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L’ICI ET MAINTENANT

Théâtre, danse, performance, théâtre musical, arts scéniques : les frontières ne sont plus ce

qu’elles étaient. Déjà, au cours des vingt dernières années, le Festival de théâtre des

Amériques, attentif aux propositions les plus vives et stimulantes qui surgissent d’un peu

partout, a fait entendre la voix de créateurs qui s’inscrivent radicalement dans le présent.

Certes, le Festival de théâtre des Amériques n’est plus, mais en cet an 01 du Festival

TransAmériques, notre désir premier demeure cette attention au vivant, à l’ici et maintenant.

Notre projet est de continuer à faire connaître des artistes qui, quelles que soient leurs

disciplines, proposent une vision du monde singulière et unique.

Transculturel, transdisciplinaire, transfrontalier, ce nouvel événement en danse et en théâtre

s’inscrit tout naturellement dans un mouvement initié dans le passé et qui, à l’avenir,

continuera de nous entraîner ailleurs, dans un esprit de renouvellement permanent. À

l’heure où l’impureté et le mélange, l’échange et la circulation caractérisent les pratiques

scéniques, nous allons où nous porte la création contemporaine, dans la voie des mutations

et des rencontres.

Depuis plus d’un an, toute notre équipe s’emploie à faire de cette manifestation interna-

tionale le rendez-vous annuel des yeux grands ouverts et des têtes curieuses, des cœurs

battants et des mains tendues vers l’autre. Montréal peut se réjouir d’avoir sur son île un

festival de création contemporaine qui soit une péninsule toujours rattachée au continent de

la scène, mais qui cependant s’avance dans des océans ouverts sur des horizons inconnus.

Ce nouveau Festival TransAmériques est attendu, comme l’est le printemps, comme le sont

les rêves de départ et les espoirs de renouveau. Qu’il soit l’occasion de rencontres entre de

multiples visions du monde, tel est notre vœu le plus cher.

À tous, bon festival!

HERE AND NOW

Theatre, dance, performance, musical theatre, the performing arts – the

divisions between genres are not what they used to be. Over the past two

decades, the Festival de théâtre des Amériques presented brilliant, stimulating

proposals from here, there and elsewhere, providing a showcase for creative

artists whose work is very much anchored in the present. The Festival de

théâtre des Amériques no longer exists, but in this first year of the Festival

TransAmériques, our main desire remains a focus on the life of the living, on

the here and now. We want to continue to present and promote artists who,

regardless of their discipline or particular artistic project, propose a unique

and remarkable vision of the world we live in.

A transcultural event that disregards borders and combines various disci-

plines, this new dance and theatre festival is a natural outgrowth of what

went before and what will continue to take us elsewhere in a spirit of constant

renewal. In an era when impurity and admixtures and exchange and free

circulation are the hallmark of the performing arts, we will go where contem-

porary dance and theatre take us, along a path of change, transformation

and encounters of all sorts.

For the past year, every member of our team has been working to make this

new international event the annual rendezvous for the open-eyed, those with

inquisitive minds, beating hearts and arms open to the other. Montreal can

celebrate the fact that on its island it has a festival of contemporary theatre

and dance that is a peninsula connected to the continent of the world stage,

yet that also ventures out into the open sea, heading toward new horizons.

Like the spring, like dreams of setting off for the unknown and like the hope

for renewal, the new Festival TransAmériques is eagerly awaited. Our desire

is that it become a forum for encounters, for coming together, for sharing

multiples visions of our world.

Enjoy the festival!

Directrice générale et artistique

Festival Director
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>>>VANQUISHING DEATH. Frankenstein,
a cold-blooded icon suffused with terror.
Never in the history of humanity have we

ever been so close to the myth, for we are at the beginning of a new era,
where reshaping and remaking the body is widespread, a game of combi-
nations where the frontiers between people and things, between beings
and matter, will gradually dissolve. Founded in September 1993, Le Pont
Bridge is a multidisciplinary creative cell. In tune with technology and
adopting an adaptable and inventive approach, under artistic director
Carole Nadeau the group creates urban legends that act on the spectator's
senses and perception in pieces that combine theatre, installation art and
video, and that explore the connections between words, the body, space
and image. A playful theatrical collage that mixes multimedia with a
“thrilleresque” approach that evokes the cloning and experimentation of
genetic manipulation, Frank Ketchup questions our desire to remain
human and takes a humorous look at the new power of the biosciences,
which will drastically change our ways of thinking and of relating to each
other, transforming our intimate thoughts and psychological bearings.
Frankenstein was a myth, but Frank Ketchup exists. He's already here.

TUER LA MORT. Frankenstein, icône glacée, chargée d'effroi. Jamais
dans l'histoire de l'humanité n'aurons-nous été aussi près de ce mythe.
Nous assistons à l'amorce d'une nouvelle ère, celle du remodelage
généralisé du vivant, un jeu de combinatoires où se dissolvent progres-
sivement les frontières entre les personnes et les choses, les êtres et la
matière. Fondé en septembre 1993, Le Pont Bridge est une cellule de
création multidisciplinaire. À l'affût de la technologie et privilégiant une
approche ludique, artisanale et inventive, Carole Nadeau crée des fables
urbaines qui agissent sur les sens et la perception du spectateur, des
œuvres qui, à la jonction du théâtre, de l'installation et de la vidéo,
explorent les interrelations entre la parole, le corps, l'espace et l'image.
Bricolage théâtral ludique, multimédiatique et « thrillertique » en écho aux
manipulations génétiques, Frank Ketchup interroge notre volonté de
rester humains et pose un regard humoristique sur ce nouvel ordre du
biopouvoir qui bouleverse nos modes de pensées et de relations, nos
conceptions intimes et nos repères psychiques. Frankenstein était un
mythe; Frank Ketchup, lui, existe. Il est déjà là.

IDÉE ORIGINALE ET MISE EN SCÈNE
>CONCEPT AND DIRECTION

Carole Nadeau
SCÉNARIO ET DIALOGUES
>SCRIPT AND DIALOGUE

Normand Chaurette
Carole Nadeau

ASSISTANT À LA MISE EN SCÈNE 
>ASSISTANT DIRECTOR 

Louis Hudon
SCÉNOGRAPHIE ET LUMIÈRES
>SET AND LIGHTING DESIGN

Louis-Philippe Saint-Arnault
VIDÉO>VIDEO

Jean-Sébastien Durocher
Carole Nadeau
INTERFACE DE LA RÉGIE VIDÉO
>VIDEO INTERFACE

