centre



THEATRE
Jeudi 21 janvier a 10h et 14h et vendredi 22 janvier a 10h
6éme 3 |a 4éme

LE SCARABEE ET L'OCEAN

Le Birgit Ensemble
Texte de Leila Anis

S’enjailler avec la grammaire : ou Nour dynamite le patriarcat, et nous montre, Candide 2.0, que les mots, avec
leur puissance émancipatrice, peuvent batir des imaginaires plus habitables.

Durée du spectacle : 1h20

Avec Antonin Fadinard, Chloé Oliveres, Julie Tedesco, Lili Thomas Scénographie James Brandily Lumiére
César Godefroy Son Lucas Lelievre Costumes Pauline Kieffer Regard chorégraphique Joachim Maudet
assistanat a la scénographie Coline Cerf Assistanat a la mise en scéne Emmanuell Linée Régie générale Victor
Veyron en alternance avec Marco Benigno

Production Théatre Gérard Philipe, centre dramatique national de Saint-Denis ; Le Birgit Ensemble. Avec la
participation artistique du Jeune Théatre National.
Soutien ministére de la Culture (DRAC fle-de-France)

Site internet : https://lesindependances.com/fr/artistes/julie-bertin-jade-herbulot

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

19



il

LE SCARABEE ET L'OCEAN, le spectacle

« Pas um bille, pas um glacon », voila comment se présente Nour,
tout juste débarquée en France, depuis que sa meére, linguiste a
'UNESCO, a été mutée d’Ursulie. Késako I'Ursulie ? Un pays ou, 60
ans plus tot, on a adopté une réforme de la langue : abandonnée la
binarité du masculin et du féminin, I'Ursulien pratique le neutre.
Nour n’est donc « Pas um bille, pas um glacon ». Mais voila, pas
facile de le faire comprendre a des Francais, encore moins a des
collégiens : les codes et les représentations de I'adolescente.e se
heurtent aux stéréotypes de genre. Heureusement, il y a I'amitié.
Avec Eli, qui refuse d'étre Eliott, et le scarabée, ami imaginaire,
digne des créatures de Miyazaki.

Ode a la fluidité, a l'imaginaire et a la métamorphose, le décor
épouse les états d’ame de I'adolescent.e — tantét exigu, quand le
collége oppresse, tantét doudou-fourrure, quand le monde
accueille chacun tel qu'iel est. Véritable chorégraphie et grammaire
des corps libérés, Le scarabée et I'océan torpille avec humour le
poids patriarcal qui hante notre langue. Pour les jeunes et les moins
jeunes !

LE BIRGIT ENSEMBLE

Partageant un intérét commun pour le politique, I'histoire et le théatre, notamment dans une démarche
d’écriture au plateau, Julie Bertin et Jade Herbulot fondent la compagnie en 2014. Grace a la mise en
perspective de narrations historiques et de dispositifs appropriés, elles imaginent un théatre suscitant des
échanges et des débats, éveillant ou convoquant, quel que soit leur age, la conscience historique et politique
des spectateurs. Un théatre attaché a comprendre nos héritages, non pas pour les renier mais, au contraire,
pour les assumer, penser a I'avenir et envisager d'autres possibles.

En 2025 Le Birgit Ensemble crée Le Scarabée et I'océan, un spectacle a destination des adolescents au Théatre
Gérard Philipe.

“Nous croyons que le théatre est le lieu oU, collectivement, nous pouvons convoquer de nouveaux imaginaires
et ainsi complexifier le regard que nous posons sur le vivant. Avec Le Scarabée et I'océan, nous espérons
partager un récit émancipateur qui repense la relation a l'intime et a l'identité ; et qu’ainsi, les spectateurs et
spectatrices, jeunes et moins jeunes, saisissent les enjeux poétiques, symboliques et politiques de la langue
dans notre rapport au monde.”

Le Birgit Ensemble

Julie Bertin et Jade Herbulot (Le Birgit Ensemble) sont artistes associées au Théatre La Passerelle.



RESSOURCES PROPOSEES PAR LA CIE

FILMS ET SERIES

Mon voisin Totoro, Hayao Miyazaki (1988)

Le chdteau ambulant, Hayao Miyazaki (2004)
Petite fille, Sébastien Lifshitz (2020)

Tomboy, Céline Sciamma (2011)

Océan, Océan Michel (disponible sur France TV)

DOCUMENTAIRES

Le reportage Infrarouge de France TV consacre ses cing derniéres minutes au spectacle, offrant un éclairage
poignant sur la non-transmission des langues d'origine, notamment I'arabe, en France (2024).

