
CLASSIQUE

LUIGI NONO 
En six concerts, le Festival d’Automne 
parcourt la musique de Luigi Nono, 
auteur d’une des œuvres les plus 
originales et personnelles de la seconde 
moitié du XX e siècle.   p. 45

L’ŒIL ET 
L’IMAGINAIRE
Paysage inconnu de Josef Nadj, création 
2014 présentée lors du Festival Temps 
d’Images au 104.   p. 43

DANSE

DANSE  Josef Nadj et Ivan Fatjo 
© Séverine Charrier

Rentrée en force des musiques croisées : 
hommage à la musique sacrée d’Ellington 
par le Duke Orchestra, relecture des 
chansons de Nina Simone par Sonia Wieder-
Atherton, métissages de Susheela Raman, 
jazz débridé de Ping Machine.   p. 58

JAZZ / MUSIQUES DU MONDE

MUSIQUES 
CROISÉES 

CLASSIQUE  Ingo Metzmacher dirige Nono, 
Hartmann et Maderna © Kai Bienert

JAZZ / MUSIQUES  Ping Machine © Christophe Alary
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THÉÂTRE  Le Capital et son Singe 
par Sylvain Creuzevault et les siens.

THÉÂTRE 
EN PENSÉE 
& EN ACTE

C’est la rentrée, avec de passionnantes propositions : Le Tartuffe 
par Galin Stoev, Rien de moi par Stéphane Braunschweig, Mère 
Courage par le Berliner Ensemble, La Grande Nouvelle par 
Philippe Adrien, Intérieur de Claude Régy, Les Particules 
élémentaires de Julien Gosselin, Les Nègres par Robert Wilson, 
Hypérion par Marie-José Malis, des œuvres de Pinter par 
Frédéric Bélier-Garcia et Gérard Desarthe, etc.  p. 4
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3 octobre – 21 novembre / Odéon 6e

création

LES NÈGRES
JEAN GENET
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9 octobre – 14 novembre / Berthier 17e

LES PARTICULES ÉLÉMENTAIRES
MICHEL HOUELLEBECQ
JULIEN GOSSELIN
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LES BIBLIOTHÈQUES 
DE L’ODÉON

octobre 2014 – juin 2015 / Odéon 6e

LITTÉRATURES 
PHILOSOPHIE
SOCIÉTÉ 

plus de soixante rencontres, 
lectures, colloques ou débats pour affirmer 
la place centrale occupée par la littérature 
et la philosophie à l’Odéon-Théâtre de 
l’Europe

OUVERTURE DE LA LOCATION
mercredi 10 septembre

OUVERTURE DE LA LOCATION
mercredi 3 septembre

 p. 46 – FESTIVAL
Le Festival Baroque de Pontoise commémore  
le 250e anniversaire de la mort de Rameau.

 p. 48 – AUDITORIUM DU LOUVRE
Toutes les musiques françaises ou presque  
au Louvre, de Jean-Philippe Rameau à  
étienne Daho.

 p. 48 – FESTIVAL
Les dix ans du remuant festival Les Vacances 
de Monsieur Haydn dirigé par le violoncelliste 
Jérôme Pernoo.

 p. 49 – THÉÂTRE DES CHAMPS-ÉLYSÉES
L’Orchestre des Champs-Élysées et son chef 
Philippe Herreweghe donnent un programme 
tout romantique : Wagner, Mahler et Brahms.

  p. 49 – CINé-CONCERT / THéâTRE DU 
CHâTELET
Jean-François Zygel met en musique trois 
grands films du réalisateur expressionniste 
Friedrich Wilhelm Murnau.

Jean-François Zygel

 p. 52 – DéBAT
La dernière rentrée classique de la Salle Pleyel : 
le temple de la Rue du Faubourg Saint-Honoré 
n’accueillera plus de concerts de musique 
classique à partir de janvier prochain.

 p. 53 – CITé DE LA MUSIQUE
Voix intérieures, programme de rentrée de 
l’Ensemble Intercontemporain dirigé par 
Matthias Pintscher.

 p. 56 – ROYAUMONT
François-Xavier Roth, chef berliozien 
exemplaire, dirige des extraits des Troyens, 
Harold en Italie et la Symphonie fantastique.

opéra

 p. 56 – THéâTRE DU CHâTELET
Cinquante ans après le film de Jacques Demy 
Les Parapluies de Cherbourg, le Théâtre 
du Châtelet propose de découvrir le chef-
d’œuvre de Michel Legrand dans une version 
symphonique mise en espace par Vincent 
Vittoz.

 p. 56 – CITÉ DE LA MUSIQUE
Le Kammerensemble Neue Musik Berlin donne 
en création française The Photographer, œuvre 
singulière de Philip Glass conçue comme un 
« photo-opéra ».

 p. 57 – OPÉRA BASTILLE
Le Barbier de Séville dans une nouvelle 
production accueillie à l’Opéra Bastille venue du 
Grand Théâtre de Genève.

 p. 57 – OPéRA BASTILLE
L’Opéra de Paris propose une nouvelle 
production de Tosca de Puccini mise en scène 
par Pierre Audi.

 p. 57 – ATHÉNÉE
Wouter van Looy met en scène des madrigaux 
de Monteverdi interprétés par les jeunes 
chanteurs et instrumentistes de l’ensemble 
Muziektheater Transparant.

JAZZ / musiques
du monde
entretien

 p. 58 – éGLISE DE LA MADELEINE
Laurent Mignard, à la tête de son Duke 
Orchestra, a conçu un concert exceptionnel 
consacré à la musique sacrée de Duke Ellington.

agenda

 p. 58 – FESTIVAL
Arts d’identité : le Festival des Cultures d’Islam 
interroge l’identité marocaine.

 p. 59 – STUDIO DE L’ERMITAGE
Ping Machine, grand ensemble de 14 musiciens 
dirigé par Fred Maurin.

 p. 60 – COMéDIE-FRANCAISE
Cabaret Barbara : après Brassens et Vian, la 
Grande Dame en noir a les honneurs de la 
Comédie-Française.

 p. 60 – PERPIGNAN
Jazzèbre, festival de référence, programme 25 
formations de premier plan dans un esprit festif.

 p. 60 – PARIS ET MAGNY-LES-HAMEAUX
Little Girl Blue : quand le violoncelle de Sonia-
Wieder Atherton se fait voix de Nina Simone.

 p. 60 – SAINT-FARGEAU-PONTHIERRY /  
LES LILAS
Jean-Rémy Guédon, leader d’ArchiMusic, signe 
MuTemps, une fantaisie numérique.

 p. 61 – THéâTRE DU CHâTELET
Le retour en classe tout acoustique de Gilberto 
Gil.

 p. 61 – CIRQUE D’HIVER
Voluptés électro-rock au Cabaret New 
Burlesque, création du Festival d’Ile-de-France.

 p. 62 – LE CENTQUATRE
Susheela Raman, le retour au premier plan 
d’une musicienne citoyenne du monde.

Susheela Raman

 p. 62 – BLUES / DIVAN DU MONDE
Du Blues au Groove : Nina Attal la surdouée 
signe chez Nueva Onda/PIAS un deuxième 
album produit par Jerry Barnes du groupe Chic.

focus
saisons 2014/2015

 p. 16
Le Théâtre de la Criée, Théâtre national de 
Marseille, irrigue la ville et la région de ses 
élans et de ses démarches artistiques.

 p. 21
Nouvelle saison et nouveau directeur au 
Théâtre d’Ivry, avec la chanson au cœur du 
projet.

 p. 24
La Comédie de l’Est, une maison ouverte  
aux préoccupations, aux difficultés, aux espoirs 
et aux créateurs de notre époque.

 p. 30
La programmation du Théâtre National de 
Nice, structurée autour de trois festivals, 
célèbre le théâtre et son pouvoir d’assembler 
et d’unir.

focus musiques

 p. 47
L’ensemble TM + de Laurent Cuniot met en 
œuvre de féconds croisements entre les arts. 

 p. 50
A Bastille, une petite salle pour de grands 
moments musicaux : la série “Convergences” de 
l’Opéra de Paris propose un autre rapport aux 
œuvres.

 p. 54
Andy Emler, ou le dialogue musical. Nourrie 
d’influences multiples, la musique du 
compositeur et pianiste ne ressemble à aucune 
autre.

Réservations : 01 48 13 70 00
www.theatregerardphilipe.com
www.fnac.com – www.theatreonline.com
Le Théâtre Gérard Philipe, centre dramatique national de Saint-Denis est subventionné par le ministère de la Culture 
et de la Communication (Drac Île-de-France), la Ville de Saint-Denis, le Conseil général de la Seine-Saint-Denis.

Théâtre 
Gérard Philipe
Centre dramatique national 
de Saint-Denis
Direction : Jean Bellorini
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CRÉATION 

DU 25 SEPTEMBRE AU 12 OCTOBRE 2014

LILIOM
OU LA VIE ET LA MORT D’UN VAURIEN
DE Ferenc Molnár
MISE EN SCÈNE Jean Bellorini

DU 2 AU 12 OCTOBRE 2014

DES ANNEES 70 
À NOS JOURS…
T R I P T Y Q U E
Collectif In Vitro – Julie Deliquet

LA NOCE DE Bertolt Brecht

DERNIERS REMORDS  
AVANT L’OUBLI
DE Jean-Luc Lagarce

NOUS SOMMES SEULS 
MAINTENANT
Création collective 

4 ET 5 OCTOBRE 2014

LES VISITES
DÉGUIDÉES
DE Bertrand Bossard

Théâtre
CRITIQUES

 p. 7 – THéâTRE DE LA COMMUNE
Marie-José Malis inaugure sa nouvelle saison 
avec l’adaptation d’Hypérion, d’Hölderlin. 
 A découvrir !

 p. 9 – CRITIQUE CINéMA
Un huis clos sous haute tension. C’est 
Mademoiselle Julie d’après August Strindberg, 
écrit et réalisé par Liv Ullmann. Magistral.

 p. 10 – MAISON DE LA CULTURE DU JAPON 
à PARIS
Claude Régy met en scène une nouvelle version 
d’Intérieur de Maeterlinck avec des comédiens 
japonais. Un spectacle d’une beauté irradiante.

 p. 14 – ODéON-THéâTRE DE L’EUROPE
Julien Gosselin et sa troupe s’emparent du 
roman Les particules élémentaires de Michel 
Houellebecq et en donnent une adaptation très 
réussie.

Les Particules élémentaires

 p. 18 – REPRISE / COMéDIE-FRANÇAISE
Reprise de la lumineuse Antigone de Marc 
Paquien, à l’écoute de la beauté du texte de 
Jean Anouilh.

ENTRETIENS

 p. 4 – COMéDIE-FRANÇAISE
Le metteur en scène et acteur Galin Stoev 
retrouve la troupe du Français pour sonder Le 
Tartuffe de Molière.

 p. 12 – THéâTRE DES ABBESSES / THéâTRE 
GéRARD PHILIPE
La Noce de Brecht, Derniers remords avant 
l’oubli de Lagarce, Nous sommes seuls 
maintenant du collectif In Vitro : Julie Deliquet 
nous invite à un voyage Des années 70 à nos 
jours.

 p. 19 – THéâTRE DU VIEUX-COLOMBIER
Frédéric Bélier-Garcia met en scène Trahisons 
de Harold Pinter, qui ausculte à rebours la 
défaite des attachements.

 p. 22 – THéâTRE DE LA TEMPêTE
Comme Molière en son temps avec Plaute, 
Philippe Adrien et Jean-Louis Bauer réécrivent 
Molière : un Malade imaginaire pour notre 
époque.

 p. 26 – THéâTRE NATIONAL DE LA COLLINE
Après Je disparais et Tage unter, Stéphane 
Braunschweig crée Rien de moi, d’Arne Lygre. 
L’auteur norvégien répond à nos questions.

 p. 37 – THéâTRE DE L’ŒUVRE
Gérard Desarthe met en scène et interprète 
Dispersion (ashes to ashes) de Harold Pinter, en 
compagnie de Carole Bouquet.

GROS PLANS

 p. 6 – LE MONFORT
Dans un « essai de cirque » qui s’inspire du mythe 
de Sisyphe, Fragan Gehlker se confronte au vide.

 p. 6 – THéâTRE DE LA COLLINE
Sylvain Creuzevault et son équipe s’appuient 
sur Le Capital de Marx et mettent en forme 
leur regard théâtral sur le mode de production 
capitaliste et l’aliénation sociale.

 p. 8 – ODéON-THéâTRE DE L’EUROPE
Le metteur en scène Robert Wilson donne sa 
version des Nègres, de Jean Genet.

 p. 10 – LE CENTQUATRE
Treizième édition de Temps d’Images, un 
festival qui met en scène de multiples et 
féconds croisements entre la scène et l’image.

 p. 12 – THéâTRE DE LA VILLE
Le Berliner Ensemble est de retour au Théâtre 
de la Ville avec la mise en scène de Mère 
Courage créée par Claus Peymann en 2005.

 p. 15 – THéâTRE DE LA VILLE
Vincent Macaigne signe une nouvelle 
adaptation théâtrale du roman de Dostoïevski : 
Idiot ! Parce que nous aurions dû nous aimer.

 p. 20 – THéâTRE GéRARD PHILIPE
Jean Bellorini recrée Liliom, conçu l’an dernier 
en plein air pour le Printemps des Comédiens à 
Montpellier.

 p. 20 – LE CENTQUATRE / CIRQUE
Quand le Cirque Trottola rencontre le Petit 
Théâtre Baraque, ils jettent les clowns dans 
l’arène avec Matamore.

 p. 22 – THéâTRE DU ROND-POINT
Alexandre Astier retrouve son complice Jean-
Christophe Hembert pour L’Exoconférence, 
conférence excentrique sur la vie extraterrestre.

 p. 33 – LA VILLETTE / CIRQUE
Le Cirque Plume fête ses trente ans avec 
Tempus Fugit ? Une Ballade sur le chemin 
perdu, poétique et festive.

 p. 35 – REPRISE / THéâTRE DU ROND-POINT
Mathilda May imagine un spectacle visuel, 
sonore et musical, sans texte, Open space, 
mettant en scène les employés d’une 
compagnie d’assurance.

DANSE
gros plans

 p. 40 – THéâTRE DES ABBESSES
Univers Light Oblique, nouvelle création de 
Georges Appaix, alimente le parcours Enfance 
et Jeunesse du Théâtre de la Ville.

Univers Light Oblique

 p. 42 – THéâTRE DU CHâTELET / THéâTRE 
DE LA COMMUNE PUIS AUTRES LIEUX
Limb’s theorem et Jérôme Bel : reprise de deux 
œuvres magistrales, signées William Forsythe 
et Jérôme Bel.

 p. 43 – LE CENTQUATRE
Dans le cadre du festival Temps d’Images, 
Josef Nadj présente sa création 2014, Paysage 
inconnu.

agenda

 p. 40 – THéâTRE NATIONAL DE CHAILLOT
José Montalvo met à l’honneur dans Asa Nisi 
Masa le monde plein de mystères des animaux.

 p. 41 – LE TARMAC
Dans Clameur des arènes, Salia Sanou 
métaphorise la lutte quotidienne pour la survie.

 p. 44 – VERSAILLES / FESTIVAL
Le Festival Plastique Danse Flore déplace les 
habitudes de consommation du spectacle.

 p. 44 – MAISON DES ARTS DE CRéTEIL / LA 
BRIQUETERIE
Ces lieux s’unissent pour nous offrir des 
découvertes artistiques inédites : Les Plateaux.

CLASSIQUE
 p. 45 – FESTIVAL D’AUTOMNE
Compositeur engagé, Luigi Nono (1924-1990) 
est l’auteur d’une des œuvres les plus originales 
et personnelles de la seconde moitié du xxe 
siècle.

 p. 46 – FESTIVAL
L’ensemble vocal De Cælis est l’invité du 
Festival d’Ile de France pour chanter des 
Polyphonies médiévales du xiie au xive siècle.
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www.theatre-chaillot.fr

José Montalvo
Asa Nisi Masa

Pierre Rigal
Paradis Lapsus

Josette Baïz 
Groupe Grenade

Roméo et Juliette

Olivier Letellier
Oh boy !

Béatrice Massin
La Belle au bois dormant

Le Bal de José  
et Josette

Pour  
la jeunesse

octobre 2014 – janvier 2015
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LIV ULLMANN
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Entretien e Thomas Condemine

Reprise / Théâtre du Rond-Point / Hetero
de Denis Lachaud / mes Thomas Condemine

L’individu  
face à la norme
Thomas Condemine, artiste associé à la Comédie Poitou-Charentes, 
met en scène le texte percutant et original de Denis Lachaud, qui 
ouvre la réflexion sur les rapports hommes/femmes et au-delà sur les 
rapports sociaux dominants/dominés, « résultat complexe et fonctionnel 
d’une fabuleuse accumulation d’expérience », selon les mots d’un 
personnage…

Qu’est-ce qui vous a motivé dans ce texte de 
Denis Lachaud ?
Thomas Condemine : J’ai dans un premier 
temps découvert l’un de ses romans, J’ap-
prends l’allemand, exposant le parcours d’un 
jeune homme qui apprend que son grand-
père a été gardien SS pendant la guerre, et 
mettant en lumière les diverses réactions au 
sein de la famille. Ce roman pose la ques-
tion de l’héritage, du monde en tant qu’in-
vention sociale et humaine façonnée par des 
règles. Lorsque le monde dans lequel on vit 
est chamboulé, comment se situe-t-on par 
rapport à la norme ? La pièce Hetero explore 
aussi de façon originale et percutante la 
question de l’héritage et celle de l’individu 
par rapport à la norme, sur le plan du genre. 
En effet, la pièce met en scène cinq hom-
mes : Père 1, Père 2 (les parents du Fils), le 
Fils, le Promis, et Negos (l’entremetteur qui 

demeure drôle mais c’est très grinçant, car la 
situation d’oppression existe et elle est immé-
diatement perceptible. Il y a quelque chose de 
très lourd derrière ce comique, quelque chose 
qui évoque nos conditionnements au sein de 
la société. Les acteurs maquillés sont des 
sortes de clown blanc, réunissant le comique 
et le tragique.

Comment s’exercent ces rapports dominants 
/ dominés dans la pièce ?
T. C. : De manière souterraine, et par la 
parole, car les personnages ne peuvent être 
différenciés ni par leur jeu ni par leur physi-
que. L’auteur s’amuse de manière cruelle à 
mettre en jeu l’archétype de l’hétérosexua-
lité hégémonique – l’homme viril blanc qui 
réussit – et le distribue dans tous les rôles. 
Au spectateur de reconnaître les uns et les 
autres. Les femmes n’ont jamais existé dans 
ce monde. Certaines attitudes qui seraient 
perçues comme drôles ou normales avec 
une femme deviennent choquantes avec 
un homme viril. Denis Lachaud règle ses 
comptes avec le schéma hétéronormé, il y va 

“La pièce invite à 
prendre conscience 
de nos héritages, qui 
nous dépassent qu’on 
le veuille ou non.”
Thomas Condemine

présente le Promis au Fils afin de conclure 
un mariage). Dans ce monde unisexe violent 
et codifié où il est nécessaire de faire preuve 
de sa virilité, les hommes doivent se marier, 
mais tous n’ont pas le même rôle : certains 
travaillent, d’autres enfantent et restent à 
la maison. A travers cette approche étrange 
et d’un humour féroce, la pièce met en œuvre 
un regard nouveau sur la question du genre, 
déclenche toute une réflexion sur la société, 
sur les idéaux, les utopies, le désir, le sexe ; 
elle éclaire les rapports sociaux, met en 
place une réflexion sur les rapports entre 
dominants et dominés et sur la façon dont 
ces rapports se transmettent et se perpé-
tuent.

Comment définissez-vous l’aspect comique 
de la pièce ?
T. C. : A l’épreuve du plateau, l’écriture 

fort avec les dominants, et en même temps 
essaie de comprendre le schéma sensible 
par lequel la domination se poursuit. Le Pro-
mis porte une volonté de résistance, qui va 
échouer mais que nous allons tenter de faire 
vivre dans le cœur du spectateur, tandis que 
d’autres cherchent à se tailler une place à 
l’intérieur de la règle. Tel un miroir déformant 
la pièce nous invite à prendre conscience de 
nos héritages, qui nous dépassent qu’on le 
veuille ou non, et réveille l’envie de change-
ment ! Le Promis questionne la norme, par 
nécessité, et il se passe des choses terribles 
pour les garants de la norme qui se sentent 
en danger. Le salon bourgeois des pères, en 
noir et blanc, a des murs en papier, et cet 
espace se transforme par les actions du Pro-
mis, il est progressivement envahi par autre 
chose. Des changements en profondeur sont 
possibles à l’échelle de chaque individu : si 
le théâtre peut faire quelque chose, c’est à 
cet endroit.

Propos recueillis par Agnès Santi

Théâtre du Rond-Point, 2 bis av. Franklin-D.-

Roosevelt, 75008 Paris. Du 17 septembre au 19 

octobre à 20h30, dimanche à 15h30, relâche les 

lundis et le 21 septembre. Tél. 01 44 95 98 21. 

Durée : 1h55.

Rejoignez-nous sur Facebook   

Entretien e Galin Stoev

Comédie-Française / Le Tartuffe
De Molière / mes Galin Stoev

L’attraction du vide
Pièce fascinante tant elle donne prise aux interprétations, Le Tartuffe de 
Molière offre une inépuisable matière de travail. Le metteur en scène 
et acteur Galin Stoev retrouve la troupe du Français pour sonder ce 
classique dans toute sa complexe opacité.

De quoi Tartuffe est-il le révélateur ?
Galin Stoev : La question est moins celle du 
conflit entre un escroc et ses victimes que 
celle du pacte invisible entre deux parties qui 
se lancent dans un voyage où chacune ren-
contre ses propres démons. Pour Orgon ou sa 
mère, Tartuffe comble un vide spirituel, émo-
tionnel ou relationnel, qui s’est installé dans 
la famille. Or Orgon ignore que Tartuffe vient 
d’une sorte de « vide métaphysique ». En un 
sens, il est fait d’anti-matière, il est le trou 
noir dans le cosmos de nos croyances, de nos 
aspirations et de nos bonnes intentions. De 
même que ce néant n’a pas de forme, Tartuffe 
non plus n’a pas d’identité stable. Vivre sans 
identité est une épreuve douloureusement 
impossible. C’est ici que vient le masque 
qui permet néanmoins que se constitue une 
personnalité. Tartuffe choisit le chemin d’un 
dévot extrémiste, parce qu’il est constam-
ment poursuivi par ses propres démons 
destructeurs, le seul moyen de leur résister 
étant les prières et la flagellation. Son zèle 
est tellement radical qu’il en devient para-
doxal : à travers un mélange d’honnêteté 
et de manipulation, il aspire à un véritable 
salut. Il ne souhaite pas seulement se marier 
avec la fille d’Orgon, mais veut aussi héri-
ter, comme s’il était son fils, et devenir son 
gendre, mais aussi aimer et être aimé par 
sa femme, et servir le prince mieux qu’Orgon 
lui-même. Finalement, il veut « avaler » Orgon 
tout entier, avec tout ce qui lui appartient 
et tout ce qui le caractérise comme entité 

ment cette relation : il reste systématique-
ment une part réfractaire à l’interprétation, où 
se trouve la force vitale de ce texte. Ce qui se 
passe entre Tartuffe et Orgon relève assuré-
ment d’un échange énergétique puissant, qui 
peut être décrit comme « amour », « attrac-
tion » ou « aspiration »… Ces mots cherchent 
à nommer ce à quoi nous n’avons pas accès 
de l’extérieur. Décider d’avance la nature de ce 
lien risque de le limiter, ou tout simplement 
de passer à côté. Je crois qu’il s’agit d’une 
vraie rencontre où s’ouvre la possibilité d’une 
ascension ou d’une destruction. Orgon n’avait 
jamais vécu un rapport aussi intense avant sa 
rencontre avec Tartuffe. Et c’est cela qui met 
les autres protagonistes en alerte, qui sus-
cite chez eux l’incompréhension, la critique 
et même la rage.

Galin Stoev

“Cela raconte la 
nature insaisissable 
de la vérité, où  
s’entremêle la  
capacité humaine  
de croire et  
de manipuler.”
Galin Stoev

psychologique, éthique, sociale ou morale. 
C’est un acte symbolique de dévoration ou 
de vampirisme énergétique et physique. 
Tout cela augmente la mise et transforme 
son séjour chez Orgon en opération de survie. 
Tartuffe ne demande rien mais reçoit tout de 
ses hôtes. Et cela non seulement grâce à sa 
force démoniaque d’influencer les gens, mais 
aussi grâce à la collaboration, consciente ou 
inconsciente, d’Orgon et de sa famille dans 
ce processus d’emprise mentale et de mani-
pulation.

Pourquoi la famille d’Orgon est-elle en 
crise ?
G. S. : Chacun semble avoir une idée précise 
sur ce que l’autorité doit être et utilise cette 
idée pour manipuler les autres. Les motifs de 
lutte et de scandale des uns et des autres 
semblent contradictoires. Pourtant, c’est pré-
cisément ce tissu de contradictions qui définit 
l’espace interrelationnel de cette famille, qui 
devient l’un des matériaux les plus explosifs 
du texte et un véritable moteur du jeu.

Qu’est-ce qui se noue entre Tartuffe et 
Orgon ?
G. S. : C’est un des grands mystères de cette 
pièce… Dès le début, chaque personnage 
cherche à expliquer ce lien étrange entre les 
deux hommes. Cependant ces explications 
offrent davantage d’informations sur celui 
qui parle que sur Tartuffe ou Orgon. Aucune 
version proposée n’arrive à expliquer totale-

Comment abordez-vous la question du reli-
gieux dans cette pièce ?
G. S. : Le pathos de Molière contre l’hypocri-
sie religieuse peut être facilement confondu 
avec une critique de la religion elle-même. Le 
contexte social et religieux du siècle de Louis 
XIV, très différent du nôtre, tend à rendre la 
pièce plus distante de nous. Ce qui me semble 
en revanche fondamental, c’est qu’en parlant 
de foi, Molière touche à une réalité tout à la 
fois intime et sacrée, qu’il abandonne cepen-
dant sans hésitation aux travers et défauts de 
ses personnages. Ainsi, il nous rend témoin 
d’un processus par lequel une chose se per-
vertit en son contraire. En ce sens, la pièce 
s’occupe du passage énigmatique qui trans-
forme une illumination en aveuglement. Tous 
les personnages se comportent comme s’ils 
avaient un monopole sur la vérité ultime de ce 
qui se passe. Cela transforme la pièce en une 
quête de vérité, avec ses multiples facettes 
contradictoires. Cela raconte la nature insai-
sissable de la vérité, où s’entremêle la capa-
cité humaine de croire et de manipuler. À cet 
égard, la religion est sans doute le champ le 
plus favorable pour explorer ces deux éner-
gies.

Entretien réalisé par Gwénola David

Comédie-Française, salle richelieu, place 

Collette, 75001 Paris. Du 20 septembre au  

17 octobre 2014, en alternance à 20h30,  

mâtinée à 14h. Location : 0825 10 1680  

(0,15€ TTC/min)

Rejoignez-nous sur Facebook   
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Critique

Théâtre de la Commune
d’après Hölderlin / adaptation de Marie-José Malis et Judith Balso / mes Marie-José Malis

Hypérion
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La nouvelle directrice du Théâtre de 
la Commune inaugure la saison avec 
l’adaptation d’Hypérion, d’Hölderlin. 
Au-delà du scandale avignonnais, 
un spectacle à découvrir pour 
qui aura l’audace d’entrer dans 
le « théâtre de la pensée » que 
revendique Marie-José Malis.

Les orfraies sont ces rapaces briseurs d’os dont 
les cris terrifient les superstitieux. Dans la nuit 
d’Avignon, à l’heure où l’oiseau de Minerve prend 
son envol, on a longuement entendu le chœur des 

orfraies. Opprobre jeté sur Hypérion, trop long, 
trop lent, trop indigeste ; accusation faite à sa 
metteur en scène d’être une dangereuse acti-
viste, tenant haut le brandon de la colère contre 
l’injustice faite à ceux de sa profession, et le 
mépris de la jeunesse insultée par une politique 
crépusculaire. Les débats sur les modalités de 
la contestation festivalière sont désormais clos, 
et les artistes qui ont joué ont allègrement signi-
fié au pouvoir le ridicule de ses représentants 
– ainsi le vitriol hilarant d’Orlando – ou les erre-
ments de ses décisions – ainsi la salutaire leçon 
d’histoire de Guénoun et Schiaretti dans Mai, 
juin, juillet. Hypérion se relèvera certainement 

du comptage des nombreux départs de la salle. 
Demeureront toujours, dressés dans la clarté 
du geste créateur assumé, les artistes, dont les 
œuvres valent davantage que le bien ou le mal 
qu’on dit d’elles, comme le remarquait Maurice 
Nadeau. Pour réclamer une politique solaire et 
soutenir la jeunesse héroïque susceptible de la 
désirer, Marie-José Malis a choisi les passages 
déclaratifs du roman de Hölderlin, où Hypérion 
et ses compagnons s’adressent à leur siècle, et 
discutent entre eux d’une organisation politique 
à se donner. 

Le temps rendu au temps,  
la pensée à la pensée
On ne s’étonnera pas qu’il faille du temps pour 
cela, qu’il faille peser le sens de chaque mot et 
trouver la diction qui redonne à tous les concepts 
galvaudés leur plein sens. Marie-José Malis 
laisse le temps à la pensée de se déployer, au 
risque de se perdre et de se diluer peut-être : 
mais son saisissement requiert cette patience 
et cette humilité. Il faut accepter de se laisser 
prendre dans le flux du texte, de se laisser bercer, 
tour à tour obnubilé et en alerte. Le texte suit les 
inflexions de la musique qui le soutient : Arvo Pärt, 
Stravinsky, Chostakovitch offrent leur rythme aux 
mots, comme pour rappeler que tout discours 
révolutionnaire est un chant. On reproche à celui 
qu’orchestre ce spectacle de n’être pas joyeux : 
c’est sans doute oublier que la révolution se fait 
rarement sur des airs d’opérette, et qu’il y a de la 
tristesse, aussi, à admettre la nécessité du com-
bat. La générosité des comédiens se mesure à 
leur obstination à soutenir les choix dramatur-
giques d’une artiste qui revendique l’anticonfor-
misme du temps rendu au temps. Des moments 
d’intense émotion naissent comme des pépites 
éblouissantes, surgies de cette veine théâtrale. 
Deux jeunes débutantes accompagnent la troupe 
chevronnée : leur fraîcheur dit la fragilité de la 
jeunesse, mais aussi sa sincérité et son courage. 
Voilà ce que nous apprend Marie-José Malis, en 
pensée et en acte.

Catherine Robert

Théâtre de la Commune, 2 rue Edouard-Poisson, 

93300 Aubervilliers. Du 26 septembre au 16 

octobre 2014. Mardi et mercredi à 19h30 ; jeudi 

et vendredi à 20h30 ; samedi à 18h ; dimanche à 

16h. Tél. 01 48 33 16 16. Durée : 5h avec entracte. 

Spectacle vu lors du Festival d’Avignon 2014.

Réagissez sur www.journal-laterrasse.fr   

Un texte qui laisse le temps à la pensée de se 
déployer.www.colline.fr - 01 44 62 52 52

à partir du Capital de Karl Marx
mise en scène Sylvain Creuzevault

du 5 septembre au 12 octobre 2014 

de Arne Lygre
mise en scène Stéphane Braunschweig

du 1er octobre au 21 novembre 2014
création à La Colline 
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Gros plan

Théâtre de la Colline
D’après Karl Marx / mes Sylvain Creuzevault

Le Capital et son Singe
Sylvain Creuzevault et son équipe s’appuient sur Le Capital et mettent 
en forme leur regard théâtral sur le mode de production capitaliste et 
l’aliénation sociale. Une « comédie, pure, dure » !

Après avoir créé Notre Terreur à partir de la 
période historique de la Terreur en 1793-1794 – 
un travail de troupe particulièrement stimulant 
et d’une rare énergie, visible à la Colline en 2010 
–, Sylvain Creuzevault prend appui sur le monu-
mental et percutant Capital de Marx, œuvre 
majeure dont le livre 1 est publié à Hambourg 
en 1867. Le metteur en scène souligne : « Le 
mode de production capitaliste de la vie sociale 
est à la fois sa propre scène, son propre décor, 
son propre texte, ses propres acteurs, dont les 
spectateurs ne peuvent être, d’occasion, specta-
teurs, que parce qu’ils en sont d’abord les acteurs 
forcément enrôlés, pris dans les rets d’un texte 
dont ils ne peuvent être les auteurs, puisque le 
capitalisme est par essence, un théâtre sans 

Sylvain Creuzevault et son équipe s’inspirent  
d’une œuvre monumentale, Le Capital de Marx.

auteur. Karl Marx a passé sa vie à tenter de faire 
apparaître cette absence : vous conviendrez qu’il 
n’est pas facile, mesdames et messieurs, de faire 
apparaître une absence en tant qu’absence sans 
que sa forme d’apparition par là même la nie ».

Hypocrisies et illusions
Sur le plateau du théâtre l’idée est d’en rire, 
d’en faire une farce sans héros, une sorte de 
farce brute qui ne serait pas ancrée dans un 
temps donné mais dans cette idée de l’homme 
irrémédiablement soumis aux rouages impé-
ratifs d’une production croissante et toujours 
plus inventive. Ceux qui sont aux commandes 
et s’enrichissent, ceux qui produisent et ne s’en-
richissent pas, ceux qui consomment, c’est-à-

dire tous : toutes sortes d’échanges dans une 
société marchande fournissent une matière 
théâtrale infinie, que le metteur en scène et 
les siens empoignent à bras le corps. Sylvain 
Creuzevault évite absolument tout didactisme 
et toute posture moralisante ou analytique pour 
mettre en œuvre divers conflits, stratégies, 
paradoxes et autres tourments liés au mode de 
production capitaliste, qui évidemment englobe 
toute notre planète. Le théâtre ici débusque 
les hypocrisies et les illusions qui s’emparent 
de pauvres petits sujets… La scène peut « se 
moquer de chacun de nous, et en chacun de 
nous de cette illusion aimable et primordiale 

selon laquelle nous serions libres ». Une déca-
pante mise à distance et une incursion salutaire 
dans une œuvre de très grande envergure.

Agnès Santi

Théâtre de la Colline, 15 rue Malte-Brun,  

75020 Paris. Du 5 septembre au 12 octobre,  

mardi à 19h30, du mercredi au samedi à 20h, 

dimanche à 15h. Tél. 01 44 62 52 52.

La Scène Watteau, Place du Théâtre, 94736 

Nogent-sur-Marne. Les 5 et 6 novembre à 20h30. 

Tél. 01 48 72 94 94. Dans le cadre du Festival 

d’Automne.
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Le Monfort
Écriture de Fragan Gehlker, Alexis Auffray et Maroussia Diaz Verbèke

Le vide
Dans un « essai de cirque » qui 
s’inspire du mythe de Sisyphe, 
Fragan Gehlker se confronte au 
vide, qui aspire l’être, entièrement, 
essentiellement.

Une étrange sensation de l’espace, immense, 
qui pèse tout autour, porte le corps et pour-
tant se dérobe. Sans doute aussi la tentation 
du gouffre, vision d’un ailleurs, par delà la 
pesanteur et la contingence des matières. Et 
toujours, ce désir de vaincre la fatalité, défier 
l’inéluctable, apprivoiser la chute, la peur, 
le risque, l’inconnu. Et toujours cette quête 

numéro traditionnel, que sur l’apprentissage 
quotidien, fondé sur la répétition du même 
geste jusqu’à une parfaite maîtrise. Suspen-
due à la coupole, la corde lisse, son agrès, 
trace un lien entre le haut et le bas. Elle est 
aussi mouvante, tantôt droite, tendue, tantôt 
sinueuse, nouée, enchevêtrée, comme le che-
min, l’ascension, l’épreuve. Accompagné au sol 
par le musicien Alexis Auffray, qui compose aux 
violon, radio-k7, micro et bande magnétique, 
Fragan Gehlker pousse le déséquilibre à son 
extrême limite. Il hésite entre plusieurs cordes, 
soit autant de possibles, qui tombent les unes 
après les autres, soit autant d’utopies, qui par-
fois se fracassent, parfois tiennent, trahissent 
la condition de l’existence, tracent la voie d’une 
construction de soi. C’est donc une lutte dérai-
sonnable pour s’élever malgré la pesanteur, 
malgré l’inutilité de cette volonté, malgré le 

Le vide… vu d’en haut.

Tél. 01 46 61 36 67

THÉÂTRE  Du 8 au 19 octobre
D’après Oncle Vania et L’homme des bois 
D’Anton Tchekhov
Adaptation et mise en scène Éric Lacascade
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insensée, entre ascension et néant, répéti-
tion infinie du battement de la vie… Peut-être 
est-ce là le vertige de l’absurde, dans le che-
minement d’un homme qui grimpe sur une 
corde, se hisse tout en haut, et puis chute. 
Et recommence. Faire, refaire, refaire encore. 
Encore. « Toujours essayer. Toujours échouer. 
Pas grave. Essayer à nouveau. Échouer à nou-
veau. Mieux échouer » écrivait Beckett, dans 
Cap au pire.

Rêve d’échappées belles
C’est au Centre national des arts du cirque, en 
2009, que Fragan Gehlker a débuté cet « essai 
de cirque », inspiré du mythe de Sisyphe, de 
Camus : une réflexion en acte autant sur le ris-
que, la peur et la mort, sur la performance sans 
autre finalité qu’elle-même qui caractérise le 

poids du rationnel qui toujours nous ramène 
vers le sol. Recréée in situ selon l’architecture 
du théâtre Monfort, reconfiguré pour l’occa-
sion, la performance donne corps par méta-
phore aux propos de Camus : « L’absurde naît 
de la confrontation de l’appel humain avec le 
silence déraisonnable du monde ».

Gwénola David

Le Monfort, 106 rue Brancion, 75015 Paris.  

Du 23 septembre au 11 octobre 2014. A 20h30, 

relâche dimanche et lundi. Tél. 01 56 08 33 88. 

Soirée exceptionnelle dans le cadre de Nuit 

Blanche le 4 octobre. Puis en tournée,  

notamment du 17 au 19 octobre au festival  

Circa (Gers).

Rejoignez-nous sur Facebook   
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Entretien e Wajdi Mouawad

Région / Nantes
Texte de Wajdi Mouawad inspiré par Annick Bergeron et Nayla Mouawad
mes Wajdi Mouawad

Sœurs
Après Seuls, spectacle créé 
en juin 2010, Wajdi Mouawad 
présente Sœurs. Un nouveau solo, 
interprété par Annick Bergeron, 
qui ouvre le deuxième volet d’un 
cycle sur les univers familiers : le 
Cycle Domestique.

Comment est né ce projet de Cycle 
Domestique ?
Wajdi Mouawad : Les idées surgissent d’elles-
mêmes. C’est compliqué à déterminer. J’ai eu 
envie de travailler à partir du rapport entre les 

Au-delà de ces activités de préparation, quel 
rôle Annick Bergeron a-t-elle joué dans le 
processus de création ?
W. M. : Suite à cette période de rencontre 
entre Nayla et Annick, l’ensemble de l’équipe 
de création a travaillé avec Annick, autour de 
tout ce qu’elle avait recueilli. L’importance du 
personnage d’Annick nous est alors apparu 
évident au cœur du spectacle. Sœur est donc 

“Travailler à partir 
du rapport entre  
les histoires intimes 
et les violences de 
l’Histoire.”
Wajdi Mouawad

histoires intimes et les violences de l’Histoire. 
Il y avait cette curiosité de voir ce qui survient 
si les créations s’adossent, au départ, à une 
matière autobiographique : mon frère, ma sœur, 
mon père, ma mère. Cette curiosité de voir sur 
quoi pourrait s’ouvrir un pareil champ d’explo-
ration et quelle langue pourrait en surgir.

Qu’est-ce qui constitue le centre de cette 
nouvelle pièce, Sœurs ?
W. M. : Ma sœur. Nayla. Sa vie. Son destin. 
Son tracé et la rencontre que j’ai organisée 
entre elle et la comédienne qui va l’incarner 
sur scène, Annick Bergeron. Il y a cinq ans, je 
leur ai demandé de faire connaissance. J’ai 
demandé à Annick de filmer, d’interviewer, 
d’écrire sur Nayla. La création aura, comme 
point de départ, cette matière qui m’aura per-
mis d’éviter d’être trop collé au sujet.

devenu Sœurs. Annick a passé ensuite deux 
semaines en laboratoire, équipée de tout le 
matériel dont elle avait besoin. Je lui avais 
demandé de chercher « en trois dimensions ». 
Cela a donné des vidéos, des sons, des pro-
positions scénographiques et des prémices 
narratives formidables.

Entretien réalisé par  
Manuel Piolat Soleymat

Le Grand T, 84 rue du Général-Buat,  

44000 Nantes. Du 23 au 25 septembre à 20h,  

le 26 à 20h30, le 27 à 19h. Tél. 02 51 88 25 25.

Rejoignez-nous sur Facebook   

Critique e Cinéma

D’après August Strindberg
scénario et réalisation Liv Ullmann

Mademoiselle Julie
Jessica Chastain, Colin Farrell, Samantha Morton : trois acteurs imposants 
tendent les fils d’un huis clos sous haute tension. C’est Mademoiselle 
Julie, écrit et porté à l’écran par Liv Ullmann. Magistral.

Elle dit être habitée par la pièce d’August 
Strindberg depuis toujours. Aussi, lorsque 
des producteurs sont venus à elle afin de 
réfléchir à un film sur le thème de la femme 
fatale, Liv Ullmann a immédiatement pensé à 
une nouvelle version cinématographique de 
Mademoiselle Julie. Et l’idée a fait mouche. 

Après August Falck, Felix Basch, Alf Sjöberg, 
Mike Figgis…, l’égérie d’Ingmar Bergman s’est 
donc lancée dans l’adaptation de ce monu-
ment de la littérature dramatique suédoise, 
écrit en 1888. Une adaptation en langue 
anglaise, qui transpose la pièce en Irlande, 
mais reste fidèle à l’époque et l’intrigue de la 
pièce de Strindberg : une jeune aristocrate, 
restée seule le soir de la Saint Jean avec la 
cuisinière et le valet de son père, tous deux 
fiancés, provoque et séduit le domestique 
sous les yeux de sa promise. « Dès que j’ai 
commencé à travailler, confie Liv Ullmann, je 
me suis régalée, non seulement [de] ce que 
Strindberg avait écrit, mais aussi des motifs 
qui m’importaient personnellement : être vue 
ou demeurer invisible, donner une image de soi 
qui ne correspond pas à ce que l’on est vrai-
ment, être aimé pour soi-même et non pour ce 
que les autres voient en vous, les rapports de 
sexe, les crises qui en découlent… »

Les déflagrations de l’intime
Après une première impression de classi-
cisme bon teint, cette Mademoiselle Julie 
surprend par une façon de tracer des lignes 

de tensions extrêmement vives, extrêmement 
complexes entre les êtres. Et parfois très 
troublantes. Ainsi, pas de traitements psycho-
logiques rebattus dans cette œuvre aux beau-
tés picturales et musicales, œuvre qui nous 
entraîne dans les errances de l’âme humaine 
et la tyrannie des enfermements sociaux. 

Colin Farrell et Jessica Chastain dans Mademoiselle Julie.

Pas de développements linéaires, mais des 
zones de dépressurisation, des maelströms 
d’impulsions et d’attitudes obscures, contra-
dictoires, qui passent par des phases d’apai-
sement avant de repartir dans de nouvelles 
éruptions. Coupant les trois protagonistes 
du reste du monde (Julie – Jessica Chastain ; 
John – Colin Farrell ; Kathleen – Samantha 
Morton), Liv Ullmann nous plonge dans un 
huis clos radical au sein duquel isolement, 
désespoir et dérèglements intimes ne cessent 
de tourbillonner. Il y a quelque chose d’une 
symphonie tragique dans cette Mademoiselle 
Julie liant grâce et austérité. Une symphonie 
à laquelle trois grands interprètes apportent 
souffle, brio, densité. Après Infidèle, en 2000, 
Liv Ullmann signe un film envoûtant. Au cœur 
des questionnements de l’être. Et des défla-
grations de l’intime.

Manuel Piolat Soleymat

Mademoiselle Julie (Miss Julie), écrit et réalisé 

par Liv Ullmann (Norvège / Irlande). Durée : 2h13. 

Sortie le 10 septembre 2014.

Réagissez sur www.journal-laterrasse.fr   
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Odéon-Théâtre de l’Europe
de Jean Genet / mes Robert Wilson

Les Nègres
Le metteur en scène Robert Wilson donne sa version des Nègres, de 
Jean Genet. Il aborde ce classique du xxe siècle avec sa méthode et son 
vocabulaire stylistique, qui résonnent étonnamment avec les conceptions 
théâtrales de l’écrivain.

D’abord il regarde l’espace. Longtemps. Puis 
l’éclaire. D’un trait sûr, il dessine ensuite 
quelques lignes pures, tracées par intuition, 
esquisse des tableaux qui composeront l’ar-
chitecture de la mise en scène, donne l’es-
prit du mouvement : pour Robert Wilson, le 
théâtre se décline en formes, rythmes, gestes, 
présences, musiques et couleurs… Jamais 
l’artiste texan ne vient illustrer un texte, ni 
même en donner une interprétation ou en 
éclairer les enjeux dramatiques. « Pour moi 
tout théâtre est danse. La danse commence 
avec l’immobilité et la conscience du mouve-
ment dans l’immobilité. » D’ailleurs, il ne part 
pas d’une analyse dramaturgique ou d’une 
compréhension intellectuelle préalable. Il se 
laisse guider par les images qui fusent d’entre 
les mots et chahutent son propre imaginaire. 
Le verbe apporte ses touches de sens après. 
Profondément marqué par la pensée de John 
Cage, qui montrait dans son essai Silence, 
publié en 1961, que le silence n’est pas l’ab-
sence de son, mais contient au contraire tous 
les bruits donc l’essence même de la réalité, 
Rober Wilson travaille à révéler l’extraordi-
naire bruissement du temps, matière qu’il 
étire ou comprime. « Je travaille très intuiti-
vement. Au début, tout est improvisation et 
à la fin tout devient très fixé. Je travaille avec 
des constructions d’espace-temps » raconte-
t-il. Durant les workshops qui précèdent les 
répétitions, il conçoit un « livret visuel », qui 
sera filmé, étudié, édité puis appris. « J’aime 
être dans une pièce avec des gens et créer 
avec eux. Je n’aime pas parler de la situation, 
j’aime la faire. Si j’en parle, cela devient intel-
lectualisé et j’essaie de faire ce qui est dans 
ma tête au lieu de simplement regarder les 
gens devant moi et les laisser me diriger. »

Le théâtre comme cérémonie
C’est aux Nègres, de Genet, que Robert Wilson 
applique aujourd’hui sa méthode et ses règles 
stylistiques. Créée en 1959 par Roger Blin, 
cette pièce enchâsse deux mascarades : tan-
dis que des comédiens noirs grimés en Blancs 
répètent pour la énième fois Le Meurtre de la 
Blanche, se tient le procès clandestin d’un 
traître noir par ses pairs, suivi d’une exécution 
qui déclenchera la révolte. Cette « clownerie », 

Scène en répétition des Nègres, de Jean Genet, sous 
la direction de Robert Wilson.

comme la désignait Genet lui-même, exaspère 
la tension entre le rituel du tribunal et le car-
naval des masques, mais surtout floute les 
limites entre le jeu et le réel, entre le rite et 
l’improvisation. Loin de se réduire à un pam-
phlet contre le colonialisme, elle met en pièce 
l’obsession qui traverse l’œuvre de l’écrivain : 
incapables d’être eux-mêmes, les hommes 
n’existent qu’à travers l’image inévitablement 
fausse qu’ils se forment les uns des autres, 
pour reprendre les termes de l’analyse de 

Jean-Paul Sartre. Genet concevait d’ailleurs le 
théâtre comme une cérémonie, sans lien repé-
rable avec le réel, autrement dit un ensemble 
de signes, reprochant aux comédiens de trop 
souvent « s’identifier à des personnages de 
drame ou de comédie » au lieu d’oser être « des 
signes chargés de signes ». Masques, voix déca-
lées, gestes stylisés, et autres éléments d’une 
déréalisation entière du jeu et du spectacle : 
telles sont ses indications de mise en scène. 
Voilà qui entre étrangement en résonance avec 
le théâtre selon Robert Wilson…

Gwénola David

Odéon-Théâtre de l’Europe, place de l’Odéon, 

75006 Paris. Du 3 octobre au 21 novembre 2014. 

20h sauf dimanche 15h, relâche lundi. Tél. 01 44 

85 40 40. Dans le cadre du Festival d’Automne.

Rejoignez-nous sur Facebook   
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D U  2 6  S E P T E M B R E  
A U   1 6   O C T O B R E  2 0 1 4

Saison 2014-2015

avec Adina Alexandru, Pascal Batigne, Frode Bjørnstad, 
Juan Antonio Crespillo, Lili Dupuis, Sylvia Etcheto, 
Olivier Horeau, Isabel Oed, Victor Ponomarev

Hypérion d’après le roman  
de Friedrich Hölderlin mis en scène  
par Marie-José Malis

Jérôme Bel
Jérôme Bel
2 4  →  2 7  S E P T E M B R E  2 0 1 4 
AV E C  L E  F E S T I VA L  
D ’ A U T O M N E  À  PA R I S

Hypérion
Friedrich Hölderlin,  
Marie-José Malis
2 6  S E P T E M B R E  
→  1 6  O C T O B R E  2 0 1 4

Un monde idéal / !
La Planète (ou comment  
se représenter le monde)
Thierry Bedard
6  →  1 5  O C T O B R E  2 0 1 4  
� J E U N E  P U B L I C �

Pièce d’actualité nº1
Laurent Chétouane
4  →  1 6  N O V E M B R E  2 0 1 4

L’Avare : un portrait de famille
en ce début de 3e millénaire
PeterLicht,  
Catherine Umbdenstock
1 9  N O V E M B R E  
→  7  D É C E M B R E  2 0 1 4

Pièce d’actualité nº2 
Maguy Marin
2  →  1 4  D É C E M B R E  2 0 1 4

Trois hommes verts
Valérie Mréjen
1 0  →  1 3  D É C E M B R E  2 0 1 4  
� J E U N E  P U B L I C �

Viejo, solo y puto
Sergio Boris 
8  →  2 9  J A N V I E R  2 0 1 5

Et balancez  
mes cendres sur Mickey
Rodrigo García
2 8  J A N V I E R  
→  1 5  F É V R I E R  2 0 1 5

Tartuffe ou l’Imposteur
Molière, Benoît Lambert
1 0  →  2 9  M A R S  2 0 1 5

Ahmed philosophe
Alain Badiou, Patrick Zuzalla
1 7  →  2 1  M A R S  2 0 1 5  
� J E U N E  P U B L I C �

Cinéma Apollo
Alberto Moravia, Michel Deutsch,  
Matthias Langhoff
1 E R  →  1 6  AV R I L  2 0 1 5 
AV E C  L A  M C 9 3

Pièce d’actualité nº3
Olivier Coulon-Jablonka
5  →  1 7  M A I  2 0 1 5
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Maison de la culture du Japon à Paris
de Maurice Maeterlinck / mes Claude Régy

Intérieur
Après une première création de la pièce de Maurice Maeterlinck en 
1985, Claude Régy met en scène une nouvelle version d’Intérieur avec 
des comédiens japonais. Un spectacle d’une beauté irradiante.
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A l’intérieur d’une maison, une famille veille. 
C’est le soir. Un père, une mère, deux filles, un 
petit enfant. Chacun est à ses occupations. Au 
centre de la pièce, l’enfant dort. Profondément. 
D’un sommeil qui semble inaltérable. Comme 
dans la mort, rien ne paraît être en mesure de 
venir mettre un terme à l’immobilité profonde 
qui est la sienne. Dehors, dans le jardin, plu-
sieurs personnes observent ces êtres à travers 
les fenêtres de la maison. Ils commentent leurs 
mouvements, leurs déplacements, leurs gestes. 
Ils se demandent, aussi, quand et comment ils 
vont leur annoncer la mort d’une de leurs filles, 
que l’on vient de retrouver noyée dans le fleuve. 
Une foule de villageois s’avance vers la maison, 
avec le corps de la défunte… Pièce en un acte 
conçue par Maeterlinck, en 1894, pour un théâ-
tre de marionnettes, Intérieur nous place face à 
une écriture qui semble destinée à l’univers du 

metteur en scène Claude Régy. Des répliques 
courtes, factuelles, qui pèsent de toute leur sim-
plicité en portant à la plus grande profondeur. 
Un texte qui rejoint les espaces de la poésie, 
qui nous parle de la mort et de la vie, ouvre des 
perspectives saisissantes sur l’invisible, sur les 
notions de conscience, de fatalité, d’illusion.

A la hauteur d’un rêve
Sur scène, les douze comédiens japonais du 
Shizuoka Performing Arts Center se fondent 
de façon subjuguante, comme organique, dans 
les images de cette représentation à haute 
valeur picturale. De même que le texte donne 
l’impression d’avoir été écrit pour être investi 
par Claude Régy, l’art de ce dernier paraît avoir 
été inventé pour ces interprètes d’une précision 
et d’une grâce rares. Sur le plateau recouvert 
de sable blanc, tout prend corps comme dans 

Intérieur de Maeterlinck, mis en scène par Claude Régy.

un rêve. Partant de l’obscurité la plus dense, la 
plus mystérieuse, les silhouettes errantes des 
différents personnages – soumis à la lenteur 
chorégraphique qui caractérise les créations 
du metteur en scène – se déplacent à travers 
les variations chromatiques d’un espace-
temps fait de silences et d’évanescences. La 
menace plane. Le drame avance. L’espace du 
plateau nous happe. Pourtant, le choc ressenti 
lors des grands spectacles de Claude Régy (La 
Barque le soir, Ode Maritime…, pour parler des 
plus récents) ne survient pas. Car ici, la langue 
japonaise nous met à distance des mots de 
Maeterlinck. Elle nous place, de fait, en dehors 
du cœur de la représentation, en dehors de sa 
pulsation intime. Les fidèles du maître ressenti-
ront, peut-être, une forme de frustration. Quant 

aux autres, ils vivront pleinement la découverte 
d’un théâtre d’une profondeur et d’une beauté 
formelle toujours impressionnantes.

Manuel Piolat Soleymat

Maison de la culture du Japon à Paris, 101bis 

quai Branly, 75015 Paris. Spectacle en japonais 

surtitré en français, programmé dans le cadre <

du Festival d’Automne à Paris. Du 9 au <

27 septembre 2014. Du lundi au vendredi à 20h, 

le samedi à 15h et 20h, le samedi 27 septembre <

à 15h. Durée : 1h30. Tél. 01 44 37 95 95 <

ou 01 53 45 17 17. www.mcjp.fr.  

www.festival-automne.com 

Spectacle vu lors du Festival d’Avignon 2014.