Alexandre Burton
CONCEPTION SONORE>SOUND DESIGN

Jean-Sébastien Durocher
CONSEILLERS ARTISTIQUES 
>ARTISTIC ADVISORS 

Jean-Sébastien Durocher
Louis Hudon

DISTRIBUTION>CAST

Manon Brunelle 
Stéphane Demers 
Guillermina Kerwin 
Élysabeth Walling

COPRODUCTION
Festival TransAmériques

COPRÉSENTATION

EN COLLABORATION AVEC
>IN ASSOCIATION WITH

ESPACE LIBRE
23>24>25>26>27>28>29>30>31>1>2>3>4>5>6>7
THÉÂTRE::En français>In French::1h45

Le Pont Bridge (MONTRÉAL)

FRANK KETCHUP 

THÉÂTRE CRÉATION

PHOTO Janicke Morissette
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>>>ENJOY THE SHOW! Obscene? No,
lucid. The choreographer Dave St-Pierre is
neither a provocateur nor an old-fashioned

romantic. Moving between discipline and chaos, this troublemaker likes to
disrupt stage conventions in destroy and trash fashion, playing with kitschy
mockery and sly sentimentalism in order to flush out some disturbing truths
about how we view love and tenderness. While never shying away from
highly charged imagery, nakedness or grotesque cross-dressing, nothing is
gratuitous. In Un peu de tendresse, the second part (after La Pornographie
des âmes) of his trilogy Sociologie et autres utopies contemporaines, 
St-Pierre portrays the emotionally handicapped who, like drowning men,
cling to a life raft that fell into the deep with them. His staging catapults
some twenty dancers/actors – bearded, naked men, drag queens in blonde
wigs and women wearing synthetic dresses – into an extreme confrontation
with exhaustion. Venturing far from convention and dogma, the dance
theatre of Dave St-Pierre is full of searing intensity and desolation, mak-
ing of performance a raw, edgy portrayal. 

ENJOY THE SHOW! Obscène? Non, lucide. Le chorégraphe Dave St-Pierre
n'est ni un provocateur ni un romantique attardé. Entre discipline et
chaos, ce perturbateur des conventions de la scène, destroy et trash, ose
la dérision la plus kitsch et le sentimentalisme le plus retors pour débus-
quer quelques vérités dérangeantes sur notre rapport à l'amour et à la
tendresse. S'il ne se refuse aucune image forte, aucune mise à nu, aucun
travestissement grotesque, rien dans sa démarche n'est gratuit. Dans Un
peu de tendresse bordel de merde, deuxième volet, après La Pornographie
des âmes, de sa trilogie Sociologie et autres utopies contemporaines,
St-Pierre met en scène des handicapés du cœur, qui s'accrochent comme
des noyés à des bouées qui ont tôt fait de couler avec eux. Sa mise en
scène catapulte une vingtaine de danseurs/ acteurs, hommes barbus et nus,
grandes folles aux perruques blondasses, femmes en robe synthétique,
dans une confrontation jusqu'au-boutiste avec l'épuisement. Loin des
conventions et des dogmes, le théâtre dansé de Dave St-Pierre, tout de
fulgurances et de désolations,  fait de la représentation un nerf à vif.

DE>BY

Dave St-Pierre

EN COLLABORATION AVEC
>WITH THE ASSISTANCE OF

Eugénie Beaudry
Enrica Boucher
Geneviève Bélanger
Luc Boissonnault 
Emmanuelle Bourassa-Beaudoin
Julie Carrier
Karina Champoux
Francis Ducharme
Silke Grabinger
Renaud Lacelle-Bourdon
Sarah Lefebvre
Alexis Lefebvre
Simon-Xavier Lefebvre
Camille Loiselle-D'Aragon
Gabriel Lessard
Julie Perron 
Eve Pressault-Chalifoux
Aude Rioland
Eric Robidoux
Sophie Dalès
TEXTES>TEXTS

Enrica Boucher
DIRECTION TECHNIQUE ET LUMIÈRES
>TECHNICAL DIRECTION AND LIGHTING
DESIGN

Alexandre Pilon-Guay

COPRODUCTION
Usine C (Montréal)
Agora de la danse (Montréal)
Maison de la culture Frontenac
(Montréal)
Sommer Szene Salzburg
JuliDans Amsterdam
Scène Québec
Centre national des Arts (Ottawa)
Mouson Künstlerhaus Mousonturm
Frankfurt
Dance festival Munich 
Théâtre Sévelin 36 Lausanne

SALLE D.B. CLARKE – UNIVERSITÉ CONCORDIA
23>24>25>26>27>28>29>30>31>1>2>3>4>5>6>7
DANSE::En français et en anglais>In French 
and English::1h45

Dave St-Pierre (MONTRÉAL)

UN PEU DE TENDRESSE
BORDEL DE MERDE

DANSE

PHOTO Dave St-Pierre
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>>>SHAMELESS WEDDING FEAST. Like Shakespeare, Patricia Allio
believes that we are such stuff as dreams are made on. Based on the works
of the American punk and queer writer Kathy Acker, she has created a
dream object, a protean project that is part theatre, part concert and part
film. Life is but a dream # 1 is freely adapted from the sharp audacity of
Acker's novel Blood and Guts in High School and enriched by material
collected in New York City. A multidisciplinary artist, Allio prolongs the sub-
versive spirit of the chic destroy icon of the alternative New York scene of
the 1990s, who was renowned for her skilled manipulation of plagiarized
texts and rewritings of classic novels. Set in a post-apocalyptic world marked
by revolution, Allio's performance is in constant mutation. The language of
theatre is interspersed with images, as short films are an inherent part of
the piece. In erasing the boundary between truth and fiction, in combining
visual poetry and theatre and achieving a mutual fertilization between
mythology and realism, the notion of genre becomes porous. Her perform-
ance art is dominated by hybridity, and in that respect Allio and Acker are
blood sisters, with their onstage nuptials taking on an allure of a shame-
less wedding feast.

NOCES IMPUDIQUES. Comme Shakespeare, Patricia Allio croit que
nous sommes de l'étoffe dont les rêves sont faits. À partir des œuvres de
l'Américaine Kathy Acker, écrivaine punk et queer, elle crée un objet de
rêve, un projet protéiforme qui tient à la fois du théâtre, du concert et du
cinéma : Life is but a dream # 1, inspiré librement des audaces formelles de
Sang et stupre au lycée de Acker et enrichi de matériaux sonores collectés
à New York. Artiste pluridisciplinaire, Allio prolonge l'esprit subversif de
l'icône chic et destroy de la scène alternative new-yorkaise des années
1990, reconnue pour ses pillages des grands mythes romanesques. Sur
fond post-apocalyptique, marqué par la révolution, elle conçoit un espace
scénographique en mutation constante et fait s'entremêler les langages de
la scène et ceux de l'image en adjoignant au projet scénique la réalisation
de courts métrages. Gommage de la frontière entre fiction et vérité,
cohabitation de la poésie visuelle et du théâtre, fertilisation mutuelle de la
mythologie et du réalisme, la notion de genre se fait poreuse et l'art perfor-
matif déployé ici est dominé par l'hybridité. Allio et Acker sont à cet égard de
véritables sœurs de sang et leurs épousailles scéniques prennent l'allure
de noces impudiques.

