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Les spectacles en temps scolaire

Pour les coll¢ges et lycées
Tarif 8€

Théatre & danse

NORMAN c’est comme normal,
a une lettre pres

kosmocompany

Mer 20 nov a 10h

Durée : 45 min

6° - 5¢

Danse

Chotto Desh

Akram Khan Company
Jeu 6 feva 10h et 14h
Durée : 50 min

6°a 4

Danse & marionnettes
L'apres-midi d’un foehn
Cie Non Nova — Phia Ménard
Mer 12 mars a 10h

Ven 14 mars a 14h

Durée : 40 min

5¢ -4

Cirque

Sono io?
Circus Ronaldo
Ven 7 mars a 14h
Durée : 1Th25

3e

Paysage sonore — Curieux de Nature

180

Cie Atelier de papier

Jeu 15 mai a 9h30, 11h, 14h et 15h30
Ven 16 mai a 9h30, 11h et 14h

Durée : 1h

Hors les murs, lieu extérieur a définir
3¢ a Terminale

S¢éances réservées

aux ¢coles primaires,
coll¢gdes et lvcées parte-
naires

Théatre documentaire

Lart d’avoir toujours raison
Cie Cassandre

Jeu 7 nov

Théatre

Lecon impertinente # 1 bis :
aux confins du moi

Le Thyase

Du lun 9 au ven 13 déc

Théatre
In Petto. Au secret des cceurs
Cie Chabraque

Du lun 27 au ven 31jan



POURQUOI ALLER AU THEATRE ?

« Nous sommes l'espéce fabulatrice » Nancy Huston, autrice

La différence fondamentale entre I'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 seuls 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 slr a nourrir son imaginaire. La venue au théatre offre aux enfants I'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 I'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 la-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 acquiére 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 gu’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 gu'il faut d'informations pour qu'ils entrent plus facilement dans le spectacle, sans en dévoiler toute
I'histoire ou les ressorts.

L'équipe des relations publiques 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 de 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, l'inverse est également
valable. Aussi est-il préférable, 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
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 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 SPECTACLE(S) ?

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.

Concernant les spectacles en séance scolaire dont la liste est présentée en page une de
ce dossier :

Faites vos voeux en tenant compte des niveaux indiqués. Prévoyez un temps de 20
minutes en plus au-dela de la durée du spectacle pour la rencontre avec I'équipe
artistique (sauf pour Chotto Desh)

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. 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 veeux 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 y trouver des extraits vidéo, dans nos pages "spectacles".

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

COMBIEN GA COUTE ?

La place est a 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.

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 5 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 votre établissement pour les sorties, projets, bus,
etc...

Vous envoyez votre formulaire a partir du lundi 19 juin et avant le vendredi 5 juillet,
délai de rigueur.

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

COMMENT LES DEMANDES DE RESERVATION SONT-ELLES TRAITEES ?

Nous examinons I'ensemble des souhaits 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 3 votre demande et pour cette raison une liste d’attente peut étre
constituée.

LA CONFIRMATION

Vous recevrez a la rentrée en septembre 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, 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.

UN OU PLUSIEURS ELEVE(S) ARRIVENT DANS VOTRE CLASSE EN COURS
D’ANNEE
Merci de nous prévenir si possible par courriel & yannick.favantines@theatre-la-

passerelle.com ou par téléphone 06 73 28 80 56 afin que nous mettions a jour votre
réservation.

LE MODE DE REGLEMENT

Afin de simplifier la démarche de reglement, nous vous demandons de choisir une
modalité de paiement (pass Culture, E-pass, réglement par |'établissement scolaire,
autre, 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.

Les chéques sont encaissés le jour de votre venue au théatre avec votre classe.
Une facture vous sera remise pour chaque encaissement.
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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, qui vous permettront de préparer vos éléves.

La plupart de ces ressources sont téléchargeables.

L'équipe des relations publiques peut éventuellement vous proposer une intervention
dans votre classe afin de mener un travail plus approfondi autour de I'un des spectacles
choisis, avant ou apreés la venue au spectacle.

10- LE JOUR DE VOTRE VENUE

Afin de bien accueillir I'ensemble des classes dans la salle de spectacle et de procéder
au réglement en billetterie 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 aupres 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 scéne. 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, vous pouvez appeler la billetterie du
théatre au 04 92 52 52 52 ou Yannick Favantines au 06 73 28 80 56.

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 en étes
dans le trajet, si vous étes en retard, afin de gérer la salle de spectacle, les artistes.
Attention, en cas de retard trop important, nous pouvons étre amenés a vous refuser
I'acces 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 du spectacle de la part des
éléves. N'hésitez pas a valoriser dans le padlet productions d'éléves, témoignages,
dessins, expériences menées... Nous les partagerons également avec les compagnies
concernées.



DANSE / THEATRE
Mercredi 20 novembre a 10h - 6¢ et 5¢

NORMAN

C’EST COMME NORMAL, A UNE LETTRE PRES

kosmocompany
Direction et chorégraphie Clément Thirion
Ecriture et dramaturgie Marie Henry

Un spectacle qui se moque des conformismes, dans une mise en scéne pop, tonique et colorée qui donne
une furieuse envie de danser.

Durée du spectacle : 45 minutes

Interprétation Quentin Chaveriat, Antoine Cogniaux, Deborah Marchal - Création du réle de Norman Lylybeth Merle -
Scénographie et costumes Katrijn Baeten et Saskia Louwaard - Création lumiére et directiqn technique Gaspar Schelck - Création
sonore Thomas Turine - Danse classique Maria Clara Villa Lobos - Le texte est publié aux Editions Lansman.

Production kosmocompany

Coproduction Mars - Mons arts de la scene ; Pierre de Lune - Centre Scénique Jeunes Publics, Bruxelles ; Charleroi Danse -
Centre Chorégraphique de Wallonie-Bruxelles ; La Coop asbl

Aide Fédération Wallonie-Bruxelles - Service du théatre ; WBTD

Soutien Wallonie-Bruxelles International ; La Montagne Magique ; Shelterprod ; Taxshelter.be ; ING ; Tax-Shelter du
gouvernement fédéral belge

Extrait vidéo : https://vimeo.com/689236077?share=copy
Site internet : https://www.kosmocompany.net/



NORMAN, le spectacle

Norman est un petit garcon comme les autres,
a ceci prés qu'il aime porter des robes
tournicotantes. Et ses parents I'acceptent tant
bien que mal, méme s'ils auraient préféré qu'il
soit myope ou dyslexique, comme tout le
monde.

Un jour, ils 'autorisent a se rendre a I'école dans
sa tenue favorite. Mais les moqueries et les
insultes vont vite ternir sa joie. C'est alors que
le pére de Norman va accomplir un geste qui va
tout changer... Se sentir « normal, a une lettre
prés », une jolie facon de dire la différence.

