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À l’image de cette femme en couverture, on sort ou on ne sort pas ? 
On continue de danser ? On maintient les portes ouvertes même si 
elles se referment ? 
Que fait-on maintenant ? 
Se (re)trouver ? L’espace public, lieu de rencontre et d’incarnation 
de nos humanités, dans son essence, nous le permet. Un désir 
fort de l’occuper et de le repenser s’exprime face aux enjeux de 
privatisation, de sectorisation, de sécurisation. 
Alors ? Imaginons qu’il devienne dès aujourd’hui un espace de 
curiosité, de partage et de solidarité. 
Piscines, parcs, rues, au centre des villes ou en périphérie, tous 
les contextes sont propices aux langages artistiques, qu’ils soient 
intimes ou monumentaux. 
l’Usine vous invite, avec cette nouvelle saison et la première édition 
du temps fort, à fabriquer avec vous, un rêve commun. 

Mathieu Maisonneuve, 
Directeur
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RENDEZ-VOUS
Tout au long de la saison, l’Usine vous propose une programmation 
ouverte sur des esthétiques hybrides et renouvelées : retrouvons-nous en 
espace public pour découvrir la diversité des arts de la rue.  
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Sam.19 septembre
PORTES OUVERTES
Visite de l’Usine + L’Agit Théâtre

p.12

Sam.19 & Dim. 20 septembre
L’AGIT THÉÂTRE

Nous étions debout 
et nous ne le savions pas

p.14

Jeu. 24 septembre
LA GROSSE 
SITUATION 

France Profonde
p.16

Sam.10 octobre
Sam.7 novembre

SERGE TEYSSOT-GAY
& ANTHONY JEAN

Immersio
p.18

Ven.16 octobre
LA ZAMPA
La Belle Humeur

p.20

Sam. 24 & Dim.25 octobre
POCKET THÉÂTRE

Jean-Pierre, Lui, Moi
p.22 

Ven.13 novembre
CAROLINE OBIN
Les Homo sapiens 
vous invitent à dîner
p.24

Sam. 21 novembre
THÉÂTRE DE L’UNITÉ
La Nuit Unique
p.26

Ven. 15 > Mer. 20 jan
CIE L’IMMÉDIAT
間 (ma, aïda...) 
p.28

Jeu. 21 > Sam. 23 janvier
CIE TABULA RASA
À vie
p.30

Ven. 5 février
CÉLINE NOGUEIRA
Nuit Bleue#7
p.32

Ven. 5 > Dim. 7 mars
KTHA CIE
demain arrive (je suis une autre toi)
p.36

Sam. 13 mars > Sam. 19 juin 
temps fort
arts en espace public
p.40



PORTES 
OUVERTES
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SAMEDI 19 
SEPTEMBRE 
à l’Usine

VISITEZ LES COULISSES 
D’UN CENTRE NATIONAL 
DES ARTS DE LA RUE 
ET DE L’ESPACE PUBLIC
 
14h > 18h 
après-midi découverte

15h et 17h
visite guidée sur réservation 

20h30
spectacle Nous étions debout 
et nous ne le savions pas 
L’Agit Théâtre

22h
surprise de la cie La Machine

À l’occasion des Journées européennes 
du patrimoine, l’Usine vous ouvre grand 
ses portes pour une immersion dans les 
coulisses de la création. 
Venez partager un après-midi convivial 
avec les personnes qui œuvrent au 
quotidien pour le rayonnement des arts 
de la rue.
Au programme : visites guidées, 
projections, expositions et temps de 
rencontres autour d‘un verre.

L’USINE :
l’Usine est un lieu de création et de partage ouvert 
où l’on programme des spectacles de septembre à 
juin. Un lieu qui réunit autour de son projet cultu-
rel des équipes artistiques invitées ponctuellement 
ou résidentes au quotidien. Pour cette journée : 
rencontres humaines, découverte de la saison 
artistique et déambulation dans les espaces.

LA MACHINE
La Machine est une compagnie de théâtre de rue 
dirigée par François Delarozière. Elle développe 
de nombreux projets dans le domaine de l’amé-
nagement urbain et des arts de la rue. Il y a deux 
ans, vous avez pu voir à Toulouse Le Gardien du 
Temple et son Minotaure. Elle investit depuis La 
Halle de La Machine. Aux portes ouvertes, Pierre 
de Mecquenem et son équipe vous proposent une 
visite de l’atelier, une projection de films, et un 
échange autour des chantiers à venir.
 
LA MÉNAGERIE
La Ménagerie est un studio d’animation tradition-
nelle qui œuvre dans plusieurs domaines : éduca-
tion à l’image, productions cinéma et télévision, 
spectacle vivant… Venez les rencontrer, visiter les 
studios d’animation, découvrir les productions et 
leurs coulisses.
 
LE PHUN
Comment installe-t-on un imaginaire dans le quo-
tidien ? Comment adapter les spectacles à chaque 
lieu ? Vous vous intéressez au fonctionnement 
d’une compagnie de théâtre de rue ?  Le PHUN 
vous accueille pour vous dévoiler l’envers du décor 
et échanger avec vous. Des photos, vidéos et objets 
insolites vous font entrer dans l’univers poétique 
de cette compagnie qui œuvre depuis plus de 
trente ans.
 
LES THÉRÈSES
Ce bureau de production accompagne des projets 
artistiques et produit des spectacles. Mutualiser 
des moyens humains, logistiques et techniques, 
transmettre des compétences spécifiques au sec-
teur des arts de la rue et de l’espace public, telles 
sont les spécificités des Thérèses. Venez faire 
connaissance, comprendre leurs métiers en images 
et vidéos et apprécier certaines des 50 compagnies 
arts de la rue et cirque qu’elles accompagnent.

20h30 
L’Agit Théâtre  
Nous étions debout 
et nous ne le savions pas
Un hommage à toutes celles 
et ceux qui militent. 
plus d’informations p.14-15



L’AGIT
THÉÂTRE
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Notre-Dame-des-Landes, Sivens, 
Bure... autant de noms et de lieux 
qui nous évoquent des sites occupés 
par leurs habitant·es. Ici contre un 
barrage, là contre un aéroport ou 
l’implantation d’une ferme-usine, 
partout des gens s’organisent, se 
mobilisent et agissent pour défendre 
un territoire que l’on rentabilise au 
mépris des hommes, des animaux 
et de la terre. En quelques mois, les 
citoyen·nes deviennent opposant·es, 
résistant·es, militant·es. Catherine 
Zambon est partie à la rencontre de 
tous·tes celles et ceux qui luttent 
contre les modèles dominants. 
Nous étions debout et nous ne le 
savions pas est un texte sur la prise 
de conscience et l’engagement. 
Comment lutter ensemble ? Qu’est-
ce que cela produit de résister ? 
Autant de témoignages et de paroles 
que L’Agit met en scène pour rendre 
hommage aux hommes et aux femmes 
qui s’engagent.

Nous 
étions 

debout
et nous 

ne le 
savions 

pas

Depuis plus de trente ans, la 
compagnie toulousaine L’Agit 
théâtre, fondée par François Fehner,  
fabrique un théâtre de rue itinérant 
et humaniste. Sillonnant le territoire 
avec son chapiteau, la compagnie 
œuvre pour la diffusion populaire 
d’un théâtre d’auteur en organisant 
notamment deux événements sur 
la métropole : « L’Agit au Vert » et 
« Empalot s’Agit(e) ». Pour cette 
création, la compagnie adapte un 
texte de Catherine Zambon, Nous 
étions debout et nous ne le savions 
pas.

le 19  à 20h30
le 20 à 17h

à l’Usine
initialement programmé dans la saison 19/20
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SAMEDI 19 
DIMANCHE 20
SEPTEMBRE 



LA 
GROSSE 
SITUATION
France 
Profonde

16

JEUDI 24
SEPTEMBRE



Quels liens entretenons-nous avec la 
terre ? Qu’est-ce qui se joue sur une 
parcelle agricole aujourd’hui en France ? 
France Profonde fait entendre des points 
de vue qui se frottent, selon que l’on soit 
futur jeune agriculteur conventionnel 
ou future cheffe d’exploitation en 
permaculture ; comédienne ou fille de 
paysans, ou les deux à la fois ; artiste 
intervenant en lycée agricole pour y faire 
du théâtre ou directeur dudit lycée ; 
selon que l’on soit issu d’une dynastie 
de viticulteurs ou d’une lignée de 
chasseurs-cueilleurs, cadre ou hors cadre 
familial, en bottes ou en chaussons... les 
protagonistes luttent avec eux-mêmes et 
avec l’urgence de creuser les questions.

La Grosse Situation est une compagnie 
de théâtre fondée en 2008, qui favorise 
l’exploration du réel par des immersions 
au temps long. France profonde est un 
spectacle imaginé après deux ans de 
recherche sur le terrain.

à 20h 
à Tournefeuille - parking du Phare 

en partenariat avec la Ville de Tournefeuille, Le Quai des Savoirs - Toulouse 
Métropole et avec le soutien de l’Onda, Office national de diffusion artistique

initialement programmé dans la saison 19/20
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SERGE 
TEYSSOT-GAY 
&
ANTHONY 
JEAN
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Une expérience artistique hors du temps, 
résultat de la rencontre entre Serge 
Teyssot-Gay, musicien et compositeur 
aimant collaborer avec des artistes de tous 
horizons et Anthony Jean, photoreporter. 
Ensemble, ils troublent notre relation à 
l’espace et au temps en proposant cette 
double performance : un concert suba-
quatique photographié.

Après le spectacle, retour sur la terre 
ferme pour une soirée à l’Usine avec le 
concert intimiste de Serge Teyssot-Gay.

Immersio

Immersio est un projet imaginé pour les 
centres aquatiques. Le public est invité 
à s’immerger dans une piscine. Libre 
de nager ou de flotter, il est bercé par la 
guitare improvisée de Serge Teyssot-Gay 
jouée en direct et retransmise par des 
haut-parleurs sous l’eau. Absence de gra-
vité et rythmes hypnotiques composent 
une partition où les corps sont absorbés 
et transformés par cette musique intime. 
Pendant une heure, le photographe-plon-
geur Anthony Jean va immortaliser ces 
silhouettes en flottaison.
Les spectateur·rices deviennent alors 
acteur·rices d’une œuvre collective qui 
donne naissance à quinze photographies 
d’art. Des images qui seront exposées à la 
piscine de Colomiers quelques semaines 
après la représentation.

le 10 octobre à Colomiers et à l’Usine
14h - Immersio à l’espace nautique Jean-Vauchère de Colomiers

21h - Concert et rencontre avec Serge Teyssot-Gay à l’Usine 

le 7 novembre à Colomiers 
Vernissage de l’exposition photographique  

à l’espace nautique Jean-Vauchère

en partenariat avec la Ville de Colomiers

19

SAMEDI 
10 OCTOBRE



LA
ZAMPA
La Belle
Humeur
Magali Milian, Romuald  Luydlin 
chorégraphes

20

VENDREDI 16
OCTOBRE

Sortie d’Usine à 20h30 à l’Usine*
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Nous sommes partis au Japon un peu flottants... 
Nous n’avions pas de fantasmes ni de présuppo-
sés. Nous étions dans une rencontre à la fois en-
thousiasmante et déstabilisante, ou plutôt désar-
mante. Le schéma « j’ai envie donc je fais, dans 
une urgence et un temps contraint » est devenu 
très différent dans sa réalisation. Nous avons 
appris à laisser vivre des matières muettes, dé-
pourvues « à priori » d’une direction qui peut 
d’habitude nous intéresser. Il y a eu un réel dé-
placement de notre fonctionnement lors de ces 
rencontres avec Monochrome Circus, peut-être 
lié au désarroi que l’on a accepté ensemble, par-
fois au « je ne sais pas » qui s’imposait comme 
réponse. En tous cas sans aucun doute, ces ex-
périences ont fait de la place, balayé une certaine 
volonté et généré de l’envie ! Nous n’aurions pas 
imaginé un tel chemin, et pour résumer, ce fut 
une expérience incroyable.

Vous êtes en résidence à l’Usine 
du 5 au 16 octobre, une étape 
à mi-parcours pour la créa-
tion de La Belle Humeur. Par-
lez-nous du processus de créa-
tion pendant ces dix jours à 
Tournefeuille ?

Lors de cette résidence l’équipe 
au complet sera réunie pour la première fois. 
L’enjeu sera de trouver le bon canal pour 
converger ensemble vers cette Belle Humeur. La 
présence de Jean-François Laporte, musicien 
canadien avec qui nous collaborons sur cette 
création, sera aussi, bien sûr, la priorité car il 
nous faudra comprendre les modalités de com-
munication entre la musique et la danse.

Votre travail s’inspire souvent de théma-
tiques comme la transition, les crises, le 
monde qui s’effondre… Est ce que la période 
que nous traversons depuis mars a accentué 
ou perturbé votre envie d’aborder ces ques-
tions ?

En effet, nous travaillons depuis le début sur 
« la chute » mais nous n’arrivions pas forcé-
ment à le nommer ainsi. Il y a donc la question de 
l’inexorable dans votre question. Nous nous mé-
fions de la réaction, de la réactivité, donc pour 
être honnête, cela n’a ni perturbé ni accentué. 
Nous constatons que le phénomène est tout au-
tant tragique que moteur. Dans l’effondrement, 
il y a aussi dissolution, érosion. L’effondre-
ment pose la question du temps sur lequel nous 
n’avons pas de prise et qui réclame de la distance 
avec l’actualité.

le 22.05.2020
*Sortie d’Usine : étape de création publique 

ouverte à tous et toutes et gratuite

Vos deux dernières créations Devenir hibou 
et la Belle Humeur s’inspire de la nuit. D’où 
est partie cette envie ? Comment l’obscurité 
traverse le corps et le mouvement ?

Le désir d’une création naît souvent d’une ré-
surgence et non d’une envie spontanée. Il y a 
quelques années, nous nous sommes sentis, en 
quelque sorte, nous enfoncer dans une « nuit 
» un peu désertique... 
La nuit, son obscurité per-
mettent la dissolution des 
sens et la recomposition d’un 
présent. Cette dynamique 
est proche d’une pièce cho-
régraphique. Après avoir vu 
l’exposition Peindre La Nuit 
au Centre Pompidou-Metz, nous avons préci-
sé les deux axes de ce projet autour de la nuit. 
Devenir Hibou, adressé au jeune public, aborde 
l’expérience nocturne comme une multitude 
d’impressions qui ne se coordonnent pas selon 
un schéma unifié. Un conflit des impressions, 
source de sensations parfois connues et souvent 
inconnues. C’est une proposition où la nuit est 
événement.
La Belle Humeur se pose ailleurs. « Le côté 
de la nuit est fâcheux : obscenus dira-t-on » - 
Jean-Toussaint Desanti.
La nuit attire autant qu’elle repousse. Nous ab-
sorbe t-elle ou voyons-nous en elle la possibilité 
de s’y répandre ?
Un mouvement apparaît ici, un mouvement aller 
et retour. Celui-ci existe dans notre proximité 
avec la nuit. Portons-nous ce mouvement obs-
cène ? La nuit est-elle cette part aveuglante de 
nous-même ? Nous pourrions dire alors, nous 
sommes nuit.

En 2019, dans le cadre de Hybride – pro-
jet de coopération avec le Japon – vous avez 
rencontré les danseur·ses japonais·es de 
Monochrome Circus, à l’Usine et à la Villa 
Kujoyama (Kyoto). Cette expérience a-t-elle 
inspirée La Belle Humeur ?

La nuit attire 
autant qu’elle 

repousse. 

La Zampa est une compagnie de 
danse contemporaine créée en 
2000. Pour cette nouvelle création, 
La Belle Humeur, cinq interprètes 
travaillent autour des liens entre le 
mouvement et la nuit. (...) 

entretien complet sur www.lusine.net
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POCKET

Jean-Pierre, Lui, Moi, est une prise de parole artistique sur 
la question du handicap.
Posée sur le parvis de la mairie de Tournefeuille : une palis-
sade circulaire. Pascal, le personnage incarné par Thierry 
Combe, fait entrer les spectateur·rices dans l’enceinte d’une 
arène en bois, chez lui au plus près de son histoire. On 
recueille les confidences de sa relation avec son frère handi-
capé, Jean-Pierre, qui prend beaucoup de place dans sa vie. 
Seul en scène, le comédien interprète toute une galerie de 
personnages qui entourent la fratrie : parents, ami·es, éduca-
teur·rices, médecins. L’acteur nous fait traverser des situa-
tions à la fois loufoques, tendres ou injustes pour aborder ce 
sujet sensible. Le handicap y est raconté avec beaucoup de 
justesse, d’humour et de pudeur. Une chronique humaniste 
qui nous rassemble autour de nos multiplicités.

T H É Â T R E

le 24 à 20h30
le 25 à 17h

à Tournefeuille
Parvis de la mairie

avec le soutien du réseau EnRueLibre 
et de l’ONDA, Office national de diffusion artistique

initialement programmé dans la saison 19/20
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Jean-Pierre, 
Lui, Moi

SAMEDI 24
DIMANCHE 25
OCTOBRE



Et si nous remontions aux origines de l’humanité 
pour trouver ce qui nous lie aux autres ?
Six clowns vous servent un dîner préhistorique 
sur les traces de l’évolution humaine. Entre récits 
philosophiques et acrobaties, le repas est partagé 
au coin du feu. Aussi drôles que monstrueux ou 
attachants, ces hommes et femmes d’un autre âge 
imaginent une veillée pour l’être primitif tapis en 
chacun de nous.
 
Ce rendez-vous est créé spécialement pour La Nuit 
du Cirque par Caroline Obin, clown et metteuse 
en scène. Depuis plus de vingt ans elle réinvente 
l’art clownesque, notamment avec son personnage 
Proserpine. L’idée d’incarner, des homo sapiens 
germe depuis plusieurs années : un moyen pour le 
corps du clown de revenir à un état premier, à un 
geste originel dépouillé des apparats du spectacle.

à 20h30 
à l’Usine

performance présentée en partenariat avec La Grainerie et L’ESACTO’LIDO 
dans le cadre de La Nuit du Cirque

24

Les Homo
sapiens 
vous invitent 
à dîner

VENDREDI 13 
NOVEMBRE



CAROLINE 
OBIN

25



THÉÂTRE 
DE  L’UNITÉ
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Avec La Nuit Unique, passez une nuit entière 
avec les complices audacieux du Théâtre 
de l’Unité. Cette compagnie pionnière et 
mythique du théâtre de rue, fondée en 1968 
par Hervée de Lafond et Jacques Livchine, 
nous offre des nuits d’amour bouleversantes 
de poésie et de générosité. Un spectacle hors 
du commun : l’aboutissement de « 45 ans de 
recherche, de bouts d’essais, de chutes, de 
ratages, de petites victoires et de rêves. »

Dix acteur·rices, chanteur·ses et 
musicien·nes partagent avec vous, le temps 
d’une traversée nocturne de sept heures, un 
voyage aux confins du sommeil. Au cours 
de la nuit, comme les cycles qui habitent 
notre sommeil, plusieurs états s’alternent : 
s’assoupir, s’endormir, rêver, rester éveillé… 
Leurs récits bercent et nous confondent peu 
à peu entre le rêve et la réalité, la vie et le 
théâtre... 
Qu’est-ce que la nuit si ce n’est cette 
parenthèse hallucinatoire, discontinue, 
fragmentaire d’images et de fantasmes ?
La Nuit Unique  est un spectacle intime 
qui s’installe en nous avec le charme des 
confidences et la nostalgie des souvenirs.

à 23h 
sur Toulouse Métropole 

(lieu confirmé ultérieurement) 
initialement programmé dans la saison 19/20

La Nuit 
Unique
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SAMEDI 21
NOVEMBRE



COMPAGNIE 
L’IMMÉDIAT 
間 (ma, aïda...) 
Camille Boitel & Sève Bernard
chorégraphes 

DU VENDREDI 15
AU MERCREDI  20 
JANVIER

au théâtre Garonne avec l’Usine

en partenariat avec 
le théâtre Garonne

28
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Il y a l’idée de surgir et de vivre, au milieu d’une 
scène en train de disparaître. C’est toujours un 
portrait de l’immédiat que l’on essaie de dresser, 
c’est-à-dire essayer d’être à un instant donné, si-
multané avec l’intérieur du spectateur (de sa pen-
sée ou de sa sensation). Dans cette simultanéité,  
nous écrivons un sens qui nous lie intimement. 
Un sens à la fois très simple et très précis, un 
poème dont la thématique est toujours la même, 
en cela qu’elle nous rapproche de notre vie, de 
notre propre vitalité. La mélancolie de 間 est 
celle de tous ceux qui ont perdu leur amour, la 
drôlerie est celle de tous ceux qui, en se perdant, 
ont trouvé le plus précieux d’eux-mêmes. 
Pour cette création, vous vous entourez des 
musiciens Tokiko Ihara et Jun Aoki. À l’Usine, 
nous développons depuis plusieurs années un 
partenariat avec la Région Occitanie et la Villa 
Kujoyama à Kyoto pour des résidences d’ar-
tistes et nous savons à quel point les échanges 
artistiques entre les deux pays sont riches. 
Comment cette collaboration pour la musique 
est-elle née ? Quelles inspirations puisez-vous 
du Japon et de sa culture ?
Tokiko Ihara joue dans les temples. Elle joue 
pour un autre temps, dans un élan qui échappe à 
toutes les tentatives qui viennent du théâtre. Elle 
joue pour le fin fond des choses et sa musique est 
vieille comme la nature, il y a dans son intention 
quelque chose qui rend nos gesticulations, nos 
tentatives de survie, à la fois plus belles et plus 
drôles, plus futiles et plus profondes. Il y a son 
temps qui échappe au temps commun, et le nôtre 
qui par sa frénésie échappe à ce même temps 
convenu, quelque chose de l’immédiat par le 
chemin de l’instantané et de l’éternel. Notre par-
tenaire de jeu et ami June Aoki, dit par ailleurs 
qu’il est une profondeur du Japon. Sa simplicité, 
sa précision, son humilité, et la profondeur de 
sa présence, lui permettent de surgir au milieu 
d’une scène pour en amener une autre, sans ja-
mais rien illustrer ou ne jamais rien déranger. 
C’est cette délicatesse toute japonaise, associée 
à cette espèce d’inventivité, de profusion toute 
occidentale, qui rend ce spectacle contrasté et 
particulièrement original.  間  se termine par la 
rencontre du timbre du bandonéon d’un artiste 
franco-argentin, Nahuel Menendez et du shō tra-
ditionnel japonais de Tokiko Ihara, qui dit bien 
cet entre-deux si subtil, ce désaccord si harmo-
nieux, ce jeu de dissonances qui donne la musi-
calité spécifique de cette œuvre.

 le 25.06.20

Dans toutes vos créations, vous portez une 
attention particulière aux spectateur·trices 
en leur laissant une grande liberté d’inter-
préter ce qui se passe au plateau. Une liberté 
poussée jusqu’à l’énoncé du titre que vous 
laissez au choix de chacun : « 間 » ou « ma » 
ou « aida ». Parlez-nous de votre rapport au 
public dans ce spectacle ?
Nous écrivons toujours en espérant provoquer 
quelque chose d’inconnu, dégoter un recoin 
d’émotion, de sentiment, de sensation, de pen-
sée, qu’on a inaperçu. Quelque chose qui donne 
à l’imprévisible toute sa qualité de surgissement. 
Aussi, finalement, notre spectateur idéal ne sau-
rait rien du spectacle avant d’arriver. Le plus 
important pour nous étant de l’emmener dans 
ce qu’il ne sait pas… Mais pour ce travail préci-
sément, il s’agit de parler d’amour. Ici, c’est un 
amour catastrophique, une tentative de s’atta-
quer à l’impossible en épuisant toutes les possi-
bilités de l’impossible.
Le titre parle de cette commande, de la relation 
que nous avons avec le Japon, de la langue japo-
naise elle-même, qui laisse une très belle ouver-
ture au déploiement du sens et à la relation que 
nous avons avec lui.