À PARTIR DE “SANG ET STUPRE AU
LYCÉE” DE>BASED ON “BLOOD AND
GUTS IN HIGH SCHOOL” BY

Kathy Acker
MISE EN SCÈNE>DIRECTED BY

Patricia Allio

ESPACE GO
23>24>25>26>27>28>29>30>31>1>2>3>4>5>6>7
THÉÂTRE::En français>In French::1h30 approx.

PHOTO Exorage group

VIDÉASTE>VIDEO ARTIST

Gaëtan Besnard
CRÉATEUR LUMIÈRES
>LIGHTING DESIGN

Joël L'Hopitalier
INGÉNIEUR SON>SOUND ENGINEER

Olivier Le Brouder
COMPOSITEUR SONORE ET MUSICIEN
>SOUND DESIGNER AND MUSICIAN

Mikaël Plunian
VIDÉASTE>VIDEOGRAPHER

Guillaume Robert

AVEC>WITH

Geoffrey Carey acteur> actor
Catherine Corringer 
actrice>actress
Mélanie Leray actrice>actress
NicoNote chanteuse, performeuse 
>singer & performer

COPRODUCTION
Parc de La Villette –
Résidences d’artistes 

Avec le concours du>With assistance from
Ministère de la Culture– DRAC Bretagne 
DICRéAM

Avec l’appui de>With the support of
CULTURESFRANCE
Consulat général de France à Québec

EN COLLABORATION AVEC
>IN ASSOCIATION WITH

Exorage group (RENNES)

LIFE IS BUT A DREAM #1
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>>>POETICS OF MEMORY. Both a dancer
of stories and a storyteller in motion, the
Toronto choreographer Sarah Chase often

speaks as she dances, with the narrative evolving through both speech and
movement. She gently and intimately crafts a poetics of memory that is linked
to childhood memory, conjuring up her parents or next-door neighbours
as she spins her tales of sensitive, emotive experiences, projecting everyday
life into a place of enchantment. Watching her pieces is like leafing through
a sketchbook of a life rich in anecdotes and observations, of stories and
fables recounted as she dances. She dismantles the sheen of movement
in order to capture, in the flow of dancing that appears to be nonchalant but
which is full of affect, a few precious fragments of reality. With A Certain
Braided History, a duo created with Andrea Nann that traces the story of
their belated friendship, and The Disappearance of Right and Left, which
she choreographed for her former teacher Peggy Baker, she has opened
up to a great inner truth of the transient body and the lightness of being.
Far from current trends in choreography, these “miniatures” are exquisite
pearls of disarming simplicity, mischievous and malicious.

COLLIER DE PERLES. À la fois danseuse d'histoires et conteuse de
gestes, la chorégraphe torontoise Sarah Chase a incorporé la parole à
ses œuvres au gré de ses créations, élaborant de façon douce et intime
une poétique de la mémoire, liée à des souvenirs d'enfance, à l'évocation
de parents ou de voisins immédiats, au récit de ténues et vibrantes
expériences qui projettent le quotidien dans l'espace de l'enchantement.
On voit ses œuvres comme on feuillette les carnets d'esquisses d'une vie
peuplée d'anecdotes et d'observations, de récits et de fables. Elle défait
la brillance du mouvement pour capter, dans la fluidité d'une danse en
apparence nonchalante, mais chargée d'affects, quelques précieuses
parcelles de réalité. Avec A Certain Braided History, création dansée en duo
avec Andrea Nann et qui retrace l'histoire de leur amitié tardive, et The
Disappearance of Right and Left, créée pour Peggy Baker, elle accède à une
grande vérité intérieure où le corps fait du transitoire et de la légèreté des
lieux d'être. Éloignées des écritures chorégraphiques courantes, ces « minia-
tures » sont de délicieuses perles, d'une simplicité désarmante, espiègles
et malicieuses.

THE DISAPPEARANCE OF
RIGHT AND LEFT
CHORÉGRAPHIE ET MISE EN SCÈNE
>CHOREOGRAPHY AND DIRECTION

Sarah Chase
TEXTE ET INTERPRÉTATION
>TEXT AND PERFORMANCE

Peggy Baker
MUSICIEN>MUSICIAN

Andrew Burashko 
EN COPRODUCTION AVEC
> CO-PRODUCED BY 
Peggy Baker Dance Projects 
(TORONTO)

AGORA DE LA DANSE
23>24>25>26>27>28>29>30>31>1>2>3>4>5>6>7
DANSE::En anglais>In English::1h40

Sarah Chase Dance Stories (HORNBY ISLAND)

A CERTAIN BRAIDED HISTORY
THE DISAPPEARANCE OF RIGHT AND LEFT

DANSE

PRÉSENTATION SPÉCIALE
>>>SPECIAL PRESENTATION

A SMALL ROOM
DE>BY Sarah Chase

Un étonnant jeu de tarots conçu
par la chorégraphe et inspiré
des hasards et coïncidences de
son histoire familiale.>An amaz-
ing pack of Tarot cards created by
the choreographer and inspired
by chance and coincidence in her
family history.

LABO – AGORA DE LA DANSE
1er, 2, 3 juin>June 1, 2, 3
5 séances par jour, 1 spectateur
à la fois!>5 performances a
day, 1 spectator at a time!

A CERTAIN BRAIDED HISTORY
CONCEPTION ET MISE EN SCÈNE
>CONCEIVED AND DIRECTED BY

Sarah Chase
CHORÉGRAPHIE, DÉVELOPPEMENT
ET INTERPRÉTATION
>CHOREOGRAPHY, DEVELOPMENT
AND PERFORMANCE BY

Sarah Chase
Andrea Nann
CONFECTION DES COSTUMES
>COSTUMES

Heather MacCrimmon
MUSICIEN>MUSICIAN

Peter Elkas
Une commande de>Commissioned by 
Dreamwalker Dance Company (TORONTO)

PHOTO jennifer armstrong

PHOTO Cylla von Tiedemann

EN COLLABORATION AVEC
>IN ASSOCIATION WITH
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>>>FAMILY VIVARIUM. If the beating of a butterfly's wings can beget
tornadoes thousands of miles away, our relationships with our immediate
and extended family, as well as our history and memory, are directly linked
to our ecosystem. This is certainly the case in the eyes of Daniel Brooks
and Chris Abraham. The Eco Show, an examination of one family’s history
that contains multiple drawers and false bottoms, is an ecological fable that
takes a humorous look at the home environment of human beings and how
they relate to other members of their species. In an era when the environ-
ment and ecology are front-page news, Hamm and his family are studied
in their threatened natural habitat, and the picture is far from rosy.
Connected with significant productions such as The Lorca Play, Insomnia,
Cul-de-sac and Half Life, all of which were previously presented at the
FTA, Brooks has joined forces with rising star Chris Abraham for the new
opus of Necessary Angel Theatre Company, itself home to a group of
artists who are convinced that theatre is a social and profoundly political
art providing essential entertainment for a world hovering on the brink of
the abyss.

