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Du 13 au 17 janvier à 19h,
du 20 au 24 janvier à 20h,
le samedi 18 janvier à 18h, 
relâche jeudi 16 et dimanche 19 
janvier

Tarifs
Plein tarif : 26 €
Tarif réduit : 20 €
Tarif + réduit : 15 €
Tarif ++ réduit : 12 €

Durée du spectacle : 1h10

Service presse
Emmanuelle Mougne
emougne@theatre-bastille.com
Tél. : 01 43 57 78 36
Port. : 06 61 34 83 95

Dans le registre des rapports compliqués avec son pays, nous
avions Thomas Bernhard. On peut désormais y ajouter le Suisse
Gabriel Sparti. Mais à la rumination et la dénonciation du premier, le 
jeune auteur et metteur en scène préfère le comique de crispation, 
nous offrant une forme déroutante, absurde et ironique.
Un personnage principal, après une courte pause près d’un lac, se 
trouve bientôt face à trois êtres improbables, qui parlent parfois 
si bas qu’il est difficile de les entendre distinctement. Ces figures 
hésitantes et policées, qui n’élèvent jamais la voix ni ne protestent,
gênées dès qu’il s’agit de donner un avis personnel, enchaînent les 
banalités, se noient dans les détails. « L’étranger » a beau tout tenter 
pour les faire réagir, rien n’y fait. Parfois, ils se mettent à entonner de 
beaux chants folkloriques ou patriotiques, en chœur, comme si seule 
cette unité venue des temps anciens était capable de leur éviter tout 
conflit.
Mené par un quatuor d’interprètes jouant chaque soir avec de 
nouvelles identités improvisées, Heimweh nous offre la critique 
grinçante et souvent drolatique d’un petit pays neutre, la Suisse, 
et plus largement d’une société où la correction et le consensus 
anesthésient les êtres, ne laissant plus aucune place aux aspérités ni 
au moindre débordement.

Laure Dautzenberg

Heimweh/Mal du pays
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Laure Dautzenberg : Comment est née l’idée de ce spectacle ?
Gabriel Sparti : L’idée est venue de mon départ de Suisse pour 
la Belgique. En accédant à une distance par rapport à mon 
milieu, j’ai pu commencer à y réfléchir. Avec les allers-retours 
entre les deux pays, une sorte de montage de paysages se 
faisait dans ma tête. J’étais à Liège, je voyais la Meuse, les 
gens, les bars, la ville et je revenais en Suisse, et je voyais le lac, 
les montagnes. Cela peut paraître cliché mais ça ne l’est pas 
tant que ça. Le paysage peut être mis au service d’un projet 
patriotique : en Suisse on s’identifie aux vallées protégées 
par les montagnes, en Angleterre à la mer… C’est un type 
de rapport au patriotisme qui diffère de l’identification à la 
Révolution – en France notamment, ce qu’Elias Canetti a bien 
étudié. Il y a donc cette importance du paysage, mais qui, 
chez moi, se teinte d’inquiétude, et surtout d’un rapport que 
je trouve inquiétant entre les gens et le paysage. Pendant une 
rencontre autour du théâtre suisse à la Comédie de Genève, 
Séverine Chavrier évoquait une phrase de Thomas Bernhard, 
qui dit qu’un paysage est tout sauf anodin, qu’il peut même 
effriter le cerveau... Donc commencer à être en rapport 
différemment à ce paysage m’a petit à petit donné envie d’en 
faire du théâtre pour voir comment pouvait se traduire ce lien, 
et comment celui-ci amenait à réfléchir au milieu dans lequel 
on vit, puis à la nation, puis à l’idée de la nation... Je suis alors 
vraiment parti sur l’idée de travailler « la Suisse », d’en faire 
un matériau. Même si celui-ci part du cliché et d’une chose 
extrêmement spécifique, je voulais voir comment il pouvait 
exprimer davantage que cette spécificité-là. Car pour moi, 
Heimweh / Mal du pays parle aussi d’une certaine partie de 
l’Europe.
À partir de ce point de départ, on a creusé deux espaces de 
recherche. D’une part qu’est-ce qu’un étranger qui découvre 
les bords du lac, question pour laquelle nous nous sommes 
inspirés de Robert Walser et de Dostoïevski. D’autre part 
que peuvent créer théâtralement des corps suisses entrant 
sur un plateau de théâtre ? Pour cette partie, l’inspiration a 
plutôt été Mars de Fritz Zorn1 : nous avons cherché à traduire 
théâtralement son récit de la Suisse comme créatrice de 
cancer, à travers un regard, un geste, un petit dialogue, une 
certaine attitude par rapport à la représentation. L’autre 
inspiration a été Anne Dufourmantelle2 et sa réflexion sur la 
douceur et sur sa face sombre : comment celle-ci peut venir 
travailler à des endroits de violence et de perversion.