Vous présentez cette création comme « 36 
spectacles dans un spectacle de moins d’une 
heure », quel est le fil conducteur entre ces dif-
férents tableaux ?  
Ces amours catastrophes, ces tentatives d’im-
possibilités de rencontres, parlent non plus 
de l’amour, mais du théâtre. Il s’agit ici, 
d’une pièce sur l’écriture elle-même, l’écri-
ture qui transforme des actes en poèmes.

Mêlant depuis toujours le cirque, la 
danse, la musique et le théâtre, Ca-
mille Boitel est un artiste polymorphe. 
Pour ce spectacle, il est accompa-
gné par Sève Bernard, danseuse et 
circassienne et les musiciens japonais 
Tokiko Ihara et Jun Aoki. Ensemble 
ils proposent un ballet théâtral poé-
tique et kaléidoscopique à découvrir 
en famille au théâtre Garonne.

(...) 
entretien complet sur www.lusine.net
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Depuis l’automne 2016, la compagnie 
Tabula Rasa dirigée par Sébastien Bournac, 
travaille autour de la mise en scène d’un fait 
divers. D’abord aux côtés de Jean-Marie 
Piemme, il imagine une pièce pour sept 
acteurs J’espère qu’on se souviendra de moi. 
L’obsession pour cette histoire ne le quitte 
pas. Revenant à la source du témoignage 
judiciaire originel, il met en scène alors une 
nouvelle version, plus épurée, pour un seul 
acteur : À vie.

le 21 à 15h 
le 22 et le 23 à 20h30 
sur Toulouse Métropole 
(lieu confirmé ultérieurement) 

initialement programmé dans la saison 19/20

« Un comédien. Une parole spontanée qui 
trébuche, qui raconte quelques souvenirs 
insignifiants, déroule peu à peu une histoire 
terrible qui prend à la gorge. Rien ne laisse 
prédire ce qui arrive, et c’est l’irréparable.
En travaillant sur Fassbinder, j’ai découvert 
ce témoignage judiciaire bouleversant d’un 
détenu condamné à perpétuité extrait d’une 
étude allemande des années 1970, entre 
sociologie et psychiatrie. J’en ai commandé la 
traduction à Irène Bonnaud.
Dans une trompeuse simplicité, on parcourt 
la parole brute de Peter Jörnschmidt et 
les chemins obscurs qui ont conduit au 
meurtre ce jeune homme comme les autres 
qui essayait seulement de vivre avec ses 
contemporains et de s’intégrer.
Mais s’avouer qu’on est un raté est difficile. 
Et l’avouer à ceux qui l’ont toujours su, c’est 
pire... » 

Sébastien Bournac

JEUDI 21
VENDREDI 22
SAMEDI 23 
JANVIER
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TABULA 
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NUIT 
BLEUE
Céline Nogueira
comédienne, metteuse en scène, 
écrivaine, traductrice

#7

VENDREDI 5 FÉVRIER

à 20h30
à Toulouse - au Quai des Savoirs (allée Matilda)

en partenariat avec le Quai des Savoirs - Toulouse Métropole, 
Radio Radio et La Cinémathèque de Toulouse dans le cadre du 
cycle « Sorcières » présenté en mars-avril 2021

Créatures 
de l’Amour 
et du Désir
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Pour cette Nuit Bleue #7, l’Usine en par-
tenariat avec le Quai des Savoirs vous offre 
une carte blanche dans le cadre de l’ex-
position « De l’amour ». Quelles sont les 
premières images qui vous 
viennent en tête ? Com-
ment souhaitez-vous abor-
der cette thématique ?

C’est un cadeau vertigineux. 
Très vite, nous nous sommes 
entendus sur le désir com-
mun de traiter des femmes et 
du patriarcat. De la femme à 
la sorcière, en visitant les fan-
tasmes qui y sont rattachés, 
j’ai privilégié des figures en 
tant que « créatures de désir 
et d’amour ». 
Des créatures hors-normes 
qui seraient investies dans un 
furieux désir d’aimer, au-delà 
des déchirures de genre, dans leurs vulnérabi-
lités et leurs monstruosités.
Dans la fascination que peuvent exercer ces 
créatures « totales », il m’est apparu qu’elles 
étaient des Freaks, dignes du film de Todd 
Browning, objets de fantasme à exposer 
comme des monstres de curiosité. J’ai pensé 
que dans notre monde pourrissant il nous fal-
lait bien du courage et une dose d’abnégation 
pour continuer d’aimer, de nous attacher, 
d’enfanter, de célébrer l’en-vie. Et je pensais 
aux monstres d’interprétation que je voulais 
convoquer : Céline Cohen, Coraline Lamai-
son, David Ayala, Clémentine Verdier…

Cette perspective transversale d’inscrire la 
Nuit Bleue #7 dans l’exposition scientifique « 
De L’amour » m’a donné à penser et imaginer 
les passages de galerie en galerie, d’espaces 
confinés en espaces éclatés. Et proposer des 
rencontres privilégiées, créature - specta-
teur·trice. Provoquer l’osmose amoureuse, 
compassionnelle, sororale et fraternelle. 
Plonger les publics au cœur d’une expérience 
quantique.

Vous participez à différents groupes de re-
cherche qui ont pour vocation l’étude des 

créations féminines en tant 
que puissantes machines 
à penser. Vos pièces et vos 
écrits défendent également 
une pensée féministe et mi-
litante. Ces questions sont-
elles au cœur de votre inspi-
ration pour cette création ?

Oui. C’est le fondement de 
mon expression. Et c’est, je 
crois, pour cela que cette Nuit 
Bleue #7 m’a été confiée. Je 
n’ai pas la volonté d’écrire 
pour aboutir à une œuvre fé-
ministe, j’ai appris à assumer 
ce que je suis et ce qui me 
meut. Mon écriture est fonda-

mentalement féministe car j’écris sur le désir 
des femmes, opprimé ou exalté et pour un 
ordre d’équité. Ma matière première, c’est le 
corps. Et tous les corps portent les stigmates 
de la violence sociale et politique. Comment 
pourrais-je faire l’impasse d’une réflexion sur 
l’ordre patriarcal dans lequel ils s’inscrivent 
? La question de ma place, et par extension 
la place des femmes et des hommes, en tant 
que créatures sociales et politiques est au 
coeur de ma tripe, donc, de mon geste théâ-
tral. Alors, imaginer des créatures de Désir 
et d’Amour, c’est forcément envisager le 
rapport de force et de violence à l’œuvre, 

>>>

Inaugurées en février 2014, les Nuits 
Bleues offrent une place à des formats 
artistiques atypiques au cœur de la 
saison. Pour cette septième édition, 
la direction artistique de la soirée est 
confiée à Céline Nogueira. Une carte 
blanche menée en partenariat avec 
le Quai des Savoirs dans le cadre de 
l’exposition « De l’amour « du 11 
décembre 2020 au 5 septembre 2021.

Des créatures 
hors-normes qui 
seraient investies 
dans un furieux 
désir d’aimer, 
au-delà des 

déchirures de 
genre, dans leurs 

vulnérabilités 
et leurs 

monstruosités

CARTE
BLANCH

E
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une intimité privilégiée, se toucher et se lais-
ser toucher « autrement ».
Pour voir le crâne de la vanité sur le tableau 
Les Ambassadeurs de Holbein, le public doit 
se déplacer. Il n’a pas le choix. Et c’est dans 
ce mouvement participatif, interactif de l’ana-
morphose que je voudrais inviter les publics. 
Mais voyez, en vous disant cela, je limite déjà 

le champ de votre imaginaire 
et votre capacité à vous lais-
ser saisir, restreignant ainsi 
toute possibilité de vous sur-
prendre. Je ne peux que vous 
proposer de participer à une 
expérience sensorielle avec 
des monstres d’Amour et de 
Désir.

le 04.06.2020

Je ne peux que 
vous proposer 
de participer à 
une expérience 
sensorielle avec 
des monstres 

d’Amour 
et de Désir.

>>>
les espaces propices ou non à l’émancipation. 
Pour moi, l’Artiste est le Fou du Roi : son rôle 
est fondamentalement militant. Si le militan-
tisme a cette capacité, de façon plus ou moins 
spectaculaire, plus ou moins légale, à trans-
former l’ordre social, l’artistique propose en 
plus une rencontre, un partage sensoriel, un 
espace-temps dédié à l’expérience commune 
où l’on se provoque dans nos 
propres limites, frontières men-
tales ou physiques, de pensée ou 
d’agir. Ce projet est donc pétri 
de la volonté d’exhumer la vio-
lence genrée pour invoquer le 
retour à un Amour « pur », aussi 
cliché que cela puisse sonner.

Avec ce format atypique des 
Nuits Bleues, que vous inspire 
cette liberté de vous défaire 
des codes du spectacle vivant ?

Cette liberté m’inspire autant d’excitation 
que d’effroi ! Et la résolution de cette am-
bivalence se trouve précisément dans la 
contrainte ou le cadre que la Nuit Bleue #7 
définit plutôt bien. « Format atypique » est 
déjà un cadre. En même temps, je ne suis 
pas vraiment une artiste typique. De la même 
façon que je n’appartiens pas à un « milieu ». 
Je suis à la marge et c’est dans la marge que je 
respire le mieux. La Nuit Bleue #7 est donc, 
a priori, pile-poil ma came. La liberté se situe 
pour moi dans la confiance que me donne Ma-
thieu Maisonneuve. À partir du moment où 
quelqu’un vous donne la confiance de porter 
ce qu’elle ou il a dans son ventre, il vous re-
connaît comme capable d’assouvir partie de 
son désir. Il vous légitimise et vous confirme 
dans ce que vous êtes. C’est cette confirma-
tion qui m’offre la liberté de créer sereine-
ment dans ma singularité. Ce n’est pas rien. 
J’ai pour habitude de tordre les codes du spec-
tacle vivant dans l’espoir de surprendre et dés-
tabiliser. C’est réussi ou raté, selon. Mais se 
défaire des codes, c’est tenter de se dérober à 
une certaine posture consumériste ou passive, 
où l’interprète donne et le spectateur reçoit, 
ce que le théâtre frontal induit souvent. Ainsi, 
le rendez-vous sera performatif et centré sur 
le contact, pour provoquer la rencontre dans 

DE L’AMOUR
Quel sujet d’attention plus universel que 
l’amour ? Énigmatique, moteur tout-puissant 
de tant d’histoires, l’amour semble particuliè-
rement difficile à cerner. « De l’amour », expo-
sition présentée au Quai des Savoirs jusqu’au 5 
septembre 2021, questionnera ce mystérieux 
sentiment en s’appuyant sur des travaux scien-
tifiques et artistiques. Pour plus d’information 
www.quaidessavoirs.fr

JUSQU’AU
SAMEDI
5 SEPTEMBRE 2021
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L’OBSERVATOIRE 
DES TENACES 
& COLLECTIVE

Les Tenaces & Collective est une extension militante de la Compagnie 
d’Elles* lancée en 2013 à l’initiative de Yaëlle Antoine et de Marion Guyez 
dans la continuité de la démarche féministe de leur compagnie afin de lutter 
contre le sexisme et les inégalités entre les sexes dans le secteur du cirque et 
des arts de la rue.
 
Les Tenaces sont partenaires de la Nuit Bleue #7 dont la direction artistique 
est confiée à Céline Nogueira. La metteuse en scène et écrivaine s’empare 
de cette carte blanche pour aborder la place des hommes et des femmes dans 
nos sociétés.
Ces réflexions sont prolongées du 15 au 19 février par Les Tenaces à 
l’Usine. Une semaine de conférences, de tables-rondes, d’ateliers et d’expé-
rimentations qui vont mettre en travail des corps et des idées. Parmi ces der-
nières : penser le féminisme, l’écologie, l’altérité dans la création, repenser 
les réseaux de diffusions et les modes de productions, créer des conditions 
de travail saines, dignes et responsables. 
  
 

à l’Usine 
ouvert à toutes et à tous 

détail du programme à retrouver sur notre site internet 

en partenariat avec La Région Occitanie, la Drac Occitanie, La Ville de Toulouse, La Grainerie, 
Ateliers Grand-Huit, l’Université Toulouse Jean Jaurès et le laboratoire LLA-CRÉATIS.

 
*cette saison, nous accueillons Liesse(s), la nouvelle création de la Compagnie d’Elles 

(voir p.56)

DU LUNDI 15
AU VENDREDI 19
FÉVRIER



ktha 
c i e
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En janvier 2020, l’Usine accueillait en 
résidence la ktha compagnie. Sa scène s’était 
installée sur le parvis de la Maison quartier 
Pahin et ses répétitions ouvertes au public 
nous laissaient entrevoir l’histoire de demain 
arrive (je suis une autre toi). L’histoire 
d’une femme qui fuit. L’histoire d’une série 
de récits de refus, d’espoirs, d’échappées, 
racontée par cinq interprètes.

ktha est une compagnie de théâtre qui 
conçoit ses spectacles pour l’espace public 
et qui s’adresse aux spectateur·rices en les 
regardant droit dans les yeux. En immersion 
dans un gradin ouvert sur la ville, le public 
participe à l’expérience qui se déroule tout 
autour de lui. Les textes écrits par le metteur 
en scène Nicolas Vercken nous parlent du 
monde contemporain, d’aujourd’hui, d’ici. 
Et à travers les multiples figures de l’autre, 
demain arrive (je suis une autre toi) nous 
amène à réfléchir sur ce qu’il se passe autour 
de nous.

Intéressée par les questions de transmission 
et de collectif, la compagnie s’implique par 
ailleurs dans des laboratoires de recherche 
qui permettent la rencontre et l’échange 
autour des enjeux de la création dans l’espace 
public.

le 5 à 20h30
le 6 à 11h et 20h30

le 7 mars à 11h et 17h
à Tournefeuille

Parvis de la Maison de quartier Pahin
37

 d e m a i n  a r r i v e
(je suis une autre toi)

DU VENDREDI 5
AU DIMANCHE 7

MARS
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temps fort
arts en espace public  - 13 mars >19 juin
Le temps fort de l’Usine : un événement métropolitain dédié aux arts en espace public. 
Cette année 14 compagnies régionales d’Occitanie à découvrir. 



Sam. 13 mars
1 WATT

Nouvelles de N(oo)ne
p.42

Jeu. 25 mars
LE BESTIAIRE 
À PAMPILLES

Hexis
p.44

Ven.9 avril
LES CHIENNES

NATIONALES 
Ce que la vie signifie pour moi

p.46

Mer. 5 & Jeu. 6 mai
RENCONTRES 

PROFESSIONNELLES
p.48

Jeu. 6 mai
LA SOI-DISANTE CIE 

Canevas, point de croix et tralala
p.50

Jeu. 6 &  Ven. 7 mai
LE G. BISTAKI

Bel Horizon
p.52

Ven.7 mai
STAR PILOT 

No Made Land saison 1
p.54

Ven. 7 & Sam. 8 mai
COMPAGNIE D’ELLES

Liesse(s)
p.56

Ven. 7 > Mer.12 mai
LE PHUN
La Nuit du Théâtre
p.58

Sam. 22 mai
COLLECTIF RANDOM
Insane
p.60 

Ven. 28 mai 
CIE MERVERSIBLE
Fouille Gastronomique
p.62

Jeu. 3 juin
COLLECTIF
BALLEPERDUE
Gora ! Un selfie au milieu des sioux
p.64

Ven. 4 juin
SABINE ROUQUETTE
Ombre et lumière
p.66

Ven.11 juin
CIE KIROUL
Allant vers
p.68

Sam.19 juin
CIE JUSTE ICI
La Beauté des Gestes
p.70

41
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Avec Nouvelles de N(oo)ne, 1WATT 
poursuit son exploration active et vivante de 
l’espace public. La compagnie invente un 
spectacle de l’instant, qui laisse place à l’im-
provisation et à la rencontre avec le public 
et le lieu. Cette représentation évoluera au 
cœur du passage Ségala de Colomiers. Un es-
pace du quotidien qui deviendra le terrain de 
jeu éphémère de cette déambulation sensible 
et surréaliste.

43

La pièce se construit comme un puzzle. Le 
parcours de vie de Sophie Borthwick, de son 
enfance à ses divagations de jeune femme et 
le corps errant, dansant de Pierre Pilatte se 
mêlent à la musique de Mathieu Monnot et au 
texte de Peter Handke - Par les villages - dans 
une traversée mouvementée et festive. Une 
création qui met en partage les émotions et 
les interrogations des artistes : peur, impré-
vu, liberté, échec, réussite… Des histoires 
racontées qui sont les leurs et à travers elles 
toutes celles des arts de la rue.

à 11h et 17h30 
À Colomiers

Allée du Quercy
En partenariat avec la Ville de Colomiers



LE
BESTIAIRE
À PAMPILLES
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Hexis

à 20h30 
à l’Usine

 
dans le cadre des 1ers Tours de Piste en partenariat avec La Grainerie

initialement programmé dans la saison 19/20

Compagnie toulousaine, dirigée par Sigrid et 
Alexandre Bordier, le Bestiaire à Pampilles est à 
la croisée des arts de la rue et du cirque. 
Danse, musique, texte et jeu clownesque 
composent la démarche artistique de la 
compagnie depuis 2003.

Dans Hexis, Sigrid Bordier continue d’explorer 
les thèmes de l’empêchement, des rapports 
à la norme. Ce terme grec s’apparente à la 
notion d’habitus, à notre manière d’être dans 
le monde social. Les écarts de comportements 
face à la norme et à ses codes sont ici mis en jeu 
avec impertinence. En suivant une compagnie 
qui s’interroge sur sa condition d’existence 
et son rôle à jouer dans la société, c’est toute 
la problématique de la liberté d’exister, de 
s’exprimer et de se réaliser qui est auscultée. 
De l’enfermement à la prise de risque de se 
sentir libre à nouveau, chaque interprète oscille 
dans ce mouvement existentiel.

Au-delà de la question de la création artistique, 
cette recherche nous engage à creuser les 
ressorts d’un monde tendu entre le désir de 
délivrance et le respect des règles. 
Une ambivalence intemporelle qui trouve une 
résonnance toute particulière aujourd’hui.

JEUDI 25 MARS
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LES  CHIENNES 
NATIONALES
Ce que la vie signifie pour moi

La compagnie travaille l’adaptation de textes littéraires en espace 
public. Ici, un court récit de Jack London interroge l’engagement 
et l’état actuel des luttes sociales et politiques. 

Maïa Ricaud
Metteuse en scène

VENDREDI 9 AVRIL
à 18h
à Toulouse
devant le Musée des Abattoirs

46

(...) 
entretien complet sur www.lusine.net
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C’est en 1906 que Jack London écrit Ce que 
la vie signifie pour moi, un texte autobiogra-
phique qui est aussi un manifeste universel 
et humaniste. Pourriez-vous nous raconter 
votre rencontre avec ce livre ? Et ce qui vous a 
donné envie de l’adapter ? 
Raconter la rencontre entre ce 
livre et nous, ce serait dévoiler 
le spectacle puisque c’est jus-
tement la base de l’écriture. 
L’envie première c’est de 
partager ce texte, qui raconte 
comment Jack (on l’appelle 
Jack désormais, on est devenu 
très proches) a tout fait pour 
s’élever socialement, pour au 
final faire le choix de revenir 
à ses origines. Il a suscité l’en-
vie de nous interroger sur nos 
propres parcours, de nous amuser de ce que 
nous ignorons, de notre amateurisme politique, 
pour enquêter tous ensemble sur notre capacité 
d’engagement.
Qu’est-ce que la vie signifie pour vous ? 
Qu’est-ce que la politique fait à vos vies ? 
Qu’est-ce que ça signifie être vivant ? 
Trois questions que vous êtes allées poser 
dans les rues des villes et des villages aux ha-
bitant·es. Comment leurs témoignages s’in-
tègrent-ils au récit ?  
Ce sont avant tout des questions que nous 
nous sommes posées tout au long du travail, 
avant d’être l’occasion d’aller à la rencontre 
de personnes qui ont eu cette générosité de 
témoigner et surtout de mettre des mots sur 
des expériences, des événements que nous ne 
connaîtrons peut-être jamais. Et de le faire avec 
un humour qui nous a donné un élan pour pour-
suivre cette enquête et la structurer. En amont 
du spectacle nous construirons un édifice en 
Kapla, cette construction qui dure deux heures 
environ sera accompagnée d’une création so-
nore de Xavier Coriat où nous intégrerons des 
extraits de nos entretiens, cette construction se
fera dans un lieu public ce qui invitera les pas-
sants à s’arrêter le temps qu’ils souhaitent pour

regarder, construire et écouter. Et puis, pour le 
spectacle en lui-même le fil rouge sera la voix de 
Didier que nous avons rencontré lors d’une ma-
nif des gilets jaunes. Nous l’avons choisi en ré-
sonance au texte. Nous allons rendre accessible 
certains des entretiens dans leur intégralité via 
un lien que nous donnerons aux spectateurs. 
Vous vous entourez de la présence de l’il-
lustrateur Matthieu Fayette. Il vient com-

poser l’un des trois éléments 
scénographiques du spec-
tacle : le dessin, l’architec-
ture et le son. Comment sa 
« parole dessinée » va venir 
s’articuler et interagir en di-
rect dans le spectacle ? 