A travers ce texte inspiré d'un fait divers réel,
I'autrice Marie Henry s'empare du rapport a la
norme et aborde de face, sans miévrerie, la lutte contre les discriminations. Avec son écriture a la fois fine,
précise et poétique, elle peut transformer un trajet vers I'école en descente aux enfers. Mais son texte est
aussi un hymne a la joie, a la force que I'on a en soi, a la solidarité : c’est finalement grace a sa conviction
tranquille et au soutien des siens que Norman gagnera le droit a I'« indifférence »...

Une piece ou l'esprit disco et 'humour (belge) font décoller le réel de facon enthousiasmante.

NOTE D'INTENTION

Durant une courte période de I'enfance, jai
aimé porter des jupes. Plus ca tournait, plus
c’était gai. Mes parents, eux, souriaient un
peu. Dans leur esprit devait flotter cette
question lancinante : leur garcon allait-il
devenir une « tafiole » ?

Quand mon pére m'emmenait a un
entrainement de football plutét qu’a un cours
de danse, j'affichais un sourire faux pour lui
donner lillusion d'étre le fils que je voulais
étre et surtout, ne poser aucun probléme. Fini
les jupes. Il y a quelques années, j'ai lu le fait
divers réel suivant : a Berlin, un pére a un jour
décidé de porter des robes, en solidarité avec
son fils qui ne voulait porter que des robes.
J'ai immédiatement fantasmé cette histoire.
Celle d’'un papa libéré des carcans masculins et qui va a la danse classique avec son fiston. Je les imaginais déja
tous deux se dandinant gaiement sur le chemin scolaire, super-héros en robes a volants qui volent au vent...
Mais dans la vraie vie, les super-héros n'existent pas, et les parents sont des étres humains qui, comme tous
les étres humains, font des erreurs. J'ai alors imaginé un pére évoluant dans un contexte conjugal merdique
flanqué d'un fils tétu comme une mule et qui, désemparé, n'aurait juste pas eu de meilleure idée que d’'enfiler
une robe. Cette histoire-la m’a semblé plus profonde et plus universelle car elle raconte ce que font tous les
parents avec leurs enfants : comme ils peuvent.

J'ai confié cette histoire a I'écriture incisive et cruellement drole de Marie Henry afin d’en faire un spectacle
de théatre pour adultes : PINK BOYS AND OLD LADIES, créé en 2019. Dans une forme scénique déconstruite,
nous y dressions le portrait d'adultes aux prises avec leurs contradictions et leurs malaises, dans un espace-
temps ou se déployait une tension familiale constante. Au centre de ce tumulte parfois obscéne évoluait
Norman : un petit garcon anormalement calme, habillé en rose, qu’on déplacait comme on aurait déplacé un
pot de fleurs, et a qui on ne donnait ni la parole, ni la liberté d’étre simplement qui il était. Il m’a alors paru
nécessaire de prendre le contrepied de cette approche, et de faire parler ce petit garcon afin de défendre son
identité singuliére.




En effet, sans méme aborder les droits des LGBTQIA+ partout menacés, le simple fait de ne pas « avoir I'air »
hétérosexuel (nous sommes bien d’accord que cette formule ne veut rien dire mais pourtant, elle témoigne
d’'une réalité) —ou du moins de ne pas correspondre a la norme dominante, suffit encore de nos jours a
engendrer des agressions. Parce que le monde de demain se construit dés a présent dans nos écoles, c’est aux
enfants que je veux m’adresser. Avec elles-eux, j'espére entrouvrir, avec humour et sans morale, la possibilité
d’'un monde ou I'on n'aurait plus besoin de faire rentrer les gens dans des cases pour les accepter et les aimer.
Il en résulte un tout autre spectacle : NORMAN c’est comme normal, a une lettre pres.

Clément Thirion

KOSMOCOMPANY, CLEMENT THIRION ET MARIE HENRY

La kosmocompany est une structure encadrant le travail de création de Clément Thirion.
Acteur, chorégraphe, auteur et metteur en sceéne, il développe un langage scénique nourri
de ses multiples sensibilités. Ses créations portent un regard mordant sur I'humain dans
toutes ses contradictions a travers une recherche formelle et esthétique. Cette démarche
se développe sur un fil tendu entre lard et cochon, danse et théatre, douceur et cruauté,
naiveté et fatalisme, exigence intellectuelle et simplicité du geste.

Les deux premiéres créations de la compagnie, [weltaunschauung] (2013) et FRACTAL (2016), dessinent sa
singularité. Entre discours scientifique, danse aérobique et dérive poétique, s'exposent nos angoisses
existentielles et métaphysiques les plus profondes.

En 2018, Clément Thirion aborde pour la premiere fois un texte dramatique contemporain questionnant un
sujet de société : MOUTON NOIR d’'Alex Lorette dénonce, dans une mise en scéne gymnastique et acidulée, le
harcélement scolaire.

En 2019, PINK BOYS AND OLD LADIES (commande d’écriture a I'autrice Marie Henry) met en fiction un fait
divers : I'expérience d’'un petit garcon et de son pére portant des robes sur le chemin scolaire. Pour cette
création, Clément Thirion radicalise son approche du plateau, en concevant une mise en scéne flirtant avec la
chorégraphie.

En 2021, c'est cette approche spatiale et corporelle de la dramaturgie qu'il pousse plus loin encore dans
NORMAN c’est comme normal, a une lettre prés, version pour le jeune public de PINK BOYS AND OLD LADIES.
Actuellement, Clément Thirion développe deux nouveaux projets : DANSE MACABRE (2024) et VIANDE (titre
provisoire, nouvelle collaboration avec Marie Henry, création prévue en 24-25).

Marie Henry vit a Bruxelles. Elle a suivi les cours de L'INSAS en section mise en scéne. La majorité de ses
textes ont été montés par le "feu" groupe toc. Elle a recu en 2005 le prix SACD de la création théatrale et le
prix triennal de littérature dramatique de la Communauté francaise en 2009. Marie Henry a participé a des
échanges et des résidences d’écriture a I'étranger. Elle collabore aussi avec France Culture, qui a mis en ondes
La fontaine au sacrifice et pour qui elle a écrit Tandis que des visions de prunes confites dansaient dans leurs tétes,
titre volé a Edward Kienholz. Marie Henry a été sélectionnée pour TRAMES, projet européen de « Traduction
et Mise en scéne », dans lequel sa piéce Les 24h de Tina Pools a été traduite en 4 langues.

Elle collabore depuis 2016 avec le metteur en scéne et chorégraphe Clément Thirion, qui a mis en scéne Pink
boys and old ladies et tourne pour le moment Norman c’est comme normal, a une lettre prés. Un spectacle jeune
public qui a recu deux prix lors des rencontres de Huy. Texte paru en septembre 2022 aux Editions Lansman.