Réagissez sur www.journal-laterrasse.fr   
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Gros plan

Le CENTQUATRE
Festival

Temps d’Images
Treizième édition d’un festival qui met en scène de multiples et féconds 
croisements entre la scène et l’image, à travers une quinzaine de 
propositions.

Pas étonnant que ce Festival ait acquis une 
dimension européenne, tant il s’inscrit dans 
une thématique ultra-contemporaine, tou-
chant à l’intime et à l’Histoire – et à leur récit 
–, touchant à toutes sortes de résonances 
complexes et fourmillantes entre l’image et 
le monde, et témoignant aussi de l’audace de 
la création contemporaine de plus en plus 
hybride et sans frontières entre disciplines. 
Créé pour rendre compte des relations et 
des croisements entre la scène et l’image, le 
Festival prend donc le temps d’observer et 
interroger l’image, son impact et ses signi-
fications, et dans l’instantané du monde 
qu’il façonne mêle théâtre, danse, musique, 
arts visuels et arts plastiques. L’association 
féconde entre le CENTQUATRE et ARTE per-
met de découvrir pour cette treizième édi-
tion une quinzaine de propositions. Plusieurs 
installations sont visibles pendant toute la 
durée du Festival, du 17 au 28 septembre, 
dont Collectif Ceremony de Nicolas Klotz et 
Elisabeth Perceval, création plastique et 
cinématographique explorant le motif de la 
chasse à l’homme.

Passionnante mise en abyme
Pièce pour deux danseurs et deux musiciens, 
Paysage inconnu s’est construit à partir des 
plaines de la Voïvodine en ex-Yougoslavie, 
où Josef Nadj a grandi. Déjà présente l’an 
passé, Christiane Jatahy entremêle théâtre 
et cinéma et crée What if they went to Mos-
cow ? d’après Les trois Sœurs de Tchekhov. 
Après Re : Walden créé à partir de l’œuvre de 
Henry David Thoreau, Jean-François Peyret 
et Jos Houben se retrouvent et proposent 
Citizen Jobs, qui décortique le mythe de la 
pomme, et trace le portrait de Steve Jobs, 
qui a révolutionné le monde technologique 
avec la maestria qu’on connaît, hippie en 
Inde avant de devenir leader mondial. Au 
croisement des arts visuels et de la per-

Citizen Jobs par Jean-François Peyret et Jos Houben. 
Le prodigieux mythe de la pomme…

formance, Alessandro Sciarroni propose 
un voyage à travers le monde et les outils 
numériques dans Joseph_kids, version jeune 
public de Joseph précédemment créé. Dans 
Numax-Fagor-Plus, Roger Bernat met en 
scène une passionnante mise en abyme et 
confronte deux exemples de lutte ouvrière. 
En 1979, un groupe de travailleurs collec-
tivise et autogère l’usine d’électroménager 
Numax de Barcelone. En 2013, l’usine espa-

Gros plan

Théâtre de l’Épée de bois
d’après Adolfo Costa du Rels / mes Jean-Paul Wenzel

Les égarés du Chaco
A l’invitation d’Ariane Mnouchkine et du Théâtre du Soleil, Jean-Paul 
Wenzel présente Les égarés du Chaco au Théâtre de l’Epée de Bois. 
Une création en langue espagnole (surtitrée en français) adaptée de La 
Lagune H3, de l’auteur franco-bolivien Adolfo Costa du Rels.

La première rencontre entre Jean-Paul Wen-
zel et les élèves de l’Ecole nationale de Théâ-
tre de Bolivie remonte à 2010. Grâce au sou-
tien de l’Institut Français, l’auteur-metteur 
en scène a pu se rendre à Santa Cruz de la 
Sierra, pour animer une classe autour de la 
dramaturgie contemporaine française et de 
certains de ses propres textes. Deux ans plus 
tard, les liens se poursuivent et se renforcent 

Les Égarés du Chaco, mis en scène par Jean-Paul Wenzel.

« Adolfo Costa du Rels nous ouvre un monde 
fantastique, peuplé d’ombres mouvantes, de 
lueurs dans les fourrés, habité de présences 
diaboliques ou féériques », explique Arlette 
Namiand, qui signe l’adaptation du texte. 
Interprétés par sept anciens élèves de l’Ecole 
nationale de Théâtre de Bolivie, les person-
nages de cette création errent au sein d’un 
univers mouvant et périlleux. Un univers 

avec un projet d’adaptation théâtrale de La 
Lagune H3, d’Adolfo Costa du Rels. Enthou-
siasmée par cette aventure, Ariane Mnou-
chkine – en collaboration avec le Théâtre de 
l’Epée de Bois – a invité la troupe Amassunu 
à venir présenter ce spectacle (créé en Boli-
vie, en septembre 2013) à la Cartoucherie 
de Vincennes.

Un monde fantastique peuplé  
d’ombres mouvantes
Les égarés du Chaco présente un groupe de 
soldats perdus dans l’aridité d’une nature 
hostile, durant la Guerre du Chaco, qui opposa 
la Bolivie et le Paraguay entre 1932 et 1935. 

« qui nourrit la peur et l’angoisse des hommes 
comme leur capacité de rêve, leur imaginaire, 
leur puissance de survie ».

Manuel Piolat Soleymat

Théâtre de l’Epée de Bois, Cartoucherie,  

route du Champ-de-Manœuvre, 75012 Paris.  

Du 25 septembre au 19 octobre 2014.  

Les jeudis et vendredis à 20h30, les samedis  

à 16h et 20h30, les dimanches à 16h.  

Tél. 01 48 08 39 74. Également au Théâtre Saint-
Gervais à Genève du 28 octobre au 1er novembre 

2014, et à l’ENSATT à Lyon les 4 et 5 novembre.

Rejoignez-nous sur Facebook   

gnole Fagor Electrodomesticos fait faillite 
et renvoie 1800 travailleurs sans faire de 
vague. A voir aussi des films – Imago par 
Cyril Teste – et des concerts – we : mantra 
par Don Niño et Cubenx Antoine Schmitt et 
Run, Run, Run - Hommage à Lou Reed par 
Emily Loizeau.

Agnès Santi

Le CENTQUATRE-PARIS, 5 rue Curial,  

75019 Paris. Du 17 au 28 septembre.  

Tél. 01 53 35 50 00.

Rejoignez-nous sur Facebook   Pr
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DE WITOLD  
GOMBROWICZ 
MISE EN SCÈNE 
JACQUES  
VINCEY 

DU 30 SEPT  
AU 11 OCT THÉÂTRE  
OLYMPIA À TOURS 
LE 15 & 16 OCT  
NORD EST THÉÂTRE  
À THIONVILLE  
DU 4 AU 7 NOV NOUVEAU 
THÉÂTRE D’ANGERS 
DU 12 AU 14 NOV  
COMÉDIE DE BÉTHUNE  
DU 18 AU 30 NOV  
THÉÂTRE 71 À MALAKOFF 
DU 3 AU 7 DÉC  
THÉÂTRE NATIONAL DE 
BORDEAUX EN AQUITAINE
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rer a Noisiel
à 20 min de Paris Nation
01 64 62 77 77 
lafermedubuisson.com
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jeu 6 & ven 7 nov

Au temps où les arabes  
dansaient
Radhouane El Meddeb

sam 15 & dim 16 nov 

Les Enfants 
du désordre
week-end théâtre 
Jean-Pierre Baro / Guillaume Barbot / 
Mélanie Mary / Cie Du Zieu

mar 25 & mer 26 nov

Macbeth
Brett Bailey 
avec le Festival d’Automne à Paris

du 3 au 12 déc

Festival 
Tout'Ouïe
avec les JM France

du mar 20 au jeu 22 jan

Contractions
Anne Théron

ven 23 jan

bonga

dim 1er fév

La Noce
Collectif In Vitro

sam 7 & dim 8 fév

Week-end 
danse
avec Arcadi Île-de-France

sam 14 & dim 15 mars

Week-end 
cirque
Sébastien Wodjan / Cie Oktobre / 
Jonas Séradin / Cie 32 novembre

mar 18 mars

At the same time 
we were pointing...
Robyn Orlin

du ven 10 au dim 12 avril

PULP Festival
la bande dessinée au croisement  
des arts

sam 30 mai

Nuit Curieuse
Fou de food
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Théâtre des Abbesses et Théâtre Gérard Philipe
textes de Brecht, Lagarce et du collectif In vitro / mes Julie Deliquet

Des années 70  
à nos jours (triptyque)
La Noce de Brecht, Derniers remords avant l’oubli de Lagarce et Nous 
sommes seuls maintenant, création collective, vous feront remonter le 
temps autour d’une table. Des années 70 à nos jours, dans la continuité 
d’un théâtre brut.

Au théâtre de Vanves, dont on ne répétera jamais 
trop l’importance pour les compagnies qualifiées 
d’émergentes, nous avions manqué le premier 
épisode du triptyque proposé par le collectif In 
vitro. La Noce de Brecht était transposée dans les 
années 70 et installait ce système qui fait style et 
signe dans le travail du collectif, et se reproduit 
tout au long du triptyque : le plateau est nu hors 
des chaises et une longue table autour de laquelle 
les acteurs jouent la pièce dans un registre qu’on 
pourrait qualifier d’improvisation fictive. Peu de 
théâtralité, pas d’entrées et sorties de scène mais 
un long plan séquence, un parler plutôt quotidien, 
des vêtements tout aussi années 70 que 2014. 
La parole semble circuler naturellement, la pièce 
s’inventer sous nos yeux. En émane une présence 
aiguisée des acteurs, en alerte et paraissant jubi-
ler de cette part belle que leur réserve le système 
de « l’illusion du direct spontané », comme le qua-
lifie le collectif. Julie Deliquet signe tout de même 
la mise en scène de chacun des trois épisodes de 
ce théâtre brut, festif et politique.

Difficile postérité pour ces enfants  
de soixante-huitards
Nous avons donc vu à Vanves les deux derniers 
épisodes du triptyque seulement. Dans Derniers 
remords avant l’oubli, la musicalité inhérente à 
l’écriture de Lagarce se fond dans la sincérité, 
l’enjeu de la situation, une interprétation qui don-
nent un puissant effet de réel aux retrouvailles que 
produisent rituellement les pièces du mythique 

dramaturge français. Continuité thématique : ici 
comme dans Nous sommes seuls maintenant, il 
s’agit de s’inventer une vie après que le temps de 
la jeunesse et des illusions est passé. Que reste-
t-il des utopies soixante-huitardes ? Le dernier 
opus, résultat d’une écriture collective, poursuit le 
questionnement et les discussions s’entrecroisent 
allègrement autour de la table avec des personna-
ges différents mais des acteurs qui demeurent et 
jouent près de ce qu’ils sont. S’esquissent des per-
sonnalités, des phrasés, une familiarité agréable. 
La fiction, dans son versant familial – la difficile 
postérité pour ces enfants de soixante-huitards 
comme métaphore de la société actuelle - n’est pas 
forcément convaincante. Mais le plaisir demeure à 
tel point que lors de ce Festival d’Automne, nous 
comptons bien remonter à la source, boucler la 
boucle et cette fois-ci être à La Noce.

Éric Demey

Théâtre des Abbesses, 31 rue des Abbesses, 

75018 Paris. Triptyque. Du 18 au 28 septembre, 

du mardi au samedi à 19h, dimanche à 15h,  

relâche le 22 et le 25. Tél. 01 42 74 22 77.

Théâtre Gérard Philipe, 59 bd. Jules-Guesde, 

93200 St-Denis. Du 2 au 12 octobre, relâche lundi 

et mardi. Nous sommes seuls maintenant :  

les 2, 3, 8, 9, 10 octobre à 20h30. Intégrale :  

les 4 et 11 octobre à 16h et les 5 et 12 octobre à 

15h. Tél. 01 48 13 70 00.

Réagissez sur www.journal-laterrasse.fr   

La Noce du collectif In vitro.
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Entretien e Julie Deliquet

Théâtre des Abbesses / des années 70 à nos jours
mes Julie Deliquet

voyage généalogique
La Noce de Bertolt Brecht ; Derniers remords avant l’oubli de Jean-Luc 
Lagarce ; Nous sommes seuls maintenant du collectif In Vitro : d’une 
décennie à l’autre, la metteuse en scène Julie Deliquet nous invite à un 
« voyage généalogique ».

Qu’est-ce qui a motivé la création du collectif 
In Vitro, en 2009 ?
Julie Deliquet : Avant cela, je sentais qu’une 
fois l’excitation des répétitions passée, je 
m’ennuyais. Quelque chose était fini pour 
moi. Alors j’ai arrêté. Puis en 2009, je me suis 
rendue compte qu’autour de moi, beaucoup 
d’acteurs formidables travaillaient peu ou 
mal. Je les ai donc réunis en redéfinissant 
la place et la responsabilité de chacun. Tout 
cela s’est fait à l’instinct. Nous avons mis du 
temps avant de mettre des mots sur notre 

je me suis intéressée à La Noce, pièce écrite 
par un tout jeune homme en révolte fami-
liale, Brecht. Après cette seconde pièce (qui 
est donc devenue le premier volet), il y a eu 
l’envie de raconter quelque chose de plus per-
sonnel, de se demander quel type de parents 
ils étaient devenus. Finalement, le thème du 
troisième volet – la transmission, développée 
sous forme d’un grand portrait générationnel 
– réunit les trois pièces. Ces trois histoires 
différentes, une fois cousues ensemble, n’en 
font plus qu’une.

“Nous avons mis du 
temps avant de mettre 
des mots sur notre 
identité : un théâtre 
pauvre, des acteurs, 
des textes et  
des séances  
d’improvisations…”
Julie Deliquet

identité : un théâtre pauvre, des acteurs, des 
textes et des séances d’improvisations… Je 
me définis comme « une metteuse en scène-
spectatrice ». J’aime être dépossédée de mon 
spectacle, observer mes acteurs construire 
en direct, assister à leurs trouvailles et aux 
accidents : là je ne m’ennuie plus !

Quelle avancée dans le monde des rapports 
familiaux et humains dessinez-vous à travers 
les trois pièces que vous avez choisi de met-
tre en regard dans ce triptyque ?
J. D. : Tout est né de Derniers remords avant 
l’oubli, qui a été créé en premier. Lagarce 
aborde un thème qui me touche particulière-
ment : les baby-boomers, nés après la guerre 
et engagés dans la révolution de 1968. Une 
« génération dorée » qui a connu l’arrivée de 
la gauche au pouvoir et la chute des utopies. 
Suite à cette création, j’ai imaginé une genèse 
et me suis amusée à construire une saga. En 
me demandant quel genre de mariage avait 
pu faire nos parents dans les années 1970, 

Comment avez-vous élaboré Nous sommes 
seuls maintenant, création collective d’In 
Vitro ?
J. D. : Si l’improvisation a toujours nourri nos 
répétitions, elle est longtemps restée dans 
l’ombre, car nous abordions des pièces écrites. 
Mais elle a fait naître, chez nous, une langue. 
Une langue qui s’est construite parallèlement 
à l’écriture des auteurs que nous mettions en 
scène, comme une forme de réponse. Nous 
fantasmons les années 1970 avec La Noce, 
nous déchantons dans les années 1980 avec 
Derniers remords avant l’oubli. Nous avons eu 
besoin de clore la trilogie avec notre propre 
point de vue, en questionnant la génération 
d’après : la nôtre. Tant dans la forme que dans 
le fond, Des années 70 à nos jours renvoie 
ainsi à un voyage généalogique.

Entretien réalisé par  
Manuel Piolat Soleymat

Iformations pratiques ci-contre.

Julie Deliquet.

Gros plan

Théâtre de la Ville
de Bertolt Brecht et Paul Dessau / mes Claus Peymann

Mutter Courage und 
ihre Kinder (Mère Courage et ses enfants)

Le Berliner Ensemble est de retour au Théâtre de la Ville avec la mise en 
scène de Mère Courage créée par Claus Peymann en 2005. Un spectacle 
en allemand (surtitré en français) dont le rôle-titre est interprété par la 
grande Carmen-Maja Antoni.

Le 30 juin 1954, cinq ans après avoir créé la pièce 
à Berlin-Est, Bertolt Brecht et son épouse – la 
comédienne Hélène Weigel – présentent leur 
Mère courage et ses enfants au public parisien. 
L’événement a lieu au Théâtre Sarah-Bernhardt, 
place du Châtelet, actuel Théâtre de la Ville. 
Soixante ans plus tard, la célèbre troupe alle-

qui succède à Hélène Weigel. Elle confère à son 
personnage la densité et la force de l’évidence (le 
spectacle a été présenté à Lyon, en 2009, dans le 
cadre du festival Les Nuits de Fourvière). 

Carmen-Maja Antoni :  
une Mère Courage magistrale
Inspiré de La Vagabonde Courage, œuvre de 
l’écrivain allemand Hans Jakob Christoffel 

von Grimmelshausen (1622-1676), la pièce de 
Bertolt Brecht s’est imposée, au fil des décen-
nies, comme l’un des principaux classiques du 
répertoire théâtral moderne. A travers cette 
mère aux ambivalences et aux complexités 
profondément humaines, le fondateur du Ber-
liner Ensemble dénonce les contradictions 
d’un monde soumis à la violence et à l’absur-
dité de la guerre. Ce monde, Claus Peymann 
l’investit à travers une représentation au clas-
sicisme allègre, exigeant, inspiré. S’appuyant 
sur une distribution de très haute volée, le 
metteur en scène mêle, dans ce grand spec-
tacle populaire, toutes les émotions et les 
mouvements de la vie. Et sert avec beaucoup 
de finesse la dimension politique de cette 
fresque atemporelle.

Manuel Piolat Soleymat

Théâtre de la Ville, 2 place du Châtelet,  

75004 Paris. Du 17 au 26 septembre 2014 à 

20h30, le 21 septembre à 15h. Tél. 01 42 74 22 77. 

www.theatredelaville-paris.com

Rejoignez-nous sur Facebook   

mande présente, au même endroit, la pièce de 
Bertolt Brecht, dans une reprise de la mise en 
scène créée, en 2005, par le directeur du Berli-
ner Ensemble, Claus Peymann. Dans le rôle de la 
cantinière Anna Fierling, c’est la comédienne Car-
men-Maja Antoni, l’une des grandes figures de la 
troupe (à laquelle elle appartient depuis 1977), 

Carmen-Maja Antoni  
et Karla Sengteller  

dans Mère Courage.
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THÉÂTRE  MUSIQUE OPÉRA DANSE CIRQUE
Un lieu de création
LITTLE GIRL BLUE Sonia Wieder-Atherton

ARMIDA Joseph Haydn / Mariame Clément / Julien Chauvin 
Le Cercle de L’Harmonie / Arcal

L’ELISIR D’AMORE Gaetano Donizetti / David Stern / Opera Fuoco

MITSOU Claire-Mélanie Sinnhuber / Jean-Charles Fitoussi

MEMENTO VIVERE Steve Reich / Sylvain Groud

IPHIGÉNIE EN TAURIDE Christoph Willibald Gluck
Nicolas-François Guillard  / Geoffroy Jourdain / Jacques Osinski
L’Atelier lyrique de l’Opéra de Paris

COMMENT SIEGFRIED TUA LE DRAGON… ET  CAETERA
Le Piano Ambulant

Et aussi...
LANDSCAPE Saburo Teshigawara  / Francesco Tristano

LE VOYAGE D’HIVER Franz Schubert / Wilhelm Müller / Yoshi Oïda
Takénori Némoto

DANS LA RÉPUBLIQUE DU BONHEUR
Martin Crimp / Elise Vigier / Marcial Di Fonzo Bo

CENDRILLON - LA GRANDE ET FABULEUSE HISTOIRE
DU COMMERCE Joël Pommerat

UN TEMPS BIS Samuel Beckett / Georges Aperghis
Franco Donatoni / Helmut Lachenmann

BALLET DE L’OPÉRA DE LYON
William Forsythe / Benjamin Millepied

ONCLE VANIA Anton Tchekhov / Eric Lacascade

OPENING NIGHT Mark Tompkins

WRITING GROUND / CONCERTO FOR TWO VIOLINS
Alonzo King LINES Ballet

GROS-CÂLIN Romain Gary (Emile Ajar) / Bérangère Bonvoisin

PIXEL Mourad Merzouki

TEMPUS FUGIT ? Cirque Plume

UN ÉTÉ À OSAGE COUNTY Tracy Letts / Dominique Pitoiset

PLAN B Aurélien Bory / Phil Soltanoff - PLEXUS Aurélien Bory / Kaori Ito

LA MÉGÈRE APPRIVOISÉE William Shakespeare / Mélanie Leray

LE CABARET DISCRÉPANT Olivia Grandville

! PREMIÈRE 
EN FRANCE

! PREMIÈRE
EN ILE-DE-FRANCE

! UNIQUES 
REPRÉSENTATIONS
EN ILE-DE-FRANCE

PORTRAIT
WILLIAM FORSYTHE
FESTIVAL D’AUTOMNE À PARIS
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Gros plan

Théâtre de la Ville
d’après Fiodor Dostoïevski / mes Vincent Macaigne

Idiot ! Parce que nous 
aurions dû nous aimer
Cinq ans après avoir créé Idiot !, Vincent Macaigne signe une nouvelle 
adaptation théâtrale du roman de Dostoïevski au Théâtre de la Ville. Avec 
toujours le même besoin de crier, « par urgence de dire ».

C’est en 2009. Un jeune comédien et metteur 
en scène issu du Conservatoire national d’art 
dramatique fait parler de lui. Il présente, au 
Théâtre National de Chaillot, une adaptation 
explosive de L’Idiot. Cinq ans et un deuxième 
succès plus tard (Au moins j’aurai laissé un 
beau cadavre, d’après Hamlet, créé au Festi-

Vincent Macaigne.

val d’Avignon en 2011), Vincent Macaigne se 
replonge dans le roman de Dostoïevski. D’Idiot ! 
il passe à Idiot ! Parce que nous aurions dû nous 
aimer, une nouvelle version du texte que le 
metteur en scène (né en 1978) présente comme 
une fête, « pour sacrifier ensemble et l’Idiot et 
la société qui rend impossible son existence », 
pour « nous sacrifier nous-mêmes », pour 
« offrir un requiem ». « Ce qui nous intéresse, 
déclare-t-il, c’est la violence du monde dans 
lequel évolue le prince Mychkine. Celle d’une 
société installée et aristocratique aux prises 

avec des changements idéologiques qu’elle ne 
maîtrise pas, une société sans but, aux valeurs 
floues, poussée au divertissement, une société 
pleine de larmes et, déjà, de rancœur. »

Partir de la rage de Dostoïevski
« Il faudrait montrer comment cela résonne 
non seulement par rapport au monde dans 
lequel nous vivons, poursuit-il, mais aussi par 
rapport au théâtre lui-même. Comment faire 
du théâtre de façon essentielle, naïve, idiote ? 
Ou comment composer avec notre divertis-
sement ? Choisir la matière romanesque de 
Dostoïevski, c’est aussi vouloir se confronter à 
sa puissance narrative et idéologique. Trouver 
un endroit de liberté et de risque, non pas pour 
raconter L’Idiot, mais pour créer une œuvre 
scénique qui parte de la rage de Dostoïevski. » 
Gageons que Vincent Macaigne saura faire 
rejaillir cette rage sur le plateau du Théâtre de 
la Ville. En donnant corps à un « monde féroce, 
cynique, où se mêlent sans hiérarchie le beau 
et le laid, le mesquin et le sublime, le sperme 
et les larmes, le sang et le rire ».

Manuel Piolat Soleymat

Théâtre de la Ville, 2 place du Châtelet, 75004 

Paris. Du 1er au 11 octobre 2014 à 19h30, les 

dimanches 5 et 12 à 17h. Tél. 01 42 74 22 77.  

Également au Théâtre Vidy-Lausanne du 11 au 

21 septembre 2014 ; à La Criée, à Marseille du 17 

au 19 octobre ; au Théâtre Nanterre-Amandiers 

du 5 au 14 novembre ; au Lieu Unique à Nantes 

du 19 au 21 novembre ; à la Scène nationale 
d’Annecy les 26 et 27 novembre.

Rejoignez-nous sur Facebook   
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Reprise / Région / Théâtre national de Bordeaux en Aquitaine
D’après le roman de Nancy Huston / mes Catherine Marnas

Lignes de faille
Avec Lignes de faille, Catherine Marnas adapte un roman à succès de 
Nancy Huston, une saga familiale qui remonte le temps, de l’Amérique 
post 11 septembre à la guerre de 40. Une réflexion sur le Mal et la 
constitution des identités.

Pourquoi vous intéressez-vous à Nancy Huston ?
Catherine Marnas : Nancy Huston est une 
auteure qui, comme beaucoup d’écrivains 
nord-américains, écrit des romans disons de 
facture classique. En même temps, elle fut 
élève de Barthes à la Sorbonne, et elle écrit 
des essais. Professeur de désespoir analyse 
par exemple la tendance au nihilisme de 
notre culture et tente de bâtir avec intelli-
gence une philosophie de la confiance en la 
nature humaine qui intègre cette tradition. 
On retrouve dans son livre la qualité des nar-
rations qui ne rechignent pas à faire appel à 
l’émotion tout en portant un regard analytique 
sur le monde et sur l’humain.

Que raconte Lignes de Faille ?
C. M. : C’est un roman qui a connu un succès 
de bouche à oreille et qui touche à l’intimité. Il 
raconte l’histoire d’une famille sur quatre géné-
rations, à partir, pour chaque période, du point 

qu’il a rencontrés.

Cette œuvre offre-t-elle une matière théâ-
trale ?
C. M. : Avec cette narration classique qui mêle 
émotion, intime et Histoire, je dirais qu’on est 
proche du théâtre de Wajdi Mouawad. L’alter-
nance entre la narration et l’action se fait de 
manière très fluide à travers ce que j’appelle 
des arabesques. Et le roman possède dans son 
écriture une théâtralité naturelle. Nancy Huston 
est musicienne également et son phrasé s’en 
ressent. Enfin, en tant que romancière, elle se 
glisse dans la peau de ses personnages et pro-
pose ainsi une véritable écriture incarnée.

Comment avez-vous travaillé à cette adap-
tation ?
C. M. : Ce spectacle n’a été possible que parce 
qu’il s’inscrivait dans un projet de troupe. 

“Nancy Huston  
souligne la complexité 
des humains, leur  
perméabilité aux  
événements qu’ils  
traversent et qui  
les constituent.”
Catherine Marnas

de vue d’un enfant de six ans. De la parole d’un 
petit américain anorexique et islamophobe 
jusqu’à une petite fille adoptée par une famille 
de nazis. Le roman mêle donc le politique et 
l’intime, la petite et la grande Histoire pour 
construire une sorte d’enquête policière sur la 
manière dont se constituent les êtres humains 
et tenter d’approcher les sources du Mal.

Quelles sont ces sources ?
C. M. : Huston n’apporte aucune réponse 
manichéenne. Au contraire, elle souligne la 
complexité des humains, leur perméabilité 
aux événements qu’ils traversent et qui les 
constituent. Il n’existe pour elle aucune forme 
de déterminisme, ni de fatalité. Un jour, Nancy 
Huston a dit qu’on pourrait résumer ainsi ce 
roman : « c’est un texte qui raconte comment on 
acquiert un accent ». Elle veut dire par là que ce 
livre raconte comment chacun est marqué par 
les gens, les événements, et même les langues 

J’ai travaillé avec des acteurs permanents et 
d’autres que je connaissais très bien, ce qui 
permet d’avoir rapidement un langage commun 
et des rapports de confiance. Beaucoup de cho-
ses se passent autour d’une table de cuisine, 
une table perdue au milieu du vide, entourée 
de maquettes qui permettent par un jeu sur les 
échelles de figurer autant l’intime que l’univer-
sel. Le roman propose aussi une remontée dans 
le temps, et dans ce spectacle transgénération-
nel, l’esthétique suit le même mouvement. On 
commence avec une scénographie high-tech, 
épurée et on remonte petit à petit vers quelque 
chose d’incarné et un théâtre plus poétique.

Propos recueillis par Eric Demey

Théâtre national de Bordeaux en Aquitaine, 

place Renaudel, square Jean-Vauthier, 33032 

Bordeaux Cedex. Du 8 au 23 octobre à 19h30, le 

samedi à 18h, dimanche 19 à 16h, relâche les 12, 

13, 20 et 21 octobre. Tél. 05 56 33 36 80.

Rejoignez-nous sur Facebook   

www.maisondelapoesieparis.com 
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HOUELLEBECQ / AUBERT

ZERUYA SHALEV

LYDIE SALVAYRE

TAIYE SELASI

ARNON GRUNBERG

LUDMILA OULITSKAÏA

RYOKO SEKIGUCHI

OLIVIER ROLIN

JEAN CLAUDE AMEISEN

PASCAL QUIGNARD

NEVCHEHIRLIAN

ALFRED BRENDEL

ERNEST PIGNON ERNEST
...

13 SEPT 

13 NOV 
2014

Passage Molière - 157, rue Saint-Martin - 75 003 Paris - 01 44 54 53 00

UN SITE DU CONSEIL 
GÉNÉRAL DE L’OISE

Navettes Paris-Ermenonville 
sur réservation à info@parc-rousseau.fr

CARTE 

BLANCHE 

RODOLPHE 

BURGER

INVITÉS :

JEAN�PAUL CURNIER

MARIANNE ALPHANT/ 
SUPERTALK 

JEAN�LUC NANCY/ 
PATRICK MARIO BERNARD

CONCERT ET AFTER DE 
RODOLPHE BURGER AVEC 

RACHIDA BRAKNI 
ET JULIEN PERRAUDEAU

SAMEDI 27 SEPT 

DE 15H À 23H

WWW.PARC�ROUSSEAU.FR
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Odéon-Théâtre de l’Europe
D’après Michel Houellebecq / mes Julien Gosselin

Les particules  
élémentaires
Julien Gosselin et sa troupe s’emparent du roman de Michel Houellebecq et 
en donnent une adaptation qui fut l’un des succès du Festival d’Avignon 2013.

Les comédiens tiennent la juste distance avec les personnages.

« Cette pièce est avant tout l’histoire d’un 
homme, qui vécut la plus grande partie de sa 
vie en Europe occidentale, durant la seconde 
moitié du xxe siècle. Généralement seul, il fut 
cependant, de loin en loin, en relation avec 
d’autres hommes. Il vécut en des temps mal-
heureux et troublés. » En quelques phrases 
accrochées en prologue, voici condensé le 
désarroi d’une destinée, exemplairement 
banale. Celle de Bruno, né d’une époque 
libertaire, enfant fourgué à la grand-mère 
aimante, puis adolescent complexé relégué 
en pension, abandonné aux assauts brûlants 
des hormones, puis adulte en quête obstinée 
de jouissance, s’essayant à toutes les modes 
de « développement personnel ». Soit le tracé 
d’une vie, frappée par l’impératif de plaisirs, 
l’individualisme décontracté et la logique de 
consommation, finalement perdue dans la 
solitude et le manque d’amour. En parallèle, 
son demi-frère Michel, scientifique renommé, 

tout autant noyé dans la misère affective, se 
retire du monde et poursuit ses recherches 
sur une reproduction humaine affranchie des 
nécessités de l’accouplement. Réjouissante 
perspective de l’espèce…

Libéralisation et désillusions
Dans Les Particules élémentaires (1998), 
Michel Houellebecq pique au vif les compor-

de la beauté étalonnée. C’est tout l’attrait de 
l’adaptation signée Julien Gosselin que de 
révéler les nuances contrastées du roman, 
tout à la fois féroce, drôle et poignant, nihi-
liste aussi. Transposée en théâtre-récit, cette 
vaste traversée nous promène entre le pré-
sent de la narration, situé en 1998, le sillage 
passé des années 68 et le futur, un siècle 
plus tard. Elle est portée en scène par une 
jeune troupe qui lui donne un souffle d’épo-
pée collective et inscrit en perspective l’ombre 
noire des mutations sociétales. Le dispositif 
est simple : un plateau couvert d’herbe verte, 
des micros, de la musique, des vidéos, parfois 
tournées en direct, et la présence continuelle 
des comédiens qui tiennent la distance juste 
et donnent sans raillerie le pathétique de 
cette débandade du genre humain. Peut-être 
édulcorent-ils le cynisme mais ils libèrent 
l’émotion d’entre les mots : ils dévoilent les 
blessures d’enfance, les errances dans la 
civilisation, le pilonnage de l’humanisme sous 
l’oppression de la performance obligatoire 
et de l’hédonisme à tout prix… Ils disent la 

tements de l’homme occidental qui croupit 
dans la supérette désespérément tiédasse de 
l’existence. Écrivain de la souffrance ordinaire, 
il taille le portrait d’une société rincée du sel 
de l’idéal, qui érotise même le café moulu et 
pousse les ressorts du désir et du calcul égo-
ïste jusqu’aux plus douloureux effets. Ainsi 
de la paupérisation sexuelle qu’engendrent 
la libéralisation des mœurs et l’emprise des 
lois du marché sur le sexe ou de l’inévitable 
concurrence sauvage qui écrase impitoyable-
ment les petits gros moches sous les canons 

tristesse de la chair sans âme et la profonde 
mélancolie qui gagne. Parce qu’« en définitive, 
la vie vous brise le cœur ».

Gwénola David

Odéon-Théâtre de l’Europe / Ateliers Berthier, 

1 rue André-Suarès, 75017 Paris. Du 9 octobre 

au 14 novembre 2014, à 19h30, dimanche à 15h, 

relâche lundi. Tél. 01 44 85 40 40. Durée : 3h40. 

Spectacle vu lors du Festival d’Avignon 2013.

Réagissez sur www.journal-laterrasse.fr   

Rejoignez-nous sur Facebook 
et soyez informés  
quotidiennement
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abonnement / location

03 88 24 88 24 / www.tns.fr

PULCINELLA 11 > 18 octobre
Igor Stravinsky - Julie Brochen

AINSI SE LAISSA-T-IL VIVRE 4 > 16 novembre
Robert Walser - Guillaume Delaveau

GRAAL THÉÂTRE – LANCELOT DU LAC 14 novembre > 3 décembre
Florence Delay, Jacques Roubaud

Julie Brochen, Christian Schiaretti

CYRANO DE BERGERAC 9 > 21 décembre
Edmond Rostand - Georges Lavaudant

HYPÉRION 10 > 21 janvier
Friedrich Hölderlin - Marie-José Malis

PASSIM 21 > 31 janvier 
Théâtre du Radeau - François Tanguy

MARTYR 27 janvier > 8 février
Marius von Mayenburg - Matthieu Roy

MISSION (Belgique) 13 > 19 février
David van Reybrouck - Raven Ruëll

LE MALADE IMAGINAIRE 10 > 21 mars
Molière - Michel Didym

DES FLEURS POUR ALGERNON 10 > 21 mars
Daniel Keyes - Anne Kessler de la Comédie-Française

Z (Grèce) 8 > 14 avril

PANTAGRUEL 15 > 25 avril 
François Rabelais - Benjamin Lazar

LA VEILLÉE DES GRANDS GOURMANDS 12 > 24 mai 
François Chattot

LE CANARD SAUVAGE 12 > 23 mai
Henrik Ibsen - Stéphane Braunschweig

10e FESTIVAL PREMIÈRES 4 > 7 juin
Jeunes metteurs en scène européens

à Karlsruhe

#tns1415
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Suivez le rêve !
Maison de création accueillante et généreuse invitant à découvrir les processus de 
fabrication des œuvres, le Théâtre de la Criée démontre concrètement la force et la 
pluralité de l’art. Dans la continuité des échanges et du dynamisme instaurés par 
Marseille-Provence 2013, le Théâtre de la Criée affirme son rôle rayonnant et irrigue 
la ville et la région de ses élans et de ses démarches artistiques. Pendant les travaux 
de rénovation du hall et du plateau, la programmation essaime à l’extérieur. Directrice 
des lieux, Macha Makeïeff célèbre un théâtre ouvert et festif : un lieu de pensée et 
de curiosité autant qu’un antidote à la morosité.

Entretien e Macha Makeïeff

Maison de création  
et fabrique de théâtre
La directrice du Théâtre de la Criée imagine une saison en mouvement, 
entre le dehors et le dedans, et fait de la maison qu’elle dirige un lieu 
d’incubation créatrice, ouvert sur la ville et les autres.

centres intellectuels et artistiques mar-
seillais.
M. M. : Créer ces liens artistiques et institution-
nels, c’était dans le projet que j’ai écrit et pro-
posé pour La Criée. Marseille-Provence 2013 a 
relayé cet élan désiré et a traversé le territoire. 
C’est à nous, partenaires culturels, de prolon-
ger la vague. La maison théâtre n’est pas une 
citadelle, elle doit rester ouverte sur le port, la 
ville, la région. Ma passion des musées m’a fait 

et Les Particules élémentaires de Julien Gos-
selin, et nombre de créations théâtrales !

Suivez le rêve ! Pourquoi avoir ainsi intitulé 
cette saison ?
M. M. : Je voulais dire plus que jamais la force 
de la fiction, de l’art et du mouvement. C’est 
une adresse au public nombreux et fidèle pour 
jouer le jeu du Dehors-Dedans. Je veux que ce 
théâtre s’affirme toujours plus comme un lieu 
de création et de soutien aux compagnies. Et 
très bientôt nous accueillerons, j’en suis sûre, 
des artistes associés.

Propos recueillis par Catherine Robert

Trissotin ou Les Femmes savantes : répétitions 

publiques au printemps ; création en juin 2015 

pour les Nuits de Fourvière ; création à La Criée 

en novembre 2015.

Vous insistez toujours beaucoup sur votre 
désir de rendre visible les étapes de créa-
tion.
M. M. : Je désire La Criée comme maison de 
création et fabrique de théâtre ; inviter les 
spectateurs et particulièrement les plus jeu-
nes à ne pas considérer seulement le produit 
fini, mais découvrir, portes ouvertes, tout 
le processus de la fabrication d’un specta-
cle, depuis la rêverie première sur le texte, 
les récoltes d’images et d’accessoires, les 
maquettes, les ateliers, les corps de métiers 
à l’œuvre, les compétences, une intelligence 
collective, la fébrilité… bien avant la première ! 
Le spectacle incube ; tout est prémédité avant 
même le début des répétitions. Nous sommes 
en train de transformer le hall en troisième 
lieu artistique, pour rendre le théâtre plus 
que jamais accueillant, étonnant, ouvert aux 
autres arts.

La Criée est également en lien avec d’autres 

En fin de saison, vous créerez Trissotin ou 
Les Femmes savantes. Pourquoi cette pièce, 
pourquoi ce titre ?
Macha Makeïeff : C’est le titre choisi par 
Molière à la reprise des Femmes savantes. Ça 
devait beaucoup l’amuser ce Trissotin, trois 
fois sot ! C’est tout autant cette nef des folles 
qui m’intéresse que le désarroi que provo-
que chez les hommes la liberté sans limite 
des femmes. Trissotin est central parce que 
c’est par lui que le scandale de la toute-puis-
sance maternelle se répand dans la maison. 
On mettra le spectacle en fabrication au 
printemps, pour le créer en juin 2015. Il est 
trop tôt pour en dire plus. Mais cette pièce, 
qui fait entendre la misogynie sans être une 
pièce misogyne, rend compte allègrement 
d’un sujet assez universel et d’une grande 
actualité. Que perd-on et que gagne-t-on à 
désirer être libre au féminin ? Quelles sont 
les ondes de choc et les impasses ? Voilà qui 
me plaît…

“Un théâtre  
plus que jamais 
accueillant, 
étonnant, ouvert  
aux autres arts.”
Macha Makeïeff
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tisser naturellement des liens avec le Muséum 
d’histoire naturelle, le MuCEM, le Mac, le CIRVA, 
les autres théâtres de la ville, et La Friche. Nous 
avons également un lien particulier avec le Fes-
tival d’Avignon, et accueillons le Festival de La 
Roque-d’Anthéron, celui d’Aix, le Festival Jazz 
des Cinq Continents… Et nous avons réussi, 
enfin, à réunir autour de la table, la Région, le 
Département, la Ville et l’Etat : belle et grande 
étape dans l’histoire de La Criée !

Comment s’organise votre saison ?
M. M. : D’une difficulté liée à un temps de 
transformation (puisqu’on va désamianter 
hall et plateau), et qui pouvait apparaître 
comme une fragilité, nous allons faire une 
force heureuse, une expérience singulière. 
J’ai proposé une saison Dehors-Dedans. Un 
automne forain à La Friche : Avant-garde, En 
ribambelle ! (festival pour l’enfance) et Fête 
foraine autour du Liliom de Bellorini. Et retour 
à La Criée en janvier : mise à feu avec Moriarty 

Gros plan

Conception, sculptures et performance Miet Warlop

Dragging The Bone
En 2013, elle présentait Mystery Magnet pour le public marseillais. 
Cette saison, Miet Warlop est de retour à La Criée avec Dragging The 
Bone. Première en France d’un solo qui met joyeusement en perspective 
l’univers de l’amour, des oracles et de la divination…

Entre arts scéniques et arts plastiques, 
Miet Warlop élabore un théâtre « de la 

tes les transmutations ». Diplômée d’un 
Master en Arts Visuels à l’Académie royale 
des Beaux-Arts de Gand, la jeune artiste 
belge aborde le plateau en plasticienne : 
créant des univers esthétique forts, nous 
transportant vers les zones d’influence 
d’une théâtralité pleine d’onirisme. « J’aime 
proposer un travail dans lequel les parties 
visuelles traduisent des choses invisibles, 
dont le rythme du secret reste dans le fili-
grane de l’ imaginaire », explique-t-elle. 
D’invisible et de secret, il sera grandement 
question dans Dragging The Bone, solo que 
Miet Warlop a choisi de présenter, pour la 
première fois en France, au Théâtre natio-
nal de Marseille.

Prendre l’humour très au sérieux
Cette nouvelle création explore les notions 
de présence et d’absence, d’amour, d’oracle 
et de divination. Une jeune femme amou-
reuse « se débat comme une aliénée, tel un 

athlète de haut niveau, donne tout, dans 
un mouvement infini, jusqu’à l’épuisement, 
esquissant ainsi une transe – à l’image d’un 
orateur ». « Je crois que je cherche l’extase 
qui fait suite à la douleur et au chagrin, pour-
suit Miet Warlop. Heureusement le déroule-
ment naturel des choses nous protège. Car à 
leur apothéose, quand elles sont sur le point 
de nous révéler leur sens, elles se défont et 
retombent à nouveau dans leur secret. » A 

travers une nouvelle façon d’appréhender 
la scène, Dragging The Bone  allie image, 
investissement physique, mise en jeu poé-
tique… Sans oublier l’humour, que l’artiste-
performeuse affirme prendre toujours très 
au sérieux.

Manuel Piolat Soleymat

Les 7 au 8 octobre 2014.

Et aussi…

Le reste  
de la saison
Dehors d’abord, dans la douceur de l’automne méditerranéen, puis 
dedans, à l’intérieur d’une Criée rénovée : la programmation de la saison 
2014-2015 choisit et soutient la création en liberté.

Texte et mes Mariano Pensotti

Cineastas
C’est l’une des figures montantes du théâtre 
argentin. Mariano Pensotti signe une réflexion 
aux accents borgésiens sur les liens entre 
fiction et réalité.

Cineastas, de l’auteur et metteur en scène argentin 
Mariano Pensotti.

Dans l’espace scénographique du bas, la vie 
réelle de quatre cinéastes vivant à Buenos 
Aires. Dans celui du haut, leur production 
imaginaire : l’incarnation théâtrale de scènes 
de films qu’ils sont en train de réaliser. eee  

eee « Nous ne connaissons jamais les villes 
par les histoires de ses habitants, nous les 
connaissons par leur production fictionnelle… », 
fait remarquer Mariano Pensotti. Ainsi, à tra-
vers Cineastas, l’auteur et metteur en scène 
argentin cherche non seulement à explorer 
les trouées faisant communiquer les univers 
de la fiction et de la réalité, mais également à 
dresser un portrait de sa ville natale, Buenos 
Aires. Jeux de miroirs, labyrinthes intimes : une 
échappée aux accents borgésiens sur les che-
mins du cinéma.� M. Piolat Soleymat

Les 23 au 25 avril 2015. Spectacle en espagnol, 

surtitré en français.

Gaël Baron et Laurent Ziserman

Le Kabuki  
derrière  
la porte
Forme traditionnelle du théâtre japonais qui 
met en valeur l’art de l’acteur complet, le 
Kabuki est ici repris dans un style à la fois 
respectueux et drôle par deux comédiens qui 
se rêvent grands acteurs de Kabuki.
Un peu Bouvard et Pécuchet par leur mala-
dresse, et un peu persans parce qu’en déca-

lage du répertoire qu’ils explorent, Gaël Baron 
et Laurent Ziserman ont décidé de se rêver 
acteurs de Kabuki – ce qui est phénoménal si 
l’on considère que cet art est le plus populaire 
des formes de théâtre traditionnel japonais. 
Abondamment grimés, en socques et kimonos, 
ils traversent l’histoire du théâtre occidental et 
japonais pour devenir vedettes de cet art. Une 
tentative comique et chimérique menée dans 
une langue inventée, un voyage dans l’espace 
et le temps où le plaisir de l’acteur devrait faire 
naître celui du spectateur.� E. Demey

Du 11 au 15 février 2015, en co-accueil avec 

le Merlan, Scène nationale de Marseille.

Isaac Babel et Philippe Fenwick /  
Une proposition de Macha Makeïeff

Contes  
d’Odessa
Souvent appelée « la Marseille d’Ukraine », 
la ville d’Odessa réunit dans un specta-
cle proposé par Macha Makeïeff les écrits 
d’Isaac Babel, écrivain russe du début du xxe 
siècle, et une fiction concoctée par Philippe 
Fenwick.
Les soirées de Contes d’Odessa sont dédiées 
à la mémoire de Billal Berreni, jeune “street-
artist” retrouvé mort à Détroit au mois de 
mars de cette année. Du haut de ses 23 ans, 
il avait entre autres rejoint la Tunisie pour y 
immortaliser la révolution tunisienne. Quel 
rapport avec Contes d’Odessa ? La ville, et 
comment l’artiste peut l’habiter. Les contes 
d’Isaac Babel hantaient celle d’Odessa de 
récits mystérieux, entre réalisme et fan-
tastique. La correspondance imaginée par 
Philippe Fenwick la bouscule maintenant 
par ses nombreux rebondissements. Entre 
littérature et chansons, russe, ukrainien et 
yiddish, une proposition élaborée par Macha 
Makeïeff.� E. Demey

Les 18 et 19 février 2015. Spectacle itinérant 

au MUCEM, à la Gare Franche et à la Criée.
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Propos recueillis e Jean Bellorini

De Ferenc Molnar / mes Jean Bellorini

Liliom
Après avoir créé la pièce de Ferenc Molnar au Printemps des Comédiens, 
en juin 2013, Jean Bellorini reprend Liliom à Marseille. Une reprise en 
forme de recréation.

« En créant Liliom, en 2013, j’ai eu l’impres-
sion de me faire dépasser par le cadre de la 
représentation : un dispositif en plein air, qui 
exigeait une grande puissance d’adresse de 
la part des comédiens. J’ai eu envie de me 
débarrasser de cette frustration en recréant 
cette pièce en intérieur, dans une salle fermée. 
Cela, afin d’essayer de faire davantage sentir 

la respiration des interprètes, leur sensibilité, 
afin de mettre en valeur tous les interstices 
que révèle la langue de Ferenc Molnar. 

La poésie de la fête foraine
Contrairement aux textes que j’ai récemment 
mis en scène, dans Liliom, le langage n’est pas 
une arme. Ici, l’homme perd ses repères, sa 

culture, il devient un être cassé, qui fonce droit 
dans le mur… A travers cette pièce, j’ai eu envie 
d’explorer un autre rapport à la vie, un autre 
rapport au monde. Les personnages de Liliom 
n’arrivent pas à se parler, à se toucher, ils nous 

placent face à beaucoup de silences. Les cho-
ses se jouent très souvent entre les mots – mots 
qui n’apparaissent pas comme des appuis, mais 
comme des bornes entre lesquelles on circule. 
Tout l’enjeu de mon travail est de faire naître la 
poésie intime dont manquent les personnages. 
Pour cela, j’ai recentré le spectacle sur l’univers 
de la fête foraine avec, notamment, une piste 
d’autos-tamponneuses. La joie, le jeu, la musi-
que, la vie qui se consume jailliront donc du pla-
teau, ce qui permettra de lire de manière encore 
plus forte, encore plus évidente, le désarroi de 
ces êtres… Je suis profondément heureux que 
Macha Makeïeff m’ait une nouvelle fois invité à 
venir jouer à La Criée. Nous appartenons tous 
les deux à la même famille de théâtre : un théâ-
tre pluriel, généreux, accueillant… »
Propos recueillis par Manuel Piolat Soleymat

Du 18 au 21 décembre 2014.

Propos recueillis e Emmanuel Meirieu

birdy
De William Wharton / mes Emmanuel Meirieu

De l’intensité  
et de la ferveur
Après De beaux lendemains adapté d’un roman de Russel Banks, 
Emmanuel Meirieu est de retour à la Criée avec une nouvelle adaptation 
d’un roman américain, Birdy, histoire célèbre en France grâce au film 
d’Alan Parker.

« Deux amis, Al et Birdy, ont grandi ensem-
ble dans la banlieue de Philadelphie. Al est 
un dragueur dingue de flingues. Birdy est un 
rêveur dingue des oiseaux. Ce dernier s’en-
traîne comme un sportif, comme un musicien, 
pour réaliser son rêve de parvenir à voler 
comme un oiseau. Et son ami Al est le seul à 
croire en ce rêve. Malheureusement, la guerre 
les sépare… Quand l’action commence, Birdy 
est enfermé dans la section psychiatrique 
d’un hôpital militaire, prostré et mutique. Il 
a été traumatisé par la guerre. On demande 
donc à Al, dont le visage est couvert de ban-
delettes parce qu’il a été ravagé au combat, 

d’essayer de le sauver. Le spectacle com-
mence là.

La violence du monde  
massacre l’innocence
Le film d’Alan Parker a marqué mon ado-
lescence, comme beaucoup de monde. Et 
j’ai découvert le texte de Wharton dans une 
nouvelle édition parue il y a deux ans. Tout 
de suite, j’ai décidé de le porter au théâtre. 
J’aime les histoires avec des personnages, 
des situations fortes, des rebondissements 
et des émotions. De l’intensité et de la fer-
veur. C’est une affaire de goût, et le théâtre 

d’images ou la beauté de la langue ne me 
sauvent jamais de l’ennui. Il est ici question 
d’une d’amitié entre deux hommes, mais 
aussi de la violence du monde qui massa-
cre l’innocence. Si la version de Parker était 
noire, pour moi, Birdy raconte aussi ce qui 
lie deux hommes si différents, peut-être 
parce que l’un a peur de tout, et l’autre peur 
de rien. Autour d’un rêve partagé, chacun 
tente de se libérer de ce qui jusque là l’a 
emprisonné, et la pièce raconte l’histoire 
d’une guérison. »

Propos recueillis par Eric Demey

Du 16 au 22 janvier 2014.
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Miet Warlop

La Criée - Théâtre National  
de Marseille,  
30, quai de Rive-Neuve, 
13007 Marseille.  
Tél. 04 91 54 70 54.  
www.theatre-lacriee.com

Le Kabuki derrière la porte (photo de répétition).

Dehors et à l’avant-garde, Vincent Macaigne. 
Du 17 au 19 octobre, La Friche accueille Idiot !, 
d’après Dostoïevski, dont le jeune et turbulent 
metteur en scène tire la matière d’une adap-
tation énergique, rageuse et libre. Du 20 au 22 
mars, opération Train Bleu : itinéraire joyeux et 
voyage organisé à bord du train touristique de 
la Côte bleue avec, à chaque étape, un specta-
cle et des surprises. Dans le cadre de la Bien-

nale Internationale des Arts du Cirque, La Criée 
accueille deux expériences circassiennes : du 
30 janvier au 1er février, le cirque Le Roux avec 
The Elephant in the room ; du 13 au 15 février, Il 
n’est pas encore minuit, par la compagnie XY.

De tout, pour tous !
Dehors, toujours, mais pour tous les publics 
et en particulier les enfants, le festival En 
ribambelle !, avec Impermanence, d’Elise 
Vigneron, Moooonstres, de Laurent Fraunié, 
Pinocchio, mis en scène par Marie Mellier 
et Mathieu Letuvé, La jeune Fille, le dia-
ble et le moulin, adapté des frères Grimm 
par Olivier Py, Noun, pour les tout-petits, 
par l’ensemble Athénor, Blanche Neige, de 
Nicolas Liautard, le concert des Wackids, 
et Double assassinat dans la rue Morgue, 
de Gaële Boghossian et Paulo Correia. « Il 
m’importe de donner à voir la force poétique 
de la science », confiait Macha Makeïeff l’an 
dernier, lors de la création des Âmes Offen-
sées, les deux spectacles sur les Soussou et 
les Inuits qu’elle a créés avec l’ethnologue 
Philippe Geslin, et qui sont repris entre le 15 
et le 24 janvier. Enfin, en mars, deux créa-
tions, coproduites par La Criée : Victor ou les 
enfants au pouvoir, de Roger Vitrac, adapté 
et mis en scène par Frédéric Poinceau (du 
11 au 18 mars) et Pierre et le loup, de Pro-
kofiev, raconté par Macha Makeïeff, avec 
l’orchestre philharmonique de l’Opéra de 
Marseille, dirigé par Yannis Pouspourikas.

Catherine Robert

métamorphose des corps et des objets », 
un théâtre « où l’imagination permet tou-
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Dispersion
(Ashes to ashes)

mise en scène . . . . . . . . . . . . . . . . . . . . . . . Gérard Desarthe

dramaturgie . . . . . . . . . . . . . . . . . . . . . . . . . . . . . Jean Badin
décor et costumes . . . . . . . . . . . . . . . . . . Delphine Brouard 
lumière . . . . . . . . . . . . . . . . . . . . . . . . . . . . . . . Rémi Claude
son . . . . . . . . . . . . . . . . . . . . . . . . . . . . . . Jean-Luc Ristord
assistant à la mise en scène . . . . . . . . . . . . . Jacques Connort 
production . . . . . . . . . . . . . . . . . . . Théâtre de l’Œuvre et Théâtre Montansier - Versailles

de Harold Pinter

avec 

Carole Bouquet, Gérard Desarthe

traduction française Mona Thomas

direction 
Frédéric Franck
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—  —  —  —  —

Cours du Théâtre de L’Œuvre

Les auditions pour les cours animés par 
Niels Arestrup et Brigitte Catillon 

auront lieu les 8, 9 et 10 septembre 2014. 