Matthieu s’amuse avec les his-
toires que nous racontons aux 
spectateurs et finalement en 
dessinant ce qu’il a décidé de 
retenir il en raconte une autre. Il 
peut illustrer ce que nous disons 

ou s’en moquer ou bien écrire une pensée qui 
lui vient, en gros il a quartier libre. Tout nous 
échappe un peu dans ce spectacle, et face à ce 
texte d’autant plus fort que toujours très actuel, 
je trouvais intéressant d’y opposer une certaine 
forme de naïveté, de distance aussi et les dessins 
de Matthieu apportent ce décalage. 
La crise que nous traversons renforce t-elle 
ou déplace t-elle vos réflexions sur la créa-
tion en espace public ?
Ça renforce l’idée qu’il faut de toute urgence 
se réapproprier nos rues, nos places et ne pas 
renoncer à elles à cause d’injonctions de plus 
en plus sévères qu’elles soient sécuritaires, sa-
nitaires ou libérales (nos rues deviennent des 
grandes surfaces en plein air) ce qui annihile 
de plus en plus l’acte de création qui se veut lui 
spontané, vivant et provocateur. 
J’ai lu cette phrase il y a quelques jours : « Le 
théâtre, fait pour les hommes par les hommes, 
est un lieu public au cœur de la cité, pensé pour 
l’assemblée et qui ne demande qu’à être plein 
de monde. Un principe sine qua non qui pou-
vait faire dire à Firmin Gémier : “ En somme, 
le théâtre idéal serait tout simplement une place 
publique ” » Jean-Pierre Siméon - Quel théâtre 
pour aujourd’hui ? 

le 12.06.20
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le fil rouge 
sera la voix 

de Didier que 
nous avons 

rencontré lors 
d’une manif 
des gilets 

jaunes



48

Qu’est ce que l’espace public ? Comment les artistes s’y 
expriment ? Comment les usages de ces espaces se transfor-
ment-ils ? Une oeuvre en espace public soulève toujours de 
nombreuses questions. Lieu de croisement d’idées, de débats 
et de partage d’émotions, dès le XVIIIe siècle, cet espace du 
commun est pensé. Depuis, les artistes s’en emparent pour 
questionner, bousculer. Les esthétiques évoluent ; du monu-
mental aux grands récits (à l’instar du Gardien du Temple de 
la cie La Machine à Toulouse en 2018), des architectures ci-
toyennes au rapport intime à l’oeuvre, et la pluridisciplinarité 
s’affirme ; danse, cirque, marionnette, théâtre, arts visuels…
Toutes ces questions seront abordées au ThéâtredelaCité et 
au théâtre Garonne pour des rencontres et des débats.

programme des rencontres à retrouver sur notre site internet

RENCONTRES 
PROFESSIONNELLES
MERCREDI 5 ET JEUDI 6 MAI 
de 9h à 21h 
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LA SOI-
DISANTE 
CIE
Canevas, point de croix 
et tralala

Valérie Véril
metteuse en scène et comédienne

JEUDI 6 MAI
à 18h30  
à Toulouse 
Place Saint-Sernin

Après Attifa de Yambolé (2012) et 
Quelque part au milieu de la nuit 
(2018),  vous revenez en résidence de 
création pour Canevas, point de croix et 
tralala. Quel est le thème central de cette 
pièce ?
Il n’y a pas un thème central mais plusieurs 
thématiques abordées. Il s’agit d’une auto-
fiction traitée avec autodérision qui alterne 
constamment entre légèreté et gravité. 
Le style du texte est largement inspiré 
du « courant de conscience » ou « flux de 
conscience » : procédé littéraire qu’on 
retrouve en littérature romanesque. Il n’y 
a pas d’histoire, pas de narration, mais un 
discours fragmentaire, partant d’une inti-
mité pour tendre vers l’universel. Les spec-
tateurs suivent le fil d’une pensée en évolu-
tion : considérations, états d’âme, prises de 
conscience, confessions impudiques…

Canevas, 
point de croix 
et tralala

Une ancienne comédienne, fatiguée de 
ce métier, va tenter une reconversion 
professionnelle à 50 ans passés. Elle se 
lance dans la création d’objets artisa-
naux, à partir de canevas et de point 
de croix. Elle va essayer de vendre ses 
créations sur son stand, où elle a invité 
d’autres créateur·rices à exposer avec 
elle. Pas certaine de l’intérêt du public 
pour son modeste marché de créateurs, 
elle décide de faire une performance 
pour attirer du monde : durant une 
heure, elle va réaliser un canevas en 
direct devant les gens. Tout en réalisant 
son œuvre, elle va leur adresser la 
parole et petit à petit se laisser aller à se 
raconter. 

50

(...) 
entretien complet sur www.lusine.net

t
e

m
p

s
 f

o
r

t 
ar

ts 
en

 es
pa

ce
 pu

bl
ic



Cette forme d’expression a l’avantage de me 
permettre d’aborder plusieurs thématiques qui 
me questionnent actuellement sans être obligée 
de devoir en privilégier certaines au détriment 
d’autres : la création, le rapport au travail, le 
vieillissement, le mal-être, l’angoisse existen-
tielle…
D’autre part, c’est une forme d’expression très 
liée à la notion de « l’intime », et c’est bien de 
ça dont il est question dans ce spectacle : d’une 
intimité donnée à entendre dans l’espace public. 

Matthieu Bony vous rejoint pour la construc-
tion du décor : un stand de créatrice. Qu’al-
lez-vous fabriquer à l’Usine pendant ces deux 
semaines de travail ? Et à travers ce dispositif 
comment imaginez-vous ce lien entre intimi-
té et espace public ?

La scénographie reprendra la configuration ty-
pique d’un stand de marché de créateurs : une 
tente style barnum, des grilles d’expositions et 
des tables. L’intérieur du stand, servira de fond 
de scène. Certaines pièces des 
créatrices seront des commandes 
pour le décor et feront partie 
intégrante de la scénographie. 
D’autres pièces de ces mêmes 
créatrices ou d’autres rencontrées 
au fil des dates de diffusions vien-
dront compléter la déco. Une par-
tie sera donc modulable.

Vous mettez en scène l’univers 
des marchés de créateurs·rices, 
et y invitez des artistes à venir exposer. À une 
époque où le « faire par soi-même » est très 
présent : votre spectacle vient-il questionner 
la frontière entre le loisir et l’art ? Parle-t-il 
de la hiérarchisation entre les disciplines : 
artisanat, beaux-arts, arts de la scène, arts de 
la rue… ?
Les marchés de créateurs me semblent être un 
trait d’union intéressant entre le consumérisme 
et l’art : ils viennent contrebalancer une offre de 
consommation présente à outrance dans l’es-
pace public en une alternative artisanale et donc, 
plus artistique. La distinction entre art et arti-
sanat peut-être parfois très ténue. Ce n’est pas 
pour rien qu’on parle « des métiers d’art » pour 
parler de l’artisanat. On peut trouver parfois sur
ces marchés de véritables merveilles, souvent
des pièces uniques, dignes d’être exposées dans 
des musées.
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la notion de 
proximité avec 

le public est 
une des lignes 
directrices de 
ma démarche 

artistique

Par le biais d’une proposition marchande à la-
quelle tout un chacun est habitué, il me semble 
intéressant d’essayer de rendre l’art et la culture 
plus accessible. Et en décloisonnant les propo-
sitions, de permettre à ce public, d’être à la fois, 
ou tour à tour, visiteur d’exposition, consomma-
teur, et/ou spectateur.
Ce seront essentiellement ce qu’on appelle des 
travaux d’aiguilles qui seront exposés sur le 
stand. Ces travaux peuvent avoir une fonction, 
une utilité, mais ils peuvent également être un 
simple « passe-temps ». Une occupation que l’on 
fait pour occuper son temps libre et pour le plai-
sir de « faire soi-même ».
C’est à cet endroit aussi que le public pourra 
se retrouver, dans ce courant du « faire soi-
même » qui est redevenu de plus en plus en 
vogue ces derniers temps. Peut-être dans un be-
soin de retourner à nos valeurs ancestrales.

Vous avez travaillé auprès de compagnies 
emblématiques des arts de la rue : les 26000 
couverts, le Royal de Luxe, Le PHUN, Cirka-

tomik… avant de créer en 
2015 votre propre structure. 
Quel regard portez-vous au-
jourd’hui sur les arts de la 
rue ?

Ça fait maintenant plus de 30 ans 
que je fais du théâtre de rue. Au 
fil des ans, les appellations ont 
fleuri : spectacle de rue, spec-
tacle hors les murs, espace pu-
blic, arts de la rue… Je préfère 

garder mon énergie pour jouer dans la rue ou 
pour réfléchir à mes créations plutôt que pour 
essayer d’exprimer ce que je pense des arts de la 
rue. Je me contente de faire mes modestes spec-
tacles et laisse aux autres le soin de théoriser ou 
de s’exprimer sur le sujet. Je ne suis pas douée 
pour ça.
Ce que je peux dire toutefois c’est que la notion 
de proximité avec le public est une des lignes di-
rectrices de ma démarche artistique : j’accorde 
une grande importance à la diffusion de mes 
spectacles « hors les murs » ou dans des salles 
non dédiées de type salles des fêtes ou autres, 
et ceci dans une réelle volonté de toucher des 
publics les plus variés possible. Décloisonnons. 
Enlevons les étiquettes. J’ai le sentiment que 
même un théâtre devrait être un espace public.

le 21.05.20
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LE G.BISTAKI
B e l  H o r i z o n

Avec Bel Horizon, Le G Bistaki, collectif de 
huit danseur·ses et jongleur·ses, invente un 
cirque chorégraphique in situ qui ouvre l’es-
pace de jeu, habille le paysage d’installations 
plastiques où les objets se multiplient et où la 
vidéo et les tableaux vivants s’incrustent.

Au milieu de ce « face à l’horizon », dans 
ce paysage, il y a mille points où poser son 
regard, mille distances et reliefs sans fin... 
Chacun peut y déployer ses pensées, créer sa 
tragédie, y voir ses héros et ses ennemis, le 
meilleur et le pire de l’humain.

Qu’il soit physique ou figuratif, le rapport 
que l’on a à l’espace est au cœur du travail 
du collectif. Le G. Bistaki ne pose aucune 
frontière. Un col de montagne ou un terrain 
vague, un environnement naturel ou périur-
bain, il importe surtout que l’horizon s’ouvre, 
que la profondeur de champ se révèle. En 
prenant le temps d’investir les lieux et de faire 
participer les habitant·es, Le G. Bistaki vous 
entraîne dans un autre chez vous à travers le 
chemin de la contemplation et de l’observa-
tion. 

PARTICIPEZ ! 
Vous voulez  vous faufiler 
dans les coulisses d’une création ?
RDV page 102

JEUDI 6 
VENDREDI 7 MAI
à 21h 
à Toulouse
Zone verte des Argoulets 
à l’entrée du terrain de tennis municipal

“ Nous aimons parler de Western Asiatique. Cette appellation est un moteur à sensations, de 
temps, de grandeur d’espace, de possibles. Elle nous rapproche de l’Orient, nous désoriente ou 
nous oriente différemment selon les points de vue…”  Le G.Bistaki

t
e

m
p

s
 f

o
r

t 
ar

ts 
en

 es
pa

ce
 pu

bl
ic



53



STAR
PILOT
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No 
Made 
Land
saison 1

  à 18h 
à l’Usine

No Made Land saison 1, mené par Jean-Michel 
Caillebotte, directeur artistique de Star Pilot 
est une greffe de deux propositions. Dans un 
premier temps, le spectateur découvre une 
installation contemporaine, sorte d’immense 
tableau en 3D à observer dans les moindres 
détails.
Puis, ce tableau évolue et change de forme en 
direct, pour nous emmener vers une situation 
singulière qui met en scène l’errance d’un 
homme face à une architecture en mouvement. 
Deux éléments qui, une fois réunis, deviennent 
le décor et la mécanique d’une œuvre théâtrale. 
Avec une grande part d’humanité et de drôlerie, 
l’équipe de Star Pilot souhaite nous faire 
partager une expérience, l’alchimie de deux 
univers artistiques, qui ne se rencontrent que 
trop rarement.
 
 
Sculpteur et scénographe, Jean-Michel 
Caillebotte a tour à tour travaillé aux côtés de 
la compagnie Royal de Luxe et du PHUN mais 
aussi auprès de marionnettistes, d’urbanistes 
ou d’architectes. 
Sa recherche autour du mouvement et 
de l’architecture donne naissance à des 
installations théâtralisées autant qu’à des 
œuvres plastiques. 

VENDREDI 7 MAI 
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La compagnie d’Elles mêle les mots 
et les corps, le verbe et le cirque avec 
Liesse(s) : une nouvelle aventure 
chorégraphiée pour l’espace public. 

Dans ce projet, Yaëlle Antoine, directrice 
artistique de la compagnie, interroge 
le moment du Carnaval et les rituels 
festifs fondateurs de nos sociétés, 
transformés par les dérives sécuritaires 
qui nous sont imposées depuis quelques 
années. Que reste-t-il de ces traditions, 
moments d’échappatoires qui du fait de 
leur récurrence au fil des années, ont 
terriblement conditionné les émotions, 
les relations, le corps des femmes ? Que 
se passe-t-il si ces liesses, culturelles, 
sportives, religieuses, sont modifiées 
voire interdites ?

Les espaces verts des Argoulets 
deviennent la toile de fond d’une 
scénographie du chaos, entre parpaings 
qui s’effritent, papiers déchirés et 
praticables empilés. Au cœur de ces 
ruines futuristes, Yaëlle Antoine tente 
de retrouver les gestes et symboles 
folkloriques qui faisaient de certaines 
fêtes traditionnelles des moments 
émancipateurs. Un mariage sous-
marin, une « Sombrero » Party, un 
cri de résistance, un groupe de danse 
folklorique… Le public est entraîné par ce 
ballet flottant, pris dans les débordements 
et la confusion de ces tableaux qui se font 
et se défont, incarnés par des figures de 
femmes. Les spectateur·trices forment 
une foule qui se laisse entraîner dans une 
déambulation sensorielle et nocturne.

PARTICIPEZ ! 
Vous dansez dans un groupe 
folklorique ?
RDV page 103

à 20h30
à Toulouse

Zone verte des Argoulets 
à l’entrée du terrain de tennis municipal

en partenariat avec le Théâtre Sorano et La Grainerie
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COMPAGNIE
D’ELLES

Liesse(s)

57

VENDREDI 7 
SAMEDI 8 

MAI



du 7 au 12 à 19 h et 21 h
le 9 à 17 h et 19 h
à l’Escale - Tournefeuille

en partenariat avec la Ville de Tournefeuille 
et le ThéâtredelaCité – CDN Toulouse Occitanie

58

Cofondatrice et résidente permanente à l’Usine, la 
compagnie Le PHUN cultive depuis plus de trente 
ans un théâtre hors les murs au plus près des gens. 
C’est à Tournefeuille, dans leur ville d’ancrage 
que La Nuit du Théâtre joue ses premières.

Habitué à mêler fiction et réalité, le PHUN a 
choisi d’incarner les comédien·nes du collectif 
Sarah B., infiltré·es dans la salle de spectacles 
de Tournefeuille, L’Escale. Ils·elles en ont fait 
leur refuge, y vivent, et pour eux·elles, vivre c’est 
jouer. 
Chaque soir, la troupe entraîne les 
spectateur·rices à la rencontre foisonnante de 
personnages et d’auteur·trices issu·es de vingt-
cinq siècles de théâtre. Sans chronologie ni 
encyclopédisme, elle nous emmène dans le dédale 
du théâtre au cœur d’un kaléidoscope de tableaux 
où les époques s’interpellent et où les situations 
résonnent avec notre monde d’aujourd’hui. À 
travers les pièces interprétées, les comédien·nes 
nous donnent à voir le théâtre de leur vie, 
empreint de rivalités, de désirs, de rires et de 
questionnements.
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LE PHUN
La Nuit

du Théâtre

 3759

DU VENDREDI 7 
AU MERCREDI 12 MAI
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C O L L E C T I F 
R A N D O M
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Insane c’est l’histoire d’un enfant qui dispa-
raît pour découvrir l’humain qu’il souhaite 
devenir. Insane signifie « déviant » en anglais et 
« humain oublié » en arabe. Une polysémie qui 
inspire Zineb Benzekri, codirectrice artistique 
du collectif, pour traiter de la question de la na-
ture humaine la plus brute, celle que l’on perd 
en grandissant, en se confrontant aux normes 
sociales. Comment laisser l’enfant exister 
envers et contre tout ?

Guidé par des fantômes oniriques, le public est 
convié à une expérience nocturne sur les traces 
de celui qui n’est plus là. Naviguant entre diffé-
rents îlots qui lient installation visuelle, paysage 
sonore et performance, les spectateur·rices 
plongent dans un monde d’évocations, et de 
symboles. Véritable parcours initiatique au 
dispositif singulier, cette proposition artistique 
permet d’arpenter l’histoire et les lieux libre-
ment, à la recherche de l’enfant qui sommeille 
en chacun de nous.

Insane

à 21h
à Tournefeuille

Place de la mairie
 61

SAMEDI 22 MAI



COMPAGNIE
MERVERSIBLE
Fouille Gastronomique
Maude Val
Metteuse en scène

Depuis 2018 la compagnie Merversible développe un projet artistique et culturel de 
territoire au seuil de Naurouze (Aude), dans le cadre de « Cap sur Naurouze ». En 
lien avec ce contexte singulier qui offre une temporalité longue et un lieu d’ancrage, 
la compagnie imagine un spectacle culinaire d’envergure adapté à différents lieux de 
représentations : Fouille Gastronomique. De l’écriture à la recontextualisation, en 
passant par la construction scénographique, l’Usine soutient l’équipe dans plusieurs 
étapes de création à travers une série de résidences.
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VENDREDI 28 MAI 
Sortie d’Usine*
à 20h30 
à l’Usine
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En mars 2020, l’Usine vous invite à réaliser 
une résidence au Japon. Comment ce voyage 
s’inscrit dans la création de Fouille Gastro-
nomique ? 
La résidence au Japon a été réalisée afin d’écrire 
Fouille Gastronomique. En proposant une ex-
périence immersive conçue dans un territoire, 
nous œuvrons à une découverte mutuelle de ce 
dit territoire. Ceux qui ne le connaissent pas le 
découvre, en ressentent les effluves et les saveurs 
exacerbées, sont embarqués dans un concentré 
de personnages et d’histoires qui habitent les 
lieux. Ceux qui y habitent le redécouvre, le voit 
comme ils ne l’ont jamais vu ou se délectent de 
la manifestation collective de ce qu’ils y ont tou-
jours vu. Un voyage, pour nous comme pour les 
invités. Sujet phare du moment ; le confinement, 
aura donné toute son importance au voyage in-
térieur, à l’investissement de 
l’intérieur où peuvent se dé-
ployer les besoins primaires 
de l’extérieur. La richesse du 
macro-microcosme.
Le Japon a été notre ailleurs, 
qui nous révèle par son appa-
rente étrangeté les contours 
de notre intimité. Nous nous 
sommes servis de notre ré-
sidence au Japon comme 
négatif (comme en photo) 
d’une expérience immersive 
que nous proposons dans 
Fouille Gastronomique. Nous 
revenons forts d’une mise en 
abîme « intérieur – exté-
rieur », périple dedans-dehors, dehors-de-
dans, et invitons dans un huis clos qui serait 
comme un passage vers l’autre bout du monde, 
un monde inconnu, rêvé par les participants 
eux-mêmes. Nous sommes les souvenirs déli-
rants du tarnais qui fut dans une vie antérieure 
bûcheron japonais ou du directeur financier qui 
se revoit geisha.

Dans Fouille Gastronomique, le public sera 
invité à entrer dans une expérience immer-
sive, rencontrer - voir - sentir – goûter. Un 
comptoir japonais nous rassemblera. Le lieu 
de la parole et de la mémoire. D’où vient cette 
idée du repas participatif ? Qu’allons-nous 
goûter ? 

« Qu’est-ce qu’on partage ? Qu’est-ce qui nous 
rassemble ? » Voilà les deux hypothèses que 
nous avons amené dans nos bagages au Japon 
pour écrire Fouille Gastronomique. Le repas 
est un lieu où se rencontre les gens. Inévitable-
ment des choses s’y partagent, se dévoilent, se 
racontent. 
« Goûter » ? Nous nous goûterons nous-même, 
Fouille Gastronomique est un conte, contenant 
par exemple sept figures inspirées de vraies 
rencontres vécues au Japon. Nous y avons réa-
lisé sept semaines d’enquête. Un médecin (Ma-
deleine Lumbroso), un compositeur (Florian 
Nasrorg), un ébéniste (Alain Verdier) et moi-
même, metteuse en scène, nous sommes partis 
fouiller la faille de cette île située de l’autre côté 
du monde. Contre toute attente cette période al-
lait coïncider avec l’inédite « légende sanitaire ». 

Nous avons ramené en France 
des matériaux afin d’ériger 
cette nouvelle création.
Vous revenez à l’Usine en 
août 2020 pour construire 
un meuble vivant de dix 
mètres de long. Où en êtes-
vous de la conception ? Par-
lez-nous de la relation qui se 
créée avec le spectateur au 
travers de ce dispositif. 

Ce dispositif de comptoir est 
né au Japon pendant notre rési-
dence. Cet élément est central, 
crucial dans la dramaturgie. Au 
Japon, nous avons questionné 

« l’intimité dans l’espace public autour de la 
table ». Dans un temps de pandémie interna-
tionale où nous n’étions pas confinés et avions 
la possibilité d’être dehors, dans les espaces 
publics auprès des gens. La table dans Fouille 
Gastronomique ; devient un autel au sacrifice de 
soi dans la grande communion des sens. Chacun 
y déposera ses rires ou ses angoisses, son passé 
ou ses divagations sur le futur. Fiction et réel 
sont au menu. L’invité vient au comptoir comme 
on vient au temple ou comme on vient au bordel. 
Nous sommes dans un quartier où les gens ont 
quelque chose à raconter, on les écoute, on les 
goûte.

le 14.06.2020
*Sortie d’Usine : étape de création publique 

ouverte à tous et toutes et gratuite

Nous sommes 
les souvenirs 
délirants du 
Tarnais qui 

fut dans une 
vie antérieure 

bûcheron 
japonais ou 
du directeur 

financier qui se 
revoit geisha.



MARLÈNE LLOP 
COLLECTIF 

BALLEPERDUE
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Gora ! 
Un selfie au 

milieu des sioux

à 21h
sur Toulouse Métropole 

(lieu confirmé ultérieurement)

65

« Né en 1984, Manu Berk, auteur du 
collectif, a entre 12 et 16 ans quand le Pays 
Basque Nord est encore marqué par les 
détonations et une jeunesse militante active. 
Les bars enfumés laissent des traces de 
discussion radicale, ils deviennent des lieux 
où la fête et le rock notamment servent à 
véhiculer des messages qu’on retrouve tagués 
sur les murs : GORA !
Lui, ne parle pas la langue, il a grandi dans 
cet univers entre le surf et les manifs, l’art 
et le militantisme, se souvient encore des 
drapeaux brûlés et des odeurs de bombes à 
taguer. Fasciné par ces images politiques, il 
collectionne les tracts, les autocollants, les 
posters, les cartes postales avec des étoiles 
rouges, et se prend pour un sioux.

Aujourd’hui, il s’interroge sur lui-même, sa 
propre révolte, ses racines créolisées et s’en 
amuse.
Gora ! est une traversée auto-fictive qui 
questionne les zones d’influence, les 
mécanismes d’appartenance pour en dégager 
une forme performative et visuelle où texte, 
musique live et images dialoguent avec le lieu, 
espace du poétique et politique. »
Collectif BallePerdue

Le collectif toulousain rassemble une équipe de 
six personnalités pluridisciplinaires autour de 
la metteuse en scène Marlène Llop. Ensemble, 
ils partitionnent textes fragmentaires, musique 
live et images vivantes tout en s’affranchissant 
des frontières entre boite noire et paysage. 
L’Usine s’engage en tant que producteur 
délégué auprès d’artistes qui incarnent une 
nouvelle écriture des arts de la rue. Elle 
accompagne ainsi le Collectif BallePerdue 
depuis 2016.

PARTICIPEZ ! 
Vous avez entre 15 et 20 ans ?
RDV page 103

JEUDI 3 JUIN
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Porté par la Mairie de Toulouse et la DRAC 
Occitanie, en partenariat avec l’Éducation 
Nationale, ce projet est inédit : expérimenter 
une résidence artistique et culturelle en 
école maternelle. 

l’Usine, lauréate de l’appel à projet, invite 
l’artiste Sabine Rouquette à concevoir 
durant trois mois un spectacle de théâtre 
d’ombre : Ombre et lumière réalisé et joué 
avec les élèves de l’école maternelle Simone 
Veil au cœur du quartier de la Reynerie. 

à Toulouse
quartier La Reynerie

un projet imaginé par l’Usine, Centre national des arts de la rue et de l’espace public (Tournefeuille / Toulouse Métropole) 
dans le cadre de l’appel à projet d’expérimentation d’une résidence artistique et culturelle en école maternelle 

de la Ville de Toulouse et la DRAC Occitanie.