Parallélement a son écriture théatrale, Marie Henry développe un travail plastique, et collabore depuis 2011
avec sa sceur vidéaste sous le nom de Les sceurs h. Elles créent ensemble des espaces narratifs hybrides a mi-
chemin entre les arts visuels et la forme scénique, des espaces multi-projections, ou elles s’amusent a
bouleverser les codes narratifs de I'écriture et de I'image. Leurs projets mélent vidéo, écriture, musique live et
instruments électroniques bricolés.



LA PRESSE EN PARLE

« Cette histoire racontée et dansée est remplie de bonne humeur. Elle se moque allégrement des préjugés, des
conformismes. Elle les confronte a la joie de vivre de Norman et des siens. Le spectacle est dréle et tendre. Il suscite
les questions auxquelles chacun répondra. »

Web Théatre

« Ecrit par Marie Henry, NORMAN c’est comme normal, & une lettre prés aborde un théme sensible sans jamais
tomber dans la mievrerie. Au contraire, la mise en scéne de clément Thirion en fait une fable pop, qui ne gomme pas
pour autant les aspérités cruelles de I'histoire. [...] De la musique aux costumes, tout concourt a faire de cette piéce
une parabole baroque et ludique sur la différence, le rapport a la norme, I'acceptation de soi et des autres, les codes
culturels liés aux genres. »

Le Soir

« Une ode a la différence, d la recherche et a I'acceptation de soi, mais surtout d la liberté d’étre. »
Le Devoir
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DANSE - JEUNE PUBLIC
Jeudi 6 février a 10h et a 14h30 6¢ 5¢ 4¢

CHOTTO DESH

Akram Khan Company

Direction artistique et chorégraphie Akram Khan
Direction et adaptation Sue Buckmaster
Composition musicale Jocelyn Pook

Un solo époustouflant pour dire le parcours d’'un petit garcon qui accomplit son réve de danser. Par le
grand chorégraphe anglo-bengali Akram Khan.

Durée du spectacle : 50 min

Avec Jasper Narvaez, Nicolas Ricchini, Nicola Monaco (en alternance)

Coproduction MAC- Belfast

Coproduction originale MOKO Dance, Akram Khan Company, Sadler’'s Wells London,

DanceEast, Théatre de la Ville Paris, Mercat de les Flors Barcelona, Biennale de la danse de Lyon 2016
et Stratford Circus Arts Centre.

Extrait vidéo : https://www.youtube.com/@akramkhancompany
Site internet : https://www.akramkhancompany.net/

Facebook : https://www.facebook.com/AkramKhanCompany
Instagram : https://www.instagram.com/akramkhancompany/?hl=en
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CHOTTO DESH, le spectacle

C'est un récit autobiographique dansé, mélant
fable et dessin d’animation. Avec Chotto Desh
(« petite patrie » en bengali), version tout public
de son spectacle Desh (« terre »), le chorégraphe
Akram Khan nous offre une merveille.

Lui qui a grandi a Londres revient aux sources de
son enfance, de la Grande-Bretagne au
Bangladesh, pays d'origine de ses parents. Son
récit s'ouvre sur un drame contemporain, celui
d’'un homme dont le portable est HS. Au secours
la hotline ! Une petite voix lui répond, depuis un
centre d’appels bengali. Cela suffit a renvoyer
mentalement le danseur-narrateur au pays de ses
parents...

Dans un décor en mouvement perpétuel, dessiné au crayon, le voila qui tourne les pages d’un conte initiatique
plein de suspense, ou rien ne résiste a I'imagination. D’'une chaise bien trop grande pour lui a I'ascension d'un
arbre, d’'une balade en pirogue a une rencontre avec un éléphant, le petit garcon s'élance vers sa vocation, la
danse, mis au défi de convaincre son pére.

Mélant kathak, danse traditionnelle du nord de I'lnde, et style contemporain, il tisse avec un film d’animation
un dialogue incroyablement inventif et féérique. Un pur bijou !

LA PART DE LA TRADITION

Akram Khan a grandi a Londres mais ses parents
sont originaires du Bangladesh, petit pays trés
fortement peuplé, situé a I'est du sous-continent
indien, dans une région dont les musiques, danses
et légendes sont appréciées dans le monde entier
pour leur beauté et leur richesse.

Enfant, Akram était si passionné par le kathak,
danse traditionnelle pratiquée au Bangladesh,
qu'il passait des heures et des heures devant le
magnétoscope de ses parents, analysant les
mouvements un par un. Cest grdce a son
acharnement qu'il est devenu un chorégraphe
majeur de notre temps. Nous suivons donc le
jeune Akram cherchant a tracer son chemin, dans
la ville comme dans la jungle. En devenant le personnage d'un conte, il fait 'expérience de la forét tropicale,
ou il rencontre le monde des animaux, tel que I'imagine I'écrivaine Karthika Nair née en Inde, qui a publié Le
Tigre de miel, dont est tirée I'histoire qui nous améne dans la jungle.

Dans Chotto Desh, ni la danse ni les musiques ne représentent la tradition indienne. Mais quand le danseur qui
interpréte le réle du jeune Akram bouge, on voit parfaitement que ses gestes sont vifs comme dans la danse
kathak qui exige un entrainement quotidien. Et si dans une séquence le danseur régle la circulation des voitures
au centre d'un carrefour, il invite & penser qu’en Inde les agents de la circulation peuvent suivre des cours de
danse kathak pour affiner leurs messages aux automobilistes.

La tradition dansée nourrit aussi ce spectacle qui, sans jamais ressembler a un solo de kathak, fait vivre la
rigueur d’'une technique de danse millénaire dans un personnage d’aujourd’hui, imaginé par le chorégraphe a
partir de sa propre enfance. Nous rencontrons ici un jeune garcon qui grandit dans une capitale d’'Europe et
qui nous montre qu'il y vit avec le hip hop, le ballet et la boxe, mais sans oublier la culture de ses parents. Et si
Akram nous ameéne dans la jungle, c'est aussi pour nous dire la beauté de la nature, et I'importance d’en prendre
soin. Pour que la flore et la faune de la planéte puissent nous émerveiller a jamais.
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AKRAM KHAN, DANSEUR ET CHOREGRAPHE

En un peu plus de 20 ans, Akram Khan a créé
une ceuvre qui a contribué de maniéere
significative au rayonnement des arts au
Royaume-Uni et dans le monde. Sa réputation
s'est construite sur le succés de productions
originales telles que DESH, iTMOi, Vertical
Road, Gnosis, zero degrees.

Parmi ses collaborations précédentes figurent
le Ballet national de Chine, 'actrice

Juliette Binoche, la danseuse-étoile Sylvie
Guillem, les chorégraphes-danseurs Sidi

Larbi Cherkaoui et Israel Galvan, la chanteuse
Kylie Minogue, les artistes Anish Kapoor,
Antony Gormley et Tim Yip, I'écrivain Hanif
Kureishi ainsi que les compositeurs Steve Reich,
Nitin Sawhney, Jocelyn Pook et Ben Frost.
Akram Khan a chorégraphié une partie de la cérémonie d'ouverture des JO de Londres 2012, un moment de
sa carriere qui fut unanimement salué. Il a recu de nombreux prix, tels que le prestigieux ISPA Distinguished
Artist Award (New York).

