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3 Printemps pour 30 ans ! 
 

Le Sacre du printemps de Stravinsky,  
L’Éveil du printemps de Wedekind,  

Au Printemps 2018. 
 
 

 

En réunissant L'Eveil du printemps de Wedekind et Le Sacre du printemps de Stravinsky, le 
théâtre et la musique se répondent et se complètent, ouvrant et partageant l'espace de 
création en symbiose entre les jeunes, les enseignants et les artistes de l'Infini. Dans ces deux 
œuvres fondamentales et subversives, les pulsions brutales et imprévisibles du désir de 
l'adolescent, renversent le « convenu social du paraître », célébrant l'être et la force de la 
nature à l'endroit brûlant de l'identité.  
  

 
         © image tirée du film MUSTANG de Deniz Gamze Ergüven 
 
 
 
« Je serais étonné si je vois le jour où on prendra enfin cette œuvre comme je l’ai écrite voici 
vingt ans, pour une peinture ensoleillée de la vie, dans laquelle j’ai cherché à fournir à chaque 
scène séparée autant d’humour insouciant qu’on en pouvait faire d’une façon ou d’une 
autre »(*) 

Frank Wedekind, 1911 

 
(*)Traduction François Regnault Extrait de Ce que j’en pensais(notes de Wedekind sur ses propres œuvres, 
1911), paru dans À propos de L’Éveil du printemps, op. cit., p. 23-24 
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1. Le Sacre du printemps de I. Stravinsky et L’Eveil du printemps de 
F. Wedekind 

1.1. La Fable de L’Eveil du printemps de Frank Wedekind 
 
Nous proposons une version toute rafraîchie de l'original, mais néanmoins respectueuse de 
son essence la plus intime. Révélateur de la modernité de l'œuvre, notre projet vise aussi à la 
« laisser » parler en lui offrant des outils contemporains de mise en jeu et en représentation. 
L'adaptation démonte et remonte la pièce au service d'un nouveau rythme : celui de la 
mémoire.   

Melchior, le personnage central, revient, à 35 ans, sur le chemin de son adolescence pour 
exhumer les douloureux vestiges de ses amitiés et amours perdues.   

Dans le « cimetière » de sa jeunesse, il rejoue son passé et les questions de sa raison d'être. Y 
repose le cadavre ricanant de son ami Moritz : suicidé par désespoir de ne pas avoir trouvé de 
place dans notre monde, divorcé d'avec son propre corps et devenu étranger à son être. Le 
fantôme de son amoureuse Wendla morte exsangue d'avoir été avortée de l'enfant qu'il lui 
avait fait. L'errance de « l'homme masqué », l'inspiration qui lui a tendu la main vers le souffle 
de la vie.   

Et puis dans ce « grenier » affectifs sont abandonnés des objets comme le traité sur le coït, qui 
lui a valu d'être renvoyé de son lycée, le thé réconfortant de sa maman, la paille qui a servi de 
couche à sa première expérience sexuelle, un panier de mures, une fine branche, un roman : 
Faust, son cartable … 

Son passé lui revient comme dans un kaléidoscope, décousu, morcelé mais cimenté par sa 
création présente aux élans d'éternités. Le film qu'il a réalisé pour répondre au souvenir de sa 
tendresse déçue, explose de toutes ses couleurs, faisant honneur à la jeunesse présente en 
l'exposant éclairée, en plein droit d'exister.  

Une pulsion de vie éclaboussante de vérité riposte au langage mortifère et menteur d'une 
éducation insensée, étouffante fondée sur des principes dangereusement formalistes,  
inventés par une société non plus brillante. 

La création apparait alors comme une issue possible: un adjuvant fidèle qui permet de parer 
aux coups d'un opposant invisible mais obstiné resurgissant sans cesse avec une volonté 
cruelle de tuer, là, exactement au cœur même la vie. 

 

L’enfant aveugle (*) 
Ô les jours de mon enfance,   Un jour j’ai pourtant songé, Dois-je mépriser le monde,  
dans le passé pour toujours,   gambergé dedans ma tête,  ce jardin pour moi de Dieu,  
l’âme était en cécité,    et dans le fond de mon âme,  il laisse les bons languir  
l’oeil était plein de clarté :   une marée s’est levée.   et les méchants le louer.  
mes regards pouvaient flotter   Alors j’abaissai les yeux  Joie, plaisir, paix en allés –  
librement vers les visages ;   au fond de mes profondeurs,  bonheur de l’enfant qui fut !  
croire était pour moi comprendre,  plus jamais ne les levai   C’est mon âme qui a vu, 
je ne savais pas penser.   vers l’éclat d’or du soleil. mes yeux en sont aveuglés ! 

 
(*)Frank Wedekind, Traduction François Regnault Cité dans À propos de L’Éveil du printemps, op.cit., p. 56 
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1.1.1. note biographique 
 

Benjamin Franklin Wedekind, dramaturge et poète allemand, est 
né à Hanovre le 24 juillet 1864 et mort à Munich le 9 mars 1918. 

Son père, Friedrich Wilhelm Wedekind est médecin-gynécologue 
et est apparenté à une ancienne famille comtale (les Wedekind zur 
Horst), Il émigre à San Francisco après la révolution de mars 1848 
et épouse Emilie Kammerer, la fille de l'industriel Jakob Friedrich 
Kammerer. Le couple aura six enfants, dont Frank. 

En 1872, la grande famille s’établit au château de Lenzbourg en 
Suisse. En 1884, Frank commence par étudier la littérature 
allemande et française, mais est contraint par son père à faire son 
droit à l'université Louis-et-Maximilien de Munich. Le conflit éclate 
et Frank quitte l'université pour un poste de rédacteur publicitaire 

chez Maggi. Il finit tout de même par rentrer dans le rang et, en 1888, il se réinscrit en droit 
l'université de Zurich : son père meurt en octobre la même année, lui laissant un patrimoine 
important, assurant son indépendance financière. Frank se consacre dès lors uniquement à 
l'écriture. 

En 1891, il publie L'Éveil du printemps. Il part ensuite vivre à Paris où il se lie d'amitié avec 
Albert Langen et fréquente le milieu de la nuit, assistant aux spectacles joués au Grand-Guignol 
et à des pantomimes, dont Lulu, tirée d'un « roman clownesque » de Félicien Champsaur et 
qui lui inspirera La Boîte de Pandore dont une première version est établie dès 1892. 

 

À partir de 1896, il vit une histoire d'amour avec Frida Uhl, la femme d'August Strindberg, avec 
qui il aura un fils. Le couple s'installe à Munich. 

L'année suivante, il trouve un emploi dans le journal satirique munichois Simplicissimus. En 
1899, Wedekind se voit condamné à sept mois de prison ferme pour « crime de lèse-majesté 
», ayant écrit et fait publier des poèmes satiriques visant le Kaiser : c’est durant son 
incarcération qu’il rédige une nouvelle version de sa pièce Mine-Haha. 

En 1906, il épouse la comédienne Tilly Newes avec qui il aura également deux filles. La même 
année, Max Reinhardt monte sa pièce, L’Éveil du printemps, à Berlin. 

Ses provocations lui causent d'incessants problèmes de censure et rendent inquiets les 
directeurs de théâtre. C’est ainsi qu’il revient vers le cabaret de ses débuts, lieu plus permissif 
et moins onéreux. Là, il s'attire la sympathie des artistes, souvent irrévérencieux comme lui, 
tandis que les procès assurent sa notoriété lui permettant de continuer à se consacrer au 
théâtre. 

Frank Wedekind a fait figure de provocateur, toujours prêt à violer les conventions esthétiques 
et morales de l'ère wilhelminienne. 
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1.1.2. Epoque et contexte 
 

Un peu après la naissance de Wedekind, le Kaiserreich, ou Empire allemand est proclamé en 
1871. C'est la période du Kulturkampf, conflit religieux et politique qui opposa l'État 
bismarckien à l'Église catholique. Le Kulturkampf a pour objectif de réduire des particularismes 
pour renforcer l'unité de l'Empire allemand. Elle vise donc en premier lieu l’Église catholique 
et sa prétention à contester la sphère d’intervention de l’État. En deuxième lieu, elle touche 
les minorités vivant aux marges de l’Empire qui devront subir une politique d’assimilation 
culturelle agressive. En 1876, l’allemand devient seule langue administrative dans les régions 
orientales. Il devient obligatoire à l’école primaire.   
 
Dès le règne de Guillaume Ier (1871), empereur de l’Empire allemand, débute l’ère 
wilhelmienne. L'ensemble de l'art, de la culture et des institutions, dans cette période de 
l'Histoire de l'Allemagne correspondant au Deuxième Reich, sous les règnes de Guillaume Ier, 
Frédéric III et enfin Guillaume II, le dernier Empereur. Elle débute avec le « Gründerzeit », le 
temps des fondateurs, et s'achève avec une phase de personnification autocrate du pouvoir 
par Guillaume II, le « wilhelminisme », qui aboutira à terme à la Première Guerre mondiale et 
la fin de l'Empire après la défaite militaire allemande face aux forces alliées. 

 
SOURCES: WIKIPEDIA, Frank Wedekind. Site Web sur INTERNET. 
https://fr.wikipedia.org/wiki/Frank_Wedekind#R%C3%A9percussions_de_son_%C5%93uvre. et UNIVERSALIS, 
Frank Wedekind. Site Web sur INTERNET. https://www.universalis.fr/encyclopedie/frank-wedekind/ 
 

1.1.3. L’Eveil du printemps 
 

Une fable initiatique à la portée universelle, écrite par un jeune homme de 26 ans, explore les 
angoisses et les troubles de l'identité pouvant survenir au passage de l’adolescence à l’âge 
adulte. La « tragédie enfantine » longtemps interdite par la censure jusqu’à sa création en 
1906 par Max Reinhardt, très souvent montée ces dernières saisons en Belgique mais aussi 
dans toute l'Europe, se présente comme une structure en mosaïque annonçant la naissance 
du «  drame moderne  » tel que le décrit le théoricien Jean Pierre Sarrazac(*). Les dialogues 
surgissent en partie de l'inconscient des personnages, inattendus, troublants, violents. Les 
intuitions du poète de génie annoncent un théâtre d'aujourd'hui dans toute sa fantaisie 
dramatique et ses contenus les plus sensibles. 
 