Ombre 
et lumière

Après avoir visité l’Usine et assisté au 
spectacle Balade au cœur d’un marais de 
Sabine Rouquette, les quatre-vingt-dix-huit 
enfants âgés de 3 à 6 ans explorent l’univers 
d’un théâtre d’ombre en classe et au CLAE 
de mars à juin avec l’artiste et les équipes 
pédagogiques pour aboutir à la création de 
leur spectacle conçu pour être joué dans un 
espace public de leur quartier.

De la découverte d’une histoire, à 
la fabrication, à la manipulation des 
marionnettes, les enfants sont les acteurs 
principaux de toutes les étapes de cette 
création unique en compagnie de l’artiste, 
favorisant ainsi le développement de leur 
imaginaire et de leur pratique artistique.

Dans ce spectacle inspiré du livre Les deniers 
de compère Lapin, une poule, un renard, 
et quelques autres personnages hauts en 
couleurs croisent le chemin de compère 
Lapin qui est tout à son aventure. En quête 
d’argent, il emprunte à ses amis et part se 
divertir à la ville l’hiver durant. Mais, arrivera-
t-il à rembourser les deniers empruntés ?!
Un spectacle qui se révèle grâce à l’ombre 
et la lumière avec des figurines et des décors 
créés par les enfants.
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K I R O U L
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Allant vers
à 21h
à l’Usine

en résidence à l’Usine à partir du 7 juin, dans le cadre du dispositif résidence-association 
de la Région Occitanie, en partenariat avec Ax Animation, Rudeboy Crew et Arlésie.

initialement programmé dans la saison 19/20

VENDREDI 11  JUIN
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l’Usine accueille la compagnie Kiroul, 
réunie au complet après vingt ans de 
création de spectacles pour monter 
Allant vers, une aventure étrange menée 
par Cyril Puertolas et Dimitri Votano 
sous le regard de Sylvain Cousin. 
Dans ce récit du purgatoire, elle nous 
guide avec humour à travers le processus 
de création d’un univers qui emprunte 
autant à l’Enfer de Dante, qu’à Michèle 
Torr, Jacques Lacan ou Philip K. Dick. 
Un voyage initiatique, poétique et teinté 
d’anticipation.

Allant vers est une proposition 
artistique qui s’inscrit en espace 
public, et qui souhaite, par le biais 
d’une poésie de l’absurde teintée 
de rire et de gravité, amener le 
public à s’interroger sur différentes 
perceptions de la réalité. Sommes-
nous bien vivant·es ? Quels chemins 
souhaitons-nous emprunter ? Nous 
sommes-nous trompé·es de direction ? 
Faut-il rebrousser chemin ?
Il n’y aura évidemment pas de réponse 
mais un diptyque théâtral qui mêle des 
bruits de l’Histoire, des imaginaires 
futuristes, des interrogations très 
actuelles. Une expérience qui réouvre 
les frontières entre acteur·rices et 
spectateur·rices.
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La Beauté 
des Gestes

71

Toutes les villes ne possèdent pas de lieu 
culturel mais toutes ont des infrastructures 
sportives ou de base de loisirs qui sont des 
espaces potentiels de représentation.
Entre la danse contemporaine et la pratique 
sportive amateur, les danseur·ses de la 
compagnie Juste Ici cherchent à déplacer le 
regard sur l’effort physique, la compétition 
et le mouvement. Les gestes, dépouillés de 
leur utilité deviennent la matière nouvelle 
pour créer une pièce chorégraphique 
présentée sur un terrain de sport.

Dirigée par la metteuse en scène et 
chorégraphe Audrey Gary, la compagnie 
Juste Ici s’intéresse aux groupes sociaux 
et à leurs dynamiques. Avec La Beauté 
des Gestes, elle compose un spectacle 
participatif où les sportif·ves – de tous 
niveaux, de tous âges et de toutes 
pratiques – peuvent participer. Dans 
le cadre de sa dynamique d’infusion, 
l’Usine accompagne la compagnie et les 
participant·es tout au long du projet sur 
les communes de la Métropole : Seilh, 
Gratentour et Fonbeauzard.

à 18h 
à Fonbeauzard 

Terrain d’entraînement de football
avec le groupe Elbe

la compagnie est lauréate de l’appel à projet Toulouse Métropole 
initialement programmé dans la saison 19/20

PARTICIPEZ ! 
Vous êtes sportif·ves ? 

Habitez Seilh, Fonbeauzard 
ou Gratentour ? 
RDV page 101

SAMEDI 19 JUIN
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ENTRETIENS
l’Usine soutient les artistes à toutes les étapes de la conception de leurs 
spectacles : temps de recherche, d’écriture, de construction ou de répé-
tition. 
Chaque année les équipes artistiques sont accueillies dans les espaces de 
travail de l’Usine, nourries et logées pour leur permettre de se consacrer à 
la création. Dans ces pages, ils, elles vous parlent de leurs prochains pro-
jets et de leurs venues en résidence à l’Usine

(...)
 retrouvez les entretiens complets sur www.lusine.net
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KTHA CIE 
1 WATT
Laboratoires d’expérimentations

Entretien croisé entre les metteurs en scène 
Nicolas Vercken (ktha cie) et Pierre Pilatte (1 Watt)
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l’Usine invite deux compagnies à mener 
des laboratoires de recherche artistique 
en espace public. ktha cie du 5 au 18 
octobre et 1 Watt du 9 au 14 novembre. 

Ces laboratoires sont proposés par l’Usine 
dans une dynamique de recherche, d’ex-
ploration et de partage sur le territoire de 
la métropole toulousaine sans finalité de 
rendu public. Comment les abordez-vous ?

Nicolas Vercken  : Depuis toujours (presque), 
à la ktha, on se ménage chaque 
année un temps de recherche, 
de labo. Un temps détaché de 
la nécessité de production. Un 
temps pour errer ailleurs que là 
où c’est utile immédiatement. 
Un temps pour vagabonder et 
se souvenir de toutes les pe-
tites idées écartées. Un temps 
pour verbaliser une vague idée 
et confirmer qu’elle est nulle, 
confronter aux regards des 
autres une intuition, surenché-
rir les fantasmes des autres...
Ça nous est essentiel, vital sur 
le long terme. Au cours de notre 
histoire, ça a pris des formes très différentes. Ça 
n’est pas du tout intéressant à chaque fois, mais 
c’est toujours instructif. C’est comme ça qu’on 
est sorti·es du bâtiment théâtre, au détour d’un 
labo il y a plus de dix ans.
On cherche. Pas forcément pour trouver, pour 
le plaisir de chercher et tant mieux si on tombe 
sur quelque chose. On cherche avec application 
et méthode, très sérieusement. Et les pépites 
sur lesquelles on tombe sont souvent inatten-
dues, très différentes de ce qu’on pensait trou-
ver. Et tant mieux.
Il ne s’agit surtout pas de faire de ces labora-
toires des tests pour nos prochaines créations. 
Au contraire, on résiste fort à cette inclina-
tion-là. Mais en cherchant partout ailleurs, en se 
libérant de l’impératif de production, de résul-
tat, on nourrit le terrain sur lequel pousse nos 
créations, on aère, on composte, on enrichit…

Pierre Pilatte : Durant les trois prochaines an-
nées, la compagnie 1 Watt va mettre en place un 
processus de partage, recherche et création des 
formes de représentation autour de deux thé-
matiques : l’improvisation et les outils de lutte. 
En 2021 seront réalisés plusieurs laboratoires 
pour un groupe d’artistes de différents hori-
zons. D’abord, nous nous focaliserons sur le 
jeu du corps dans l’espace public. Ensuite nous 
entreprendrons d’autres langages : les mots, le 
rire et les cris ; la bouffonnerie, la sauvagerie et 
les constructions festives ; la fabrication d’ob-
jets et la création sonore. Il y en aura encore 
d’autres à inventer au service des expressions 
de lutte.
Cette semaine à l’Usine sera l’occasion pour ce 
nouveau groupe de se rencontrer, de parler du 
projet, d’activer notre thématique.

Pour ces laboratoires in 
situ, vous faites le choix 
d’inviter des artistes, de la 
région ou d’ailleurs, à vous 
rejoindre. En quoi, ces ren-
contres sont-elles impor-
tantes pour vous ?

Nicolas Vercken :  À la ktha, 
on se connaît depuis long-
temps. On est un groupe 
d’ami·es, rencontré·es à la fac, 
à Paris, il y a plus de vingt ans 
et qui a décidé de monter une 
compagnie de théâtre. Et puis 

le groupe s’est étoffé au gré des rencontres, au 
fil des années. Et pour rester vivants, en mou-
vement, on a besoin des autres, on a besoin 
d’autres. La pente est raide qui te fait te refer-
mer sur toi, sur ceux qui sont proches, rester 
dans ta zone de confort, dans ta région, avec 
ceux qui ont un quotidien pas loin du tien, le 
même cercle socioprofessionnel, le même âge, 
la même couleur de peau…
Alors on lutte contre ça, en essayant d’inven-
ter plein de moyens de rencontrer les autres, 
l’autre. Et parmi ces moyens de lutte, il y a 
celui-ci. Venir travailler là, à l’autre bout de la 
France avec des personnes qui vivent ici, loin 
de nous.

Pierre Pilatte : Nous nous réunissons pour 
partager nos savoir-faire, expérimenter et 
construire ensemble une ou des formes de     	
				           >>>

Un temps 
détaché de la 
nécessité de 

production. Un 
temps pour errer 

ailleurs que là 
où c’est utile 

immédiatement  

ktha cie



>>>
spectacles qui appartiendront à toute l’équipe 
finalement constituée. C’est une façon d’enri-
chir nos pratiques, d’envisager d’autres façons 
de construire un spectacle ou autre chose qu’un 
spectacle, de revisiter la création collective.
Nous essayons, écrivons, refaisons dans la rue, 
la place, le parc ou dans le champ… Pour cette 
fois il s’agira de trouver son espace, se mettre 
ailleurs, comme les Gilets jaunes se sont mis 
dans la désorganisation sur les ronds-points 
pour exprimer que cette vie-là, ils ne la veulent 
plus. Il s’agit d’être et agir ici et maintenant 
et, comme dit Frédéric Lordon, de laisser « sa 
place et sa chance à l’improvisation » (Vivre 
sans ? éditions La fabrique).

Vos deux compagnies, chacune à leur façon, 
explorent le lien entre art, espace public et 
relation aux spectateur·rices. La période que 
nous traversons depuis mars vient-elle vous 
questionner d’une nouvelle manière sur ces 
sujets ?

Nicolas Vercken :  Bien sûr, il y a l’atmosphère 
générale de remise en question, « se ré-
inventer » dans toutes les bouches, celle de 
notre Bon Président en premier lieu, sur toutes 
les tribunes signées par tout le monde, partout. 
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S’opposer à ce mouvement-là serait un peu 
stupide, réactionnaire. Et pourtant. Il y a dans 
cette injonction quelque chose d’étrange, de 
déplacé. Mais alors, avant, on n’inventait pas ? 
Le contexte a changé, oui. Mais il n’arrête pas 
de changer. 
On s’est retrouvé·es à penser nos relations aux 
spectateurs et spectatrices avec l’apparition 
de militaires armés patrouillant dans l’espace 
public, avec la fouille systématisée à l’entrée 
des magasins, des théâtres, avec des barrières 
partout et l’autre devenu suspect... Là, 
personne ne nous a exhorté à nous ré-inventer. 
On l’a fait pourtant, nous et tellement d’autres. 
Parce que c’était nécessaire. Oui, créer dans 
l’espace public demande une remise en question 
permanente en fonction des contextes. Oui, les 
relations entre les personnes nous semblent un 
peu abîmées. Mais on ne se ré-inventera pas. 
On s’inventera encore.

Pierre Pilatte : Nous parcourons des quartiers, 
nous nous mettons au lointain pour courir, 
marcher de travers, nous jouons au milieu des 
gens. Jacques Rancière dit : « Le “ théâtre ”  
(pourrait) engager une idée de la communauté 
comme présence à soi, opposée à la distance de 
la représentation. (…) faire sortir les gens de 
leur position de spectateurs : au lieu d’être en 
face d’un spectacle, ils sont environnés par la 
performance, entraîné dans le cercle de l’action 
qui leur rend leur énergie collective ». Il nous 
semble que c’est cette énergie collective qu’il 
faut mettre en action en ces moments où les 
usages de la place publique sont bridés. Rendre 
possible l’événement spectacle c’est rappeler 
à tous et toutes que c’est l’espace commun 
des citoyen·nes. Pour que cela soit possible, il 
faut engager le public à jouer le jeu de ce que 
nous proposons. Lorsque nous empruntons 
l’improvisation nous parlons contraintes, 
limites à frôler et à pousser. Des contraintes 
nous sont imposées. Il va falloir impliquer le 
public dans le jeu des limites.

le 25.05.20

C’est cette 
énergie 

collective qu’il 
faut mettre en 
action en ces 

moments où les 
usages de la 

place publique 
sont bridés

1 Watt
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GROUPE ZUR
VENTO
Olivier Guillemain co-fondateur du Groupe ZUR
 Nicolas Gallard musicien
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On fait du collage 
entre de l’image, 
du son, de l’action 

et un contexte. 
C’est ça notre 
cinéma vivant.
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Le Groupe ZUR (Zone Utopiquement 
Reconstituée) crée des spectacles 
cinématographiques mariant l’image et 
l’acte, l’écrit et la parole, le muet et le 
sonore. Ils, elles travaillent actuellement 
à la création de Vento, une performance 
sensorielle et aérienne. 
En résidence à l’Usine 
du 25 octobre au 1er novembre

Depuis ses débuts, le Groupe ZUR définit 
son travail comme du cinéma vivant. 
Qu’est-ce que cela signifie pour vous?

Olivier Guillemain : On a toujours travaillé 
avec le cinéma, avec la pelli-
cule imprégnée de lumière. 
On a toujours utilisé le ciné-
ma en regard d’une action, 
d’un personnage. On a rare-
ment été dans le cinéma pour 
le cinéma. Le cinéma vivant 
de ZUR est constitué de per-
sonnes physiques qui vont 
être au service d’une image, 
mais cette image sera consti-
tuée d’un écran fluide, de vapeur, de sable, de 
sons produits en direct… Ce qui reste dans la 
tête du public, selon moi , c’est une image plus 
que des êtres humains physiques qui font du 
théâtre.
 
Nicolas Gallard : C’est aussi utiliser le ciné-
ma exactement comme une matière, plus que 
convier un public à venir s’asseoir et regarder 
un film avec un début, un milieu et une fin. On 
utilise le cinéma comme ont pu le faire les frères 
Lumière ou Méliès, comme une matière ou un 
personnage. Au même titre que l’on peut utili-
ser le feu, l’eau… On utilise le cinéma comme 
un médium.
 
Olivier Guillemain : On parle de cinéma vi-
vant parce qu’aussi la projection n’est jamais 
la même, en fonction de comment on est, com-
ment le public est, comment sont les éléments… 
Si on joue à l’extérieur et que c’est un jour de 
grand vent, que tout d’un coup un orage monte, 
le film est complètement différent même si les 
images sont les mêmes. On fait du collage entre 
de l’image, du son, de l’action et un contexte. 
C’est ça notre cinéma vivant.

Vento c’est une performance sensorielle 
autour de l’air. Pourquoi avoir choisi 
comme point de départ cet élément ? 

Olivier Guillemain : De manière générale, 
dans ZUR, on a toujours travaillé avec les 
éléments. On a, en fonction des projets, donné 
plus de place à l’un ou à l’autre. Parfois l’eau, 
parfois le feu, mais ce n’est jamais un point de 
départ pour dire « alors on va explorer le feu et 
ce que ça nous évoque ».
Ici le vent est l’élément, mais le point de départ 
c’est le dispositif. C’est-à-dire des ventilateurs, 
qui font voler des bâches qui produisent de la 
musique, mais qui servent également d’écrans, 
de supports de projections et d’actions.

Quand on dit musique, 
c’est avant tout la 
présence d’un batteur, 
Nicolas. Ce qui nous 
a intéressé là-dedans 
c’est le dialogue qui 
pouvait s’installer entre 
un instrument percussif 
et un élément qui est 
beaucoup plus aérien. 
On va aussi jouer avec la 

présence des corps, celle des autres membres 
du groupe, qui seront à mi-chemin entre des 
personnages et des opérateurs.
Alors oui, Vento est une expérience sensorielle 
où l’on va utiliser l’air pour matérialiser les 
forces invisibles entre les êtres et les éléments. 
On veut donner de la consistance à l’air, puiser 
et respirer son énergie.
 
Nicolas Gallard  : On est dans quelque chose 
d’assez terrien avec la batterie qui est ancrée 
dans le sol et d’aérien avec cette installation de 
ventilateurs qui font voler des bâches très fines, 
très légères. On veut jouer de cette opposition. 
Confronter les deux, ça a été pour nous une piste 
de départ. Nos techniciens lumières ont la main 
sur la puissance des ventilateurs, le mouvement 
varie donc plus ou moins haut, plus ou moins 
fort. C’est un jeu entre les ventilateurs et la 
batterie. Le bruit est très intéressant, c’est un 
bruissement qui peut être lié à l’air, mais aussi 
à la mer. Ça, c’est déjà une partition sonore. 
Puis, aux sons des ventilateurs et de la batterie 
s’ajoute la présence de la musique électronique. 
On essaie de créer une bande sonore avec ces 
trois éléments-là.
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Ce projet est imaginé pour l’espace public, il 
est amené à jouer dans des lieux très différents. 
Vous évoquez notamment des friches, des 
forêts, des hangars... Quelle expérience avez-
vous envie de faire vivre au public ?    

Olivier Guillemain : Pour l’instant, notre idée 
c’est d’avoir un espace de 180°. On aimerait que les 
choses ne se passent pas complètement en frontal, 
qu’il y ait plutôt un espace défini dans lequel on 
évolue. On est en train de trouver la manière pour 
que le public soit lui aussi mobile. Il y aura des 
zones qui nous seront réservées et des zones dans 
lesquelles le public peut bouger. Il n’est pas assis, 
il n’est pas debout immobile, il peut se déplacer 
dans cette moitié de cercle.
C’est un projet qui est amené à être à géométrie 
variable selon les lieux dans lesquels il sera 
accueilli. D’où l’intérêt aussi de ne pas toujours 
avoir le même plateau. Une friche, une forêt un 
cloître ou un lieu protégé du vent… il y a une part 
aussi d’improvisation qu’on aime bien malgré tout 
dans ZUR, c’est-à-dire d’être en écho avec le lieu 
qui nous accueille. C’est évident que si on joue 
dans une friche qui a une ambiance spéciale ou qui 
offre un pan de mur particulier on va jouer avec 
ça. Si on est dans une forêt, on va jouer avec les 
éléments qui nous entourent. On veut faire vivre 
au public l’expérience de l’air comme énergie. 
Et essayer de faire souffler un vent poétique sur 
chaque lieu où l’on jouera.

Nicolas Gallard : Le souhait que l’on a, c’est 
d’emmener les gens sur une traversée de paysages, 
une traversée d’émotions... Qu’est-ce que ça 
suscite le vent autant par une grosse tempête 
que par une toute petite brise ? On aimerait bien 
pouvoir emmener les gens avec nous là-dedans.
 
Olivier Guillemain : Oui, il y a l’idée de respirer 
ensemble, d’être ensemble sur le même moment 
dans le même élément, on parle de transe, de 
rentrer dans une respiration commune. On est 
en train de chercher ça : comment est-ce que 
l’on peut emmener le public à avoir envie de 
bouger ensemble ? Et contrairement à d’autres 
expériences précédentes de ZUR où chaque 
spectateur faisait son parcours intime, là nous 
allons essayer de rassembler les protagonistes et 
le public dans une énergie commune, portée par 
le son, l’image et l’action.
Nous imaginons cette création comme un chemin 
qui part du presque rien et nous amène vers un 
accord qui doit résonner dans la tête de chacun et 
l’inciter à respirer d’un même souffle.

le 22.06.20
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LE PETIT  
THÉATRE 
DE PAIN
MU.e (titre provisoire)

Fafiole Palassio
Metteuse en scène

VENDREDI 19 MARS
Sortie d’Usine à 20h30 à l’Usine*



Le Petit Théâtre de Pain fait partie des com-
pagnies reçues régulièrement à l’Usine (Le 
Siphon, 9, BOXON(s)…). Cette saison, elle 
est en résidence pour la création de MU.e. 
Fidèle à son ambition de « dire son temps », 
la compagnie convie l’autrice Magali Mou-
gel à écrire sur l’adolescence. Fafiole Pa-
lassio, metteuse en scène, profite de cette 
semaine de résidence pour échanger avec le 
public lors des répétitions ouvertes et de la 
Sortie d’Usine*.
En résidence à l’Usine du 8 au 19 mars

Le point de départ du spectacle MU.e fait 
suite aux réactions du jeune public à l’écoute 
du texte de BOXON(s) Jusqu’à n’en plus 
pouvoir, votre création précédente. Dans 
ce texte de Stéphane Jaubertie on peut 
lire : « La question c’est pas quelle planète 
on laisse à nos enfants mais quels enfants 
on laisse à notre planète ». Selon vous, com-
ment peut-on décrire la jeunesse actuelle et 
pourquoi avez-vous eu envie de creuser cette 
question de la place de l’adolescent·e dans la 
société ?

Difficile de dire LA jeunesse. Dans l’échantil-
lon d’adolescent·es que nous avons rencontré, 
l’angoisse de l’avenir reste sans doute le déno-
minateur commun. Nous, nous arrivions avec 
nos présupposés d’adultes : à savoir qu’ils 
auraient bien des griefs à nous adresser sur le 
monde dans lequel ils grandissent. Une poi-
gnée d’entre eux n’a effectivement pas manqué 
de nous remettre face à nos responsabilités, 
d’autres sont restés plutôt optimistes mais la
majorité n’a pas su quoi répondre aux notions 
de « rêves », « d’utopies », « d’idéaux ». Rattra-
pés sans doute par la prégnance du délitement 
social, économique, écologique et sanitaire am-
biant, c’est comme si rêver « ouvrait » de toute

façon la porte à la désillusion. Je les trouve 
courageux. Qu’ils soient unis dans les ma-
nifs sur le climat, le 49.3 ou chacun dans sa 
chambre. Dans sa peau. À nous de ne pas être 
démissionnaires. Quels enfants notre société 
façonne-t-elle ? Comment s’y projettent-ils ? 
Qu’avons-nous accompli ? Manqué ? Trahi ? 
Quels rêves sont les leurs ? Qu’avons-nous fait 
des nôtres ? Responsabilité et transmission 
sont la trame de fond de MU.e 

Ce projet fait l’objet d’un travail au long 
cours puisque vous imaginez trois volets 
autour du même sujet entre 2020 et 2022. 
Quelles formes vont prendre ces trois 
étapes ?
 
En inscrivant Mu.e dans un processus long, 
en trois volets, nous nous offrons la possibi-
lité d’explorer notre thématique de manière 
arborescente. De nous plonger dans la com-
plexité des points de vue : celui des adoles-
cents d’abord, celui des adultes ensuite et de 
proposer des supports artistiques différents à 
ce processus.
Le premier volet consiste en une création par-
tagée avec, pour et par des jeunes : “Z”, Par-
tition chorale pour jeunesse en mouvement. 
Cette création, née du collectage de paroles 
d’adolescents et portée par une vingtaine de 
jeunes se destinait à l’espace public comme 
un élan, un unisson, un poème fleuve. Avec 
l’intrusion du covid 19, le projet a muté en un 
court métrage cinématographique.
Le second volet c’est la création en salle 
en octobre 2021 de MU.e portée par les 
acteurs du Petit Théâtre de Pain. Com-
ment questionner nos rôles et nos devoirs 
envers notre jeunesse ? Contre les dysto-
pies latentes et vraisemblables, quelle fic-
tion « empuissantante » - pour reprendre 
Alain Damasio - mettre en œuvre ?
Le troisième volet prévu au printemps 2022, 
consiste en une réécriture scénographique 
spécifique pour l’espace public. 

