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Déjà plus de abonnés

Vous êtes nombreux chaque mois
à nous rejoindre sur facebook.

Aldo Romano.
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Barbara Hannigan. Decadance.

Premier média arts vivants 
en France

61 900

Hate de Laetitia Dosch.

jazz / musiques du monde

Bienvenue aux clubs
Les clubs de jazz font leur rentrée, 

du Sunset-Sunside au  
New Morning et du Jazz Café 
Montparnasse au Baiser Salé.  

Avec parmi beaucoup d’autres,  
le batteur Aldo Romano.

classique / opéra

D’amour et d’opéra
Création mondiale d’un nouvel 

opéra du compositeur  
suisse Michael Jarrell  

au Palais Garnier : Bérénice.  
Avec l’irrésistible Barbara 

Hannigan dans le rôle-titre.

théâtre  

Tous azimuts !
Une rentrée foisonnante, entre 

reprises et créations. Satoshi Miyagi, 
Simon Abkarian, Peter Stein, 

Krystian Lupa, Yohan Bourgeois, 
Milo Rau, Ilka Schönbein, Sylvain 
Creuzevault, Thomas Ostermeier…

danse  

Danse sans frontières
Anne Teresa De Keersmaeker, 

Decadance à l’Opéra,  
Franchir la nuit  

de Rachid Ouramdane :  
la danse est un art international. 

4 53 7366

Lisez La Terrasse 
partout sur vos 
smartphones en 
responsiv design !

Des saisons en partage
Le Théâtre Dijon Bourgogne, le Théâtre de Sartrouville et des Yvelines,  
La Scala Paris, le Théâtre Kléber Méleau, La Criée –Théâtre national de Marseille,  
le Théâtre de Nîmes, le CDN de Toulouse Occitanie, la Comédie de Genève,   
le Malandain Ballet Biarritz : créations, ouverture et découverte.  
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Théâtre 
Gérard Philipe
Centre dramatique national 
de Saint-Denis
Direction : Jean Bellorini

THÉÂTRE – du 19 au 23 sEpTEmbRE 2018

LES FOURBERIES  
DE SCAPIN
avec la troupe 
de la Comédie-Française
DE  
Molière
MISE EN SCÈNE
Denis  
Podalydès
 
 
 
 
 
 
 
 
 
 
 
  

THÉÂTRE HORs LEs muRs À saINT-dENIs 
28 ET 29 sEpTEmbRE 2018

LES TROIS 
MOUSQUETAIRES
La série
D’APRÈS 
Alexandre  
Dumas
MISE  
EN SCÈNE  
Clara  
Hédouin  
et Jade  
Herbulot

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 
(Drac Île-de-France), la Ville de Saint-Denis, le Département de la Seine-Saint-Denis.
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Proces
d’après Franz Kafka

[Le Procès] en polonais, surtitré en français

mise en scène Krystian Lupa

avec
Bozena Baranowska
Bartosz Bielenia 
Maciej Charyton
Małgorzata Gorol
Anna Ilczuk
Mikołaj Jodliński
Andrzej Kłak
Dariusz Maj
Michał Opaliński
Marcin Pempuś
Halina Rasiakówna
Piotr Skiba
Ewa Skibińska
Adam Szczyszczaj
Andrzej Szeremeta
Wojciech Ziemiański
Marta Zięba
Ewelina Zak

Odéon 6e 01 44 85 40 40
theatre-odeon.eu
#LeProces

© Magda Hueckel

21 sept 
21 oct
2018

Les
Démons
d’après Fédor Dostoïevski 

mise en scène Sylvain Creuzevault
artiste associé

avec
Nicolas Bouchaud
Valérie Dréville
Vladislav Galard
Michèle Goddet
Arthur Igual
Sava Lolov
Léo-Antonin Lutinier
Frédéric Noaille
Amandine Pudlo
Blanche Ripoche
Anne-Laure Tondu 

Berthier 17e

création

01 44 85 40 40
theatre-odeon.eu
#LesDemons
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théâtre
critiques 

4	 THéâTRE DE L’ARCHIPEL 
Jean-François Derec interprète son texte, 
Le jour où j’ai appris que j’étais juif !, mis 
en scène par Georges Lavaudant. Drôle 
et bouleversant !

6	 ODéON-THéâTRE DE L’EUROPE 
Mêlant le texte du Procès, la biographie 
de Kafka et les accusations du pouvoir 
polonais, Krystian Lupa dynamite dans 
Procès la métaphore kafkaïenne. 

Procès.

16	 NANTERRE-AMANDIERS 
Laetitia Dosch propose Hate, pièce 
insolite en forme de duo à cheval. 

20	 REPRISE / NOUVEAU THéâTRE DE MONTREUIL 
Mathieu Bauer reprend Shock Corridor, 
hommage théâtral et musical à Samuel 
Fuller et à son film éponyme.  
Une réussite.   

32	 REPRISE / THéâTRE GéRARD PHILIPE 
Denis Podalydès et la troupe de la 
Comédie-Française reprennent leur 
excellente version des Fourberies  
de Scapin.

38	 MANUFACTURE DES ABBESSES 
Laurent Maindon et le Théâtre du Rictus 
présente Fuck America d’après Edgar 
Hilsenrath et Asphalt Jungle de  
Sylvain Levey. Percutant. 

Fuck America.

41	 MANUFACTURE DES ABBESSES 
David Basant et Mélanie Reumaux créent 
Pour le meilleur et pour le dire, comédie 
plaisante sur le rôle central de la parole 
dans les relations.  

52	 NANTERRE-AMANDIERS 
à travers La Reprise – Histoire(s) du 
Théâtre (I), Milo Rau ausculte le réel et le 
geste théâtral. Saisissant ! 

La Reprise – Histoire(s) du Théâtre (1).

Entretiens  
4	 LE MONFORT THéâTRE  

Lorraine de Sagazan adapte et met en 
scène Une maison de poupée de Henrik 
Ibsen en inversant les rôles de Nora et 
Torvald.

5	 LA COLLINE – THéâTRE NATIONAL 
L’auteure et metteure en scène 
Alexandra Badea présente Thiaroye, 
premier volet d’une trilogie intitulée 
Points de non-retour. 

7	 THéâTRE DE LA PORTE SAINT-MARTIN 
Peter Stein s’empare pour la première 
fois d’une pièce de Molière. Il crée Le 
Tartuffe avec notamment Pierre Arditi et 
Jacques Weber. 

8	 THéâTRE DU SOLEIL 
Simon Abkarian signe le texte et la mise 
en scène d’un diptyque magnifiquement 
vivant : Le dernier jour du jeûne et L’Envol 
des cigognes. 

9	 LA SCALA/PARIS 
Inspiré par ce nouveau théâtre, Yoann 
Bourgeois crée Scala avec sept 
interprètes.

18	 THéâTRE DE L’ŒUVRE 
Pierre Pradinas crée L’occupation 
d’après Annie Ernaux, avec Romane 
Bohringer dans le rôle d’une femme 
obsessionnellement jalouse.

20	r égion / lyon / THéâTRE DES CéLESTINS 
Dorian Rossel revisite Le Dernier Métro 
de François Truffaut, explorant la vie d’un 
théâtre pendant l’Occupation.

34	 THéâTRE DE LA TEMPêTE 
Le directeur du Théâtre de La Tempête 
Clément Poirée met en scène Les 
Enivrés, ronde nocturne d’Ivan Viripaev.   

40	 THéâTRE DE LA GIRANDOLE 
Anna Andréotti et Roxane Borgna 
interprètent Suis-je encore vivante ? 
d’après les dits et écrits de Grisélidis 
Réal, mis en scène par Jean-Claude Fall. 

Gros plans 
6	 LA COLLINE – THéâTRE NATIONAL 

Avec la troupe du Shizuoka Performing 
Arts Center, Satoshi Miyagi s’empare de 
Révélation, le premier volet de la Red in 
Blue Trilogie de Léonora Miano. 

14	 LE MOUFFETARD 
La grande Ilka Schönbein présente Eh 
bien, dansez maintenant, sa nouvelle 
création. 

15	 CHAILLOT – THéâTRE NATIONAL  
DE LA DANSE 
Le grand metteur en scène et auteur 
japonais Hideki Noda revient à Chaillot 
avec Sous les fleurs de la forêt de 
cerisiers. 

20	 THéâTRE DE L’ODéON-ATELIERS BERTHIER 
Dans le cadre du Festival d’Automne, 
Sylvain Creuzevault présente une 
adaptation des Démons de Dostoïevski.

23	 MAISON DES MéTALLOS
François Cervantes présente Claire, 
Anton et eux, projet mené avec les élèves 
de la dernière promotion du CNSAD.

Grand entretien
50	 écrivain et critique, directeur du 

Théâtre et des Spectacles au ministère 
de la Culture de 1981 à 1988, Robert 
Abirached dresse le bilan de la politique 
culturelle des dernières années.

focus théâtre  
et cinéma 

19 �L’INA enrichit sa collection 
de films de théâtre avec de 
nouveaux titres : électre, La 
Cerisaie et La Place royale. 

focus théâtre
29 �à la tête du Théâtre Dijon 

Bourgogne, Benoît Lambert 
accompagne la jeunesse et crée 
avec elle Le Jeu de l’amour et du 
hasard.

focus ile-de-france 
et régions 

des saisons en partage
12 �La Scala Paris : naissance d’un 

Théâtre d’art au cœur de la 
capitale, sous l’impulsion de 
Mélanie et Frédéric Biessy.

24 �Sous la houlette de Sylvain 
Maurice, le Théâtre de 
Sartrouville et des Yvelines 
affirme une créativité fédératrice. 

33 �Sous l’impulsion de Natacha 
Koutchoumov et Denis Maillefer, 
la Comédie de Genève affiche de 
grandes ambitions.

36 �S’appuyant sur la vision de sa 
directrice, Macha Makeïeff, le 
Théâtre de La Criée à Marseille 
fait la part belle aux rêves.

42 �Au Théâtre Kléber-Méleau, une 
saison voyageuse et rayonnante à 
l’image d’Omar Porras.  

48 �ThéâtredelaCité : le CDN de 
Toulouse Occitanie réimaginé par 
Galin Stoev.

60 �Grâce à la ténacité de François 
Noël, Le Théâtre de Nîmes est 
un bouillonnant foyer artistique 
attentif à la danse.  

danse 
Critiques 

62	 REPRISE / LES GéMEAUX-SCèNE NATIONALE 
DE SCEAUX 
Reprise de La Fresque d’Angelin 
Preljocaj, qui questionne le statut de la 
représentation dans notre société.

55	 THéâTRE DE NIMES / CHAILLOT – THéâTRE 
NATIONAL DE LA DANSE 
Accompagnée de sa mère Lola Cruz et 
de la chanteuse Silvia Perez Cruz, Rocio 
Molina danse son désir d’enfant dans 
Grito Pelao.  

Entretiens/Gros plans 
53	 PARIS / ILE-DE-FRANCE 

Le Festival d’Automne à Paris propose un 
portrait d’Anne Teresa De Keersmaeker, 
à travers onze pièces différentes. 

Anne Teresa De Keersmaeker.

54	 RéGION / LYON / BIENNALE
18e Biennale de la Danse de Lyon, 
évènement incontournable de la scène 
chorégraphique.

56	 ATELIER DE PARIS – CAROLYN CARLSON
Liz Santoro et Pierre Godard à l’affiche 
avec plusieurs œuvres. 

56	 OPéRA GARNIER 
Acclamé dans le monde entier, Ohad 
Naharin est invité au Palais Garnier avec 
l’une de ses œuvres phares, Decadance. 

58	 RéGION / ANNECY /  
BONLIEU-SCèNE NATIONALE
Pour sa nouvelle pièce Franchir la nuit, 
Rachid Ouramdane invite sur le plateau 
six danseurs et une foule d’enfants. 
Entretien. 

59	 CHAILLOT – THéâTRE NATIONAL DE LA 
DANSE  
Escale au Japon. Le Kabuki avec des 
maîtres du genre : un événement. Saburo 
Teshigawara, le groupe Tokyo Gegegay. 
Des occasions à ne pas manquer ! 

63	 THéâTRE LOUIS ARAGON 
3D Danse Dehors Dedans : trois samedis, 
trois villes et quatre opus pour célébrer 
la danse.

focus danse
57 �Le Malandain Ballet Biarritz,  

une signature singulière.

classique
66	 THéâTRE DES CHAMPS-éLYSÉES

Emmanuel Krivine, directeur musical de 
l’Orchestre National de France, entame 
sa deuxième saison parisienne dans 
Brahms.

66	 PHILHARMONIE de paris
La Philharmonie de Paris donne le coup 
d’envoi de son hommage à Berlioz à 
l’occasion du 150e anniversaire de sa 
mort.

66	 PHILHARMONIE de paris
Week-end Boston, avec à l’honneur la 
Boston Camerata et le Boston Symphony 
Orchestra.

67	 THéâTRE DES CHAMPS-éLYSEES
Débuts en force et en grâce de la série 
« Les Grandes Voix » qui invite Jonas 
Kaufmann.

Jonas Kaufmann.

67	 la sEINE MUSICALE 
Le Sacre du Printemps par Bartabas.

68	 PHILHARMONIE de paris
Valery Gergiev dirige Siegfried et Le 
Crépuscule des dieux en version de 
concert.

68	 LA SEINE MUSICALE
Premier week-end (baroque) de la 
saison pour Insula Orchestra et ses 
invités. 

70	 ESPACE CARDIN
La saison musicale du Théâtre de la Ville 
s’ouvre extra muros avec une « invitation 
à la valse » autour du pianiste Peter Laul.

70	 OPéRA DE VERSAILLES
La soprano Katherine Watson ressuscite 
la musique du règne du Roi Soleil avec 
des airs et des suites d’opéras.

71	 VAL D’OISE
Festival de Royaumont : un mois et demi 
d’aventures musicales.

72	 VAL D’OISE
Festival baroque de Pontoise, 33e édition 
conçue comme un éloge de la folie 
baroque.

72	 ATHéNéE THéâTRE LOUIS-JOUVET 
Pour l’ouverture de sa saison, l’Athénée 
ouvre sa scène à trois opéras de Henry 
Purcell. 

72	 PALAIS GARNIER
Bérénice : nouvel opéra de Michael 
Jarrell en création mondiale, avec Bo 
Skovhus et Barbara Hannigan dans les 
rôles de Titus et Bérénice.

focus musiques
68 �En direct de l’Auditorium de Lyon ! 

Premiers éléments marquants 
de la saison : l’arrivée de Renaud 
Capuçon, artiste associé de 
l’Orchestre National de Lyon, 
et l’ouverture aux musiques 
actuelles.

78 �Génération Spedidam : gros plans 
sur Joel Hierrezuelo, révélation 
cubaine, et Roberta Roman, 
italienne amoureuse du Tango.

Jazz
73	 PARIS 

Ouverture de la trente-cinquième 
saison du club Le Baiser Salé, avec 
Rick Margitza pour ouvrir le feu.

74	 VAL D’OISE
L’art du partage : deux jours de 
programmation musiques du monde 
à la Fondation Royaumont.

74	 PARIS 
Jazz Café Montparnasse : nos trois 
concerts du mois dans le nouveau 
spot jazz de la rive gauche.

75	 SUNSIDE
Le pianiste français Laurent de Wilde 
remet en scène son “New Monk 
Trio”.

75	Y VELINES
Deux semaines de chanson plurielle 
à L’Estival de Saint-Germain-en-Laye.
 

77	 MAISON DE LA RADIO 
The Recyclers + Michel Portal 
ouvrent la saison jazz à Radio France. 

Michel Portal.

77	 NEW MORNING
Bassiste de premier plan, Reggie 
Washington ressort sa contrebasse, 
à la tête d’un groupe prometteur.

78	 PHILHARMONIE de paris
Duo inédit pour aller au-delà des a 
priori : le clarinettiste Yom s’associe 
aux orgues de Baptiste-Florian  
Marle-Ouvrard.

79	 NEW MORNING
Le retour sur scène et sur disque du 
phénoménal saxophoniste d’origine 
haïtienne Jowee Omicil.

79	 LE PERREUX-SUR-MARNE
Piano Immersons, nouvelle aventure 
du pianiste Jean-Marie Machado.
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production > Théâtre Dijon Bourgogne, CDN. Avec le soutien de Région Bourgogne-Franche-Comté ; FONPEPS ; 
FIJAD, Fonds d’Insertion pour Jeunes Artistes Dramatiques — DRAC et Région Provence-Alpes-Côte d’Azur

                
           

Tél. 0 1  4 3  7 4  9 9  6 1 
t h e a t re d e l a q u a r i u m . co m26 septembre > 21 octobre 2018

LE JEU DE L’AMOUR ET DU HASARD 

BENOÎT LAMBERT
est metteur en scène, pédagogue et auteur de théâtre. Il dirige le Théâtre 
Dijon Bourgogne - CDN depuis 2013 et enseigne régulièrement dans les écoles 
supérieures de théâtre. Il a dernièrement mis en scène Tartuffe ou l’imposteur de 
Molière et trois pièces de François Bégaudeau, La Grande Histoire (avec les élèves 
de l’École de La Comédie de Saint-Étienne), La Devise et La Bonne Nouvelle. À 
l’opéra, il met en scène Der Kaiser von Atlantis de Viktor Ullmann à l’Opéra de Dijon 
et crée Gianni Schicchi de Giacomo Puccini.

ÉCHANGE DE “BONS” PROCÉDÉS...

Il y a du progrès ! Mr Orgon a choisi un bon parti pour sa fille, mais 
lui permet de le refuser, si le cœur n’y est pas. Pour étudier à 
loisir son futur, Silvia échange son « costume » avec celui de sa 
servante... ignorant que Dorante a fait de même avec son valet.  
Chacun croit donc mener la danse et… se retrouve raide dingue 
de celui ou celle qui lui est socialement interdit.e ! Tandis que 
les domestiques rêvent d’ascension sociale, ceux « de la haute » 
s’épouvantent d’une mésalliance annoncée… Ouf, tout rentrera 
dans l’ordre, car si l’amour a ses raisons, elles ne dérogent pas 
aux rapports de classes !… Benoît Lambert aime à disséquer sur 
scène notre société et ses représentations : en confiant les rôles 
principaux à quatre jeunes acteurs, il fait entendre avec jubilation 
la langue si incisive du génial explorateur du cœur humain qu’est 
Marivaux. Au fait, où en est aujourd’hui  le « progrès », maintenant 
que nous vivons « libres, égaux et fraternels » ?

de Marivaux //////////////////////////////// 
mise en scène Benoît Lambert /////////
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Critique

Le jour où j’ai appris  
que j’étais juif !

Théâtre de L’Archipel / de et par Jean-François Derec / mes Georges Lavaudant

Jean-François Derec adapte et interprète le roman dans lequel il 
raconte son enfance et la découverte qui l’a bouleversée. écriture 
incisive, mise en scène au cordeau, interprétation hilarante et 
poignante et excellent viatique antiraciste ! 

« C’est l’antisémite qui fait le Juif » dit Sartre 
dans Réflexions sur la question juive. Le petit 
garçon grenoblois, doté d’un prénom qui 
semblait attester de sa nature hexagonale, ne 
se doutait de rien, jusqu’à ce que Christine, 
dont il rêvait de voir les seins, lui proposa de 
lui montrer son zizi en échange… Mais la timi-
dité retint le pantalon… Christine, piquée et 
déçue, révéla à Jean-François l’ampleur de la 
catastrophe avec laquelle il allait devoir com-
poser : « Je sais pourquoi tu ne veux pas me 
le montrer. Parce que tu es juif et que tu as 
le zizi coupé en deux ! » Stupeur et tremble-
ment ! « Ma mère était-elle au courant qu’elle 
avait mis au monde un enfant juif ? », s’inquiète 
le petit Jean-François. Car une autre catas-
trophe se cache derrière la révélation de 

Jean-François Derec dans  
Le jour où j’ai appris  
que j’étais juif !

Christine : celle de la Shoah, qui a exterminé 
la famille Dereczynski et auquel les parents 
de Jean-François ont échappé par miracle. 
Derec n’est donc pas breton… Il va falloir lou-
voyer pour que la mère, qui menace réguliè-
rement de se jeter par la fenêtre à l’annonce 
des avanies que sa progéniture lui inflige, ne 
soit pas définitivement terrassée par cette 
terrifiante nouvelle.

Tout un homme, fait de tous 
les hommes et qui les vaut tous

Jean-François Derec raconte donc, d’étape 
en étape, sa vie dans les années 60, la volonté 
d’invisibilité et de respectabilité de ses parents 
au patronyme tronqué par prudence, et le che-
min qu’il a dû parcourir jusqu’à aller enquêter 

en Pologne pour retrouver le souvenir de sa 
famille assassinée. La petite histoire du gringalet 
grenoblois raconte la grande histoire, celle de 
l’Europe antisémite, du silence des survivants et 
du mutisme de tous ceux qui préféraient regar-
der ailleurs pendant qu’on raflait, déportait et 
tuait. Si l’horreur transparaît dans chacune des 
anecdotes rapportées, Jean-François Derec ne 
se pose jamais en accusateur ni en moraliste. Il 
narre avec une drôlerie éclatante le quotidien 
de son enfance protégée par une mère qui rap-
pelle celle d’Albert Cohen ou de Romain Gary, 
et plus généralement toutes celles qui, venues 
d’ailleurs pour s’installer ici, voudraient y voir 
leurs enfants vivre paisiblement. Plus encore 
qu’un impeccable plaidoyer contre l’antisémi-
tisme, ce spectacle est un excellent éloge anti-

raciste. Comme Frantz Fanon reprit les analyses 
de Sartre pour penser la question coloniale, 
Derec étend son propos à toutes les formes 
d’ostracisme haineux. Il offre une salutaire, élé-
gante et implacable leçon aux identitaires de 
tout poil, qui croient que les hommes peuvent 
être assignés à une religion, une couleur de 
peau, des coutumes ou une appartenance 
fantasmée.

Catherine Robert

Théâtre de L’Archipel, 17 bd de Strasbourg, 
75010 Paris. Du 4 octobre 2018 au  
19 janvier 2019. Jeudi, vendredi et samedi à 
21h. Tél. 01 73 54 79 79. Durée : 1h15. Spectacle 
vu au Théâtre du Chêne Noir, à Avignon.

Lorraine de Sagazan

« Je fais du théâtre  
pour désenchanter  

la fiction et la  
rapprocher du réel. »

Entretien / Lorraine de Sagazan

Une maison de poupée
Le Monfort Théâtre / d’après Henrik Ibsen / adaptation et mes Lorraine de Sagazan

Lorraine de Sagazan adapte et met en scène la tragédie de Nora 
et Torvald, en inversant les rôles pour mieux interroger les 
stéréotypes de genre et les avatars modernes du patriarcat, 
dénoncé par Ibsen en son temps.

Pourquoi choisir d’inverser les rôles de Nora 
et Torvald ?
Lorraine de Sagazan : Nous avons d’abord 
voulu monter la pièce dans sa version originale 
mais nous nous sommes vite aperçus que ce 
traitement était presque hypocrite et ne cor-
respondait plus du tout à l’intention d’Ibsen. 
Forts de sa recommandation de ne faire que 
du théâtre contemporain, nous avons donc 
choisi, au fur et à mesure des lectures, d’inver-
ser les rôles, ce qui pose des questions pas-
sionnantes, notamment sur le thème du travail 
et de la place des femmes dans ce milieu, et 
permet d’entendre les résonnances actuelles 
d’une pièce vieille d’un siècle et demi.

Quelle est la finalité de l’adaptation ?
L. S. : Je trouve violente l’injonction de res-
pecter les auteurs : ajouter, ce n’est pas man-
quer de respect, surtout à Ibsen dont la pièce 
a été interdite et auquel on a demandé d’en 
réécrire la fin ! Il s’agit de se demander où on 
en est aujourd’hui des questions qu’il aborde. 
Le respect pour un auteur est dû à sa pensée, 
pas à ses mots. Le metteur en scène adopte 
alors une démarche d’interprète, partant d’une 
œuvre pour l’amener dans le monde réel, ce 
qui implique des changements dans la forme et 
le fond. Ibsen a écrit une pièce pour traquer le 
mensonge social. Or, le cadre social qu’il choisit 
appartient à une époque ; raconter l’histoire 
selon ce cadre revient à détourner le regard de 
la réalité contemporaine. À son époque, Ibsen 
interrogeait la morale de façade, on cherche à 
en faire autant alors que les places ne sont plus 
les mêmes. Je fais du théâtre pour désenchan-
ter la fiction et la rapprocher du réel.

Comment avez-vous procédé ?
L. S. : Quelques ajouts de Virginie Despentes, 
Virginia Woolf et Roland Barthes, mais le texte 
est à 90 % celui d’Ibsen, ce que les gens ont du 
mal à croire tant il sonne juste et actuel ! Nous 
avons coupé ce qui ne semblait pas pouvoir 

exister aujourd’hui et partagé le texte entre 
Nora et Torvald. Nora a une situation sociale 
confortable et son mari a mis sa carrière entre 
parenthèses pour s’occuper de la maison et 
des enfants. Ce couple apparemment libre et 
heureux va exploser à cause du regard social 
qui les empêche de vivre comme ils l’ont 
choisi. La version présentée au Monfort a été 
repensée. Les comédiens sont comme dans 
un ring, et les spectateurs forment les murs de 
cette maison de poupée : c’est leur regard qui 
fait exploser la situation.

Propos recueillis par Catherine Robert

Le Monfort Théâtre, 106, rue Brancion,  
75015 Paris. Du 18 septembre au  
6 octobre 2018. Du mardi au samedi à 20h30. 
Tél. 01 56 08 33 88.

Propos recueillis / Alexandra Badea

Points de non-retour  
[Thiaroye]

La Colline – Théâtre national / texte et mes Alexandra Badea

L’auteure et metteure en scène Alexandra Badea présente Thiaroye, 
premier volet d’une trilogie intitulée Points de non-retour. À la 
croisée de l’intime et du politique, ce projet théâtral s’attache à 
éclairer des zones d’ombre de l’histoire récente de notre pays.

« J’ai été naturalisée française il y a trois 
ans. Lors de la cérémonie de naturalisation, 
on nous a dit : “À partir de maintenant, vous 
devez assumer l’histoire de ce pays avec ses 
moments de gloire, mais aussi ses zones d’obs-
curité”. Je suis donc partie à la recherche de 
ces coins d’ombre. Mon travail se situe tou-
jours à l’endroit où le politique interfère dans 
l’intime. J’ai toujours été intéressée par les 
oubliés de l’histoire, les récits manquants, tout 
ce qu’on a essayé de cacher. Dans Points de 
non-retour, je me demande comment on se 
construit une identité à partir d’un manque, 
d’une absence, d’un disparu, d’un secret. Pen-
dant un an, j’ai demandé aux comédiens de 
ce projet et aux spectateurs que je croisais 
ce qu’ils avaient envie qu’on leur raconte au 
théâtre, quels étaient selon eux les person-
nages absents, quelle parole ne leur semblait 
pas suffisamment entendue… Parallèlement, 
j’ai lu beaucoup de choses sur l’histoire 

récente de la France. La matière est devenue 
tellement riche que j’ai décidé d’écrire une 
trilogie. 

Un spectacle-puzzle
Le premier volet de ce cycle a comme point 
de départ le massacre de Thiaroye (ndlr, per-
pétré par des gendarmes français sur des 
tirailleurs sénégalais rentrés dans leur pays à 
la fin de la Seconde Guerre mondiale). Dans 
ce spectacle, je suis des trajectoires de vies 
qui ont été bousculées par ces moments 
sombres et, surtout, je tente de montrer com-
ment ces blessures se transmettent d’une 
génération à l’autre. Et puis, je me demande 
comment on peut, aujourd’hui, réparer ces 
blessures. J’essaie de rendre visible l’invisible, 
de pénétrer dans le flux de l’inconscient de 
ces personnages. Ce qui revient à travailler 
sur le hors-champ, sur l’espace imaginaire, sur 
le souvenir, le fantasme, sur les territoires où 
l’intériorité des personnages peut se proje-
ter. Ce théâtre minimaliste se concentre sur 
l’acteur. Je cherche à voir comment la parole 
traverse le corps en le déplaçant, comment 
ces mots enfouis éclatent enfin au présent. 
Thiaroye est un spectacle-puzzle où plusieurs 
espaces-temps coïncident, se superposent, 
s’entrechoquent. Plutôt qu’une parole fron-
tale, j’essaie de développer une dialectique, 
une pensée en mouvement qui se laisse par-
fois envahir par l’émotion. »

Propos recueillis par Manuel Piolat 
Soleymat

La Colline – Théâtre national, 15 rue Malte-
Brun, 75020 Paris. Petit Théâtre.  
Du 19 septembre au 14 octobre 2018.  
Du mercredi au samedi à 20h, le mardi à 19h, 
le dimanche à 16h. Durée de la représentation : 
2h. Tél. 01 44 62 52 52. L’auteure et metteure en scène Alexandra Badea.
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Procès, dans la mise en scène de Krystian Lupa. 

Critique 

Procès 
Odéon-Théâtre de l’Europe / D’après Franz Kafka /  mes Krystian Lupa 

Joseph K. / Franz K.  / Lupa K. – tous accusés ? Mêlant le texte 
inachevé du Procès, la biographie de Kafka et les accusations du 
pouvoir polonais, Krystian Lupa dynamite la métaphore 
kafkaïenne. 

Le metteur en scène polonais conçoit la 
création théâtrale comme une pérégrination 
créatrice, une sorte d’ouverture de chambres 
oubliées où dorment mystères et passions. L’er-
rance cauchemardesque du héros du Procès, 
sa lutte extérieure avec la bureaucratie sans 
nom et cette autre lutte intérieure contre lui-
même – sa mauvaise conscience, sa présumée 
culpabilité – ouvrent un champ d’explorations, 
que Lupa sonde au scalpel aiguisé de son art. 
Il y voit une parfaite métaphore de la récente 
réalité politique polonaise contre laquelle il 
se bat. En effet, pour s’être opposés à la nomi-
nation d’un acteur de sitcom à la direction 
du Théâtre Polski de Wroclaw, Lupa et ses 
acteurs ont été traduits en justice.  Désormais, 
le pouvoir veut un art qui soulève la fierté 
nationale et catholique et sera progressive-
ment un outil de propagande. L’accusation de 
Joseph K., sa domination par un pouvoir sans 
nom, son grandissant désarmement et désœu-
vrement illustrent la situation douloureuse des 
artistes en Pologne accusés de ne pas satis-
faire les exigences du programme officiel du 
ministère de la Culture. Dans la scène de la 
salle d’attente des accusées de Kafka, Lupa 
reprend le geste qui accompagne toutes ses 
dernières représentations – les bâillons noirs 
sur les bouches de sa troupe –, signe de pro-
testation virulente contre la censure. Cepen-
dant, ce Procès ne se réduit pas à un spectacle 
politique. Lupa voit une opportunité dans les 

pages blanches laissées au milieu du roman 
par Kafka en difficulté d’écriture. Il y convoque 
l’auteur lui-même, sa fiancée Félice Bauer, son 
ami Max Brod dans une conversation nocturne 
aux allures d’un procès d’intentions. Mais ce 
sont aussi des acteurs en proie à leur doute 
existentiel, à leur difficulté d’inspiration. Dans 
cette multitude de voix, on entend « le français 
brut » de Lupa, qui commente, gémit, chante, 
déstabilise notre réception, souligne le fleuve 
souterrain des intentions des personnages/
acteurs. On regrette alors d’entendre des 
airs musicaux aussi galvaudés et usés (par 
Piazzolla ou Arvö Part).

Dédoublement des personnages et 
conflit intérieur 

Pour représenter le conflit intérieur, le person-
nage de Joseph K. est dédoublé et interprété 
par deux acteurs interchangeables. D’un côté 
un personnage diurne, tiré à quatre épingles, 
qui essaie d’agir afin d’élucider sa situation. 
De l’autre un personnage nocturne, nommé 
Franz K., à moitié nu, toujours couché, en proie 
à ses doutes, noyé dans sa dépression. Dans 
un laboratoire psychique où le processus 
des accusations non révélées s’ouvre sur une 
intuition secrète des angoisses refoulées, ils ne 
cessent de mener le dialogue d’une constante 
remise en question. Nous assistons à une sorte 
de suicide performatif, une autodestruction 
du personnage. Cet adversaire est en cha-

cun de nous, il commente et accuse, il nous 
détruit. Quelle est donc la faute de Joseph 
K. /Franz K. ? Est-ce sa sexualité débridée, sa 
bourgeoisie ? La rupture de la promesse de 
mariage avec Félice Bauer ? Est-ce son inertie 
au monde ? Dans ce cas nous sommes tous 
accusés de servitude volontaire, comme l’a 
définie La Boétie. C’est la plus grande force 
du maître du théâtre polonais – nous contami-
ner par l’inquiétude de Franz Kafka, nous ôter 
notre innocence. 

Julie Wach

Odéon-Théâtre de l’Europe, place de l’Odéon, 
75006 Paris. Du 20 au 30 septembre 2018,  
du mardi au samedi à 19h, dimanche à 15h. 
Relâche le 25 septembre. Tél. 01 44 85 40 40. 
Dans le cadre du Festival d’Automne. 
Spectacle vu au Printemps des Comédiens en 
juillet 2018. Durée : 4h30 avec deux entractes. 
Spectacle en polonais, surtitré en français.  
Les 16 et 17 novembre au Théâtre du Nord, 
Lille (59).  
Le 15 décembre à la Filature-Scène nationale, 
Mulhouse (68). 

Lors d’une répétition de  
Révélation. Red in Blue Trilogie,  
mis en scène par Satoshi Miyagi.

Révélation.  
Red in Blue Trilogie

Théâtre de la Colline / de Léonora Miano / mes Satoshi Miyagi

Avec la troupe du Shizuoka Performing Arts Center, le metteur en 
scène Satoshi Miyagi s’empare de Révélation, le premier volet de 
la Red in Blue Trilogie de Léonora Miano. Une plongée japonaise 
dans la mémoire de la traite transatlantique.

En proposant à Satoshi Miyagi de porter sur 
scène Révélation, Léonora Miano avait un 
objectif précis : faire sortir l’histoire de la traite 
transatlantique de la confrontation Afrique/
Europe qu’elle juge épuisée. Stérile. Et don-
ner une chance à l’espace mythologique de 
sa pièce de prendre vie. Aux défunts qui la 
peuplent de retrouver une forme d’humanité. 
Encore fallait-il que le metteur en scène japo-
nais trouve lui aussi un sens à ce pont cultu-
rel. Ce fut le cas. « La première chose qui m’a 
frappé, c’est à quel point la vision de la mort – 
ou ce qu’on pourrait appeler “le monde après 
la mort” – dans cette pièce est extrêmement 
proche de l’image que se font généralement 
les Japonais de l’au-delà, ou plutôt de ce que 
devient l’âme après la mort », explique-t-il. 
Après son Antigone qui fit en 2017 l’ouverture 
du Festival d’Avignon, Satoshi Miyagi quitte 
donc les rivages antiques pour ceux de la tra-
gédie transatlantique.

Mémoire d’un crime
Dans Révélation, s’expriment des voix d’outre-
tombe d’autant plus caverneuses qu’elles n’ont 
jusque-là été que très peu entendues. Celles 

des Subsahariens responsables de la traite. « Il 
était temps de nous confronter à leurs diffé-
rents visages, sensibilités et circonstances », 
affirme Léonora Miano. Pourquoi ont-ils colla-
boré au crime ? Avec la troupe Shizuoka Per-
forming Arts Center installée au pied du mont 
Fuji, qu’il dirige depuis 2007, Satoshi Miyagi 
pose la question. Et surtout, il cherche dans 
son spectacle à soulager la peine des âmes 
qu’il met en scène. Il imagine pour cela un rituel 
théâtral inspiré de diverses traditions – japo-
naises, mais pas seulement –, où la musique 
tient une place centrale. Car, dit-il, « d’une cer-
taine manière, elle permet de transformer les 
corps des hommes en quelque chose d’abs-
trait. Grâce à son utilisation dans le spectacle, 
je souhaite sincèrement parvenir à ce que les 
comédiens s’adressent aux âmes des morts ».

Anaïs Heluin

Théâtre de la Colline, 15 rue Malte Brun, 
75020 Paris. Du 20 septembre au  
20 octobre 2018. Du mercredi au samedi  
à 20h30, le mardi à 19h30 et le dimanche à 
15h30. Tél. 01 44 62 52 52. 

Entretien / Peter Stein

Le Tartuffe
Théâtre de la Porte Saint-Martin / de Molière / mes Peter Stein

C’est l’une des grandes figures du théâtre européen de ces 
cinquante dernières années. Le metteur en scène d’origine 
allemande Peter Stein s’empare pour la première fois d’une pièce 
de Molière. Il crée Le Tartuffe avec notamment Pierre Arditi, 
Jacques Weber, Isabelle Gelinas et Catherine Ferran. 

Pour cette nouvelle création, vous pour-
suivez votre chemin de complicité avec le 
comédien Jacques Weber, que vous avez 
mis en scène dans Le Prix Martin en 2013, à 
l’Odéon, et dans La Dernière Bande en 2016, 
au Théâtre de l’Œuvre. Est-ce que l’idée de 
créer Le Tartuffe est née d’une discussion 
avec lui ?    
Peter Stein : C’est tout à fait ça. Après La Der-
nière Bande, Jacques et moi nous sommes 
dit que nous voulions continuer notre tra-

vail en commun. Nous avons donc réfléchi 
à une pièce et un rôle susceptibles de nous 
réunir de nouveau. Nous nous sommes alors 
mis d’accord sur le fait que Le Tartuffe, dans 
lequel il pouvait interpréter le rôle d’Orgon, 
était un projet que nous pouvions réaliser 
ensemble…     

Avec cette pièce, vous abordez pour la 
première fois, à l’âge de 80 ans, une œuvre 
de Molière. Pourquoi vous êtes-vous tenu 
à l’écart, durant toutes ces années, de son 
théâtre ?  
P. S. : Parce que j’ai essentiellement travaillé 
en langue allemande et qu’il est presque 
impossible de traduire les pièces de Molière, 
spécialement les pièces en alexandrins. C’est 
donc effectivement la première fois que je 
me plonge dans ce théâtre et j’avoue que je 
suis entré dedans de façon un peu timide. Je 
n’ai pas abordé Le Tartuffe avec de grands 
plans de mise en scène, des idées toutes faites 
sur ce que j’avais envie de faire, de voir, d’en-
tendre... Mon point de départ a été mon désir 
de connaître cette pièce de l’intérieur, d’en 
faire l’expérience avec les acteurs. Et au fil des 
répétitions, ensemble, nous avons découvert 
des choses. Des choses, il me semble, inté-
ressantes.     

Quelles choses ?   
P. S. : D’abord, que cette pièce est entière-
ment soumise à la force des émotions. Il s’agit 

Le metteur en scène  
Peter Stein.

« Cette pièce  
est entièrement  

soumise à la force  
des émotions. »

d’une comédie qui côtoie de très près la tra-
gédie, car finalement Le Tartuffe est l’histoire 
d’un père qui a totalement perdu la raison, qui 
est sur le point de détruire sa famille à cause 
de sa fascination pour un gourou. Il veut 
mettre son fils à la porte, veut contraindre sa 
fille à épouser un homme qu’elle n’aime pas… 
Cette problématique résonne d’ailleurs très 
fort dans notre époque, où de nombreuses 
personnes croient aux promesses de ce genre 
d’individus, aux fausses idéologies, comme 
– pour ne citer qu’un exemple – le fascisme, 
qui est de nouveau très en vogue en Europe… 
Et puis, nous avons également réalisé que la 
question de la sexualité, de l’érotisme était très 
importante dans cette pièce, beaucoup plus 
importante que nous pouvions le penser de 
prime abord. Le texte est rempli de doubles 
sens, de questionnements, d’incertitudes… 

Comment avez-vous abordé les alexandrins 
avec vos interprètes ?    
P. S. : Nous avons travaillé pour faire en sorte 
que le sens des vers s’impose, avant même 
leur rythmique, avant même la musique qu’ils 
composent. De toute façon, quoi qu’il en soit, 
on entend cette musique. Mais j’ai vraiment 
demandé aux comédiens de veiller, pour 
chaque réplique, à ce que le texte ne se 
résume pas à cette dimension-là, de veiller à 
ce qu’il nous parle avant tout des situations et 
des personnages.    

Finalement, qui est pour vous le personnage 
de Tartuffe, interprété ici par Pierre Arditi ?
P. S. : Je crois qu’en premier lieu Tartuffe est 
un fantastique acteur. Il est capable d’incar-
ner toutes les facettes d’un homme, ce qui 
lui permet d’avoir du pouvoir sur les autres. Il 
s’agit donc finalement d’un personnage très 
humain, qui peut se révéler proche de chacun 
d’entre nous. Car nous mentons tous plus ou 
moins, nous avons tous été amenés, un jour, à 
travestir le réel pour obtenir ce que nous vou-
lions. Et puis quand Elmire, l’épouse d’Orgon, 
fait des avances à Tartuffe, ce dernier devient 
alors une victime. Il y a beaucoup d’aspects 
différents chez ce personnage, qui n’a rien 
de la figure monolithique à laquelle on peut 
parfois penser.      

Comment investissez-vous, dans votre mise 
en scène, les dimensions comique et tra-
gique qui s’entrecroisent dans cette pièce ?
P. S. : J’ai centré ma mise en scène – qui ne 
s’inscrit ni totalement dans une époque pas-
sée, ni totalement dans notre présent, mais 
déploie un mélange de styles et de temps – 
sur le développement psychologique des 
personnages. Cela dans une manière, je 
crois pouvoir dire, quasiment tchekhovienne. 
Les aspects tragiques succèdent donc aux 
aspects comiques de façon très fluide et très 
naturelle, selon les moments de la pièce et 
les états d’âmes qu’expriment les êtres qui 
l’habitent.    

Entretien réalisé par  
Manuel Piolat Soleymat

Théâtre de la Porte Saint-Martin,  
18 bd Saint-Martin, 75010 Paris.  
À partir du 14 septembre 2018.  
Du mardi au vendredi à 20h, le samedi à 
20h30, le dimanche à 16h. Tél. 01 42 08 00 32. 
www.portestmartin.com
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www.colline.fr • 15, rue Malte-Brun, Paris 20e

17 décembre

Wajdi Mouawad 8 – 30 novembre

Léonora Miano – Satoshi Miyagi 20 septembre – 20 octobre

création

19 septembre – 14 octobreAlexandra Badea

création

Anaïs Allais 9 novembre – 1er décembre

Wajdi Mouawad 5 – 30 décembre

reprise

Pauline Bureau 11 — 23 décembre

jeune public à partir de 8 ans

5 3

j

j 5 3
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LES ENIVRÉS 
AU PLUS NOIR  
DE LA NUIT
CYRANO
J’AI BIEN FAIT ? 
LA CERISAIE
SAMO, A TRIBUTE 
TO BASQUIAT
À VUE 
LA VIE  
EST UN SONGE
YSTERIA
SAINT-FÉLIX
LE PAS DE BÊME 
VOLS EN PIQUÉ
LES ÉVAPORÉS

Yoann Bourgeois.

« Créer un théâtre  
où l’homme est placé  

sur le même plan  
que l’objet.  

Où il est davantage 
vecteur qu’acteur. » 

Entretien / Yoann Bourgeois

Scala
La Scala Paris / de Yoann Bourgeois

Dans Scala, Yoann Bourgeois poursuit sa recherche autour du 
point de suspension. Il la radicalise même, en imaginant une 
somme de machines qui impose aux sept interprètes de sa pièce 
un constant déséquilibre.

Scala ouvre la première saison du théâtre 
éponyme. Quel lien avez-vous développé 
avec celui-ci pour la création du spectacle ?
Yoann Bourgeois : J’avais depuis longtemps 
l’envie de créer un spectacle qui soit une suc-
cession de déséquilibres. Comme une longue 
phrase incapable de s’arrêter une fois com-
mencée. En visitant le chantier de La Scala, j’ai 
eu l’intuition que c’était le moment de le faire. 
Et l’endroit. Fruit d’une commande, Scala a été 
créé aux dimensions de la cage de scène du 
théâtre. Ma scénographie a aussi été conçue 
pour se fondre dans celle de Richard Peduzzi, 
qui signe l’aménagement intérieur de La Scala. 
J’ai notamment repris le bleu superbe qu’il a 
imaginé pour le théâtre. En tournée, le spec-
tacle gardera ainsi une trace de son lieu de 
création.

Dans chacune de vos pièces, l’homme est en 
prise directe avec l’objet. Quel est cet objet 
dans Scala ?
Y. B : Dans cette pièce, j’ai voulu créer un dis-
positif qui génère des réactions en chaîne. 
Je me suis pour cela inspiré d’un jouet du 
début du siècle dernier, le wakouwa, figurine 
en forme d’animal qui se désarticule sous la 
pression d’un ressort. Les interprètes de Scala 
sont le jouet d’une somme de machines faites 
d’un objet domestique et d’un mécanisme, 
capables de se déformer et de se reformer 
à l’infini. Les objets sont ainsi détournés de 

leur usage ordinaire, et entretiennent avec 
l’homme une relation plus cyclique que 
linéaire.

Contrairement à Celui qui tombe, votre créa-
tion précédente, où six circassiens tentent 
de se tenir debout sur un sol en constante 
mobilité.
Y. B : En effet. Et j’ai aussi l’impression que 
Scala, davantage encore que Celui qui tombe 
et que mes autres pièces, est un abîme pour 
l’imaginaire. C’est un spectacle très cérébral, 
qui crée une perte de repères par rapport à 
notre perception temporelle habituelle. Mais 
il s’inscrit aussi dans la recherche d’une théâ-
tralité singulière, envisagée sous un angle 
radicalement physique, que je mène depuis 
plusieurs années. Depuis Fugue/Trampoline 
précisément, série de petites danses pour un 
homme et un objet que j’ai débutée en 2010 
dans la perspective de créer un théâtre où 
l’homme est placé sur le même plan que l’ob-
jet. Où il est davantage vecteur qu’acteur. Cela 
avec une matière que je nomme circassienne, 
qui repose sur une mise en relation du couple 
corps/force.

Cela en fait-il une créature tragique ? 
Y. B : C’est en effet une source inépuisable de 
drame, mais aussi un foyer d’émerveillement. 
Entre le contrôle et la chute, il renvoie à un 
mode de vie précaire ainsi qu’à la fragilité de 

l’art. C’est un homme traversé. Cet acteur-vec-
teur, qui est du début à la fin de Scala agi par 
une somme de machines, porte ma quête du 
« point de suspension », expression du jon-
gleur pour désigner le moment où la balle 
atteint son apogée. C’est pour moi un point 
idéal. Un instant de tous les possibles.

Pour atteindre cela, travaillez-vous toujours 
avec les mêmes interprètes ?
Y. B : La troupe s’agrandit au fur et à mesure 
des créations. Comme à chaque fois, on 
trouve ainsi dans Scala certains de mes col-
laborateurs de longue date, et d’autres avec 
qui je travaille pour la première fois. Parmi 
lesquels, les danseurs Mehdi Baki et Nicolas 
Fayol qui viennent du hip hop, mais qui sont 
très ouverts à d’autres danses et d’autres dis-
ciplines. Tous les deux ont fait évoluer mon 
langage vers quelque chose de plus concret. 
De plus mécanique. J’aime travailler avec des 
distributions assez éclectiques en termes de 

pratiques. Mettre en commun tous nos savoir-
faire pour construire des variations autour de 
cet « homme traversé », que je mets au cœur 
de toutes mes pièces, permet l’ouverture du 
sens. La polysémie.