Eye of Storm, Jane Elliott (1970)

Au-dela de la binarité - documentaire Arte (2022)

C’est quoi mon genre ?, Hortense Lasbleis, Anne-Lise Boutin (2023)

De nouvelles utopies peuvent-elles émerger ?, La Grande Table, France Culture 2021 (32min)

ROMANS

Gargon ou fille, Terence Blaker (2005)

Renversante, Florence Hinckel (2019)

Renversante (y’'a encore du boulot), Florence Hinckel

De délicieux enfants, Flore Vesco (2024)

La grammaire est une chanson douce, Erik Orsenna (2001)
Aux Etats-Unis d’Afrique, d’Abdurahman A.Waberi (2006)
Les Gueérilleres, Monique Wittig, (1969)

Les Lettres Persanes, Montesquieu (1721)

Candide, Voltaire (1759)

L’odyssée d’Hakim, Fabien Toulmé (2018)

BANDES DESSINEES ET ALBUMS

Toutes les princesses meurent aprés minuit, Quentin Zuttion (2022)
Le prince et la couturiére, Jen Wang (2018)

Heartstopper, Alice Oseman (2014)

Les gens sont beaux, Baptiste Beaulieu (2022)

Histoire de Julie qui avait une ombre de garcon, Christian Bruel (2014)

ESSAIS ET LIVRES DOCUMENTAIRES

Le Trouble dans le genre, Judith Butler (1990)

La pensée straight, Monique Wittig (1992)

« Sous nos yeux : petit manifeste pour une révolution du regard », Iris Brey, Mirion Malle (2021)
Excitable Speech : A Politics of the Performative, (1997), Judith Butler

Quand dire, c’est faire, John Langswhaw Austin (1962)

Des illusions de I'émigré aux souffrances de I'immigré, d’Abdelmalek Sayad (1997)

« Faire la science de 'objet, c’est d'abord suivre la méthode du doute radical concernant le langage. Car les
mots, méme les plus anodins, étant marqués par la relation de domination, sont un obstacle a la science, sans
doute le premier. La question du langage se retourne sur I'observateur qui doit renoncer a I'assurance de son
propre discours et de son point de vue souverain, sous peine d'étre simplement celui qui apporte aux relations
de domination une contribution plus savante que d’autres. »

Le dossier pédagogique est disponible sur le padlet, onglet scolaire du site du théatre, il reprend tous les enjeux
de la piéce et est trés bien documenté.
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LEiLA ANIS, Pautrice

Née en 1983, Leila Anis a grandi a Djibouti. Elle arrive en France a I'age de 16 ans et suit une formation de
I'acteur et un master en lettres modernes-arts du spectacle a Lyon.

Son premier texte Fille de, a recu les Encouragements du CNT, le Prix Journées de Lyon des Auteurs de Théatre
et celui de la XVe Biennale Jeune Créateur Europe-Méditerranée (Rome-Nottingham-Marseille).

Depuis 2012, elle est autrice associée a la compagnie de I'CEil Brun, elle écrit en collaboration avec le metteur
en scéne Karim Hammiche : Filiations ou les enfants du silence en 2014 et Du bruit sur la langue en 2015. En
2016, elle écrit Face de lune, texte jeune public et en 2017 Les Monstrueuses.

De 2020 a 2024, elle devient autrice associée du Théatre Gérard-Philipe, centre dramatique national de Saint-
Denis. Les Monstrueuses est joué dans des lycées d’lle-de-France entre janvier et mars 2021. En paralléle, elle
joue dans Pourquoi les lions sont-ils si tristes ? mis en scéne par Karim Hammiche, spectacle coproduit par le
Théatre Gérard-Philipe, dont elle est également co-autrice.

En tant gu’autrice associée Leila Anis méne au sein du Théatre Gérard-Philipe de nombreux projets
participatifs. Elle écrit le texte du spectacle Fille(s) de, une création collective et intergénérationnelle proposé
aux petites filles, aux adolescentes et aux femmes de Saint-Denis, puis du spectacle J'ai perdu ma langue ! sur
la transmission ou non-transmission des langues minoritaires en France, en collaboration avec cing familles
dionysiennes. Elle accompagne aussi de nombreux projets au sein des structures partenaires du territoire dont
le projet Sorciéres avec I'association Femmes de Franc Moisin ainsi que Les Vies d’Henrietta a la Maison d’arrét
de Villepinte.

Le Scarabée et I'océan est aussi une réflexion sur la question de I'exil et la construction de soi. En écho a son
propre parcours, I'autrice dévoile comment I'exil impose une recomposition identitaire, souvent marquée par
la solitude et le décalage entre les cultures d’origine et d’accueil. Nour, a travers son langage et ses
questionnements, invite le public a repenser la notion de genre au-dela des catégories binaires.

Cette piéce interroge la construction des normes de genre et I'influence du langage. Leila Anis ouvre un espace
théatral pour repenser l'identité et le rapport aux autres, en invitant les jeunes spectateurs a envisager des
modes d'existence et de pensée qui dépassent les cadres établis.

LA PRESSE EN PARLE

« Avec Le Scarabée et I'océan, Le Birgit Ensemble s’adresse aux adolescents en s'emparant d'une fable signée
Leila Anis, qui brasse des sujets aussi forts que I'exil et nos identités genrées dans un scénario haut en
inventivité. En détournant la langue et ce qu'elle génére en représentations, I'autrice révéle le pouvoir
imaginaire de la grammaire. Un spectacle qui cultive I'onirisme et la puissance de I'imagination et de I'amitié
comme protection et consolation. »

Sceneweb

« Le Scarabée et I'océan, de Leila Anis, mis en scéne par Julie Bertin et Jade Herbulot, pose avec subtilité et
humour la question du genre. Les deux metteuses en scéne disent espérer « partager un récit émancipateur
qui repense la relation a I'intime et a l'identité ». Il s’agit pour elles de saisir « les enjeux poétiques, symboliques
et politiques de la langue dans notre rapport au monde ». »

Gérald Rossi - L'Humanité



THEATRE - DANSE - MARIONNETTE

Vendredi 12 février a 14h
3eme 3 |3 terminale

RICHARD lII

Cie La Poupée qui brile
Direction artistique et mise en scéne de Yoann Pencolé

Les ficelles du pouvoir: ou la folie du tyran de Shakespeare n'a jamais été aussi bien servie que par cette
adaptation ample et ambitieuse ol 23 marionnettes agitent la cour d’Angleterre.