Il est également membre de I'Ordre de I'Empire britannique depuis 2005 pour services rendus a la danse, ainsi
que dipldmé d’honneur des universités de Roehampton, De Montfort, de Londres, et membre onorifique du
Trinity Laban. Akram Khan est artiste associé de Sadler's Wells et Mountview Academy of Theatre Arts,
Londres et Curve, Leicester.

ENTRETIEN AVEC SUE BUCKMASTER

Sue Buckmaster est directrice artistique de Theatre-Rites, une compagnie qui collabore avec des artistes de
toutes disciplines pour des productions destinées au jeune public.

De quoi avez-vous tenu compte lorsque vous avez adapté DESH pour les enfants ?

C’était a la fois stimulant et inspirant de respecter I'original et de créer une version adaptée aux enfants. Les
références politiques ont été adoucies, mais pas supprimées. Je ne crois pas qu'il faille étre condescendant
envers un public plus jeune. Cependant, je ne voulais pas non plus les accabler avec une réalité qui, espérons-
le, est moins exposée dans leur propre aréne sociale. En méme temps, je pense que tous les jeunes sont de
plus en plus conscients des tensions raciales et culturelles croissantes dans notre société et ont besoin de
quelque chose qui les aide a réfléchir a I'impact que cela a sur eux et leur famille.

Chotto Desh reprend 25 minutes du matériau original avec de petits changements et un changement d’ordre
des scénes. Les 25 autres minutes sont du nouveau contenu. Il y a plus de références a I'expérience du jeune
Akram dans ce spectacle, pour aider notre plus jeune public a s'identifier. Il était également important
d’effectuer des recherches auprés des jeunes sur les parties de DESH auxquelles ils pouvaient s'identifier.
Tous leurs commentaires ont influencé le contenu de Chotto Desh. L'utilisation de I'appel téléphonique comme
cadre, I'utilisation du mythe et de la chaise comme métaphores et 'inclusion du caractére de la grand-meére et
du pére afin d’explorer le pouvoir des messages intergénérationnels qui leur sont transmis a un jeune age.

Pourquoi avoir créé le film d’animation comme élément central de la scénographie ?
Cela ajoute certainement a la magie et a I'accessibilité de la piéce. L'animation fait référence a I'histoire
mythique bangladaise de The Honey Hunter et ajoute ainsi des éléments d’'un monde plus grand que I'histoire

locale de I'amour d’un jeune garcon pour la danse. Il donne I'occasion de développer I'utilisation du mythe et
de la narration, et de rendre I'ceuvre magique et accessible a un public beaucoup plus large.
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Quelle partie ou quel élément semble le plus interpeller les jeunes ?

Le spectacle renforce le pouvoir que I'expression artistique peut avoir dans nos vies et nous rappelle que tout
le monde a le droit de mener une vie créative et devrait rechercher, ou se voir offrir, les opportunités de le
faire. L'art est 'un des moyens les plus efficaces de réfléchir sur nos vies.

LA PRESSE EN PARLE

« Superbe déclinaison épurée du spectacle autobiographique d’Akram Khan, avec le danseur Nicolas Ricchini dans
un solo époustouflant. »
Libération

« Une histoire réconfortante de nos liens avec le passé, avec la famille et, surtout, le besoin de trouver sa propre voie...
captivera un public de tout age. »
The Stage

« Un vrai délice. Il mélange réalité et mythologie pour explorer rébellion, identité et patrie. »
The Guardian

«En 2011, le chorégraphe Akram Khan signait Desh, un solo acclamé dans le monde entier. Avec I'aide de la
metteuse en scéne Sue Buckmaster, il en propose une nouvelle version pour le jeune public intitulée Chotto Desh.
Recourant a des images de synthese, Chotto Desh est un spectacle féerique : le danseur grimpe jusqu’a la cime des
arbres, s‘amuse avec un éléphant et des papillons, vogue sur des bateaux merveilleux. C'est aussi un spectacle qui
méle avec un talent sans pareil la danse, la vidéo, le texte et les sons. Ainsi le chorégraphe britannique qui a collaboré
avec les plus grands, de Peter Brook a Juliette Binoche, continue de décloisonner la danse en signant ce bijou
chorégraphique. »

Le Dauphiné Libéré

« Aprés Desh (2011), solo d'Akram Khan devenu emblématique depuis sa création, voila Chotto Desh, le petit format
concu pour le jeune public. Entre danse traditionnelle indienne kathak et geste contemporain, cette piece est a
savourer et d lire comme un conte initiatique. Le chorégraphe y évoque le retour au pays, le Bangladesh - ses parents,
originaires de celui-ci, ont émigré a Londres en 1971 -, la construction de soi, la question de I'appartenance, lorsqu'on
vit loin de ses racines. Entre intime et collectif, vérité et fiction, Chotto Desh rayonne au sein d'un piége d'images
somptueuses concues par le designer Tim Yip. »

Télérama
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DANSE ET MARIONETTES
Mercredi 12 mars a 10h et vendredi 14 mars a 14h - 5¢ et 4¢

L’APRES-MIDI D’UN FOEHN

Compagnie Non Nova - Phia Ménard

En utilisant I'incroyable pouvoir de transformation de I'air, Phia Ménard imagine un ballet d’une poésie
troublante. Une piéce de son répertoire devenue iconique.

Durée du spectacle : 40 minutes

Interprétation en alternance Cécile Briand et Silvano Nogueira - Direction artistique, chorégraphie et scénographie Phia Ménard
Composition sonore Ivan Roussel d’aprés I'ceuvre de Claude Debussy - Création régie de plateau et du vent Pierre Blanchet -
Conception de la scénographie Phia Ménard - Création lumiere Alice Riiest - Construction de la scénographie Philippe Ragot
assisté de Rodolphe Thibaud, Samuel Danilo - Création costumes et accessoires Fabrice llia Leroy

Coproduction et résidence La Comédie de Caen - Centre dramatique national de Normandie ; La bréche - Centre des arts du
cirque de Basse-Normandie ; Festival Polo Circo, Buenos Aires avec le soutien de I'Institut Frangais

Coproduction EPCC-Le Quai, Angers et le réseau européen IMAGINE 2020 - Art et Changement Climatique ; Scenes du Jura -
scéne conventionnée « multi-sites » ; La Halle aux Grains - scene nationale de Blois ; Cirque Jules Verne - Pole Régional des Arts
du Cirque ; Le Grand T - scéne conventionnée de Loire-Atlantique ; TU-Nantes - scéne conventionnée d'intérét national art et
création ; I'Arc - scéne conventionnée de Rezé ; Parc de la Villette ; La Verrerie d’Alés - Péle National Cirque Occitanie Résidence
Les Subsistances 2010/2011, Lyon

Soutiens Théatre de Thouars - scéne conventionnée en collaboration avec le Service Culturel de Montreuil-Bellay ; le Grand R -
scéne nationale de La Roche-sur-Yon ; FANAL - scéne nationale de Saint-Nazaire

La Compagnie Non Nova - Phia Ménard est conventionnée et soutenue par I'Etat (DRAC des Pays de la Loire) ; la Ville de
Nantes ; le Conseil Régional des Pays de la Loire et le Conseil Départemental de Loire-Atlantique. Elle recoit le soutien de
I'Institut Francais.