Quel type de communauté forment les sept 
artistes de Scala ?
Y. B : Une humanité minimale. Après avoir ima-
giné un collectif très solidaire dans Celui qui 
tombe, j’ai écrit Scala en pensant à un couple 
qui se dédoublerait. À un homme et une 
femme évoluant dans un univers plus figuratif 
qu’à mon habitude. Mais à travers eux, c’est le 
spectacle d’une structure que je veux réali-
ser. Une suite de réactions en chaîne fondées 
sur une lutte, que je vois comme une petite 
fenêtre ouverte sur l’éternité.

Propos recueillis par Anaïs Heluin

La Scala Paris, 13 bd de Strasbourg,  
75010 Paris. Du 11 septembre au 24 octobre 
2018 à 21h. Tél. 01 40 03 44 30.  
www.lascala-paris.com 
Également au Théâtre National de Nice 
du 8 au 10 novembre, à la Comète – Scène 
nationale de Châlons-en-Champagne les  
13 et 14 novembre, à L’Onde – Théâtre  
Centre d’Art de Vélizy le 17 novembre,  
à la Maison de la Culture d’Amiens les 20  
et 21 novembre… 

Entretien / Simon Abkarian

Au-delà des ténèbres 
Théâtre du Soleil / Diptyque, Le dernier jour du jeûne – L’Envol des cigognes /  
écriture et mes Simon Abkarian 

éblouissant comédien, homme de théâtre accompli : Simon 
Abkarian signe le texte et la mise en scène d’une saga 
magnifiquement vivante, alors que sévissent l’enfermement mental 
ou la guerre. 

Quel est l’ancrage de ce diptyque ? 
Simon Abkarian : La Méditerranée, encore 
et toujours ! Un lieu métaphorique qui nous 
fonde, où existent malgré les guerres l’idée 
vigoureuse d’un champ de possibles, et tou-
jours des émotions et des paroles fortes. 
Presque comme une sorte de naïveté. Le 
cynisme et la dialectique de la langue de bois 
n’y ont pas leur place, alors qu’en Europe il me 
semble que les choses se structurent dans une 
espèce de peur sociale et de protection auto-
centrée. J’ai grandi au Liban. À l’âge de 13 ans, 
la guerre civile a fait irruption chez nous. Nous 
avions les armes à la main, et nous faisions tout 
pour continuer à vivre. Dans cette saga, j’ai 
totalement éludé les questions géographique 
et religieuse pour éviter toute connotation ou 
certitude, pour parler de mon quartier, du quo-
tidien, de la famille, et par ce biais, du monde. 
Dans une géographie imaginaire et infinie. 

Avec d’abord et avant tout la parole des 
femmes… 
S. A. : L’enjeu essentiel au sein de la société 
moyen-orientale, c’est la femme. Tant que 
la population féminine sera oppressée, le 
Moyen-Orient demeurera muselé. Le corps de 
la femme est devenu une monnaie d’échange 
et la femme n’a rien à dire. Or sans les femmes 
le Liban n’aurait pas tenu. Ce sont elles qui 
font tenir les choses debout pendant que les 
hommes sont occupés à détruire. Le patriarcat 
et la misogynie sont ancrés dans les mœurs 
chez les hommes et chez les femmes. La sou-
mission est devenue force de loi. C’est pour-
quoi la trilogie, dont deux volets sont présen-
tés au Théâtre du Soleil, donne la parole aux 
femmes. Dans Pénélope Ô Pénélope, une 
épouse attend le retour de son mari parti à la 
guerre. Le dernier jour du Jeûne nous ramène 
au même endroit trente ans plus tôt, dans 
une tragi-comédie qui montre comment six 
femmes s’efforcent de s’émanciper du joug 
ancestral et dénouent un lourd secret. L’envol 
des cigognes se situe au milieu de la trilogie, 
et évoque le monde qui s’abîme au sein d’une 
famille déchirée par la guerre civile. Sans 
contexte précis mais dans un espace intime, 
familial, quotidien, qui me permet d’être fron-
tal dans l’écriture. 

Qu’est-ce que cette fesque révèle ? 
S. A. : À partir du quotidien, j’éclaire com-
ment on combat les démons qui émergent à 
l’intérieur de soi, et entre soi et les autres. La 
transposition de la vie sur le plateau met en 
exergue le tragique. Les esprits s’affinent, et 
on se raccroche à l’humour pour ne pas som-
brer. Tout se révèle pendant une guerre. Une 
guerre civile est une situation très complexe, 
où chacun fait des choses qu’il ou elle pen-
sait ne jamais pouvoir faire. On est très loin ici 
des dichotomies habituelles avec d’un côté 
les gentils et de l’autre les méchants. Cette 
fresque raconte des tranches de vie à l’inté-
rieur d’un espace où est pratiqué la mort, il 
s’agit de résister aux démons, aux crimes, à soi, 
de lutter contre quelque chose d’irréversible, 
qui va advenir. Car à l’intérieur de ce combat 
perdu émergent des choses qui sont quasi 
à l’opposé du tragique, des choses inimagi-
nables et inattendues. La résistance, magni-
fiée, transcendée, c’est l’essence même de 
la tragédie. 

Pourquoi avoir choisi l’écriture théâtrale ? 

S. A. : J’avais besoin de déployer la langue au 
théâtre. Je crois à la langue comme porteuse 
de pensée, de vision. Cette langue ne peut 
être réaliste, sinon elle est morte. Elle solli-
cite au contraire le spectateur à l’endroit de 
la réflexion, de la rêverie. Je n’essaie pas de 
révolutionner le théâtre, mais de faire en sorte 

que le théâtre me révolutionne moi. Ce qui est 
très fort au théâtre, c’est qu’on y voyage dans 
l’espace et le temps, avec les vivants et les 
morts. Je vis, je rêve et j’écris avec mes morts, 
et mes vivants. Tout cela advient grâce à l’art 
de jouer des actrices et des acteurs, qu’il y ait 
du texte ou pas. Ils forment le lien et le pont 
entre le monde dit sur un plateau, magnifié, 
structuré poétiquement et organiquement, et 
le public. Je travaille avec une équipe d’ac-
trices et d’acteurs qui se connaissent et qui 
s’aiment, qui ne sont pas des interprètes mais 
des créatrices et des créateurs en recherche. 
Jouer, ce n’est pas une appréhension, c’est 
un vertige. Choisir le théâtre, c’est, comme au 
théâtre du Soleil, un entêtement dans le tra-
vail, dans la promesse artistique. On peut se 
soigner par les chants, les histoires, les danses. 

Propos recueillis par Agnès Santi 

Théâtre du Soleil, Cartoucherie,  
75012 Paris. Du 5 septembre au 14 octobre.  
Le Dernier Jour du jeûne, les mercredis 5  
et 19 septembre, tous les vendredis à 19h30. 
Durée : 2h30.  
Lire notre critique dans ce numéro.  
L’Envol des cigognes, les mercredis 12  
et 26 septembre, 3 et 10 octobre,  
tous les jeudis à 19h30.  
Intégrale le samedi à 16h et le dimanche à 13h. 
Durée : 3h15.  
Tél. 01 43 74 24 08. 

Simon Abkarian.

« La résistance, magnifiée, 
transcendée,  

c’est l’essence même  
de la tragédie. »
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perdu connaissance ThéâTre Déplié / ADrien BéAl

TrisTesse eT joie dans la vie des girafes TiAgo roDrigues / 

ThomAs QuillArDeT   —   la source des sainTs synge / michel cerDA

les BacchanTes euripiDe / BernArD soBel

iphigénie rAcine / chloé DABerT   —   je m’appelle ismaël lAzAre

méduse les BâTArDs Dorés   —   eror (The pianisT) georgiA spiropoulos

longueur d’ondes pAul cox / BérAngère VAnTusso

jukeBox encyclopéDie De lA pArole   —   couac AlAin michArD

concerTo(s) BernArD cAVAnnA   —   WiTch noises lATifA lAâBissi 

les voix Blanches DominiQue peTiTgAnD   —   des espaces affecTifs * Duuu rADio

fesTival impaTience   —   adolescence & TerriToire(s) mArie piemonTese

The dark masTer Kurô TAnino 

avidya, l’auBerge de l’oBscuriTé Kurô TAnino 

un fils formidaBle shû mATsui 

WareWare no moromoro (nos hisToires…) hiDeTo iwAi 

aTeliers liBres   —   comiTé des lecTeurs   —   revue incise

www.theatre2gennevilliers.com
01 41 32 26 26

Bruno Abraham-Kremer en Salomon Rubinstein. 

Critique 

L’Angoisse du Roi Salomon 
Reprise / Le Lucernaire / d’après le roman de Romain Gary (émile Ajar) /  
adaptation et mes Bruno Abraham-Kremer et Corine Juresco

Bruno Abraham-Kremer interprète avec une maestria jubilatoire 
l’adaptation du roman de Romain Gary, réalisée avec Corine 
Juresco. Un magnifique spectacle, drôle et bouleversant.

Le théâtre offre parfois des miracles d’intelli-
gence et d’équilibre, quand tout concourt à la 
réalisation d’une œuvre sans défaut. L’Angoisse 
du roi Salomon est de ceux-là. La scénogra-
phie de Jean Haas aménage des espaces 
de jeu qui permettent au comédien de faire 
apparaître les différentes étapes du récit avec 
une évidence éblouissante. La magnifique 
bande-son de Mehdi Ahoudig soutient l’inter-
prétation avec une remarquable intelligence 
du contexte historique et psychologique. La 
mise en scène, millimétrée, impose un rythme 
haletant aux aventures des personnages, que 
le comédien Bruno Abraham-Kremer inter-
prète avec une aisance, une humanité, une 
gouaille et une finesse éblouissantes. Loin 
des spectacles pontifiants et faussement pro-
fonds où les passions tristes se drapent dans 
des envolées métaphysiques et dépressives 
grotesques, celui-là rappelle cette modeste 
évidence : le théâtre est affaire d’homo  
fabulator, tout au plaisir de raconter et d’écou-
ter une histoire ! Bruno Abraham-Kremer 
excelle dans le rôle du conteur et sa joie est 
contagieuse : on embarque avec lui dans l’odys-
sée de Jean avec une délectation suprême !

Bruno Abraham-Kremer  
en roi de la scène

Le texte de Romain Gary est adapté avec 
brio. Il raconte les aventures d’un petit gars 
audacieux et débrouillard, gueule de voyou 
et gueule d’amour. Jean, chauffeur de taxi, 
rencontre, à l’occasion d’une course com-
mencée boulevard Haussmann, l’élégant 
Salomon Rubinstein, prince du prêt-à-por-

ter, qui a fait fortune dans le pantalon et 
s’emploie à « prodiguer ses largesses à ceux 
qui n’y croient plus ». Jean devient l’homme 
de main et l’automédon personnel de cet 
étrange mécène de l’humanitaire, qui soigne 
ses semblables à grand renfort de fruits 
confits et de bouquets. Grâce à Salomon, 
Jean fait la connaissance de Cora Lamenaire, 
ancienne chanteuse réaliste d’avant-guerre 
dont la carrière s’est arrêtée à la Libération. 
À force de chanter l’amour, la belle Cora 
avait oublié qu’on ne peut pas coucher avec 
n’importe qui : sa passion pour un maque-
reau collabo l’a réduite à finir comme dame 
pipi dans le Paris des années 60. Mais Cora 
est le seul amour de Salomon, qui a passé 
les années d’Occupation planqué dans une 
cave obscure sans que la belle écervelée, 
occupée à roucouler pour les Boches, ne 
trouve le temps de venir visiter le ténor du 
bénard ! Jean parvient à réconcilier ces deux 
solitudes, au terme d’aventures rocambo-
lesques que Bruno Abraham-Kremer narre 
avec malice et tendresse. En histrion protéi-
forme, il interprète cette belle histoire avec 
une aisance et un talent éblouissants. L’en-
semble compose un étincelant spectacle.

Catherine Robert

Le Lucernaire, 53 rue Notre-Dame-des-
Champs, 75006 Paris. Du 29 août au  
21 octobre 2018, du mardi au samedi à 19h, 
dimanche à 16h. Tél. 01 45 44 57 34.  
Durée : 1h30. Spectacle vu au Théâtre du  
Petit Saint-Martin. 

Le metteur en scène Laurent Maindon.

« Edgar Hilsenrath et 
Sylvain Levey trempent 

leur plume dans l’encrier 
des jours sans gloire et 
regardent la vie droit 

dans les yeux. »

Entretien / Laurent Maindon

Fuck America / Asphalt Jungle
Manufacture des Abbesses / de Edgar Hilsenrath et Sylvain Levey /  
mes Laurent Maindon

Le Théâtre du Rictus fait sa rentrée à la Manufacture des 
Abbesses. La compagnie basée en Loire-Atlantique présente Fuck 
America et Asphalt Jungle : deux spectacles qui nous parlent « de 
nos craintes et de nos espoirs », « de nos rêves et de nos 
lâchetés ».

Quels liens établissez-vous entre Asphalt 
Jungle et Fuck America ?
Laurent Maindon : Ce sont deux histoires 
sans point commun apparent. L’une – Asphalt 
Jungle – est une fable sur le désir de violence. 
Entre absurdité et humour noir s’esquisse le 
jeu de l’humiliation et de la torture mentale. 
L’autre – Fuck America  – dévoile, dans les 
bas-fonds du New York des années 1950, la 
naissance d’un écrivain juif allemand encore 
marqué au plus profond de lui par la Shoah. À 
priori, rien de semblable, si ce n’est que ces 
deux pièces nous parlent du monde, de nos 
craintes et de nos espoirs, de nos rêves et de 
nos lâchetés. Bien que parfois graves, elles 
sont drôles et ironiques. Edgar Hilsenrath et 
Sylvain Levey trempent leur plume dans l’en-
crier des jours sans gloire et regardent la vie 
droit dans les yeux.

Quel regard portez-vous sur les écritures de 
ces deux auteurs ? 
L. M. : J’ai découvert l’œuvre d’Hilsenrath en 
lisant Le Nazi et le Barbier, roman picaresque 
qui parle de l’holocauste avec une absence 
de complexe à couper le souffle. L’important, 
pour cet écrivain, est de parler de la condi-
tion humaine, de ses travers, de ses perver-
sités comme de ses rêves, de ses angoisses 

et des conditions de sa survie. J’ai ensuite lu 
l’intégralité de ses romans et suis tombé sous 

le charme de Fuck America. L’humour et la 
profondeur de Bronsky, son personnage prin-
cipal, ont résonné avec mes propres interro-
gations : comment prendre une distance poé-
tique pour parler des choses graves ? Quant 
à Sylvain Levey, lorsqu’on lit ses textes, on est 
frappé par leur qualité de captation : capta-
tion de la solitude, de la révolte, du malaise, 
du mal-être... Les personnages semblent subir 
une pression qu’ils ne perçoivent pas, mais 
qui tend à les broyer. Sylvain Levey ne nous 
inflige pas une analyse prête à penser, il nous 
donne à voir. Ses esquisses révèlent les meur-
trissures d’une société à la dérive, en quête 
d’elle-même, une société qui réinvente ses 
propres mythes dans la peur de l’autre et le 
repli sur soi.

Quels sont les engagements artistiques 
qui fondent la vie de votre compagnie, le 
Théâtre du Rictus, depuis sa création en 
1996 ? 

L. M. : Nous défendons un théâtre de texte, de 
parole, un théâtre d’engagement. Un théâtre 
qui questionne notre condition. J’aime la pré-
cision du jeu, l’engagement des corps sur un 
plateau. Mettre en scène, c’est aussi une his-
toire de partage et de négoce avec des mots, 
avec une équipe. Et c’est grâce à l’équipe qui 
m’accompagne que je continue d’arpenter le 
répertoire contemporain avec enthousiasme.

Entretien réalisé  
par Manuel Piolat Soleymat

Manufacture des Abbesses, 7 rue Véron,  
75018 Paris.  
Fuck America : du 23 août au 14 octobre 2018, 
du jeudi au samedi à 21h00 et le dimanche à 
17h00.  
Asphalt Jungle : du 29 août au 13 octobre 2018, 
du mercredi au samedi à 19h00.  
Tél. 01 42 33 42 03. 
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La Scala Paris, 13 boulevard de Strasbourg :  
naissance d’un Théâtre d’art au cœur de Paris 

Café-concert, cinéma Art Déco, multiplexe cinématographique, et aujourd’hui théâtre d’art et de création à la pointe de la 
modernité, grâce au désir, à l’implication et à la ténacité de Mélanie et Frédéric Biessy. La Scala Paris est un rêve devenu 

réalité, écrin inspirant pour des artistes de toutes disciplines, appelé à fédérer et à rayonner au cœur de la capitale. 
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Entretien / Frédéric Biessy

Un lieu d’inspiration, de création,  
d’effervescence artistique   

Mélanie et Frédéric Biessy écrivent une nouvelle page de l’histoire rocambolesque  
de ce lieu emblématique, qu’ils ont reconstruit et inaugurent cette saison.  
Explications par Frédéric Biessy.       

Comment avez-vous procédé pour le transformer ? 
F. B. : Mélanie et moi l’avons racheté et rénové grâce à nos fonds 
personnels, soutenus dans notre ambition par l’état, le Conseil 
régional d’Ile-de-France et la Ville de Paris. Après avoir résolu 
le problème épineux de l’issue de secours condamnée suite à 
des travaux, nous avons pu envisager d’accueillir jusqu’à 900 
personnes, et alors lancer le chantier. Nous avons imaginé la 
réhabilitation en dialogue avec une équipe d’artistes. L’homme 
de théâtre Richard Peduzzi, complice de Patrice Chéreau et Luc 
Bondy, a imaginé et conçu l’aménagement intérieur dans ses 
moindres détails. Seul théâtre à Paris à avoir été rêvé et réalisé 
par un artiste de la scène, La Scala Paris est aussi l’unique théâtre 
à acoustique variable de Paris intra-muros, grâce au composi-
teur Philippe Manoury qui a élaboré une sonorisation totale de 
l’espace. La Scala Paris est aujourd’hui un outil performant qui 
rend possibles 11 configurations différentes. Nous voulons faire 
vivre une ruche artistique, en tissant des liens avec les habitants 
du quartier. Nous inaugurons aussi un bar et restaurant à l’étage. 

De quelle manière les artistes ont-ils investi la Scala Paris ? 
F. B. : Comme nous, ils ont été conquis et ont même proposé 
des projets directement inspirés par le lieu. Pour l’ouverture, 
Yohann Bourgeois crée Scala, qu’il a voulu ainsi nommer. Tho-
mas Jolly y présente Arlequin poli par l’amour, sa première 
pièce jamais vue à Paris, Yasmina Reza propose aussi une pièce 
peu vue, Dans la luge d’Arthur Schopenhauer. Aurélien Bory, 
Bertrand Chamayou… C’est le début d’une histoire commune 
enthousiasmante qui s’écrit, avant peut-être dans quelques 
décennies une nouvelle métamorphose…  

Propos recueillis par Agnès Santi

À lire L’Intégrale des ombres, La Scala Paris de Olivier Schmitt 
- Actes Sud 

Théâtre / De Marivaux / mes Thomas Jolly

Arlequin poli  
par l’amour

Arlequin poli par l’amour.

Dans cette courte pièce qu’il écrivit pour 
les comédiens italiens en 1720, Marivaux 
célèbre la jeunesse, sa fougue, son impa-
tience, ses ambitions, sa foi, sa naïveté et sa 
« splendide bêtise ». Thomas Jolly s’en empare, 
presque trois siècles après. Pas une ride sur 
le visage de ces jouvenceaux victimes des 
manigances machiavéliques d’une vieille fée 
jalouse. Quelques ampoules, des guirlandes 
et des cotillons servent de cadre à cette his-
toire d’amour où le théâtre se déploie dans 
un concentré de brutalité. Première mise en 
scène du talentueux Thomas Jolly, elle brille 
et pétille comme une fête joyeuse.

Catherine Robert

Du 29 septembre au 27 octobre 2018.

Performance / par Olivier Dubois 

Prêt à baiser  
(Sacre 1)

Prêt à baiser.

Un banc sous un halo de lumière. Et sur ce 
banc, un homme (Edouard Hue) qui semble 
attendre depuis des lustres. L’arrivée d’un 
autre homme (Olivier Dubois) ne le délivre pas 
de sa souffrance, au contraire. Créé en 2012 
au Musée d’Art Moderne de la Ville de Paris, 
souvent repris, Prêt à baiser d’Olivier Dubois 
met en scène une dévoration. Un baiser cho-
régraphié de 25 minutes, sur la musique du 
Sacre du Printemps de Stravinski. Charnel, 
bestial, ce duo a la saveur des premières fois. 
La folie des amours dont on ne se relève pas 
indemne.

Anaïs Heluin

Le 12 octobre à 23h59.

Théâtre / De Molière /  
mes, décor et costumes Macha Makeïeff

Trissotin ou les 
Femmes Savantes

Trissotin ou les Femmes Savantes.

L’avant-dernière pièce de Molière fustige 
l’ordre établi et pointe le désastre des rela-
tions familiales autant que les errements d’une 
quête de savoir éperdue. Subjuguées par le 
faux savant et vrai pédant Trissotin, les trois 
femmes dites savantes luttent, s’extasient, se 
plongent dans la jouissance d’un délice sec-
taire. Macha Makeïeff transpose l’intrigue du 
Grand Siècle aux années 1970, folle époque 
d’affranchissement des diktats parentaux, et 
fait entendre avec un éclat renouvelé leur 
combat émancipateur. Entre désirs hallucinés 
et modèle bourgeois qui se fissure, la comé-
die superbement interprétée réjouit et frappe 
l’esprit. 

Agnès Santi

Du 10 avril au 10 mai 2019, relâche les 14, 15,  
22, 29 avril et les 1er et 6 mai. 

Danse et musique /  
Œuvres de John Cage /  
Conception élodie Sicard  
et Bertrand Chamayou

Mysterious  
Adventure

Bertrand Chamayou 

Si Bertrand Chamayou apprécie les œuvres 
pour piano préparé de John Cage, qui l’em-
portent vers « un certain état de griserie », il 
confie avoir ressenti une sensation de manque 
en les interprétant. Les pièces composées 
entre 1940 et 1945, conçues pour des solos 
de danse pour la plupart perdus, appellent 
en effet selon lui l’écho vibrant d’un corps 
en mouvement. C’est pourquoi il a demandé 
à la danseuse et chorégraphe Elodie Sicard 
d’imaginer une partition fugitive en résonance 
avec la musique, dans un espace délimité par 
quatre pianos préparés. Heureuse initiative 
alors que l’on célèbre en 2019 le centenaire 
de la naissance de Merce Cunnigham, des-
tinataire génial d’une grande partie de ces 
œuvres. 

Agnès Santi 

Les 5 et 6 février 2019.

Théâtre, danse, arts visuels / 
Conception, scénographie  
et mes Aurélien Bory 

Trilogie  
Aurélien Bory 

Plexus, portrait de Kaori Ito. 

Artiste de l’espace, créateur sans frontières, 
Aurélien Bory surprend toujours, trouble, 
ouvre le sens, conjuguant le spectaculaire et 
l’infime, l’évident et le paradoxal, les mondes 
intérieur et extérieur. La trilogie qu’il présente 
est née de la rencontre avec trois danseuses. 
Plexus dessine le portrait de Kaori Ito, explore 
« les traces que la danse a laissées à l’inté-
rieur de son corps ». Questcequetudeviens ? 
déploie un autre portrait singulier, celui de la 
danseuse de flamenco Stéphanie Fuster, qui 
a tout quitté pour apprendre son art à Séville. 
aSH, pièce créée pour Shantala Shivalingappa, 
fait écho à la pluralité de sa danse, oscillant 
entre l’Inde et l’Europe, Shiva et Dionysos.    

Agnès Santi

aSH, du 16 février au 1er mars,  
relâche les 19 et 25 février.
Plexus, du 5 au 17 mars, relâche le 11.
Questcequetudeviens?, du 19 au 31 mars, 
relâche les 24 et 25.

Lectures-concerts /  
Texte et mise en espace Yasmina Reza

Hammerklavier

Dominique Reymond, l’une des huit comédiennes inter-
prétant Hammerklavier.

Que du beau monde… Dominique Reymond, 
Emmanuelle Devos, Carole Bouquet, Nathalie 
Baye, Bulle Ogier, Josiane Stoléru, Nicole Garcia 
et Yasmina Reza. Les pianistes Tanguy de Wil-
liencourt, Geoffroy Couteau, Gaspard Dehaene, 
Pierre-Yves Hodique, Nathanaël Gouin, Florian 
Noack et Sélim Mazari. La Scala Paris organise 
une série de neuf lectures-concerts associant 
des extraits de Hammerklavier, texte de Yas-
mina Reza paru en 1997, à la Sonate en la majeur 
de Schubert ainsi qu’à la Sonate n°1 et l’adagio 
de la Sonate n° 29 (dite Hammerklavier) de Bee-
thoven. Entre journal intime, récit autobiogra-
phique et rêverie mélodieuse.

Manuel Piolat Soleymat

Du 7 au 23 novembre 2018.

Théâtre / De Yasmina Reza /  
mes Frédéric Bélier-Garcia

Dans la luge  
d’Arthur  

Schopenhauer

André Marcon et Yasmina Reza dans Dans la luge 
d’Arthur Schopenhauer (photo de répétition).

En 2006, Frédéric Bélier-Garcia créait Dans la 
luge d’Arthur Schopenhauer à Théâtre Ouvert 
avec Maurice Bénichou, André Marcon, Yas-
mina Reza et Christèle Tual. Aujourd’hui, le 
directeur du Centre dramatique national 
d’Angers reprend cette « variation sur la soli-
tude humaine » à La Scala Paris (Jérôme Des-
champs remplace Maurice Benichou). Ques-
tionnements existentiels, obsessions intimes, 
célébrations de l’anecdotique, tiraillements 
d’esprits paradoxaux… Quand quatre person-
nages, entre drôlerie et gravité, jouent une 
« partie d’échec anarchique face au grand 
complot de l’existence ».

Manuel Piolat Soleymat

Du 31 octobre au 24 novembre 2018.

Musique / Ensemble Le Balcon

Anniversaire 
Michaël Levinas

Le compositeur Michaël Levinas.

Dans les années 1970, Michaël Levinas a été 
au cœur des révolutions sonores avec L’Itiné-
raire, qu’il a cofondé au moment où la musique 
« spectrale » imposait une nouvelle évidence 
du son. Depuis dix ans, il est un compagnon de 
route du Balcon fondé par Maxime Pascal, un 
ensemble qui s’attache à penser le son dans 
l’espace du concert. Entre ces deux époques, 
Michaël Levinas n’a cessé d’explorer les ter-
ritoires expressifs de la musique. Le Balcon 
rend hommage au compositeur, penseur et 
pianiste à l’occasion de son soixante-dixième 
anniversaire.

Jean-Guillaume Lebrun

Lundi 15 avril à 21h.

Théâtre visuel 

Trilogie Michèle 
Anne De Mey et 

Jaco Van Dormael

Michèle Anne De Mey et Jaco Van Dormael   
dans le décor de Cold Blood.

À l’occasion de la première en France d’Amor, 
leur dernière réalisation, Jaco Van Dormael et 
Michèle Anne De Mey reprennent leurs deux 
précédentes créations à La Scala Paris : Kiss 
and Cry et Cold Blood. En trois spectacles, à 
la croisée de l’art dramatique et du 7e art, le 
cinéaste et la danseuse-chorégraphe belges 
nous invitent à (re)découvrir leur univers 
fantastique et introspectif fait de mains qui 
dansent, de micro-mondes oniriques, d’interro-
gations métaphysiques, de chutes corporelles 
menant à des envols… Humour, profondeur, 
poésie : une plongée dans un théâtre qui mêle 
l’artisanal et le merveilleux.

Manuel Piolat Soleymat

Du 4 au 31 décembre 2018 (Kiss and Cry),  
du 4 au 27 janvier 2019 (Cold Blood),  
du 29 janvier au 3 février (Amor).

Musique

Intégrale –  
Festival Ircam  

à la Scala Paris

La pianiste Marie Vermeulin.

Le piano reste un partenaire privilégié des 
compositeurs. Ce clavier trop bien tempéré, 
certains ont voulu l’emmener vers d’autres 
mondes sonores – on pense au piano pré-
paré de John Cage. D’autres lui ont associé 
les ressources de l’électronique puis de l’in-
formatique ; c’est là que l’Ircam entre en jeu ! 
À travers quatre récitals de piano augmenté, 
cinq excellents pianistes – Geoffroy Couteau, 
Momo Kodama, Lorenzo Soulès, Mariangela 
Vacatello, Marie Vermeulin  – revisitent ce 
répertoire, entre « classiques » (tel Traiettoria 
pour piano « projeté dans l’espace » de Marco 
Stroppa) et œuvres récentes (création de 
Dans le mur de Georges Aperghis), sous le 
regard bienveillant d’un précurseur, Alexandre 
Scriabine (1872-1915).

Jean-Guillaume Lebrun

Les 5 et 6 avril 2019.

La Scala Paris, 13 boulevard de Strasbourg, 
75010 Paris.  
Tél. 01 40 03 44 30. Site : lascala-paris.com

Arts du Cirque / par Yoann Bourgeois

Scala

Scala.

C’est en visitant la Scala Paris en chantier que 
Yoann Bourgeois a eu l’idée de mettre au 
centre de sa nouvelle création des machines 
hybrides, faites d’un objet quotidien et d’un 
mécanisme. De construire avec elles une struc-
ture sur laquelle des artistes se déplaceraient 
comme sur un fil. Avec Scala, l’artiste radicalise 
sa quête d’une théâtralité singulière, nourrie 
par une énergie et un goût du risque propres 
au cirque. Les sept interprètes sont bousculés 
par le monde qui les entoure, au croisement 
de tous les possibles : les meilleurs comme les 
pires.

Anaïs Heluin

Du 11 septembre au 24 octobre 2018. 

Musique 

Aux armes,  
Contemporains !

Le pianiste Jean-Frédéric Neuburger.

La musique contemporaine a ses passeurs : 
des artistes, qui se font les indispensables 
hérauts d’une musique en train de se faire. Le 
compositeur Philippe Manoury peut compter 
sur la complicité des pianistes Jean-François 
Heisser et Jean-Frédéric Neuburger, qui par-
tagent un concert le 22 septembre avec deux 
œuvres nouvelles, Six études et la Deuxième 
Sonate « Veränderungen » (« transformations »). 
Le Quatuor Hermès avec Philippe Hersant, le 
pianiste François-Frédéric Guy avec Tristan 
Murail, la soprano Donatienne Michel-Dansac 
avec Georges Aperghis et Philippe Leroux, 
l’Ensemble intercontemporain avec plusieurs 
décennies d’histoire musicale : ce week-end 
de concerts soutenu par la Sacem est un hom-
mage à ceux qui font vivre la création musicale 
et créent les classiques de demain.

Jean-Guillaume Lebrun

Vendredi 21 septembre à partir de 18h30, 
samedi 22 septembre à partir de 17h30.

« Nous avons eu  
un véritable coup de foudre  

pour La Scala. »

Comment est née cette aventure ? 
Frédéric Biessy : Tout est venu du lieu lui-même : nous avons 
eu un véritable coup de foudre pour La Scala. Depuis quelques 
années, je cherchais un espace dédié aux besoins des artistes 
dans une grande ville, afin de compléter mon activité à la tête de 
la maison de production Les Petites Heures. Je suis un produc-
teur privé qui a travaillé quasi exclusivement avec des artistes 
programmés dans le théâtre public. Au-delà des cloisonnements 
inutiles, l’important pour les artistes, c’est l’activité, la liberté, la 
rencontre avec le public et avec d’autres artistes. La Scala Paris, 
lieu magnifique en plein cœur de Paris et à l’abandon depuis 
1999, nous a conquis et nous avons décidé de le reconstruire. 
Véritable roman à rebondissements, son histoire même est fas-
cinante. Célèbre café-concert de la Belle époque érigé en 1873, 
qui doit son nom et son architecture à l’admiration de sa fonda-
trice pour l’illustre théâtre d’opéra milanais, superbe cinéma Art 
Déco créé en 1936, puis premier multiplexe parisien conçu en 
1977, consacré aux films pornographiques : le lieu s’est méta-
morphosé en affirmant chaque fois une modernité singulière.  

Et aussi 
An Index of Metals, nouvelle version de l’œuvre de Fausto Romitelli, le 30 novembre  
et le 1er décembre 2018.
Akasha, récital de Kuchipudi,du 13 au 15 mai 2019, et Namasya, soli contemporains, les 17 et 18 
mai 2019. Par Shantala Shivalingappa.   

Mélanie  
et Frédéric Biessy.
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Sous les fleurs de la forêt de cerisiers, de Hideki Noda.

Sous les fleurs  
de la forêt de cerisiers

Chaillot – Théâtre National de la Danse / Texte et mes Hideki Noda

Après The Bee en 2014 et Egg en 2015, le grand metteur en scène 
et auteur japonais Hideki Noda revient à Chaillot avec Sous les 
fleurs de la forêt de cerisiers. Une fresque inspirée du Japon 
antique mêlant « destins individuels, légendes séculaires et 
histoire politique ».

Chaque pays aujourd’hui considéré comme 
puissant ne s’est-il pas constitué en s’appro-
priant des territoires étrangers et en imposant 
une version de l’histoire servant ses intérêts ? 
C’est la question que pose Hideki Noda (né 
en 1955) dans Sous les fleurs de la forêt de 
cerisiers, œuvre-phare de l’auteur-metteur en 
scène (créée en 1989, puis reprise en 1992 et 
2001), qui déploie une réflexion métaphorique 
sur l’état et les enjeux de pouvoir. Partant de 

deux courts textes de l’écrivain Ango Saka-
guchi (1906-1955), Hideki Noda a élaboré 
un conte fantastique évoquant la première 
guerre de succession de l’histoire du Japon 
– qui eut lieu à la fin du viie siècle – à travers 
l’existence de deux princesses jumelles.

La beauté, la folie, la mort…
Yonagahime et Hayanehime ont seize ans. 
À l’occasion de leur anniversaire, leur père 
organise un concours de sculpture visant à 
édifier des statues du Bouddha qui les protè-
geront. Pour arriver jusqu’à leur seigneur, les 
maîtres-artisans sélectionnés doivent traver-
ser une forêt de cerisiers, symbole de beauté, 
mais aussi de folie et de mort… Réunissant sur 
scène une trentaine d’interprètes, le directeur 
artistique du Tokyo Metropolitan Theatre crée 
une représentation à grand spectacle dont les 
tableaux convoquent des images féériques et 
maléfiques. Contrairement à Egg qui, en 2015, 
décrivait la réalité du Japon contemporain, 
Sous les fleurs de la forêt de cerisiers nous 
fait voyager jusqu’aux origines du pays. Un 
voyage riche en souffles, en mouvements et 
en imaginaire.

Manuel Piolat Soleymat

Chaillot - Théâtre national de la danse,  
1 place du Trocadéro, 75116 Paris.  
Du 28 septembre au 3 octobre 2018 à 20h30 
sauf le 29 à 19h45 et le 30 à 15h30.  
Tél. 01 53 65 31 00. Dans le cadre  
de Japonismes 2018. Spectacle en japonais, 
surtitré en français. 

Ilka Schönbein dans Eh bien, dansez maintenant.

Eh bien, dansez maintenant
Le Mouffetard / d’Ilka Schönbein / musique d’Alexandra Lupidi

Au mitan d’une tournée mondiale où elle présente sa nouvelle 
création, Ilka Schönbein s’installe pour quelques représentations 
dans le temple parisien de la marionnette, lieu idéal pour cette 
prêtresse du genre !

« Créature et créatrice à la fois, je veux encore 
une fois danser avec mes créations. À la grâce 
des dieux », dit Ilka Schönbein, référence 
incontestée du théâtre de marionnettes et 
une des meilleures praticiennes de son art. 
Voyante ou visionnaire, sorte de pythie mali-
cieuse ou de chamane capable de dialoguer 
avec les esprits, Ilka Schönbein imagine des 
spectacles dont la beauté formelle et la per-
fection des images créées composent un 
univers mystérieux où chacun projette et 
retrouve souvenirs, angoisses, rêves et fan-
tômes. C’est la phrase de la fourmi à la cigale 
qui sert de fil directeur à cette nouvelle créa-
tion. La cigale « danse la danse de toute créa-
ture. La danse de l’existence. Chacun, cha-
cune la danse à sa manière, de la meilleure 
manière imaginable. Avec toute la beauté et 
la créativité qu’il ou elle possède. Pour plaire 
à celui, celle ou ceux dont notre être ou non-
être au monde dépend. »

éloge de la vie et défi à la mort
Ilka Schönbein mêle son corps à celui de sa 
marionnette, lui prête ses bras, ses jambes, 
créant un mélange fabuleux entre l’esprit et 
la matière. Théâtre des métamorphoses et 
de la transgression, du mixte et du monstre : 
assister aux spectacles de cette créatrice hors 
normes participe autant de l’expérience méta-
physique que de la jouissance esthétique, tant 
ce qui s’y montre relève de ces mystères que 
la plupart craignent et évitent et que seul le 
véritable artiste sait approcher et affronter. 
L’artiste est accompagnée de Suska Kanzler et 
Alexandra Lupidi, qui a créé la partition musi-
cale qui donne souffle et surcroît d’émotion 
aux personnages fantasmagoriques qu’anime 
la marionnettiste.

Catherine Robert

Le Mouffetard - Théâtre des arts de la 
marionnette, 73, rue Mouffetard,  
75005 Paris. Les 5, 6, 9, 10, 12, 13, 16 et  
 17 octobre 2018 à 20h. Tél. 01 84 79 44 44.  
Tournée : festival des Contes givrés  
le 22 octobre ; Mainz No Strings Festival  
le 28 octobre ; scène nationale de Forbach 
du 28 au 30 novembre ; puis en France et en 
Europe en 2019 et 2020 (informations sur 
www.ksamka.com)

La Dame aux camélias est souvent envisa-
gée de manière romantique, voire mélodra-
matique. Quel regard portez-vous sur cette 
œuvre ?
Arthur Nauzyciel : Il faut savoir que La Dame 
aux camélias est à la fois un roman, paru en 
1848, et une pièce de théâtre créée quelques 
années plus tard par son auteur. Ce qui m’a 
intéressé au départ, ce sont les différences 
que révèlent les deux versions de cette même 
histoire.

Quelles sont ces différences ?
A. N. : Le roman est finalement assez âpre. Il 
fait preuve d’une certaine dureté dans son 
analyse des rapports entre les hommes et 
les femmes, son analyse d’un monde soumis 
au pouvoir de l’argent au sein duquel le fait 
de survivre représente un combat quotidien. 
Fort du succès de son roman, Alexandre 
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Entretien / Arthur Nauzyciel

La Dame aux camélias
Les Gémeaux-Scène Nationale de Sceaux /  D’après Alexandre Dumas fils /  
mes Arthur Nauzyciel

Le directeur du Théâtre national de Bretagne associe théâtre et 
cinéma dans une version âpre de La Dame aux camélias. Une 
version qui explore les rapports d’oppression et de soumission 
présents dans l’œuvre d’Alexandre Dumas fils.

Dumas fils l’a adapté pour le théâtre de boule-
vard et son public bourgeois avec l’intention 
de faire, là aussi, un succès. Il a donc d’une 
certaine façon adouci la pièce en lui donnant 
une dimension plus convenable. Car dans le 
roman, qui s’inspire de la propre vie de l’écri-
vain, Armand Duval abandonne Marguerite 
Gautier, qui meurt ruinée et seule. Dans la 
pièce, elle meurt dans les bras d’Armand. A un 
niveau plus métaphysique, on voit comment 
la fiction, à travers le théâtre, vient réparer 
l’existence, le réel.

Dans la version que vous créez, vous 
confrontez donc ces deux versions…
A. N. : Oui, nous les croisons, les alternons, les 
simultanéisons, les désynchronisons… Sans 
forcément choisir entre l’une ou l’autre, nous 
réalisons un travail d’adaptation qui fait le va-
et-vient entre le roman et la pièce.

« Ce qui est frappant  
dans cette histoire,  

c’est qu’elle porte en elle 
le sédiment d’une chose 

qui s’est perpétuée 
jusqu’à aujourd’hui. »

Vous accomplissez également un autre tra-
vail de confrontation : entre le théâtre et le 
cinéma…
A. N. : Oui, je me suis entouré de la même 
équipe que pour un précédent spectacle 

créé à Séoul, l’Empire des lumières, avec 
l’idée de continuer à explorer un dialogue 
entre le cinéma et le théâtre. Sans pour cela 
qu’une chose se substitue à une autre, car je 
pense vraiment que le théâtre peut tout racon-
ter. Je ne fais pas appel au cinéma pour com-
bler une dimension que le théâtre ne pourrait 
investir, mais pour ajouter un éclairage supplé-
mentaire. Je souhaite en effet que le cinéma 
prenne en charge quelque chose d’autre, 
quelque chose venant renforcer la présence 
d’un monde irréel, lyrique, crépusculaire. Un 
monde qui est en fait un entre-deux monde : 
entre les morts et les vivants, le visible et l’invi-
sible, le réel et la fiction…

Quels aspects de notre époque souhaitez-
vous éclairer à travers cette histoire de pas-
sion tragique ?
A. N. : Je trouve que ce qui est frappant dans 
cette histoire, c’est qu’elle porte en elle le 
sédiment d’une chose qui s’est perpétuée 
jusqu’à aujourd’hui. Il est ainsi assez troublant 
de remarquer qu’il n’y a pas une scène, dans 
la pièce, qui ne parle d’argent. Dans La Dame 
aux camélias, les rapports d’oppression et de 
soumission induits par la société s’expriment 
à travers l’intime et la sexualité. Il s’agit là, me 
semble-t-il, d’une thématique extrêmement 
contemporaine.

Entretien réalisé  
par Manuel Piolat Soleymat

Les Gémeaux, Scène Nationale de Sceaux,  
49 av. Georges-Clemenceau, 92330 Sceaux. 
Du 11 au 21 octobre. Tél. 0146 61 36 67.

Le metteur en scène Arthur Nauzyciel.
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Hate, une femme et un cheval sur le plateau. Critique 

Hate
Nanterre-Amandiers / de Laetitia Dosch / mes Laetitia Dosch et Yuval Rozman

La singularité artistique de Laetitia Dosch s’affirme et s’affine dans 
cette aventure hors normes en forme de duo à cheval. Hate sera 
sans nul doute un événement de la rentrée.

C’est un spectacle où l’on passe de sombres 
évocations calaisiennes à un délirant duo de 
rap femme – cheval qui s’achève par « Vas-y 
petit poney/Viens brouter ton cavalier ». C’est 
un spectacle qui démarre à la Angelica Liddell 
– à poil, autofiction des malheurs amoureux 
qui se mêlent à ceux du monde –, et vire par-
fois au comique grand public de la trentenaire 
en mal d’enfants. Dans ces grands écarts de 
style, on a du mal à suivre, on ne sait pas sur 
quel pied danser, on n’est pas bien calé dans 
ces repères qui cadrent d’ordinaire la récep-
tion, la réflexion, l’émotion. Après Un album 
où elle donnait dans le journal intime à travers 
une galerie de personnages ayant traversé sa 
vie, qu’elle interprétait de manière minimaliste, 
sobre et épatante, Laetitia Dosch revient sur 
scène en compagnie cette fois d’un cheval. 
Corazon (le cœur en espagnol), pur sang 
ibère, vient des montagnes du Jura et, le temps 
de Hate, devient son amoureux. Car ce n’est 
pas Laetitia Dosch mais un véritable couple qui 
se produit sur scène, qui s’accouplera même 
dans le plus petit des modèles de tente Que-
chua, pour protéger son intimité des regards 

du public. Facétieuse, douce, attirée par la 
mise à nu pour ce qu’elle produit de vie, de 
danger, Laetitia Dosch, avec son cheval et son 
compagnon de création Yuval Rozman, livre 
ici un spectacle où s’affirme et s’affine encore 
davantage son style, libre, hors-normes, où 
l’angoisse se mêle à la joie. 

Amazone nature
« Tu sais, j’ai écrit ce spectacle parce que je 
voulais parler des choses de maintenant et 
que ça soit pas trop triste » explique d’entrée 
Laetitia Dosch à son animal de cœur. Elle aura 
trouvé au final dans cette « fantaisie » menée 
d’un pas allègre, alternant rire cru et pro-
fonde mélancolie, « une heure de liberté ». 
Moins théâtral qu’Un album, penchant davan-
tage du côté de la performance du fait, 
entre autres, de la présence imprévisible et 
indomptable de l’équidé, Hate prend place 
devant une grande toile peinte imaginée par 
Philippe Quesne, entre paysage romantique 
à la Caspar Friedrich et évocation des grands 
lacs d’Amérique du Nord. Dosch y déboule 
en squaw, amazone nature, simplement 

ceinte à la taille d’un fourreau porte glaive 
et d’une banane à sucre et carottes, pour diri-
ger un tant soit peu l’animal. Au milieu des 
chants d’oiseaux et des bruits d’orage, elle 
dialogue avec cette présence douce et mas-
sive, attendrissante et menaçante, hongre à 
la robe blanche et au pénis pendant. Soli-
loque d’abord, avant que le cheval ne se 
mette à parler, puis, comme on l’a évoqué, 
à rapper. Elle le monte, l’appâte, le fait courir 
mais jamais tourner bourrique. Lui la hume, 
l’embrasse, la lèche et finit par la quitter. Ils 
font donc comme dans les vraies histoires. De 
quoi ça parle ? D’un monde d’humains indiffé-
rents les uns aux autres qui n’arrivent pas à se 
parler. De l’amour vache où s’opposent tyran-
nies égocentriques et espoirs de se diluer. 
De ces autres qu’on voudrait mener à la 
baguette et qui cherchent à nous dompter... 
Il y a dans ce drôle d’animal, Laetitia Dosch, 

une façon vraiment unique de s’emparer de 
notre humanité.

éric Demey

Nanterre Amandiers, 7 av. Pablo Picasso  
92000 Nanterre. Du 15 au 23 septembre 
à 20h30, le jeudi à 19h30, samedi à 20h, 
dimanche à 16h. Spectacle vu au Printemps 
des Comédiens en juillet 2018. Durée : 1h20. 
Également, les 26 et 27 septembre au festival 
actOral à Marseille ; du 16 au 20 octobre  
au TNB à Rennes ; les 30 novembre et 1er 
décembre au festival NEXT à la Rose des vents 
à Lille Métropole ; du 16 au 18 janvier 2019 à 
Bonlieu, Scène nationale d’Annecy ; les 15 et 16 
février au TPR, La Chaux-de-Fonds (Suisse) ; les 
7 et 8 mars au Quai, CDN d’Angers ; du 13 au 16 
mars à Sortie Ouest à Béziers ; les 16 et 17 mai 
2019 à MA, Scène nationale de Montbéliard.

Théâtre des Bouffes Parisiens /  
d’Isabelle Le Nouvel / mes Jean-Louis Benoit

Skorpios, au loin
Pendant que le yacht d’Onassis conduit 
ses passagers jusqu’à l’île de Skorpios, 
Greta Garbo et Winston Churchill 
devisent sur le pont. Niels Arestrup et 
Ludmila Mikaël incarnent le Lion et le 
Sphinx…

Niels Arestrup incarne Winston Churchill dans 
Skorpios, au loin.