Durée du spectacle : 1h45

Direction artistique et mise en scéne Yoann Pencolé Jeu et manipulation Antonin Lebrun Manipulation et danse Yann Hervé,
Améthyste Poinsot, Lucile Ségala Narration et voix Achille Grimaud et Katia Lutzkanoff Régie plateau et manipulation Clara
Stachetti Régie lumiéere Cyrille Morin Régie son Benjamin Rouxel

Production La Poupée qui brile

Coproductions Théatre a la Coque-CNMa (56) // Théatre de Laval-CNMa(53) // Le Sablier -CNMa (14) // La Maison du Théatre-
Brest (29) // La Paillette-Rennes (35) Festival Mondial des Théatres de Marionnettes de Charleville-Méziéres (08) // Centre
Culturel Athéna-Auray (56) // Le Strapontin-Pont-Scorff (56) // Le Quatrain-Haute-Goulaine (44) // le Carré-Sévigné, Cesson-
sévigné (35)

Soutiens ministere de la Culture - DRAC Bretagne // Région Bretagne // Conseil département de I'llle et vilaine // Rennes
Métropole // Ville de Rennes // Spectacle Vivant en Bretagne // Aide a 'Embauche de I'Institut International de La Marionnette

Site internet : https://lapoupeequibrule.fr/

Facebook : https://www.facebook.com/Lapoupeequibrule
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RICHARD Il, le spectacle

Richard Ill est I'une des tragédies les plus sombres
de Shakespeare. Le royaume est déchiré par la
guerre, la ruine et le chaos, et le mégalomane
Richard de Gloucester fera tout pour accéder au
trone. Sur scéne, cet appétit d'ogre est incarné par
un comédien, seul interpréte humain a jouer a vue.
Autour de lui, vingt-trois marionnettes sidérantes,
poudrées, en costumes d'époque — les métres et
les métres de velours, brocarts et taffetas nous en
mettent plein les mirettes. Il les élimine les unes
aprés les autres, sur un plateau modulable,
construit tel un échiquier. La lumiére et le son,
subtilement dosés, soulignent la noirceur
crépusculaire, légérement fantastique et le grotesque de ce monstre dont I'ascension est aussi brutale que le
sera sa chute. Et puis il y a la présence des danseuses et danseurs, qui animent et chorégraphient les émotions
des pantins, les « porteurs de parole », qui leur prétent voix a distance...

Tout est intelligent, inventif et I'on quitte la salle le coeur battant, se disant que l'on vient d’assister a un
spectacle total.

NOTE D’'INTENTION

“Richard Ill, c’'est une lutte incessante pour le pouvoir : entre trahison, stratégie, lutte d'influence,
renversement, coup d'Etat et pour finir, révolution !

Cette ceuvre coup de poing de Shakespeare c’est I'ascension sanguinaire et la chute d'un monstre : Richard de
Gloucester.

Cette piéce je I'imagine avec un acteur marionnettiste et des marionnettes. Cela nous donne a voir toute la
misanthropie de Richard et nous permet de rendre concret son talent inné pour la manipulation !

Richard, ce caméléon social, sera le seul personnage évolutif en termes de costume. Dans cette mise en scéne,
jimagine un systéeme de jeu réparti entre des manipulateurs-danseurs au service du mouvement et de
I'émotion traversée par ces marionnettes et des porteurs de voix au service des enjeux liés a leur place, a leur
statut.

Le plateau est pensé comme un plateau de jeux de société avec un damier central qui sera I'espace du « jeu »
et de la stratégie de Richard. Autour des rues, et des draperies au lointain d’ou viennent et partent les
protagonistes.

Monstre génial et grotesque, parfois touchant, souvent abominable, ce manipulateur hors pair dévoré par sa
propre folie connaitra une fin tragique, libératoire.”

Yoann Pencolé



ExtrAIT

Maintenant
Voici I'hiver de notre déplaisir
Changé en glorieux été par ce fils York.
Maintenant
Nos fronts sont parés de couronnes triomphales,
Nos armes ébréchées suspendues en trophée,
Et maintenant
Au lieu de chevaucher des coursiers harnachés
Pour effrayer les ames d'ennemis timorés,
Mon frére Edouard fait le beau dans le lit d'une dame,

Au son lascif et langoureux d'un luth.