La Compagnie Non Nova - Phia Ménard est artiste associée au TNB - Centre Européen Théatral et Chorégraphique de Rennes ;
a la Maison de la danse et a la Biennale de la danse de Lyon ; a la scéne nationale de I'Essonne. Elle est associée a la Comédie de
Valence centre dramatique national Drome-Ardéche pour la saison 2023/2024 et est artiste repére de la Comédie de Clermont-
Ferrand scéne nationale. La compagnie est implantée a Nantes.

Extrait vidéo : https://vimeo.com/84625116

Site internet : http://www.cienonnova.com
Instagram : https://www.instagram.com/cienonnova/
Facebook : https://www.facebook.com/cienonnova
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) L
L APRES-MIDI D'UN FOEHN, le spectacle

Danser avec le vent ? Chiche ! C'est en répondant a une commande du
Muséum d’Histoire Naturelle de Nantes sur le théme du mouvement que
la performeuse Phia Ménard a eu I'idée d’explorer I'air et son formidable
potentiel sur I'imaginaire.

La chorégraphe a ainsi concu ce spectacle ol de simples ventilateurs
insufflent la vie a une nuée de créatures de plastique coloré, créées a la
vue du public. Sur les notes de trois ceuvres de Claude Debussy, L’apres-
midi d’un faune, Nocturnes et Dialogue du vent et de la mer, ces
« marionnettes » prennent vie sous nos yeux. Esquissant ici un solo, |1a un
pas de deux ou une farandole, elles semblent a chaque instant plus
humaines, irriguées par l'air tel un flux sanguin.

Mais dans I'éblouissement de ce feu d’artifice aérien, sans un mot, des
drames minuscules se nouent : la révélation d’'une danseuse étoile, le
déploiement d’'un grand corps de ballet, un combat contre un monstre, la
relation ambigué entre le maitre et ses créatures...

A l'image du foehn, ce vent sec et chaud qui bouleverse brusquement les
températures en montagne, le tourbillon aérien n’en finit pas de souffler
des histoires. Magique !

NOTE D'INTENTION DE PHIA MENARD

Cette forme est une chorégraphie pour une marionnettiste et des
marionnettes, un dispositif de ventilation et quelques accessoires : des
sacs plastique, un manteau, une paire de ciseaux, un rouleau d’adhésif, une
canne et un parapluie. Sur les notes de trois ceuvres musicales de Claude
Debussy : L'apres-midi d’un faune, Nocturnes et Dialogue du vent et de la
mer, une maitresse de ballet donne naissance a une chorégraphie de
danseuses et danseurs de plastique propulsé-e-s dans les courants d’air.
Sans avoir a les toucher, ni méme les effleurer parfois, les marionnettes
semblent & chaque instant plus humaines par la liberté de leurs
mouvements, I'air les traversant avec fluidité, tel le flux sanguin. De la
manipulation des sacs plastique, de leur évolution et leur transformation
se développe un rapport de géniteur a marionnette. Ici commence alors
I'aventure, nous suivons des rencontres fortuites au gré des phénomeénes
thermiques, une danseuse étoile nait sous nos yeux, la un pas de deux, ici
les feux d’artifices d’un grand corps de ballet, plus loin un monstre....

Déambulant dans le musée seule la nuit, je passais de longues heures a
saisir ce qui me troublait dans un pareil espace, entourée de mammiféres
inanimés parmi les plus sauvages. Je finis par comprendre que c’était I'absence de courant d’air qui me faisait
défaut. J'installais donc dans la galerie de I'évolution une série de brasseurs d’air silencieux. C'est sous le léger
crissement des pelages que je pris conscience que je me trouvais finalement dans un lieu de la représentation
de la mort. Le musée devint alors pour moi un cimetiére dans lequel je décidais de réintroduire de la vie sous
une forme inattendue. Un sac plastique rose lesté se mit donc a circuler parmi les animaux figés, tel un visiteur
inadéquat. De la naquit I'envie d’écrire une forme chorégraphique pour sacs plastique transformés.
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L‘air, cette matiére présente a chaque instant dans notre vie, se glissant
entre toutes et tous, pénétrant nos pores, s'immiscant au plus profond
de nos corps, transportant I'oxygéne vital jusqu’a nos cellules : I'air, une
matiére de la surface terrestre jusqu'a la limite du vide cosmique.
Toujours en mouvement, nous le cétoyons sans jamais y préter attention
si ce n'est par sa variation de température, ses mouvements
atmosphériques que sont les vents, son absence comme lorsque nous
nageons sous I'eau ou lorsqu’il devient une étuve a microbes.

Comme beaucoup d'autres matiéres, l'air requiert une attention
particuliere pour accepter son existence. Invisible comme [I'est
I'imaginaire, c’est de son déplacement qu'il se fait sentir, dessinant par
frottement, s’arrangeant de la géographie pour transformer notre monde
en une sphére en perpétuelle transformation. L’humanité est une longue
histoire de la transformation.

Chaque jour nous nous transformons, nous nous créons, depuis notre naissance en tentant de contréler nos
vies au gré de nos différents états, de nos humeurs, de la société dans laquelle nous vivons et bien sOr des
éléments qui nous environnent. Les saisons et les conditions climatiques influent sur nos activités et nos
mouvements.

NON NOVA - PHIA MENARD, la compagnie

La compagnie est fondée en 1998 par Phia Ménard avec pour précepte fondateur, nous n’inventons rien,
nous le voyons différemment : Non nova, sed nove.

Elle est implantée a Nantes depuis sa création. Son siége est un lieu de création comprenant un studio de
répétition, un atelier de construction, un atelier de costumes, un stockage de décors et des bureaux. Le
projet de ce lieu est de pouvoir y réaliser les recherches préparatoires et la création des ceuvres de la
Compagnie. La Compagnie regroupe autour de ses projets pluridisciplinaires des artistes, technicien-ne-s,
penseurs d’horizons et d’expériences divers.

Ce n’est pas un collectif mais une équipe professionnelle dont la direction est assurée par Phia Ménard et
Claire Massonnet. L'équipe, 40 individus, s’'est constituée autour de projets, de rencontres, de la nécessité
commune de travailler sur I'imaginaire, et de savoir-faire.

Phia Ménard est née en 1971. C'est en découvrant le spectacle Extraballe
de Jérébme Thomas en 1991 que nait chez elle le désir de se former aux arts
et en particulier a la jonglerie. Elle suit des formations en danse
contemporaine, en mime et en jeu d’acteur.