Poétique, drôle mais poignante, la pièce éminemment avant-gardiste pour son époque, s'avère 
symboliste par endroits et expressionniste par d'autres. Les scènes se succèdent par un effet 
de collage qui reconstitue la fable par fragments. Le sens porté par l'œuvre s'en dégage autant 
par les contenus que par les ruptures et effets de style. Wedekind opte par exemple pour des 
moments poétiques qui valorisent, pour le personnage de Wendla, la perception insouciante 
de la sensualité « éveillée » par la découverte de la sexualité. Il n'hésite cependant pas à 
recourir à un expressionnisme clownesque pour faire parler les professeurs dans la scène 
grotesque du conseil de discipline, rendant leurs discours caducs par les marques absurdes de 
leur autorité. Il a recours aux effets critiques du théâtre idéologiquement engagé par le duo 
intransigeant entre les parents de Melchior qui se conclut par sa condamnation sans scrupule 
« à la maison de correction ».  Il clôture l'œuvre par une flamboyante scène symboliste qui fait 
parler la mort au sein d'un corps détaché de sa tête.  
 

https://fr.wikipedia.org/wiki/Frank_Wedekind#R%C3%A9percussions_de_son_%C5%93uvre
https://www.universalis.fr/encyclopedie/frank-wedekind/
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L'Eveil du printemps dénonce ouvertement l'incapacité de l'éducation à accueillir la découverte 
du désir. La pièce critique les méthodes pédagogiques visant à produire des mécanismes 
d'apprentissage niant l'individu, sa personnalité et ses aspirations selon des méthodes 
sclérosées et asphyxiantes. Elle révèle la face cachée d'une société hypocrite incapable de 
générosité envers ses propres enfants. Elle peint des humains qui manquent de mots et de 
couleurs pour simplement se dire, s'affirmer et jouir ; elle fait la démonstration de la 
soumission la plus abjecte sous toutes ses formes, laissant, par le même effort, apparaître une 
dictature du comportement, un formalisme catégorique, l'effacement violent des 
singularités... 
 
(*) SARRAZAC Jean-Pierre, Poétique du drame moderne. Edition Le Seuil. 
 

1.2. Igor Stravinsky 
1.2.1. note biographique 

 

Compositeur, chef d'orchestre et pianiste russe (naturalisé français en 
1934, puis américain en 1945), Igor Fiodorovitch Stravinsky est 
considéré comme l'un des compositeurs les plus influents du siècle 
dernier. Né de l’union d’un chanteur et d’une pianiste le 17 juin 1882 à 
Oranienbaum en Russie, Stravinsky grandit à Saint-Pétersbourg dans un 
univers familial froid et sévère.  

Malgré le fait que son père soit un chanteur renommé, celui-ci ne 
transmet pas son art à son fils et le jeune Stravinsky n'a que très peu de 
contacts avec la musique classique dans sa jeunesse. Il commence et 
étudie le piano à 9 ans, sans grand succès, préférant improviser que de 

suivre les règles. Mais son père, qui ne croyait pas à ses premières tentatives de composition, 
l’inscrit de force à la faculté de droit à Saint-Pétersbourg en 1901. Le jeune homme décide 
alors de prendre des leçons d’harmonie et de contrepoint.   

L’année suivante, à la mort de son père, il abandonne peu à peu ses études pour se consacrer 
entièrement et définitivement à la musique. Sa rencontre avec Nicolaï Rimski-Korsakov en 
1902 est décisive. Ce dernier devient son professeur de musique et lui enseigne les 
fondamentaux de l’orchestration et des formes classiques jusqu’à sa mort en 1908. En 1906, 
Stravinsky se marie avec sa cousine Katerina Nossenko. De ce mariage naitront quatre enfants. 
En 1908, il compose Feu d’artifice pour Rimski-Korsakov, mais son grand maître décède 
quelque peu avant la représentation. La création du Feu d'artifice, le 6 février 1909, est 
décisive pour la carrière du compositeur russe, car Serge de Diaghilev, futur patron des ballets 
russes est présent dans la salle le soir de la représentation : cette rencontre marquera le début 
d’une longue collaboration entre ces deux personnages.  

Au moment où Diaghilev découvre Stravinsky, ce dernier est déjà très populaire à Paris avec 
ses concerts de musique russe et ses opéras. Diaghilev lui commande le ballet L'Oiseau de feu  
et le crée à Paris en 1910, ce qui le rendra célèbre dans toute l’Europe. Suivent ensuite 
Petrouchka en 1911, qui rompt définitivement avec la tradition post-romantique héritée de 
Rimski-Korsakov et surtout Le Sacre du printemps, présenté en mai 1913 au Théâtre des 
Champs-Elysées, à Paris. Cette composition, sur une chorégraphie de Vaslav Nijinski et sous la 
direction de Pierre Montreux, reste une des plus scandaleuses créations de l'histoire de la 
musique. Cette œuvre païenne, de par son caractère primitif et ses rythmes brutaux, inspirée 
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par de vieilles chansons folkloriques, crée un scandale mémorable dans la salle. Le « 
primitivisme » musical est né.  

Les années qui suivent voient la Première Guerre mondiale éclater. Les Ballets russes sont dès 
lors interrompus et Stravinsky aborde des formations plus restreintes. Durant cette période, 
il s’exile en Suisse. Dépourvu d’argent, il imagine avec l’écrivain suisse Ramuz en 1918, un 
spectacle de poche ambulant : L’Histoire du soldat. C’est ce que l’on peut considérer comme 
point de départ de sa période dite « néoclassique » ; période au cours de laquelle il revient à 
des formes plus anciennes et emprunte à des compositeurs du passé comme Bach ou 
Tchaïkovski... son style reste néanmoins immédiatement reconnaissable. Il emprunte bien à 
d’autres compositeurs, mais il crée totalement ne copiant en rien ce qui est déjà connu. 

Stravinski devient alors un compositeur très prisé. En 1935, il se rend aux Etats-Unis en 
tournée et finira même par être naturalisé américain. Son succès ne fait que grandir et il reçoit 
quelques commandes dont le ballet Jeu de Cartes. Il se marie avec Vera de Bosset (sa femme 
ayant succombée à la tuberculose des années auparavant). En 1945, il écrit The Rake’s 
Progress, un opéra qui rencontre un immense succès. Présenté pour la première fois à Venise, 
le public italien est totalement conquis. 

Vers 1950, Stravinsky connait alors sa troisième et dernière période : celle du sérialisme. Son 
style devient plus austère et sa quête de spiritualité de plus en plus importante. Face à de 
nouveaux concurrents comme Anton Webern ou Edgar Varèse, il ne peut plus se cantonner 
au néoclassicisme. Il adopte alors un sérialisme très personnel avec en exemples le Canticum 
Sacrum ou encore les ultimes Requiem Canticles. 

En 1962, il retourne dans son pays natal. Il y est accueilli triomphalement mais sa santé 
décline. Stravinski décède à New York le 6 avril 1971 d’un œdème pulmonaire. Il est enterré à 
Venise en Avril 1971 au côté de Diaghilev, celui qui l’a rendu si célèbre. Séparé de sa terre 
natale à cause de la Première Guerre mondiale, il ressentira pour elle une profonde nostalgie 
qui transparaît dans ses œuvres. Rares sont les compositeurs aussi célèbres de leur vivant. 

Son œuvre, étendue sur près de 70 ans se caractérise par sa grande diversité de styles même 
si Stravinsky reste lui-même durant toutes les périodes de sa vie. Audacieux, créatif, 
provocateur, irrespectueux des codes du monde musical, Stravinsky a certainement contribué 
à faire évoluer celui-ci et à influencer la musique du XXe siècle. 

 

1.2.2. Époque et contexte 
                                                                                            

Le début du XXe siècle en Russie est une période de forte industrialisation. En voulant accroitre 
son influence en Chine et en Corée, elle se heurte aux intérêts japonais. S’ensuit alors une 
guerre avec le Japon qui se termine par une défaite en 1905 à Tsushima. Cette défaite 
déclenche le premier soulèvement de la population russe contre son régime. Suite au 
massacre du « Dimanche rouge » le 22 janvier 1905, alors que la foule était venue implorer la 
sollicitude impériale, le tsar perd son aura et se voit désacralisé. Cet évènement marque le 
début de la révolution russe de 1905. 
 
La présentation du Sacre du printemps en 1913 s’inscrit dans cette période d’avant-guerre et 
de pré-révolution. 
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En 1914 débute la Première Guerre mondiale pour la Russie. Début 1917 éclatent des 
mouvements sociaux, suscités par le poids de la guerre sur l'économie, l'instabilité des 
dirigeants et la défiance vis-à-vis du tsar, hostile à toute réforme. Le tsar Nicolas II abdique ; 
ainsi éclate la Révolution de février 1917 et la Russie devient une république. 
 
