


R o d r i g o  G a r c í a

Tu es à bord d’un vol transatlantique. 
Tu as quitté la terre ferme il y a plus de 
quatre heures, on t’a servi un plateau-
repas, tu l’as sous le nez, posé sur la 
tablette. Le connard assis sur le siège 
de devant refuse de remettre son dos-
sier en position verticale, ce qui rend 
l’opération plus ardue. 
Tu essaies de te servir de ton couteau et 
de ta cuiller (la fourchette en plastique, 
cassée en deux, est restée plantée dans 
un morceau de poulet desséché au cur-
ry) sans renverser la sauce sur ton pan-
talon, coude à coude avec tes voisins (tu 
t’es retrouvé à la place 25B, ni A ni C, ni 
hublot ni couloir, pile-poil entre 
les deux) et au moment où tu 
vas boire un coup, le verre de 
Perrier valse dans les airs. 
Ta voisine (25C) est trem-
pée, mais elle a tellement 
la trouille qu’elle ne s’est 
rendu compte de rien. 
Les trois jolies filles font 
une drôle de tête, elles 
abandonnent sur place le 
chariot et la machine à carte 
bleue et elles partent en cou-
rant, deux à l’arrière de l’avion, la 
troisième dans le cockpit. Les haut-
parleurs se mettent en marche (j’ai 
toujours du mal à comprendre pourquoi 
le son est si mauvais, on n’entend jamais 
ce qui se dit et quand on a peur de l’avion 
– ce qui est mon cas – on a tendance 
à se demander si les réacteurs et le 
train d’atterrissage sont dans le même 
état) et le commandant de bord, de sa 
voix assurée et insensée qui dénote 
un mélange de Jack Daniel’s et de co-
caïne, chantonne que nous traversons 
actuellement une zone de turbulences. 
Tout ça au milieu des hurlements, des 
prières, des larmes des passagers et 
des ronflements d’un couple qui a un 
peu trop forcé sur le Valium. Là-des-
sus, un gros s’extrait tant bien que mal 
des toilettes de l’avion et il se traîne 
dans le couloir parce qu’il juge indigne 
de mourir aux chiottes.

Bref, cher public, nous traversons ac-
tuellement une zone de turbulences. 
La saison qui devrait être paradisiaque, 
faire de chaque soirée une fête pour l’in-
tellect et pour les sens, comme ce fut le 
cas jusqu’à présent, pourrait bien deve-
nir un enfer, chose que nous ne permet-
trons pas. 
Que chacun prenne un crayon et une 
feuille de papier et qu’il compte le 
nombre de spectacles et d’activités figu-
rant dans le programme qu’il tient dans 
les mains… il verra que ce nombre est 
inférieur à celui de la saison précédente. 
À l’heure où je vous parle, alors que 

le temps est venu de consolider 
notre projet de CDN contem-

porain, juste au moment où 
nous volons pleins d’en-
thousiasme, curieux et 
perplexes, à bord du na-
vire hTh tous ensemble 
(nous les enfants, nous 
les hommes, nous les 

femmes, les jeunes, les 
vieux, les gens pleins aux 

as et les gens sans argent ni 
travail, nous tous qui sommes 

le public) nous recevons un bulletin 
météo néfaste  : des coupes dans le 
budget qui font de nous, à coup sûr, le 
CDN le plus pauvre de France. 
Je dois reconnaître que la métaphore de 
l’avion est inappropriée. Soyons objec-
tifs  : nous ne traversons pas actuelle-
ment une zone de turbulences, nous al-
lons devoir survivre à la pire tourmente 
que cette institution ait eu à subir depuis 
sa création, il y a quarante-sept ans. 
Malgré cela, avec les moyens du bord 
et ce que nous rapportent nos pièces 
en tournée, nous vous proposons un 
programme de spectacles et d’activités 
dont nous sommes fiers, et nous avons 
hâte que la prochaine saison démarre 
afin de le partager avec vous. 
Le commandant de bord et son équipage 
vous souhaitent un excellent vol et es-
pèrent vous revoir bientôt. 

espoir
Une saison en enfer



©
 M

az
ac

ci
o 

&
 D

ro
w

ila
l



Conception et mise en scène :  Alain Platel 

tauberbach
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à l’Opéra Comédie

3    4
NOVEMBRE

durée : 1h30

Le 3  
à 20h

Le 4 à 19h 

Conférence 
d’Alain Platel le 4 novembre à 12h45, 

 à La Panacée

spectacle co-accueilli avec la Saison 
Montpellier Danse 2015-2016 et 
l’Opéra Orchestre national Montpellier 
Languedoc-Roussillon

Créé et joué par : Bérengère Bodin, Elie Tass, 
Elsie de Brauw, Lisi Estaras, Romeu Runa, 
Ross McCormack  

Dramaturgie : Koen Tachelet, 
Hildegard De Vuyst 
Direction musicale / paysages sonores/musique 
additionnelle : Steven Prengels 
Lumières : Carlo Bourguignon 
Son : Bartold Uyttersprot 
Scénographie : Alain Platel et 
les ballets C de la B 
Costumes : Teresa Vergho 

Production : Münchner Kammerspiele, 
les ballets C de la B 
En étroite collaboration avec : NTGent 
Coproduction : NTGent, Théâtre National de 
Chaillot (Paris), Opéra de Lille, KVS (Brussel), 
Torinodanza, La Bâtie – Festival de Genève  
Avec l’appui de la Ville de Gand, de la Province de 
la Flandre-Orientale, des Autorités flamandes

«L
a façon particulière de regar-
der et d’écouter d’Alain Platel 
est née pendant sa formation 
en orthopédagogie, une spé-
cialisation dans le domaine 

de l’éducation visant le traitement de personnes 
avec une incapacité physique et/ou mentale. Ces 
études ont été marquées en particulier par les 
théories de Fernand Deligny. Deligny, éducateur 
français (1913-1996), a développé une approche 
radicalement différente de la prise en charge 
classique des enfants avec autisme. 

Ce n’est pas surprenant qu’Alain Platel ait em-
mené toute l’équipe de tauberbach dans un centre 

pour enfants souffrant d’un handicap sévère. Sa 
vie durant, Deligny respecte sans relâche l’autre 
dans ses différences et il s’efforce de trouver 
dans toute rencontre avec lui des éléments de 
complicité. Il guette les zones mystérieuses et 
obscures de la rencontre. Il fait preuve de foi 
dans l’autre, il croit qu’il y a moyen de construire 
un lien avec l’autre, au-delà du langage. Il prône 
une humanité collective, qui respecte la nature 
de chaque individu, tous étant des êtres mortels 
et sexuels, mus par le manque et le désir. Rem-
placez simplement Deligny par Platel dans ce 
processus. » 

Hildegard De Vuyst

Tauberbach s’inspire de la vie 
d’une femme schizophrène qui vit 
et travaille dans une décharge 
sauvage des bidonvilles de Rio, 

qu’Alain Platel a découverte 
dans le documentaire Estamira 
de Marcos Prado. A partir de 

ce personnage réel, Platel crée 
une nouvelle fois une œuvre 

splendide et déconcertante où 
il se confronte à deux de ses 
univers de prédilection, la 

musique de Bach et le monde des 
sourds. La gêne, le malaise mais 
aussi la dérision dans lesquels 

les interprètes plongent le 
spectateur créent un état 

singulier de perception qui 
repousse les limites étroites 
de ce qu’on appelle normalité. 
Platel puise sans relâche à la 
source de la difformité, de la 
cacophonie et de la déviance, 

pour rendre invisibles les 
frontières que nous érigeons 

entre le beau et le laid, entre 
l’harmonieux et l’intolérable.
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tauberbach

Comment articulez-vous le travail du 
mouvement avec la musique  ?

C’est un travail particulier, très difficile à 
décrire. Parfois la danse suit la musique de 
manière très littérale, parfois la musique est 
une inspiration pour créer quelque chose qui 
n’a rien à voir. Il n’y a pas de logique, on se 
laisse guider par l’émotion, par ce qui nous 
touche.

Qu’est-ce qui vous a amené à faire chanter vos 
danseurs  ?

Dans un processus de travail, tout est possible. 
Il y a plein de propositions de la part des 
danseurs et de ma part. Depuis un certain 
temps, j’avais envie de faire chanter des 
non professionnels sur le plateau. J’ai donc 
demandé à Steven Prengels, le directeur 
musical, de leur apprendre à chanter quelques 
airs de Bach et un extrait de Così fan tutte de 
Mozart. C’est plus tard dans le montage que 
ça a pris du sens. Rien n’est calculé. Quand 
je commence à travailler, on essaie beaucoup 
de choses, que plus tard on décide de garder 
ou pas. Pendant les répétitions, on va aussi 
voir des films, des expositions, on mange 
ensemble... On a aussi été visiter un centre 
pour handicapés mentaux. C’est par les 
impros qu’il y a des images, des sons et des 
mouvements individuels ou collectifs qui sont 
proposés sur le plateau. C’est en les travaillant 
qu’on voit ce que ça apporte. J’ai l’impression 
qu’un spectacle, c’est comme un grand secret 
qui se révèle petit à petit. Il n’y a pas de 
formule, pas de scénario. C’est vraiment une 
aventure où l’on découvre ce que ça raconte.

Ce spectacle est-il une vision du monde  ? 
Plutôt pessimiste ou optimiste  ?

Il n’y a pas d’intention. Dès qu’on manie ce 
genre d’images, on peut les interpréter d’une 
manière ou d’une autre. Personnellement, 
la marche du monde me rend profondément 
triste, mais j’adore la vie. Il y a comme une 
contradiction : ce constat pessimiste me pousse 
à travailler dans la joie.

Comme Estamira, vous inventez un langage  ?

Dès qu’il y a des mots dans un spectacle de 
danse, on a l’impression que cela exprime des 
notions importantes. C’est donc un exercice 
très difficile. Le fait qu’Estamira utilise un 
langage très bizarre pour communiquer avec 
ce qu’elle appelle les corps astraux m’a tout 
de suite fasciné. J’ai aussi demandé à Steven 
Prengels de travailler ça avec les danseurs.     
Ça amène une réflexion sur le langage en 
miroir avec le travail sur le corps. 

Alain Platel, entretien avec Gilles Bechet, 
Brussel Deze Week, 21 février 14, extraits

Le 3 novembre à 20h et le 4 novembre à 19h à l’Opéra Comédie

Ce que vous cherchez, c’est la beauté ?

Oui, mais je la cherche dans des endroits où on 
n’a pas l’impression de pouvoir la trouver. La 
beauté qui m’attire est celle qui se niche dans 
des lieux qui ne cherchent pas à séduire mais 
qui sont des lieux de vie.

Avec tauberbach, vous revenez à Bach, c’est la 
beauté qui naît de la saleté ?

En plus du documentaire Estamira, je traînais 
avec moi un album, Tauberbach, le projet du 
musicien Artur Zmijewsky qui avait fait chanter 
du Bach par des sourds accompagnés d’un 
orchestre professionnel. C’est un son très 
particulier, qui m’a fasciné. On a senti qu’on 
pouvait lier ces deux mondes qui n’avaient a 
priori rien en commun, celui d’Estamira et celui 
de Tauberbach. C’est une rencontre qui pour 
moi a du sens parce que je me suis toujours 

opposé à cette vision de Bach comme une 
musique géniale, mathématique, parfaite et un 
peu désincarnée. Pour moi, c’est d’abord une 
musique très émotionnelle et je l’ai toujours 
travaillée dans ce sens.

Vous décrivez votre travail comme de la danse 
bâtarde. La beauté qui naît du chaos ?

Je travaille avec des danseurs aux origines 
très différentes. Certains sont professionnels, 
d’autres pas. Je demande à chacun de travailler 
avec ce qu’il est. Pendant les répétitions, il 
y a un mélange d’expériences très fort et le 
résultat n’est jamais très clair en terme de 
style. C’est ça qui le rend beau.
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Texte, espace scénique, mise en scène  : 

Rodrigo García

4,5,9,10 ,11
FÉVRIER

ET
5,6,7NOVEMBRE

20
h

 à
hTh (Grammont)

Rencontre 
avec l’équipe artistique le 6 novembre et le 9 février 

à l’issue de la représentation

Avec : Gonzalo Cunill, Núria Lloansi, 
Juan Loriente, Juan Navarro

Vidéo, son : Daniel Romero

Scénographie lumière : Sylvie Mélis

Assistant à la mise en scène : John Romão

Costumes : Marie Delphin

Production déléguée :  
Humain trop humain - CDN Montpellier

Coproduction : Théâtre Nanterre-Amandiers 
CDN, Festival d’Automne à Paris, La Maison de la 
Culture d’Amiens - Centre européen de création 
et de production, Théâtre de Liège, Bonlieu Scène 
nationale.

Le public montpelliérain a 
pu voir, la saison dernière, 
quelques pièces du répertoire 
du nouveau directeur du CDN.

Cette saison, Rodrigo García 
crée à Montpellier son nouveau 
spectacle:4. Il réunit les 
trois comédiens de hTh & co, 
bien sûr, et Juan Loriente. 
Lancement donc à Humain trop 
humain, avant une tournée 
internationale qui passera, 
notamment, par le Festival 
d’Automne à Paris. 

durée sous 
réserve : 1h30

spectacle 
en espagnol 
surtitré
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Tout cela conditionne-t-il une scénographie 
particulière ?
Je ne crois pas en arriver à quelque chose 
d’illustratif à ce point. J’espère que ce sera plus 
profond. Pour l’instant, je suis dans une phase de 
recherche et d’expérimentation. 

Est-ce que vos comédiens ont lu ou vont lire, eux 
aussi, tous ces livres qui vous nourrissent ? 
En général, j’utilise ce que je lis pour écrire, pour 
faire des propositions aux comédiens pendant 
les répétitions, mais je n’ai pas l’habitude de 
partager mes lectures avec eux. Pourtant, cette 
fois-ci, je vais peut-être procéder autrement. 
J’hésite encore à livrer toute l’information aux 
comédiens. C’est en général un matériau que 
je garde pour moi, afin de ne pas perdre l’effet 
de surprise ; je distille l’information par petites 
doses. Mais j’ignore encore comment je vais m’y 
prendre cette fois. 

Comment travaillez-vous avec vos comédiens, 
maintenant qu’ils font partie de la troupe 
permanente de votre théâtre ? 
Je crois que rien ne va vraiment changer dans 
notre façon de travailler. Concrètement, nous 
disposerons du même temps que d’habitude 
pour préparer la prochaine création. Ce qui 
change, c’est que nous nous voyons tous les 
jours, à présent. Mais nous avons chacun nos 
occupations. Quand nous nous croisons, nous 
n’avançons pas forcément sur la prochaine 
création. 

Vous vivez à présent en France, dans un pays 
dont la langue n’est pas la vôtre. Est-ce que cela 
a changé quelque chose à votre écriture ? 
Il n’est pas très confortable de vivre dans un pays 
dont on ne maîtrise pas parfaitement la langue. 
Il faut faire le double d’efforts pour communiquer 
au quotidien, on a le cerveau qui chauffe en 
permanence. Or l’écriture se nourrit des relations 
humaines. J’ai certes de moins en moins de mal 
à comprendre, mais mon français reste limité, 
je ne peux pas exprimer la moindre pensée 
trop complexe. En français, je reste à la surface 
des choses. Samuel Beckett était un cas à part. 
Moi, c’est en espagnol que j’écris et je n’ai pas 
l’intention qu’il en soit autrement. 

Votre prochaine création s’intitule 4, comme 
un clin d’œil aux quatre comédiens qui seront 
sur scène… Est-ce que vous écrivez toujours 
en pensant aux comédiens qui joueront dans le 
spectacle ? 
Je me suis creusé la tête pour trouver un titre et 
j’ai aimé l’idée d’un numéro : 4. Il fait référence 
aux quatre comédiens – Núria Lloansi, Juan 
Loriente, Gonzalo Cunill et Juan Navarro – avec 
qui j’ai la chance de travailler depuis des années. 
Quand je pense à des actions, j’imagine tout 
de suite qu’untel ou untel pourrait les réaliser. 
Savoir avec qui je vais travailler a une influence 
sur les actions physiques que je vais proposer. 
En revanche, cela n’a aucune incidence sur 
mon écriture. La littérature a toujours été pour 
moi un exercice solitaire, que je pratique chez 
moi, en cachette. Quand j’arrive dans la salle de 
répétitions, j’ai déjà les textes. On voit ensuite 
qui dit quoi et ce qu’on fait de ces textes. Mais 
je n’imagine pas que tel ou tel comédien dira 
tel ou tel texte au moment où je suis en train de 
l’écrire. Disons qu’il ne s’agit pas d’une écriture 
théâtrale. Un auteur de théâtre considérerait que 
sa matière, ce sont les acteurs, et qu’il écrit pour 
des acteurs. Moi non. Je suis un poète. J’écris 
mes poèmes chez moi. Ensuite, je les donne aux 
comédiens et advienne que pourra. 

Rodrigo García, propos recueillis et traduits par Christilla 
Vasserot pour le Festival d’Automne-Paris, extraits

(1) « Le vieillissement de «l’espace ordure» est inexistant ou 
catastrophique ; parfois tout un «espace ordure» (des grands 
magasins, une boîte de nuit, un appartement de célibataire) 
se transforme, du jour au lendemain, et sans préavis, en 
déchetterie : la puissance du courant électrique diminue, les 
lettres tombent des panneaux publicitaires, les climatiseurs 
se mettent à goutter, apparaissent des fissures semblables 
à celles d’un tremblement de terre non enregistré, certains 
secteurs pourrissent et cessent d’être viables, et demeurent 
néanmoins reliés au corps principal par des passages 
gangrénés. » Rem Koolhaas
(2) « Au fur et à mesure que l’homme se déplace sur terre, 
il emporte avec lui son propre paysage, consciemment 
ou inconsciemment (…). On étudie les mauvaises herbes, 
ailantes et tournesols sur les bas-côtés des voies ferrées 
et la laitue sauvage dans les terres non cultivées. Certains 
d’entre nous commencent à accepter graduellement que 
l’homme, avec ses propres limites biologiques, fait partie 
de la nature. (…) Parmi les montagnes d’ordures, l’homo 
sapiens est le plus puissant de tous les organismes de par 
ses impacts primaires et secondaires sur le paysage. » 
Edgar Anderson

« Aventures incroyables pour le cerveau, la vue, 
l‘odorat, le goût, l‘utérus ou les testicules. »

A
vec cette phrase, l’architecte et 
philosophe Rem Koolhaas fait 
référence aux plaisirs que nous 
procurent nos grandes villes, pleines 
d’ «espaces ordure» (junkspaces) 

comme il aime nommer la multiplicité 
des constructions – en général énormes – 
traversées par des escaliers mécaniques et 
artificiellement secourues par l’air conditionné.

Je me demande si dans de tels espaces, 
tombant en ruine à peine inaugurés (1) l’amour 
et l’άρετή (la vertu) sont possibles et quel type 
d’urbanisme ou de trame des sentiments 
apparaissent.

En contrepartie, nous avons les espaces 
utopiques de Yona Friedman. 

Tout comme l’ethnobotaniste Edgar Anderson a 
posé son regard sur la relation homme / paysage 
quotidien et ses mutations et perversions (2) 
nous pouvons parler d’un ethno-revêtement ou 
d’un «scellé invisible» (des libertés, des accès 
de folie, de colère, de rire, de pleurs, délimités 
par des espaces antinaturels – on crie dans 
un concert de rock quand la star monte sur 
scène, et pourtant on ne crie pas de joie 
soudainement en pleine rue ; on chante dans 
une cabine de karaoké mais pas dans une 
réunion de travail….).

« L’iconographie de «l’espace ordure» – écrit 
Koolhaas – c’est 13 % Rome, 8 % Bauhaus 
et 7 % Disney (presque à ex aequo), 3 % Art 
nouveau, suivi de près par le Style maya (…). Sa 
configuration spécifique est aussi hasardeuse 
que la géométrie d’un flocon de neige. »

Rodrigo García

Vous avez toujours été un grand lecteur. 
Continuez-vous à l’être aujourd’hui ? À présent 
que vous dirigez un théâtre, avez-vous encore le 
temps de lire ? 
Il me manque forcément du temps pour lire. En 
fait, on manque toujours de temps pour lire. Ce 
qui a changé, maintenant, c’est que je n’ai plus le 
temps de lire des romans. Je n’ai pas l’habitude 

de lire une ou deux heures par jour, chaque 
matin, par exemple. Quand j’attaque un livre bien 
épais, j’y passe cinq ou six heures par jour. Et ça, 
je ne peux plus le faire. Alors je lis des livres tout 
fins. Par exemple, des livres en rapport avec ma 
prochaine création, notamment des essais sur 
l’architecture. 

Votre prochaine création parlera donc 
d’architecture ?
D’une façon ou d’une autre, toutes mes pièces 
parlent de l’être humain. L’architecture peut être 
une façon de l’aborder, de l’envisager depuis 
un autre point de vue. C’est par exemple ce 
que fait Rem Koolhaas, qui est non seulement 
un architecte mais aussi un théoricien de 
l’architecture. Ses réflexions sur ce qu’il appelle 
les junkspaces, changent ma perception de la 
ville. Après l’avoir lu, j’ai commencé à voir la ville 
d’un autre œil. Ce qui nous semblait normal ne 
l’est plus après l’avoir lu, comme par exemple 
le fait de se retrouver à l’intérieur d’édifices 
étranges, détériorés, malades, malsains, qui sont 
un mélange incongru de choses disparates, et 
dans lesquels, pourtant, se déroule une grande 
partie de nos vies : des bureaux où les gens se 
rendent pour travailler, ou des lieux consacrés 
aux loisirs. Mon idée était de réfléchir sur la façon 
dont ces lieux conditionnent les comportements. 
Je pense aussi aux utopies de Yona Friedman : 
bâtir des villes extravagantes, des villes dans 
les airs ou sur pilotis, des villes au-dessus des 
villes, des projets irréalisables, certes, mais qui 
m’intéressent parce qu’ils envisagent l’espace 
habitable de façon poétique. Il y a aussi un livre de 
John Brinckerhoff Jackson où il est question des 
liens entre l’homme et la route, entre la maison 
qui nous permet d’être à l’abri et le chemin qui 
nous conduit vers l’aventure. C’est comme une 
histoire des chemins, qui remonte à l’époque des 
Indiens, il évoque des Indiens perdus, des tribus 
prenant la route pour une affaire bien précise (un 
troc, une fête) mais qui se perdent en chemin ou 
qui voient leurs plans perturbés par un incident ; 
un voyage de six jours peut alors durer deux 
mois. Il y est aussi question des États-Unis, des 
chemins tracés par les bisons, de la façon dont 
les hommes marchaient dans les traces des 
animaux…

Les 5, 6, 7 novembre et 4, 5, 9, 10, 11 février à 20h à hTh (Grammont)
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Le poète 
aveugle 

de : 

Jan Lauwers & Needcompany

Texte, mise en scène, images : Jan Lauwers 
Avec : Grace Ellen Barkey, Jules Beckman, Anna 
Sophie Bonnema, Hans Petter Melø Dahl, Benoît 
Gob, Maarten Seghers, Mohamed Toukabri 

Musique : Maarten Seghers 

Costumes : Lot Lemm 

Lumières : Marjolein Demey, Jan Lauwers 

Son : Ditten Lerooij 

Assistante à la mise-en-scène & dramaturgie 
Elke Janssens 

Production : Needcompany

Coproduction : Kunstenfestivaldesarts, 
Kunst Fest Spiele Herrenhausen, FIBA - Festival 
Internacional de Buenos Aires, Künstlerhaus 
Mousonturm. 

Avec le soutien des autorités flamandes.

Diffusion en France Scène Nationale de Sète et 
du Bassin de Thau / Fabrique - production

Ce spectacle est présenté à Sète les 5 et 6 
novembre à 20h30

«L’
idée du Poète aveugle est 
née lors de ma visite à 
la grande mosquée de 
Cordoue. Au milieu de cet 
édifice unique aux trois 

cents colonnes, l’église catholique a détruit 
une série d’entre elles pour y ériger une cathé-
drale. La cathédrale paraît petite et un peu 
grotesque au milieu de cette architecture mau-
resque sophistiquée. J’étais interloqué devant 
tant de maladresses historiques… 

Au XIe siècle, Cordoue était le centre du monde 
arabe. Il y vivait environ 300 000 habitants 
quand Paris en comptait moins de 50 000. Il y 
avait une bibliothèque de 600 000 livres alors 

qu’à la même époque il en existait très peu en 
Europe. Les femmes avaient un rôle non négli-
geable, ne portaient pas de voile et traduisaient 
Virgile et Platon. C’est ainsi que toute la culture 
grecque et chrétienne a été sauvée.