Elle étudie aupres du maitre de jonglerie Jérdbme Thomas, puis intégre sa
compagnie comme interpréte de plusieurs créations jusqu’en 2003.
Parallelement en 1997, elle suit les enseignements de « la pratique du
danseur » et interpréte deux piéces courtes des chorégraphes Hervé
Diasnas et Valérie Lamielle. Elle fonde la Compagnie Non Nova en 1998 et
crée Le Grain. C'est avec le solo Ascenseur, fantasmagorie pour élever les gens
et les fardeaux, créé en 2001, qu’elle se fera connaitre comme autrice.
Soutenue pour sa démarche singuliére, elle est invitée comme « artiste
associée » pour trois saisons a la scéne nationale Le Carré a Chateau-
Gontier. Elle y développe avec son équipe et celle de la scéne nationale, un travail scénique ol I'image
spectaculaire de la jonglerie est remise en cause au bénéfice d’une nouvelle relation avec le public. Naissent
ainsi plusieurs créations et événements. En 2005 et 2007, elle développe un travail autour de la notion
« d'injonglabilité » et crée deux piéces ainsi que deux formes cabaret, avec le sextet « Frasques ». En 2008, son
parcours artistique prend une nouvelle direction avec le projet I.C.E. pour Injonglabilité Complémentaire des
Eléments.
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Il consiste en une approche créative, intellectuelle et imaginative autour de la notion de transformations,
d’érosions ou de sublimations de matieres ou matériaux naturels comme la glace, I'eau, la vapeur, le vent... et
de leurs implications sur les comportements humains, corporels ou psychiques. De cette réflexion se crée un
répertoire de formes, performances, installations, films qui nous semblent étre suffisamment pertinents,
incontournables, énigmatiques, pour faire I'objet d'une présentation a un public. Ce processus non exclusif est
devenu le fil conducteur de la vie artistique de la Compagnie Non Nova.

A ce jour, quatre cycles ont été initiés :

Les Piéces du Vent :
2008 : « L’aprés-midi d’'un foehn Version 1 »
2011 : « L'apres-midi d'un foehn » et « VORTEX »
2017 : « Les Os Noirs »

Les piéces de Glace :
2009 : « ICE MAN » : projet co-réalisé avec le Collectif La Valise, pour leur film
« Coyote Pizza »
2010 : « BLACK MONODIE » : commande de la SACD et du Festival d'Avignon
pour le Sujet a Vif.
Ecriture de Phia Ménard et Anne-James Chaton

Les piéces de I'Eau et de la Vapeur :
2015 : « Belle d'Hier »
2018 : « Saison Seche »

Les Pieces de la Sublimation :
2017 : « Contes Immoraux - Partie 1 : Maison Meére »
2018 : « No Way » - Piéce pour une actrice et du fil de fer barbelé
2021 : « La Trilogie des Contes Immoraux (pour Europe) »

LA PRESSE EN PARLE

« Dans L'aprés-midi d’un foehn, création pour le jeune public, féérique, ludique et surprenante, la compagnie Non
Nova jongle avec les courants d’air... moment sublime dans une tourmente de vent. »
Sceneweb

« Phia Ménard met en forme un théatre visuel troublant et puissant, un thédtre profondément singulier qui, au-dela
du spectaculaire, interroge l'identité profonde de I'étre et I'expérience de la métamorphose. »
La Terrasse

« Un spectacle exigeant, précis, riche, qui peut amener les plus jeunes spectateurs sur la piste de la divagation réveuse,
de la poésie, de la beauté plastique. »
Toute la Culture
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CIRQUE
Vendredi 7 mars a 14h00 - 3¢

o I

SONO 102

Circus Ronaldo
Conception, mise en scene et interprétation Danny Ronaldo et Pepijn Ronaldo

Un pére et un fils, artistes de cirque, jettent un pont entre leurs mondes. Un spectacle éblouissant de
maitrise et gorgé de tendresse, quelque part entre Chaplin et Fellini.

Durée du spectacle : 1h25

Avec Danny Ronaldo et Pepijn Ronaldo - Régie générale Dominique Polet

Coproduction : Theater op de Markt - Dommelhof (Pelt), Miramiro (Gand), Théatre Firmin Gémier / La Piscine - Pole national des
arts du cirque (Chatenay-Malabry)

Avec le soutien de Cultuurhuis de Warande (Turnhout), GC 't Blikveld (Bonheiden) et la Communauté flamande

Teaser vidéo : https://youtu.be/cRsVEoVk-Ko
Site internet : www.circusronaldo.be

SONO 10 ? le spectacle

Le cirque familial dont les Ronaldo sont les héritiers
est né a Gand, dans les Flandres, au 19e siecle. Danny
et son fils Pepijn représentent les 6 et 7°mes
générations perpétuant I'art familial, entre tradition
du cirque a I'ancienne (jongle, équilibrisme, numéros
aériens...) et commedia dell’arte.

Dans Sono io? (« C'est bien moi ? » en italien), tous deux
rendent hommage a leur héritage artistique tout en
livrant un portrait surprenant, doux-amer et touchant
de la relation pére-fils. L'un est un clown a la gloire
fanée, prisonnier de ses succes passés. L'autre est un
jeune artiste plein de vigueur, en route vers 'avenir...
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Comment exister I'un par rapport a I'autre, I'un avec I'autre ? Sur un plateau peuplé d’'objets de bric et de broc,
dégageant une nostalgie palpable, pére et fils vont se réchauffer a la méme flamme, et tenter de trouver chacun
leur place sous les projecteurs. Truffé de trouvailles scéniques épatantes, et illuminé par la complicité entre
ses deux interpretes, ce spectacle drble et tendre propose une vision subtile de la relation filiale. Il a été nommé
en Belgique meilleur spectacle de théatre en 2022.

LES PERSONNAGES DU PERE ET DU FILS

Les personnages de Sono lo? sont une symbiose de
Danny et Pepijn, un pére et son fils, et de deux clowns.
La présence de ces différents niveaux narratifs, en
partie joués et en partie autobiographiques, crée un
nouveau type de profondeur ou les personnages
peuvent partir en quéte d'eux-mémes et I'un de 'autre.
L'abattement du pére et la fin de la carriere qu'il a
toujours connue ont pris un nouveau sens en raison de
la crise du Covid. Soudain la figure de l'artiste sans
travail qui veut se cramponner a la vie qu'il méne
depuis toujours est devenue familiére a tout le monde.
A coté de lui, se voit un fils qui parvient a lui tenir téte
grace alavigueur de sa jeunesse et qui cherche a savoir
comment naviguer vers l'existence qui l'attend.