SOURCES : SYMPHOZIK, Igor Stravinsky. Site Web sur INTERNET. 
http://www.symphozik.info/igor+stravinski,139.html, WIKIPEDIA, Igor Stravinsky. Site Web sur INTERNET. 
https://fr.wikipedia.org/wiki/Igor_Stravinsky et IRCAM, Igor Stravinsky. Sute Web sur INTERNET. 
http://brahms.ircam.fr/igor-stravinsky  

 

1.2.3. Le Sacre du Printemps 
 
Igor Stravinsky n'a que 29 ans quand il compose Le Sacre du printemps. Il est déjà célèbre grâce 
aux deux ballets russes : Petrouchka (1911) et L’Oiseau de feu (1913). Le Sacre du 
printemps apparaît comme un coup de maître, où le dynamisme et la précision éblouissent 
toute une génération de musiciens. Dans ses Notes sans musique, Darius Milhaud écrit que 
c’est « la secousse produite par l’apparition du Sacre du printemps » qui ouvre la voie à Satie. 
 

Le Sacre du printemps rompt avec le passé par son abandon du lyrisme et explore un certain 
archaïsme. Paradoxalement, cela  permet au compositeur d’initier un monde musical nouveau, 
sauvage et cruel, mais toutefois très savamment construit !  L’œuvre s'ouvre sur un solo de 
basson, dans son registre le plus aigu, au son tendu. Ce solo est répété de nombreuses fois 
ajoutant à chaque répétition une voix supplémentaire. Une structure radicale, volontaire, 
innovante, on peut presque dire qu'avec Le Sacre du printemps commence une nouvelle ère, 
celle du spectacle ! Jusque-là, les artistes créent des œuvres personnelles, n’appartenant qu’à 
une seule discipline. Mais au tournant du siècle, les artistes commencent à se rassembler 
autour de projets au sein d’un théâtre, ou d’une compagnie pour créer des œuvres à plusieurs 
mains. 
 

Ainsi, Diaghilev, Aristocrate russe, dandy, amateur d’art et amant de Nijinski, premier 
chorégraphe du Sacre du printemps, décide de fédérer autour de lui des peintres, danseurs, 
compositeurs, poètes. Sa règle d’or : accorder une importance égale à la chorégraphie, au 
décor, à la partition et à l’exécution, pour créer un spectacle total. 
 

Le Sacre du printemps, c’était donc dès sa création, aussi des décors et des costumes, une 
œuvre d’art à part entière. Ce qui unit toutes ces disciplines, c’est un certain « folklore » et 
traditions, une importance donnée au rythme, véritable héros du spectacle.  
 

Complètement déconstruit dans la partition comme dans la chorégraphie, le rythme est 
révolutionné. La danse multiplie les mouvements saccadés, renonce à la disposition 
symétrique des danseurs et aux figures codifiées pour faire apparaître des « corps », tantôt 
des pantins désarticulés, tantôt des créatures primitives d’apparence presque bestiale (selon 
les critiques). Quant à la partition qui multiplie les nouveaux rythmes, à un, deux, trois et cinq 
temps, Boulez en fit l'analyse, y lisant un détournement en forme d’hommage (parfois 
grinçant) à la musique folklorique slave.  
 

Les contenus et la forme inhabituels pour la musique occidentale et encore plus pour la 
musique de ballet créent sans raconter d'histoire : appels, cris, troubles et subversions que 
nous avons voulu rapprocher de la pièce de Wedekind. 

http://www.symphozik.info/igor+stravinski,139.html
https://fr.wikipedia.org/wiki/Igor_Stravinsky
http://brahms.ircam.fr/igor-stravinsky
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2. Note d’intention de Dominique Serron, metteur en scène et 
directrice de la Compagnie Infini Théâtre : Avant-Printemps ! 

 
Le Sacre et l'Éveil, une création d'anniversaire pour les 30 ans de l’Infini Théâtre rend  
hommage à la jeunesse et  aux moments de création partagés depuis ces nombreux printemps. 
Nous avons vieilli mais les spectateurs semblent toujours les mêmes, ils sont restés jeunes et  
pleins d'attente envers nos créations. Nous voulons les honorer, nous leur devons une part de 
notre succès. Nous leur devons aussi l'invention sans cesse renouvelée de notre langage par 
le souci de leur adresser et de leur parler. 

Nous voulons leur apporter le goût de la création qui délie les esprits et les corps au nom de 
la compréhension de la vie. Nous les invitons à travers la culture à un geste de cohésion sociale 
en donnant les mains au passé et au futur par la rencontre avec de grandes œuvres. 

« 3 printemps pour 30 ans », célèbre, au printemps 18, celui de Stravinsky, et celui de 
Wedekind, en ouvrant la création à la jeunesse. 

Des vidéogrammes de danse-théâtre réalisés avec les jeunes et montés sur la musique du 
Sacre du printemps répondent aux scènes de l'Eveil du Printemps jouées et racontées par les 
artistes de l'Infini Théâtre. 

Les deux œuvres semblent s'imbriquer l'une dans l'autre pour apporter une nouvelle 
assonance à leur cri. Deux partitions d'avant-garde refondues l'une dans l'autre donnent 
naissance à un nouvel enfant, « infiniment » dévoué à sa cause : libérer le corps des prisons 
de l'affectation ; Empêcher les humains de repousser les bourgeons dans la terre, d'étouffer le 
souffle de la vie, d'étrangler la création.  

Nous voulons, en réponse à la pulsion de mort générée par la pièce, offrir une pulsion de vie, 
appel de force, inspirés par la musique qui sera incarnée par la jeunesse. 

Wendla, dans la pièce, est morte au nom symbolique de toutes les jeunes filles du monde. Que 
les bourgeons sortent et que les fleurs s'ouvrent aux plaisirs terrestres sans plus jamais céder 
à l'injonction d’ordonner la mort !   

C’est une histoire, une invention...une fable ! 

Dominique Serron  

Le 27 novembre 2017 
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Deux poèmes de Frank Wedekind 
 
Esprit de la terre     Ilse 
Étends la main vers le péché ;   J’étais une enfant de quinze ans, 
du péché vient la jouissance.    une enfant innocente et pure, 
Pour toi, tout est encor caché,   lorsque je fus initiée 
Tu es encor dans ton enfance.   à la douceur des joies d’amour. 
 
D’un mauvais oeil à tort tu vois   Il me prit par la taille et rit 
les trésors à tes pieds qui roulent:   et murmura : ô quel bonheur ! 
prends-les. Le monde n’a de lois   Et puis il m’inclina la tête 
qu’à ses pieds chacun ne les foule.   tout doux, tout doux, sur l’oreiller. 
 
Heureux qui joyeux et faraud   Depuis ce jour, tous, je les aime, 
gambade sur des tombes fraîches,   à moi le printemps de la vie ; 
et de danser sur l’échafaud,    le jour où je ne plairai plus 
personne après tout qui l’empêche !  je veux bien qu’en terre on me mette. 
 
Traduction François Regnault. Cités dans À propos de L’Éveil du printemps, Christian Bourgois Éditeur/Festival 
d’Automne, Paris, 1974, p. 32 et p. 38 

 

 

 

          © image tirée du film MUSTANG de Deniz Gamze Ergüven 
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3. Le Sacre et L’Eveil : la lecture de l’Infini 
 

3.1. Dramaturgie 
 

La création du Sacre du printemps en 1913 au Théâtre des Champs-Élysées à Paris, avait 
provoqué un scandale artistique. « Une série de cérémonies de l'ancienne Russie » à la gloire 
du printemps, le premier tableau : l'adoration de la terre et le deuxième celui du sacre ! 

En 2018, il y aura tout juste un siècle de la mort de Wedekind. Son prodigieux texte sous-titré 
« tragédie enfantine », paru en 1891, a été créé en 1906, à Berlin, dans une mise en scène du 
célèbre Max Reinhardt. « Frühling Erwachen », innovant un réalisme psychologique des plus 
contemporains, s'impose comme une œuvre marquante dans l’Histoire du théâtre.  

Notre projet réside d'abord dans une volonté de créer une dialectique entre ces deux œuvres, 
entre deux âges de la vie, entre deux langages, entre différents pôles de l'existence et de la 
création. 

 

3.2. La mise en jeu : un drame moderne à jouer et à danser 
 

Il nous semble que la pièce de Wedekind est avant-gardiste du drame moderne. Par une 
remise en cause de la fable en progression chronologique, le drame moderne privilégie chaque 
partie pour ce qu'elle est, à la liaison harmonieuse d’une continuité logique. Souvent, dans ce 
genre de répertoire, le drame vécu par les personnages se présente en  un méta-drame 
« analytique » qui demande aux spectateurs de mener une forme d'enquête pour associer les 
faits entre eux. La chronologie et l’unité de temps sont brisées au profit d’écarts temporels 
entre passé et présent, donnant lieu à une « dramaturgie du retour ». Les événements ne 
s'enchaînent pas de manière causale. 

Ce « désordre organisateur »  signe l’abandon de l’unité classique de la fable dramatique et la 
fin de ce que Jean-Pierre Sarrazac appelle le « bel animal » littéraire.  

Dans le drame moderne, la fable se raconte toujours mais autrement que par un processus 
linéaire se déclinant sous la forme d’un commencement, d’un milieu et d’une fin. Elle est 
toujours au cœur du spectacle mais elle y apparaît morcelée et disséminée. 

La « dédramatisation » (au sens aristotélicien, par opposition à l'épique) du drame s’assortit 
d’une « re-dramatisation » contemporaine. La dédramatisation ne signifie donc pas la mort 
du drame, mais un retournement de la progression dramatique en série discontinue de 
micro-conflits relativement autonomes. Elle opère par « interruption », fragmentant l’action 
en séquences autonomes selon un principe d’irrégularité ou de déliaison, organisé librement 
entre réel et imaginaire entre présent, futur et passé et parfois entre différents points de vue 
sur les mêmes faits. 

C’est ainsi, qu'une voix particulière se fait entendre à côté de celles des personnages,  opérant 
des effets de montage du texte : la voix du rhapsode s’immisce dans la fiction. Celui qui avait 
été banni du théâtre par Aristote et Hegel pour hybridation du drame revient alors en force 
dans le drame moderne ! Et particulièrement au cœur de nos recherches. (Alice -1987- ; Lady 
Will -1995- ; Lolita -2004- ; Carmen, la véritable histoire -2015- ;...) 