Au moment de votre résidence à l’Usine où 
en serez-vous dans ce processus et quels se-
ront les objectifs de ces dix jours ?
 
En mars 2021, nous aurons le texte finalisé. 
Nous serons encore à sept mois de la sortie 
en salle du spectacle. Pour l’heure nous nous 
mettrons dans la projection de sa version en 
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extérieur. Être dans un lieu alternatif comme 
l’Usine c’est se permettre d’expérimenter des 
espaces modulables et circulatoires. L’objectif 
est donc double : poursuivre le travail de décor-
ticage des enjeux de la pièce mais aussi tester la 
dramaturgie et vérifier qu’elle peut se décom-
poser en plusieurs stations scénographiques.
 
Comme vous l’expliquez plus haut, la pre-
mière partie du projet “Z” consiste à une 
collecte de paroles d’adolescent·es. Com-
ment ces témoignages sont-ils retranscrits 
dans la création finale de MU.e, une pièce de 
fiction jouée par des acteurs 
de la compagnie ?
 
Initialement, il y a le désir de 
mettre à profit la partition 
chorale de «Z» comme un 
contre-chant au-dessus de 
l’intrigue de MU.e. Enten-
dons par cela, cette technique 
de composition qui consiste 
à superposer plusieurs lignes 
mélodiques à partir des harmonies d’un thème 
principal. Ainsi l’intrigue ferait office de thème 
principal et la partition chorale de contrechant.

Vous avez l’habitude de faire appel à des 
auteur·rices pour écrire les textes de vos 
pièces. Pouvez-vous nous parler de votre 
rencontre avec Magali Mougel et de la façon 
dont vous travaillez ensemble entre l’écri-
ture et la mise en scène ?
 
C’est d’abord une rencontre avec son écriture. 
Une langue qui ne mâche pas ses mots et des 
audaces dramaturgiques. C’est ce qui m’a plu. 
Nous nous sommes rencontrées autour d’un 
prétexte scénaristique : notre société assiste-
rait à une disparition inéluctable de la jeunesse. 
Une fugue virale et massive. L’envie était de 
partir d’un phénomène hors norme capable 
de créer un chaos collectif et affectif commun.  
Sans distinction. Situation qui nous mettrait sur 
les rails d’une remise en question individuelle 
et sociétale ou du moins d’une vraie introspec-
tion. Le tout sur fond de techno-cocon et de 
privatisation à tout crin. 

82

L’espace public 
pour moi ? 

L’espace de la 
manifestation au 

sens large

Sur ce, le covid est entré dans nos vies. La ré-
alité a dépassé la fiction. Il nous faut dès lors 
réfléchir et percer plus loin. Nous sommes en 
conversation régulière avec Magali. Dès oc-
tobre 2020 elle nous rejoindra en résidence 
pour rencontrer l’équipe au complet, nous 
entendre en lecture sur la première mouture 
du texte, nous voir l’éprouver au plateau, en 
discuter, nous accompagner et remanier en-
core jusqu’en janvier 2021, date de livraison 
du texte final. Entre nous, on parle d’épopée 
intime à la limite du genre d’anticipation.

Vous avez imaginé deux 
versions du spectacle, 
une pour les salles de 
théâtre et une seconde 
pour l’espace public, 
pourquoi ce choix ? Que 
représente pour vous 
l’espace public ?

Contrairement à d’ha-
bitude, j’ai rêvé MU.e 

d’abord pour l’espace public. Avec l’envie de 
faire jouer à la rue son propre rôle celui de 
l’espace collectif, du rassemblement ou de la 
rencontre. Puis d’accoler des appendices archi-
tecturaux aux façades ou des volumes à même le 
sol : espaces du privé ultras intimes et familiers. 
Complètement translucides. Afin de les mettre 
en exergue et à nu en même temps. Quelque 
chose d’un peu impudique. Comme l’est notre 
société de traçage. Une manière de retranscrire 
scéniquement dehors, ces atteintes et dilapida-
tions croissantes de nos intimités.
L’espace public pour moi ? L’espace de la 
manifestation au sens large. Poétique et poli-
tique. Un potentiel de forces, de vulgarisation 
de l’art, mais aussi de la pensée. Concernant le 
spectacle vivant, quoique de plus en plus per-
turbé par une dérive sécuritaire, c’est encore 
un espace de liberté. Un espace de l’inattendu 
où se côtoient des formes et des expressions 
multiples. D’ailleurs, au cœur de cette crise 
sanitaire, n’entend-on pas ce gouvernement 
inciter les créateurs à réinventer leur rapport 
au public ? Comme si la rue l’avait attendu... 
Que les arts de l’espace public soient libres. Et 
exigeants.

le 2.06.2020
*Sortie d’Usine : étape de création publique 

ouverte à tous et toutes et gratuite



COLLECTIF 
BALLEPERDUE

I’m not Giselle Carter
Marlène Llop, metteuse en scène 

Manu Berk, auteur et plasticien

DIMANCHE 2 MAI
Sortie d’Usine à Tournefeuille*

PARTICIPEZ ! 
 Vous dansez, vous chantez ? 
RDV page 102
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l’Usine accompagne le collectif BallePer-
due mené par Marlène Llop depuis 2016. 
Les six artistes du collectif offrent dans 
leurs spectacles une place nouvelle aux 
texte, à la musique, à l’image. 
En résidence à l’Usine du 21 avril au 2 mai

Après deux créations autour d’une parole 
politique et sociale (Asile Club et Gora ! 
un selfie au milieu des sioux) vous souhai-
tez donner plus d’espace à la fiction, voire 
même aller vous frotter du côté du rêve et de 
l’onirisme. Quelle histoire allez-vous racon-
ter dans ce nouveau projet ? Vous 
évoquez l’influence du réalisateur 
David Lynch, souhaitez-vous lui 
emprunter cette forme fragmen-
taire ? 

Marlène Llop : Certes, on voudrait 
se rapprocher de la fiction, donner 
une plus grande place aux images, 
aux visions, au paysage.
Mais parler de fiction ne nous éloigne 
pas pour autant du social-politique, vue la situa-
tion qu’on traverse, on peut évidemment dire 
que la fiction, voir même la science-fiction, a 
largement rattrapé la réalité ou inversement. 
De quelle réalité parle-t-on ? De quelle fic-
tion ? On ne sait plus aujourd’hui.
Il est peut-être trop tôt pour parler de cette 
histoire, on peut juste s’avancer en vous di-
sant qu’il s’agira sûrement d’une histoire de 
croyances au sens pluriel du terme et s’inviter 
sur le dilemme sacré-profane. Des grandes reli-
gions à Youtube, de la Vierge Marie à Beyoncé, 
des fantômes aux dames blanches, des rumeurs 
aux légendes urbaines, des prophéties à la col-
lapsologie, de l’art au foot, nous voudrions pro-
poser un contre-monde fait de parallèle, de ma-
gie et de simulacre, imaginer des mythologies 
peuplées d’apparitions nocturnes, renouer le 
dialogue avec le sens surnaturel des lieux.

Manu Berk : Oui David Lynch, on ne com-
prend pas tout mais on reste scotché. On n’est 
pas loin du démiurge. On aimerait lui voler sa 
capacité à nous faire basculer dans un monde 
de signes, de double-jeu, de narration fragmen-
taire, d’étranges méditations comme il le dirait.

La place de l’image a toujours été très pré-
sente dans vos projets. Vous souhaitez la 
renforcer dans cette création. Cette compi-
lation d’images va t-elle uniquement servir 
d’esthétique, de décor à la fiction, ou va 
t-elle être au service d’un propos ? Si oui, le 
ou lesquels ?

Marlène Llop :L’image n’est pas décorative 
pour nous, on essaie d’être soucieux du détail, 
du paysage jusqu’aux baskets, tout est signe, et 
tout participe à l’histoire. On est attentif à l’uni-
vers des clips, des séries, du cinéma, des plasti-
ciens qui influencent notre esthétique. On dé-

fend des écritures plurielles 
que l’on contextualise dans 
des espaces choisis et repé-
rés, espaces qui participent 
à l’univers de la proposition, 
à son récit.
Ici, on a envie d’approfondir 
le cheminement (sorte de 
prélude) qui a été amorcé 
dans Asile Club et Gora, qui 
pose de suite un climat, une 

ambiance. Comment ces images accueillent un 
public, le fait basculer dans un monde, le fait 
cheminer ? Elles sont incarnées par des parti-
cipant·es pour composer des tableaux vivants, 
des actions, des présences plus ou moins subli-
minales. Ici, l’intention est qu’elles prennent le 
pas sur le texte, qu’elles puissent raconter ou se 
substituer à la parole. Le texte sera bien sûr pré-
sent mais il sera appréhendé dans une approche 
plus visuelle (projection, voix off, sous-titre...). 

Pour poursuivre autour de l’image, et parce 
que vous parlez aussi dans vos intentions de 
simulacre, cela m’évoque les réflexions de 
Jean Baudrillard dans son livre Simulacres 
et simulations, paru en 1981. Pour lui, toute 
distinction entre réalité et imaginaire s’an-
nule dans un monde rempli de technologies
C’est le simulacre qui serait vrai, réel. Et le 
réel, confondu avec le virtuel, aurait dispa-
ru. Que vous inspire ces hypothèses ?

Manu Berk : Je suis entièrement d’accord avec 
Baudrillard, là-dessus. Ces théories sont tou-
jours agréables à lire, stimulantes pour l’imagi-
nation. 

84

Soit on se dit 
que tout est 
foutu, soit 

on se doit de 
continuer le 

travail poétique



À une chose près, la disparition du réel me fait 
toujours rire, car pour l’instant c’est lui qui a 
disparu (rires). Ce qu’il prédisait à son époque 
se réalise totalement aujourd’hui, on cite très 
souvent 1984 d’Orwell, ou Huxley, mais c’est 
clair que Baudrillard a anticipé quelques pré-
cipitations : qu’aurait-il dit du pangolin, du 
confinement, du télétravail, de Zoom et autres 
applications de surveillance généralisée, de la 
surconsommation ? Bref, je crois qu’il serait 
mort une deuxième fois. Le village global a tué 
le village. Tout ressemble à une grande bou-
tique de souvenirs, tout se folklorise, on est 
sous une immense cloche de verre que l’on a 
plus qu’à secouer pour voir tomber la neige.
Puis quand on prend le retour du réel dans 
la gueule, on le trouve violent, il jaillit d’un 
seul coup : attentats, populisme, terrorisme, 
émeutes, pandémies.
Dans Gora !, une phrase revient comme un 
mantra : « J’ai peur de mourir avec des oreilles 
de Mickey ». Soit on se dit que tout est foutu, 
soit on se doit de continuer le travail poétique, 
saboter les théorèmes, faire jaillir les fantômes, 
les esprits, les dames blanches, les zombies, 
les labyrinthes, ouvrir les portes de l’enfer par 
nous-mêmes et pas attendre que quelqu’un 
vienne les ouvrir pour nous. 

En quoi la figure de la pop star, et tout par-
ticulièrement celle de Giselle Carter (alias 
Beyoncé), puisqu’elle donne pour le mo-
ment son nom à la pièce, nourrit-elle vos 
réflexions ? Que vient–elle incarner pour 
vous ?

Manu Berk : Les pop stars sont les icônes d’au-
jourd’hui qui comptent plus de fidèles ou de 
followers que les églises. Les réseaux sociaux 
contribuent à l’évangélisation et nourrissent 
notre réalité. Il nous semble que nous sommes 
là aussi dans un registre de croyance. Les plasti-
ciens se sont depuis longtemps amusés de cette 
question, d’Andreas Serrano à David Lachapelle
en passant par Pierre et Gilles. Que provoque 
la mort de Dieu, que provoquera la mort de 
Beyoncé ? De Dieu à Beyoncé, on est  dans 
« l’accumulation de spectacles » et de ri-
chesses, pour parler comme Debord. C’est 
pas nouveau, la puissance de l’art au service 
des idéologies, c’est la même machinerie que 
les croisades en plus sexy, en plus glamour.  

Marlène Llop : On n’est pas dupe, on a bien sai-
si l’enjeu du « rêve américain ». Mais nous nous 
en servons pour poser un contexte de rêve, de 
croyance, de mythologie sans jugements ni cri-
tiques. On est nous-même fascinés par Beyoncé 
et son industrie, ses clips, sa puissance et sa 
chanson Don’t hurt yourself. Pour les jeunes 
c’est déjà le Moyen-âge, mais nous, elle a notre 
âge ! Mais restons lucides, on ne fera jamais de 
Tournefeuille un Super-Bowl ou un Coachella !

Nous traversons une période très 
particulière où la médiatisation est 
omniprésente, l’espace public restreint. 
En quoi cette crise vient  alimenter vos 
réflexions d’une part sur les images et 
le numérique et d’autre part sur l’art en 
espace public ?

Marlène Llop : C’est difficile de répondre sans 
enfoncer des portes ouvertes. L’info-bésité, 
l’hystérie des images, vidéos, commentaires 
nous a souvent donné envie de contempler 
le silence. J’ai été sensible aux photos « de 
la semaine en images » proposées par des 
journaux. Ça amène la question du choix 
d’une image par jour qui doit raconter ou se 
substituer à une information ou un discours. 
Certaines d’entre elles sont inspirantes, comme 
celle d’un curé qui baptise avec un pistolet à eau 
bénite, figures qui auraient sa place dans cette 
création !
C’est marrant de voir que de grands metteurs en 
scène semblent découvrir les vertus de l’espace 
public ! Aujourd’hui, il me semble encore plus 
urgent de défendre notre spécificité comme 
acte de rencontre, faire se côtoyer l’intime, 
le politique, le social, et s’interroger sur les 
enjeux urbanistiques et écologiques même si les 
mesures de distanciation et le tout sécuritaire 
sont inquiétants pour l’avenir.

Manu Berk : Sur ce point, il faudrait en débattre 
avec les artistes de rue chinois !

le 26.05.20

*Sortie d’Usine : étape de création publique 
ouverte à tous et toutes et gratuite
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le GdRA
Siffleurs de danse 
Christophe Rulhes, metteur en scène 
et Julien Cassier, chorégraphe

Qu’ont à voir ensemble les arts et les humanités, 
l’ordinaire et le théâtre ? Vers quelles fabulations 
et pour quels peuples ? Christophe Rulhes écrit 
et met en scène pour le GdRA, collectif pluridis-
ciplinaire d’artistes qu’il anime en duo avec le 
chorégraphe Julien Cassier, des pièces de théâtre 
d’enquête, des spectacles de témoignages et 
d’anthropologie, où la parole s’entend selon des 
perspectives, des corps et des langues croisées.
En résidence à l’Usine du 7 au 18 juin

Ce projet prend ancrage tout en rendant hom-
mage à l’anthropologue Daniel Fabre, pour-
riez-vous nous parler de son œuvre ?

Christophe Rulhes : Daniel Fabre était le fondateur 
de plusieurs laboratoires et centres de recherches. 

Grand spécialiste de la Méditerra-
née ou du Sud Ouest de la France, 
il a marqué la vie intellectuelle tou-
lousaine et hexagonale. Il travaillait 
ce thème de l’initiation masculine 
« invisible » à partir de terrains 
contemporains et historiques où 
les hommes chassent, se déguisent, 
aiment les engins, imitent les oi-
seaux et les bêtes... J’ai toujours été 
frappé de retrouver dans les villes 
et quartiers les types idéaux mas-
culins du désordre rural dont par-
lait Fabre. Pour Siffleurs de Danse, 
nous entendrons des extraits de la 
conférence Condorcet de Daniel 
Fabre, prononcée en 2015 à Paris. 

Quelles lectures de ses travaux faites-vous pour 
nourrir cette pièce ?
 
Christophe Rulhes: Lorsque j’étais son élève à 
l’EHESS (École des hautes études en sciences so-
ciales), Daniel Fabre faisait une superbe anthropo-
logie de l’aire occitane, il décrivait des formes es-
thétiques qui m’éblouissaient. Elles réveillaient les 
souvenirs de ce que j’en avais vu et ressenti, veillées, 
fêtes, marches forestières, tenues au dehors. Il racon-
tait la chasse aux oiseaux que menaient les garçons des 
campagnes, les tapages violents qu’ils engageaient 
la nuit, il était un connaisseur des fêtes de l’ours où 
les jeunes hommes se transforment en thériantropes 
fous, il avait parfaitement décrit l’initiation invisible
qui distinguait les femmes des hommes dans les
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sociétés de nos grands-parents et qui marque 
encore les corps de nos jeunes collégiennes et 
collégiens, entre sexualité, mort et explorations 
des limites, vers le sauvage, la désobéissance, la 
transgression.
Julien, à la découverte de l’oeuvre de Fabre, 
me dit voir comme un portrait du circassien en 
déséquilibre, cherchant la chute, le vol, le point 
de rupture, toujours à partir du corps extrême, 
du corps en épreuve, du corps limite, dans l’en-
gagement de la chair. Daniel Fabre apparte-
nait à la terre occitane dont il revendiquait les 
affluences. La création qu’il nous inspire sera 
territorialisée en Région Occitanie, entre les 
Corbières et l’Albigeois, le Narbonnais et le 
Toulousain, autant de pays où Daniel a œuvré.

Comment imaginez-vous la mise en scène de 
ce texte ?
 
Christophe Rulhes : Siffleurs de danse sera une 
forme légère, jouable sur une place publique, 
dans une cour de lycée, dans une salle des fêtes 
ou dans la salle d’un théâtre. Deux acrobates 
vont évoluer en chorégraphie au son des paroles 
de Daniel Fabre et de jeunes adultes en devenir 
enregistrés dans deux lycées du pays occitan, en 
contexte urbain et rural. Les performeurs sif-
flent,crachent, portent des costumes dans les-
quels se combinent le sauvage et le domestique, 
l’humain et le non humain, les traditions ur-
baines et rurales, les genres féminin et mascu-
lin. Peaux animales, plumes, suie, chaînes, clo-
ches de berger, bâtons, crânes et cornes, luttes, 
cris et sifflements d’oiseaux... autant d’objets et 
de gestes comme possibles chorégraphiques. 
Les costumes sont aussi agrès et prothèses, ils 
font le mouvement. Gestes, danses, paroles et 
silhouettes questionnent ensemble le devenir 
masculin et le devenir adulte de la jeunesse, 
entre approbation et transgression, genres et 
règles, domestique et sauvage, sifflement de 
l’oiseau, sexualité et figure de l’ours.

Qu’allez-vous travailler au cours de cette ré-
sidence de création à l’Usine ?

Julien Cassier : Nous chercherons par la cho-
régraphie à donner à voir la part sensible et 
esthétique forte qui se dégage des observations 
de Daniel Fabre. Les fêtes d’inversions, tou-
jours actives aujourd’hui, ont une grande valeur 

symbolique dans ce qu’elles mettent en jeu, 
mais aussi un aspect plastique très puissant. 
Dans les nombreuses fêtes rituelles évoquées 
par D.Fabre sont mis en scène des hommes-oi-
seaux, des hommes-ours, des travestis, des 
êtres re-composés. Ces métamorphoses seront 
au cœur du travail chorégraphique. Elles seront 
articulées avec les extraits de collectages réa-
lisés aujourd’hui auprès de jeunes gens. Ces 
récits contemporains permettront, d’une cer-
taine manière, d’actualiser ou de remettre en 
jeu les travaux de Fabre. Certains s’inscriront 
probablement dans le prolongement de ses re-
cherches, d’autres les remettront en question, 
nous verrons bien. 
Nous travaillerons à partir de l’ensemble de ces 
matériaux pour écrire et composer avec et pour 
le corps des acrobates. Glissements, transfor-
mations, métamorphoses constitueront les axes 
du travail acrobatique. La chorégraphie expri-
mera la porosité et la malléabilité des frontières 
« invisibles » évoquées par Fabre ; frontières 
avec lesquelles les jeunes hommes en devenir 
composent et négocient une place tenable pour 
eux-mêmes et pour les autres.

Quelles sont vos échéances pour cette créa-
tion ?

Julien Cassier : Cette pièce est prévue pour 
l’automne 2021. Nous avons décidé de travail-
ler avec la riche filière des artistes acrobates du 
pays occitan, entre Auch et Toulouse, rencon-
trer des circassiens qui vivent dans la Région, et 
établir ainsi des relations de créations courtes et 
régulières d’ici là. Nous cherchions un mode de 
travail qui échappent à la logique de la résidence 
bloquée sur le calendrier une fois dans l’année. 
Nous aurons ainsi plusieurs courtes périodes 
de travail à l’Usine, où je travaillerais directe-
ment avec des acrobates. Il s’agira de se choisir 
mutuellement, eux et nous, pour trouver ce duo 
d’hommes/oiseaux/ours. Ces périodes régu-
lières complétées par des temps plus consé-
quent en d’autres lieux de la Métropole ou de la 
Région, créeront un fil rouge de création toute 
la saison. Nous cherchons toujours de nou-
velles façons de travailler, cela passe aussi par 
le renouvellement de présences et l’invention 
de nouveaux calendriers de recherche. Que 
l’Usine puisse offrir cette souplesse à une com-
pagnie comme la nôtre, qui n’a pas son espace 
propre de travail, c’est une belle chance !

le 15.07.20
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J A P O N
Pascal Humbert  /  ktha cie

Depuis 2013, l’Usine invente et met en place des rencontres artis-
tiques et culturelles avec le Japon. Les artistes y explorent l’espace 
public en mettant en jeu la diversité culturelle et l’altérité. Il s’agit 
de construire des échanges durables et des partenariats territoriaux 
solides, permettre la rencontre de nos cultures respectives, favoriser 
l’immersion et la recherche dans le croisement des pratiques. 

Avec le soutien de la Région Occitanie et de l’Institut français, 
l’Usine poursuit cette coopération en partenariat avec la Villa Kujo-
yama.

En 2019 Pascal Humbert, musicien, a réalisé une résidence de deux 
mois au Japon. En 2021, c’est Nicolas Vercken avec l’équipe de ktha 
cie qui y partira en résidence. Présence artistique passée et à venir, 
tous les deux expriment leur relation au Japon.  
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Dans le cadre du projet de coopération entre 
l’Usine, la Préfecture de Kyoto et la Région 
Occitanie, vous êtes parti en résidence de 
création l’année dernière au Japon pendant 
deux mois. Pourriez-vous nous raconter 
cette immersion dans la région de Kyoto et 
quelques unes de vos rencontres sur place ?