Mais moi, qui ne suis pas fait pour courtiser un amoureux miroir,

Moi, qui suis tronqué de nobles proportions,
Floué d'attraits par la trompeuse Nature,
Difforme, inachevé, dépéché avant terme
Si boiteux et si laid
Que les chiens aboient quand je les croise en claudiquant ;
Eh bien, moi, maintenant, en ce temps de paix
Je n'ai d'autre plaisir pour passer le temps
Que d'épier mon ombre au soleil,
Et de fredonner des variations sur ma propre difformité.
Et dong, si je ne puis étre I'amant
Qui charmera ces jours
Je suis déterminé a étre un scélérat !
RICHARD I, ACTE | SCENE 1

William Shakespeare, Traduction J.M Deprats
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LA POUPEE QUI BRULE, la compaghnie

La compagnie La Poupée qui brile est née en juillet 2021. L’association s'est fixé 5 objectifs essentiels :

Créer et diffuser des spectacles originaux et de qualité en interrogeant la place de la marionnette dans chaque
création, en I'associant aux écritures contemporaines et a d’autres disciplines artistiques.

Permettre la rencontre entre le public et le théatre de marionnette, par la création de spectacles et
I'organisation d'événements ou la marionnette est au coeur du travail.

Transmettre les techniques spécifiques du théatre de marionnette.

Encourager le travail en lien avec d’autres associations et favoriser la mutualisation et la codirection de projets
avec d’autres compagnies de spectacle vivant du territoire.

S’inscrire dans une démarche durable et éco-responsable en favorisant les partenariats a I'échelle locale, en
valorisant des actions qui s'inscrivent dans le long terme et en privilégiant des matériaux propres dans la
construction des spectacles.

Y OANN PENCOLE, biographie

Apreés une formation théatrale, et une approche du théatre gestuel et des rudiments dans la pratique du clown
et du Bouffon au Samovar de Bagnolet, Yoann entre et sort diplomé de la 7¢™ promotion de I'Ecole Nationale
Supérieure des Arts de la Marionnette (2005-2008).

Il travaille comme assistant a la mise en scéne et marionnettiste avec le maitre de marionnette Yeung Fai, avec
les éléves de L'ESNAM pour Lifelines (2015) et avec le Théatre National de Taipei. Il est aussi interpréte dans
Opéra Vinyle (2013-2015) avec le Théatre pour 2 Mains.

Yoann Pencolé est co-metteur en scéne et interpréte pour 7 Péchés (en 2009) avec Pierre Tual. Il est metteur
en scéne et interpréte avec la Compagnie Zusvex sur plusieurs spectacles. |l devient artiste associé avec la
Compagnie La Poupée qui brlle qui voit le jour en 2021. Il est metteur en scéne et interpréte du Manipophone
(été 2022). Enfin, en 2024, il met en scéne RICHARD Il (création janvier 2025).

LA PRESSE EN PARLE

« L'équilibre entre I'hnumour et la tragédie crée une expérience a la fois profondément émouvante et
accessible. »
Plays to see

« C'est un spectacle tres visuel, trés précis. Et I'histoire nous parle toujours a travers les grands thémes qu’elle
évoque, I'émancipation, la possibilité de choisir son destin, la liberté d’agir et d'aimer. »
Sud-Ouest

« Ce Richard Ill est un ballet ou sons, lumiéres et mouvements s'entrelacent sur un damier scénographique
évolutif. »
Ouest France



UNE ECRITURE CHOREGRAPHIQUE

Richard Ill, c’est un ballet, un mouvement continue entre I'ascension et la chute de cet étre exécré. Pour
accompagner ce ballet, il nous faut des danseurs-manipulateurs. La relation entre la danse et la marionnette a
été pensé en trois niveaux :

Niveau 1 : Les manipulateurs danseurs au service des parcours des marionnettes. lls seront tantét soldats,
gardes du corps, messagers, parfois ils préteront leurs jambes pour habiter une marionnette. Ce travail
chorégraphique est trés habituel dans le travail avec la marionnette.

Niveau 2 : Les danseurs manipulateurs sont au service des émotions des marionnettes. En cheeur, ou en solo,
les manipulateurs danseurs seront le cauchemar d’un personnage, une ame torturée, une danse de désespoir,
une rumeur, une trahison, la folie de Richard Les corps seront la pour danser ces émotions en compagnie des
marionnettes ou de Richard, pour apporter de I'abstraction, de I'étrangeté, et aussi de I'émotion.

Niveau 3 : Les danseurs manipulateurs sont au service de leur propre libération. Car la chute de Richard, c’est
un moment de liberté retrouvée pour ces manipulateurs danseurs qui vont ainsi retrouver leur liberté et leur
identité propre.

LES MARIONNETTES

L'ensemble de la Cour d’Angleterre de la piéce compte 50 personnages, dont la compagnie a conservé 23 en
marionnettes taille humaine.

- 3familles / 3 couleurs : Les York (en jaune), les Lancastre (en rouge) et les Woodville (en bleu).

- 1 groupe formé par les hommes politiques, les religieux et les gens de palais (en gris et blanc)

- Les spectres : les victimes de Richard qu'il a fait exécuter ou qu'il a assassinées lui-méme et qui
viendront le hanter.

Les marionnettes et Richard auront leurs visages blanchis, maquillés et poudrés. lls sont des corps, des
fonctions. lls ont donc des corps parfois difformes. La plupart des marionnettes tiennent debout, tels des
pions. Les personnages secondaires et les exécutants de Richard (assassins/soldats/citoyens) seront joués par
les danseurs qui joueront toujours cagoulés.
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THEATRE - DISPOSITIF PARTICIPATIF

Mardi 6 avril a 14h
2de 3 |]a Terminale

LA MEME CHOSE MAIS PAS
TOUT A FAIT PAREILLE

Cie Grandeur nature
Conception, textes et scénographie de Anne-Sophie Turion

Connecting people : ou Anne-Sophie Turion met en scéne le public.