« La rencontre éclatante de deux légendes » : 
tel est le sous-titre de la pièce dans laquelle 
Isabelle Le Nouvel imagine le dialogue entre 
Greta Garbo et Winston Churchill, lors de leur 
rencontre sur le yacht d’Aristote Onassis, à l’oc-
casion d’un voyage à Skorpios pendant lequel 
l’armateur grec séduisit Maria Callas. Alors que 
les amours se font et se défont dans les salons 
du navire, le fin diplomate, qui consacre sa 
retraite à peindre le ciel et la mer, et la mysté-
rieuse star, désormais à l’abri des lumières hol-
lywoodiennes, se découvrent et se mesurent 
sur le pont, en se livrant à une « traversée en 
eaux troubles » qui devient vite « passion-
nelle et explosive ». Jean-Louis Benoit met en 
scène la confrontation entre ces deux figures 
extraordinaires, que campent, avec le talent, la 
puissance et la grâce qu’on leur connaît, deux 
des plus élégants félins de la scène française.

Catherine Robert

Théâtre des Bouffes Parisiens, 4 rue 
Monsigny, 75002 Paris. À partir du 18 
septembre 2018. Du mardi au samedi à 21h ; 
dimanche à 15h. Tél. 01 42 96 92 42.

Théâtre de Belleville / texte, mes et  
interprétation Bernadette Gruson

Quelque chose
Bernadette Gruson propose une histoire 
du sexe et de l’amour, librement inspirée 
de Sex story, de Philippe Brenot et 
Laetitia Coryn. Un spectacle pour 
rappeler l’urgence de jouir sans entrave.

Bernadette Gruson dans Quelque chose.

Continuant ses recherches sur le thème du 
corps et de l’histoire du conditionnement 
social de ses usages, Bernadette Gruson en 
affirme « la physicalité et le féminisme » avec 
ce spectacle qui interroge « les injonctions, 
les effacements et les silences » que l’histoire 
impose aux organes qu’on voudrait ne consi-
dérer que comme ceux de la perpétuation 
de l’espèce. Sous une apparence légère et 
comique, les questions posées sont profondes 
et graves et renvoie le public à ses propres 
frilosités, frustrations et censures. « Vivre sans 
temps mort et jouir sans entrave est un slogan 
perpétuellement d’actualité », dit la comé-
dienne et plasticienne, qui bouscule les codes 
de la représentation pour explorer les pudi-
bonderies des faux-culs et des peine-à-jouir 
que nous sommes tous un peu…

Catherine Robert

Théâtre de Belleville, 94 rue du Faubourg- 
du-Temple, 75011 Paris. Du 5 au  
28 septembre 2018. Du mercredi au samedi  
à 21h15. Tél. 01 48 06 72 34.

T2G – Théâtre de Gennevilliers /  
texte et mes Shû Matsui

Un Fils formidable
Invité par le Festival d’Automne, l’auteur 
et metteur en scène japonais Shû Matsui 
reprend Un Fils formidable. Une fable 
contemporaine créée pour la première 
fois en 2010. 

Un Fils formidable de Shû Matsui.

Tadashi est un Tanguy japonais. Ou une sorte 
de hikikomori, personne qui s’extrait de la vie 
sociale en se cloîtrant chez lui. À quarante ans 
passés, célibataire et sans emploi, il vit encore 
chez sa mère où, un beau jour, il décide de 
fonder un État indépendant. Avec ce héros 
dont l’utopie flirte avec le despotisme, Shû 
Matsui questionne dans Un Fils formidable les 
notions de famille et de territoire. Et subtile-
ment, il évoque le Japon d’aujourd’hui. Si à sa 
création en 2010, la pièce semblait être une 
métaphore des conflits territoriaux qui oppo-
saient le Japon à la Chine et à la Corée du 
Nord, elle résonne à présent d’une tout autre 
manière. Comme l’expression du bouleverse-
ment engendré par Fukushima et le tsunami 
de 2011. Et du besoin de créer un lieu où les 
gens puissent se réunir. Se réparer.

Anaïs Heluin

T2G – Théâtre de Gennevilliers, 41 av. des 
Grésillons, 92230 Gennevilliers.  
Du 5 au 8 octobre 2018, lundi et vendredi  
à 20h, samedi à 18h, dimanche à 16h.  
Tél. 01 41 32 26 26. 

Théâtre de Belleville / de Bruce Lowery / 
mes et interprétation Vincent Menjou-Cortès

La Cicatrice
Vincent Menjou-Cortès interprète 
l’histoire de Jeff, imaginée par Bruce 
Lowery : confidences douces-amères 
autour des peines et des humiliations 
subies à cause d’un bec-de-lièvre.

Vincent Menjou-Cortès dans La Cicatrice.

« Chaque jour, un peu plus de sel dans la 
plaie… » Ce n’est pas la cicatrice qui fait 
souffrir, puisqu’elle est justement la preuve 
marquante que le mal est passé, mais plutôt 
le regard que les autres portent sur elle et 
l’occasion qu’ils y trouvent de prouver par 
le sarcasme indélicat qu’ils n’ont jamais eu à 
affronter la douleur dont ils se rient. Toutes les 
gueules cassées en attestent, de Gwynplaine à 
Elephant man : on ne sait pas regarder les yeux 
et l’âme de ceux dont le visage est cabossé. Le 
personnage inventé par Bruce Lowery est une 
sorte de petit frère de ces héros malheureux. 
Vincent Menjou-Cortès interprète ces confes-
sions douloureuses et le récit des humiliations 
subies par Jeff qui, à treize ans, doit faire face 
à la bêtise et à la méchanceté qui défigurent le 
visage de ceux qui se moquent du sien.

Catherine Robert

Théâtre de Belleville, 94 rue du Faubourg-
du-Temple, 75011 Paris. Du 2 au 30 septembre 
2018. Lundi et mardi à 19h15 et dimanche à 15h. 
Tél. 01 48 06 72 34.
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La Dame 
aux 
camélias
D’après le roman et la pièce de théâtre  
« La Dame aux Camélias »d’Alexandre Dumas fils

Adaptation Valérie Mréjen, Arthur Nauzyciel
Mise en scène Arthur Nauzyciel / 
Théâtre National de Bretagne

Première en Île-de-France | Coproduction

Du jeudi 11 au dimanche 21 octobre
Production déléguée : Théâtre National de Bretagne
Coproduction : Les Gémeaux/Sceaux/Scène nationale, Théâtre National 
de Strasbourg, les Théâtres de la Ville de Luxembourg, Comédie de 
Reims, Le Parvis/Scène nationale Tarbes Pyrénées
Avec le soutien de l’ENSAD de Montpellier (FIPAM).
Avec : Pierre Baux, Océane Caïraty, Pascal Cervo, Guillaume Costanza, 
Marie-Sophie Ferdane, Mounir Margoum, Joana Preiss, Hedi Zada
10 comédiens 
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« Prendre la parole,  
c’est prendre sa place. »

David Basant

« La pièce réhabilite  
la vulnérabilité. » 

Mélanie Reumaux 

Entretien / David Basant et Mélanie Reumaux

Pour le meilleur  
et pour le dire 

Manufacture des Abbesses / Texte de David Basant et Mélanie Reumaux / Mes David Basant 

Mélanie Reumaux, psychologue clinicienne, et David Basant, 
auteur de théâtre, unissent leurs talents et leurs expertises pour 
créer une comédie douce-amère autour d’un couple qui se 
déchire et des chemins cahoteux de la parole. 

La parole est-elle le sujet central de la pièce ? 
David Basant : La pièce prend en effet appui 
sur ce qui est dit, et aussi - voire surtout - sur 
ce qui ne l’est pas ! Divers facteurs rendent la 
parole difficile dans la pièce, qui met en jeu 
un couple très amoureux mais en crise. Elle, 
hypersensible, désire un enfant, et lui, très 
vulnérable, esquive et se réfugie dans le non-
dit. La pièce est dédiée à Elsa Cayat, l’une des 

douze victimes de la tuerie de Charlie Hebdo. 
Assez atypique dans le milieu de la psycha-
nalyse, passionnée par le langage, adepte de 
jeux de mots saisissants, elle avait l’habitude 
de dire que « la psychanalyse entérine la possi-
bilité d’être soi, seul accès possible à l’amour ». 
C’est elle qui inspire le personnage de la psy-
chanalyste Mona. Dans un cabinet de psycha-
nalyste, lieu unique d’intimité de la parole, il 

est souvent incroyable de se rendre compte 
à quel point verbaliser les choses permet de 
les réévaluer, de les faire exister différemment, 
de se faire exister soi. Prendre la parole, c’est 
prendre sa place.
Mélanie Reumaux : Nous avons construit la 
pièce à partir de cette idée essentielle, qui 
accorde à la parole toute sa vertu concrète. 
La prise de parole agit de manière profonde, 
souvent inattendue. Elle clarifie beaucoup de 
choses. Dans la pièce, le non-dit n’existe pas 
seulement entre soi et les autres mais aussi 
entre soi et soi. Libérer la parole permet de 
pouvoir s’aimer soi, donc de pouvoir aimer 
les autres. 

Quelle tonalité avez-vous choisi pour l’écri-
ture ?
M. R. : Nous avons écrit une comédie senti-
mentale où malgré le non-dit – ou plutôt à 
cause de cet inexprimé – l’émotion est pal-
pable. Nous voulons réhabiliter les émotions 
dans leur infinie diversité, dans un mouvement 
profondément vivant qui traverse la tristesse 
et son opposé. Nous voulons réconcilier le 
rire et les larmes, la légèreté et la profondeur, 
en restant juste par rapport à la position de 
l’analyste, en demeurant accessible à tous, en 
assumant même une fin heureuse. Le dosage 
est subtil, c’est un travail de polissage ténu qui 
exige de la justesse et de la précision dans le 

rythme, pour laisser émerger la vérité des 
émotions, et le rire.

Comment avez-vous procédé pour l’écri-
ture ? 
D. B. : Nous avons travaillé à une écriture de 
plateau dans le cadre d’une résidence au 
Théâtre du Blanc-Mesnil, avec une équipe de 
comédiens choisis pour leur capacité à trans-
mettre l’émotion (ndlr Céline Perra, Roger 
Contebardo, Caroline Brésard, Tessa Volkine, 
édouard Giard). À partir du script que nous 
leur avons donné, des improvisations ont été 
initiées pour que le texte incarné soit porté 
de l’intérieur. Et Alain Lagarde a créé une scé-
nographie sobre, en transparence entre le 
dedans et le dehors. 
M. R. : Dans ce fragile équilibre entre dit et 
non-dit, la pièce réhabilite la vulnérabilité. Se 
réconcilier avec sa propre vulnérabilité est un 
enjeu important…  
 

Propos recueillis par Agnès Santi  

Manufacture des Abbesses, 7 rue Véron, 
75018 Paris. Du 27 août 2018 au 2 janvier 2019, 
lundi, mardi, mrec redi à 21h, dimanche à 20h, 
relâche les 23, 24 et 25 décembre.  
Tél. 01 42 33 42 03.     

INFORMATIONS / RÉSERVATIONS AU 01 83 81 93 30 ET À BILLETTERIE@CARREAUDUTEMPLE.ORG
2 RUE PERRÉE 75003 PARIS - MÉTRO TEMPLE / RÉPUBLIQUE

www.carreaudutemple.eu

VEN 14 AU DIM 16 
SEPTEMBRE 

∞∞∞∞∞∞

JERK OFF
FESTIVAL DES CULTURES ALTERNATIVES

∞∞∞∞∞∞
SALLE DE SPECTACLE 

12€ À 20€

Le metteur en scène Pierre Pradinas.

Propos recueillis / Pierre Pradinas

L’occupation
Théâtre de L’œuvre / d’Annie Ernaux / mes Pierre Pradinas 

Mise en scène par Pierre Pradinas, Romane Bohringer incarne 
cette femme habitée par une jalousie obsessionnelle, dont Annie 
Ernaux fait le portrait dans L’occupation. Un texte qui occupe une 
place singulière dans l’œuvre de la romancière, pour lequel le 
metteur en scène a eu un véritable coup de cœur. 

« J’ai découvert l’œuvre d’Annie Ernaux il y a 
deux ou trois ans. Un conseil de lecture qui 
m’a notamment été donné par des femmes. 
J’ai commencé par lire Les Années puis La 
Place mais sans intention dramatique. Pour 
le plaisir. Par ailleurs, nous discutions depuis 
quelque temps avec Romane de l’oppor-
tunité de poursuivre notre collaboration 
dans un registre encore inédit pour nous, 
comme un seule en scène ; un spectacle qui 
prendrait également la forme d’un portrait 
de femme. Et là je lis L’occupation. Je le lis 
d’une traite, absolument étonné par la capa-
cité de ce texte à maintenir quelque chose 
d’haletant. C’est une folle enquête, minu-
tieuse, systématique, que nous suivons au 
fil des minutes comme un thriller amoureux. 
La force de ce récit tient aussi à sa capacité 
à nous faire entrer en empathie avec cette 
femme de quarante ans entrée dans une pas-
sion jalouse virant à l’obsession. Nous parta-
geons ses craintes, son ironie mordante, son 
langage cru, ses audaces et ses faiblesses 
qui la rendent bouleversante et drôle. Le 
récit est aussi à la lisière du fantastique 
quand cette femme aux accents shakes-
peariens, « habitée par ce monstre aux yeux 
verts qui produit l’aliment dont il se nourrit », 
s’échappe du réel comme maraboutée, à la 
recherche de sa « rivale » aux mille visages.  

Une mise en scène sobre et suggestive
J’ai immédiatement compris que je tenais le 
texte qu’avec Romane nous cherchions. Elle 
est l’actrice rêvée pour le porter à la scène. 
Dans le jeu de Romane, avec qui j’adore travail-
ler, il y a tant de nuances, de virtuosité. Et de 
sincérité. Avec cet écrit éblouissant en main, 
elle qui pour la première fois se retrouve seule 
en scène à jouer, exprime toutes les facettes 
de sa personnalité et montre la maîtrise de 
son art. Au micro sur pied, ou dans d’autres 
postures requises par la mise en scène, elle 

est accompagnée par un dispositif scénique 
très sobre, co-signé par Orazio Trotta et 
Simon Pradinas, qui prend vie en sa présence. 
La musique originale, œuvre du compositeur 
Christophe « disco » Minck avec lequel je col-
labore également depuis longtemps, tient une 
place fondamentale. Avec son petit piano droit 
qu’il utilise à sa façon, Christophe instaure un 
dialogue avec le personnage. L’image aussi 
sera présente. Des images métaphoriques, 
abstraites, suggérant les mouvements intimes, 
les états d’âme fiévreux, l’inconscient de cette 
femme qui déclare être « occupée », « au 
double sens du terme ».  

Propos recueillis par  
Marie-Emmanuelle Dulous de Méritens 

Théâtre de L’œuvre, 55, rue de Clichy,  
75009 Paris. Du 4 octobre au 2 décembre 2018. 
Du jeudi au samedi à 19h, les dimanches à 
17h30. Tél. 01 44 53 88 88. 
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ina collection de dvd « films de théâtre » :
les rapports fructueux entre cinéastes  

et metteurs en scène
L’INA enrichit sa collection de films de théâtre avec trois nouveaux titres : électre, La Cerisaie et La Place royale. 

Ambitionnant d’être le « chaînon manquant entre la scène et l’écran », ces DVD se révèlent de véritables  
objets cinématographiques signés par de grands réalisateurs : Hugo Santiago, Peter Brook et Benoît Jacquot.  

Ils constituent aussi la mémoire de notre patrimoine théâtral avec des mises en scène qui ont fait date.

Un casse du cinéma  
sur le théâtre !

Par deux fois, les mises en scène de Brigitte 
Jaques ont fait l’objet de films réalisés par 
Benoît Jacquot. Après le succès d’Elvire 
Jouvet 40, c’est La Place royale qui a 
suscité l’intérêt du réalisateur. Brigitte 
Jaques revient sur cette collaboration et 
plus généralement sur les liens entre 
théâtre et cinéma.

Comment a débuté votre première collaboration  avec 
Benoît Jacquot ?
Brigitte Jaques : Avant même que je ne monte Elvire Jouvet 
40, j’avais adoré les quelques films qu’il avait réalisés sur des 
artistes comme Merce Cunningham ou Alfred Deller. Il avait 
une façon de voir les choses qui m’avait beaucoup plu. Il m’a 
semblé que ne pourrait que l’intéresser mon travail sur Jouvet, 
ce grand homme de théâtre qui transmet quelque chose de 
l’essence même de notre art. J’ai créé la pièce à Strasbourg et 
ensuite nous avons fait reconstruire le premier décor en stu-
dio à l’INA. Le tournage a duré 15 jours. Pour chaque leçon de 
Jouvet, Benoît Jacquot a trouvé une façon de poser la caméra. 
Il a donné au film une atmosphère très années 1940, nimbée, 
et légèrement mystique, qui va parfaitement avec le projet.

Interveniez-vous pendant le tournage ?
B. J. : Non, ou peut-être sur des détails. Mais c’était un ami et la 
confiance que j’avais en lui était totale. Il y a un point qu’il n’a 

Entretien / Brigitte Jaques

pas intégré dans le film : l’étoile juive dessinée à la craie sur 
le manteau de l’élève de Jouvet. C’était une scène très forte 
dans la pièce. Lui ne l’a pas traité comme cela, ce que je peux 
comprendre. Mais j’étais très heureuse de voir son travail de 
cinéaste et d’artiste devant mon propre travail. 

Vous aviez accepté que ses films soient des objets différents 
de vos mises en scène ?
B. J. : Tout à fait. Pour La Place royale, c’était pareil. Je lui ai 

proposé d’en faire un film pare que je trouvais que l’intrigue 
ressemblait à ce qui lui importait dans son cinéma à l’époque : 
une histoire de couples très compliquée. La pièce est d’une 
modernité folle. Alidor a tellement peur de l’amour qu’il quitte 
la femme qu’il aime avec une violence inouïe. Il se coupe le 
bras mais en même temps il en jouit infiniment. J’ai fait connaître 
la pièce à Benoît Jacquot qui avait un peu peur des alexandrins. 
Il se demandait comment cela pouvait passer au cinéma. Il a 
quand même accepté car cela l’intéressait beaucoup. Il a juste 
demandé aux acteurs d’aller plus vite qu’au théâtre, ce qui a 
donné une très belle dynamique au film. Ce qui est très beau, 
c’est qu’il fait un acte de cinéma tout en respectant le geste 
théâtral. Il avait tourné caméra à l’épaule car le décor étant un 
café dont on voit les vitres, il ne fallait pas que les techniciens 
s’y reflètent. Lors du tournage, ils étaient tous cagoulés de noir. 
C’était vraiment comme un casse du cinéma sur le théâtre, 
j’adorais cette idée. Quant à Benoît Jacquot, qui était un peu 
réservé par rapport au théâtre à ce moment-là, tout à coup 
les expériences qu’il en a faites l’ont libéré vis-à-vis du corps, 
de l’acteur… Il m’avait même confié que quelque chose de 
nouveau lui était apparu au cinéma.

En plus de la dimension artistique, cette collection de films 
porte une vocation mémorielle. Est-ce important pour vous ?
B. J. : J’éprouve une gratitude infinie à l’égard de Benoît Jac-
quot d’avoir réalisé ces films et d’avoir senti comment il fallait 
les faire. Et aujourd’hui cela continue : les jeunes générations 
découvrent avec Elvire Jouvet 40 la parole de Jouvet sur le 
théâtre. Ils sont fascinés par La Place royale : ils comprennent 
comment faire de l’alexandrin un instrument de vie. Donc oui, 
ces films sont très importants pour moi, cela raconte quelque 
chose de mon travail même si cela raconte aussi des choses qui 
appartiennent au cinéaste. J’aurais adoré continuer ce travail 
sur toutes mes autres pièces !

Propos recueillis par Isabelle Stibbe

« Benoît Jacquot  
fait un geste cinématographique 

tout en respectant  
le geste théâtral. »

Anne Consigny et Benoît Jacquot (accroupi) sur le tournage de  
La Place royale. Photographie de Michel Lioret 

La Place Royale
Brigitte Jaques avait conçu sa mise en scène comme 
un hommage au cinéma. Le réalisateur Benoît Jacquot 
restitue l’essence de ce travail en le poussant encore 
plus vers la modernité.

Lorsque Brigitte Jaques monte en 1992 La Place Royale au 
théâtre de la Commune, peu connaissent cette comédie de 
Corneille où il est question de jeunesse, d’amour et de liberté. 
Alidor aime passionnément Angélique. Mais par peur de 
perdre sa liberté, il préfère la pousser dans les bras de son ami 
Cléandre. Brigitte Jaques situe l’action « dans un lieu cinéma-
tographique : le café » et place cette sorte de « laboratoire de 
l’amour », annonciateur de Marivaux, dans une ambiance Nou-
velle Vague. Il en résulte une liberté, une sensualité, une vitalité 
de l’alexandrin que Benoît Jacquot, caméra sur l’épaule, restitue 
et exacerbe. Si son film est plus sombre que la pièce, c’est 
bien la preuve qu’il n’a pas réalisé une captation mais un vrai 
film d’auteur qui prolonge ses propres questionnements, 

qui touche certaines cordes plus 
que d’autres.

1994. De Pierre Corneille. 
Mise en scène Brigitte Jaques. 
Réalisation Benoît Jacquot. 
Avec Anne Consigny,  
Marie-Armelle Deguy, 
Philippe Demarle,  
Erico Génovèse,  
Nicolas Delpeyrat,  
éric Petitjean. Durée : 1h43.

Électre
Le réalisateur Hugo Santiago, récemment disparu, 
sublime la magnifique mise en scène d’Antoine Vitez à 
Chaillot.

C’est une des plus grandes figures féminines de la tragédie 
antique : Électre, celle qui dit non au pouvoir en place fondé 
sur un meurtre. Celle qui prépare le couteau qui conduira son 
frère Oreste à tuer leur mère Clytemnestre, coupable d’avoir 
assassiné Agamemnon avec son amant Egyste. Un mythe qui 
hante Antoine Vitez au point de le monter trois fois, avec la 
même comédienne Evelyne Istria. Moins politique que sa 
précédente version de 1972, sa mise en scène de 1986 tire la 
tragédie de Sophocle vers le drame familial. Pourtant, dans le 
quotidien du lit, des draps chiffonnés, des chaises sommaires 
où les voisines viennent boire le café, cette Electre « à la cui-
sine », selon les mots de Vitez, dépasse le statut de fait divers 
pour accéder au rang éternel des héroïnes mythologiques. 
Avec son film devenu un classique, l’Argentin Hugo San-

tiago saisit l’essence de la tragé-
die grecque dans des couleurs 
méditerranéennes où s’invitent 
des clairs-obscurs menaçants…

1986. De Sophocle.  
Traduction et mise en scène 
Antoine Vitez. Réalisation 
Hugo Santiago.  
Avec Évelyne Istria, 
Jean-Claude Jay, Redjep 
Mitrovitsa, Grégoire Ingold, 
Alain Ollivier, Charlotte 
Clamens, Hélène Avice, 
Cécile Viollet,  
Maïté Nahyr, Éric Frey,  

Valérie Dréville. Durée : 1h43.

La Cerisaie
Peter Brook signe lui-même la version filmée de sa mise 
en scène de La Cerisaie.

En 1981, Peter Brook se confronte pour la première fois à 
Tchekhov, lui qui était reconnu comme un spécialiste de Shake-
speare. Sa Cerisaie est une vieille bâtisse délabrée, quasi-nue, si 
ce n’est les tapis roulés et déroulés au fur et à mesure des allers-
venues des personnages. A ce décor dépouillé répondent le 
rythme vif et le parler naturel des immenses comédiens choisis 
par Peter Brook comme Natasha Parry, Niels Arestrup ou Michel 
Piccoli. Une nouvelle lecture qui marque un tournant dans la 
représentation de la pièce en France. Le film réalisé un an après 
pour la télévision par Peter Brook prolonge la complexité de 
la pièce en alternant les gros plans qui traduisent la multiplicité 
des points de vue.

1981. D’Anton Tchekhov. Adaptation française Jean-Claude 
Carrière. Mise en scène et réalisation : Peter Brook.  

Avec Niels Arestrup,  
Catherine Frot, Claude Evrard, 
Robert Murzeau,  
Natasha Parry, Anne Consigny, 
Michèle Simonnet,  
Nathalie Nell, Michel Piccoli, 
Jacques Debary,  
Maurice Bénichou,  
Joseph Blatchley,  
Jean-Paul Denizon.  
Durée : 2h02.

Focus réalisé  
par Isabelle Stibbe
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Dorian  
Rossel.

« Comment fonctionner 
ensemble  

dans un temps de crise ? »

Entretien / Dorian Rossel

Le Dernier Métro
région, lyon / Théâtre des Célestins / de François Truffaut / mes Dorian Rossel

Le metteur en scène franco-suisse revisite le célèbre film de 
François Truffaut sur la vie d’un théâtre pendant l’Occupation.

Quand avez-vous découvert Le Dernier 
Métro ?
Dorian Rossel : Ce film fait partie du patri-
moine collectif. J’ai dû le voir enfant puis à 
différentes périodes de ma vie, mais ce qui 
est intéressant c’est qu’on en fait à chaque 
fois une nouvelle lecture et qu’il continue 
à agir dans notre inconscient. Beaucoup se 
souviennent du trio incarné par Catherine 
Deneuve/Gérard Depardieu/Heinz Bennett. En 
fait, le film évoque une pluralité de parcours 
et de personnages qui tissent leurs liens et 
essaient de trouver leur place dans un micro-
cosme, pendant la guerre. Comment fonction-
ner ensemble dans un temps de crise ? 

Est-ce cette question qui vous a poussé à en 
faire une adaptation ?

D. R. : Il y a dans ce film une observation minu-
tieuse de la vie et de ce besoin qu’ont les gens 
– on l’a vu récemment après les attentats – 
d’aller vers les autres, d’aller dans les théâtres, 
d’écouter des histoires ensemble. Souvent les 
films parlent très mal du théâtre. Le Dernier 
Métro est une exception : Truffaut fait une 
magnifique déclaration d’amour au théâtre. Il 
fait aussi l’éloge de la débrouillardise. Il montre 
des êtres qui trouvent des stratagèmes pour 
fonctionner ensemble et pour qu’advienne 
de la poésie. Ce qui est intéressant aussi c’est 
que tous les personnages ont des rôles à 
jouer dans leur vie : ils sont une chose et une 
autre. Le paroxysme en est le personnage 
joué par Catherine Deneuve qui est à la fois 
une comédienne célèbre, une épouse dont 
le mari se cache dans la cave, une femme 

sensible au charme du personnage incarné 
par Depardieu, une directrice du théâtre. 
Truffaut décrit un monde complexe où l’être 
humain doit trouver sa place sans renoncer 
à ses croyances mais en devant composer 
avec le contexte. Ses personnages ne sont 
pas résistants sur les champs de bataille, ils 

sont résistants au sens où ils essaient de faire 
que le théâtre ne meure pas, que tous puissent 
travailler dans les meilleures conditions pos-
sibles malgré, par exemple, les coupures de 
courant… Paris est occupé et pourtant il faut 
vivre. Je trouve important de se redire cela : 
n’oublions pas la vie, prenons soin de tous ces 
lieux où les choses s’inventent, où les gens 
se mettent ensemble, parlent, se regardent, 
s’aiment.

Comment avez-vous procédé pour l’adap-
tation ?
D. R. : Le scénario est extrêmement bien écrit. 
Je n’ai pas essayé de rivaliser avec le film : 
l’idée est de redonner à entendre la perti-
nence d’une parole en la mettant dans une 
écoute au présent, ici et maintenant. Passer 
du langage cinématographique à un langage 
théâtral détaché des images du film permet 
d’entendre autre chose. La force de la pièce 
est dans l’écoute du présent et l’écoute à plu-
sieurs.

Entretien réalisé par Isabelle Stibbe

Théâtre des Célestins, 4 rue Charles-Dullin, 
69002 Lyon. Du 19 au 22 septembre 2018 et du 
2 au 4 octobre 2018 à 20h.  Tél. 04 72 77 40 00. 
Durée estimée : 1h35.

Shock Corridor.

Critique 

Shock Corridor 
Reprise / Nouveau Théâtre de Montreuil /  
d’après le film Shock Corridor de Samuel Fuller / adaptation et mes Mathieu Bauer 

Heureuse nouvelle que cette reprise ! Mathieu Bauer compose ici 
un bel hommage théâtral et musical à Samuel Fuller et à son film 
culte Shock Corridor (1963), avec de formidables jeunes 
comédiens issus de l’école du Théâtre National de Strasbourg.

à travers ce palpitant spectacle, Mathieu 
Bauer réussit un pari difficile, qui satisfait 
diverses exigences qui se répondent et 
s’entrecroisent. Sa passion du cinéma, du 
théâtre et de la musique se synthétise ici en 
une écriture formidablement équilibrée, qui 
agence ses effets avec maestria. Dans ce 
double hommage à la fois au film culte Shock 
Corridor et à son auteur Samuel Fuller, dans 
cet éloge aussi des acteurs de second plan, 
ceux qui travaillent « en bordure de projec-
teur », il conjugue le jeu, le chant, la musique, 
le mouvement des corps avec une science 
qui laisse toute sa place à l’émotion. Le spec-
tacle résulte d’un travail avec douze comé-
diens sortis de l’école du Théâtre National de 
Strasbourg en 2016, une formidable équipe 
visiblement douée pour le jeu autant que 
pour la musique. Ces tout jeunes et talentueux 
acteurs amorcent leur carrière, en quête de 
reconnaissance et d’attention, et alors que 
la pièce aborde le sujet même de l’art de 
l’acteur, cette transmission prend un relief 

particulier. D’autant que malgré la violence 
des thématiques, le plaisir du jeu est une évi-
dence. Pour Mathieu Bauer à la batterie et son 
complice Sylvain Cartigny à la guitare, qui 
impulsent le rythme, et aussi pour ces jeunes 
pousses qui ont la chance d’être ici en pleine 
lumière. Parmi les personnages, Samuel Fuller 
lui-même, cigare aux lèvres, qui commente 
son parcours, deux narratrices, et les protago-
nistes de l’histoire. Qui pour certains parfois 
quittent leurs rôles pour parler au nom des 
acteurs qui les ont interprétés (James Best, 
Chuck Roberson, Larry Tucker…). L’ensemble 
se décline avec fluidité, et compose un hom-
mage maîtrisé à Samuel Fuller, que le cinéphile 
Mathieu Bauer confie admirer profondément. 
Copy boy à quatorze ans, reporter pour les 
affaires criminelles à dix-sept, soldat au cours 
de la Seconde Guerre mondiale, y compris 
pendant les débarquements d’Afrique du 
Nord et de Normandie, le cinéaste a toujours 
lutté pour servir la vérité plus que l’enjolive-
ment du réel, s’inscrivant contre la niaiserie 

de certains happy ends hollywoodiens. Dans 
Shock Corridor, œuvre épurée et affranchie 
des conventions, il radiographie les peurs de 
l’Amérique des années 60. 

Célébrer l’art de Fuller  
et le plaisir du jeu  

L’intrigue est centrée sur un journaliste ambi-
tieux qui se fait interner dans un hôpital psy-
chiatrique afin de résoudre l’énigme d’un 
meurtre qui a eu lieu en son sein, et de pouvoir 
ainsi emporter le Prix Pulitzer par son récit. Il 
convainc son épouse réticente de participer 
à la supercherie, qui petit à petit l’entraîne 
vers la confusion mentale. Il interroge en par-
ticulier trois patients, trois témoins dont les 
pathologies sont reliées à des thèmes mar-
quants de l’époque. La ségrégation raciale, la 
bombe atomique, le communisme. On entend 
d’ailleurs la bouleversante chanson de Billie 
Holiday Strange Fruit, qui laisse sans voix face 

à la cruauté qu’elle dépeint. Inspiré aussi par 
le documentaire Titticut Follies de Frédérick 
Wiseman, le sujet central de la violence quo-
tidienne au sein de l’hôpital psychiatrique, qui 
préfigure certains aspects du film magistral de 
Milos Forman Vol au-dessus d’un nid de cou-
cou (1975), apparaît dans toute sa crudité, qui 
contraste avec la légèreté enjouée du chant. 
Au-delà, ce sont les déclassés, tout un peuple 
d’inutiles et de marginaux qui se trouve mis en 
lumière dans leur fragilité. Et ce sont aussi les 
artistes, si perméables au réel, et si singulière-
ment doués pour créer à partir de leur regard 
sur le monde. Une réussite !

Agnès Santi

Nouveau Théâtre de Montreuil, 10 place Jean-
Jaurès, 93100 Montreuil. Du 21 au  
28 septembre, du lundi au vendredi à 20h,  
le samedi à 18h, relâche le dimanche.  
Tél. 01 48 70 48 90. Durée : 1h25. 

Les Démons
Théâtre de l’Odéon-Ateliers Berthier /  
d’après Fédor Dostoïevski / mes Sylvain Creuzevault

Dans le cadre du Festival d’Automne, Sylvain Creuzevault présente 
une adaptation des Démons de Dostoïevski.

Après Faust et Le Capital, Sylvain Creuze-
vault reste aimanté par la lente bascule 
du xxe siècle, cette longue période où se 
croisent dans l’incandescence de leur suc-
cès socialisme, athéisme et libéralisme en 
train de façonner le nouveau monde, sur 
fond de nihilisme d’expression parfois vio-

lente qui ronge l’ancien. Les Démons, c’est 
cette fresque politico-sociale de la Russie 
des années 1870 où s’affrontent les jeunes et 
les anciens, les progressistes et les conser-
vateurs dans un pays où pointe déjà l’écrou-
lement d’une société qui laissera place à 
la révolution de 1917. Bakhtine en a fait un 

modèle du roman pour sa plurivocité, cet 
entrecroisement de subjectivités posées sur 
le monde, portées par les personnages, qui 
rendent compte du réel dans sa complexité 
sans qu’on devine où se tient la pensée de 
l’auteur.  

Une adaptation  
qui se fait au plateau

Que faire alors d’une telle œuvre, fleuve, où 
se superposent avec une telle densité les 
actions et les personnages ? Avec ses acteurs 
fétiches que rejoignent, entre autres, Nicolas 
Bouchaud et Valérie Dreville, qui interpré-
teront chacun plusieurs rôles, Creuzevault 
travaillera comme d’habitude à la compré-
hension profonde des enjeux du roman mais 
aussi à des improvisations au plateau qui vien-
dront finalement s’insérer dans la trame de la 
traduction d’André Markowicz. « Je prépare 

les conditions pour que cette adaptation 
puisse être faite avec les acteurs au moment 
du plateau » résume-t-il pour expliquer cette 
méthode qui laisse la part belle aux acteurs, 
à la troupe et à l’intelligence collective. Une 
proposition d’environ trois heures en résul-
tera, dont les contours se dessinent à l’heure 
où l’on écrit ces lignes, mais dont on peut 
s’attendre, au vu de la réception des précé-
dentes mises en scène de Creuzevault, à ce 
qu’elle fasse grand bruit.

éric Demey

Ateliers Berthier, 1 rue André-Suares  
75017 Paris. Du 21 septembre au 21 octobre, 
du mardi au samedi à 20h, le dimanche à 15h, 
relâche le lundi et le dimanche 23 septembre. 
Tél. 01 44 85 40 40.

Théâtre Centre d’Art 
8 bis avenue Louis Breguet 
78140 Vélizy-Villacoublay

londe.fr

du 6 au 24 
novembre

Focus sur la création 
transdisciplinaire 
française 
et européenne

Dernier lit
Christophe Sermet

Pour sortir au jour
Olivier Dubois

Truth or dare… 
Lies Pauwels

Confluence n°1 / 
Incidences 1327 
Gaëlle Bourges 
et Gwendoline Robin

Scala 
Yoann Bourgeois

La Maison
Inne Goris
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Guillaume Clayssen.

Propos recueillis / Guillaume Clayssen 

Jeunesse
L’échangeur / d’après Joseph Conrad / adaptation, traduction et mes Guillaume 
Clayssen

Guillaume Clayssen fait de l’épopée maritime de Conrad un 
spectacle à la croisée du théâtre et du cirque.

« L’histoire de Jeunesse est celle d’un marin à 
la retraite de la marine marchande qui raconte 
sa première traversée vers l’Orient, une tra-
versée totalement épique et folle. C’est une 
parabole très concrète et organique sur ce 
qu’est la jeunesse car l’histoire raconte au 
fond la manière dont on peut vivre des mésa-
ventures folles sur un bateau qui manque de 
couler à chaque instant et vivre cela comme 
une aventure fantastique. En quoi notre jeu-
nesse transforme-t-elle notre manière d’être 
au monde ? Notre vision des événements qui 
peuvent être catastrophiques mais vécus par 
cette jeunesse pleine d’illusions romanesques 
comme un combustible de la vie elle-même ? 
En lisant la nouvelle (je l’ai lue d’une traite), j’ai 
eu l’impression d’avoir moi-même fait la traver-
sée du jeune Marlow. Ce souffle incroyable, 
ce rythme, cet aspect presque rimbaldien, 
ce mélange d’aventures et de poésie m’ont 
complètement transporté physiquement. 
Cette succession de dangers que raconte 
Conrad, cette manière dont le corps est sens 
dessus dessous, affrontant toutes les folies cli-
matiques de cette épopée, ont tout de suite 
ouvert mon imaginaire de metteur en scène 
vers une autre discipline que le théâtre : le 
cirque.

Le cirque pour couper le souffle des 
spectateurs

Parce que l’écriture de Conrad avait presque 
touché mon système respiratoire, il fallait que 
je trouve les moyens concrets de couper le 
souffle des spectateurs. De l’embarquer. Assez 
vite, cette idée d’embarcation s’est révélée 
une sorte de boussole avec la création d’un 
équipage artistique au plateau comprenant un 
comédien, deux acrobates, un créateur son 
et un créateur lumières. Tous font partie d’un 
même bateau qui est le spectacle. Un autre 
point capital est la fraternité incroyable entre 

le cirque et la marine. Les circassiens, comme 
les marins, mettent leurs vies en danger. Mais 
ils demeurent dans un rapport au danger 
pas du tout inconscient ou irresponsable, au 
contraire : pendant des millénaires, les marins 
ont élaboré des mesures de sécurité qui ont 
beaucoup inspiré les gens de théâtre ou de 
cirque. Le danger leur permet de se sentir 
vivants, mais nul n’est plus vigilant qu’un marin 
ou qu’un acrobate. Cette vigilance, c’est ce 
qui fait aussi toute la puissance physique de 
ces artistes ou de ces aventuriers. Quand on 
voit des acrobates au plateau, ils ont une pré-
sence physique sur scène fabuleuse, qui fait 
penser au Funambule de Genet. »

Propos recueillis par Isabelle Stibbe

L’Échangeur, 59 av. du Général-de-Gaulle, 
93170 Bagnolet. Du 27 septembre au  
6 octobre 2018. Tél. 01 43 62 71 20.  
Durée estimée : 1h30. Dès 13 ans.

Trois des élèves de la  
dernière promotion du CNSAD.

Claire, Anton et eux
Maison des Métallos / texte et mes François Cervantes

Les élèves de la dernière promotion du CNSAD présentent le travail 
mené en compagnie de François Cervantes. Un spectacle construit 
avec eux et à partir d’eux, sous l’ombre tutélaire de Tchekhov.

La première, Claire Lasne-Darcueil, est 
directrice du Conservatoire National Supé-
rieur d’Art Dramatique ; le deuxième, Anton 
Tchekhov, est son auteur fétiche et une 
matière dramatique inépuisable. Eux, ce sont 
les quatorze élèves de la dernière promotion 
du CNSAD. Guidés par François Cervantes, ils 
font vivre au plateau des personnages qui font 

mémoire personnelle : eux à six ans, à quinze 
ans ; puis, dans la chaîne des souvenirs qui 
remontent, aller plus loin encore et inviter au 
plateau quelqu’un faisant partie d’eux-mêmes : 
une mère, un ancêtre… Il s’agissait de faire 
venir ces personnages au présent plutôt que 
de retourner au passé. » Ces personnages 
viennent de France, d’Espagne, d’Italie, du 

Ariane Ascaride et  
Simon Abkarian dans  
Le Dernier Jour  
du jeûne. 

Critique 

Le Dernier Jour du jeûne
Reprise / Théâtre du Soleil / écriture et mes Simon Abkarian

Simon Abkarian réunit de magnifiques comédiens dans Le Dernier 
Jour du jeûne, tragi-comédie « à la méridionale ». Il signe un 
spectacle drôle et émouvant, lyrique et politique, palpitant et 
exaltant. Une vraie merveille !

Tout en contrastes, intelligent et drôle, ambi-
tieux et populaire, Le Dernier Jour du jeûne, 
polar haletant et histoire d’amour palpitante, 
saga familiale et brûlot politique, est une très 
belle réussite. Simon Abkarian y porte haut 
les couleurs du théâtre ! Il installe son intrigue 
dans un petit village qui pourrait être anda-
lou, marseillais, libanais ou grec, et fait par-
ler le peuple en poète. L’argent n’est rien, 
comme le remarque la mère au moment des 
fiançailles de sa fille, mais l’honneur est tout, 
et dire les choses dans la vérité complexe 
et belle des sentiments et des idées fait la 
fierté des petites gens, auxquels Abkarian 
rend ici un splendide hommage. Comme 
Chahine filme la simplicité humaniste d’Aver-
roès dans Le Destin, comme Pagnol décrit la 
grandeur tragique des paysans des collines, 
Abkarian nous rappelle que la magnanimité 
n’est pas l’apanage de la fortune : Ulysse était 
le chef d’un peuple de bergers ! Les comé-
diens rappellent cette évidence en osant un 
parler franc et une dégaine authentique. Les 

aînées assument leur giron replet, les jeunes 
premières ont le verbe haut des Cagoles en 
strass, l’étranger est tatoué comme un marin 
bourlingueur, et l’amoureux ressemble aux 
Cacous du Vieux Port : snobinards éthérés 
aux tympans délicats s’abstenir !

Un théâtre couillard
Que s’abstiennent également les amateurs 
de solutions faciles, les viragos du genre 
et les défenseurs d’une parité bienséante ! 
Comme Cézanne revendique une « pein-
ture couillarde » en regrettant au milieu des 
salonards parisiens son bastidon et le vin de 
Provence, Abkarian ose un théâtre couillard : 
le Grand Siècle, mieux policé, eût appelé 
cela un théâtre du cœur. Et du courage et 
de la philanthropie, il y en a chez Theos et 
les siens ! Que l’on offre sa fille à l’étranger, 
marchand de musique ambulant, que l’on 
coupe les pouces de celui qui cogne sa 
femme, que l’on tue celui qui a violé sa fille. 
Voilà le paradoxe de cette pièce complexe 

au propos si profond. Abkarian n’est pas 
politiquement correct, mais l’authentique 
justesse avec laquelle il décrit la situation 
faite aux femmes et la phallocratie imbécile 
dépasse les catégories de la morale au cul 
pincé. L’humour et la lucidité des exploi-
tées sont aussi efficaces que leurs discours 
revendicatifs, et la bêtise et la méchanceté 
des hommes sont poignantes et hilarantes. 
Abkarian réussit le tour de force de rendre 
la sublime déclaration d’amour d’Aris à Astrig 
aussi bouleversante que celle, terrifiante et 
meurtrière, du boucher Minas à sa fille. Les 
comédiens s’emparent de cette partition 
lyrique et éclatante avec un abattage et un 
talent éblouissants. Voilà du grand et beau 
théâtre, servi par des acteurs magnifiques 

et puissamment inspirés. Le Dernier Jour du 
jeûne est présenté au Théâtre du Soleil en 
alternance avec L’Envol des Cigognes. Un 
diptyque à ne pas manquer !  

Catherine Robert

Théâtre du Soleil, Cartoucherie,  
75012, Paris. Du 5 septembre au 14 octobre.  
Le Dernier Jour du jeûne, les mercredis 5  
et 19 septembre, tous les vendredis à 19h30. 
Durée : 2h30.  
L’Envol des cigognes, les mercredis 12 et  
26 septembre, 3 et 10 octobre, tous les jeudis  
à 19h30.  
Intégrale le samedi à 16h et le dimanche à 13h. 
Durée : 3h15. Tél. 01 43 74 24 08. 
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partie de leur histoire : des membres de leur 
famille, des êtres qui les ont marqués, à l’occa-
sion de rencontres dans la vie, dans des récits, 
des rêves, des voyages. « Je suis parti d’eux, 
de leurs improvisations : jamais l’acte de créa-
tion n’a quitté le plateau. Je savais délicat de 
demander cela à des jeunes gens. Eux avaient 
plutôt envie d’une épopée ! », disait François 
Cervantes à l’occasion de la création de ce 
spectacle en 2017, au Festival d’Avignon.

épopée contemporaine
« Mais, ajoute-t-il, c’est justement ce qu’ils 
connaissaient de leurs racines qui a construit 
l’épopée. Dans la lumière et le présent du 
plateau, je leur ai demandé de retrouver leur 

Maroc, d’Algérie, de Tunisie, de Syrie, d’Ar-
ménie, de Hongrie, du Liban, de République 
Dominicaine… « Ce qui m’a marqué, c’est la 
diversité des origines (…) ; une arrière-grand-
mère écrivain, les traces d’une prison maro-
caine, du génocide arménien… Eux aussi se 
sont rendus compte à quel point ils offraient 
une histoire contemporaine au public » dit 
François Cervantes.

Catherine Robert

Maison des Métallos, 94, rue Jean-Pierre-
Timbaud, 75011 Paris. Du 13 au 16 septembre 
2018. Du jeudi au samedi à 19h, le vendredi à 
20h ; le dimanche à 16h. Tél. 01 47 00 25 20.
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Quels sont les axes directeurs de cette saison 2018-2019 ? 
Sylvain Maurice : En tant que fabrique de théâtre, notre 
saison est organisée autour des temps forts que constituent 
les créations, et notamment celles des artistes que 
nous accompagnons. Je suis par exemple le comédien, 
marionnettiste et metteur en scène Simon Delattre depuis sa 
sortie de l’école supérieure nationale des arts de la marionnette 
à Charleville-Mézières, et sa nouvelle création La vie devant soi 
d’après Romain Gary (émile Ajar) est le quatrième spectacle 
que nous soutenons. Son travail allie de manière très fluide la 
partition textuelle, l’expressivité de la marionnette et les effets 
du théâtre. Autre temps fort avec Nicolas Laurent, qui ne fait 
pas partie de notre ensemble artistique, mais que je connais 
depuis longtemps. Sa compagnie bisontine présente Meaulnes 
(et nous l’avons été si peu), une adaptation du célèbre roman 
d’Alain Fournier, Le Grand Meaulnes. Sa proposition est à la 
fois un hommage à ce livre culte et une mise en scène de son 
propre regard sur l’œuvre. Le troisième temps fort est la ver-
sion anglaise de Suzy Storck de Magali Mougel, que Jean-Pierre 
Baro a créée suite à une invitation du Gate Theatre de Londres. 
Magali Mougel est l’une des artistes de l’Ensemble artistique, et 
Jean-Louis Baro fit quant à lui partie du groupe précédent. Leurs 
univers engagés qui auscultent le thème de la violence poli-
tique dialoguent très bien ensemble. Le texte très fort brosse le 
portrait d’une femme éreintée par son quotidien, d’une Médée 
ordinaire. En cette rentrée, je reprends aussi deux de mes mises 
en scènes, Réparer les vivants d’après Maylis de Kerangal et La 
7e Fonction du langage d’après Laurent Binet, créées à partir de 
romans. À condition qu’elle serve le théâtre, cette question de 
la transposition du roman à la scène est passionnante.

Quelle programmation proposez-vous autour de ces temps 
forts ? 

en Yvelines, un élément central de l’identité du lieu, dont les 
créations connaissent d’importantes tournées nationales. De 
plus, les quatre artistes de l’Ensemble ont tous réalisé en 2018 
une création destinée à la jeunesse pour Odyssées. La pro-
chaine édition aura lieu en 2020.  