VIVARIUM FAMILIAL. Si un battement d'aile de papillon peut engendrer
des tornades des milliers de kilomètres plus loin, les relations que l'on
entretient avec notre famille proche ou élargie, avec notre histoire et notre
mémoire sont en lien direct avec ceux que l'on a avec l'écosystème. Cela
ne fait aucun doute aux yeux de Daniel Brooks et de Chris Abraham. Avec
The Eco Show, cette folle histoire familiale qui contient multiples tiroirs et
doubles-fonds, Brooks signe une fable écologique qui étudie avec humour
les milieux où vivent les êtres vivants et les rapports de ces êtres avec les
autres représentants de leur espèce. En cette époque où les questions
d’environnement font chaque jour la première page des journaux, Hamm
et les siens, saisis dans leur habitat naturel déséquilibré, observés dans
le vivarium de l'ironiste Daniel Brooks, sentent bien que le climat n'est pas
à la fête, mais se disent qu'après tout vaut mieux en rire. Lié à des pro-
ductions marquantes comme The Lorca Play, Insomnia, Cul-de-sac et Half
Life, toutes présentées au FTA, Brooks s'adjoint la figure montante qu'est
Chris Abraham pour le nouvel opus de la Necessary Angel Theatre
Company, groupe de création convaincu que le théâtre est un art social et
profondément politique, un diver-
tissement essentiel pour un
monde au bord du gouffre.

Necessary Angel Theatre Company (TORONTO)

THE ECO SHOW

TEXTE>WRITTEN BY

Daniel Brooks
MISE EN SCÈNE>DIRECTED BY

Chris Abraham
Daniel Brooks

CONCEPTEURS>DESIGNED BY

Ben Chaisson
Richard Feren
Julie Fox
Andrea Lundy

DISTRIBUTION>CAST

Richard Clarkin
Joe Cobden
Fiona Highet
Jenny Young

USINE C
23>24>25>26>27>28>29>30>31>1>2>3>4>5>6>7
THÉÂTRE::En anglais>In English::1h30

THÉÂTRE
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>>>CHRYSALIS OF CONNECTION. In
1999, Laurentio, a hunter from the Igloolik
region in Nunavut who is also a storyteller,

actor and Inuit dancer, met the dancer, improviser and performer Geneviève,
who wished to build bridges and stage art forms that unite northern theatrical
practice with her own. Uqquaq, L'Abri (The Shelter) is the tale of a cultural
and personal encounter. While a documentary video is being projected, they
begin to build a tent that will provide them with shelter. Like two caterpillars
spinning a cocoon, Geneviève and Laurentio are themselves strands of
cotton, bits of sealskin and wool, creating their own chrysalis. Their shelter
is the site of their coming together, a place marked by cohabitating codes
and legends. It combines an encounter with modern dance, a story told in
Inuktitut and a drum dance sequence, with moments where she covers a
structure made of ropes with skeins of wool as he prepares a sealskin rope
that serves as the basis of their shelter. An impure, hybrid presentation that
mixes and intertwines cultures, practices and sensibilities, Uqquaq, L'Abri
is an incredible antidote to trepidation and selfishness.

TISSER DES LIENS. En 1999, Laurentio, le chasseur de la région d'Igloolik
au Nunavut, conteur et acteur, qui pratique la danse à tambours des Inuits,
rencontre Geneviève, la danseuse, improvisatrice et performeuse, désireuse
de bâtir des ponts et de montrer sur scène ce qui peut unir les pratiques
artistiques boréales à celles de Montréal. Uqquaq, L'Abri scelle une ren-
contre et en retrace l'histoire. Pendant qu'un documentaire est projeté se tissent
sur scène les fils de la tente qui va les abriter. Comme deux chenilles,
Geneviève et Laurentio filent ensemble un doux cocon et sont eux-mêmes
les brins de coton, de peau de phoque et de laine qui forment leur
chrysalide, lieu de leur réunion, marqué par la cohabitation de codes et de
légendes, par la rencontre de la danse moderne, d'un conte en Inuktitut et
d'une séquence de drum dance, de moments où elle revêt d'écheveaux
de laine une structure de cordes tandis qu'il prépare la corde en peau de
phoque qui servira de base à l'abri. Représentation impure, hybride, mixte,
à la croisée des cultures, des pratiques et des sensibilités, Uqquaq, L'Abri
est un formidable antidote à la frilosité et au repli identitaire. 

CONCEPTEURS ET PERFORMEURS
>CREATED, CONCEIVED AND 
PERFORMED BY

Geneviève Pepin 
Laurentio Q. Arnatsiaq

HuntnDance (MONTRÉAL/IGLOOLIK)

UQQUAQ, L’ABRI

CENTRE DE DESIGN–UQAM
23>24>25>26>27>28>29>30>31>1>2>3>4>5>6>7
PERFORMANCE::35 min

PERFORMANCE

PHOTOS Olivier Samson Arcand
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>>>AN ACTIVIST IN BODY
AND SOUL. Inspired by Susan
Sontag's book Regarding the
Pain of Others, Lia Rodrigues'
Incarnat is a piece presented in
bright vivid red, a work that questions the nature of our relationship
toward the suffering of others. A choreographer and founder of the
Festival Panorama Rio Arte Dança, Lia Rodrigues has made her mark on
the Brazilian stage with her political commitment and her work with the
poor and the disadvantaged. Her company gives performances of her
pieces (a mélange of the plastic arts, dance and performance art) in iso-
lated, remote regions of Brazil. Like the essay that initially inspired the
piece, Incarnat is a plea for involvement and commitment. Given the risk
inherent in our era that frequent exposure to scenes of violence will lead to
an indifference toward all sorts of brutality, Lia Rodrigues – incisive, almost
furious and incredibly invigorating – demolishes our expedient convictions,
bluntly questions our attitudes and positions, and forces us to look at
ourselves and others as human, very human, beings.

MILITANTE CORPS ET ÂME. Inspiré du livre Devant la douleur des
autres de Susan Sontag, Incarnat de Lia Rodrigues est une œuvre d'un
rouge clair et vif qui met en scène des êtres de chair et de sang et qui
interroge la nature des rapports que nous entretenons avec la douleur des
autres. Chorégraphe et fondatrice du Festival Panorama Rio Arte Dança,
Lia Rodrigues se distingue sur la scène brésilienne par son engagement
politique et par une relation aux publics défavorisés, qui a conduit sa
compagnie à présenter ses créations, à la croisée de la danse, des arts
plastiques et de la performance, dans les régions les plus reculées du
Brésil. Tout comme l'essai qui l'a inspiré, Incarnat est un plaidoyer en
faveur de l'engagement. À l'heure où une exposition fréquente aux scènes
de violence risque d'entraîner une désaffection générale à l'égard des
sauvageries de toutes sortes, Lia Rodrigues, incisive, presque excédée,
tonique à souhait, abolit nos certitudes commodes et rassembleuses,
questionne sans ménagement notre regard et notre position, et nous force à
regarder l'humain, trop humain. 