Envoyer CV, photo et lettre de motivation 
au Théâtre de L’Œuvre  

ou à courstheatredeloeuvre@gmail.com

—  —  —  —  —  —

Théâtre de l’Œuvre et Théâtre Montansier - Versailles

Dorénavant Compagnie, l’École Nationale de Théâtre de Bolivie et le Théâtre de l’Épée de Bois
présentent

À l’invitation du Théâtre du Soleil

D’après La Lagune H3
de l’auteur franco-bolivien
Adolfo Costa du Rels

Mise en scène
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Entretien e Frédéric Bélier-Garcia

Théâtre du Vieux-Colombier / Trahisons
de Harold Pinter / mes Frédéric Bélier-Garcia

Une histoire qui se 
souvient d’elle-même
Pinter ausculte à rebours la défaite des attachements et Frédéric Bélier-
Garcia met en scène cette histoire qui se souvient d’elle-même. Sur 
scène, Léonie Simaga, entre Denis Podalydès et Laurent Stocker.

Quelle lecture proposez-vous de la pièce ?
Frédéric Bélier-Garcia : Pinter reprend l’équa-
tion du théâtre bourgeois (le mari, la femme et 
l’amant), mais, coup de génie, il raconte l’his-
toire à rebours, de l’aveu vers la faute, de la 
fin au début. Cette autopsie révèle comment 
le lien amoureux ou amical est fabriqué d’une 
pluralité d’arrangements avec nos promesses : 
ce qui nous unit est aussi ce qui nous désunit. 
Et il y a une sorte de jubilation à disséquer les 
rapports du trio : Pinter conserve l’humour du 
théâtre bourgeois, la trace du rire qu’il provo-
quait, mais l’implante dans une lucidité sans 
pardon… Il y a peut-être beaucoup de lectures 
possibles de cette pièce. Je la prends comme 
si c’était une histoire d’amour qui se souvenait 
d’elle-même, en neuf scènes nodales de la 
vie amoureuse, dans une investigation quasi 
policière de l’histoire sur elle-même, qui essaie 
de capturer à travers ces fragments le fuyant, 
l’insaisissable : ce qui arbitre le mouvement de 
la vie plus que les grandes décisions volontaires 
et conscientes que nous croyons prendre.

En quoi consiste l’originalité du traitement 
pinterien de ce trio ?
F. B.-G. : L’habileté et l’intelligence de la pièce 
tiennent dans l’incessante circulation des rôles. 
Qui est le traître ? Qui est trompé ? Où est le 
cynisme ? La naïveté ? Les personnages sont tour 
à tour victimes et bourreaux, auteurs et objets. 
Quand on raconte une histoire d’amour dans sa 
chronologie, c’est souvent le récit d’une fatalité. 
Là, dans ce rebours sinueux, ça devient l’histoire 
d’un grand malentendu : Jerry, Emma et Robert 
ne cessent de se trahir, mais sans manigance ; 
ils essaient de ne pas se faire trop de mal, mais 

F. B.-G. : C’est un jeu entre la mise en scène 
et le spectateur, qui doit trouver des indices 
dans la circulation narrative. Ça fait partie du 
plaisir de la pièce que le spectateur se repère 
lui-même. Son égarement doit être proche de 
celui des acteurs, et même de celui des per-
sonnages, qui remontent vers l’origine de leur 
histoire comme vers une terre inconnue. Ce 
qui est beau dans le mouvement de la pièce, 
c’est comment, en partant de la convention 
du trio, où une femme entre deux hommes est 
habituellement l’instigatrice de la trahison, 
Pinter déplace les choses : la femme, sujet 
de la trahison, devient son objet. La trahison 
est plurielle et virulente, comme on dit en 
médecine, elle affecte toutes les relations, et 

“Ce qui arbitre le 
mouvement de la vie 
plus que les grandes 
décisions volontaires 
et conscientes 
que nous croyons 
prendre.”
Frédéric Bélier-Garcia

par ces prudences mêmes, fabriquent du désas-
tre. On retrouve dans cette pièce la marque de 
Pinter, malin, corrosif, mais la forme narrative 
est si contraignante que cette pièce est pour 
moi comme une petite équation sur l’amour qu’il 
faut monter hors contexte, comme une curiosité 
du théâtre contemporain, une sorte d’objet qui 
ne ressemble qu’à lui-même. Souvent on l’an-
glicise, et on choisit les distributions les plus 
British pour la monter. J’avais envie d’un mortier 
humain plus universel en l’arrachant au tweed 
- ce sont trois intelligences qui se nuisent, s’éro-
tisent et racontent le trop humain…

Comment se repérer dans cette histoire à 
rebours ?

elle apparaît, étant donnés les efforts qu’elle 
requiert, comme le dernier sursaut de l’ef-
fort amoureux. Il ne peut d’ailleurs y avoir 
de trahison qu’entre deux êtres fidèles : il y 
a trahison entre Judas et Jésus, pas entre 
Merteuil et Valmont ! Pinter trouve ce qu’il 
y a de fuyant, d’opaque au fond de chaque 
amour. Les sentiments dans leur forme élé-
mentaire ne sont pas purs, mais troubles, 
limoneux et c’est cette rumeur qu’il essaie 
de capter.

Propos recueillis par Catherine Robert

Théâtre du Vieux-Colombier, 21 rue du Vieux-

Colombier, 75006 Paris. Du 17 septembre au  

26 octobre 2014. Le mardi à 19h ; du mercredi  

au samedi à 20h ; le dimanche à 16h.  

Tél. 01 44 39 87 00 / 01.

Rejoignez-nous sur Facebook   
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La Maison des Métallos / Théâtre Gérard Philipe
six pièces par six compagnies

Une semaine  
en compagnie
Sixième édition de cette manifestation de rentrée qui permet de découvrir 
le travail de six compagnies prometteuses au Théâtre Gérard Philipe et 
à la Maison des Métallos.

C’est grâce aux efforts conjugués de la Maison 
des Métallos, du Théâtre Gérard Philipe-CDN 
de Saint-Denis, du Collectif 12 de Mantes-la-
Jolie et d’Arcadi Ile-de-France que peuvent 
être soutenues et découvertes des compa-
gnies encore peu repérées, au travail souvent 
atypique. Six aventures théâtrales singulières 
sont ainsi visibles à la Maison des Métallos et 
au TGP, des lieux très identifiés par le public 
francilien. Créée à partir d’interviews, Nous ne 
sommes pas seuls au monde d’Elise Chatauret 
met en scène une saga familiale liée à l’immi-
gration à travers trois générations.

Mythiques célébrités
C’est sous le “patronage” de Charles Bukowski 
que Céline Champinot a écrit Vivipares, pièce 
déjantée où les morts ressuscitent et où 
de mythiques célébrités s’invitent au cœur 
du quotidien. Conçu à partir de matériaux 
divers d’une quinzaine d’auteurs, All Power 

Vivipares, pièce écrite et mise en scène par Céline Champinot.

to the People ! de Mohamed Rouabhi évoque 
le combat des Noirs aux Etats-Unis, depuis 
l’esclavage jusqu’à Obama. Fructus Ventris de 
Laure-Marie Legay interroge la parentalité et 
l’injonction d’être heureux qui l’accompagne. 
Christelle Harbonn nous invite à une rêverie et 
une douce réconciliation avec l’humain dans 
La Révolution des escargots : R. A. S. Gaëlle 
Hermant met en scène Dites-moi que je rêve 
d’après Le Journal d’un fou de Gogol. Des 
aventures théâtrales à découvrir !

Agnès Santi

La Maison des Métallos, 94 rue Jean-Pierre-

Timbaud, 75011 Paris. Du 8 au 10 septembre. Tél. 

01 47 00 25 20.

Théâtre Gérard Philipe, CDN de Saint-Denis, 59 

bd. Jules-Guesde, 93207 Saint-Denis. Du 11 au 

13 septembre. Tél. 01 48 13 70 00.

Rejoignez-nous sur Facebook   

Critique

Reprise / Comédie-Française
de Jean Anouilh / mes Marc Paquien

Antigone
Reprise de la lumineuse Antigone de 
Marc Paquien, à l’écoute de la 
beauté et de l’apparente simplicité 
du texte de Jean Anouilh. Un mythe 
revivifié.

« Vous me dégoûtez tous avec votre bonheur ! 
Avec votre vie qu’il faut aimer coûte que coûte… 
Moi, je veux tout, tout de suite, et que ce soit 
entier, ou alors je refuse ! Je ne veux pas être 
modeste, moi, et me contenter d’un petit mor-
ceau, si j’ai été bien sage. » Placée par Anouilh 
dans la bouche de son Antigone, la réplique 
est révélatrice de la distance que l’auteur 
prend par rapport au texte de Sophocle et de 
la manière dont il se libère du poids de la dra-
maturgie tragique antique. Affranchie du poids 
de la malédiction divine qui pèse sur la famille 
des Labdacides, l’Antigone d’Anouilh parle en 
son nom. Non plus au nom de la loi qu’impo-
sent les dieux. Elle dit « moi », poussée hors 
du mythe, érigée en figure de la modernité, de 
l’autonomie. Plus qu’une adaptation, cette pièce 
« noire » d’Anouilh – lequel pense bien à partir 
de son temps – est une réécriture au point que 
le dramaturge s’autorise la dérision notam-

ment par la voix du chœur : « c’est cela qui est 
commode dans la tragédie. On donne un petit 
coup de pouce pour que cela démarre. C’est 
tout. Après on n’a plus qu’à laisser faire. On est 
tranquille. Cela roule tout seul. C’est propre la 
tragédie ». Limpide, lumineuse, la mise en scène 
de Marc Paquien revivifie, dans une apparente 
simplicité où elle puise toute sa puissance 
d’ébranlement poétique, cette effraction du 
mythe et cette irruption du tragique dans notre 
monde contemporain.

Des interprètes magistraux
« Ce n’est plus une héroïne lointaine, prisonnière 
de son passé et du pouvoir des dieux, mais une 
jeune femme qui, refusant que le corps de son 
frère pourrisse au soleil, incarne toutes les 
rebellions du monde » note le metteur en scène. 
Et pour faire entendre la justesse de ses inten-
tions dans toute leur rigueur comme la force de 
l’écriture de l’auteur, Marc Paquien s’appuie sur 
une distribution magistrale. On en juge d’entrée 
de jeu à l’intensité vibrante de cette première 
scène démystificatrice voulue par Jean Anouilh. 
Prise en main avec fermeté mais non sans 
séduction par Clothilde de Bayser personnifiant 
le chœur, elle s’empare du public pour ne plus 
le lâcher. Dans le rôle-titre, Françoise Gillard, 
aux allures de garçonne, coupe courte, chemise 
d’homme et pantalon gris, pieds nus ou chaus-
sés à la spartiate, marie à merveille la eee  

eee grâce juvénile et la puissance grisante 
d’une volonté en acte. De Créon, Bruno Raffaelli, 
en tout point remarquable, a la stature et les 
vacillements. Chacun, jusqu’au plus petit rôle, 
donne à son personnage l’ampleur que le texte 
promet et que la scénographie, signée Gérard 
Didier, dans sa belle neutralité et sa simpli-
cité géométrique, autorise. Cette efficacité, 
qui caractérise également les sobres jeux de 
lumières et l’usage parcimonieux du son, mani-
feste une maîtrise profonde et vive de ce chef-
d’œuvre dramaturgique du xxe siècle.

Marie-Emmanuelle Galfré

Comédie-Française, Salle Richelieu,  

place Colette, 75001 Paris. Du 26 septembre  

au 2 décembre. Tél. 01 44 58 15 15.

Réagissez sur www.journal-laterrasse.fr   

Une mise en scène lumineuse de Marc Paquien.
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Théâtre Gérard Philipe
De Ferenc Molnar / mes Jean Bellorini

Liliom
Jean Bellorini recrée Liliom, 
conçu l’an dernier en plein air 
pour le Printemps des Comédiens 
à Montpellier. Entre gaieté foraine 
et misère absolue, un conte 
véritablement unique.

Drame social aux échappées oniriques et 
fantasmagoriques, à la fois fait divers ancré 
dans le quotidien des démunis et conte 
s’aventurant dans le royaume des morts – 
où le tribunal céleste devient commissariat 
–, Liliom nous emporte dans les faubourgs 
populaires du Budapest du début du xxe siè-
cle. « Ici, l’homme perd ses repères, sa culture, 
il devient un être cassé, qui fonce droit dans le 
mur… » souligne Jean Bellorini, qui saura sans 
doute recréer toutes les tensions déchirantes 
entre gaieté foraine et misère absolue, entre 
espoir illusoire et réel cruel. Créée en 1909, 
cette histoire « naïve et primitive », « légende 
de banlieue en sept tableaux » selon l’auteur, 
a pour cadre une fête foraine où les pauvres 
gens vont se distraire ; dans cet univers, les 
espoirs pervertis tournent mal et étouffent 
sous la violence.

Poésie intime des personnages
Liliom, bonimenteur de foire à la gueule 
d’ange, fait tourner la tête des filles. Il s’ins-
talle avec Julie, une jeune bonne à tout faire, 
bientôt enceinte. « Les personnages de Liliom 
n’arrivent pas à se parler, à se toucher, ils 
nous placent face à beaucoup de silences », 
remarque le metteur en scène. « Les choses 

se jouent très souvent entre les mots – mots 
qui n’apparaissent pas comme des appuis, 
mais comme des bornes entre lesquelles 
on circule. Tout l’enjeu de mon travail est de 
faire naître la poésie intime dont manquent 
les personnages. Pour cela, j ’ai recentré 
le spectacle sur l’univers de la fête foraine 
avec, notamment, une piste d’autos-tam-
ponneuses. La joie, le jeu, la musique, la vie 
qui se consume jailliront donc du plateau, ce 
qui permettra de lire de manière encore plus 

forte, encore plus évidente, le désarroi de ces 
êtres… » A voir !

Agnès Santi

Théâtre Gérard Philipe, Centre Dramatique 

National de Saint-Denis, 59 bd. Jules-Guesde, 

93200 Saint-Denis. Du 25 septembre au  

12 octobre à 20h, dimanche à 15h30,  

relâche le mardi. Tél. 01 48 13 70 00.

Réagissez sur www.journal-laterrasse.fr   
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Jean Bellorini recrée Liliom.
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Quand l’art irrigue la ville
Nouvelle saison au Théâtre d’Ivry, avec aux commandes un directeur qui étrenne sa 
première programmation en ces lieux. En droite ligne des années précédentes, on 
retrouve la chanson au cœur du projet, fil rouge entre esprit de rencontre et désir 
renouvelé de ne pas être une simple scène, mais bien un lieu d’accompagnement, un 
lieu de réflexion sur l’art et la société au sein d’un territoire.

Entretien e Christophe Adriani

Accompagnement  
et créativité
Après une première année à la direction du Théâtre d’Ivry, Christophe 
Adriani marche dans les pas de ses prédécesseurs, avec la volonté 
d’accompagner l’artiste au plus près de la logique de création.

Allez-vous donc emprunter les voies déjà tracées ?
C. A. : Outre les résidences de création, nous 
développons l’accompagnement : faire que la 
culture qui s’expérimente rencontre l’enjeu 
social et un territoire. Chaque art a sa tempora-
lité propre en matière de processus créatif et de 
production : on n’accompagne pas de la même 
manière un projet de jonglage ou de chanson. 
Nous collaborons avec d’autres structures 
d’Ivry : le Festi’Val de Marne, la JIMI, Sons d’Hi-
ver, mais aussi la Briqueterie et la Biennale de 
danse, le Hangar… L’idée n’est pas seulement 
de partager nos plateaux en bon voisinage, mais 
aussi de faire se rencontrer nos publics, d’ins-

man, qui a dirigé le lieu pendant 20 ans. Elle 
y a notamment porté le projet chanson, dans 
la ville même de Jean Ferrat et Allain Leprest. 
Le théâtre a vocation à rester ouvert au jeune 
public ; tous les enfants scolarisés à Ivry béné-
ficient d’un parcours culturel privilégié. Dans 
un tel cadre, il est plus intéressant de réfléchir 
à la notion d’héritage que d’imaginer arriver 
sur un lieu vierge de tout passé ! Cela force à 
une certaine maturité.

Comment voyez-vous votre arrivée à la direc-
tion de cette maison ?
Christophe Adriani : Les théâtres sont un ser-
vice public, pas nos propriétés. Je suis au ser-
vice d’un théâtre, d’une ville, d’un territoire, de 
gens. J’arrive auprès de collègues qui ont fait 
un gros travail. Ivry a une riche histoire cultu-
relle et un nombre impressionnant d’équipe-
ments. Antoine Vitez a fondé ce théâtre. Et 
bien entendu il y a la marque de Leila Cukier-
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Théâtre d’Ivry Antoine Vitez, 
1 rue Simon-Dereure, 94200 Ivry-
sur-Seine. Tél. 01 46 70 21 55. 
theatredivryantoinevitez.ivry94.fr

Christophe Adriani, directeur du Théâtre d’Ivry.

“La chanson en scène 
interroge l’intime  
au sein du collectif 
rassemblé.”
Christophe Adriani

crire ces collaborations dans un projet com-
mun. Et nous travaillons toujours en plein air, 
dans les quartiers, hors les murs…

La programmation chanson reste centrale…
C. A. : Nous sommes un lieu conventionné chan-
son : l’identité du lieu, c’est la chanson ! Elle 
représente globalement la moitié de la program-
mation et de l’effort du théâtre. Face aux difficul-
tés économiques de la production musicale, nous 
avons cette responsabilité de trouver des voies 
nouvelles, de comprendre l’évolution du public 
sans se laisser entraîner par le consumérisme. 
La rencontre avec la chanson est toujours une 
expérience très personnelle liée à nos émotions 
et notre subjectivité. C’est par le disque que j’ai 
au départ rencontré la chanson, Ferrat, Ferré, 

Brassens, Bruant… La chanson en scène inter-
roge l’intime au sein du collectif rassemblé.

La chanson vous touche-t-elle différemment 
des autres arts ?
C. A. : J’ai un rapport intime à la chanson, mais 
pas exclusif : primordiale dans ma vie person-
nelle, elle n’est qu’un pan de ma vie profes-
sionnelle. Dans cette saison, il y aura aussi des 
jongleurs, de la danse, des histoires à raconter, 
des correspondances entre les arts. Chaque art 
a son intérêt, qu’il soit réaliste, abstrait, méta-
phorique. Mon travail, c’est celui de médiateur 
entre l’art et les populations.

Propos recueillis par Vanessa Fara  
et Jean-Luc Caradec

début de saison

une rentrée foisonnante
Fidèle à ses traditions, la saison du Théâtre d’Ivry ne s’ouvre pas, mais 
s’envole !

Du 19 au 21 septembre et en entrée libre, tout 
un week-end de fête familiale, d’hommage à 
Vitez, de jongleries d’objets, de cabaret, avec le 
samedi soir un Ti’bal tribal, bal d’accents dan-
sants, de tchatche et de guimbarde mené par 
Minvielle père et fille. C’est ensuite le pianiste 
jazz Jean-Marie Machado qui ouvre la saison 
(samedi 27 septembre) avec orchestre et voix 

solistes, pour un Lagrima latina enfiévré de lan-
gues sarde, française et portugaise. En octobre, 
la création AMOUR AMOUR (je t’aime tant) [voir 
entretien] égrène l’univers de Michel Legrand. 

Plateaux créatifs
Le Théâtre s’associe également à trois évé-
nements majeurs d’octobre. Samedi 4 octo-

Entretien e Nicolas Hocquenghem

D’après les chansons de Michel Legrand
direction artistique Nicolas Hocquenghem

AMOUR AMOUR (je t’aime tant)
Comédien, chanteur et metteur en scène, le fondateur de la Compagnie Théâtrale 
de la Cité a conçu un spectacle de théâtre musical autour des sublimes 
chansons de Michel Legrand, de Peau d’âne aux Demoiselles de Rochefort en 
passant par Les Moulins de mon cœur. Avec comme personnage principal Oum, 
un enfant qui veut comprendre ce qu’est « l’amour des grands ».

Comment est né ce spectacle autour de 
Michel Legrand ?
Nicolas Hocquenghem : Ce nouveau spectacle 
naît du désir de rechanter sur scène, après un 
spectacle musical autour de Prévert, avec l’in-
tuition que la musique de Legrand est d’une 
grande simplicité, ce qui la rend d’ailleurs 
particulièrement difficile à interpréter.

Quel en sera le principe ?
N. H. : Dans le décor d’un immense ciel d’été, 

deux comédiens, les figures parentales, chan-
tent et jouent les chansons de Michel Legrand, 
un troisième incarne le personnage principal 
du spectacle : Oum, l’enfant qui rêvait d’être 
un dauphin. Cette petite famille évolue au fil 
des chansons dont les thèmes amoureux des-
sinent un univers où l’enfance se revendique 
comme libre et indépendante, décolonisée de 
l’impérialisme des adultes qui croient savoir 
aimer ! Seul Oum s’exprime avec un texte diffé-
rent de celui des chansons de Michel Legrand : 

les personnages adultes ne s’expriment qu’en 
chansons, et ne pensent qu’à l’amour, l’amour 
des grands…

Comment chanter Michel Legrand aujourd’hui ?
N. H. : Nous réitérons l’heureuse expérience 
d’un spectacle précédent de la compagnie et 
réunissons à nouveau une voix de chanteuse 
lyrique – celle de Mathilde Etienne – et ma 
voix de chanteur de cabaret. La musique de 
scène est composée d’un piano et de cordes, 
éléments essentiels pour ce répertoire. L’ori-

“Un univers où  
l’enfance se revendique 
comme libre  
et indépendante.”
Nicolas Hocquenghem

ginalité réside dans l’utilisation d’une viole 
de gambe (par Baptiste Reboul) en plus d’une 
guitare et d’une contrebasse, et s’appuie sur 
la filiation pianistique de Michel Legrand avec 
Jean-Sébastien Bach, d’où la proposition faite 
à Mehdi Trabelsi de participer au projet avec 
ses qualités de pianiste classique. Notre parti 
pris musical n’ouvre donc pas sur le jazz, mais 
plutôt sur une chanson d’émotion…

AMOUR AMOUR (je t’aime tant) s’annonce 
comme « une création à voir en famille »…
N. H. : Son élaboration pose la question cruciale 
de l’adresse directe aux enfants, et c’est pour 
cela que j’ai confié le rôle principal de Oum à 
Didier Dicale. C’est un acteur particulier, il a 
l’âme et le talent d’un clown irrésistible, une 
douce folie impressionnante. J’ai la conviction 
que les thèmes amoureux des chansons peu-
vent concerner les enfants à l’intérieur de leurs 
propres conceptions de l’amour et de la famille, 
très différentes de celles des adultes : cette 
dichotomie suscite les enjeux dramaturgiques 
du spectacle, travaillés avec Gérard Astor qui me 
fait l’amitié d’accompagner mon geste artistique 
en tant que dramaturge associé. Les costumes 
d’Evelyne Guillin et les divers ingrédients scéni-
ques participent aussi de ce « rêve secret ».

Propos recueillis par Jean-Luc Caradec

Du lundi 6 au mardi 14 octobre :  

8 représentations dont 2 tout public les  

mercredi 8 à 14h30 et dimanche 12 à 16h.
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bre, la Nuit Blanche alterne jusqu’à minuit 
des siestes audio à l’Ombre des Ondes et un 
dialogue danse et voix entre Bintou Dembélé 
et Khalid K. Les 10 et 11, les Rencontres des 
musiques indépendantes La JIMI accueille 
au Théâtre deux beaux plateaux, l’un avec les 
artistes de l’association La Triperie – le drôle 
de dandy David Lafore, Fantazio, insaisissa-
ble contrebassiste créatif, et l’incandescente 
Sarah Olivier –, l’autre un plateau marseillais 
autour de Nevché. Et c’est avec les lectures 
musicales de Brigitte Fontaine – première 
partie Valérian Renault – que Le Festi’Val de 
Marne occupe les lieux le 16 octobre, à travers 
des textes personnels, pas si fous, où l’hu-
mour, le dadaïsme et une profonde poésie 
s’entremêlent.

Vanessa Fara

Nicolas Hocquenghem, Mathile Etienne et Didier 
Dicale interprètent AMOUR AMOUR (je t’aime tant).

Texte : Gilles Ségal
Mise en scène 
et interprétation : 
Pierre-Yves 
Desmonceaux

Du 24 sept au 16 nov 2014, du mardi au samedi à 20h et les dimanches à 15h

20h00
du 24 sept au 
16 nov 2014
du mardi au samedi
les dimanches à 15h

Lucernaire
C e n t r e  N a t i o n a l  d ' a r t  e t  d ' e s s a i
www.lucernaire.fr  01.45.44.57.34  53 rue Notre Dame des Champs 75006 Paris
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Gros plan

Cirque / Le CENTQUATRE
Cirque Trottola et le Petit Théâtre Baraque

Matamore
Quand le Cirque Trottola rencontre 
le Petit Théâtre Baraque, que se 
racontent-ils ? Ils jettent les clowns 
dans l’arène, tour à tour bêtes de 
foire et matadors.

L’arène est celle du cirque Trottola, dont le 
micro-chapiteau de bois est devenu l’em-
blème : une piste où les personnages prennent 
une dimension particulière, dans une grande 
proximité avec le public. Titoune, Bonaven-
ture et Mads se sont associés à Branlotin et 
Nigloo, les deux énergumènes du Petit Théâ-
tre Baraque, pour une expérience commune 
accueillant les personnages de chacun, et 
permettant au spectateur de les surplomber 
comme à la corrida. Accompagnés de musi-
ciens, les voilà prompts à nous donner des 
leçons de vie ou de mort. Le goût du risque fait 
partie du jeu, mais il est surtout dérisoire.

Un mannequin et des hommes
Si la piste aux étoiles n’est jamais bien loin, 
c’est dans les paillettes fatiguées et dans une 
forme de nostalgie qu’elle demeure. Pour le 
reste, c’est un cirque où les gros durs côtoient 
les vrais naïfs, où la monstruosité de l’huma-
nité se révèle dans de grands fous rires. Il y a 
quelque chose de Fellini dans les situations 
où ces clowns et ces Charlots assument la 
cruauté et le grotesque de leur existence. De 
là surgit une poésie magnifique, car toujours 
les masques tombent, révélant des toreros de 

Trottola + Petit Théâtre Baraque = Matamore.

pacotille, des mannequins en faux-semblant, 
mais de véritables artistes de cirque.

Nathalie Yokel

Le Centquatre, 5 rue Curial, 75019 Paris.  

Du 8 octobre au 2 novembre 2014, les mercredis, 

jeudis et samedis à 20h, le dimanche à 18h.  

Tél. 01 53 35 50 00.

Rejoignez-nous sur Facebook   

Rejoignez-nous sur Facebook 
et soyez informés quotidiennement
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Entretien e Philippe Adrien

Théâtre de la Tempête
d’après Le Malade imaginaire, de Molière / texte de Jean-Louis Bauer et Philippe Adrien
mes Philippe Adrien

La Grande Nouvelle
Comme Molière en son temps avec Plaute, Philippe Adrien et Jean-Louis 
Bauer réécrivent Molière : un Malade imaginaire pour notre époque, celle 
d’une pharmacie du profit et d’une médecine de l’anticipation.

Pourquoi avoir choisi d’ainsi réécrire 
Molière ?
Philippe Adrien : Argan est un hypocondria-
que, or la situation d’un tempérament pareil à 
notre époque a beaucoup évolué. Au temps de 
Molière, la médecine n’était qu’un amalgame 
de diagnostics erronés et de faux remèdes. 
Aujourd’hui tout malade imaginaire se voit à 
la tête d’une pharmacopée pléthorique et de 
protocoles de soins complexes sinon effica-
ces. A cela s’ajoutent les ressources d’internet 
pour toutes sortes d’informations, diagnostics 
et traitements. Voilà qui change la donne ! Ma 
rencontre avec Jean-Louis Bauer se révèle très 
féconde. Nous conjuguons nos singularités 
et qualités respectives tout en partageant le 
même goût du jeu. C’est avec enthousiasme que 
nous avons abordé cet exercice de réécriture. 
Ces dernières semaines, j’ai eu l’impression 
d’être directement confronté aux différences 
mais aussi à certains points communs entre la 
culture des anciens Grecs et celle des judéo-
chrétiens que nous sommes. Parmi les travers 

au moins des éléments qui feront que les nôtres 
seront perçus comme cousins des siens. Comme 
si les souvenirs que nous avons tous de la pièce 
originale produisaient autre chose. Ainsi les 
deux Diafoirus sont devenus Hippolyte Dupont 
de la Roche et son fils Thomas, des financiers 
qui viennent proposer à Argan un plan d’inves-
tissement sur de nouveaux produits pharma-
ceutiques et des gadgets à usage diagnostique. 
C’est une constante des pièces de Molière : met-
tre en scène la folie et l’aveuglement d’une figure 
centrale en proie à une passion qui exclut tout le 
reste. Notre Argan est, comme l’original, obsédé 
par la mort et la maladie, mais il est aussi per-
suadé qu’il y a « une nouvelle jeunesse qui com-
mence à soixante ans ». Son entourage n’a qu’à 
bien se tenir, la moindre allusion à son âge et 
au déclin qui risque de s’ensuivre le rend fou. Et 
puis, bien sûr, nous avons gardé, en prenant bien 
soin de les décliner, certains morceaux de bra-
voure, comme la scène du poumon, sauf qu’elle 
devient chez nous la scène de la prostate !

“Le rire attendu  
ou souhaité frôle  
le sarcasme.”
Philippe Adrien

que fustigeaient les premiers, figure la pléo-
nexie : les Grecs déjà avaient bien repéré que 
l’homme est ainsi fait qu’il en veut toujours plus. 
Platon s’interroge sur les moyens de contrer 
cette tendance ou ce défaut qui s’est encore 
accentué dans le monde où nous vivons – l’ul-
tralibéralisme est passé par là. Nous avons été 
portés à mettre en jeu la folie du genre humain 
qu’internet ne fait qu’attiser. Cette sorte d’égo-
centrisme avide est le fait d’Argan mais aussi de 
la plupart des personnages de la pièce.

Que devient Argan dans La Grande Nouvelle ?
P. A. : Chez Molière, c’est un bourgeois ; chez 
nous, il fricote avec la finance et l’industrie phar-
maceutique. La manière, le ton sont venus tout 
seuls, modernes certes, mais sur un fond hérité 
du xixe ; notre époque est abordée de façon pro-
vocante, parfois même farcesque, sur le mode 
d’une satire délirante, histoire de secouer le 
cocotier. Il y a des rapports de structure avec 
Le Malade imaginaire mais pas une ligne de 
Molière. Nous gardons, sinon les personnages, 

Quel est le rire que vous voulez faire naître ?
P. A. : Notre position est critique de l’époque, 
mais tant qu’on peut en rire… Depuis trois ans 
que nous travaillons sur ce projet, sont appa-
rues différentes nouveautés, entre autres la 
banalisation des examens génomiques : le 
moindre péquin peut aujourd’hui passer com-
mande de son séquençage. Par ailleurs, les bio-
technologies et nanotechnologies permettent 
d’envisager que la maladie soit traitée avant 
même son surgissement. Comme l’annonce 
un transhumaniste californien qu’Argan croise 
sur le net : « La mort de la mort a commencé ». 
Folie ? Grotesque ? Le rire attendu ou souhaité 
frôle le sarcasme. J’ai toujours eu le rêve d’un 
théâtre dont l’aspect de catharsis opère dans 
l’immédiat, provoquant des réactions bruta-
les, viscérales. Il faut pour cela ne pas craindre 
de courir le risque de la trivialité. La pièce de 
Molière est scatologique, méchante, effrayante : 
il y a de tout cela dans notre affaire.

Propos recueillis par Catherine Robert

Théâtre de la Tempête, Cartoucherie,  

route du Champ-de-Manœuvre, 75012 Paris.  

Du 12 septembre au 12 octobre 2014.  

Du mardi au samedi à 20h ; le dimanche à 16h. 

Tél. 01 43 28 36 36.

Rejoignez-nous sur Facebook   
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Gros plan

Théâtre du Rond-Point
de et avec Alexandre Astier / mes Jean-Christophe Hembert

L’Exoconférence
Avec érudition mais sans esprit de sérieux, entre Hercule Savinien 
Cyrano et Alien, Alexandre Astier retrouve son complice Jean-Christophe 
Hembert pour une conférence excentrique sur la vie extraterrestre.

Alexandre Astier est devenu un des comiques 
médiatisés les plus célèbres du moment grâce 
à la série Kaamelott, qui revisitait la légende 
arthurienne avec un humour fondé sur une pré-
cise intelligence de ses sources. Autre exercice 
réussi, et également installé entre révérence 
admirative et décalage décapant : Que ma 
joie demeure !, inspiré par l’œuvre et la vie de 
Jean-Sébastien Bach. Enfin, devenu un grand 
classique chez les surfeurs électroniques, son 
sketch sur la physique quantique, présenté au 
spectacle Paris fait sa comédie, qui relève haut 
la main la gageure de faire rire avec un sujet 
peu accessible à l’entendement moyen. Le 
talent d’Alexandre Astier tient à cette capacité 
assez rare – et de plus en plus exceptionnelle 
– d’amuser en évitant de moquer les abrutis 
devant un parterre d’imbéciles… L’Exoconfé-
rence creuse la veine scientifique inaugurée 
avec l’hilarante critique des travaux de la théo-
rie des quanta, en s’attaquant aux hypothèses 
sur la vie extraterrestre.

Au-delà de la Lune,  
plutôt que le nez dans les croissants
Dans un entretien accordé à Christophe Cha-
bert, Alexandre Astier explique qu’il a rencon-
tré d’éminents spécialistes de cette question : 
« On m’a fait visiter le centre de commande 
du véhicule qui réalimente l’ISS (ndlr : Sta-
tion Spatiale Internationale) au CNES, avec 
de très grosses pointures dans leur domaine, 
j’ai rencontré le directeur de l’Observatoire 
de Paris, qui avait réuni une table complète 
de spécialistes des exoplanètes, du Rover, du 
projet Rosetta (…) Ça m’a permis de compren-
dre qu’en dépit de la matière qu’ils manipulent 
et de leur grande connaissance, ils n’étaient 

pas reconnus du grand public. C’est ce que me 
disait Etienne Klein : quand une supernova a 
explosé à douze millions d’années-lumière, 
ça a duré une semaine, c’était observable à 
l’œil nu, et ça ne s’était pas produit depuis le 
xve siècle ; mais c’était la semaine où Hollande 
avait emmené des croissants à Julie Gayet et 

tout le monde s’en moquait ». Avis aux épisté-
mologues en herbe, aux scientifiques ama-
teurs et aux férus d’humour malin : l’astropa-
taphysicien Astier revient, avec une partita 
scientifica…

Catherine Robert

Théâtre du Rond-Point, 2 bis av. Franklin-D.-

Roosevelt, 75008 Paris. Du 18 septembre au  

18 octobre 2014, à 18h30 ; tous les jours  

sauf le lundi. Tél. 01 44 95 98 21.

Rejoignez-nous sur Facebook   

Alexandre Astier dans L’Exoconférence.

Gros plan

Maison de la culture du Japon à Paris
de Robert Lepage et Marie Brassard / mes Mitsuru Fukikoshi

Le Polygraphe
Le metteur en scène et comédien japonais Mitsuru Fukikoshi s’empare 
d’une œuvre de jeunesse de Robert Lepage : Le Polygraphe. Une « enquête 
policière métaphysique » qui se nourrit de références aux films noirs, à 
Hamlet, à la période du mur de Berlin…

De Mitsuru Fukikoshi, Philippe Decouflé (avec 
qui le comédien et metteur en scène japonais 
a collaboré en 1996, à l’occasion de la comédie 
musicale Dora, le chat qui a vécu un million de 
fois) dit qu’il est « une sorte de Buster Keaton 
post nucléaire, un poète qui manie de façon 

Le Polygraphe, à la Maison de la culture du Japon.

très particulière le chaud et le froid ». Vedette 
de la télévision nippone, Mitsuru Fukikoshi a 
toujours conservé un lien fort avec la scène. 
Il s’empare aujourd’hui d’une pièce coécrite, 
en 1987, par Robert Lepage et Marie Bras-
sard – œuvre inspirée d’une enquête (réelle) 
menée suite au meurtre d’une comédienne 
dont l’auteur et metteur en scène québécois 
fut un bref moment suspecté.

Sexe, drogue et rock’n’roll
Un criminologue qui a fui l’Allemagne de l’Est, 
une jeune actrice de cinéma qui joue dans un 
thriller, un étudiant homosexuel adepte de 
pratiques sadomasochistes : les trois prota-
gonistes du Polygraphe forment un triangle 
amoureux énigmatique et sulfureux. Pour ce 
polar théâtral renvoyant à des airs de sexe, 
drogue et rock’n’roll, Mitsuru Fukikoshi, qui 
interprète lui-même le rôle du criminolo-
gue, aux côtés de Kaiji Moriyama et Midori 
Laurence Ota, joue d’effets de lumières, de 
projections vidéo, et se nourrit de diverses 
références : films noirs, personnage d’Hamlet, 
période historique du mur de Berlin. Cela, en 
s’attachant à disséquer les rapports troubles 
qui relient les personnages de cette « pièce 
sur le passé et le présent, la vérité et le men-
songe, la fiction et le réel ».

Manuel Piolat Soleymat

Maison de la culture du Japon à Paris,  

101 bis quai Branly, 75015 Paris. Les 9 et  

10 octobre 2014 à 20h, le 11 octobre à 16h.  

Tél. 01 44 37 95 95. www.mcjp.fr

Rejoignez-nous sur Facebook   
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tél. 01 43 28 36 36    www.la-tempete.fr

Matin et soir
J. Fosse / J. Lassalle  11/09 › 12/10

La Grande Nouvelle
d’après Le Malade imaginaire de Molière
J.-L. Bauer & Ph. Adrien / Ph. Adrien  12/09 › 12/10

La Dispute.com
d’après Marivaux / S. Sándor  23 › 31/10

Le Manteau
chorégraphie I. Tassembédo  4/11

Trois Sœurs
d’après Tchekhov / C. Lasne Darcueil  13/11 › 14/12

Neige noire, variations 
sur la vie de Billie Holiday
C. Pouquet  14/11 › 14/12

Le Révizor
N. Gogol / P. Giusti  15/01 › 15/02

Quatre images de l’amour
publié sous le titre L’Amour en quatre tableaux
L. Bärfuss / Collectif DRAO  16/01 › 15/02

Tête d’or
P. Claudel / J.-C. Fall  12/03 › 12/04

Boesman et Léna
A. Fugard / Ph. Adrien  13/03 › 12/04

George Kaplan
F. Sonntag  7/05 › 7/06

Woyzeck
G. Büchner / I. Tifouche Nieto  8/05 › 7/06
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Place au collectif !
Avec l’écriture contemporaine comme fil rouge de la saison, la Comédie de l’Est offre 
aux auteurs d’aujourd’hui une tribune privilégiée. Sans pour autant délaisser les 
classiques, Guy Pierre Couleau fait du théâtre qu’il dirige une maison de son temps, 
ouverte aux préoccupations, aux thèmes, aux difficultés, aux espoirs et donc aux 
créateurs de notre époque, dans un souci de partage des outils artistiques. Une saison 
particulièrement attentive à l’enfance, et deux temps spécifiques : Docteur Camiski, 
feuilleton dramatique itinérant dans six CDN de l’Hexagone, et le festival Scènes 
d’automne en Alsace, qui met en lumière les artistes installés dans la région.

Entretien e Guy Pierre Couleau

Don Juan revient de guerre
de Ödön von Horváth / mes collective

Créer ensemble !
Désireux de partager sa maison et ses outils, le directeur de la Comédie 
de l’Est œuvre cette année en collectif, et favorise la création et l’écriture 
contemporaine.

survécu et qui, quelques années plus tard, vont 
peut-être à nouveau être décimées. Les femmes 
subissent la guerre mais ne la font pas. Toutes 
les images qu’on voit aujourd’hui, venues de 
Syrie et d’ailleurs, montrent ce bégaiement de 
l’Histoire. En cela, la pièce est très actuelle.

Comment va la Comédie de l’Est ? Quel pro-
gramme pour la prochaine saison ?
G. P. C. : Ça va bien ! La fidélisation du public 
est en progrès constants. La saison prochaine, 
l’écriture contemporaine sera très présente, 
même si nous conservons des repères classi-
ques, avec Horváth, Phèdre, ou Mademoiselle 
Julie. Le feuilleton du Docteur Camiski servira de 
fil rouge à la saison. Six CDN et sept metteurs 
en scène travaillent ensemble, en s’ouvrant aux 

que. Il m’arrive aussi très souvent d’aller répéter 
dans les classes, ce qui est très productif, du fait 
du bénéfice d’un retour immédiat. Aujourd’hui, 
plusieurs créateurs envisagent l’écriture pour les 
jeunes générations autrement et ont transformé 
les habitudes. Cette programmation à destina-
tion des familles a non seulement à voir avec la 
nécessité de renouveler les publics, mais permet 
aussi, dans notre temps du monde, de garder 
un regard neuf, non pas innocent mais positif, 
constructif, qui est celui de l’enfance.

Propos recueillis par Catherine Robert

Don Juan revient de guerre, du 18 novembre  

au 4 décembre 2014. Reprise de Guitou, de 

Fabrice Melquiot, mes Guy Pierre Couleau,  

du 27 au 30 janvier 2015.

sur la théâtralité que celui que mène Brecht, 
son contemporain.

Pourquoi choisir de monter Don Juan revient 
de guerre ?
G. P. C. : Horváth, un de mes auteurs préférés, 
entre avec cette pièce dans le souvenir de la 
Grande Guerre. Au milieu des années 30, il 
envisage la reconstruction, l’après-guerre, la 
manière de retrouver ce qui n’est plus, entre 
ruines et volonté de reconstruire, de vivre et 
survivre, autour de la figure de celles qui ont 

Pourquoi choisir de renoncer à la mise en 
scène individuelle cette saison ?
Guy Pierre Couleau : Je voulais donner toute 
sa place à l’ensemble artistique de la Comé-
die de l’Est, en initiant un travail de création 
collectif avec Carolina Pecheny, Nils Öhlund 
et Jessica Vedel. Il est évident que je demeure 
directeur et continue d’impulser les choses, 
mais je voulais créer au milieu et avec d’autres 
créateurs. La pièce de Horváth, écrite comme 
un canevas, propose une expérimentation col-
lective, dans le même mouvement de réflexion 

“Garder un regard 
neuf, non pas  
innocent mais positif,  
constructif.”
Guy Pierre Couleau
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autres et en donnant la place aux acteurs, pour 
lesquels ce feuilleton est écrit. Cela devrait nous 
permettre de nous retrouver dans des problé-
matiques communes, en étant tous ensemble 
au service d’une œuvre écrite à deux mains.

Vous rejoignez également La Belle Saison, 
opération ministérielle visant à faire décou-
vrir la création pour la jeunesse.
G. P. C. : Nous faisons déjà et régulièrement 
beaucoup de choses avec le jeune public. Par-
ticulièrement, cette saison, Magali Mougel pro-
pose un atelier d’écriture pour des CM1 et CM2. 
Il s’agit de travailler, par cette « écriture buis-
sonnière », à être un peu plus ensemble avec les 
autres. Par ailleurs, nous organisons, avec « Sacré 
jeune public », un parcours pour les familles et 
la jeunesse. Nous continuons des opérations 
déjà commencées, en les mettant davantage en 
lumière : avec les écoles, les collèges, les lycées 
(dans le cadre des ateliers ou des options), les 
médiathèques, des enfants sourds et muets, les 
jeunes autistes de l’Institut médico-pédagoqi-

Entretien e Nils Öhlund

Mademoiselle Julie
de Strindberg / mes Nils Öhlund

La force noire du désir
Mademoiselle Julie s’offre à Jean, l’ambitieux valet de son père. 
Strindberg dénude toute la crudité des relations entre homme et femme, 
tour à tour bourreau et victime.

Qui est Mademoiselle Julie ?
Nils Öhlund : J’aborde la pièce par la situa-
tion et l’interconnexion entre les personnages, 
qui se trouvent dans un moment très singu-
lier. La Saint-Jean, fête profane célébrant le 
solstice d’été, pousse traditionnellement à 
la transgression de l’ordre établi et des rap-
ports sociaux hiérarchiquement réglés par 
les différences de classe. Julie, la fille du 

comte, se mêle à la danse des domestiques, 
et croise Jean, le valet de son père. Peut-être 
se voient-ils pour la première fois. Le feu brûle 
et embrase les sens. Cette rencontre d’abord 
sensuelle va attiser une force noire qui les 
aimantera irrésistiblement et les entraînera 
vers la chute. Chacun à travers l’autre cher-
che à s’affranchir : lui de sa condition sociale, 
elle des conventions aristocratiques et du rôle 

assigné aux femmes. Julie a grandi dans ce 
milieu tout en recevant l’éducation libertaire 
d’une mère progressiste, qui refusait la supré-
matie masculine. L’ombre de ce passé fami-
lial pèse et forme un nœud serré. La spirale 
va alors s’emballer, sous le regard de Kristin, 
la cuisinière et fiancée de Jean, qui veille au 
maintien de l’ordre et ne supporte pas l’idée 
que les maîtres puissent se compromettre 
avec les domestiques.

Strindberg sous-titre la pièce « tragédie 
naturaliste ». Quelle forme lui donnez-vous ?
N. O. : Il faut replacer ce projet esthétique 

dans le contexte de l’époque où Strindberg 
revendiquait la recherche de formes nouvel-
les, rompant avec les conventions classiques. 
Aujourd’hui, cette langue ne peut s’inscrire 
naturellement dans le réalisme de notre uni-
vers quotidien. Elle se déploie en une plongée 
dans l’âme des êtres. La mise en scène jouera 
sur l’épure et s’appuiera sur les rapports de 
force à l’œuvre, sur la confrontation des codes 
de la domesticité et de la domination aristo-
cratique. Elle visera à rendre palpable tout ce 
qui bruisse au cœur de l’écriture.

Propos recueillis par Gwénola David

Du 12 au 30 mai 2015.

“Rendre palpable tout 
ce qui bruisse au 
cœur de l’écriture.”
Nils Öhlund

comédie de l’est-centre dramatique national d’alsace
6 route d’Ingersheim, 68027 Colmar. Tél. 03 89 24 31 78.
www.comedie-est.com

Entretien e Laurent Crovella

Orchestre Titanic
de Hristo Boytchev / mes Laurent Crovella

Un naufrage  
parabolique
Laurent Crovella met en scène Orchestre Titanic, de l’auteur bulgare 
Hristo Boytchev. Une fable grotesque et absurde qui stigmatise les 
fractures sociales de notre monde contemporain.

Quelle est cette communauté humaine que 
l’on découvre dans Orchestre Titanic ?
Laurent Crovella : Ce sont des personnages 
qui n’ont plus d’existence sociale. Ils sont 
tous « anciens de quelque chose » : ancien 
musicien, ancien cheminot, ancien gardien 
de zoo… Rongés par l’alcool et l’espoir vain 
d’une vie meilleure, ils se sont réfugiés dans 
une gare désaffectée, incapables de repren-
dre la main sur leurs destins individuels et 
collectifs. Ils forment une microsociété à la 

dérive, au bord du gouffre, qui regarde les 
trains passer à vive allure. Bercés par leurs 
illusions, ces êtres sont comme les musiciens 
de l’orchestre du Titanic qui ont continué à 
jouer alors que le bateau coulait… Dans un 
monde chaque jour plus rapide, posant de 
nouvelles exigences, un monde où seuls les 
plus performants peuvent croire à l’avenir, 
qu’advient-il de ceux qui ne suivent plus le 
rythme ? Que faisons-nous des plus fragiles ? 
Sont-ils condamnés à errer dans une marge 

de plus en plus importante ? Qu’arrive-t-il à 
ceux qui ne sont pas dans le train ? Ces ques-
tions résonnent aujourd’hui plus que jamais, 
et font de ce texte une pièce résolument poli-
tique, mettant en cause l’organisation de nos 
sociétés occidentales vieillissantes.

Que vous évoquent, de façon générale, le 
théâtre et l’écriture de Hristo Boytchev ?
L. C. : Si le théâtre est assurément le lieu du 
mensonge, du faux-semblant, il se doit de flir-
ter avec une certaine forme de réalité. Boyt-
chev, dans sa pièce, expose ce grand écart : 
d’une part une réalité sociale sordide, d’autre 
part l’illusion amenée par le personnage de 
Hari – manipulateur et illusionniste, éjecté 
d’un train en marche, qui a rejoint la piteuse 
troupe. L’illusion serait-elle la seule échappa-
toire à l’inacceptable ?

Quelle dimension souhaitez-vous donner à 
l’orientation comique de cette pièce ?
L. C. : Il est vrai que, jusqu’à présent, j’ai peu 
exploré ce registre. Si nos précédents spec-
tacles se voulaient être un miroir tendu aux 
spectateurs, miroir à travers lequel ils pou-
vaient se reconnaître, ici il s’agira de tendre 
un miroir déformé et déformant, de grossir et 
noircir les traits des personnages, de travailler 
sur le grotesque, la démesure, de s’autoriser 
l’excès. Cela pour rire de leurs travers, puis 
être à deux doigts de pleurer de leur humaine 
condition : enlisée, abandonnée. Si cette pièce 
est une comédie, il se pourrait bien qu’elle soit 
une comédie fatale.
Propos recueillis par Manuel Piolat Soleymat

Du 4 au 14 novembre 2014.

“Si cette pièce est une 
comédie, il se pourrait 
bien qu’elle soit  
une comédie fatale.”
Laurent Crovella

Propos recueillis e Flore Lefebvre des Noëttes

La Mate
texte, conception et jeu Flore Lefebvre des Noëttes

Comédie du mentir-vrai
Flore Lefebvre des Noëttes fait théâtre de son histoire familiale. Seule 
sur scène, la comédienne interprète tous les personnages d’une comédie 
transformant les souvenirs en fiction.

« A la mort de ma mère, mes souvenirs se sont 
libérés. Pour la première fois, j’ai pris la plume 
et ai écrit l’histoire de notre famille, si singu-
lière. C’était aussi une façon de faire revivre ma 
mère et de lui rendre hommage. Les mots ont 

fait images et les images ont fait écriture. Des 
petits tableaux sont nés avec précision. Cette 
expérience a aussi été, pour moi, l’occasion de 
rire beaucoup. L’idée m’est alors venue d’en faire 
théâtre, d’interpréter moi-même cette histoire, 

de me lancer dans une aventure de mentir-vrai. 
J’ai donc dépassé le cadre personnel, autobio-
graphique et familial, pour inventer un acte de 
sublimation et de création, pour élaborer une 
fiction comique. Le texte de ce spectacle n’est 
ni un roman ni un documentaire.

Une suite de petits tableaux drolatiques
Influencée par mon travail de peintre, j’ai voulu 
peindre avec des mots une suite de petits 

tableaux drolatiques s’inspirant autant de mes 
lectures récurrentes de Marcel Proust que 
des caricatures d’Honoré Daumier. J’ai ainsi 
reconstruit une nouvelle histoire, transfor-
mant le tragique en comique, les souvenirs en 
fiction. Bercée par des chansons des sixties, 
habillée d’une robe noire, j’incarne tous mes 
personnages au-delà du rire, amenant chacun 
des spectateurs à se reconnaître. Le pupitre qui 
m’accompagne sur scène confère à mon jeu une 
certaine distance, une forme de pudeur. Je suis 
une comédienne à la fois épique et lyrique, de 
caractère comique, ce qui permet au public de 
rire beaucoup tout en étant touché par la pro-
fondeur humaine de l’histoire que je joue. »
Propos recueillis par Manuel Piolat Soleymat

Du 17 au 20 février 2015.

De Hanokh Levin 
mes Cécile Backès

Requiem
Cécile Backès met en scène la dernière pièce 
écrite et publiée de son vivant par Hanokh 
Levin : variation vertigineuse, drôle et cocas-
se sur le voyage et les paroles des derniers 
instants.
« Je reviens à cet auteur parce que les ques-
tions de travail théâtral posées par son œuvre 
me passionnent : son écriture pensée pour le 
jeu d’acteur, explorant différents styles, fai-
sant alterner la farce, la tragédie ou le caba-

eee dans le monde des hommes, on fait 
appel à Al, dont la gueule cassée par la guerre 
et l’amitié patiente et tenace vont l’aider à 
soigner ses blessures d’enfance. « Lequel de 

Et aussi… Le reste de la saison
Savoir-vivre, de Pierre Desproges, mis en scène par Catherine Matisse et Michel Didym. L’En-
fant sauvage, de Bruno Castan, mis en scène par Marie Provence. Majorettes, écrit et mis en 
scène par Lolita Monga. Phèdre, de Sénèque, mis en scène par Élisabeth Chailloux. FaRbEn, 
de Mathieu Bertholet, mis en scène par Véronique Bellegarde. De passage, de Stéphane 
Jaubertie, mis en scène par Johanny Bert. Ali 74, le Combat du siècle, raconté par Nicolas 
Bonneau. La Pluie d’été, de Marguerite Duras, mis en scène par Sylvain Maurice. Scènes de 
la vie d’acteur, d’après le livre éponyme de Denis Podalydès, mis en scène et interprété par 
Scali Delpeyrat. Sur la corde raide, de Mike Kenny, mis en scène par Martine Godard. Sans 
oublier La Comédie vagabonde, en tournée dans les communes du Grand Pays de Colmar 
avec Pourquoi j’ai jeté ma grand-mère dans le Vieux-Port, de Serge Valletti, mis en scène par 
Étienne Pommeret. 

Cécile Backès

Gros plan

Texte Fabrice Melquiot et Pauline Sales
Épisode 1 / mes Richard Brunel, directeur de la comédie de valence
Épisode 2 / mes Johanny Bert, directeur du fracas à montluçon

Docteur Camiski  
ou l’Esprit du sexe
Avec Vincent Garanger dans le rôle du thérapeute, un feuilleton 
théâtral autour de la sexualité contemporaine. Insondable terrain 
d’expérimentation…

C’est grâce aux talents conjugués de six centres 
dramatiques et de leurs collectifs artistiques 
–la Comédie de l’Est, la Comédie Poitou-Cha-
rentes, la Comédie de Saint-Etienne, la Comédie 
de Valence, Le Fracas à Montluçon et Le Préau 
à Vire–, que le théâtre s’essaie ici à l’exercice du 

feuilleton. Complices de longue date et auteurs 
talentueux, Fabrice Melquiot et Pauline Sales en 
ont écrit le scénario. Oscillant entre normalité et 
anormalité, bonhomie et étrangeté, le Docteur 
Camiski, psychiatre, sexologue et spécialiste 
des thérapies de couple, reçoit divers patients 

au fil des épisodes. Premiers d’une série de sept 

épisodes, l’épisode 1, mis en scène par Richard 
Brunel, confronte le médecin à un chanteur de 
variétés « obsédé par son sexe », et l’épisode 2, 
dans la mise en scène de Johanny Bert, convo-
que « une religieuse (trop) comblée par Dieu ». 

Visions fantasmées
Subtilement structurée, la mise en scène 
révèle les points de tension et orchestre les 
cahots de l’histoire. Le théâtre et la langue 
très travaillée permettent des glissements 
et incursions singulières dans un espace 
fantasmé et onirique, parfois burlesque, où 
résonnent quelques problématiques de la 
sexualité contemporaine. A suivre !