Comment en tant qu’artiste envisagez-vous la programma-
tion ? Est-ce ou pas une saison qui vous ressemble ?  
S. M. : Quand on est directeur et artiste, si on ne programme 
que ce qu’on aime ou qui nous ressemble, on est fichu ! Je pro-
gramme donc aussi des spectacles qui ne me ressemblent pas 
du tout. Une saison est un peu comme un miroir de ce qu’on est, 
mais elle est surtout beaucoup plus vaste que soi. Programmer 
est une activité passionnante qui oblige à s’interroger sur qui 
on est et qui on n’est pas, et j’ai beaucoup appris en m’intéres-
sant à des esthétiques qui ne m’étaient pas familières. Je pense 
qu’il est important de ne pas être dans une position de repli, 
d’être en lien avec les jeunes metteurs en scène d’aujourd’hui, 
qu’on soit ou pas d’accord avec eux. La question de la forme 
et du sens est toujours en dialogue au théâtre. Cette saison à 
Sartrouville, les thèmes de l’enfance, de la mémoire et du désir 
traversent les créations, y compris celle que je propose…  

Quelle est cette création ? 
S. M. : C’est un spectacle très particulier, qui dessine un portrait. 
Celui de Victor, un homme dans une cuisine, lieu de vie intime 
et convivial où s’accumulent divers objets, ustensiles, cartes 
postales… Dans Ma Cuisine, trois interprètes mitonnent une 
expérience théâtrale narrative, visuelle, sonore et même gusta-
tive puisqu’à l’issue du spectacle ils offrent une dégustation. Du 
Kouign Amann breton au Phô vietnamien, en passant par une 
mémorable crêpe party, le monde s’y invite. Il se trouve que 
le comédien Philippe Rodriguez-Jorda cuisine très bien : il est 
l’homme de la cuisine, muet mais cependant remarquablement 
expressif, à la manière de Jacques Tati. Nadine Berland l’accom-
pagne, ouvre les livres, raconte, lit les cartes postales, et Lau-
rent Grais crée une partition sonore grâce à une batterie… de 
cuisine. Au fil d’une écriture qui inclut aussi un dispositif vidéo, 
tous trois forment un je choral, dessinent un puzzle de l’enfance 
à la maturité. Cette manière de procéder par fragments qui 
s’entrelacent fait écho à Georges Perec, parrain tutélaire du 
spectacle, qui travaille sur l’intime sans jamais rien dévoiler. On y 
fait connaissance avec un oncle généalogiste, une grand-mère 
cordon bleu, un chat… À partir de souvenirs très concrets, ce 
parcours de vie singulier rejoint une forme d’universalité.  

Propos recueillis par Agnès Santi 

Ma Cuisine, du 5 au 20 décembre 2018. 

Entretien / Sylvain Maurice 

Une saison qui relie l’intime et le monde 
Ma Cuisine / de Thomas Quillardet et Sylvain Maurice / mes Sylvain Maurice

Structurée autour des créations des artistes de l’Ensemble artistique, la saison invite à la 
découverte et au partage. Directeur des lieux depuis 2013, Sylvain Maurice invente une 
œuvre singulière, dans un espace privé et sincère où résonne une dimension humaine 
universelle : Ma cuisine.   

Théâtre de Sartrouville et des Yvelines :  
une créativité fédératrice 

Seul Centre Dramatique National situé en grande couronne, le Théâtre de Sartrouville et des Yvelines  
s’affirme comme fabrique de créations pluridisciplinaire, à l’écoute de l’inventivité foisonnante des formes actuelles. 

Innovante et partageuse, la saison fait la preuve de la puissance symbolique du théâtre. 

Entretien / Nicolas Laurent

Meaulnes  
(et nous l’avons été si peu)

D’après Le Grand Meaulnes d’Alain Fournier / adaptation 
et mes Nicolas Laurent

Nicolas Laurent s’empare très librement du 
fameux roman d’Alain Fournier. Un roman 
d’amour, d’amitié et d’aventure sur la sortie 
de l’enfance, dont il met en scène la 
puissance poétique.

Tombé dans le domaine public en 2009, Le Grand Meaulnes 
a fait l’objet de deux adaptations au cinéma, mais presque 
jamais au théâtre. Qu’est-ce qui dans cette œuvre, selon 
vous, résiste au théâtre ?
Nicolas Laurent : C’est un roman on ne peut plus romanesque. 
En se remémorant son enfance, le narrateur François Seurel 

quoi je me sers du texte d’Alain Fournier comme d’un matériau 
de jeu et que, plutôt que de chercher à en restituer tous les 
méandres, j’en traduis librement le foisonnement et la poésie. 
Dans Meaulnes (et nous l’avons été si peu), la fête perdue qui 
est au centre du roman donne ainsi lieu à une enquête portée 
par différents types de jeu. 

Entre incarnation et mise en abîme, vous jouez aussi sans 
cesse avec le 4e mur. Dans quel but ? 
N. L : Avec Max Bouvard, Camille Lopez et Paul-Émile Pêtre qui 
partagent le plateau avec moi qui incarne le rôle du metteur 
en scène, nous faisons en effet en sorte d’abattre d’abord le 
4ème mur, pour mieux le faire renaître ensuite. J’espère de cette 
manière pouvoir restituer la mélancolie du livre d’Alain Four-
nier. Car à la fin du roman, Meaulnes a beau se marier avec la 
jeune fille rencontrée lors de la fête décrite dans la première 
partie du livre, il finit par la quitter. Tout comme il abandonne 
François Seurel. 

Les trois parties qui composent le roman sont très distinctes. 
Avez-vous suivi ce découpage ?
N. L : Je privilégie sa première partie, qui est la plus connue 
car elle repose sur des motifs classiques du récit initiatique : 
l’école, l’amitié et la fugue, qui débouche sur la découverte 
d’un Domaine perdu et sur la rencontre de Meaulnes et de 
sa châtelaine lors de la fameuse fête. La seconde partie est 
plus onirique : dans une sorte de chasse aux trésors, les per-
sonnages y partent à la recherche de l’étrange souvenir de 
Meaulnes. Dans mon adaptation, cette partie est l’occasion 
d’ouvrir une mise en abîme. De donner à voir l’adaptation en 
train de se faire, et les difficultés rencontrées dans le projet. 

Comment comptez-vous donner à sentir l’ambiance si par-
ticulière du roman ?
N. L : C’est elle, avant tout, qui est à l’origine de ce projet. La 
lecture du Grand Meaulnes laisse en général un sentiment 
d’évanescent que je trouve fascinant. Plusieurs personnes 
m’ont décrit cette impression comme de la brume sur un lac. 
C’est un peu l’ambiance que je tente d’obtenir sur le plateau, 
notamment grâce à la vidéo. Tantôt poétique, tantôt documen-
taire, elle permet de multiplier les points de vue et de créer 
des espaces. La forêt démontable conçue par Marion Gervais, 
la scénographe, joue aussi un rôle central dans la recherche 
d’une atmosphère singulière. Elle permet aux personnages de 
se révéler. Elle est l’écrin d’une mélancolie que je veux absurde 
et drolatique. Car on va aussi s’amuser dans cette pièce, sans 
doute pour mieux retrouver le tragique.

Propos recueillis par Anaïs Heluin 

Du 14 au 16 février 2019. « Les thèmes de l’enfance,  
de la mémoire et du désir 
traversent les créations. »

S. M. : Une programmation pluridisciplinaire très large, dans nos 
deux salles qui permettent de mettre en œuvre une complé-
mentarité dans les esthétiques et les disciplines. La program-
mation reflète notre capacité à rassembler des publics d’hori-
zons sociologiques très différents. Cela correspond à notre 
spécificité géographique, à la jonction de plusieurs dépar-
tements, dans un carrefour un peu paradoxal, plus proche 
d’Argenteuil et Bezons que du centre ville de Sartrouville. Le 
théâtre rayonne aussi beaucoup grâce à la biennale Odyssées 

Sylvain Maurice, metteur en scène et directeur  
du Théâtre de Sartrouville et des Yvelines. 

Entretien / Simon Delattre

La Vie devant soi

D’après Romain Gary (émile Ajar) / mes Simon Delattre

Entre théâtre, marionnettes et musique, 
Simon Delattre adapte le roman de  
Romain Gary et l’histoire de Momo,  
qui choisit lui-même sa famille de cœur 
pour ne pas vivre sans amour.

Le metteur en scène Simon Delattre.

Pourquoi choisir d’adapter ce roman ?
Simon Delattre : Je sortais d’une écriture de plateau et je vou-
lais me tourner vers un récit fort et solide. Ce roman a joué 
un rôle important dans ma vie de lecteur adolescent. Devenu 
adulte, il a toujours eu le même effet sur moi : une immense 
émotion. C’est un roman qui traverse les âges, actuel, et, mieux 
encore, universel. Momo incarne la figure du poète, de l’artiste. 
Son histoire montre comment s’ouvrir à l’art, à la poésie et à la 
philosophie peut émanciper d’une condition sociale initiale. 
Cette idée constitue le métadiscours du roman et de la mise en 
scène. J’adore cet enfant de quatorze ans entouré d’adultes qui 
leur fait dire des choses puissantes et belles. Et j’adore Madame 
Rosa, cette ancienne prostituée et déportée qui garde les 
enfants des autres prostituées parties faire le trottoir ! 

Comment l’adaptez-vous ?
S. D. : Je ne voulais pas faire jouer un enfant. Comme Momo 
parle au passé, j’ai placé l’adaptation de son point de vue 
d’adulte. Sa parole convoque des situations et on passe 
de la narration à l’incarnation. La scénographie représente 
une cage d’escalier qui monte jusqu’à un appartement, tout 
petit pour que la grosse Madame Rosa y semble encore plus 
grosse ! Momo est comme le chef d’orchestre de la repré-
sentation. Plus on avance, moins la narration est convoquée, 
au bénéfice de l’incarnation. Adapter ce roman est un peu 
angoissant car beaucoup de gens l’aiment et ont déjà une 
relation avec lui, souvent passionnelle. Il m’a fallu faire des 
choix, trouver l’essence de ce matériau original et je crois 
qu’elle tient à cette question majeure : est-ce qu’on peut vivre 

sans amour ? Traverser ce spectacle, c’est tâcher de répondre 
à cette question.

Quelle est la leçon de vie de ce spectacle ?
S. D. : Ce qui me touche beaucoup c’est la grande tension dra-
matique entre la violence sociale et la manière dont elle est 
vécue par Momo. Il fait de l’aïkido avec ses émotions, accom-
pagnant leur mouvement pour mieux les maîtriser. Le décalage 
entre ce qu’on sait et ce qui en est dit est un ressort de jeu 
très puissant. Tigran Mekhitarian, Momo, tient le plateau. Avec 
lui, Maya Le Fourn, Madame Rosa, et le marionnettiste Nicolas 
Goussef. La musicienne Nabila Mekkid incarne le monde de 
la prostitution de manière musicale. Elle chante en français, 
en anglais et en arabe : je trouve important que l’on entende 
cette langue. La solidarité intercommunautaire du Belleville des 
années 70 interroge notre l’actualité. C’est un théâtre sociolo-
gique plutôt que politique ; pas un spectacle partisan. Reste 
que celui qui nous parle raconte quelle place on a donné en 
France à ces communautés venues d’ailleurs.

Propos recueillis par Catherine Robert

Du 16 au 18 janvier 2019.  
Création du 6 au 10 novembre 2018 au Théâtre Jean-Arp de 
Clamart et les 6 et 7 décembre au Trident, scène nationale de 
Cherbourg.

Nicolas Laurent. 

« Je me sers du texte  
d’Alain Fournier comme  
d’un matériau de jeu. »

« Est-ce qu’on peut vivre  
sans amour ? »

Suzy Storck

de Magali Mougel / mes Jean-Pierre Baro

Jean-Pierre Baro met en scène un texte 
puissant de Magali Mougel sur l’aliénation 
de la femme et les limites de l’instinct 
maternel.

Qui est Suzy Storck ? Une femme ordinaire, un mari, trois 
enfants, une maison. Mais un soir d’été, la mécanique du quo-
tidien déraille, la mère au foyer oublie son bébé en plein soleil 
dans le jardin. Revisitant son passé, elle met à jour les moments 
où elle aurait pu dire non. Comme dans une tragédie antique, 
l’autrice Magali Mougel convoque chœur, prologue et épilogue 
pour dresser le portrait d’une femme minée à force de ne pas 
avoir su refuser les injonctions de la société. Entourée d’une 
mère abusive, d’un mari qui la prend sans se soucier de son 
plaisir, de trois enfants qu’elle n’est pas sûre d’aimer ni d’avoir 
voulu, seule dans la maison familiale où elle s’épuise en tâches 
rébarbatives, boit et s’ennuie, elle est celle « qui n’a pas réussi 
à affirmer de façon suffisamment vindicative qu’elle désirait 
refuser certaines obligations personnelles et physiques aussi 
bien qu’économiques, qu’elle refusait de remplir son devoir 
conjugal, en ne produisant pas d’enfants. » Inspirée par un 
fait divers, Magali Mougel a écrit ce texte implacable qui, s’il 
s’inscrit dans la tradition théâtrale antique, utilise également une 

Suzy Stork.

forme proche du mode cinématographique, avec séquences 
et flash-backs.

Injonction à la maternité
C’est cette forme moderne qui a attiré le metteur en scène 
et futur directeur du Théâtre des Quartiers d’Ivry Jean-
Pierre Baro pour ce spectacle en anglais, créé à Londres en 
novembre 2017 et actuellement en tournée. La forme mais 
aussi le fond, car le texte, « une grande claque dans la figure », 
pose de nombreuses questions. Comment se comporter face 
à l’injonction d’être mère, comment ne pas s’anéantir dans la 
maternité, comment refuser les normes, comment être soi ? Des 

Reprise / d’après Maylis de Kerangal /  
mes Sylvain Maurice

Réparer les vivants 
Avec le comédien Vincent Dissez, Sylvain Maurice 
adapte et met en scène le roman de Maylis de Kerangal. 
Une odyssée urgente. 

Vincent Dissez, interprète de Réparer les vivants. 

De Simon, 19 ans, déclaré en état de mort cérébrale suite à un 
accident de la route, à Claire, dont le cœur abîmé va un jour ou 
l’autre lâcher, Maylis de Kerangal raconte le douloureux proces-
sus d’une transplantation cardiaque, une course effrénée qui 
unit en une suite d’étapes et de gestes précis la mort et la vie. 
Bouleversé par ce roman, Sylvain Maurice le porte à la scène 
en faisant écho à l’urgence et à la vitalité de l’écriture. Seul en 
scène, le talentueux Vincent Dissez fait sienne la puissance du 
récit et des voix qui l’habitent. Dans une épure millimétrée, une 
odyssée de quelques heures déterminantes se déploie entre 
tragédie intime et protocole médical. 

Agnès Santi

Les 3 et 5 octobre à 20h30, le 4 à 19h30, le 6 à 18h. Durée : 1h20

Reprise / d’après le roman de Laurent Binet /  
mes Sylvain Maurice 

La 7e fonction du langage
Sylvain Maurice porte à la scène le roman de 
Laurent Binet et donne pleins pouvoirs à la fonction 
performative du langage théâtral.

La 7e fonction du langage.

À partir de la mort de Roland Barthes, renversé par une camion-
nette, Laurent Binet a écrit un polar captivant, transformant 
l’accident en assassinat motivé par une lutte sans merci pour 
récupérer une mystérieuse “7e fonction du langage“. Restituant 
l’intelligence alerte et l’humour tranchant du roman, l’adapta-
tion scénique donne corps au récit à la manière d’une bande 
dessinée animée avec maestria, structurée autour du duo 
formé par le commissaire Bayard et le jeune chargé de TD 
Simon Herzog, réquisitionné pour ses compétences en sémio-
logie. Interprétée par trois impeccables comédiens, l’enquête 
haletante, qui croise Michel Foucault, Julia Kristeva, Umberto 
Eco et autres figures de l’époque, découvre de multiples jeux 
de pouvoir et infiltre le très secret Logos Club. Jouissif !  

Agnès Santi

Du 6 au 10 octobre à 20h30, relâche le 7. Durée : 1h30. 

questions qui évoquent irrésistiblement la figure de Médée, 
revisitée ici à l’époque contemporaine. Diktat de l’enfantement, 
diktat de la maternité, diktat de jouir : Suzy Storck est la réponse 
d’une femme prise au piège de toutes les normes avant de les 
rejeter avec violence. À l’heure du mouvement metoo, les ques-
tionnements souvent tabous de ce texte-uppercut prennent 
une résonnance particulière.

Isabelle Stibbe

Petite salle. Du 21 au 24 novembre 2018. En anglais surtitré en 
français. 

Théâtre de Sartrouville et des Yvelines, 
Centre Dramatique National,  
place Jacques Brel, 78500 Sartrouville.  
Tél. 01 30 86 77 79.

convoque une multiplicité de personnages – parmi lesquels 
le héros éponyme du livre –, de lieux et de situations qu’il est 
impossible de toutes porter fidèlement sur scène. C’est pour-



th
éâ

tr
e

th
éâ

tr
e

2726

la
 te

rr
as

se

la
 te

rr
as

se

26
8

26
8

se
pt

em
br

e 
20

18

se
pt

em
br

e 
20

18

©
 P

as
ca

l V
ic

to
r

©
 D

. R
.

©
 Ju

lie
 M

as
so

n

©
 M

ar
ie

-L
ys

e 
G

re
m

ill
et

©
 D

. R
.

LPS18-19-encart-laterrasse.indd   1 21/07/2018   15:16

François de Brauer,  
remarquable interprète. 

Critique 

La Loi des Prodiges
Reprise / Théâtre du Petit Saint-Martin / écriture et interprétation François de Brauer

François de Brauer réalise une époustouflante et hilarante 
performance autour de la Réforme Goutard, portée par Rémi 
Goutard et visant à faire disparaître les artistes. 

C’est à une extraordinaire épopée que nous 
convie François de Brauer. La saga retrace le 
périple d’une vie, celle de Rémi Goutard, à 
partir du moment même de sa naissance, entre 
une mère frustrée et un père artiste raté, « scé-
nariste médiocre et schizophrène de génie » 
selon son psychanalyste. Comme en écho à la 
sonnerie calamiteuse que répète Peter Sellers 
dans The Party de Blake Edwards, un fameux 
jingle qui déraille annonce et déclenche 
la comédie. Une comédie irrésistible dans 
laquelle François de Brauer déploie un talent 
digne des plus grands, interprétant une ving-
taine de personnages avec une précision, une 
virtuosité et une vivacité millimétrées, sans 
aucun accessoire, uniquement grâce à son 
jeu et à sa voix qui instantanément se trans-
forment. Avec cette apparence de facilité ou 
plutôt cette évidence du geste qui signifient 
un très patient travail. Mis à part une chaise, le 
plateau est nu, mais la tumultueuse aventure 

nous transporte d’un appartement familial à un 
musée, d’un plateau de télévision à une mani-
festation devant l’Assemblée Nationale, jusqu’à 
un vaste bureau de chef d’état tendance Ubu. 

Les artistes, secte improductive
Rémi traverse diverses étapes marquantes. 
Son enfance d’abord puis sa jeunesse, où 
étudiant en histoire, il visite le musée d’art 
contemporain avec sa petite amie qui s’exta-
sie devant les œuvres, alors que lui constate 
qu’elles sont « plus difficiles à regarder qu’à 
peindre » (surtout l’une d’entre elles). Sa car-
rière comme député, engagé dans un pro-
jet de réforme visant à faire disparaître les 
artistes, une secte improductive, avec face 
à lui son adversaire de toujours, Régis Duflou, 
peintre et plasticien très coté sur le marché. 
Ses rencontres aussi avec un clown mendiant 
fan de Picasso qui s’essaie maladroitement 
à la magie. En apothéose cauchemardesque 

mais toujours aussi drôle, le scénario virevol-
tant nous plonge dans un monde de pouvoir 
fantasmé. Avant une fin touchante. François 
de Bauer signe aussi le texte, structuré par 
la question de l’utilité de l’art et des artistes. 
Là encore, c’est une réussite. L’affrontement 
tout en piques et saillies entre Rémi et Régis 
– pas si dissemblables que ça – n’a rien d’un 
combat entre l’obscurité et les lumières. Fin 
et percutant, le scénario fait émerger diverses 
questions comme les dérives de l’art contem-
porain dont les cotes parfois s’affolent déme-
surément et les œuvres laissent perplexes 
(n’est pas Marc Rothko qui veut), la condition 
des artistes, la fabrication de l’opinion, la dis-
parition de la pensée, la surenchère média-
tique vouée à l’audimat. Ainsi, pour éviter 

l’ennui, le débat télévisé entre Goutard et 
Duflou est agrémenté d’un hilarant numéro 
de jongleur à l’incroyable talent et à l’agrès 
plus incroyable encore (nous n’en dirons pas 
plus…). Le rire que ce spectacle provoque naît 
de mille causes. Du décalage, de l’inattendu, 
de l’audace de son auteur, qui fait l’éloge du 
doute contre les certitudes. Bravo à François 
de Brauer, tout simplement prodigieux !

Agnès Santi

Théâtre du Petit Saint-Martin, 17 rue  
René-Boulanger, 75010 Paris.  À partir du  
16 septembre, dimanche à 18h, lundi à 20h.  
Tél. 01 42 08 00 32. Durée : 1h40.  
Spectacle vu au Théâtre de la Tempête. 

La Reine Blanche /  
de Francesco Niccolini, Marco Paolini  
et Michela Signori / mes Gloria Paris

Galilée le mécano
Jean Alibert, mis en scène par Gloria 
Paris, raconte l’histoire du grand Galilée, 
génie de la physique, arpenteur céleste 
et messager astral, dans la version de 
Marco Paolini, créée pour la première 
fois en France.

Le comédien Jean Alibert raconte l'histoire de la vie  
de Galilée à La Reine Blanche.

Il aurait pu louer Ptolémée et Aristote et 
enseigner les œuvres de Copernic comme 
une curiosité farfelue. Il aurait pu recouvrir la 
vérité d’un voile pudique pour en réserver la 
révélation à quelques initiés. Mais à la com-
promission précautionneuse, Galilée préféra 
le risque et la joie de penser, de publier et 
de partager ses travaux, jusqu’à accepter 
l’humiliation de la rétractation pour pouvoir 
continuer ses recherches, dans l’exil surveillé 
d’Arcetri. Loi de l’isochronisme imaginée en 
rêvassant pendant la messe, loi de la chute 
des corps, spectacle vertigineux des satel-
lites de Jupiter, des phases de Vénus et des 
montagnes de la Lune : les découvertes et la 
vie du grand savant sont l’occasion de rendre 
hommage à sa puissance et à son autonomie 
intellectuelles. Jean Alibert s’y emploie grâce 
au texte de Marco Paolini, un des maîtres ita-
liens du théâtre de la narration, qu’il interprète 
sous la direction de Gloria Paris.

Catherine Robert

La Reine Blanche, 2 bis passage Ruelle, 
 75018 Paris. Du 14 septembre au 28 octobre 
2018. Du jeudi au samedi à 20h45 ; le dimanche 
à 15h ; représentation à 14h30 le 18 octobre.  
Tél. 01 40 05 06 96.

Paris / Festival 

Festival JERK OFF
À travers 10 spectacles, trois expositions 
et un film, le festival JERK OFF met 
pour la 11e année consécutive la 
représentation des minorités sexuelles 
au cœur de la vie artistique parisienne.

Holes & Hill de Julia Perazzini.

Il n’y a pas qu’au Festival d’Avignon que le 
théâtre questionne le genre. Chaque rentrée 
depuis onze ans, le festival JERK OFF met à 
l’honneur les cultures queer à travers une pro-
grammation pluridisciplinaire tournée vers la 
jeune création. Du 12 au 22 septembre, on 
pourra ainsi assister dans Le corps du roi de 
Matthieu Hocquemiller à un dialogue entre le 
performeur, drag et chanteur lyrique Mathieu 
Jedrazak et Mimi Aun Neko, performeuse, 
trans-activiste et réfugiée politique thaï-
landaise. Dans Holes & Hill de Julia Perazzini, 
un agrégat d’interviews nous proposera « une 
exploration minutieuse de ce qui anime les 
corps », tandis que dans la comédie musicale 
The Saga of Lorraine Starr et Desert Storm, on 
verra deux anciennes stars du burlesque rêver 
de remonter sur les planches. Cela parmi bien 
d’autres découvertes, à savourer au Carreau 
du Temple, à FGO-Barbara, au Point Ephémère, 
au DOC ! et à la plateforme Shuttle 19. JERK 
OFF, c’est aussi l’alliance d’institutions bien 
connues et de lieux plus alternatifs. Au ser-
vice d’artistes qui bousculent les lignes, non 
seulement du genre mais aussi des formes.

Anaïs Heluin

Festival JERK OFF, du 12 au 22 septembre. 
Carreau du Temple, FGO-Barbara,  
Point Ephémère, DOC ! et Shuttle 19.  
www.festivaljerkoff.com

Maison des Métallos /  
d’Hélène Desplanques et Marie Liagre

On n’est pas  
que des valises

Dans On n’est pas que des valises, sept 
anciennes collègues témoignent de 
la lutte qu’elles ont menée suite à la 
fermeture de l’usine où elles étaient 
employées. Et de leur victoire.

On n’est pas que des valises d’Hélène Desplanques et 
Marie Liagre.

Parmi les luttes ouvrières des deux dernières 
décennies, on retient souvent les Lips. Parfois 
les Fralibs, mais plus rarement les ouvrières 
de l’usine Samsonite d’Hénin-Beaumont. En 
2010, la réalisatrice de documentaires Hélène 
Desplanques leur consacre un film, Liquida-
tion totale, où elle raconte la fermeture en 
2007 de l’usine de fabrication de bagagerie 
de luxe, cause du licenciement de 200 per-
sonnes, et le combat qui s’ensuit. On n’est pas 
que des valises est la suite de cette aventure. 
Accompagnées dans l’écriture par Hélène 
Desplanques et mises en scène par Marie 
Liagre, sept femmes y témoignent de la pro-
cédure inédite qu’elles ont suivie pendant 10 
ans avec leur avocat en attaquant le fonds d’in-
vestissement américain Bain Capital devant la 
justice américaine. Un puissant symbole de 
résistance, dans l’esprit des grandes grèves 
du bassin minier.

Anaïs Heluin

Maison des Métallos, 94 rue Jean-Pierre-
Timbaud, 75011 Paris. Du 20 au 23 septembre, 
jeudi et samedi à 19h, vendredi à 20h, 
dimanche à 16h. Tél. 01 47 00 25 20.  
www.maisondesmetallos.paris

 

MC93 / de Molière / mes Jean-Pierre Vincent

George Dandin  
ou le mari  
confondu

Jean-Pierre Vincent met en scène 
la descente aux enfers d’un paysan 
parvenu et fait entendre la modernité 
de l’histoire de Dandin, devenu de la 
Dandinière mais demeuré dindon de la 
farce.

Jean-Pierre Vincent confond Dandin !

Fortune contre particule : l’échange est un mar-
ché de dupes. Dandin n’obtient de sa femme 
que des offenses, et de ses beaux-parents que 
du mépris. Le naïf Lubin, attaché au service 
de Clitandre, révèle au bouseux qu’il est cor-
nard. Trois fois, Dandin tente de prendre les 
amants au piège : il ne parvient jamais qu’à se 
rendre un peu plus ridicule. Désespéré d’être 
cocu, horrifié de découvrir que la chose est 
publique, le rustique abusé perd tout ce qu’il a 
cru acheter. Pauvre Dandin ? Pas si sûr, répond 
Jean-Pierre Vincent, qui rappelle que Dandin, 
enrichi par la ruse rouée et le mensonge fieffé, 
périt par où il a péché. « Dandin nous renvoie 
l’image de nos comptes pas réglés » car peu 
de choses ont changé depuis Molière. 

Catherine Robert

MC93 – Maison de la Culture de Seine-Saint-
Denis, 9, bd Lénine, 93000 Bobigny.  
Du 26 septembre au 7 octobre 2018.  
Du mardi au vendredi à 20h (sauf le  
28 septembre et le 4 octobre à 14h30) ;  
samedi à 18h ; dimanche à 16h.  
Tél. 01 41 60 72 72. 
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E L I S A B E T H  C H A I L L O U X

5  >  1 5  o c t

F(l)ammes  
A H M E D  M A D A N I

5  >  1 6  n o v

Stück Plastik     

une pièce en plastique  c r é at I o n

M A R I U S  V O N  M AY E N B U R G  -  M A Ï A  S A N D OZ
t h é ât r a l e s  c h a r l e s  D u l l I n ,  é D I t I o n  2 0 1 8

2 2  n o v  >  2  D é c

Exécuteur 14  c r é at I o n    

A D E L  H A K I M  -  A N TO I N E  B A S L E R

1 0  >  2 1  D é c

Les Reines  
N O R M A N D  C H A U R ET T E  -  E L I S A B ET H  C H A I L LO U X

1 4  >  2 5  j a n v

Certaines n’avaient 
jamais vu la mer  c r é at I o n

J U L I E  OTS U K A  -  R I C H A R D  B R U N E L

2 8  j a n v  >  8  f é v

Jours tranquilles à Jérusalem  c r é at I o n    

M O H A M E D  K A C I M I  -  J E A N - C L A U D E  FA L L

1 1  >  2 2  f é v

La Conférence des oiseaux  c r é at I o n  
J E A N - C L A U D E  C A R R IèR E  -  G U Y  P I E R R E  C O U L E A U

2  M a r s

Enterre-moi mon amour
C L E A  P ET R O L ES I

1 4  >  24  M a r s 

Bérénice  c r é at I o n 

R A C I N E  -  G A ËTA N  VA S S A RT

5  av r I l 

Aerowaves - Spring Forward 
en Val-de-Marne  
2 0 e é D I t I o n  D e  l a  B I e n n a l e  D e  Da n s e  D u  va l- D e - M a r n e 

8  >  1 9  av r I l

John  c r é at I o n   

WA J D I  M O U AWA D  -  STA N I S L A S  N O R D E Y

1 8  >  2 8  M a I 

Ce qui demeure  
E L I S E  C H ATA U R ET

Atelier Théâtral d’Ivry
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La Terrasse, premier média arts vivants en France

th
ea

tr
ed

eb
el

le
vi

ll
e.

co
m

0
1 

4
8 

0
6 

72
 3

4
 S

e p
   t.

    
    

 O
ct

. LA CICATRICE
Création | De Bruce Lowery

Adaptation, mise en scène et interprétation Vincent Menjou-Cortès

SOLARIS
De Stanislas Lem - Mise en scène Rémi Prin

QUELQUE CHOSE
  Texte, mise en  scène et interprétation Bernadette Gruson

LE SYNDROME
DU BANC

DE TOUCHE
Création | De et avec Léa Girardet - Mise en scène Julie Bertin

L’ÉVEIL DU
PRINTEMPS

Création | De Frank Wedekind - Mise en scène Marion Conejero

END /IGNÉ
De Mustapha Benfodil - Adaptation et mise en scène Kheireddine Lardjam

+ Temps forts autour des dramaturgies algériennes francophones d’aujourd’hui

LE RÉSERVISTE
Texte Thomas Depryck - Mise en scène Alice Gozlan

Oct. 

Oct. 

Oct. 

Sept. 

Sept. 

Sept. 

Sept. 
Oct.

GALILÉE, LE MÉCANO
DU 14 SEPT. � AU 28 OCT.

(UNE PRODUCTION LA REINE BLANCHE AVEC LA PARTICIPATION DE 
L’ENSATT ) ( TEXTE = Marco Paolini + Francesco Niccolini ) ( MISE EN 
SCÈNE = Gloria Paris ) ( AVEC = Jean Alibert ) ( CRÉATION SON = Anouk 
Audart ) ( CRÉATION LUMIÈRE & SCÉNOGRAPHIE = Laurent Berger )

LA REINE BLANCHE, 2 bis passage Ruelle — PARIS / reineblanche.com

Critique

Une chambre en Inde
lausanne, suisse / théâtre kléber-méleau /  
Création collective du Théâtre du Soleil dirigée par Ariane Mnouchkine

Ariane Mnouchkine et le Théâtre du Soleil présentent à Lausanne 
leur voyage épique hors normes. 

Le Théâtre du Soleil conjugue dans cette vaste 
fresque une exigence artistique minutieuse, 
une plongée dans la violence actuelle, et une 
verve comique railleuse. Le périple se déploie 
dans une chambre, en Inde, alors que Cornélia, 
affolée, doit assumer la direction d’une troupe 
de théâtre depuis que son directeur, terrassé 
par l’horreur des attentats de Paris, a fui. Mais 
que peut donc le théâtre lorsque le monde 
va si mal ? Miroir d’une impuissance ? Cri de 
colère ? Exhortation à lutter ? La metteure en 
scène (formidable Hélène Cinque !) se désole 
de n’avoir aucune vision pour le spectacle, 
mais lorsqu’elle s’endort, ses cauchemars 
entrent par les fenêtres. 

Beauté du geste et rire accusateur
à travers ces songes, le théâtre convoque 
le monde, interroge et vilipende des figures 
actuelles. « Mock the villains ! » : c’est Sha-
kespeare lui-même qui le recommande. Au 
premier rang desquels les terroristes isla-
mistes de Daesh, les talibans kamikazes, les 
dignitaires saoudiens, les adeptes du mariage 
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Une chambre en Inde.

forcé… à travers des thèmes écologiques 
comme le réchauffement climatique, le 
spectacle dénonce aussi la cupidité humaine 
sans limites. Parallèlement au combat contre 
l’asservissement, l’art affirme au fil des scènes 
la beauté de ses formes ancestrales. Le 
Théâtre du Soleil a initié la conception de ce 
spectacle lors d’un voyage en Inde, qui lui a 
permis de travailler le Theru Koothu, théâtre 
traditionnel tamoul. L’incursion splendide et 
l’élan énergique de ce théâtre sont un émer-
veillement. Ariane Mnouchkine et les siens 
font théâtre de cette quête de spectacle 
éperdue avec une époustouflante maestria, 
qui nous emporte dans un voyage attentif à 
notre commune humanité. 

Agnès Santi

TKM – Théâtre Kléber Méleau, Chemin de 
l’Usine à Gaz 9, CH – 1020 Renens-Malley, 
Suisse. Tél. +41 21 625 84 29. www.tkm.ch  
Spectacle donné au Palais de Beaulieu à 
Lausanne. Du 24 octobre au 18 novembre 2018. 

Théâtre du Lucernaire /  
d’Alexis Consolato et Sarah Gabrielle / 
mes Sarah Gabrielle

Les 12 Travaux 
d’Hercule  

(ou presque)
Une comédie loufoque autour d’Hercule 
présenté comme le « premier super 
héros » !

Tous les enfants aiment les histoires, les héros 
et les péripéties. Avec Hercule, l’un des per-
sonnages les plus connus de la mythologie, 
ils sont servis ! Ce fils d’un dieu (Zeus) et 
d’une mortelle (Alcmène) ne subit-il pas dès 
sa naissance la colère d’Héra qui tente de le 
faire étouffer par des serpents puis lui impose 
douze travaux ? De cette légende célèbre, 
Alexis Consolato et Sarah Gabrielle tirent une 
comédie destinée aux enfants à partir de 6 
ans. S’emparant de trois travaux : le taureau 
de Crète, les oiseaux du Stymphale et la des-
cente aux Enfers, ils s’attachent à explorer 
la problématique du parcours initiatique « à 
travers les multiples rencontres qu’il génère 
et les différentes épreuves dont il faut triom-
pher ». N’hésitant pas à utiliser des références 
contemporaines voire des anachronismes, 
ils mettent également en lumière, aux côtés 

d’Hercule, le personnage du jeune Thésée. 
Pour Sarah Gabrielle, qui met en scène cette 
comédie décalée, « tous deux montrent que 
l’honneur, l’intégrité et l’amitié peuvent venir à 
bout de la tricherie et de la mauvaise foi même 
d’un roi, même d’un dieu. »

Isabelle Stibbe

Théâtre du Lucernaire, 53 rue Notre-Dame-
des-Champs, 75006 Paris. Du 12 septembre 
au 25 novembre 2018. 15h les mercredis et 
samedis. 11h les dimanches.  
Relâches exceptionnelles les 16 septembre  
et 17 octobre 2018. Tél. 01 45 44 57 34.

Hercule, fils de Zeus, au Lucernaire.
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Benoît Lambert, la jeunesse à cœur et à jardin
Au Théâtre de l’Aquarium, Benoît Lambert crée Le Jeu de l’amour et du hasard de Marivaux.  

Une pièce qui témoigne de l’engagement du metteur en scène envers les jeunes générations de comédiens au  
Théâtre Dijon Bourgogne qu’il dirige depuis 2013. De son désir de les accompagner au mieux au sortir des  

Écoles Supérieures d’Art Dramatique, notamment à travers un dispositif pilote porté par le Centre Dramatique National.

Entretien / Benoît Lambert

Marivaux,  
un patrimoine à réactiver

Le Jeu de l’amour et du hasard / de Marivaux / mes Benoît Lambert

Benoît Lambert met en scène pour la première fois une pièce de Marivaux, avec notamment 
quatre jeunes comédiens issus de l’Ensemble 24 de l’ERACM, l’École Régionale d’Acteurs de 
Cannes et Marseille, en contrat de professionnalisation au Théâtre Dijon Bourgogne.

Selon cette lecture, cette pièce de Marivaux a souvent été 
analysée comme annonciatrice de la Révolution française. 
Est-ce aussi votre avis ?
B. L : Je n’irais pas jusque-là. En effet, les trois actes du Jeu de 
l’amour et du hasard ont beau être riches en rebondissements, 
force est de constater qu’ils ne changent pas grand-chose. 
Après avoir pris la place de leurs valets, les maîtres Silvia et 
Dorante finissent par se marier. De même que Lisette et Arle-
quin, qui ont espéré un moment échapper à leur classe. L’ordre 
social n’est donc pas affecté. Reste que les valets ont fait l’expé-
rience de l’oisiveté et du discours amoureux, ce qui les a for-
cément transformés. C’est ce que je souhaite réussir à montrer.

En quoi cette histoire de mariage peut-elle selon vous réson-
ner auprès des jeunes générations ?
B. L : Si le mariage de Marivaux renvoie à une société passée, la 
question de la place des femmes y est abordée d’une manière 
très moderne. Silvia se comporte sur le terrain amoureux 
comme en guerre. Elle impose sa volonté. L’intérêt de cette 
pièce réside aussi dans le fait qu’elle a été écrite très près des 
plateaux, dans une langue que les jeunes artistes ont souvent 
beaucoup de plaisir à s’approprier.

Théâtre de l’Aquarium, route du Champ-de-Manœuvre,  
75012 Paris. Du 26 septembre au 21 octobre 2018, du mardi  
au samedi à 20h, le dimanche à 16h. Tél. 01 43 74 99 61.  
Également au Théâtre Dijon Bourgogne du 6 au 17 octobre.  
Le reste de la tournée 18/19 sur www.tdb-cdn.com. 

Si la collaboration avec des auteurs contemporains, tels 
que Jean-Charles Massera et François Bégaudeau, tient dans 
votre travail de metteur en scène une place majeure, vous 
revenez régulièrement à des classiques. Pourquoi ?
Benoît Lambert : Avant Le Jeu de l’amour et du hasard, j’ai en 
effet monté trois pièces de Molière et autant de Musset, essen-
tiellement parce que ce sont des auteurs que l’on enseigne à 
l’école. C’est par eux que j’ai découvert le théâtre et aujourd’hui 
encore, ce sont essentiellement des classiques que les profes-
seurs emmènent voir à leurs élèves. Autant donc en faire quelque 
chose de vivant, afin de permettre un dialogue avec eux. Je 
pense aussi qu’il ne faut pas laisser le patrimoine à nos ennemis, 
ceux qui défendent une vision identitaire de la culture. Cette mise 
en scène de Marivaux est également très liée à l’institution que 
je dirige, où j’ai fait de la jeunesse une préoccupation centrale.

Cela notamment à travers un dispositif d’insertion profes-
sionnelle mis en place en 2014, dont quatre des six comé-
diens du Jeu de l’amour et du hasard sont issus. 
B. L. : Tout juste sortis de l’École Régionale d’Acteurs de Cannes 
et Marseille (ÉRACM), Rosalie Comby, Edith Mailaender, Malo 
Martin et Antoine Vincenot sont en effet accueillis par le 
Théâtre Dijon Bourgogne depuis la rentrée 2017. C’est en cher-
chant ce que je pourrais faire avec eux que j’ai pensé à cette 
pièce de Marivaux, auteur que je connaissais mal et que j’ai eu 
plaisir à explorer avec eux pour la première fois. D’importance 
égale, les rôles de Silvia, Lisette, Arlequin et Dorante sont par-
faits pour quatre jeunes comédiens. Ils leur offrent un espace 
de recherche et d’entraînement, ainsi que la possibilité de se 
confronter à l’histoire de leur discipline.

D’où le choix des comédiens Robert Angebot et Étienne 
Grebot, pour partager avec eux cette aventure ?
B. L : Je connais Robert Angebot et Étienne Grebot depuis très 
longtemps. Le premier a été mon professeur dans l’école de 

« Je suis convaincu  
que les professeurs  

doivent jouer  
avec leurs élèves. »

Benoît Lambert.

Jeunes acteurs à domicile
En 2014-2015, Benoît Lambert met en place au Théâtre 
Dijon Bourgogne un dispositif pilote d’insertion 
professionnelle, la Fabrique de Théâtre avec la 
Jeunesse, dont bénéficient les quatre jeunes comédiens 
du Jeu de l’amour et du hasard.

Dès son arrivée à la tête du Théâtre Dijon Bourgogne, Benoît 
Lambert fait de l’intérêt pour la jeunesse l’ADN de son Centre 

Robert Angebot,  
Étienne Grebot et  
Edith Mailaender dans  
Le Jeu de l’amour et du hasard.

Dramatique National. Sa grande priorité. Avec la région Pays de 
la Loire, la Bourgogne Franche-Comté étant la seule à ne pas 
avoir d’École Supérieure d’Art Dramatique, il accueille dans son 
théâtre de jeunes comédiens issus de ces formations. Lesquels, 
en plus de poursuivre leur apprentissage grâce à des stages 
dirigés cette année par Benoît Lambert, Maëlle Poésy, Étienne 
Grebeau, Frédérique Moreau de Bellaing et Adrien Béal, sont 
associés au lieu pour la saison.

La bande des quatre
Après les quatre jeunes comédiens accueillis par le TDB en 

de Julie Ménard / mes Maëlle Poésy

Inoxydables,  
et tout-terrain

Fruit d’une commande du Théâtre Dijon-Bourgogne à 
son artiste associée Maëlle Poésy, Inoxydables de Julie 
Ménard est une histoire d’amour d’aujourd’hui. 

Sil et Mia, deux jeunes passionnés de musique qui s’aiment 
autant qu’ils aiment faire la fête, se retrouvent forcés de fuir 
l’endroit où ils vivent. Adaptée par l’auteure et la metteure 

Inoxydables. en scène pour les jeunes comédiens associés au TDB dans le 
cadre de la Fabrique de Théâtre avec la Jeunesse, cette pièce a 
été créée au TDB avant de partir en tournée en 2017-2018 dans 
16 lycées de Bourgogne-Franche-Comté, pour un total de 80 
représentations et de 4 500 jeunes spectateurs. Elle repart cette 
saison avec une nouvelle distribution – Mathilde Mennetrier 
et Benjamin Bécasse – pour 70 dates dans 10 établissements 
scolaires. Longue vie à Inoxydables.

Focus réalisé par Anaïs Heluin

Théâtre Dijon Bourgogne,  
parvis Saint-Jean, rue Danton, 21000 Dijon.  
Tél. 03 80 30 12 12.  
www.tdb-cdn.com

2014-2015, ce sont Rosalie Comby, Edith Mailaender, Malo Mar-
tin et Antoine Vincenot qui bénéficient de contrats de profes-
sionnalisation de la part du TDB. Les spectateurs pourront les 
découvrir non seulement dans Le Jeu de l’amour et du hasard 
mis en scène par Benoît Lambert, mais aussi dans Inoxydables 
de Julie Ménard, monté par Maëlle Poésy et conçu pour tourner 
dans les lycées de la région dans le cadre d’un autre dispositif 
créé par Benoît Lambert dès son arrivée au TDB : le « Théâtre 
à jouer partout », qui amène le théâtre à la rencontre de la jeu-
nesse dans ses lieux de vie. Deux expériences très complémen-
taires et formatrices pour de jeunes comédiens.

Pierre Debauche, qui nous a quittés cette année, et est une 
mémoire concrète de la décentralisation. Quant au second, j’ai 
travaillé à plusieurs reprises avec lui, notamment sur Molière et 
Musset. Je suis convaincu que les professeurs doivent jouer avec 
leurs élèves. Que la transmission doit se faire de manière vivante.

Comme tous les autres classiques que vous avez montés, 
Le Jeu de l’amour et du hasard a été mis en scène par Jean-
Pierre Vincent. Hasard ou parti pris ? 
B. L : Son On ne badine pas avec l’amour, que j’ai vu à l’adoles-
cence dans le cadre scolaire, a été une révélation. J’ai ensuite 
vu son Scapin, puis sa mise en scène du Jeu de l’amour et du 
hasard et, si je n’ai jamais choisi consciemment un texte pour 
son rapport avec Jean-Pierre Vincent, il est évident que je reste 
très influencé par cet artiste. Et que ma manière d’aborder les 
classiques a beaucoup en commun avec la sienne, elle-même 
dans la continuité de la pratique brechtienne de lecture « clas-
siste », initiée en France par Roger Planchon.
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Saison 18–19
forum-meyrin.ch
Genève / Suisse

Peter Brook

Jérôme Deschamps

Brigitte

Denis Podalydès

Germaine Acogny

Perrine Valli

Cie STT

Richard Galliano
La Mondiale générale

Tiago Rodrigues

Les Chiens de Navarre

Dakh Daughters

Alexander Vantournhout

Stereoptik

Elina Duni

Cie Alias

Arthur H
Pierre Rigal

Ariane Mnouchkine
Trio Joubran

Blanche Gardin

La 7e fonction du langage.Critique 

La 7e fonction du langage
Reprise / Théâtre de Sartrouville et des Yvelines / d’après le roman de Laurent Binet / 
mes Sylvain Maurice 

Avec un trio de comédiens affûtés et remarquablement dirigés, 
Sylvain Maurice porte à la scène le roman de Laurent Binet et 
donne pleins pouvoirs à la fonction performative du langage 
théâtral.