« Mon fils... Je me reconnais dans ton regard. Le moindre de tes gestes semble étre I'un des miens. Quand je
te regarde, je me vois. Mais tu es plus léger. Sans rien faire, tu soulignes ma propre lourdeur. Tu m'obliges a ne
pas sombrer dans un océan de pure évasion. Je veux étre la pour toi. Je veux étre grandiose. Non seulement
en tant qu'artiste, mais aussi comme pére... »

Danny Ronaldo

« Il arrive un moment ou un fils réalise que son pére aussi n'est qu'un homme. Presque en méme temps, j'ai
découvert le monde en dehors du cirque. Tout a coup je n'étais plus le jeune fils d'un grand homme, le fils qui
marchait dans ses pas. Je tracais ma propre voie qui m'a rapidement placé devant le choix entre le cirque et le
monde extérieur. Le cirque posséde une singularité indomptable. Les familles circassiennes existent entre les
mailles du filet. Plus je voyageais loin et plus je me sentais indissociablement lié a ce que mon pére, et son pere
avant lui, avaient créé. Ca circulait dans mes veines. J'apprenais d'innombrables nouveautés et continuais
inconsciemment & me battre contre nos ressemblances. Puis je suis revenu et, en entrant sous le chapiteau,
j'ai repris sans me retourner mon réle de fils. Méme si ce réle m'était a présent étranger. »

Pepijn Ronaldo

CIRCUS RONALDO

Depuis 1996, Circus Ronaldo se produit dans le monde entier a l'invitation de
théatres prestigieux et de grands festivals de cirque et de théatre.

En Europe, la compagnie a tourné de Reykjavik a Lisbonne, dans le reste du monde
jusqu'en Australie et en Nouvelle-Zélande.

Circus Ronaldo est une troupe qui crée un type de cirque qui est nouveau, et
pourtant indissociable de ses racines. A l'aide de traditions de jeu anciennes, de
roulottes authentiques et d'objets des générations précédentes, réutilisés
aujourd'hui, Circus Ronaldo rend hommage au théatre circassien ancien.

La troupe puise l'inspiration dans la commedia dell'arte et dans son amour du
pouvoir qu'exerce sur l'inconscient le concept de «tsukomogami», I'exploitation de
I'ame de matériaux usés.

Le périple de la famille Ronaldo a commencé en 1842 quand un Gantois de quinze ans, Adolf Peter Van den
Berghe, a quitté le foyer paternel pour rejoindre un cirque ambulant.
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Les deuxieme et troisieme générations ont supprimé les numéros équestres et I'appellation de « cirque », pour
devenir un théatre nomade proposant des spectacles de bravoure proches de la commedia dell'arte.

La quatrieme génération s'est fait un nom dans le théatre de variétés et les comédies musicales d'aprés-guerre
et, bien sdr, a nouveau dans le cirque...

En tant que représentant de la cinquiéme génération, Johnny Ronaldo a créé en 1971, en collaboration avec
son frere et son oncle, une nouvelle compagnie présentant des spectacles dotés de tout le glamour typique
des années 1970, d'abord sous le nom de Circus Ricardo, avant de se rebaptiser un peu plus tard Circus
Ronaldo.

David et Danny Ronaldo, qui composent la sixieme génération, ont rétabli I'équilibre entre le théatre et le
cirque. Au début des années 1990, ils ont progressivement réuni autour d'eux un groupe hétérogéne de jeunes
artistes associant un jeu naif innovant a I'esprit traditionnel ancien. Petit a petit, Circus Ronaldo est devenu un
chef de file d'une nouvelle génération circassienne en Europe.

Le petit cirque familial s'est métamorphosé pour devenir une compagnie novatrice mariant dans ses spectacles
les clowneries, l'acrobatie, le théatre de marionnettes et la commedia dell'arte. Entre autres avec
Commediantentheater, Lazzi, Brick a Barak, Fili, La Cucina dell'Arte, Circenses, Amortale et Fidelis Fortibus, Circus
Ronaldo s'est produit - et continue a se produire - lors de festivals du cirque et de théatre en Belgique et
ailleurs.

Avec Pepijn et Nanosh, c'est la septiéme génération qui entre en piste, entourée et soutenue par un groupe
de personnes exceptionnelles. Pepijn a d'abord suivi des cours de cirque a Louvain, puis une école de théatre
a Bruxelles. Il monte a présent Sono io? avec son pére. Nanosh Ronaldo a créé Swing, un spectacle ouvrant la
porte a une nouvelle génération d'artistes circassiens.

DEUX INTERPRETES

Danny Ronaldo est un clown renommé qui, depuis plus de quarante
ans, arpente les plateaux ou foule la sciure des pistes.

Incarnation vivante du patrimoine et de ['histoire circassiens, formé
aux traditions anciennes du cirque et du théatre au sein d'une famille
d'artistes circassiens active depuis six générations.

Pepijn Ronaldo est le deuxieme fils de Danny.

Comme gamin de huit ans il jouait déja dans le spectacle Circenses.
Bien que ludiques, ses débuts ont tout de suite laissé une impression
indélébile chez le public des Ronaldo. Il vient d'obtenir son diplome
de I'Ecole internationale de théatre Lassaad. Au cours de sa formation, Pepijn a pu se familiariser avec divers
genres de théatre traditionnel comme la commedia dell'arte, la pantomime, le mélodrame et le masque
expressif. Pepijn a trés envie d'unir ces acquis scolaires a son amour du cirque et du clown.

LA PRESSE EN PARLE

« Un portrait surprenant, spirituel, touchant et de toute beauté de la relation pére-fils. »
Knack

« Danny et Pepijn sont en parfaite synergie du point de vue du timing et de l'interaction. lls forgent un rire franc

dans une douce larme, comme seuls savent le faire les clowns authentiques. »
De Theaterkrant
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CONCERT RADIOPHONIQUE EN PAYSAGE - CURIEUX DE NATURE
Vendredi 16 mai a 19h et samedi 17 mai a 11h, 15h et 19h

(lieu extérieur a déterminer)

Cie Atelier de papier

Quelles histoires raconte la viande que nous mangeons ? Dans ce cinéma pour l'oreille, un artiste
sonore raconte le lien entre humains et animaux pour et dans le paysage.

Durée du spectacle : 1h30
Dés 8 ans

Mattieu Delaunay musicien, créateur sonore - Sylvain Ferlay, Elliot Aschard musiciens - Créatrice sonore Cécile Liége - Artiste
chorégraphique Sarah Pellerin-Ott, Lara Gouix (en alternance) - Régie son Auguste Delaunay - Constructeur Emmanuel David -
Chargés de production Angéle Herault, Yan Lemonnier.