L.D. : Il y a une place importante donnée au chant. Pourquoi lui avoir 
octroyé cette place-là ?
G.S. : La question musicale a été présente immédiatement. Le 
patrimoine et le folklore y sont très vite associés. Il suffit de 
penser aux hymnes... Quand on installe de la musique, on prend 
le pouvoir. Je voulais donc explorer ce que cette musique-là 
raconte du pays ou ce qu’elle permet de mettre en place pour 
que les habitants et les habitantes se racontent le pays d’une 
certaine manière.
Pour le tout premier chant, je désirais vraiment que ce soit 
comme une naissance. C’est donc un chant à une voix, très 
doux, qui vient d’extrêmement loin, comme la métaphore du 
souvenir d’une nation ou d’un appel au-delà de la montagne. 
J’ai commencé à dessiner le plateau avec cela.
Ensuite il y a Le Ranz des vaches, qui appartient vraiment au 
folklore. C’est un tube qui rassemble des milliers de personnes 
et des centaines de choristes lors d’une fête qui a lieu une 
fois tous les 25 ans dans la ville dans laquelle j’ai en partie 
grandi. Nous l’utilisons en rupture radicale avec l’esprit assez 

1 Mars est un essai autobiographique dans lequel son auteur (Suisse) se livre 
à une critique acerbe de la société policée dans laquelle il a été élevé. 
2 Puissance de la douceur, Payot Rivages 

orgiaque de cette célébration où il y a énormément de monde, 
énormément d’effets. Ici, on a  juste trois personnages, un 
décor plutôt pourri... Et ce chant, qui habituellement appelle 
les vaches, se transforme ici en appel des Suisses. 
Pour les autres chants, il s’agit plutôt de voir comment ceux-ci 
amènent des outils dramaturgiques aux acteurs. Le Gai Printemps 
est ainsi un refuge, qui consiste à chanter pour ne pas parler, 
pour disparaître, pour éviter, pour vider la pensée ; un chant sur 
lequel on se repose, qui fait masse, crée un chœur, et ramène 
à une sorte d’atavisme politiquement dangereux. Le dernier 
chant est clairement nationaliste, mais il est entonné par les 
personnages qui se demandent pourquoi ils sont en train de 
chanter ça...

L.D. : La gêne, le malaise, l’encombrement, sont les sentiments qui 
dominent dans ce spectacle…
G.S. : La question d’origine étant « que se passe-t-il si un Suisse 
rentre sur un plateau ? ». On s’est rendu rapidement compte 
qu’on était alors face à des personnages qui n’ont pas du 
tout l’habitude d’être en public, de prendre de la place. Ils ont 
peur, c’est la première fois qu’ils sont à vue à ce point-là. Mais 
ils ne veulent pas montrer qu’ils ont peur, donc ils essaient 
d’apparaître comme ce qu’ils ne sont pas. Ils veulent bien faire, 
c’est-à-dire qu’ils veulent faire croire qu’ils ont la volonté de 
répondre aux questions, d’être en bonne entente avec le public. 
Mais profondément ils ne veulent pas du tout cela, ils veulent 
absolument éviter tout ce qui pourrait les mettre en danger, 
les remettre en cause. Tout cela génère du malaise. Et plus la 
pièce avance, plus les « Suisses » se sentent à l’aise entre eux, 
beaucoup moins quand ils font face à la situation réelle. Ils 
préfèrent le déni, l’évitement, la fuite, l’illusion à la réalité. Cela 
crée aussi un malaise théâtral parce qu’ils ne proposent pas 
de théâtre à part celui de l’enfermement, du repli sur soi, de 
la perversion, mais tout en jouant la gentillesse, la politesse, 
etc. On a toujours l’espoir que quelque chose se produise mais 
cet espoir est continuellement déjoué, il ne se produit que des 
non-événements, on se retrouve toujours face à une platitude.