 

https://fr.wikipedia.org/wiki/Théâtre_des_Champs-Élysées
https://fr.wikipedia.org/wiki/Paris
https://fr.wikipedia.org/wiki/Scandales_liés_à_la_musique_classique
https://fr.wikipedia.org/wiki/Max_Reinhardt_(metteur_en_scène)
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La forme rhapsodique permet à la pièce de théâtre de s’agencer tel un montage de formes 
brèves, de différents modes poétiques mis ensemble (épique, lyrique, dramatique)… Car si la 
pulsion rhapsodique est génératrice de la forme la plus libre, elle n’est pas absence de 
forme : elle opère un libre dialogue entre les genres lyriques, épiques, dramatiques, assume 
un chevauchement de la mimèsis et de la diégèsis, une hybridation formelle. 

Sur scène, le rhapsode peut apparaître sous la forme d’un chœur qui vient commenter l’action, 
d’un personnage d’annoncier ou de meneur de jeu ou narrateur ou même en relais entre 
différents rôles.  

Les adresses au public ponctuent alors le déroulement de la fable, portant un commentaire 
sur l’action et invitant le spectateur à s’interroger sur la représentation. Le rhapsode prend 
une dimension philosophique, il invite le public à se former un point de vue sur l’action qui se 
déroule sur la scène.  

L'Éveil du printemps date de 1891 et on peut observer que la structure de ce texte est déjà 
sous une forme elliptique et morcelée, plus apparentée à la nature du drame baroque 
(Shakespeare) qu'à celle d'une pièce classique mais déjà terriblement comparable au drame 
moderne. Le Sacre du printemps symbolisait aussi la naissance de cette nouvelle façon de 
créer « du spectacle total »  par un agencement composite des différents éléments de la 
représentation. 

L'adaptation que nous en proposons, en commençant par la fin de la pièce, force Melchior 
à prendre cette fonction, affirmant cette double cohérence. Un drame moderne dont 
Melchior est le rhapsode et qui utilise tous les moyens de la création pour figurer et 
théâtraliser  le monde qu'il décrit. 

La pièce s'ouvre sur un prologue, en forme d'aveu : Melchior s'adresse directement aux 
spectateurs. Ensuite, nous entrons dans un tissu dramaturgique en forme de patchwork qui 
focalise d'abord l'attention sur ce temps passé. Il revient sur les pas de sa jeunesse et sur ceux 
du grave instant où son cœur balançait entre  la vie et la mort. Il a choisi la vie et est toujours 
parmi nous pour nous raconter cette histoire. Pour cicatriser ses blessures d'enfant, il expose 
devant nos yeux les images qu'il a créées telle une ode à la jeunesse.  

Il devient par la mise en jeu de son imaginaire béant, ce rhapsode signifiant qui recoud les 
pièces d'un drame que sa création va « soigner ». 

Ainsi, entrant en scène par le module scénographique principal : meuble à volet, frigo de 
morgue, structure mentale, reviennent les morts mais aussi les objets qui ont joué le jeu de 
sa vie passée.  

Cimenté par les films des jeux de danse-théâtre où l'élan des corps répond à la détresse des 
personnages de son histoire, Melchior raccorde les scènes de sa vie à partir de souvenirs ou 
de traces symboliques abandonnées à son imaginaire : une talentueuse fantaisie qui se heurte 
au réel, au choc violent de la mort et du temps qui nous poursuit. 

Un tiroir s'ouvre sur la tête de Moritz détachée du reste de lui tandis que son corps se promène 
comme une poule décapitée.  

Une porte s'ouvre sur le thé servi par la mère de Melchior, une dentelle féminine et  un bras 
dénudé côté jardin mais un visage patiné par le temps parlant côté cour.  

Des fruits rouges, comme des taches de sang, souillent le tablier de Wendla qui erre sans fin, 
comme  prédestinée à l'avortement qui la tuera.  
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Un décor sonore de textes enregistrés permet de multiplier les accès aux paroles au-delà des 
présences du chœur d'acteurs. 

Les acteurs dansent littéralement une partition symbolique, comme un chœur de souvenirs 
incarnés et figurés par des éléments minimalistes et disparates. 

Le texte est abordé par un jeu concret, respectueux du sens et du discours de l'œuvre. La fable 
se reconstitue petit à petit comme un puzzle visuel et narratif. 

Un aveu continuel des moyens mis en œuvre pour faire jouer la pièce, participe de sa 
« magie » et de son émotion rappelant, nous l'espérons, à chacun l'adolescent qu'il était. 

 
         © image tirée du film MUSTANG de Deniz Gamze Ergüven 
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3.3. La vidéo 
 

3.3.1. Scène et vidéo : 
 

Sur le plateau, il y a Melchior devenu adulte, qui a vu la mort de près et fait le choix de la vie. 
Autour de lui, différents types de présences : le cadavre « vivant » de Moritz, venu d’entre les 
morts, l’Homme masqué, le fantôme de Wendla, et enfin, les adultes, parents et professeurs, 
déjà morts quand ils étaient vivants.  
 
Sur l’écran : les adolescents. Non pas des adolescents mais en quelque sorte, Les Adolescents, 
tous les adolescents, autant ceux de 1890 que ceux de 2018, ceux du passé et ceux du présent.  
Les personnages de l’écran répondent à ceux de la scène et inversement, ils ne peuvent exister 
sans le dialogue non-verbal qui se fait entre eux. Les adolescents dans les images vidéos sont 
ce que le monde des adultes, tel que Wedekind le représente, n’a pas réussi à mater : la liberté, 
la vie en mouvement, l’élan, le désir et la force.  
Au sol, l’étouffoir, et en l’air, les jeunes pleins de vie.  
 

3.3.2. Tournage : 
 

Durant la préparation du spectacle, les artistes de l’Infini Théâtre sont allés à la rencontre des 
adolescents dans les classes du secondaire supérieur pour y donner des animations sur le texte 
de Wedekind et la musique de Stravinsky mais aussi des ateliers d’initiation à la danse-théâtre. 
Ils ont proposé aux élèves qui le souhaitaient d’aller plus loin dans l’expérience en créant une 
capsule de danse-théâtre, partant de minis-scénarii issus des situations de la pièce de L’Eveil 
du printemps. 
 
L’aboutissement de ce travail a été filmé durant ces ateliers. Ceci dans des décors qui sont des 
éléments à part entière de la narration : un ancien hôpital ; un vieux cimetière envahi par la 
nature ; les toits, les couloirs et les toilettes d’un collège jésuite ; un gymnase d’école, les 
cabines et les vestiaires ; un grenier encombré, une forêt humide…  
 
Filmer ces jeunes, c’est aussi saisir la pulsion de vie qui est en eux. Filmer consiste de toutes 
façons en l’enregistrement de quelque chose qui échappe tant au filmeur qu’au filmé. C’est, 
grâce à l’œil de la caméra, attraper ce qui apparaît sans qu’on ne sache comment ni pourquoi 
cela apparaît. Comme le dit bien le cinéaste Robert Bresson dans ses Notes sur le 
cinématographe, “Ce qu'aucun œil humain n'est capable d'attraper, aucun crayon, pinceau, 
plume de fixer, ta caméra l'attrape sans savoir ce que c'est et le fixe avec 
l'indifférence scrupuleuse d'une machine.” 
 
Pour cela, nous avons à certains moments filmé de loin, à d’autres, de très près. D’un côté, 
pour ancrer les personnages dans le décor, appréhender l’ensemble, les interactions, la 
distance ou la proximité entre les corps, le groupe et sa dynamique, comme un organisme 
vivant. De l’autre côté, recourir aux gros plans pour capter le grain de la peau, une veine 
saillante, le rouge qui monte aux joues, des mains qui tremblent légèrement. 
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3.3.3. Montage musical : 
 

Certains sons, recueillis au tournage, pourront être utilisés au montage : un mot ou une 
phrase, une respiration, un soupir, un bruit de déplacement. Si bien que les images et sons 
ponctuels seront des éléments d’une sorte de partition musicale que le montage fabriquera. 
En effet, le montage des vidéos se fera sur la musique du Sacre du Printemps de Stravinsky, 
avec des ruptures, des accélérations et des flottements, et engendrera ainsi une nouvelle 
danse. Autrement dit, l’interaction entre la matière filmique et la musique créera sa propre 
chorégraphie, qui elle-même sera en lien avec le jeu sur scène. 
 

Nadia Benzekri le 4/12/17 
 

           © image tirée du film MUSTANG de Deniz Gamze Ergüven 

 

 

3.4. La scénographie et les costumes 
 

Le sentiment de la pudeur dans l’homme n’est qu’un produit de son imagination.    
(Moritz)  

 

L’Éveil du printemps écrite par Frank Wedekind de l’automne 1890 à Pâques 1891 est une 
œuvre particulièrement visionnaire. La crise d’identité, d’appartenance, de croyance et un 
profond isolement sociétal sont encore les signes de notre actualité. Un éternel 
recommencement d’une  mise à mort qui suit la mise à vie.  Ce contenu fait écho à la célèbre 
citation de Beckett : «  Elles accouchent à cheval sur une tombe, le jour brille un instant, puis 
c’est la nuit à nouveau. En avant! » (En attendant Godot) 
  
Le devoir d’artiste est d’exhumer ses propres souvenirs, même les plus cauchemardesques.   
Les avouer.  Les revivre.  Les déterrer.  
  