Agnès Santi

Du 30 septembre au 2 octobre 2014.

©
 B

en
ja

m
in

 D
um

as
©

 D
. R

.

ret, propose au public une fête du théâtre. Son 
œuvre, héritière du théâtre yiddish de la Mit-
teleuropa, prolonge une tradition de théâtre 
populaire. Il y a l’esprit du conte dans ce texte. 
On ne sait plus ce qui est grave ou relève de la 

farce, l’autodérision voisine avec la plus grande 
profondeur d’âme. Levin est l’incarnation d’une 
très grande liberté de pensée » dit Cécile Bac-
kès, qui a choisi une vision savoureusement 
drôle de cette pièce. Dans cet ultime opus, 
écrit par Levin alors qu’il se savait condamné 
par le cancer des os qui l’emporta prématu-
rément, il s’inspire de Tchekhov pour raconter 
trois deuils : celui d’un fabricant de cercueils 
enterrant sa femme, celui d’une jeune mère 
refusant de pleurer la mort de son enfant, et 
celui d’un cocher qui n’a d’autre confident que 
son cheval pour regretter son fils.� C. Robert

Du 18 au 20 mars 2015.

D’après le roman de William Wharton 
adaptation de Loïc Varraut et  
Emmanuel Meirieu / mes Emmanuel Meirieu

Birdy
Emmanuel Meirieu met en scène l’adapta-
tion du roman de William Wharton, avec 
Thibault Roux, Loïc Varraut et Stéphane 
Balmino pour interpréter l’histoire de cette 
salvatrice amitié.
Les pigeons, puis les canaris : Birdy est 
tout à son rêve de devenir oiseau. L’hôpital 
psychiatrique qui le retient est aussi cruel 
qu’une cage. Pour aider Birdy à revenir eee  
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La relation marquante entre Al et Birdy  
est portée à la scène. 

Un feuilleton autour de la figure d’un psychiatre et 
sexologue, le Docteur Camiski. 

Al ou Birdy est le plus amoché ? Lequel des 
deux a le plus besoin de l’autre ? Voler, c’est 
beaucoup plus que battre des ailes… Birdy 
n’a rien perdu de sa force. Le film éponyme 
d’Alan Parker avait marqué mon adolescence. 
En quelques pages, j’ai eu la certitude que je 
pourrais réunir à la scène Al et Birdy. Phrase 
après phrase, les images de théâtre se for-
maient, nettes, précises, simples, effaçant ma 
mémoire de cinéma », dit Emmanuel Meirieu, 
qui continue, avec ce spectacle, son travail 
d’adaptation théâtrale d’œuvres littéraires 
majeures.� C. Robert

Les 14 et 15 avril 2015.
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Théâtre de Saint-Quentin-en-Yvelines  
texte et mes Félix Pruvost

Zaïdè, mon 
grand-père  
et moi
Un grand-père, son petit-fils, le passé qui 
ressurgit. L’auteur et metteur en scène Félix 
Pruvost signe une histoire d’amour transgé-
nérationnelle traversée par les thèmes de la 
mémoire et de la transmission.

Zaïdè, mon grand-père et moi, au Théâtre de Saint-
Quentin-en-Yvelines.

C’est auprès de son grand-père devenu 
amnésique, à l’occasion de séances de 
rééducation chez un orthophoniste, qu’un 
adolescent en colère découvre des pans 
entiers de son histoire familiale. Souvenirs 
de la période du Front Populaire, puis de la 
guerre, des camps, d’une famille dispersée 
par l’exil, réémergence du yiddish, langue 
maternelle oubliée… « Dans la pièce, trois 
générations se croisent , explique Félix 
Pruvost. L’idée de ce croisement m’émeut. 
J’aime à imaginer que sur le plateau, se 
côtoieront un homme de plus de soixante-
dix ans, un jeune homme et, entre les deux, 
une femme. Trois acteurs : trois âges, trois 
générations qui se répondent, trois énergies 
qui se croisent, trois corps, trois passages 
de la vie… »  Ces trois interprètes (Henri 
Osinski, Agnès Proust et Léonce Pruvost) 
donnent corps à douze personnages. Et 
font naître, ensemble, une « histoire tendre 

Photo © Francis Traunig

forum-meyrin.ch
Théâtre Forum Meyrin, Place des Cinq-Continents 1, 1217 Meyrin, Genève
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celui qui, rejeton de l’Amazone et de Thésée, 
devrait à ses yeux valoir comme fils. Instru-
ment du chaos, de la haine et de la destruc-
tion, Phèdre est en même temps la victime 
de cette déesse implacable, « tout entière à 
sa proie attachée ». Le sentiment de culpa-
bilité naît de la contradiction entre la vertu 
du surmoi et le bouillonnement pulsionnel. 
A la fois vertueuse et exaltée, lucide et éga-
rée, Phèdre pose la terrifiante question de 
la responsabilité du mal, et de la valeur du 
libre arbitre face au destin, et son corps tor-
turé est le lieu de cette contradiction mor-
telle entre passion et raison. Fasciné, de son 
propre aveu, par les œuvres du répertoire, 
Christophe Rauck aborde la forme classique 
de leur écriture via la rigueur et la justesse 
musicale de l’alexandrin, avec la volonté 
d’une mise en scène au plus près des pas-
sions humaines, entre âmes déchirées et 
corps fiévreux.� C. Robert

L’Onde, 8 av. Louis-Bréguet, 78140 Vélizy-

Villacoublay. Les 2 et 3 octobre à 21h. 

Tél. 01 78 74 38 60.

Théâtre des Célestins, 4 rue Charles-Dullin, 

69002 Lyon. Du 8 au 17 octobre à 20h, 

dimanche à 16h. Tél. 04 72 77 40 00. Durée : 2h.

et joyeuse »  à travers laquelle s’éclairera 
« la douloureuse insouciance de l’adoles-
cence ».� M. Piolat Soleymat

Théâtre de Saint-Quentin-en-Yvelines-Scène 

nationale, place Georges-Pompidou, Montigny-

le-Bretonneux, 78054 Saint-Quentin-en-Yvelines. 

Le 17 octobre 2014 à 20h30. Tél. 01 30 96 99 00. 

Théâtre des Déchargeurs 
Sauvée par une coquette et Le Rêve du 
papillon, de Guan Hanqing 
Old-fashioned prostitutes et Idiot savant, de 
Richard Foreman / mes Bernard Sobel

Carte blanche 
à Bernard 
Sobel
Le Théâtre des Déchargeurs donne carte 
blanche à Bernard Sobel. Deux pièces de 
Guan Hanqing et deux autres de Richard 
Foreman offrent au public la chance et la joie 
de continuer à suivre le travail de ce metteur 
en scène majeur du théâtre contemporain.

Bernard Sobel s’installe aux Déchargeurs en  
septembre.

« Ne pas voir brisé, faute de lieu, les liens éta-
blis avec le public au fil du temps, poursuivre 
le dialogue engagé » : tel était le souci de Ber-
nard Sobel et des membres de sa compagnie. 
L’invitation de Lee Fou Messica et de Ludovic 
Michel permet à cet incontournable et indis-
cutable artiste de partager à nouveau sa 

passion et son art avec le public. Deux pièces 
de Guan Hanqing, dramaturge chinois du xiiie 
siècle, et deux autres de Richard Foreman, 
New-yorkais contemporain, doivent permet-
tre « par-delà le temps et l’espace (…) de ren-
dre praticables les bouleversements auxquels 
nous sommes confrontés ». Homme de son 
temps, Bernard Sobel trouve dans l’éternité 
du poème – du quartier des courtisanes de 
Bianlang, au temps des Yuan, aux trottoirs 
de New York –, l’occasion toujours renouve-
lée d’interroger le vibrant et problématique 
aujourd’hui.� C. Robert

Théâtre des Déchargeurs, 3 rue des 

Déchargeurs, 75001 Paris. Du 2 au 

27 septembre. Du mardi au samedi : à 18h 

(Sauvée par une coquette et Le Rêve du 
papillon) ; à 21h (Old-fashioned prostitutes et 

Idiot savant). Tél. 08 92 68 36 22 / 01 42 36 00 50.

Reprise / L’Onde / Théâtre des Célestins 
de Jean Racine / mes Christophe Rauck

Phèdre
Christophe Rauck met en scène Phèdre. Une 
pléiade de grands comédiens s’emparent de 
la tragédie : parmi eux, Cécile Garcia Fogel 
et Nada Strancar pour incarner Phèdre et 
Œnone.
Fille d’un des juges des Enfers, Phèdre 
hérite de son père la vertu qui lui fait abhor-
rer son crime. Mais petite-fille du Soleil, 
elle est aussi marquée par la malédiction 
de sa race. Phèdre est victime des emporte-
ments incestueux qui lui font s’éprendre de 

Entretien e Arne Lygre

Théâtre national de la Colline
d’Arne Lygre / mes Stéphane Braunschweig

Rien de moi
Après Je disparais en 2011 et Tage unter (Jours souterrains) en 2012, 
Stéphane Braunschweig crée Rien de moi, d’Arne Lygre. L’auteur 
norvégien répond à nos questions.

Comment est né votre désir d’écriture ?
Arne Lygre : Je ne me souviens plus très bien. 
Ce que je sais, c’est que dès le début de mon 
adolescence, je me suis passionné pour la lec-
ture. Je fantasmais sur l’idée d’écrire un roman. 
Plus tard, j’ai continué à penser à l’écriture, 
mais cela me semblait une chose inatteigna-
ble. Puis, je me suis engagé sur la voie du théâ-
tre, essayant de devenir acteur. J’ai vite réalisé 
que je n’étais pas fait pour cela. A l’âge de 25 
ans, j’ai donc pris la décision de me mettre à 
écrire. Toutes mes idées étant liées au théâtre 
et à la scène, j’ai commencé par une pièce.

De quelle façon écrivez-vous ?
A. L. : Chaque pièce que j’ai écrite m’a pris 
beaucoup de temps. Je pars souvent d’une idée 
assez succincte : l’intuition d’une personne, 
d’un lieu, qui prend corps par la suite. Après, 
tout tourne autour de la langue, du texte lui-
même, des phrases que je réussis à coucher 

dans un petit appartement, m’est apparue. Une 
femme et un homme qui se sont rencontrés, 
peu avant cela, dans un bar, et s’apprêtent à 
construire une nouvelle vie ensemble. Rien de 
moi se compose principalement d’un dialogue 
entre ces deux individus mais, au milieu de la 
pièce, une autre personne intervient. Cette per-
sonne représente d’abord la mère de l’homme, 
et par la suite d’autres personnages apparte-
nant au passé du couple…

Quel type d’auteur pensez-vous être ?
A. L. : Ce que je peux dire, c’est que lorsque 
j’écris, je m’intéresse beaucoup à la forme. Une 
idée de pièce, pour moi, ne se résume jamais 
seulement à une histoire, ou à une question, 
elle doit m’amener à faire avancer ma propre 
forme littéraire. Dans Rien de moi, je fais le pari 

“Je m’intéresse  
beaucoup à la forme. 
Une idée de pièce, pour 
moi, ne se résume 
jamais seulement  
à une histoire,  
ou à une question…”
Arne Lygre

sur le papier. Je ne travaille pas en respec-
tant un plan préétabli. J’essaie, au contraire, 
de suivre l’histoire comme elle vient, à partir 
des impulsions d’écriture et des choix que je 
fais au fur et à mesure de mon travail. Dans le 
même temps, j’essaie de trouver une structure 
intéressante, qui permette de mettre en valeur 
le thème et la tonalité de la pièce.

Comment est né Rien de moi ?
A. L. : La première idée m’est venue alors que je 
venais de finir Je disparais. C’était une chose en 
rapport avec la dernière scène de cette pièce – 
avec sa forme, les possibilités théâtrales qu’elle 
sous-tendait – où un homme et une femme qui 
ne se connaissent pas aussi bien qu’on pourrait 
le penser, essayent de se lier à travers les mots 
qu’ils utilisent l’un avec l’autre. J’ai soudain eu 
envie d’écrire une autre pièce à partir de cette 
situation. Après un certain temps, l’image d’une 
femme et d’un homme un peu plus jeune qu’elle, 

qu’après avoir vu une personne représenter la 
mère d’un homme, si les répliques indiquent 
clairement que cette personne est devenue 
quelqu’un de totalement différent - un jeune 
fils, par exemple – cette nouvelle réalité sera 
admise par l’esprit des spectateurs. Cela, 
même si l’interprète qui joue le personnage 
ne correspond pas du tout, physiquement, à 
un jeune garçon. Je crois au pouvoir du mot 
au théâtre, au pouvoir spécifique du mot qui 
sort de la bouche d’un acteur. C’est ce pouvoir 
qui fait que ce que l’on entend l’emporte sur 
ce que l’on voit.

Entretien réalisé et traduit de l’anglais par 
Manuel Piolat Soleymat

La Colline-Théâtre national, 15 rue Malte-Brun, 

75020 Paris. Petit Théâtre. Du 1er octobre au  

21 novembre 2014. Du mercredi au samedi à 21h, 

le mardi à 19h, le dimanche à 16h.  

Tél. 01 44 62 52 52. www.colline.fr

Rejoignez-nous sur Facebook   

L’auteur norvégien Arne Lygre.

Christophe Rauck met en scène Phèdre.
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réservation : 01 45 45 49 77 / mail : contact@theatre14.fr 
20 avenue Marc Sangnier – 75014 Paris

Représentations : mardi, vendredi et samedi à 20 h30 ;  
mercredi et jeudi à 19 h ; Matinée samedi à 16 h

Le Mariage de Figaro du mardi au vendredi à 21h,  
samedi à 16 h et à 20 h30
L’Étranger du lundi au vendredi à 19 h

Métro Porte de Vanves – bus 58 et 95 – T3 Didot – vélib face au théâtre

direction  Emmanuel Dechartre

Saison 2014 - 2015
du 9 septembre au  25 octobre 2014

UN TANGO EN BORD DE MER
de Philippe besson
Mise en scène Patrice Kerbrat

du 11 novembre au 31 décembre 2014
Relâche exceptionnelle mercredi 24 décembre

LES COQUELICOTS 
DES TRANCHÉES
de Georges-Marie Jolidon
Adaptation et mise en scène Xavier Lemaire

du 6 janvier au 21 février 2015

LE MARIAGE DE FIGARO
de Beaumarchais
Mise en scène Jean-Paul Tribout

du 9 janvier au 13 février 2015
Relâches exceptionnelles les 2 et 3 février 2015

L’ÉTRANGER
d’Albert Camus
Mise en scène Benoit Verhaert
Adaptation Benoit Verhaert et Frédéric Topard

du 10 mars au 25 avril 2015

LE BANQUET D’AUTEUIL
de Jean-Marie Besset
Mise en scène Régis de Martrin-Donos

du 21 mai au 4 juillet 2015

CYRANO DE BERGERAC
de Edmond Rostand
Mise en scène et costumes Henri Lazarini
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Les Enfants et de Ah ! Ernesto, court récit 
pour les enfants datant de 1971. Ce roman 
dialogué met en situation une famille d’im-
migrés à Vitry-sur-Seine, et laisse affleu-
rer quelques obsessions durassiennes : 
la famille, le désir, la relation amoureuse 
entre frère et sœur, l’adieu à l’enfance… 
Personnage central , Ernesto découvre 
un grand livre brûlé – L’Ecclésiaste – qui 
raconte à ses nombreux « brothers et sis-
ters » l’histoire ancienne d’un vieux roi. Il 
grandit et comprend sans apprendre : de 
quoi déboussoler l’instituteur ! « C’est à la 
fois très émouvant et très drôle : la pensée 
est sur un fil, dans une continuelle refor-
mulation »  souligne Sylvain Maurice. La 
vivacité, la naïveté et l’humour caractéri-
sent les personnages et la langue vraiment 
singulière, où le trivial côtoie des fulguran-
ces métaphysiques. Duras confie à la criti-
que et essayiste Aliette Armel à propos de 
l’écriture : « c’est laisser le mot venir quand 
il vient, l’attraper comme il vient, à sa place 
de départ ou ailleurs, quand il passe. Et vite, 
vite, écrire, qu’on n’oublie pas comment 
c’est arrivé vers soi. J’ai appelé ça littéra-
ture d’urgence ». Sylvain Maurice met en 
scène La Pluie d’été avec sept comédiens 
laissant voir le vertige existentiel des per-
sonnages, et Histoire d’Ernesto avec des 
acteurs marionnettistes, mettant en œuvre 
un fascinant jeu choral et des jeux d’échelle 
métaphoriques. Deux façons complémen-
taires d’aborder l’œuvre et le passage à 
l’âge adulte : l’une à voir dès octobre puis 
les deux en décembre.� A. Santi

Théâtre de Sartrouville et des Yvelines, 

Centre Dramatique National, 

place Jacques-Brel, 78505 Sartrouville.

 Histoire d’Ernesto les 9 et 10 octobre à 20h30, 

le 11 à 18h, puis du 10 au 19 décembre à 19h30 

sauf le 13 à 18h, relâche le 14. 

La Pluie d’Eté, du 10 au 19 décembre à 21h, 

relâche le 14, puis du 2 au 6 mars à 19h30 

ou 20h30, le 7 à 18h. Tél. 01 30 86 77 79.

Théâtre des Abbesses 
conception collective She She Pop

Schubladen  
et Le Sacre  
du Printemps
Avec Schubladen et Le Sacre du Printemps, 
deux pièces de six jeunes allemandes qu’on 
avait pu découvrir en 2012, les She She 
Pop sont de retour dans le cadre du Festival 
d’Automne pour parler des femmes.

Le Sacre du Printemps version She She Pop.

Elles se sont rencontrées à Hambourg, trois 
viennent d’ex-RFA et les autres d’ex-RDA. Dans 
Schubladen, elles confrontent leur jeunesse de 
chaque côté du mur et les conséquences de ces 
jeunesses séparées sur leur façon d’être fem-
mes. Dans Le Sacre du Printemps, elles convient 
leurs mères sur scène pour traiter de la condi-
tion féminine, en s’appuyant sur ce rite prin-
tanier du sacrifice de jeunes filles qui inspira 
Stravinsky. Débats, souvenirs et affrontements 
ponctuent les propositions de ces femmes, 
politiques, instructives et ludiques, qui veulent 
inventer pour le sexe dit faible de nouvelles 
manières d’être au monde.� E. Demey

Théâtre des Abbesses, 31 rue des Abbesses, 

75018 Paris. Schubladen du 14 au 17 octobre 

à 20h30, Le Sacre du Printemps du 20 

au 24 octobre à 20h30. Tél. 01 42 74 22 77.

CDN de Sartrouville et des Yvelines 
d’après La Pluie d’été de Marguerite Duras / 
mes Sylvain Maurice

Cycle Duras
Sylvain Maurice crée deux spectacles 
très différents à partir de La Pluie d’été de 
Marguerite Duras et du personnage central 
d’Ernesto.
Écrit en 1990, La Pluie d’été de Marguerite 
Duras reprend des éléments du film de 1984 

critique

reprise / Théâtre des Bouffes du Nord
texte et mes Joël Pommerat

Cet enfant
Joël Pommerat dénude jusqu’à 
la chair les liens de la parenté. 
Une pièce violente et poignante, 
qui touche juste et montre, sans 
jugement moral, l’inextricable 
complexité des rapports parents-
enfants.

Un choc. Qui propage son onde au cœur du 
silence, bien après que les lumières de la scène 
se sont tues, et laisse la sensation presque 
incertaine d’avoir remué « quelque chose » de 
profondément enfoui sous la surface du quo-
tidien. Cet enfant ébranle au plus intime, là où 
rôdent des ombres bâillonnées depuis l’enfance, 
là où grouillent, bien vivants, les sentiments 
troubles, peut-être inavoués, qui nous relient 
aux nôtres. Avec des mots simples, tellement 
simples, qui tranchent à même le cru de la vie 
des situations familiales, sans doute bana-
les, et dénudent jusqu’à la chair les liens de la 

parentèle. L’amour, la culpabilité, le chantage, 
les peurs, les rancœurs refoulées, les espoirs, 
les reproches, la détresse ? Toutes ces réalités 
inextricablement mêlées qui façonnent les 
relations entre parents et enfants surgissent 
au gré de séquences brèves où les tensions 
se condensent à l’extrême. Les personnages, 
à la fois durs et vulnérables, souvent égoïstes, 
maladroits, terriblement humains, se débat-
tent avec leurs non-dits et leurs contradictions, 
leurs rêves de bonheur et leurs frustrations. Ils 
se débrouillent comme ils peuvent face aux pro-
blèmes de l’éducation, de la transmission, du 
rapport aux modèles du père et de la mère, face 
aux normes sociales de la famille idéale.

Une mise en scène de haute sobriété
Joël Pommerat a écrit cette pièce rude et poi-
gnante à partir de rencontres avec des fem-
mes habitant dans des cités en Normandie, 
projet initié par la CAF du Calvados et le CDN 
de Caen. De leurs témoignages et des discus-
sions avec les comédiens de la compagnie, il 
a tiré la matière âpre de saynètes qui mettent 
en jeu, sans jugement moral ni didactisme, l’in-
dividu aux prises avec ses attaches affectives, 
ses ratés relationnels et la souffrance ordi-

naire d’exister. Sur un plateau nu sculpté de 
clairs-obscurs, les acteurs disent ces paroles, 
ou les chuchotent, ou les expulsent, avec une 
émotion nouée vrillant tout le corps, comme 
pour mieux faire entendre la déflagration inté-
rieure des mots. Tandis qu’une rengaine de bal 
populaire, dégrisée comme un petit matin gris, 
revient par bouffées depuis l’arrière-scène, les 
tableaux se succèdent, dessinant peu à peu 
les visages froissés d’une humanité fragile. 
Incarné mais économe en gestes, le jeu désa-
morce tout pathos et chauffe à blanc chaque 
situation. L’abstraction de la scénographie 
dégage en effet le texte d’un réalisme glau-
que et évite la redondance avec la crudité du 
réel qui n’en apparaît qu’avec plus de force et 

de complexité. Par la finesse, l’intensité et la 
sobriété de l’écriture scénique, Joël Pomme-
rat et sa troupe échappent aux clichés sur la 
famille et touchent juste.

Gwénola David

Théâtre des Bouffes du Nord, 37 bis bd. de la 

Chapelle, 75010 Paris. Du mercredi 10 au samedi 

27 septembre 2014, du mardi au samedi à 20h30, 

matinées les samedis à 16h, relâche dimanches 

et lundis. Rens. 01 46 07 34 50 et www.bouf-

fesdunord.com

Durée 1h05. Texte publié aux éditions  

Actes-Sud Papiers. 

Réagissez sur www.journal-laterrasse.fr   

Cet Enfant, œuvre marquante de Joël Pommerat.
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Reprise / Théâtre 13
de Federico García Lorca / mes Daniel San Pedro

Yerma
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Pour sa première création, le 
comédien et désormais metteur en 
scène Daniel San Pedro a choisi 
d’investir  Yerma, de Federico 
García Lorca. Servie par une 
distribution de haut vol, cette 
proposition tout en clair-obscur 
touche au cœur de la poésie du 
grand auteur espagnol.

« La femme de la campagne qui n’a pas d’en-
fant est inutile comme un bouquet d’épines, 
déclare Yerma.  Inutile et même mauvaise. » 
Sans doute en va-t-il de même pour celle qui 
n’est pas aimée comme elle le souhaiterait, ou 
celle qui ne trouve pas sa place dans le monde 
comme il va. Deuxième volet d’une trilogie com-
prenant Noces de sang (1933) et La Maison de 
Bernarda Alba (1936), Yerma (1934) trace le des-
tin, sur plusieurs années, d’une jeune épouse 
qui ne parvient pas à devenir mère. Mariée à un 
homme qui passe davantage de temps à s’occu-
per de son exploitation agricole qu’à lui mani-
fester l’amour et l’attention dont elle a besoin, 
cette femme s’enfonce peu à peu dans la frus-
tration, le désespoir et le malheur. Pour sa pre-
mière mise en scène, Daniel San Pedro (cofon-
dateur de la Compagnie des Petits Champs, en 
2010, avec Clément Hervieu-Léger, qui signe la 
collaboration artistique du spectacle) crée une 
représentation pleine de sensibilité. Une repré-

sentation aux aspects cinématographiques, qui 
nous plonge au cœur de la poésie dramatique 
de Federico García Lorca.

Une femme écartelée entre réalité  
et désirs
Des gros plans, des vidéos de paysages en 
mouvement qui nous relient à la terre et aux 
saisons (signées Nikolas Chasser-Skilbeck), 
des atmosphères crépusculaires (les lumières 
sont de Bertrand Couderc), de longs silences 
introspectifs à la faveur desquels la pièce se 
creuse encore et les personnages continuent 
de se dévoiler : cette belle proposition vient 
nourrir le lyrisme incarné, ancré dans la réa-
lité, qui caractérise l’œuvre de l’auteur espa-
gnol. Pourtant, ici, aucune trace de folklore. 
Cadrant sa représentation sur la présence 
concrète et contemporaine de ses remar-
quables comédiens – Audrey Bonnet (dans le 
rôle-titre), Claire Wauthion, Hélène Alexandri-
dis, Stéphane Facco, Yaël Elhadad, Aymeline 
Alix et Juliette Léger – Daniel San Pedro (qui 
interprète lui-même le rôle de Jean, l’époux 
de Yerma) compose un tableau humain des 
plus touchants. Un tableau à la violence vive 
mais contenue, qui gagne le pari de l’exigence 
et de la profondeur.

Manuel Piolat Soleymat

Théâtre 13 / Seine, 30 rue du Chevaleret,  

75013 Paris. Du 28 août au 5 octobre, mardi, 

jeudi et samedi à 19h30, mercredi et vendredi 

à 20h30, dimanche à 15h30. Tél. 01 45 88 62 22. 

Durée : 1h30.

Réagissez sur www.journal-laterrasse.fr   

Daniel San Pedro et Audrey Bonnet dans Yerma.

Histoire d’Ernesto, un spectacle tout public d’après 
La Pluie d’été.
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Un théâtre pour tous, 
ouvert au monde
Une foi absolue dans le théâtre et son pouvoir d’assembler et d’unir : telle est la 
conviction qui guide Irina Brook depuis ses débuts ; tel est le sens de son engagement 
à la tête du Théâtre National de Nice. La programmation de la saison niçoise 2014-2015 
est composée au gré des passions de sa directrice, en trois festivals. Le premier est 
organisé autour de ces athlètes que sont les artistes seuls en scène ; le deuxième rend 
hommage au grand Shakespeare ; le troisième célèbre les femmes. Autour de ces trois 
axes, des surprises (lectures, stages, rencontres, master class, ateliers) participent à 
l’entretien de la flamme d’un étonnement joyeux, tout au long de la saison.

Entretien e Irina Brook

La fête et le partage
Directrice du Centre Dramatique National Nice-Côte d’Azur depuis le  
1er janvier 2014, Irina Brook articule sa première saison en trois temps, 
et la place sous le signe de la fête et du partage.

tement, alors que c’est l’auteur le plus profond 
et le plus populaire au monde. En présentant 
un Shakespeare de toutes formes et de tous les 
pays, nous commençons à construire un premier 
festival international Shakespeare au Théâtre 
de Nice, avec le projet de le continuer année 
après année. L’éMOI en scène vient d’une dou-
ble contrainte, artistique et pratique. Le budget 
plutôt maigre de la fin d’année 2014 nous fait 
privilégier des spectacles de personnes seules 
en scène, et la petite salle du théâtre, une des 
plus belles que je connaisse, permet de célébrer 
l’acteur, chanteur ou danseur courageux et seul 
dans l’intimité avec le public. Le Printemps des 
femmes s’articule aussi autour d’une probléma-
tique que je veux continuer d’explorer. J’ai été 
choisie pour diriger ce théâtre en pleine polémi-
que sur la parité, et je ne sais à quel point ça a 
influencé ma nomination. En retour, c’était bien 
la moindre des choses de célébrer les femmes 
au théâtre.

ment : j’avais imaginé un spectacle, alors, mais 
n’aurais jamais cru que j’y reviendrais trente 
ans plus tard, pour le festival de Salzbourg ! 
Après Shakespeare, ce texte, comme un grand 
poème sans contraintes de lieu et de forme, 
est vraiment ce qu’il y a de plus universel : il 
laisse le metteur en scène absolument libre 
d’inventer à sa guise. Quelle serait la version 
contemporaine de ce garçon égoïste et ambi-
tieux avide de célébrité, de gloire et d’argent ? 
Il me semblait fidèle à l’esprit du texte d’en 
faire un chanteur de rock, dans une version 
contemporaine et musicale. L’ouverture de sai-
son constituait une opportunité idéale pour 
recréer et retravailler ce texte. Je voulais que 
mon projet pour Nice soit ouvert sur l’interna-
tional et le monde, sur la différence. Je vou-
lais un théâtre qui soit différent de celui qu’on 
connaît. Je voulais donc montrer tout de suite 
quelque chose qui donne le ton de la suite : 
accessible, festif, et tout sauf élitiste.

Propos recueillis par Catherine Robert

Peer Gynt, du 25 septembre au 18 octobre 2014. 

Shakespeare’s Sister ou La Vie matérielle,  

du 9 au 25 janvier 2015.

rendu compte que je n’avais rien abandonné. 
En mettant des guirlandes sur la terrasse, on 
peut faire naître la magie champêtre en plein 
Nice, et cultiver des échanges humains comme 
dans un petit théâtre en bois. La seule chose 
qui compte, c’est l’humain, le public, l’équipe, 
afin de porter un projet jusqu’au bout. Je 
n’abandonne rien de ce que j’ai toujours fait, 
et j’ai découvert que ce théâtre était le meilleur 
endroit pour cela. Le public niçois a soif de ce 
théâtre et de cet échange. Après l’éphémère, 
j’ai choisi la communauté et la fidélité, ce 
qui me correspond, puisque, au fond, je suis 
quelqu’un de grégaire et d’amical !

Pourquoi choisir de ponctuer la saison en 
trois temps, L’éMOI en scène, Shake Nice ! et 
Le Printemps des femmes ?
I. B. : Plutôt que de programmer une chose 
après l’autre, j’ai voulu des spectacles s’insérant 
dans les passions qui me tiennent à cœur de 
partager. Avec Shake Nice !, il s’agit de secouer 
l’impression que nous avons, en France, que 
Shakespeare ne nous appartient pas complè-

Que représente, à vos yeux, votre installation 
à la tête du CDN de Nice ?
Irina Brook : C’est l’aboutissement d’un voyage 
personnel et théâtral commencé dans ma 
petite enfance. J’ai mené jusque là une vie de 
bohème, avec une soif de liberté absolue, qui a 
rendu le chemin compliqué. Mon énorme expé-
rience des tournées, des villes et des publics 
différents rendait difficile le fait de se poser 
quelque part. Or ce qui est très excitant dans 
cette arrivée à Nice est de pouvoir profiter de 
ce moment pour rassembler tout ce que j’ai pu 
découvrir et comprendre au fil de mes voyages 
théâtraux. C’est une autre sorte d’énergie de 
pouvoir installer cette force en un lieu. Depuis 
toujours, je suis une ligne théâtrale idéaliste, 
ni carriériste ni logique. Mon envie de faire du 
théâtre a toujours été guidée par celle d’un vrai 
échange avec le public et par le désir d’ame-
ner quelque chose au monde. Je rêvais d’un 
lieu léger et précaire, avec des guirlandes, et 
tout à coup, la chose contraire m’est offerte : 
un gros CDN subventionné avec un lourd 
cahier des charges. Et pourtant, je me suis vite 

“Un théâtre  
accessible, festif,  
et tout sauf élitiste.”
Irina Brook
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A cet égard, vous présentez Shakespeare’s 
Sister ou La Vie matérielle, d’après Woolf et 
Duras.
I. B. : Voilà cinq ans que j’ai envie de faire 
quelque chose autour de La Vie matérielle de 
Duras. J’ai lu ce texte alors que déjà metteur 
en scène, j’avais des enfants en bas âge et 
étais prise entre la lessive et la vaisselle ! 
Ce texte qui évoquait la vie d’une artiste avec 
des problèmes de linge à laver m’a semblé 
vraiment pertinent ! Duras évoque Une cham-
bre à soi  de Virginia Woolf : je me suis rendu 
compte que les deux textes résonnaient et 
constituaient un ensemble intéressant sur 
la femme et l’artiste. Mes raisons sont donc 
largement autobiographiques, mais je crois 
que ces textes sur la mère et la femme sont 
importants pour tout un chacun, et je me 
retrouve dans ce double discours féministe 
voilé par une chose très tendre.

Pourquoi choisir d’ouvrir la saison avec Peer 
Gynt ?
I. B. : C’est un spectacle en gestation depuis 
une trentaine d’années. A dix-huit ans, jeune 
comédienne, je vivais à New York dans un 
monde assez rock, et je côtoyais des musiciens 
comme Iggy Pop ou David Bowie. J’ai découvert 
Peer Gynt et sa lecture a été un émerveille-

Théâtre National de Nice, Promenade des Arts, 06300 Nice.
Tél. 04 93 13 90 90. Site : www.tnn.fr

Entretien e Hovnatan Avédikian

Le Cercle de l’ombre
d’après Franz Werfel / mes Hovnatan Avédikian

Raconter l’irracontable
Adapté de deux chapitres du roman Les quarante Jours du Musa Dagh, de 
Franz Werfel, Le Cercle de l’ombre revient sur la tragédie du génocide 
arménien. Une tentative de raconter l’irracontable…

Qui est Johannes Lepsius, le personnage 
principal du Cercle de l’ombre ?
Hovnatan Avédikian : Il y a peu d’informations 
sur « le lanceur d’alerte » qu’était Johannes 
Lepsius. Né en Allemagne à la fin du xixe siècle, 
ce pasteur humaniste est venu au secours des 
minorités chrétiennes de l’empire ottoman. S’éle-
vant contre les massacres de chrétiens en Ana-

tolie, durant la Grande Guerre, il a été, à l’époque, 
accusé de mettre en péril l’alliance germano-tur-
que. Il a terminé sa vie en exil, en Italie.

Ce projet de théâtre est pour vous une façon 
d’interroger « le noir mystère » du génocide 
arménien. Quelle relation entretenez-vous 
avec cette tragédie ?

H. A. : Ma famille fait partie des rescapés de ce 
programme génocidaire. Mais il faut se rendre 
compte que les dommages causés par cet évé-
nement vont au-delà des horreurs perpétrées 
en 1915. Cent ans après le génocide, les plaies 
ne sont toujours pas cicatrisées, les haines, 
les antagonismes et les peurs occupent les 
esprits d’un côté comme de l’autre. Peu de gens 
connaissent les causes réelles et les origines 
de ces stigmates. En 2014, je remarque qu’en 
France, les communautés sont plus divisées 
que jamais. Mettre en scène Le Cercle de l’om-
bre est aussi une façon de raconter d’où vient 
l’idéologie nationaliste qui nourrit et alimente 
la division entre les peuples.

Au-delà de ce thème, qu’est-ce qui vous 
intéresse particulièrement dans le roman de 
Franz Werfel ?
H. A. : Différents aspects de ce texte m’ont 
nourri, inspiré, et je dirais même soigné… 
A travers l’histoire de Lepsius, cet antihé-
ros dépassé par la realpolitik, on comprend 
de façon simple, claire, et même ludique, 
les grandes lignes du génocide arménien, 
ainsi que les enjeux de la Première Guerre 
mondiale. Werfel rend hommage au combat 
mené par Lepsius contre l’anéantissement 
d’un monde multiethnique, multiculturel, au 
profit des nouveaux Etats-nations que nous 

connaissons aujourd’hui. Ces sujets « histo-
riquement lourds » sont explicites sans pour 
cela constituer les thèmes principaux du 
roman. C’est précisément ce qui m’intéresse 
dans ce texte. Le gros du travail d’adaptation 

“Cent ans après le 
génocide, les plaies 
ne sont toujours  
pas cicatrisées.”
Hovnatan Avédikian

Et aussi… Le reste de la saison
Une saison foisonnante et riche, organisée autour de trois temps forts : L’éMOI en scène, 
Shake Nice ! et Le Printemps des femmes.
Après Bigre, de Pierre Guillois, L’Homme qui plantait des arbres, d’après Giono, et Le Destin 
tragi-comique de Tubby et Nottubby, de Sophie Brech et Louis Fortier, commence le festival 
L’éMOI en scène, autour de la figure de l’artiste seul en scène : Jos Houben, Yannick Jaulin, le Hov 
Show, de Hovnatan Avédikian, Scorpène, le festival MANCA 2014, Vincent Delerm, Mauro Gioia, 
Eugénie Rebetez et Franck Krawczyk. A suivre, Hôtel Europe, avec Jacques Weber, Le Cercle 
des illusionnistes, d’Alexis Michalik et La Verità, de Daniele Finzi Pasca. Vient alors le temps de 
Shake Nice !, autour de Shakespeare, avec Le Tour complet du cœur, Les Sonnets, interprétés 
par Nora Krief, Macbeth (The Notes), King Lear Fragments, Twelfth Night, Banquet Shakespeare 
et Shakespeare e le nuvole. Suivent Ménélas rebétiko rapsodie, Play, Circo equestre Sgueglia, 
Coup fatal, Western Dramedies, Kiss & Cry, Les Caprices de Marianne, Clip !, Italie-Brésil 3 à 2, 
Toujours la tempête et J’avais un beau ballon rouge. Enfin, Le Printemps des femmes présente 
des spectacles autour des grandes figures féminines : L’Odeur des planches, Femme verticale, 
Elle brûle, Rendez-vous gare de l’Est, Vers Wanda et Akasha.� C. Robert

Propos recueillis e éric Oberdorff

Tsunemasa
d’après Zeami / adaptation Jacques Kériguy / chor. éric Oberdorff

Mémoire et identité
éric Oberdorff présente Tsunemasa, une pièce de danse-théâtre adaptée 
d’un conte Nô du xve siècle. Sur scène, la danseuse Mariko Aoyama investit 
l’existence d’une femme d’un certain âge qui se retourne sur sa vie.

« Je suis né au mouvement non par la danse, 
mais par les arts martiaux japonais, pra-
tiqués depuis l’âge de huit ans. Tout s’est 
enchaîné naturellement : le Bushido, le 

chanbara, Kurosawa, Uchida, Yoshikawa 
Eiji, Mishima, Kitano… Ma relation avec le 
Japon est jalonnée de coïncidences, de ren-
contres, de hasards. Comme celui qui amena 

Jacques Kériguy à me proposer la lecture de 
ses adaptations de contes Nô. C’est suite à 
cela que j’ai souhaité transposer l’histoire 
originale de Tsunemasa - soit le parcours 
d’un grand guerrier samouraï pour accé-
der au paradis bouddhiste - sous la forme 
d’une pièce de danse-théâtre profondément 
contemporaine.

Les souvenirs et la mémoire
L’argument devient ainsi, métaphorique-
ment, l’histoire d’une femme d’un certain 
âge qui se retourne sur sa vie, son parcours 
et ses combats, notamment ceux contre elle-
même. Elle puise dans ses souvenirs la force 
et la joie d’apprécier le temps qui lui reste 
à vivre. Cette pièce s’inscrit dans un projet 
intitulé Traces : cycle de cinq créations, initié 
en 2013, qui a pour thème l’impact des sou-
venirs et de la mémoire sur notre identité et 
notre parcours. »
Propos recueillis par Manuel Piolat Soleymat

Du 13 au 16 mai 2015.
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Tsunemasa, du chorégraphe Eric Oberdorff.
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Entretien e Cyril Cotinaut

Agamemnon, électre et Oreste
de Eschyle, Sophocle et Euripide / mes Cyril Cotinaut

Plongée au milieu  
des Atrides
électre de Sophocle, Oreste d’Euripide, Agamemnon d’Eschyle : Cyril 
Cotinaut se plonge dans la lignée des Atrides. Un cycle de trois spectacles 
qui éclaire l’universalité des grands textes antiques.

Quelle relation entretenez-vous avec le théâ-
tre antique ?
Cyril Cotinaut : Si le théâtre antique a per-
duré jusqu’à présent, c’est moins par effet de 
conservatisme traditionnel, que grâce à l’uni-
versalité de thèmes capables de transcender 
les époques et les lieux. Les questions que se 
posaient des hommes, il y a 2 500 ans, sont 
identiques pour la plupart à celles que nous 
nous posons aujourd’hui. Ces deux millénai-

res n’ont pas suffi à répondre à des probléma-
tiques qui n’ont sans doute pas de réponse. 
Dans un certain sens, on peut donc penser 
que mettre en scène ces textes aujourd’hui, 
ou demain, peut nous aider à montrer la rela-
tivité de nos questionnements, en les inscri-
vant dans un rapport plus vaste que notre 
seul présent.

Quelles sont les principales spécificités qui 

différencient le théâtre de Sophocle, celui 
d’Euripide et celui d’Eschyle ?
C. C. : Dans les textes que j’ai choisis, je dirais 
que les styles de Sophocle et d’Euripide sont 
assez proches : une langue concrète, fondée 
sur un argumentaire proche des plaidoi-
ries de tribunaux. Eschyle est plus lyrique, 
davantage dans la métaphore poétique. Chez 
lui, les choses ne sont jamais dites directe-
ment, la langue fonctionne par sous-enten-
dus. D’une certaine façon, sa langue est plus 

belle, mais moins perceptible par la seule 
raison.

Avez-vous imaginé un cadre de mise en scène 
commun pour ces trois créations ?
C. C. : Oui, car j’ai pris le parti de réunir ces 
auteurs plutôt que de souligner leurs dif-
férences. D’où un travail de retraduction 
conséquent. Leur lien est accentué par une 
distribution commune aux trois spectacles. 
Agamemnon revient, par exemple, sous les 
traits de son fils, Oreste ! Le fils vient tuer la 
mère, qui l’a tué sous les traits de son père, 
lors de l’épisode précédent… Cela donne la 
sensation d’un mouvement vengeur qui ne 
s’arrête jamais. La scénographie obéit égale-
ment à cette quête d’un même lieu.
�eee   

“Mon travail  
est de donner à  
l’acteur les moyens  
d’être libre.”
Cyril Cotinaut

Agamemnon, dans la mise en scène  
de Cyril Cotinaut.

Ismail Enver  
Pacha,  
ordonnateur  
du génocide  
arménien.

Propos recueillis e Jonathan Gensburger

Le Principe de réalité
texte et mes Jonathan Gensburger et Frédéric de Goldfiem

La vie, l’amour, la mort
Après Le Principe de précaution et avant de poursuivre avec Le 
Principe de plaisir, Frédéric de Goldfiem et Jonathan Gensburger créent 
le deuxième volet d’un triptyque organisé autour d’un personnage de 
trentenaire qui se pose des questions sur la vie, la mort, l’amour.

« Tout est né d’une envie, d’un désir et 
disons même d’un besoin. Traversant une 
période de doute et de crise, j’ai ressenti le 
besoin d’écrire. Écrire pour exorciser, pour 

sublimer. Des mots couchés sur du papier, 
comme le journal intime d’une jeune adoles-
cente : l’absurdité de l’existence, la douleur 
d’un amour perdu, la question du théâtre, 

pourquoi les femmes assises à la place du 
passager mettent-elles leurs pieds nus en 
évidence sur le tableau de bord de la voi-

ture… Des doutes et des questions essen-
tiels, n’est-ce pas ?

Partir, mais partir où ?
Ce texte n’était destiné à rien ni à personne. 
Plus tard, je l’ai fait lire à mon ami Frédéric de 
Goldfiem, et nous avons décidé de le monter. 
Mes préoccupations sont peut-être nos pré-
occupations : la neurasthénie d’un trentenaire 
parmi les trentenaires qui, du haut de son 
frigo, dans sa cuisine, s’interroge et interroge 
le monde. Il souhaiterait tout plaquer pour 
partir, mais partir où ? Il écoute Michel Jonasz 
en passant la serpillière. C’est triste, mais ça 
lui fait du bien quand même… »
Propos recueillis par Manuel Piolat Soleymat

Du 9 au 19 avril 2015.
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Le Principe de réalité,  
de Jonathan Gensburger  
et Frédéric de Goldfiem.

eee Quelles sont les zones de recherche que 
vous explorez avec votre compagnie, le TAC.
Théâtre ?
C. C. : Mes deux écoles ont été le théâtre de 
rue et le théâtre russe, auprès du pédago-

gue Anatoli Vassiliev. Ce qui rapproche ces 
théâtres a priori opposés, c’est l’utilisation 
de l’improvisation comme méthode de répé-
tition. De mon point de vue, l’improvisation 
est le fondement du travail de l’acteur, bien 

avant le texte. Le TAC.Théâtre, qui signifie Tra-
vail de l’Acteur en Création, valorise donc la 
créativité de l’acteur, reconnu comme artiste 
à part entière, capable de créer son rôle sans 
injonction du metteur en scène. Mon travail 

est de donner à l’acteur les moyens d’être 
libre.
Propos recueillis par Manuel Piolat Soleymat

Du 11 au 14 mars 2015.

a consisté à faire passer les personnages du 
roman, qui sont « horizontaux », à des per-
sonnages de théâtre « verticaux », des per-
sonnages qui existent par l’action et le verbe. 
Le sujet du génocide arménien est traité en 
donnant la parole non pas aux victimes, mais 
aux bourreaux, aux alliés européens, et à 
d’autres franges de la population ottomane, 
moins connues, comme les derviches. Cela 
permet d’aborder le sujet de façon plus dis-
tanciée. Et de raconter l’irracontable.
Propos recueillis par Manuel Piolat Soleymat

Du 25 mars au 1er avril 2015.
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remarquer Yann Dacosta. Dans cette œuvre, 
la mécanique du rire est au service de la 
mécanique de la peur. (…) Le temps d’un 
quiproquo, Labiche évoque tous les tabous 
possibles : adultère, bisexualité, homo-
sexualité refoulée, meurtre, alcoolisme, 
secrets, cachotteries, chantage et menson-
ges. Les masques tombent, et même si les 
personnages sont innocents, on sait désor-
mais de quelle scélératesse ils sont capa-
bles. » Souhaitant montrer que la frontière 
entre inconvenance et bienséance est une 
chose fragile, le metteur en scène pointe 
du doigt un éventail de pulsions humaines 
« en lutte permanente contre la morale et la 
décence ».� M. Piolat Soleymat

Théâtre de l’Ouest Parisien, 1 place Bernard-

Palissy, 92100 Boulogne-Billancourt. 

Du 3 au 12 octobre 2014. Du mardi au samedi 

à 20h30, le dimanche à 16h. Tél. 01 46 03 60 44. 

www.top-bb.fr

arrosée. Ils n’ont aucun souvenir précis des 
événements de la veille, si ce n’est la perte 
d’un parapluie vert et d’un mouchoir mar-
qué des initiales « J.M. ». Lorsqu’en ouvrant 
un journal, ils apprennent que des objets 
identiques ont été retrouvés sur une scène 
de crime, les deux hommes vont tout faire 
pour dissimuler leur supposée culpabilité. 
« L’affaire de le rue de Lourcine est un ovni 
théâtral plus proche du théâtre de l’ab-
surde et de Kafka, que du vaudeville, fait 

Assistant à la mise en scène Anne-Lise Redais  

Dramaturgie Daniel Hanivel 

Scénographie Gabriel Burnod 

Lumière David Debrinay 
Costumes Julie Lacaille 

Création musicale Jean-Baptiste Cognet 

Régie générale Gabriel Burnod 

Regard bienveillant Catherine Ailloud Nicolas

Coproduction Scènes de Pays dans les Mauges 

Beaupréau, Théâtre Jean Arp Clamart,  

Théâtre de Bourg-en-Bresse

Avec Morgane Arbez, Florian 

Bardet, Cécile Bournay, Yann 

Garnier, Benoit Guibert, Thierry 

Jolivet, Jérémy Lopez (de la 

Comédie Française), Anne-Lise 

Redais et Philippe Sire

Les Fourberies
    de Scapinde Molière

mise en scène Laurent Brethome

30 septembre 20h30   

 1er octobre 19h
2 octobre 20h30 

                  3 octobre 20h30  

présentent 

Spectacle créé en résidence au Théâtre 
de Bourg-en-Bresse dans le cadre du
dispositif des « Compagnons de Saisons »

CRÉATION

Calendrier complet de tournée
et actualités du Menteur volontaire à
www.lementeurvolontaire.com»
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Cirque / La Villette
Cirque Plume

Tempus fugit ?  
Une ballade sur  
le chemin perdu
Le Cirque Plume fête ses trente ans avec une Ballade sur le chemin perdu, 
poétique et festive. Ces baladins du nouveau cirque, tout à la joie d’avoir 
si bien vieilli, continuent d’ouvrir de nouveaux chemins circassiens.

Bernard Kudlak, directeur artistique du Cir-
que Plume, le rappelle avec drôlerie : lorsque, 
dans les années 80, on donnait le cirque pour 
obsolète, pour mort, d’aucuns, dont ceux du 
Cirque Plume, « ont profité des soldes ». « Nous 
avons créé une forme populaire, inventive, 
indépendante, rentable et non commerciale », 
(la compagnie s’autofinance à hauteur de 
85 %), et voilà trente ans que dure l’aventure ! 
En décembre à La Villette, puis en tournée, 
le nouveau (et dixième) spectacle du Cirque 
Plume, écrit et mis en scène par Bernard 
Kudlak, fête ces années concomitantes du 
renouveau du cirque, qui ont vu la compagnie 
devenir un des incontournables du paysage 
circassien contemporain. Tempus fugit ?, 
sous-titré Une ballade sur le chemin perdu, 
est un spectacle « délibérément festif, qui 
célèbre toutes ces années de désirs, de joies 
et de peines » : un spectacle sur le temps et 
ses corollaires, la transmission, l’histoire et 
le sens du partage, en référence au « chemin 
perdu » des horlogers, entre le repos et la 
chute, le tic et le tac.

Trente ans de partage et de créations
Acrobaties, équilibres, danses et musiques 
(composées et dirigées par Benoît Schick, 
mais entre les notes desquelles volette l’âme 
de Robert Miny, le « maestro » cofondateur 
de la compagnie, disparu en 2012) donnent 
naissance à un spectacle qui accueille la 

Le Cirque Plume fête ses trente ans.

Théâtre de la Bastille 
chansons Bertrand Belin /  
texte et mes Marc Lainé

Spleenorama
Après Memories from the Missing Room en 
2012, Marc Lainé revient au Théâtre de la 
Bastille avec Spleenorama. Une « fable sur la 
fraternité, la culpabilité et les amertumes » 
mise en chansons par Bertrand Belin.

Spleenorama, de Marc Lainé.

Né de la rencontre entre Marc Lainé et le 
chanteur-auteur-compositeur Bertrand 
Belin, Spleenorama  relate l’histoire d’un 
groupe de rock dont les membres se retrou-
vent, quinze ans après s’être séparés, à l’oc-
casion du décès de l’un d’entre eux. « J’avais 
envie d’écrire une fable sur la fraternité et sur 
le renoncement, confie Marc Lainé, qui signe 
le texte, la mise en scène, la scénographie 
et les costumes du spectacle. Dans cette 
pièce, je cherche à comprendre comment on 
accepte l’échec, je parle de la brutalité avec 
laquelle on apprend à renoncer. Le groupe de 
rock dont il est question (…) est évidemment 
une métaphore. Il représente tout ce qu’on 
laisse derrière soi en vieillissant, par choix 
ou par défaut : la rage et l’utopie, la naïveté de 
l’engagement. » Poursuivant son travail sur 
le « théâtre en musique », Marc Lainé mêle 
ici réflexions personnelles sur le temps qui 
passe et archétypes de la mythologie du 
rock.� M. Piolat Soleymat

Théâtre de la Bastille, 76 rue de la Roquette, 

75011 Paris. Du 10 septembre au 4 octobre 2014. 

Du lundi au samedi à 20h, relâche les 

dimanches. Tél. 01 43 57 42 14. 

www.theatre-bastille.com

Région / Centre dramatique régional de 
Tours, Théâtre Olympia 
de Witold Gombrowicz / mes Jacques Vincey

Yvonne,  
princesse  
de Bourgogne
Jacques Vincey ouvre sa première saison 
au Centre dramatique régional de Tours 
avec Yvonne, princesse de Bourgogne, de 
Gombrowicz, pour réactiver « le potentiel 
intact de démangeaison d’un théâtre qui nous 
rassemble autant qu’il nous divise ».

Le metteur en csène Jacques Vincey.

Drôle de comédie et drôle de noces annon-
cées qui finiront en poignante tragédie sacri-
ficielle. Le Prince héritier du trône demande 
en mariage une roturière quasi muette, empo-
tée et apathique. Un personnage féminin qui 
peut être qualifié d’antithéâtral, mais qui 
est aussi capable d’une incroyable force de 
questionnement et de résistance au monde. 
Le scandale provoque le surgissement de fan-
tasmes inavoués au sein de la cour. « Derrière 
le vernis de la comédie, la sauvagerie est au 
travail ; derrière le théâtre, la réalité pointe » 
souligne Jacques Vincey. « Ces personnages 
de cour nous ressemblent aussi car, comme 

tout un chacun, ils composent entre leurs 
aspirations intimes et le rôle qu’ils doivent 
jouer dans le « grand théâtre du monde ». Le 
monde irréel que Gombrovicz dépeint nous 
apparaît étrangement familier. Sauf que cette 
normalité glisse progressivement dans la 
monstruosité… » Capable de laisser émerger 
toutes sortes de nuances et de qualités de 
présence, Marie Rémond interprète Yvonne 
au sein d’une distribution d’acteurs de grand 
talent.� A. Santi

Centre dramatique régional de Tours, 
Théâtre Olympia, 7 rue de Lucé, 37000 Tours. 

Du 30 septembre au 10 octobre à 20h sauf 

le jeudi et le lundi à 19h, le samedi 4 à 17h 

et le samedi 11 à 15h, relâche le dimanche. 

Tél. 02 47 64 50 50. Durée : 2h15.

Théâtre de Saint-Maur 
D’après Gontcharov / adaptation  
et mes Volodia Serre

Oblomov
Le metteur en scène Volodia Serre embar-
que la troupe de la Comédie-Française dans 
les méandres du roman de Gontcharov avec 
Guillaume Gallienne dans le rôle complexe 
d’un barine oisif.

Olga (Marie-Sophie Ferdane) réveille le cœur  
d’Oblomov (Guillaume Gallienne).

Lové au creux des songes que lui susurre son 
tendre divan, Oblomov, propriétaire terrien 
pétersbourgeois, s’enfonce chaque jour un peu 
plus dans le moelleux de la paresse, envahi par 
la nostalgie d’une enfance insouciante et la 
quête d’une tranquille retraite. Il y a bien son 
serviteur Zakhar, fidèle bougon, qui tente de 
tenir le logis, fort délabré, et de le faire lever 
pour s’occuper de son domaine à la campagne. 
Il y a bien son ami Stolz, hyperactif acharné, 
qui galope en bonne société et espère le sor-
tir de son indécrottable torpeur. Il y a aussi 
la charmante Olga, qui enflamme son cœur 
et désarçonne quelque temps son indolente 
inertie. Rien n’y fait… Métaphore de l’apathie 
russe pour les Bolchéviks, aujourd’hui figure 
d’une nouvelle sagesse par résistance passive 
pour les « décroissants », Oblomov, l’antihé-
ros du roman de Gontcharov (1859), fascine 
toujours. Volodia Serre, qui fréquente depuis 
quelques années les auteurs russes, le met 
en scène, voyant à travers ce personnage rétif 
à la spirale productiviste un questionnement 
sur l’asservissement au travail et la pertinence 
de notre modèle de développement fondé sur 
la croissance.� Gw. David

Théâtre de Saint-Maur, 20 rue de la Liberté, 

94100 Saint-Maur-des-Fossés. Le 4 octobre 

à 20h30. Tél. 01 48 89 99 10.