Cette histoire de Cordoue n’est qu’un exemple 
parmi de nombreux autres de la façon dont 
l’histoire vient à nous. » 

Jan Lauwers

Combien, au juste, de mensonges, 
de rencontres fortuites, 

d’accidents de parcours ont 
déterminé l’histoire que nous 

connaissons ? Jan Lauwers 
s’inspire des arbres généalogiques 

des sept performers de sa 
compagnie pour écrire sept 
portraits, fondés sur leurs 

différentes nationalités, cultures 
et langues… Et constate que chacun 

a quelque part un lien ou une 
correspondance avec tout le monde.
Quant au poète aveugle du titre, 
c’est Abu lʿAla Al-Maʿarri, grand 
poète syrien du XIe siècle, Siècle 

des Lumières pour l’Islam, dont 
Jan Lauwers cite des poèmes dans 

le spectacle.

spectacle en 
français et en 
plusieurs langues 
surtitrées

au
Théâtre Molière 
à Sète

6
NOVEMBRE

durée : 2h20

20
h30

En partenariat avec la 
Scène Nationale de Sète 

et du Bassin de Thau BUS GRATUIT 
hTh met à disposition des spectateurs 

un bus gratuit pour se rendre à Sète.

départ Place de France (Odysseum) à 19h. 

Merci de réserver votre place de bus quand 
vous achetez votre billet à hTh 

pour ce spectacle. 
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Le Méridien
d’après le livre de Paul Celan © Ed Le Seuil 

Un projet de et avec Nicolas Bouchaud
Mise en scène Éric Didry

Avec Le Méridien, Nicolas Bouchaud 
poursuit et creuse son chemin 

d’explorateur de la pensée et de 
penseur empirique et brillant 
du jeu de l’acteur. Cette fois 

sur les traces de Paul Celan, il 
renouvèle son questionnement sur 
la représentation et cherche avec 
le poète une sorte d’incarnation 
qui ne serait pas interprétation 
ni représentation mais création 

permanente d’un présent 
qui n’existe et ne se 

partage qu’avec 
le spectateur.

10   14
NOVEMBRE

20
h

spectacle co-accueilli 
avec le domaine d’O 
domaine départemental 
d’art et de culture

au
Théâtre d’O

durée sous 
réserve : 1h30

(relâche le 
11 novembre)

Portrait de Paul Celan

Rencontre 
avec l’équipe artistique le 12 novembre 

à l’issue de la représentation

Traduction : Jean Launay

Adaptation : Nicolas Bouchaud, 
Éric Didry et Véronique Timsit

Collaboration artistique : 
Véronique Timsit

Lumière : Philippe Berthomé

Scénographie : Élise Capdenat

Son : Manuel Coursin

Production : Humain trop humain 
CDN Montpellier

Coproduction : Théâtre national de 
Strasbourg, Festival d’Automne à 
Paris, Le Théâtre du Rond-Point,  

Le domaine d’O – domaine 
départemental d’art et de culture, 

Montpellier, La Compagnie 
Italienne avec Orchestre

©
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Le Méridien

Une personne, c’est vous, c’est moi, c’est le 
premier venu, nous sommes des personnes 
au sens où nous inventons notre être à chaque 
instant, au sens où nous sommes dans le doute 
et dans le drame de nos incertitudes. (…) L’acteur 
ne connaît qu’un seul temps : le présent. Et dans 
ce présent incertain qu’il épaissit, qu’il densifie et 
dans lequel il avance pas à pas, dans la retenue 
de l’expiration et du souffle, dans le pur suspens 
du parler, ce qu’il crée c’est du temps, du temps 
pour l’autre, pour celui qui l’écoute et le regarde 
parler. 

La poésie de Celan est une poésie 
«pneumatique», une poésie du souffle. Elle 
touche un endroit très intime de l’acteur, sa 
respiration.

Vous jouez par ailleurs, Le Misanthrope, 
Galilée, d’où vient ce besoin d’inventer 
aujourd’hui avec La Loi du marcheur et Un 
métier idéal comme avec Le Projet luciole un 
«théâtre conférence», immédiat, sans mur 
entre les spectateurs et vous ? 
Il y a le titre d’un livre de Maurice Blanchot que 
par ailleurs je n’ai pas lu, qui me revient souvent 
en tête : L’Entretien infini.

S’entretenir. Le verbe serait à prendre dans deux 
sens : à la fois inventer une forme de dialogue 
avec le spectateur mais aussi, s’entretenir au 
sens de prendre soin les uns des autres, garder 
la forme, rester debout, vigilant, dans l’alerte de 
la pensée.

Ce ne serait donc pas précisément un «théâtre 
conférence» qui supposerait encore l’idée d’un 
quatrième mur ou d’un certain surplomb. Nous 
cherchons à créer des espaces les plus ouverts 
possibles et dés que nous voyons une scène 
surélevée c’est la panique…

Mais je crois que le mot qui me tient le plus à 
cœur c’est celui de transmission.

C’est de ça, de la transmission, dont je suis 
tombé amoureux la première fois que j’ai vu 
l’interview de Serge Daney qui est à l’origine de 
notre premier spectacle : La Loi du marcheur. 

Tout au long du spectacle à travers le cinéma, 
la médecine ou la poésie, on vous «passe» 
une expérience qui fera peut-être écho avec la 
vôtre ou avec celle de votre voisin, etc. Et puis 
à l’intérieur de ça, en compagnie de Daney, de 
Berger ou Celan, on bifurque, on digresse, on 
emprunte tel petit sentier escarpé, on revient 
sur une route plus balisée… Mais on avance pas 
à pas, ensemble, sans brûler les étapes. C’est 
ça le cheminement secret auquel je tiens le plus 
et qui constitue l’édifice souterrain de mon désir.

Ces formes, issues de textes non-théâtraux, 
nous obligent forcément avec Eric Didry et toute 
l’équipe, à une réflexion sur la représentation. 
Qu’est-ce qu’on représente ? Comment on 
le représente ? Ces questions posées à la 
représentation sont un moteur pour nos 
créations, elles sont aussi importantes que le 
texte lui-même.

C’est là que la fréquentation de Shakespeare, 
Brecht ou Molière n’est pas séparable des 
formes que nous construisons. Toute grande 
pièce est toujours un défi à la représentation.

Nicolas Bouchaud

I
l y a, à l’intérieur même du texte, une 
forme d’oralité que le style elliptique 
de Celan accentue. Le fil de la parole 
s’interrompt régulièrement pour laisser 
passer, dans les interruptions, une autre 

voix comme si deux ou plusieurs discours 
se superposaient. On entend quelqu’un qui 
pense à vue, devant nous, qui s’interroge lui-
même et interroge son auditoire. Ces incises, 
ces questions et autres digressions sont 
des leviers concrets pour donner vie à cette 
parole, pour mettre en route la pensée.

Le Méridien n’est pas une conférence sur 
la poésie et surtout pas une leçon. C’est 
davantage un chemin, un voyage que Celan 
entreprend de faire avec nous.

Le texte dans sa progression, finit par se 
confondre avec la tâche que Celan assigne au 
poème : créer un dialogue qui va d’un «Je» 
vers un «Tu». La poésie est un langage de la 
proximité qui se donne et s’offre à l’autre. «Je 
ne vois pas de différence entre une poignée 
de main et un poème» écrit- il dans une 
lettre à Hans Bender.

Avec La Loi du marcheur et Un métier idéal, des 
passerelles s’établissaient en toute évidence 
avec la scène et les métiers du plateau. Est-ce le 
cas ici encore ? 
Oui. Nos deux spectacles précédents 
interrogeaient en filigrane la pratique de 
l’acteur et plus largement celle du théâtre en les 
confrontant à des pratiques différentes. A partir 
de cette confrontation nous pouvions reformuler 
un certain nombre de questions : Qu’est ce 
qu’on fait exactement quand on joue ? Quel type 
d’expérience partage-t-on avec le spectateur ? 
(…)

Avec Le Méridien et à travers la poésie telle que 
la conçoit Celan, nous sommes au cœur d’une 
question qui touche l’acteur mais aussi, plus 
largement notre rapport à la représentation.

Aborder Celan, c’est se déprendre de ses 
habitudes, accepter que le langage ne nous 
renvoie pas à une image des choses, à une 
reproduction ou à une imitation du réel. Celan 
refuse tout usage de la métaphore. Les mots 
composés qu’il crée sont toujours à prendre au 
sens propre comme des créations de choses 
et en aucun cas comme des images. Pour 
Celan la poésie est une interruption de l’art 
c’est à dire une interruption de la mimesis (de 
la représentation). L’acte poétique consiste à 
percevoir, non à représenter. Ce qui est «en train 
d’apparaître» ne se représente pas. 

C’est ici me semble-t-il que la recherche de 
Celan peut rejoindre celle de l’acteur. 

«Ce qui est en train d’apparaître», «en train 
de s’inventer» c’est précisément le geste, le 
mouvement, par lequel l’acteur s’incarne en 
s’exposant devant les spectateurs. 

Ce point de rencontre se fait au moment où 
nous comprenons physiquement, lorsque nous 
jouons, qu’il n’existe pas de réalité extérieure à 
la scène. La représentation théâtrale ne se place 
pas dans une logique d’imitation. L’acteur n’est 
pas en train d’imiter ou de copier un personnage 
dont il faudrait comprendre le sens au-delà de la 
représentation. 

Il se réalise lui-même devant nous comme s’il 
était non pas un personnage mais une personne. 

Du 10 au 14 novembre à 20h au Théâtre d’O
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Conception et mise en scène :  Luis Garay

COCOONING

Comédiens d’hTh & co : 
Gonzalo Cunill, Núria Lloansi, Juan Navarro

Lumières : Martine André

Son :  Daniel Romero

Costumes :  Marie Delphin 

Production déléguée : hTh CDN Montpellier

Coproduction : Festival Montpellier Danse 2015, 
Théâtre de Liège

Pour cette création, Luis Garay a été accueilli en 
résidence à l’Agora, cité internationale de la danse, 
avec le soutien de la Fondation BNP Paribas, en juin 
2015. Cocooning a été créé dans le cadre du Festival 
Montpellier Danse 2015

1    2
DÉCEMBRE

Luis Garay, jeune chorégraphe colombien installé 
en Argentine, emprunte autant à la danse qu’à la 

performance. Pour qualifier son travail, il préfère parler 
de danse-technologie, danse-théâtre, danse conceptuelle, 

danse-show, plutôt que de danse contemporaine. Une 
approche de la danse comme une science du corps.

 à
hTh (Grammont)

20
h

durée sous 
réserve : 1h

Rencontre 
avec l’équipe artistique le 2 décembre 

à l’issue de la représentation
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COCOONING

ou mettre des pierres en ordre. J’aime l’idée de 
réaliser quelque-chose d’absolument inutile 
mais de façon appliquée, et de faire quelque 
chose de très important de façon stupide.

Quand cet entretien sera publié, ton 
spectacle sera déjà terminé. Aujourd’hui, à 
quelques semaines de répétitions avant de 
terminer ta pièce, peux-tu nous dire ce que 
vous recherchez toi et les performers de 
Cocooning ? 

Nous cherchons à transformer le théâtre en 
cocon.

Dans ton œuvre Under de si tu as recréé 
avec l’artiste plasticien et ami Diego Bianchi 
un paysage similaire à une discothèque 
d’aujourd’hui mais peint de la main de 
Bruegel ou de El Bosco. Dans Cocooning, il 
y aura aussi des références classiques ? Il 
paraît que tu travailles toute la journée avec 
les nouvelles technologies et je ne sais pas si 
ça t’éloigne ou te rapproche de l’histoire de 
l’art ?
La technologie a le pouvoir de tout rapprocher, 
je pense, et mieux encore : elle crée une 
toute nouvelle approche de la notion de 
« distance ». Dans ce processus, nous n’avons 
pas travaillé à proprement parler avec de la 
technologie mais nous avions simplement 
accès à internet durant nos heures de travail. 
C’est une extension du corps. On cherche 
des références, on lit. D’ailleurs je suis très 
analogique, j’utilise rarement la  vidéo et les 
artefacts sur scène. 

Je pense que ma principale référence 
classique pourrait être Sisyphe.

Ta façon de traiter la sexualité et l’érotisme 
est déconcertante. En revenant sur tes 
œuvres, il y a toujours un corps sur le point 
de se dégorger d’obscénités et qui finalement 
prend d’autres chemins, plus subtils et plus 
sombres. Nous ne te demandons pas de 
nous donner le secret, mais… Comment et 
pourquoi le fais-tu ? Quel degré de complicité 
ont les performers sur ce sujet ?

L’érotisme, c’est comme un corps ouvert, 
non ? Tout au moins énergétiquement. 
J’essaie d’en parler avec les personnes avec 
qui je travaille, atteindre des états qui nous 
permettent d’accéder à cette énergie. Des 
états d’insistance, d’effort. La relation entre 
l’effort et la fiction, l’érotisme et l’obscénité 
m’attire beaucoup. Rechercher une limite.

Dans ton travail, l’espace sonore est aussi 
important que l’espace visuel et parfois ils 
s’excluent l’un l’autre (tu optes pour l’un 
ou pour l’autre mais tu ne tombes pas dans 
des baroquismes) ; merci pour ton économie 
et ton courage. Tu pourrais nous parler de 
l’espace visuel et de l’espace sonore dans ta 
pièce ? 
On souhaite travailler en considérant que 
converser est une ruine, imaginer un futur 
où nous n’aurions plus besoin de parler. 
Personnellement, j’éprouve davantage de 
plaisir à envoyer des mails, ou à chater qu’à 
parler. Je ne suis pas nostalgique d’un passé 
meilleur. 

En ce qui concerne le son, je pense que je 
ferai référence à ce que j’écoute aujourd’hui. 
Le fils de Juan Navarro, qui a 16 ans, 
écoute également une musique qui me plaît 
beaucoup. Je pourrais l’utiliser.

Tu reviens d’un long voyage au Japon. Qu’est-
ce qui t’attire autant dans ce pays, est-ce 
la présence abusive de la technologie dans 
les grandes villes ou le côté spirituel et la 
culture ancestrale… les deux côtés d’une 
drôle de médaille…
J’aime et je suis touché par leur intime 
relation avec l’idée du « respect ». Le respect 
pour les mots, pour le silence, pour les objets, 
pour les humains, pour le temps, pour tout ce 
qui a un nom. De la même manière que ça te 
désespère, ça te touche.

Luis Garay, interview hTh

Q
ue peut imaginer un corps ? (Maneries, 
2010) Où est-on lorsque l’on médite ? 
(Actividad mental, 2012) Que peut être 
un musée du présent ? (Under de si, 
2013). Comment imaginer l’origine 

d’un mouvement lorsqu’on n’en connait que des 
copies de copies ? (Ciencia y Fricción, 2014).

La plupart des précédents travaux de Luis 
Garay s’articulent autour des mêmes intérêts : 
la conscience, l’imagination, la fiction et leurs 
rapports avec l’effort, l’exercice et « l’action 
pure ». 

Avec les comédiens de hTh & co, Garay 
explore ces questions appliquées au langage 
quotidien, en tant que chorégraphie cachée. La 
discussion est sans doute l’une des activités 
les plus proprement humaines et pourtant, les 
discussions, telles qu’on les connaît, ne seront 
bientôt que ruines. 

Cocooning tente d’observer le présent à la façon 
d’une fouille archéologique, et par conséquent 
de faire du futur une fiction. Cocooning aborde 
le problème environnemental de façon littéraire 
et métaphorique. L’environnement considéré 
comme construction d’une expérience spatiale 
et physique. Une expérience de danse. 

Tu es le premier artiste invité à travailler 
avec la troupe permanente de hTh : trois 
performers, un créateur numérique et 
musicien que tu ne connaissais pas du tout et 
qui n’ont pas de formation académique comme 
danseurs. Si Rodrigo García a pensé à toi et que 
tu as accepté cette proposition, c’est parce que 
tous deux, vous partagez une vision ample de 
la scène, bien au-delà de ses frontières. Toi qui 
est chorégraphe, qu’entends-tu par arts de la 
scène au XXIe siècle ?
Je l’entends comme une observation, une façon 
de signaler ce qu’on observe de notre relation 
avec la culture, avec la biologie, en définitif, avec 
l’axe « chose / humain » aujourd’hui.

Tes œuvres Maneries et Cencia y fricción se 
fondent sur ce qui se passe au niveau des corps 
des interprètes. Ces corps sont à la fois un 

parc, une ville, un pays concret avec sa langue, 
son histoire, son état d’esprit caractéristique… 
plus qu’un chorégraphe, tu es un cartographe 
ou un historien du corps. Quel lieu occupent les 
performers dans Cocooning et que se passe-t-il 
avec leurs propres corps dans cette pièce ?
C’est d’abord un lieu de co-création, où l’on 
s’exprime et où l’on débat. Peu importe le 
résultat, les performers auront participé aux 
interrogations sur le processus. Ensuite, 
je pense que leurs corps continueront de 
travailler dans cette direction que tu nommes 
cartographie. Ça m’intéresse qu’ils ne soient pas 
danseurs et pourtant faire appel à eux en tant 
que danseurs. On construit également ensemble 
ce qui sera l’atmosphère sonore du projet.

Supposons que nous sommes animistes. 
Est-ce que tu peux faire la différence entre 
le corps et l’âme ou au moins nous expliquer 
comment tu imagines ce binôme philosophique 
présocratique, si bien sûr ça a du sens de 
parler de ça aujourd’hui ?
Je ne fais pas de différence, je pense que tout 
est substance. Une chose n’empêche pas l’autre, 
tout converge vers la complexité. L’idée d’esprit 
me plaît plus que celle d’une âme séparée de 
son corps. J’ai fait une œuvre qui s’appelle 
Activité Mentale.

Un jour de répétition à hTh, tu as demandé 
aux acteurs de travailler avec des pierres qui 
traînaient sur un terrain à côté du théâtre. 
Plusieurs heures plus tard, tu as converti 
ce qui était une poubelle, en une espèce de 
mini-paradis-pour-vivre. Les pierres étaient 
disposées de manière à former un paysage 
hypnotique à petite échelle, rappelant des 
temples. Comment t’es venue cette idée ? 
L’architecture peut nous rendre meilleurs ou 
moins bons ? Chaque homme est-il un temple ? 
Tout travail physique - maçon, danseur - fait de 
nous des dieux au quotidien ? 
Je m’intéresse beaucoup à l’idée d’exercice, de 
travail. Agamben dit que le travail de la vie c’est 
ça, c’est de supporter l’existence. On avait une 
activité en apparence inutile, comme bavarder 

Les 1er et 2 décembre à 20h à hTh (Grammont)
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festival des arts et des écritures cœntempœraines

Du 12 au 22 
janvier 
2016

Montpellier
à hTh (Grammont) 
et au CCN

A l’invitation de Rodrigo García, le Festival actoral 
fait escale à Montpellier du 12 au 22 janvier 2016. 

Fondé sur les écritures contemporaines qu’il 
interroge dans tous les domaines artistiques, 
le Festival actoral, dirigé par Hubert Colas, 

provoque des rencontres inédites et surprenantes 
entre des auteurs, des metteurs en scène, des 

chorégraphes, des acteurs, des plasticiens français 
et internationaux, emblématiques et émergents ; 
au travers d’une programmation de lectures, de 

performances, de mises en espace, de spectacles et 
de concerts. 

Le programme d’actoral montpellier sera disponible en 
décembre 2015

Coproduction Humain trop humain CDN de Montpellier et 
Festival actoral, Marseille.

En collaboration avec I.C.I - centre chorégraphique national de 
Montpellier Languedoc Roussillon.

En partenariat avec La Panacée.

J’aime Marseille, entre autres choses parce qu’il y 
a actoral. Comparée à Montpellier, on pourrait dire 
qu’il s’agit d’une ville plus dangereuse. Et actoral 
fait de Marseille une ville plus dangereuse encore 

à cause du type d’artistes qui y sont produits et 
programmés : ils sont une menace pour ceux qui 
s’aveuglent dans la tradition et résistent (pauvres 

d’eux !) à l’évolution naturelle des arts de la scène. 
Etant donné que hTh ne roule pas sur l’or et que 

les hôtels coûtent un bras, je ne pouvais pas rester 
dormir là-bas, et j’ai passé des nuits et des nuits 

à faire des allers-retours entre Montpellier et 
Marseille, pour ne rien perdre de la dernière 

(et magnifique) édition d’actoral. 
A hTh et au CCN, nous avons pensé que ce serait 

une bonne idée de rapprocher de Montpellier 
ce phénomène marseillais que Hubert Colas a, 
pendant des années, tissé avec soin, jusqu’à ce 

qu’il devienne un festival de référence et, surtout, 
une fête intérieure pour tout esprit libre et assoiffé 

de vérités. 

Rodrigo García 
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De Hanokh Levin (Editions théâtrales)
Mise en scène : David Strosberg

Schitz
Texte français de Laurence 
Sendrowicz
Avec : Brenda Bertin, Bruno 
Vanden Broecke, Jean-Baptiste 
Szezot et Mieke Verdin
Musique : Bruno Vanden Broecke 
et Jean-Baptiste Szezot
Dramaturgie : Hildegard De Vuyst
Scènographie : Michiel Van 
Cauwelaert
Costumes : Lies Van Assche
Production : KVS Bruxelles
Remerciements : Vlaamse 
Gemeenschap, Vlaamse 
Gemeenschapscommissie, 
Brussels Hoofdstedelijk Gewest & 
Stad Brussel

 à
hTh (Grammont)

26   29
JANVIER

durée : 1h30

20
h

Schitz est une farce flamboyante 
et lamentable qui tire à la 
mitraillette sur les valeurs 

d’un monde en déroute : famille, 
argent, patrie. Autour du 

mariage minable et arrangé de 
la fille hideuse d’une famille 

bourgeoise avec un gendre 
prétentieux avide de dépouiller 

le plus rapidement possible 
son beau-père radin, Hanokh 
Levin démonte par l’ironie 
les intérêts dérisoires qui 

traversent jusqu’à la moindre 
de nos relations sociales. 
David Strosberg compose à 

partir de la pièce une mélodie 
cynique et populaire, entre le 

cabaret et le grotesque, où 
la cellule familiale devient 
la caisse de résonnance de 

toutes les maladies incurables 
de nos sociétés en faillite. 
Dans Schitz le rire n’est pas 

libérateur, il est le révélateur 
brutal de la marchandisation 

définitive de nos vies.

Rencontre 
avec l’équipe artistique le 28 janvier 

à l’issue de la représentation

Vendredi 29 janvier : la représentation est 
accessible aux personnes en situation de 
handicap visuel grâce à une audiodescription
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SCHITZ

a ingurgité depuis qu’il se nourrit et il se 
demande où sont passés tous ces aliments, 
qui équivalent selon lui à 600 bœufs. Il y a une 
obsession de l’argent et de la chair. Selon moi, 
cette obsession masque un certain désespoir 
existentiel, elle masque des désirs, des envies 
fragiles d’être aimé. Je trouve que cette pièce 
de 1975 est un miroir très juste de la société 
dans laquelle nous vivons. Et c’est cette idée-là 
aussi que je souhaite défendre dans ma mise 
en scène : ce qui se passe dans cette pièce est 
très choquant, mais très réel aussi. Il ne s’agit 
pas d’une fiction, ni d’une farce, ni de quelque 
chose de strictement extérieur à nous.
Cette famille est le miroir d’une société prise 
dans une spirale mortifère de haine et de 
pouvoir, les individus y sont dépourvus de toute 
conscience morale. Cette société, c’est la nôtre.
Dans cette pièce, écrite par un israélien, la 
guerre rôde. Je pense qu’un auteur d’une 
toute autre nationalité aurait également pu 
écrire cela, rendre compte de cette réalité-là : 
il y a des conflits et ces conflits permettent à 
certaines personnes de s’enrichir. 
Toutes les guerres sont économiques. 
Certaines personnes n’ont aucun scrupule à 
s’enrichir grâce à la guerre. En Belgique, il y a 
une société d’armement qui s’appelle FN, cette 
usine alimente de nombreux conflits dans le 
monde. C’est ainsi. Cela ne les dérange pas.

Et la famille, que dit selon vous, ce texte de la 
famille, de la filiation ?

Dans cette pièce, les personnages cherchent le 
bonheur, mais ce dernier est absent.
La mère rêve de fuir avec un professeur 
américain. La fille elle, rêve de se marier 
et de tuer ses parents. Le père quant à lui, 
retrouve le chemin de ses sentiments envers sa 
femme quand il est près de s’étouffer avec une 
saucisse.
Hanokh Levin désacralise totalement l’idée de 
la famille. Le père, la mère, la fille, sont chacun 
tellement égocentriques que cela ne permet 
pas l’existence de ce qu’on pourrait appeler un 
microcosme familial. L’idée selon laquelle en 
famille on serait là les uns pour les autres est 
totalement mise à mal. La famille n’existe pas, 

seul le besoin d’argent ou la satisfaction de 
besoins autres existe.
La dimension de la famille comme celle de 
l’amour sont déconstruites, détruites. Rien 
n’échappe, rien n’est sauvé. Et cela fait rire. 
Le constat est très noir, mais il produit un effet 
comique. Kurt Tucholsky disait : « L’humour, 
c’est quand on rit quand même ».
C’est l’effet que produit ce texte.