A chacun de nous, ensuite, de réanimer son propre adolescent égaré sur un banc d’écolier.  
L’espace de jeu de cette pièce devrait rester vide ou presque, pour laisser la place à notre 
mémoire sélective et inconsciente.   
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La seule et unique installation posée sur le plateau 
est une étrange structure répétitive à tiroirs, tous 
identiques ressemblant autant à un meuble 
administratif qu’à un frigo de morgue. Cet immense 
mur pénitentiel fera écran, prison et obstacle. Il 
renfermera les pièces à conviction, témoins des 
souvenirs de Melchior, et motifs récurrents de nos 
vies. L’oppression des corps et de l’âme des 
adolescents - victimes de l’échec d’une éducation à 
perte.   

© image tirée de l’article http://guardianlv.com/2014/04/los-angeles-woman-accidentally-frozen-to-death-in-body-bag-at-morgue 
 

 « Melchior ne croit en rien, ni dieu, ni au-delà, ni plus rien de ce monde » dira Wendla. Cet 
imposant meuble deviendra le tombeau de celui qui, au crépuscule de ses 15 ans, dira : « Je 
suis joyeux de pouvoir regarder en arrière sans amertume », prêt, enfin, à se tirer une balle 
dans la tête.  
 

Plus d’un siècle plus tard, le brillant réalisateur Gus Van Sant montera le même scénario, allant 
vers la destruction juvénile dans Elephant, là où la pression de la réussite devient 
incontournable.  La multiplication des tiroirs illustrera une lourde atmosphère d’institution où 
le suicide n’est qu’une sombre affaire administrative. Les corps sont rangés dans des tiroirs 
comme des dossiers, estampillés, affaires classées. 
 

Et comme chez Wedekind, dans la scène du conseil de discipline, l’échappatoire n’est pas 
possible puisque « toutes les fenêtres sont murées », et il y règne une « atmosphère identique 
aux souterrains de catacombes ou aux salles d’archives d’une ex-cour d’appel ».   
 

Plus d’espoir ? Si.  
 

Melchior, 35 ans, le seul vrai survivant, rejoue son passé à travers ses rêves éveillés et exorcise 
ses douleurs en créant un film dont le sujet s’impose comme un surgissement dédié à la 
jeunesse. Ce mur sera voué à la mémoire de Wendla, la dernière sacrifiée. Une histoire 
revenue des ténèbres qui passe le mur des interdits.   

 
Renata Gorka 

4/12/17 
 
 
 
 
 
 
 
 
 
 
 

http://guardianlv.com/2014/04/los-angeles-woman-accidentally-frozen-to-death-in-body-bag-at-morgue
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4. Les artistes du spectacle 
 

DISTRIBUTION : 
 
(biographies et photos des artistes en annexe) 
 

Par ordre alphabétique : 
 
Paul-Henry Crutzen : Jeannot Rilow, Martha, le recteur et autres partitions 
Abdel El Asri : Ernst Röbel, les pères et autres partitions 
Florence Guillaume : Wendla Bergmann et autres partitions 
Vincent Huertas : Melchior Gabor 
Luc Van Grunderbeeck : l’Homme Masqué et autres partitions 
Félix Vannoorenberghe : Moritz Stiefel et autres partitions 
Laure Voglaire : Ilse, les mères et autres partitions 
 
CREATION : 

- Concept et mise en scène : Dominique Serron 
- Texte original : Frank Wedekind 
- Traduction : Jacques de Decker 
- Adaptation : Dominique Serron 
- Musique originale : Igor Stravinsky 
- Choix des extraits musicaux : Line Adam 
- Création vidéos : Nadia Benzekri 
- Création décor et costumes : Renata Gorka 
- Création lumière : Xavier Lauwers 
- Intégration technique des vidéos : Abdel El Asri 
- Construction des décors : Jacques Magrofuoco (ATJV) 

 
PRODUCTION : 
Une création de l'Infini Théâtre coproduite par la Comédie Claude Volter, l’Atelier Théâtre 
Jean Vilar et DC&J Création. Réalisée avec le soutien de la Fédération Wallonie-Bruxelles et de 
la cellule Culture-Enseignement, du Service Public Francophone Bruxellois, de la Loterie 
Nationale, du Tax shelter du Gouvernement fédéral belge et d’Inver Tax shelter. 
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5. L’animation scolaire 
 

5.1. Animations de création dans le cadre du projet « Sur les planches » de la 
Fédération Wallonie-Bruxelles : Réalisation  de vidéogrammes de danse-théâtre 
avec des élèves du secondaire supérieur 

 
L’activité se déroule en deux temps : 
Un temps d’atelier partagé en classe avec les artistes de l’Infini destiné aux élèves du 
secondaire supérieur de l’enseignement francophone suivi d’ateliers personnalisés. 
 

Un temps de diffusion de la création à travers le spectacle, partagé avec les artistes de l’Infini 
à l’attention particulièrement de la jeunesse mais aussi adressé au tout public avec un 
« retour » auprès des participants de tous niveaux. 
 
OBJECTIFS PEDAGOGIQUES ET ARTISTIQUES VISÉS : 
 

- PÉDAGOGIQUES 
 

Répondre aujourd’hui en partie aux questions soulevées par le texte de Wedekind en 
stimulant l’accès à la création. Combler la vacuité du langage de l’éducation à l’endroit de 
l’identité et du désir… ;  
 
Etudier et comprendre deux œuvres subversives du grand répertoire ;  
 
Offrir aux jeunes dans un premier temps des outils culturels du tout venant mais aussi un 
« visa » pour un voyage vers la création ;  
 
Accompagner leurs ambitions en les portant vers un accomplissement d’eux-mêmes, de leur 
propre personnalité ;  
 
Communiquer l’expérience à d’autres jeunes et récolter leur impressions par le biais 
d’animations rencontres. 
 

- ARTISTIQUES 
 

Enrichir et compenser la pulsion de mort émanant du texte de Wedekind d’une pulsion de vie 
émanant de l’œuvre de Stravinsky et du travail des jeunes ; 
 
Relayer la création professionnelle à celle de la jeunesse en partageant des ateliers sur un pied 
d’égalité ;  
 
Ecrire une trentaine de petits poèmes mimo-dramatiques à partir de scène fantasmatiques de 
l’Éveil pour amener la narration dans la création chorégraphique ;  
 
Travailler en symbiose entre le monde de l’éducation et celui du théâtre pour mieux rejoindre 
le contenu de l’œuvre mais aussi celui d’un projet de théâtre contemporain et pour tous ;  
 
Honorer le travail des jeunes et des artistes. 



20 

 

CALENDRIER DES ATELIERS : 
 

1- DE FIN AOÛT 17 A JANVIER 18 : rencontres et explications du projet ;  
2- DE OCTOBRE 17 A FEVRIER 18 : animations : 1° sur le texte de Wedekind et 2° sur la 

musique de Stravinsky et l’introduction à la danse-théâtre ;  
3- DE NOVEMBRE 17 A FEVRIER 18 : initiatives d’ateliers par petits groupes ou d’élèves 

isolés. Finition du projet ; 
4- De FEVRIER A MARS 18 : tournage du projet ; 
5- AVRIL 18 (Première le 18 avril 18) : intégration de la création vidéo-danse à la mise 

en scène du spectacle ; 
6- A PARTIR D’AVRIL : animations rencontres avec d’autres élèves pour présenter le 

travail ; 
 
NB : Les différentes étapes des ateliers se chevauchent selon les écoles. 
 
 
PROLONGEMENTS DES ATELIERS : 
 
Les vidéos réalisées à partir des créations en danse-théâtre des élèves seront diffusées dans le 
spectacle Le Sacre et l’Éveil, intégrées au travail des artistes de l’Infini. Des animations rencontres 
d’accompagnement permettront de répercuter à long terme l’activité. 
 
 

 

5.2. Animations pré ou post-spectacle 
 

Les animations scolaires proposées par l'Infini Théâtre visent toujours à donner aux jeunes 
spectateurs les clés de compréhension de l'œuvre telle qu'elle sera découverte sur scène.  
Elles se déroulent principalement avant les représentations scolaires selon la demande des 
professeurs. 
 

Ici, plus que jamais dans le cadre de cet anniversaire de 30 ans en l'honneur de la jeunesse, 
nous faisons le choix d'un large accompagnement auprès des jeunes spectateurs. 
Après une brève présentation de la compagnie, l’animation prépare à la fois, à la 
compréhension du texte de Wedekind, à celle de la musique de Stravinsky, mais aussi à 
l’interprétation de l’adaptation qu'en propose l’Infini Théâtre.  
 

L’animation éclairera également la construction du film, réalisé autour des créations des 
étudiants de secondaire supérieur dans le cadre du projet « Sur les Planches » de la cellule 
Culture-Enseignement de la Fédération Wallonie-Bruxelles. Une création à laquelle les élèves 
et les professeurs ont pleinement pris part. Une activité qui déploie les outils premiers pour 
« œuvrer », une initiation à un élan vers l'art.   
Découvrir, en classe, le chemin de « soi-même », par le biais d’une participation active, 
d’ateliers théoriques et pratiques sur le texte, la musique et la danse-théâtre. Ces ateliers-
rencontres-exploratoires  se sont clôturées par la réalisation de vidéogrammes, intégrés dans 
le spectacle. 
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ANNEXES : 
 

A1. Historique de la Compagnie l’Infini Théâtre 
 

L'Infini Théâtre en bref depuis 30 ans c’est : 
 
Près de 40 créations, des dizaines de partenaires, plus de 250 artistes et des centaines de 
milliers de spectateurs. Une cinquantaine de tournées nationales et internationales. Des 
résidences. Un répertoire de choix. De nombreux prix et récompenses. Des partenariats 
interdisciplinaires (jeune public, théâtre de rue, opéra). Des ateliers pour les professionnels. 
Des ateliers et rencontres avec les jeunes, les enseignants et avec les publics. Des milliers 
d'animations scolaires. Une recherche d’équilibre et de cohérence entre la création et la façon 
de la mener en cohésion avec la société et ses réalités. Un théâtre « populaire » et 
d'intégration qui relie la salle à la scène et le théâtre au monde. 
 