Le 25 février 1980, à quelques pas du Collège 
de France où il enseigne, Roland Barthes est 
renversé par une camionnette. Il mourra un 
mois plus tard. à partir de ce fait réel, Lau-
rent Binet a imaginé un polar drôle et cap-
tivant, transformant l’accident en assassinat 
motivé par une lutte sans merci pour récupé-
rer une mystérieuse 7e fonction du langage. 
L’enquête est confiée au commissaire Bayard, 
qui réquisitionne un jeune chargé de TD à la 
fac de Vincennes, Simon Herzog, pour ses 
compétences en sémiologie. Le policier a 
en effet besoin d’un « traducteur pour toutes 
ces conneries ». Sylvain Maurice confie avoir 
beaucoup ri en lisant le roman, et son adapta-
tion scénique restitue formidablement l’intelli-
gence alerte et l’humour tranchant du roman. 
Au théâtre, dire, c’est faire, et la mise en 
scène donne ainsi pleins pouvoirs au langage 
théâtral ! Agrémenté par des panneaux cou-
lissants et des projections d’images figurant 

les lieux, le jeu tout en nuances et soigneu-
sement rythmé des trois comédiens donne 
corps au récit théâtral, à la manière vive et 
haletante d’une bande dessinée animée avec 
maestria. Le metteur en scène structure et 
resserre l’intrigue autour du duo formé par 
le flic et le sémiologue, le « vieux baraqué, 
style Lino Ventura », plutôt réactionnaire, et le 
« jeune maigrichon », dégoûté par le pouvoir 
mais « sensible aux propositions ludiques de 
l’existence. »

Un polar théâtral ludique et haletant
Manuel Vallade est absolument remarquable 
dans le rôle du jeune anthropologue, de 
même que Pascal Martin-Granel dans celui de 
Bayard (et du malheureux Philippe Sollers…). 
Constance Larrieu interprète avec une par-
faite aisance et un talent aiguisé quelques 
figures du monde intellectuel des années 
1970 et 1980, dont le « grand chauve » Michel 

Foucault, Julia Kristeva ou Umberto Eco, 
alors que se profile l’élection présidentielle 
de 1981. L’intrigue se réfère aussi à Jacques 
Derrida ou John Searle, et surtout au linguiste 
Roman Jakobson. Jouée en direct par Manuel 
Peskine (qui a composé la partition) à cour et 
Sébastien Lété à jardin, la musique galvanise et 
pimente l’ensemble. L’enquête haletante nous 
entraîne depuis Paris jusqu’à Bologne, Ithaca 
– de l’université au cimetière –, et Venise, en 
passant par le Logos Club dirigé par le grand 
Protagoras, club ésotérique très fermé où se 
lancent de redoutables défis d’éloquence 
(exemple de sujet : « on forcène doucement »). 
Au-delà de l’aspect ludique fondamental, se 
dessine dans cette pièce une réflexion sur 
l’articulation entre communication et pensée, 
sur la question des utopies, qui concerne dif-

féremment le monde intellectuel et le monde 
politique. Comment aujourd’hui réinventer 
le politique ? Quels sont en ce début de xxie 
siècle nos grands hommes, ou nos grandes 
femmes ? Quelles sont les pensées qui nous 
enchantent, loin de l’hystérie désinhibée des 
réseaux sociaux et du buzz permanent ? Ce 
qui est sûr, c’est que Sylvain Maurice et son 
équipe prouvent ici la vitalité joyeuse de la 
fonction performative du théâtre.

Agnès Santi

Théâtre de Sartrouville et des Yvelines, 
Centre Dramatique National, place Jacques-
Brel, 78505 Sartrouville. Du 6 au 10 octobre à 
20h30, relâche le 7. Tél. 01 30 86 77 79.  
Durée : 1h30. 

Théâtre de la Bastille / tg STAN

Infidèles / Atelier / 
Après la répétition

Tout l’automne, et en collaboration avec 
le festival du même nom, le Théâtre de 
la Bastille reçoit la fameuse troupe du 
tg STAN pour trois spectacles autour 
d’Ingmar Bergman et de la figure de 
l’artiste.

Après la répétition, par les flamands du tg STAN.  

17 ans que les flamands du tg STAN ravissent le 
public du théâtre de la Bastille avec leurs créa-
tions où le théâtre se fait toujours au présent. 
Depuis longtemps, ces inventeurs aussi précis 
que désinvoltes s’ouvrent aux collaborations 
extérieures, et c’est encore le cas pour ces 
trois spectacles. Un fil rouge les relie : la figure 
de l’artiste au travail, à travers notamment celle 
d’Ingmar Bergman. Infidèles retraverse le récit 
d’une infidélité féminine vécue et racontée par 
l’artiste suédois. Après la répétition reprend le 
scénario d’un téléfilm de Bergman autour de la 
conversation entre une actrice et son metteur 
en scène. Atelier propose le spectacle sans 
mot de l’installation d’un atelier de comédien. 
Une trilogie à ne pas manquer.  

éric Demey

Théâtre de la Bastille, 76 rue de la Roquette, 
75011 Paris.  
Infidèles, du 10 au 28 septembre à 20h,  
relâche le samedi et dimanche.  
Atelier du 1er au 12 octobre à 20h, le dimanche 
à 17h, relâche le 4 et le 9 octobre.  
Après la répétition du 25 octobre au 14 
novembre à 18h ou 19h30. Tél. 01 43 57 42 14.
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MC93 / Conception  
et mes Frédéric Nauczyciel

La Peau Vive
À l’invitation de l’artiste visuel Frédéric 
Nauczyciel, D’ de Kabal filme à vue ses 
tatouages. C’est La Peau Vive, présentée 
à la MC93.

D’ de Kabal dans La Peau Vive.

« L’objet de ma démarche porte sur une image 
collaborative, où le corps met en jeu l’identité, 
explique Frédéric Nauczyciel. Elle fait appel à 
l’expérience de la performance parce qu’elle 
convie la présence. Il ne s’agit pas d’intervenir 
comme chorégraphe ni de faire chorégraphie, 
tout autant qu’il ne s’agit pas à proprement 
parler d’art performance, mais en se tenant à 
l’endroit de l’image, de faire mouvement, [de] 
mouvoir les perceptions et les sentiments. » 
C’est une telle mobilité, un tel rapport à 
l’image et au présent que l’artiste associé à 
la Cité internationale des arts de Paris et aux 
Ateliers Médicis de Clichy-sous-Bois / Montfer-
meil nous propose d’expérimenter à travers 
La Peau Vive. Filmant en direct ses tatouages, 
le performeur-slameur D’ de Kabal « échantil-
lonne une partie de son histoire personnelle ». 
Il raconte de la sorte, à travers une démarche 
plastique, sa manière « d’être à la ville, d’y 
apparaître, de réinventer sa géographie ».

Manuel Piolat Soleymat

MC93 - Maison de la culture de Seine-Saint-
Denis Bobigny, 1 bd Lénine, 93000 Bobigny.  
Le 15 septembre 2018 à 16h30 et 20h.  
Durée de la performance : 40 minutes.  
Tél. 01 41 60 72 72. 

La Villette / écriture  
et mes Bernard Kudlak

La dernière  
saison

Le Cirque Plume fait ses adieux avec 
un dernier spectacle qui emmène les 
spectateurs dans l’univers fantastique et 
inquiétant des forêts jurassiennes.

La dernière saison du Cirque Plume. 

Voilà presque trente ans maintenant que le 
Cirque Plume s’est révélé au grand public. En 
1991, ils venaient pour la première fois à la 
Villette où ils se produiront pendant tout cet 
automne pour la huitième et dernière fois. 
Ultime occasion donc de découvrir, ou redé-
couvrir, le travail de cette compagnie qui a 
grandement contribué à modifier le paysage 
circassien en France. Pas de piste circulaire 
mais un espace bi-frontal qui a conduit à rap-
procher le cirque et le théâtre pour qu’aux 
tours de force succèdent des narrations poé-
tiques et pluridiciplinaires. C’est dans cette 
veine que cette Dernière saison s’adosse à 
une toile géante de Charles Belle, peinte en 
forêt, voire même par la forêt. L’ensemble crée 
« un nouveau poème nourri de la fragilité des 
arbres, de la majesté de la neige et de la puis-
sance du vent ». 

éric Demey

La Villette, espace chapiteaux,  
75019 Paris. Du 26 septembre au  
30 décembre, du mercredi au vendredi à 20h, 
le samedi à 19h e le dimanche à 15h.  
Tél. 01 40 03 75 75.

Nanterre-Amandiers /  
conception et mes Léa Drouet

Boundary games
Dans le cadre du Festival d’Automne, Léa 
Drouet transforme le plateau en territoire 
de jeu pour six performeurs autour de la 
possibilité de faire un.

Boundary games. 

Bien sûr, il y a en filigrane ce que bien des 
politiques nomment abusivement « crise 
migratoire », en réalité crise spirituelle qui voit 
toute l’Europe vaciller sur ses valeurs devant 
l’arrivée de milliers de réfugiés. Face à ce 
sujet bien difficile à traiter sur scène, au risque 
de la compassion condescendante ou du 
moralisme didactique, Léa Drouet choisit de 
« mettre en jeu les dynamiques de groupe ». 
Six performeurs vont donc faire du plateau un 
« laboratoire social » où des groupes vont se 
constituer et se dissoudre suivant des règles 
en perpétuelles recompositions. Une expé-
rience ludique qui se saisit de la conflictualité 
inhérente à tout rapport à l’autre, et, plutôt 
que de vénérer l’unité, fait de cette conflic-
tualité le socle de nouveaux possibles.

éric Demey

Nanterre Amandiers, 7 av. Pablo-Picasso, 
92000 Nanterre. Du 20 au 23 septembre,  
le 20 à 20h, le 21 à 21h, les 22 et 23 à 18h.  
Tél. 01 46 14 70 00. 
Également les 8 et 10 octobre au  
Festival Actoral à Marseille.

suis-
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LA MANUFACTURE CIE JEAN-CLAUDE FALL
PRÉSENTE :

THÉÂTRE DE LA GIRANDOLE
MONTREUIL 

DU 20 SEPTEMBRE 
AU 12 OCTOBRE 2018

www.girandole.fr

INFOS, RÉSERVATIONS

T. 01 48 57 53 17
reservation@girandole.fr

d’après les écrits et les dits 
de Grisélidis Réal
interprétation 
Anna Andreotti et Roxane Borgna

mise en scène Jean-Claude Fall

chorégraphie Naomi Fall
photo Marc Ginot - graphisme Albane Romagnoli
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Vincent Dissez,  
interprète de  
Réparer les vivants. 

Critique 

Réparer les vivants 
Reprise / Théâtre de Sartrouville et des Yvelines / d’après Maylis de Kerangal /  
mes Sylvain Maurice

Avec le comédien Vincent Dissez, Sylvain Maurice adapte et met 
en scène le roman de Maylis de Kerangal, qui conte l’aventure 
d’une transplantation cardiaque. Dans une épure millimétrée, il fait 
entendre le mouvement puissant et la force bouleversante du récit 
et des voix qui l’habitent.

De Simon, 19 ans, passionné par la mer et le 
surf, déclaré en état de mort cérébrale suite à 
un accident de la route, à Claire, dont le cœur 
abîmé va un jour ou l’autre lâcher, Maylis de 
Kerangal raconte le douloureux et haletant 
processus d’une transplantation cardiaque, 
une course effrénée et sidérante qui unit en 
une suite d’étapes et de gestes précis la mort 
et la vie. C’est une phrase de Tchekhov dans 
Platonov qui a inspiré son projet : « Enterrer 

les morts, réparer les vivants ». Documenté, 
évitant tout aspect moralisateur, son récit cap-
tivant dessine un portrait nuancé des person-
nages et de la situation. Elle confronte aussi 
deux mondes : celui d’une famille brisée, et 
celui du monde médical, protocolaire et tech-
nique, où chacun est cadré par une mission 
rigoureuse. Parmi ces missions, l’annonce et 
l’accompagnement des parents détruits, Sean 
et Marianne, qui doivent autoriser ou pas le 

don d’organes. C’est Pierre Révol, médecin du 
service de réanimation au Havre, et Thomas 
Rémige, infirmier coordonnateur de prélève-
ments, qui s’en chargent.

Tragédie intime et technique médicale
Bouleversé comme de très nombreux lecteurs 
par ce récit plusieurs fois primé, le metteur 
en scène et directeur du Théâtre de Sartrou-
ville Sylvain Maurice a décidé de le porter à la 
scène en faisant écho à l’urgence et à la vitalité 
de l’écriture. Seul en scène, se déplaçant sur 
un tapis roulant dans un espace circonscrit, 
Vincent Dissez n’incarne pas les personnages 
mais fait sienne la puissance du récit et des 
voix qui l’habitent. Organique et limpide, la 
langue vive, nette, en mouvement, déploie une 
course trépidante et profondément vivante, 
insuffle un corps à l’histoire. Le personnage 
principal, c’est Simon l’absent, c’est ce cœur 
qui va battre à nouveau, et l’enjeu, c’est ce 
sprint pour la vie à la fois totalement fou et 
totalement organisé. Entre récit et dialogues, 
c’est une véritable odyssée qui se raconte, 

une chanson de geste de quelques heures 
déterminantes. Parmi les personnages phares 
du monde médical, le patron Halfand, une 
légende, appartenant à une dynastie de méde-
cins, et le jeune Virgilio, en quête de hauts faits 
et de revanche sociale. Sobre et épurée, dans 
une lumière blanche et blafarde, la mise en 
scène fait entendre tous ces indispensables 
protagonistes, et s’inscrit dans l’équilibre entre 
les dimensions médicale, technique, et intime 
de l’aventure. En hauteur et en arrière-plan, le 
musicien Joachim Latarjet fait sonner sa gui-
tare comme un flux de jeunesse et un jaillis-
sement d’énergie libre. Entremêlant tragédie 
intime et questions médicales, l’œuvre est 
forte et marquante.

Agnès Santi

Théâtre de Sartrouville et des Yvelines, 
Centre Dramatique National, place Jacques-
Brel, 78505 Sartrouville Cedex. Les 3 et 5 
octobre à 20h30, le 4 à 19h30, le 6 à 18h. Tél. 01 
30 86 77 79. Durée : 1h20. 

Les Fourberies de Scapin.

Critique 

Les Fourberies de Scapin
Reprise / Théâtre Gérard Philipe / de Molière / mes Denis Podalydès

Denis Podalydès et la troupe de la Comédie-Française livrent une 
excellente version des Fourberies de Scapin, drôle, dense, 
surprenante… mémorable.

À ceux qui se souviendraient des Fourberies 
de Scapin comme d’une farce sans consé-
quence, on conseillera vivement d’aller voir la 
mise en scène de Denis Podalydès. Les Fourbe-
ries de Scapin s’y métamorphose en une pièce 
aussi drôle que noire, charge féroce contre 
les aînés et ode à la jubilation théâtrale, comé-
die italienne teintée de mélancolie, où Scapin, 
interprété ici par un Benjamin Lavernhe admi-
rable, surgit des bas-fonds comme un voleur, 
un comédien roué dont la morale intime est 
sans doute infiniment plus lumineuse que celle 
des fils et des pères qu’il entourloupe. Passons 
sur l’intrigue de la farce pour rappeler que la 
pièce hante la mémoire collective à travers la 
séance de bastonnade d’un Géronte que Sca-
pin a enfermé dans un sac, soi-disant pour le 
protéger, ainsi que par la réplique « mais que 
diable allait-il faire dans cette galère ? », que ce 
même Géronte – interprété ici par un Didier 
Sandre qui compose un vieillard aussi touchant 
qu’ignominieux et rend inattendue chacune de 
ses réactions – répète à l’envi. 

Extraordinaire Benjamin Lavernhe 
Nous sommes à Naples, et se souvenant 
que Molière a écrit cette pièce tandis que 
la scène du Palais Royal était en travaux, éric 
Ruf à la scénographie propose un terrain de 
jeu confiné entre des palissades et un écha-
faudage, un espace auquel on n’accède que 
par le haut. Il faut descendre ici dans un cul-
de-sac, dans la caverne de la représentation, 
dans la tanière de Scapin, qui surgira d’encore 
plus bas, des dessous de la scène, comme un 

diable qui sort de sa boîte. Et cette plongée 
dans un recoin du port interlope est propice 
à voir les peurs des vieux bourgeois, Géronte 
et Argante, se déployer. Difficile d’échapper à 
une lecture politique de cette mise en scène. 
C’est ici à Naples, aux portes de l’Orient, tandis 
que Géronte et Argante rentrent d’un voyage 
(d’affaires ?), que l’étranger se fait menaçant 
et support de tous les fantasmes. Cette vieille 
génération davantage préoccupée de son 
argent que du bonheur de sa descendance 
perd pied face aux inventions de Scapin qui 
sait bien comment les terroriser avec ses turcs 
et ses spadassins noirs. Voilà comment cette 
pièce nous parle donc d’aujourd’hui, mais 
aussi des conflits de générations, de la place 
marginale et centrale de l’homme de théâtre, 
de la destinée même de Molière qui s’écrit le 
rôle de Scapin deux ans avant sa mort, et qu’on 
imagine jouir autant à rendre les coups à ses 
ennemis qu’à improviser en lazzi les histoires 
qui les effraient. D’où la violence, la jubilation, 
l’ensemble des couleurs fortes, contrastées 
et variées, de cette mise en scène éloquente, 
portée par l’extraordinaire Benjamin Lavernhe, 
et le talent partagé par l’ensemble de la troupe.  

éric Demey

Théâtre Gérard Philipe, Centre dramatique 
national de Saint-Denis, 59 bd Jules-Guesde, 
93000 Saint-Denis. Du 19 au 23 septembre 
à 20h sauf dimanche à 15h. Tél. 01 48 13 70 
00. Durée : 1h45. Spectacle vu à la Comédie-
Française. 
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Un nouveau cap pour la Comédie de Genève
Ce théâtre historique de la capitale suisse, qui fut dirigé notamment par Benno Besson ou Claude Stratz, vit aujourd’hui  

une mutation. Ses nouveaux directeurs, Natacha Koutchoumov et Denis Maillefer, surnommés « NKDM », affichent  
de grandes ambitions. Nouvelle ligne artistique, nouvelle identité graphique, nouveaux dispositifs d’action culturelle, 

nouvelle politique tarifaire… : leur projet se révèle dynamique et haut en couleurs. Pleins feux sur cette première saison  
qui est aussi la dernière saison complète dans le théâtre du boulevard des Philosophes, avant de déménager  

l’an prochain dans le quartier des Eaux-Vives en pleine expansion.

Entretien / Natacha Koutchoumov et Denis Maillefer

Raconter des histoires 
de manière inédite

C’est un duo d’artistes qui a été nommé à la tête de la Comédie de Genève.  
La comédienne Natacha Koutchoumov et le metteur en scène Denis Maillefer prennent 
les rênes du théâtre et dévoilent les grands axes de leur projet avec, en ligne de mire, 
l’ouverture en 2020/21 de la nouvelle Comédie.

eux ce type de projets. Ce que nous proposons, de manière 
plus proactive, tels des curateurs d’art, c’est une thématique. 
Mademoiselle Julie est un texte fondateur pour la Comédie de 
Genève (ndlr dans la mise en scène de Matthias Langhoff en 
1989) et pour de nombreuses écritures contemporaines, direc-
tement ou indirectement influencées par l’écriture de Strind-
berg. Nous avons ainsi demandé à six metteur.se.s en scène leur 
vision d’aujourd’hui de cette pièce.

Votre programmation frappe par sa multiplicité des formes et 
des points de vue : vous convoquez le théâtre, le cinéma, le 
roman, l’auto-fiction, le documentaire, le monologue. Pourquoi ?
N. K. : J’ai la sensation que l’utilisation de différents supports 
d’expression laisse entrevoir d’autant plus la forme théâtrale 
elle-même. Nous sommes dans une période très réjouissante : 
après avoir voulu tout déconstruire – ce qui était passionnant 
et nécessaire –, nous assistons depuis une quinzaine d’années 
au retour du récit, avec l’envie de raconter des histoires même 
si elles sont parfois déconstruites ou inversées. Comme le dit 
notre dramaturge Arielle Meyer MacLeod, on est fidèle au 
théâtre quand on est infidèle au texte car le théâtre est consti-
tué de toutes ces réappropriations. 

Quelle empreinte souhaitez-vous laisser ?
D. M. : Le théâtre est un art bien plus accessible qu’on ne 
croit. Par nos choix de programmation, par la politique d’ac-
tion culturelle que nous menons, par la politique tarifaire, par 
les actions avec les écoles, par le « look » que nous donnons 
à notre communication et par les activités para-théâtrales 
que nous organisons, nous souhaitons que la Comédie de 
Genève devienne un lieu de vie où se réunir, boire des verres 
et voir de beaux spectacles… C’est cette empreinte que 
nous aimerions laisser : une empreinte exigeante, festive, 
ludique, curieuse, amoureuse, tout en donnant beaucoup 
de résonnance aux acteurs. Et il se trouve que les metteurs 
en scène qui nous intéressent travaillent beaucoup sur la 
question du jeu et sur une nouvelle manière de raconter 
des histoires.

Julie’s Party
Coup d’envoi de la nouvelle ligne artistique de la 
Comédie de Genève : six metteurs en scène de 
renommée internationale proposent leur adaptation  
du chef-d’œuvre de Strindberg. 

Comme un hommage complice à leur illustre aîné Matthias 
Langhoff, dont le Mademoiselle Julie a marqué l’histoire de la 
Comédie de Genève, Luk Perceval, Pascal Rambert, tg Stan, 
Christiane Jatahy, Amir Reza Koohestani, Tiago Rodrigues livrent 
leurs propres interprétations. Le flamand Luk Perceval considère 
qu’il faut transposer aujourd’hui l’affrontement de classes du 
xixe siècle entre Julie, fille de la noblesse, et Jean, son valet, « si 
on veut garder la même tension. » Pour lui, « ce même écart 
serait de nos jours celui qui sépare par exemple une très riche 
veuve habitant Genève et un réfugié ». Pendant que se joue 
dans la grande salle sa mise en scène, pièce maîtresse de Julie’s 
Party, les petites formes des cinq autres metteurs en scène se 
déploient aux alentours : dans une loge est proposé “christine” 
de Pascal Rambert, le coin cuisine devient le terrain de jeux du 
tg Stan, ailleurs encore, Christiane Jatahy dévoile son film inédit, 
Julia O filme, Amir Reza Koohestani décortique les affres intimes 
de Julie, tandis que Tiago Rodrigues imagine un futur possible 
pour Julie et Jean. Chaque recoin de la Comédie est ainsi investi 
pour explorer les richesses de Mademoiselle Julie et en faire une 
grande fête du théâtre.

Du 11 au 30 septembre 2018.

2 x L’Alakran :  
Le Royaume et Le Direktør
1 metteur en scène + 1 même auteur + 1 même casting  
+ 1 même décor = 2 spectacles inspirés de Lars von 
Trier par Oscar Gómez Mata.

 
Toujours dans leur idée de réinterpréter des œuvres, Natacha 
Koutchoumov et Denis Maillefer ont confié à Oscar Gómez Mata 
et à sa compagnie L’Alakran un diptyque théâtral sur la violence 
au travail autour de deux films de Lars von Trier. Le Direktør, une 
comédie grinçante sur le monde de l’entreprise, a été créée 
en 2017 dans le cadre du festival de La Bâtie. La pièce est ici 
reprise et se voit adjoindre un deuxième volet avec la création 
du Royaume, une adaptation de la série télévisée L’Hôpital et ses 
fantômes datant des années 90. Adepte de la déconstruction 
des codes du théâtre, Oscar Gómez Mata réinvestit le récit mais 
reste « attentif à ne pas complètement définir l’image, celle de 
l’être humain et des choses qui l’entourent, pour que le public ait 
une place dans laquelle il puisse se caler et apporter sa vision à 
lui », ce qu’il revendique comme un choix politique, « une façon 
d’envisager le théâtre comme un lieu d’exercice de la pensée. »

Le Royaume, du 22 janvier au 6 février 2019.
Le Direktør, du 8 au 15 février 2019.

Focus  réalisé par Isabelle Stibbe

NKDM présentent à la presse leur saison sur le chantier  
de la nouvelle Comédie de Genève.

Votre saison 18/19 est marquée par des réinterprétations 
contemporaines de classiques : Mademoiselle Julie, Les Trois 
Sœurs, Platonov, Le Roi Lear… À quoi correspond ce geste 
artistique de réécriture des textes ?
Natacha Koutchoumov : Le paysage culturel genevois vit une 
sorte de nouvelle ère : beaucoup de nouveaux directeurs ont 
été nommés, et nous avons envie, à la Comédie de Genève, de 
mettre en avant la grammaire théâtrale en tant que telle. Réin-
terpréter les classiques permet de voir le geste des metteurs 
en scène, un peu comme en jazz où, à partir d’improvisations 
autour d’un air connu, on arrive à cerner la part de réinvention 
ou de réinterprétation. 
Denis Maillefer : J’ajouterai, très prosaïquement, qu’un certain 
nombre de metteurs en scène qui nous intéressent portent en 

« Nous aimerions laisser 
une empreinte exigeante, festive, 
ludique, curieuse, amoureuse. »

Denis Maillefer

Propos recueillis / Denis Maillefer

Samedi à tout prix
Cher, le théâtre ? C’est pour contrer ce préjugé  
que Denis Maillefer a imaginé un dispositif par lequel 
les spectateurs, un samedi par série de représentations, 
choisissent le prix du spectacle en fonction de  
leurs possibilités.

« Un tel dispositif existe dans certains endroits : au musée Metro-
politan de New York ou aux Plateaux sauvages à Paris (ndlr : 
sous le nom de « tarification responsable »). C’est bien beau de 
dire que le théâtre est pour tous, mais il existe un obstacle qui 
n’est sans doute pas le premier, mais qui est réel : le prix. L’idée 
d’un samedi à tarif libre ne concerne finalement qu’une dizaine 
de soirées par saison, donc prenons ce petit risque ! Peut-être 
toucherons-nous ainsi un autre public, car nous souhaitons pro-
poser des soirées festives après la représentation en faisant 
venir par exemple des DJ. Au fond c’est une idée toute simple, 
facile à appliquer, avec un impact financier relativement réduit, 
et qui, d’un coup, annule tout discours sur la cherté du billet. Le 
prix étant libre, peut-être serons-nous même surpris de voir que 
certaines personnes paieront plus cher que le prix habituel ! »

De 2 à 50 CHF, en vente uniquement au guichet  
le jour même dès 13h.

« Réinterpréter les classiques  
permet de voir le geste  
des metteurs en scène. »

Natacha Koutchoumov

Tiago Rodrigues.

Le Direktør, créé en 2107 au Théâtre du Loup à Genève,  
est repris en février à la Comédie de Genève.

La façade de la Comédie de Genève.

Comédie de Genève, boulevard des Philosophes 6 – 1205 Genève – Tél. +41 22 3020 50 01 – www.comedie.ch
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Clément  
Poirée.

Entretien / Clément Poirée 

Les Enivrés  
Théâtre de La Tempête / d’Ivan Viripaev /  
traduit du russe par Tania Moguilevskaia et Gilles Morel / mes Clément Poirée 

Le directeur du Théâtre de La Tempête met en scène la ronde 
nocturne d’Ivan Viripaev, une symphonie où les personnages ivres 
laissent émerger leur désir de vivre, leur besoin de sens et 
d’amour.  

Pourquoi avez-vous voulu mettre en scène 
ce texte ? 
Clément Poirée : L’écriture d’Ivan Viripaev me 
fascine. étonnante et singulière, elle rebondit, 
se métamorphose, à l’intérieur d’une struc-
ture apparemment parfaitement cyclique. Il y 
a toujours du jeu dans cette écriture. Presque 
par inadvertance, elle révèle des choses très 
profondes de l’être humain. Si elle assume une 
veine loufoque et pathétique, elle parvient à 
atteindre une dimension spirituelle, à susciter 
des émotions et réflexions aiguës dans un 
désordre rigoureusement agencé. J’apprécie 
beaucoup sa manière de concevoir modeste-
ment le théâtre : il déclare ne pas s’intéresser 
à ce qui se passe sur le plateau, mais à ce qui 
se passe dans la tête du spectateur. C’est aussi 

ce à quoi je m’attelle. Découvrir son écriture et 
sa pensée fut pour moi une rencontre impor-
tante, qui questionne, nourrit et renouvelle la 
pratique théâtrale. Né en Sibérie à Irkoutsk en 
1974, Ivan Viripaev a connu le succès grâce à 
la pièce multi-primée Oxygène, qu’il a écrite 
et interprétée. Acteur, metteur en scène et 
aujourd’hui surtout dramaturge, il est l’auteur 
vivant russe le plus joué sur les scènes franco-
phones. Sensible, poétique, organique, revigo-
rant, jamais raisonneur ou donneur de leçon, 
son théâtre touche profondément. 

Que raconte Les Enivrés ? 
C. P. : Les quatorze personnages des Enivrés, 
tous copieusement ivres d’un bout à l’autre de 
la pièce, s’effondrent, se relèvent, se croisent, 

« L’ivresse physique  
laisse place  

à une ivresse spirituelle. »

s’éprennent, s’épousent, se révèlent aux autres 
et à eux-mêmes, le temps d’une soirée. Ce ne 
sont pas des alcooliques réguliers, et ils ont 
dans l’ensemble professionnellement réussi. 
La pièce n’a pas pour sujet l’alcoolisme, qui est 
plutôt ici comme l’allumette qui met le feu aux 
poudres. L’ivresse physique laisse place à une 
ivresse spirituelle, comme si elle était là pour 
ouvrir les cœurs et les âmes. Malgré la mélan-

colie qui tenaille au quotidien, et malgré un 
matérialisme dévorant et illusoire, cette ronde 
nocturne célèbre la propension à l’élévation, 
la capacité à aimer et à être ensemble, la spi-
ritualité. Cela au-delà même du langage, dans 
une reconnaissance universelle. Même si on 
ne sait pas ce qu’il en restera le lendemain, 
c’est réjouissant !  

L’ivresse des personnages mène-t-elle à une 
sorte d’écriture poétique ?
C. P. : Après une première scène très bur-
lesque où l’ivresse apparaît dans ce qu’elle a 
de dégradant, la poésie prend le dessus. Les 
personnages parlent beaucoup de Dieu sans y 
croire, de l’existence, de l’amour. Avec toujours 
la même verve, la poésie avance de scène en 
scène, dans une langue débridée, drôle, folle, 
absurde, semblable en effet à une parole poé-
tique inspirée. Les comédiens qui m’entourent 
sont capables de jouer une telle symphonie. La 
pièce expérimente une aventure du langage, 
où l’auteur marie le plus bas et le plus haut, où 
l’alcool ouvre un chemin spirituel paradoxal, 
jusqu’à conduire à une forme d’épure. 

Propos recueillis par Agnès Santi 

Théâtre de La tempête, Cartoucherie,  
route du Champ-de-Manœuvre, 75012 Paris. 
Du 14 septembre au 21 octobre, du mardi au 
samedi à 20h, dimanche à 16h.  
Tél. 01 43 28 36 36.  

MC93 / d’après L’Homme incertain de 
Stéphanie Chaillou / mes Julien Gosselin

Le Père 
En parallèle de ses spectacles-fleuves, 
Julien Gosselin revient régulièrement à 
des pièces au format plus réduit. C’est le 
cas du Père, d’après L’Homme incertain 
de Stéphanie Chaillou, seul en scène 
interprété par Laurent Sauvage.

Laurent Sauvage dans Le Père.

Tandis que son passionnant triptyque Joueurs, 
Mao II, Les Noms autour de Don DeLillo, créé 
cet été au Festival d’Avignon, entame sa tour-
née, Julien Gosselin reprend à la MC93 son 
adaptation de L’homme incertain, premier 
roman de Stéphanie Chaillou, créée une pre-
mière fois en 2015. Pour l’artiste passé maître 
dans les grandes aventures collectives, ce 
texte est un défi. Il s’agit de traduire sur scène 
ce qu’il qualifie de « voix pure de tristesse » : 
celle d’un agriculteur qui, après la faillite de 
son exploitation, revient sur sa vie. Études 
de technicien agricole, achat d’une ferme, 
mariage, fondation d’une famille… Seul en 
scène, dans une sobre scénographie, le grand 
Laurent Sauvage prête son corps et sa voix à 
ce désespéré. Pour, selon les termes de Julien 
Gosselin, « retrouver l’émotion intime que pro-
voque la lecture ».

Anaïs Heluin

MC93, 1 bd Lénine, 93000 Bobigny.  
Du 13 au 29 septembre, le mardi, mercredi et 
jeudi à 19h30 (sauf le jeudi 20 à 14h30),  
le vendredi à 20h30, le samedi à 18h30  
et le dimanche à 15h30. Relâche le lundi  
et le 23 septembre.  
Tél. 01 41 60 72 72. www.mc93.com 
Également les 22 et 23 novembre au  
Centre Culturel André Malraux à Vandoeuvre-
Les-Nancy. 

Théâtre de La Tempête /  
d’après André Brink / adaptation  
et mes Nelson-Rafaell Madel

Au plus noir  
de la nuit

Une adaptation du roman magistral Au 
plus noir de la nuit d’André Brink par 
Nelson-Rafaell Madel.

Le comédien Mexianu Medenou

Lorsque l’écrivain André Brink reçoit en 1980 
le Prix Médicis étranger en 1980 pour Une 
saison blanche et sèche, il a déjà publié trois 
autres romans, dont Au plus noir de la nuit, 
interdit à sa sortie par la censure sud-africaine. 
On le sait, ce fils de colons afrikaners à l’ado-
lescence privilégiée ne s’est rendu compte 
qu’à 24 ans, en 1959, lors d’un voyage à Paris, 
de l’ignoble réalité de l’apartheid. Devenant 
ensuite un infatigable défenseur des droits 
humains et de plus en plus radical contre ce 
régime, l’écrivain a marqué des générations 
entières. C’est le cas de Nelson-Rafaell Madel 
pour qui Au plus noir de la nuit s’est imposé 
comme un « véritable partenaire de vie », y 
compris dans sa dimension théâtrale « avec 
ses dialogues ciselés, des scènes puissantes, 
des envolées poétiques… et ces personnages 
qui prennent corps pour raconter ». S’en fai-
sant l’adaptateur et le metteur en scène, il 
explore le thème de l’exil et affronte cette 
question : « comment survivre et s’épanouir 
dans des époques et des pays marqués par 
l’injustice, l’inégalité, les fléaux, les conflits ? »

Isabelle Stibbe

Théâtre de la Tempête, Cartoucherie,  
route du Champs-de-Manœuvre, 75012 Paris. 
Du 21 septembre au 21 octobre 2018.  
Du mardi au samedi à 20h30, le dimanche à 
16h30, le samedi 22 septembre à 17h30.  
Tél. 01 43 28 36 36

TNP-Villeurbanne / d’Ivan Viripaev /  
mes Olivier Maurin

Illusions
Après des textes de Daniel Danis, Daniel 
Keene, Oriza Hirata…, le metteur en scène 
Olivier Maurin poursuit son exploration 
des écritures contemporaines avec 
Illusions d’Ivan Viripaev.

Illusions, mis en scène par Olivier Maurin au  
TNP-Villeurbanne.

En 2016, Olivier Maurin présentait En courant, 
dormez ! d’Oriza Hirata au TNP. Le metteur en 
scène revient aujourd’hui à Villeurbanne avec 
un texte de l’auteur russe Ivan Viripaev au sein 
duquel quatre jeunes gens relatent l’histoire 
de deux couples de personnes âgées, rap-
portant les paroles intimes que ces dernières 
ont prononcées, avant de mourir, à l’être qui 
a partagé leur vie. « Ce texte est pour moi 
l’occasion d’interroger notre capacité à dire 
le monde avec délicatesse, dans une certaine 
détente et affection qui permet de regarder 
de plus près ce qui nous fait être dans [ce] 
monde », explique Olivier Maurin. Sous sa 
direction, Clémentine Allain, Fanny Chiressi, 
Arthur Fourcade et Mickaël Pinelli redonnent 
corps à un spectacle créé au Théâtre de 
L’élysée, à Lyon, en juin 2016. À travers « les 
mots tendres et cruels » d’Ivan Viripaev, les 
quatre interprètes tracent les courbes de 
perceptions qui parfois vacillent et de liens 
qui s’affranchissent des repères du conscient.

Manuel Piolat Soleymat

TNP-Villeurbanne, 8 place Lazare-Goujon, 
69100 Villeurbanne. Du 27 septembre au 
13 octobre 2018. Les mardis, mercredis, 
vendredis et samedis à 20h30, les jeudis à 20h, 
le dimanche 30 septembre à 16h,  
le jeudi 11 octobre à 20h30. Tél. 04 78 03 30 00. 

Théâtre national de Strasbourg / 
d’après Clarice Lispector /  
mes Marie-Christine Soma

La Pomme  
dans le noir

Carlo Brandt, Pierre-François Garel, 
Dominique Reymond et Mélodie Richard 
incarnent les protagonistes du Bâtisseur 
de ruines, de Clarice Lispector, roman 
porté à la scène par Marie-Christine 
Soma sous le titre La Pomme dans le noir.

Mélodie Richard, Dominique Reymond et Pierre-
François Garel dans La Pomme dans le noir.

L’histoire se déroule au Brésil, dans les années 
1960. Martin, un jeune homme ayant commis 
un crime, fuit la ville où il vivait pour travailler 
dans une ferme isolée. C’est là, auprès de Vic-
toria et de sa cousine Ermelinda, deux femmes 
aux destins singuliers, qu’il réenvisage son rap-
port à l’existence et au monde. « Clarice Lis-
pector, pour qui regarder est un acte d’amour, 
nous parle simplement et intimement d’ouvrir 
une voie qui échapperait à la division entre 
les hommes et les femmes, entre fous et gens 
raisonnables, êtres disciplinés ou subversifs, 
honorables ou scandaleux », déclare Marie-
Christine Soma. À la fois parcours initiatique et 
roman d’aventure, ce « western en huis clos » 
décrit la trajectoire d’un homme qui se réin-
vente et retrouve le chemin de son humanité.

Manuel Piolat Soleymat

Théâtre national de Strasbourg, 1 av. de la 
Marseillaise, 67000 Strasbourg. Salle Koltès. 
Du 18 au 28 septembre 2018.  
Du mardi au samedi à 20h.  
Relâche le dimanche 23 septembre.  
Tél. 03 88 24 88 24. www.tns.fr. 
Egalement au Centre dramatique national 
Besançon - Franche-Comté du 2 au  
3 octobre 2018.
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L’INSTITUT 
BENJAMENTA

ROBERT WALSER 
MISE EN SCÈNE 

BÉRANGÈRE 
VANTUSSO

ILIADE
HOMÈRE 

MISE EN SCÈNE 
PAULINE BAYLE

LES 
ENFANTS 
C’EST MOI 

TEXTE ET MISE EN SCÈNE 
MARIE LEVAVASSEUR

EMIR 
KUSTURICA 

& THE NO SMOKING
 ORCHESTRA 

AALMA DILI, 
SOVIET SUPREM

AU PAVILLON BALTARD

TRAVIATA 
GIUSEPPE VERDI 
MISE EN SCÈNE 

BENJAMIN 
LAZAR

BIRDS 
ON A WIRE

ROSEMARY STANDLEY 
ET DOM LA NENA

2018
2019

LE LOUP 
QUI VOULAIT 

ÊTRE 
UN MOUTON 

MARIO RAMOS 
MISE EN SCÈNE 
CYRILLE LOUGE

DOREEN 
ANDRÉ GORZ 

MISE EN SCÈNE 
DAVID GESELSON

LECTURES 
DE SALUT 

PUBLIC 
PLINE L’ANCIEN, POLYBE 

PLINE LE JEUNE, HÉRACLITE 
DÉMOCRITE

ABEILLES 
GILLES GRANOUILLET 

MISE EN SCÈNE 
MAGALI LÉRIS

LA 
CANTATRICE 

CHAUVE 
EUGÈNE IONESCO 

MISE EN SCÈNE 
FABRICE 
PIERRE

LA CERISAIE 
ANTON TCHEKHOV 

MISE EN SCÈNE 
NICOLAS LIAUTARD 

ET MAGALIE NADAUD

VIVALDI & CO 
SOLISTES 

DE L’ORCHESTRE 
NATIONAL 

D’ÎLE-DE-FRANCE

LITTLE 
GIRL BLUE

FROM NINA SIMONE 
CONCEPTION 

SONIA 
WIEDER-ATHERTON

ATELIER 
TG STAN, DE KOE, 

MAATSCHAPPIJ 
DISCORDIA

DU SANG 
SUR MES 
LÈVRES 

ERNST RAUPACH 
MISE EN SCÈNE 

ANGÉLIQUE FRIANT

CARTOONS 
FRED PALLEM 
ET LE SACRE 
DU TYMPAN

VERTE
MARIE DESPLECHIN 

MISE EN SCÈNE 
LÉNA BRÉBAN 

METROPOLIS
FRITZ LANG

CINÉ-CONCERT 
AVEC L’ORGUE CHRISTIE 
DU GAUMONT-PALACE 
AU PAVILLON BALTARD

KENNY 
GARRETT

QUINTET 

LA 
VIE EST 

UN SONGE
CALDERON 

MISE EN SCÈNE 
CLÉMENT POIRÉE

LE 
PETIT BAIN 

CONCEPTION 
ET MISE EN SCÈNE 

JOHANNY BERT

ODYSSÉE
HOMÈRE 

MISE EN SCÈNE 
PAULINE BAYLE

01 48 72 94 94 / WWW.SCENEWATTEAU.FR
LA SCÈNE WATTEAU / PLACE DU THÉÂTRE / NOGENT-SUR-MARNE / STATION RER E NOGENT-LE PERREUX
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Qu’est-ce qui oriente, chaque année, la ligne de votre pro-
grammation pour La Criée ?
Macha Makeïeff : De saison en saison, je me suis aperçue que 
notre public est devenu un public tout à fait curieux, prêt à la 
bienveillance et à l’étonnement. J’ai donc à cœur de nourrir cet 
intérêt pour la nouveauté, tout en approfondissant l’accompa-
gnement des artistes que nous accueillons. Car l’idée n’est pas 
de faire des coups, mais d’amorcer des conversations avec 
eux.

Cela, en insistant toujours sur la création et l’ouverture à des 
esthétiques diverses…
M. M. : Exactement. Pour cela, nous nous appuyons cette 
année sur trois grands thèmes. Le transgenre, qui est à la 
fois un sujet de gravité, d’émotion et de réjouissance. Nous 
accueillerons, lors d’une Invasion Transgenre, Michel Fau, Oli-
vier Py, Phia Ménard, et Carole Errante, qui mettra en scène 
un texte de Perrine Lorne. Nous organiserons également une 
journée avec des tables rondes sur le travestissement au 
théâtre. Le second thème, l’utopie, ouvrira sur l’idée d’aboli-
tion de la prison, notamment à travers une exposition de pho-
tographies de Christophe Loiseau et une prise de parole de 
Jean-Michel Gremillet. Enfin, le troisième thème sera consacré 
à Venise, en écho à la scénographie de l’exposition Venise ! 
Un xviiie siècle éblouissant que je vais réaliser, en collabora-
tion avec Clémence Bezat, au Grand Palais à Paris (ndlr, du 

Stéréoptik ainsi que le travail d’Isabelle de Borchgrave sur ses 
robes de papier.

Les spectacles que vous mettez en scène continuent de vivre 
à travers des tournées nationales et internationales. Est-ce 
pour vous l’affirmation d’un répertoire ?
M. M. : Oui, car monter un spectacle est un tel investissement 
– artistique, humain, financier – qu’il me paraît essentiel de le 
garder en vie le plus longtemps possible. Le voir renaître devant 
des publics différents est une idée que je trouve très belle. 
Encore une fois, je ne fais pas du théâtre pour faire des coups. 
Les âmes offensées, après avoir été créées à La Criée, ont par 
exemple été présentées au Musée du Quai Branly. La Fuite ! va 
être reprise cette saison à la Criée (ndlr, du 29 novembre au 
13 décembre), avant de partir en Chine la saison prochaine.

Trissotin ou Les Femmes Savantes, qui va être repris à La 
Criée* et à la Scala-Paris**, a lui-même été joué en Chine. 
Que retenez-vous de cette expérience ?
M. M. : Ce fut vraiment une aventure formidable. On ne savait 
pas trop à quoi s’attendre, ne connaissant pas du tout les 
attentes et les usages des spectateurs chinois. Mais les sujets 
de l’émancipation féminine et de la mainmise des hommes sur 
la famille les ont vraiment passionnés ! Nous avons pu éprou-
ver concrètement l’universalité du théâtre de Molière. Et puis, 
j’ai été étonnée de mesurer la puissance symbolique qui, 
aujourd’hui encore, reste liée à la parole et la culture françaises.

Vous préparez, pour l’été 2019, une création à partir d’Alice 
au pays des merveilles…
M. M. : Oui, ce spectacle s’intitulera Lewis versus Alice. J’ai 
eu envie de regarder de plus près comment Lewis Carroll 
s’empare, à travers le personnage d’Alice, de thèmes qui m’im-
portent beaucoup : l’espace psychique du rêve et le mystère 
de l’enfance.

Entretien réalisé par Manuel Piolat Soleymat

* Du 8 au 20 janvier 2019.
** Du 10 avril au 10 mai 2019.

« Monter un spectacle  
est un tel investissement  
qu’il me paraît essentiel  

de le garder en vie  
le plus longtemps possible. »

Entretien / Macha Makeïeff

Du transgenre à l’utopie,  
en passant par la Cité des Doges

Toujours soucieuse de créer de la vie et du partage, la directrice du Théâtre national de 
Marseille présente une saison 2018/2019 qui creuse le sillon de l’éclectisme et de 
l’exigence.

Propos recueillis / Thomas Jolly

Thyeste
De Sénèque / mes Thomas Jolly

Metteur en scène phare du théâtre français,  
Thomas Jolly s’attaque à la plus cruelle des pièces  
de Sénèque, Thyeste.

« Thyeste est un texte qui n’a pas été beaucoup monté. Je l’ai 
découvert à l’école du Théâtre national de Bretagne. Et après 
neuf ans passés à travailler sur des œuvres de Shakespeare 
– qui s’est largement inspiré de Sénèque –, la transition était 
presque naturelle pour moi. Pour autant, si Shakespeare est 
un fleuve bouillonnant qu’il faut dompter, Sénèque ressemble 
plus à un désert de pierres. Si bien qu’en continuant à travailler 
avec les mêmes acteurs, dans le même état d’esprit coopératif, 
ce spectacle développe une théâtralité plus aride, plus brute. 
Il n’y aura pas d’escaliers à roulettes sur scène, mais un espace 
grandiose, avec un colosse au milieu, sculpture monumentale 
écroulée, ou inachevée, comme on voudra la voir.

La question du monstre
Ce qui m’intéresse dans Thyeste, c’est la cruauté et la mons-
truosité. Plus j’avance, plus je m’aperçois que mon travail se res-
serre autour de la question éminemment théâtrale du monstre. 
Dans Thyeste, avec le héros qui se venge de la trahison de son 
frère en lui servant ses enfants à manger, Sénèque donne à 
voir la transformation d’un homme en monstre mythologique. 
Elle oppose même deux monstres qui se vouent une haine 
extrême, sans qu’il y ait une seule goutte de sang, pas un seul 
acte d’horreur sur scène. Tout se déroule à travers les mots 
qui font s’imaginer l’atrocité. On est dans un théâtre impos-
sible, dans un irreprésentable où s’exprime cette propension 
de l’homme à verser dans la colère que Sénèque proposait de 
canaliser par la signature d’un traité d’indulgence mutuelle. »

Propos recueillis par éric Demey

Du 28 au 30 mars 2019.

La Mexicaine  
est déjà descendue

D’après Chasse à l’homme de Perrine Lorne /  
mes Carole Errante

être un homme aujourd’hui, est-ce être libre ? Telle est la 
question qu’affronte la Compagnie La CriAtura, qui crée 
à La Criée l’histoire d’un jeune dandy aux prises avec un 
gynécée…

Pris entre sa mère, sa sœur et l’invitée surprise, Harold a fort à 
faire car chacun attend beaucoup – et peut-être trop – de lui. 
« Lors d’une soirée particulière, le miroir viril qu’Harold s’était 
construit va se craqueler. » Alors que l’écriture décapante et 
décomplexée de Perrine Lorne fait chuter le dandy, la mise en 
scène facétieuse de Carole Errante l’invite à se libérer. Venus 
de la danse et du théâtre, les interprètes aménagent surprises 
et coups d’éclat : « Un homme joue la mère, un autre pratique 
une discipline qu’on croyait réservée aux femmes. Et tous se 
mettent au Voguing, danse qui pulvérise les stéréotypes des 
genres ».