Comment qualifieriez-vous l’écriture de 
Hanokh Levin ?

Hanokh Levin est pour moi un virtuose de 
l’écriture. Je qualifie son écriture d’écriture 
mathématique. Ce que je veux dire par là, c’est 
qu’il est extrêmement précis : musicalement, 
au niveau du souffle, des respirations, du 
rythme. Par exemple, on ne peut absolument 
pas confondre, dans la pièce, les passages 
chantés avec les passages dits. Tout est très 
calculé, très précis. Pour les acteurs, c’est 
jouissif, il a une musicalité qui facilite la 
direction d’acteur.
On est, avec Levin, dans un théâtre de 
l’immédiateté, dans lequel les personnages, les 
acteurs se répondent tout de suite, ce qui n’est 
pas le cas chez Tchekhov ou chez Ibsen par 
exemple. Chez Levin, il n’y a pas de silences 
rythmiques, pas de silences d’intention car tout 
ce qui est pensé est dit. Tout se passe comme 
si les pensées parlaient. Il ne s’agit donc pas 
du tout d’une pièce à tiroirs, à secrets, ni d’une 
pièce psychologique. Dans Schitz, on est dans 
le bestial, les mots frappent, sont très coriaces. 
Et il ne s’agit pas pour autant d’un oratorio, 
ce théâtre est un théâtre physique, une pièce 
pour des corps, sur des corps, avec des corps. 
Les acteurs ont une vraie et belle liberté 
énergétique, physique.
Si je devais faire des comparaisons, je dirais 
que pour la musicalité, Hanokh Levin se 
rapproche de Thomas Bernhard, et que pour ce 
qui concerne les personnages, il serait plutôt 
du côté de Werner Schwab.

David Strosberg, entretien réalisé par Stéphanie Chaillou

Comment est né ce projet de mise en scène de 
Schitz ?

Pour ma première mise en scène en 2000, j’ai 
monté L’Enfant rêve de Hanokh Levin au Théâtre 
Varia. J’avais découvert ce texte et cet auteur 
en assistant à une lecture à Paris. Ensuite, j’ai 
poursuivi ma lecture de l’œuvre de Levin et, au 
fil de la parution des traductions, j’ai découvert 
Schitz, ce devait être en 2002 ou 2003. Mon 
désir de monter ce texte a été immédiat, très 
évident, je l’ai proposé au KVS et l’aventure a 
commencé.
Schitz appartient à la catégorie des « pièces 
politiques » de Levin, alors que L’enfant rêve 
faisait partie des « pièces mythologiques ». 
Chez Levin, l’écriture est très différente selon 
les pièces, même si l’on reconnaît que l’on a 
affaire à un seul et même auteur. Et je trouve 
cela extrêmement riche. Cela ouvre des 
perspectives de travail multiples.
Schitz est une pièce centrée sur la maison, 
l’intérieur, c’est une pièce familiale. Elle a 
bien sûr une vraie dimension politique, mais 
au premier abord, le contexte est bien celui-
ci : une famille, chez elle, qui vit, qui parle. 
Alors que dans L’Enfant rêve, l’univers est 
plus baroque, il y a un plus grand nombre 
de personnages, on y évoque des rêves, un 
messie, l’exil.

Outrancier, excessif, irrévérencieux, 
burlesque, cruel, tragique, tels sont les 
adjectifs auxquels on pense en lisant Schitz. 
Comment mettre en scène un tel texte ? Quels 
ont été vos choix ?

La question de la caricature est tellement 
appuyée dans l’écriture de cette pièce que mon 
enjeu a été précisément de ne pas l’amplifier, 
de rester le plus possible sincère, sobre.
Ayant déjà assisté à des mises en scène 
de Schitz qui jouaient au contraire sur un 
jeu et des costumes caricaturaux, j’ai pu 
mesurer combien ces choix éloignaient les 
personnages de nous, combien on pouvait 
rater alors la dimension proprement humaine 
de ces personnages et ce qui les relie à 
nous. Selon moi, les thèmes évoqués par ce 

texte ne sont pas caricaturaux, et ma mise 
en scène vise à rendre perceptible la part de 
fragilité, de sincérité que contiennent aussi ces 
personnages. Je souhaite que tout le monde 
puisse se reconnaître en eux.
L’un de mes premiers choix de mise en scène a 
été de rendre obèse toute la famille. 
Dans le texte, seul la fille qui cherche à se 
marier est grosse. J’ai souhaité que tous 
le soient. Cela a été une décision assez 
instinctive. J’ai ensuite choisi de recourir à 
des techniques assez chères mais efficaces 
(au niveau des costumes) pour que l’illusion 
soit parfaite : les comédiens ne sont pas 
déguisés en gros, ils ont vraiment l’air 
d’être gros. Ce fut notre plus gros poste en 
termes d’investissement scénographique. La 
scénographie pour le reste est très simple, elle 
se compose de 4 chaises et d’une guitare. Et 
quand ils entrent en scène, ces 3 comédiens 
gros, le père, la mère et la fille, le public rit, 
mais d’un rire gêné. Comme s’ils riaient non 
pas d’une farce jouée (là le rire pourrait être 
franc), mais de quelque chose de plus réel, 
d’une obésité réelle, non factice.
Notre travail sur le plateau a vraiment été 
guidé par un souci de sobriété, de sincérité : ne 
pas crier, ne pas sur-jouer, éviter les artifices. 
Pour les passages chantés par exemple, 
nous avons choisi de les faire a capela et 
accompagnés par une guitare, quelque chose 
de très simple, d’immédiat. La musique a été 
composée par deux des comédiens.

Dans cette pièce, les personnages ont des 
rapports extrêmement directs, cruels, 
violents, il est question d’argent, de 
nourriture, les corps sont évoqués crûment 
dans leurs besoins, on pourrait dire qu’on est 
à ras du sexe et de la saucisse, qu’en dites-vous ? 
Qu’est-ce qui vous a intéressé là-dedans ?

La seule valeur qui traverse la pièce est celle 
de la rentabilité. Le père, Schitz, dit à un 
moment dans la pièce qu’il faudrait pouvoir 
capitaliser le sommeil et le repos. Tout est 
chiffré, le souci du gain a complètement 
remplacé les sentiments. Schitz, toujours, 
évoque à un moment la somme de ce qu’il 

Du 26 au 29 janvier à 20h à hTh (Grammont)
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Hate Radio
Texte & mise en scène : Milo Rau

une production IIPM-International Institute of Political Murder

avec : live : Afazali Dewaele, Sébastien 
Foucault, Diogène Ntarindwa, Bwanga 
Pilipili, vidéo : Estelle Marion, Nancy Nkusi 

dramaturgie & production : 
Jens Dietrich 

scénographie & costumes : 
Anton Lukas 

vidéo : Marcel Bächtiger 

son : Jens Baudisch 

assistanat à la mise en scène : 
Mascha Euchner-Martinez 

production : IIPM-International Institute of 
Political Murder, Berlin / Zurich 

coproductions : Hauptstadtkulturfonds 
Berlin, le Migros-Kulturprozent Schweiz, 
Pro Helvetia – Schweizer Kulturstiftung, 
le Kulturamt St. Gallen, le Kunsthaus 
Bregenz, le Ernst Göhner Stiftung, le HAU 
Berlin, le Schlachthaus Theater Bern, le 
Beursschouwburg Bruxelles, le migros 
museum für gegenwartskunst Zurich, 
la Kaserne Bâle, le Südpol Lucerne, 
le Verbrecher Verlag Berlin, le Kigali 
Genocide Memorial Centre. 

avec le soutien de : Kulturelles.bl (Basel), 
Amt für Kultur Luzern, le Goethe-
Institut Bruxelles, le Goethe-Institut 
Johannesburg, Brussel Airlines, Spacial 
Solutions, la Commission Nationale 
de Lutte contre le Génocide (CNLG), le 
Deutscher Entwicklungsdienst (DED), 
Contact FM Kigali et IBUKA Rwanda, la 
Hochschule der Künste Berne (HKB), la 
fondation Friede Springer Stiftung.

Milo Rau crée des spectacles chocs 
en travaillant sur des événements 

politiques violents issus de 
l’Histoire récente. Avec Hate 

Radio, il présente, avec rigueur 
et intelligence, un « théâtre du 

réel » saisissant. Dans un cube de 
verre est reconstitué le studio 
de la Radio des Mille Collines 
(RTLM), rouage de la mécanique 
génocidaire mise en place au 
Rwanda en 1993-94. L’hyper 

réalisme de Hate Radio tient à 
son dispositif immersif, chaque 
spectateur est aussi auditeur, 
muni d’un transistor et d’un 

casque, il écoute l’émission qui 
se déroule en direct au plateau. 
Milo Rau montre avec cette pièce, 
éminemment politique, comment les 

mots peuvent tuer.

16   19
février

20
h

spectacle en 
français et en 
kinyarwanda 
surtitré en 
français à

hTh (Grammont)durée : 1h45

Rencontre 
avec l’équipe artistique le 18 février 

à l’issue de la représentation

Conférence 
de Lucie Kempf 

le 17 février à 12h45 à La Panacée
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HATE RADIO

cette radio, qui devient plus post-moderne. 
Je qualifierais notre démarche de naturaliste, 
plutôt que documentaire. Nous sommes 
également loin du théâtre brechtien, car nous 
n’établissons aucune distance.

Que se passait-il concrètement à la RTLM ?

C’était une radio interactive : les auditeurs 
appelaient et parlaient de la musique qu’ils 
écoutaient. Puis, il y avait, par moments, 
des discours qui appelaient directement 
au meurtre. Mais cette radio gardait une 
démarche d’information généraliste, avec des 
reportages sur le Tour de France, par exemple. 
C’est cette ambiguïté qui m’a particulièrement 
intéressé. Lorsque nous avons joué à Kigali, 
des spectateurs m’ont dit : « C’était exactement 
comme ça, mais vous avez oublié Mireille 
Mathieu ! »

Nous avons donc rajouté l’une de ses chansons.

Vos comédiens ont-ils vécu les événements 
tragiques dont il est question ?

Diogène Ntarindwa était engagé dans les 
troupes du Front patriotique rwandais, mais 
il écoutait aussi RTLM et se souvient bien 
des émissions de Kantano Habimana qu’il 
interprète dans la pièce. Et Nancy Nkusi, qui 
joue Valérie Bemereki, avait huit ans au début 
des événements et a fui avec ses parents. 
Sujet tabou, sa famille n’évoquait jamais ces 
violences. Elle a découvert leur réalité tragique 
lors de notre travail et est revenue au Rwanda 
pour jouer la pièce.

Les animateurs de la RTLM détournaient-ils le 
sens premier des mots qu’ils employaient ?

C’est la raison pour laquelle les juges, lors 
des procès, ont fait appel à de très nombreux 
experts en linguistique. La langue rwandaise 
est très complexe et utilise beaucoup de 
métaphores. Ainsi, quand les journalistes 
disaient « libérer », les auditeurs entendaient 
« torturer », « travailler » pour « tuer ». Les 
linguistes ont donc composé un dictionnaire de 
métaphores utilisées par les génocidaires. (…)

Selon vous, qu’est-ce que le théâtre 
peut apporter de plus, par rapport aux 
films documentaires et aux témoignages 
enregistrés ?

Ce qui m’intéresse, c’est de montrer ce que 
personne ne voit vraiment. Avec Hate Radio, 
c’était le studio et le quotidien des animateurs. 
Il s’agissait de révéler la banalité du génocide 
à travers le travail quotidien des animateurs et 
journalistes.

On les voit s’amuser et boire une bière, tandis 
que les cadavres s’amoncellent hors du 
studio. Le théâtre permet de montrer la face 
cachée. Par ailleurs, il permet de s’adresser à 
chacun. Dans notre pièce, le spectateur écoute 
l’émission à travers un casque individuel, 
qu’il peut retirer à son gré. Nous avons en 
effet souhaité le placer dans la position d’un 
auditeur de radio.

On parle donc à chaque spectateur, tout en lui 
laissant la possibilité de se soustraire à notre 
propos. Au théâtre, nous ne sommes jamais 
dans un rêve : nous sommes toujours réveillés.

Milo Rau, propos recueillis par Jean-François Perrier, 
Festival d’Avignon,  extraits

A
u cours des mois d’avril, de mai et 
de juin 1994, on estime qu’entre 
800 000 et 1 million de personnes 
appartenant à la minorité Tutsi ainsi 
que des milliers de Hutu modérés 

sont assassinés au Rwanda. 

Bien avant les “100 jours”, la station de radio 
la plus populaire du pays, la “Radio-Télévision 
Libre des Mille Collines” (RTLM) a pratiqué, 
quotidiennement, avec des techniques 
innovantes, un véritable lavage de cerveau 
chez ses auditeurs. La programmation mêlait 
à la musique pop, aux reportages sportifs, des 
pamphlets politiques et des appels explicites 
au meurtre. Le studio de RTLM est ainsi 
devenu en quelques mois, un laboratoire de 
propagation d’idées racistes, égrenées au 
milieu d’émissions de divertissement. 

Pourquoi avez-vous choisi de reconstituer 
un studio de radio pour aborder le génocide 
rwandais ?

Si le prologue et l’épilogue de Hate Radio sont 
composés de témoignages, il est vrai que le 
cœur de notre projet était de reconstituer une 
émission imaginaire dans le studio de la Radio-
Télévision Libre des Mille Collines, qui émettait 
à Kigali avant et pendant le génocide. Cette 
émission n’a jamais existé telle que nous la 
présentons, mais nous avons repris des extraits 
d’émissions bien réelles qui se sont déroulées 
à cette époque. Quand on m’a demandé, il 
y a cinq ans, de travailler sur le génocide 
rwandais, j’ai lu toutes sortes de documents et 
j’ai très vite réalisé que je ne parviendrais pas 
à « fictionner » une réalité aussi forte. Je me 
suis alors souvenu de l’histoire de la Radio-
Télévision Libre des Mille Collines (RTLM) et 
de l’un de ses animateurs vedettes, Georges 
Ruggiu, le seul Blanc qui travaillait dans cette 
radio, après être arrivé par hasard au Rwanda.

L’un des animateurs était donc d’origine belge ?

Tout à fait. Il était en conséquence un alibi 
pour donner de la légitimité à cette radio, en 
en gommant son identité communautariste, 

celle des Hutus du Rwanda. En travaillant sur 
les archives de cette radio, j’ai, par ailleurs, 
réalisé que j’avais dix-sept ans lorsque le 
génocide s’est déroulé et que j’écoutais en 
Suisse la même musique que celle diffusée sur 
les antennes de la RTLM. Les futurs assassins 
avaient donc à peu près le même âge que moi, 
la majorité ayant entre seize et vingt-cinq ans. 
Ils écoutaient cette radio parce qu’on y passait 
la meilleure musique en provenance du Congo 
et, plus largement, du continent africain, dans 
une étonnante décontraction et une ambiance 
tout à fait joyeuse. C’est ce rire du bourreau 
qui allait devenir le nucléus de mon projet pour 
raconter cette histoire complexe.

Avez-vous rencontré les animateurs de la 
RTLM qui sont maintenant emprisonnés ?

Oui. Nous nous sommes rendus au Rwanda 
pour consulter et étudier les archives du 
Tribunal pénal international pour le Rwanda, 
qui a jugé les responsables du génocide. Nous 
avons ainsi eu accès aux procès-verbaux du 
jugement des animateurs de la radio et avons, 
ensuite, rencontré la présentatrice la plus 
connue, Valérie Bemeriki, qui a été condamnée 
à la prison à vie.

Vous avez reconstitué très précisément leur 
studio d’enregistrement et vous avez travaillé 
à partir d’archives sonores de la radio. Votre 
théâtre relève-t-il du documentaire ?

Je ne crois pas que mon théâtre soit un 
théâtre documentaire. J’ai en effet utilisé des 
documents existants, mais j’ai condensé tous 
ces matériaux en une seule émission. Cela 
ne correspond donc pas à la réalité. Comme 
pour mes spectacles précédents, j’ai écrit une 
histoire, un script que nous jouons maintenant 
sur scène. Les paroles dites par les comédiens 
ont toutes été dites : je n’ai rien inventé. 
Sauf que ce ne sont pas obligatoirement les 
personnages figurant dans la pièce qui ont 
prononcé les mots que j’utilise. Il y avait une 
dizaine d’animateurs-journalistes à la RTLM et 
je n’en ai conservé que quatre pour concevoir 
mon spectacle. Nous avons aussi modernisé 

Du 16 au 19 février à 20h à hTh (Grammont)
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Oh Nuits 
d Ýoung ! 

7   13
MARS

!

A
près le spectacle Cour d’honneur 
pour la scène éponyme au Festival 
d’Avignon en 2013, Jérôme Bel 
s’engage dans la création d’une 
série de pièces rassemblées sous le 

titre générique de Gala.

Le projet met sur scène un groupe d’une 
vingtaine de personnes. Des danseurs et 
des acteurs professionnels, mais aussi des 
amateurs (enfants, handicapés, adolescents, 
retraités) sont réunis localement pour le 
spectacle. L’enjeu est de faire coexister 
sur scène des individus aux cultures et aux 
esthétiques très diverses. C’est en mettant en 
valeur la singularité de chacun et le partage 
de leurs savoirs propres que cette coexistence 
désirée peut se révéler fructueuse et joyeuse.

Gala célèbre le désir de spectacle, partagé très 
largement, bien au-delà des seuls praticiens. 
Dans une forme qui pourrait rappeler le 
gala de fin d’année par la sincérité, le 
surinvestissement et parfois l’amateurisme de 
ses participants, le projet questionne la culture 
du spectacle, et la façon dont elle s’est déposée 
dans nos corps et nos imaginaires.

Il s’appuie sur la capacité de chacun à se 
représenter et à s’approprier des figures 
de danse ou de théâtre appartenant à une 
culture commune. On pourrait résumer le 
projet à la citation de Samuel Beckett : “Try 
again, Fail again, Fail better”. Car il ne s’agit 
pas ici d’atteindre l’excellence, la virtuosité, 
mais de faire au mieux avec les moyens à sa 
disposition.

 à
hTh (Grammont)

« Oh Nuits d´Young ! Vous m´avez 
causé beaucoup de migraines »

 écrit Lautréamont (Poésies) au milieu du 
XIXe, avant de s’éteindre à 24 ans. 

Et qu’en est-il du mal de crâne des 
adolescents d’aujourd’hui, qui vivent 
ici et maintenant dans le fratricide 

XXIe siècle, cette poubelle ensoleillée 
archipleine d’informations remixées et 

d’édifices qui tombent en lambeaux ?

Migraines de jeunesse, oui, bien sûr… mal 
de crâne et de cœur – que ça te plaise ou 
non – sont les compagnons d’une étape de 

la vie où tu doutes. 

Essai-erreur, sexualité, inimitié, soif de 
connaître et déceptions font de tout être 
humain adolescent un jeune chien en mal 

d’affection et de savoir, déambulant dans 
les rues en bande.

Rodrigo García

UN FeStIVAL ADOLeSceNt POur tOuS LeS PubLIcS
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9   12
MARS

On N’a qu’une vie, 
dans laquelle 

je veux du temps 
pour me construire 

et me détruire 
Conception, direction artistique, espace scénique et lumières : 

Ana Borralho et João Galante

 à
hTh (Grammont)durée : 1h20

21
h

Texte original : Pablo Fidalgo Lareo
Musique originale : Coolgate et Pedro Augusto
Sonoplastie : Pedro Augusto 
Performers : un groupe de jeunes amateurs 
de la région 

Production : casaBranca
Co-production – écriture du texte original : 
Culturgest/projecto Panos- palcos novos 
palavras novas

Dans On n’a qu’une vie…, comme 
pour Atlas ou Allez mourir 
plus loin, Ana Borralho et João 
Galante travaillent avec des 
participants non professionnels, 
des adolescents en l’occurrence. 
Ici encore, l’intérêt est de 
rapprocher l’espace artistique 
de l’espace social. Cette 
pièce, ancrée dans une période 
de crises qui nous conduit 
à repenser notre façon de 
vivre en société, propose une 
réflexion sur les perspectives 
et les rêves possibles pour la 
jeunesse. 

F
ace au public, des adolescents se 
proposent de parler de la signification 
– ou de ce qu’ils croient être la 
signification – de l’expression “être 
libre”. Ayant devant eux un avenir qui 

ne garantit plus les vieilles règles d’un système 
politique et social moribond, ils réclament un 
futur totalement ouvert.

A partir du texte original de Pablo Fidalgo 
Lareo, ces jeunes veulent avaler le monde, le 
mastiquer et le régurgiter. Mais ce processus 

requiert un venin, un venin sous forme de mots 
pour penser la désorganisation du monde. 

Il s’agit aussi d’interroger une société qui 
continue de croire que n’importe quel travail 
vaut mieux que de ne pas en avoir, puisque la 
consommation ne doit jamais s’arrêter…

Oh Nuits d’Young ! 
du 7 au 13 mars à hTh (Grammont)

Programme

Des spectacles
Oh Nuits d’Young ! propose 
trois spectacles d’artistes 
français et étrangers qui 
mettent en scène des 
adolescents :
. On n’a qu’une vie, dans 
laquelle je veux du temps 
pour me construire et me 
détruire d’Ana Borralho et 
João Galante
. Woe d’Edit Kaldor
. Pour Ethan de Mickaël 
Phelippeau 

Des films
En partenariat avec le 
Cinéma Diagonal, Oh Nuits 
d’Young ! vous invite à deux 
rendez-vous cinéma. Deux 
projections sur le thème 
de l’adolescence (peut-
être en avant-première !), 
suivies de débats avec 
les réalisateurs(trices), 
les organisateurs d’Oh 
Nuits Young ! et d’autres 
intervenants.
Lundi 7 mars à 20h00 au 
Diagonal
Mercredi 9 mars à 16h00 
au Diagonal
Nous vous indiquerons les 
films choisis deux mois 
avant les séances afin de 
pouvoir coller à l’actualité 
cinématographique.
Diagonal Cinémas – 5, rue 
de Verdun Montpellier

Des ateliers
Atelier de graphisme/
dessin «VHS»
Le workshop «VHS» 
encadré par hTh et Nils 
Bertho propose aux kids de 
dessiner directement sur 
les boîtiers de cassettes 
vidéos VHS (objet culte des 
années 90 - 2000). Pour 
cela, une grande collection 
de boîtiers de cassettes 
sera mis à disposition, 
ainsi qu’un large choix 
d’outils (feutres, poscas, 
collages...). Une exposition 
réunira toutes les pièces 
réalisées durant le 
workshop.

Atelier 
«La langue d’où qu’elle 
vienne»
animé par Baptiste 
Brunello
Atelier d’écriture basé sur 
la structuration minimum 
du langage parlé. Se faire 
comprendre et c’est tout. 

Atelier 
«La cuisine du Beat» 
animé par DJ LUHJE
Atelier de création d’une 
boucle rythmique ou d’un 
beat sur lequel chacun 
posera sa voix et son texte. 
Le beat sera produit à 
partir de samples et d’un 
séquenceur logiciel type FL 
Studio ou Ableton Live.

Les textes auront été écrits 
lors de l’atelier «La langue 
d’où qu’elle vienne» avec 
Baptiste Brunello. Les 
morceaux seront ensuite 
exportés et diffusés lors de 
la fête d’Oh Nuits d’Young !

Atelier Théâtre robotique 
animé par Daniel Romero
Toute la saison, un groupe 
d’adolescents va s’initier 
à la robotique à partir des 
arts de la scène.
Dans le cadre de la fête 
d’Oh Nuits d’Young ! nous 
pourrons voir ce qu’ils 
fabriquent.
Plus d’info cf p. 71

Pour dates des ateliers, 
inscriptions, et plus d’info : 
service des publics 
04 67 99 25 12/13
relationspubliques@
humaintrophumain.fr

Une Fête
le samedi 12 mars à 
hTh à partir de 22h, 
présentations des ateliers 
et concert électro !