Coproduction et accueil en résidence : Théatre La passerelle - scéne natio-nale de Gap et des Alpes du Sud ; Athénor - scéne
nomade CNCM ; Théatre Le Kiosque ; Centre d’Action Culturelle Mayenne Communauté, Mayenne ; Scéne de Pays des Mauges,
Artistes en territoire, Beaupréau ; Les Entrelacés, Lassay-les-Chateaux ; Les Z'éclectiques, Chemillé-en-Anjou ; La Paperie -
Centre National des Arts de la Rue et de I'Espace Public, Angers

Soutiens : DRAC des Pays de la Loire ; région Pays de la Loire ; département de Maine-et-Loire ; ville d’Angers

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

Teaser : https://www.cieatelierdepapier.fr/180?wix-vod-video
id=56ecc980cc47491d875566a4f5e70462&wix-vod-comp-id=comp-k2virdvb
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1 800, le spectacle

Mattieu Delaunay est musicien, preneur de son, plasticien sonore. Avec sa
compagnie, il imagine des dispositifs atypiques, au croisement de l'installation
plastique, de la performance sonore et du spectacle vivant. Ses créations sont
concues en immersion dans des territoires sur de longues périodes.

Avec 180°, l'artiste a eu envie de raconter les relations entre les humains et les
animaux, et plus précisément la facon dont celles et ceux qui cotoient I'animal vivant,
puis mort, vivent cette relation. Arpentant les paysages, traversant les champs,
rencontrant des professionnels de la filiere animale, il a recueilli leurs propos et capté
des moments de réel. L'art culinaire n’est-il pas un moyen culturel de transcender nos
rapports au vivant, de sublimer la mise a mort ? Quelles histoires raconte notre faux-
filet ? Pour ce « concert radiophonique en paysage », vous serez assis sur un banc
géant, équipés d’'un casque, pour découvrir cette création sonore enrichie par le live
des musiciens. S’en suivra un moment de partage ponctué par I'écoute des portraits sonores des éleveurs et
éleveuses du territoire. Un projet atypique, comme on les aime, a découvrir absolument !

NOTE D’INTENTION : Ethnologie sonore du milieu de I'élevage

« L'élevage n'est pas une activité productive parmi d'autres. Il est au cceur de notre relation a I'animal et a la nature,
et plus globalement au vivant. Il nous renvoie aux rapports que nous construisons avec nous-mémes ».
Jocelyne Porchet - Courrier de I'environnement de I'INRA n°32, décembre 1997

C'est en traversant des paysages, en rencontrant celles et ceux qui I'habitent que sont apparues la complexité
et la poésie des lignes que dessinent les relations entre les humains et les animaux. Plus précisément, les
relations de celles et ceux qui cotoient I'animal vivant puis mort, dans son environnement.

L'art culinaire n'est-il pas un moyen culturel de transcender nos rapports aux vivants, de sublimer la mise a
mort ?

Une assiette peut dessiner des paysages, une saveur peut écrire des histoires, un parfum peut faire surgir des
souvenirs. Ces instants de vie, que sont les repas, jalonnent nos quotidiens, écrivent nos histoires, ils sont le
devenir de nos mémoires. lls racontent aussi I'avant.

C'est sur la question de I'élevage que 180° pose ses micros. Par quels endroits sont passés les animaux que
nous mangeons ? Quelles histoires raconte notre faux-filet ?

Il s'agit d'histoires d'humains et d'animaux dans un cadre social, culturel et économique déterminé, celui du
milieu de I'élevage dans notre société.

Il s'agit de paysages, de lumiéres, d'ambiances, d'interactions entre des environnements, de gestes, de regards,
de récits, de bruits, de ce qui fait territoire.

180° partagera la vie quotidienne des éleveur et éleveuses, sur le territoire de Gap. Il recueille des données
sur son organisation, ses coutumes. Il tentera de décoder et d'analyser les systémes économiques et sociaux,
les modes de vie et de pensée, les rites et les croyances pour les transfigurer en les placant dans des gestes
artistiques.

Pendant plusieurs semaines, 180° s'installera sur le territoire de la commune de Gap a la rencontre de
troupeaux, d'éleveur-euse-s, de chasseur-euse:s, de boucher-ére's, d'habitant-e-s, de cuisinier-ére:s et
d'institutions diverses (Chambre d'Agriculture, syndicats, Parcs Nationaux, écoles, colléges, lycées). I
recueillera des données, des sons, des paroles et des impressions qu'il mettra en mouvement pour tenter des
écritures et les partager.
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Ce travail permettra d'expérimenter des protocoles de prospection du milieu. Elle consistera a recueillir des
sons, des paroles qui seront les matériaux des créations in situ, du carnet de bord de 180° et des portraits
réalisés. Elle repose sur une présence continue et singuliére sur le territoire, avec des rendez-vous publics, des
tentatives de formes de présentations.

180° est une forme de création sonore vivante pour et dans le paysage.

UN CONCERT RADIOPHONIQUE EN PAYSAGE

180° est une ligne droite ou les spectateurs sont assis les uns a coté des
autres sur un « Banc unique » de 60 m de long, face au paysage, tel un
champ, une montagne, dans une ferme.

Disposé face a un horizon, cet espace est le point de vue de nos regards
sonores. Comment écouter les relations qui se tissent entre ceux qui
vivent, habitent et fabriquent ce paysage qu'il soit animal, humain et
végétal.

Equipé d'un casque, le spectateur écoute cette phonographie. Entre documentaire sonore, cinéma pour
I'oreille, observation du paysage, nous racontons ce qui se joue dans ces relations particuliéres entre des
éleveurs et leurs animaux, que ce soit sur le plan affectif, social ou politique. Dans le paysage évolue une
présence humaine, une chorégraphie de ces gestes quotidien de ce milieu. Il s'agit de proposer une maniére
d'observer le paysage et la possibilité de concentrer son écoute sur un point.

Nous installons des formes de diffusion dans I'espace, des déplacements d'enceintes dans le paysage, un
travelling sonore arriére, du son trés proche au son lointain. Nous proposerons une écoute entre l'intime et le
public.

Nous accompagnons ces récits de la musique du trio de guitaristes de 180°.

Installés derriére le public, nous jouons en direct une partition sonore inspirée par les récits. Influencé par la

musique rock progressif contemporaine (Explosion In The Sky, Who Make Say Think, God Speed You Black
Emperor Oiseau Tempéte), nous jouons notre répertoire énergique et aérien pour paysage.
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. Effectif | d’accompagnateurs ex dans -
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scolaire / atelier, contact e . Culture, contraintes)
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Spectacles
en soirée

A retourner impérativement avant le 5 juillet
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La Passerelle

SCENE NATIONALE DE GAP
ALPES DU SUD

Contacts

Yannick Favantines

Charge des relations avec les publics et réferent accessibilite
yannick.favantines(@theatre-la-passerelle.com

Tel. 04 92 52 50 23

Vincent Pugcaut

Charge des relations avec les publics
vincent.pugeaut(@theatre-la-passerelle.com
Tel. 04 9252 52 57

Ariane Le Carpentier

Chargée des relations avec les publics et réferente du secteur éducatif
ariane.lecarpentier(@theatre-la-passerelle.com

Tel. 04 92 52 52 58

Virginie Ruault

Professeur relais
vruault(@ac-aix-marseille.fr
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