La préfecture de Kyoto est assez vaste, elle 
s’étend jusque sur la côte de la mer du Japon 
où se trouve Kyotango: un ensemble de 
petites communes dont Mineyama, mon lieu 
de résidence, fait partie. Une fois à Mineyama 
on se sent très éloigné de Kyoto et de son 
urbanisme - ici, le temps ralentit. Les vestiges 
de son passé demeurant très présents… Dans 
les années 70, c’est là que le tissage industriel 
de la soie était manufacturé. Le vacarme et le 
rythme des métiers à tisser orchestraient et 
faisaient vivre l’ensemble de la population. Il y 
avait à l’époque des centaines de fabriques, il 
n’en reste aujourd’hui plus que deux.
J’ai toujours été fasciné par les lieux 
abandonnés, désertés. Je me suis donc 
retrouvé entouré de cette présence pesante et 
fantomatique que j’apprécie et qui nourrit en 
partie mon inspiration.
Chaque jour je vagabondais, enregistreur 
et appareil photo en main, pour glaner des 
sons et des images qui m’ont permis, petit 
à petit, d’esquisser un portrait poétique de 
cet abandon. Il ne s’agissait pas pour moi de 
documenter mais plutôt de coller ces fragments 
de manière à raconter un rêve éveillé. J’ai tenu 
à rencontrer des personnes liées à ce passé. La 
nostalgie teintée d’amertume accompagnait 
avec subtilité ces visages et les témoignages 
qu’ils m’ont offerts.
La douleur retenue était parfois présente 
malgré cette élégance si caractéristique à la 
culture japonaise. Le barrage de la langue 
était un problème mais l’énergie positive et 
bienveillante a toujours été présente.

Cette résidence devait essentiellement me 
permettre une immersion à la recherche 
d’inspiration. Ce n’est qu’une fois sur place 
que je réalisais ce qui était attendu de moi : 
prendre part au projet Kyoto re-seach, une 
exposition de groupe avec quelques jeunes 
artistes japonais dans un lieu établi : une 
fabrique de tissage désaffectée et à une date 
précise fixée quelques jours avant mon retour 
en France.
Il m’a fallu faire avec les moyens du bord. Je 
n’avais que très peu d’outils à ma disposition, 
j’ai utilisé ces échantillons glanés sur place 
pour en faire un film/collage de 20 min en 
collaboration avec ma compagne plasticienne 
Tree Laurita qui a composé avec mes images 
pour le montage. J’ai ensuite créé une cellule 
dans une petite pièce de la fabrique à l’aide 
d’objets trouvés, de photographies ainsi que 
la projection en boucle de notre film intitulé 
Emmêlement.
Avec le recul, je suis très heureux d’avoir pu 
laisser une trace artistique de mon passage à 
Mineyama. Cela a également donné l’occasion 
à beaucoup de ces personnes rencontrées sur 
place de comprendre un peu mieux la raison 
de mon séjour dans leur communauté. Un lien 
c’est définitivement établi entre nous.

En septembre dernier, qu’avez-vous 
présenté au public lors de la première étape 
de création à la Villa Kujoyama ? Comment 
cette création évolue t-elle depuis votre 
retour ?

Le 23 septembre 2019 dans le cadre de la 
signature de l’accord de coopération entre la 
préfecture de Kyoto et la Région Occitanie, 
j’ai été invité à présenter les résultats de mon 
travail qui était en cours de création à la Villa 
Kujoyama. Une version non définitive du film 
y a été projetée ainsi qu’une prise de parole 
expliquant mon expérience en tant qu’artiste 
résidant à Mineyama.
Cette création continue d’évoluer, elle a pris 
racine en moi. Je souhaite pouvoir poursuivre 
l’aventure, cette fois en collaboration avec 
Akio Suzuki, sculpteur de sons, un artiste qui 
me touche et m’inspire beaucoup que j’ai eu la 
chance de le rencontrer pendant ma résidence.

Le 29.05.20
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Laboratoire 2019 au Japon



Vous partez en résidence de création au Japon 
en 2021, comment vous projetez-vous dans ce 
laboratoire de recherche ?

À l’origine, il y a l’envie de faire une session du 
« laboratoire d’expérimentation théâtrale en 
milieu différent » là-bas.
D’expérimenter un autre espace public, un autre 
rapport culturel à l’urbanisme, à la ville.
Et de le faire en groupe, avec des personnes de 
là-bas et des personnes d’ici.
De se poser ensemble la question de la prise de 
parole dans l’espace public.
De l’essayer.
Ça devait avoir lieu en octobre 2020.
Et on devait revenir en 2021, outillés du 
laboratoire, monter le spectacle qu’on rêve de 
faire là-bas depuis quelques temps.
Sauf que non.
covid/confinement/état d’urgence sanitaire/
fermeture de frontières.
Il faut revoir nos plans.
On n’ira pas au Japon en 2020.
Mais on ira bien en 2021, on ne sait pas encore 
quand, il faut attendre un peu pour prévoir.
On a toujours très envie de laboratoires, 
d’expérimentations, d’essais, de rencontres 
comme ça, sans impératif de production.
On a aussi cette idée, presque précise, de 
spectacle ou d’intervention ou de performance, 
on ne sait pas encore comment l’appeler.
Un texte qui s’écrit, un concept qui s’affine.
Et l’envie qui monte.
 
Quels sont les membres de la compagnie qui 
participent à cette résidence ? Est-ce que 
certain·es d’entre vous connaissent déjà le 
pays ?

Le Japon, ça fait quelque chose comme 15 ans 
qu’on en parle.

C’était la destination fantasmée, rêvée 
collectivement.
On s’est plus ou moins dit il y a longtemps 
qu’on irait, un jour.
Et sans se consulter, malgré les voyages des 
un·es et des autres, aucun·e d’entre nous n’y a 
mis les pieds jusqu’à présent.
On s’attendait.
 
Quelles thématiques espérez-vous pouvoir 
travailler pendant ces quinze jours ?

En vrac.
Se regarder droit dans les yeux, ça dit quoi au 
Japon ?
À quelle distance c’est possible, acceptable ?
Est-ce que ce langage-là, des mots du fond des 
yeux, il fonctionne pareil là aussi ?
Qu’est-ce que tu veux ? Qu’est-ce qu’on veut ?
Qu’est-ce que vous voulez, les ados, les adultes, 
les vieux ? Les hommes et les femmes ? Qu’est-
ce que vous voulez en vrai dans la vie ?
Est-ce qu’on veut les mêmes choses vous et 
nous ?
Est-ce qu’on veut les mêmes choses toi et moi ?
Elles sont où les différences de nos corps ? Je 
veux dire dans leurs tenues, leurs usages ?
Est-ce que comme je tiens mon corps, ça aide à 
recevoir mon regard ?
C’est quoi les gestes signifiants au Japon ?
Comment tu comptes sur tes doigts - Est-ce 
que tu comprends quand je te fais signe de 
venir - Quand je te dis oui de la tête - Quand 
je fais le geste de commander un café ou 
l’addition ?
Elles sont où les limites de la prise de parole 
dans l’espace public au Japon ?
À quel endroit ça devient politique ? Gênant ? 
Inconvenant ?
Qu’est-ce qui est étrange pour toi dans ma 
façon de faire, de me porter, d’être ?
Comment on fait pour se regarder ?

le 3.06.20

 © Erik Damiano 85

NICOLAS VERCKEN
Laboratoire 2021 au Japon  avec ktha cie
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ALEJANDRA 
FLICHMAN
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LA TANGENTE 
DU TEMPS

PAR-
TICI-
PEZ !

Dans le cadre de sa dynamique d’infusion, 
l’Usine invite l’artiste Alejandra Flichman 
à mener un travail au long cours sur la 
Métropole et le Département. Sa démarche, 
qui associe création et rencontres avec les 
habitant·es, est soucieuse d’émancipation et 
de transformation sociale. Durant la saison 
2020-2021, elle part à la découverte de deux 
territoires et travaille sur les usages et les 
imaginaires de celles et ceux qui y vivent.

La Tangente du temps est une performance 
qui se construit au fil des résidences, entre 
une artiste, des habitant·es, et une sphère 
mobile, à la croisée de la danse et du land art.
Alejandra Flichman, danseuse circassienne, 
invente l’écriture d’une balade pour deux 
territoires : urbain (Toulouse Reynerie) et 
rural (Villemur-sur-Tarn). Elle propose aux 
habitant·es d’imaginer avec elle cette balade, 
en les guidant à changer leur regard sur leur 
quartier, leur territoire, pour tenter de voir 
et d’écouter différemment. Au cœur de sa 
démarche : ouvrir des horizons, créer des 
points de rencontre dans ce qui nous relie à 
l’espace, au temps et aux autres.

Vous habitez 
La Reynerie ? 

Villemur-sur-Tarn ?

Rejoignez le projet si vous avez :
- plus de 16 ans
- le goût pour la marche et le partage 

CHRONOLOGIE 
PRÉVISIONNELLE DU PROJET  

- Entre mars et mai 2021
Exposition à la Reynerie de la 
maquette de l’agrès : sphère mobile 
en perches de bambou et cordes au-
to-tendues réaliséepar le scénographe 
Patrick Vindimian
 
- Entre mai et août 2021
Plusieurs ateliers de rencontres, 
discussions, promenades sensibles : 
comment imaginer une balade dans 
son quartier ?
 
 - Fin août 2021
Visite de l’Usine et mise en mouve-
ment autour de l’objet scénique

 - septembre 2021
Représentations en espace public de 
La Tangente du Temps

La Tangente du temps est un projet d’infusion porté par l’Usine en partenariat avec L’UsinoTOPIE, fabrique des arts 
de la marionnette, avec le soutien spécifique de la Ville de Toulouse au titre de l’appel à projets Culture - Politique de la 
Ville 2019, le soutien spécifique du Conseil départemental de la Haute-Garonne aux résidences artistiques de territoire 
dans le cadre des Scènes de Printemps, de la DRAC Occitanie et du réseau EnRueLibre.
initialement programmé sur la saison 19/20
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VOUS AVEZ ENVIE DE 
VOUS FROTTER 
À L’ESPACE PUBLIC ? 
DÉCOUVRIR DE 
PRÈS L’UNIVERS ET 
LE TRAVAIL D’UNE 
COMPAGNIE ?

Dans le cadre de nos missions de 
sensibilisation, nous conjuguons les 
notions de publics, de participant·es 
et d’habitant·es en fabriquant des 
rencontres où les spectateur·trices 
deviennent acteur·trices de la 
création. 

Tout au long de la saison, nous vous 
invitons à prendre part à des projets 
auprès d’artistes, pour faire vivre 
leurs créations. Ouverts à toutes 
et à tous, votre participation est 
un atout pour ces spectacles qui se 
construisent sur un territoire avec 
l’implication des habitant·es.

Renseignements et inscriptions auprès 
de Lola Pivet – chargée de la communi-
cation et des relations avec les publics
lola@lusine.net / 05 61 07 45 18
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Vous voulez expérimentez 
l’espace public ?

LABORA-
TOIRES D’EX-
PÉRIMENTA-
TIONS
ktha cie

décembre 2020

Les laboratoires d’expérimentations sont une 
série de rendez-vous proposés par l’Usine et 
ktha compagnie à l’échelle de la Région Occi-
tanie. Ainsi, pendant deux ans, la compagnie 
explore différents contextes avec des artistes 
invité·es à participer. Deux laboratoires ont 
déjà été réalisés, en décembre 2019 
« La ville la nuit », puis en juillet 2019 « La 
distance interprète-public ».
 
À chaque session, un groupe se constitue : 
4 membres de la ktha et 6 autres personnes. 
Pendant une semaine, le groupe expérimente 
l’espace public à des heures et des lieux 
différents. En fin de session, les travaux sont 
partagés au public

Rejoignez le projet si vous êtes :
-   un·e artiste professionnel·le ou en voie 
de professionnalisation intéressé·e par la 
dramaturgie en espace public
- disponible du 7 au 11 décembre

+ d’infos p.74

Vous êtes sportif·ves ? 
Habitez  Seilh, 
Fonbeauzard ou 
Gratentour ?

LA BEAUTÉ 
DES GESTES
Compagnie Juste Ici

janvier > juin 2021

Soyez les bienvenu.es pour rencontrer la 
compagnie de danse contemporaine toulou-
saine Juste Ici ! Venez partager vos gestes 
et vos pratiques athlétiques en participant à 
La Beauté des Gestes : une pièce chorégra-
phique ludique, axée sur la rencontre avec le 
mouvement. La restitution sera présentée à 
Fonbeauzard sur le terrain d’entraînement de 
football.

Rejoignez le projet si vous avez :
- une pratique sportive en club, en associa-
tion ou pour le plaisir
-  plus de 12 ans
-  un domicile sur les communes de Seilh, 
Fonbeauzard ou Gratentour

inscriptions et renseignements : 
justeicilabeautedesgestes@yahoo.com

 + d’infos sur le projet artistique p.70
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Vous voulez 
vous  faufiler 
dans les coulisses 
d’une création ?

BEL HORIZON
Le G.Bistaki

avril > mai 2021

Participer à des ateliers corporels, découvrir 
l’univers de Bel Horizon et accompagner 
les artistes lors des deux représentations à 
Toulouse ? Avec ou sans expérience de la 
scène, les artistes du collectif vous accueillent 
et vous transmettent en deux jours l’esprit 
du spectacle et des actions simples à réaliser 
(chorégraphies, manipulations d’objets, 
situations relationnelles). Une expérience à 
tenter si vous avez envie de découvrir de l’in-
térieur le travail d’artistes des arts de la rue. 

Rejoignez le projet si vous avez :
- plus de 15 ans

+ d’infos sur le projet artistique p.52

Vous dansez, 
vous chantez ?

IM NOT 
GISELLE 
CARTER
Collectif  BallePerdue

avril > mai 2021

Avec Im not Giselle Carter, le collectif s’inter-
roge sur ses propres fantômes et s’en amuse 
en mettant en scène des corpus d’images, des 
tableaux vivants et des partitions corporelles 
et vocales.
 
Sa présence à l’Usine est l’occasion d’une 
expérimentation en espace public avec une 
dizaine de participant·es. À travers une série 
d’ateliers, vous composez en groupe avec sa 
capacité à faire chœur (chorégraphie, proces-
sion, déplacement, chant ...) mais aussi indi-
viduellement pour  inventer des personnages 
singuliers dans des espaces nocturnes.

Rejoignez le projet si vous avez :
-  Une pratique en lien avec le corps  (danse 
urbaines, krump, hip hop, jumpstyle...) et/
ou avec la voix (ensemble vocal qui pra-
tiquent notamment le chant sacré)

+ d’infos sur le projet artistique p.83
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Vous avez entre 
15 et 20 ans ?

GORA !
Collectif BallePerdue

juin 2021

Gora ! c’est l’histoire d’un gamin qui, sur son 
île imaginaire, nous raconte l’intimité de sa 
petite guérilla.
Pour guider et immerger le public dans 
l’histoire et dans l’ambiance de la création, le 
Collectif BallePerdue propose à dix adoles-
cent·es de les rejoindre pour former un gang, 
une tribu imaginaire.
Des ateliers seront menés autour du corps 
et de son jeu dans l’espace, en se basant sur 
l’échange et la rencontre, pour apprendre à 
se connaître et créer un imaginaire commun.

Rejoignez le projet  si vous êtes :
- un·e adolescent·e entre 15 et 20 ans
- sensible aux thématiques de révolte 
intime, de sentiment d’appartenance et 
d’identité
- curieux·se de rencontrer un collectif et de 
participer à un spectacle devant un public
-  à l’aise pour rentrer dans un travail 
corporel
-  (en bonus) familier·e du théâtre, de la 
danse ou d’un sport collectif
-  (en bonus) capable de vous déplacer en 
skate, rollers, scooters, vélos

+ d’infos sur le projet artistique p.64

Vous dansez dans un 
groupe folklorique ?

LIESSE(S)
Compagnie d’Elles

mai 2021

La nouvelle création de la compagnie 
d’Elles s’inspire des évènements festifs et 
fédérateurs, qu’ils soient culturels, sportifs, 
religieux. Yaëlle Antoine, directrice artis-
tique de la compagnie, a pour cela imaginé 
différents tableaux mettant en scène des 
liesses. L’un des tableaux est consacré à la 
danse folklorique. La compagnie aimerait 
faire intervenir un groupe de danseur.seuses 
locaux déjà constitué. Si vous faites partie 
d’une association de danses traditionnelles 
et que vous avez envie de partager une expé-
rience unique avec votre groupe, n’hésitez 
pas à nous contacter.

+ d’infos sur le projet artistique p.56
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Spécialisée dans le processus de création et la relation aux espaces, l’Usine œuvre tout au 
long de l’année pour sensibiliser les publics de tous les âges à la création contemporaine 
en espace public.

Habitée par plus de trente corps de métiers, l’Usine est un lieu où les spectacles 
s’écrivent, s’inventent et se construisent. En accueillant des équipes artistiques en 
résidence permanente ou ponctuelle, des bureaux de production, des administrateurs, 
des constructeurs… soixante personnes ressources permettent d’aborder le processus de 
création à chaque étape, sous tous ses aspects.

Chaque année, l’Usine mène ainsi des projets d’éducation artistique et culturelle avec des 
structures du champ éducatif et social. Des projets de transmission où une compagnie 
s’implique auprès d’un groupe ou d’une classe, pour mener le temps d’un trimestre ou 
d’une année, un travail participatif qui aboutit à la création d’un objet artistique.

TRANSMISSIONS
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IMMERSION 
AU  CŒUR DU SON 
ET DES MOTS
Zedrine
Avec les élèves de CM1 de l’école élémentaire Les Tibaous à Toulouse
 
Depuis plus de dix ans Zedrine, auteur compositeur, rencontre le public pour partager son 
univers et initier petits et grands à l’écriture, la déclamation de textes et la MAO (Musique 
Assistée par Ordinateur).
Après une découverte de l’Usine et des arts de la rue, les élèves vont s’immerger au cœur du 
son et des mots. En classe, aux côtés de l’artiste et à l’aide de jeux sonores et d’écritures, ils 
imaginent une création musicale collective. Un clavier, un ordinateur et un micro servent à 
enregistrer les voix de chacun·e, fabriquer des instruments virtuels et composer une bande 
sonore à la manière du slam.
 
dans le cadre de l’appel à projet Passeport pour l’Art 19/20 de la Ville de Toulouse.
initialement prévu sur la saison 19/20.

CABANE
Collectif Random
Avec des élèves de CE2 d’une classe de Toulouse Métropole
 
En parallèle du spectacle Insane (voir p.60) programmé cette saison, Zineb Benzekri 
codirectrice artistique du collectif Random et l’Usine organisent un parcours d’initiation et 
de découverte artistique pour une classe de CE2. Avant d’assister à Insane, les élèves s’im-
prègnent de l’univers fantastique de la pièce qui aborde poétiquement le thème de l’enfance. 
À travers le symbole fort de la cabane, refuge protecteur et lieu de rêverie, les élèves pourront 
imaginer et construire la leur. Ces petits abris prendront place dans la scénographie du spec-
tacle le jour de la représentation à Tournefeuille. Ils accueilleront des portraits et récits écrits 
en classe autour des héros mythiques des enfants.
 
Dans le cadre de l’appel à projet Passeport pour l’Art 20/21 de la Ville de Toulouse.
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OMBRE ET 
LUMIÈRE
Sabine Rouquette
Théâtre d’ombre en espace public

avec les élèves de l’école maternelle 
Simone Veil
 
Ce projet est inédit : expérimenter une résidence 
artistique et culturelle en école maternelle. 
l’Usine, lauréate de l’appel à projet, invite l’artiste 
Sabine Rouquette à concevoir un spectacle de 
théâtre d’ombre : Ombre et lumière réalisé et joué 
avec les élèves de l’école maternelle Simone Veil 
au cœur du quartier de la Reynerie.
 
Après avoir visité l’Usine et assisté au spectacle 
Balade au coeur d’un marais de Sabine Rou-
quette, les quatre vingt dix huit enfants âgés de 3 
à 6 ans explorent l’univers d’un théâtre d’ombre 
en classe et au CLAE de mars à juin avec l’artiste 
et les équipes pédagogiques pour aboutir à la 
création de leur spectacle conçu pour être joué 
dans un espace public de leur quartier.
De la découverte d’une histoire : Les deniers de 
compère Lapin,  à la fabrication et la manipulation 
des marionnettes, les enfants sont les acteurs 
principaux de toutes les étapes de cette création 
unique en compagnie de l’artiste, favorisant ainsi 
le développement de leur imaginaire et de leur 
pratique artistique.
 

VENDREDI 4 JUIN 
à Toulouse - Quartier Reynerie
durée : 30 min - en extérieur - gratuit pour toute 
la famille
 
Un projet imaginé par l’Usine, Centre national des arts de la 
rue et de l’espace public (Tournefeuille / Toulouse Métropole) 
dans le cadre de l’appel à projet d’expérimentation d’une 
résidence artistique et culturelle en école maternelle de la Ville 
de Toulouse et la DRAC Occitanie, initialement conçu pour la 
saison 19/20.

VITRINES 
DÉCA-
LÉES 
#3 2020-2022

avec les élèves de première bac pro 
Artisanat et métiers d’art option 
marchandisage visuel du Lycée Profes-
sionnel Le Mirail

avec le soutien de la Région, de la Drac 
Occitanie, de la Ville de Toulouse et de 
la CCI

Vitrines décalées #3 est un projet mené 
avec des enseignant·es et des profes-
sionnel·les du spectacle vivant. L’année 
dernière, en amont du projet, telle une 
année de préfiguration les élèves ont 
visité l’Usine et assisté à des spectacles 
programmés par l’Usine.
 
La vocation du projet est de permettre à 
des élèves d’être accompagné·es dans la 
découverte de chaque étape du processus 
de création artistique. La classe participe 
à la réalisation de décors interactifs qui 
prennent place dans les vitrines des 
commerçants de la place de l’Estrapade 
du quartier Saint-Cyprien. Un projet qui 
crée des passerelles entre les enseigne-
ments théoriques, le monde profession-
nel et l’univers artistique et technique du 
spectacle vivant.
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EN-
FANCE 
JEU-
NESSE
Un projet mis en oeuvre par le service 
enfance/jeunesse et la direction des af-
faires culturelles de la Ville de Tourne-
feuille, en partenariat avec l’Usine

Chaque année, l’Usine est invitée par 
la Ville de Tournefeuille à imaginer un 
projet artistique et culturel avec les ani-
mateur·trices, les enfants des ALAE et les 
adolescent·es de la Ville. l’Usine propose 
l’expérience d’une création artistique au 
long cours, invitant des artistes à former 
les animateur·trices sur des champs d’ex-
pression divers, à intervenir au plus près 
des enfants et des jeunes dans la concep-
tion, la réalisation et la restitution du 
projet auprès d’un public familial. Cette 
année ce sont les arts de la marionnette 
qui sont mis en lumière en espace public. 
Toute l’équipe du projet vous donne 
rendez-vous en mai 2021 à Tournefeuille 
pour assister au spectacle.

SAMEDI 29 MAI
à Tournefeuille
Gratuit pour toute la famille - en extérieur 
- repli au Phare si conditions climatiques 
défavorables
Détails à retrouver sur le site de l’Usine 

UTOPIA
collectif 
BallePerdue
avec une classe de 3ème d’un collège 
du Département

Utopia est un projet de création transversal qui 
engage une classe de collègien·nes à réfléchir 
à une république utopique ou dystopique à 
travers une démarche artistique. Acteur·rices 
de chaque étape,es élèves expérimentent le 
processus de création : écriture collective, repé-
rage, tournage, détournement de DVD, bande 
son, enregistrement de voix OFF, conception 
d’affiche, organisation d’une conférence de 
presse… 
Ils·elles s’interrogent sur les fondamentaux de 
la laïcité et des valeurs de la République dans 
une perspective fictionnelle inspirée des séries, 
films, livres qu’ils·elles ont lus et regardés..