Lia Rodrigues Companhia de danças (RIO DE JANEIRO)

INCARNAT

CHORÉGRAPHIE>CHOREOGRAPHY

Lia Rodrigues

CINQUIÈME SALLE DE LA PLACE DES ARTS
23>24>25>26>27>28>29>30>31>1>2>3>4>5>6>7
DANSE::1h approx.

DANSE
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CRÉATION>CREATED AND CONCEIVED BY

Lia Rodrigues
DANSEURS/COLLABORATEURS POUR 
LA CRÉATION>DANCERS /CO-CREATORS

Micheline Torres
Amália Lima
Jamil Cardoso
Celina Portella
Allyson Amaral
Gustavo Barros
Ana Paula Kamozaki 
Leonardo Nabuco 
Giovana Targino
DRAMATURGIE>DRAMATURG

Silvia Soter
LUMIÈRES>LIGHTING DESIGN

Milton Giglio

COPRODUCTION
Centre national de la Danse à 
Pantin, Festival d'Automne à Paris,
La Ferme du Buisson Scène nationale
de Marne-la-Vallée (Noisiel), La Maison
de la Danse de Lyon, La Maison des
Cultures du Monde (Berlin)

Avec le soutien de>With the support of
Tanzquartier (Vienne), IDEE – programme
Culture 2000 de l'Union Européenne

Partenaires au Brésil >Partners in Brazil
CEASM – Centre des Etudes et des Actions
Solidaires de la Maré – Casa de Cultura da
Maré (Rio de Janeiro)

EN COLLABORATION AVEC
> IN ASSOCIATION WITH
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>>>GHOULISH JESTERS. Short philosoph-
ical tales, stories that are silly and amusing
or that touch the collective imagination,

comical playlets, funny, satirical fables in verse and stirring, moralist
comedies are all part of Famous Puppet Death Scenes. These gems are
taken from the repertoire of puppetry and all deal with death, with death
viewed as either desperate or invigorating. Scenes are presented as dumb
shows or are tied together by narration, with the puppeteers sometimes
hidden and at other times in full view. With a puppet as master of ceremonies,
the miniature puppet theatre gives rise to multiple possibilities and is trans-
formed into the theatre of our fleeting human condition, a touching portrayal
of our poor mortal selves. The work of this Alberta theatre company has
drawn inspiration from the traditions of many cultures, creating an anthol-
ogy of naive and sophisticated pieces that can be poetical or lyrical, of
solemn beauty or unbridled fantasy. All styles are evoked, from Jewish
humour and metaphor to philosophical tales entwined with enigmatic fables.
Never lugubrious or bleak, all the scenes have as their theme death, or
rather life. After all, life is a fatal disease and we're hanging on by a thread!

GUIGNOLS MACABRES. Petits contes philosophiques, drôleries sans
conséquence ou porteuses de tout un imaginaire collectif, saynètes drola-
tiques, fabliaux plaisants et satiriques, toutes les Famous Puppet Death
Scenes rassemblées ici constituent une série de perles tirées du répertoire
de la marionnette et dont le collier est la mort : une mort envisagée de façon
désespérée ou tonique, au gré de scènes muettes ou narrées, faisant
appel à des manipulateurs à vue ou non, et qui, présentées par un maître
de cérémonie lui-même marionnette, font d'un petit castelet aux multiples
possibilités le théâtre de notre condition éphémère, à nous, pauvres mortels.
La compagnie a puisé à même les traditions de tous les pays pour com-
poser un florilège de pièces naïves ou sophistiquées, poétiques ou
lyriques, d'une beauté grave ou d'une fantaisie débridée. Tous les styles
sont convoqués : l'humour juif avec lequel est convoqué le suicide côtoie
une métaphore de l’oppression; le conte philosophique rencontre la fable
énigmatique. Jamais funèbres ou mortuaires, ces pièces parlent pourtant
toutes de la mort… ou peut-être devrait-on dire de la vie puisque, on le
sait, la vie est une maladie mortelle et qu'elle ne tient qu'à un fil!

CRÉÉ PAR>CREATED AND
CONCEIVED BY

The Old Trout Puppet
Workshop & Friends:
Peter Balkwill
Don Brinsmead
Mitchell Craib
Pityu Kenderes
Bobby Hall
Judd Palmer
Stephen Pearce 
ET>AND

Tim Sutherland

The Old Trout Puppet Workshop (CALGARY)

FAMOUS PUPPET DEATH SCENES

MISE EN SCÈNE>DIRECTED BY

Tim Sutherland
DIRECTION TECHNIQUE
>TECHNICAL DIRECTION

Bobby Hall
COSTUMES>COSTUME DESIGN

Jen Gareau
Sarah Malik
LUMIÈRES ET RÉGIE DE PLATEAU 
>LIGHTING DESIGN & PRODUCTION 
STAGE MANAGEMENT

Cimmeron Meyer
CONCEPTION SONORE>SOUND DESIGN

Mike Rinaldi
PRODUCTEUR>PRODUCED BY

Grant Burns

AVEC>WITH

Peter Balkwill
Mitchell Craib
Pityu Kenderes
Judd Palmer

Ce spectacle a bénéficié d'une résidence de
création au PuSH Festival (2006)>This show
was developed as a creative residency with
the PuSH Festival in 2006.

STUDIO HYDRO-QUÉBEC – MONUMENT-NATIONAL
23>24>25>26>27>28>29>30>31>1>2>3>4>5>6>7
THÉÂTRE::En anglais>In English::1h20

THÉÂTRE

PHOTOS Jason Stang



>>>INCREDIBLE PHANTASMAGORIAS. In three striking technological
presentations, the brilliant illusionist Denis Marleau orchestrates a voyage
to the land of absence. The journey takes the audience into a world where
three tiny beings perched on high bring a bizarre story of children to life,
children lost in an undefined place, their dreams shifting from the past to the
present, between existence and its opposite. Then the audience moves,
plunging into vaudeville that is devoid of slamming doors and lovers hiding
in closets, venturing into a Beckett-like variation of the husband-wife-mis-
tress trio that reveals the solitude of individuals by portraying the ridiculous
aspects of life and love as we feel our way forward in total darkness. Then
twelve faces suddenly appear in the darkness. They gaze at nothing,
however, for they are all blind. Abandoned in a dark forest, they await their
guide, who does not show up. Together for the first time in Montreal, these
technological shows leave, each in its own fashion, a lasting memory that
is produced by the actors, who dazzle by their absence. Far from conven-
tional theatre standards in a world that freely mixes performance and
technology, this outstanding work leaves the audience stranded in a land
of ghosts.