Rencontre 
avec l’équipe artistique le 10 mars 

à l’issue de la représentation
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13
MARS POUR 

ETHAN
Pièce chorégraphique de 

Mickaël Phelippeau

 à
hTh (Grammont)durée : 55mn

16
  h

Interprète : Ethan Cabon 
Installation : Constantin Alexandrakis 
Lumière : Anthony Merlaud 
Regard extérieur : Marcela Santander Corvalàn 
Production, diffusion, administration : Bureau 
Cassiopée – Isabelle Morel et Manon Crochemore 
Remerciements : Mauricette Bernier-Pelleter, Eve 
Cabon, Hervé Cabon, Maud Cabon, Chloé Ferrand, 
Denise Morin, Florent Nicoud, Huguette Prigent, 
Jean-Claude Prigent 
Production déléguée : La bi-p
Coproduction : À DOMICILE, résidence d’artiste, 
Guissény, Bretagne ; Théâtre Brétigny, scène 
conventionnée du Val d’Orge 
Avec le soutien du Quartz, scène nationale de Brest 
 « Le danseur s’appelle Ethan. Il a 15 

ans. Je le connais depuis 5 ans. Je l’ai 
vu danser, je l’ai entendu chanter. Il 
m’a ému. Il a en lui cette fragilité et 
cette innocence des jeunes de son âge 

mêlées à une puissance digne d’un cheval 
planté dans le sol. 

Il sera question avec lui d’aborder 
ce moment de la vie qu’est 

l’adolescence, ce moment où le 
corps connaît probablement les plus 
grands changements, les plus grands 

bouleversements, ce moment de transition 
entre l’enfance et l’âge adulte. » 

Mickaël Phelippeau

M
ickaël Phelippeau a initié une 
démarche intitulée bi-portrait 
il y a quelques années, un désir 
« d’aller vers », « un prétexte 
à la rencontre ». A l’origine, le 

bi-portrait est photographique. Mais depuis 
2008 il se décline en version dansée. 

« Les bi-portraits de Mickaël Phelippeau 
sont parmi les plus beaux objets 
chorégraphiques des dernières années. Il fait 
émerger des individualités saisissantes, qu’il 
déplace autant qu’il les observe… 

Aujourd’hui, le chorégraphe présente Pour 
Ethan, avec un jeune garçon de quinze 
ans. Le dispositif permet à ce dernier de 
s’exposer, avec autant de pudeur que de 
puissance. Mais Mickaël Phelippeau, qui 
le rejoint sur le plateau, s’expose lui aussi 
dans ce rapport à la grâce juvénile de son 
partenaire. Et nous embarque dans cette 
plongée vers un âge fondateur : l’adolescent 
nous parle de nous, renvoyant chacun à son 
fonds de doutes et de rêves. » 

Marie Chavanieux, La Terrasse, juin 2014 

« Adolescent, déjà bien grand de taille, 
Ethan Cabon balance en scène une 
personnalité corporelle contradictoire, 
propre à son âge : quelque chose d’entier 
et incisif, tout sauf mièvre ou inconsistant, 
mais quelque chose de non terminé à la 
fois, encore un peu schématique, avec un 
reste de fragilité. Il s’en tire à merveille, 
entre des jeux souvent gaillardement 
inspirés du souffle alerte du sport, et bribes 
de récits et points de vue sur le monde. »
Gérard Mayen, Danser canal historique, 1 avril 2014

9   11
MARS WOE

Conception et direction : 

Edit Kaldor

spectacle 
en anglais 
surtitré

 à
hTh (Grammont)durée : 1h15

19
  h

Performeurs : Tirza Gevers, Kobbe Koopman, 
David de Lange
Texte : Edit Kaldor, Karmenlara Ely et les 
performeurs
Assistant artistique : Jurrien van Rheenen
Conseil dramaturgie : Camilla Eeg-Tverbakk, 
Nicola Unger
Lumière et technique : Ingeborg Slaats
Conseil numérique : Tony Schuite
Production : Stichting Kata / Edit Kaldor
Coproduction : Hebbel am Ufer, Berlin ; Teatro 
Maria Matos, Lisbonne et STUK, Leuven It
Avec le soutien de la Ville d’Amsterdam, Dutch 
Performing Arts Fund, Amsterdam Arts Fund, SNS 
Reaal Fund, et the House on Fire European network

Comment raconter une 
violence subie pendant 

l’enfance ? A quel point 
peut-on comprendre 

l’expérience de l’autre ? 
Ces questions sont aussi 

celles que se posent, devant 
nous, les interprètes âgés 

de 16 et 17 ans de Woe. Edit 
Kaldor leur laisse l’espace 
d’être eux-mêmes. Et dirige 

avec finesse un spectacle 
d’une grande sensibilité 

sur ce que la maltraitance 
provoque sur l’être humain.

Edit Kaldor combine des formes peu 
fréquentes au théâtre. Elle mêle dans 
ses pièces la fiction et le documentaire. 
Elle travaille essentiellement avec des 
amateurs et intègre souvent différents 
supports numériques de façon à la fois 
simple et sophistiquée.

Son travail repose sur une approche 
singulière des thèmes existentiels.

Rencontre 
avec l’équipe artistique le 10 mars 

à l’issue de la représentation

T
rois adolescents font face au public 
et s’adressent à lui sans détours. Ils 
veulent parler de quelque chose mais 
n’ont pas les mots pour le dire.

Ils guident les spectateurs à travers 
les souvenirs de leur propre jeunesse, et 
petit à petit les habituelles représentations 
de l’enfance laissent place à des images 
liées à l’expérience de l’abandon ou de la 
maltraitance. Les jeunes gens nous plongent 
dans l’introspection, nous font naviguer 
entre des expériences subjectives faites 
de fantasmes, de rêves, et des précisions 

scientifiques sur ce qui se passe dans le corps 
et le cerveau au moment où violence est faite. 
«  Ils ne jouent pas vraiment pour nous, mais 
plutôt avec nous. Et avec notre imagination. 
Ils ne cherchent pas à susciter la pitié. Mais 
ils parviennent à toucher des nerfs que nous 
pensions être d’acier. 
Les adolescents retiennent les spectateurs avec 
poigne, pour les relâcher tout de suite après, 
presque avec légèreté. Ce Woe est vraiment une 
expérience puissante. »

Loek Zonneveld, De Groene Amsterdammer 

Rencontre 
avec l’équipe artistique le 13 mars 

à l’issue de la représentation
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GALA
Conception et mise en scène : 

Jérôme Bel

Assisté de: Maxime Kurvers 

De et avec : en cours de distribution

Production : R.B. Jérôme Bel

Coproduction : Dance Umbrella (Londres), 
TheaterWorks Singapore/72-13, 
KunstenFestivaldesArts (Bruxelles), Tanzquartier 
Wien, Nanterre-Amandiers Centre Dramatique 
National, Festival d’Automne à Paris, Theater 
Chur (Chur) et TAK Theater Liechtenstein 
(Schaan) - TanzPlan Ost, Fondazione La Biennale 
di Venezia, Théâtre de la Ville (Paris), HAU 
Hebbel am Ufer (Berlin), BIT Teatergarasjen 
(Bergen), La Commune Centre dramatique 
national d’Aubervilliers, Tanzhaus nrw 
(Düsseldorf), House on Fire avec le soutien du 
programme culturel de l’Union Européenne

Avec le soutien du Centre National de la Danse 
(Paris) et de la Ménagerie de Verre dans le cadre 
du Studiolab (Paris) pour la mise à disposition de 
leurs espaces de répétitions

Remerciements à Boris Charmatz, Maguy Marin, 
Jeanne Balibar, et aux partenaires et participants 
des ateliers danse et voix.

A
près le spectacle Cour d’honneur 
pour la scène éponyme au Festival 
d’Avignon en 2013, Jérôme Bel 
s’engage dans la création d’une 
série de pièces rassemblées sous le 

titre générique de Gala.

Le projet met sur scène un groupe d’une 
vingtaine de personnes. Des danseurs et 
des acteurs professionnels, mais aussi des 
amateurs (enfants, handicapés, adolescents, 
retraités) sont réunis localement pour le 
spectacle. L’enjeu est de faire coexister 
sur scène des individus aux cultures et aux 
esthétiques très diverses. C’est en mettant en 
valeur la singularité de chacun et le partage 
de leurs savoirs propres que cette coexistence 
désirée peut se révéler fructueuse et joyeuse.

Gala célèbre le désir de spectacle, partagé très 
largement, bien au-delà des seuls praticiens. 
Dans une forme qui pourrait rappeler le 
gala de fin d’année par la sincérité, le 
surinvestissement et parfois l’amateurisme de 
ses participants, le projet questionne la culture 
du spectacle, et la façon dont elle s’est déposée 
dans nos corps et nos imaginaires.

Il s’appuie sur la capacité de chacun à se 
représenter et à s’approprier des figures 
de danse ou de théâtre appartenant à une 
culture commune. On pourrait résumer le 
projet à la citation de Samuel Beckett : “Try 
again, Fail again, Fail better”. Car il ne s’agit 
pas ici d’atteindre l’excellence, la virtuosité, 
mais de faire au mieux avec les moyens à sa 
disposition.

« D’où me vient cette passion 
pour le théâtre ? Je sais – après 

avoir fait des films, travaillé 
dans des musées – que le théâtre 
est le lieu qui me convient, où 
je me sens le mieux, où je suis 
à ma place. J’ai essayé de voir 

ce qui avait pu faire événement 
pour moi ; j’ai cherché dans 

l’enfance une expérience décisive. 
Et récemment je me suis aperçu 
que c’était le gala de danse de 
ma sœur : ces galas où l’on voit 

des enfants rangés par classe 
d’âge dansant comme ils le 

peuvent.... Il y a une dimension 
de célébration, qui est due aux 
amateurs, qui m’ont amené vers 
leur intérêt pour la danse. »

Jérôme Bel

au
Théâtre Jean-Claude 
Carrière  

15   16
MARS

durée sous 
réserve : 1h30

20
h

Conférence 
de Jérôme Bel le 16 mars à 12h45, 

 à La Panacée

spectacle co-accueilli 
avec le domaine 
d’O-domaine 
départemental d’art et 
de culture 
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GALA

Au fond, vous essayez de repartir de 
la danse en tant que « médium », 
en cherchant à souligner ce qu’elle 
transporte plutôt que la façon dont 
elle est effectuée.

La danse comme médium d’une 
expression subjective, c’est ça. 
Qu’est-ce qu’elle révèle, et qu’est-ce 
qu’elle permet à chacun d’entre nous 
d’exprimer. Du coup, tous les gens qui 
me disent « ah mais moi je ne sais pas 
danser », ça m’intéresse beaucoup : 
j’ai tendance à répondre « mais si » ; 
partir de cet impossible là, de ce « je 
ne sais pas danser » pour dépasser 
la notion de jugement. Quelqu’un qui 
« danse mal », dans ma perspective, ça 
dit quelque chose : quelque chose de 
son rapport au corps, de sa culture, de 
son histoire personnelle.  

J’ai appelé cette pièce Gala, parce 
que pour la première fois, j’utilise 
vraiment les ressorts, les outils que le 
spectacle me permet. J’ai utilisé ces 
ressorts pour la première fois avec 
Disabled theater, parce que les acteurs 
handicapés m’y ont poussé, et que 
je les ai laissés faire. Donc j’accepte 
désormais d’utiliser le « pouvoir du 
théâtre » pour les gens qui n’ont 
habituellement pas accès à ces outils, 
qui ne sont pas dans le champ de la 
danse ou du théâtre en position de 
pouvoir. Avec Gala, j’essaie en quelque 
sorte de leur redonner des armes – de 
la musique, des costumes, un public... 

Jérôme Bel, entretien réalisé par Gilles Amalvi 
pour le Festival d’Automne à Paris, extraits

Depuis Disabled Theater et Cour d’honneur, 
votre recherche s’oriente de plus en plus vers 
une analyse du spectacle à partir des corps, 
des individus qui en sont le plus souvent 
exclus. Quels sont les enjeux politiques et 
esthétiques de Gala ?

Le projet Gala émerge d’une recherche, qui a 
eu lieu sur un temps assez long. A l’origine, 
Jeanne Balibar m’avait demandé de venir 
travailler avec elle à Montfermeil et à Clichy-
sous-bois pour accompagner des amateurs. 
Je n’avais jamais fait ça – et il se trouve que 
par ailleurs, je n’enseigne pas. Mais dans ce 
contexte là, j’avais l’impression que c’était 
possible : d’une part parce que Jeanne 
m’apportait tout sur un plateau, et d’autre 
part parce que ça me semblait être un lieu 
favorable pour traiter certains problèmes que 
je ressentais comme une possible limite de 
mon travail. Du coup j’ai sauté sur l’occasion ! 
Nous sommes partis tous les deux organiser 
ces ateliers, qui s’appelaient « ateliers danse 
et voix ». Lors de l’atelier, j’ai rencontré des 
gens – venus là parce qu’ils avaient un intérêt 
pour la danse et le chant – intérêt qui n’était 
d’ailleurs pas très bien défini. Pour ma part, 
je ne savais pas non plus ce que ça allait 
pouvoir donner, et la rencontre de ces « non-
savoirs » a été très riche – très fragile aussi, 
nécessairement. J’ai donc décidé de poursuivre 
et d’en faire un spectacle professionnel – 
réalisé principalement avec des amateurs. 
Gala, en tant que spectacle, vient de cette 
expérience là. 

Ensuite, je me suis très vite aperçu que si 
je ne travaillais qu’avec des amateurs, le 
travail courait le risque d’être lu selon un 
prisme « social ». Qualificatif qui me semble 
réducteur, mon travail est d’abord artistique, 
et conséquemment social et politique. Afin 
d’éviter cette lecture, j’ai pensé qu’il fallait 
inviter des professionnels au spectacle 
afin de d’effacer cette distinction amateur/
professionnel ou social/artistique.

J’avais le sentiment que si Gala pouvait avoir 
un sens, il se devait d’être l’occasion d’un 
rassemblement, non d’une exclusion de qui 
que ce soit. Du coup la distribution réunit des 
gens qui ne sont jamais montés sur scène à 
des gens dont c’est le travail sans la moindre 
distinction.

Lors de l’atelier danse et voix, chacun des 
participants amenait une matière, reliée à un 
contexte personnel, brossant des portraits 
subjectifs. Est-ce que cela forme encore un fil 
dramaturgique dans Gala ? 

Par définition, ce sont des « amateurs » 
donc des gens qui aiment. Amateur ne veut 
pas dire seulement « non-professionnels », 
mais aussi – et il faut que cette dimension 
reste centrale – qui aiment, qui apprécient la 
danse, le spectacle. Du coup, dans la mesure 
où l’objectif n’est pas du tout d’en faire des 
professionnels, la recherche s’est appuyée sur 
ce qu’ils aimaient faire. Je leur ai demandé 
comment ils aimaient danser, quelles étaient 
leurs références, à quoi ils s’identifiaient. 
Est apparue très vite l’idée de danse comme 
culture plutôt que comme art : la culture de la 
danse. Comment des pratiques ou des formes 
savantes créées par des artistes se répandent 
dans la société ? C’est une perspective assez 
passionnante. Je tournais déjà autour de ces 
questions, mais avec Gala, c’est beaucoup 
plus précis. Chacun porte des savoirs – non 
pas chorégraphiques, mais « dansés » - 
savoirs plus ou moins sophistiqués selon les 
personnes. L’enjeu de la pièce, c’est d’éviter 
les jugements. Ce qui est important, c’est ce 
que signifient ces danses : pas leurs qualités 
intrinsèques mais ce qu’elles expriment. 
Sachant que les professionnels aussi bien 
que les non-professionnels sont aliénés à cet 
impératif de qualité, également soumis à la 
règle du « bien faire ».

Les 15 et 16 mars à 20h au Théâtre Jean-Claude Carrière 
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IN MOTION
Music with Changing Parts

de  Philip Glass par Dedalus ensemble 

M
usic with Changing 
Parts est une œuvre 
musicale de Philip Glass 
composée en 1970 pour 
un ensemble concertant. 

Cette composition fait partie des 
œuvres fondatrices de la musique 
minimaliste. Le seul enregistrement 
connu, qui a donné la version 
LP de 1973 et la réédition CD de 
1994, provient d’une interprétation 
effectuée au Martinson Hall - Public 
Theater de New York en 1971. 
C’est lors d’une tournée à travers 
les États-Unis et l’Europe que 
David Bowie et Brian Eno firent la 
découverte de la musique de Glass. 
Le style de cette œuvre influencera 
fortement Brian Eno, lorsqu’il 
composera, avec Robert Fripp, en 
1973, l’album No Pussyfooting 1.

Music with Changing Parts est une 
composition construite sous la 
forme d’une partition ouverte, ce 
qui permettait certaines libertés 
d’interprétation, aussi bien dans la 
distribution des instruments que 
dans la durée.

La recréation de l’œuvre par Dedalus 
favorisera l’approche abstraite de 
la pulsation et un parti-pris qui 
renforcera la prédominance du son 
amplifié pour redonner à l’œuvre sa 
force originelle de transe aux effets 
psycho-acoustiques.

Flûte : Pierre-Stéphane Meugé, Amélie Berson 

Saxophones : Sakina Abdou

Orgues : Denis Chouillet, Barbara Dang

Percussions : Stéphane Garin

Guitare et direction artistique : Didier Aschour

Dedalus est soutenu par la DRAC Languedoc-Roussillon, le 
Conseil Régional Languedoc-Roussillon, le Conseil Général de 
l’Hérault, la Ville de Montpellier, la SPEDIDAM et la SACEM.

18
MARS

20
h

L’excellent ensemble 
Dedalus, ardent 

promoteur en France de 
la musique contemporaine 

expérimentale nord-
américaine notamment, 
fait entendre ici une 
pièce rare de Philip 
Glass : Music with 

Changing Parts. 

 à
hTh (Grammont)durée : 1h

Fondé en 1996 par Didier Aschour, Dedalus est un ensemble de musique contemporaine établi 
à Montpellier depuis 2011.

Son répertoire est basé sur les partitions à instrumentation libre issues de la musique 
contemporaine expérimentale des années 60 à nos jours. L’ensemble se produit en Europe et 
aux Etats-Unis, notamment aux Instants Chavirés (Montreuil), à Roulette (NYC), et dans des 
festivals comme Music We’d Like to Hear (Londres), Sonorités (Montpellier), Musique Action 
(Vandoeuvre-lès-Nancy), Angelica (Bologne), Elektricity (Reims).
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Antoine et 
Cléopâtre

deTiago Rodrigues

22   25
MARS

 
durée : 1h10

20
h

spectacle en 
portugais 
surtitré

 à
hTh (Grammont)

Rencontre 
avec l’équipe artistique le 23 mars 

à l’issue de la représentation

Texte : Tiago Rodrigues, 
avec des citations d’Antoine et Cléopâtre de William 
Shakespeare (traduction de Jean-Michel Déprats) 
Mise en scène : Tiago Rodrigues 
Interprétation : Sofia Dias et Vítor Roriz
Scénographie : Ângela Rocha 
Costumes : Ângela Rocha et Magda Bizarro 
Musique : extraits de la bande originale du film 
«Cléopâtre» (1963), composée par Alex North 
Création lumière : Nuno Meira 
Collaboration artistique : Maria João Serrão 
et Thomas Walgrave 

Production : Teatro Nacional D. Maria II (après une 
création originale de la compagnie Mundo Perfeito)

Co-production : Centro Cultural de Belém (PT), Centro 
Cultural Vila Flôr (PT) et Temps d’Images (PT)

Spectacle créé avec le soutien du Governo de Portugal 
| DGArtes 

Résidence artistique : Teatro do Campo Alegre (PT), 
Teatro Nacional São João (PT) et Alkantara (PT)
Soutien : Museu de Marinha (PT) 

Mundo Perfeito est une compagnie résidant à Alkantara 
(Portugal) et associée à O Espaço do Tempo. 

Tiago Rodrigues, nouveau 
directeur du Théâtre National 

de Lisbonne Dona Maria II, 
est un jeune artiste qui a 
souvent collaboré avec tg 

Stan et Rabih Mroué.
Il écrit et dirige ici les 
danseurs-comédiens Vítor 

Roriz et Sofia Dias pour une 
adaptation d’Antoine et 

Cléopâtre libérée des dangers 
du théâtre conventionnel, 

et nous livre une recherche 
complètement habitée : les 
mots prennent réellement 

corps, l’écho de Shakespeare 
résonne, l’esprit d’Antoine 

et celui de Cléopâtre 
règnent…

D
ites l’un de leur nom, l’autre suit 
immédiatement. Notre mémoire ne 
peut les évoquer l’un sans l’autre. 
Plutarque écrit qu’à partir d’eux, 
l’amour est devenu la capacité de 

voir le monde à travers la sensibilité d’une âme 
étrangère.

Ils mêlent l’amour et la politique et inventent 
une politique de l’amour. Ils sont une histoire 
d’amour historique. Ils sont une romance basée 
sur des faits réels fréquemment romancés. 

Dans ce spectacle Sofia Dias et Vítor Roriz 
(chorégraphes et danseurs) sont et ne sont pas 
Antoine et Cléopâtre. Ils sont Antoine qui voit le 
monde à travers les yeux de Cléopâtre. Et vice 
versa. Toujours, vice versa. Vice versa, comme 
une règle de l’amour. Vice versa, comme une 
règle du théâtre. Ce spectacle consiste à voir 
le monde à travers la sensibilité des âmes 
étrangères d’Antoine et Cléopâtre.
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Antoine et Cléopâtre

le monde au travers des yeux d’Antoine et de 
Cléopâtre, mais aussi à travers leurs propres 
yeux. C’est de cette âme dans un corps étranger 
que nous parlons quand nous créons une pièce 
de théâtre pour un duo de chorégraphes. A 
l’instar de la confusion des duos qui changent 
de corps, nous avons voulu créer un spectacle 
où l’écriture théâtrale et la mise en scène 
appréhendent le monde par le biais d’un corps 
étranger : celui du langage, mathématique 
et ludique, rigoureusement poétique de 
l’univers chorégraphique de Sofia Dias et Vítor 
Roriz. Cet Antoine et Cléopâtre a été écrit en 
imaginant le théâtre à travers leurs yeux. Tout 
comme leurs interprétations scéniques doivent 
utiliser un corps de texte et de théâtre qui 
leur est à la fois étranger et familier. Car il est 
important de dire qu’« étranger » ne signifie 
pas « éloigné ». Bien au contraire. Cette 
collaboration est née de la reconnaissance de 
l’affinité artistique à ce corps étranger. Bien 
qu’il soit étranger, nous pourrions l’imaginer 
nôtre. Et, tout en changeant de corps, nous ne 
perdons pas irrémédiablement le nôtre. Nous 
le prêtons, temporairement, afin que ces corps 
prêtés se changent en une collaboration ou, 
littéralement, en un travail commun. 

L’espace scénique d’Ângela Rocha et la création 
lumière de Nuno Meira, réunis autour du thème 
de l’instabilité et d’un mouvement perpétuel, 
donnent forme à un champ de jeux sans 
règles apparentes où a lieu cette collaboration 
artistique inspirée par l’idée d’une 
collaboration amoureuse. Nous collaborons 
aussi avec l’histoire, avec Plutarque, avec 
Shakespeare. Et, finalement, nous collaborons 
avec le public, cet indispensable et ultime 
collaborateur. Ce corps étranger où nous 
voulons voir vivre notre âme d’amant. 

Tiago Rodrigues 

Cet Antoine et Cléopâtre n’est pas la pièce de 
William Shakespeare. C’est une pièce originale 
que nous avons créée en mémoire à la tragédie 
de Shakespeare, qui elle-même tirait ses 
fondements du portrait que Plutarque avait fait 
de Marc Antoine dans Vies Parallèles, lui-même 
héritier de divers écrits et récits de tradition 
orale (Plutarque va jusqu’à citer son propre 
arrière-grand-père dans le chapitre sur Marc 
Antoine). Nous assumons ces héritages et 
bien d’autres encore, moins anciens mais tout 
aussi monumentaux, tel que le film marathon 
réalisé en 1963 par Mankiewicz avec le couple 
Taylor Burton, dont nous avons utilisé quelques 
fragments musicaux, ainsi que tout l’attirail 
généré par l’aura de fascination que la romance 
d’Antoine et Cléopâtre suscite encore chez les 
historiens, les auteurs de fiction et le public.

A la frontière ambigüe entre le plagiat et la 
citation, qui aurait tellement plu à Shakespeare 
(nous utilisons plusieurs vers de la tragédie, 
empruntés à la traduction de Jean-Michel 
Déprats dans la version française, publiée aux 
éditions Gallimard), nous acceptons à notre 
tour que ce phénomène de transmission d’un 
épisode historique et littéraire soit frappé par 
l’érosion. L’érosion du temps et du langage 
qui condamne la mémoire à l’incomplétude 
et, pour cela même, ouvre la porte à notre 
contribution personnelle. Si nous savions tout, 
nous n’en saurions que trop, et il n’y aurait pas 
d’urgence à faire ce spectacle.