Théâtre de l’Ouest Parisien 
d’Eugène Labiche / mes Yann Dacosta

L’Affaire de la 
rue de Lourcine
Yann Dacosta met en scène L’Affaire de la rue 
de Lourcine au Théâtre de l’Ouest Parisien. 
Une exploration de la mécanique de la peur.
Lenglumé et Mistingue se réveillent, dans 
un même lit, un lendemain de soirée trop 

Il ne faut jurer de rien 
Alfred de Musset 
Cie Hubert Jappelle

DU 21 NOV. AU 14 DÉCEMBRE 2014

Les bonnes 
Jean Genet

Cie Théâtre du Tricorne
DU 16 AU 18 JANVIER 2015

Hymne à la joie ?! 
Cie la Voix de l’Ourse

DU 6 AU 8 MARS 2015

L’atelier 
Jean-Claude Grumberg 

Cie Hubert Jappelle
DU 20 AU 29 MARS 2015

Pourquoi m’as-tu mordu l’oreille ? 
d’après Jean Yanne

Marc Prin
DU 5 AU 10 MAI 2015

retrouvez l’intégralité de la saison sur notre site :
w w w. t h e a t r e d e l u s i n e . n e t

Le Théâtre de l’Usine - Cie Hubert Jappelle, membre des réseaux Actes If et  RAVIV, est soutenu par 
la DRAC Île-de-France,  Ministère de la Culture au titre des lieux de fabrique, par la Communauté 
d’Agglomération de Cergy-Pontoise, le Conseil Général du Val-d’Oise et la commune d’Eragny-sur-Oise.

Licences d’entrepreneur de spectacles : n°1 : 1036083, n°2 : 1036081, n°3 : 1036082

Retrouvez toute la saison du Théâtre de l’Usine sur : 

www. theat rede lu s i ne. ne t
Informations et réservations :
01 30 37 01 11
ou billetterie@theatredelusine.net

Rencontre avec Pierre Blaise
Théâtre Sans Toit

MARDI 7 OCTOBRE 2014 À 20H

Orphée aux enfers 
Théâtre Sans Toit

VENDREDI10 OCTOBRE 2014 À 20H

La marionnette et son double 
Théâtre Sans Toit 

Théâtre aux mains nues
VENDREDI17 OCTOBRE 2014 À 20H

DU 7 AU 17 OCTOBRE 2014

CHEZ NOS PARTENAIRES :
Petites histoires sans paroles 

Cie L’Alinéa
À COURDIMANCHE  

MERCREDI 8 OCTOBRE À 10H ET 14H30

Les grands-mères sont des anges
Cie de l’Echelle

À ÉRAGNY-SUR-OISE 
MERCREDI15 OCTOBRE À15H

Autour  du  t rava i l  a r t i s t ique  de  P ie r re  B la ise  (Théât re  Sans 
To i t ) ,  ces  rencont res  vous  fe ront  découvr i r  ce t  a r t  qu i  ne 
demande qu’à  s ’ouvr i r  à  un  pub l ic  p lus  la rge  en  proposant  des 
spectac les  pas  tou jours  dest inés  aux  enfants

L’Affaire de la rue de Lourcine, au Théâtre de l’Ouest 
Parisien.

jeune génération circassienne, qui a l’âge des 
enfants de la première, celle des fondateurs 
du Cirque Plume, qui, dès 1983, avaient com-
mencé d’explorer la malle au trésor des arts de 
la piste dans Amour, jonglage et falbalas. Les 
étapes du succès ont accompagné celles de la 
reconnaissance. En 1984, naissance officielle : 
le Cirque Plume quitte le nid de la fragilité et de 
l’innocence des amateurs en intégrant le cir-
cuit professionnel. 1986, participation au fes-
tival Off d’Avignon, 1988, début des tournées 
internationales avec Spectacle de Cirque et de 
Merveilles, 1989, Grand Prix national du cirque 
et prix du Cirque de référence du ministère de 
la Culture. Les soutiens institutionnels et les 
invitations festivalières se multiplient : dans 
les années 2000, le Cirque Plume a atteint la 
maturité, est nominé aux Molières, et conti-
nue de créer des spectacles qui intègrent les 
générations nouvelles et partage ses désirs et 
ses rêves avec des compagnons nouveaux. Bon 
anniversaire et bonne route !

Catherine Robert

Espace Chapiteaux, parc de La Villette,  

211 av. Jean-Jaurès, 75019 Paris.  

Du 24 septembre au 28 décembre 2014.  

Mercredi, vendredi et samedi à 20h ; jeudi à 

19h30 ; dimanche à 15h. Tél. 01 40 03 75 75.  

Sites : www.villette.com et www.cirqueplume.com

Tournée en France en 2015.

Rejoignez-nous sur Facebook   
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Programme  
& billetterie en ligne
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Théâtre du Port de la Lune 
Direction Catherine Marnas

Place Renaudel - BP7
33032 Bordeaux Cedex

Tram C - Arrêt Sainte-Croix

8 > 23 octobre 2014

Texte
Nancy Huston 

 Mise en scène 
Catherine Marnas

�ignes 
de faille

des attirances et des séparations… La vie est 
ainsi faite de tumulte, et de mille contradic-
tions. Pour en parler, Pierre Guillois a décidé 
de se passer des mots. Inspiré notamment 
par Charlie Chaplin, Jacques Tati ou Jérôme 
Deschamps, son travail se fonde ici sur le 
corps et le burlesque, à partir de l’acteur et 
de l’humain. Ils sont trois. Deux hommes – 
Olivier Martin-Salvant et Pierre Guillois – et 
une femme – Agathe L’Huillier. Une femme qui 
lorsqu’elle vient s’installer sur le même palier 
qu’eux trouble fort la routine. Sur scène, sont 
alignées trois chambres sous les toits : l’une 
blanche et nette, avec quelques outils tech-
nologiques, l’autre hétéroclite et dans un total 
désordre, et celle de la nouvelle venue, très 
bien arrangée. Grâce à un savoureux sens du 
détail et à un rapport aux objets décalé et lou-
foque, dévoilant l’absurde infini du quotidien, 
la mise en scène révèle toute la solitude et la 
précarité de ces habitants touchants. « Il s’agit 
de créer un climat extrêmement humain avec 
de l’empathie pour les personnages », souligne 
Pierre Guillois.� A. Santi

La Scène Watteau, place du Théâtre, 

94130 Nogent-sur-Marne. Le 1er octobre à 

20h30. Tél. 01 48 72 94 94.

un calendrier de rencontres éblouissantes 
avec ses amis. Parmi ceux-là, Wu Hsing-
Kuo, un des plus grands artistes mondiaux, 
et un maître absolu de l’opéra chinois, qui 
« pose son théâtre fait de chant, de danse, 
d’acrobaties, de musique et de masques » sur 
le plateau du Soleil, pour trois représenta-
tions exceptionnelles de son Roi Lear, avec 
lequel il parcourt le monde depuis quatorze 
ans. Mêlant traditions orientales et dra-
maturgie occidentale, revisitant « des élé-
ments culturels divers sans s’embarrasser 
des conventions », puisant dans toutes les 
formes du répertoire, des plus anciennes 
aux plus modernes, Wu Hsing-Kuo s’affirme 
comme un des hommes de théâtre les plus 
féconds de la scène actuelle. A cela, s’ajoute 
son époustouflant talent d’interprète : dans 
Le Roi Lear, il est tour à tour le vieux roi à 
barbe blanche, Goneril et Regan, et les autres 
personnages de cette pièce majeure, dont il 
sublime la beauté et le sens..� C. Robert

Théâtre du Soleil, La Cartoucherie, 

route du Champ-de-Manœuvre, 75012 Paris. 

Les 26, 27 et 28 septembre 2014. Vendredi 

et samedi à 19h30 ; dimanche à 15h30. 

Tél. 01 43 74 24 08. Spectacle en mandarin, 

surtitré en français. A noter : Wu Hsing-Kuo 

donnera un stage à ARTA (Association 

de recherche des traditions de l’acteur) 

du 29 septembre au 3 octobre 2014. 

Tél. 01 43 98 20 61.

Scène Watteau 
conception et mes Pierre Guillois

Bigre
Le théâtre comme art burlesque ! Pierre 
Guillois met en scène la tortueuse et loufoque 
cohabitation de trois solitudes.
Des hauts et des bas, des allers-retours, des 
va-et-vient, des rêves et des cauchemars, 

entre le xxie et le xxe siècle ». Une guerre qui 
avance à travers toutes sortes de masques 
et de subterfuges, avant de révéler ses véri-
tables enjeux.� M. Piolat Soleymat

Théâtre du Rond-Point, Salle Roland-Topor, 

2 bis av. Franklin-D.-Roosevelt, 75008 Paris. 

Du 9 septembre au 5 octobre 2014. Du mardi 

au samedi à 20h30, les dimanches à 15h30. 

Relâches les lundis et le 14 septembre. 

Tél. 01 44 95 98 21. www.theatredurondpoint.fr

Théâtre du Soleil 
d’après William Shakespeare / écrit,  
dirigé et interprété par Wu Hsing-Kuo

Le Roi Lear
Le Théâtre du Soleil accueille le Contemporary 
Legend Theatre et Wu Hsing-Kuo, l’immense 
maître d’opéra chinois, pour trois représenta-
tions exceptionnelles du Roi Lear : un événe-
ment à ne pas manquer !

Événement exceptionnel : le maître chinois Wu Hsing-
Kuo au Théâtre du Soleil.

Pour célébrer ses cinquante ans, le Théâ-
tre du Soleil propose, jusqu’en mai 2015, 

Théâtre du Rond-Point 
texte, musique et mes Gérard Watkins

Je ne me  
souviens plus 
très bien
Géraldine Martineau, Philippe Morier-Genoud 
et Fabien Orcier sont les trois protagonistes 
d’un « interrogatoire au carrefour de la psy-
chanalyse et de la garde à vue » signé Gérard 
Watkins.

Gérard Watkins.

Antoine D. a 93 ans. Historien, il a gardé en 
mémoire tous les événements de l’histoire 
du monde, mais a oublié les choses liées 
à sa propre existence. Au sein d’un espace 
indéfini, il est mis à la question par deux 
personnages énigmatiques… « Je ne me 
souviens plus très bien  est un rituel, un 
mystère, une mise en vertige de notre lien 
aux autres et au temps, déclare l’auteur-
metteur en scène Gérard Watkins. C’est un 
jeu de questions réponses empruntant les 
allures d’un procès kafkaïen, d’une enquête 
métaphysique, un règlement de comptes 
sans merci entre trois êtres liés par l’oubli, 
trois générations, trois époques qui se décla-
rent, se déploient et se délitent. » Investie 
sur scène par Géraldine Martineau, Philippe 
Morier-Genoud et Fabien Orcier, la nouvelle 
création de la compagnie Perdita Ensemble 
renvoie à une « guerre familiale et secrète 
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Gros plan

Reprise / Théâtre du Rond-Point
conception et mes Mathilda May

Open Space
Mathilda May imagine un spectacle visuel, sonore et musical, sans 
texte, dans le décor d’un open space où les employés d’une compagnie 
d’assurance deviennent les artistes d’un ballet malicieux.

Quatre hommes, trois femmes et un person-
nage extérieur forment la troupe des employés 
qui se transforment en athlètes du quoti-
dien : « l’homme stressé », gentil bonhomme, 
souffre-douleur des autres, « le jeune loup », 
beau gosse objet du désir des femmes et de la 
jalousie des hommes, « le doyen », placardisé 
et usé, « la femme agaçante », dynamique, 
hyper active et hyper fatigante, « la femme 
complexée », jolie fille qui s’ignore, inhibée et 
timide, « la business woman », alcoolique et 
célibataire endurcie, et, pour servir de faire-
valoir, d’interlocuteurs, et de partenaires à 

Mathilda May met en scène Open space.
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Théâtre de l’Aquarium
de Mustapha Benfodil / mes Kheireddine Lardjam

End / Igné
Succès du Festival d’Avignon 2013, ce monologue puissant porté par 
Azzedine Benamara et signé par Mustapha Benfodil tente d’autopsier 
l’immolation par le feu, suicide public terriblement accusateur.

Terrifiante et choquante action suicidaire que 
celle de l’immolation par le feu, qui marque 
fortement les esprits et parfois l’Histoire. Telle 
la figure emblématique de l’étudiant tchèque 
Jan Palach, qui s’immole par le feu pour pro-
tester contre l’invasion soviétique en 1969, 
ou celle du jeune Tunisien Mohamed Boua-
zizi en décembre 2010, devenue symbole du 
déclenchement du Printemps arabe. Repor-
ter au quotidien algérien El Watan et auteur, 
Mustapha Benfodil, qui a enquêté sur des 
dizaines de cas d’immolations au Maghreb, 
a écrit ce texte à la demande du metteur en 
scène Kheireddine Lardjam.

Cri des opprimés
Il y fait vivre la parole d’un laveur de morts 
dans la morgue d’une petite bourgade, qui 
réceptionne le corps de son meilleur ami, 
qui s’est immolé par le feu. Ni théâtre docu-
mentaire ni sociologie du désastre, ce texte 
en forme de monologue souhaite dire le 
monde en faisant le pari selon son auteur 
de « l’intériorité, de l’intime ignition, de la 
citoyenneté refoulée ». Ce n’est pas l’autop-
sie d’un corps social, mais l’autopsie « d’un 
corps qui a mal », « une autopsie poétique. 
Avec pour seule médecine légale la liberté 
du scalpel » . Soutenu par le talentueux 
comédien Azzedine Benamara, le metteur 

End/igné : « Affronter le feu plutôt que vivre en enfer ».

en scène Kheireddine Lardjam interroge et 
fait entendre ce « cri des opprimés de tou-

tes natures », que plus personne ne voit ou 
n’écoute dans une société malade. A réser-
ver d’urgence !

Agnès Santi

Théâtre de l’Aquarium, Cartoucherie,  

75012 Paris. Du 23 au 26 septembre à 20h30,  

le 27 à 16h30 et 20h30, le 28 à 15h et 19h.  

Tél. 01 43 74 99 61.

Rejoignez-nous sur Facebook   

Pierre Guillois chamboule et sublime le quotidien. 

Je suis le vent
de Jon Fosse
traduction Terje Sinding
mise en scène et lumières
Lukas Hemleb

avec
Laurent Manzoni 
Airy Routier

scénographie et costumes
Pietro Babina�
collaboration artistique
Sacha Todorov

production : Maison de la Culture d’Amiens-
Centre européen de création et de production
coproduction : Fondation Emilia Romagna
Teatro, La Comète-Scène nationale de Châlons-
en-Champagne, Compagnie Lettre H.
avec l’aide à la production de la DRAC-Picardie
avec la participation artistique du Jeune
Théâtre National

 saison



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03 22 97 79 77 / www.maisondelaculture-amiens.com

 

à la Maison de la Culture d’Amiens
du 30 septembre 
au 7 octobre

en tournée
Espace Culturel Saint-André
(Abbeville)
Espace Mac Orlan 
(Péronne)
La Comète, Scène nationale
(Châlons-en-Champagne)
Teatro Arena del Sole
(Bologne - Italie)
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tous ces héros faussement banals, un livreur 
de pizza, un réparateur de machine à café, la 
femme de ménage et d’autres seconds rôles 
drolatiques et fantaisistes.

L’ordinaire devient surréel
« Tout ce petit monde s’agite dans cet espace 
de la rentabilité que les patrons nom-
ment open space. Entre la photocopieuse et 
les pots à stylos, les ordinateurs et les sièges 
à roulettes, la vie de bureau de ce concentré 
d’humanité (presque) ordinaire n’a rien d’un 
long fleuve tranquille. » Mathilda May invente 
des situations délirantes et surréalistes, où 
l’ordinaire devient extraordinaire en se dis-
tordant et s’exacerbant : « les gestes habituels 
des employés vont progressivement devenir 
une base rythmique, musicale et chorégra-
phique ». L’absurde perce sous l’anodin, et 
comme d’autres avant elle, tels Chaplin ou 
Tati, Mathilda May vise à faire naître le rire en 
auscultant la mécanique du vivant.

Catherine Robert

Théâtre du Rond-Point, 2 bis av. Franklin- 

D.-Roosevelt, 75008 Paris. Du 4 septembre  

au 19 octobre à 21h, dimanche à 15h,  

relâche le lundi et les 7, 16, 17 et 18 septembre. 

Tél. 01 44 95 98 21. Durée : 1h30.

Rejoignez-nous sur Facebook   
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Studio-théâtre de Vitry 
d’après Marivaux / mes Grégoire Strecker

C’est seulement 
que je ne veux 
rien perdre
Une adaptation de La Dispute de Marivaux qui 
se met en mouvement autour de la question 
originelle : « lequel des deux sexes a trahi 
l’autre le premier ? ». C’est seulement que je 
ne veux rien perdre est une pièce charnelle 
portée en partenariat avec le Centquatre.

La Dispute revisitée par Grégoire Strecker.

Ne vous attendez pas à du marivaudage. Cette 
Dispute-là prend place dans un futur imagi-
naire. Les cobayes que le Prince emploie à 
résoudre ses interrogations sur l’amour et le 
désir sont ici des êtres sauvages, non policés 
dont la confrontation laisse circuler un désir 
où le corps prend sa revanche sur le verbe 
et la raison. Expérience in vivo menée par la 
compagnie champ 719 découverte lors du 
festival Impatiences 2011, C’est seulement 
que je ne veux rien perdre promet de rendre la 
dispute brûlante au cœur de l’observatoire de 
la nature humaine imaginé par Marivaux il y 
a presque trois siècles, qui ne cesse pourtant 
de demeurer moderne.� E. Demey

Studio-Théâtre de Vitry, 18 av. de l’Insurrection, 

94400 Vitry-sur-Seine. Du 3 au 8 octobre, 

puis du 10 au 13 octobre à 20h, le dimanche 

à 16h. Tél. 01 46 81 75 50.

La Scène Watteau / de Paul Claudel /  
mes Sterenn Guirriec

Partage de midi
Amalric, Mesa, De Ciz et Ysé quittent l’Europe 
pour la Chine. Sterenn Guirriec met en scène 
le drame des désirs contradictoires et incan-
descents entre le midi des promesses et la 
passion destructrice de minuit.

Partage de midi, dans la mise en scène de Sterenn 
Guirriec.

Ysé, « brisant tout et se brisant elle-même », 
est l’objet du partage entre de Ciz, son mari, 
Amalric, l’amant auquel elle se résigne, et 
Mesa son amour reconduit à Dieu après 
l’épreuve charnelle : la passion, comme le 
phénix, se glorifie dans sa consomption. Dans 
sa langue, splendide et solaire, Claudel dit les 
contradictions entre la chair et l’esprit, entre 
le corps et le verbe, entre l’engagement et 
le reniement, entre l’amour et la mort. Pour 
incarner les hommes de ce quatuor incan-
descent dont elle interprète la paradoxale et 
fatale figure féminine, Sterenn Guirriec choi-
sit Baptiste Chabauty, Matthieu Dessertine et 
Pierre Giafferi, camarades rencontrés lors de 
leurs premiers pas théâtraux chez Florent, car 

Théâtre 71 
de Molière / mes Jean Liermier

Le Malade  
imaginaire
Après le succès de L’École des femmes, Jean 
Liermier retrouve Molière et Gilles Privat 
dans le rôle d’Argan, pour un Malade imagi-
naire dans lequel il questionne la violence 
des rapports humains.

Gilles Privat, dans le rôle d’Argan pour Jean Liermier.

Désirant travailler à nouveau avec le comé-
dien Gilles Privat, Jean Liermier a choisi la 
dernière pièce de Molière, celle qui le vit 

mourir sur scène, pour affronter le mystère 
de la mort. Argan est-il hypocondriaque ou 
vraiment malade ? Et qu’en est-il de cette 
angoisse qui prend la forme d’une maladie ? 
« S’il y a une maladie avérée, qu’est-ce qui 
est en fin de compte imaginaire dans cette 
pièce ? », demande le directeur du Théâtre 
de Carouge. Cléante prend la place du maî-
tre de musique pour rencontrer Angélique, 
Toinette contrefait un médecin pour pousser 
Argan dans ses retranchements, Argan fait le 
mort pour découvrir la vérité. « L’imaginaire 
est là. Et je veux mettre en scène cela. Voir 
où se situe la maladie d’Argan. Voir comment 
sa prétendue maladie conditionne le monde 
qui l’entoure et voir comment il rend tout le 
monde malade », dit Jean Liermier, interro-
geant ainsi les rapports entre théâtralité et 
réalité..� C. Robert

Théâtre 71, 3 place du 11 novembre, 

92240 Malakoff. Du 7 au 18 octobre 2014.

Mardi et vendredi à 20h30 ; mercredi, jeudi et 

samedi à 19h30 ; dimanche à 16h. 

Tél. 01 55 48 91 00. En tournée en France 

et en Suisse pendant toute la saison.

����/����
Abonnez-vous
Partage de midi 
Paul Claudel, Sterenn Guirriec
Bigre
Pierre Guillois
Trio Cérès 
Beethoven, Haydn, Schubert
Mike Stern 
Quartet
Le capital et son singe 
Karl Marx, Sylvain Creuzevault
Scènes de la vie conjugale 
Ingmar Bergman, Nicolas Liautard
Buchettino 
Charles Perrault, Societas Raffaello Sanzio
Quatuor Béla 
Jean-Sébastien Bach, Walter Hus
Noémi Boutin 
Jean-Sébastien Bach, Benjamin Britten
Molin-Molette 
Pierre Meunier 
L’embranchement de Mugby 
Charles Dickens, Collectif Quatre Ailes
Fair-play 
Patrice Thibaud
Astor Piazzolla / Tango Nuevo 
Ensemble AlmaViva
Quatuor Béla 
Bartok, Beethoven, Dutilleux
Please, continue (Hamlet) 
Yan Duyvendak, Roger Bernat
Sinon je te mange… 
Ilka Schönbein
Braises
Catherine Verlaguet, Philippe Boronad
Il est plus facile d’avoir du ventre 
que du cœur
Jade Duviquet, Cyril Casmèze
L’homme qui faisait fleurir les arbres 
Frédéric Pattar, L’instant Donné
Quatuor Béla 
Stravinsky, Schnittke, Chostakovitch, Janacek
Oncle Vania 
Anton Tchekhov, Collectif Les Possédés
Sacré symphonique !
Orchestre national d’Île-de-France
Gabriel et Gabriel
Pauline Alphen, Ensemble AlmaViva

�� �� �� �� �� / www.scenewatteau.fr
La Scène Watteau / Place du Théâtre / Nogent-sur-Marne
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Encart saison 122x367

« pour jouer à s’inventer les uns avec, ou tout 
contre, les autres, il fallait que le pont de notre 
navire soit la confiance », comme le remarque 
la jeune metteur en scène..� C. Robert

La Scène Watteau, place du Théâtre, 

94130 Nogent-sur-Marne. Le 20 septembre 2014 

à 20h30. Tél. 01 48 72 94 94.

Région / Maison de la Culture de Bourges 
texte, jeu et mes Pierre Meunier

La Bobine  
de Ruhmkorff
Acteur, auteur et bricoleur de mots et d’objets, 
Pierre Meunier révèle les ressorts cachés de 
la bobine de Ruhmkorff.

Un courant de haute intensité dévoilé par Pierre 
Meunier.

A partir d’un petit courant de rien du tout, La 
Bobine de Ruhmkorff, du nom de l’ingénieur 
allemand Heinrich Ruhmkorff (1803-1877), 
parvient à créer une décharge de 60 000 volts 
entre « deux systèmes désirants, isolés, dénu-
dés, qui se font face ». « Cette bobine me trans-
porte et me fait rêver », dit Pierre Meunier. Des 
lois de la science aux lois de l’amour, éton-
nantes et capricieuses, de la physique des 
matériaux à celle des corps, Pierre Meunier 
opère de multiples glissements et collisions, 
de savoureuses analogies et de troublantes 
analyses. Acteur, auteur et bricoleur de mots 
et d’objets facétieux, il cultive une relation de 
haute intensité avec les spectateurs et nous 
convie « à une réflexion philosophico-scientifi-
que sur le sexe, la redécouverte de la splendeur 
du monde et de l’énigme qui le constitue ». Le 
besoin de l’autre se traduit de toutes sortes 
de manières inventives et insolites. Splendeur 
et fulgurance du désir…� A. Santi

Maison de la Culture de Bourges, 18005 Bourges. 

Du 7 au 10 octobre à 20h. Tél. 02 48 67 74 70.

Théâtre de la Tempête 
de Jon Fosse / adaptation et  
mes Jacques Lassalle

Matin et soir
Jacques Lassalle continue son exploration de 
l’œuvre de Jon Fosse avec Matin et soir : entre 
l’aube et le crépuscule d’une vie, une para-
bole poétique sur la réalité de l’existence.
Un matin de 1900, naît Johannes, fils de Marta 
et d’Olaï, pêcheur sur la petite île de Holmen, 
en Norvège. A l’automne de sa vie et du siècle 
qu’il a traversé, en 1980, Johannes se réveille 
un matin, plus léger que d’habitude. Quel est le 
degré de réalité du monde qui l’entoure ? Matin 
et soir s’inscrit dans un monde indécidable, plus 
tout à fait celui des vivants, et pas encore com-
plètement celui des morts. Jacques Lassalle 
a découvert Jon Fosse dans les années 90, à 
l’occasion de séjours et de travaux répétés avec 
les acteurs du Norsk Teatret d’Oslo. A partir des 
années 2000, lorsque les textes du dramaturge 
scandinave ont commencé d’être traduits en 
français par Terje Sinding, il a mis en scène Un 
jour en été, et Le Fils. Avec Matin et soir, il conti-
nue l’exploration de cette « voix sans parole », 
« voix de l’écriture, voix des limbes, entre vie et 
mort, ciel et enfer, veille et sommeil ».�C. Robert

Théâtre de la Tempête, Cartoucherie, route 

du Champ-de-Manœuvre, 75012 Paris. 

Du 11 septembre au 12 octobre 2014. 

Du mardi au samedi à 20h30 ; le dimanche à 

16h30. Tél. 01 43 28 36 36.
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Ouverture de saison 

sam 27 sept 18h  avec

Entretien e Gérard Desarthe

Théâtre de l’œuvre
de Harold Pinter / mes Gérard Desarthe

L’énigme Pinter
Dispersion (ashes to ashes) est l’avant-dernière pièce du dramaturge 
anglais, Harold Pinter, prix Nobel de littérature en 2005. Une pièce 
énigmatique et noire, que Gérard Desarthe interprétera en compagnie 
de Carole Bouquet.

Est-ce la première fois que vous vous atta-
quez à Pinter ?
Gérard Desarthe : Oui, c’est une première pour 
moi. L’œuvre de Pinter est cachée et souter-

Pinter se livre donc dans cette pièce ?
G. D. : Deux personnes, Devlin et Rebecca, qui 
ne sont jamais nommés dans la pièce, dialo-
guent. C’est un couple et l’homme cherche à 
savoir qui est l’amant de sa femme. Elle parle 
d’un homme qui la violente – ce à quoi elle 
semble prendre du plaisir – mais en fait elle 
ne répondra jamais. Et pour moi, Pinter est à la 
fois cet homme et cette femme. Elle représente 
la mémoire de l’Histoire, lui la mémoire du réel, 

“Nous allons  
travailler sur  
le rythme, sur la 
pause, sur le  
silence pinterien.”
Gérard Desarthe

raine. C’est un maître de la fragmentation, de 
l’ellipse, de la juxtaposition, et de la pause 
silencieuse. Ses dialogues, ses réflexions 
dans ses œuvres sont souvent interrompus. 
C’est le maître de cette écriture du non-dit, 
des non-dits sur lesquels il ne donne jamais 
d’explications. Il est prix Nobel de littérature, 
tout comme Beckett dont il est proche, et il 
est aussi imbibé de Joyce et de Shakespeare. 
C’est vraiment un très grand auteur, très dif-
ficile à jouer, qui au sujet de cette pièce disait 
à un journaliste l’interrogeant sur son sens : 
« C’est la belette sous le bar à cocktail… ».

Dispersion est donc une pièce ardue à mettre 
en scène…
G. D. : L’imagerie réaliste que dispense Pinter 
dans ses didascalies et le jeu psychologique 
lié à la situation – un homme demande à sa 
femme qui est son amant – ne fonctionnent 
pas. Dans les années 60, on jouait Pinter 
comme du théâtre de boulevard, avec des 
acteurs qui n’y comprenaient rien. Pour moi, 
on est dans le crâne de Pinter. Je ne sais pas 
comment il va falloir le jouer, mais ce dont je 
suis sûr, c’est qu’il faudra se poser la question 
de la langue de Pinter.
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du quotidien. La femme n’est ni schizophréni-
que, ni affabulatrice. Elle se superpose sim-
plement à la violence faite aux femmes, et aux 
enfants, dans l’Histoire, ce qui la conduit à 
souvent paraître divaguer.

Pourquoi avoir choisi Carole Bouquet pour 
interpréter Rebecca ?
G.D. : J’avais besoin d’une femme mystérieuse, 
comme le personnage, une femme qui puisse 
paraître hantée. Ce sera une pièce minima-
liste. Dispersion ce sont des voix qui parlent 
et la première chose à faire pour jouer la pièce 
sera de tenter de comprendre ce que Pinter y 
a mis de lui. Il n’y aura pas d’incarnation. Nous 
allons travailler sur le rythme, sur la pause, 
sur le silence pinterien. Il n’y a pas beaucoup 
d’actrices que j’aurais pu entraîner là-dedans. 
Dans cette pièce, tout va vite et ce sera au 
spectateur de se constituer un chemin.

Propos recueillis par Eric Demey

Théâtre de l’œuvre, 55 rue de Clichy,  

75009 Paris. A partir du 16 septembre, du mardi 

au vendredi à 21h, le samedi à 18h, le dimanche  

à 15h. Tél. 01 44 53 88 88.

Rejoignez-nous sur Facebook   
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Tout le programme sur
www.monuments-nationaux.fr

Billets disponibles en magasins Fnac,  
sur fnac.com et sur votre mobile 
avec l’application Tick&live

Château de 
Champs-sur-Marne 

Lecture du « Petit Nicolas » 
par Daniel Picouly 
en partenariat 
avec la Ferme du Buisson

13 et 14 septembre 
à 19h 

Philippe Artières, 
« Rêves d’histoire, 
pour une histoire 
de l’ordinaire »
Olivia Rosenthal, 
« Mécanismes de survie 
en milieu hostile »
avec Anne Consigny, 
comédienne, et 
Pierre Aviat, musicien
en partenariat avec le Théâtre 
Gérard Philipe, Centre dramatique 
national de Saint-Denis  
et les éditions Verticales

Basilique cathédrale 
de Saint-Denis 

20 septembre 
à 18h30

Lecture « Jaurès 
au Panthéon » 
par Thierry Hancisse 
et Alexandre Pavloff 
en partenariat 
avec la Comédie-Française

Panthéon
27 septembre 
à 19h

violence inimaginable qui, au final, ne fait 
jamais mal ». Dans un décor maritime et 
portuaire ingénieux avec cordages, bouées, 
échelles et passerelles, et grâce à des inter-
prètes talentueux, il fait résonner la fable 
avec éclat et émotion, sans transposition 

contemporaine mais en reliant allègrement 
les siècles. Une course trépidante et profon-
dément vivante.� A. Santi

Théâtre 95, allée du Théâtre, 95021 Cergy-

Pontoise. Du 7 au 11 octobre à 20h30. 

Les 7 et 9 à 14h30, les 8 et 10 à 10h. Le 12 à 16h. 

Tél. 01 30 38 11 99.

Le 104 
d’après Tchekhov / mes Christiane Jatahy

What if  
they went  
to Moscow ?
De retour dans le festival Temps d’images, 
la metteure en scène brésilienne Christiane 
Jatahy propose une adaptation et continua-
tion des Trois Sœurs de Tchekhov, qui donne 
à découvrir son style si particulier de théâtre 
cinématographique.

Trois sœurs sous l’œil de la caméra

Écran en fond de scène et caméras mani-
pulées par les acteurs, montage en direct et 
mélange du live avec un film créé en amont, 
Chrtistiane Jatahy mixe véritablement l’art 
théâtral et le cinéma autour d’œuvres classi-
ques. On avait découvert l’année passée son 
adaptation de Mademoiselle Julie de Strind-
berg – qui sera de retour en novembre au 104 
– et c’est cette fois Les Trois Sœurs de Tchec-
khov qui sera revisité. Une adaptation dans la 
forme mais aussi dans le fond puisque What if 
they went to Moscow ? propulse les protago-
nistes tchekhoviens dans la capitale russe si 
ardemment désirée mais jamais ralliée chez 
l’auteur russe.� E. Demey

Le 104, 5 rue Curial, 75019 Paris. Jeudi 18 

et vendredi 19 à 21h, samedi 20 à 18h et 21h, 

dimanche 21 à 17h et 20h. Tél. 01 53 35 50 00. 

Au 104, du 5 au 15 novembre, Christiane 

Jatahy présentera également Julia d’après 

Mademoiselle Julie de Strindberg.

Théâtre Jean-Vilar de Vitry-sur-Seine  
de Jon Fosse, Michel Vinaver et José Sanchis 
Sinisterra / mes Isabelle Tanguy

Je suis le vent / 
Dissident,  
il va sans dire / 
Ay Carmela
La comédienne et metteure en scène Isabelle 
Tanguy met en regard des textes de Jon Fosse, 
Michel Vinaver et José Sanchis Sinisterra 
dans une création en trois temps.

La metteure en scène Isabelle Tanguy.

Sur scène, les comédiens Anne-Marie Legoff, 
Romain Thomas et Isabelle Tanguy, accom-
pagnés par la pianiste Patricia Goldberg. 
Au programme, des pièces du norvégien 
Jon Fosse (Je suis le vent  – mise en jeu 
de l’incertitude existentielle, du «  flotte-

ment de l’être »), du français Michel Vina-
ver (Dissident, il va sans dire – réflexion sur 
la passivité, sur l’impossibilité de l’indé-
pendance humaine) et de l’espagnol José 
Sanchis Sinisterra (Ay Carmela – mise en 
abyme théâtrale dénonçant l’absurdité de la 
guerre). Tels sont les trois volets de ce projet 
de création présenté au Théâtre Jean-Vilar 
de Vitry-sur-Seine par la metteure en scène 
Isabelle Tanguy. Un projet conçu comme « un 
enchaînement musical de relations et de vie » 
qui parcourt, à travers ces différents pris-
mes d’écriture, « la grande tragédie collec-
tive » de l’humanité.� M. Piolat Soleymat

Théâtre Jean-Vilar, 1 place Jean-Vilar, 

94400 Vitry-sur-Seine. Le 25 septembre 2014 

à 20h (Je suis le vent), le 26 septembre à 21h 

(Dissident, il va sans dire), le 28 septembre à 15h 

(Ay Carmela) et à 17h30 (Dissident, il va sans 
dire). Tél. 01 55 53 10 60.

T2G – Théâtre de Gennevilliers /  
Théâtre du Radeau 
mes François Tanguy

Passim
Trois ans après Onzième, François Tanguy 
revient au Théâtre de Gennevilliers avec sa 
dernière création. Une nouvelle tentative 
d’échapper au « sens surplombant » pour bas-
culer dans un monde de renversements.

Passim, la dernière création du Théâtre du Radeau.

Créée en novembre 2013, lors du Festival 
Mettre en Scène, à Rennes, la dernière créa-
tion du Théâtre du Radeau est présentée, en 
cette rentrée, au Théâtre de Gennevilliers. 
Fidèle aux recherches qui l’animent depuis 
plus de trente ans, François Tanguy impulse, 
dans Passim, toutes sortes de projections, 
d’échos, de résonances, de souffles, d’asso-
ciations libres, de paysages visuels, sono-
res, textuels. « Mon théâtre n’a pas la pré-
tention de représenter, ni  d’énoncer un 
propos, explique le grand metteur en scène. 
Le spectacle existe comme un acte qui se 
définit par lui-même. Mon rôle ne consiste 
pas à décider du sens, mais à inviter le spec-
tateur à traverser cette expérience des 
sens. »  Une expérience à l’occasion de 
laquelle retentiront les voix d’Ezra Pound, 
de Paul Celan, jailliront des fragments de 
L’Arioste et du Tasse… Un rendez-vous avec 
du grand théâtre.� M. Piolat Soleymat

T2G – Théâtre de Gennevilliers, Centre 

dramatique national de création contemporaine, 

41 av. des Grésillons, 92230 Gennevilliers. 

Du 26 septembre au 18 octobre 2014. Les mardis 

et jeudis à 19h30 ; les mercredis, vendredis et 

samedis à 20h30 ; les dimanches à 15h ; relâche 

les lundis. Durée : 1h45. Dans le cadre du 

Festival d’Automne à Paris. Tél. 01 41 32 26 26 

et 01 53 45 17 17. 

Également au Centre dramatique national 
de Besançon du 5 au 15 novembre 2014 ; 

à La Fonderie, au Mans du 25 au 29 novembre ; 

au Théâtre Garonne à Toulouse du 7 au 

16 janvier 2015 ; au Théâtre national de 
Strasbourg du 21 au 31 janvier ; à la MC2 
de Grenoble du 5 au 12 février.

Critique

reprise / région / comédie de saint-étienne
de Stefano Massini / mes Arnaud Meunier

Chapitres de la chute
(Saga des Lehman Brothers)
Première création à la tête de la comédie de Saint-étienne pour Arnaud 
Meunier, qui renoue à cette occasion avec un théâtre aux teintes 
politiques. Chapitres de la chute déroule en effet la saga de la famille 
Lehman, fondatrice de la fameuse banque Lehman Brothers dont la faillite 
provoqua la crise financière de 2008. Instructif.

De la petite famille d’immigrés à la puissante banque.

drement entraîna, il y a cinq ans, toute l’éco-
nomie mondiale dans la tourmente. Émigré 
juif allemand arrivant de Bavière à New-York 
en 1844, Henry Lehman commença par fonder 
à Montgomery, Alabama, un magasin de « tis-
sus et confection » qui se transforma avec ses 
frères et au fil des générations en machine à 
succès, jusqu’à la fin que l’on connaît.

Entre personnages et conteurs
Chapitres de la chute invite donc à suivre 
les trois épisodes de la saga de la famille 

Les rouages de l’économie paraissent sou-
vent si complexes que le quidam renonce vite 
à les comprendre, et à agir dessus. Ainsi en 
va-t-il de la finance avec ses subprimes, ses 
swaps et autres agences de notation dont 
les mécanismes semblent pouvoir indéfini-
ment nous échapper. Un des mérites de Cha-
pitres de la chute est de replacer à hauteur 
d’homme l’histoire de la famille Lehman, qui 
émigra d’Allemagne aux états-Unis au xixe 
siècle et, au gré des vicissitudes du destin, 
bâtit une puissance financière dont l’effon-

Comédie de Picardie 
de Friedrich von Schiller /  
mes Nora Granovsky

Guillaume Tell
Nora Granovsky et Kevin Keiss créent à la 
Comédie de Picardie la pièce éponyme de 
Friedrich von Schiller (1804).

Nora Granovsky réinvente la figure de Guillaume Tell.

Un acte de désobéissance qui cristallise 
et dynamise une révolution, comme un 
moment de bascule vers un autre monde. 
Dans la pièce éponyme de Friedrich von 

Critique

TQI
textes de Gabriel Calderón / mes Adel Hakim et Gabriel Calderón

Ore et Ouz
Adel Hakim crée en France Mi 
Munequita (Ma petite Poupée) 
de Gabriel Calderon, et reprend 
Or et Ouz, programmés en 2013 : 
un dyptique tonitruant, tonique, 
insolent et provocateur !

Adel Hakim, directeur du TQI, a découvert 
les premières pièces de Gabriel Calderón en 
2006, lors d’un séjour à Montevideo. Fasciné 
par l’écriture dense, dynamique et transgres-
sive du dramaturge uruguayen, il a fait traduire 
plusieurs de ses pièces et l’invite à nouveau 
au TQI. Anticonformiste et iconoclaste, d’une 
drôlerie qui va de la blague potache au sar-
casme audacieux, ce théâtre sud-américain 
fait souffler une tempête insolente sur la 
scène parisienne en dynamitant les digues 
du politiquement correct. Tout le monde en 
prend pour son grade : les curés obscènes et 
leurs ouailles hystériques, les paranoïaques de 

y parvient très bien avec Ore, qui commence 
comme un drame bourgeois, se transforme 
en délire de science-fiction, et se termine 
en méditation sur les affres de l’identité. Les 
trois comédiens qui campent les parents 
(Eddie Chignara, Philippe Cherdel et Louise 
Lemoine Torrès) sont particulièrement remar-
quables. La mise en scène de Ouz est moins 
originale : de son propre aveu, Calderón est 
essentiellement dramaturge. Mais les comé-
diens interprètent avec une vitalité et une 
drôlerie éblouissantes cette satire anticléri-
cale aux allures d’hystérie collective (qui n’est 
pas, comme le remarque Adel Hakim, sans 
rappeler Copi). Les personnages de Calderón 
sont des possédés : par le remords, la haine, 

Véronique Ataly est entourée de  
Ana Karina Lombardi (perruque brune)  

et de  Louise Lemoine Torrès (perruque blonde)

tout poil (adeptes de la théorie du complot ou 
des missions de sauvetage), les machos (ceux 
qui cassent du pédé et ceux qui méprisent les 
femelles), les attentistes abouliques qui lais-
sent les gueulards commander, les lâches, les 
imbéciles, les invertis indécis et les journalis-
tes sensationnalistes. Évidemment, scandale il 
y a ! Non seulement parce que Calderón met en 
scène une jeune autiste sodomisant sa poupée 
avec la croix pectorale du prêtre qui rêve de 
coucher avec son frère, mais surtout parce que 
son texte constitue un scandale au sens éty-
mologique du terme, autrement dit un achop-
pement particulièrement casse-gueule.

Le théâtre scabreux du grand Autre
Le caractère scabreux de ce théâtre tient au 
rythme qu’il impose aux comédiens. Les répli-
ques se télescopent, les scènes se succèdent 
hors continuité, en particulier dans Ore, qui 
présente des hiatus temporels et spatiaux 
que la scénographie d’Yves Collet permet 
d’aménager très habilement. La parabole 
métaphysique remplace le drame psycholo-
gique : il faut une énergie considérable et un 
art aguerri de l’incarnation pour réussir à ne 
pas laisser s’emballer la machine. Adel Hakim 

Schiller (1759-1805), Guillaume Tell appa-
raît comme un héros fondateur, libérant la 
Suisse de la tyrannie d’Hermann Gessler, 
bailli des Habsbourg. Ce dernier exige des 
villageois qu’ils saluent son chapeau planté 
en haut d’une hampe, et Guillaume Tell 
passa sans se découvrir. « Que nous apprend 
cette fable sur notre humanité, notre pouvoir 
de résistance, notre lutte pour la liberté, nos 
lâchetés et nos vertus ? » interroge la met-
teure en scène Nora Granovsky. Au-delà du 
mythe national, elle explore avec l’auteur 
et dramaturge Kevin Keiss le souffle de la 
révolte, la résistance à l’oppresseur, le degré 
de conscience politique, l’articulation entre 
action individuelle et collective. Dans une 
langue neuve, huit comédiens musiciens 
réécrivent le mythe et mettent en œuvre un 
théâtre organique à travers une puissante 
dynamique chorale.� A. Santi

Comédie de Picardie, 62 rue des Jacobins, 

80000 Amiens. Du 2 au 8 octobre. 

Tél. 03 22 22 20 20.

Théâtre 95 / de Molière /  
mes Christophe Thiry

Les Fourberies 
de Scapin
Dans un décor maritime autorisant toutes 
sortes de turbulences, Christophe Thiry fait 
résonner la célèbre fable moliéresque avec 
éclat, fougue et émotion.
Deux pères avaricieux font face à deux fils 
amoureux ardents des élues de leur cœur : 
larmes et joies sont au programme, et la 
morale autoritaire en prend pour son grade. 
Le traditionnel conflit entre les fils et les 
pères, à cause de ces unions non autorisées, 
donne lieu à une comédie délirante, pleine de 
folie et fantaisie. Habile ouvrier de ressorts 
et d’intrigues, Scapin le valet tire les ficel-
les et règne en maître. Comme le souligne le 
metteur en scène Christophe Thiry, l’argent, 
l’amour et les plaisirs mènent la danse, mais 
ce qui est drôle, c’est le deuxième degré, « la 

Lehman, et en filigrane, deux siècles de 
capitalisme à la sauce américaine, dans ces 
temps révolus du développement industriel 
et financier à tout va. Six comédiens pren-
nent en charge ce récit concocté par Ste-
fano Massini, jeune auteur italien, qui à la 
manière d’un Paravidino les tient à la fron-
tière de la narration et du jeu, entre person-
nages et conteurs, entre hier et aujourd’hui, 
dans une scénographie aux teintes grisâtres 
qui contribue à instaurer cette atmosphère 
de rêve/cauchemar éveillé. Entrées et sor-

la passion amoureuse, celle de la viande ou 
celle des éphèbes… Ils sont habités : par les 
extraterrestres, l’âme du voisin, Dieu ou toute 
autre variation de la figure du grand Autre. Et 
au miroir de cette aliénation, il n’est pas tota-
lement exclu que chacun se reconnaisse…

Catherine Robert

Studio Casanova, 69 av. Danielle-Casanova, 

94200 Ivry-sur-Seine. Ore, du 30 septembre  

au 18 octobre, Ouz du 29 septembre au  

19 octobre, et création française de  

Mi Munequita, mes Adel Hakim, du 29  

septembre au 15 octobre. Tél. 01 43 90 11 11. 

Réagissez sur www.journal-laterrasse.fr   
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ties tout en douceur, glissements temporels 
et transitions narratives bien huilées, tout 
coule de source dans cette histoire, tout 
semble se faire naturellement, loin des 
combats et calculs des thrillers financiers. 
L’essor d’une famille travailleuse que por-
tent les hasards, les rencontres, qui saisit 
les opportunités, bien plus qu’un univers 
impitoyable à la Dallas, où se combineraient 
trahisons et cupidité. A suivre ce long fleuve 
tranquille s’installe toutefois une forme de 
monotonie qui étire le temps, et surtout, 
le sentiment qu’on survole, qu’on se tient 
à l’extérieur, qu’on évite les coulisses plus 
nauséabondes de la réalité. La volonté, ici, 
n’est pas de dénoncer, mais de montrer 
combien le destin du monde s’est suspendu 
à l’histoire d’une famille normale, avec ses 
faiblesses, ses rituels, et toute son huma-
nité. Ainsi la finance redevient-elle plus 
humaine, le capitalisme moins compliqué, 
et notre destin peut-être pas si impossible 
à contrôler.

Éric Demey

  

Comédie de Saint-Etienne, centre dramatique 

national, 7 av. Émile-Loubet, 42048 Saint-Étienne  

Tél. 04 77 25 14 14. Du 7 au 9 octobre à 19h.  

Puis tournée. Durée : 3h30 avec entracte.

Réagissez sur www.journal-laterrasse.fr   

Christophe Thiry met en scène Les Fourberies de 
Scapin.
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Danse 
Hamid Ben Mahi Amala Dianor  Herman Diephuis  
Thomas Lebrun  Heddy Maalem  Bernardo Montet  
Anne Nguyen  Michèle Noiret  Mickaël Phelippeau  

Pierre Rigal, Hassan Razak et Pierre Cartonnet 
Alessandro Sciarroni  Ambra Senatore  Hervé Sika

Théâtre 
Laurent Bazin  Jean Bellorini  Paola Berselli et 

Stefano Pasquini Georges Lavaudant
Fabrice Melquiot Igor Mendjisky - Les Sans Cou 

François Morel Joël Pommerat 

Cirque 
Baro d’Evel Cirk Cie  La Meute  Sisters

Concerts 
Joseph d’Anvers  Miossec  Tiken Jah Fakoly

Orchestre Symphonique Divertimento

Théâtre Louis Aragon

Théâtre Louis Aragon 
Scène conventionnée danse 
24, boulevard de l’Hôtel-de-Ville 
93 290 Tremblay-en-France 
01 49 63 70 58

theatre.aragon@tremblayenfrance.fr 
www.theatrelouisaragon.fr 
www.facebook.com/theatre.louisaragon

Le Théâtre Louis Aragon est soutenu par la Ville de Tremblay-en-France, la Communauté d’agglomération Terres de France, le 
Département de la Seine-Saint-Denis, le Conseil régional d’Île-de-France et le Ministère de la Culture – Direction régionale 
des affaires culturelles d’Île-de-France. Avec le soutien à la diffusion d’Arcadi – Île-de-France et le soutien de l’ONDA. P
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Ouverture de saison 
samedi 20 septembre à 16h

3 villes 

5 chorégraphes

 

 

 

 

 Un parcours artistique 
au coeur de 3 villes
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dans les stades de football que se tiennent 
les journées de lutte, au grand désespoir des 
footeux chassés de leur cadre naturel à cha-
que fois qu’une grosse affiche est montée », 
dit le chorégraphe burkinabè. Mêlant cet art 
de la force et de la puissance à celui de la 
danse, Salia Salou en utilise les modes et 
les codes, les rites et la tension. « Il montre 
le jeu, le regard, l’intimidation, la parade. Il en 
restitue la part d’ombre et de lumière, lors-
que la force se fait plurielle et que les esprits 
et les sortilèges se joignent à la fête », avec 
la complicité du chanteur et compositeur 
camerounais Emmanuel Djob, qui accom-
pagne le spectacle en direct.� C. Robert

Le TARMAC, la scène internationale 

francophone, 159 av. Gambetta, 75020 Paris. 

Du 14 au 18 octobre 2014. Mardi, mercredi 

et vendredi à 20h ; jeudi à 14h30 ; samedi à 16h. 

Tél. 01 43 64 80 80.

merveilleux, grinçants, cruels, facétieux… 
–, cette pièce voudrait être une invitation à 
la danse, pour tous. On y retrouve l’une des 
marques de fabrique du travail de Mon-
talvo – le recours à la vidéo, voire aux tech-
nologies de pointe – et l’un des éléments 
centraux de son imaginaire, à savoir les 
animaux, ce « monde immense de rêves et 
de douleurs muettes » selon Michelet. Des 
animaux qui nous convient aussi à penser 
hors de nos cadres, comme le rappelle Max 
Ernst, dont José Montalvo aime à rappeler 
l’expression : « Quelques animaux, dont un 
illettré ». Une incitation à remettre en jeu la 
logique et les habitudes, dans le plaisir d’un 
mouvement partagé.� M. Chavanieux

Théâtre National de Chaillot, 1 place du 

Trocadéro 75116 Paris. Du 9 octobre au 

7 novembre (horaires variés). Tél. 01 53 65 30 00.

Le TARMAC 
conception et chor. Salia Sanou

Clameur  
des arènes
Le chorégraphe Salia Sanou réunit dans 
l’espace de l’arène trois danseurs, cinq lut-
teurs, quatre musiciens et chanteurs, pour 
une métaphore de la lutte quotidienne pour 
la survie.
Pionnier de la danse contemporaine en 
Afrique, Salia Sanou s’empare de la lutte 
sénégalaise, dite « lutte avec frappe », sport 
éminemment populaire. « Au Sénégal, c’est 

Théâtre Jean-Vilar / chor. Israel Galván

La Edad  
de Oro
Le Théâtre Jean-Vilar présente La Edad de 
Oro, grand succès d’Israel Galván. Une plon-
gée dans l’histoire du flamenco.

L’âge d’or d’Israel Galván.

« C’est le plus vieux des jeunes danseurs », 
disait de lui le chanteur Enrique Morente. 
Une formule paradoxale qui définit bien la 
place singulière d’Israel Galván, enfant de 
la balle (il est le fils de danseurs sévillans) 
qui n’en finit pas d’étonner par sa capacité 
à lier la tradition et l’innovation. La Edad de 
Oro fait référence à la période du flamenco 
que les historiens définissent comme l’« âge 
d’or » : de la fin du xixe siècle aux années 
1930, le chant et la danse atteignent une 

Cette édition fête également le dixième anniver-
saire du fameux défilé. Inauguré par Guy Darmet 
en référence aux festivités de Rio conduites par 
les écoles de Samba, il est devenu aujourd’hui 
l’événement incontournable de chaque Bien-
nale. Cette année, retour à l’ambiance brési-

siques, tout en jouant sur les rapports de pou-
voir et de domination qu’elle peut faire surgir 
de ses lectures toujours décalées. Autre grand 
trait de l’Histoire de la danse présent dans cette 
Biennale : le programme porté par le Ballet de 
Lorraine qui, en deux temps trois mouvements, 
traverse le ballet Relâche (Ballets Suédois, 
1924), une pièce de 1975 de Merce Cunningham 
(Sounddance), et la proposition de Noé Soulier, 
qui continue de déconstruire les attendus du 
langage et des codes classiques.

Invité d’honneur : le cirque
Côté créations, Maguy Marin revient en habituée 
des lieux, et livre sa nouvelle pièce qui travaille 
la question du rythme. Yuval Pick, également, 
dans sa collaboration avec la compositrice amé-
ricaine Ashley Fure. Kader Attou, en complice, 
20 ans après sa première venue, donne Opus 
14, pour seize interprètes. Nacera Belaza offre 
La Traversée pour quatre danseurs, tandis que 
l’italienne Ambra Senatore creuse le sillon d’une 
danse fine et pétillante. Cette année, Dominique 
Hervieu a donné au cirque une place particu-
lière, en invitant les créateurs les plus singuliers 
du moment : Yoann Bourgeois, la compagnie XY, 
Claudio Stellato, Alessandro Sciarroni, mais 
également James Thierrée.

Nathalie Yokel

Biennale de la Danse de Lyon, du 10 au  

30 septembre 2014. Tél. 04 27 46 65 65.

Rejoignez-nous sur Facebook   

lienne avec les 500 musiciens de Sambasax 
en ouverture et clôture du défilé. Dada Masilo, 
à l’instar du Récital à 40 de Mourad Merzouki, 
se lance avec les amateurs dans un Swan Lake 
à 40. La chorégraphe sud-africaine est égale-
ment l’invitée du festival pour sa toute nouvelle 
pièce, Carmen. Elle poursuit ainsi son travail 
de réinterprétation des grandes figures clas-

gros plan

Région / Lyon
Biennale

La Biennale  
de la Danse de Lyon
Cette nouvelle édition traduit plus avant le projet de Dominique Hervieu 
pour la Biennale de la Danse de Lyon. Avec un maître-mot : la diversité, 
qui s’exprime à travers une programmation en forme de promenade dans 
l’Histoire de la danse et dans ses formes d’expression.