FANTASMAGORIES HALLUCINANTES. En trois saisissants spectacles
technologiques, le brillant illusionniste Denis Marleau orchestre un périple
au pays de l'absence. Le voyage s'ouvre sur un monde où trois petits
êtres perchés en hauteur donnent vie à une curieuse histoire d'enfants
perdus en un lieu indéfini, rêvant entre passé et présent, entre l'existence
et son contraire. Puis, déplacement du public pour plonger dans un
vaudeville sans portes ni placards, variante beckettienne du trio mari-
femme-maîtresse laissant percevoir la solitude des êtres à travers les
choses risibles de la vie et de l'amour. Enfin, avancement à tâtons pour
pénétrer dans une obscurité totale d'où surgissent douze visages dont les
regards ne portent sur rien… ils sont tous aveugles. Immobilisés dans une
forêt obscure, ils attendent leur guide qui ne viendra pas... Réunis pour
une première fois à Montréal, ces spectacles technologiques laissent
chacun à leur manière un souvenir impérissable produit par des acteurs
qui rayonnent pourtant par leur absence. Loin des standards du théâtre,
dans un monde mêlant les arts de la scène et la technologie, ce travail
hors du commun nous laisse suspendus au pays des spectres.
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COMÉDIE::25 min
DE>BY Samuel Beckett
AVEC>WITH Céline Bonnier,
Ginette Morin, Paul Savoie
COPRODUCTION

Théâtre français du Centre
national des Arts et Manège,
scène nationale de Maubeuge

LES AVEUGLES::45 min
DE>BY Maurice Maeterlinck
AVEC>WITH Céline Bonnier,
Paul Savoie
COPRODUCTION

Musée d’art contemporain de
Montréal et Festival d’Avignon

ÉQUIPE DE CRÉATION
>ARTISTIC TEAM

Angelo Barsetti 
Yves Labelle
Pierre Laniel
Michel Pétrin
Claude Rodrigue
Nancy Tobin

COPRÉSENTATION

EN COLLABORATION AVEC
> IN ASSOCIATION WITH

THÉÂTRE

UBU (MONTRÉAL)

FANTASMAGORIES 
TECHNOLOGIQUES I, II, III
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CONCEPTION ET RÉALISATION DE 
>CONCEIVED AND DIRECTED BY

Denis Marleau
COLLABORATION ARTISTIQUE
>ARTISTIC COLLABORATION

Stéphanie Jasmin

DORS MON PETIT
ENFANT::15 min
DE>BY Jon Fosse
TRADUCTION DE>TRANSLATED BY

Terje Sinding
AVEC>WITH Céline Bonnier,
Ginette Morin, Paul Savoie
COPRODUCTION

Théâtre français du Centre
national des Arts et Manège,
scène nationale de Maubeuge

ESPACE GO
23>24>25>26>27>28>29>30>31>1>2>3>4>5(English)>6>7
THÉÂTRE::En français, sauf 5 juin>In French, except June 5

PHOTO Maryse Boulanger
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>>>CHORUS FOR NINE VOICES. A fabu-
lous soap opera that flirts with both the saga
of our planet and the ideas of physicist

Stephen Hawking, Lipsynch proposes a series of alternate destinies, of
superimposed lives and voices, in fact nothing less than an inventory of
the world with its absences and its black holes, seen through the ups and
downs of men and women brought together by chance and probability.
Nine stories are linked together, the rules of chronology are abolished and
microfictions bump into each other like marbles in a pinball machine acti-
vated by the conjurer Lepage. After Les Sept Branches de la rivière Ota
and many other monumental works, he takes us by boat, train, jet, subway
and car to the confluence where several rivers meet, to the delta where the
alluvial deposits of grief-stricken memory lie. A dramatic and farcical work, at
the heart of this symphony each story and each character is introduced like
an instrument with its own special music and tonality. Lipsynch is a huge
Meccano set that takes theatre to the summit of its narrative possibilities, a
shimmering, multi-sided Rubik's cube that suggests that something new
might suddenly appear.

CHŒUR À NEUF VOIX. Fabuleux soap-opera, qui flirte autant avec la saga
romanesque qu'avec la pensée du physicien Stephen Hawking, Lipsynch
propose une série de destins croisés, de voix et de vies superposées,
rien de moins qu'un état du monde avec ses absences et ses trous noirs,
cela à travers les aléas d'hommes et de femmes réunis par le hasard et
les probabilités. Neuf histoires s'enchaînent, les règles de la chronologie
sont abolies, et s'entrechoquent ainsi les microfictions, telles des billes de
flipper actionnées par le manipulateur Lepage. Après Les Sept Branches de
la rivière Ota et tant d'autres œuvres monumentales, l'artiste nous mène
en bateau, en train, en avion, en métro et en voiture jusqu'aux confluents
où plusieurs rivières se rejoignent, au delta où se sont déposées les allu-
vions de mémoires endeuillées. Œuvre dramatique et vaudevillesque,
symphonie au cœur de laquelle chaque histoire, chaque personnage et
chaque voix se présente tel un instrument avec sa musique et sa tonalité
propres, Lipsynch est un vaste meccano qui porte le théâtre à l'acmé de
ses possibilités narratives, un chatoyant cube de Rubik qui multiplie les
facettes et toujours laisse éclore de nouvelles éventualités.

MISE EN SCÈNE>DIRECTED BY

Robert Lepage
TEXTE>WRITTEN BY

Frédérike Bédard
Carlos Belda
Rebecca Blankenship
Lise Castonguay
John Cobb
Nuria Garcia
Marie Gignac
Sarah Kemp
Robert Lepage
Rick Miller
Hans Piesbergen

Ex Machina (QUÉBEC) / Théâtre Sans Frontières (NEWCASTLE)

LIPSYNCH

SCÉNOGRAPHIE>SET DESIGN

Jean Hazel 
LUMIÈRES>LIGHTING DESIGN

Etienne Boucher
CONCEPTION SONORE>SOUND DESIGN

Jean-Sébastien Côté
COSTUMES>COSTUME DESIGN

Yasmina Giguère
ACCESSOIRES>PROPERTIES

Virginie Leclerc
RÉALISATION DES IMAGES
>IMAGES PRODUCED BY

Jacques Collin
ASSISTANCE À LA MISE EN SCÈNE
>ASSISTANT DIRECTOR

Félix Dagenais

DISTRIBUTION>CAST

Frédérike Bédard
Carlos Belda
Rebecca Blankenship
Lise Castonguay
John Cobb
Nuria Garcia
Sarah Kemp
Rick Miller
Hans Piesbergen