L.D. : L’étranger les met tout de même dans un dispositif de rencontre 
très contraignant. Cela peut faire penser à un casting ou à un 
entretien d’embauche, un cadre dans lequel on n’a pas forcément 
envie d’être...
G.S. : Cette situation ne va pas, ne fonctionne pas. C’est assez 
clair très rapidement. Le personnage de l’Étranger est double. 
Il fait comme si tout allait bien mais il a préparé ses cartouches. 
Si l’entretien ne va pas, pour ces Suisses, c’est que cela ne se 
fait pas de poser des questions comme ça face à un public. Sauf 
qu’il n’est pas non plus possible pour eux de rejeter ce cadre : 
ils sont trop policés, trop conformistes…. Car le conformisme 
pour moi, c’est de se dire « bon, ça ne va pas, mais on le fait 
quand même, on essaie de survivre là-dedans, on ne va pas 
transformer la situation, mais de l’intérieur, on va user du 
déni, de l’évitement, de la fuite, pour faire en sorte de tenir 
une situation qu’on ne rencontre pas, pour faire illusion... » Et 
ces corps conformistes nous racontent nous aussi, quand on 
attend, quand on observe, en espérant qu’il se passe quelque 
chose mais en ne faisant rien d’autre que le dire. Politiquement, 
je trouve que cela raconte quelque chose.

L.D. : Vous avez cité Fritz Zorn et Mars. On pense aussi évidemment 
à Thomas Bernhard, dont vous adaptez d’ailleurs une lettre 
antipatriotique dans le spectacle. Mais c’est beaucoup plus doux que ce 
que peut écrire Bernhard...
G.S. : Le point de départ n’est pas le même. Avec Bernhard 
on est vraiment sur la haine de soi, la haine de ce à quoi on 
appartient, qui est aussi dans Heimweh / Mal du pays. Sauf qu’ici, 
elle se double d’une forme de mélancolie, liée au fait d’avoir 
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certaines choses par rapport à ce pays, sa politique, ces mœurs, 
qui se sont révélées être des sortes de fictions. Il s’agit moins 
d’une haine pure que d’une forme de conscience malheureuse, 
de mélancolie, liée à cette illusion perdue et à une colère de ne 
pas l’avoir vu avant. Ou de s’être fait avoir : le monde n’est pas 
comme on a voulu nous faire croire qu’il est. C’est un sentiment 
né à l’adolescence mais qui reste dans le travail, une prise de 
conscience à la fois heureuse et douloureuse.

L.D. : Il y a quelque chose de très désuet dans les costumes et la 
scénographie... Pourquoi ce choix ?
G.S. : Chaque personnage suisse a plusieurs costumes, et il y 
en a tout de même de plus modernes… Il s’agissait de travailler 
sur l’ennui : s’il y a originalité, que celle-ci soit absolument 
inconsistante… Pour le costume de l’Étranger, on est beaucoup 
plus sur l’archétype du personnage littéraire. On ne va pas 
copier Walser, mais nous souhaitions ce vieux personnage de 
théâtre qui apparaît dans un vieux décor et qui va chercher du 
nouveau là-dedans. Nous avions la volonté de travailler sur de 
la poussière...

L.D. : Il y a beaucoup d’humour. Est-ce que c’était quelque chose qui 
était là à l’origine, ou est-ce que c’est né au fur et à mesure ?
G.S : Au départ, ma volonté n’était pas de faire rire. Mais à un 
moment donné le rire est arrivé. Les situations d’évitement, 
leur malaise, ramènent quelque chose de comique, créent des 
tensions clownesques. On a eu des propositions où tout le 
monde était plié en deux, sans savoir forcément pourquoi. Cela 
m’intriguait et j’ai donc gardé ces propositions. Ensuite, petit à 
petit, je me suis dit OK, ça rit. Mais pourquoi est-ce que cela rit ? 
Comment ça rit ? Qu’est-ce que l’on veut créer comme rire ? On 
rit de quoi ? Est-ce qu’on se moque ? Est-ce que ça soulage ? 
Est-ce que c’est un rire cruel, un rire de défense, un rire gras ? 
Je pense qu’il y a plusieurs formes de rire dans le spectacle, il 
y a des bêtises, du rire cruel et du rire tendu, du rire gêné et 
du rire jaune. Donc j’ai eu envie de travailler tous ces rires, de 
redonner de la complexité à la question, d’aller chercher de la 
nuance dans cette gamme. Rire ne suffit pas, se satisfaire du 
rire non plus.