Shakespeare a écrit, probablement en 1606, 
un Antoine et Cléopâtre qui a eu des difficultés 
à parvenir, au fil du temps, au podium de ses 
tragédies occupé par Hamlet, Othello, Le Roi 
Lear ou Macbeth. La réputation imparfaite 
et transgressive de cette pièce est due à la 
multiplicité et à la dispersion des unités de 
temps et d’action, désobéissant clairement 
aux paramètres « aristotéliciens », combinées 
à ce que John Drakakis nomme une « 
déconstruction avant la lettre » générée par un 
langage qui semble tirer son origine d’un « fil 
de conscience». Lors des lectures que nous 
avons faites de Shakespeare, dès les premières 
répétitions de ce projet, c’est précisément cet 

esprit transgressif de la structure de la pièce 
qui nous a poussé vers un espace de liberté 
(et presque d’irresponsabilité) nécessaire pour 
oser créer notre propre Antoine et Cléopâtre. 

La tragédie de Shakespeare est un inventaire 
de dichotomies : Orient et Occident, raison 
et sentiment, masculin et féminin, sexe et 
politique, guerre et amour, travail et oisiveté, 
tragédie et comédie. En confrontation, en 
parallèle, en complémentarité ou en symbiose, 
chaque ingrédient de cette pièce trouve 
toujours sa paire ou son revers. 

A l’instar du duo qui donne son nom à la pièce. 

Fascinés par cette idée de duo, nous avons 
réduit la distribution pharaonique de 
Shakespeare à deux interprètes : Sofia Dias 
et Vítor Roriz, qui sont bien plus Sofia et Vítor 
que la représentation d’une Cléopâtre et 
d’un Antoine, ou plutôt d’un Antoine et d’une 
Cléopâtre. Dans ce spectacle Sofia parle 
obsessionnellement d’un Antoine et Vítor parle 
avec la même minutie de Cléopâtre. Sofia 
décrit tous les faits et gestes d’un Antoine 
vivant dans une mise en scène imaginaire. Et 
vice versa. « Toujours, vice versa ». D’ailleurs, 
vice versa aurait pu être le titre de ce spectacle. 

Ainsi, nous avons cherché à inventer un duo 
qui parle d’un autre duo, racontant et évoquant 
sans cesse d’invisibles Antoine et Cléopâtre, 
au point de plonger par instant à l’intérieur de 
ces noms, leurs donnant une forme visible. 
Nous alimentons la confusion d’identité 
entre Antoine et Cléopâtre, mais aussi entre 
interprètes et personnages. La confusion est 
toujours double. Cette idée, c’est Plutarque 
lui-même qui la propose quand il écrit d’un 
ton ironique et compatissant, au moment où 
Antoine fuit la bataille pour suivre Cléopâtre 
à la trace, que « l’âme d’un amant vit dans un 
corps étranger ». 

Cette tirade de Plutarque qui raconte comment 
Antoine se détache de sa propre identité en 
détruisant sa réputation et son honneur pour 
voir le monde à travers les yeux de Cléopâtre, 
tient autant de la thèse amoureuse que du 
paradoxe théâtral. C’est cette âme dans un 
corps étranger que nous expérimentons par 
le duo de Sofia et Vítor, qui essayent de voir 

Du 22 au 25 mars à 20h à hTh (Grammont)
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Paraiso,       colecçao privada
Chorégraphie : 

Marlene Monteiro Freitas

Avec : Yair Barelli, Lorenzo de Angelis, 
Marlene Monteiro Freitas, Lander Patrick, 
Andreas Merk
Musique : Marlene Monteiro Freitas (avec 
la complicité de Nosfell et Tiago Cerqueira)
Lumière et son : Yannick Fouassier
Recherche et image : João Francisco 
Figueira, Marlene Monteiro Freitas
Costumes : Marlene Monteiro Freitas
Production : P.OR.K, Lisbon (PT)
Distribution : Key Performance, 
Stockholm (SE)
Coproduction : Le Spectacles Vivants - 
Centre Pompidou (Paris), L’échangeur 
- CDC Picardie, Centre Chorégraphique 
National de Tours (accueil studio), Centre 
Chorégraphique National Rillieux-La-
Pape, (accueil studio), Ballet National 
de Marseille - Centre Chorégraphique 
National, (accueil studio), CDC Uzès Danse, 
Bomba Suicida - Associação de Promoção 
Cultural (PT), Festival Circular (PT), Maria 
Matos Teatro Municipal (PT)
Avec le soutien de : Départs (avec 
l’aide du programme Culture de l’Union 
européenne), Fundação Calouste 
Gulbenkian (PT), ALKANTARA (PT), 
Atelier Re.al (PT), Centre National Danse 
Contemporaine Angers 

7    8
AVRIL

20
h

spectacle co-accueilli 
avec la Saison Montpellier 
Danse 2015-2016

 à
hTh (Grammont)durée : 1h10

Le paradis de 
Marlene Monteiro 

Freitas dans 
Paraiso, colecçao 

privada est une 
chimère enchantée 
et diabolique. Il 
est peuplé d’êtres 

et de formes à 
la fois charnels 
et imaginaires, 

qui gravitent aux 
confins de l’extase 
et de la douleur. 
La transe secrète 
et frénétique des 

quatre possédés qui 
accompagnent Marlene 
Monteiro et dansent 
à la baguette de sa 
présence hypnotique, 
entrouvre une porte 
cachée qui mène du 
paradis à l’enfer. 

D’ailleurs, enfer ou 
paradis, ivresse ou 
déraison, on ne sait 

plus, sinon qu’on 
est en présence 

d’une artiste unique 
qui nous fait perdre 

les sens.

Conférence 
de Marlene Monteiro Freitas le 7 avril à 12h45, 

 à La Panacée
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Paraiso, colecçao privada

Submarine des Beatles… Nous nous sommes 
évidemment inspirés du Jardin des délices de 
Jérôme Bosch, des couleurs et déformations 
de Francis Bacon qui a traité du Jugement 
dernier et du crucifix ainsi que de la mosaïque 
de la cathédrale de Torcello…
Le choix d’Olivier Messiaen s’est imposé dès 
le départ parce qu’il a été très influencé par la 
mythologie chrétienne et qu’avec l’orgue, sa 
musique est très spatiale, très suspendue. Et 
je trouvais que tout son travail sur les oiseaux 
se rapprochait des anges et des corps volants. 
Cela a donné une physicalité plus précise pour 
le regard et la tête.
C’est difficile de parler du processus parce 
qu’il y a plein de couches et d’idées qui se 
mélangent. 
Une des choses importantes, c’est qu’il 
me semblait que le seul endroit qui pouvait 
ressembler au paradis, était au-delà du miroir.
Notamment parce que j’avais fait des 
recherches sur la magie. Alors, j’ai d’abord 
travaillé avec le reflet comme espace où, 
magiquement, on peut avoir un corps qui n’est 
pas là. De là, on a gardé cette idée : à force de 
trop se fixer sur eux-mêmes - de façon un peu 
narcissique - les gens sont projetés hors d’eux-
mêmes. C’est une façon de se relier au paradis 
sans passer par les stéréotypes de la transe.
Ainsi, les danseurs cessent de tout le temps 
regarder le public pour s’adresser à leur reflet 
imaginaire ; c’est leur partenaire privilégié. 
 
Vous laissez le sens de vos œuvres ouvert, 
mais le tableau de cette femme dominant un 
groupe d’hommes se prête volontiers à une 
lecture féministe…

Chacun regarde la pièce comme il veut, 
avec ses désirs, ses peurs, ses idées, ses 
convictions, ses besoins… Bien sûr, on peut 
la voir par le prisme du genre et des rapports 
hommes-femmes, mais s’y limiter serait 
réducteur. Car nous ne sommes pas dans la 
représentation des catégories, mais dans leur 
transgression. Et tous nos personnages sont 
des créatures hybrides.
En fait, l’idée du maestro, qui est d’ailleurs 

aussi femme-araignée, est venue de l’envie 
que la pièce soit comme un concert de toutes 
sortes de matériel, pas juste de musique. Pour 
des raisons pratiques, c’était plus simple que 
ce soit moi qui l’incarne. Ceci dit, je me suis 
rendue compte après coup que j’avais peut-
être été influencée par le souvenir de mon 
grand-père qui dirigeait un orchestre tous les 
dimanches quand j’étais enfant.
Peut-être y a-t-il des aspects avec des racines 
dans la mythologie chrétienne… Je ne sais pas. 
On peut, si l’on veut, voir dans ce personnage 
une représentation d’Ève qui a incité Adam à 
manger la pomme, mais pas nécessairement.
Je n’ai pas cherché à contrôler le sens et 
j’espère que le public peut en faire autant.

entretien avec Marlene Monteiro Freitas, 
FTA - Festival TransAmériques, Montréal

Retrouvez Marlene Monteiro Freitas avec :
- Par-I.C.I en mars au Studio Bagouet-Agora. 
I.C.I - centre chorégraphique national de 
montpellier LR.

- Jaguar le 4 avril à 20h30 et le 5 avril à 19h15 
au Théâtre la Vignette, spectacle co-accueilli 
par la saison Montpellier Danse 2015-16 et le 
Théâtre la Vignette.

M
arlene Monteiro Freitas est née au 
Cap-Vert et vit à Lisbonne. Dans 
Paraíso - colecção privada [Paradis 
– collection privée] elle s’inspire 
des jardins d’Eden de Bosch ou 

de Cranach et des mosaïques de Santa Maria 
Assunta de l’île de Torcello.

Lieu imaginaire de la genèse chrétienne, au 
paradis la vie se déroule libre des contraintes 
de tous les jours. Au manque de nourriture, 
le paradis offre l’abondance, et au fardeau du 
travail, la vie libre d’efforts et obligations. Il y 
a un paradis d’avant la création, déréglé mais 
innocent, car méconnaissant du péché originel, 
et un paradis de la vertu, la terre promise au 
ciel pour ceux qui ont vécu une vie vertueuse. 

Mais, au fur et à mesure que le paradis 
s’émancipait de la sphère morale et 
religieuse du Jugement Dernier et trouvait 
progressivement sa place dans la sphère 
des arts, le paradis est devenu de plus un 
plus le lieu de l’exotique et du merveilleux. 
Parcours symétrique à celui de l’enfer, car, en 
effet, tous deux sont devenus des hauts lieux 
d’imagination artistique. 
Paraíso - colecção privada est un concert 
chorégraphique dans le jardin de l’imagination ; 
marqué par des éléments dissonants 
et hétérogènes, peut-être étranges, 
éventuellement inquiétants, c’est une machine 
à produire des émotions. Et on n’est pas à l’abri 
de tomber sur quelques piques...

En quoi peut-on relier la singularité de 
votre écriture, avec ce goût prononcé pour 
la métamorphose, à la culture capverdienne 
dans laquelle vous avez grandi ?

Mon intérêt pour la déformation vient sans 
doute des nombreux carnavals auxquels j’ai 
participé dans ma jeunesse.
J’étais fascinée par ces figures grotesques, 
par cette idée de sortir dans la rue pour 
dérégler l’ordre et les paramètres du beau et 
du laid. Derrière la dimension carnavalesque 
de mes pièces, il y a certainement un désir de 
transgresser les limites de l’esthétiquement 
correct, d’essayer autre chose. 
Aussi, au Cap-Vert, la musique et le chant 
visent moins à transmettre des idées ou des 
messages que des affects et des émotions 
qu’on peut lire sur les visages des gens. C’est 
pareil dans ma danse.
Aristote dit que l’humain est un être politique 
parce que le langage lui permet de distinguer 
le bien du mal, le juste de l’injuste, et que ça le 
différencie de l’animal qui n’a que la voix et ne 
distingue que le plaisir du déplaisir.
C’est une pensée très ancienne, mais qui, d’une 
certaine façon, régit encore notre imaginaire, 
notre regard sur le monde et notre façon de 
l’appréhender. En travaillant sur les affects 
plutôt que sur le sens, je peux donner forme 
à des choses qu’on ne peut pas forcément 
nommer ; j’ouvre l’imaginaire.
Et d’une certaine manière, la métamorphose 
parle de nos multiples « Moi »; elle permet de 
créer des situations surdéterminées et des 
êtres hétérogènes qui portent leurs paradoxes.
Ça nous oblige à projeter notre imaginaire de 
différentes façons sur ce qu’on voit. 

Le paradis étant un lieu imaginaire, il vous 
offrait un terrain de jeu idéal. Comment s’est 
déroulé le processus de création ?

J’ai d’abord rassemblé le plus de matériel 
possible sur le paradis et l’enfer.
On a travaillé entre autres avec Un Chien 
andalou de Buñuel et Dalí et des films de 
Pasolini et de Clouzot, avec le clip de Yellow 

Les 7 et 8 avril à 20h à hTh (Grammont)
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Allez mourir 
plus loin

Conception, direction artistique et espace : 

Ana Borralho et João Galante

12   15
AVRIL

durée sous 
réserve : 1h40

20
h

spectacle 
en plusieurs 
langues 
surtitrées

 à
hTh (Grammont)

Après le surprenant Atlas 
qui mettait en scène 100 

Montpelliérains, Ana Borralho 
et João Galante reviennent à 
hTh pour y créer leur tout 

nouveau spectacle. 
Ce couple d’artistes 

portugais interroge souvent 
dans son travail la dualité 

des choses : public et 
privé, individuel et 

collectif, vie personnelle 
et fiction… Ils s’emparent de 
problèmes d’actualité (ici 
la thématique des migrants) 
pour les examiner au sein 

d’un dispositif dans lequel 
la question du spectateur, de 
sa place et de son rôle, est 

fondamentale.

Texte : Pablo Fidalgo

Avec : Gonzalo Cunill, Nùria Lloansi, Juan Navarro, et des amateurs

Assistante à la mise en scène : Antonia Buresi

Bande son originale : Coolgate / Pedro Augusto

Son : Daniel Romero

Production déléguée Humain trop humain – CDN de Montpellier
En coproduction avec La casaBranca

La casaBranca est financée par le Gouvernement du Portugal – Secrétariat 
d’Etat à la Culture / Direction générale des arts.  

Rencontre 
avec l’équipe artistique le jeudi 14 avril 

à l’issue de la représentation
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Allez mourir plus loin

Corps ready-made. Corps massés. Des voix qui 
sont lumière – la parole est lumière, le silence est 
obscurité. Une conférence traduite dans laquelle 
le public n’aura jamais les réponses qu’il veut 
entendre. 

Allez mourir plus loin : de nouveau, votre point de 
départ est une thématique du quotidien concernant 
les personnes défavorisées. Un événement, 
tragique cette fois. Comment fait-on de la poésie 
avec ce type de matériel sans courir le risque 
d’être politiquement correct ? Nous vous posons 
la question car Atlas était une plainte sociale où 
l’autocritique était pratiquement absente. Car 
tous se présentaient comme des gens honnêtes, 
victimes d’un système capitaliste cruel, ce qui peut 
paraître un peu naïf.

Un matériau de travail est ce que nous en faisons. Il 
y a toujours un risque qu’il devienne quelque chose 
qui n’était pas dans l’idée initiale. Notre rôle c’est 
que ça ne se passe pas comme ça. Notre rôle c’est 
que ce ne soit pas politiquement correct. 
Les thématiques sont pour nous comme des appâts 
pour la pêche, des moyens de réussir à toucher le 
public, de ne pas nous sentir en marge de la société 
non-artistique. 
Dans le cas d’Atlas, la pièce s’est faite à un moment 
où nous avons senti le besoin de refléter ce qui était 
en train de se passer au Portugal. A ce moment-là, 
nous avons eu besoin de nous joindre à une idée de 
révolution, à une rage collective. Nous avons senti 
que nous voulions dire aux gens qu’une œuvre d’art 
peut être quelque chose de semblable à ce qui se 
passe dans la rue, à un moment où nous sentions 
que nous ne faisions pas la différence, que l’art qui 
se produit ne sert à rien. C’est la forme que nous 
avons trouvée pour dire oui, cela sert, cela sert 
pour transformer les gens philosophiquement, 
socialement et émotionnellement, depuis l’intérieur. 
Une forme qui ne sert pas seulement à reproduire le 
système culturel et économique des œuvres d’art. 
Dans Atlas on ne s’occupe pas du contenu total. 
Ce qui nous plaît, c’est que les gens ont un 
endroit où parler en public dans le cadre que nous 
construisons. Bien sûr, en orientant leur paroles 
vers le marché du travail, les plaintes se font 
entendre, parce que les gens n’ont pas envie de 
travailler seulement pour de l’argent, ce n’est pas 
dans la nature humaine de travailler déconnecté du 
plaisir et de la connaissance.  Aussi naïf que cela 
puisse être, nous pensons que nous créons ainsi des 

pièces qui sont pour nous une forme de résistance, 
et qui transmettre aux gens ce désir de résistance. 
Nous pensons également que le travail artistique n’a 
pas besoin d’autocritique, même lorsqu’il s’aventure 
dans les méandres du travail artistique engagé. 
C’est l’attitude punk du « do it yourself » : je n’ai 
pas besoin d’autocritique pour me plaindre et pour 
cracher. Je peux me sentir mal et je peux le dire, 
sachant d’où vient le problème mais sans savoir à 
quel niveau j’y participe, ni quelle est la solution. Oui, 
c’est naïf, mais nous ne voyons pas ça comme un 
problème. 

Pensons aussi à SexyMF, une pièce que l’on aime 
beaucoup, elle aussi exclusivement avec des 
amateurs, avec lesquels vous êtes très exigeants. 
Vous leur demandez d’être nus sur scène, maquillés 
de façon perturbante et de séduire le public. 
Pourquoi ce choix de travailler avec des amateurs ? 

Travailler avec des personnes qui ne sont pas 
professionnelles relève, ici encore, de l’attitude 
punk, une attitude que nous aimons beaucoup, et qui 
est nécessaire : impliquer les personnes pour leur 
montrer qu’il est possible de faire à notre façon, faire 
avec des gens simplement parce qu’ils en ont envie, 
juste comme ça, parce qu’il y a une sorte d’urgence. 
Travailler avec des amateurs c’est aussi la possibilité 
de travailler avec des actions, des mouvements et des 
pensées qui ne sont pas formatés, pas viciés comme 
le sont ceux des professionnels. Ils sont comme 
des virus dans un système. Mais de bons virus. 
Ce qui nous intéresse, c’est l’idée que l’art puisse 
composer avec l’erreur, le non-professionnel. Pour 
nous le concept du «ready-made» est fondamental. 
Les «personnes ready-made» sont plus à même de 
transformer le public en objet «ready-made», et c’est 
pour nous un défi qui revient souvent. 
L’avantage de ce croisement entre professionnels 
et non professionnels c’est qu’il s’agit de personnes 
réelles, pas seulement d’artistes. C’est la façon 
que nous avons trouvée de rapprocher une réalité 
extérieure à la réalité artistique. Une tentative de faire 
un art nécessaire aujourd’hui. Sans penser s’il sera 
nécessaire dans quelques années. De là vient bien 
souvent l’importance de remettre entre les mains 
du public la continuité de la dramaturgie de nos 
pièces. Ce qui nous intéresse, c’est le partage de la 
responsabilité. 

Ana Borralho et João Galante, interview hTh

C
e projet part d’une invitation à créer une 
pièce pour les 3 comédiens de la troupe 
hTh&co. 
Allez mourir plus loin nous est apparu 
à la lecture d’un article de journal, une 

réflexion sur les propos de certains politiciens du 
Parlement Européen au moment où, en avril 2015, 
un bateau de migrants faisait une fois de plus 
naufrage et où plus de 700 personnes mourraient 
près des côtes italiennes. Leur proposition politique 
consistait à dire que les bateaux de migrants en exil 
ne devraient même pas arriver si près des côtes 
européennes, qu’ils devraient être bloqués avant, 
près de leurs propres côtes, ou même couler là-bas, 
pour que le problème soit résolu par les pays d’où 
ils tentent de fuir… et pour éviter de cette façon le 
spectacle horrible auquel ils nous obligent à assister. 
Notre travail de façon générale tente de réfléchir 
et d’agir sur ce qui nous entoure, ce qui nous 
préoccupe. Nous nous servons de la réalité que nous 
avons face à nous comme moteur pour faire avancer 
le travail. Nous confronter à la réalité de Núria, de 
Juan et de Gonzalo – acteurs de hTh – le fait qu’ils 
soient des immigrants espagnols en France, est un 
point de départ pour parler du flux d’immigration 
continu vers l’Europe et de l’immigration en général. 
C’est ainsi, à partir de la vie personnelle de ces 
acteurs, que l’auteur/dramaturge Pablo Fidalgo 
Lareo s’appropriera leurs expériences et leur vision 
des choses pour élaborer un texte original. 

Comment a débuté cette aventure qui consiste à 
s’attaquer aux limites du théâtre traditionnel, où 
des acteurs professionnels apprennent par cœur 
leurs textes, se présentent sur scène en costume 
et « figurent » dans un décor ?

Le théâtre traditionnel ne nous intéresse pas du 
tout en tant qu’artistes, mais dans la mesure où 
nous venons des arts plastiques, nous n’avons 
pas vraiment la sensation de nous attaquer aux 
limites du théâtre traditionnel. Nous savons 
simplement ce que nous ne voulons pas, et d’où 
vient notre histoire artistique. La plupart du temps, 
ce que nous ne voulons pas relève de ce théâtre dit 
traditionnel. Nous nous situons dans la continuité 
historique de la performance des années 60-70, 
avec le recul nécessaire, bien sûr. Nous faisons 
notre travail comme nous savons le faire, et même 
si on le voulait, on n’arriverait pas à bien faire de 
façon traditionnelle... Nous essayons de refléter la 

société dans laquelle nous sommes. Et de façon très 
littérale, puisque dans presque toutes nos pièces 
nous sommes face au public. Les dialogues se font 
toujours avec le public, jamais entre les acteurs. La 
réplique se trouve dans le public. Nous essayons de 
créer des miroirs. Le théâtre traditionnel part du 
principe que le public ne fait pas partie de l’histoire 
qui se passe sur scène. Qu’il y assiste de façon 
anonyme. Nous commençons presque toujours 
un processus de création en nous demandant : 
comment placer le public ? Comment le situer ? 
Qu’est-ce qu’il va faire ? Quel sera son rôle ? Le 
public, pas la pièce. 
Ce fut clair très tôt pour nous ; nous voulions 
créer des dispositifs pour que le public se retrouve 
dans le même espace et le même temps que le 
performeur, en train de vivre ce moment avec lui. 
Devant nos pièces, le public doit prendre position, 
et les règles ne sont jamais données. Il doit souvent 
faire «son choix» (Je fais, je ne fais pas ? Je touche, 
je ne touche pas ? Est-ce que je peux sortir de 
la salle et revenir ? Est-ce que je fais partie de la 
pièce ? Si je bouge, est-ce que je m’inscris dans 
la chorégraphie ? ). Dans Mundo Interiores par 
exemple, une installation / performance dans 
laquelle un groupe de personnes allongées sur le 
sol susurraient certains textes de Rodrigo García, le 
public devait, pour les entendre, s’approcher de ces 
corps. C’était très intéressant d’observer leurs choix 
- s’ils s’allongeaient aux côtés des performeurs, 
s’ils leur donnaient la main, s’ils choisissaient de 
rester du début à la fin auprès du même performeur 
ou s’ils circulaient entre tous, etc... Ce qui nous 
intéresse c’est de penser et de créer des dispositifs 
dans lesquels le public, pour accéder à l’œuvre, 
est inévitablement partie prenante de l’expérience, 
même s’il refuse la relation avec les performeurs. 
Nous sommes tombés un jour sur une phrase 
que nous aimons beaucoup de l’artiste Olafur 
Eliasson, qui dit quelque chose comme : «avoir une 
expérience, c’est faire partie du monde, et faire 
partie du monde, c’est partager les responsabilités». 

Cette fois vous allez travailler avec des 
performeurs de la troupe permanente du CDN 
mais aussi avec des amateurs. Vous pouvez nous 
en dire un peu plus ? Quel dispositif pensez-vous 
mettre en œuvre ?

Nous sommes encore loin de pouvoir dire à quoi 
ressemblera l’objet final. Nous pouvons seulement 
partager quelques images qui nous assaillent.

Du 12 au 15 avril à 20h à hTh (Grammont)
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Mort et 
réincarnation 

en cow-boy
Texte, mise en scène et espace scénique : Rodrigo García

Traduction : Christilla Vasserot © Les Solitaires Intempestifs • Avec : Juan Loriente, Juan Navarro et Marina 
Hoisnard • Lumières : Carlos Marquerie • Son :  Vincent Le Meur • Production déléguée : hTh – CDN 
Montpellier • Coproduction : Théâtre National de Bretagne-Rennes, La Carnicería Teatro.