COPRODUCTION
Cabildo Insular de Tenerife 
Festival TransAmériques SALLE PIERRE-MERCURE – CENTRE PIERRE-PÉLADEAU

23>24>25>26>27>28>29>30>31>1>2>3>4>5>6>7
THÉÂTRE::En anglais, français, allemand et espagnol, surtitres français
>In English, French, German and Spanish with French surtitles
::5h20 incluant 2 entractes>including 2 intermissions

THÉÂTRE

PHOTOS Érick Labbé
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>>>HUMAN TIDE. Dance that absolutely asserts itself as dance. Dance
that is unadorned and rigorous. Dance that is an allegorical ocean, powerful
and unfathomable, with violent, tempestuous movements and tremendous
silences. Daniel Léveillé's latest work Crépuscule des océans (Twilight of
the Oceans) invites the audience to follow the ebb and flow of a human
tide, exploring its depths and our dark side. Staunchly opposed to divisions
and barriers, Léveillé flees at the approach of an ensnaring net or any
effort to reduce his work to a single desire. “I dream of a performance that
is fluid and not fixed, not frozen dead in a definitive form.” After Amour,
acide et noix (2001) and La Pudeur des icebergs (2004), is he pursuing a
triptych? Then again, why be burdened with categories and classifications?
With his disregard for convention and his rigorous approach, he creates
dance that escapes all attempts to define and classify. “I never know what
I'm working on. I do everything I can to not know what I'm doing, responding
instead to instinct and the subconscious. My ideal is to have me, the creative
artist, fade into the background and disappear.” Such effacing nonetheless
leaves an indelible trace in the consciousness of audiences carried away
by the dynamic dance he creates. 

MARÉE HUMAINE. De la danse qui s'affirme positivement comme telle.
De la danse dépouillée et rigoureuse. De la danse qui se fait allégorie de
l'océan, puissant et abyssal, de ses mouvements violents et tempétueux,
de ses silences étourdissants. Crépuscule des océans, la plus récente
création de Daniel Léveillé, propose de suivre les flux et reflux d'une
marée humaine qui, en ses profondeurs, contient la part obscure de
nous-mêmes. Farouche à tout cloisonnement, Léveillé s'enfuit dès qu'on
l'approche muni d'un filet ou de la volonté de le réduire à un seul désir : 
« Je rêve d'un spectacle qui ne soit pas fixé, qui ne soit pas tué dans une
forme définitive. » Après Amour, acide et noix (2001) et La Pudeur des
icebergs (2004), poursuit-il un triptyque? Pourquoi s'encombrer ainsi de
classifications? Il poursuit, dans l'insoumission et la rigueur, une œuvre qui
échappe à toute volonté de baliser un parcours. « Je ne sais jamais sur
quoi je travaille. Je fais tout pour ne pas savoir ce que je fais, pour obéir
plutôt à l'instinct et à l'inconscient. Mon idéal est de m'effacer comme
créateur. » Effacement qui pourtant laisse des traces indélébiles dans la
conscience de ceux qui se laissent emporter par le mouvement qu'il crée. 

CHORÉGRAPHIE
>CHOREOGRAPHY

Daniel Léveillé

INTERPRÈTES>PERFORMERS

Frédéric Boivin
Mathieu Campeau
Katie Ewald
Justin Gionet
Stéphane Gladyszewski
Ivana Millicevic
Emmanuel Proulx
RÉPÉTITRICE>DANCE COACH

Marie-Andrée Gougeon
LUMIÈRES>LIGHTING DESIGN

Jean Jauvin
MUSIQUE>MUSIC

Jean-Sébastien Durocher

COPRODUCTION
ImPulsTanz Vienna International
Dance Festival
Szene Salzburg International
Performing Arts
Festival TransAmériques
Agora de la danse (Montréal)
Danspace Project (New York)

EN COLLABORATION AVEC
>IN ASSOCIATION WITH

ACCUEIL EN RÉSIDENCE>RESIDENCIES
Département de danse de l'UQAM 
Maison de la culture Frontenac 
Centre de création O Vertigo
Agora de la danse
Szene Salzburg

AGORA DE LA DANSE
23>24>25>26>27>28>29>30>31>1>2>3>4>5>6>7
DANSE::1h approx.

Daniel Léveillé Danse (MONTRÉAL)

CRÉPUSCULE 
DES OCÉANS

DANSE CRÉATION
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>>>DANCE AND DISOBEDIENCE. Four
evenings. Four different dance perfor-
mances that can be viewed singly or as a

whole.  A dance to all four points of the compass where movements are
echoed and repeated. The four winds blow through this four-star work with
four eyes taking a bold, hard gaze at clichés about women. The Vancouver
dancer and performer Antonija Livingstone, who has danced for Benoît
Lachambre and Meg Stuart, among others, has teamed up with the New
York choreographer and performer Heather Kravas for a cynical waltz in
quadruple time that is hair-raising, provocative, unsettling and playful. It
marries dance with a brass band and a chamber orchestra, has a couple
embrace both onstage and in the audience and puts a stepladder together
with a man who rains small bits of paper down onto the stage. As aboli-
tionists, the two artists are situationists who use dance to attack the pre-
vailing ideology, replacing it with poetry, celebration and play. They
demonstrate how traditional models are perpetuated in a performance
where institutions and individuals play their assigned roles. And what a
thrill to smash that structure to pieces, in four-four time!

DANSE ET DÉSOBÉISSANCE. Quatre soirées. Quatre spectacles.
Quatre performances chorégraphiques différentes, que l'on peut voir toutes
ou séparément. Les quatre points cardinaux d'une planète danse entre
lesquels les mouvements se répètent en écho. Une œuvre qui fait les
quatre cents coups et n'y va pas par quatre chemins pour regarder entre
quatre yeux les clichés encore associés au féminin. La danseuse et per-
formeuse Antonija Livingstone, interprète entre autres de Benoît
Lachambre et de Meg Stuart, s'acoquine avec la chorégraphe et performeuse
new-yorkaise Heather Kravas pour une valse cynique à quatre temps tantôt
ébouriffante, provocatrice, désarçonnante et ludique, qui unit la danse à
une fanfare et à un orchestre de chambre, à un couple qui s'enlace sur la
scène et dans la salle, à un escabeau et à un homme qui fait pleuvoir des
flocons de papier. En abolitionnistes, les deux créatrices se font situation-
nistes et attaquent l'idéologie régnante pour y substituer les valeurs de la
poésie, de la fête et du jeu. Elles redisent que les modèles traditionnels
se perpétuent en un spectacle auquel participent toutes les institutions et
les rôles sociaux. Un spectacle qu'elles se font une joie de mettre en pièce.

Quatre fois plutôt qu'une!