L.D. :  Mais comment trouver cela et l’éprouver en répétition, sans 
public ?
G.S. : Je tiens au fait de travailler en public pour voir comment 
ça vit. Nous avons fait énormément de sorties de résidence et 
à chaque sortie de résidence, il y avait au moins 50 personnes. 
Je pense que cela a beaucoup aidé, a fortiori parce que nous 
l’avons joué à plusieurs endroits : en Suisse en Belgique, en 
France. Donc nous pouvions aussi travailler à différentes 
adresses et différentes réceptions : en France et en Belgique, 
la pièce a fait rire tout du long. En Suisse, ça rit, ça rit... ça rit un 
peu moins. Puis ça ne rit plus du tout – sauf peut-être une ou 
deux personnes. Et à la fin il y a un blanc.

L.D. : Le quatuor joue chaque soir avec de nouvelles identités 
improvisées, dîtes-vous. Qu’est ce qui change et pourquoi ?
G.S. : Il y a plusieurs moteurs là-dedans. D’abord, ce qu’ils 
disent est tellement ennuyeux, a tellement peu d’intérêt, que 
s’ils devaient redire le même texte chaque soir il y aurait de 
quoi se tirer une balle… Je cherche donc un type de jeu qui 
permette de retrouver, chaque soir, une énergie nouvelle en 
identifiant un objet inédit duquel se moquer. Mais il y a au-
delà, un fond plus politique : prendre une nation toute entière 
pour cible, c’est aussi ne pas se contenter d’individus précis 
mais jouer au sein d’un ensemble de possibilités tout aussi 
douteuses les unes que les autres.  Donc travailler à une forme 
d’improvisation, où tous les soirs on doit réinventer, permet de 
garder l’acteur, l’actrice vivante, de garder de l’étonnement, que 

ces personnages restent intéressés, intrigants, pour ensuite 
petit à petit les déplacer. Mais c’est tellement cadré, du point 
de vue de la forme et du langage, que même s’ils inventent 
chaque soir certaines informations, c’est au sein d’une qualité 
existentielle constante. C’est une question de dynamique de 
jeu.



7/8Parcours
Gabriel Sparti
Mise en scène, écriture

Gabriel Sparti naît en Suisse et fonde sa première compagnie 
de théâtre en 2012, avec laquelle il crée quatre spectacles 
amateurs qui tournent dans divers lieux non-dédiés de la 
campagne suisse romande (caveaux, salles communales). 
Il intègre l’ESACT (École supérieure des arts de la Fédération 
Wallonie-Bruxelles - Conservatoire royal de Liège) en 2015, 
il en sort en 2019. Après avoir présenté une étape d’un seul 
en scène à l’Espace MAGH en 2021, il met en scène son 
premier spectacle, Heimweh / Mal du pays, en 2023 aux Halles 
de Schaerbeek (tournée en France, Belgique et Suisse). 
Parallèlement, il entame une recherche autours de l’œuvre de 
Georg Büchner, dont la première étape publique se déroule 
au Festival d’Uzeste sous le nom de Menschenlabor : l’entonnoir 
Büchner, avec Karim Daher. Il présentera sa deuxième mise en 
scène, Menace chorale, en janvier 2026. Il intervient également à 
l’ESACT en tant que pédagogue pour le projet Carte d’identité.

Donatienne Amann
Jeu, écriture

Donatienne Amann étudie à la Manufacture, à Lausanne. Elle 
y travaille notamment avec Joël Pommerat, Ursula Meier, ou 
encore Tiago Rodrigues qui met en scène leur spectacle de fin 
d’études à Lisbonne. 
Elle est improvisatrice professionelle depuis bientôt douze ans 
et évolue dans des troupes de Suisse Romande telles que le 
Tarantino Improvisé, BRUT ou encore Impro Suisse. 
Elle joue dans plusieurs courts-métrages indépendants ainsi 
que dans des capsules humoristiques pour la RTS (52’, Tataki, 
Bon Ben Voilà). Elle a co-créé une web-série humoristique Hockey 
Meufs et réalisé 
Elle crée, en février 2024, son premier seule-en-scène, En Slip, 
un solo humoristique questionnant la peur et les limites qui 
nous empêchent d’atteindre notre super-héros intérieur.