L’Infini Théâtre est une équipe, une troupe, non au sens traditionnel mais bien novateur qui, 
malgré les obstacles et les contingences économiques, parvient à maintenir une dynamique 
d’atelier fondée sur une démarche humaniste défendant l’utopie culturelle et l’engagement 
dans l’art ainsi que la pratique du grand répertoire. Une création initiée par le corps mais où 
le texte reste cependant central. 
 
En 1986 Dominique Serron, a fondé L'Infini avec son Conseil d'administration pour présenter 
en 1987 Alice d’après Lewis Carrol au Botanique. 
Depuis ce grand succès des débuts - Bourse de la Vocation, Grand prix du théâtre, prix des 
Aiguillons d’or de l'hebdomadaire Le Pourquoi pas, 200 représentations - la Compagnie a 
continué à se distinguer par une approche singulière et actuelle des textes du grand répertoire 
dramatique ou romanesque. Un projet de création qui explore les langages du spectacle vivant 
qui allie étroitement théâtre et transmission, par l'intermédiaire d'ateliers, de rencontres, 
d'animations scolaires, de conférences et de publications. Créatrice, auteure mais aussi 
pédagogue reconnue pour son style et ses exigences, persistant autant dans le domaine de la 
recherche théorique que dans l’exercice de la direction d’acteur ; par sa pratique, Dominique 
défend un lien fondamental entre le théâtre et l’éducation citoyenne. 
 
En 30 ans, l’Infini Théâtre a multiplié diverses expériences de résidences et de partenariats : 
des débuts au Botanique durant 3 ans, une saison phare avec 3 coproductions au Théâtre 
National, une première résidence de 4 ans au Jacques Franck à Saint-Gilles au début des 
années '90, un partenariat de près de 10 ans avec la scène nationale de l’Hexagone à Grenoble, 
2 cycles de 4 ans au Théâtre de Namur, 6 ans dans la commune d’Ixelles au Théâtre Molière et 
plus récemment 3 saisons de partenariat avec le Théâtre des Martyrs à Bruxelles ; autant de 
moments de rencontres et de renouvellement pour une pratique sans cesse nourrie par la 
recherche du sens ainsi que de la méthode. Enfin, depuis plus de 10 ans, un partenariat 
informel mais fidèle nous lie au PBA. 
 
Aujourd’hui, c’est à travers la pluralité que l’originalité de son geste continue de s’affirmer 
pleinement. L'Infini fait des rencontres, s'adapte aux structures auxquelles il s'associe et s'est 
fidélisé fin 2016 à trois partenaires principaux : un premier à Louvain-La-Neuve selon le projet 
de partage des enjeux (Atelier Théâtre Jean Vilar) entre création et médiation, un deuxième 
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selon le mode classique de résidence à Bruxelles (La Comédie Claude Volter) autour de l'idée 
de défense des textes fondateurs du répertoire, un troisième dans un but d'échange et de 
diffusion mutuels (la Virgule à Tourcoing). Enfin, la mise en réseau par « Le Relais de l'Infini » 
de toute une série d'actions qui se développent en résonance avec la tournée de ses créations. 
 
Une démarche authentique qui bénéficie d'une large audience quels que soient les lieux, et 
s’inscrit dans la durée, signant une identité forte qui s’est construite autour d’une créatrice. 
 
Dominique Serron, primée à de multiples reprises, soit individuellement soit collectivement, a 
réuni l’attention et la force de création d’un groupe d’artistes qui, au fil des spectacles, ont fait 
le choix de participer à cette aventure théâtrale comme activité non exclusive mais prioritaire. 
 
Cet esprit de troupe se veut aussi à l'écoute de l'acteur et de sa carrière individuelle ; depuis 
2005 nous imaginons des clés de distribution à géométrie variable. Nous citerons, par ordre 
d'ancienneté : Luc Van Grunderbeeck, France Bastoen, Daphné D’Heur, Laurent Capelluto, 
Patrick Brüll, Laure Voglaire, Fabrizio Rongione, Vincent Huertas, Alexia Depicker, François 
Langlois, Florence Guillaume, Abdel El Asri qui se relayent pour créer, mais aussi pour encadrer 
le travail, le penser et contribuer à sa mise en œuvre. 
 
A l'occasion de chaque production, une équipe se définit en interne et fait appel à des artistes 
dont les interventions seront ponctuelles. 
 
Les artistes de l’Infini se décrivent comme adhérents à un acte de création complet: à la fois 
au seuil d’une discipline technique qui les invite à la formation et au renouvellement de leur 
moyens mais aussi à celui d’un acte prenant son sens dans un débat où chacun a non 
seulement un rôle à jouer mais aussi une parole à prendre. 
 

 

A2. Biographie de l’équipe 
DISTIBUTION : 
PAUL-HENRY CRUTZEN 

 

Paul-Henry découvre la scène dès l'école primaire lors de cours 
parascolaires. A la fin de ce premier cycle, il continue sur sa lancée en 
rentrant à l'Académie d'Anderlecht en déclamation et art dramatique. 
Diplômé dans les deux branches, ce n'est pourtant pas son premier choix 
d'études supérieures. Il rentre ainsi à l'IHECS en communication et se 
spécialise en animation socioculturelle et éducation permanente, option 
événementiel. C'est seulement après ces cinq ans d'étude que l'envie de 
faire du théâtre refait surface et qu'il tente les examen d'entrée au 

Conservatoire Royal de Bruxelles. Il en sortira diplômé en 2016. C'est lors de sa dernière année 
que la rencontre avec Dominique Serron et l'Infini Théâtre se réalisera. Due un peu au hasard 
(un stage de fin d'année s'annulant en dernière minute), Dominique accueille Paul-Henry  sur 
la création Ubu roi en 2015. Il aura la chance de monter sur le plateau et d'expérimenter pour 
la première fois une expérience professionnelle. Depuis lors, il reste en contact avec l'Infini en 
tant qu'aide à la production sur Le Misanthrope, et comédien sur Le Sacre et l’Eveil où il joue, 
entres autres, le rôle du recteur. 
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ABDEL EL ASRI 
 

Diplômé de l'IAD en 2006, Abdel s'en va sur les routes d'Europe avec Les 
Baladins du Miroir avec qui il tourne pendant près de 8 ans. Curieux de tout 
et fasciné par tous les métiers du théâtre, Abdel passe de comédien à 
éclairagiste ou vidéaste avec la même passion. Il est coordinateur technique 
de l'IAD théâtre depuis 2015 où il forme également des étudiants aux 
techniques du spectacle. Il y retrouve Dominique Serron avec qui il collabore 
depuis Ubu Roi comme vidéaste et comédien, entres autres sur Les Justes/lu 

et Le Misanthrope et cette année Le Sacre et l’Eveil pour les rôles d’Ernst, les pères et d’autres 
partitions. 
 
FLORENCE GUILLAUME 
 

Elle goûte aux plaisirs de la scène à l’âge de 10 ans, après avoir insisté 
auprès de ses parents pour qu’ils l’inscrivent en académie. Florence 
poursuit son parcours, étendant sa palette de jeu par des cours de 
déclamation, de chant, de solfège et de piano. En 2002 au théâtre de la 
Monnaie, elle aura même l’occasion de chanter dans les chœurs de 
jeunes de l’opéra La Bohème de Puccini. En 2004, elle intègre en tant 
qu’élève libre la classe d’art dramatique des humanités artistiques de 
l’Athénée Charles Janssens encadrée par Dominique Serron, année 

consacrée aux pièces de Marivaux. L’année d’après, c’est à l’académie d’Ixelles que Florence 
retrouve Dominique dans le cadre des cours de training d’acteur et des ateliers de théâtre 
gestuel. Après sa rhétorique, Florence entame une année d’étude à l’ULB en langues et 
littératures modernes, avant d’entrer à l’IAD en 2008. Depuis sa sortie, Florence a intégré 
l’équipe de L’Infini Théâtre et travaille en tant qu’assistante sur les mises en scène des 1001 
Nuits,  du Cid et d’Ubu Roi et Le Misanthrope. En 2015, elle monte sur les planches : après avoir 
chanté dans L’auberge du Cheval Blanc, elle est Carmen l’ambivalente dans Carmen – La 
Véritable histoire et Alexia Voinova dans Les Justes – Lu, présenté au printemps 2017 au 
Théâtre de La Vie. Elle sera, entres autres, Wendla dans Le Sacre et l’Eveil. 
 
VINCENT HUERTAS 
 

Après une enfance à Rome, Vincent Huertas arrive en Belgique au 
début des années 2000. Diplômé de l’IAD, il débute sur les planches 
avec L’Infini Théâtre, en jouant Pantalon dans La Princesse 
Turandot, mis en scène par Dominique Serron, avec qui naît une 
collaboration sur différentes productions. Il a notamment été assistant 
à la mise en scène de No Body Else, seul en scène interprété par France 
Bastoen, et choriste-danseur dans L’Auberge du cheval blanc  en 2012 
puis lors de la reprise en 2015. Il fera partie de tous les projets de 
L’Infini : Les 1001 nuits et Le Cid, Carmen – La Véritable histoire, Ubu 

Roi, Les Justes/lu et Le Misanthrope et sera, entres autres, Melchior dans Le Sacre et l’Eveil. 
Attiré par les différentes formes théâtrales, parmi lesquelles le théâtre de rue, le théâtre jeune 
public ainsi que par l’esprit de troupe, il travaille au sein de différentes compagnies. Depuis 
2010 avec la Compagnie des Bonimenteurs : Le Crazy Cinématographe, Les marchands de gros 
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mots, Le Plus grand nain du monde de Vincent Zabus, mis en scène par Norman Taylor…Avec 
le Théâtre des Zygomars : Les Oies sauvages, mis en scène par Julie Annen. Ou encore avec 
Reste Poli Productions (RPP) : Les Nuits blanches d’après  Dostoievski dans une mise en scène 
d’Olivier Lenel. L’été 2014, il fait partie de l’aventure de Pinocchio, mis en scène par Stephen 
Shank, dans le cadre magique de l’abbaye de Villers-la-Ville. Il participe à différents court 
métrages ou films de fin d’études, dont Ragazzo Rosso et The Boredom de Marco Zagaglia.  