Drôle de genre…
Après avoir exploré les figures du féminin, Carole Errante inter-
roge celles de la virilité à travers l’adaptation de ce texte per-
cutant, acéré, ludique et grinçant, qu’elle présente comme « le 
pendant dramatique d’une Virginie Despentes ». Nourri par des 
ateliers d’écriture et de jeu menés à La Criée en compagnie 
de Perrine Lorne, le spectacle interroge le genre et « notre 
regard balisé par la norme » historiquement construite et poli-
tiquement orientée.

Catherine Robert

Du 18 au 24 janvier 2019.

Propos recueillis / Jean Bellorini

Un Instant
D’après Marcel Proust / mes Jean Bellorini

Après Karamazov, Jean Bellorini poursuit son 
exploration des grandes œuvres romanesques avec Un 
Instant, inspiré d’À la Recherche du temps perdu.

« Au théâtre comme au cinéma, la dimension mondaine de 
l’œuvre de Marcel Proust a fait l’objet de nombreuses œuvres. 
Dans Un Instant, je m’intéresse plutôt à l’enquête cérébrale 
menée par l’auteur, essentiellement dans le début de La 
Recherche. Comment en arrive-t-on, dans les dernières années 
d’une vie, à la folie furieuse qui consiste à se retrancher du 
monde pour se consacrer à l’écriture ? Cette question a guidé 
le travail que j’ai réalisé avec les deux interprètes de la pièce, 
Camille de La Guillonnière et Hélène Patarot, comédienne d’ori-
gine vietnamienne dont le récit d’exil et d’angoisses introduit 
celui de Proust.

La mémoire et l’exil de soi
La scène est telle une chambre. Un grand espace vide, plutôt 
réaliste, traversé par des objets créés par Macha Makeïeff. Des 
sortes de natures mortes qui glissent sur le plateau de cour à 
jardin. Avec les deux acteurs, un guitariste mêle ses sons élec-
triques aux mots d’Hélène Patarot et de Proust pour donner 
une impression d’aujourd’hui et faire écho à leurs réflexions sur 
la mémoire. Laquelle est le fil conducteur de notre existence 
et de notre identité, mais dont des décennies de recherche en 
psychologie prouvent que les composantes, les souvenirs, sont 
une adaptation, une recombinaison, et parfois une transforma-
tion radicale de l’original. Les souvenirs liés aux personnes dis-
parues en sont un parfait exemple. On le voit très bien lorsque 
Proust aborde le deuil de sa grand-mère, dans des passages 
magnifiques qui occupent une place importante d’Un instant ».

Propos recueillis par Anaïs Heluin

Du 13 au 16 mars 2019.
26 septembre 2018 au 21 janvier 2019). Ce dernier thème 
nous permettra de découvrir une exposition de la Compagnie 

En 2018/2019, le Théâtre de La Criée  
fait la part belle aux désirs et aux rêves

65 propositions, 221 levers de rideau pour « partager librement cette fête légère et grave, cette nuit peuplée,  
fébrile, qu’invente le théâtre inlassablement ». S’appuyant sur la vision sensible et poétique de sa directrice,  

Macha Makeïeff, la nouvelle saison du Théâtre national de Marseille se propose d’écrire une autre partition du monde…

Une saison cirque

Avec Scala de Yoann Bourgeois et trois spectacles 
programmés dans le cadre de la Biennale Internationale 
des Arts du Cirque, La Criée célèbre la vitalité des arts 
de la piste.

Entre théâtre et nouveau cirque, les rapports sont souvent 
étroits. « Voilà maintenant huit ans que nous approfondissons 
une théâtralité singulière qui trouve ou cherche ses origines 
dans une matière, il me semble, circassienne », affirme par 
exemple Yoann Bourgeois dans le dossier de présentation 
de Scala, son nouveau spectacle. Cette pièce où l’acteur est 
manipulé par une somme de machines ouvre la saison cirque 
de La Criée (du 27 au 30 décembre). Programmées dans le 

De Molière / mes Denis Podalydès

Les Fourberies de Scapin
Denis Podalydès met en scène la plus italienne des 
comédies de Molière. La troupe du Français l’interprète 
dans un bel équilibre, entre tradition et modernité.

Les Fourberies de Scapin, mise en scène de Denis Podalydès.

Une galère turque, un sac à bastonnade, des vieux barbons 
pingres et idiots, une jeunesse amoureuse et insolente... Et 
au milieu de tout cela, le fieffé Scapin, maître ès manigances, 
fourbe patenté et repris de justice, amateur de situations per-
dues que son art à emmêler et démêler les situations rend 
odieux aux imbéciles infatués et précieux aux sincères trop 
candides. Denis Podalydès installe ses comédiens dans la scé-
nographie d’éric Ruf, qui reconstitue les bouges du port dans 
lequel se joue cette farce virtuose, allègre et cruelle. Au cœur 
de l’intrigue, la lutte entre les générations et contre l’autorité, 
rançonnée par un homme armé de sa seule et inventive malice.

Catherine Robert

Du 24 au 28 octobre 2018.

Saison Sèche

Dramaturgie et mes Phia Ménard et Jean-Luc Beaujault

Après « l’invasion » qui lui a été confiée en 2016, Phia 
Ménard revient à la Criée avec sa nouvelle création. Un 
« acte rituel, poétique et conjuratoire ». 

Sept femmes sont enfermées au sein d’un espace entière-
ment blanc symbolisant un domaine patriarcal. Cet espace 
oppressif (qui impose règles et contrôles aux corps fémi-
nins) fluctue selon les mouvements d’un plafond mobile. 
« Saison Sèche est une pièce chorégraphique, une pièce 
avec des gestes, explique Phia Ménard. Parmi ces gestes, 
certains sont tolérés, d’autres non. Ce sont ces derniers 

Propos recueillis/ Christelle Harbonn

épouse-moi –  
Tragédies enfantines

De la compagnie Demesten Titip /  
dramaturgie et mes Christelle Harbonn

Dans un spectacle polyphonique dont le canevas  
est inspiré de L’éveil du printemps, Christelle Harbonn 
explore la difficile conciliation du désir et du réel.

« Ce travail s’appuie sur L’éveil du printemps de Wedekind, lui-
même sous-titré Tragédies enfantines : d’où le titre de ce spec-
tacle, dont l’écriture est à la fois préparée et très improvisée. 
J’arrive au plateau avec des matériaux. Ici, des extraits de L’éveil 
du printemps, du Maître et Marguerite, mais aussi la collecte de 
discussions avec des gens en situation de grande précarité, 
hébergés notamment à la Maison Claire Lacombe, à Marseille, 
où j’ai mené un atelier pendant quelques mois. J’apporte tout 
ce qui me semble répondre à la thématique choisie. L’histoire 
se passe dans le lotissement paisible d’une ville. On raconte 
plusieurs époques de la vie des personnages. La rencontre 
amoureuse des parents, celles des enfants : autant de portraits 
de personnes confrontées à l’histoire de leur désir.

Désir du désir
À plusieurs reprises dans notre vie, notre désir nous fait des 
propositions : on les accepte ou on les refuse. L’éveil du prin-
temps présente des adolescents qui rencontrent leur désir et 
ne savent pas quoi en faire. Mais cette question se pose à tous 
les âges. Plus grand, réalise-t-on ses désirs ou ceux qui nous 
sont imposés ? Qu’est-ce qui vient de nous et qu’est-ce qui vient 
des autres ? Le désir est la seule chose qui nous reste dans ce 
monde d’objets, la seule chose qui fait qu’on est encore vivant. 
Voilà ce que je veux explorer avec les cinq acteurs et le musi-
cien qui sont au plateau. »

Propos recueillis par Catherine Robert.

Du 26 février au 9 mars 2019.

Invasion ! Théo Mercier

Deux spectacles et une installation dans le hall du 
théâtre pour découvrir Théo Mercier, valeur montante 
et ô combien singulière du paysage des arts vivants.

La fille du collectionneur de Théo Mercier.

À cheval entre les arts plastiques, le théâtre, la performance et 
la danse, Théo Mercier propose tout d’abord La fille du collec-
tionneur (les 6 et 7 octobre), spectacle autour de la figure d’un 
père absent, qui prend la forme d’une histoire scénographique 
et plastique en compagnie d’étranges personnages-objets. 
Avec le chorégraphe Steven Michel, il crée ensuite Affordable 
solution for better living (les 9 et 10 octobre) sur fond de mon-
tage Ikea qu’il s’agit de subvertir, comme une invitation à se 
défaire des normes pour mieux inventer. Deux spectacles en 
coréalisation avec le Festival Actoral, qu’accompagnera une 
installation présentée du 6 octobre au 10 novembre.

éric Demey

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

cadre de la troisième édition de la Biennale Internationale 
des Arts du Cirque, les trois créations circassiennes suivantes 
racontent d’autres histoires. Dans des liens différents au théâtre 
et à d’autres disciplines. 

Amour et lévitation
Dans Wade in the Water (du 29 au 31 janvier), les fondateurs 
de la magie nouvelle Clément Debailleul et Raphaël Navarro 
proposent une « allégorie de la lutte, poétique et politique ». 
Une chorégraphie où les corps bravent la gravité. Michaël 
Pallandre, lui, préfère parler d’amour. Le porté acrobatique, 
dans son Reflets dans un œil d’homme (du 2 au 6 février), 
est en effet la base d’une recherche sur les formes actuelles 
du désir. Grande (du 6 au 9 février) de Tsirihaka Harrivel et 
Vimala Pons, enfin, revisite le genre de la revue théâtrale avec 
le vocabulaire du cirque. Et prouve la capacité de leur art à 
tout dire du monde.

Anaïs Heluin

Saison Sèche de Phia Ménard.

proprient leur corps, le transforment, se saisissent de codes 
masculins… »

Sept femmes s’attaquent au modèle patriarcal
« Plus elles se saisissent de ces codes, poursuit la fondatrice 
de la Compagnie Non Nova, plus le trouble est grand. L’édi-
fice se met alors à suinter, à vibrer, ses murs se ramollissent. 
Il commence à s’effondrer… » Faisant suite à Belle d’hier, Sai-
son Sèche réinvestit les engagements d’une artiste dont les 
créations mettent en partage émotions et réflexions à travers 
une large étendue de perspectives scéniques. Saisissements 
visuels, sensuels, corporels… : Phia Ménard offre en partage une 
vision à la fois poétique et politique du plateau, à la croisée d’un 
féminisme de combat comme de transmission.

Manuel Piolat Soleymat

Du 28 février au 2 mars 2019.
qui déclenchent l’abaissement du plafond, provoquant la 
compression des corps. Mais peu à peu, les femmes se réap-

Macha Makeïeff,  
directrice  
du Théâtre  
de La Criée.

Reflets dans un œil d’homme,  
de la compagnie de cirque  

Le diable au Corps.

Le metteur en scène Thomas Jolly.

Le metteur en scène  
Jean Bellorini.

épouse-moi –  
Tragédies enfantines  

mis en scène par  
Christelle Harbonn.
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Théâtre de la marionnette  
à Paris - Le Mouffetard 
73 rue Mouffetard,  
75005 Paris 
01 84 79 44 44 

Octobre 2018,  
les 5/6 à 20 h,  
les 9/10 à 20 h, 
les 12/13 a 20 h, 
les 16/17 à 20 h

Puis en tournée
Les Contes Givrés, Saint-Valier
Scène Nationale de Forbach
Scène Conventionnée Cirque de Boulazac
Théâtre d’Oloron Sainte-Marie
Théâtre de Nérac
Segovia - Festival Titirimundi, Espagne
Scène Nationale de Bayonne…

Production et coproduction
Production : Theater Meschugge
Production déléguée : Le K Samka
Coproduction et résidence : 
FMTM – Festival Mondial des Théâtres de Marionnettes 
de Charleville-Mézières, La Scène Nationale  
de Sèteet du Bassin de Thau, l’Agora de Billere  
et le Théâtre Fadenschein, Braunschweig, Allemagne.
Avec le soutien de la DRAC Ile-de-France.©
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Critique

Fuck America
Manufacture des Abbesses / adapté du roman d’Edgard Hilsenrath / mes Laurent 
Maindon

Laurent Maindon porte à la scène le sulfureux roman d’Edgard 
Hilsenrath. Intelligente adaptation, belle inventivité scénique, 
comédiens inspirés et protéiformes : un excellent spectacle !
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THÉÂTRE CONTEMPORAIN
STÜ C K P L A ST I K ,  U N E  P I ÈC E  E N  P L A ST IQ U E 
MAR IUS VON MAYENBURG / MAÏA SANDOZ

ACTR I C E  /  PASCAL RAMBERT
J U ST I C E  / SAMANTHA MARKOWIC /  SALOMÉ LE LOUCH

AH M E D R E V I E NT / ALA I N BAD IOU / D I D I E R GALAS
TO UT B RÛL E ,  S O  W HAT ?  /  CÔME DE B E LLESC IZE

C E N D R I L L O N / JOËL POMMERAT /  CAM I LLE DE LA GU I LLONN IÈR E

THÉÂTRE DE RÉPERTOIRE
I N F I DÈL E S  / B ERGMAN / TG STAN ET DE ROOVERS
OTH E L LO / SHAKESPEARE /  LÉO COHEN -PAPERMAN
CYRAN O  /  ROSTAND / LAZARE HERSON -MACARE L

DANSE
L E S  ÉTE R N E L S  / G I LLES VER IÈPE ET I NGR I D THOBO IS

A L O V E  S U P R E M E / ANNE TERESA DE K E ERSMAEKER ET SALVA SANCH IS
TH E  G R E AT H E - G OAT  /  N ICOLE MOSSOUX ET PATR ICK BONTÉ

CHANSON 
L O ÏC  L ANTO I N E  & TH E  V E RY B I G  E XP E R I M E NTA L  TO U B I F R I  O R C H E STRA

G RAN D C O RPS MA L AD E

CIRQUE
DÉLU G E  / C I E  SANS GRAV ITÉ

V A LH A L L A  O U L E  C RÉP US C U L E  D E S  D I E UX  /  PETR I  D ISH
D R I F TW O O D  /  CASUS C I RCUS

JEUNE PUBLIC
SU P E R C HAT  /  PASCAL PAR ISOT

L’O U R S Q U I  A V A IT  U N E  ÉPÉE  / LARDENO IS ET C I E
L E S  E N FANTS C ’ E ST  M O I  / C I E  TOURNEBOULÉ

F LY I N G C O W / C I E  DE ST I LTE
Q UAN D J ’ ÉTA I S  P E T IT  J E  V OTE R A I  / BOR IS LE ROY /  ÉM I L I E  CAPL I EZ 

WWW.THEATRE-RUNGIS.FR  01 45 60 79 05

« Les gouvernements de tous les pays de 
cette planète se foutent royalement de 
savoir si vous vous faites massacrer ou non. 
Le problème juif leur casse les pieds, à vrai 
dire, personne ne veut se mouiller. En ce qui 
nous concerne, je veux dire, nous, le gouver-
nement, dont au titre de Consul Général je suis 
le représentant, je n’ai qu’une chose à vous 
dire : des bâtards juifs comme vous, nous en 
avons déjà suffisamment en Amérique » : telle 
est la réponse qu’Edgar Hilsenrath imagine 
être envoyée par le Consul Général des états-
Unis au juif polonais Nathan Bronsky, après qu’il 
lui a demandé des visas pour fuir l’Allemagne 
avec sa famille et échapper aux persécutions 
nazies. Politiquement incorrect, provocateur 
et iconoclaste, loufoque et sarcastique, le 
roman d’Edgar Hilsenrath provoqua un véri-
table séisme lors de sa publication. L’histoire 
de Jakob Bronsky est aussi celle de son auteur, 
qui connut, après l’épreuve de la guerre en 
Europe et des persécutions, celle de l’émi-
gration dans une société hostile, mercantile 
et cynique. Ici l’Amérique déteste ceux qui, 
comme Jakob Bronsky, ont quitté le Vieux 
Continent pour l’Eldorado occidental, mais 
Jakob Bronsky – qui invite l’Amérique à aller 
se faire foutre –, l’exècre tout autant en retour, 
et il ne mâche pas ses mots !

Mort aux cons et vive la vie !
Ghyslain Del Pino, Christophe Gravouil, Yann 
Josso et Nicolas Sansier (que l’on peut décou-

Critique

Asphalt jungle
Manufacture des Abbesses / de Sylvain Levey / mes Laurent Maindon

Ghyslain Del Pino, Christophe Gravouil, Yann Josso et Nicolas 
Sansier interprètent le texte brutal et terriblement dérangeant de 
Sylvain Levey, mis en scène par Laurent Maindon. Uppercut 
assuré !

vrir dans le texte de Sylvain Levey à 19 h sur 
la même scène), accompagnés par l’excel-
lente Laurence Huby, jouent les personnages 
de cette farce grinçante et hilarante avec un 
talent consommé. Le dialogue entre l’auteur 
et son héros est émaillé de saynètes où appa-
raissent des personnages secondaires à la 
fois truculents et émouvants. Un accessoire, 
une pièce de costume, un changement de 
coiffure suffisent pour faire apparaître tout le 
petit peuple new-yorkais qui vit d’expédients 
et de roublardises. Nicolas Sansier, dans le rôle-
titre, est magistral en Jakob Bronsky. Lui et ses 
complices sont très à l’aise dans cette mise 
en scène fluide et efficace qui s’appuie sur le 
très beau travail de création vidéo de David 
Beautru, Dorothée Lorang et Marc Tsypkine. 
Il est conseillé de voir, l’une après l’autre, les 
deux pièces du Théâtre du Rictus actuellement 
sur la scène de la Manufacture des Abbesses. 
Entendre Jakob Bronsky répondre avec sa 
faconde salace, sa mordante ironie et sa résis-
tance passive aux injonctions des salauds et à 
la lâcheté des planqués console de la terrible 
leçon assénée une heure plus tôt par les comé-
diens interprétant le texte de Sylvain Levey.

Catherine Robert

Manufacture des Abbesses, 7 rue Véron,  
75018 Paris. Du 23 août au 14 octobre 2018.  
Du jeudi au samedi à 21h ; dimanche à 17h.  
Tél. 01 42 33 42 03. Durée : 1h10.

Ils n’ont pas spécialement des têtes d’abru-
tis, ils sont plutôt bien mis, ils sont sobres et 
courtois, ne lèvent pas le ton et sont d’une 
politesse exquise. Quatre hommes sur scène, 
nonchalants et souples, sympathiques et sou-
riants : parfaitement semblables à ceux qui 
les regardent et ne peuvent évidemment pas 
intervenir, puisqu’ils sont venus au théâtre, 
où la convention impose de se taire et d’ap-
plaudir à la fin… Il faut néanmoins quelques 
secondes avant que les mains consentent à 
saluer la performance d’un réalisme confon-
dant et magistralement interprétée par les 
comédiens : qu’acclame-t-on, en effet, à la fin 
de ce spectacle ? Non seulement ceux qui 
ont donné à voir et à entendre cette pièce 
terrifiante, mais – on ne peut s’empêcher d’y 
penser – la situation atroce qu’elle a montrée 
et notre veule complicité de spectateurs 
silencieux. Deux hommes demandent à un troi-
sième d’en frapper un quatrième. Personne 
n’est là pour intervenir, faire cesser les coups 
et rétablir la paix. Le public doit donc encais-
ser, comme la victime le fait en remerciant ses 
bourreaux.

Tuer les autres pour tuer le temps…
Le problème tient aussi au fait que cette vic-
time étrange ne se rebiffe pas… Servitude 
volontaire ? Complicité idiote, acceptation de 
la loi du plus fort ? Force est de l’admettre ! 
L’intelligence du propos de Sylvain Levey, 
parfaitement servie par la mise en scène qui 

en adopte l’élégante retenue, tient au fait que 
la pièce suggère toutes les situations imagi-
nables sans en préciser aucune. Ratonnades, 
pogroms, Nuit de Cristal, exactions sexistes, 
tabassage homophobes, etc. : la structure est 
toujours la même et elle se joue devant nos 
yeux effarés. Il suffit de se croire supérieur 
pour justifier le pire. Il suffit d’être au moins 
deux pour en convaincre un troisième de cas-
ser la figure, les genoux et les côtes d’un qua-
trième, de l’humilier, de le pousser au suicide, 
de mimer son exécution et d’en rire. Erreurs 
ou ignominies de l’Histoire ? Pas du tout ! Ici, 
maintenant, hier encore, demain sans aucun 
doute, « tuer son frère est plus doux » que 
« boire aux fontaines » et partager ensemble 
« un vin bleu comme le ciel », comme disait 
l’indispensable Hugo. Ghyslain Del Pino, 
Christophe Gravouil, Yann Josso et Nicolas 
Sansier interprètent leurs rôles avec un très 
grand talent et une finesse suggestive d’autant 
plus efficace qu’elle ne caricature jamais ces 
êtres atroces, figures plutôt que personnages, 
humains, nos semblables, nos contemporains, 
nous, peut-être…

Catherine Robert

Manufacture des Abbesses, 7 rue Véron,  
75018 Paris. Du 29 août au 13 octobre 2018.  
Du mercredi au samedi à 19h.  
Tél. 01 42 33 42 03. Durée : 50 min.

Ghyslain Del Pino, Christophe Gravouil, 
Yann Josso et Nicolas Sansier  
dans Asphalt jungle.

Christophe Gravouil  
et Nicolas Sansier  

dans Fuck America.

Théâtre du Petit Saint-Martin /  
écriture et mes Pierre Notte

La nostalgie  
des blattes 

Pierre Notte écrit et met en scène un 
affrontement radical entre deux vieilles 
femmes. Une joute intense et drôle 
portée par Catherine Hiegel et Tania 
Torrens, comédiennes magistrales.

Un plateau nu pour un monde aseptisé, 
surveillé. Un monde déserté,  indéterminé, 

débarrassé du vin, du sucre, des champi-
gnons, du roquefort, des abeilles, des rats 
et… des blattes. Quelques drones chutent 
de temps en temps, une brigade sanitaire 
fait son office. Dans ce vide futuriste, deux 
chaises, et deux femmes assises qui ne 
bougent pas. Deux vieilles femmes, qui 
refusent toute ingérence chirurgicale dans 
les effets du temps, et qui se combattent 
sans relâche pour préserver leur pré carré. 
L’idée de départ est née dans l’esprit de 
deux immenses comédiennes, Catherine 
Hiegel et Tania Torrens, qui ont fait appel à 
la plume acérée et impertinente de Pierre 
Notte pour l’écriture de leur duo. À partir 
de cette contrainte initiale, l’auteur, metteur 
en scène et comédien a déployé sa verve 

moqueuse et loufoque, et sa manière unique 
de rire de la tragédie. Tous trois ont travaillé 
ensemble pour élaguer, densifier et concen-
trer le conflit. Prisonnières immobiles aussi 
obstinées que Winnie dans Oh les beaux 
jours, Catherine et Tania s’affrontent à travers 
un dialogue vif et concret, dans l’attente de 
quelqu’un qui ne vient pas.

Agnès Santi

Théâtre du Petit Saint-Martin, 
 17 rue René-Boulanger, 75010 Paris.   
À partir du 20 septembre, alternance une 
semaine sur deux : du mardi au vendredi 21h  
et samedi 16h/21h ou du mardi au samedi  
à 19h. Tél. 01 42 08 00 32.

Catherine Hiegel, actrice magistrale.
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Denis Podalydès D MOLIÈRE «Les Fourberies de Scapin»

Gabriel Dufay D Kate Tempest «FracassÉS»

Orchestre National d’Ile-DE-France «Ludwig» 

Eddy de Pretto D HERVÉ Festi’Val de Marne
Anne-Teresa De Keersmaeker 

«Achterland»Festival d’Automne à Paris - Théâtre de la Ville Hors-les-murs
CHANTAL LOÏAL D CIE DIFÉ KAKO 

«À Âmes égales, Noir de boue et d’obus» Mois Kreyol 2018
Festival Kalypso D Mourad Merzouki «VertiKal» 

EMMANUEL DEMARCY-MOTA D IONESCO «RHINOCÉROS»

Philippe Jamet D Groupe Clara Scotch 

«C’est ici que nous vivons» Saison France-Israël 2018
BATSHEVA ENSEMBLE «DECADANCE» Saison France-Israël 2018

 Raphaëlle Boitel D Cie L’Oublié(e) «5es Hurlants» 

Ahmed Madani «J’ai rencontré Dieu sur Facebook» Théâtrales Charles Dullin 2018
Kaori Ito & MIRAI MORIYAMA «Is it worTH to save US?» Japonismes 2018

CIE THE RATPACK «SPEAKEASY»

Cie Gandini Juggling «SPRING»

Yacobson Ballet «La Belle au bois dormant» 

Patrice ThibauD «Welcome»

cIE Catherine DiverrÈs «Jour et nuit» Festival Fait d’hiver
Guillaume Séverac-Schmitz D COLLECTIF EUDAIMONIA

John Webster «La Duchesse d’Amalfi»

EVE RISSER RED DESERT ORCHESTRA + STEVE COLEMAN 

NASHEET WAITS + FRED WESLEY & THE NEW JB’S Festival Sons D’hiver
Françoise Gillard D CIE LES SIGNATURES «Parce que j’en avais besoin»

JOSETTE BAÏZ D GROUPE GRENADE «D’EST EN OUEST» Théâtre de la Ville Hors-les-murs
José Montalvo «Carmen(s)»

Festival International de Films de Femmes 

Alessandro Sciarroni «AugustO» Biennale de danse du Val-de-Marne
Isango ENSEMBLE «A Man of Good Hope» 

David BobÉe D Enrik Ibsen «Peer Gynt»

Frédérique LoliÉe D Élise Vigier «LOUISE, ELLE EST FOLLE» 

Philippe HERSANT D Élise VIGIER & Frédérique LOLIÉE D Gaëtan LÉVêQUE 

Ensemble SEQUENZA 9.3 «KAFKA DANS LES VILLES»

KADER ATTOU D CIE ACCRORAP «Allegria» 

Robyn Orlin «SAVE the Pedestals» 

Biennale internationale des arts de la marionnette
+ 15 SPECTACLES ENFANCE & JEUNESSE
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SEPTEMBRE - DÉCEMBRE

La Pomme dans le noir 
Clarice Lispector | Marie-Christine Soma 
18 | 28 sept

Partage de midi 
CRÉATION AU TNS 
Paul Claudel | Éric Vigner  
5 | 19 oct

SAIGON 
Caroline Guiela Nguyen 
6 | 16 nov

Les Terrains vagues 
CRÉATION AU TNS 
Pauline Haudepin 
14 | 24 nov

Réparer les vivants 
Maylis de Kerangal | Sylvain Maurice 
21 nov | 1er déc

Thyeste 
Sénèque | Thomas Jolly 
5 | 15 déc

03 88 24 88 24 | www.tns.fr | #tns1819
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Le metteur en scène Jean-Claude Fall.

« La parole de Grisélidis 
Réal est une parole  

de liberté. »

Entretien / Jean-Claude Fall  

Suis-je encore vivante ?  
Théâtre de la Girandole / D’après les écrits et dits de Grisélidis Réal /  
mes Jean-Claude Fall

Anna Andréotti et Roxane Borgna interprètent les dits et écrits  
de Grisélidis Réal, mis en scène par Jean-Claude Fall.  
Une proposition sur la place de la liberté individuelle  
et collective dans le monde contemporain.

Comment ce projet est-il né ?
Jean-Claude Fall : Tout part des comédiennes. 
Anna Andréotti et Roxane Borgna voulaient tra-
vailler autour de Grisélidis Réal et j’ai accepté 
de les mettre en scène. Nous avons lu ses écrits 
et beaucoup travaillé sur les traces qu’elle a 
laissées, interviews, films, etc. Voilà pourquoi le 
résultat s’inspire de ses « dits et écrits ».

Qui était Grisélidis Réal ?
J.-C. F. : Un personnage complexe ! Fille de la 
bourgeoisie protestante genevoise, en com-
plète rupture de ban. Fuyant son mari et sa 
famille, elle a d’abord échoué à Berlin. Sans 
aucune ressource, elle s’est livrée à la prosti-

tution dans des conditions terribles, qui l’ont 
démolie. Pour s’en sortir, elle a fait du trafic 
de drogue et s’est retrouvée en prison. C’est 
là qu’elle a découvert l’écriture et la peinture. 
À ce moment-là, dans les années 1970, s’orga-
nise le mouvement de revendication des pros-
tituées, qu’elle rejoint et dont elle devient une 
des figures de proue. Pour se sentir légitime en 
tant que porte-parole, elle retourne alors à la 
prostitution et consacre son temps, son argent 
et son énergie à défendre ce mouvement, très 
représentatif de cette époque d’affirmation des 
libertés individuelles et qui n’aurait plus sa place 
aujourd’hui, dans notre époque tellement réac-
tionnaire. Commence alors la deuxième partie 

pour qu’y éclate la liberté du plaisir. La parole 
de Grisélidis Réal est une parole de liberté.

Comment avez-vous fabriqué ce spectacle ?
J.-C. F. : À trois, avec Anna et Roxane, même 
si je signe la mise en scène. Si le spectacle 
parle évidemment de Grisélidis, il parle aussi 
des années 70. Il se déploie en trois parties : 
avant, pendant et après la prison. Les actrices 
sont très exposées, mais la mise en scène est 
très tenue, ne serait-ce que par égard pour la 
très grande dignité de Grisélidis. Même si elle 
est connue pour son « carnet de bal », où elle 
répertoriait les manies sexuelles de ses clients, 
il y avait quelque chose de mystique dans sa 
démarche qui ne faisait jamais le deuil d’une 
rencontre possible avec l’autre : nous avons 
surtout voulu montrer le parcours d’un individu 
brisé qui passe par la prostitution pour se libé-
rer. Il ne s’agit évidemment pas d’un spectacle 
pornographique ni d’un éloge de la prostitution 
(dont elle-même dénonçait l’abattage), mais 
d’une manière de parler de cette époque qui 
militait pour la libre disposition de son corps.

Propos recueillis par Catherine Robert

Théâtre de la Girandole, 4 rue édouard-
Vaillant, 93100 Montreuil. Du 20 septembre 
au 12 octobre 2018. Lundi, mercredi, jeudi et 
vendredi à 20h30. Tél. 01 48 57 53 17. 

La Comédie-Française / de William 
Shakespeare / traduction Olivier Cadiot / 
adaptation et mes Thomas Ostermeier

La Nuit des rois 
Le Directeur artistique de la Schaubühne 
de Berlin, Thomas Ostermeier, signe 
sa première création à La Comédie-
Française. Il ouvre la saison avec  
La Nuit des rois ou Tout ce que  
vous voulez de William Shakespeare. 

Thomas Ostermeier.

Entrée au répertoire du Français, en 1940, la 
pièce n’a pas été donnée depuis 2003. Elle 
sera entendue dans une nouvelle traduction, 
celle d’Olivier Cadiot, avec la promesse faite 
par Thomas Ostermeier de mettre à nu, sur 
le plateau, les questions existentielles qu’elle 
soulève. Non sans en relever, dans la veine 
propre à cette figure majeure de la mise 
en scène contemporaine, leurs retombées 
politiques et sociétales. Onze comédiens 
du Français, dont Denis Podalydès incarnant 
Orsino, Duc d’Illyrie, et Georgia Scalliet incar-
nant Viola (déguisée sous le nom de Cesario) 
ont été distribués pour interpréter les diffé-
rents protagonistes de cette tragi-comédie 
aux rocambolesques tours de passe-passe 
dramaturgiques. La mise en scène inclut éga-
lement la participation de deux contre-ténors 
en alternance, Paul-Antoine Bénos-Dijan et 
Paul Figuier, sur des compositions originales 
inspirées de musiques de la Renaissance. À 
ne pas manquer ! 

Marie-Emmanuelle Dulous de Méritens 

La Comédie Française, place Colette,  
75001 Paris. Du 22 septembre 2018 au 
28 février 2019. Salle Richelieu. À 20h30 
exceptions faites des dimanches 30 septembre, 
14 octobre, 11 novembre, 18 novembre, 2 
décembre, 13 janvier, des samedis 20 octobre,  
3 novembre, jeudi 1er novembre, 22 décembre, 
26 janvier, à 14h. Tél. 01 44 58 15 15.  
Durée : 2h40. 

Théâtre du Vieux-Colombier /  
de Marivaux / mes Emmanuel Daumas

L’Heureux  
Stratagème

Pour sa troisième mise en scène à la 
Comédie-Française, Emmanuel Daumas 
présente la pièce de Marivaux dans  
un dispositif bifrontal.

Après La Pluie d’été de Duras au Vieux-
Colombier puis Candide de Voltaire au Stu-
dio-Théâtre, Emmanuel Daumas revient au 
Français avec une pièce de Marivaux écrite… 
pour les Comédiens-Italiens. Datant de 1733, 
cette comédie explore le thème de la fidé-
lité de façon aussi impertinente que savou-
reuse. La Comtesse (Claire de la Rüe du Can) 
revendique sa liberté amoureuse, passant de 
Dorante au Chevalier Damis. Comme souvent 
chez Marivaux, se met en place un jeu de 
masques où la Marquise, amoureuse du Che-
valier, feint de vouloir épouser Dorante pour 
provoquer la jalousie de la Comtesse, tandis 
que les valets jouent en contrepoint une comé-
die similaire. Jamais montée dans la Maison de 
Molière, la pièce est pour Emmanuel Daumas 
« un précipité des thèmes qui traversent entiè-
rement l’œuvre de Marivaux » et ne garde 
« que l’essentiel : l’ineffable qui habite le cœur 
des gens ». Le metteur en scène opte pour 
un dispositif bifrontal permettant « de mieux 
observer cette maxime de Marivaux –  qui 
n’appartient quasiment qu’à lui seul – selon 
laquelle il n’existe aucune connexion réelle-
ment logique à l’intérieur des êtres. »

Isabelle Stibbe

Théâtre du Vieux-Colombier, 21 rue du Vieux-
Colombier, 75006 Paris. Du 19 septembre  
au 4 novembre 2018. 20h30 du mercredi au 
samedi. 19h les mardis. 15h les dimanches.  
Tél. 01 44 58 15 15. Places : de 12 à 32 €. 

Loïc Corbery et Julie Sicard.

Critique 

Pour le meilleur et pour le dire
Manufacture des Abbesses / de David Basant et Mélanie Reumaux / Mes David Basant 

Une comédie psychologique et sentimentale autour  
du rôle central de la parole dans les relations humaines.  
La psychanalyse ou la possibilité de l’optimisme !

« La parole est au centre de tout. » C’est ce que 
pense Mona, et c’est ce qu’elle met en pratique 
à travers son métier de psychanalyste. Au fil de 
l’écoute, elle laisse émerger de signifiants jeux 
de mots comme autant d’ouvertures vers de 
nouveaux possibles. C’est à la psychanalyste 
Elsa Cayat, assassinée avec ses camarades 
dans les locaux de Charlie Hebdo le 7 janvier 
2015, que Mélanie Reumaux, psychologue cli-
nicienne, et David Basant, auteur de théâtre, 
dédient ce texte. Profondément libre, elle 
aussi aimait les jeux de mots, riait fort et prônait 
l’amour de soi qui permet l’amour de l’autre. 
Contre la haine, les peurs et les refuges falla-
cieux. Afin d’éclairer le pouvoir de la parole 
qui se fraie un chemin vers sa libération – et la 
libération des êtres –, la pièce met en scène 
un couple en crise : Audrey approche de la 
quarantaine et désire un enfant avec Julien ; 
déjà père d’un petit garçon né d’une précé-
dente union, Julien aime Audrey mais cette 
idée le panique et le fait fuir. Coralie, la meil-
leure amie de Julien, et Sasha, le fils de Mona, 
interviennent dans leur histoire mouvementée.

éloge de la parole  
et mise en jeu des affects

Au centre de la scénographie conçue par 
Alain Lagarde, le cabinet de Mona avec ses 
murs transparents, refuge et lieu de soin per-
méable au monde, douce caverne où l’accès à 
la connaissance se concrétise par l’expression 
de la parole. « Tout peut se dire, tout peut s’en-

tendre » suggère Mona à Julien pour guérir son 
silence entravant. Cette comédie psychologique 
et sentimentale, à la fin logiquement heureuse 
– comme y invite la finalité même d’une psycha-
nalyse réussie, qui ouvre la voie de l’autonomie –, 
conjugue légèreté et profondeur, moments 
comiques quasi vaudevillesques et moments 
d’émotion touchants. Dans une vraisemblance 
qui vise à laisser voir la complexité des enjeux, la 
force poignante du conflit entre l’évidence des 
sentiments et la puissance des blocages, entre 
dit et non-dit. Sur scène, il s’agit de se tenir sur 
un fil ténu, sans basculer du côté du sur-jeu. Mal-
gré parfois quelques déséquilibres et fragilités, 
la partition trouve son rythme. Céline Perra et 
Roger Contebardo (Audrey et Julien) sont très 
justes, de même qu’édouard Giard dans le rôle 
de Sasha. Caroline Brésard interprète Coralie 
avec fougue et Tessa Volkine donne vie à Mona 
avec autorité. La comédie plaisante invite à 
réfléchir à ce qui entrave la liberté, non pas pour 
cultiver l’individualisme, mais pour laisser l’amour 
prendre sa place. Grâce à la parole qui démêle 
et libère, un optimisme fondamental et joyeux 
combat ici les épreuves de la vie.    

Agnès Santi 

Manufacture des Abbesses, 7 rue Véron, 
75018 Paris. Du 27 août 2018 au 2 janvier 2019, 
lundi, mardi, mrec redi à 21h, dimanche à 20h, 
relâche les 23, 24 et 25 décembre.  
Tél. 01 42 33 42 03.     

de sa vie dont elle fait une œuvre d’art. Suis-je 
encore vivante ? est le titre de son journal de 
prison. Elle y dénonce l’hypocrisie sexuelle de 
la société et y défend les plus démunis, auprès 
desquels elle se prostitue, comme une mère 
Teresa au bordel. Elle a mis son corps en scène 

Roger Contebardo et Céline Perra interprètent  
Audrey et Julien,  

un couple en devenir.  
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Comment commencez-vous la saison ?
Omar Porras : La saison débute par une ambitieuse aventure : 
la venue du Théâtre du Soleil à Lausanne, que je suis très heu-
reux d’accueillir. L’engagement, l’esthétique, la créativité et la 
pensée d’Ariane Mnouchkine sont une boussole pour beau-
coup d’artistes. Les autorités publiques et des mécènes privés 
nous ont accompagnés pour ce projet, qui nous a permis de 
rassembler neuf théâtres de la scène romande. Une gageure, 
et un axe fort qui affermit notre saison ! Formidable épopée 
hors normes, Une Chambre en Inde s’adresse à tous, et face 
au chaos du monde choisit le rire. La pièce aborde les diffi-
cultés de la création artistique, et fait vivre au fil de l’intrigue 
le Theru Koothu, théâtre traditionnel tamoul. Au cœur des 
interrogations que le théâtre d’aujourd’hui se pose, la pièce 
s’attache à la préservation de superbes traditions. Le public 
nous suit, et nous avons déjà vendu près de 10 000 billets avant 
même le mois d’août.  

Quelle est la tonalité de cette programmation ?  
O. P. : C’est une saison de métissages, comme un arc-en-ciel 
qui se mélange, une multiplicité d’histoires qui s’agrègent. 

comme baroque. Le Théâtre Kléber-Méleau est un laboratoire 
incroyable, hybride, où les artistes interrogent l’époque. C’est 
un lieu de communion, de réflexion, de contestation et de com-
préhension du monde. Peut-être que cette idée se perd, mais 
il me semble que les artistes sont chargés d’une responsabilité 
humaniste. La meilleure arme du poète pour la contestation est 
le poème lui-même. Nous accordons aussi une grande place 
à la musique, grâce à Cédric Pescia, musicien d’une grande 
culture associé au TKM. Certaines formes associent théâtre 
et musique  – Sati(e)rik ! autour d’Erik Satie, et un opus qui allie 
textes bibliques et pages de Bach. Les publics ainsi se décloi-
sonnent, se mêlent. La curiosité du public est énorme, et la très 
bonne fréquentation du théâtre le prouve. 

Comment votre création intitulée Ma Colombine s’est-elle 
construite ? 
O. P. : Elle fait suite à une proposition de Fabrice Melquiot, qui a 
souhaité créer un spectacle tout public à partir de mon propre 
parcours. Nous avons ensemble réalisé un voyage en Colombie 
en forme de retour aux sources nourri d’échos, de silences et 
de souvenirs, à 2 600 mètres d’altitude, sur la cordillère verté-
brale de mes ancêtres. Je suis parti seul de Colombie à 20 ans 
pour la France, terre de poètes et de mouvements artistiques. 
Avec ma valise de clown, j’ai porté en moi un théâtre sans toit, 
dans la rue. J’ai étudié à la Sorbonne, trouvé un groupe de 
travail à la Cartoucherie de Paris. La pièce montre comment 
un homme se construit à partir de multiples pièces rajoutées, 
comment la force de l’imaginaire peut nous guider pour rêver 
le monde autrement. Sur la scène, ce rêve constitue aussi un 
hommage à l’art de l’acteur, qui depuis toujours me fascine. 

Propos recueillis par Agnès Santi 

Entretien / Omar Porras 

Quand l’art pollinise le monde
Pour sa troisième année à la tête du Théâtre Kléber-Méleau, Omar Porras défend une 
programmation fédératrice et exigeante.  

Au Théâtre Kléber-Méleau,  
une saison solaire et rayonnante 

Grâce à une saison voyageuse, nourrie par les rêves des poètes et les pouvoirs de l’acteur, le Théâtre Kléber-Méleau  
invite au dialogue entre fiction et réel, entre l’ici et l’ailleurs, entre l’évidence et l’énigme.  

Cet automne, Ariane Mnouchkine et le Théâtre du Soleil sont invités en Suisse.  
Au fil de la saison, la scène de Renens célèbre la vitalité d’un théâtre ambitieux et sans frontières.  

De quelle manière le parcours d’Omar Porras a-t-il imprégné 
le personnage ? 
F. M. : Ma Colombine est un conte contemporain, une fable 
à cheval sur deux continents plus la lune, qui dessine un trait 
d’union entre Amérique du Sud et Europe. L’architecture de 
ce conte repose sur des anecdotes, des situations, des atmos-
phères inhérentes à la biographie d’Omar ; elles sont ici trans-
formées, traduites, métaphorisées. La sève de la pièce, ce sont 
les récits d’Omar, parfois ses confidences, d’autres fois ses 
silences, qui traversent les mailles d’un filet dramatique et poé-
tique que j’ai tendu pour lui. 

La pièce est-elle peuplée de rêves ou le reflet d’une réalité ?
F. M. : Il faut toujours mettre en doute la réalité, c’est ce que 
nous disent les rêves et les fantômes. Les fantômes ont leur 
matière, leur poids, leur stature. Ils orientent nos vies, par-
fois à nos dépens. La pièce parle de ça : des rêves qui nous 
construisent, des réalités qu’au théâtre on invente artisanale-
ment, des vies qui font poèmes. 

Propos recueillis par Agnès Santi 

Du 5 au 17 mars 2019. Création du 18 au 29 janvier au Théâtre 
Am Stram Gram à Genève. 

Musique métisse

Kala Jula
La formation de Samba Diabaté propose 
des veillées musicales habitées par 
l’esprit de la musique mandingue.

Samba Diabaté et Vincent Zanetti (Kala Jula) ou l’art 
instrumental de la palabre.

Avec Kala Jula, la musique s’hybride autour de 
la guitare et du djéli n’goni (luth traditionnel 
de l’Afrique de l’Ouest) de Samba Diabaté. 
Le quartet réuni autour de cet héritier d’une 
lignée de griots du Mali et du multi-instrumen-
tiste Vincent Zanetti (guitare, djembé, harpe-
luth) plonge dans les contes mandingues en 
y associant des couleurs d’instruments occi-
dentaux : la contrebasse d’Hélène Labarrière, 
le violon et l’alto de Jacky Molard y jettent une 
lumière qui flirte avec le jazz et le blues. Un 
quatuor dont le répertoire – essentiellement 

des compositions originales de Diabaté et 
Zanetti – entremêle générosité mélodique et 
profondeurs rythmiques.

Jean-Guillaume Lebrun

Jeudi 4 et vendredi 5 avril à 20h.

Texte et mes Ahmed Madani

F(l)ammes 
Ahmed Madani met en scène le vécu de 
dix jeunes femmes issues de banlieue, 
et révèle une réalité plurielle, complexe, 
drôle et touchante.  

F(l)ammes.

L’écriture et le théâtre d’Ahmed Madani entre-
lacent réel et fiction avec une grande intelli-
gence dramatique, qui déjoue les pièges des 
idées toutes faites. F(l)ammes est le second 

opus d’une trilogie consacrée à la jeunesse, 
dans laquelle s’exprime l’être au monde 
avec toute la force de son humanité. Il fait 
suite à Illumination(s), créé en 2012 avec des 
jeunes hommes de Mantes-la-Jolie, tandis que  
F(l)ammes est réalisé avec une dizaine de 
jeunes femmes. « Explorer leur moi intime, 
comprendre leurs doutes, leurs peurs, faire 
état des promesses dont elles sont porteuses, 
sont les moteurs de cette aventure artistique » 
confie Ahmed Madani. Le résultat est une réus-
site émouvante, pêchue et originale ! 

Agnès Santi

Du 25 au 29 septembre 2018. 

D’après à la recherche du temps perdu,  
de Marcel Proust / mes Jean Bellorini

Un Instant
Jean Bellorini continue son exploration 
des chefs-d’œuvre de la littérature en 
s’emparant des cent premières pages de 
Du côté de chez Swann. 

Hélène Patarot et Camille de La Guillonnière 
(coauteur de l’adaptation) évoluent au centre 
d’une boîte noire comme une chambre à 
mémoire. « Car aux troubles de la mémoire, 
sont liées les intermittences du cœur » dit 
Marcel Proust. C’est ce cœur palpitant que 
les deux comédiens auscultent, en concen-

trant leur adaptation sur les souvenirs de l’en-
fance passée entre une mère adorée et une 
grand-mère bien-aimée. « Ces deux femmes 
sont les figures protectrices et aimantes qui 
encouragent un petit garçon hypersensible 
dans son éveil à la vie et dans sa lutte contre 
un asthme sévère et des angoisses existen-
tielles. Devenu homme, il les accompagnera à 
son tour dans l’épreuve de la maladie et de la 
mort. » L’affrontement avec la mort est l’occa-
sion d’une analyse des mécanismes du deuil et 
des souvenirs accrochés à ce qui reste, de la 
mémoire fugace du goût de l’infusion donné 
à la madeleine aux odeurs des armoires de la 
tante Léonie et autres imperceptibles vestiges. 

Catherine Robert

Du 8 au 27 janvier 2019.

TKM – Théâtre Kléber Méleau, Chemin de 
l’Usine à Gaz 9, CH – 1020 Renens-Malley, 
Suisse. Tél. +41 21 625 84 29. www.tkm.ch 

Entretien / Cédric Pescia

à la découverte  
de musiques oubliées

Le pianiste propose une rencontre passionnante avec des 
musiques oubliées. Cette année, l’œuvre d’Ernest Bloch 
sera le fil rouge d’une programmation remarquable.

Qu’est-ce qui vous a amené à mettre en avant l’œuvre d’Er-
nest Bloch (1880-1959) ?
Cédric Pescia : Ce sont d’abord des affinités personnelles avec 
cette musique qui fait écho à mes origines juives et que j’ai beau-
coup jouée, notamment sa Sonate et son Quintette. Pour moi, 
c’est un compositeur majeur, avec l’un des langages les plus radi-
caux, les plus personnels (les plus tourmentés aussi !) du xxe siècle.

Comment parvenez-vous à renouveler chaque année l’esprit 
de découverte de cette série de concerts ?