Durée du spectacle : 1h45/2h

Conception, textes, scénographie Anne-Sophie Turion en collaboration avec Maya Boquet, Loreto Martinez-Troncoso, Elise
Simonet Au plateau Anne-Sophie Turion, Loreto Martinez-Troncoso, Elise Simonet / Maya Boquet (en alternance) Design
graphique Coline Sunier & Charles Mazé Création lumiére Vera Martins Régie plateau Marion Bottaro Construction des
accessoires Verane Kauffman Assistanat design graphique et scénographie Coralie Gerardin, Marie Queyrel, Yijia Zhu, Ju Vigneau-
Daget Administration de production Marie Pongon

Production : Grandeur Nature Avec le soutien de la Fondation d’entreprise Hermés

Coproduction: Le Zef, Scéne nationale de Marseille/ Pole Arts de la Scéne - Friche la Belle de Mai / Théatre La passerelle - Scéne
Nationale de Gap et des Alpes du Sud / Théatre Joliette - scéne conventionnée art et création/ 3 bis f, Centre d'arts contemporains
d'intérét national - Aix-en-Provence / Les SUBS, Lyon - Accueils en résidence : Le Zef, Scéne nationale de Marseille/ Théatre La
Passerelle - Scéne nationale de Gap et des Alpes du Sud/ Théatre Joliette - Scéne conventionnée art et création/ 3 bis f, Centre
d'arts contemporains d'intérét national - Aix-en-Provence / Les SUBS, Lyon / ,La Colle - Begat Theater. Avec I'aide au projet de la
DRAC PACA, de la Région Sud et du Département 13.

Anne-Sophie Turion est artiste associée au ZEF - Scéne nationale de Marseille et a La Passerelle - Scéne nationale de Gap

Site internet : www.annesophieturion.com

Instagram : https://www.instagram.com/annesophie_turion/
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LA MEME CHOSE MAIS PAS TOUT A FAIT PAREILLE, le spectacle

Combien de fois par jour scrolle-t-on, a coups de like, de chat, de post, notre corps ici, notre esprit ailleurs,
perdu dans une géographie numérique — en conversation avec quelqu’un-e dans une autre ville, catapulté par
un post sur une plage aux Seychelles ? Le numérique redéfinit notre présence au monde, nos facons d'étre
ensemble, les fragilise. La méme chose mais pas tout a fait pareille propose une expérience collective, qui titille
I ol ca fait mal : notre faculté d’attention au détail, a I'autre. Dispositif participatif, la piéce conduit le public
a vivre des interactions dréles, incongrues, poétiques. Attention, c’'est tout doux : partition individuelle,
lecture, observation, actions minimes, introspectives, quasi invisibles — décaler les chaises de 5 cm en cheeur,
penser a la méme chose en méme temps, chuchoter son bruit préféré. L'inconnu devenant moteur de la piéce.

Etre 13, ensemble, gu’est-ce que ca veut vraiment dire ? Pour le savoir, tentez I'aventure !

NOTE D’'INTENTION

“Lors d'une sortie de résidence, une personne m'a
1LTTISISIEls dit: "Moi qui déteste les trucs participatifs,
: bizarrement je me suis sentie libre, méme plus libre
d'étre moi-méme que dans la vraie vie". Etre
guidée par les partitions I'avait "rassurée", et elle
s'était sentie "en capacité de s’ouvrir aux autres et
de leur donner de [l'attention". Ce retour est
important car c’est ce que je cherche avec cette
histoire de partitions; en faire des cadres
Iégerement décalés du réel qui invitent a ressentir
différemment I'espace social qui nous entoure.

Alors oui, il faut bien le dire, cette piece est "participative". Mais avec des guillemets, car le terme peut faire
peur, comme le dit cette personne. Et vite, vite, une nuance: c’est une piéce participative qui va a rebours du
participatif. Ici, la participation intégre la lecture (action motrice de toute la piéce), I'observation, les actions
introspectives, minimes, quasi invisibles. Les partitions nous invitent a préter attention au détail, a donner de
la valeur a des manifestations collectives non spectaculaires.

Et quand les partitions nous aménent a la rencontre, c’est par la toute petite porte du quotidien : " quel est
ton bruit préféré ?", est-on amené a chuchoter a son voisin. Participer, ce n'est pas forcément prendre la parole
au micro devant tout le monde. Ici, on invente donc une foultitude de biais.

Par exemple : c'est grace au seul public que la scénographie se met en place, mais la répartition des actions
pour y parvenir est poussée a I'extréme. Chaque personne se voit confier une action trés minimale (aligner 10
gobelets, scotcher un mot au mur, placer 4 coussins). Celles-ci se complétent avec les actions de dizaines
d'autres personnes, hé bien la scénographie prend forme ! Et se modifie au gré des micro-positionnements de
chacun.e. La piéce pourrait ainsi ressembler a une nuée d'oiseaux : un tout petit battement d’aile la fait changer
de forme.”

Anne-Sophie Turion



VISION DU NUMERIQUE

La piéce pastiche les codes du monde numérique et y substitue des
contrefacons artisanales, du bricolage low-fi, de I'échelle ultra-
locale.