Le collectif BallePerdue, que l’Usine porte en 
production déléguée, a récemment créé les 
pièces Asile Club et Gora! Un selfie au milieu 
des sioux.
(pour en savoir plus sur leur démarche voir p.64 et p.83)

dans le cadre du Parcours Laïque et Citoyen du 
Conseil Départemental de la Haute-Garonne
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LE GESTE 
ARTISTIQUE
est le moteur de l’Usine depuis trente ans. 
Quel que soit le lieu où elle s’est 
ancrée : une friche squattée à Blagnac 
au milieu des années 80 avec l’affirmation 
d’une contre-culture, en passant par une 
menuiserie louée à Tournefeuille, pour s’ins-
taller aujourd’hui dans le premier équipe-
ment culturel construit par la Métropole. Ce 
geste a traversé toute l’histoire de l’Usine et 
il a rendu possible le soutien des partenaires 
institutionnels. l’Usine est  désormais  label-
lisée Centre national des arts de la rue et de 
l’espace public par le ministère de la Culture.
Elle est également  accompagnée  par 
Toulouse Métropole, la Région Occitanie, le 
Conseil Départemental de la Haute-Garonne 
et la Ville de Tournefeuille et inscrit son 
projet artistique et culturel à l’échelle de 37 
communes toulousaines pour faire rayonner 
les arts de la rue jusqu’à l’international.

Le geste artistique réunit et fédère des 
personnes de tous horizons. À l’Usine, avec 
soixante salarié·es (représentant plus de 
trente corps de métier), des spectateur·trices 
et des professionnel·les du tissu associatif, 
éducatif et social, c’est à plusieurs que 
nous construisons et nourrissons ce 
projet. 

Le geste artistique est  élaboré,  créé et 
montré en zone industrielle à Tournefeuille. 
Un quartier où l’Usine fait interface entre des 
pavillons résidentiels et des entreprises en 
tout genre. Une présence ouverte au cœur 

112

l’Usine
d’un territoire éloigné et difficile d’accès, 
souvent perçu comme réservé à des usages 
industriels.
Pourtant, c’est à partir de ce lieu que l’Usine in-
vente et fabrique un projet qui se déploie au-delà 
de son site. Y accueillir à cet endroit depuis 
2008, 60000 spectateurs et 450 compagnies est 
un défi qui nous anime chaque jour.
Sur place, le bâtiment est conçu pour per-
mettre aux artistes en résidence de créer, 
d’innover et de construire dans des condi-
tions confortables. Il abrite une vingtaine 
d’hébergements, un bar-restaurant avec 
jardin,  une  grande  halle de construction ou-
tillée pour la fabrication de décors, un atelier 
de couture, une costumerie et une salle de ré-
pétition modulable en salle de spectacle pour 
accueillir le public. S’y ajoutent des espaces 
investis de manière permanente par les quatre 
structures : La Machine, La Ménagerie, 
Le PHUN et Les Thérèses.
Des liens artistiques se tissent ainsi, propices 
à des rencontres et à de futures collabora-
tions, entre les compagnies permanentes et 
celles que nous invitons plus ponctuellement.
Qu’il s’agisse de résidences d’écriture, de 
construction, de répétition, de repérage 
en espace public nous accompagnons les 
artistes à chaque étape de la création de leurs 
spectacles.
Le soutien à la création se prolonge par un 
travail de diffusion : l’Usine développe une 
programmation artistique où œuvres et public 
se rencontrent à travers une cinquantaine de 
rendez-vous et de spectacles de septembre à 
juin.
Dédiés principalement aux formes et aux 
esthétiques en espace public, les projets 
soutenus par l’Usine engagent donc une 
programmation nomade. Elle se déploie à 
l’Usine, à Toulouse et sur toute la métropole 
périurbaine. Elle invite le plus grand nombre 
à redécouvrir les espaces du quotidien et à 
questionner ce qui fait commun aujourd’hui : 
places, rues, chemins, parcs, cours, parkings, 
granges, lacs, friches… les scènes théâtrales 
s’ouvrent au paysage et s’installent au plus 
près des publics. 
À la diversité des lieux de représentation s’ajoute 
celle des genres artistiques : théâtre, danse, 
cirque, musique… et des formes : intimes, monu-
mentales, déambulatoires, performatives… 
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Représenter la pluralité des écritures 
de l’espace public et en favoriser les 
croisements guident nos intentions. 

Ouverte sur son territoire d’implantation et 
au-delà, l’Usine multiplie des coopérations 
avec tous les acteurs, du local à l’international. 
Aventures participatives, projets d’infusion, labo-
ratoires d’expérimentation, éducation artistique 
et culturelle, en milieu scolaire et hors scolaire, 
autant d’actions qui favorisent la rencontre et 
permettent l’accès à toutes et à tous au geste 
artistique.

L’HISTOIRE
C’est en 1986 que des artistes et compagnies de 
rue se  rassemblent à Blagnac, dans une ancienne 
usine d’équarrissage. De là se structurent diffé-
rentes compagnies co-fondatrices de l’Usine dont 
Le PHUN et Images publiques, qui deviendra 
La Machine. Toutes deux demeurent toujours à 
l’Usine.
Ces artistes travaillaient simultanément au Royal 
de Luxe, compagnie alors en partance pour la 
ville de Nantes. Ils décident de rester à Toulouse 
et de s’installer dans cette première usine. Un 
squat informel de ferrailleur·ses, tourneur·ses, 
chaudronnier·ières, mécanicien·nes, plasti-
cien·nes, comédien·nes, pour créer, construire, 
mutualiser leurs connaissances et leurs sa-
voir-faire. Nous sommes alors dans une période 
où les arts de la rue s’émancipent et participent 
au renouvellement des écritures théâtrales. C’est 
à cette époque que naissent les festivals d’Auril-
lac, de Chalon-sur-Saône, de Ramonville.
Dès l’année 1994,  l’Usine s’installe en location 
à Tournefeuille dans une ancienne menuiserie. 
Elle poursuit son désir de faire sortir les arts dans 
la rue, gagne en visibilité, se professionnalise. 
Le bureau de production Les Thérèses rejoint 
l’Usine, Le PHUN est programmé dans le in du 
festival d’Avignon avec le spectacle Les Gûmes, 
La Machine construit les géants pour le Royal de 
Luxe. 
l’Usine signe alors sa première convention avec 
la Ville de Tournefeuille et le ministère de la 
Culture en 2002. À partir de 2005, c’est l’en-
semble des partenaires publics qui sont signa-
taires pour accompagner les missions de l’Usine : 
soutenir la création et la formation.

Grâce au soutien important de Toulouse Métro-
pole et de l’ensemble des pouvoirs publics, un 
bâtiment pensé et adapté aux besoins de chacun 
sort de terre en 2008. Dès lors, les missions 
s’étendent à l’infusion, la diffusion, la sensibi-
lisation des publics. Au regard de la place que 
prend l’image dans les esthétiques contempo-
raines le studio d’animation La Ménagerie est 
invité à rejoindre l’Usine.
Jusqu’alors scène conventionnée arts de la rue, 
c’est avec le déploiement de ses activités artis-
tiques, qu’elle reçoit en 2016 le label Centre 
national des arts de la rue et de l’espace public. 
(CNAREP).

Parmi les 14 CNAREP en France, 
outre son projet artistique et culturel, 
l’Usine puise sa singularité dans la  
présence de trois compagnies : La Ma-
chine, La Ménagerie, Le PHUN et du 
bureau de production Les Thérèses.

La Machine est une compagnie de théâtre de 
rue dirigée par François Delarozière. Elle déve-
loppe de nombreux projets dans le domaine de 
l’aménagement urbain et des arts de la rue. En 
2018 vous avez pu voir à Toulouse Le Gardien 
du Temple et son Minotaure. Elle investit depuis 
la Halle de la Machine.

La Ménagerie œuvre, quant à elle, dans le 
monde de l’image et du cinéma d’animation.  
Collectif d’artistes  et de technicien·es, elle crée 
des films, accueille des tournages et imagine des 
installations performatives pour l’espace public.

Convaincu que la relation théâtrale est le ber-
ceau de l’échange, de la rencontre, du question-
nement commun, Le PHUN propose ses inven-
tions artistiques au plus près des personnes.

Les Thérèses, enfin, accompagnent plus d’une 
cinquantaine de compagnies artistiques sur le 
plan juridique et administratif à toutes les étapes 
d’un spectacle, de sa création à sa production.
 

Riche de ces présences et de ces diversités 
l’Usine met en lumière et en partage le geste 
artistique.



RENSEIGNEMENT 
RÉSERVATION
 
L’équipe de l’Usine vous accueille 
dans ses bureaux et vous renseigne 
par téléphone du lundi au vendredi de 
9h30 à 12h30 et de 13h30 à 17h30 
au 05 61 07 45 18.
 
Pour l’achat de vos billets : rendez-
vous vous sur www.lusine.net. À la 
page du spectacle qui vous intéresse, 
cliquez sur le bouton « billetterie », 
suivez les instructions. Vos paiements 
sont, bien entendu, sécurisés et nous 
sommes là pour vous guider si besoin. 
 
Le soir du spectacle, quel que soit 
le lieu de la représentation, une 
billetterie est présente sur place 
une heure avant la représentation 
(paiements par carte bancaire, chèque 
ou espèce).  
Si le spectacle est complet, vous 
pouvez vous inscrire sur une liste 
d’attente, uniquement sur place, 50 
minutes avant la représentation.
 
En cas de retard, votre place n’est plus 
garantie. L’accès à la représentation 
n’est pas toujours possible, une fois le 
spectacle commencé.
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INFOS 
PRATIQUES

VENIR À L’USINE
En voiture 
parcours fléché depuis 
le centre-ville de Tournefeuille
En covoiturage 
via le groupe Facebook : 
l’Usine / Covoiturage
En bus 
ligne 21, arrêt Pagnol ou Picasso
En vélo 
depuis le Métro Saint-Cyprien (40 min)

BOIRE UN VERRE 
ET MANGER
Le bar ouvre à l’occasion de tous les 
rendez-vous publics ayant lieu à l’Usine, 
1h avant les représentations, et après 
chaque représentation. Grâce à Yo et 
Isidore, un repas différent est élaboré à 
chaque événement et à prix doux.
Aux beaux jours, la terrasse et le jardin 
n’attendent que vous pour profiter de cet 
espace au calme, en retrait de la ville.
Lorsque les représentations ont lieu 
hors les murs nous transportons cette 
convivialité en espace public.
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TARIFS
Billets à l’unité

tarif plein : 10€ 
tarif réduit : 5€
(demandeurs d’emploi, RSA, < 30 ans, minimum 
vieillesse, carte invalidité)
tarif jeunesse  : 3€ ( <18 ans)
Sortie d’Usine : gratuit

Pass’temps fort 

Du 13 mars au 19 juin 2021, le 
temps fort de l’Usine : un événement 
métropolitain dédié aux arts en espace 
public. Cette année 14 compagnies 
régionales d’Occitanie sont à découvrir. 
Pour apprécier la diversité de ces 
créations, profitez des pass à tarifs 
préférentiels.

Trois formules de pass au choix :
- De 3 à 5 spectacles : 8 € par spectacle
- De 6 à 8 spectacles : 6 € par spectacle
- 9 spectacles : 5 € par spectacle

Billetterie en partenariat :

France profonde : 5€ 
(billetterie Ville de Tournefeuille)

Immersio : 4,7€ / 3,5€ 
(billetterie espace nautique Jean 
Vauchère) 

La Nuit du Théâtre : 12 / 8€ 
(billetterie ThéâtredelaCité 
et Ville de Tournefeuille)

Hexis : 12 / 10€ 
(billetterie La Grainerie)

間 (ma, aïda…) : 23€ / 16€ / 12€ 
(billetterie théâtre Garonne) 
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PARCOURS 
DÉCOUVERTE 
« ARTS EN ESPACE 
PUBLIC »
D’octobre à mars 2021, nous vous 
proposons de parcourir  les arts de la 
rue à travers une sélection de spectacles 
de la saison et des moments privilégiés 
avec les artistes. 
Le parcours comprend :

-  une visite de l’Usine suivie d’un repas 
avec l’équipe de l’Usine

- une rencontre avec l’équipe artistique 
de Star Pilot autour de la construction 
du décor de No Made Land

- 5 spectacles : 
Jean-Pierre, lui, moi du Pocket Théâtre
la Nuit Unique du Théâtre de l’Unité
À Vie de la compagnie Tabula Rasa
Nuit Bleue #7 - Céline Nogueira 
demain arrive (je suis une autre toi) 
de ktha cie
 
tarif plein : 40 €
tarif réduit : 20 €
(demandeurs d’emploi, RSA, < 30 ans, 
minimum vieillesse, carte invalidité)
tarif jeunesse : 12 € ( <18 ans) 
 
inscription au  05 61 07 45 18
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L’ÉQUIPE
directeur 
Mathieu Maisonneuve
directrice adjointe 
Céline Blanché
administratrice  
Claire Colzy
directrice de la communication
et des relations avec les publics 
Charlotte Auricombe
chargée de la communication 
et des relations avec les publics 
Lola Pivet
directeur technique 
Olivier Charraud
régisseur polyvalent 
Vincent Chabaud
chef cuisinier 
Lionel Pouget
assistant cuisinier 
Isidore Paillès

LE CONSEIL 
D’ADMINISTRATION
président 
Frédéric Hocquard
secrétaire 
Catherine Aventin
trésorier 
Neil Causel
membres
La Machine
La Ménagerie
Le PHUN
Les Thérèses
collège Partenaires publics 
collège Personnalités qualifiées 
collège Structures membres en résidence permanente 

SUIVEZ-NOUS !
@lusinecnarep 

en vous inscrivant à notre newsletter 
« la LU » via notre site internet

ACCESSIBILITÉ 
Attentifs·ves à l’accueil de tous·tes les 
spectateur·trices, nous vous invitons à 
nous contacter au 05 61 07 45 18, afin 
de vous conseiller sur les spectacles 
adaptés, de vous accueillir dans les 
meilleures conditions et de faciliter votre 
accès aux espaces de représentation et de 
restauration 

VENIR EN GROUPE
Vous travaillez dans le champ éducatif, 
social ou associatif ? Vous avez envie de 
faire découvrir l’Usine à votre classe, 
à votre comité d’entreprise, votre 
association ou votre groupe ?
Tout au long de la saison, l’équipe 
de l’Usine est disponible pour vous 
accueillir, pour vous faire visiter le lieu, 
rencontrer des équipes artistiques, 
présenter les métiers du spectacle 
vivant, concevoir des ateliers, imaginer 
ensemble un parcours de spectateurs.
 
Pour vous renseigner et organiser votre 
venue, contactez Lola Pivet 
lola@lusine.net 05 61 07 45 18

INFOS 
PRATIQUES



113

Mentions

間 (ma, aïda...) / Camille Boitel et Sève Bernard - L’immédiat
écriture (chorégraphie, scénographie, costume, lumière, son, construction 
et effets scéniques) Camille Boitel et Sève Bernard interprétation Tokiko 
Ihara, Jun Aoki, Camille Boitel, Sève Bernard invité spécial (musique) 
Nahuel Menendez régie son (à la création) Yuki Suehiro chef d’atelier 
Vincent Gadras construction l’atelier de la Maison de la Culture Bourges 
construction des effets scéniques Mok, et l’ensemble de la compagnie 
régie générale Michael Schaller régie son Michael Schaller en alternance 
avec Pierre Olivier Boulant régie lumière Jacques Grislin régie plateau 
Christophe Velay, Audrey Carrot assistant plateau Kenzo Bernard 
production, diffusion, administration L’immédiat
coproduction Festival Montpellier Danse 2019, Tokyo Metropolitan 
Theater, Manège, scène nationale – Reims, CDN de Lorient, CCN2 
Grenoble, Maison de la Culture de Bourges (construction de la 
scénographie),  théâtre Garonne, scène européenne, l’Usine, Centre 
national des arts de la rue et de l’espace public (Tournefeuille / Toulouse 
Métropole), Maillon, théâtre de Strasbourg - scène européenne, le 
Centquatre – Paris avec le soutien de La Brèche, Cherbourg,  Le Cube, 
Les Subsistances, l’Institut Français dans le cadre de Cirque Export 2018,  
l’Arsenal, théâtre de Val-de-Reuil,  Le Domaine d’O, La Fonderie du 
Mans,  le FONDOC L’immédiat est en convention avec le Ministère de 
la Culture – DRAC Île de France et reçoit le soutien de la Région  Île de 
France au titre de l’aide à la permanence artistique

À vie / Tabula Rasa
D’après le livre de Klaus Antes et Christiane Erhardt, Perpétuité, les 
protocoles de la détention traduction Irène Bonnaud. mise en scène 
Sébastien Bournac, assistant mise en scène Etienne Blanc, avec François 
Xavier Borrel, créateur son et vidéo Loïc Célestin
production cie Tabula Rasa, coproduction l’Usine - Centre national des 
arts de la rue et de l’espace public (Tournefeuille / Toulouse Métropole), 
avec le soutien du Théâtre Sorano, du TPN-Théâtre du Pont Neuf et du 
Lycée d’Enseignement général et technologique Toulouse-Lautrec ce 
spectacle reçoit le soutien d’Occitanie en scène
la compagnie Tabula Rasa est conventionnée par la DRAC Occitanie, par la 
Région Occitanie / Pyrénées-Méditerranée et par la Ville de Toulouse, le 
groupe Cahors - Fondation MAEC participe depuis 2005 au développement 
des projets de la cie Tabula Rasa, la compagnie est en partenariat artistique 
avec le Théâtre Sorano [2019/21]

Allant vers / compagnie Kiroul
mise en scène Cyril Puertolas, Dimitri Votano et Sylvain Cousin avec 
Mariette Delinière, Marion Dupouy, Cyril Puertolas, François Sinagra, 
Valérie Tachon, Dimitri Votano, Martin Votano régie François Sinagra 
dramaturgie Anne-Christine Tinel regards extérieurs Antoine Manceau, 
Servane Guittier, Emile Martin, Renaud Grémillon, Emilie Canniaux, 
Patrice de Bénédetti, Frédéric Pradal production Marion Dupouy diffusion 
Ingrid Monnier - Picnic Production 
coproduction  Pronomade(s) en Haute-Garonne, Centre National des 
Arts de la Rue et de l’Espace Public, Les Ateliers Frappaz, Centre 
National des Arts de la Rue et de l’Espace Public à Villeurbanne, 
Atelier 231, Centre National des Arts de la Rue et de l’Espace Public à 
Sotteville-lès-Rouen, L’Usine, Centre National des Arts de la Rue et de 
l’Espace Public Tournefeuille / Toulouse Métropole, Graines de rue 
à Bessines sur Gartempe, CIRCa, Pôle National des Arts du Cirque, Le 
Boulon, Centre National des Arts de la Rue et de l’Espace Public à Vieux-
Condé, Conseil départemental des Landes / Culture en herbe, Espace 
périphérique de la Villette, Ax Animation, Rudeboy crew, Rue des arts, 
La Dame d’Angleterre, Réseau Canopé 32, Lacaze aux sottises soutiens 
DRAC Occitanie, Région Occitanie / Pyrénées-Méditerranée, Conseil 
départemental du Gers mise à disposition d’espaces La Petite Pierre, 
LéVa, CIRCa, Pôle National des Arts du Cirque, Arlésie, Lycée agricole 
professionnel de Mirande, La Transverse-Metalovoice, La Ferme en 
coton, Compagnie La langue écarlate

Bel Horizon / Le G. Bistaki
création collective de et avec Katja Andersen, Florent Bergal, Sylvain 
Cousin, Nicanor de Elia, Florencia Demestri, Natalia Fandino, Julie 
Garnier, François Juliot régie générale Rémi Bernard création et régie 
lumière en cours création et régie vidéo Guillaume Bautista production 
Cécile Durot Administration Véronique Dubarry – Acolytes
production Le G. Bistaki  co-productions Østfold kulturutvikling - Avd. 
Scenekunst (Norvège), La Verrerie, Pôle National Cirque Occitanie, 
Provinciaal Domein Dommelhof (Belgique), Atelier 231 - Centre 
National des Arts de la Rue et de l’Espace Public – Sotteville-lès-Rouen, 
L’Association Eclat, Centre National des Arts de la Rue et de l’Espace 
Public, Ax Animation, Lieux Publics - centre national et pôle européen 
de création pour l’espace public, Le Sillon - Scène Conventionnée 
d’intérêt national art en territoire à Clermont l’Hérault accueil en 
résidence Pick Up Production Bel Horizon est soutenu par le Ministère 
de la Culture (Direction Générale de la Création Artistique et DRAC 
Occitanie), la Région Occitanie / Pyrénées-Méditerranée, le Conseil 
départemental Haute-Garonne, l’Institut Français, le réseau européen 
In Situ Le G. Bistaki est conventionné par la Ville de Toulouse

Canevas, point de croix et tralala /  La Soi-Disante compagnie 
écriture, jeu, mise en scène Valérie Véril, collaborations artistiques 
à l’écriture et à la dramaturgie Hélène Sarrazin, Muriel Bénazéraf, 
collaboration artistique à la mise en scène Christophe Laffargue dit 
Garniouze, scénographie et construction Matthieu Bony, habillage décors 
créatrice·teurs invité·es les Coudoulino de Hyacinthe, les bandeaux de 
Hana R., les bijoux de dentelle au crochet Tactilotics, les pochettes de 
Mirla, les bijoux de Coco, les cuirs de ID Maroquinerie, les Mignons 
d’Eric, les boucles d’oreilles perles de Colette, les fleurs au crochet de 
Lilie, les petits chats de Marie, la voisine de ma mère, les canevas de 
Georgette, ma mère, et les canevas de Lavraievalérie, régie Olivier Magni
Résidences et coproductions l’Usine, Centre national des arts de la rue et 
de l’espace public  (Tournefeuille / Toulouse Métropole), les Zaccros 
d’ma rue résidences et soutiens Arto, festival de rue de Ramonville, 
Communauté de Communes Cazals-Salviac / l’Arsénic, Le Tracteur 
à Cintegabelle avec le Théâtre du Grand Rond, le Centre de résidence 
artistique de Belmontet - Lézard de la rue - Montcuq avec le soutien de 
DMC
Canevas, point de croix et tralala est lauréat du dispositif Résidences 
d’auteurs - Écrire pour la Rue (SACD - DGCA)
 