Dada Masilo, invitée de la Biennale pour sa Carmen et 
pour le Défilé.
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Tél. 01 46 61 36 67

DANSE  Du 6 au 9 novembre
Première en Île-de-F

Une création Biennale de la danse 
de Lyon 2014
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pureté et une créativité saluées de toutes 
parts. Entouré du chanteur David Lagos et 
du guitariste Alfredo Lagos, Israel Galván 
nous fait revivre cette période – non par 
l’évocation terme à terme d’une époque 
révolue, mais par la mise en lumière d’une 
nouveauté qui s’ancre dans toute l’exigence 
d’un style.� M. Chavanieux

Théâtre Jean-Vilar, 1 place Jean-Vilar, 

94400 Vitry-sur-Seine. Samedi 11 octobre à 21h. 

Tél. 01 55 53 10 60.

Théâtre National de Chaillot 
chor. José Montalvo

Asa Nisi Masa
José Montalvo met à l’honneur le monde plein 
de mystères des animaux, dans une création 
pour le jeune public.

José Montalvo : partager la joie de la danse.

Asa Nisi Masa : avec ce beau titre emprunté 
à un film de Fellini, José Montalvo nous 
invite à rêver sa prochaine création. Pen-
sée comme la succession de « vingt contes 
chorégraphiques miniature » – tour à tour 

Cela fait  dix  ans que Georges Appaix 
n’était pas revenu au Théâtre de la Ville. 
Avec cette pièce, il ne sort pas des sen-
tiers battus de son écriture, toujours prise 

mettent en rythme, en voix, en mots et en 
chœur les mêmes notions. Cette danse sim-
ple, débarrassée de toute fioriture, et pour-
tant incroyablement jubilatoire, accueille 

gros plan

Théâtre des Abbesses
Chor. Georges Appaix

Univers Light Oblique
La nouvelle création de Georges Appaix alimente le parcours Enfance et 
Jeunesse du Théâtre de la Ville.
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Georges Appaix joue avec les lettres et les mots.

au jeu des mots, sons, ou onomatopées, 
dans l’élan d’une danse faite de marches, 
de courses, de sauts libres et fluides. Au 
contraire, il met tout en œuvre pour creu-
ser plus encore la notion d’écriture, mais 
cette fois-ci prise au pied de la lettre. Il 
s’agit ici d’en remonter les sources, d’en 
traverser l’histoire, que ce soit celle des 
écritures anciennes ou latines et contem-
poraines. De simples objets ou des vidéo 
projections deviennent le support d’une 
multitude de calligraphies.

Des lettres et des mots
A côté de cet alphabet, distillé dans la fan-
taisie, six danseurs, dont Georges Appaix, 

donc les textes écrits par les danseurs, mais 
aussi des textes de Deleuze, Duras, de Heinz 
Wisman ou Ghérasim Luca. La bande son 
– savant mélange d’extraits de Léo Férré, 
Beethoven, Souchon, Gainsbourg, Boris 
Vian… – invite des maîtres des mots ou de 
la composition à se frayer un chemin dans 
cet Univers Light Oblique.

Nathalie Yokel

Théâtre des Abbesses, 31 rue des Abbesses, 

75018 Paris. Du 7 au 11 octobre à 20h30,  

le 7 et le 10 à 15h14 et 20h30, les 8 et 11  

à 15h et 20h30, le 9 à 10h et 14h30.  

Tél. 01 42 74 22 77.

Rejoignez-nous sur Facebook   

La lutte avec frappe revisitée par Salia Sanou.

danse
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complicité avec le chorégraphe, et qui reprend 
différents motifs de travail traversés au cours de 
ces années en commun. Que ce soit dans le titre, 
dans les inspirations ou les influences, Jone San 
Martin produit avec ce projet un joli hommage au 
chorégraphe. C’est finalement bien un portrait, 
mais le portrait d’une œuvre à travers le corps 
et l’esprit d’une magnifique interprète.� N. Yokel

Théâtre des Abbesses, 31 rue des Abbesses, 

75018 Paris. Du 5 au 7 septembre à 20h30, 

le dimanche à 15h. Tél. 01 42 74 22 77.

Le Centquatre, 5 rue Curial, 75019 Paris. 

Du 2 au 8 octobre à 20h30, le dimanche à 17h. 

Tél. 01 53 35 50 00.

Théâtre Louis-Aragon

3D Danse 
Dehors Dedans
Le Théâtre Louis-Aragon nous invite à goûter, 
dans le même mouvement, la danse et les espa-
ces « entre-deux » où l’urbain côtoie la nature.

Herbe Folle d’Hervé Sika.

Guetter les danseurs de la compagnie Herman 
Diephuis dans l’ancien champ de tir du Parc de 
la Poudrerie (Sevran), où Alfred Nobel testait 
sa poudre à la nitroglycérine. Découvrir Ber-
nardo Montet, les comédiens handicapés de la 

Théâtre National de Chaillot 
Chor. Josette Baïz

Roméo  
et Juliette
Josette Baïz a trouvé le livret idéal, donnant 
au Groupe Grenade une pièce cousue sur 
mesure pour la fougue adolescente de tous 
ses danseurs.
En choisissant la pièce de Shakespeare, la cho-
régraphe Josette Baïz savait que les adolescents 
qui forment le Groupe Grenade pourraient s’y 
glisser comme dans une seconde peau. Créé 
en 1992 après une résidence de la chorégraphe 
dans les quartiers nord de Marseille, le groupe 
compte aujourd’hui une cinquantaine de jeunes 
danseurs de 7 à 18 ans qui peuvent se glisser 
dans des grandes œuvres ou de grands per-
sonnages comme Le Sacre, Oliver Twist, Ulysse 
ou Barbe-Bleue. Aujourd’hui, il sont vingt-deux 
à déferler sur Chaillot, n’attendant plus pour 
faire éclater au grand jour les idéaux de l’amour 
impossible. Plus que jamais, les conflits d’adul-
tes résonneront d’autant plus fort qu’ils pren-
dront en otage une jeunesse bien vivante sur 
le plateau, tout à sa fougue, sa rébellion, et son 
inconscience.� N. Yokel

Théâtre National de Chaillot, 1 place du 

Trocadéro, 75016 Paris. Du 9 au11 octobre 2014, 

le 9 à 14h30, le 10 à 20h30, et le 11 à 17h. 

Tél. 01 53 65 30 00.

Théâtre des Abbesses / Le Centquatre 
Chor. Jose San Martin et William Forsythe

Légitímo / Rezo
Jone San Martin est un des piliers de la 
compagnie de William Forsythe, depuis les 
années 90 et le ballet de Francfort. Ce travail 
en est fortement imprégné.
La présence de Jone San Martin s’inscrit dans le 
portrait réalisé par le Festival d’Automne autour 
de la figure et de l’œuvre de William Forsythe. 
Sa proposition Légitímo / Rezo est un trajet en 
deux parties, qui débute par une forme de confé-
rence donnée par la danseuse. Elle y partage la 
notion de notation chorégraphique selon William 
Forsythe. S’ensuit un solo préparé en grande 

compagnie Catalyse et la guitare de Rodolphe 
Burger en plein parc d’équitation du Château 
Bleu (Tremblay). Savourer les dialogues dan-
se-musique inventés par Amala Dianor (Vieux 
Pays, Tremblay) et par Hervé Sika (au Théâtre 
Louis-Aragon)… Cette intense journée, qui 
célèbre une danse généreuse et capable de 
se faufiler dans les interstices des espaces 
urbains, se clôturera en beauté par un bal de 
« looping pop », la nouvelle danse à deux créée 
par la chorégraphe hip-hop Anne Nguyen : 
après une petite mise en jambes, elle nous 
entraîne tous dans cette danse du partage et 
du mélange des genres.� M. Chavanieux

Théâtre Louis Aragon, 24 bd. de l’Hôtel-de-Ville, 

93290 Tremblay-en-France. Samedi 20 

septembre à 16h, départ du théâtre. 

Tél. 01 49 63 70 58.

Région / Biarritz 
Festival

Le Temps 
d’aimer la danse
Quarante-six danseurs pour ouvrir le festival : 
plus que jamais, Thierry Malandain fait défer-
ler la danse sur la ville de Biarritz.
Chaque année, le festival renouvelle sa pro-
grammation sous le signe de l’éclectisme, 
mais avec toujours une attention portée 
aux écritures du mouvement, d’où quelles 
viennent. Le Ballet Royal de Flandre, qui fait 

une ouverture tonitruante avec Le Retour 
d’Ulysse, côtoie la Compagnie Nationale de 
Danse Contemporaine de Norvège (Not here / 
nor ever), l’espagnole Mercedes Ruiz (Baile de 
Palabra), l’italienne Ambra Senatore (Passo), 
ou la compagnie Basque Dantzaz. Le concours 
(Re)connaissance y fait également une étape 
avec les trois lauréats Maxence Rey, Tabea 
Martin, et Anu Sistonen. Fort d’une grande 
richesse de propositions, c’est aussi un fes-
tival qui développe une relation de proximité 
avec son public. La fameuse Gigabarre en est 
un exemple, mais il y a aussi les répétitions 
publiques, les ateliers, les projections de 
films, pour tous nous rassembler autour de 
la danse.� N. Yokel

Festival Le Temps d’aimer la Danse à Biarritz, 

du 12 au 21 septembre 2014. Tél. 05 59 22 20 21.

Créé en 1990 pour le Ballet de Francfort, 
Limb’s theorem est un manifeste de l’art de 
William Forsythe : revisitant le vocabulaire 
classique, il lui applique quelques « théorè-
mes » mathématiques et révèle l’incroyable 
potentiel des pirouettes, de la technique des 
pointes, et autres arabesques. Une pièce 
d’une intelligence vertigineuse, qui réclame 
de la part des danseurs un engagement à 
couper le souffle. Elle sera interprétée par le 
Ballet de l’Opéra de Lyon. Grâce au « Portrait 
William Forsythe » que le Festival d’Automne 

consacre au grand chorégraphe, on pourra 
également tirer les fils qui vont de cette pièce 
marquante à la dernière création de l’artiste, 
dans laquelle il cite un extrait de Limb’s theo-
rem : Study #3 sera interprétée, au Théâtre 
National de Chaillot, par la compagnie For-
sythe (du 5 au 12 décembre).

Danser le « degré zéro »
Une autre pièce questionne quant à elle le 
« degré zéro » de la chorégraphie, de façon 
tout aussi remarquable : Jérôme Bel, la pièce 

gros plan

Théâtre du Châtelet / Maison des Arts de Créteil / Théâtre de la Commune
Auditorium du Musée du Louvre / La Ménagerie de Verre
Festival d’Automne / chor. William Forsythe, Jérôme Bel

Limb’s theorem  
et Jérôme Bel
Les premières semaines du Festival d’Automne sont marquées par la reprise 
de deux œuvres magistrales, signées William Forsythe et Jérôme Bel.
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Claire Haenni et Frédéric Seguette dans  
Jérôme Bel de Jérôme Bel

phare de Jérôme Bel, sera reprise par l’équipe 
d’origine. En 1995, pour sa deuxième création 
seulement, le jeune chorégraphe faisait l’évé-
nement avec cette pièce de dénuement. En 
mettant à nu le plateau et les interprètes, il 
jetait une lumière crue sur ce qui constitue un 
corps, renvoyant chacun de nous à l’opacité 
de ses représentations de lui-même et des 
autres. La pièce, après cinq ans d’interrup-
tion, a récemment été remontée à Bruxelles : 
« C’est d’une sécheresse qui m’a moi-même 
choqué », remarqua alors Jérôme Bel. « Il y a 
une rigueur, une distance qui m’a glacé d’un 
côté et revigoré de l’autre. » Dans le cas de 
William Forsythe comme dans celui de Jérôme 
Bel, on ne peut que saluer l’opportunité – trop 
rare – qui nous est ici offerte de redécouvrir et 
requestionner des œuvres phares de la danse 
de la fin du xxe siècle.

Marie Chavanieux

« On ne sait pas ce qui provoque l’évocation 
d’une image, ni ce qui la transforme. Parfois 
ce sont des jeux de reflets et d’autres fois on 
ne sait pas. C’est lié à une sensibilité de l’œil 
qui emmagasine et trie, qui transmet au corps, 
à l’esprit. Et après, ça travaille… », constate 
Josef Nadj. Si la construction des images 
reste effectivement un mystère, le moins que 
l’on puisse dire est que le chorégraphe est 
passé maître dans l’art de manier ce mystère. 

gros plan

Le CENTQUATRE / Festival Temps d’Images
chor. Josef Nadj

Paysage inconnu
Dans le cadre du festival Temps d’Images, Josef Nadj présente sa création 
2014, quatuor pour deux danseurs et deux musiciens.
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Josef Nadj et Ivan Fatjo. Il propose, dans chacune des nombreuses 
pièces qu’il a créées depuis les années 1980, 
des images en mouvement aussi puissantes 
qu’ambiguës, que chaque spectateur est libre 
de réinventer à sa façon. Le nouveau volet de 
cette vie créative, Paysage inconnu, unit la 
danse et la musique : Josef Nadj partage le 
plateau avec le danseur Ivan Fatjo, les musi-
ciens Akosh Szelevényi et Gildas Etevenard.

Épouser l’histoire d’un territoire
Dans Paysage inconnu, Josef Nadj poursuit son 
obsession : à nouveau il sera question de Kani-
zsa, sa ville natale, en ex-Yougoslavie. C’est 
l’occasion cette fois d’inventer un spectacle-
confidence, qui nous introduit à l’histoire d’un 
danseur et à ses rencontres. Les images qui 
surgissent de l’évocation de cette plaine étale, 
dans laquelle surgissent des visages qui pour-
raient être des masques, des personnages qui 
pourraient être des créatures animales, sont 
à la fois étranges et familières – tant l’histoire 
de ce pays blessé par l’éclatement, portant 
les stigmates d’une histoire mouvementée, 
fait aujourd’hui partie de notre imaginaire à 
tous. Un paysage pas si « inconnu », donc, qui 
fait écho également à l’Autoportrait au paysage 
que Josef Nadj a réalisé en 2005 pour Arte, et 
qui sera projeté au CENTQUATRE samedi 20 
septembre : un dévoilement des coulisses de 
la création, tramé avec les images des plaines 
de la Voïvodine.

Marie Chavanieux

Le CENTQUATRE, 5 rue Curial, 75019 Paris.  

Du mercredi 17 au samedi 20, du mardi 23  

au jeudi 25 à 20h30, dimanche 21 à 16h.  

Tél. 01 53 35 50 00.

Projection de Josef Nadj, dernier paysage :  
samedi 20 septembre à 18h30.

Rejoignez-nous sur Facebook   

Jone San Martin en digne héritière décalée de 
Forsythe.

Le Ballet Royal de Flandre est à Biarritz.

Dans le cadre du Festival d’Automne à Paris.

Limb’s theorem. Théâtre du Châtelet,  

1 place du Châtelet, 75001 Paris.  

Du 4 au 6 septembre à 20h (samedi à 15h).  

Tél. 01 40 28 28 40.  

Maison des Arts, place Salvador-Allende,  

94000 Créteil. Du 4 au 6 décembre à 20h30.  

Tél. 01 45 13 19 19

Jérôme Bel. Théâtre de la Commune - CDN,  

2 rue Édouard-Poisson, 93300 Aubervilliers.  

Du 24 au 27 septembre (mercredi 19h30,  

jeudi et vendredi 20h30, samedi 18h).  

Tél. 01 48 33 16 16

Auditorium du Musée du Louvre, le 24 octobre  

à 21h. Tél. 01 40 20 55 00. Entrée libre sur réser-

vation à partir de septembre sur www.louvre.fr

La Ménagerie de Verre, 12-14 rue Léchevin,  

75011 Paris. Du 18 au 22 novembre à 20h30.  

Tél. 01 43 38 33 44.

Rejoignez-nous sur Facebook   
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PRÉFET
DE LA RÉGION

D’ILE-DE-FRANCE

RÉPUBLIQUE FRANÇAISE

SAISON
2014-2015

CONCERTS, SPECTACLES, 
FILMS, RENCONTRES

« Il y a le feu à la banquise »

www.nanterre.fr

DANSE 
Kader Attou / Jérôme Bel / Mickaël Phelippeau 
/ Philippe Almeida / Paradox-Sal / François 
Chaignaud & Cecilia Bengolea / Christian Rizzo 
Aakash Odedra / Gregory Maqoma

MUSIQUES ACTUELLES
The Tiger Lillies / Gage / Cats on Trees 
/ Sandra Nkaké & Jî Dru / Krys / Kery James 
/ Cabaret Contemporain / Rodolphe Burger

MUSIQUE CLASSIQUE 
ET MUSIQUE D’AUJOURD’HUI 
TM+ / Les Siècles / Vanessa Wagner & Murcof 
/ Louise Moaty / Orchestre national d’Ile-de-France 
et Jeff Mills / Samuel Sighicelli

MUSIQUES DU MONDE
Aït Menguellet / Erwan Keravec & Beñat Achiary 
/ Samuraï / Annie Ebrel & Pierre Guillois

Accès RER A - Nanterre-Ville Sortie n°3, 
rue Maurice-Thorez (7’ à pied)

Maison de la musique de Nanterre 
Scène conventionnée
8, rue des Anciennes-Mairies 92000 Nanterre

Recevez la brochure de saison sur simple demande au 39 92 ou sur billetterie@
mairie-nanterre.fr et rejoignez-nous sur les pages facebook de la Maison de la 
musique, de la Maison Daniel-Féry et de la ville de Nanterre. www.nanterre.fr
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Les Parapluies
de Cherbourg

Les Parapluies de Cherbourg, un fi lm de Jacques Demy
Palme d’Or du Festival de Cannes en 1964

Jacques Demy Michel Legrand

Livret

Jacques Demy

Musique

Michel Legrand

Création mondiale
de la version symphonique
mise en espace

11 – 14 septembre
2014

01 40 28 28 40
chatelet-theatre.com

Direction musicale

Michel Legrand

Décors

Jean-Jacques 
Sempé 
Vincent Vittoz

Marie Oppert
Vincent Niclo
Natalie Dessay
Laurent Naouri

Orchestre National
d’Île-de-France

Péniche Anako  
Festival

Journées 
Romantiques
Dixième édition du festival de musique de 
chambre installé sur la Péniche Anako, amar-
rée sur le canal de la Villette.
En cette rentrée parisienne, il sera agréable 
de flâner sur les bords du canal de la Villette 
pour découvrir les concerts de ce festival qui 
fête son dixième anniversaire. Le pianiste 
David Selig, ancien élève d’Aldo Ciccolini 
et grand chambriste (et accompagnateur), 
assure la direction artistique de la manifes-
tation. L’immense pianiste japonaise Akiko 
Ebi, ancienne protégée d’Arthur Rubinstein 
en personne, ouvre le festival dans Bach, 

Versailles 
Festival

Festival  
Plastique  
Danse Flore
Pratiquer un lieu : c’est ce que nous propose 
le festival Plastique Danse Flore, qui déplace 
les habitudes de consommation du spectacle 
pour mieux chorégraphier les présences, que 
ce soit celles des artistes ou des specta-
teurs.

Yaïr Barelli au cours de ses apparitions, l’année  
dernière à Plastique Danse Flore.

2014 marque la constitution d’un réseau par-
ticulier, qui fédère les structures liées dans 
la démarche de la création in situ : Plastique 
Danse Flore en Ile-de-France, Entre Cour et 
Jardin en Bourgogne, Festival des Fabriques 
en Picardie, Extension Sauvage et à Domicile 
en Bretagne, et Format en Rhône-Alpes. Ici, 
au Potager du Roi à Versailles, la particula-
rité du site s’accompagne d’un partenariat 
avec l’école Nationale Supérieure de Pay-
sage de Versailles. Cette année, entre autres 
invités, Cécile Proust trouve une étape pour 
son projet au long cours Femmeuses, tandis 
qu’à l’inverse, Françoise Tartinville interroge 
le masculin dans Emulsion Cobalt. En avril 
dernier, Yaïr Barelli présentait au même 
endroit Ce ConTexte, un solo. Aujourd’hui, 
il revient avec Sur l’interprétation / titre de 
l’instant, une partition chorégraphique qui 
change à chaque représentation, selon un 
protocole d’élaboration de situations théâ-
trales diverses.� N. Yokel

Plastique Danse Flore, 10 rue du Maréchal-

Joffre, 78000 Versailles. Du 19 au 21 septembre 

2014. www.plastiqurdanseflore.com

Maison des Arts de Créteil / La Briqueterie 
Les Plateaux

Les Plateaux 
entre Créteil  
et Vitry
La Maison des Arts et la Briqueterie s’unis-
sent pour nous offrir des découvertes artisti-
ques inédites, comme sur un plateau.

L’Ancien Testament revisité aux Plateaux.

Les Plateaux sont un temps fort de début 
de saison qui veille toujours à nous appor-

ter son lot de surprises. Le principe reste le 
même : pendant deux jours, les profession-
nels sont invités à traverser les différents 
espaces des lieux et à rencontrer diverses 
propositions artistiques. The Old Testament, 
du groupe autrichien The Loose Collective, 
est une performance de haute volée à la 
fois musicale et chorégraphique, comme 
une réinterprétation de l’Ancien Testament 
nourrie de multiples influences. Jordi Gali 
présente T, une pièce peu vue et pourtant 
aux fondements de sa démarche. Emmanuel 
Eggermont, Jann Gallois, Nicolas Hubert, ou 
Camille Mutel sont également les invités de 
cette édition, qui s’attardera sur la perfor-
mance du hongrois Adrienn Hód montrant le 
corps nu et son mouvement dans une forme 
de répétitivité surprenante. Au total, huit 
nationalités sont représentées lors de ces 
plateaux.� N. Yokel

Maison des Arts de Créteil, place Salvador-

Allende, 94000 Créteil. Le 26 septembre 2014 

de 14h jusqu’au soir. Journée pour les 

professionnels, soirée ouverte ou public.

 La Briqueterie, 17 rue Robert-Degert, 

94407 Vitry-sur-Seine. Le 27 septembre de 14h 

jusqu’au soir. Tél. 01 46 81 17 61.

L’apostrophe 
chor. Raimund Hoghe

An Evening  
with Judy
Raimund Hoghe crée un solo à partir de l’ac-
trice et chanteuse Judy Garland.

Raimund Hoghe et son invité dans ce solo, Takashi 
Ueno.

Les pièces de Raimund Hoghe sont « tirées 
au cordeau » : fines, complexes, pleines 
d’humanité mais toujours implacables. 
Mettant en scène son corps malingre et 
bossu, exposant sur scène des rituels géo-
métriques et des lignes de force vertigi-
neuses, il met à nu nos propres fragilités. 
Avec An Evening with Judy, il renoue avec 
la série de solos-portraits de chanteurs. 
Après le ténor juif Joseph Schmidt, pour-
suivi par les nazis et mort en camp d’in-
ternement, puis Maria Callas, icône vivant 
au 36, Avenue Georges Mandel, c’est la 
figure de Judy Garland que le chorégra-
phe interroge. L’enfant-star, bientôt brisée 
par les drogues, sur fond de Somewhere 
over the rainbow… Derrière les lieux com-
muns de la vie de star et les films que l’on 
croit connaître, Raimund Hoghe nous fait 
toucher du doigt la complexité d’une vie, 
qu’une surexposition nous empêche para-
doxalement de voir.� M. Chavanieux

L’apostrophe-Théâtre des Arts, 

place des Arts, Cergy-Centre. 

Jeudi 9 octobre à 19h30 et vendredi 10 octobre 

à 20h30. Tél. 01 34 20 14 14. 

Dans le cadre de Viva la Vida et Escales danse 

en Val d’Oise.

Schumann et Chopin (le 12), David Selig est 
au piano auprès de la jeune soprano belgo-
suisse Chiara Skerath (qui a fait l’an passé 
ses débuts au Festival de Pâques de Salzburg 
sous la direction de Christian Thielemann) 
dans un programme de Lieder et Mélodies 
de Schubert, Schumann, Debussy et Wolf (le 
16), le violoniste Ami Flammer seul en scène 

Rejoignez-nous sur  
Facebook et soyez  
informés quotidiennement

classique / opéra

Ingo Metzmacher dirige Nono, Hartmann et Maderna 
dans le cadre du Festival d’automne.

Gros plan

FESTIVAL D’AUTOMNE
PORTRAIT

Luigi Nono : la musique 
en ses combats
Compositeur engagé, Luigi Nono (1924-1990) est l’auteur d’une des 
œuvres les plus originales et personnelles de la seconde moitié du 
xxe siècle. En six concerts, première partie d’un portrait qui se déroule 
sur deux ans, le Festival d’Automne parcourt la musique de Luigi Nono 
et la rapproche de celle de ses contemporains et de compositeurs 
d’aujourd’hui.

Interrogé sur la place du compositeur dans 
la société, Luigi Nono répondait en 1966 : 
« Je ne vois pas pourquoi la musique ne 
devrait pas pouvoir aujourd’hui participer à 

la découverte et à l’affirmation de la nouvelle 
dimension humaine, technique, fantastique 
et réelle ». Pour ce compositeur engagé – il 
adhéra au Parti communiste italien dès 1952 
–, tout acte créateur relève d’un choix qui 
regarde le monde dans lequel il vit. L’œuvre 
de Luigi Nono laisse transparaître parfois 
immédiatement cet engagement dans des 
œuvres qui dénoncent le fascisme (La Vic-
toire de Guernica sur un poème d’Éluard, Il 
Canto sospeso), un combat qu’il partage à 
cette époque avec Luigi Dallapiccola ou Hans 
Werner Henze, ou dans celles qui célèbrent 
la classe ouvrière (La fabricca illuminata). 
Mais surtout, pour Luigi Nono, une musique 
véritablement révolutionnaire, adressée 
au peuple – le compositeur préférait faire 
entendre sa musique dans les usines ou 
les cercles ouvriers que dans les salles de 
concert –, requiert de la part de son auteur 
« choix, décision et rigueur culturelle, sur le 
plan de la technique et de l’expression » : une 
musique exigeante, difficile même, mais qui 
s’efforce de décrire le monde contemporain 
pour et avec ceux qui le vivent. C’est sans 

doute la raison pour laquelle la musique de 
Nono en appelle souvent à la voix et, dans la 
dernière période de son œuvre surtout, est 
habitée par le silence, comme la lente res-
piration humaine d’un monde menacé par la 
déshumanisation.

De la révolution au silence
Un regard sur le monde et l’écoute de ses 
contemporains : voilà les deux axes que suit 
le Festival d’automne pour évoquer la figure 
de Luigi Nono. L’engagement du compositeur 
trouve son expression dans les Canti di vita 
e d’amore : trois chants où par-delà l’horreur 
(Hiroshima, la torture en Algérie), le com-
positeur proclame l’espoir que symbolise le 
pouvoir de la voix humaine. Mikko Franck les 
dirige, avec les solistes Anu Komsi et Andrew 
Staples, au côté de la Faust-Symphonie de 
Liszt, autre fresque sur le devenir de l’huma-
nité. La voix toujours, mais multiple, habite A 
Floresta é jovem e cheja de vida, une œuvre 
de 1965 où s’enchevêtrent les paroles des 
révolutions, portées par trois acteurs et par 
la bande magnétique, que l’on entendra le 14 
novembre, précédée de Ricorda cosa ti hanno 
fatto in Auschwitz (« Souviens-toi de ce qu’ils 
t’ont fait à Auschwitz »). Le 18 novembre, Ingo 
Metzmacher dirige l’Orchestre de la SWR dans 
trois œuvres majeures : Como una ola de fue-
rza y luz de Nono, composée pour Maurizio 
Pollini et Claudio Abbado, la 2e Symphonie 
de Karl-Amadeus Hartmann, qui entretint 
une correspondance soutenue avec Nono, et 
Ausstrahlung de Bruno Maderna, autre figure 
de la création musicale de la « génération de 
Darmstadt ». De cette génération, le festival 
programme des œuvres de Karlheinz Stoc-
khausen et György Kurtag, mais s’ouvre aussi 
aux générations suivantes, de Wolfgang Rihm 
et Helmut Lachenmann à Olga Neuwirth et 
Claire Iannotta.

Jean-Guillaume Lebrun

Festival d’Automne à Paris, Portrait de  
Luigi Nono. Du 3 octobre au 18 novembre.  

Tél. 01 53 45 17 17.

Rejoignez-nous sur Facebook   

Le 16, la jeune soprano belgo-suisse Chiara Skerath 
sera accompagnée par le pianiste David Selig qui 
dirige ce festival dédié à la musique romantique.
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ABONNEMENT 
CARTE BAIN
bénéficiez de –50% 

12-16 rue de Libération 
95880 Enghien-les-Bains

01 30 10 85 59 
accueilcda@cdarts.enghien95.fr 

www.cda95.fr

Saison
2014/2015
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et Mondonville (19 octobre). L’ensemble 
Pulcinella, associé au festival, propose un 
programme « Sur les pas d’Orphée », avec 
notamment la cantate Orphée de Rameau 
(13 septembre). Les Musiciens du Paradis 
montent pour leur part un programme de 
pièces pour orchestre, sous la houlette du 
claveciniste Bertrand Cuiller (5 octobre). La 
marque de fabrique du festival, ce sont égale-
ment les projets pluridisciplinaires. Sont ainsi 
programmés une soirée musique baroque et 
marionnettes, autour du Zadig de Voltaire (3 
octobre), et un ballet d’après le Petit chaperon 
rouge sur des musiques de Mondonville (12 
octobre).� A. Pecqueur

Festival Baroque de Pontoise, 

95300 Pontoise. Du 13 septembre au 19 octobre. 

Tél. 01 34 35 18 71. Places : 5 à 30 €. 

www.festivalbaroque-pontoise.fr

Festival d’Ile de France / Maison Jean 
Monnet / Hôpital de Ville-Evrard 
Voyage musical et littéraire

Concerts- 
lectures
Romain Rolland, Kerouac et Freud au pro-
gramme des ces concerts emblématiques du 
festival d’Ile de France.

La pianiste Shani Diluka et le comédien Charles 
Berling sur la route de Kerouac, le 14 septembre à la 
Maison Jean Monnet à Bazoches.

Coup d’envoi d’une série de trois concerts-
lectures dominicaux le 14 septembre dans 
un lieu emblématique de l’Histoire euro-
péenne, la propriété de Jean Monnet en Val-
lée de Chevreuse, en compagnie du comédien 
Jérôme Imard et du violoncelliste François 
Salque. Le premier interprète Au-dessus 
de la mêlée, texte manifeste et magnifique 
de Romain Rolland contre la guerre à venir, 
publié le 24 septembre 1914. En écho, le vio-
loncelle de François Salque sonde les pro-
fondeurs d’œuvres de Bach, Reger et Kodaly 
et improvise. Le même jour, la pianiste Shani 
Diluka et le comédien Charles Berling mar-
chent l’un à côté de l’autre sur la route de 
Kerouac, portés par la musique de compo-
siteurs américains, célèbres (John Adams, 
Keith Jarrett, Samuel Barber) ou méconnus 
(Amy Beach ou Percy Grainger). « Le cœur 
de ma recherche demeure celle de l’identité, 
celle de l’humain et de l’infiniment grand dans 
l’infiniment petit. C’est ainsi que ce voyage 
américain m’est apparu : une quête existen-
tielle dans une Amérique pluriculturelle où 
foisonnent diverses influences, où le déraci-
nement qui me parle tant se révèle créateur. 
Le fil conducteur de cette traversée musi-
cale est le livre Sur la route de Jack Kerouac, 
dont les textes ponctuent chaque morceau » 
confie la pianiste. Enfin, encore plus singu-
lier et inattendu, ce dialogue des pièces pour 
piano d’Arnold Schœnberg et d’extraits des 
Cinq Leçons sur la Psychanalyse de Sigmund 
Freud, dans les murs de l’Établissement 
public de santé mentale de Ville-Evrard à 
Neuilly-sur-Marne, où furent internés, entre 
autres, Camille Claudel et Antonin Artaud, et 
où des patients continuent d’être accueillis 
et de recevoir des soins. Le 21 septembre à 
11h, avec Jérôme Imard, comédien, et Florent 
Boffard, pianiste.� J. Lukas

Festival d’Ile-de-France. Le 14 septembre à 11h 

et 16h à la Maison Jean Monnet à Bazoches-
sur-Guyonne. Le 21 septembre à 11h à l’Hôpital 
de Ville-Evrard, 93 Neuilly-sur-Marne. 

Tél. 01 58 71 01 01.

joue Bach, Bartok, Paganini, Sciarrino et Ravel 
dans un programme joliment intitulé « A cha-
cun sa chaconne » (le 18). A noter aussi, le 13, 
le concert festif du dixième anniversaire du 
festival avec de nombreux invités dont David 
Guerrier (trompette, cor), le pianiste de jazz 
Olivier Hutman, François Le Roux (baryton) et 
Ingrid Perruche (soprano).� J. Lukas

Péniche « Planète Anako » face au 

61 quai de la Seine, 75019 Paris. Du 12 au 

21 septembre. Tél. 01 48 97 35 78. 

Places : 8 à 20 €.

Église Saint-Loup de Naud  
Polyphonies médiévales

LA PART  
DU DIABLE
De Cælis, ensemble vocal féminin créé en 
1998, chante des Polyphonies médiévales du 
xiie au xive siècle.
« Élément intangible de nos sociétés, le tabou 
est aujourd’hui devenu tantôt moral, tantôt 
religieux ou politique. Sa transgression s’appa-
rente parfois à un geste de défi, une expression 
critique, un acte de résistance et de création 
dont la musique s’est souvent fait l’écho », 
explique Olivier Delsalle, directeur du Festival 
d’Ile de France, qui a placé l’édition 2014 de sa 
manifestation sous le signe de l’interdit. Lau-
rence Brisset et son ensemble vocal retracent 
l’évolution de la musique vocale religieuse du 
xiie au xive siècle, et de sa polyphonie de plus 
en plus raffinée et élaborée : « les lignes de 
chant se complexifient, les rythmes se sophis-
tiquent, les intervalles osent consonances et 
dissonances, parfaites ou imparfaites. Les 
textes enfin s’entremêlent, entre latin et fran-
çais, profane et vulgaire ». Les Pères de l’Eglise 
virent d’un très mauvais œil ces évolutions et 
firent interdire ces musiques. Les polyphonies 
médiévales sont complétées par des œuvres 
de Hildegarde von Bingen et De Joye Interdict, 
création de Jonathan Bell.� J. Lukas

Église Saint-Loup de Naud, 77650 Saint-Loup 

de Naud. Samedi 13 septembre à 20h30. 

Tél. 01 58 71 01 01.

festival

Festival  
Baroque  
de Pontoise
La manifestation commémore le 250e anni-
versaire de la mort de Rameau, tout en défen-
dant les projets pluridisciplinaires.

Ophélie Gaillard et son ensemble Pulcinella sont 
étroitement associés au Festival baroque de 
Pontoise.

Les amoureux de Rameau prendront le train 
pour Pontoise. Le directeur du Festival, 
Patrick Lhotellier, a en effet choisi de mettre 
à l’honneur le compositeur des Indes galantes, 
à l’occasion des 250 ans de sa disparition. On 
ne manquera pas le récital de la très glamour 
Sabine Devieilhe, qui reprend les grands airs 
d’opéras (Castor et Pollux, Dardanus, Pla-
tée…), accompagnée par Les Ambassadeurs, 
l’ensemble du flûtiste et chef Alexis Kossenko 
(18 octobre). Ce programme a fait l’objet d’un 
enregistrement remarqué (Erato). Dans le 
registre sacré, le chœur du Capitole de Tou-
louse s’associe aux Passions de Jean-Marc 
Andrieu pour donner des motets de Rameau 

      
DIM 14 SEPT        

SHANI DILUKA
CHARLES BERLING

CONCERT-LECTURE
LA ROTONDE DES LOCOMOTIVES

LONGUEVILLE (77)

www.festival-idf.fr
01 58 71 01 01 | www.fnac.com | Fnac-Carrefour : 0892 683 622 (0,34€/mn)

Tarifs : de 6€ à 26€ (soumis à conditions, hors frais de location éventuels)

30 CONCERTS / 25 LIEUX 
6 SEPT - 12 OCT 2014

  TABOUS
MUSIQUES ET INTERDITS

SAM 6 SEPT 

OLIVIER PY
«MISS KNIFE»

BABY DEE & LITTLE ANNIE
JOEY ARIAS - THE TIGER LILLIES

LE TRIANON
PARIS (75)

SAM 13 SEPT    

ENSEMBLE DE CÆLIS
LAURENCE BRISSET

ÉGLISE ST-LOUP 
ST-LOUP-DE-NAUD 

(77)

SAM 13 SEPT

INDES SACRÉES 
ABBAYE DE MAUBUISSON
SAINT-OUEN-L’AUMÔNE 

(95)

VEN 19 SEPT

LA GRANDE CHAPELLE 
GRUPO DE PALOS DE MANDINGA, 

SANTO DOMINGO ESTE

ÉGLISE NOTRE-DAME
VINCENNES (94)

DIM 21 SEPT 

QUATUOR DEBUSSY 
CHŒUR POLYSONS  

ÉGLISE SAINT-MARTIN
CHEVREUSE (78)

26, 27, 28 SEPT

PONI HOAX
CABARET NEW
BURLESQUE

ROSSY DE PALMA, ARTHUR H
ARIELLE DOMBASLE…

CIRQUE D’HIVER
PARIS (75)

SAM 27 SEPT

DIALOGOS   
KANTADURI

ÉGLISE SAINT-MARTIN
ÉTAMPES (91)

DIM 28 SEPT
ABBAYE DE PORT-ROYAL 

DES CHAMPS (78)

SONIA WIEDER-ATHERTON
“FROM NINA SIMONE”

LUN 29 SEPT
THÉÂTRE DES BOUFFES DU NORD, 

PARIS (75)

VEN 3 OCT
SAM 4 OCT

DOMINIQUE VISSE, KAORI ITO
YOSHI OÏDA,

ENSEMBLE POLYCHRONIES
MAISON DE LA CULTURE DU JAPON

PARIS (75)

SAM 4 OCT
MAISON DE LA MUSIQUE, 

NANTERRE (92)

ALEXANDROS MARKEAS
ENSEMBLE TM+

DIM 5 OCT
LE FIGUIER BLANC 
ARGENTEUIL (95)

DIM 12 OCT

MELINGO
+

JULIETTE, 
VINICIO CAPOSSELA
ANDRÉS CALAMARO

LE TRIANON - PARIS (75)

SAM 20 SEPT

LES MUSICIENS DE  
SAINT-JULIEN  

FERME D’AVRAINVILLE 
(91)

DIM 7 SEPT
ESPACES PIQUE-NIQUE

50 ARTISTES 
DE COLOMBIE

10 CONCERTS EN PLEIN AIR
DOMAINE DE VILLARCEAUX

CHAUSSY (95)

SAM 11 OCT

FABIANA COZZA
MARCIO FARACO

ZALINDÊ 
PAVILLON BALTARD

NOGENT-SUR-MARNE (94)

DIM  5 OCT 

PARISSA
MADJID KHALADJ

IMAN VAZIRI 
THÉÂTRE MUNICIPAL
FONTAINEBLEAU (77)

JEUDI 9 OCTOBRE

ROSEMARY STANDLEY 
(MORIARTY) 

& DOM LA NENA
THÉÂTRE DU GARDE-CHASSE

LES LILAS (93)
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TM +, à la croisée des arts
TM + ne se contente pas de confronter au cours des mêmes concerts répertoire et 
création contemporaine, l’ensemble de Laurent Cuniot défend également le dialogue 
entre les formes artistiques. En septembre est créé un monodrame de Daniel 
D’Adamo,d’après La Haine de la musique de Pascal Quignard, dans une mise en scène 
de Christian Gangneron. L’ensemble propose aussi Ypokosmos, une pièce d’Alexandros 
Markeas, comme un écho à la crise grecque et européenne.

Entretien croisé e Alexandros Markeas / Joëlle Zask

Musique et politique
Dans un café de la place de la Bastille, le journal La Terrasse a réuni 
le compositeur grec Alexandros Markeas, professeur au CNSM de 
Paris, dont TM + va créer début octobre Ypokosmos, et la philosophe 
Joëlle Zask, enseignante à l’Université de Provence et auteur d’Art et 
démocratie (PUF).

une manière de prendre pied dans le réel. Ce 
n’est pas un hasard si pour un pouvoir totali-
taire, l’art est la première chose à supprimer 
ou à contrôler. Dans le rapport au monde, 
on est passé de l’idée de la contemplation, 
chère à Rousseau, à celle de la perception, 
voire à celle d’agir directement, comme avec 
le principe de désobéissance civile défendu 
par Thoreau.

La création se développe-t-elle davantage 
dans des temps politiquement difficiles ?
J. Z. : Au contraire, c’est en démocratie que 
l’art est le plus beau. Après la chute du rideau 
de fer, on pensait découvrir des trésors 
cachés, or il n’en fut rien. La création artisti-
que aux Etats-Unis fut par contre florissante. 
La révolution culturelle en Chine a éliminé la 
possibilité de l’art à la racine même.

C’était la musique des gens très pauvres, qui 
a peu à peu disparu avec l’embourgeoisement 
de la société. Dans les années 70, à la sortie 
de la dictature, plusieurs groupes ont voulu 
retrouver cette musique, qui désormais, est 
de nouveau d’actualité.
Joëlle Zask : Ce lien avec le monde social et 
politique est une condition de l’art. L’art est 

Quel est l’impact du contexte politique sur le 
processus artistique ?
Alexandros Markeas : Je me vois comme 
une sorte de compositeur citoyen. Ma vie de 
musicien n’est pas seulement nourrie par mon 
travail de recherche musicale mais aussi par 
tout ce qui nous entoure. Je m’intéresse au 
son de la crise. J’étais récemment dans le 
métro d’Athènes, assis à côté de deux femmes 
qui venaient de manifester. Ce qui m’intéres-
sait, c’était leur voix cassée, éraillée à force 
de crier des slogans. J’en ai fait une pièce, 
Citoyenne insolente. Mon nouveau projet 
pour TM +, Ypokosmos, porte sur le rebetiko, 
la musique des bas-fonds des cités grecques. 
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TM +, Maison de la musique
8 rue des Anciennes-Mairies, 
92000 Nanterre.
Tél. 01 41 37 76
et www.tmplus.org 

L’Ensemble TM +.

“Je m’intéresse > 
au son de la crise.”
Alexandros Markeas

“L’art est une manière 
de prendre pied  
dans le réel.”
Joëlle Zask

A. M. : En Grèce, depuis la crise, il se passe 
plus de choses qu’avant. Il y a un vrai senti-
ment d’urgence chez les artistes. Il faudrait 
presque faire un théâtre du temps réel. Dans 
mon immeuble, je vois maintenant des dra-
peaux du parti néo-nazi Aube dorée pendus 
aux fenêtres.

L’artiste doit-il s’engager politiquement ?
A.M. : En tant qu’homme, j’ai envie de dire 
ce que je pense, envie de le crier même. Une 
autre manière de m’engager est de travailler 
avec les amateurs. Je suis sensible à leur plai-
sir d’être ensemble, à la sincérité de leur jeu. 
J’ai même demandé à des choristes amateurs 
de participer à l’écriture d’une pièce. C’était à 
la fois ma musique et la leur.
J.Z. : Après avoir été quelque peu sceptique, je 
crois aujourd’hui beaucoup à la vitalité parti-

cipative, menant à des créations de micro-ré-
publiques, pour reprendre un principe exprimé 
par Jefferson.

Et la politique, est-ce un art ?
J.Z. : On retrouve cette idée de politique 
comme art chez Machiavel. Je me sens plus 
proche de Platon, pour qui la politique est une 
science. Car si elle est un art, elle est jouée 
par un individu dépositaire d’un certain génie 
et qui va la jouer solo. Hitler était le sculpteur 
du peuple. Il considérait que sa politique allait 
donner forme à la masse.
A.M. : Le jeu politique s’est individualisé pour 
oublier le bien commun. D’où aujourd’hui, 
notamment en Grèce, la méfiance de la popu-
lation envers l’autorité.

Propos recueillis par Antoine Pecqueur

Ypokosmos de Markeas, le 4 octobre à 20h30 à la 

Maison de la Musique de Nanterre (dans le cadre 

du Festival d’Ile-de-France).

Les mots et les notes
Violiste et organiste de formation, Pascal Quignard entretient une relation 
nourrie à la musique.

Si l’on se plonge dans la biographie de Pascal 
Quignard, on y découvre que l’écrivain a étu-
dié l’orgue et la viole de gambe – deux instru-
ments qui lui ouvrent les portes de la musique 
baroque, qu’il affectionne. Aujourd’hui, dans 
sa maison de Sens, il possède encore deux 
pianos droits. D’un point de vue esthétique, la 
musique irrigue en profondeur toute l’œuvre 
de Pascal Quignard, telle la basse obstinée 
d’une chaconne. Dans le cultissime Tous les 
matins du monde, publié en 1991, l’écrivain 
nous plonge dans la relation conflictuelle 

entre le violiste Monsieur de Sainte-Colombe 
et son disciple Marin Marais. Un livre adapté 
au cinéma par Alain Corneau, offrant à Gérard 
Depardieu et Jean-Pierre Marielle un duo 
d’anthologie. 

Rythmique de l’écriture
En 1996, Quignard livre un traité philosophi-
que, La Haine de la musique. Il y est question 
du lien entre les pouvoirs totalitaires et la 
musique, prolongeant ainsi, de manière per-
sonnelle, la réflexion entreprise par Adorno. 

Entretien e Daniel D’Adamo et Christian Gangneron

Un spectacle total
Daniel D’Adamo s’est emparé de La Haine de la musique de Pascal 
Quignard, pour bâtir un monodrame pour un comédien et dix 
instrumentistes, créé dans le cadre de Musica. Rencontre avec le 
compositeur et son metteur en scène Christian Gangneron.

Pourquoi avoir fait le choix de ce texte de 
Pascal Quignard ?
Daniel D’Adamo : J’ai immédiatement été accro-
ché par ce texte extraordinaire. Les thématiques 
abordées par Pascal Quignard agissent comme 
des leitmotivs et certaines de ses phrases ont 
déclenché en moi de véritables images sonores. 

D’une certaine manière, construire une sensation 
musicale à partir de ce texte a été très facile.

Le livre de Pascal Quignard est une suite de 
« petits traités ». Dans quelle mesure se prê-
tent-ils à devenir matériau théâtral ?
Christian Gangneron : Tout d’abord, j’aime 

travailler sur des matériaux qui ne sont pas 
d’emblée théâtraux. Mettre en scène l’opéra, 
ce n’est pas seulement raconter une histoire. La 
théâtralité ici tient avant tout au cheminement 
de la pensée, à ses linéaments…
D. D’A. : C’est un texte très ouvert, qui a un 
grand pouvoir sur l’imagination, qui se prête à 
toutes formes d’interprétation et dans lequel 
il n’est pas difficile de se frayer un chemin.

Quel est le statut de cette voix unique confiée 

“L’électronique élargit, 
décuple l’espace  
musical et y plonge  
les spectateurs.”
Daniel D’Adamo

au comédien Lionel Monier ?
C. G. : Le comédien se situe dans un entre-
deux, c’est un personnage pris dans une double 
sollicitation entre le texte et la musique. Il aide 
le spectateur à projeter ses propres images et 
en même temps il donne corps à la pensée. 
On pourrait presque parler d’archéologie fic-
tive : j’essaie de faire jouer par le comédien la 
situation dans laquelle on se trouve lorsque 
nous viennent les idées.
D. D’A. : La musique est l’autre personnage 
omniprésent ; elle sera incarnée sur scène par 
les musiciens et le chef d’orchestre, dans un 
jeu permanent de présence et d’éloignement, 
auquel l’électronique participe également : elle 
élargit, décuple l’espace musical et y plonge les 
spectateurs. C’est un peu la leçon de Pascal Qui-
gnard : on ne peut pas échapper à la musique !
Propos recueillis par Jean-Guillaume Lebrun

Création au Festival Musica le 9 octobre à 20h30 

et reprise en version semi-scénique à la Cité de 
la musique le 12 décembre à 20h.
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« La musique est le seul, de tous les arts, 
qui ait collaboré à l’extermination des Juifs 
organisée par les Allemands de 1933 à 1945 », 
rappelle Quignard. Plus loin, on trouve cette 
phrase, nette et si juste : « la musique viole le 
corps humain ». Depuis 2002, et l’attribution 
du Prix Goncourt aux Ombres errantes, Pas-
cal Quignard s’est lancé dans un vaste projet, 
intitulé Dernier Royaume, dont Les Ombres 
errantes ne sont que la première partie. Dans 
ce cycle, il invente une nouvelle écriture, à la 
musicalité sidérante. Du choix des titres à 
la rythmique des phrases, tout nous ramène 
à l’ornementation délicieusement mélanco-
lique du baroque français. Et si ce dernier 
royaume n’était rien d’autre que la musique 
elle-même ?

Antoine Pecqueur
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Michel Fugain
Les coquelicots
      des tranchéesLes coquelicots
      des tranchéesLes coquelicots

Les Arts florissants

Hotel Paradiso

Blues sur Seine
La tempête

Anne Roumanoff

Qui se souviendra ?

Danse immobile
La Grande Duchesse

Tristan et Iseult

Musique médiévale

MICHEL FUGAIN
VENDREDI 3 OCTOBRE 2014 À 20H30

LES  COQUELICOTS DES  TRANCHÉES  
MISE EN SCÈNE XAVIER LEMAIRE 
MARDI 7 OCTOBRE 2014 À 20H30

LES  ARTS FLORISSANTS
DIRECTION MUSICALE WILLIAM CHRISTIE

VENDREDI 10 OCTOBRE 2014 À 20H30

HOTEL PARADISO
JEUDI 16 OCTOBRE 2014 À 20H30

BLUES  SUR SEINE
VENDREDI 7 NOVEMBRE 2014 À 20H30

LA TEMPÊTE
MISE EN SCÈNE CHRISTOPHE LIDON | AVEC CLAUDE RICH…

MARDI 18 NOVEMBRE 2014 À 20H30

ANNE ROUMANOFF
VENDREDI 21 NOVEMBRE 2014 À 20H30

QUI SE SOUVIENDRA ?
ÉCRITE ET MISE EN SCÈNE PAR CHRISTOPHE MALAVOY

MARDI 25 NOVEMBRE 2014 À 20H30

DANSE (IM)MOBILE
VENDREDI 28 NOVEMBRE 2014 À 20H30

LA GRANDE DUCHES SE DE JACQUES  OFFENBACH
MARDI 2 DÉCEMBRE 2014 À 20H30

TRISTAN & ISEULT DE RICHARD WAGNER
SAMEDI 13 DÉCEMBRE 2014 À 20H30

MUSIQUES  AU TEMPS DE LOUIS IX
JEUDI 18 DÉCEMBRE 2014 À 20H30

CRÉATION
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lundis 
musi 
caux

Léa Trommenschlager  
et Damien Pass 
lundi 13 oct 2014 › 20 h

Julie Fuchs 
lundi 24 nov 2014 › 20 h

Manuel Nuñez-Camelino 
lundi 30 mars 2015 › 20 h

Stanislas de Barbeyrac 
lundi 11 mai 2015 › 20 h

piano Alphonse Cemin
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THÉÂTRE DES CHAMPS-ÉLYSÉES  
VOIX ET ORCHESTRE

Ann Hallenberg 
et Philippe  
Herreweghe
L’Orchestre des Champs-Élysées donne un 
programme tout romantique : Wagner, Mahler 
et Brahms.

La mezzo-soprano Ann Hallenberg chante Mahler 
sous la direction de Philippe Herreweghe.

Comme le chef Philippe Herreweghe, la 
mezzo-soprano Ann Hallenberg aborde une 
grande variété de répertoires, avec une cer-
taine prédilection pour le baroque (Haendel 
et Vivaldi particulièrement) et le lied roman-
tique, comme en témoigne son interprétation 
lors de ce concert des Kindertotenlieder de 
Mahler, bien entourés par le prélude de l’acte 
III de Lohengrin de Wagner et la 4e Symphonie 
de Brahms.� J.-G. Lebrun

Théâtre des Champs-Élysées, 15 av. Montaigne, 

75008 Paris. Vendredi 26 septembre à 20h. 

Tél. 01 49 52 50 50.

chaque spectateur paie ce qu’il veut) complé-
tés par un Off de 80 concerts gratuits de 20 
minutes. Quelques-uns des meilleurs cham-
bristes sont au rendez-vous, parmi lesquels 
Romain Guyot (clarinette), Gérard Caussé (alto), 
Bernard Cazauran (contrebasse) ou Jérôme 
Ducros et Ismaël Margain (piano), mais aussi 
de nombreux compositeurs de notre temps, 
très à l’honneur dans la programmation : Karol 
Beffa, Guillaume Connesson, Stéphane Del-
place, Jean-Baptiste Doulcet, Jérôme Ducros 
et Jérémie Rhorer.� J. Lukas

Les Vacances de Monsieur Haydn, cours Pasteur, 

86270 La Roche-Posay. Du 18 au 21 septembre 

2014. Tél. 05 49 86 22 62.

festival d’ile-de-france /  
église Notre-Dame de Vincennes  
musique de la République dominicaine

Les chants du 
nouveau monde
Le Festival d’Ile-de-France nous fait voyager 
en République dominicaine.
Aujourd’hui connue pour ses clubs à touristes, 
la République dominicaine possède un patri-
moine historique, et notamment musical, encore 
méconnu. Le festival d’Ile-de-France accueille 
des musiciens de l’île, pour un programme 
mêlant chants sacrés, mélodies baroques 
espagnoles, et répertoire traditionnel. Comme 
en écho au cosmopolitisme de cette île, l’une des 
plus pauvres des Caraïbes.� A. Pecqueur

Église Notre-Dame de Vincennes, 

82 rue Raymond-du-Temple, 94300 Vincennes. 

Vendredi 19 septembre à 20h30. 

Tél. 01 58 71 01 01. Places : 15 à 20 €.

Théâtre des Champs-Élysées /  
Théâtre du Châtelet  
Concerts symphoniques

Orchestre 
National  
de France
Rentrée parisienne en deux concerts de l’Or-
chestre National de France, qui vient de fêter 
ses 80 ans.

Le pianiste turc Fazil Say.