Cela passe par les accessoires, mais aussi par les gestes
eux-mémes : on écrit a la main, on envoie des avions dans des
boites de réception en carton ou des textos boulettes de papier,
etc. Et surtout: on lit! C'est-a-dire que I'on fait I'expérience d'un
dispositif qui ne capture pas I'attention (comme peut le faire la
technologie) mais qui, au contraire, en fait la condition sine-qua-
non de la piéce. De l'attention et du temps. Ce fil rouge est
volontairement fragile : on nous demande de I'attention pour nous
parler d’attention, et indirectement, de sa fragilisation par I'univers
numeérique qui la capte en permanence.

Voila donc autant de tentatives poético-absurdes avec lesquelles la
piece s'emploie a reconquérir notre attention, produire un
ralentissement, rematérialiser nos habitudes de communications
virtuelles, et ainsi rendre palpable ce qui nous échappe chaque jour
un peu plus : cette fameuse "révolution numérique" qui, en une
vingtaine d’'années, a bouleversé nos perceptions, nos rapports au
temps, nos interactions.

K ALEIDOSCOPE

Comme son titre alambiqué I'indique "La méme chose mais pas tout a fait pareille" est un projet qui joue sur la
ressemblance autant que sur le décalage.

Guidées par un texte-personnage, 90 personnes évoluent sur scéne, faisant la méme chose mais pas tout a
fait pareille. Certains chapitres sont communs a toustes (on lit la méme chose au méme moment), d’autres
sont individuels. D’autres encore aménent plusieurs personnes a se rejoindre par coincidence (on pense suivre
un scénario individuel mais on se retrouve au méme endroit, ou a déplacer le méme objet ou observer le méme
détail).

Cette alternance commun/différent permet de créer des effets de différé (“Tiens voila 2 personnes qui font
ce que nous venons de faire”), des effets miroir (“Tiens I'autre groupe semble faire la méme chose que nous,
mais pas tout a fait pareil, si ?”), et entretient un mystére qui émoustille notre attention puisqu’on ne sait jamais
ce que le texte personnage dit aux autres (et qu'il ne nous dit pas a nous). La piéce fonctionne ainsi sur une
dramaturgie kaléidoscopique (mieux vaut avoir a I'écrire qu’a le dire) : pleins de petites choses se passent en
méme temps, mais aussi des temps d’'observation ol I'on se retrouve pour un temps spectateur-ices d’autres
groupes... Chacun-e suit donc un cheminement individuel, et pourtant on a bien la sensation de faire ensemble.
Un ensemble aux formes mouvantes, parfois insaisissables, bien loin de I'image monolithique du collectif a
I'unisson.

Ji
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UN TEXTE- PERSONNAGE

Tu te demandes peut-étre : mais ces fameuses partitions qui guident le public, c'est quoi au juste ?
Peut-étre as-tu imaginé un dispositif technologique complexe fait de casques audios, de QR codes ou de
contenus géolocalisés. Rien de tout ca ! C'est grace a la lecture individuelle que la piéce s'active.

Oui, juste un texte. Ecrit sur du papier. Un texte écrit qui se prend pour un personnage.

Un texte personnage qui accompagne chaque spectateurice (chacun-e a son exemplaire), qui lui dit "tu", et
aussi "je" ou "moi le texte".

Un texte-personnage qui lui pose des questions, qui lui confie des toutes-petites actions- de-rien-du-tout,
I'améne a porter son attention ici ou la ("tu as remarqué le bout de cable bleu qui pendouille au plafond ? "),
ou le guide dans une conversation avec I'inconnu-e assis-e en face.

Un texte-personnage chef d'orchestre : c'est lui et ses multiples avatars imprimés (les partitions) qui
manigance avec malice I'enchevétrement de toutes les trajectoires individuelles des spectateurices.

Ce texte-personnage prend plusieurs formes au grés de ses chapitres : une enveloppe, un formulaire, un livret,
des lettres en volume déplacée par le public, un jeu de carte, un livre géant ou une boulette de papier encore
plus géante...

ANNE-SOPHIE TURION, l'artiste

Autrice, metteuse en scéne et plasticienne basée a Marseille, Anne-Sophie Turion crée des piéces pour la
scene et pour I'espace public. De la boite noire au grand air, a la premiére personne ou par le récit choral, elle
s’attaque au réel pour interroger la place de la parole intime dans nos espaces communs. Fabriquées a partir
de matériaux du quotidien, ses piéces déploient avec humour et poésie des situations de rencontre
inattendues. Elles invitent a porter attention au juste-I3, a I'inconnu-e en face de soi, a écouter celles et ceux
que I'on entend peu. Détricotant les narratifs trop bien huilés, Anne-Sophie Turion fait surgir “I'irraconté” de
nos vies : du micro-événement quotidien aux grandes ruptures.