10    14
MAI

20
h

Spectacle 
en espagnol 
surtitré 

 à
hTh (Grammont)durée : 1h45

Œuvre brillante et crépusculaire, Mort et réincarnation en Cowboy explore 
avec l’énergie du désespoir les désastres de la vie et de la mort dans une 
symphonie de corps et de sons qui opère chez le spectateur un changement de 
perception, une perturbation de la sensibilité. Juan Navarro et Juan Loriente 
offrent à cette œuvre majeure de Rodrigo García une intensité et une lucidité 
désarmantes qui nous bouleversent et nous éclairent.

Rencontre 
avec l’équipe artistique le 12 mai 

à l’issue de la représentation
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Mort et réincarnation en cow-boy

Une réincarnation est possible mais sa 
figure n’est rien de plus que celle d’un 
cow-boy. L’œuvre nous communique 
une sensation de spleen, avec des 
éclairs d’extase, une lutte entre la 
vie et la mort, dont personne ne sort 
victorieux. L’épilogue de l’œuvre 
fait étrangement penser à deux 
personnages beckettiens perdus dans 
les limbes attendant une rédemption 
impossible, le cycle de la vie nous 
amène à l’endroit même où tout avait 
commencé. Un cycle permanent de 
vie et de mort, un retour sur soi, entre 
espoir et mélancolie, qui approche une 
réalité possible et vraie sans jamais 
pouvoir l’atteindre.

Rodrigo García joue avec les images 
comme avec un instrument pointu 
qui nous permet de toucher une 
part infime de la réalité qui disparaît 
instantanément. En ce sens, l’enceinte 
construite sur la scène pour occulter 
et révéler les acteurs est une 
puissante allégorie platonicienne 
(sans doute inversée) vers laquelle 
nous revenons sans cesse. Elle nous 
avertit de la puissance de la perception 
et aussi des mirages et désillusions 
que produit en nous la confrontation 
avec les autres. Quelque chose nous 
agite et nous corrode à l’intérieur que 
nous pensons pouvoir comprendre 
à partir de la sensation. Mais ce qui 
nous entoure, comme la malade de 
Cris et chuchotements, reste toujours à 
distance, intouchable dans sa solitude. 
Notre seule réalité est matérielle, 
mais elle est également illusoire. 
Sur l’agonie d’un croissant se clôt le 
cycle de cette œuvre, une exploration 
précise de la vie ou de la mort, on ne 
le saura pas, à partir d’expériences 
sensorielles, une image de l’être 
humain brute et profonde, pleine de 
compassion.

Extraits de l’étude de Laurent Berger sur Mort et 
réincarnation en cow-boy in revue Primer Acto.

T
out se passera dans l’obscurité qui 
gît entre le corps et la peau, sur 
l’arête intacte séparant le connu de 
l’inconnu, lieu de genèse où l’invisible 
devient reconnaissable. Nous le 

savons d’avance, la vie se jette dans un monde 
matériel et agité, et la matière est le creuset de 
la poésie et de l’éternel. La mort est inévitable, 
la vie concrète et allégorique est en crise.

Un cycle ? Un diptyque ? Le titre de l’œuvre est 
comme un leurre, Mort et réincarnation en cow-
boy, un leurre et un échec. No future. Renaître 
pour devenir un cow-boy c’est comme pour 
un taureau se réincarner dans une machine 
de discothèque pour les héros du samedi soir, 
ivres. Le taureau est déjà là, à attendre son 
tour, jouet mécanique pour adultes. Mais la 
pièce est plus trompeuse encore que son titre 
et la renaissance annoncée paraît d’emblée 
absurde. Le passage de la mort semble dans 
Cow-boy pleine de vie et la résurrection une 
lente et mélancolique errance vers un rachat 
illusoire.

Ici, tout est submergé au fil de la sensation, 
comme le film de Bergman, Cris et 
chuchotements, à peine entraperçu. Les signes 
sont flous, ambigus, contradictoires. Lente 
agonie de Harriet Andersson sous le regard 
impuissant de Liv Ullman. La mort ne se touche 
pas. Ce doit être une symphonie, un hochet 
sublime que le cœur agite comme une cloche, 
ou une guitare, un son des muscles tordus à 
la limite de la brisure. Une douleur qui investit 
tout, l’âme et le corps, passé et présent, la 
fiction du féminin au masculin ; la fiction et 
le silence, la matière et la musique. Les mots 
ne sortent pas, ils nous attendent derrière 
le miroir, quand le corps a épuisé toutes ses 
ressources, lorsque les cris et la rage en ont 
fini avec notre surdité. La mort du titre est un 
bruit silencieux, mais unique et déroutant. 
Une musique qui mêle les cris et les notes, 
les coups et les chuchotements. Le cycle de 
la douleur contractée, rime avec une danse 
étrange entre deux corps fusionnant dans leur 
solitude, qui soufflent de l’intérieur et entre 
eux, partageant leur angoisse. La vibration du 
corps, trompette brute de la mort, exprime son 
dernier souffle.

Poétique de la concision et de la synesthésie, 
Cow-boy est un complexe entrelacé de 
sensations qui livre des bribes de sens, un 
mélange de contradictions et d’évidences. 
Comme dans le Golgotha Picnic, autre diptyque 
de Rodrigo García, la force de la composition 
réside dans la façon dont les sédiments de 
mémoire perçus dans le premier mouvement 
sont réinterprétés à la distance du deuxième. 
Cow-boy est un voyage crépusculaire, 
l’obscurité visuelle qui baigne délicatement la 
première partie reflète le ton mélancolique de 
la seconde. Cependant, les rayons lumineux 
traversant la nuit restent durablement dans 
nos esprits et forment un noyau et une 
sorte d’espoir, un matériau terriblement 
spirituel. Il est impossible d’échapper à ces 
contradictions qui défient et nourrissent en 
même temps notre intelligence. Certaines sont 
reconnaissables, d’autres, tels que des navires 
submergés sur la rive, apparaissent seulement 
de temps en temps, en révélant leur structure 
élégante et incomplète. Comme des Haïkus, le 
texte de Cow-boy nous invite à ne pas chercher 
un discours définitif et explicite mais à accepter 
ses contradictions non résolues comme une 
expression plus subtile de notre relation à la 
complexité du monde.

Et ce questionnement transite dans 
le spectacle par un dispositif poétique 
qui fonctionne par contamination et 
entrelacements. Les actions, les signes et 
les sensations circulent dans le travail de 
Rodrigo García à la même vitesse et avec la 
même ambivalence que le tissage des mots. 
Oreiller. Opération esthétique qui ressemble, 
comme l’ironie et la thématique crépusculaire, 
à une posture baudelairienne. Mais ce que 
fait Baudelaire avec les mots, Rodrigo García 
le fait avec la couleur et les sons mêmes. La 
beauté de la mort, le dégoût et la fascination 
pour l’être aimé, la quête impossible 
vers un idéal quelconque accompagnent 
singulièrement le poème scénique. Dans la 
pièce, la contamination synesthésique accélère 
la circulation et l’ambiguïté des idées. Les 
mouvements de renaissance ou d’élévation 
se confondent irrémédiablement avec les 
sentiments désespérément confus et déceptifs. 

du 10 au 14 mai à 20h à hTh (Grammont)
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LAS IDEAS
Dramaturgie et mise en scène :  Federico León

18   20
MAI

20
h

Spectacle 
en espagnol 
surtitré 

 à
hTh (Grammont)durée : 1h

Avec : Julián Tello, Federico León 
Assistants mise en scène et production : Rodrigo 

Pérez, Rocío Gómez Cantero 
Scénographie et accessoires : Ariel Vaccaro 

Lumière : Alejandro Le Roux 
Musique, son : Diego Vainer 
Costumes :  Paola Delgado 

Production déléguée en France : Ligne Directe 
/ Judith Martin  

Coproduction : Kunstenfestivaldesarts (Bruxelles) ; 
Festival d’Automne à Paris ; Théâtre de la Bastille ; 
Iberescena (Espagne) ; FIBA Festival International 
de Buenos Aires ; El Cultural San Martin (Buenos 

Aires) ; Santiago a Mil (Santiago du Chili), La Villette 
– Résidences d’artistes 2014 ; La Bâtie – Festival de 

Genève 

Coréalisation : Théâtre de la Bastille ; Festival 
d’Automne à Paris 

Avec le soutien de l’ONDA 

Federico León, artiste phare de 
la scène indépendante argentine, 
invite le spectateur à vivre ici 
rien de moins que les affres de 
la création. Sur scène, tout se 

passe autour d’une table de ping-
pong sur laquelle s’accumulent 

ordinateur, synthétiseur, câbles, 
alcool, cigarettes… Deux artistes 

recherchent des idées, les 
analysent, les confrontent et se 

renvoient la balle.
Processus dérisoires ou vertige 

de la création, avancées absurdes 
ou construction subtile : un 

vrai-faux work in progress plein 
d’autodérision. Drôlissime…

U
n artiste et son 
collaborateur travaillent 
dans leur atelier sur 
plusieurs projets. La 
journée commence comme 

une réunion informelle entre deux 
amis et peu à peu se transforme 
en intense journée créative. Autour 
d’une table de ping-pong, les deux 
hommes échangent des idées pour de 
futurs projets. Tout devient matériel 
possible pour la création d’une 
œuvre... Et dans ce processus, il est 
difficile de faire la distinction entre 
ce qui appartient à leur vie et ce qui 
appartient à l’expérience artistique.

Les spectateurs sont invités à suivre 
de l’intérieur l’origine des idées, les 
mécanismes qui se mettent en place 
pour les réaliser ; chaque hypothèse 
est analysée, observée, confrontée à 
d’autres.

Pendant la réalisation d’une de ces 
expériences, l’ordinateur tombe 
en panne et l’artiste perd tous ses 
matériaux. Cet évènement sera le 
déclencheur d’un …nouveau projet.

Las Ideas brouille la capacité de 
discerner réalité et fiction et interroge 
les limites de la représentation. 
Sur scène Federico León (auteur et 
metteur en scène) et Julián Tello 
(comédien et collaborateur) sont eux-
mêmes et, en même temps, jouent à 
être eux-mêmes.
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Café Müller
Le Sacre du Printemps 

de Pina Bausch
par le Tanztheater Wuppertal Pina Bausch et l’Orchestre Les Siècles – direction François-Xavier Roth

Le Sacre du Printemps
Chorégraphie et conception Pina Bausch

Musique Igor Stravinsky
Décor et costumes Rolf Borzik

Collaboration Hans Pop
Créé le 3 décembre 1975 à l’Opernhaus de Wuppertal

L
e Tanztheater Wuppertal Pina 
Bausch, compagnie de danse 
contemporaine fondée et dirigée par 
la chorégraphe allemande à partir 
de 1973, invente la danse-théâtre 

et est considérée comme la référence 
internationale de cette forme. Après le 
décès de Pina Bausch en 2009, la compagnie 
continue de faire vivre son œuvre. Riche 
d’un répertoire de 42 pièces, la troupe du 
Tanztheater composée de 35 danseurs se 
produit partout en Europe.

L’Orchestre Les Siècles est une formation 
unique au monde, jouant chaque répertoire 
sur les instruments historiques appropriés, 
ainsi, ils mettent en perspective, de façon 
pertinente et inattendue, plusieurs siècles 
de création musicale. François-Xavier Roth, 
l’un des chefs les plus charismatiques de sa 
génération, en est le fondateur. Son répertoire 
s’étend de la musique du 17ème siècle aux 
œuvres contemporaines et couvre tous les 
genres : musique symphonique, opérative et 
chambriste.

aux
Arènes de Nîmes

9
JUIN

durée : 1h50

22
h

BUS GRATUIT 
Un trajet pas comme les autres !
hTh met à disposition des spectateurs deux bus 
gratuits pour se rendre à Nîmes. 
Durant le trajet, un conférencier vous donnera 
quelques clés pour aborder l’œuvre de Pina Bausch.
bus 1) départ : Place de France (Odysseum) à 20h. 
bus 2) départ : hTh (Grammont) à 20h.
Merci de réserver votre place de bus quand vous 
achetez votre billet à hTh pour ce spectacle.  

cf p. 74

Créé en 1978 sur une musique 
d’Henry Purcell, Café Müller 
est une des pièces les plus 
personnelles de Pina Bausch, 
réminiscence de la brasserie 

de ses parents dans l’Allemagne 
en guerre. Solitude, blessures 

intimes, incapacité de la 
rencontre et recherche du contact 
charnel, les grands thèmes de la 

chorégraphe sont là.
Succède à cette pièce un monument 
de l’art : Le Sacre du Printemps. 

Parmi les nombreuses versions 
inspirées du ballet de Nijinski, 

celle de Pina Bausch, créée 
en 1975, reste une des plus 

marquantes. Cette pièce qui met 
en scène 14 femmes et 14 hommes 
travaille sur la puissance du 

groupe. Grâce au chef François-
Xavier Roth qui a reconstitué 
la partition originelle d’Igor 

Stravinsky de 1913 – et dont il a 
l’exclusivité, Le Sacre résonnera 

dans toute sa radicalité pour 
faire revivre cette œuvre 
tellurique, flamboyante.

Le Tanztheater Wuppertal Pina Bausch 
investit les Arènes de Nîmes avec deux 

œuvres cultes, accompagné par les musiciens 
de l’Orchestre Les Siècles. 

Production déléguée Théâtre de Nîmes - scène 
conventionnée pour la danse contemporaine.

Le Théâtre de Nîmes est subventionné par la Ville de 
Nîmes, le Ministère de la Culture et de la Communication 

- DRAC Languedoc-Roussillon, le Conseil régional L.R. 
et le Conseil Général du Gard.

Projet accompagné par Montpellier Danse, hTh CDN 
Montpellier, Comédie de Valence CDN Drôme Ardèche, 
CDC Uzès Danse, Théâtre Garonne - Toulouse, Théâtre 

du Chêne Noir Scène d’Avignon, ATP d’Aix-en-Provence.
Remerciements au Théâtre - Scène nationale de 

Narbonne, CDC Les Hivernales.

ce spectacle est présenté à Nîmes du 
6 au 9 juin 2016 à 22h 

Café Müller
Chorégraphie et conception Pina Bausch

Musique Henry Purcell
Décor et costumes Rolf Borzik

Collaboration Marion Cito et Hans Pop
Créé le 20 mai 1978 à l’Opernhaus de Wuppertal
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NOWHERE
de 

Marino Formenti

Le musicien italo-autrichien Marino 
Formenti, défini comme «le Glenn 

Gould du XXIe siècle» par le Los Angeles 
Times, est toujours à la recherche 

de nouvelles formes performatives 
pour interroger, redéfinir l’expérience 

musicale. 

Ici, il se retire pendant une semaine 
entière dans une «maison de verre» 

ouverte au public. Il y réside, mange, 
dort, il y joue toute la journée. Il ne 

parle avec personne.

Au répertoire, des œuvres de John 
Cage, Brian Eno, Morton Feldman, 
J.S.Bach, Erik Satie ou Björk, de la 

musique ancienne jusqu’aux musiques 
d’aujourd’hui. 

Vous pouvez venir écouter quand vous 
le désirez, entrer dans le Nowhere, 

sortir, revenir, rester, lire, vous 
endormir, de 10h à 22h et 24/24h par 

live streaming.

P
ianiste, chef d’orchestre, performer 
né en Italie, Marino Formenti 
est l’un des interprètes les plus 
originaux de sa génération, reconnu 
notamment pour ses interprétations 

de musique moderne et contemporaine ou 
pour la création de formes performatives 
nouvelles et expérimentales (The Party, One to 
One, Nowhere). 
Avec les projets Kurtag’s Ghosts, Piano Trips ou 
Liszt Ispections, Marino Formenti révèle de 
remarquables nouvelles interprétations du 
répertoire classique en les situant dans de 
nouveaux contextes. 

Il présente ses projets dans de nombreux 
festivals internationaux de musique, comme 
les festivals de Salzbourg, de Lucerne ou au 
Lincoln Center de New York, ainsi que dans 
des lieux dévolus à l’art, au théâtre ou à la 
performance, comme à l’exposition mondiale 
Art Basel ou au Festival de Berlin.

Il a joué avec les plus grands orchestres - 
New York Philharmonics, Cleveland Orchestra, 
Gustav Mahler Chamber Orchestra, Los 
Angeles Philharmonics. En 2009, le pianiste 
Maurizio Pollini l’invite à diriger des concerts 
au Théâtre de la Scala de Milan, à la Salle 
Pleyel à Paris ainsi qu’à l’Accademia di Santa 
Cecilia de Rome.

En 2009, il reçoit le Premier Belmont de 
musique contemporaine de la Forberg-
Schneider Foundation. 

«Une sorte de chapelle 
païenne où la vie et 
la musique peuvent, 

peut-être, finalement, 
devenir une seule 

chose». C’est ainsi 
que Marino Formenti 
décrit son projet 

Nowhere. 

lieu à déterminer 

11   18
JUIN

tous les
 jours de 

10h  à 22h
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3
OCTOBRE

durée sous 
réserve : 2h30

20
h

 à
hTh (Grammont)

Les sonorèmes 
de Sonorités

En partenariat avec 
Sonorités #11 - Sonorèmes

A l e s s a n d r o  B o s s e t t i

A u d r e y  C h e n

E m m a n u e l  A d e l y

C l a i r e  B e r g e r a u l t

A n n e - L a u r e  P i g a c h e

C a r o l e  R i e u s s e c

E n n a  C h a t o n

F r E d E r i c  D u m o n d

J e a n  K r i s t o f f  C a m p s

D i d i e r  A s c h o u r

Sonorités mue, change de peau. Après 
10 éditions, le festival devient 

fabrique, laboratoire de sonorèmes.
Pendant 5 jours (du 29 septembre au 
3 octobre) le collectif Sonorités 
et des artistes invités se mettent 

au travail et investissent les 
différents espaces d’hTh.

Ensemble, ils vont explorer et 
inventer des formes qui réunissent 
auteurs, performeurs, plasticiens 
et musiciens. «Du texte au son» 
reste au cœur des préoccupations 
de sonorités, le désir demeure 

de croiser in situ les pratiques 
d’artistes venant d’horizons divers. 

Les artistes invités sont choisis 
pour leur possible déviation de l’un 

à l’autre.
Les sonorèmes sont des lieux 

d’écriture en mouvement.

Répétition ouverte :

le jeudi 1er octobre à 19h 
En attendant la représentation du 3 octobre, 
ouverture sur le travail en cours et rencontre 
avec les artistes. 
entrée libre sur réservation
contact : 
service des publics 04 67 99 25 13/12
sandrinemorel@humaintrophumain.fr

La soirée d’ouverture de Sonorités #11 - 
Sonorèmes aura lieu le 29 septembre à 20h à I.C.I - 
centre chorégraphique national de Montpellier LR.
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hTh est un centre de création contemporaine, 
de réflexion et de rencontres, dans lequel 

cohabitent les arts de la scène sans étiquette 
ni catégorie aux côtés de la création numérique, 
de la musique, des débats, des conférences, des 
arts visuels, de la formation..., un projet dont 
l’intention fondamentale est la célébration de 

la vie créative.
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hTh&co
La troupe permanente

La troupe permanente habite et travaille à Montpellier depuis janvier 
2015. Depuis son arrivée, ses membres ont réalisé divers ateliers et 
laboratoires, ont participé à des lectures ainsi qu’à l’organisation 
d’événements et bien sûr aux créations en tournée et aux nouvelles 
productions.

Cette troupe permanente rassemble les comédiens : Gonzalo Cunill, 
Nùria Lloansi, Juan Navarro et Daniel Romero, responsable de Mèq - 
département numérique.

Humain trop humain sur les ondes

« Humain trop humain » est le nouvel espace radiophonique d’hTh dans la 
grille de programmes de l’Eko des Garrigues. 

Cet espace mensuel, dirigé par la troupe hTh & co et des invités, 
sera centré sur la création de pièces radiophoniques, de lectures, 
d’entretiens et de musique expérimentale.

La création radiophonique étant, elle aussi, source de recherches et 
d’expérimentations, elle s’inscrit en toute logique dans le nouveau 
modèle de CDN que propose hTh.

L’Eko des Garrigues est une radio associative musicale non 
commerciale spécialisée rock et techno. 
Elle diffuse sur le 88.5 (Montpellier) et www.ekodesgarrigues.com

Golem
hTh est un centre de production qui accompagne les artistes dès le 
début du processus jusqu’à la présentation au public et la diffusion 
de leurs créations.
Productions déléguées, contact Nicolas Roux 04 67 99 25 25

ET BALANCEZ MES CENDRES SUR MICKEY de RODRIGO GARCIA
Le 20 septembre au Festival Experimenta Sur à Bogota / Colombie

ACCIDENS – FLAME de RODRIGO GARCIA
Les 24 et 25 septembre au Mapa Teatro à Bogota / Colombie

GOLGOTA PICNIC de RODRIGO GARCIA
Du 2 au 4 octobre 2015 au Festival International de 
     Buenos Aires (FIBA) / Argentine
Le 8 octobre 2015 au Festival International du Mercosur 
     à Cordoba / Argentine 

4 de RODRIGO GARCIA
Du 5 au 7 novembre 2015 à hTh - CDN Montpellier
Du 12 au 15 novembre et du 17 au 22 novembre 2015 au 
      CDN - Nanterre - Amandiers(dans le cadre du Festival
      d’Automne à Paris)
Le 26 novembre 2015 au Théâtre Le Phénix / Valenciennes
Le 5 décembre 2015 au Théâtre National de Lisbonne / Portugal
Le 11 décembre 2015 au Théâtre municipal de Porto / Portugal
Les 15 et 16 décembre 2015 à La Comédie de Caen - CDN de Normandie
Du 6 au 8 janvier et du 12 au 15 janvier 2016 
    au Théâtre Garonne à Toulouse
Les 19 et 20 janvier 2016 à Bonlieu Scène nationale Annecy
Les 28 et 29 janvier 2016 à La Maison de la culture d’Amiens
Les 4 et 5 février et du 9 au 11 février 2016 à 
    hTh – CDN Montpellier
Du 16 au 18 mars 2016 au Théâtre National de Bordeaux 
    en Aquitaine (TNbA)
Les 31 mars et 1er avril 2016 au Centre Dramatique National 
    de Haute Normandie / Rouen

MORT ET REINCARNATION EN COW-BOY de RODRIGO GARCIA
Du 24 au 27 mars 2016 à hTh – CDN Montpellier

LE MERIDIEN d’ERIC DIDRY et NICOLAS BOUCHAUD
Création du 2 au 16 octobre 2015 au Théâtre National 
      de Strasbourg (TNS)
Du 27 octobre au 7 novembre 2015 au Théâtre Vidy-Lausanne
Les 10 et 12, 13, 14 novembre 2015 au domaine d’O / Montpellier
Du 25 novembre au 27 décembre 2015 au Théâtre du Rond-Point / Paris 
(dans le cadre du Festival d’Automne à Paris)

COCOONING de LUIS GARAY
Les 1er et 2 décembre à hTh – CDN Montpellier
Le 1er février au Théâtre de Liège / Belgique

ALLEZ MOURIR PLUS LOIN d’ANA BORRALHO et JOAO GALANTE
Du 12 au 15 avril 2016 à hTh – CDN Montpellier

Golem (suite)
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Il s’agit ici d’expérimenter sous quels modes et sous quelles formes 
cette poétique peut resurgir autrement dans l’espace de la scène.
Restitution du laboratoire le mercredi 20 janvier à 18h
Tarif 150€ / étudiant 120€
-Enterrer Hamlet, recycler Shakespeare
dirigé par Laurent Berger
du 30 Mars au 12 Avril 2016, destiné aux acteurs et metteurs en scène.
Le 23 Avril 1616 on enterrait William Shakespeare, le 23 Avril 2016 
il traîne encore dans les coulisses de nos théâtres. Comment se 
débarrasser de ce spectre envahissant, comment trouver encore une 
actualité à ce matériau usagé, comment recycler des textes comme 
Hamlet qui hantent encore un peu le théâtre contemporain ? Ce sont 
quelques-unes des questions que pose ce laboratoire pour enfin enterrer 
Shakespeare et tâcher de les oublier.
Restitution du laboratoire le mardi 12 avril à 18h
Tarif 150€ / étudiant 120€

-Le monstre Orson Welles
dirigé par Juan Navarro
du 16 au 27 Mai 2016, destiné aux acteurs, metteurs en scène, 
créateurs son et vidéo.
Auteur, acteur, metteur en scène et réalisateur de cinéma et de radio, 
Orson Welles a écrasé son époque de son talent précoce et laisse 
derrière lui une œuvre majeure qui se distingue par sa versatilité et 
son engagement politique. Nous interrogeons cet héritage aujourd’hui 
oublié et presque désuet pour comprendre les racines du phénomène et 
ses possibles résurgences.
Restitution du laboratoire le vendredi 27 mai à 18h
Tarif 150€ / étudiant 120€

3) Master class
pour danseurs professionnels et amateurs de niveau confirmé

Master class avec un danseur de Tauberbach d’Alain Platel 
mercredi 4 novembre de 10h à 13h
à l’Agora Cité internationale de la Danse
En partenariat avec Montpellier Danse
Tarif 15€ / Renseignements et inscription : 0800 600 740
Master class avec Marlene Monteiro Freitas chorégraphe de Paraiso
mercredi 6 avril de 14h à 17h
à l’Agora Cité internationale de la Danse
En partenariat avec Montpellier Danse
Tarif 15€ / Renseignements et inscription : 0800 600 740

4) Workshops
Les workshops sont proposés par les artistes d’hTh ou accueillis dans 
la programmation. Ils sont destinés aux comédiens professionnels.
Informations / Inscriptions 04 67 99 25 05 beatricedumoulin@
humaintrophumain.fr

- Workshop pour acteurs autour du spectacle Le Méridien 
dirigé par Nicolas Bouchaud, comédien
les 12, 13 et 14 novembre 2015 de 13h à 17h - Tarif 65€
- Workshop pour acteurs autour du spectacle Schitz
dirigé par Jean-Baptiste Szezot, comédien
les 27, 28 et 29 janvier 2016 de 10h à 13h - Tarif 65€
- Workshop pour acteurs autour du spectacle Antoine et Cléopâtre
dirigé par Sofia Dias et Vítor Roriz 
Les 23, 24 et 25 mars 2016 – Tarif 65€

hTh Lab (suite)

hTh Lab
Notre laboratoire de recherche est un moteur indispensable au projet 
du CDN qui se propose de remettre en cause les formes établies et 
d’explorer les nouvelles, de réfléchir sur la scène actuelle et ses 
développements, en travaillant activement avec des partenaires de tous 
les horizons (compagnies régionales, centre de formation des artistes, 
universités, centres de recherche) en impliquant les artistes de la 
région et en investissant le territoire à la rencontre du public.
hTh Lab propose : des workshops, des ateliers et des laboratoires 
expérimentaux à Grammont et dans des institutions partenaires, en 
collaboration avec Générator la plateforme des compagnies régionales 
et Mèq le département de création numérique qui va irriguer notre 
travail d’expérimentation, de formation et de création.
En partenariat avec l’équipe de recherche RIRRA 21 de l’Université 
Paul Valéry Montpellier III.