« Cet esprit est  le fruit d’un long 
travail et de la fidélité créée  

avec le public. »

la musique qui est injustement oublié. Ces compositeurs des 
quarante premières années du xxe siècle n’appartiennent à 
aucune école mais ont exploré leurs racines nationales, comme 
Enescu ou Kodaly, tout en ouvrant une voie expressionniste, qui 
demande un fort investissement corporel des instrumentistes. 
Cela correspond à mes envies d’interprète aujourd’hui.

Identifiez-vous, dans la jeune génération d’interprètes, un 
désir de mettre en lumière ces musiques oubliées ?
C. P. : Pas toujours. À la Haute école de musique de Genève où 
j’enseigne, je fais tout pour que mes élèves pratiquent des réper-
toires moins courus – mais c’est difficile. Il faut avoir la volonté de 
travailler des œuvres que l’on ne jouera peut-être qu’une seule 
fois. Cela réclame une vraie passion partagée par les musiciens 
qui forment la « troupe » qui se produit au TKM. Ce sont aussi des 
personnes qui ont des racines très diverses – je pense à la violon-
celliste Astrig Siranossian, au pianiste Jean-Sélim Abdelmoula ou 
aux membres du Quatuor Hermès. Peut-être cela les pousse-t-il à 
explorer autre chose que la culture musicale dominante.

Propos recueillis par Jean-Guillaume Lebrun

Du 22 au 26 mai 2019.

Le pianiste Cédric Pescia.

C. P. : Cet esprit est le fruit d’un long travail et de la fidélité 
créée avec le public depuis plus de dix ans. Je crois que nous 
partageons cette curiosité pour tout un pan de l’histoire de 

Entretien / Fabrice Melquiot

Ma Colombine 
Texte Fabrice Melquiot /  
mes et interprétation Omar Porras / à partir de 10 ans

D’un Colombien à ma Colombine, se raconte le 
parcours impressionnant de l’exilé volontaire Omar 
Porras. Récit par le poète Fabrice Melquiot, directeur du 
théâtre Am Stram Gram à Genève. 

Comment est née l’idée de créer ce spectacle avec Omar 
Porras ? 
Fabrice Melquiot : J’ai découvert le travail d’Omar en 2002, 
avec Ay ! QuiXote au Théâtre de la Ville, à Paris. à mon arrivée 
à Genève en 2012, il a été l’un des premiers à me souhaiter la 
bienvenue. Nous avons pris l’habitude de longues conversations 
autour du théâtre, de la musique, de la poésie. En 2013, à mon 
invitation, Omar a recréé L’histoire du soldat à Am Stram Gram. 
J’ai toujours pensé que la biographie d’Omar pouvait constituer 
un support passionnant pour un spectacle. L’exil volontaire, le 
choix de vivre sur un autre continent, d’habiter une autre langue 

« Une fable à cheval  
sur deux continents plus la lune. »

et donc un autre corps, son amour fou pour le théâtre qui est un 
pays en soi, qui les contient tous. Nous sommes partis en Colom-
bie en juin 2017. Nous y sommes restés un temps relativement 
court. Mais le temps du voyage est un temps à part, et nous 
avons pleinement occupé ce temps suspendu, en regardant, en 
écoutant, en dialoguant, en rencontrant, en retrouvant. 

Omar Porras.

Fabrice  
Melquiot.

« C’est une saison de métissages, 
comme un arc-en-ciel  

qui se mélange. »

Critique

Une chambre en Inde
Création collective du Théâtre du Soleil  
dirigée par Ariane Mnouchkine

Ariane Mnouchkine et le Théâtre du Soleil présentent à 
Lausanne leur voyage épique hors normes. 

Le Théâtre du Soleil conjugue dans cette vaste fresque une 
exigence artistique minutieuse, une plongée dans la violence 
actuelle, et une verve comique railleuse. Le périple se déploie 
dans une chambre, en Inde, alors que Cornélia, affolée, doit 
assumer la direction d’une troupe de théâtre depuis que son 
directeur, terrassé par l’horreur des attentats de Paris, a fui. 
Mais que peut donc le théâtre lorsque le monde va si mal ? 
Miroir d’une impuissance ? Cri de colère ? Exhortation à lutter ? 
La metteure en scène (formidable Hélène Cinque !) se désole 
de n’avoir aucune vision pour le spectacle, mais lorsqu’elle 

Une chambre en Inde.

s’endort, ses cauchemars entrent par les fenêtres. à travers ces 
songes, le théâtre convoque le monde, interroge et vilipende 

des figures actuelles. « Mock the villains ! » : c’est Shakespeare 
lui-même qui le recommande. Au premier rang desquels les 
terroristes islamistes de Daesh, les talibans kamikazes, les digni-
taires saoudiens, les adeptes du mariage forcé… 

Beauté du geste et rire accusateur
à travers des thèmes écologiques comme le réchauffement 
climatique, le spectacle dénonce aussi la cupidité humaine sans 
limites. Parallèlement au combat contre l’asservissement, l’art 
affirme au fil des scènes la beauté de ses formes ancestrales. 
Le Théâtre du Soleil a initié la conception de ce spectacle 
lors d’un voyage en Inde, qui lui a permis de travailler le Theru 
Koothu, théâtre traditionnel tamoul. L’incursion splendide et 
l’élan énergique de ce théâtre sont un émerveillement. Ariane 
Mnouchkine et les siens font théâtre de cette quête de spec-
tacle éperdue avec une époustouflante maestria, qui nous 
emporte dans un voyage attentif à notre commune humanité. 

Agnès Santi

Au Palais de Beaulieu à Lausanne. Du 24 octobre au 18 
novembre 2018. 

Propos recueillis / David Ayala

Macbeth (The Notes)
D’après Shakespeare / mes Dan Jemmett

S’emparant des notes du metteur en scène à ses acteurs, 
Dan Jemmett et David Ayala ont imaginé un spectacle 

David Ayala.

créé à partir d’improvisations filmées et il n’a été écrit qu’ensuite. 
L’improvisation reste très grande. 

Un metteur en scène s’adresse aux acteurs
Ce spectacle est un exercice très stimulant pour l’acteur et 
pour le spectateur car le plateau est quasiment nu. Cela remet 
l’acteur à un endroit où il est dans l’instant présent. Dan Jemmett 
me demande d’être à chaque fois totalement sincère et de ne 
pas dériver vers le stand-up. Il a choisi Macbeth parce qu’il a 
voulu monter la tragédie à deux reprises. Je peux à ce propos 
vous livrer un grand scoop : nous allons monter la saison pro-
chaine la vraie tragédie de Macbeth, dans laquelle je tiendrai 
le rôle-titre ! Un vrai défi après cette pièce ! » 

Propos recueillis par Isabelle Stibbe

Du 4 au 9 décembre 2018. 

Propos recueillis / Philippe Car

El Cid
D’après Corneille / mes Philippe Car

La truculente Agence de Voyages imaginaires pose 
ses bagages à Renens avec un Cid né sur les rives 
méditerranéennes.

« L’Agence de voyages imaginaires est un collectif de musiciens, 
comédiens, techniciens et administrateurs. Ses spectacles, 
issus du répertoire classique, nous ont permis de voyager à 
travers l’histoire du théâtre, de Sophocle à Feydeau, en passant 
par Shakespeare ou Molière. Chaque spectacle est l’occasion 
d’un voyage d’étude : avec Le Cid, autour de la Méditerranée. 

Nous sommes partis sur les lieux de l’action originale, entre 
l’Espagne et le Maroc, pour créer en itinérance, avec un petit 
chapiteau sans murs autour duquel nous campions. Le public 
était invité à passer quand il le voulait. Cela nous a permis de 
travailler la forme : le public ne parlant que rarement le français, 
nous avons développé un théâtre d’images né d’échanges avec 
les spectateurs.

Une adaptation voyageuse
Si quelqu’un fait du mal à mon père, je le tue. Le spectacle 
commence autour de cette question de manière amusante, 
clownesque : les comédiens commencent à jouer la pièce, 
et les spectateurs ont cette question en tête pendant que la 
pièce y répond ! Les acteurs en sont les nouveaux auteurs : ils 
se l’approprient comme s’ils l’avaient écrite et la partagent avec 
le public. Chimène et son père sont devenus des musiciens qui 
habitent en caravane. Tous les éléments du voyage ont dicté la 
lecture de la pièce. Il s’agit de rester disponible à ce qui arrive, 
de prévoir le moins de choses possibles, en adaptant le texte 
original pour cinq comédiens. » 

Propos recueillis par Catherine Robert

Du 2 au 12 mai 2019.

Philippe Car  
dans El Cid.

Hélène Patarot et Camille de La Guillonnière dans  
Un Instant.

drôle et brillant sur les affres de la création théâtrale.
« C’est Dan Jemmett qui a eu l’idée de restituer au public ce 
moment assez intime des notes où, après une répétition, le met-
teur en scène livre aux acteurs ses commentaires. À partir de ses 
propres notes, il s’est dit qu’il y avait là quelque chose qui pouvait 
devenir un spectacle. Le risque était de rester dans l’entre-soi. 
Dan Jemmett a l’habitude de faire des spectacles populaires mais 
les notes convoquent en général de nombreuses références, 
qu’elles soient cinématographiques, théâtrales ou techniques. Il 
a eu l’intuition que ces séances représentent quelque chose de 
fabuleux et même d’inquiétant : comme si le metteur en scène 
parlait une langue étrangère, un peu codée. Le spectacle a été 

Un peu à l’image de mon propre théâtre, parfois nourri de 
mythologies orientales ou amérindiennes, souvent décrit 
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RÉSERVATIONS : manufacturedesabbesses.com / 01 42 33 42 03

FUCK AMERICA
d’Edgar HILSENRATH 
du 23 août au 14 octobre 2018
du jeudi au samedi à 21h et le dimanche à 17h

Les mots ont de la couleur, de l’impudeur et de la pudeur. 
C’est remarquable. Gilles Costaz - webtheatre.fr

ASPHALT JUNGLE
de Sylvain LEVEY 
du 29 août au 13 octobre 2018
du mercredi au samedi à 19h

C’est un spectacle d’une précision, d’une force et d’une subtilité  
dans la brutalité, tout à fait remarquable… France Inter

Abbesses ou Pigalle (18e)

septembre 2018
Nicolas Gogol
Le maNteau

Cie Hubert Jappelle

Novembre 2018
anton tchekhov

La demaNde eN mariaGe & L’ours
Cie Hubert Jappelle

décembre 2018
eugène ionesco

Les CHaises
Cie Hubert Jappelle

FévrIer 2019
molière

L’ÉCoLe des Femmes
Cie Hubert Jappelle

mars 2019
Serge Prokofiev 

Pierre et Le LouP
Cie Hubert Jappelle & C.R.R. de Cergy-Pontoise

FestiVaL tHÉÂtraL amateur
CODEVOTA / Ville d’Éragny-sur-Oise

dario Fo, Franca rame, Jacopo Fo 
CouPLe ouVert à deux battaNts

Atelier d’acteurs Cie Hubert Jappelle
FESTIVAL THÉÂTRE AMATEUR

avrIL 2019
Pook Gazsity 

sHaNGHaÏ KaraoKÉ HÔteL
Truc & Cie Théâtre du Tricorne

Véronique massenot 
Lettres à uNe disParue

Barbara Moreillon

maI 2019
d’après les Frères Grimm 

es War eiNmaL... 
iL Était uNe Fois Grimm

Sandrine Baumajs & Bérengère Gilberton

Les Petits Pas de CouLeurs
Cie Chorégraphique Marie-Laure Gilberton

au bois dormaNt
Cie Les Illustres enfants Juste

VaLise marioNNettique
Cie Daru-Thémpô

Franz Kafka 
JosÉPHiNe La CaNtatriCe

Cie Le pilier des Anges
PRÉFET

DE LA RÉGION
D’ILE-DE-FRANCE

tHÉÂtre de L’usiNe
33 chemin d’Andrésy, Eragny-sur-Oise

www.theatredelusine.net
 

rÉserVatioNs 01 30 37 01 11
billetterie@theatredelusine.net

Dessin : Hubert Jappelle | Conception Théâtre de l’Usine | Licences d’entrepreneur de spectacles 1-1086856 / 2-1086861 / 3-1086855

Théâtre de L’Usine
Saison 2018/2019

Novembre 2018
2 farces de Tchekhov  - La demande en mariage et L’ours
Anton Tchekhov / Cie Hubert Jappelle

Décembre 2018
Les Chaises
Eugène Ionesco / Cie Hubert Jappelle

Février 2019
L’école des femmes 
Molière / Cie Hubert Jappelle

Mars 2019
Pierre et le Loup
Serge Prokofiev / Cie Hubert Jappelle / CRR

Festival théâtre amateur
en partenariat avec 
le CODEVOTA et la Ville d’Eragny-sur-Oise

Couple ouvert à deux battants
Dario Fo, Franca Rame et Jacopo Fo / Atelier d’acteurs Cie Hubert Jappelle 
dans le cadre du FESTIVAL THÉ TRAL AMATEUR

Avril 2019
Shanghaï Karaoké Hôtel
Pook Gazsity / Truc & Cie Théâtre du Tricorne

Lettres à une disparue
Véronique Massenot / Barbara Moreillon

Mai 2019
Es war Einmal... Il était une fois Grimm
Sandrine Baumajs et Bérengère Gilberton

Les petits pas de couleurs
Compagnie chorégraphique Marie-Laure Gilberton

Au bois dormant
Les Illustres enfants Juste

Valise Marionnetique 
Cie Daru-Thémpô

Joséphine la cantatrice
Franz Kafka / Le Pilier des Anges

Visuel couverture, dessin Hubert Jappelle

www.theatredelusine.net
Réservations 01 30 37 01 11 
billetterie@theatredelusine.net
Licence d’entrepreneur de spectacles : 1-1086856 / 2-1086861 / 3-1086855 

Logos : agglo cergy pontoise / département du val d’oise / état “préfet de la région île de france” / île de france / ville d’Eragny

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

Matthias De Koning, Damiaan De Schrijver et Peter Van den Eede font visiter l’atelier de leur imaginaire.

Atelier
La Scène Watteau / de et avec Matthias De Koning, Damiaan De Schrijver et Peter Van 
den Eede

Dans le cadre du Festival d’Automne à Paris, Matthias De Koning, 
Damiaan De Schrijver et Peter Van den Eede interprètent un 
spectacle original en déployant leur imaginaire à l’ouvrage sur 
scène.

« Les artistes ont quelque intérêt à ce que 
l’on croie à leurs intuitions subites, à leurs 
prétendues inspirations ; comme si l’idée 
de l’œuvre d’art, du poème, la pensée fon-
damentale d’une philosophie tombaient 
du ciel tel un rayon de la grâce », disait 
Nietzsche. À contrario de cet adage, Mat-
thias De Koning, du Maatschappij Discordia, 
Damiaan De Schrijver, du tg STAN, et Peter 
Van den Eede, du collectif de KOE ont ima-
giné un spectacle qui donne à voir l’atelier 
du comédien, le lieu de fabrication de son 
art et de sa pratique.

Magie du dévoilement
« Qu’est-ce qu’être assis sur une chaise ? 
Et qu’est-ce qu’un comédien qui marche ? 
Certes, c’est un homme qui marche, mais 

dans le contexte de la représentation, c’est 
quoi ? », demande Damiaan De Schrijver. La 
scène prend la forme d’un chaos primitif dont 
l’organisation apparaît au fur et à mesure de 
la représentation, comme le tableau naît sous 
le pinceau, comme la sculpture surgit du 
marbre. Ce spectacle sans mots montre ce 
qui se passe dans la tête des acteurs et offre 
un intense moment de poésie allié à une 
audacieuse exploration des arcanes de l’art 
de jouer.

Catherine Robert

La Scène Watteau, place du Théâtre,  
94130 Nogent-sur-Marne. 
 Les 27 et 28 septembre 2018 à 20h30.  
Tél. 01 48 72 94 94.

Ithaque Notre Odyssée 1.Critique 

Ithaque Notre Odyssée 1
Reprise / Le CENTQUATRE-Paris / D’APRÈS HOMÈRE / ADAPTATION ET MES CHRISTIANE JATAHY

En s’inspirant de l’œuvre d’Homère, Christiane Jatahy fait 
spectacle d’un monde privé de futur et continue de construire une 
œuvre unique, déstabilisante et passionnante à la fois.

De quoi Ulysse est-il le nom ? C’est la ques-
tion qui hante l’espace humide et suspendu 
d’Ithaque, Notre Odyssée 1. Que peut repré-
senter aujourd’hui, dans notre monde, le héros 
matriciel de la littérature occidentale ? Dans 
cette mise en scène de la brésilienne Chris-
tiane Jatahy, celui qui, pour vaincre le Cyclope, 
eut l’opportune malice de se nommer Per-
sonne, devient beaucoup de monde et de 
choses à la fois. L’ex-président brésilien Lula, 
le migrant, le désir, un musulman, la démocra-
tie, un homme violent, le futur et bien d’autres 
interprétations encore traversent le plus rusé 
des grecs, diffracté en trois comédiens fran-
çais. Avec eux sur scène, trois comédiennes 
brésiliennes, actrices fétiches et formidables 
de Christiane Jatahy, ex-trois sœurs tchékho-
viennes de What if they went to Moscow 
qu’on avait pu découvrir en 2016 au Théâtre 
de la Colline. En entrant dans la salle, on se 
trouve d’ailleurs renvoyé deux ans en arrière : 
même décor d’appartement contemporain, 

même séparation de la scène pour un spec-
tacle à deux plateaux que chaque moitié 
des spectateurs découvre successivement 
et séparément. De Tchekhov à Homère tou-
jours, même thématique de l’attente et même 
atmosphère de fête dès le départ plombée 
de tristesse.

Des instants de grâce d’une beauté 
sidérante

D’un bord de scène, ils sont Ulysse et elles 
sont Calypso. De l’autre et simultanément, 
les mêmes comédiens sont Ulysse toujours, 
mais les mêmes comédiennes deviennent 
Pénélope. Le spectateur devine et entend 
par bribes ce qui se joue sur l’autre rive. Les 
acteurs passent de l’une à l’autre à travers deux 
immenses et superbes rideaux de fils suspen-
dus. Entre les deux, c’est l’intime et l’espace de 
l’image cinématographique. Et dans ce monde 
duel, la fête tourne court. Faute d’ivresse ? Ici, 
en effet, il n’y a que de l’eau, métaphore d’un 

monde où les océans et les larmes montent 
lentement, menaçant notre humanité. Pas de 
fable écologique cependant avec ce plateau 
que le liquide envahit progressivement, mais 
l’image d’un monde qui s’alanguit, se corrompt, 
et finalement sombre à redouter/attendre on 
ne sait quoi, le départ/retour peut-être d’un 
bonheur qu’il n’a jamais connu. Conçu à partir 
d’un canevas enrichi d’improvisations et de 
témoignages, Ithaque prend forme à la vitesse 
de la marée. La représentation conjugue le 
naturel d’échanges que seul peut faire naître 
le travail de plateau à une trame qui assure 
toute la subtile solidité de l’ensemble. Flottant 
parfois, patientant pour dessiner un sens, puis 
en délivrant à la pelle sans jamais verser dans 

le définitif, le spectacle décourage certains 
spectateurs qui quittent le bateau. Ceux qui 
restent en seront récompensés. Les deux faces 
du plateau n’en forment plus qu’un maintenant. 
La dernière partie se joue à vue. Elle est envoû-
tante, surprenante, magique, ponctuée d’ins-
tants de grâce d’une beauté sidérante. Devant 
nos yeux mouillés, Christiane Jatahy et les siens 
poursuivent leur odyssée.

éric Demey

Le CENTQUATRE-Paris, 5 rue Curial, 75019 
Paris. Du 1er au 6 octobre à 20h30, samedi à 
17h. Tél. 01 53 35 50 00. Durée : 2h. Spectacle vu 
à l’Odéon-Théâtre de l’Europe. 

Le Monfort / film / mes Léo Gabriadze

Rezo
Après avoir programmé la saison 
dernière deux créations phares du 
répertoire de Rezo Gabriadze, le 
Monfort présente le film d’animation que 
lui consacre son fils. Un objet sensible. 
Un hommage.

Le film Rezo de Léo Gabriadze

Léo Gabriadze a grandi dans les histoires de 
son père. Parmi toutes les marionnettes à fils 
qu’a construites celui-ci depuis 1981 à Tbi-
lissi, où sa troupe Gabriadze Théâtre a bâti 
sa renommée internationale. Réalisateur, mais 
aussi impliqué depuis toujours dans la vie de la 
compagnie paternelle, il rêvait depuis plus de 
vingt ans de partager à travers un film la part 
invisible du travail de l’artiste que l’on aime à 
qualifier chez nous de « Gepetto géorgien ». 
Sa manière d’imaginer des personnages où 
l’amour et l’humour font bon ménage, et des 
fables dont l’apparente naïveté cache une 
profonde réflexion sur le monde. C’est chose 
faite dans Rezo, un long métrage d’animation 
déjà primé dans de nombreux festivals. Une 
invitation sensible dans l’univers d’un marion-
nettiste d’exception.

Anaïs Heluin

Le Monfort, 106 rue Brancion, 75015 Paris.  
Le 14 septembre à 20h30.  
Gratuit sur réservation. Tél. 01 56 08 33 88. 
www.lemonfort.fr 

Studio-Théâtre de la Comédie Française / 
d’après Jack London / mes Marc Lainé

Construire un feu
Un chien observe un homme perdu dans 
le froid arctique, qui doit construire un 
feu pour survivre. Tel est le récit que 
Marc Lainé se donne pour défi de porter 
à la scène.

Construire un feu.

Sur la petite scène du Studio-Théâtre de la 
Comédie-Française s’invitent cet automne les 
vastes étendues du Grand Nord couvertes 
de neige et de dangers. Sous la direction de 
Marc Lainé, metteur en scène qui aime créer 
des dispositifs scénographiques originaux 
et pluridisciplinaires, un trappeur, seul avec 
son chien, affronte les périls de la nature 
hostile imaginés par Jack London dans une 
célèbre nouvelle intitulée Construire un feu. 
Un face-à-face entre l’Homme prométhéen 
et la Nature muette dont on peut deviner qui 
sortira vainqueur. Le théâtre bien sûr, dans sa 
capacité à faire vivre sur son plateau des uni-
vers immenses et poétiques par la rencontre 
entre l’inventivité bricoleuse du metteur en 
scène et l’imagination active du spectateur.

éric Demey

Studio-Théâtre, galerie du Carrousel,  
99 rue de Rivoli, 75001 Paris. Du 15 septembre 
au 21 octobre, du mercredi au dimanche à 
18h30. Tél. 01 44 58 15 15.

Création

La Conférence
des oiseaux

Du 02 au 19 octobre 2018

Récit théâtral de  
Jean-Claude Carrière,  
inspiré par le poème de 
Farid-al-Din Attar  
« Manteq Ol-Teyr »
Mise en scène : 
Guy Pierre Couleau

Assistante à la mise en 
scène : 
Christelle Carlier
Collaboration artistique : 
Carolina Pecheny
Scénographie : 
Delphine Brouard
Lumière : 
Laurent Schneegans
Masques : 
Kuno Schlegelmilch 
Assistante masques : 
Hélène Wisse
Costumes : 
Camille Pénager
Musique : 
Philippe Miller
Régie générale : 
Alexandra Guigui

Remerciements à 
Catherine Dreyfus, 
accompagnement 
chorégraphiquee

Avec : 
Manon Allouch 
Nathalie Duong 
Cécile Fontaine 
Carolina Pecheny 
Jessica Vedel 
Emil Abossolo M’Bo 
Luc-Antoine Diquéro 
François Kergourlay 
Shahrokh Moshkin Ghalam 
Nils Öhlund

Production : 
Comédie De l’Est – Centre 
dramatique national d’Alsace
Coproduction : 
Le Printemps des Comédiens, 
La Manufacture – CDN Nancy 
Lorraine, le Centre dramatique 
de l’Océan Indien

Comédie De l’Est  
Centre dramatique  
national d’Alsace

6 route d’Ingersheim 
68000 Colmar

Réservation :
03 89 24 31 78
ou par mail : 
reservation @ comedie-est.com

 Retrouvez toute 
la saison sur 
comedie-est.com
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Nouvelle Scène nationale  
de Cergy-Pontoise et du Val d’Oise /  
d’Ana Borralho et João Galante

Atlas  
Cergy-Pontoise

Dans le cadre de son week-end 
d’ouverture de saison, la Scène nationale 
de Cergy-Pontoise et du Val d’Oise invite 
les citoyennes et citoyens de ses 
territoires à faire du théâtre en compagnie 
d’Ana Borralho et João Galante.

Après Rio de Janeiro, Ljubjana, Athènes, 
Montpellier, Madrid…, les plasticiens et met-
teurs en scène portugais Ana Borralho et 
João Galante s’installent à Pontoise pour réu-
nir, sur le plateau du Théâtre de Louvrais, cent 
Valdoisiennes et Valdoisiens à l’occasion de 
leur performance participative Atlas. L’objet 
de cette création documentaire ? Tenter de 
faire bouger le monde, procéder à la révolu-
tion lente et discrète que peut permettre le 
théâtre. Ils seront donc cent – avec des mor-
phologies, des origines, des professions, des 
chemins de vie variés – à constituer ensemble 
« une sorte d’atlas du tissu social et urbain 
local ». À l’issue d’une série d’ateliers réalisés 
en amont du spectacle, ces femmes et ces 
hommes afficheront leurs différences lors de 
deux représentations. Une façon de « trans-
former la scène en place publique » tout en 

révélant, par le biais de la parole, « la force 
du collectif ».   

Manuel Piolat Soleymat

Nouvelle Scène nationale de Cergy-Pontoise 
et du Val d’Oise, Théâtre de Louvrais, place de 
la Paix, 95300 Pontoise. Le 29 septembre 2018 
à 20h30, le 30 septembre à 16h. Durée : 1h20. 
Tél. 01 34 20 14 14. 

Le Monfort Théâtre /  
d’Anna Le Bozec, Samantha Lopez, 
Benjamin de Mateïs et Sylvain Cousin

DRU
DRU, c’est deux trapézistes, deux 
trapèzes et un tapis ! Anna Le Bozec 
et Samantha Lopez font de leur art un 
langage universel et relèvent des défis 
plus vertigineux les uns que les autres.

« Faire des choses sérieusement sans se 
prendre au sérieux » disent Anna Le Bozec 
et Samantha Lopez qui mêlent dans leur 
prestation scénique l’exigence impitoyable 
de l’effort et l’élégance légère de ceux qui 
préfèrent voler que ramper. « DRU, c’est du 
presque rien avec tout dedans », une immense 
prise de risque à chaque geste et une domes-
tication de l’espace, du son et des éléments 

scéniques. Désireuses de montrer que « l’ef-
fort peut faire trembler et que trembler peut 
être beau », les deux circassiennes incarnent 
un mélange de force et de douceur, de matu-
rité et de candeur dans une complicité que 
magnifie leur performance. Créatrices et pas-
seuses d’émotions, elles défient la pesanteur, 
la gravité en une ode à la vie trépidante.

Catherine Robert

Le Monfort Théâtre, 106 rue Brancion,  
75015 Paris. Du 20 au 29 septembre 2018.  
Du mercredi au samedi à 19h30.  
Tél. 01 56 08 33 88.

Région / Festival 

Festival  
Les Francophonies 

en Limousin
Trente-cinquième édition de son festival 
et trentième anniversaire de la Maison 
des auteurs : les Francophonies en 
Limousin proposent un programme tissé 
entre auteurs et artistes et font résonner 
la diversité du français.

Loin de se penser comme un îlot identitaire 
unifié résistant à la mondialisation du globish, 

Entretien croisé / Olivier Balazuc et Lou Wenzel

Max Gericke  
ou pareille au même

Les Plateaux Sauvages / de Manfred Karge, traduction Michel Bataillon /  
mes Olivier Balazuc

Olivier Balazuc et Lou Wenzel font leur rentrée aux Plateaux 
Sauvages. Sous la direction du metteur en scène, la comédienne 
interprète Max Gericke ou pareille au même de Manfred Karge : 
l’histoire d’un chemin d’existence à double voie.

Qui est le personnage autour duquel est 
construit Max Gericke ou pareille au même ?
Olivier Balazuc : L’ambivalence du titre 
évoque un vertige, celui d’une double iden-
tité : Ella Gericke, jeune ouvrière allemande, 
décide de prendre le nom, l’apparence et le 
travail de son mari, Max, mort prématurément. 
Nous sommes à la fin des années 1920, dans 
une Allemagne étranglée par la crise et le chô-
mage.
Lou Wenzel : Ce personnage traverse la 
seconde partie du siècle en étant homme 
ou femme, selon les circonstances. C’est une 
question de survie. Mais cela ne se fait jamais 
au détriment d’un genre ou de l’autre.
O. B. : En fin de compte, Ella/Max explore une 
troisième voie. Le moment qui nous touche le 
plus est celui ou elle tombe amoureuse d’une 
jeune communiste, parce qu’elle a appris à 
voir avec les yeux d’un homme. Mais son désir 
ne peut s’assouvir car elle reste une femme 
hétérosexuelle. Et son secret la condamne à 
la solitude.
L. W. : Ella est un symbole de résistance indivi-

duelle, un « monstre » qui défie la monstruosité 
identitaire du xxe siècle, avec Hitler comme 
paroxysme.  
O. B. : Elle défie également la société libérale, 
qui apparaît comme une nouvelle machine à 
broyer les identités. Son propre corps est un 
laboratoire de survie. Elle refuse de faire allé-
geance, de s’encarter.

à quel endroit ce texte fait-il se rejoindre vos 
deux univers artistiques ?
L. W. : Artistes femme et homme, nous vou-
lions rendre compte avec notre sensibi-
lité des questions qui travaillent la société 
contemporaine. Nous sommes tous les 
deux comédien-ne et metteur-e en scène. 
Olivier est également auteur. Nous cher-
chons à interroger les genres artistiques, 
à les mêler, car c’est toujours à l’endroit de 
la friction, du déplacement qu’il se passe 
quelque chose.
O. B. : L’être humain n’est pas univoque. à la 
notion d’identité, toujours excluante, rétré-
cissante, nous préférons celle de personna-

« Nous cherchons à 
interroger les genres 

artistiques, à les mêler. »
Lou Wenzel

« Ella/Max  
explore une  

troisième voie. »
Olivier Balazuc

Lou Wenzel  
et Olivier Balazuc.

lité, qui débride les imaginaires et dénoue le 
songe mortifère de l’appartenance. L’iden-
tité nous précède, alors que la personnalité 
affirme notre être au monde.

Sur quelles vues communes s’est construite 
votre collaboration ?
O. B. : La première mise en scène de Max 
Gericke, signée par Michel Raskine, avec 
Marief Guittier, date de 1984, avant la chute 
du Mur de Berlin. Nous voulions poursuivre 
leur geste par la version de notre génération. 
L’espace scénique est celui d’un chantier 
– destruction, reconstruction, construction ? – 

qui fait naître un théâtre où le poème prend 
corps de manière universelle et généreuse.
L. W. : Un théâtre qui privilégie le conte à la 
référence historique, afin que chacun puisse 
greffer sur cette pièce sa propre histoire, sa 
propre lutte.

Entretien réalisé  
par Manuel Piolat Soleymat

Les Plateaux Sauvages, 5 rue des Plâtrières, 
75020 Paris. Du 17 au 28 septembre 2018. Du 
lundi au vendredi à 20h. Tél. 01 40 31 26 35. 
www.lesplateauxsauvages.fr

le festival des Francophonie en Limousin 
invite toutes les modalités du français à venir 
s’exprimer et accueille la vivacité créatrice 
en ouvrant « un écart au sein de ce qu’on 
croyait semblable ». « Ce qui, en ces temps 
de diversité revendiquée, et nécessaire, lais-
serait apparaître une langue constamment en 
ébullition, des côtes de l’Atlantique à nos ban-

Atlas d’Ana Borralho et João Galante.

Anna Le Bozec et Samantha Lopez dans DRU.

Chandâla, l’impur par le Théâtre Indanostrum.

lieues », écrit Marie-Agnès Sevestre, l’actuelle 
directrice du festival. En plus des rencontres, 
concerts, débats, tables rondes, lectures, 
ateliers, remises de prix littéraires et expo-
sitions, la programmation fait cette année la 
part belle aux auteurs québécois. Elle offre 
aussi une carte blanche à Tropiques Atrium, 
scène nationale de Martinique, dont le direc-
teur, Hassane Kassi Kouyaté, prendra ses fonc-
tions à la tête des Francophonies en Limousin 
en janvier 2019, avec un projet « généreux et 
fédérateur ».

Catherine Robert

Les Francophonies en Limousin, 11 av. du 
Général-de-Gaulle, 87000 Limoges.  
Tél. 05 55 10 90 10.  
Site : www.lesfrancophonies.fr
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Quel projet vous a porté à la tête du ThéâtredelaCité ?
Galin Stoev : Un projet qui tend à réaffirmer l’idée qu’un CDN 
doit avant tout être un lieu de création et de recherche permet-
tant aux artistes d’inventer les langages théâtraux de demain. Ce 
qui revient à faire du partage de l’outil le point de départ de la 
vie du théâtre. Tous les créateurs n’ayant pas les mêmes envies 
et les mêmes besoins, j’ai imaginé un dispositif d’aide et d’ac-
compagnement sur mesure que j’ai appelé l’inCUBateur créatif.

En quoi consiste ce dispositif ?
G. S. : D’abord, nous avons transformé notre petite salle – qui 
s’appelle à présent le CUB – en espace dédié à la recherche, 
à la création et à la présentation de spectacles conçus par les 
artistes en résidence. Leur seule obligation est de partager, à 
un moment ou un autre, leur travail avec le public. Cela, afin 
de nouer une autre relation avec lui, de l’amener à découvrir, 
en plus des spectacles achevés, les étapes d’un processus de 
création. Ensuite, nous avons fait le choix de supprimer tous les 
bureaux situés au troisième étage du Théâtre afin de construire 
huit logements dans lesquels seront hébergés les créateurs en 
résidence. Les artistes seront ainsi présents au sein même du 
théâtre de façon quasi permanente.

Vous avez également souhaité renforcer le partenariat avec 
les autres institutions artistiques de la métropole toulousaine…
G. S. : Se forger une identité à travers la confrontation, voire 
la concurrence, est une conception d’un autre temps. Nous 
avons souhaité renverser cette logique verticale pour nous 

par l’institution que représente un CDN. L’idée est de faire en 
sorte que le théâtre devienne un lieu de vie non seulement 
pour les artistes, mais aussi pour les publics. Nous avons donc 
transformé notre foyer pour qu’il devienne un lieu ouvert, au 
quotidien, avec un restaurant, un bar, un espace de travail par-
tagé, des ateliers, des expositions…

Quelle tonalité avez-vous donnée à cette programmation 
2018/2019 ?
G. S. : J’ai souhaité proposer une saison 2018/2019 pleine de 
contrastes qui raconte l’être humain à travers tous ses aspects 
et ses paradoxes. Nous accueillerons des artistes aussi diffé-
rents que Maguy Marin, Wajdi Mouawad, Marie Rémond, Sylvain 
Creuzevault, Denis Podalydès, Cyril Teste, Anne-Cécile Vanda-
lem, Sébastien Bournac…

Vous avez également impulsé la création d’une Biennale 
internationale des arts vivants intitulée Je(u) T’M…
G. S. : Oui, sa première édition aura lieu à l’automne 2019. Elle 
sera pilotée par le ThéâtredelaCité et construite en collabo-
ration avec nos partenaires de la métropole. Ce projet vise à 
présenter aux spectateurs et aux professionnels des artistes 
étrangers mal connus en France. Durant deux semaines, Tou-
louse sera ainsi le lieu d’une grande ébullition artistique.

Après Danse Delhi, présenté la saison dernière au public 
toulousain, vous créez cette année un nouveau texte d’Ivan 
Viripaev, Insoutenables longues étreintes. Qu’est-ce qui vous 
lie à cet auteur ?
G. S. : J’aime sa façon de dépasser le cadre général du nihilisme 
dans lequel nous baignons. Et pourtant, Ivan Viripaev travaille 
sur les désillusions, le vide, le désespoir... Mais il le fait avec la 
volonté de voir ce qu’il y a de l’autre côté du néant. Insoute-
nables longues étreintes est le voyage initiatique de quatre 
trentenaires naviguant entre quête effrénée de plaisir et quête 
de sens. Cette pièce renvoie aux questions que nous nous 
posons sans toujours parvenir à y répondre.

Entretien réalisé par Manuel Piolat Soleymat

Insoutenables longues étreintes : du 4 au 21 décembre 2018.

« J’ai souhaité proposer  
une saison 2018/2019  

qui raconte l’être humain  
à travers tous ses aspects  

et ses paradoxes. »

Entretien / Galin Stoev

Les artistes au cœur de la vie du théâtre
Accompagnement sur mesure des créateurs, renforcement des partenariats locaux, 
création d’une Biennale internationale des arts vivants… :  Galin Stoev donne un nouveau 
souffle au Centre Dramatique National de Toulouse.

Faire découvrir le théâtre 
aux plus jeunes  

avec les écritures  
contemporaines

Désireux de stimuler l’innovation et la création jeune 
public, le ThéâtredelaCité propose, pour les enfants 
et les adolescents, une ambitieuse programmation 
soutenue par d’énergiques actions culturelles.

La jeunesse d’aujourd’hui est le public de demain. Cette évi-
dence suppose néanmoins que les théâtres mettent en place 
les conditions d’un accès facilité des plus jeunes à la culture et 
leur donnent le goût de revenir au théâtre quand ils ne font plus 
partie du public captif des matinées scolaires. Le Théâtredela-
Cité s’y emploie à travers de multiples opérations (rencontres, 
visites, repas avec les artistes, ateliers d’expression, « valises 
lecture », etc.) et une programmation spécifique qui réunit 
cette saison plusieurs spectacles.

Grandir, apprendre, comprendre
Prince Lepetit d’Henri Bornstein (du 14 au 21 mars), mis en 
scène par Lou Broquin, raconte la vie d’un petit garçon qui 
refuse la réalité et tâche de s’en inventer une nouvelle grâce à 
l’aide de son lapin Aristote. C’est quoi le théâtre ? (du 19 au 23 
novembre) est créé par les LabOrateurs, qui mêlent répertoires 
classique et contemporain pour une conférence en forme de 
spectacle. Nous/Eux (du 9 au 11 mai), de Carly Wijs, raconte 
comment les enfants sont capables d’affronter des situations 

Le ThéâtredelaCité invoque votre « grande histoire » avec 
Toulouse. Quelle est la réalité de cette relation ?
Maguy Marin : Comme toutes les histoires familiales, elle est 
très ambiguë ! J’ai beaucoup d’attachement pour Toulouse, 
parce que c’est la ville de mon enfance. J’en suis partie à l’âge 
de 16 ans et longtemps je n’y suis retournée que pour voir 
ma famille. J’ai eu la volonté de m’y installer en 2012 après 
avoir quitté le Centre chorégraphique national de Rillieux-la-

Pape, mais je n’ai pas pu y rester plus de trois ans, faute de lieu 
pour ma compagnie. Je pense que la danse a toujours posé 
un souci à Toulouse. Le Centre chorégraphique national de 
Joseph Russillo n’a pas duré longtemps. Il n’y a pas énormément 
de soutien pour la danse ici et le Centre de développement 
chorégraphique national (ndlr, La Place de la danse), même s’il 
a de belles ambitions, reste un petit lieu.

Aviez-vous jusqu’alors des liens avec le CDN de Toulouse ?
M. M. : Pas trop. Nous y avions joué Turba, il y quelques années. 
J’avais aussi tissé des liens avec Kader Belarbi, lors de son 
arrivée au Théâtre du Capitole. J’ai rencontré Galin Stoev au 
moment où il a été nommé. Nous avons échangé et j’ai trouvé 
formidable qu’il veuille redonner une place à ma compagnie, 
en partenariat avec différents lieux : Le Garonne, L’Usine à 
Tournefeuille, le Théâtre du Capitole, le Centre de dévelop-

Propos recueillis / Marie Rémond

Cataract Valley
D’après Camp Cataract de Jane Bowles / adaptation et 
mes Marie Rémond et Thomas Quillardet

Artiste accompagnée par le ThéâtredelaCité, Marie 
Rémond y crée son nouveau projet, adapté d’une 
nouvelle de Jane Bowles et mis en scène avec Thomas 
Quillardet.

La comédienne et metteure en scène Marie Rémond.

« Jane Bowles n’est pas très connue en France. Il faut dire 
qu’elle a peu écrit : quelques nouvelles, un roman, une pièce de 
théâtre. On la connaît surtout comme femme de Paul Bowles, 
l’auteur du célèbre Un Thé au Sahara. Son rapport à l’écriture 
était très laborieux. Elle avait besoin de temps, jetait beaucoup 
de ce qu’elle créait. Ses personnages sont toujours des figures 
irrésolues, qui luttent entre leur part d’enfance et leur inadap-
tation à la réalité, aux autres. Il y a des hommes dans ses nou-
velles, mais c’est dans les portraits intérieurs féminins qu’elle 
excelle. Ces femmes sont toujours au bord du précipice. Elle 
les décrit avec un humour et une sensibilité à fleur de peau.

Parole sensible
C’est dans le recueil Plaisirs paisibles que se trouve Camp 
Cataract, que Jane Bowles elle-même considérait comme sa 
nouvelle la plus aboutie. L’intrigue se passe dans un lieu comme 
en dehors du monde, entre sanatorium et lieu touristique, un 
lieu où l’on vient pour se promener près de chutes d’eau. Le 
chaos intérieur des personnages fait écho au grondement des 
cascades auprès desquelles Harriett vient pour se soigner, 
loin de l’amour étouffant de sa sœur Sadie. L’écriture de Jane 
Bowles est une écriture de la voix intérieure. Nous travaillons 
à le faire sentir, en jouant de la bascule entre pensée, adresse 
et dialogue, afin que la parole narrative s’incarne dans les per-
sonnages. »

Propos recueillis par Catherine Robert

Du 9 au 19 octobre 2018.

Propos recueillis / Cyril Jaubert

Cité merveilleuse
D’Opéra Pagaï

La Compagnie Opéra Pagaï, spécialiste des spectacles 
in situ qui font surgir la fiction dans notre environnement 
quotidien, donne à redécouvrir le ThéâtredelaCité.

Le ThéâtredelaCité fête ses 20 ans avec la Compagnie Opéra Pagaï.

« Je ne peux pas tout raconter, car le spectacle fonctionne 
sur de nombreuses surprises. Sur le principe, il y a 20 ans, la 
ville accouchait d’un théâtre et aujourd’hui, c’est le théâtre 
qui accouche d’une ville. Cette ville s’appelle la Cité merveil-
leuse. Cette Cité est un lieu merveilleux, enfantin, idéal, une 
ville utopique où il y a tout pour vivre, une ville qui produit de la 
culture, qui favorise les échanges. En fait, c’est une métaphore 
de ce qu’est le théâtre, ou plutôt de ce qu’il devrait être. Pour 
développer cette utopie, nous investirons le ThéâtredelaCité 
de fond en comble et le ferons parcourir aux spectateurs de 
la cave au grenier.

Quand la réalité  
bascule dans le rêve

Une trentaine de comédiens de la compagnie sera mêlée à 
l’équipe du théâtre, ce qui fera également de ce spectacle une 
aventure humaine. Lors de cette visite décalée, les spectateurs 
passeront par les coulisses, le plateau, les bureaux, les salles de 
répétition, les lieux de stockage du matériel... D’habitude, nous 
faisons des spectacles annoncés, ou bien nous faisons surgir 
une réalité parallèle dans un espace urbain. Ici, il s’agit d’un 
entre-deux, avec l’idée de transformer ce théâtre en véritable 
lieu de vie où l’on pousse un peu la réalité pour qu’elle bascule 
dans le rêve. » 

Propos recueillis par éric Demey

Les 15 et 16 septembre 2018.

AtelierCité

Dans l’esprit de son projet de « maison des artistes », 
le ThéâtredelaCité propose tous les deux ans à sept 
jeunes comédiennes et comédiens d’intégrer un 
dispositif d’insertion professionnelle : l’AtelierCité.

La promotion 2016/2017 de l’AtelierCité.

Destiné à des jeunes interprètes issus des écoles d’art drama-
tique, l’AtelierCité est la nouvelle version d’un dispositif d’inser-
tion professionnelle qui a fait ses preuves. « Depuis la création 
du Centre dramatique national de Toulouse, explique Caro-
line Chausson, responsable du projet, une résidence permet à 
certains de ces artistes de faire leur entrée dans le métier, de 
mieux en cerner les rouages et d’intégrer un réseau profes-
sionnel tant au niveau local que national ». Recrutée après la 
réception de plus de 200 candidatures au printemps dernier, 
suite à huit jours d’auditions et à un stage probatoire de cinq 
jours, la nouvelle promotion de l’AtelierCité entame en octobre 
une immersion de 15 mois au ThéâtredelaCité.

Accompagner le désir
Engagés en contrat de professionnalisation, les sept comé-
diennes et comédiens sélectionnés participeront à toutes les 
activités du CDN. Ils suivront des chantiers de recherche, diri-
gés par Galin Stoev, Aurélien Bory ou encore Maguy Marin 
– chantiers qui donneront lieu à des présentations publiques. 
Cela notamment « pour faciliter les rencontres avec les jeunes 
artistes de la région, qu’ils pratiquent le théâtre ou d’autres 
disciplines ». La promotion travaillera également avec les met-
teurs en scène Christophe Bergon et Chloé Dabert sur deux 
spectacles sur mesure qui seront programmés au CUB avant 
de partir en tournée. « Et chacun de ses membres sera appelé 
à développer un projet personnel, pour approcher au plus près 
les réalités d’un processus de création ».

Anaïs Heluin

« J’ai beaucoup d’attachement  
pour Toulouse, parce que  

c’est la ville de mon enfance. »

inscrire dans une démarche horizontale et transparente. Ce 
qui veut dire s’ouvrir à l’autre (ndlr, le Théâtre Sorano, le Ballet 
du Capitole, le Théâtre Garonne, l’Usine, La Cinémathèque de 
Toulouse, La Place de la Danse…) en créant des partenariats 
et en s’adressant à des publics qui, peut-être, sont intimidés 

ThéâtredelaCité : le CDN de Toulouse Occitanie  
réimaginé par Galin Stoev

Après dix années passées sous la direction de Laurent Pelly et Agathe Mélinand, le Théâtre national de Toulouse  
change de nom et d’orientation sous l’impulsion de Galin Stoev. En poste depuis janvier dernier,  

le metteur en scène d’origine bulgare souhaite faire de l’institution occitane un théâtre de création et de recherche  
« ouvert, démocratique, utile, qui fonctionne comme une cité ».

Entretien / Maguy Marin

Maguy Marin à l’honneur
Le CDN de Toulouse Occitanie offre à la chorégraphe un joli retour dans la ville de son enfance.

De Marivaux / mes Denis Podalydès

Le Triomphe de l’amour
Accompagné du costumier Christian Lacroix et du 
musicien Christophe Coin, Denis Podalydès délaisse 
momentanément la troupe de la Comédie-Française 
pour mettre en scène Le Triomphe de l’amour de 
Marivaux.

Le Triomphe de l’amour, mis en scène par Denis Podalydès.

Dans Le Triomphe de l’amour, le philosophe Hermocrate ima-
gine une société utopique à l’abri des agitations et des dangers 
de l’amour. Jusqu’à ce qu’une princesse, Léonide, fasse son 
apparition. Travestie en homme, elle bouleverse la quiétude 
de ce havre bucolique dédié au jardinage, à la musique, à la 
lecture... « Inconsciente de la maladie qu’elle propage dans 
ce jardin philosophique, explique Denis Podalydès, Léonide 
mène simultanément trois conquêtes amoureuses avec autant 
de virtuosité que d’innocence. » Triple jeu de faux-semblants, 
la pièce de Marivaux déploie, derrière le rire et les atours de la 
bienséance, une monstrueuse violence du cœur.