LA PRESSE EN PARLE

« A la fois collective et intime, dréle et inattendue, la piéce nous invite a explorer nos facultés d’attention et
nos nouvelles facons d'étre ensemble a I'heure de la 5G partout tout le temps. Nous sommes, ici, convié-es a
ralentir, a préter attention, a nous reconnecter autrement. »

Sceneweb

« Anne-Sophie Turion met en scene le public. C'est lui qui va jouer, lui qui va éprouver les émotions, lui qui va
regarder les actions des autres, lui qui va suivre les indications de la metteuse en scéne et improviser, lui qui
va suivre le texte de cette piéce, de cette aventure, de cette immersion, et c'est lui qui, a la fin, applaudit,
applaudit les interprétes, applaudit I'histoire et finalement s'applaudit lui-méme aprés presque une heure
trente d'expériences partagées avec des inconnues et des inconnus du hasard. »

La revue du spectacle



SPECTACLE IMMERSIF

Vendredi 9 avril 3 14h et 15h30
2de 3 |]a Terminale

JE SUIS UNE MONTAGNE

Conception Eric Arnal-Burtschy
Tout plaquer et devenir une montagne : ou I'on ne verra plus jamais Célise de la méme maniére !

Durée du spectacle : 1h30

Mise en scene Eric Arnal-Burtschy Création sonore Thomas Turine Chef électricien Marc Duchateau Direction technique création
Eloi Saniez Direction technique tournée Christophe Van Hove Création odeurs URCOM, Laboratoire de chimie organique et
macromoléculaire - CNRS, Université du Havre Construction Ateliers du Théatre de Liege Régie en tournée Kevin Alf Jaspar,
Gregoire Tempels, Damien Ory Programmation Kevin Alf Jaspar et Pascal Demez - DRUW_Audio Administration Camille Poulain
Diffusion et développement Ad Lib - Support d’artistes

Production de Still tomorrow & BC Pertendo

Coproduction avec Théatre de Liege, Le 9-9 bis, Centre chorégraphique national de Grenoble, Le Volcan - Scéne nationale du
Havre, Festival Chroniques, La Croisée - Rencontres professionnelles du spectacle vivant en Hauts-de-France, Théatre de la
Vignette.

Soutien de la Fondation d’entreprise Hermeés.

Aide de la DRAC Hauts-de-France, la Région Hauts-de-France, le Département du Pas-de-Calais.

Partenariat avec De Grote Post, workspacebrussels, Centre Wallonie Bruxelles et la Ménagerie de verre, Seoul Performing Arts
Festival, L'Oiseau Mouche, Le Gymnase - Centre de développement chorégraphique national, Le BAMP, La Maison du Théatre
d’Amiens et le Safran, Scéne conventionnée d’Amiens Métropole, Boom’Structur Clermont-Ferrand, le Département des Bouches-
du-Rhéne - Centre départemental de créations en résidence.

Site internet : https://www.ericarnalburtschy.org/
Facebook : https://www.facebook.com/eric.arnalburtschy/?locale=fr_FR

Instagram : https://www.instagram.com/ericarnalburtschy/
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.’E SUIS UNE MONTAGNIE, le spectacle

Pour profiter pleinement de I'aventure, la compagnie prévient : venir avec
des habits légers, une serviette. De quoi piquer la curiosité. Parce que le
spectacle est immersif, au sens propre et figuré. D’ailleurs, on vous prétera
méme une cape de pluie et des lunettes : depuis la nuit des temps, la
montagne essuie les assauts de la météo. Or, ce spectacle-performance
invite a se décentrer, se laisser traverser par le non-humain. Temps
géologiques, forces naturelles — pluie, vent, érosion, enracinement
profond... Comment, me demanderez-vous ? Par la forme. Ici, nul
comédien sur scéne, nulle narration classique, mais un dispositif technique
et inédit, qui donne a sentir : des siéges inclinés, suspendus par des filins.
Il suffit de s’installer confortablement, de fermer les yeux et de percevoir.
Déja, un léger flottement vous berce, provoqué par l'inertie de votre
corps, vous devinez derriére vos paupieres des variations de lumiére,
devenez une fabrique de sensations et de paysages.
Accompagnée d'une bande sonore évocatrice, I'expérience se vit de tous
ses pores, son nez, ses oreilles, pour imperceptiblement glisser dans la
peau d'une montagne.

ORIGINE DU PROJET

“J'ai souvent imaginé que j'étais un animal quand j'étais enfant. J'étais un oiseau, un tigre, un dauphin, une
tortue et je parcourais le monde a leur maniére. J'imaginais aussi étre un arbre et, parce que j'étais un arbre,
j'étais trés vieux et j'avais vu Louis X1V, la Révolution francaise et le départ de la fusée pour la Lune.

En repensant a cela, je me suis rendu compte qu’en tant gqu’arbre, je n’avais rien vu, ou du moins pas au sens
ol nous I'entendons en tant qu’humain et, sauf si tous ces événements s'étaient produits a c6té de moi, je
n’avais pas pu les percevoir car j'étais resté au méme endroit.

J'ai imaginé ce que ce serait d’étre une montagne, mon coeur si profondément enfoui sous la neige et la roche
et pourtant effleuré par I'eau qui traverse lentement mon corps pour rejoindre le sol que j'écrase de ma masse.
J'ai imaginé étre cette eau qui parcourt mon corps de montagne puis je suis redevenue montagne. Le
mouvement des plagues me déplace de milliers de kilométres, j'ai tapissé les océans avant de m'élever, je suis
vivante, je suis plus proche du ciel que quiconque. Je laisse le temps me traverser car je suis immortelle, je ne
crains plus le froid, je ne crains plus la pluie, je ne crains plus la mort car j’ai connu plusieurs étoiles.