Ce que la vie signifie pour moi / Les Chiennes Nationales
co-auteure, comédienne, metteur en scène Maïa Ricaud comédienne 
Stéphanie Cassignard dessinateur Matthieu Fayette co-auteure 
Clémence Barbier collaboration artistique à l’écriture et à la dramaturgie 
Olivier Waibel créateur sonore Xavier Coriat collaboration artistique à 
la scénographie Constance Biasotto, Olivier Jeannetout directrice de 
production Elsa Pellerin diffusion Maryse Renker production Les Thérèses 
soutiens, résidences et coproductions Communauté d’Agglomération 
Pays Basque dans le cadre du programme Atelier de Fabrique Artistique 
Hameka, Le Fourneau - Centre National des Arts de la Rue et de l’Espace 
public en Bretagne, Rue des Arts et la Région Bretagne avec le soutien du 
réseau RADAR, L’Association Eclat, Centre National des Arts de la Rue 
et de l’Espace Public, Les Ateliers Frappaz centre National des Arts de la 
Rue et de l’espace public, l’Usine, Centre National des Arts de la Rue et 
de l’Espace Public (Tournefeuille / Toulouse Métropole), Lieux Publics 
- centre national et pôle européen de création pour l’espace public, Ax 
Animation, Les Chemins (31)  avec le soutien de Kapla avec l’aide de la 
DGCA au titre de l’aide nationale à la création arts de la rue, la DRAC 
Occitanie au titre de l’aide au projet, la Région Occitanie / Pyrénées-
Méditerranée
Ce que la vie signifie pour moi a été lauréat 2018 du dispositif résidence 
d’auteurs - Écrire pour la Rue (Ministère de la culture en partenariat avec 
la SACD)
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demain arrive (je suis une autre toi) / ktha cie
un spectacle de ktha compagnie Marie-Julie Chalu, Chloé Chamulidrat, 
Suzanne Gellée, Michael Ghent, Laetitia Lafforgue, Yann Le Bras, 
Guillaume Lucas, Lear Packer, Yoli Qii, Youna Sevestre, Nicolas 
Vercken, Mathilde Wahl
coproduction ktha compagnie, Le Boulon,  Centre National des Arts de la 
Rue et de l’Espace Public, Culture Commune, Scène Nationale du bassin 
minier du Pas de Calais, l’Usine, Centre national des arts de la rue et de 
l’espace public (Tournefeuille /Toulouse Métropole ), Le Fourneau 
- Centre National des Arts de la Rue et de l’Espace public en Bretagne, 
Les Passerelles, scène de Paris – Vallée de la Marne, Le Moulin Fondu, 
Centre national des arts de la rue et de l’espace public, Scène Nationale 
de l’Essonne, Agora - Desnos, Sur Le Pont, Centre National des Arts de la 
Rue en Nouvelle-Aquitaine, le Cirque Jules Verne, Pôle National Cirque 
et Arts de la Rue Amiens avec le soutien de la DGCA, La Lisière, lieu de 
création pour les arts de la rue et les arts dans l’espace public en Ile-de-
France , le collectif Curry Vavart
ktha compagnie est conventionnée par la DRAC Île-de-France et la Mairie 
de Paris
 
France Profonde / La Grosse Situation
recherche et écriture Alice Fahrenkrug, Bénédicte Chevallereau, 
Cécile Delhommeau jeu Alice Fahrenkrug, Bénédicte Chevallereau, 
Clovis Chatelain mise en scène collective La Grosse Situation mise en 
jeu et collaboration artistique Lucie Chabaudie construction et technique 
Clovis Chatelain regards extérieurs Cyril Jaubert, Chantal Ermenault, 
Christophe Chatelain, Mariya Aneva, Dominique Unternehr complicités 
Benoît Gasnier, Guénolé Jézequel, Pépito Matéo, Sébastien Barrier, 
Laure Terrier, Julien Fournet
production La Grosse Situation coproduction OARA,  Le Sillon - Scène 
Conventionnée d’intérêt national art en territoire à Clermont l’Hérault, 
L’Atelline, lieu d’activation art et espace public , Iddac - Institut 
Départemental de Développement Artistique et Culturel de ma Gironde, 
Le Liburnia - Ville de Libourne,  Pronomade(s) en Haute-Garonne 
Centre national des arts de la rue et de l’espace public, Carré-Colonnes 
– scène cosmopolitaine, Saint-Médard et Blanquefort, Hameka Fabrique 
des Arts de la rue – Communauté d’agglomération du Pays Basque, 
Adami, SACD, Spedidam avec l’aide à la création de la Direction 
Régionale des Affaires Culturelles – Drac Nouvelle-Aquitaine, le Fonds 
de soutien à la création de la Mairie de Bordeaux, avec le soutien de Le 
Séchoir-Scène conventionnée de St Leu-île de la Réunion, Le Strapontin 
- Pont Scorff, CDC Lodévois et Larzac, Association Mélando, Le Quai 
des rêves - Lamballe, Legta de Libourne - Montagne et le CRARC ce 
spectacle a bénéficié de l’aide à l’écriture « mise en scène » de l’association 
Beaumarchais – SACD La Grosse Situation est soutenue par le Conseil 
régional de la Nouvelle-Aquitaine, la Ville de Bordeaux et le Conseil 
départemental de la Gironde 

GORA! Un selfie au milieu des sioux / BallePerdueCollectif
mise en scène, orchestration Marlène Llop texte Manu Berk composition 
musicale et live Clément Danais, Ander Fernandez récitants et vidéo  
Jérôme Coffy, Ander Fernandez lumière Laurie Fouvet costume Lucile 
Gardie production Charles Bodin
production Collectif BallePerdue production déléguée l’Usine, Centre 
national des arts de la rue et de l’espace public (Tournefeuille / Toulouse 
Métropole) coproduction et résidence Hameka, Fabrique des Arts de la 
rue – Communauté d’agglomération du Pays Basque, L’Abattoir, 
Centre National des Arts de la Rue et de l’Espace Public, l’Usine, Centre 
national des arts de la rue et de l’espace public (Tournefeuille / Toulouse 
Métropole), L’espace Périphérique, La Factorie – Maison de Poésie de 
Normandie, Espace Niessen - Centre culturel d’Errenteria, Derrière le 
Hublot  - Pôle Arts de la Rue Capdenac / Midi-Pyrénées avec le soutien 
de Ministère de la culture / DGCA, DRAC Occitanie, Région Occitanie 
/ Pyrénées-Méditerranée, Conseil départemental Haute-Garonne, 
SPEDIDAM, Emmaus Labarthe sur Lèze / Toulouse
 
Hexis / Le Bestiaire à Pampilles
auteure et metteure en scène Sigrid Bordier interprètes Zacharie Bordier, 
Sigrid Bordier, Alexandre Bordier, Pierre Robert-Tissot, Arthur 
Amouroux regards extérieurs chorégraphiques Sandrine Chaoulli et 
Christine Maltête-Pinck création sonore et régie son Jean-Pierre Spirli  
directrice de production Elsa Pellerin production Les Thérèses
partenaires Région Occitanie / Pyrénées-Méditerranée au titre du 
dispositif résidence association (Ax Animation en association avec Arto 
et la Grainerie) coproduction, soutiens et accueils en résidence l’Usine, 
Centre national des arts de la rue et de l’espace public (Tournefeuille / 
Toulouse Métropole), Ax Animation, La Grainerie - Fabrique des Arts 
du Cirque et de l’Itinérance, Arto, Ville de Valbonne, Théâtre Interface 
Zone Sud, L’Étincelle – Maison de quartier Jonction, Le Bestiaire à 
Pampilles

Immersio / Serge Teyssot-Gay & Anthony Jean
guitare Serge Teyssot-Gay photographie Anthony Jean  direction artistique 
David Daubanes
partenaire Art’Cade - Scène de musique actuelle · Ariège

Insane / Collectif  Random
direction artistique, écriture, interprète Zineb Benzekri vidéaste, regard 
extérieur Loran Chourrau interprète, regard extérieur David Picard 
interprètes Margot Cervier, Xavier Pacaud création sonore et conception 
machines à son Jérémy Morelle avec l’aide ponctuelle d’Erwan Quintin 
régie générale, plasticien, conception et construction scénographie David 
Kuhn création graphique et plastique Bérangère Magaud costumière Vaïssa 
Favereau  interprète, création lumière Guillaume « Gus » Desnoulets  
interprète, décoration, scénographie Hélène Sanier composition musicale 
Donika Rudi technicien constructeur Yvan Rochette administration, 
production Jérôme Caldier coordination Mathilde Broudic aide à la 
coordination Marie Gavillot assistance durant la phase d’écriture Jeanne 
Fillion
Insane a reçu une aide à l’écriture et à la production de la plateforme IN SITU, 
dans le cadre du projet ACT, cofinancé par le programme Europe Créative 
de l’Union européenne, avec le soutien de la SACD / Auteurs d’Espaces 
aide à la création et accueils en résidence L’Atelline, lieu d’activation 
art et espace public, Atelier 231 - Centre National des Arts de la Rue 
et de l’Espace Public, Lieux Publics - centre national et pôle européen 
de création pour l’espace public, Les Ateliers Frappaz centre National 
des Arts de la Rue et de l’espace public, L’Abattoir, Centre National des 
Arts de la Rue et de l’Espace Public, Le Fourneau - Centre National des 
Arts de la Rue et de l’Espace public en Bretagne, Le POLAU-pôle arts.
urbanisme, Lycée d’Enseignement Général et Technologique Agricole 
d’Auch avec le soutien financier du ministère de la Culture (DGCA, DRAC 
Occitanie) aide à la création 2020, de la DGCA et la SACD / Écrire pour 
la rue avec l’accompagnement de L’Atelline, lieu d’activation art et espace 
public, la DRAC Occitanie, aide à la résidence 2019 et aide à la production 
dramatique 2020 ; la Région Occitanie / Pyrénées-Méditerranée, aide à la 
création 2019,  la SPEDIDAM en partenariat avec le Centre d’Accueil de 
Demandeurs d’Asile (CADA) subventionné par le Conseil Départemental 
du Gers et la Ville de Lectoure 

Jean-Pierre, Lui, Moi / Pocket Théâtre
auteur et interprète Thierry Combe regard extérieur Patrice Jouffroy, 
Nathalie Pernette conseils avisés Céline Chatelain, Sara Bernezet-
Pasquier création Lumière Caroline Nguyen création son Fred Germain 
scénographie Ben Farey régie Léo Giroglet et Jérémy Ravoux, Léonie Siré 
ou Alizé Barnoud administration et production Claire Chaudat diffusion 
Guillaume Rouger
coproduction et résidence La Transverse, La Vache qui rue, Théâtre de 
l’Unité, NA, cie Pernette, FRAKA-espace culturel éclaté, La Fabrik des 
Monts du Lyonnais, Le Colombier des Arts avec le soutien de la DRAC 
Bourgogne-Franche-Comté, Le Conseil Régional Bourgogne-Franche-
Comté, Le Conseil Départemental du Jura, Communauté de Communes 
Bresse Haute-Seille, Commune de Plainoiseau, Réseau Affluences 
Bourgogne-Franche-Comté

La Beauté des Gestes / compagnie Juste Ici
Conception, écriture Audrey Gary, Thais Weishaupt vidéos, exposition 
photographique Laure Nilus interprètes, intervenants Florent Brun, 
Delphine Mothes, Jade Pélaprat et Thais Weishaupt accompagnés par le 
groupe Elbe Youssef Ghazal, Christophe Giffard, Andy Lévêque et Rémi 
Savignat ingénieur son Yohann Levasseur administration, production 
Louis Gry
en partenariat avec les mairies de Fonbeauzard, Grantetour et Seilh 
partenaires associatifs Seilh Boxing Full Contact, UGOLF Toulouse-
Seilh, le Club de pétanque de Seilh, Isabelle Leroy, Sofrologue, Seilh, 
Aïkido-Taichichuan-Qigong Gratentour, Fonbeauzard Pétanque Club, 
Les Beauzibads Fonbeauzard, Club de volley-ball de Fonbeauzard, 
l’association Corps et Graphie de Gratentour
La compagnie Juste Ici est lauréate de l’appel à projet Toulouse Métropole 
(19-20) pour La Beauté des Gestes. 

La Nuit du Théâtre / Le PHUN
par la compagnie Le PHUN textes extraits du vaste répertoire théâtral
mise en jeu Phéraille interprété par Nathalie Pagnac, Frédéric Cyprien, 
Charlotte Garet, Eric Afergan, Antonio Scarano (distribution en cours)
coproductions l’Usine, Centre National des Arts de la Rue et de l’Espace 
Public (Tournefeuille / Toulouse Métropole), L’Association Eclat, 
Centre National des Arts de la Rue et de l’Espace Public résidence 
ThéâtredelaCité – CDN Toulouse Occitanie soutien à la création DGCA 
– Ministère de la Culture et de la Communication le PHUN est soutenu 
par la DRAC Occitanie, la Région Occitanie / Pyrénées-Méditerranée et 
la Ville de Tournefeuille Le PHUN est co-fondateur et résident permanent 
de l’Usine, Centre National des Arts de la Rue et de l’Espace Public 
(Tournefeuille / Toulouse Métropole)
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Mentions
La Nuit Unique / Théâtre de l’Unité
avec Julie Cazalas ou Ines Lopez, Ludo Estebeteguy,  Fantazio, Catherine 
Fornal, Garance Guierre ou Anne de Broca, Hervée de Lafond, Jacques 
Livchine, Charlotte Maingé, Léonor Stirman ou Mélanie Collin 
Cremonésie, Lucile Tanoh, Mael Palu régie générale et lumière Erik 
Billabert son, création, lumière David Mossé administration Claudine 
Schwarzentruber, Estelle Chardon diffusion Paco Bialek
résidences de création Transverse de Corbigny, Lieux Publics - centre 
national et pôle européen de création pour l’espace public  soutien 
à la création DRAC,  La Région Bourgogne Franche Comté,  La Ville 
d’Audincourt, L’Agglomération du Pays de Montbéliard 

La Tangente du temps / Alejandra Flichman
circassienne, écriture et mise en œuvre Alejandra Flichman scénographie-
construction Patrick Vindimian, construction, lumière, régie, manipulation 
Hervé Dilé regards Héloïse Desfarges et Antoine Raimundi (La 
débordante Cie) administration coopérative Smart
soutien à la création l’Usine, Centre national des arts de la rue et de 
l’espace public (Tournefeuille / Toulouse Métropole), Le Citron Jaune 
– Centre National des Arts de la Rue et de l’Espace Public
avec  le soutien spécifique du Conseil départemental de la Haute-Garonne 
aux résidences artistiques de territoire dans le cadre des Scènes de 
Printemps, de la DRAC Occitanie et du réseau EnRueLibre

Les Homo sapiens vous invitent à dîner / Caroline Obin
avec (distribution en cours) Mario Jesus Barragan, Marcello Ferreira 
Nunes, Juliette Frenillot, Jaime Montfort 
production L’Apprentie Cie
avec le soutien de La Verrerie, Pôle National Cirque Occitanie, La 
Cascade Pôle National Cirque Ardêche Auvergne-Rhône-Alpes, La 
Grainerie Fabrique des Arts du cirque et de l’itinérance, Le Théâtre dans 
les Vignes Cornèze
L’apprentie Cie est subventionnée par la DRAC Occitanie et la Région 
Occitanie / Pyrénées-Méditerranée

Liesse(s) / Compagnie d’Elles
jeu, danse, acrobatie Laura Terrancle, Tiina Lehtimäki, Julien Le 
Cuziat, Malika Lapeyre, Simon Deschamps, Sofia Antoine et un groupe 
folklorique invité écriture, mise en scène Yaëlle Antoine dramaturgie 
Yaëlle Antoine et Marion Guyez scénographie sonore et régie son Didier 
Préaudat régie lumière Nicolas Gresnot régie à vue Annabelle Mazet 
chorégraphes intervenantes Florence Bernad (groupe Noces), Stéphanie 
Fuster (La Fabrica Flamenco) conseil lumière Christophe Schaeffer 
création costumes Barbara Ouvray constructeur Oliver Zimmerman 
production, diffusion Thérèse Ribeiro, Paco Bialek
production Compagnie d’Elles coproduction et accueil en résidence La 
Verrerie, Pôle National Cirque Occitanie, La Grainerie, Fabrique 
Artistique Cirque et Itinérance, Les Ateliers Frappaz centre National des 
Arts de la Rue et de l’espace public, L’Atelline, lieu d’activation art et 
espace public, Le Citron Jaune – Centre National des Arts de la Rue et 
de l’Espace Public, Pronomade(s) en Haute-Garonne Centre national 
des arts de la rue et de l’espace public, l’Usine, Centre national des arts 
de la rue et de l’espace public  (Tournefeuille / Toulouse Métropole), 
L’Association Eclat, Centre National des Arts de la Rue et de l’Espace 
Public, Atelier 231 - Centre National des Arts de la Rue et de l’Espace 
Public , la SNA Scène Nationale d’Albi soutiens à la résidence Superstrat, 
regards & mouvements, Scènes de Rue, Festival des arts de la rue / 
Mulhouse, Maison de la musique - cap découverte la Compagnie d’Elles 
est conventionnée par la Région Occitanie / Pyrénées-Méditerranée aide à 
la création Ministère de la Culture - DGCA, DRAC Occitanie

Nous étions debout et nous ne le savions pas / L’Agit Théâtre
texte Catherine Zambon mise en scène François Fehner collaboration 
artistique Garniouze assistanat à la mise en scène Lisette Garcia Grau avec 
Bénédicte Auzias, Ludovic Beyt, Marion Bouvarel, François Fehner, Inès 
Fehner, Nathalie Hauwelle ou Laurène Brun, Joachim Sanger création 
musicale José Fehner création décor, création son et régie Josselin Roche 
création lumière et régie Patrice Lécussan costumes Sohuta Héguiaphal 
régie technique Agathe Louyot
coproduction l’Usine, Centre national des arts de la rue et de l’espace 
public (Tournefeuille / Toulouse Métropole) avec le soutien de La Région 
Occitanie / Pyrénées-Méditerranée, du Conseil départemental Haute-
Garonne, de La Ville de Toulouse avec l’aide de L’école supérieure des 
arts du cirque de Toulouse-Occitanie (ESACTO), La Grainerie - fabrique 
des arts du cirque et de l’itinérance, Le Tracteur – espace de champs 
culturels, Espace Bonnefoy - Centre culturel de la Ville de Toulouse écrit 
avec l’aide d’une bourse de création du CNL et le soutien de la Chartreuse 
de Villeneuve-lès-Avignon (CNES)

No Made Land saison 1 / Star Pilot
Nomades Jean-Michel Caillebotte, Sylvain Cousin, Ricardo Gaiser, 
Emilie Mousset scénographie Jean-Michel Caillebotte création sonore 
Emilie Mousset régisseur Sandrine Boisson direction de Production, 
diffusion Anne-Valérie Thauront
coproduction l’Usine, Centre national des arts de la rue et de l’espace 
public (Tournefeuille / Toulouse Métropole), Pronomade(s) en 
Haute-Garonne Centre national des arts de la rue et de l’espace 
public avec le soutien de la DGCA, DRAC Occitanie, Région Occitanie 
/ Pyrénées-Méditerranée

Nouvelles de N(oo)ne / 1 WATT
de et avec Sophie Borthwick, Pierre Pilatte chorégraphie Marta 
Izquierdo Muñoz regard extérieur Sandrine Roche musique Mathieu 
Monnot conception, réalisation des dispositifs sonores Thomas Bohl, 
Gilles Gallet  en complicité avec KompleXKapharnauM 
productions Le Périscope – Scène Conventionnée d’intérêt national 
art et création – arts de la marionnette, Les Elvis Platinés  la 
Communauté de Commune Piemont-Cévenole, Rudeboy Crew, 
Melando : théâtre de rue, projets participatifs et in situ, L’Atelline, 
lieu d’activation art et espace public, L’ Oktopus le soutien du 
Conseil Départemental du Gard, La Diagonale et Occitanie en scène 
la compagnie1WATTest conventionnée par le Ministère de la Culture, 
DRAC Occitanie et la Région Occitanie / Pyrénées-Méditerranée

Nuit Bleue #7 / Céline Nogueira
Nuits Bleues est un événement conçu, imaginé par l’Usine depuis 2012. 
Cette 7ème édition est présentée en partenariat avec le Quai des Savoirs

Ombre et lumière / Sabine Rouquette
mise en scène Sabine Rouquette scénographie, construction Pierre-
Adrien Lecerf, Guillaume Hoenig
Un projet imaginé par l’Usine, Centre national des arts de la rue et de 
l’espace public (Tournefeuille / Toulouse Métropole) dans le cadre 
de l’appel à projet projet d’expérimentation d’une résidence artistique 
et culturelle en école maternelle de la Ville de Toulouse et la DRAC 
Occitanie
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A G E N D A
p quand quoi qui durée âge €
12 SAM 19 Portes ouvertes l’Usine TP G
14 SAM 19 > DIM 20.09 Nous étions debout et nous ne le savions pas L’Agit Théâtre 1h20 12 P
16 JEU 24.09 France Profonde La Grosse Situation 1h30 12 P
18 SAM 10.10 Immersio Serge Teyssot-Gay & 

Anthony Jean
1h10 TP P

18 SAM 10.10  Concert et rencontre Serge Teyssot-Gay 1h TP P
20 VEN.16.10   La Belle Humeur - Sortie d’Usine La Zampa 1h 12 G
22 SAM 24 > DIM 25.10  Jean-Pierre, Lui, Moi Pocket Théâtre 1h45 12 p
18 SAM 7.11  Immersio - exposition photographique S.Teyssot-Gay & A. Jean TP G
24 VEN 13.11 Les Homo sapiens vous invitent à dîner Caroline Obin 10 P
26 SAM 21.11 La Nuit Unique Théâtre de l’Unité 7h 12 P
28 VEN 15 > MER 20.01  間  (ma, aïda...) Cie L’immédiat 50 min 8 P
30 JEU 21 > SAM 23.01  À Vie Cie Tabula Rasa 1h10 15 P
32 VEN 5.02  Nuit Bleue #7 Céline Nogueira 4h 12 P
35 LUN 15  > VEN 19.02 L’observatoire des Tenaces & Collective Les Tenaces & Collective TP G
36 VEN 5 > DIM 7.03 demain arrive (je suis une autre toi) ktha cie 1h 12 P
42 SAM 13.03 Nouvelles de N(oo)ne 1 WATT 45 min 6 G
80 VEN 19.03 MU.e - Sortie d’Usine Le Petit Théâtre de Pain 45 min 12 G
44 JEU 25.03 Hexis Le Bestiaire à Pampilles 1h30 11 P
46 VEN 9.04 Ce que la vie signifie pour moi Les Chiennes Nationales 1h15 10 P
83 DIM 2.05 Im not Giselle Carter- Sortie d’Usine Collectif BallePerdue 30 min 14 G
50 JEU 6.05 Canevas, point de croix et tralala La Soi-Disante cie 1h10 12 G
52 JEU 6.05 > VEN 7.05 Bel Horizon Le G.Bistaki 2h 8 P

54 VEN 7.05 No Made Land  saison 1 Star Pilot 45 min TP G
56 VEN 7 > SAM 8.05 Liesse(s) Compagnie d’Elles 1h50 10 P
58 VEN 7 > MER 12.05 La Nuit du Théâtre Le PHUN 1h15 TP P
60 SAM 22.05 Insane Collectif Random 1h30 10 p
62 VEN 28.05 Fouille Gastronomique - Sortie d’Usine Cie Merversible 1h 12 G
109 SAM 29.05 Enfance Jeunesse 1h TP G
64 JEU 3.06 Gora ! Un selfie au milieu des sioux Collectif BallePerdue 1h 14 P
66 VEN 4.06 Ombre et lumière Sabine Rouquette 30 min TP G
68 VEN 11.06 Allant vers Cie Kiroul 2h15 10 P
70 SAM 19.06 La Beauté des Gestes Cie Juste Ici 45 min TP G

l’Usine
6 impasse Marcel Paul - Zone Pahin 31170 Tournefeuille / T. 05 61 07 45 18 / lusine@lusine.net / www.lusine.net
N° de licences: L-R-20-2980, L-R-20-2981 et L-R-20-2982
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La France profonde fouille, debout, sans le 
savoir, dans la belle humeur de Jean-Pierre, lui et 
moi. Nomade, au vent, entre ombre et lumière, 
elle prend des nouvelles de Noone lors d’une 
nuit unique, une nuit bleue, une nuit de liesses, 
un temps fort décalé, à vie.
Insane
Dans une cabane, elle prend un selfie au milieu 
des sioux avec Giselle et des siffleurs de danse.
Hexis 
Allant vers demain, la beauté de ses gestes 
s’immerge et se mue dans un bel horizon au 
cœur du son.
Aïda, utopia
Qu’est-ce que ça signifie pour vous ?