2 juin >June 2
Part I: Even Steven 
45 minutes

3 juin >June 3
Part II : The time before
45 minutes

4 juin >June 4
Part III : The end is dear
65 minutes

5 juin>June 5
Part IV : Mary's dance
45 minutes

Avec le soutien de>With the support of
Daniel Léveillé Danse

Développé en résidence au
>Created in residency at
Le "laboratoire socio-artistique" Les Bains :
connective de Bruxelles, Centre 
chorégraphique national de Franche-Comté
à Belfort (France), Danse Theatre Workshop
(New York), le Quartz-scène national de
Brest.

EN COLLABORATION AVEC
>IN ASSOCIATION WITH THÉÂTRE LA CHAPELLE

23>24>25>26>27>28>29>30>31>1>2>3>4>5>6>7
DANSE::45 min & 65 min

Antonija Livingstone (MONTRÉAL) / Heather Kravas (NEW YORK)

XXXXXXXX...
A SITUATION FOR DANCING

CONCEPTION ET INTERPRÉTATION
>CREATED AND PERFORMED BY

Antonija Livingstone
Heather Kravas

AVEC LA CONTRIBUTION DE
PLUSIEURS INVITÉS SPÉCIAUX
>WITH THE CONTRIBUTIONS OF
MANY SPECIAL GUESTS

DANSE

PHOTOS Jason Starkie
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>>>A NEW EVE. Theatre of the
subconscious revealed, theatre
that draws its inspiration from
the founding myths of Western culture and theatre where science, sound
composition and visual arts are inextricably linked, the theatre of the
Socìetas Raffaello Sanzio assails those who dare stare it in the face, stirring
up passions and provoking either discomfort or total adherence. After
Orestea and Genesi, presented at the FTA in 1997 and 2002 respectively,
after having explored new incarnations of tragedy on several stages all
over the world, Romeo Castellucci, a major artist of our time, is back with
Hey Girl!, an astounding piece in which “someone wakes up, gets out of
bed and gets ready to go out”. From a viscous chrysalis emerges a future
Eve. She evokes those “queens who lost their heads for the people”,
plays a Juliette with no Romeo, sprinkles a sword with Chanel No. 5,
drapes herself in a shroud bearing the mark of the cross, and meets her
black double. All these evocative images are projected onto the stage of
a female-focused theatre where anonymous males arrive in a pack and
engage in a street fight. A work that celebrates the end of an era for
women and the beginning of a new age, a piece where the text is scraped
down to the bone, an echo chamber of boundless resonance, Hey Girl!
provokes the surprise of a falling meteor.

ÈVE NOUVELLE. Théâtre de l'inconscient dévoilé, qui puise à même les
mythes fondateurs de l'Occident, théâtre où science, composition sonore et
arts visuels sont inextricablement liés, le théâtre de la Socìetas Raffaello
Sanzio met à vif tous ceux qui osent le regarder en face, soulève les pas-
sions, provoque malaise ou adhésion totale. Après Orestea et Genesi,
présentés au FTA en 1997 et 2002, après avoir exploré les nouvelles incar-
nations du tragique sur toutes les scènes du monde, Romeo Castellucci,
l'un des plus grands créateurs de notre temps, est de retour avec Hey Girl!,
une œuvre stupéfiante dans laquelle « quelqu'un se réveille, se lève, se
prépare à sortir ». D'une chrysalide visqueuse, une Ève future émerge. Elle
évoque les « reines qui ont donné leur tête au peuple », joue une Juliette
sans Roméo, asperge un glaive de Chanel no 5, se drape d'un linceul
marqué d'une croix et rencontre son double noir : autant d'images évocatrices
projetées sur la scène d'un théâtre du féminin, où des mâles anonymes
débarquent en meute pour se livrer à une bastonnade. Œuvre qui célèbre la
fin d'une époque pour la femme et le commencement d'un temps nouveau,
œuvre où le texte est gratté jusqu'à l'os, chambre d'échos aux résonances
infinies, Hey Girl! provoque la
surprise d'une chute de météore.

Socìetas Raffaello Sanzio (CESENA)

HEY GIRL!

DE>BY

Romeo Castellucci

MUSIQUE ORIGINALE>ORIGINAL MUSIC

Scott Gibbons
STATIQUE ET DYNAMIQUE
>STATICS AND DYNAMICS

Stephan Duve
TECHNICIEN EN ÉCLAIRAGES
>LIGHTING TECHNICIAN

Giacomo Gorini 
RÉALISATION SCULPTURES DE SCÈNE
>SCULPTURES

Plastikart 
Istvan Zimmermann

DISTRIBUTION>CAST

Silvia Costa
Sonia Beltran Napoles

COPRODUCTION
Odéon Théâtre de l'Europe avec
Festival d'Automne/Paris
steirischer herbst/Graz
Le-Maillon Théâtre/Strasbourg 
de Singel /Antwerpen
Productiehuis Rotterdam
(Rotterdamse Schouwburg)
Cankarjev dom Ljubljana
Trafò House of Contemporary
Arts/Budapest

Avec l’appui de>With the support of
L’Institut Culturel Italien de Montréal

EN COLLABORATION AVEC
>IN ASSOCIATION WITH
Le Carrefour international 
de théâtre de Québec

USINE C
23>24>25>26>27>28>29>30>31>1>2>3>4>5>6>7
THÉÂTRE::En français>In French::1h10

THÉÂTRE

PHOTO Francesco Raffaelli PHOTO Francesco Raffaelli

PHOTO Steirischer Herbst-Manninger
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1 CŒUR DES SCIENCES UQAM 145, ave du Président-Kennedy Place des Arts, sortie UQAM
Rendez-vous des festivaliers (voir p. 45)

2 AGORA DE LA DANSE 840, rue Cherrier Sherbrooke

3 CENTRE DE DESIGN DE L’UQAM 1440, rue Saguinet Berri

4 CENTRE PIERRE-PÉLADEAU 300, boul. de Maisonneuve Est Berri
Salle Pierre-Mercure

5 ESPACE GO 4890, boul. Saint-Laurent Laurier

6 ESPACE LIBRE 1945, rue Fullum Frontenac

7 LIBRAIRIE GALLIMARD 3700, boul. Saint-Laurent Saint-Laurent

8 MONUMENT-NATIONAL 1182, boul. Saint-Laurent Saint-Laurent
Salle Ludger-Duvernay
Studio Hydro-Québec

9 PLACE DES ARTS 175, rue Sainte-Catherine Ouest Place des Arts
Billetterie
Salle de presse
Esplanade
Cinquième Salle
Studio-théâtre
Théâtre Maisonneuve

10 SALLE D.B. CLARKE 1455, boul. de Maisonneuve Ouest Guy
UNIVERSITÉ CONCORDIA

11 THÉÂTRE D’AUJOURD’HUI 3900, rue Saint-Denis Sherbrooke

12 THÉÂTRE LA CHAPELLE 3700, rue Saint-Dominique Saint-Laurent

13 USINE C 1345, rue Lalonde Beaudry

Index des lieux>>>Festival venues