1) Générator, plateforme pour les cies régionales
La plateforme pour les compagnies régionales est un noyau d’activités 
croisées ou l’équipe artistique de hTh collabore avec les compagnies 
intéressées par le nouveau projet du CDN.
Après une première année d’échanges et d’actions nous poursuivons 
notre travail en commun à travers des résidences, des Workshops, des 
laboratoires, les lectures de hTh et d’autres projets de collaborations, 
en invitant de nouvelles compagnies à rejoindre celles qui ont déjà 
apporté leur énergie pour ainsi développer cette aventure commune.

2) Laboratoires : « Recyclage »
Le Labo est un lieu, ou un temps d’expérimentation destiné aux 
professionnels, qui allie création et recherche au cours de projets 
aux formats et aux directions variables. Après le travail effectué 
au cours de la saison 2014-2015 autour de la notion de texte comme 
matériau, nous engageons pour cette année 2015-2016, un programme de 
recherche autour de la notion de « Recyclage », ou, autrement dit, 
comment se débarrasser des maîtres et des chefs-d’œuvres usagés en les 
transformant, en les détruisant ou en les oubliant.
Informations / Inscriptions 04 67 99 25 05 / 
beatricedumoulin@humaintrophumain.fr
-Le MAD LAB
dirigé par Daniel Romero
du 16 au 27 Novembre 2015, destiné aux acteurs, metteurs en scène, 
créateurs son, vidéos et multimédias.
Le projet de ce laboratoire très singulier est une exploration 
sans limite ni cadre à partir des projets de recherche de l’équipe 
artistique du CDN et de ceux des artistes participants. C’est un 
laboratoire ouvert où chaque jour une idée nouvelle peut devenir le 
centre du travail de l’ensemble du groupe, où chacun peut profiter de 
la dynamique du hTh Lab et lui insuffler sa créativité et ses idées.
Restitution du laboratoire le vendredi 27 novembre à 18h
(Conventionnement AFDAS en cours)
-Les maîtres du ballon rond.
dirigé par Laurent Berger
du 6 au 20 Janvier 2016, destiné aux acteurs, metteurs en scène, 
créateurs son et vidéo.
Maradona, Pelé, Messi, Jordan, Zidane sont des artistes inimitables 
dont les œuvres majeures portent des dates, souvent estivales 
(20/06/76, 22/06/86, 14/06/98, 09/07/06) et marquent notre imaginaire 
par leurs gestes, leurs feintes et aussi leurs paroles. 
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- Workshop autour du spectacle Las ideas
Dirigé par Federico León, metteur en scène 
Sous la forme d’un processus qui conjugue jeu, écriture et mise en scène, 
on cherchera la possibilité de construire une fiction avec des matériaux 
tirés de la réalité.
Les 19 et 20 mai 2016 de 12h à 17h. - Tarif 65€
- Workshop électronique et microcontrôleurs à partir 
de la plateforme Arduino.
Dirigé par Daniel Romero
Du lundi 14 mars au vendredi 18 mars 2016
Concepts de base d’électronique et de programmation et utilisation de 
tout type de capteurs et d’actuateurs pour leur utilisation sur scène. De 
plus, seront utilisés les « shields » d’Arduino plus usuels, ajoutant des 
fonctionnalités telles que la connectivité wireless.
Destiné aux professionnels du théâtre, artistes, designers et étudiants.
(Conventionnement AFDAS en cours)
- Workshop contrôle et création sonore avec Pure Data
Dirigé par Daniel Romero
Du lundi 25 avril au vendredi 29 avril 2016 
Création sonore à partir du langage de programmation Pure Data.
Cet atelier vise à enseigner les concepts de base de la synthèse sonore 
(synthèse FM, synthèse AM, synthèse granulaire), de l’audio multicanal 
(ambisonics, vbap) et de l’analyse de l’audio (audio réactif) ainsi 
que les possibilités d’utilisation de Pure Data pour la scène et sa 
connectivité MIDI et OSC pour automatiser des événements depuis la régie.
Destiné aux professionnels du théâtre, artistes, designers et étudiants.
(Conventionnement AFDAS en cours)
- Couleurs et impressions au naturel
Au sein de l’atelier costumes, acquérir les principes de la teinture 
végétale et mettre en pratique les combinaisons de nuances : 
échantillonnage, techniques de patines, de motifs ou d’impression pour un 
projet professionnel de création textile.
Public : métiers du textile (costumiers, designers, accessoiristes…)
Intervenantes : Sandrine Rozier, Marie Delphin
Printemps 2016(Conventionnement AFDAS en cours)
Contact 04 67 99 25 09 / mariedelphin@humaintrophumain.fr

5) Stages tout public 
Contact : Béatrice Dumoulin 04 67 99 25 05 beatricedumoulin@
humaintrophumain.fr

- Stage Fripes et couleurs
Dans le prolongement du spectacle Tauberbach d’Alain Platel, l’atelier 
costumes ouvre les portes de son stock et propose une expérience de 
recyclage de vêtements ou d’accessoires par la couleur : redonner vie 
à un vestiaire avec les bleus indigo, rouges garance ou jaunes vifs en 
teinture végétale.
Stage tout public, à partir de 13 ans 
Les 7 et 8 novembre de 10h à 17h Tarif 60€ 
(une place de spectacle pour Tauberbach comprise)
- Atelier amateurs
animé par Stefan Delon d’octobre 2015 à janvier 2016 et par Julien Guill 
de janvier à juin 2016
Le premier semestre posera cette question simple : qui suis-je et où 
suis-je quand je joue ? Nous nous appuierons sur des textes contemporains 
et les créations des acteurs participants.
Le deuxième semestre posera le théâtre comme un temps de rituel. Nous 
allons sortir de la scène pour envisager un autre rapport au public.
Présentation publique des deux cessions, ensemble, en fin de saison.
Les lundis de 19h à 22h. Cours d’essai lundi 28 septembre et lundi 5 
octobre. - Tarif pour un semestre : 155€ / à l’année : 260€

6) Stages pour adolescents
Contact : Béatrice Dumoulin 04 67 99 25 05 
beatricedumoulin@humaintrophumain.fr

- Stage vidéo mapping et création audiovisuelle 
en collaboration avec la Maison pour tous Voltaire, dirigé par Daniel Romero 
En direction des 13-19 ans
Atelier de programmation créative, de création d’animations et de 
vidéos mapping pour accompagner un concert électronique de dot tape 
dot, qui aura lieu le dernier jour de l’atelier à la Maison pour tous 
Voltaire en guise de présentation de fin d’atelier.
du 18 au 22 avril 2016 (vacances de printemps) à hTh
Tarif 60€
-Atelier Théâtre robotique
dirigé par Daniel Romero
Groupe de travail d’initiation à la robotique à partir des arts de 
la scène. Y seront enseignés les concepts basiques de robotique, 
d’électronique et de programmation créative (scratch, processong) à 
partir de l’emploi de différents robots sociaux (aisoy robotics) et de 
robots modulaires (strawbees + quirkbot, moss, arduino), ainsi que les 
concepts de dramaturgie et de scénario. 
Un week-end par mois d’octobre 15 à juin 16 de 14h à 18h
En direction des 13/18 ans
Cet atelier donnera lieu, en mars, à une restitution dans 
le cadre d’Oh Nuits d’Young !
8 week-ends : 360€ (payable en 3 fois)

- Cycle d’ateliers numériques 
Le département numérique d’hTh – Mèq propose un cycle d’ateliers 
dirigés par Daniel Romero, en direction des adolescents, un week-end 
tous les 2 mois, d’octobre 15 à juin 16. 
Tarif : un atelier 50€, le deuxième à 45€
http://humaintrophumain.fr/meq

 	 Atelier Scratch :
Les concepts de base de la programmation seront enseignés à travers 
des animations et des applications interactives à partir de Scratch, 
le logiciel éducatif créé par le MIT (Massachusetts Institute of 
Technology).
De 7 à 12 ans. Les 3 et 4 octobre 2015 puis les 6 et 7 février 2016, 
de 14h à 18h.
	 Création audiovisuelle : 
Les concepts de montage audio, vidéo et de création audiovisuelle 
seront enseignés en réalisant nos propres enregistrements et 
compositions. 
De 7 à 12 ans. Les 2 et 3 avril 2016, de 14h à 18h.

	 Atelier Arduino :
Atelier d’initiation à l’électronique et au calcul physique à 
travers la plateforme Arduino. Concepts de base de programmation 
et d’électronique par l’utilisation de capteurs et de composants 
électroniques (moteurs, lumières, interrupteurs…)
De 13 à 18 ans. Les 5 et 6 décembre 2015, de 14h à 18h. 
	 Programmation créative : 
Les concepts de base de la programmation seront enseignés à partir 
du logiciel Processing, en réalisant des animations et applications 
interactives, et en manipulation image, vidéo et son. 
De 13 à 18 ans. Les 4 et 5 juin 2016, de 14h à 18h.

- Et aussi :
Dans le cadre du festival Oh Nuits d’Young! , des ateliers de 
graphisme/dessin, écriture, création sonore. cf p 32 du programme.

hTh Lab (suite)hTh Lab (suite)
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Mèq
Mèq est le laboratoire de création numérique de hTh. Fondé en 2015, il 
représente l’un des piliers du nouveau modèle de CDN que propose hTh. Il 
naît de la nécessité d’expérimenter et de mener des recherches sur la 
relation entre les arts numériques et les arts de la scène. Mèq répartit 
ses activités suivant 4 grandes lignes de travail : l’éducation, la 
production, la recherche et les rendez-vous publics.

1.	 Education : 
Mèq crée l’Ecole d’informatique poétique et d’arts numériques pour la 
scène, un ensemble d’ateliers qui s’adressent aux jeunes (de 7 à 18 ans) 
et aux professionnels (étudiants, artistes, designers, professionnels du 
théâtre) axé sur la programmation créative (le scratch, le processing, 
l’openframeworks…), l’électronique (arduino), la création sonore, le 
vidéo mapping et la robotique. Mèq crée aussi un groupe expérimental de 
théâtre robotique permanent à destination des jeunes (cf p. 70-71).

2.	 Production : 
Deux résidences seront mises en place : une résidence sur « l’image 
numérique » en collaboration avec Le Mat Galerie et une résidence sur 
le son numérique. Ces résidences, qui naîtront d’un appel à candidatures 
ouvert aux artistes français, seront produites par Mèq. En outre, deux 
autres résidences se feront en 2016 et 2017 dans le cadre de l’ENCAC, 
European Network for Contemporary Audiovisual Creation dont Mèq est 
membre. Un appel à candidature sera diffusé par les différents membres 
du réseau (cf p. 78).

3.	 	Recherches : 
Mèq se propose d’explorer les possibilités qui émergent de l’emploi des 
nouvelles technologies en étroite relation avec les arts de la scène, 
dans le but de proposer des solutions dont l’application pourrait 
contribuer à l’innovation ainsi qu’à l’amélioration et à l’optimisation 
du processus créatif. Mèq expérimentera l’intelligence artificielle 
sur scène, la création de costumes électroniques et de scénographies 
numériques basées sur l’audio, la vidéo et la lumière, ainsi que la 
sonorisation et la visualisation de données sur scène et bien d’autres 
choses encore.

4.	 Rendez-vous publics : 
Mèq organisera en septembre 2016 et 2017 un festival des arts 
numériques et des arts de la scène (performance, danse, théâtre, opéra 
électronique, concerts audiovisuels), dans le cadre du projet européen 
du réseau ENCAC. De plus, Mèq proposera une série de conférences, de 
présentations et de concerts tout au long de la saison (cf p. 78).

infos : http://humaintrophumain.fr/meq

Lectures
Nous présentons des lectures performatives qui questionnent 
l’écriture dramatique et portent une réflexion sur le monde 
contemporain. Les mises en espace sont proposées par l’équipe 
artistique de hTh et des artistes invités. 
Avec le soutien de la Maison Antoine Vitez et du comité de lecture 
du Théâtre du Rond-Point pour le choix des textes. 

The end *
de Valeria Raimondi et Enrico Castellani 
en novembre
Conservatoire d’Anatomie, Faculté de Médecine, Université de 
Montpellier

Bruits d’eaux *
de Marco Martinelli, mise en espace Julien Bouffier
mardi 8 décembre à 18h
Musée Fabre de Montpellier Métropole Méditerranée

Cette sacoche n’est pas une sacoche 
de Rogelio Orizondo, mise en espace Daniel Romero
vendredi 22 janvier à 20h
Café La Gazette, en partenariat avec la librairie Sauramps

Odília
de Patrícia Portela, mise en espace Julien Guill 
lundi 21 mars à 19h 
Musée des Moulages de l’Université Paul Valéry Montpellier III

Service suicide
de Christian Lollike, mise en espace Juan Navarro et Laurent Berger
lundi 28 mars à 20h
Terrain de football de Grammont, centre d’entraînement B. Gasset

Portrait d’une femme arabe qui regarde la mer
de Davide Carnevali, mise en espace Laurent Berger
jeudi 19 mai à 21h  
Plage de Carnon, en partenariat avec la Médiathèque de l’Ancre

* A l’initiative de l’Institut Culturel italien de Paris et grâce au soutien du 
Ministère des Biens et Activités culturels et du Tourisme d’Italie, Face à Face / Paroles 
d’Italie pour les scènes de France a pour objectif de faire découvrir les dramaturgies 
contemporaines italiennes en soutenant leur traduction, et en accompagnant les projets 
de mises en espace.

Lectures avec les habitants 

Nous proposerons aux habitants de Montpellier des ateliers de 
pratique autour des écritures contemporaines qui donneront lieu à des 
présentations publiques. 
En collaboration avec les Maisons pour tous de la ville de 
Montpellier, ces ateliers seront connectés aux publics et aux 
pratiques existantes sur les territoires de la Politique de la Ville. 
Artistes et habitants exploreront ensemble une approche performative 
de l’activité théâtrale.

informations réservations : 04 67 99 25 13/05 
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Babel
Conférences et rencontres avec les artistes, pour que la création 
contemporaine s’accompagne d’une réflexion sur les enjeux esthétiques et 
politiques qui traversent les spectacles présentés au CDN.
En partenariat avec le Département Arts du spectacle de l’Université 
Paul Valéry Montpellier III et La Panacée

Conférences 
• A La Panacée :
Alain Platel
Modératrice Alix de Morant 
Mercredi 4 novembre à 12h45
Lucie Kempf
« Le retour du documentaire au théâtre : un théâtre politique ? » 
(autour de Hate Radio)
Lucie Kempf est Maître de conférences à l’Université de Lorraine. 
Elle a publié notamment avec Tania Moguilevskaia Le Théâtre néo-
documentaire résurgence ou réinvention ?
Mercredi 17 février à 12h45
Jérôme Bel
Modératrice Suzanne Lafont 
Mercredi 16 Mars à 12h45
Marlène Monteiro Freitas
Modératrice Alix de Morant 
Jeudi 7 avril à 12h45

• Dans les bus pour se rendre au spectacle Le Sacre du Printemps et 
Café Müller
Conférences de Gérard Mayen et Alix de Morant sur l’œuvre de 
Pina Bausch
Jeudi 9 juin à 20h dans les bus qui conduiront les spectateurs à Nîmes.

Alix de Morant est Maître de conférences en études théâtrales et chorégraphiques 
au Département Cinéma et Théâtre de l’Université Paul Valéry.
Suzanne Lafont est Professeur à l’Université Paul Valéry en langue et 
littérature françaises
Gérard Mayen est auteur, journaliste et critique de danse. 

Rencontres 
En partenariat avec le Département Arts du spectacle et l’équipe de 
recherche RIRRA 21 de l’Université Paul Valéry Montpellier III.
Dans le hall du théâtre, à l’issue des représentations :

4 : rencontres avec Rodrigo García et les comédiens 
vendredi 6 novembre et mardi 9 février à l’issue des représentations. 

Le Méridien : rencontre avec Nicolas Bouchaud jeudi 12 novembre. 
Cocooning : rencontre avec l’équipe artistique mercredi 2 décembre. 
Schitz : rencontre avec l’équipe artistique jeudi 28 janvier. 
Hate radio : rencontre avec l’équipe artistique jeudi 18 février.
Woe : rencontre avec Edit Kaldor et l’équipe artistique jeudi 10 mars.
On n’a qu’une vie : rencontre avec Ana Borralho et João Galante 
jeudi 10 mars 

© Nils Bertho

Pour Ethan : rencontre avec Ethan Cabon et Mickaël Phelippeau 
dimanche 13 mars. 
Antoine et Cléopâtre : rencontre avec Sofia Dias et Vítor Roriz 
mercredi 23 mars
Allez mourir plus loin : rencontre avec Ana Borralho et João 
Galante jeudi 14 avril 
Mort et réincarnation en cow-boy : rencontre avec Rodrigo García et 
les comédiens jeudi 12 mai 

Au Théâtre la Vignette : mardi 20 octobre de 10h à 12h 
Rencontre avec Rodrigo García animée par Marie Reverdy, chargée de 
cours et dramaturge. 
En partenariat avec le Théâtre la Vignette et le Département Arts 
du spectacle de l’Université Paul Valéry Montpellier III.  

Concerts
Le projet d’Humain trop humain c’est aussi de la musique live. 
Daniel Romero responsable de Mèq - département numérique et 
musicien programme cette saison à hTh (Grammont):

vendredi 6 novembre à 22h
MERRY CRISIS  
électrorockabily cramée

vendredi 29 janvier à 22h
DUBOVNIK
expérimental

vendredi 5 février à 22h
OROMPISTACHE
postpop

vendredi 15 avril à 22h 
HAIRYMONSTER
electro-break

vendredi 13 mai à 22h
HAG
industhoumouscore 
post experimental 
deepnoise

info : 
http://humaintrophumain.fr/meq

Babel (suite)



 PAGE 77Expositions / Installations(cont.)

Expositions /
Installations

du 5 novembre au 2 décembre :  

Zilvinas KEMPINAS
Flying Tape, 2004
Ventilateurs, bande vidéo

Jean-Claude RUGGIRELLO (1.)
Peacock, 2003
Vidéo 

du 26 janvier au 11 février :

Nicolas RUBINSTEIN (4.)
Mickey Is Also a Rat 2007
Grand squelette articulé 

Jean-Baptiste BRUANT
Trois petites chorégraphies de 
sièges et de pleurs, 1991
Vidéo

Jean-Baptiste BRUANT
Meuble préparé 2, 2006
Bois de châtaigner, néons 

du 16 février au 13 mars :

Jean-Claude RUGGIRELLO
Les Amis de mes Amis, 1997
Vidéo (projection au sol)

Patrick JOLLEY et 
Reynold REYNOLDS (5.)
Drowning Room, 2000
Vidéo à partir de rushes Super 8 

En collaboration avec le FRAC 
LR hTh présente, tous les soirs 
de représentation, à partir de 
18h30 et après le spectacle, 
des œuvres d’artistes plastiques 
contemporains (entrée libre). 
Vidéos, installations, installations 
sonores… Une visite commentée des 
œuvres est organisée le premier soir 
de chaque exposition à 19h15.

du  18 mars au 15 avril :

Kristina SOLOMOUKHA
Sprechblasen, 1998
Haut-parleur diffusant des 
bulles de savon 

Daniel ROMERO (2.)
Qlux puba. Música para 200 
brincadores, 2010
Installation sonore avec 
pois sauteurs et capteurs 

Henrik HAKANSSON (3.)
True Love (Drosophila 
Melanogaster/Dionaea 
Muscipula), 1997
Microcosme avec insectes et 
plantes carnivores 
 

du 10 au 20 mai : 

Kris VLEESCHOUWER
A Prototype of waste time, 
2007
dispositif électronique et 
bouteilles en verre 

Marko MÄETAMM
All We Have Is Love, 2009
Film d’animation 

Jean-Claude RUGGIRELLO
Principe actif n°4, 2003
Projecteurs, moteurs

collection du Fonds 
Régional d’Art Contemporain 
Languedoc-Roussillon
excepté Qlux puba. Música 
para 200 brincadores et 
Calmant de Daniel Romero.

Dans le hall du 
théâtre, toute 

l’année : 

Daniel Romero
Calmant, 2015

Jeu vidéo

1.

2.
5.

3.

4.
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      Humain trop humain 
      fait partie du 
Réseau Européen de 
Création Audiovisuelle 
Contemporaine – European 
Network for Contemporary 
Audiovisual Creation 
(ENCAC) –, un projet de 
coopération transnationale 
de soutien, de support, de 
diffusion et d’interaction 
entre citoyens, artistes et 
chercheurs intéressés par 
les arts visuels, la création 
sonore et audiovisuelle et la 
culture numérique.
Dirigé par le LABoral 
Centro de Arte y Creación 
Industrial d’Espagne, 
l’ENCAC est financé par 
le programme Europe 
Créative, et composé de cinq 
institutions ou plateformes 
culturelles européennes : 
Ars electronica (Autriche), 
Disk Berlin (Allemagne), 
Resonate (Serbie), Le Lieu 
Unique (France) et hTh - 
CDN Montpellier (France). 
Quatre autres collaborateurs 
non européens font partie 
du Réseau. Ce sont Avatar 
(Canada), ELEKTRA 
(Canada), Mutek (Méxique) 
et Mapping Festival (Suisse).

Le réseau vise à 
soutenir des artistes 
internationaux et à 
mettre en avant les 
échanges interculturels, 
l’interdisciplinarité, la 
diffusion internationale et 
le partage des ressources 
et des connaissances. De 
plus, l’ENCAC stimulera 
l’interaction et le travail 
collaboratif entre les 
créateurs de différents 
champs tels que l’art audio, 
les arts visuels, les arts 
de la scène, et les arts 
numériques.
Des activités de recherche 
sur les nouveaux langages 
et technologies seront 
développées pour élargir le 
champ d’action des outils de 
création mis à disposition 
des artistes.
La formation sera un autre 
pilier stratégique pour 
renforcer les connaissances 
et l’habileté des artistes et 
favoriser la réalisation de 
leurs idées.