Au Théâtre des Champs-Elysées, c’est logi-
quement le milanais Daniele Gatti, son direc-
teur musical, qui ouvre, à grands effectifs 
vocaux et instrumentaux déployés, la saison 
de l’ONF, en dirigeant la flamboyante fresque 
Roméo et Juliette de Berlioz. Avec Marianne 
Crebassa (mezzo-soprano), Paolo Fanale 
(ténor), Alex Esposito (basse) et le Chœur de 
Radio-France. Trois semaines plus tard, la 
phalange parisienne accueille le pianiste turc 
Fazil Say dans deux concertos français, celui 
en sol de Ravel et le « Deuxième » de Saint-
Saëns. Au même programme, Kristjan Järvi (à 
distinguer de son père Neeme et de son frère 
aîné Paavo) dirige les Variations sur un 
thème de Corelli de Rachmaninov dans la ver-
sion orchestrale de Corneliu Dumbraveanu, et 
des extraits de la très jolie musique de scène 
(pour la pièce d’Ostrovski) de La Fille des nei-
ges, d’inspiration populaire et fantastique, par 
le jeune Tchaïkovski…� J. Lukas

Théâtre des Champs-Élysées, 15 av. Montaigne, 

75008 Paris. Jeudi 18 septembre 2014 à 19h. 

Tél. 01 49 52 50 00.

Théâtre du Châtelet, 1 place du Châtelet, 

75001 Paris. Lundi 6 octobre 2014 à 20h. 

Tél. 01 40 28 28 28.

Région / La Roche-Posay  
Festival

LES VACANCES  
DE MR HAYDN
Dixième édition : quatre jours et presque cent 
concerts à dominante chambriste orchestrés 
par le violoncelliste Jérôme Pernoo.

Jérôme Pernoo ouvre son festival en qualité de soliste 
du Concerto pour violoncelle de Guillaume Connesson.

Avec l’énergie rayonnante et généreuse qui le 
caractérise, le violoncelliste français donne 
vie depuis dix ans à un festival bouillonnant, 
dans la paisible et thermale cité de La Roche-
Posay. « Dix ans d’engagement pour démontrer 
que la musique est accessible à tous, qu’elle 
est joyeuse, qu’elle est vivante, et qu’elle sert à 
quelque chose… » souligne Pernoo qui décline 
sa programmation en neuf grands concerts 
(dont quatre de la série « Comvoulvoul » où 

THÉÂTRE DES CHAMPS-ÉLYSÉES  
BASSONS ET ORCHESTRE

Orchestre  
de chambre  
de Paris
Sir Roger Norrington dirige Mozart, Vanhal et 
Dvorak.

Une soirée praguoise au Théâtre des Champs-
Élysées, dirigée par Roger Norrington.

C’est un concert en forme de « Souvenirs de 
Prague » que dirige le chef britannique, évo-
quant les riches heures de la capitale tchè-
que, quand Mozart remerciait le public de son 
accueil en lui offrant sa 38e Symphonie (1787) 
puis la création de La Clémence de Titus en 
1791. Le premier chef invité de l’OCP dirige 
également une rareté, le Concerto pour deux 
bassons de Vanhal, contemporain bohémien 
de Mozart, ainsi que la Sérénade pour cordes 
de Dvorak (1875).� J.-G. Lebrun

Théâtre des Champs-Élysées, 15 av. Montaigne, 

75008 Paris. Mercredi 17 septembre à 20h. 

Tél. 01 49 52 50 50.

Auditorium du Louvre  
Rameau et autres musiques françaises

Musiques  
françaises  
au Louvre
Coup d’envoi de la saison de Rameau à 
Daho.

L'altiste Antoine Tamestit, invité de la saison  
française du Louvre.

La célébration du 250e anniversaire de la mort 
de Jean-Philippe Rameau sert de prétexte à un 
vaste cycle de quatre mois traversant allégre-
ment quatre siècles de musique française sous 
la Pyramide. C’est à Hervé Niquet que revient 
l’honneur d’ouvrir le bal (le 14 septembre) avec 
une conférence intitulée « Le style français : 
Rameau, une étape » et une carte blanche de 
musique filmée. Suivront un Week-end Rameau 
(du 26 au 28) avec la projection de trois œuvres 
majeures du compositeur (Platée, Les Paladins, 
Hippolyte et Aricie) par les plus grands interprè-
tes (Minkowski, Christie, Haim). Écran baissé, de 
magnifiques interprètes seront aussi présents 
sur scène pour aborder et vivre en direct d’autres 
musiques françaises : celles de Vieuxtemps, Liszt 
et Berlioz sous les doigts de l’altiste Antoine 
Tamestit et du pianiste Cédric Tiberghien (le 17 
à 20h), celles de Fauré, Ravel, Poulenc et Saint-
Saëns (le 24 à 20h) avec les frère et sœur Kirill 
Trouvov (violon) et Alexandra Troussova (piano), 
ou encore celles d’Alkan, Séverac, Ravel et Widor 
par le pianiste Daniel Lebhardt (le 25 à 12h30) 
que l’on découvre sur une scène parisienne, très 
jeune talent hongrois formé à la Royal Academy 
of Music de Londres.� J. Lukas

Auditorium du Louvre, pyramide du Louvre, 

75001 Paris. Les 17 et 24 septembre à 20h, 

le 25 à 12h30. Tél. 01 40 20 55 55.

Propos recueillis e Jean-François Zygel

THéâTRE DU CHâTELET
CINé-CONCERT

Trois films de Murnau 
mis en musique
Mobilisant le compositeur, pianiste et improvisateur qui composent 
sa riche identité musicale, Jean-François Zygel met à l’honneur, de 
son piano, trois films du grand réalisateur expressionniste Friedrich 
Wilhelm Murnau : Faust (1926), Nosferatu (1922) et L’Aurore (1927). 
« Chacune des images qu’il invente est une véritable peinture, un moment 
inouï détaché de la narration » souligne-t-il d’emblée.

« Projeter un film muet sans musique n’a pour 
moi pas beaucoup de sens. Tout d’abord, his-
toriquement, les films muets ont toujours été 
accompagnés de musique (piano, orgue, trio, 

petit ensemble instrumental ou grand orches-
tre, selon les moyens et la taille de la salle). 
Et ce qu’il y a de merveilleux dans le ciné-
concert, c’est justement cette alliance à part 
égale de la musique et de l’image. Ce n’est pas 

par hasard que tant de compositeurs (Ravel, 
Honegger, Darius Milhaud, Florent Schmitt, 
etc.) pensaient à l’époque que le cinéma muet 
avec musique allait petit à petit remplacer 
l’opéra au cours du xxe siècle !

Aventure particulière
Je suis amoureux du cinéma muet depuis l’âge 
de 25 ans. J’ai découvert cet extraordinaire 
patrimoine grâce à Christian Belaygue, qui 
m’avait commandé une musique pour Nana de 
Jean Renoir à l’Auditorium du Musée du Lou-
vre. J’ai depuis composé une dizaine de musi-
ques pour des films muets… Composer pour 
le cinéma muet est une aventure particulière : 
il faut parfois écrire jusqu’à deux heures et 
demie de musique ! C’est un travail solitaire, 
une collaboration avec un réalisateur qui n’est 
plus là, dont on essaye de soutenir, préciser 
et compléter les intentions. »

Propos recueillis par Jean Lukas

Théâtre du Châtelet, 1 place du Châtelet,  

75001 Paris. Les dimanches 21 et 27 septembre, 

et le 19 octobre à 17h. Tél. 01 40 28 28 40.

Rejoignez-nous sur Facebook   
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Une autre approche  
de la musique
Une petite salle pour de grands moments musicaux : situé sous la vaste salle de 
l’Opéra Bastille, l’amphithéâtre est le lieu idéal pour la musique de chambre et le 
récital lyrique. La série “Convergences” y propose un autre rapport aux œuvres, plus 
intime et riche en découvertes, soutenu par de très grands interprètes.

Entretien e Christophe Ghristi

Une programmation 
plurielle
Le directeur de la dramaturgie de l’Opéra national de Paris , qui a quitté 
ses fonctions cet été,  présente la sixième saison de “Convergences” à 
l'amphithéâtre de l'Opéra Bastille, dont il a dirigé la programmation.

voulais par exemple programmer une soi-
rée qui soit entièrement consacrée à Goethe 
et j’ai reçu avec beaucoup d’enthousiasme 
la proposition du baryton Christian Gerha-
her d’un concert mêlant les chefs-d’œuvre 
de Schubert – comme les trois chants du 

de faire ensemble de la musique de cham-
bre, ce que l’on ose aujourd’hui à peine leur 
demander. Soile Isokoski, par exemple, ne les 
a jamais chantés. Et pourtant elle les connaît 
par cœur ! De même, Annick Massis est ravie 
de pouvoir faire ici le contraire de ce qu’on 
attend d’elle. Poulenc et Messiaen ? Elle a 
dit oui tout de suite.

On a parlé de Wolfgang Rihm. La création a-t-
elle toujours été un axe de “Convergences” ?
C. G. : La création a toujours été présente 
grâce à la coopération étroite avec le Festi-
val d’automne. Cette année, je suis particu-
lièrement heureux de programmer à la fois 
Wolfgang Rihm, Jörg Widmann pour l’un de 
ses premiers concerts avec Elisabeth Leons-
kaja, une création de Bruno Mantovani en 
coproduction avec le Wigmore Hall de Lon-
dres et une œuvre de Guillaume Connesson 
par Jérôme Pernoo.

Propos recueillis par  
Jean-Guillaume Lebrun

C. G. : Nicolas Joël m’a toujours donné carte 
blanche pour la programmation. Cependant, 
il existe parfois des… convergences avec telle 
ou telle production lyrique. C’est le cas cette 
saison pour le concert de Nelson Goerner 
et Marthe Keller autour de Maeterlinck, qui 
fait évidemment écho à la reprise de Pelléas 
et Mélisande. Nous aurons également deux 
concerts Chausson en mai au moment des 
représentations du Roi Arthus.

Peut-on parler d’une approche plus littéraire 
de la musique vocale ?
C. G. : La dimension littéraire est essentielle. 
Elle a, à mon sens, autant d’importance que 
la part musicale, et c’est pour cette raison 
que nous avons proposé plusieurs soirées 
littéraires, comme la saison dernière autour 
d’Apollinaire. La rencontre de la musique 
et du langage est toujours fascinante. Je 

Quelle était au départ l’intention de ces 
“Convergences” ?
Christophe Ghristi : L’idée tenait au lieu : 
l’amphithéâtre de l’Opéra Bastille, une salle 
formidable de 500 places, complémentaire 
de la grande salle, n’avait jusqu’alors pas 
vraiment trouvé sa vocation. C’est pourtant 
un lieu idéal pour la petite forme : la musi-
que de chambre et bien sûr la mélodie et 
le lied. J’avais envie d’installer à Paris une 
série de récitals qui ne soient pas tant cen-
trés sur les chanteurs que sur les œuvres, 
avec une vraie réflexion quant à la program-
mation. La beauté du récital s’appuie sur 
la cohérence du programme et sur sa dra-
maturgie.

Comment cette programmation s’articule-t-
elle avec celle des grandes scènes de Bastille 
et Garnier ?

“La rencontre  
de la musique et  
du langage est  
toujours fascinante.”
Christophe Ghristi
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Harpiste, Ganymède ou Prométhée – et une 
création de Wolfgang Rihm, qui est la mise 
en musique du grand poème de Goethe, 
Harzreise in Winter, que Brahms avait utilisé 
dans sa Rhapsodie pour contralto, chœur et 
orchestre.

Cette rencontre de la note et du mot, vous la 
déclinez sous toutes ses formes et dans ses 
différents formats…
C. G. : Oui. C’est le cas avec les Cantiques de 
Britten dans lesquels interviennent la harpe 
ou le cor ou avec Pierrot lunaire de Schoen-
berg. Je suis aussi heureux que Stéphane 
Degout chante les Chansons madécasses 
de Ravel avec leur orchestration si particu-
lière. Le dernier concert de “Convergences”, 
en juillet prochain, me tient beaucoup à 
cœur. Autour des Liebeslieder, ces magni-
fiques quatuors vocaux de Brahms, quatre 
grands interprètes de lieder – Soile Iso-
koski, Janina Baechle, Christoph Prégardien 
et Michael Volle – se retrouvent, heureux 

Entretien e Jörg Widmann

Correspondances  
germaniques
Le compositeur et clarinettiste allemand, originaire de Munich et vivant 
aujourd’hui à Fribourg, joue avec la pianiste Elisabeth Leonskaja des 
œuvres de Mendelssohn, Schumann, Brahms et ses propres pièces.

Quelle place occupent les sonates de 
Mendelssohn et de Brahms dans le répertoire 
pour clarinette ?
Jörg Widmann : Mendelssohn a écrit sa 
Sonate pour clarinette et piano à l’âge de 
treize ans. Dans le premier mouvement, on 
sent qu’il hésite encore esthétiquement 
entre Beethoven et… Rossini ! Le deuxième 
mouvement possède par contre une couleur 
typiquement mendelssohnienne, que l’on 
reconnaît en quelques secondes. Quant au 
troisième mouvement, son écriture contra-
puntique est sidérante. Mozart ne maîtrisait 
pas à un âge aussi précoce de telles tech-
niques de composition. On peut aussi y voir 
un hommage à Bach, dont Mendelssohn a 
permis la redécouverte. Brahms a quant à 
lui écrit plusieurs chefs-d’œuvre pour la 
clarinette, en raison de son lien étroit avec 
le clarinettiste de l’Orchestre de Meiningen, 
Richard Mühlfeld. Il y a dans la Première 
sonate à la fois une maîtrise formelle abso-

lue (en particulier de la forme sonate) et en 
même temps des éléments très modernes 
dans l’écriture, d’où l’admiration de Schoen-
berg pour cette pièce.

Quel lien faites-vous entre vos propres œuvres 
programmées dans ce concert, la Fantaisie 
pour clarinette solo et les Intermezzi pour 
piano, et la musique romantique allemande ?
J. W. : Les Intermezzi, qui ont été créés par 
le pianiste hongrois Andras Schiff, peuvent 
être vus comme un hommage à Brahms. Il 
sera donc intéressant d’avoir dans le même 
concert ces Intermezzi et la Sonate n°1 pour 
clarinette et piano de Brahms. Quant à la 
Fantaisie, qui est une œuvre de jeunesse (je 
l’ai écrite à vingt ans), elle n’a pas de source 
d’inspiration directe. Mais Schumann est 
l’un de mes compositeurs de prédilection et 
sans doute la construction de cette fantaisie, 
avec ses trois mouvements aux caractères 
contrastés, enchaînés sans pause - d’où la 

dimension physique de cette pièce -, possède 
un aspect schumannien.

La musique romantique allemande est-elle 
pour vous une influence majeure ?
J. W. : Au-delà du phénomène géographique, 
je suis fasciné par la spécificité de chaque 
compositeur : le traitement du registre grave 
chez Brahms, les accords de Schumann, la 
couleur de Mendelssohn. Mais la musique 
française est également très importante 
pour moi : je pense notamment aux œuvres 
de Pierre Boulez ou à Saint François d’Assise 
de Messiaen. Et cela va peut-être vous éton-
ner, j’ai également une immense admiration 
pour Miles Davis !

Comment conciliez-vous vos activités de 
compositeur et de clarinettiste ?

J. W. : Cela demande beaucoup d’organisation. 
Actuellement, je compose un concerto pour 
piano pour Yefim Bronfman, le Philharmonique 
de Berlin et Simon Rattle tout en travaillant à 
la clarinette un programme Mozart. Mais je 
crois que ces deux activités sont mutuellement 
enrichissantes. En outre, je mène également 
une activité de chef d’orchestre, en particulier 
avec l’Irish Chamber Orchestra où je suis chef 
invité. Avec cet orchestre, nous poursuivons un 
important travail sur les symphonies de Men-
delssohn. Je crois que toutes ces activités sont 
les formes différentes d’une seule et même 
chose. Il faut d’ailleurs se rappeler que dans 
le passé, il était courant qu’un compositeur 
pratique plusieurs instruments.

Propos recueillis par Antoine Pecqueur

Lundi 3 novembre à 20h.

“Je suis fasciné  
par la spécificité de  
chaque compositeur : 
le traitement du 
registre grave chez 
Brahms, les accords 
de Schumann,  
la couleur de 
Mendelssohn.”
Jörg Widmann

Convergences, de septembre 2014 à juillet 2015.  
Opéra-Bastille, Amphithéâtre, Place de la Bastille, 75012 Paris.  
www.operadeparis.fr

Gros plan

Schoenberg et  
la révolution du lied
Convergences propose un passionnant parcours au sein de l’œuvre 
vocale du compositeur de Pierrot lunaire.

La traversée du xixe siècle et le surgisse-
ment du romantisme ont profondément et 
continûment bouleversé l’écriture instru-
mentale. L’art de la symphonie notamment 
n’est plus le même après le passage des 
génies, Beethoven, Berlioz ou Mahler. Pour 
la musique vocale, c’est un peu différent, 
peut-être parce que le lied symbolise plus 
que toute autre forme la relation romanti-
que de la musique au monde. Or, à l’aube du 
xxe siècle, l’exemple schubertien demeure 
indépassable, et nourrit encore des pages 
magnifiques, tels les Mörike Lieder d’Hugo 
Wolf, chantés le 30 janvier par le ténor Nor-
bert Ernst. Arnold Schoenberg (1874-1951), 
lorsqu’il compose ses premiers opus, s’ins-

crit dans cette même tradition, cherchant 
son propre Goethe et le trouvant pour son 
opus 2 dans la poésie marquée par le natu-
ralisme de Richard Dehmel. C’est ce même 
poète qui lui inspire l’argument de son sex-
tuor La Nuit transfigurée, interprété le 21 mai 
par Les Dissonances. Mais, déjà, Schoen-
berg veut se donner des moyens nouveaux 
de décrire le monde. Se penchant en 1899 
sur un poème de Hugo von Hoffmannsthal, 
qui sera plus tard l’extraordinaire librettiste 
de Richard Strauss, il écrit en marge de la 
partition : « Doit être interprété moins en 
chantant qu’en déclamant, qu’en décrivant, 
comme s’il s’agissait d’analyser un tableau 
ancien ». Comme les romantiques, Schoen-

berg veut lever les obstacles stylistiques 
sur les chemins de l’expression. 

Une nouvelle articulation  
du texte et de la musique
Dès 1901, avec les Gurrelieder, il ouvre à 
la démesure l’univers du lied. La version 
originelle pour voix et piano de 1901 (donc 
sans son orchestration titanesque) invite 
à se concentrer sur l’invention mélodique 
et rythmique de l’œuvre. Elle sera chantée 

les 14 et 15 octobre par Michaela Kaune, 
Janina Bachle et Torsten Kerl avec Marino 
Formenti au piano. En 1909, avec le mono-
drame Erwartung , qui sera donné dans 
la grande salle le 18 octobre par Angela 
Denoke et l’Orchestre de l’Opéra dirigé par 
Ingo Metzmacher, Schoenberg porte la voix 
vers des horizons nouveaux, à distance du 
chant et de la déclamation. Les « trois fois 
sept mélodrames » de Pierrot lunaire en 
1912 accentuent cette démarche et intro-
duisent la notion de Sprechgesang (« par-
lé-chanté ») tout en restant d’une certaine 
manière dans l’esprit du cycle de lieder. Sur-
tout, l’œuvre invente une articulation nou-
velle de la voix aux instruments, une nou-
velle façon de mettre le texte en musique, 
ou mieux encore, en couleur – on a souvent 
comparé à raison la démarche artistique de 
Schoenberg et celle de Kandinsky. Les com-
positeurs de la modernité au xxe siècle s’en 
souviendront, tels Pierre Boulez (Le Marteau 
sans maître) ou Bruno Mantovani dont une 
nouvelle œuvre (pour clarinette, violon et 
piano) accompagne le 18 novembre Pierrot 
lunaire et la Symphonie de chambre op. 9 de 
Schoenberg.

Jean-Guillaume Lebrun

Gros plan

Hommage à  
Heitor Villa-Lobos
Un concert captivant est intégralement consacré au compositeur 
brésilien, auteur des Bachianas Brasileiras.

À Rio de Janeiro, il faut visiter la maison 
d’Heitor Villa-Lobos. Au-delà des quelques 
objets et partitions rassemblés, on retrouve 
dans cette demeure bourgeoise agrémen-
tée d’un jardin tropical ce mélange entre 
Europe et Amérique latine qui caractérise 

l’œuvre du compositeur brésilien. Le plus 
bel exemple en est la série des Bachianas 
Brasileiras, synthèse inouïe entre Bach et 
la musique traditionnelle brésilienne. Trois 
Bachianas sont programmés au cours d’un 
concert intégralement dédié à Villa-Lobos. On pourra notamment entendre la fameuse 

Bachianas Brasileiras n°5, mêlant la voix de 
soprano à un ensemble de huit violoncelles. 

une rigueur d’écriture contrapuntique
L’alliance entre une volupté sonore presque 
charnelle et une rigueur d’écriture contra-
puntique est portée par la chanteuse Carolina 
Ullrich et un ensemble de violoncelles sous 
la houlette de l’excellent Marc Coppey. On ne 
manquera pas non plus le Rudepoema, une 
pièce pour piano seul, sauvage et magnétique, 
dédiée à Arthur Rubinstein. Elle sera ici inter-
prétée par la pianiste d’origine arménienne 
Varduhi Yeritsyan, ancienne élève de la regret-
tée Brigitte Engerer.

Antoine Pecqueur

Vendredi 31 octobre à 20h.

Gros plan

Canticles de Britten
Le rare cycle vocal du compositeur anglais est donné dans son 
intégralité.

Portrait e Stéphane Degout

Une voix d’exception
Le baryton Stéphane Degout, bien connu des amateurs d’opéra, participe 
au concert Britten.

En décembre dernier, au Théâtre de la 
Monnaie de Bruxelles, Stéphane Degout 
a livré une interprétation flamboyante du 
rôle-titre d’Hamlet  d’Ambroise Thomas. 
D’un point de vue musical, tant dans la 
souplesse des phrasés que dans la per-
fection de la diction. Mais aussi théâtrale-
ment, mis à nu par la production magistrale 
d’Olivier Py. Il est rare de cumuler aussi 
manifestement des qualités de chanteur 

et d’acteur. Cet ancien étudiant du Conser-
vatoire national supérieur de musique de 
Lyon s’est fait remarquer en chantant le 
rôle de Papageno dans La Flûte enchantée 
de Mozart en 1999 au Festival d’Aix-en-
Provence, et déjà les critiques saluaient 
son intelligence musicale et son charisme 
scénique. Il a travaillé avec les plus grands 
metteurs en scène, dont Patrice Chéreau 
pour Cosi fan tutte. En matière de réper-

toire, le baryton voit large, du baroque, 
avec les ensembles sur instruments d’épo-
que, notamment sous l’égide de Marc Min-

kowski et René Jacobs, au xxe siècle. L’un 
de ses rôles fétiches : Pelléas dans Pelléas 
et Mélisande de Debussy. 

sortir des sentiers battus
Avec sa voix de baryton Martin, il fait éga-
lement merveille dans le lied et la mélo-
die, comme le rappelle son album Mélo-
dies  enregistré avec la pianiste Hélène 
Lucas (chez Naïve). Stéphane Degout n’a, 
enfin, jamais peur de sortir des sentiers 
battus. La preuve avec ses deux inter-
prétations cette année à “Convergences”, 
dans les Chansons madécasses de Ravel 
(le 27 mai) et pour les très rares Canticles 
de Benjamin Britten (les 17 et 18 janvier). 
Un compositeur dont il a déjà chanté plu-
sieurs opéras sur scène, notamment Billy 
Budd.

Antoine Pecqueur
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Le baryton Stéphane Degout.

Benjamin Britten

Le compositeur et clarinettiste Jörg Widmann.

En marge de “Convergences”, Angela Denoke chante 
Erwartung de Schoenberg à l’Opéra Bastille.

Le violoncelliste Marc Coppey dirige les huit violon-
celles de la Bachianas Brasileiras n°5 de Villa-Lobos.

Du fait de sa relation avec le ténor Peter 
Pears, Benjamin Britten a écrit des pages 
sublimes pour cette voix. On pense notam-
ment aux Illuminations, d’après Rimbaud, 
ou à la Sérénade pour ténor, cor et cordes… 
Moins connu, le cycle des Cantiques fut écrit 
entre 1947 et 1974, c’est à dire tout au long 

de la carrière de Britten. Ces pièces ne sont 
pas seulement inspirées par la Bible mais 
également par des poèmes, notamment de 
T.S. Eliot et d’Edith Sitwell. 

la part belle au ténor
Autre particularité : chaque cantique pos-

sède son propre effectif instrumental, met-

tant en valeur différents instruments chers 
à Britten, de la harpe au cor. Quant aux par-
ties vocales, elles font bien sûr la part belle 
au ténor, en l’occurrence la voix de Cyrille 
Dubois, mais également au contre-ténor 
(Xavier Sabata) et au baryton (Stéphane 
Degout). 

Antoine Pecqueur

Samedi 17 et dimanche 18 janvier à 20h.
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Cité de la Musique  
Voix et chant

Ensemble Inter-
contemporain
« Voix intérieures » : le programme d’ouver-
ture de saison parisienne de la formation 
dirigée par Matthias Pintscher.

Personnalité étonnante à découvrir en ouverture de la 
saison de l’EIC : la vocaliste, performeuse et composi-
trice norvégienne Maja S. K. Ratkje.

La saison 13-14 de l’EIC aura été marquée par 
l’arrivée à sa tête du chef et compositeur Mat-
thias Pintscher. Celle qui s’ouvre aujourd’hui 
sera, elle, dominée par la célébration du 90e 
anniversaire de son fondateur : Pierre Boulez. 
Un événement qui culminera les 19, 20 et 21 
mars avec un « Week-end Pierre Boulez » à la 
Philharmonie, mais aussi de nombreux concerts 
internationaux. Autre « fil rouge » de la saison 
souligné par Matthias Pintscher : la voix et le 
chant. Une tendance qui se manifeste dès le 
concert d’ouverture parisien en compagnie de 
la vocaliste, performeuse et compositrice nor-

végienne Maja S. K. Ratkje, soliste de son propre 
Concerto for Voice (moods IIIb) pour petit orches-
tre et performeuse, précédant Das Lied von der 
Erde, (Le Chant de la Terre), interprété dans une 
transcription de Glen Cortese pour ténor, alto et 
orchestre de chambre, et succédant à la créa-
tion mondiale d’Iris pour alto et ensemble de la 
Slovène Nina Šenk, déjà auteur de trois concer-
tos pour violon. Avec Odile Auboin (alto), Maja S. 
K. Ratkje (voix), Lilli Paasikivi (mezzo-soprano) 
et Steve Davislim (ténor).� J. Lukas

Cité de la Musique, 221 av. Jean-Jaurès, 

75019 Paris. Mardi 23 septembre à 20h. 

Tél. 01 44 84 44 84.

Abbaye de ROYAUMONT  
CLAVECIN

Blandine  
Rannou
Revisitant le rituel du récital, la claveciniste 
livre son interprétation des Nouvelles Suites 
de pièces de clavecin de Rameau.
Familière de la saison musicale de Royaumont, 
Blandine Rannou s’y est souvent produite, en 
soliste ou tenant le continuo au sein d’Il Semina-
rio musicale, l’ensemble de Gérard Lesne. Cette 
spécialiste du répertoire de clavecin du Grand 
Siècle participe à la célébration de l’année 
Rameau (1683-1764) avec ce concert un peu par-
ticulier, qui fait intervenir aux côtés de la claveci-
niste un acteur (Guillaume Rannou), un graphiste 
(David Poullard) et… le public. Une façon de par-
tager autrement et de faire vivre de l’intérieur les 
sentiments que font éprouver l’interprétation ou 
l’écoute des pièces de Rameau.� J.-G. Lebrun

Abbaye de Royaumont, 95270 Asnières-sur-Oise. 

Dimanche 5 octobre à 17h30. Tél. 01 34 68 05 50.
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Débat

La dernière rentrée 
classique de Pleyel
La salle historique de la Rue du Faubourg Saint-Honoré ne sera plus 
autorisée à accueillir de concerts de musique classique à partir de 
janvier prochain. Une décision qui fait débat.

Le paysage musical parisien est en pleine 
mutation. A l’automne sera inauguré le nouvel 
Auditorium de la Radio – une salle en vignoble 
dont l’acoustique a été supervisée par Yasu-
hisa Toyota. C’est là que se produiront majo-
ritairement les deux formations de la radio : 
l’Orchestre National de France et l’Orchestre 
Philharmonique de Radio France. Encore plus à 
l’ouest, la cité musicale de l’Ile Séguin, réalisée 
par l’architecte Shigeru Ban et dont l’ouverture 
est prévue en 2016, comprendra une salle de 
concert destinée à la musique classique. La 
programmation, chapeautée par Olivier Mantei 
(le nouveau patron de l’Opéra-Comique) fera 
la part belle au bien nommé Insula Orchestra 
de Laurence Equilbey. Mais surtout, l’événe-
ment majeur, c’est bien sûr l’inauguration en 
janvier prochain de la Philharmonie, construite 
par Jean Nouvel dans le parc de la Villette. Un 
équipement ambitieux architecturalement 
et acoustiquement, dont le coût aura atteint 
près de 400 millions d’euros. Une dérive finan-
cière qui explique le peu d’enthousiasme des 
politiques (Ville comme Etat) à inaugurer un 
tel édifice en plein contexte d’austérité. Aux 
manettes : Laurent Bayle et son équipe rôdée 
de la Cité de la Musique-Salle Pleyel.

Victime collatérale
Reste une victime collatérale de cette muta-
tion de l’offre : la Salle Pleyel. A partir de 

janvier prochain, cette dernière, qui passera 
sous les mains d’un investisseur privé, ne 
pourra plus accueillir de concerts de musi-
que classique. L’avis de marché d’occupation 
et d’exploitation est on ne peut plus clair : « La 
programmation exclut tout concert ou spec-

252 rue du Faubourg Saint-Honoré.

tacle de musique classique quelle qu’en soit 
la forme (concert symphonique, récital, musi-
que de chambre, opéra, etc.), y compris dans 
le cadre de manifestations à vocation com-
merciale ou de manifestations à vocation non 
commerciale (mécénat, soirée de bienfaisance, 
etc.). La durée de la Convention est comprise 

entre 15 et 20 ans ». Au programme donc : du 
jazz, du rock, des musiques du monde… : ce 
que l’avis de marché dénomme joliment et au 
fond peut-être avec un certain mépris « musi-
que populaire de qualité ». Car une improvi-
sation de Sonny Rollins ou de Keith Jarrett 
contient probablement beaucoup plus de 
musique savante et complexe que bien des 
pages de compositeurs mineurs estampillés 
« classique ». Mais ceci est un autre débat ! 
Autant de genres qui ont d’ailleurs déjà été 
mis à l’affiche ponctuellement ces dernières 
saisons à Pleyel – une manière de préparer le 
terrain. Pour Laurent Bayle, le but est de ne 
pas concurrencer la Philharmonie, qui avec 
ses 2400 places disponibles doit trouver son 
public. Mais la pilule a du mal à passer auprès 
de nombreux mélomanes et professionnels 
du secteur. Yves Riesel, patron de Qobuz et 
Abeille musique, déclare à La Terrasse : « Ce 
qui est choquant, c’est l’autoritarisme cultu-
rel post-post boulezien, et la concentration de 
moyens étatiques concédés à une poignée, qui 
mène à une impunité de programmation. Lais-
ser du classique à la Salle Pleyel, c’est offrir 
sans que cela coûte à la collectivité (l’exploi-
tation sera privée) un petit espace de liberté 
d’expression à d’autres sensibilités, c’est 
retrouver de la diversité et de la concurrence 

dans le concert classique parisien. Ont-ils si 
peur de leur aventure, les génies de la Phil-
harmonie, qu’ils ne puissent laisser s’expri-
mer à Pleyel une ou deux de ces associations 
symphoniques parisiennes scandaleusement 
paupérisées, et quelques artistes qu’ils n’in-
vitent jamais malgré les moyens dont ils dis-
posent ? »

Rénovation adaptée aux concerts  
symphoniques
La Salle Pleyel, initiée par les célèbres fabri-
cants de piano, a été construite par Gus-
tave Lyon pour accueillir dès l’origine des 
concerts de musique classique. Un édifice 
qui bien que salué par Le Corbusier connut 
toujours de sérieux problèmes acoustiques. 
La dernière rénovation majeure de la salle a 
été supervisée par Artec, la célèbre agence 
d’acoustique américaine à qui l’on doit entre 
autres la salle de Lucerne. Partisan de « la 
boîte à chaussure », les responsables d’Artec 
ont changé la physionomie de la salle pour 
l’adapter davantage aux concerts symphoni-
ques, avec notamment l’installation de places 
situées derrière l’orchestre. Ce détail est loin 
d’être anodin, car une telle configuration ne 
fonctionne que pour la musique classique. 
Dans les concerts de musique amplifiée, il 

n’y a aucun intérêt à être installé derrière les 
haut-parleurs… Et surtout, le design même de 
la salle, dans les tons blancs, paraît bien froid 
pour les musiques actuelles. Sans parler de la 
localisation, dans le quartier bourgeois de la 
place des Ternes, jusqu’à présent peu identi-
fié comme un spot des musiques alternatives. 
Les associations de ce quartier ne manquent 
par ailleurs jamais une occasion de se mani-
fester à la moindre nuisance sonore…

Une histoire arrêtée
Rappelons que l’achat par l’Etat de la Salle 
Pleyel s’est fait en même temps que la vali-
dation du projet de la Philharmonie de Paris. 
L’Etat imaginait-il alors que Pleyel et la Phil-
harmonie pouvaient co-exister ? On ne sait… 
Pour autant, la Philharmonie de Paris a toute 
sa légitimité : il manquait jusqu’alors une 
grande salle de concert symphonique, et son 
implantation au nord-est de Paris est idoine 
pour développer ce nouveau public qui man-
que tant au classique. Mais la Salle Pleyel 
aurait-elle nécessairement fait de l’ombre à 
ce nouvel équipement ? La question mérite 
d’être creusée. Le pari de la Philharmonie ne 
sera réussi que si le projet parvient à aiman-
ter de nouveaux publics de l’Est et du cen-
tre de Paris, il n’est en effet pas acquis que 
ceux de l’Ouest parisien fassent le voyage. La 
Salle Pleyel avec ses qualités et ses défauts 
et malgré ses moult liftings s’inscrivait dans 
une perspective longue, qui représente une 
richesse et incarne une part importante d’une 
mémoire musicale française. Enfin, à l’heure 
des croisements des genres artistiques – 
d’ailleurs si bien défendus par l’équipe de la 
Cité de la Musique –, pourquoi interdire un 
genre musical ? Un projet du Quatuor Ebene 
avec des jazzmen ou un concert de l’Arpeg-
giata avec des musiciens traditionnels seront-
ils acceptés à la Salle Pleyel ? Ou feront-ils les 
frais de cette interdiction ?

Jean-Luc Caradec

Réagissez sur www.journal-laterrasse.fr   

Gros plan

Le défilé  
des orchestres
Comme un dernier baroud d’honneur, la rentrée symphonique de Pleyel 
propose des affiches prometteuses.

Paavo Jarvi, directeur musical de l'Orchestre de Paris.

C’est une saison hybride pour l’Orchestre 
de Paris. La phalange joue de septembre à 
décembre à la Salle Pleyel et poursuit ensuite 
son activité à la Philharmonie. Pour autant, les 
derniers mois rue du Faubourg Saint-Honoré 
n’ont pas été sacrifiés, loin de là. Paavo Järvi 
dirige naturellement le premier programme de 
saison (les 10 et 11 septembre), avec en soliste 
le violoniste Maxim Vengerov. Le même Järvi 
retrouve ensuite Xavier Phillips, l’un des fleu-
rons de notre école française de violoncelle (les 
17 et 18 septembre). A la fin du mois, ce sont 
les sœurs Labèque qui se produisent en solis-
tes, dans Martinu (les 24 et 25 septembre).

Virtuosissime Evgeny Kissin
Autre fidèle de Pleyel, en attendant l’ouverture 
du nouvel Auditorium de la Maison de la Radio, 
l’Orchestre philharmonique de Radio France 
accueille, sous la houlette de son patron Myung-
Whun Chung, le virtuosissime Evgeny Kissin (le 
19 septembre). Le même Philar’ est ensuite 
dirigé par le récent vainqueur du Concours 
Svetlanov de direction d’orchestre, pour un pro-
gramme évidemment dédié à la musique russe 
(le 26 septembre). Enfin, ce mois de septembre 
est marqué par la venue du plus européen des 
orchestres américains, le Cleveland Orchestra. 
La phalange, dirigée par l’autrichien Franz Wel-
ser-Möst (également chef de l’Opéra de Vienne), 

se lance dans les symphonies de Brahms, avec 
également un peu (tant mieux !) de Jörg Wid-
mann (les 20 et 21 septembre).

Antoine Pecqueur

Salle Pleyel, 252 rue du Faubourg Saint-Honoré, 

75008 Paris. Orchestre de Paris les 10, 11, 17,  

18, 24 et 25 septembre, Orchestre  

philharmonique de Radio France les 19 et  

26 septembre, Orchestre de Cleveland les 20  

et 21 septembre. Tél. 01 42 56 13 13.

Rejoignez-nous sur Facebook   

Un concert Salle Pleyel.
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Andy Emler, le dialogue musical
Le compositeur et pianiste Andy Emler est l’une des personnalités les plus singulières de la scène musicale française. A 
la croisée des influences du jazz et de la musique classique contemporaine, distillant une énergie rythmique de tous les 
instants et une sensibilité sans emphase, sa musique ne ressemble à aucune autre. Un répertoire jouissif tant pour les 
musiciens que pour les auditeurs, à découvrir entre autres au Triton des Lilas, une scène qui accompagne Andy Emler au 
cours des trois prochaines saisons, mais aussi entre autres à l’invitation de l’Orchestre National de Lille et Jean-Claude 
Casadesus pour la création-événement de son Concerto Un été malmené  pour trio de jazz et orchestre.

Création e OPEN AIR

Créations chambristes
Le Triton propose en partenariat avec le Théâtre du Garde Chasse des 
Lilas, une soirée « musique de chambre », offrant un autre regard sur 
l’œuvre d’Andy Emler.

Andy Emler est aussi un musicien de l’intime. Loin du MegaOctet et des orchestres symphoniques, 
son écriture revisite les effectifs les plus restreints. La preuve avec ce concert proposant des œuvres 
pour duo de saxophone et piano, quatuor de saxophones, percussions et électronique ou encore 
ensemble de violoncelles. Des partitions dans lesquelles Emler questionne l’art de l’instrumenta-
tion, dans la lignée des Debussy et Ravel qu’il chérit tant.

Propos recueillis / Christophe Roy

jazz et musique contemporaine
Avec son ensemble de violoncelle Nomos, le violoncelliste Christophe Roy, spécialiste de la 
musique contemporaine, s’apprête à créer Dynamos 1 d’Andy Emler.
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“Faire groover 
l’orchestre  
symphonique.”
Andy Emler

Création e Obsession 3

MegaOctet
La phalange star de Emler leader propose un nouveau programme : 
Obsession 3.

Formation déjà mythique, créée par Andy Emler en 1989, le MegaOctet réunit neuf instrumen-
tistes (d’où son nom !), qui partagent tous le même groove irrésistible et la même gourman-
dise musicale. Leur dernière création, intitulée Obsession 3, a été donnée en mai dernier au 
prestigieux Festival de la WDR, en Allemagne. Un nouveau répertoire, toujours aussi inventif 
et cosmopolite, repris en fin d’année au Triton, avant de sortir dans les bacs sous le label des 
studios de La Buissonne.

ai vu défiler : en vingt-cinq ans, le label La 
Buissonne a enregistré 1200 albums… J’ap-
précie le rapport d’Andy au micro. On est très 
proche du live : on fait une ou deux prises, 
jamais plus, et il me fait ensuite entièrement 
confiance, il n’y a jamais de retouches sur le 
mixage. Le disque est le reflet d’un instant. 
J’ai une fois remplacé le sonorisateur du 
MegaOctet en concert, et je me suis rendu 
compte que leur attitude était la même sur 
scène et en studio. »

Obsession 3 avec le MegaOctet au  

Triton, 11 bis rue du Coq-Français,  

93260 Les Lilas. les 12 et 13 décembre 2014.  

Tél. 01 49 72 83 13.

“Il y a chez Andy Emler 
et ses musiciens une 
joie de vivre qui me 
rappelle Frank Zappa.”
Gérard de Haro

Propos recueillis / Gérard de Haro

Des enregistrements  
proches du live
Ingénieur du son incontournable dans le milieu jazz, Gérard de Haro enregistre tous les disques 
d’Andy Emler dans son studio de La Buissonne, au cœur du Vaucluse, et notamment ceux du 
Mega Octet. Témoignage.

« J’écoute la musique d’Andy Emler depuis 
mon plus tendre âge. Au début des années 
2000, il est venu faire une master-classe 
dans le Vaucluse et en a profité pour visiter 
le studio de la Buissonne. Il a été immédia-
tement séduit par le lieu, ses vibrations. Et 
depuis, on ne s’est plus quittés ! Ce qui me 
fascine dans son approche musicale, c’est 
l’énergie, la puissance mais en même temps 
la finesse d’écriture. Il y a chez Andy Emler et 
ses musiciens une joie de vivre qui me rap-
pelle Frank Zappa. La musique est le reflet 
de l’homme : Andy est quelqu’un de débor-
dant d’amour, comme un grand frère..

Le disque est le reflet d’un instant
J’ai enregistré son duo avec l’accordéoniste 
Pascal Contet, ses disques en trio, un album 
en piano solo, dans lequel il superpose les 
claviers et crée un orchestre de pianos, et 
bien sûr le MegaOctet. C’est un groupe avec 
des individualités très fortes, mais qui sont 
toutes au service d’Andy. J’ai rarement trouvé 
et entendu une telle osmose dans un orches-
tre. C’est un groupe de rêve, et pourtant j’en 

Création e how to be together

entre étudiants et pros
A Dijon, une création d’Andy Emler mêle étudiants en voie de 
professionnalisation et musiciens d’orchestre. Une première !

Le Pôle d’enseignement supérieur de la musique en Bourgogne-Dijon (les pôles sont de nouveaux 
établissements de formation des musiciens, entre les conservatoires de région et les conservatoi-
res supérieurs) a passé commande à Andy Emler d’une œuvre réunissant les étudiants de cette 
structure (issus de différentes disciplines) et les musiciens professionnels de l’Orchestre Dijon 
Bourgogne. Cette nouvelle œuvre,  How to be together, s’intéresse à la fois aux liens entre jazz et 
musique classique, et entre étudiants et professionnels. Des rencontres stimulantes, et plus que 
jamais nécessaires, au moment où les débouchés pour les jeunes musiciens se raréfient.

nance et dissonance. L’essentiel, pour moi, 
est de jouer sur l’alternance entre tension et 
détente, qui est au cœur du discours musical. 
Mais ma démarche reste non classifiable, je ne 
reçois d’ailleurs pas de commande d’Etat pour 
mes projets avec les musiciens classiques. »

How to be together le 29 janvier 2015 à Dijon 

(sous réserve, car au moment de boucler ce 

numéro, nous apprenons que l’Orchestre Dijon 

Bourgogne risque de mettre la clé sous la porte, 

faute d’une rallonge budgétaire de la mairie de 

Dijon. A suivre)

Propos recueillis / Andy Emler

« Un voyage entre  
consonance et dissonance »
Andy Emler revient sur sa manière d’écrire pour les musiciens classiques. Une gageure pour un 
musicien habitué à l’improvisation.

« Lorsque j’écris pour des musiciens classi-
ques, j’ai conscience qu’ils n’ont pas l’habitude 
d’improviser. Se libérer du texte est souvent 
très difficile pour les instrumentistes de for-
mation classique. Je place néanmoins dans les 
partitions des « réservoirs » (ndlr : des motifs 
écrits, mais qui sont répétés de manière aléa-
toire), afin d’offrir une certaine liberté de jeu. 

une sorte de troisième voie
Aujourd’hui, la musique contemporaine connaît 
des esthétiques extrêmes, allant de Boulez à 
Philip Glass ! Personnellement, je privilégie une 
sorte de troisième voie, un voyage entre conso-

création e Concerto

Un été malmené
Dans Un été malmené, Andy Emler s’attaque (enfin !) au grand orchestre 
symphonique.

« Pour l’écriture de ce Concerto pour trio de 
jazz et orchestre, je me suis replongé dans le 
répertoire symphonique du xxe siècle, de Ravel 
à Ligeti, et de Debussy à Boulez, sans oublier 
certaines pièces plus récentes, notamment 
de Philippe Manoury. 

orchestre symphonique et trio jazz
Je me suis alors demandé : qu’est-ce que je 
peux apporter à ce formidable outil qu’est 
l’orchestre ? J’ai choisi de mettre en scène un 
orchestre dans sa disposition classique, mais 
en cherchant à le faire groover, ce que Stra-
vinsky avait d’ailleurs déjà expérimenté ! En 
réunissant un orchestre symphonique et un 
trio jazz, c’est le mélange de deux mondes. Je 
tiens à rappeler que c’est grâce à Didier Loc-

kwood que j’ai rencontré Jean-Claude Casa-
desus et que j’ai pu mener à bien ce projet 
palpitant. »

Concerto « Un été malmené », à  

l’Auditorium du Nouveau Siècle,  

rue Mendès-France, 59000 Lille, les 26  

et 30 juin 2015. Tél. 03 28 82 69 00. 

à la Salle philharmonique de Liège, le 27 juin.  

Tél : +32 4 220 00 10.

Concert e tubafest

tuba star
Le Triton accueille un concert entièrement dédié au tuba, sous toutes 
ses facettes !

Andy Emler a remis à l’honneur un instrument rare et trop souvent mal-aimé : le tuba. Dans ses 
compositions, il sait exploiter toutes les possibilités techniques et expressives de la basse des 
cuivres, bien loin des motifs toniques-dominantes des fanfares. Avec le tubiste François Thuillier, 
il a imaginé pour ce début de saison un concert intitulé « Tubafest », réunissant ses compositions 
pour tuba : une pièce pour tuba solo et quatuor à cordes, un double quatuor (quatre cuivres et 
quatre cordes), un duo euphonium-tuba et un duo saxhorn-piano. François Thuillier est entouré 
du Quatuor Cactus et de l’Evolutiv Brass Quartet. Prometteur !

MegaOctet, il utilise parfois le tuba comme 
un « gros cor » ou un trombone dans une tes-
siture assez aiguë, pour des parties qui se 
mêlent aux saxophones et aux trompettes, 
mais aussi en contre-chant ou tutti véloces, 
ou encore en basse rythmique souvent rapide 
(à ma demande !) et bien sûr en doublure 

“Andy est un  
compositeur  
prolifique pour les 
cuivres.”
François Thuillier

Propos recueillis / François Thuillier

La redécouverte du tuba
C’est la star du tuba jazz. François Thuillier joue avec les plus grands, de Martial Solal à Michel 
Portal, en passant bien sûr par Andy Emler, dont il est un complice fidèle.

« J’ai la chance de jouer dans le MegaOctet 
d’Andy Emler depuis une vingtaine d’années. 
Andy est un compositeur prolifique pour des 
cuivres, il avait déjà composé pour le big band 
de tubas de Marc Steckar dans les années 
80 ainsi que de nombreuses musiques pour 
ensemble à vent, big band et autres formations 

avec la contrebasse à cordes, ce qui reste un 
« classique » des formations jazz avec tuba. 
Dans le dernier programme du MegaOctet, j’ai 
aussi un unisson « à donf » en ouverture de 
rideau avec le patron ! Quel pied ! »

Tubafest, au Triton, 11 bis rue du Coq-Français, 

93260 Les Lilas. les 24 et 25 octobre 2014.  

Tél. 01 49 72 83 13.

atypiques. Je pense qu’il a largement contribué 
à l’élargissement du répertoire, par exemple 
avec des sonates avec piano, commandées par 
le Conservatoire national supérieur de musi-
que de Lyon et imposées lors des concours. 

Tutti véloces
J’ai, grâce à lui, plusieurs pièces pour duo, 
trio et quatuor de cuivres « classiques » et un 
concerto pour orchestre d’harmonie. Dans le 

Entretien e Andy Emler

écriture plurielle  
et hybride
Andy Emler revient sur sa démarche esthétique et nous dévoile ses 
projets et ses rêves.

l’organiste et compositeur Léon Boëllmann), 
grande dame de la musique française, héri-
tière des nobles familles d’organistes fonda-
trices de l’Ecole Niedermayer, qui accueillit 
Fauré, Saint-Saëns ou Roussel. De huit à dix-

déchiffré ensemble à deux pianos toutes les 
symphonies de Beethoven et Mozart. Cette 
femme m’a transmis une flamme qui s’appelle 
« musique » avec intelligence et une extraordi-
naire ouverture d’esprit. J’avais à l’intérieur ce 
potentiel prêt à éclore et elle l’a révélé. Issue 
d’une tradition d’organistes rôdés à l’improvi-
sation, elle s’amusait de mes initiatives hors 
champ classique. Mais elle ne m’a pas lâché 
sur la technique. C’est grâce à elle que les 
choses se sont déclenchées. Le seul phéno-
mène dont elle a été absente, c’est le travail 
en groupe de rock, qui a ensuite évolué eee 

Pourquoi avoir consacré votre vie à la musi-
que ?
Andy Emler : Les rencontres décident d’une 
vocation. Dans mon cas, ce fut celle d’un 
professeur, Marie-Louise Boëllmann (fille de 

“Mes créations  
sont désormais de 
plus en plus écrites.”
Andy Emler
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sept ans, j’ai suivi son enseignement. Je viens 
d’une famille totalement hors du milieu de 
la culture et elle m’a appris l’émotion ! On a 

eee vers le pop, la fusion et donc vers le jazz. 
Voici pour l’enchaînement chronologique.

A quelle étape êtes-vous arrivé dans votre 
parcours de compositeur ?
A. E. : Je suis arrivé à un point charnière dans mon 
parcours. J’ai été formé à la musique classique 
savante, notamment au Conservatoire de Paris 
avec Marius Constant, tout en jouant comme gui-
tariste de rock dans les bals du samedi soir et en 
me passionnant pour le jazz ou les musiques afri-
caines. J’ai digéré tous ces courants, avec comme 
mot magique le « groove » ! Pendant longtemps, 
j’ai surtout travaillé par le biais de l’improvisation. 
Mais désormais, mes créations sont de plus en 
plus écrites. Cette saison, c’est par exemple la 
première fois que j’écris pour un orchestre sym-
phonique, en l’occurrence l’Orchestre National de 
Lille de Jean-Claude Casadesus. Cela représente 
un vrai changement, même si mon style reste 
toujours dans l’hybridation des langages.

Comment évitez-vous, dans votre démarche, 
l’écueil de certains projets crossover ?
A. E. : On trouve effectivement chez certains 
compositeurs, notamment américains, des 
démarches racoleuses, quand on entend par 

convictions artistiques, qui sait où il va. Il est 
venu écouter l’ensemble Nomos au Théâtre de 
Fontainebleau – nous donnions notamment la 
Bachianas brasileiras n°1 de Villa-Lobos – et 
a tout de suite souhaité écrire pour nous. Ce 
qui lui a plu, c’est le son de l’ensemble, l’en-
gagement des musiciens. Il a composé extrê-
mement vite ! Deux mois plus tard, nous rece-
vions la partition Dynamos 1, une œuvre très 
rythmée, très contrastée, dans laquelle Andy 
souhaite faire sonner l’ensemble de violoncel-
les comme un orchestre. 

quelques réservoirs d’improvisation
Par contre, Andy a bien compris que nous 
n’étions pas des jazzmen, et c’est donc une 
pièce très écrite, avec seulement quelques 
réservoirs d’improvisation. Andy Emler est un 
jazzman qui flirte avec le classique, et pour 
ma part je suis dans l’univers de la musique 
contemporaine mais sans aucun sectarisme. Le 
croisement de nos parcours était donc naturel ! 

Attention, événement ! L’Orchestre national de 
Lille, sous la baguette de Jean-Claude Casadesus, 
crée en fin de saison le Concerto Un été malmené 
pour trio de jazz et orchestre d’Andy Emler. En 
soliste, on retrouve bien sûr la fine équipe Andy 
Emler, Claude Tchamitchian, Eric Echampard. Une 
mixité des langages que défend depuis longtemps 
Jean-Claude Casadesus, à qui l’on doit notam-
ment la création, avec son orchestre, du Concerto 
Les mouettes  de Didier Lockwood.

Propos recueillis / Andy Emler

L’art de l’orchestration
L’ancien élève de Marius Constant nous décrit son processus compositionnel sur ce concerto 
pour le moins atypique.

Jean-Claude Casadesus.

Le MegaOctet

“Dynamos 1 est une 
œuvre très rythmée, 
très contrastée.”
Christophe Roy

J’aimerais maintenant faire un projet commun 
avec l’ensemble Nomos et le quatuor de jazz 
de mon frère… »

Concert au Théâtre du Garde-Chasse, 181 rue 

de Paris, 93260 Les Lilas. Tél. 01 43 60 41 89, le 

13 mars 2015. Programme : Artophones 4 par le 

Quatuor de saxophones Morphing et Guillaume 

Orti,  7 for 2 pour 2 percussions claviers et élec-

tronique, Dynamos 1 par l'ensemble Nomos (10 

violoncelles), Emler/Orti duo, œuvre pour Quatuor 

de saxophones et piano et Finale création avec 

tous les musiciens. 

Focus écrit par Antoine Pecqueur

exemple des standards de jazz mal accom-
pagnés par des orchestres à cordes. C’est à la 
mode… Pour moi, l’hybridation des langages, 
c’est une digestion des langages. Il ne s’agit 
pas de compiler un peu de chaque courant, 

mais de se servir de cette digestion pour 
aboutir à une vraie proposition musicale.

Au-delà de l’orchestre symphonique, êtes-
vous aussi attiré par l’opéra ?
A. E. : J’y pense ! J’aimerais collaborer, pour l’écri-
ture du livret, avec l’écrivain Jean Echenoz, que 
j’avais rencontré sur le spectacle Ravel mis en 
scène par Anne-Marie Lazarini. Peu de gens le 
savent, mais Jean Echenoz a écrit des articles sur 
le jazz dans les années 70, pour la revue Jazz Hot, 
notamment sur la mouvance coltranienne ! Mais 
pour l’instant rien n’est fait. Par contre, je vais 
composer pour l’édition 2015 du festival Musica 
de Strasbourg une pièce avec voix et quatre 
orchestres d’harmonie. Une écriture à la Berlioz, 
avec un livret de Michel Musseau inspiré de La 
Nef des fous de Sébastien Brant. Je me réjouis 
tout particulièrement de cette commande, car je 
n’avais jusqu’à présent écrit que pour des forma-
tions instrumentales et jamais pour la voix.
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« C’est par l’intermédiaire de mon frère, le jazz-
man Guillaume Roy, que j’ai connu Andy Emler. 

J’ai tout de suite été séduit par sa générosité 
et son exigence. C’est quelqu’un de fidèle à ses 
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Abbaye de ROYAUMONT  
SYMPHONIQUE / roth-Berlioz

François-Xavier 
Roth
Un après-midi avec Berlioz par l’un de ses 
meilleurs interprètes actuels.

François-Xavier Roth, chef berliozien exemplaire.