J'étais une montagne mais je suis ces flux qui forment 'univers. Je suis ici, je suis I'espace entre les étoiles, je
me réassemble ailleurs mais c’est le méme espace. Je suis ce flux, je le laisse vivre autour de moi, sur moi et
en moi. Mon corps n’est plus un, rassemblé a un espace et un temps, il est un en étant partout en méme temps.
Il n'a pas besoin de parcourir I'espace et le temps car il est I'espace et le temps. En invitant & une forme de
lacher prise et de communion, Je suis une montagne propose une expérience du présent.”

Eric Arnal-Burtschy



UNE EXPERIENCE IMMERSIVE ET SENSORIELLE

Les spectateurs seront assis, suspendus de facon individuelle dans une sorte de fin filet laissant passer les
éléments. La sensation est proche de celle d’'une balancoire mais dans une position permettant de se relacher
entiérement tout en créant un flottement. Avant d’entrer dans la salle, une sorte de rituel de passage assurera
une transition entre I'espace extérieur et celui ol se déroulera I'action. Les gens entreront probablement aussi
dans l'obscurité ou a travers le brouillard, afin de filtrer les regards du public et de faciliter le rapport a soi.

La dramaturgie va reposer sur les différentes sensations ressenties par le spectateur. Ce qui intéresse le
concepteur est cependant non la sensation en elle-méme mais I'imaginaire gu’elle porte, en elle-méme ou en
combinaison avec d'autres types de sensations. Concernant la chaleur par exemple, une chaleur portée par
une lumiere se déplacant en arc au-dessus du spectateur évoque la course du soleil. En montant fortement
son intensité, il peut y avoir une forme de jouissance de se sentir presque écrasé par la puissance de la lumiére,
traduite ici sous forme d'intensité lumineuse et de chaleur. Cet imaginaire est différent de celui lié & un vent
chaud parcourant soudainement I'espace, ou a celui d'un changement global de température qui évoque plus
le passage d’'un paysage a un autre ou d’'une saison a une autre.

La spécificité d’'une dramaturgie reposant sur ce type d'éléments est la grande précision technique que cela
requiert afin de pouvoir faire partir I'imaginaire.

ERIC ARNAL-BURTSCHY, concepteur

Eric Arnal-Burtschy suit un cursus en histoire, philosophie et géopolitique avant de s'orienter vers la danse et
les arts visuels. Il crée des expériences immersives sous forme de performances, projets scéniques et
installations. Son travail, porté par des recherches sur la physique de I'Univers et un questionnement sur
I'humain, est présenté aussi bien dans des théatres que des festivals et des musées tels que le Louvre Lens,
Kanal Centre Pompidou, Hong Kong Arts Center, SPAF en Corée du Sud, ImPulsTanz en Autriche, La Batie en
Suisse, le Théatre royal flamand a Bruxelles, La Gaité lyrique, des scénes nationales et CDCN ou la
Philharmonie de Paris.

Ses créations sont considérées comme “proches d'une nouvelle forme artistique” (Aude Lavigne, France
Culture) et génératrices d'innovation artistique, scientifique et technologique (Timour Sanli, L'Echo). Il
collabore pour cela avec de nombreux lieux de création, universités, centres de recherches et grandes
entreprises industrielles et technologiques. La collaboration avec Safran Aero Boosters et John Cockerill
donne ainsi lieu au dépot de plusieurs brevets industriels et il a été chercheur associé au CNRS (Centre national
de la recherche scientifique) avec I'Institut d'études avancées de Marseille et I'Institut de recherche sur les
phénoménes hors équilibre pour le projet Genese.

Il est régulierement invité a donner des conférences et a participer a des colloques sur des recherches proches
de son travail. Toujours intéressé par les questions géopolitiques et stratégiques, il est en en paralléle officier
de réserve dans I'armée francaise.

Eric a été associé a la scéne nationale de la Rose des vents (2019-2022) ainsi qu'aux Halles de Schaerbeek
(2015-2019). Actuellement, il est artiste associé au 9-9 bis Le Métaphone (2023-2025), artiste compagnon du
Théatre de Liége (2024-2028) et artiste en résidence au Théatre de L'L (Bruxelles) et 8 WorkSpaceBrussels.
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MAGIE IMMERSIVE

Jeudi 15 avril 3 14h
6éme et Séme

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, Jérome Helfenstein Interprétes Maxime Delforges, Jérome Helfenstein,
Marianne Carriau, Caroline de Vial Régie générale Nicolas Anastassiou en alternance avec Gaeétan 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

En immersion totale, et au grés de sept chambres a
I'esthétique blanche et minimaliste, laissez-vous
embarquer dans une expérience envo(tante,
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 tantét au plus prés d'un
illusionniste, tantot 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 ol 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 a 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,
piéce 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 troisieme
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 tres 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 I'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 & l'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 Parenthese Cubique et devient champion de France en
2010, puis champion d’Europe en 2011 dans la catégorie
« Grande Illusion ».
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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 ministére 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'emméne jusqu’aux championnats du monde de magie en 2012. | 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 I'art
de la magie vers de nouveaux horizons.

.’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 I'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 métres, 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
gue 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.
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LeS CONTAcCTS

4]

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