 
LUC VAN GRUNDERBEECK 

Comédien issu de l’IAD (Institut des Arts de Diffusion) en 1976, il en 
deviendra par la suite professeur et coordinateur pédagogique. Après 
un parcours dans le théâtre jeune public, il a joué sous la direction de 
Marcel Delval, Michel Dezoteux, Philippe Sireuil, Philippe Van Kessel, 
Jules-Henri Marchant, Roumen Tchakarov, Dominique Serron, Patrice 
Mincke, Laurent Capelluto, Jasmina Douïeb, Georges Lini… Parmi les 

nombreux textes du répertoire classique et contemporain qu’il a pu défendre tout au long de 
sa carrière, on retiendra La Mission de Heiner Müller, La Tragédie du Vengeur de Cyril Tourneur, 
Le Roi Lear, L’Odyssée, où il était Ulysse, Don Quichotte, Le Révizor de Gogol, Les 27 remorques 
pleines de coton de Tennessee Williams, le Jeu de l’amour et du hasard, Lolita de Nabokov, 
L’Enfant froid de Marius Von Mayenburg, Marcia Hesse de Fabrice Melquiot, Britannicus, Le 
Cid, Himmelweg de Juan Mayorga, Inconnu à cette adresse de Kresman Taylor et Ubu Roi. Il 
obtient l’Eve du Théâtre 1990, devenu depuis « prix de la critique », pour La Chambre et Le 
Temps de Botho Strauss au Rideau de Bruxelles dans une mise en scène de Jules-Henri 
Marchant. Cette saison, il sera, entres autres, l’Homme Masqué dans Le Sacre et l’Eveil sous la 
direction de Dominique Serron pour l’Infini Théâtre. 

FELIX VANNOORENBERGHE 
 

Diplômé en 2017,  Félix fait ses premiers pas avec December Man, un 
spectacle de la compagnie Belle de Nuit mis en scène par Georges Lini, 
avec qui il retravaillera bientôt.  C'est lors de son cursus à l'IAD qu'il 
rencontre Dominique Serron, professeur au sein de l'école, qui lui 
permettra de rejoindre l'Infini Théâtre. Le Sacre et L’Eveil est sa première 
collaboration avec la compagnie pour le personnage de Morritz et 
d’autres partitions. 

 
LAURE VOGLAIRE 

Laure est une comédienne carolo diplômée de l’IAD en 2004. C’est 
durant ses études qu’elle rencontre Dominique Serron. Elle a 
l’occasion de faire avec elle son stage de fin d’études comme 
assistante à la mise en scène sur le spectacle Lolita-Le 
Scénario d’après Vladimir Nabokov et réalise son mémoire sur cette 
adaptation. Elle entrera de plein pied à l’Infini Théâtre, en tant que 
comédienne, lors de la création du Jeu de l’amour et du hasard, dans 
laquelle Dominique Serron lui propose d’interpréter le rôle de 

Lisette. Commence alors une collaboration sur de nombreux spectacles de L’Infini: La 

http://www.iad-arts.be/
http://infinitheatre.be/spectacles/le-cid/
http://infinitheatre.be/spectacles/le-cid/
http://infinitheatre.be/spectacles/ubu-roi/
http://www.rideaudebruxelles.be/
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Princesse Turandot, Les 1001 nuits,  Le Cid, L’Auberge du Cheval blanc, Carmen-La véritable 
histoire, Ubu Roi et Les Justes/lu.  Dans son parcours professionnel, elle a également travaillé 
au Rideau de Bruxelles dans La Mastication des Morts de Patrick Kermann mis en scène par 
Jules-Henri Marchant; au ZUT, sous la direction de Laurent Capelluto dans L’Enfant froid de 
Marius Von Mayenburg; elle reprend également le rôle de Jill dans La Cuisine d’Elvis de Lee 
Hall, mis en scène par Georges Lini, au Théâtre de Poche. En 2017, elle sera Célimène dans Le 
Misanthrope de Molière, la nouvelle production de l’Infini Théâtre. Cette saison, vous la 
retrouverez au Théâtre de La Valette dans Irrésistible de Fabrice Roger-Lacan mis en scène par 
Fabrice Gardin et dans Le Sacre et L’Eveil au Théâtre Volter, mis en scène par Dominique 
Serron où elle y interprète, entre autres, les personnages de Ilse et des mères. 

EQUIPE DE CREATION : 
 
DOMINIQUE SERRON – Mise en scène et adaptation de la traduction de Jacques de Decker 
 
Dominique Serron découvre la mise en scène en animant un atelier d’étudiants, L’Atelier 
Danse Théâtre de A.R.M.J. à Ixelles. Premier Prix de Conservatoire en interprétation et 
direction d’acteurs, elle a doublé sa formation pratique d’une approche théorique en 
obtenant une licence en Etudes Théâtrales.  
 
Elle n’a cessé par ailleurs de compléter sa formation en mouvement, danse classique, danse 
contemporaine, danse de salon, théâtre Buto, technique M. Alexander, technique J. 
Dalcroze... 
 
Elle crée L’Infini Théâtre en 1986 pour le spectacle Alice adapté de l’œuvre de Lewis Carroll. 
Primée à plusieurs reprises, son travail se caractérise surtout par une pertinence de 
l’occupation de l’espace et du temps, directement conséquente de la constitution du texte et 
liée à une approche du corps singulière. 
 
Aujourd’hui metteur en scène, auteur, adaptateur, professeur et directrice de l’Infini Théâtre, 
Dominique Serron multiplie les activités et points de vue, bâtissant sans cesse des ponts entre 
la recherche théorique et la pratique théâtrale, entre la création et l’enseignement, entre la 
scène et le monde. Elle défend intimement un projet culturel en interaction entre l’individu et 
le social, l’intime et le public, la famille d’artistes et le politique, le théâtre et la cité. 
 
Dominique Serron assure de multiples prestations dans l’enseignement dans les 
Conservatoires francophone et néerlandophone, en Humanités artistiques, à l’Académie 
d’Ixelles, à l’Institut des Arts de Diffusion à Louvain-la-Neuve (cours de mise en scène et de 
didactique), et donne également des  séminaires, stages et conférences notamment à l’Institut 
supérieur des arts visuels de la Cambre à Bruxelles, au Centre d’études théâtrales à â Louvain-
la-Neuve, à la Sorbonne à Paris, à l’Université de Grenoble, à l’Université de Lille III, pour le 
MAFPEN en France, au Couvent dominicain de La Tourette à Lyon,... 
 
Ces rebonds entre l’enseignement, ses travaux pratiques, une création artistique, et la 
réflexion théorique qui en résulte constituent un véritable chantier auquel de nombreux 
collaborateurs artistiques apportent leur art et leurs connaissances : Jean Bollack (helléniste), 
Lucia Bru (sculpteur), Guy-Claude François (scénographe), Éric Clémens (philosophe), Luc 
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Jabon (scénariste), Florence Klein (dramaturge), Vincent Zabus (auteur, acteur), d’anciens 
étudiants qui prennent gout à l’aventure et rejoignent l’Infini Théâtre et ses acteurs Laurent 
Capelluto, France Bastoen, Patrick Brull, Luc Van Grunderbeeck... Défendant un théâtre 
généreux et responsable, Dominique Serron fonde son travail de recherche et de création sur 
des collaborations soutenues, fidèles. 
 
Le travail de la metteur en scène a été primé à de nombreuses reprises : Alice, le premier 
spectacle de la compagnie, a eu le grand prix du théâtre ainsi que Les Aiguillons d’Or du journal  
« Le Pourquoi pas ». Elle a été lauréate de la bourse Vocatio pour l’écriture de Duos, reçu le 
Grand prix du Jury au Festival des Jeunes Cinéastes pour son film Clap Come-di-a, le Grand prix 
du théâtre et de la meilleure actrice pour Lady Will , le prix de la SACD pour l’adaptation du 
Conte d’hiver. Les mises en scène du Jeu de l’amour et du hasard ainsi que celle du Cid ont été 
nommées aux Prix de la Critique. 
 
En 2011 et 2012, Dominique collabore à des productions lyriques: L’auberge du cheval blanc 
avec l’ORW et le PBA de Charleroi et une production internationale de l’opéra de Carmen joué 
en Hollande, en France, en Belgique et en Suisse. On retiendra quelques titres qui ont marqué 
sa carrière : Alice, As you like it, Lady Will, Le décaméron, Iphigénie, Le conte d’hiver, Lolita, Le 
Jeu de l’amour et du hasard, Princesse Turandot, No Body Else, Le Cid ... 
 
Plus récemment en 2017, elle crée Le Misanthrope: Molière face à une société qui trompe et 
trahit. Et Le Sacre et l’Eveil, d'après Stravinsky & Wedekind: Théâtre, Danse et Vidéo au service 
d'un cri du cœur ! 
 