François-Xavier Roth est un pur berliozien. Il a 
de qui tenir : lorsqu’il quitte le Conservatoire, au 
début des années 2000, il rejoint l’Orchestre 
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symphonique de Londres comme chef d’orches-
tre assistant et travaille avec Sir Colin Davis 
(qui, d’outre-Manche, avait tant fait pour la 
redécouverte du compositeur depuis les années 
1960). Dans la foulée, il est l’assistant de John 
Eliot Gardiner, qui monte Les Troyens au Châte-
let avec son Orchestre Révolutionnaire et 
Romantique. Berlioz sur instruments d’époque : 
c’est désormais une évidence et quand Les Siè-
cles, l’orchestre qu’il a fondé en 2003, crée son 
propre label (Les Siècles Live), c’est tout natu-
rellement qu’il se tourne vers la Symphonie fan-
tastique. Ce samedi 4 octobre, c’est toute un 
après-midi que François-Xavier Roth et Les Siè-
cles proposent de passer en compagnie de Ber-
lioz, trois moments musicaux qui visent à éclai-
rer la musique autant que la personnalité du 
compositeur. Autour d’extraits des Troyens, pro-
jet ultime et grandiose, la musicologue Cécile 
Reynaud dévoile le génie Berlioz à travers ses 
écrits et correspondance. Second temps : Harold 
en Italie, étonnante symphonie où l’alto soliste 
(ici le jeune Adrien La Marca, révélation des der-

nières Victoires de la Musique) tient le rôle d’un 
personnage, « sorte de rêveur mélancolique 
dans le genre du Childe-Harold de Byron ». Et 
pour finir, bien sûr, la Symphonie fantastique, 
chef-d’œuvre du romantisme musical français, 
où Berlioz eut l’heureuse audace de faire explo-
ser les carcans du bon goût orchestral de l’épo-
que.� J.-G. Lebrun

Abbaye de Royaumont, 95270 Asnières-sur-Oise. 

Samedi 4 octobre à partir de 15h. 

Tél. 01 34 68 05 50.

Cité de la musique  
Musique baroque

John Eliot  
Gardiner
Le chef anglais confronte au cours du même 
concert Bach, Haendel et Scarlatti.

don Symphony Orchestra), John Eliot Gardiner 
revient toujours au baroque. On ne peut que 
s’en réjouir, tant le chef anglais trouve toujours 
le ton juste, entre rigueur et expressivité. A la 
Cité de la Musique, il réunit Haendel (le virtuose 
Dixit Dominus), Bach (Cantate BWV 199) et Scar-
latti (Stabat mater). Avec son équipe fidèle du 
Monteverdi Choir, à la cohésion bluffante, et les 
English Baroque Soloists.� A. Pecqueur

Cité de la musique, 221 av. Jean-Jaurès, 

75019 Paris. Lundi 6 octobre à 20h.

Tél. 01 44 84 44 84 Places : 32 à 41 €.

Salle Pleyel  
Piano

Yuja Wang
La pianiste chinoise est en récital rue du 
Faubourg Saint-Honoré.

Yuja Wang, une technique prodigieuse.

C’est une lapalissade : Yuja Wang divise le 
monde musical. Déjà pour ses tenues ves-
timentaires ! Ses mini (ou micro) robes, aux 
couleurs flashy, provoquent des réactions 
ulcérées d’une partie du public… Mais sur-

tout, c’est son jeu même qui fait polémique. 
Certains n’y voient que pure virtuosité, tandis 
que d’autres sont fascinés par cette ivresse 
technique et musicale. A la Salle Pleyel, l’an-
cienne protégée de Claudio Abbado (quand 
même…) jouera un programme pour le moins 
éclectique, allant d’Albeniz à la transcription 
de La Mort d’Isolde de Wagner par Liszt, en 
passant par Chopin.� A. Pecqueur

Salle Pleyel, 252 rue du Faubourg Saint-Honoré, 

75008 Paris. Mardi 7 octobre à 20h. 

Tél. 01 42 56 13 13 Places : 10 à 100 €.

SALLE PLEYEL  
PIANO, VIOLON ET ORCHESTRE

Josep Pons  
et l’Orchestre 
de Paris
Le chef catalan accueille le pianiste Javier 
Perianes et le violoniste Chad Hoopes pour 
deux concerts « espagnols ».

Le pianiste Javier Periana, invité de l’Orchestre de Paris.

Jeune talent à suivre, Javier Perianes, pia-
niste de 26 ans est l’un des grands défen-
seurs actuels de la musique de Manuel de 
Falla, en particulier ces Nuits dans les jar-
dins d’Espagne, qu’il joue le 8 octobre et qu’il 
a enregistrées récemment avec Josep Pons. 
Le lendemain, Chad Hoopes interprète la 
Symphonie espagnole de Lalo. Bizet ouvre 
et ferme les deux concerts : extraits de L’Ar-
lésienne puis l’étincelante Carmen Suite de 
Rodion Chtchédrine.� J.-G. Lebrun

Salle Pleyel, 252 rue du Faubourg Saint-Honoré, 

75008 Paris. Mercredi 8 et jeudi 9 octobre. 

Tél. 01 42 56 13 13.

Abbaye de ROYAUMONT  
MUSIQUE SACRÉE

Les Arts  
florissants
William Christie dirige un programme de 
grands motets de Rameau et Mondonville.

William Christie, pionnier du baroque.

À la suite de quelques pionniers – tel Nikolaus 
Harnoncourt –, l’interprétation de la musique 
baroque a connu un spectaculaire renouveau au 
cours des années quatre-vingt. Royaumont fut 
alors un haut lieu de réflexion et de découverte 
de ce répertoire qui pouvait de nouveau sonner 
dans ses couleurs retrouvées. William Christie, 
grand animateur de ce mouvement à la tête de 
son ensemble emblématique, Les Arts floris-
sants, dirige un programme de motets français 
de Rameau (Quam dilecta, In convertendo Domi-
nus) et Mondonville (Dominus regnavit, In exitu 
Israel). Un répertoire qu’il a largement contribué 

à faire triompher et pour lequel il a formé nom-
bre d’interprètes actuels.� J.-G. Lebrun

Abbaye de Royaumont, 95270 Asnières-sur-Oise. 

Samedi 11 octobre à 17h30. Tél. : 01 34 68 05 50.

OPÉRA
OPÉRA BASTILLE  
NOUVELLE PRODUCTION

Le Barbier  
de Séville
L’Opéra Bastille accueille une production du 
Grand Théâtre de Genève dont la mise en 
scène dynamique avait été saluée à sa créa-
tion.

La soprano Karine Deshayes, Rosine moderne dans Le 
Barbier de Séville à l’Opéra Bastille.

Les opéras bouffes de Rossini se prêtent bien 
aux relectures modernes et inventives : le 
compositeur lui-même n’avait souvent guère 
souci d’exactitude lorsqu’il peignait tel lieu ou 
telle époque ; ce qui est requis est bien plu-
tôt un sens aigu de l’observation et une ironie 
joyeuse qui trouvent à s’exprimer nulle part 
mieux que dans la pièce de Beaumarchais. 
La vivacité de la musique appelle nécessaire-
ment celle de la scène, et c’est ce qui avait été 
applaudi en 2010 dans la production du jeune 
Vénitien Damiano Michieletto. Jeunesse éga-
lement dans la fosse avec Carlo Montanaro. 
Sur scène, Karine Deshayes sera Rosine (en 
alternance avec Marina Comparato) et Dalibor 
Jenis et le jeune Florian Sempey se partage-
ront le rôle de Figaro.� J.-G. Lebrun

Opéra Bastille, place de la Bastille, 75012 Paris. 

Les 19, 23, 25, 29 septembre, 1er, 4, 14, 15, 20, 

23, 28, 30 octobre et 3 novembre à 19h30,

le 28 septembre à 14h30. Tél. 01 40 01 19 70.

Opéra Bastille  
Puccini

Tosca
L’Opéra de Paris propose une nouvelle pro-
duction du chef-d’œuvre de Puccini mise en 
scène par Pierre Audi.

Ludovic Tezier, en Scarpia : un rôle sur mesure !

D’Orlando furioso de Vivaldi à Iphigénie en 
Tauride de Gluck, le metteur en scène Pierre 
Audi est à son meilleur dans les ouvrages les 
plus sombres, dont il sait restituer la théâ-

tralité tragique. On ne peut donc que saluer 
le choix de lui confier une nouvelle production 
de Tosca. Il est par contre peu évident de pré-
senter la triple distribution vocale et la dou-
ble direction musicale suivant les dates de 
représentation (sans oublier les différences 
de tarifs !). Restent des noms alléchants, de 
Marcelo Alvarez à Ludovic Tézier, en passant 
par Béatrice Uria-Monzon, mais qui ne chan-
tent pas forcément ensemble…� A. Pecqueur

Opéra Bastille, place de la Bastille, 75012 Paris. 

Du 10 octobre au 28 novembre. 

Tél. 08 92 89 90 90. Places : 5 à 231 €.

Athénée-Théâtre Louis Jouvet  
MADRIGAUX

Chants d’amour 
de Monteverdi
Wouter van Looy met en scène des madrigaux 
de Monteverdi interprétés par les jeunes 
chanteurs et instrumentistes de l’ensemble 
Muziektheater Transparant.
« J’adore travailler les madrigaux, reconnaît 
Wouter van Looy. Le Monteverdi de la seconde 
période a une façon incroyablement riche et 
pure de porter un texte dans la musique, qui 
correspond très bien à des personnalités et à 
des voix de jeunes chanteurs. » Ce sont aussi 
des œuvres dont la force narrative est subli-
mée par l’infinie variété des émotions que 
porte la musique de Monteverdi. Partant du 
lamento d’Arianna, et du livret de cet opéra 
disparu, Wouter van Looy a construit un par-
cours dans ce « jardin musical » pour y faire 
évoluer les jeunes artistes – âgés de 15 à 25 
ans – dirigés par Nicolas Achten.�J.-G. Lebrun

Athénée-Théâtre Louis Jouvet, 7 rue Boudreau, 

75009 Paris. Du 25 au 27 septembre à 20h, 

dimanche 28 septembre à 16h. 

Tél. 01 53 05 19 19.

Jean-Luc Choplin m’a offert le choix de met-
tre l’orchestre soit dans la fosse, soit sur 
scène. Le fait de mettre les musiciens sur la 
scène m’a paru évident. C’est avant tout la 
partition qui sera la source d’inspiration de 
ce spectacle conçu comme un concert mis 
en scène. Ainsi nous serons au plus près de 
l’énergie et de la force émotionnelle de cette 
harmonie miraculeuse existant entre le texte 
de Jacques Demy, si juste et universel, et les 
inoubliables mélodies et orchestrations de 
Michel Legrand. » Avec une superbe distribu-
tion : Natalie Dessay dans le rôle de Madame 
Emery, Laurent Naouri dans celui de Roland 
Cassard et Michel Legrand en personne à la 
direction musicale.

Jean Lukas

Théâtre du Châtelet, 1 place du Châtelet,  

75001 Paris. Du 11 au 13 septembre à 20h,  

le 14 à 16h. Tél. 01 40 28 28 28. 

Rejoignez-nous sur Facebook   

Gros plan

Théâtre du Châtelet
Création mondiale

Les Parapluies  
de Cherbourg
Cinquante ans après le film de Jacques Demy Les Parapluies de 
Cherbourg, le Théâtre du Châtelet propose de découvrir la comédie 
musicale dans une version symphonique mise en espace par Vincent 
Vittoz, qui co-signe les décors avec Sempé.

En 1964, le film Les Parapluies de Cherbourg 
remporte la Palme d’Or à Cannes, lance la 
carrière de Catherine Deneuve et marque l’un 
des temps forts de la collaboration fructueuse 
(neuf films) de l’un des tandems compositeur/

Michel Legrand.

réalisateur les plus convaincants de l’Histoire 
du Cinéma. Comme le remarque Vincent Vit-
toz, « on peut presque affirmer qu’avec ce film 
les deux auteurs furent des précurseurs d’un 
nouveau genre de comédie musicale : un film 

entièrement chanté, ce qui est à ma connais-
sance une première. »

Concert mis en scène
« Pour ces représentations au Châtelet, 

Gros plan

CITÉ DE LA MUSIQUE
THÉÂTRE MUSICAL

The Photographer
Le Kammerensemble Neue Musik Berlin donne en création française 
cette œuvre singulière de Philip Glass, « photo-opéra » mis en scène par 
le chorégraphe Shang-Chi Sun.

Dans l’un de ses plus récents opéras, The 
Perfect American, créé en 2013, Philip Glass 
traitait de la vie – et inévitablement de l’œu-
vre – de Walt Disney. Ce n’était d’ailleurs pas 
la première fois que le compositeur nourris-
sait son œuvre lyrique de sa fascination pour le 
cinéma : dans les années 1990, il avait composé 
sa trilogie autour de la poésie de Jean Cocteau 
en s’inspirant des films (Orphée, La Belle et la 
Bête, Les Enfants terribles) tout autant que des 
textes. Dans La Belle et la Bête, la musique se 

superpose au film lui-même. C’est dire la force 
d’inspiration que Philip Glass a toujours pui-
sée dans les images. The Photographer est une 
sorte de prototype, une fantaisie – presque 
une rêverie – sur le mouvement de la musique 
et des images animées. 

Une fantaisie et une rêverie
Créée en 1982, l’œuvre est en trois parties 
– une musique de scène, un concerto pour 
violon, un ballet – qui sont autant de façon 

d’évoquer Edweard Muybridge, pionnier 
anglais de la photographie qui a consacré 
une grande partie de son œuvre à la mise en 
image du mouvement ; ses célèbres photo-
graphies animées sont d’ailleurs projetées en 
parallèle de l’acte II. Mais, comme pour Walt 
Disney, Philip Glass s’est intéressé à l’homme 
derrière son art : le livret de David Byrne est 
ainsi inspiré par les minutes du procès pour 

The Photographer de Philip Glass  mis en scène par le chorégraphe Shang-Chi Sun.

un meurtre dont Muybridge fut accusé, pla-
çant le photographe sous le regard « objectif » 
de la société.

Jean-Guillaume Lebrun

Cité de la musique, 221 av. Jean Jaurès,  

75019 Paris. Samedi 27 septembre à 20h.  

Tél. 01 44 84 44 84.

Rejoignez-nous sur Facebook   

Rejoignez-nous sur  
Facebook et soyez  
informés quotidiennement
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Intelligence du texte et sensibilité du phrasé caracté-
risent la direction de John Eliot Gardiner.

Même s’il dirige de plus en plus de musiques 
du xxe siècle (il a ainsi offert à Pleyel un magni-
fique Œdipus Rex de Stravinsky avec le Lon-
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STUDIO DE L’ERMITAGE  
GRAND FORMAT

Ping Machine
Un ensemble de 14 musiciens pour s’inven-
ter des terrains de jeux radicaux servis par 
la plume et l’autorité de Fred Maurin, leader 
incontestable.

Du jazz en grand format : Ping Machine est un groupe 
de 14 musiciens dirigé par le guitariste Fred Maurin.

Il y a un an sortait l’épatant album live 
« Encore » (chez Neuklang) du groupe de 
Fred Maurin, l’un des ensembles les plus 
turbulents et insaisissables de la scène 
jazz française. Du live et des turbulences, 
il en sera aussi forcément question lors de 
ce rendez-vous de rentrée à Ménilmontant 
où les compositions du leader-guitariste 
ouvriront des espaces de liberté, de groove 
et de virtuosité d’une parfaite fraîcheur 
émotionnelle, faisant souvent venir à l’es-
prit le sentiment du « jamais entendu ». Du 
jeu collectif et du son d’ensemble alliés à 

SEINE-ET-MARNE  
FESTIVAL

Provins Duke 
Jazz Festival
Cinq jours de jazz dans la tranquille cité 
médiévale seine-et-marnaise.

L’accordéoniste Marc Berthoumieux.

On voudrait que le temps des festivals 
d’été ne s’arrête jamais. On sait qu’il n’en 
est rien mais septembre est là pour faire 
planer le doute… A Provins, sous la hou-
lette de Laurent Mignard, le boss du Duke 
Orchestra (voir entretien ci-dessus), le jazz 
estival joue les prolongations avec cette 
année une édition dominée par les rencon-
tres : celle de Vincent Peirani et Marc Ber-
thoumieux, deux de nos plus incroyables 
accordéonistes, celle du pianiste Philippe 
Milanta et de la chanteuse Faby Médina, 
celle des amis de Al Sanders pour sa carte 
blanche “Gospel Reunion”, celle enfin de 
Mercedes Ellington, petite-fille du Duke, 
invitée pour une conférence à l’occasion de 
la célébration des 40 ans de la disparition 
de son grand-père.� J.-L. Caradec

Provins et alentours. Du 23 au 27 septembre. 

Tél. 08 200 77 160.

tembre et l’électro hip-hop de N3rdistan le 10 
octobre.� V. Fara

Institut des Cultures d’Islam, 19 rue Léon, 

75018 Paris. Du 18 septembre au 21 décembre. 

Tél. 01 53 09 99 84.

PETIT BAIN  
POéSIE MUSICALE

Playing Carver
Road trip seventies et mélancolies littéraires.

Le collectif Playing Carver célèbre sa sortie d’album 
au Petit Bain le 24 septembre.

Lorsque John Parish, Gaspard LaNuit, Marta 
Collica, Wladimir Anselme, et bien d’autres 
artistes à la complicité déjà éprouvées se 
découvrent une passion commune, une unité 
de temps et d’espace se crée instantanément. 
Autour de l’écriture sobre et du réalisme aiguisé 
de l’écrivain Raymond Carver, ce groupe éphé-
mère tisse un rock pop à la beauté dramatique 
et narrative. L’album Playing Carver paraît le 22 
septembre chez Trois Heures Moins Le Quart / 
L’Autre Distribution.� V. Fara

Petit Bain, 7 port de la Gare, 75013 Paris. 

Mercredi 24 septembre à 20h30. 

Tél. 01 80 48 49 81.

PARIS  
FESTIVAL / MAROC

Arts  
d’identité
Durant trois mois, le Festival des Cultures 
d’Islam interroge l’identité marocaine.

Les couleurs de la sculpturale Oum au Festival des 
Cultures d’Islam dédié au Maroc.

Arts et pensée, cultures populaires, société 
et place de la femme : Arts d’identité donne 
scène et tribune à des artistes et intellectuels 
marocains de notre époque, qu’ils soient pho-
tographes, écrivains, cinéastes, vidéastes, 
plasticiens, danseurs ou conteurs, mais aussi 
à des artisans et calligraphes. Rencontres et 
animations seront ponctués en début de fes-
tival par une série de concerts alternant ryth-
mes traditionnels soufis et gnawa – Ensem-
ble Ibn Arabi le 21 septembre, Abdbelhadi el 
Rharbi le 25 – et métissages modernes entre 
la chanson orientalo-jazz de Oum le 20 sep-

jazz / chanson / musiques du monde
Entretien e Laurent Mignard

éGLISE DE LA MADELEINE + TOURNéE NATIONALE
CRéATION / MUSIQUE SACRéE

Sacré Ellington !
Éblouissant compositeur de l’Histoire du Jazz, Duke Ellington considérait 
sa musique sacrée comme ce qu’il avait fait « de plus important ». C’est 
aussi la part la plus méconnue de son œuvre immense, habitée par 
la ferveur de sa foi profonde et par l’approche musicale de plus en 
plus ouverte de sa dernière période créatrice, marquée par des formats 
proches de ceux de la musique classique. Laurent Mignard, à la tête de 
son Duke Orchestra, ambassadeur permanent de l’héritage ellingtonien, 
a conçu un concert exceptionnel consacré à ce répertoire à l’occasion 
du quarantième anniversaire de la mort du grand musicien américain.

Quel est le projet général du Duke 
Orchestra ?
Laurent Mignard : Il y a onze ans, j’ai entre-
pris de transcrire à l’oreille  les Musiques 
Sacrées de Duke Ellington.  Cette expé-
rience m’a permis de prendre conscience, 
non seulement des qualités exceptionnelles 
d’Ellington compositeur, mais aussi de ses 
relations au son, au phrasé ou à ses solis-
tes… Au-delà de la dimension musicale, j’ai 
été bouleversé par les valeurs incarnées par 
le Duke, des valeurs d’excellence, de géné-
rosité et d’ouverture. Notre responsabilité 
est de projeter un héritage “Beyond Cate-
gory” dans le monde d’aujourd’hui. Nous ne 
sommes pas des gardiens de chapelle, tout 
au plus des ambassadeurs qui mettons en 
scène une œuvre d’une diversité extraordi-
naire.

Comment situez-vous Duke Ellington en tant 
que compositeur dans la musique du xxe 
siècle ? Plus il a avancé dans sa carrière, plus 
sa musique semble s’être émancipée des 
formats et conventions du jazz…
L. M. : Dès le début, le Duke a cherché à 

Parlez-nous de ces œuvres que vous avez 
souhaité remettre à l’honneur ?
L. M. : Ellington était particulièrement pieux 
et a toujours considéré son parcours comme 
« béni ». En 1965, il s’est vu confier la créa-
tion d’un concert de Musique Sacrée pour la 
consécration de Notre-Dame de la Grâce à 
San Francisco : « A présent, je peux dire à voix 
haute ce que je méditais alors que j’étais age-
nouillé ». Le succès a été immense et deux 
autres  créations ont suivi (à New York en 
1968 et Londres en 1973). Dans cette œuvre 
testament, le Duke a mis en  scène et en 
perspective les mots de la Bible, sa percep-
tion des textes sacrés, ainsi que diverses 

s’émanciper des conventions du jazz, préci-
sément parce qu’il ne se reconnaissait pas 
dans ce vocable pour définir son esthétique. 
En 1927, il dépeint des paysages sonores iné-
dits avec East St. Louis Toodle-Oo. En 1929, 
c’est la musique du film Black And Tan Fan-
tasy, puis  Creole Rapsody en 1931 (sur les 
deux faces d’un 78 tours). Aux côtés de stan-
dards qui font mouche (source de royalties 
pour entretenir son orchestre), les fresques 
s’élargissent : Reminiscing in Tempo en 1935, 
Diminuendo & Crescendo in Blue en 1937… 
Le Duke rêvait d’écrire un opéra sur le thème 
du peuple afro américain (Bula), mais on 
ne confiait pas ce genre d’ouvrage à un noir 
dans les années 40. Alors il a développé de 
grandes œuvres, telles Black Brown & Beige 
en 1943, Harlem Suite en 1951, et toutes les 
autres Suites. Ellington a essuyé un grand 
nombre de critiques pour ces créations en 
avance sur leur temps. Mais à mesure qu’il 
devenait une institution, les critiques se sont 
tues, et des œuvres magistrales telles que les 
Sacred Concerts, les œuvres symphoniques 
ou le ballet The River ont mis un point final à 
la contestation.

« Au-delà de la  
dimension musicale, 
j’ai été bouleversé 
par les valeurs  
incarnées par  
le Duke, des valeurs  
d’excellence,  
de générosité et 
d’ouverture. »
Laurent Mignard
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situations qu’il a rencontrées. Nous avons 
sélectionné  quelques-unes de ses plus 
belles pages. Par exemple, Supreme Being 
consiste en un panorama d’avant la création 
du monde, Something ‘bout believing est un 
hymne au Créateur, In The Beginning God se 
décline en une suite en quatre parties sur les 
quatre premiers mots de la Bible, Come Sun-
day reprend le thème de Black Brown & 
Beige,  Heaven évoque le Paradis avec ses 
voix célestes, Freedom déroule une grande 
fresque sur le thème de la liberté, avec en 
allégorie la quête du peuple noir pour ses 
droits civiques, Tell me it’s the Truth ou The 
Lord’s Prayer délivrent des airs gospel, Praise 
God and Dance culmine en un grand final 
jubilatoire et hyper énergisant… Cet oratorio 
ellingtonien visite diverses esthétiques (néo-
classique, jazz, gospel, blues, latin, lyrique, 
chant choral…) et sera servi par des solistes 
de grand talent, le claquettiste Fabien Ruiz, 
un grand chœur et la présence exception-
nelle de Mercedes Ellington, qui ponctuera 
les événements par des citations de son 
illustre grand-père.

Propos recueillis par Jean-Luc Caradec.

Église de La Madeleine, place de la Madeleine, 

75008 Paris. Sacred Concert. Mercredi 1er  

octobre à 20h30. Places : 27 à 55 €.  

+ Tournée nationale. Tél. 01 40 93 36 60.

Rejoignez-nous sur Facebook  
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ABONNEZ-VOUS
SAISON 2014-2015  

spectacles / cinéma 

  25e Festival du court métrage d’humour   
Les Fouteurs de joie  Dix Verres  Éloge de la folie  

 Le bourgeon  Et le coq chanta…   
Court-Miracles  Les Trois combats de Tao Sanchun  Loop 

 Tentative de Jalousie, Carole Bouquet   
Le Point-Virgule fait sa tournée !  

 La face cachée du plateau  Gardien du temps   
Ubu roi  Akiko l’amoureuse  Knee Deep  
 Fugain & Pluribus  Puzzle  Cendrillon   
La Vénus au phacochère, Alexandra Lamy  
 La Maison Tellier  Cécile McLorin Salvant  

 Circus Incognitus  Tartuffe  Pompée  Miravella  
 Hänsel & Gretel la faim de l’histoire  IT Dansa   
À chaque vent le papillon se déplace sur le saule  

et Mon amour pour toi  
 Mokaiesh  Carrousel des moutons   

Le sang des bleuets  Diane Tell  Birdy  
 Carmen Souza  À vos souhaits !   

Grand’peur et misère du IIIe Reich  
 Antoine Duléry fait son cinéma (Mais au théâtre !)   

Nuit américaine, Accentus

01 49 66 68 90 
billetterie.cac@mairie-meudon.fr 
billetterie.meudon.fr 
Locations : fnac.com 
0 892 68 36 22 (0,34€/mn) / Carrefour

Espace Culturel  
Robert-Doisneau 
16 avenue du Maréchal  
de Lattre de Tassigny  
Meudon-la-Forêt

Centre d'Art  
et de Culture 
15 boulevard des  
Nations-Unies 
Meudon

AP-la terrasse.indd   1 01/07/2014   14:36

MUSIQUE   
THÉÂTRE   
DANSE   
CINÉMA 2014-2015SAISON SALLE  

GÉRARD- 
PHILIPE

Présentation de saison  
  Vendredi 19 septembre 20h

CHANSON Maxime Le Forestier 
  Samedi 4 octobre 20h

THÉÂTRE La légende noire du soldat O  
 Théâtre de la Méditérranée 
  Vendredi 7 novembre 20h30

THÉÂTRE Lonely Planet/Compagnie Hercub 
  Samedi 15 novembre 20h30

THÉÂTRE White/Catherine Wheels Theatre company 
  Mercredi 26 novembre 10h30

FLAMENCO Jean-Philippe Bruttmann 
  Samedi 6 décembre 20h30

CONCERT Habib Koïté/Festival Africolor 
  Dimanche 21 décembre 16h

ACTION L’Orient en Occident/Compagnie Ah ! 
  Janvier à mai 2015

THÉÂTRE Par la voix/Compagnie du Phœnix 
D’OBJET   Mercredi 14 janvier 14h30

JAZZ Manu Katché 
  Samedi 17 janvier 20h30

CHANSON Ferré, Ferrat, Farré/Jean-Paul Farré 
  Samedi 24 janvier 20h30

COMÉDIE Marlaguette/Simon Bensa et Pauline Paris 
MUSICALE  Mercredi 4 février 14h30

CLASSIQUE Une farce à de Rossini/ONDIF  
  Dimanche 8 février 17h

CLASSIQUE La 1ère fois que je suis née/ONDIF 
   Scolaires uniquement 

THÉÂTRE La contrebasse/Clovis Cornillac 
  Dimanche 1er mars 17h

JAZZ Hommage à Grappelli/Didier Lockwood 
  Vendredi 13 mars 20h30

CIRQUE Le carrousel des moutons  
 Compagnie D’irque et Fien 
  Dimanche 22 mars 16h

CHANSON Nouchka/Séréna Fisseau Scolaires 
   uniquement

THÉÂTRE À la folie Feydeau/Compagnie A2R  
  Samedi 18 avril 20h30

SALLE GÉRARD-PHILIPE 2, avenue Pablo-Neruda 
94380 Bonneuil-sur-Marne   tél. 01 45 13 88 24



rejoignez-nous sur facebook Réagissez sur www.journal-laterrasse.fr

des fulgurances solistes, qui font décol-
ler...� J.-L. Caradec

Studio de l’Ermitage, 8 rue de l’Ermitage, 

75020 Paris. Jeudi 25 septembre à 20h30. 

Tél. 01 44 62 02 86. Places : 10 €.

COMéDIE-FRANçAISE  
CHANSON

Cabaret  
Barbara
Après Brassens et Vian, Barbara se voit offrir 
un cabaret à la Comédie-Française.
Le Français ose une immersion musicale dans 
l’œuvre de l’interprète, auteure et compositrice 
disparue en 1997, un répertoire qui fut aussi 
noir et tranchant que léger et joueur. C’est 

d’ailleurs cette dernière facette, plus enso-
leillée et moins notoire de sa poésie, que la 
metteure en scène Béatrice Angevin a souhaité 
rehausser : derrière la figure dramatique, der-
rière les blessures, Barbara était également 
une artiste drôle narrant le quotidien.� V. Fara

Comédie-Française, place Colette 75001 Paris. 

Du 27 septembre au 2 novembre. 

Tél. 08 25 10 16 80.

région /  PERPIGNAN  
FESTIVAL

Jazzèbre
Un festival de référence dans la région de 
Perpignan.
Un rendez-vous important de l’automne jaz-
zistique en France. Pendant trois semaines, 

un cow-boy stripteaser aux noms évocateurs, 
américains et férocement sexy, font le très 
grand show.� V. Fara

Cirque d’Hiver, 110 rue Amelot 75011 Paris. 

Vendredi 26 et samedi 27 septembre à 20h30, 

Dimanche 28 à 17h. Tél. 01 58 71 01 01. 

Places : 13 à 26 €.

CHATENAY-MALABRY  
CHANSON

Sophie  
Maurin
La diligence tranquille.

La pianiste et chanteuse Sophie Maurin au Pédiluve 
le 3 octobre.

Son premier album plein de clarté est paru 
en 2013 (Jo&Co Universal), album où le swing 
des gammes de piano et des riffs de cuivres 
répond à la sincérité d’une voix qu’on a l’im-
pression de connaître depuis toujours, entre 
saccades et fluidité. Sophie Maurin s’inscrit 
dans une lignée d’interprètes sans pathos 
mais pas sans tempérament, où style, mélo-
dies et arrangements très travaillés semblent 
couler de source.� V. Fara

Le Pédiluve / Théâtre Firmin Gémier, La Piscine, 

254 av. de la Division-Leclerc,

92290 Châtenay-Malabry. Jeudi 3 octobre à 20h. 

Tél. 01 41 87 20 84. Places : 10 €.

total, drôle, théâtral, où la gaieté macabre 
fait valser les émotions, où le noir est une 
couleur.� V. Fara

Maison de la Musique de Nanterre, 8 rue des 

Anciennes-Mairies, 92000 Nanterre. Samedi 

27 septembre à 20h30, dimanche 28 à 16h30. 

Tél. 01 41 37 94 21. Places : 5 à 23,5 €.

CIRQUE D’HIVER / FESTIVAL D’Ile-de-france  
CREATION

Le Cabaret  
New Burlesque
Voluptés électro-rock au royaume des corps 
magnifiés.

Les acteurs du Cabaret New Burlesque au Cirque 
d’Hiver.

Idée fascinante et canaille, casting délicieu-
sement décalé, décorum pailleté… On devrait 
assister là à une des pépites de la rentrée. 
Portés par la musique lascive et chipie de 
Poni Hoax, les ambiances parfaites d’Ar-
thur H et quelques guests croustillants telle 
Rossy de Palma, cinq effeuilleuses divas et 

SAINT-FARGEAU-PONTHIERRY / LES LILAS  
CRéATION

Jean-Rémy  
Guédon
Le leader d’ArchiMusic signe MuTemps, une 
fantaisie numérique conçue en collaboration 
avec le vidéaste Johan Lescure et inspirée 
par des textes de Rebotier.

MuTemps, fantaisie mumérique de Jean-Rémy 
Guédon sera créée à Saint-Fargeau-Ponthierry avant 
d’être reprise aussitôt au Triton.

Comme un aboutissement d’une résidence 
« Arts Numériques et Spectacle Vivant » à 
l’Espace Les 26 Couleurs de Saint-Fargeau-
Ponthierry, où il travaille en collaboration avec 
le vidéaste Johan Lescure sur le thème « La 
musique se voit », le compositeur, leader et 
saxophoniste Jean-Rémy Guédon présente 
sa nouvelle création. Une « fantaisie », c’est-à-
dire, comme vient nous le rappeler le Larousse 
cité par Guédon : « une pièce instrumentale 
qui n’est pas soumise à des règles formelles 
préétablies ». Ce projet ambitieux et inédit, 
mobilise, sur des textes tirés de Description 
de l’Omme de Jacques Rebotier, l’ensemble 
Archimusic au grand complet (10 instrumen-
tistes ou vocalistes sur scène), les créations 
visuelles de Johan Lescure et la chorégraphe 
Julie Desprairies chargée de la mise en espace. 
Les tableaux se succèdent, évoquant le jazz, 
l’opéra et naturellement les musiques du « Tout 
monde » auxquelles Archimusic aime se frotter 
de près, comme lors d’une récente tournée en 
Afrique subsaharienne avec le projet « Franco 
Na Biso ! », hommage à Franco Luambo, père 
de la rumba congolaise, le « Fela » francophone 
du Congo Kinshasa. Un autre projet étonnant 
qui sera à découvrir pour sa première euro-
péenne le 22 novembre dans le cadre du Fes-
tival Africolor.� J.-L. Caradec

Espace Culturel Les 26 Couleurs de Saint-

Fargeau-Ponthierry, 6 rue Pasteur, 

77310 Saint-Fargeau-Ponthierry.

 Samedi 27 septembre à 21h15. 

Tél. 01 64 81 26 60. Entrée libre.

Le Triton, 11 bis rue du Coq-Français, 

93260 Les Lilas. Du 30 septembre au 3 octobre 

et du 7 au 11 octobre à 20h. Tél. 01 49 72 83 13. 

Places : 10 à 15 €.

NANTERRE  
CABARET MUSICAL

The Tiger Lillies :  
Songs From  
The Gutter
Le blues excentrique des monstres de foire.

L’humour effrayant des Tiger Lillies à la Maison de la 
Musique de Nanterre.

Inquiétants héros du show musical néo-
brechtien, ces Londoniens s’inspirent du 
folk continental européen, de la java au 
tzigane, de la chanson réaliste aux clas-
siques allemands, des comédies musica-
les anglaises et de l’opérette. Un concert 

à Perpignan mais aussi dans de petits vil-
lages des Pyrénées-Orientales et de l’Aude, 
la programmation de Jazzèbre invite pas 
moins de 25 formations de premier plan 
dans un esprit festif où la musique peut 
se partager un verre à la main à l’heure de 
l’apéro ou au cours d’un pique-nique. Mais 
ici la carte de la convivialité n’est pas jouée 
au détriment du standing de la program-
mation : le line up tape et sonne très fort, et 
fait voir du pays. Du Cubain Omar Sosa au 
Sarde Parlo Fresu, de la guitare solaire de 
Sylvain Luc à l’accordéon sensible de Daniel 
Mille, en passant par le duo d’Andy Emler 
& Thomas De Pourquery ou encore Vincent 
Peirani, Melingo, Sylvie Courvoisier, Mark 
Feldman...� J.-L. Caradec

Perpignan, dans les Pyrénées-Orientales 
et l’Aude. Du 27 septembre au 19 octobre. 

Tél. 04 68 35 37 46.

PARIS ET MAGNY-LES-HAMEAUX  
HOMMAGE à NINA SIMONE

Little Girl Blue
Quand le violoncelle de Sonia-Wieder 
Atherton se fait voix de Nina Simone.

La violoncelliste Sonia-Wieder Atherton.

Cela fait bien des années déjà que la violon-
celliste française, éminent talent de l’ins-
trument de la scène classique française, 
a choisi de renoncer à jouer en boucle les 
trois ou quatre grands concertos du réper-
toire pour développer, en totale liberté, ses 
propres projets… Après ses bouleversants 
“Chants juifs”, Sonia-Wieder Atherton plonge 
dans l’univers de la grande chanteuse Nina 
Simone, talent singulier et destin doulou-
reux du jazz, interprète et peut-être sur-
tout musicienne magnifique… « Je me suis 
immergée dans son répertoire, ses arrange-
ments, son univers harmonique et son his-
toire aussi. Je voudrais lui prêter la voix de 
mon violoncelle… » confie la violoncelliste, 
visiblement inspirée par la Little Girl Blue, 
sa fêlure et sa fièvre de chanter… Elle est 
entourée et portée dans ce projet par l’im-
parable Bruno Fontaine, pianiste de tous les 
défis musicaux, et par le percussionniste 
Laurent Kraif.� J.-L. Caradec

Abbaye de Port Royal des Champs, 

78 Magny-les-Hameaux. Dimanche 

28 septembre à 17 h. Tél. 01 58 71 01 01 

et 01 30 96 99 00 (concert hors les murs du 

Théâtre de Saint-Quentin-en-Yvelines).

Théâtre des Bouffes du Nord, 37 bis bd. de la 

Chapelle, 75010 Paris. Lundi 29 septembre à 

20h30. Tél. 01 46 07 34 50.

Gros plan

CHâTELET
BRéSIL

Gilberto Gil
Retour en classe tout acoustique pour le chantre brésilien.

Plus de cinquante ans que Gilberto Gil a choisi 
sa voie : la musique, pour laquelle ce natif de 
Salvador do Bahia incarne un durable change-
ment de mentalité, un mouvement des idées, 
alors même que le pays entre au milieu des 
années 1960 dans une période d’extrêmes ten-

Gilberto Gil se hisse au sommet de son art lorsqu’il 
adopte la position acoustique.

psychédélique 1968. Il prend position pour 
une ouverture d’esprit peu en phase avec les 
militaires au pouvoir. Cela lui vaudra donc de 
devoir partir quelque temps à Londres, avant 
de revenir et ne plus quitter les cimes des 
charts brésiliens.

Bahia samba
Si Gilberto Gil affiche une réelle détermination 
à changer d’airs, à renouveler les formules et 
formats, il n’en demeure pas moins fermement 
attaché aux formes qui ont fondé sa pensée. 
Parmi celles-ci, la samba est un pilier fondateur, 
un axe fondamental autour duquel il tourne 
sans cesse. Au gré de ses raouts planétaires, 
multipliant les crossovers plus ou moins inspi-
rés, celui qui deviendra le ministre de la Culture 
auprès de Lula n’a pas cessé de creuser les fer-
tiles racines de la musique bahianaise. Dans ce 
terreau, il a toujours trouvé matière à composer 
des chansons, tantôt douces ou plutôt amères. 
A l’image de Aquele Abraço, un de ses hymnes 
repris en chœur par tout un pays. Un de ses 
classiques dont il devrait cet automne offrir une 
relecture acoustique, raccord avec son nouvel 
album consacré à la matrice sambiste.

Jacques Denis

Théâtre du Châtelet, 1 place du Châtelet  

75001 Paris. Lundi 13 octobre à 20h30.  

Tél. 01 40 28 28 40. Places : 10 à 55 €.

Réagissez sur www.journal-laterrasse.fr 

Le crooner argentin et décalé Melingo, le 11 octobre 
au Théâtre de l’Archipel de Perpignan.

sions politiques. L’homme embrassa la carrière 
à l’écoute des années de la bossa nova, cette 
nouvelle vague qui accompagne la révolution 
postmoderniste du président Kubitschek, mais 
il va marquer les esprits en formulant avec 
quelques autres jeunes trublions le manifeste 
tropicaliste, une version sous les cocotiers du 
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	 	 THÉÂTRE	
	 	 MARIONNETTE	
	 	 GESTUEL
13 novembre 2014 	 Micro Fictions� Festival Auteurs en Acte en Chantier

14 novembre 2014 	 Souvenirs saxifrages pour demain
15 novembre 2014 	 Maternita(s)	
16 novembre 2014 	 Les Marjorettes	
28 et 29 novembre 2014 	 Mine Noire� Festival MARTO - élise Combet/Hubert Jegat 

5 décembre 2014 	 Trahisons� Daniel Mesguich/Harold Pinter

20 décembre 2014 	 Hôtel Paradiso� Familie Floz

16 janvier 2015 	 Je est un arbre� Fabienne Muet

30 janvier 2015 	 L’école des femmes� Philippe Adrien/Molière

7 février 2015 	 Mangez-le si vous voulez� Jean-Christophe Dollé/Jean Teulé

15 mars 2015 	 Carroussel des Moutons� Dirk Van Boxelaere/Fien Van Herwegen

20 et 21 mars 2015 	 Entretiens avec la mer� François Chaffin

	 HUMOUR	
23 novembre 2014 	 Cinq de cœur� Le concert sans retour

17 janvier 2015 	 Régis Mailhot� Reprise des hostilités

24 janvier 2015 	 Nikolaus� Jongleur !

8 mars 2015 	 Les stradivarias	
11 avril 2015 	 Reda Seddiki/Nadia Roz� Lettre à France/Bleu blanc rose

	 ARTS URBAINS	
	 ARTS ÉMERGENTS
9 octobre 2014 	 Isbhujwa� Soweto’s Finest

11 décembre 2014 	 Maputo Mozambique� Cie Thomas Guérineau  
� & Cie Jongleurs du Mozambique

4 avril 2015 	 I have a dream� Cie Choreonix

29 mai 2015 	 Le Lac des Cygnes� Cie Ethadam

	 MUSIQUE	
12 octobre 2014 	 Robert Charlebois	
7 novembre 2014 	 Tigran	
30 novembre 2014 	 La leçon de Jazz d’Antoine Hervé	
6 décembre 2014 	 Natalia Doco + Flavia Coelho	
25 janvier 2015 	 Joussour	
8 février 2015 	 Peirani et Parisien Duo Art	
13 mars 2015 	 Marc Cary Focus Trio	
28 mars 2015 	 The Tigers Lillies� Festival Chorus

2 avril 2015 	 Pierre et le loup et le jazz� Festival Chorus enfant

10 avril 2015 	 Toumani et Sidiki Diabaté	
12 avril 2015 	 Dan Tepfer	
15 avril 2015 	 Orchestre nationale d’Île-de-France

	 JEUNE PUBLIC	
19 et 20 novembre 2014 	 Notre petit Royaume� Cie Les Petits Zefs/Nicolas Vuillier

21 et 22 janvier 2015 	 Le petit collectionneur de couleurs� Cie Gazelle/Gaëlle Audard

4 et 5 février 2015 	 Puzzle� Cie Arcane/Maria Ortiz Gabella

3 mars 2015 	 Mijaurées� Anima Théâtre/Claire Latarget

11 et 12 mars 2015 	 L’après-midi d’un foehn-Version 1� Cie Non Nova/Phia Ménard

25 et 26 mars 2015 	 Paradeisos� Cie AMK/Cécile Fraysse

5, 6 et 7 mai 2015 	 Le Voyager Record� Collectif I am a bird now

THÉÂTRE
VICTOR HUGO

1 4  aven    u e  V ictor     - H u g o  
9 2 2 2 0  B a g ne  u x
t é l .  �0 1 . 4 6 . 6 3 . 1 0 . 5 4 
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meilleures idées et des meilleures produc-
tions françaises de ces dernières années. 
Le groove chaleureux, plein d’une superbe 
tranquille de Winston McAnuff s’accorde 
avec l’accordéon explorateur et piquant de 
Fixi ; un style sans pareil, déroutant et pour-
tant plein d’évidence à l’écoute, renforcé par 
une générosité instinctive et sauvage sur 
scène.� V. Fara

Le Carré Belle-Feuille, 60 rue de la 

Belle-Feuille, 92 Boulogne-Billancourt. 

Vendredi 10 octobre à 20h30. Tél. 01 55 18 54 00. 

Places : 27 €.
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teuse de 22 ans, est né sur scène, dans la vérité 
de la confrontation directe avec des aînés prêts 
à tout donner mais aussi à ne rien pardonner, ou 
de celle de compétitions, comme fin 2009, où, à 
17 ans, elle rafle cinq prix du Tremplin National de 
Blues sur Seine. Le début d’un conte de fée, vite 
repris en mains par la forcenée qui compte déjà, 
malgré son jeune âge, pas moins de 300 concerts 
à son actif. Après un premier album co-écrit 
avec son complice Philippe Devin, Yellow 6/17, 
très inspiré par la « Great black music », elle est 
aujourd’hui très attendue pour son retour pari-
sien avec un second opus orienté « Soul-Funk », 
intitulé Wha, enregistré en partie à New York en 
janvier et février dernier au mythique Studio Ava-
tar (ex Power Station) et produit par Jerry Barnes, 
le bassiste du groupe Chic…� J.-L. Caradec

Divan du Monde, 75 rue des Martyrs, 

75018 Paris. Mardi 7 octobre à 20h. 

Tél. 01 40 05 06 99.

BOULOGNE-BILLANCOURT  
DUO FRANCO-JAMAÏCAIN

WINSTON  
McANUFF & FIXI
Soul, accordéon et griserie.
La tentation d’user de superlatifs ena-
mourés est grande : ce duo est l’une des 

le centquatre  
DIVA WORLD

Susheela 
Raman
Une artiste citoyenne du monde qui impose 
un style à nul autre pareil.

La chanteuse, auteure et compositrice Susheela 
Raman sera au Centquatre à Paris le 2 octobre.

Susheela Raman sait relier l’Orient, l’Asie du 
Sud-Est, l’Afrique et l’Occident, atemporelle et 
parfaitement moderne. Son somptueux dernier 
album, Queen Between (World Village / Harmo-
nia Mundi), fait le pont entre rythmes de médi-
tation et transes sensuelles, entre pop terres-
tre et chœurs magiques, entre l’immaculé et 
le voluptueux, entre le percussif et l’harmonie. 
Avec des invités tels le violoncelliste Vincent 
Segal ou le chanteur Rizwan Muazzam qui 
poussent loin les expériences sur la matière 
sonore, sa musique joue sur les magnétismes, 
les dynamiques nerveuses et les tournures 
universelles. Et sur scène, Raman joue défini-
tivement dans la cour des très grands.�V. Fara

Le Centquatre, 5 rue Curial, 75019 Paris. 

Jeudi 2 octobre à 21h. Tél. 01 53 35 50 00. 

Places : 22 et 25 €.

Finistère  
FESTIVAL

Atlantique Jazz 
Festival
Du bruit dans le Landerneau du jazz, à Brest 
puis en tournée…

La flûtiste Sylvaine Hélary, membre du quartet fran-
co-américain The Bridge, en tournée française, le 16 
octobre à Brest.

Onzième édition d’un festival breton en deux 
temps, à Brest, puis itinérant pour une tour-
née qui fédère douze villes bretonnes de l’ex-
trême Ouest, de Guipavas à Crozon, de Mor-
laix à Lannion autour d’un catalogue relevé 
de propositions musicales orchestrées par 
l’équipe brestoise de Penn ar Jazz. Point com-
mun des musiciens invités : un intérêt certain 
pour le métissage des cultures, à l’image du 
tandem composé par Pedro Soler et son fils 
Gaspar Claus, le premier virtuose de la guitare 
flamenca et le second violoncelliste-impro-
visateur (du 5 au 12), de la création du projet 
FlySuperfly ! de Laurent de Wilde, Nicolas Ticot 
et Otisto 23, entre piano, vidéo et électro (le 

3 octobre), des deux chanteuses françaises 
Marion Thomas, la « Régionale » de l’étape, 
en quartet (le 4) ou Sarah Lancman (le 10). On 
retrouvera aussi les échanges plus familiers 
de Yom et Wang Li (le 10) ou ceux qui animent 
le trio du pianiste américain Craig Taborn, 
signature ECM (le 11). Dans le même temps, 
la programmation brestoise accueille du 14 
au 19 octobre la nouvelle création de Marc 
Ducret & Journal Intime, Ibrahim Maalouf, The 
Necks, le quartet J.A.S.S., ou encore le projet 
franco-américain The Bridge (quartet inédit 
avec Sylvaine Hélary, Fred Lonberg-Holm, Eve 
Risser, Mike Reed), et le trompettiste Jean-Luc 
Cappozzo en duo avec le batteur Famoudou 
Don Moye (ex-Art Ensemble of Chicago). Une 
programmation exemplaire.� J.-L. Caradec

Brest et en tournée dans le Finistère. 

Du 3 au 19 octobre. Tél. 02 29 00 40 01.

FESTIVAL D’ILE DE FRANCE / RIS ORANGIS  
CREATION

Rachid Taha, 
Acid Arab et 
Mehdi Haddab
Musiques actuelles et héritage oriental

Rachid Taha au Plan dans le cadre du Festival d’Ile de 
France.

Figure parisienne, irrévérencieux mais jamais 
irrespectueux, Rachid Taha a su patiner la chan-
son populaire française et algérienne d’une 
modernité électro, rock ou folk, où les gammes 
orientales côtoient l’undergound. On lui connaît 
des tubes et reprises cultes, des collaborations 
avec Jeanne Added, Gaetan Roussel, Mick Jones 
ou Christian Olivier, mais c’est surtout cette 
drôle de présence, lunaire et brillante, ce tim-
bre qui chuchote, râpe ou part en tête, qui font 
de Taha un personnage autant qu’un interprète. 
En seconde partie, le génial Mehdi Haddab et le 
duo Acid Arab font se tutoyer clubbing house et 
oud électrique.� V. Fara

Le Plan, 1 rue Rory-Gallagher, 91130 Ris-Orangis. 

Samedi 4 octobre à 20h. Tél. 01 58 71 01 01. 

Places : 13 à 18 €.

DIVAN DU MONDE  
BLUES

Nina Attal
Une enfant prodige du Blues.

Du Blues au Groove : Nina Attal signe chez Nueva 
Onda/PIAS un deuxième album produit par Jerry 
Barnes du groupe Chic.

Le talent de cette magnifique musicienne et 
femme de scène, guitariste, compositrice et chan-
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Winston McAnuff & Fixi : La rencontre parfaite entre 
un chanteur jamaïcain et un transfuge du groupe 
Java.

SEPTEMBRE
Au plus près de chez vous !

LE CRI QUOTIDIEN
Les Anges au Plafond
Du Jeudi 25  
au Dimanche 28

OCTOBRE
Festi’Val de Marne

MÈCHE &  
LOUIS CHEDID
Dimanche 5

L’IDÉAL CLUB
26000 couverts
Samedi 11 
& Dimanche 12

VIELLEICHT
Mélissa Von Vépy
Vendredi 17

NOVEMBRE
Théâtrales Charles Dullin 
édition 2014

TRATANDO DE 
HACER UNA 
OBRA QUE 
CAMBIE EL 
MUNDO
Marco Layera
Vendredi 7 & Samedi 8

Théâtrales Charles Dullin 
édition 2014

WHITE
Gill Robertson
Dimanche 16  
& Mercredi 19

BORDERLINE
Sébastien Ramirez
Honji Wang
Dimanche 23

LE FRISSON DES 
PASTILLES
Julien Mellano
Vendredi 28

DÉCEMBRE
TÊTE HAUTE
Cyril Teste
Dimanche 7

IL Y A QUELQUE 
CHOSE DE POURRI
Pier Porcheron
Maïa Commère
Vendredi 12 
& Samedi 13

BARBE�NEIGE ET 
LES SEPT PETITS 
COCHONS AU BOIS 
DORMANT
Laura Scozzi
Samedi 20 
& Dimanche 21

JANVIER
GERTRUD
Jean-Pierre Baro
Vendredi 16

LE ROI DES SABLES
Miguel Garcia Carabias 
Núria Alvarez Coll
Dimanche 25

FESTIVAL SONS 
D’HIVER
Vendredi 30

FÉVRIER
CHORUS
Mickaël Phelippeau 
Dimanche 8

NUS, FÉROCES ET 
ANTHROPOPHAGES
Companhia Brasileira de 
Teatro & Collectif Jakart
Jeudi 12

MARS
LE PROJET 
PENTHÉSILÉE
Catherine Boskowitz
Vendredi 6

MAPUTO�
MOZAMBIQUE
Thomas Guérineau
Dimanche 15

BLISS
Anthony Égéa
Dimanche 22

ALLEZ, OLLIE… 
À L’EAU !
Odile Grosset-Grange
Dimanche 29

AVRIL
18e Biennale de danse 
du Val-de-Marne

DE MARFIM 
E CARNE
Marlene Monteiro Freitas
Mercredi 1er 

NANINE
Laurent Hatat
Vendredi 10

SIC�K�
Théâtre à cru
Jeudi 16 & Vendredi 17

MAI
JE CLIQUE DONC  
JE SUIS
Thierry Collet
Mercredi 6 & Jeudi 7

JEAN JAURÈS, LE 
MONDE SENSIBLE
Thierry Balasse
Mardi 12

EXTRÊMITÉS
Cirque Inextremiste
Jeudi 21

TEL QUEL !
Thomas Lebrun
Vendredi 29

4, avenue de Villeneuve Saint-Georges 
94600 Choisy-le-Roi 
reservation.theatre@choisyleroi.fr
01 48 90 89 79 
www.theatrecinemachoisy.fr C
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recrute
Un(e) chargé(e) de mission (CDI)
Mission
En concertation avec la direction du journal, il s’agit de définir  
et mettre en place des nouvelles rubriques, suppléments et hors-séries  
qui constituent le prolongement naturel d’une revue à très fort potentiel,  
déjà solidement installée dans le domaine du spectacle vivant.

Profil
Issu(e) d’une formation supérieure,  
vous possédez déjà une excellente culture générale.  
Véritable développeur(se), vous êtes reconnu(e) pour l’ambition  
et le dynamisme que vous insufflez et possédez déjà un sens acquis  
de la négociation.

écrire sous la référence (2666) par mail à   la.terrasse@wanadoo.fr
Envoyer CV + lettre de motivation.
Poste à pourvoir à Paris.
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 LOCATION 

01 42 08 00 32
PetitStMartin.com
 MAGASINS FNAC, FNAC.COM ET SUR L’APPLI TICK&LIVE

J’AI
TERRIBLEMENT

ENVIE DE
VIVRE.

BRUNO
ABRAHAM

KREMER

ANTON
TCHEKHOV

D’APRÈS LES ÉCRITS DE ANTON TCHEKHOV 
ADAPTATION LIBRE ET MISE EN SCÈNE

BRUNO ABRAHAM-KREMER 
ET CORINE JURESCO 

SCÉNOGRAPHIE PHILIPPE MARIOGE
LUMIÈRE ET VIDÉO ARNO VEYRAT

CRÉATION SONORE MEHDI AHOUDIG
MUSIQUE ORIGINALE GHISLAIN HERVET

COSTUMES CHARLOTTE VILLERMET
TRADUCTION DU THÉÂTRE ANDRÉ MARKOWICZ 

ET FRANÇOISE MORVAN
Avec le soutien du

THÉÂTRE D’ANGOULÊME / SCÈNE NATIONALE