Karim Daher
Jeu, écriture

Karim Daher est admis à l’ESACT à Liège en 2015. Il y travaille 
auprès de Patrick Bebi, Pietro Varrasso, Matthias Simons, 
Vincent Hennebicq ou encore Isabelle Gyselinx, et participe 
aux Assemblées d’Avril aux Halles de Schaerbeek en 2016. 
En 2019, il termine son parcours et présente Chant XXXV, son 
solo carte-blanche. À Liège, il mène une série d’ateliers de voix 
avec Pietro Varrasso, et participe à Meeting Point, une expérience 
théâtrale chantée. En novembre 2019, il assiste Patrick Bebi à 
l’ESACT sur le projet La Commune de Bertolt Brecht.

Alain Ghiringhelli
Jeu, écriture

Alain Ghiringhelli est comédien ainsi que formateur au sein de 
l’Association vaudoise des Ligues d’improvisation pour laquelle 
il crée en 2014 Hors Mur, un spectacle improvisé itinérant dont 
il assure la conception et la mise en scène. En 2007, il participe 
à la création de la compagnie Le Grain de Moutarde dans 
laquelle il joue et collabore à l’écriture et la conception de 
nombreux spectacles.
Il joue dans le spectacle Mer écrit et mis en scène par Colin 

Pahlisch à la Grange de Dorigny. En 2015 on peut le voir dans 
Dance is the answer mis en scène par Alain Börek à l’espace 
St-Martin. Depuis 2013, il est membre de la Compagnie 
Slalom qui se situe à la frontière entre le théâtre de texte et 
l’improvisation.

Orell Pernot-Borràs
Jeu, écriture

Orell Pernot-Borràs suit une formation à la compagnie 
d’entraînement du théâtre des Ateliers d’Alain Simon, au 
cours de laquelle il suit notamment des stages avec Jean-
Pierre Ryngaert, Alain Reynaud et le Ballet Preljocaj. Il intègre 
finalement la formation de l’ESACT à Liège avant d’y enseigner 
à son tour, en qualité d’assistant. 
Il fait ses premiers pas dans la mise en scène à l’occasion de la 
création de PS. Impossible. (Tentative d’approche de la vie de Michel D., 
suicidé de France Télécom, par ses ancêtres) au sein de l’ESACT. 
Il est assistant à la mise en scène du spectacle En une nuit, créé 
au Théâtre Jean Vilar (Louvain-la-Neuve) durant la saison 2023-
2024.

Nora Boulanger-Hirsch 
Création lumière et son

Nora Boulanger-Hirsch est metteuse en scène, créatrice sonore 
et créatrice lumière. En 2016, elle termine son cursus à l’INSAS 
(Bruxelles) – section mise en scène avec sa création J’ai appelé 
ceux qui viendront, inspiré du livre Musicophilia d’Oliver Sacks. 
Elle rejoint ensuite l’équipe du Festival Longueur d’ondes 
à Brest, et met en scène Et si les terres ne finissaient pas (pièce 
radiophonique, 2019).
Aujourd’hui à Marseille, elle est en mouvement entre le son, 
l’éclairage et la mise en scène. 

Yann-Guewen Basset
Dramaturge

Après une formation en études théâtrales et dramaturgie 
à l’École Normale Supérieure de Lyon, où il fait une thèse 
consacrée à l’étude des formes contemporaines de profanation 
dans les arts de la scène sous la direction d’Olivier Neveux, 
Yann Guewen-Basset complète son cursus par des stages 
de recherche en écoles d’art (Conservatoire de Liège, le 75 
à Bruxelles). Aujourdhui enseignant à l’UBO (Université de 
Bretagne occidentale), il accompagne, en parallèle de ses 
activités académiques, des créations en tant que dramaturge, 
notamment les spectacles de la compagnie Méga Super 
Théâtre et de Gabriel Sparti. 
Il lui importe de multiplier les passerelles entre la création 
contemporaine, l’enseignement et la recherche, notamment 
en favorisant les rencontres entre étudiant·es et artistes ou en 
incluant différentes formes d’écriture et de pratique dans ses 
enseignements (pratique de spectateurice, expérimentation 
artistique, écriture critique ou inventive…).
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Temps fort danse

Histoire(s) décoloniale(s)
Portraits croisés
Spectacle de Betty Tchomanga
Du 29 janvier au 1er février 

© Antoine Monnot

La Grande Remontée
Spectacle de Pau Simon
Du 29 au 31 janvier

© Romy Berger

Losing it
Spectacle de Samaa Wakim 
et Samar Haddad King 
Du 7 au 12 février

Mos
Spectacle de Ioanna Paraskevopoulou
Du 10 au 12 février

© Pinelopi Gerasimou© Magdalena Bichler