JACQUES DE DECKER – Traducteur de la pièce L’Eveil du printemps de F. Wedekind 
 
Né en 1945, Jacques publie très jeune des textes dans des magazines pour enfants. Durant ses 
études secondaires, il se passionne pour le théâtre et crée en 1963, le Théâtre de l’Esprit 
Frappeur. Diplômé de l’ULB en 1967 en philologie germanique, il continue, durant son cursus 
universitaire, son parcours de comédien tout en entretenant une boulimie de lectures. Il 
débute sa carrière en 1969 comme assistant à l’Ecole d’Interprètes internationaux de Mons oµ 
il enseigne la langue, la culture et la littérature néerlandaises. Dans le même temps, il prépare 
le spectacle Molly Bloom d’après Joyce, joué pendant une quinzaine d’années au Théâtre 
Poème et rédige ses premières adaptations pour l’Esprit Frappeur puis le Rideau de Bruxelles. 

 En 1971, il change de métier et devient critique littéraire pour le journal Le Soir. En parallèle, 
il traduit de plus en plus de théâtre dont le feuilleton théâtral de Lodewijk de Boer La Famille 
pour le théâtre de Poche en collaboration avec Jean Sigrid. 

 De 1974 à 1976, Jacques voyage, signe des dramaturgie pour Patrick Roegiers, des adaptations 
pour Philippe Sireuil et Martine Wijckaert et écrit deux films d’après Maud Frères avec Jean-
Pierre Berckmans et sa première pièce de théâtre, Petit Matin, qu’il met en scène. Il multiplie 
ensuite de 1977 à 1982, les traductions et les adaptations (pour Jean Nergal au Théâtre Royal 
du Parc et Jacques Huisman au Théâtre National) et les articles, devenant journaliste à temps 
plein au Soir. Il participe également activement à Europalia Belgique. C’est à la mort de René 
Kalisky, en 1981,  qu’il écrit les premiers chapitres de La Grande Roue. 
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De 1983 à 1989, Il succède à Jean Tordeur à la tête du service culturel du Soir et administre le 
Prix Rossel en continuant ses activités à la radio, à la télévision et en tant qu’enseignant. Il 
achève La Grande Roue qui parait en 1985 et traduit les premières pièces de Botho Strauss. Il 
est élu Président du Comité Belge de la Société des Auteurs et Compositeurs Dramatiques. 

De 1990 à 1993, il publie simultanément Parades amoureuses et des Années critiques. Il 
démissionne de ses postes de chef de service et rédacteur au Soir mais poursuit sa 
collaboration avec le journal. Il obtient le 12 décembre 1992 le prix Félix Danayer de 
l’Académie. Il travaille à un scénario d’après Un Mâle, de Lemonnier et à un nouveau roman : 
Le Ventre de la Baleine. 

De 1994 à 1997,  Jacques poursuit son abondante activité dramaturgique : adaptations, textes 
originaux (dont Fitness), productions journalistiques et met la dernière main au Ventre de la 
baleine, traduit en diverses langues et à un recueil de rencontres littéraires : En lisant, en 
écoutant. Fin 1997, il est élu à l’Académie Royale de Langue et de Littérature française de 
Belgique. 

 De 1998 à 2005, il relance Marginales, revue de l’Académie et est élu, en 2002, secrétaire 
perpétuel de celle-ci. Sa pièce, Le Magnolia, créée au Théâtre du Parc est reprise au Théâtre 
national de Rigo et à l’Hébertot à Paris et traduite dans une demi-douzaine de langues. 

 De 2005 à 2010, il contribue au lancement de la collection Folio-Biographies aux éditions 
Gallimard et y publie un Ibsen (traduit en grec) puis un Wagner qui parait en Pologne et en 
Argentine. Il rassemble ses récits et nouvelles dans le recueil Modèles réduits et entreprend 
une troisième biographie consacrée à Rubens ? En 2006, il écrit le livret de l’opéra Frühlings 
Erwachen, créé au Théâtre de la Monnaie pour le compositeur Benoît Mernier. Il sera repris 
l’année suivante à l’Opéra du Rhin à Strasbourg.  

LINE ADAM – Adaptation du Sacre du printemps et création sonore 

Débutant dans les années 80, Line Adam réalise ses premières orchestrations et directions 
musicales dans les années 90. Quand elle n’enregistre pas au studio Quality Music Production 
avec Colin Burton, Line enchaîne les tournées internationales, concerts et spectacles.  

Line ADAM a signé les musiques de films tels que Voltaire et l’affaire Calas (TSR, FR2), William 
Z (RTBF), Les Gens pressés sont déjà morts (RTBF), Ferdinando (Siren Art), Harry Bogart (Le 
Moderne Théâtre), Water and the Haymoller brothers (Danemark), Chang (USA), Women in 
Development (D), La Solidarité mon C… (ARTE), L’engagement (Procitel), Renée de Michel 
Gourdin, Thomas Doyen dit (Le Moderne / Siren Art), Le Rendez-vous (Tunisie), La Louve (FR3), 
L’Africain qui voulait voler (Gabon/Néon-Rouge), et prochainement The mercy of the Jungle 
(Neon Rouge/Tact Production/Perfect Shot Films) 

Elle crée la musique de scène originale pour de nombreuses pièces & comédies musicales 
belges et françaises (dont les spectacles des Baladins du Miroir : Le Chant de la source, La 
Bonne Ame du Se Tchouan, Le Grand Cabaret, Le Roi Nu, Objets’ction, … et 6 comédies 
musicales pour l’Ecole de la Scène de Bruxelles). 
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Elle compose pour plusieurs formations belges et étrangères telles que l’ensemble Quartz, 
Saxacorda, le quatuor Thaïs, Le Sempre Trio, l’Orchestre de chambre de Liège, Le trio Krokus, 
les Mousquetaires … 

Elle a également réalisé plus de 60 albums en tant qu’arrangeur et/ou directeur artistique et 
dirige un groupe de voix polyphoniques italiennes I Canta Storia. 

Les albums personnels se sont succédé : Northern Flute, Sculptures, Museum, Carte blanche à 
Line Adam, België-Belgique, Spices, Faits d’hiver, Landscape with String, Northern Piano, 
Cordes sensibles 3 volumes… 

En 2008, elle crée Concert de Dessin avec François Schuiten, création mondiale sur un concept 
né à Angoulême. 

Elle compose deux opéras pour l’Opéra Royal de Wallonie : Sybil et les silhouettes en 2012 (en 
finale du concours européen « Opéraj») et l’opéra interactif  Fleurs de peau en 2015. 

En 2018, elle travaille sur l’arrangement et la direction musicale de la comédie musicale de 
Vincent Penelle Ma boule est ta terre, une nouvelle création d’I canta storia, le nouveau 
spectacle de Jofroi  et compose la musique originale de Désir, Terre et Sang, un spectacle 
musical autour de l’œuvre de G. Lorca (Baladins/Infini Théâtre/PBA/Atelier Théâtre Jean 
Vilar). Elle collabore également avec l’Infini Théâtre sur l’adaptation musicale du Sacre du 
printemps et la création sonore pour le spectacle Le Sacre et l’Eveil. 

NADIA BENZEKRI – Création Vidéo 

Nadia Benzekri, belgo-algérienne, née à Bruxelles, ayant vécu à Paris, a étudié la philosophie à 
l’ULB et la réalisation à l’INSAS. Le documentaire, Une Lumière la nuit, portrait de l’écrivain 
Madeleine Bourdouxhe, qui est aussi sa grand-mère, est son premier film. Elle a réalisé le court 
métrage de fiction Eau-de-vie, autour d’un rituel funéraire et des rencontres qu’il suscite. Lors 
de ses séjours en Algérie, dans sa famille paternelle, elle filme la vie à Constantine, les 
préparatifs et le déroulement d’une fête de mariage. Elle participe régulièrement aux projets 
de l’Infini Théâtre au travers de nombreuses réalisations vidéos. Elle travaille également avec 
Contredanse autour de la danse contemporaine. Enfin, elle est scénariste et a plusieurs projets 
en cours d’écriture, seule ou en collaboration avec des réalisateurs et coscénaristes. 

RENATA GORKA – Scénographie et Costumes 
 
Dès son enfance, son seul objectif a toujours été de faire de sa passion son métier. En 2005, 
elle est diplômée en scénographie à l’Institut d’Art et d’Architecture de Saint-Luc à Bruxelles. 
Elle y retournera rapidement mais cette fois-ci en tant que professeur, pour y enseigner. 
Très vite, elle réussit à partager et mettre en place ses idées et son univers à travers les décors 
et les costumes des différents projets sur lesquels elle travaille. 
Que ce soit au théâtre, au cinéma ou à l’opéra, elle garde toujours son envie et sa motivation 
dans chacun des 56 projets réalisés. Le souci du détails et d’un décor parfait ne la quitte jamais. 
Reconnue dans le monde du théâtre, son travail est rapidement récompensé par une 
nomination au Prix de la Critique en 2008. 
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En 2016, elle reçoit le prix de la Critique de la meilleure scénographe de la saison en Belgique 
pour Un Conte d’hiver par Georges Lini. 
 
Elle est d’ailleurs de nouveau nominée en 2017 pour Tableau d’exécution par Emmanuel 
Dekoninck. 
www.renatagorka.com 
 
XAVIER LAUWERS – Création Lumière 
 
Xavier Lauwers est concepteur-réalisateur de lumières et créateur sonore. Il est aussi le 
directeur technique du Théâtre 140 à Bruxelles, scène connue internationalement dans les 
domaines du théâtre, du spectacle et de la musique (concerts "live"). Spécialiste de la lumière 
en ce lieu, mais aussi dans la plupart des théâtres belges, il travaille tant dans le milieu de la 
danse contemporaine que dans la conception et la réalisation de lumières en muséographie. 
 
Depuis 1992, Xavier Lauwers a collaboré sur plusieurs créations de Dominique Serron et de 
l’Infini Théâtre dont notamment : Lady Will, Le Décaméron, Le Jeu de l’amour et du hasard, La 
Princesse Turandot, No Body Else et Le Misanthrope. 
 
 

http://www.renatagorka.com/