Durant les deux 
prochaines années,
 l’ENCAC mettra en 
œuvre 4 programmes 
éducatifs autour de la 
création audiovisuelle 
contemporaine et réalisera 
10 résidences de recherche 
et de production, dont les 
résultats seront présentés 
dans les différentes 
institutions et festivals qui 
forment le réseau.
Le département de création 
numérique d’hTh (Mèq) 
apporte sa collaboration à 
ce réseau en convoquant 2 
résidences de production, 
en proposant 3 ateliers 
à destination des 
professionnels ainsi que 
la création d’un nouveau 
festival autour des arts 
numériques et des arts de 
la scène, dont la première 
édition verra le jour en 
septembre 2016.

http://humaintrophumain.fr/meq

R é s e au  E u r o p é e n  d e  C r é at i o n  Au d i o v i s u e l l e  C o n t e m p o r a i n e

info. PRATIQUEs
hTh CDN Montpellier



Billetterie

Le pass hTh 
Le Pass hTh                                                30€

Il est nominatif et donne accès au tarif réduit 
sur tous les spectacles de la programmation 
pendant 3 saisons.
Il permet de bénéficier de l’Abonnement 
voyage, c’est-à-dire d’un tarif réduit dans les 
structures partenaires : La Scène Nationale de 
Sète et du Bassin de Thau, Le Théâtre - Scène 
National de Narbonne, Le Mercat de les Flors 
à Barcelone, Montpellier Danse, Le TNC - 
Teatre Nacional de Catalunya à Barcelone, le 
Festival Temporada Alta à Gérone, Le Théâtre 
de l’Archipel – Scène Nationale à Perpignan.

Tarifs
Général                                                        	20€
Réduit                                                                           15€

•	 Spectateurs détenteurs du Pass hTh
•	 Comités d’Entreprise ou groupes, sous 

réserve d’un minimum de 10 places à 
prendre lors de la 1ère commande.

•	 Enseignants qui mènent une action avec le CDN
•	 Spectateurs abonnés des théâtres 

partenaires : Domaine d’O, Théâtre 
Jean Vilar, Théâtre La Vignette, Opéra et 
Orchestre National de Montpellier, Théâtre 
de Nîmes, Scène Nationale de Sète, Sortie 
Ouest à Béziers, Théâtre Jacques Cœur à 
Lattes et Montpellier Danse.

Etudiants, Spectateurs non imposables  10€	
(uniquement sur présentation du dernier avis 
d’imposition)

Professionnels du spectacle                 10€

Enfants, Collégiens, Lycéens                     5€

Tarifs particuliers :

Tauberbach 
Général	   25€
(tarifs habituels pour les autres catégories de 
spectateurs)

Le Sacre du Printemps et 
Café Müller 
Général	  50€
(ATTENTION, les contremarques de carnet ne 
sont pas utilisables sur ce spectacle).
places en 2ème catégorie aux Arènes de Nîmes 

Les sonorèmes de Sonorités 
Général	    10€

Réduit 	 5€

Le poète aveugle 
Tarifs habituels pour toutes les catégories de 
spectateurs, exceptés :

Enfants, Collégiens, Lycéens                   	10€
Pour ce spectacle, les groupes scolaires 
sont priés de s’adresser directement à la 
Scène Nationale de Sète : 04 67 18 53 22 
- marinelacombe@theatredesete.com

Paraíso 
Général	    15€
(tarifs habituels pour les autres catégories de 
spectateurs)

Nowhere 
Entrée libre  

Le Pass’culture
Le Pass’Culture est réservé aux étudiants de 30 
ans maximum. Il permet d’obtenir des places 
à tarifs ultra privilégiés dans les structures 
culturelles adhérentes au dispositif. Il coûte 
9,50 €, et vous permet d’acheter vos billets 
(uniquement en prévente) au tarif de 5€.
Renseignements :
www.crous-montpellier.fr / 04 67 41 50 96

Accords particuliers
•	 Maison des chômeurs. Pour les demandeurs 

d’emploi en grande difficulté, un accord a 
été signé avec la Maison des chômeurs et 
le Collectif des chômeurs et précaires de 
Montpellier (04 67 92 74 98), pour permettre 
d’accéder au théâtre au tarif de 3 €.

•	 Associations à vocation sociale. Dans le cadre 
de projets particuliers, certaines associations 
peuvent bénéficier d’un tarif préférentiel 
(carnet : 20 places achetées) à 5€ la place 
ATTENTION : les contremarques de carnet ne 
sont pas utilisables sur le spectacle Le Sacre 
du Printemps et Café Müller à Nîmes (Tarif 
unique 50€).

•	 Contact : 04 67 99 25 13.
•	 Culture et Sport Solidaires 34. hTh soutient 

l’action de Culture et Sport Solidaires 34 
(public en rupture sociale). 

     www.cultureetsportsolidaires34.fr

Groupes, CE, associations 
•	 Pour un minimum de 20 places achetées, 

nous vous délivrons un carnet de 
contremarques à 10€ la place.

•	 Délai de réservation 15 jours au plus tard 
avant la série de représentation. Au-delà 
de ce délai, placements en fonction des 
disponibilités de dates et de places.

ATTENTION : les contremarques de carnet ne 
sont pas utilisables sur le spectacle Le Sacre du 
Printemps et Café Müller à Nîmes 
(Tarif unique 50€).

  Nous conseillons aux personnes se déplaçant en 
fauteuil de le signaler au moment de la réservation afin 
que nous leur réservions le meilleur accueil.

 Même lorsque les spectacles sont complets à la 
réservation, il reste toujours des places de dernière 
minute le soir de la représentation. N’hésitez pas à 
vous présenter directement au théâtre.

Locations réservations 
Achat de billets en ligne sur 
www.humaintrophumain.fr
Vos places seront disponibles au guichet du 
théâtre le soir de la 1ère représentation choisie.

Billetterie du théâtre
Tél. 04 67 99 25 00 
Domaine de Grammont Montpellier
Ouverture de la billetterie : 
du lundi au vendredi de 13h à 18h 
et les samedis de représentation de 13h à 18h
reservation@humaintrophumain.fr
Autres points de vente
FNAC, www.fnac.com et réseau 
www.francebillet.com
Délais de règlement des réservations
Vous pouvez réserver à tout moment. Les 
réservations individuelles non réglées 48h avant 
la représentation ne seront assurées que dans 
la mesure des places disponibles.
Pour les groupes scolaires les places doivent 
être réglées 20 jours avant la représentation.
Modes de règlement
Espèces, chèque, carte bancaire, chèque 
vacances, chèque culture.
Pour les paiements par courrier, merci d’adresser 
votre chèque en rappelant votre commande à : 
Humain trop humain, Domaine de Grammont - 
CS 69060, 34965 Montpellier Cedex 2. Vos places 
seront disponibles le soir de la 1ère représentation 
choisie au guichet du théâtre.
Placement
Les places sont numérotées et attribuées 
dans l’ordre d’inscription. La numérotation 
n’est valable que jusqu’à l’heure prévue de la 
représentation.
Pour les spectacles Les sonorèmes de Sonorités, 
Le Méridien, Hate Radio, Woe, Nowhere le 
placement est libre.



Service Educatif

Le service éducatif d’hTh a pour objectif de 
sensibiliser les élèves aux arts performatifs et 
aux spectacles pluridisciplinaires, dont la forme 
hybride permet aux équipes éducatives de croiser 
leurs parcours pédagogiques dans le cadre de 
l’enseignement de l’Histoire des arts, et/ou dans 
celui d’une réflexion sur la création contemporaine 
et sur les questions sociales, philosophiques et 
esthétiques qu’elle pose.
Il souhaite participer à la fabrication d’une 
conscience politique humaniste et européenne, 
ancrée dans l’ici et maintenant puisque la 
programmation d’Humain trop humain présente la 
particularité d’offrir un regard sur le monde actuel. 

Projets en direction des lycéens :
En partenariat avec la DAAC, la DRAC et le Conseil 
régional, le CDN intervient dans le cadre de :

•	 Jumelages avec le lycée René Gosse de 
Clermont l’Hérault, les lycées Jean Mermoz, 
Pierre Mendès France, et Joffre de Montpellier.

•	 Classes d’enseignement théâtral aux lycées 
Joffre, Mermoz et Jean Monnet de Montpellier, 
au lycée Jean Moulin de Pézenas et au lycée 
René Gosse de Clermont-l’Hérault.

•	 Projets : « Vie à l’internat ».
•	 « Une Saison avec nous » propose aux lycéens 

de Montpellier et de son agglomération 
d’assister à plusieurs spectacles programmés 
dans différentes structures culturelles.

Projets en direction des collégiens : 
En partenariat avec la DAAC et le Conseil général 
de l’Hérault, le CDN intervient dans le cadre du 
programme « Des chemins de la culture » et des 
projets de pratique artistique, de sorties au théâtre, 
de projets libres…
Le théâtre met à disposition des enseignants les 
dossiers pédagogiques des spectacles programmés 
directement téléchargeables sur les pages dédiées 
à ceux-ci.

Pour vous accompagner dans vos démarches : 
Rolande Le Gal, Chargée des relations publiques, 
service éducatif : 
04.67.99.25.12 - rolandelegal@humaintrophumain.fr
Frédérique Devaux, professeur missionné par la 
DAAC au service éducatif : 
frederiquedevaux@humaintrophumain.fr

Public spEcifique

hTh développe des projets avec des personnes en 
difficulté, momentanément éloignées de la culture : 

•	 En direction des structures à vocation 
sociale (Centre d’hébergement et de 
réinsertion sociale, Groupe d’entraide mutuel, 
associations…) en proposant des rencontres 
avec les artistes, des visites du théâtre, 
des ateliers de costumes et de décors, 
en adaptant les tarifs pour assister aux 
représentations.

•	 Avec les patients de l’Unité de Jeunes Adultes 
du Pôle psychiatrie de la Colombière CHU de 
Montpellier en organisant des ateliers de 
pratiques théâtrales.

•	 Avec les jeunes de la Protection Judiciaire 
de la Jeunesse sous forme de parcours 
découverte du théâtre.

•	 Avec les détenus de la Maison d’Arrêt de 
Villeneuve les Maguelone en proposant 
des ateliers de pratiques artistiques et des 
lectures en collaboration avec le SPIP de 
l’Hérault et la DRAC Languedoc-Roussillon.

•	 A destination des personnes déficientes 
visuelles en organisant des représentations 
avec audiodescription (description sonores 
des éléments visuels d’un spectacle) et des 
visites tactiles.

Contact : Sandrine Morel, 04 67 99 25 13

Dans le hall du thEAtre 
Point librairie Sauramps
La librairie est ouverte avant et après les 
représentations.

Restaurant La Pratique
le lieu de restauration de hTh géré par La Pratique 
est ouvert à midi du lundi au vendredi (et le 
week-end sur réservation) et tous les soirs de 
représentations à partir de 18h30.
06 87 03 76 64 - http://traiteurlapratique.fr

Parking

Zenith

Parc

Domaine de Grammont Arrêt bus n9

Av. Albert Einstein

MILLÉnaire

MAUGUIO

A9 LYON

A9 BARCELONE

Avenue Pierre Mendès-France

Rue Becquerel

CENTRE

Le Lez

AccEs thEAtre
Humain trop humain
Domaine de Grammont - Montpellier  Parking gratuit.

Nos partenaires
hTh remercie, pour leur soutien :

Autres lieux de

reprEsentations 
Théâtre d’O - domaine d’O
Entrée sud : Rond-Point du Château d’O
Bus 6 et 7, tram ligne 1 arrêt Château d’O

Théâtre Jean-Claude Carrière - domaine d’O 
Entrée nord : 178 rue de la Carriérasse
Bus 24, tram ligne 1 arrêt Malbosc

Opéra Comédie
Place de la Comédie
Tram ligne 1 et 2 arrêt Comédie

Arènes de Nîmes 
bus hTh cf p. 60  

Scène Nationale de Sète et du Bassin de Thau 
bus hTh cf p. 10

Navettes hTh
La navette hTh vous attend 
Place de France (Odysseum), 
dès 19h, et réalise plusieurs 
rotations jusqu’à 19h 40.

Pour rentrer en ville : 
rotations de la navette 
jusqu’à 1h20 après la fin de la 
représentation, arrivée Place de 
l’Europe (Antigone).

Plan d’accès à Grammont



L’Equipe

Directeur
Rodrigo García
Tél. 04 67 99 25 08
direction@humaintrophumain.fr

Directeur adjoint
Nicolas Roux*
Tél. 04 67 99 25 18

Administrateur
Benoît Joëssel*
Tél. 04 67 99 25 14

Directeur Technique
Gérard Espinosa*
Tél. 04 67 99 25 02

Artistes permanents
Gonzalo Cunill, Núria Lloansi, 
Juan Navarro (comédiens), 
Daniel Romero*  (Directeur de 
Mèq - Département numérique)

Collaborateur artistique 
Directeur du hTh Lab
Laurent Berger*

ADMINISTRATION
Administrateur adjoint, 
chef comptable
Gérard Loyer*

Comptable
Fabienne Bonnaud*
Tél. 04 67 99 25 15

Secrétaire de direction
Martine Bailleul*
Tél. 04 67 99 25 14

PRODUCTION / 
COMMUNICATION / BILLETTERIE
Attachée de presse, responsable 
de projets
Claudine Arignon*
Tél. 04 67 99 25 11

Responsable communication
Sophie Pujadas*
Tél. 04 67 99 25 21

Attaché de production
Florian Bosc*
Tél. 04 67 99 25 20

Assistante de direction, attachée 
de production, 
Alice Fabbri*
Tél. 04 67 99 25 08

Responsable Billetterie
Eva Loyer*
Tél. 04 67 99 25 00
reservation@humaintrophumain.fr

Responsable de l’Accueil 
Billetterie – Réseaux sociaux
Alain Feral*
Tél. 04 67 99 25 00
reservation@humaintrophumain.fr

Standardiste – 
Employé de bureau
Philippe Poupel*
Tél. 04 67 99 25 25

Hôtes et hôtesses d’accueil
Solène Mangin, Anna Plaideau, 
Anaïs Razoux, Benoît Saladino, 
Tiffen Englebert, Marjorie 
Vaussenat, Valentin García, 
Thomas Greck, Sylvain Brunerie, 
Pierre Peres, Philéas Diacoyannis, 
Sarah Lazarus

MEDIATION
Responsable 
des relations publiques
Sandrine Morel*
Tél. 04 67 99 25 13
relationspubliques@
humaintrophumain.fr

Chargée des relations publiques
Rolande Le Gal*
Tél. 04 67 99 25 12

Attachée aux relations publiques 
/ secrétaire
Béatrice Dumoulin*
Tél. 04 67 99 25 05
fax communication 04 67 99 25 28

TECHNIQUE
Régisseur général
Frédéric Razoux*
Tél. 04 67 99 25 02

Régisseur, réalisateur 
son et vidéo
Serge Monségu*

Régisseurs lumières
Martine André*
Bernard Lhomme*
Théo Lazic (contrat 
d’apprentissage)

Régisseurs de scène
Claude Champel*
Paul-Émile Perreau 
(contrat d’apprentissage)

Chef atelier costumes - 
habilleuse
Marie Delphin
Tél. 04 67 99 25 09
ateliercostumes@
humaintrophumain.fr

Chef constructeur décors
Christophe Corsini*
Tél. 04 67 06 17 40
atelierdecors@
humaintrophumain.fr

Secrétaire technique
Nathalie Abner*
Tél. 04 67 99 25 02
technique@humaintrophumain.fr

Agents d’entretien
Clara Ferreira-Maïa
Karima Ouichou
fax technique 04 67 99 25 27

Création graphique
Arturo Iturbe

Mazaccio & Drowilal 
Pour cette nouvelle saison, hTh a 
sollicité la collaboration artistique 
des photographes Mazaccio & 
Drowilal. Le résultat est la série de 
photos qu’ils ont exclusivement 
réalisée pour hTh.

Humain trop humain Centre 
Dramatique National de Montpellier 
(SARL Théâtre des 13 vents) est 
subventionné par le Ministère de 
la Culture et de la Communication, 
Montpellier Méditerranée Métropole, 
la Région Languedoc-Roussillon, 
le Département de l’Hérault.

 N O V E M BRE    2 0 1 5

dim 1

lun 2

mar 3 20h > TAUBERBACH 
à l’Opéra Comédie

mer 4 12h45

19h

> conférence A. Platel 
à La Panacée

> TAUBERBACH 
à l’Opéra Comédie

jeu 5 20h > 4 

ven 6 20h

20h30

22h

> 4
> rencontre avec les 
artistes (après la rep)

> LE POETE 
AVEUGLE 
à Sète

> concert 
Merry Crisis

sam 7 20h > 4

dim 8

lun 9

mar 10 20h > LE MERIDIEN 
au Théâtre d’O

mer 11

jeu 12 20h > LE MERIDIEN 
au Théâtre d’O

> rencontre avec les 
artistes (après la rep)

ven 13 20h > LE MERIDIEN 
au Théâtre d’O

sam 14 20h > LE MERIDIEN 
au Théâtre d’O

dim 15

lun 16

mar 17

mer 18

jeu 19

ven 20

sam 21

dim 22

lun 23

mar 24

mer 25

jeu 26

ven 27

sam 28

dim 29

lun 30

 O CT  O BRE    2 0 1 5

jeu  1

ven 2

sam 3 20h > LES 
SONOREMES DE 
SONORITES

dim 4

lun 5

mar 6

mer 7

jeu 8

ven 9

sam 10

dim 11

lun 12

mar 13

mer 14

jeu 15

ven 16

sam 17

dim 18

lun 19

mar 20

mer 21 10h > rencontre avec 
Rodrigo García 
au Théâtre la 
Vignette-UPV

jeu 22

ven 23

sam 24

dim 25

lun 26

mar 27

mer 28

jeu 29

ven 30

sam 31

 D ECE   M BRE    2 0 1 5

mar 1 20h > COCOONING

mer 2 20h > COCOONING
> rencontre avec les 
artistes (après la rep)

jeu 3

ven 4

sam 5

dim 6

lun 7

mar 8 18h > lecture Bruits d’eaux 
au Musée Fabre

mer 9

jeu 10

ven 11

sam 12

dim 13

lun 14

mar 15

mer 16

jeu 17

ven 18

sam 19

dim 20

lun 21

mar 22

mer 23

jeu 24

ven 25

sam 26

dim 27

lun 28

mar 29

mer 30

jeu 31
* vous pouvez contacter ces personnes par e-mail à l’adresse correspondant à : prenomnom@humaintrophumain.fr

NB : Les lieux de 
représentation sont indiqués 

quand les spectacles ne 
jouent pas à hTh (Grammont).

La salle d'exposition est 
ouverte tous les soirs de 

représentation 
à partir de 18h30.



 J A N V I ER   2 0 1 6

ven 1

sam 2

dim 3

lun 4

mar 5

mer 6

jeu 7

ven 8

sam 9

dim 10

lun 11

mar 12  > ACTORAL  
à hTh (Grammont) 
et au CCN 

mer 13 > ACTORAL  
à hTh (Grammont) 
et au CCN 

jeu 14 > ACTORAL  
à hTh (Grammont) 
et au CCN 

ven 15 > ACTORAL  
à hTh (Grammont) 
et au CCN 

sam 16

dim 17

lun 18

mar 19 > ACTORAL  
à hTh (Grammont) 
et au CCN 

mer 20 > ACTORAL  
à hTh (Grammont) 
et au CCN 

jeu 21 > ACTORAL  
à hTh (Grammont) 
et au CCN 

ven 22

20h

> ACTORAL  
à hTh (Grammont) 
et au CCN 

> lecture Cette 
sacoche n’est pas 
une sacoche au 
Café La Gazette

sam 23

dim 24

lun 25

mar 26 20h > SCHITZ

mer 27 20h > SCHITZ

jeu 28 20h > SCHITZ
> rencontre avec les 
artistes (après la rep)

ven 29 20h

22h

> SCHITZ

> concert Dubovnik

sam 30

dim 31

 F E V R I ER   2 0 1 6

lun 1

mar 2

mer 3

jeu 4 20h > 4

ven 5 20h

22h

> 4
> concert
Orompistache

sam 6

dim 7

lun 8

mar 9 20h > 4
> rencontre avec les 
artistes (après la rep)

mer 10 20h > 4

jeu 11 20h > 4

ven 12

sam 13

dim 14

lun 15

mar 16 20h > HATE RADIO

mer 17 12h45

20h

> conférence 
L. Kempf 
à La Panacée

> HATE RADIO

jeu 18 20h > HATE RADIO
> rencontre avec les 
artistes (après la rep)

ven 19 20h > HATE RADIO

sam 20

dim 21

lun 22

mar 23

mer 24

jeu 25

ven 26

sam 27

dim 28

lun 29

 A V R I L  2 0 1 6

ven 1

sam 2

dim 3

lun 4

mar 5

mer 6

jeu 7 12h45

 20h

> conférence M. 
Monteiro Freitas 
à La Panacée

> PARAISO

ven 8 20h > PARAISO

sam 9

dim 10

lun 11

mar 12 20h > ALLEZ MOURIR 
PLUS LOIN

mer 13 20h > ALLEZ MOURIR 
PLUS LOIN

jeu 14 20h > ALLEZ MOURIR 
PLUS LOIN
> rencontre avec les 
artistes (après la rep)

ven 15 20h

22h

> ALLEZ MOURIR 
PLUS LOIN
> concert Hairymonster

sam 16

dim 17

lun 18

mar 19

mer 20

jeu 21

ven 22 21h > concert Daniel Romero 
à la MPT Voltaire

sam 23

dim 24

lun 25

mar 26

mer 27

jeu 28

ven 29

sam 30

 J U I N  2 0 1 6

mer 1

jeu 2

ven 3

sam 4

dim 5

lun 6

mar 7

mer 8

jeu 9 20h

 
22h

> conférences de 
G. Mayen et  A. de Morant 
dans le bus

> LE SACRE DU 
PRINTEMPS / 
CAFE MULLER 
à Nîmes

ven 10

sam 11 10h
à

22h

> NOWHERE 
lieu à déterminer

dim 12 10h
à

22h

> NOWHERE 
lieu à déterminer

lun 13 10h
à

22h

> NOWHERE 
lieu à déterminer

mar 14 10h
à

22h

> NOWHERE 
lieu à déterminer

mer 15 10h
à

22h

> NOWHERE 
lieu à déterminer

jeu 16 10h
à

22h

> NOWHERE 
lieu à déterminer

ven 17 10h
à

22h

> NOWHERE 
lieu à déterminer

sam 18 10h
à

22h

> NOWHERE 
lieu à déterminer

dim 19

lun 20

mar 21

mer 22

jeu 23

ven 24

sam 25

dim 26

lun 27

mar 28

mer 29

jeu 30
 

 M A R S  2 0 1 6

mar 1

mer 2

jeu 3

ven 4

sam 5

dim 6

lun 7 20h > film sur l’adolescence
au Diagonal

mar 8

mer 9 16h 

19h

21h

> film sur l’adolescence
au Diagonal

> WOE
> ON N’A QU’UNE VIE 

jeu 10 19h

21h

> WOE
> rencontre avec les artistes 
(après la rep)
> ON N’A QU’UNE VIE 
> rencontre avec les artistes 
(après la rep)

ven 11 19h

21h
> WOE
> ON N’A QU’UNE VIE 

sam 12 21h

22h
> ON N’A QU’UNE VIE 
> fête

dim 13 16h > POUR ETHAN
> rencontre avec les artistes 
(après la rep)

lun 14

mar 15 20h > GALA  

au Théâtre JC Carrière

mer 16 12h45

20h

> conférence J. Bel 
à La Panacée

> GALA  
au Théâtre JC Carrière

jeu 17

ven 18 20h > IN MOTION

sam 19

dim 20

lun 21 19h > lecture Odília
au Musée des Moulages UPV

mar 22 20h >  ANTOINE 
ET CLEOPATRE

mer 23 20h >  ANTOINE 
ET CLEOPATRE
> rencontre avec les artistes 
(après la rep)

jeu 24 20h >  ANTOINE 
ET CLEOPATRE

ven 25 20h >  ANTOINE 
ET CLEOPATRE

sam 26

dim 27

lun 28 20h > lecture Service suicide 
au Terrain de foot à Grammont

mar 29

mer 30
jeu 31

 M A I  2 0 1 6

dim 1

lun 2

mar 3

mer 4

jeu 5

ven 6

sam 7

dim 8

lun 9

mar 10 20h > MORT ET 
REINCARNATION 
EN COW-BOY

mer 11 20h > MORT ET 
REINCARNATION 
EN COW-BOY

jeu 12 20h > MORT ET 
REINCARNATION 
EN COW-BOY
> rencontre avec les 
artistes (après la rep)

ven 13 20h

22h

> MORT ET 
REINCARNATION 
EN COW-BOY
> concert Hag

sam 14 20h > MORT ET 
REINCARNATION 
EN COW-BOY

dim 15

lun 16

mar 17

mer 18 20h > Las Ideas

jeu 19 20h

21h

> Las Ideas
> lecture Portrait d’une 
femme arabe qui regarde 
la mer à la plage de 
Carnon

ven 20 20h > Las Ideas

sam 21

dim 22

lun 23

mar 24

mer 25

jeu 26

ven 27

sam 28

dim 29

lun 30

mar 31
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