Manuel Piolat Soleymat

Du 1er au 15 février 2019.

Texte et mes Wajdi Mouawad

Tous des oiseaux
Wajdi Mouawad propose une éblouissante traversée 
théâtrale qui explore les déchirements d’une crise au 
sein d’une famille israélienne.

Tous des oiseaux de Wajdi Mouawad.

Auteur d’aujourd’hui, Wajdi Mouawad met en jeu une crise fami-
liale poignante, où l’intime est empli des violences du monde 
et d’héritages douloureux. L’ensemble impressionne à la fois 
par l’écriture pénétrante, par la beauté et la précision de la 
construction formelle, par le jeu saisissant des comédiens, qui 
interprètent leurs rôles en anglais, allemand, hébreu et arabe. 
S’il renoue avec la veine du cycle Le Sang des Promesses, 
fondé sur la guerre civile libanaise, l’auteur et metteur en scène 
part ici à la rencontre d’Israël, pays ennemi qu’on lui a appris 
à haïr. L’écriture profonde touche et captive parce qu’elle 
dépasse le cadre historique pour s’élever et atteindre, au cœur 
de l’humain, une dimension épique et poétique.

Agnès Santi

Du 30 septembre au 6 octobre 2018. Spectacle surtitré en 
français.

ThéâtredelaCité – CDN Toulouse Occitanie, 1 rue Pierre-Baudis, 3100 Toulouse.  
Tél. 05 34 45 05 05.  
www.theatre-cite.com

pement chorégraphique national. Le choix des pièces s’est fait 
en concertation avec ces lieux.

Votre nouvelle création, Ligne de crête, est-elle une conti-
nuité de la précédente ?
M. M. : Oui, je pense que sur le fond on est sûrement sur la 
même ligne que Deux mille dix sept. Mais après, je pense que je 
vais le prendre par un autre flanc : un autre flanc de montagne ! 
Je vais essayer de travailler peut-être plus sur les individus que 
sur le collectif, dans quelque chose d’un peu plus intime.

Propos recueillis par Nathalie Yokel

May B, du 29 novembre au 1er décembre 2018 ; Partage de 
danses avec le Ballet de Capitole, du 13 au 15 mars 2019 ; Ha ! 
Ha !, les 13 et 14 avril (à l’Usine) ; Ligne de crête, du 22 au 24 mai 
(au Théâtre Garonne).

extrêmes. Vol d’usage (du 11 au 30 décembre), de Jean Char-
millot et Jérôme Galan, remonte le temps d’agrès en agrès. La 
Nuit où le jour s’est levé (du 16 au 18 janvier), mis en scène par 
Olivier Letellier, explore la thématique de l’engagement. Tris-
tesse et joie dans la vie des girafes (du 3 au 6 avril), mis en scène 
par Thomas Quillardet, suit le parcours initiatique d’une petite 
fille de neuf ans qui part comprendre le monde en compagnie 
de son ours en peluche, Judy Garland.

Catherine Robert

Galin Stoev,  
nouveau directeur  
du CDN de  
Toulouse Occitanie.

May B, de Maguy Marin, l’une des quatre créations du Portrait/
Paysage consacré à la chorégraphe.

Vol d’usage, une création pour tous publics à partir de 7 ans.
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Grand entretien / Robert Abirached

Repenser les rapports  
entre culture et politique

écrivain et critique, professeur émérite des universités, directeur 
du Théâtre et des Spectacles au ministère de la Culture de 1981  
à 1988, Robert Abirached sort de sa réserve et dresse le bilan de 
la politique culturelle des dix dernières années. Cet intellectuel 
acéré, fin connaisseur des artistes et du théâtre, nous rappelle  
que la culture de l’imaginaire et de l’intelligence est indispensable 
à la démocratie.

Pourquoi sortir aujourd’hui de votre 
réserve ?
Robert Abirached : Je me suis tu volontaire-
ment pendant longtemps et cet entretien est 
sans doute un des derniers que j’accorde. 
J’ai fait l’expérience assez inattendue d’une 
disparition systématique du champ du minis-
tère depuis une bonne dizaine d’années. Le 
contact avec les prédécesseurs était aupa-
ravant une tradition qui ne relevait pas seu-
lement d’une sorte de bienséance mais du 
désir de maintenir une pensée. Au-delà de 
la vexation personnelle, qui n’est qu’anecdo-
tique même si elle m’a éprouvé, j’ai surtout 
considéré ce silence avec inquiétude : cette 
absence de lien et de relais me paraît très 
significative. Les ministres de la Culture ne 
tiennent désormais plus compte des acquis. 
Ils profitent de ce qui a été mis en place mais 
en ignorent l’histoire, les difficultés et l’ave-
nir. C’est ainsi que certaines choses piétinent, 
comme, pour n’en citer que quelques-unes, 
l’éducation artistique, l’évolution des rap-
ports avec la société, la rénovation des ini-
tiatives embourbées ou tenues en échec, la 
mise à jour des idées fondatrices du service 
public. Ce silence, en supprimant la mémoire, 
rend plus difficile l’approfondissement de la 
réflexion.

Les CDN sont-ils en danger ?
R. A. : Les CDN ont besoin d’être confortés 
dans leur mission. Ils ont atteint une étape 
où il faut leur redonner confiance. J’entends 
le ministère dire qu’il veut développer leurs 
réseaux, mais sans innovation et sans contact, 
sans aucune idée que la tradition doit être 

de la culture, accompagnée d’une obses-
sion de la rentabilité financière. Le devoir 
d’un ministère de la Culture est évidemment 
de veiller à l’efficacité et à la retenue dans 
l’usage des deniers publics, mais il est dom-
mage de s’en tenir à une logique comptable. 
Bureaucratisation et amoindrissement de 
l’imagination sont évidemment liés, les règle-
mentations brimant les initiatives. Il faut que 
les équipes du ministère aient une faculté 
d’empathie avec les artistes qui ne tourne 
pas à la complaisance mais conduise à une 
recherche commune. On s’est ainsi aperçu 
qu’on peut être ministre de la Culture sans 

vices substantiels… Rien de plus absurde par 
exemple que le communiqué du ministère 
disant qu’il chassait le Tarmac pour y instal-
ler Théâtre Ouvert, sous prétexte que le lieu 
appartient à l’état, avec l’idée naïve que le 
travail spécifique de Théâtre Ouvert pour-
rait intégrer la francophonie comme dans un 
grand magma… Voyez le festival de la franco-
phonie de Limoges, endroit de haute compé-
tence et d’action dans ce domaine. Voyez 
aussi l’importance des réseaux à soutenir, 
comme celui des instituts français à l’étranger 
dont le rôle est capital. Travailler en réseau, 
cela veut dire connaître, collaborer dans le 
respect des autres, offrir des services, des 
conseils et des moyens, car rien ne se fait non 
plus sans moyens. 

Quels sont les freins à ces chantiers nou-
veaux ?
R. A. : J’ose le mot : la navigation à vue, au 
risque de l’incompétence. Nul ministre ne 
peut être omniscient, mais il est nécessaire 
qu’il s’entoure de collaborateurs expérimen-
tés et parfaitement avertis. Voilà aussi pour-
quoi les nouvelles équipes ont intérêt à rester 
en contact avec les anciennes ! Le risque de 
cette incompétence est d’aboutir, comme 
aujourd’hui, à des ruptures de fait avec la 
profession. On ne s’étonnera pas alors de 
constater qu’il y ait, dans certains endroits, 
des dérives dans la mission des CDN. Au-
delà de tout cela, les mesures annoncées 
comme devant servir de phares à la poli-
tique culturelle me paraissent inquiétantes. 
Le « passe culture » attribué aux jeunes est 
ainsi susceptible de graves dérives. La décen-
tralisation, de Vilar à Vincent, repose sur une 
idée très exigeante de l’art. Il ne s’agit pas 
de donner au plus grand nombre l’occasion 
de se distraire et de consommer images ou 
textes, comme s’il s’agissait d’accéder à un 
marché de la culture, mais de faire connais-
sance avec cette chose rare qu’est l’émotion 
esthétique. Notons d’ailleurs qu’une telle 
tentative a échoué en Italie… Le succès de la 
décentralisation a été rendu possible par une 
collaboration étroite avec les enseignants et 
les diverses fédérations de culture populaire. 
Voyez le rôle essentiel qu’ont joué les Ceméa 
à Avignon. Des résultats extraordinaires 
ont été obtenus par la collaboration entre 
enseignants et praticiens de l’art en certains 
endroits, mais le chapelet de réussites n’a 
pas abouti à la réalisation d’un projet global 
ouvert à tous. 

« La particularité  
du service public est de 

devoir être constamment 
réajusté, ce qui doit 

passer par un contact  
de ses agents avec  

les tutelles, dans le souci 
d’une réflexion 

commune. »

« Une idée aussi indigente 
que ce “passe culture” 

est dépourvue de 
véritable générosité  

dans la mesure  
où elle relève  

d’une incapacité à croire 
à la possibilité  

d’une collaboration  
des imaginaires. »« Bureaucratisation  

et amoindrissement  
de l’imagination  

sont évidemment liés,  
les règlementations 

brimant les initiatives. »

Pour quelles raisons ?
R. A. : Comme pour le reste, parce que 
cela relève d’un défaut du projet politique. 
L’éducation artistique est certes l’acquisi-
tion de savoirs et de techniques mais aussi 
une éducation de l’imaginaire. Les Anglais 
le réussissent très bien dans leur enseigne-
ment : leur école ne forme pas d’abord des 
techniciens ou des érudits mais des gens 
ouverts, capables de s’adapter parce que 
l’école a développé leur capacité d’ima-
giner et de créer. Tel est le sens véritable 
du projet d’éducation artistique : ajouter 
un complément indispensable à la défini-
tion de l’éducation. Voilà qui est sans doute 
difficile à comprendre pour un esprit petit 
bourgeois ou pour des politiques qui se 
revendiquent de la normalité du Français 
moyen. Ce n’est pas à ce Français moyen 
qu’il faut demander l’effort d’imaginer une 
politique ambitieuse dans ce domaine ! 
L’extension nécessaire de l’éducation artis-

Robert Abirached

« La réflexion sur la notion 
de politique culturelle, 

son évolution,  
la place qu’elle tient  

dans l’art contemporain  
s’est interrompue, surtout 

chez les politiques. »

avoir un vrai goût des arts ou de la littérature 
ou en étant simplement armé des savoirs 
usuels à la sortie des universités, avec le brin 
d’assurance qui les accompagne. Un ministre 
instruit n’est pas forcément le mieux préparé 
à diriger une politique culturelle. Mais choisir 
quelqu’un issu de la société civile ne veut 
rien dire en soi. Où est la société civile de la 
création ? Un médecin praticien, nommé à 
la tête du service de santé, y est sans doute 
légitime, mais considérer la compétence 
culturelle de quelqu’un au seul prétexte 
qu’il exerce un métier dans ce domaine n’est 
pas forcément bon ! Admettons que le pom-
piste n’est pas forcément le mieux qualifié 
pour s’occuper de la gestion des politiques 
pétrolières… Il y a partout des chantiers à 
ouvrir ou à reprendre. Mais il faut pour cela 
des compétences et une connaissance du 
terrain plutôt que de conduire l’action à 
partir d’intuitions vagues et de déclarations 
générales.

Quels sont ces chantiers ?
R. A. : D’abord la francophonie, en affirmant la 
volonté de travailler au service de la langue 
française dans les pays où elle est pratiquée 
et où elle a du mal à aboutir artistiquement. 
D’où viennent depuis vingt ans les grandes 
innovations théâtrales ? Soni Labou Tansi, qui 
est burkinabé, Koffi Kwahulé, toute la franco-
phonie extrêmement vivace au Québec. Une 
des grandes apparitions de ces dernières 
années est Wajdi Mouawad, libano-québé-
cois-français, sans compter Lepage, sans 
compter les grands Belges… Et je ne parle 
pas de toute l’Afrique du Nord où existent 
d’excellents artistes, qu’il ne s’agit pas de 
diriger mais avec lesquels il faut dialoguer et 
qu’il faut soutenir quand ils sont empêchés 
d’écrire ! Dans le domaine du théâtre, si on 
cherche des œuvres fortement marquantes, 
c’est là qu’on les trouve. C’est une facilité de 
considérer qu’il suffit de nommer un délé-
gué à la francophonie sans le doter de ser-
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maintenue et toujours revigorée. La particu-
larité du service public est de devoir être 
constamment réajusté, ce qui doit passer par 
un contact de ses agents avec les tutelles, 
dans le souci d’une réflexion commune : 
le ministère doit faire des propositions au 
service public. La réflexion sur la notion de 
politique culturelle, son évolution, la place 
qu’elle tient dans l’art contemporain s’est 
interrompue, surtout chez les politiques. 
Cet effort s’était fait autour de Jack Lang et 
avait essaimé dans toute la France. Je ne cite-
rai que l’Observatoire des politiques cultu-
relles, organisé à Grenoble autour de René 
Rizzardo, militant engagé qui avait acquis 
de fines compétences d’expertise par ses 
échanges avec le ministère. Ce qui a été 
décidé et mis en œuvre entre 1981 et 2000 
et, je le prétends, réussi, l’a été parce qu’il y 
avait une volonté de travailler mais aussi une 
réflexion continue.

En quoi les choses ont-elles changé ?
R. A. : On a assisté à une bureaucratisation 

tique réclame des moyens importants. Le 
« passe culture » coûte cher. Le danger, c’est 
que les sommes qui y seront consacrées 
soient ponctionnées sur des crédits géné-
raux infiniment plus utiles ailleurs… Une idée 
aussi indigente que ce « passe culture » est 
dépourvue de véritable générosité dans la 
mesure où elle relève d’une incapacité à 
croire à la possibilité d’une collaboration 
des imaginaires pour transformer la société. 
La pratique de l’art, associée à l’acquisition 
d’un savoir, est extraordinairement enrichis-
sante pour les futurs métiers des enfants et 
leur insertion dans la vie sociale. Voyez à 
cet égard la vivacité du secteur amateur et 
ses bénéfices civiques ! Ce secteur devrait 
d’ailleurs être rattaché au ministère de la 
Culture. Là encore, la cause est essentielle 
et n’est pas assez réfléchie ! C’est peu dire 
qu’il y a encore des choses à faire et la 
stagnation actuelle est d’autant plus stupé-
fiante qu’elle a lieu sous le mandat du pre-
mier Président de la République réellement 
cultivé depuis vingt ans ! Il est incroyable 
de l’entendre faire de magnifiques discours 
alors que, faute d’une politique culturelle 
qui renoue avec une réflexion sur les rap-
ports entre la politique et l’art, son projet 
demeure infirme et reste prisonnier de 
vieilles routines et de gadgets inutiles.

Propos recueillis par Catherine Robert
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# tousjaponais
www.theatre-chaillot.fr

 Tous Japonais
13 septembre – 5 octobre 2018

Kader Attou / Jann Gallois / Tokyo Gegegay
Saburo Teshigawara / Rihoko Sato
Shochiku Grand Kabuki  
Hideki Noda
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Anne Teresa De Keersmaeker.

Portrait

Anne Teresa De Keersmaeker
Festival d’Automne à Paris 

Rares sont les chorégraphes qui peuvent afficher plus de trente-
cinq ans de créations. C’est le cas d’Anne Teresa De Keersmaeker, 
à laquelle le Festival d’Automne à Paris consacre un « portrait » 
composé de onze pièces différentes qui jalonnent son parcours 
d’exception.

Dès le début des années 80, Anne Teresa De 
Keersmaeker impose un style. Si elle explore 
initialement les mouvements minimalistes 
(Fase, four movements for Steve Reich, 1982, 
ou Rosas Danst Rosas,1983, sur la magnifique 
partition de Thierry de Mey), elle en détourne 
le sens premier pour créer des chorégraphies 
en osmose avec la composition musicale. Peu 
à peu, elle invente des structures savamment 
complexes et extraordinairement rapides qui 
génèrent une sorte d’ivresse du mouvement, 
un vertige de la perception. Pour elle, la com-
position est indissolublement liée à l’émotion, 
l’une naît de l’autre et réciproquement. Choré-
graphiquement parlant, les qualités de mouve-
ment sont toujours intimement liées à la parti-
tion musicale qu’elle choisit, sachant rendre 
lisible une rythmique interne qui finit par impul-
ser son caractère et sa dynamique à la pièce. 
Elle n’hésite pas à se confronter à Bartok, Reich 
(Rain, 2001), Ligeti et Ysaïe (Achterland,1990), 
Grisey (Vortex Temporum, 1996), Schoenberg 
(La Nuit transfigurée, 1995/2014), mais aussi 
John Coltrane (A Love Supreme, 2005/2017), 
Mozart, ou Bach (Mitten wir im Leben sind, 
2017, sur les six Suites pour violoncelle inter-
prétées par Jean-Guihen Queyras).  Parallè-
lement, ses œuvres ont toujours un thème 

sous-jacent qui fait apparaître la personnalité 
de ses interprètes à travers le corset musical 
de la partition d’où la gestuelle s’élance avec 
une légèreté aérienne, une liberté formelle et 
un foisonnement d’expressions. 

De la création à la transmission
Son mouvement oscille de la vigueur à la 
sensibilité dans un battement pulsatile fait de 
heurts, de revirements, de calmes soudains 
qui dilatent brusquement l’espace. Enfin, c’est 
l’une des seules chorégraphes à pouvoir 
s’aventurer avec tout autant de bonheur du 
côté du théâtre et monter magnifiquement 
des pièces de Heiner Müller, tout en ren-
forçant la nervosité de l’écriture chorégra-
phique comme dans son stupéfiant Quartett 
(1999, avec le collectif tgStan, d’après Les 
Liaisons dangereuses de Laclos). Tout un pan 
du travail de transmission entrepris par la cho-
régraphe depuis une dizaine d’années sera 
aussi présenté dans le Festival. Que ce soit 
par son travail en forme de palimpseste que 
l’on pourra découvrir avec Zeitigung (issu des 
créations, reprises, recréations, de Zeitung et 
Re-Zeitung), ou encore en donnant accès à 
ses sources et ses principes structurants. Les 
curieux pourront l’éprouver dans le Slow 

enfants, pourront se rendre au CN D le temps 
d’un week-end intitulé La Fabrique qui leur est 
dédié (lire notre article intitulé La Fabrique 
Anne Teresa De Keersmaeker).

Agnès Izrine

Critique 

La Reprise –  
Histoire(s) du Théâtre (I) 

Nanterre-Amandiers / texte et mes Milo Rau 

Fondateur de la maison de production International Institute of 
Political Murder, Milo Rau interroge sur scène le meurtre d’un 
homosexuel à Liège en 2012. Il ausculte le réel à travers le théâtre, 
et réciproquement. Saisissant ! 

La Reprise – Histoire(s) du Théâtre (I), titre qui fait écho à la série de films Histoire(s) du cinéma de Jean-Luc 
Godard. 

Une froide nuit pluvieuse d’avril 2012, à Liège. 
À la sortie d’un bar gay, Ihsane Jarfi monte 
dans une polo grise. Abandonné nu à la lisière 
d’une forêt, son corps sera retrouvé deux 
semaines plus tard. Il a été tabassé à mort par 
les occupants de la voiture. C’est non seule-
ment ce meurtre homophobe que reconsti-
tue ou plutôt ausculte Milo Rau – sa banalité, 
son déroulement, la douleur qu’il provoque 
pour les proches… –, mais aussi la fabrique de 
la représentation, le geste théâtral qui porte 
la fatalité tragique à la scène. Ambitieux, Milo 
Rau questionne en direct à travers la singu-
larité de son théâtre autant la violence du 
réel que les moyens et les effets du théâtre. 
Il brouille à dessein les frontières habituelles 
et le confort de l’illusion pour créer un 
théâtre du présent qui inclut à part entière le 
public dans ses interrogations. Son théâtre 
documenté, qui a dans des œuvres précé-
dentes exploré la propagation de la haine 
au Rwanda, la guerre au Congo ou l’affaire 
Dutroux, est toujours précédé d’une phase 
d’enquête. Dans cette nouvelle pièce, il se 
conforme au Manifeste de Gand, un système 
de règles édité à l’occasion de sa récente 
prise de fonction en tant que directeur du 
NTGent en Flandre : pas d’adaptation de 
textes classiques, une scénographie légère, 
l’utilisation de plusieurs langues, la présence 
de comédiens non professionnels… Quatre 
comédiens professionnels –  Tom Adjibi, 
Johan Leysen, Sara De Bosschere, Sébastien 
Foucault, qui a assisté au procès – et deux 
comédiens amateurs – Suzy Cocco et Fabian 
Leenders  – participent à l’élucidation du 
crime qui questionne plus qu’elle ne résout. 
Même si le contexte d’une ville sinistrée 
minée par le chômage est clairement énoncé, 
Milo Rau nous épargne une explication socio-
logique facile ou autre interprétation. La scé-
nographie légère, qui évoque la multiplicité 
et la confrontation des points de vue, utilise 

un grand écran, avec des images tournées en 
direct ou enregistrées, comme pour mettre 
en perspective l’idée de vérité. 

Entre violence tragique et possibilité 
utopique, un théâtre qui interpelle  

La victime, les meurtriers, les proches – son 
ex-petit-ami et ses parents – témoignent et 
donnent corps aux faits. En cinq chapitres 
et un épilogue, le théâtre avance avec préci-
sion entre des pôles contrastés, entre ques-
tionnements sur le processus théâtral par les 
acteurs et naturalisme extrême. Le chapitre 
intitulé Anatomie du crime reconstitue ainsi 
le crime avec voiture, protagonistes et coups 
qui pleuvent. Le théâtre doit-il repousser ses 
limites jusqu’à actualiser à ce point la vio-
lence ? Est-ce nécessaire d’en arriver là pour 
rendre le théâtre véritablement actif ? La pièce 
aurait sans doute été aussi intéressante sans 
cette longue scène de près de 20 minutes, 
évidemment dérangeante, mais chacun 
jugera. D’autant que ce qui se dit à travers ce 
théâtre, c’est une possibilité utopique, le désir 
de faire communauté, pour les vivants qui se 
souviennent des morts. À la fin du spectacle 
et d’un épilogue qui interpelle le public, cha-
cun est renvoyé à sa responsabilité. Puis cha-
cun se lève, souvent en silence, comme c’est 
l’usage en France, en route vers la reprise de 
son quotidien, de sa solitude heureuse ou mal-
heureuse. Avec à l’esprit ce théâtre qui invite 
à la solidarité…   

Agnès Santi 

Nanterre-Amandiers, Centre dramatique 
national, 7 av. Pablo-Picasso, 92000 Nanterre. 
Du 22 septembre au 5 octobre. Du mardi au 
vendredi à 20h30 sauf jeudi à 19h30, samedi 
à 18h30, dimanche à 16h30. Tél. 01 46 14 70 
00. Durée : 1h40. Spectacle vu au Festival 
d’Avignon 2018. 

Walk, où les danseurs de Rosas et de P.A.R.T.S. 
invitent les Parisiens à les rejoindre pour une 
marche lente, finissant par un workshop sur 
la place de l’Hôtel de Ville. Et les danseurs 
professionnels et amateurs, adultes comme 

– �Échelle Humaine, Lafayette Anticipations du 15 au 23 septembre. 
– �Fase, Four Movements to the Music of Steve Reich, Centre Pompidou, 19 au 22 septembre.  

Slow Walk Paris le 23 septembre. 
– �Rosas danst Rosas, Espace 1789, Saint-Ouen, 28 septembre ; Théâtre Jean Vilar, Vitry-sur-Seine,  

30 septembre ; Théâtre-Sénart, 2 octobre. 
– �!POC!, Alfortville, 4 octobre ; Théâtre du Fil de l’eau, Pantin avec le CND, 6 et 7 octobre ;  

Le CENTQUATRE-PARIS du 10 au 13 octobre ; La Fabrique, CND Centre national de la danse  
les 6 et 7 octobre. 

– �Achterland, Maison des Arts Créteil avec le Théâtre de la Ville, du 16 au 18 octobre ; Théâtre 
de Saint-Quentin-en-Yvelines, 20 décembre. 

– �Verklärte Nacht, Théâtre de la Ville – Espace Cardin, du 18 au 24 octobre. 
– �Zeitigung, Théâtre des Abbesses, du 10 au 18 novembre.
– �Mitten wir im Leben sind / Bach6Cellosuiten, Philharmonie de Paris avec le Théâtre de la Ville 

du 17 au 19 novembre. 
– �Vortex Temporum, MC93, du 22 au 24 novembre. 
– �A Love Supreme, Espace 1789, Saint-Ouen, 23 novembre ; Théâtre de Rungis,  

6 décembre ; Pôle culturel La Lanterne de Rambouillet, 14 décembre ; Théâtre Firmin Gémier 
– La Piscine, Châtenay-Malabry, les 15 et 16 décembre ; Théâtre du Beauvaisis, 18 décembre ; 
Théâtre des Louvrais, Pontoise, les 20 et 21 décembre. 

– �Quartett, Centre Pompidou, du 28 novembre au 1er décembre. 
– �Rain (live), La Villette, Grande Halle avec le Théâtre de la Ville, du 6 au 8 décembre.

danse



da
ns

e

da
ns

e

5554

la
 te

rr
as

se

la
 te

rr
as

se

25
8

26
8

se
pt

em
br

e 
20

18

se
pt

em
br

e 
20

18

La Terrasse, premier média arts vivants en France Partenariats, contactez-nous / 01 53 02 06 60 ou la.terrasse@wanadoo.fr

©
 C

hr
is

to
ph

e 
Ra

yn
au

d 
de

 L
ag

e
©

 Je
le

na
 R

em
et

in

©
 L

au
re

nt
 P

hi
lip

pe

Atelier de Paris

CDCN
Saison 18/19
Liz Santoro
et Pierre Godard
Pierre Pontvianne
Claire Jenny
Vincent Dupont
Madeleine Fournier
Joanne Leighton
Joris Lacoste 
Yasmine Hugonnet
Ashley Chen
Sylvère Lamotte
Marc Lacourt
Oona Doherty

Temps fort danse au 
Théâtre de la Bastille
Shira Eviatar
Oona Doherty
Nina Santes
Simon Mayer

Festival  
JUNE EVENTS
13e édition

Rendez-vous 
ouverts à tous
Ateliers de pratique (enfants, 
ados, adultes, parents-enfants),
rencontres et ateliers 
autour des spectacles, open 
studio des masterclasses, 
projets amateurs…

Atelier de Paris
Centre de développement 
chorégraphique national 

atelierdeparis.org
01 417 417 07
Cartoucherie 75012 Paris
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Forecasting  
de Giuseppe Chico et Barbara Matijevic. 

Les Plateaux
La Briqueterie / Théâtre Jean-Vilar / Vitry-sur-Seine / festival 

Cette plate-forme internationale permet à un vaste public 
composé de professionnels et d’amateurs de danse de découvrir 
en quatre jours de jeunes artistes décoiffants.

S’il est un endroit où les relations internatio-
nales signifient quelque chose, c’est bien à La 
Briqueterie pendant Les Plateaux ! En quatre 
jours seulement, la manifestation, dont c’est 
la 26e édition, intitulée Visions élargies, pro-
pose un tour du monde des jeunes talents 
chorégraphiques ouvert à tous, grâce à un 
Pass à 40,50 € pour quinze spectacles ! La 
majorité des spectacles sont présentés en 
intégralité avec, cette année, la mise en avant 
d’écritures singulières, du solo aux pièces 
de groupe, que l’on pourra découvrir, soit 
à la Briqueterie, soit au Théâtre Jean-Vilar 
de Vitry-sur-Seine. C’est la compagnie cata-
lane Roser López Espinosa qui ouvre le bal 
avec Hand to Hand, un Lac des cygnes très 
revisité sous la forme d’un combat de judo, 
rapprochant danse et arts martiaux. Elle sera 
suivie d’Opus, du Grec Christos Papadopou-
los, qui nous apprend à regarder la musique 

grâce à l’Art de la fugue de Bach. Souvent 
à la recherche de nouveaux modes narra-
tifs, empreints de questionnements actuels, 
nombre de chorégraphes se frottent aux aspé-
rités de notre temps. 

En prise sur l’actuel
C’est le cas de Lilian Steiner avec Memoir 
for rivers and the Dictator qui s’intéresse 
au corps comme archive, de Barbara Mati-
jevic et Giuseppe Chico avec Forecasting, 
ou de Raphaël Solleilhavoup avec Lowcost, 
dans lequel chaque interprète peut assurer 
toutes les fonctions d’une entreprise fictive. 
Dans un genre plus tranchant, et plus polé-
mique, le spin-off très politique de Pietro 
Marullo, Wreck, Oh!rage de Calixto Neto, 
qui vise à remodeler l’imaginaire des corps 
minoritaires, tandis qu’Ana Pi affirme avec 
ironie que « La danse noire existe, d’ailleurs, 

c’est la seule à avoir une couleur ». Plus inti-
miste, No(s) terres, d’Olivier Renouf avec 
le danseur sri-lankais Sarath Amarasingam, 
questionne le rapport au sol. Davantage 
centrées sur le corps et ses possibilités 
physiques, ou sur une recherche de nou-
veaux modèles, les créations de l’Australien 
James Batchelor (Hyperspace), du Québé-
cois Manuel Roque (Bang Bang), d’étienne 
Rochefort (Vestige #2 et #3),  d’Andréanne 
Leclerc (Cherepaka), d’Andrea Costanzo 
Marini (Scarabeo) nous proposent un 
voyage dans « la logique de la sensation ». 
La manifestation se clôturera avec bonne 

humeur grâce à Molar de Quim Bigas Bas-
sart, un autre Barcelonnais qui nous pré-
sente différentes (re)personnifications du 
bonheur. Grincheux, s’abstenir !

Agnès Izrine

Les Plateaux, du mercredi 26 septembre au 
samedi 29 septembre 2018. La Briqueterie, 
CDCN du Val-de-Marne, 17 rue Robert-Degert, 
94400 Vitry-sur-Seine. Tél. 01 46 86 17 61.  
Le vendredi 28 septembre au Théâtre Jean-
Vilar, 1 place Jean-Vilar, 94400 Vitry-sur-
Seine. Tél. 01 46 86 17 61.

Grito Pelao, une chaîne de trois femmes et un enfant.  

Critique

Grito Pelao 
Théâtre de Nîmes / Chaillot – Théâtre national de la Danse / chor. Rocio Molina 

Accompagnée de sa mère Lola Cruz et de la chanteuse Silvia 
Perez Cruz, Rocio Molina ne choisit pas entre son désir d’enfant et 
son désir de danser : elle danse son désir d’enfant. Comme une 
renaissance, instinctive et entière.  

étonnante et audacieuse démarche, où 
le désir d’enfant et le désir de danser se 
rejoignent en un puissant geste de célébra-
tion. Alors que la grossesse impose un temps 
d’arrêt aux danseuses, Rocio Molina inter-
roge sur scène son désir d’enfant, et danse 
enceinte. Elle réinvente l’extrême virtuosité 
et la volonté de repousser les limites qui sont 

jours impressionne par sa vivacité précise. Elle 
ose s’exposer, s’exhiber même, dans une ode 
absolue au désir de maternité, et à l’amour de 
soi, tous deux pétris de force, d’angoisse et 
de vulnérabilité. D’autant que, célibataire – et 
homosexuelle –, elle assume seule ce désir. Au-
delà de la définition populaire et réductrice du 
mythe de Narcisse, l’amour de soi se confond 
ici avec une forme de libération qui permet de 
poursuivre la lignée, de choisir la continuité, à 
l’écoute du corps. 

Le corps féminin et ses pouvoirs
Une écoute totale, instinctive, crue, qui se 
donne à voir et fait théâtre. Dans sa solitude, 
mais aussi – surtout – en mouvement, en rela-
tion, en rencontre. Car le spectacle est réa-
lisé en compagnie de sa mère, Lola Cruz, pré-
sence attentive, aussi concrète que le fil d’un 
tricot, et de la chanteuse Silvia Perez Cruz, 
à la voix absolument sublime, elle aussi dans 
une attention aiguë aux enjeux de la maternité. 
Trois femmes réunies, deux artistes aux forts 
tempéraments, qui font preuve d’une intense 
et intime complicité dans cette aventure singu-
lière et éphémère. Enceinte de quatre mois à 
la création du spectacle lors du Festival d’Avi-
gnon en juillet, Rocio Molina poursuit les repré-
sentations trois mois de plus. Superbe écrin, 
la scénographie de Carlos Marquerie est un 
réel atout. Une danse expérimentale, à la fois 
exclusivement centrée sur soi et universelle. 

Agnès Santi  

Théâtre de Nîmes, 1 place de la Calade,  
30000 Nîmes. Les 2 au 4 octobre 2018 à 20h,  
le 3 à 19h. Tél. 04 66 36 65 00.  
Chaillot – Théâtre national de la Danse,  
1 place du Trocadéro, 75016 paris.  
Du 9 au 11 octobre à 20h30.  
Durée : environ 1h30. Spectacle vu lors de sa 
création au Festival d’Avignon 2018. 

Vertikal de Mourad Merzouki.

18e Biennale de la Danse  
de Lyon

Région / Lyon / Biennale

événement incontournable de la scène chorégraphique, la 
Biennale de la Danse de Lyon revient avec une 18e édition tournée 
vers l’Europe et les nouvelles technologies.

Avec dix-neuf créations mondiales et huit 
premières françaises, plus de deux cents 
représentations dans quarante-trois villes, une 
attention particulière portée aux pratiquants 
amateurs comme aux publics professionnels 
et, bien sûr, son traditionnel défilé qui cette 
année célèbre la paix, la Biennale de la Danse 
de Lyon s’annonce une fois encore incon-
tournable. Pour cette 18e édition, Dominique 
Hervieu, sa directrice, a souhaité mettre en 
avant l’Europe, une Europe « branchée sur tous 
les flux artistiques et ouverte à tous les dialo-
gues ». Au cœur d’une programmation particu-
lièrement foisonnante et riche de spectacles 
fort attendus, notons les présences d’Oona 
Doherty, figure montante de la danse anglo-
saxonne qui explorera en quatre tableaux 
dans Hard to be soft la vie à Belfast, de l’italien 
Alessandro Sciarroni qui avec Augusto s’inté-
ressera à la figure du clown, ou du collectif 
bruxellois Peeping Tom qui transmettra son 
emblématique 31 rue Vandenbranden au Bal-
let de l’Opéra de Lyon. Côté français, les créa-
tions seront également nombreuses. Maguy 
Marin, notamment, lancera avec Ligne de crête 
un appel à la résistance, Rachid Ouramdane 
questionnera dans Franchir la nuit le sort des 
enfants migrants, Mourad Merzouki s’essaiera 
aux techniques aériennes avec Vertikal tandis 
qu’Angelin Preljocaj interrogera dans Gravité 
« l’attraction des corps entre eux ». 

Danse, image et nouvelles technologies
Outre la création européenne, le dialogue 
entre danse, image et nouvelles technologies 
est l’autre fil rouge de cette 18e édition. Un 
temps fort destiné à cette thématique s’ouvrira 
avec les mythiques BIPED et Beach Birds du 
précurseur Merce Cunnigham, interprétés 
par les danseurs du CNDC d’Angers. Seront 
également proposés VR_1 du suisse Gilles 
Jobin, qui plongera un public de cinq per-
sonnes dans une réalité virtuelle et immersive 

composée de divers paysages peuplés de 
danseurs géants ou miniatures, et Fugue VR, 
réalité mixte, l’adaptation du grand succès de 
Yoann Bourgeois, Fugue/Trampoline, en réalité 
virtuelle. Enfin, un Dansathon organisé avec 
la collaboration de la Fondation BNP Paribas 
rassemblera pour 72 heures, simultanément à 
Lyon, Liège et Londres, des danseurs, choré-
graphes, designers et développeurs web pour 
une prometteuse expérience de co-création. 

Delphine Baffour

Biennale de la Danse de Lyon.  
Du 11 au 30 septembre. Tél. 04 27 46 65 65. 
www.biennaledeladanse.com.

habituellement les siennes, met en scène son 
dévoilement et son histoire, parfois avec déli-
catesse, parfois avec emphase. Sa danse tou-

L’invitation
aux 
musées
au CN D
Six lieux d’art du monde 
entier transforment 
le CN D en musée 
éphémère et vivant.

10 & 11.11
Museo Nacional Centro 
de Arte Reina Sofía Madrid
Musée éphémère 
de la mode Paris
Art Institute of Chicago
Chicago

24 & 25.11
MAGASIN des horizons
Grenoble
Fundação Serralves Porto

8 & 9.12
Musée de la danse Rennes

Performances & Expositions
& Conférences 
Plus d’infos sur cnd.fr

Centre national de la danse
+33 (0)1 41 83 98 98
cnd.fr

CN D_ADS_2018_2018_La Terrasse 121 x 380  19/07/18  13:00  Page1
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Focus Santoro / Godard
Atelier de Paris–Carolyn Carlson / Chor. Liz Santoro et Pierre Godard

Ils forment le tandem franco-américain le plus remarqué de la 
planète danse française. Liz Santoro et Pierre Godard sont de 
nouveau à l’affiche de l’Atelier de Paris, qui chouchoute ses 
artistes associés.

Il a fallu une pièce, Relative Collider, pour 
déclencher une vraie curiosité à l’endroit de 
leur travail, à mi-chemin entre la danse et la 
recherche scientifique. Il faut dire que Liz 
Santoro n’est pas seulement issue de l’école 
du Boston Ballet : elle a également étudié 
les neurosciences à Harvard. Quant à Pierre 
Godard, il fut ingénieur, analyste financier, 
éclairagiste, avant d’étudier à la Sorbonne 
le traitement automatique des langues et de 
rédiger une thèse. Leur association a tout de 
suite ouvert des territoires inexplorés pour la 
chorégraphie, qu’ils élaborent en adjoignant 
la question du texte au mouvement. Rien de 
bien nouveau, dira-t-on ; mais en évacuant 

la question du sens, ils ont pu développer 
leur recherche sur une écriture purement 
partitionnelle, qui décortique les langages 
et interroge notre perception. Emergent de 
nouveaux systèmes, des combinatoires éton-
nantes, dans une rigueur de composition 
tenue au millimètre près.

Immersion dans l’œuvre
L’Atelier de Paris–Carolyn Carlson, qui accom-
pagne le travail des deux artistes via le dis-
positif d’artistes associés, prévoit pour l’au-
tomne une immersion dans leur démarche en 
proposant un programme 3 jours / 3 œuvres, 
conçu comme un cheminement chronolo-

For Claude Shannon, reprise à l’Atelier de Paris  
dans un temps fort dédié  
à Liz Santoro et Pierre Godard.

Decadance par la Batsheva Dance Company.

Decadance à l’Opéra
Opéra Garnier / l’onde / Ballet de l’Opéra national de Paris / Chor. Ohad Naharin

Ohad Naharin, chorégraphe israélien acclamé dans le monde 
entier, est invité au Palais Garnier. Il revisite pour les danseurs de 
l’Opéra l’une de ses œuvres phares, Decadance. La pièce foisonne 
d’extraits de ses créations et dévoile toute la diversité de son 
inspiration.

Aurélie Dupont, directrice de la Danse de 
l’Opéra national de Paris, n’a jamais fait mys-
tère de son intérêt pour la danse israélienne ni 
de son admiration pour Ohad Naharin, rencon-
tré lors de la création de Perpetuum à l’Opéra 
de Paris (2000) alors qu’elle était danseuse 
étoile. Familière de sa méthode « Gaga », elle 
n’a pas hésité à l’inviter à recréer pour dix-
neuf danseuses et un nombre égal de dan-
seurs son fameux Decadance, un vrai défi en 
termes de technique et d’investissement pour 
les artistes du Ballet de l’Opéra. Decadance 
est l’un des spectacles chorégraphiques les 
plus demandés dans le monde. Il a été imaginé 
pour la première fois en 2000 pour célébrer 

sur Echad mi yodea, chant très rythmique de 
la Pâque juive dynamisé, amplifié et accéléré 
par le groupe rock israélien Tractor’s Revenge, 
et chanté par Ohad Naharin lui-même. 

Agnès Izrine

Opéra national de Paris, Palais Garnier,  
place de l’Opéra, 75009 Paris. Du 28 septembre 
au 19 octobre 2018. Les 28 septembre, 1er, 3, 4, 
6, 7, 9, 11, 12, 13, 15 ,16, 18, 19 octobre à 20h00. 
Dim. 30 septembre et sam. 13 octobre à 14h30. 
Tél. 08 92 89 90 90. Durée 1h15.
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Le Malandain Ballet Biarritz, une signature singulière
Il est des démarches artistiques qui frappent par leur intégrité et leur engagement, qui ne se soucient ni des opinions  

ni des injonctions, mais uniquement de l’art, de la danse telle qu’elle est aimée. Conjuguant un fort ancrage local  
et un large succès international, le Malandain Ballet Biarritz poursuit sa route indépendante, où le vocabulaire classique 
fonde une créativité impressionnante et actuelle. Ces racines nourrissantes ont fait grandir une danse de toute beauté !

Entretien / Thierry Malandain 

Une vie de danse, corps et âme 
Malgré un remarquable parcours, à la fois en tant que créateur – plus de 80 œuvres à son 
actif ! –, et en tant que directeur de Centre Chorégraphique National, Thierry Malandain 
demeure toujours aussi humble et exigeant. Récit d’une histoire guidée par l’amour de la 
danse et la nécessité de créer…

l’Opéra national de Bordeaux, au sein duquel nous avons initié 
un Concours de jeunes chorégraphes pour mettre en lumière 
les talents qui utilisent le langage classique. Et en septembre, 
le Festival Le Temps d’Aimer fait vivre toute la ville de Biarritz 
au rythme de la danse. Des groupes de danse basque dans les 
villages jusqu’aux grands événements – comme lorsque nous 
avons dansé devant 8 000 personnes aux arènes de Bayonne –, 
la danse est au fil des saisons un facteur de cohésion, de bras-
sage et de reconnaissance. 

Le temps a joué pour vous en faveur de la danse : est-ce une 
satisfaction ? 
T. M. : C’est vrai que le temps a permis au Ballet de s’affirmer 
et de connaître le succès. Mais je ne suis jamais satisfait, peut-
être parce que je suis très atteint par l’état du monde qui ne 
permet pas d’être satisfait. Je suis un citoyen concerné par le 
politique, et dans sa dimension conciliatrice et fédératrice la 
danse est politique. Comme l’humour, l’art transcende toujours 
le désespoir. En 50 ans, je n’ai jamais arrêté la danse ! 

Focus réalisé par Agnès Santi 

Depuis la création du Centre Chorégraphique National de 
Biarritz en 1998, comment avez-vous évolué en tant qu’artiste ? 
Thierry Malandain : Je suis resté fidèle à mon attachement au 
vocabulaire classique, à la création née à partir de ce voca-
bulaire, très variée, adossée à des partitions musicales. Je 
crois qu’un artiste est intéressant lorsqu’il demeure fidèle à lui-
même, à ses désirs et convictions. J’ai dansé de 9 à 59 ans ! Je 
n’ai jamais cherché à répondre aux attentes, à mettre au point 
des stratégies, à développer ma présence à Paris. On me l’a 
parfois reproché. C’est au travail que je dois le succès, qui ne 
s’est pas construit dans la facilité, mais plutôt dans les marges. 
J’ai bénéficié de soutiens institutionnels, ce qui compte dans 
un monde pyramidal, et du soutien de ceux qui m’entourent. 
Car nous sommes une vieille équipe. Notre première compa-
gnie Temps Présent fut créée en 1986 à élancourt avec huit 
danseurs, après avoir quitté le Ballet Théâtre Français de Nancy. 
Ce choix de la liberté nous a imposé un défi permanent et un 
travail colossal. Comme dans chaque vie il y a des hauts et des 
bas, mais nous nous serrons toujours les coudes. Aujourd’hui, le 
Ballet compte 22 danseurs permanents, et chaque saison une 
centaine de représentations sont programmées en France et 
à l’international. Les tournées sont nécessaires pour maintenir 
le Ballet dans son effectif actuel. Le diriger et l’animer, c’est un 
métier de lutte et de pression constante !  

La présence du Ballet en France est-elle toujours aussi fra-
gile ? 
T. M. : à l’étranger s’affirme une vitalité dans tous les domaines 
d’expression de la danse, alors qu’en France, qui pourtant 
avec l’Italie a inventé le Ballet au xviie siècle, la place du Ballet 
comme genre théâtral s’est réduite. Aujourd’hui en France les 
chorégraphes qui créent à partir du vocabulaire classique sont 
rares. Quoiqu’on en dise, dans certaines maisons d’opéra, la 
danse demeure une discipline subalterne. Une telle situation 
est un désaveu de la danse. L’avènement de la nouvelle danse 

« Dans sa dimension  
conciliatrice et fédératrice 

 la danse est politique. » 

Création / Première française à l’Opéra Royal  
du château de Versailles  

Marie-Antoinette 
Thierry Malandain crée Marie-Antoinette pour l’Opéra 
Royal du château de Versailles, sur la trilogie des 
symphonies n° 6, 7, 8 de Joseph Haydn.

Après Cendrillon (2013) et La Belle et la Bête (2015), la compa-
gnie crée à nouveau un Ballet pour l’Opéra Royal de Versailles. 
à l’invitation de Laurent Brunner, directeur de Château de Ver-
sailles Spectacles, Thierry Malandain  imagine une fresque en 
trois tableaux inspirée par la dernière reine de France à Ver-
sailles, grande amatrice d’art. Avec l’Orchestre Symphonique 
d’Euskadi sous la direction de Mélanie Levy-Thiébaut.

Opéra Royal du château de Versailles, les 29, 30 et 31 mars 2019.  
Avant-premières dans le cadre du Ballet T, projet de 
coopération eurorégional, et tournée :
16 & 17 novembre 2018, Gare du Midi de Biarritz 
14 & 15 février 2019, Kursaal, Donostia / San Sebastián (Espagne)
19 février 2019, Baluarte, Pampelune (Espagne)
21 février 2019, Palacio de Los Congresos, Bilbao (Espagne)
24 février 2019, Teatro de la Maestranza y Salas del Arenal, 
Séville (Espagne)
23 & 24 mars 2019, Théâtre d’Anvers (Belgique)
6 & 7 avril 2019, Opéra de Vichy
19 & 20 avril 2019, Grand Théâtre de Bordeaux
21 mai 2019, Theater der Stadt Wolfsburg (Allemagne)
25, 26 & 27 mai 2019, Opéra de Reims
1er & 2 juin, 7, 8, & 9 août, Gare du Midi de Biarritz

Festival / Biarritz

Le Temps d’Aimer 
Un important moment de partage, d’émotion et de 
découverte, avec 26 compagnies d’une grande 
diversité esthétique. 

Sous la direction artistique de Thierry Malandain, le Festival pro-
pose près de 50 rendez-vous dans la ville et ses trois théâtres. 
Cette édition particulièrement festive célèbre les 20 ans de la 
compagnie, et les danseurs du Ballet présentent le samedi 15 
septembre 20 miniatures dans plusieurs lieux emblématiques 
de la ville, avant d’inviter en soirée le public à danser lors d’un 
bal. Au programme, des spectacles mais aussi des stages, des 
expositions, des conférences, des déambulations… avec des 
compagnies internationales et des jeunes talents. Un foisonne-
ment passionnant ! 

Du 7 au 16 septembre 2018. www.letempsdaimer.com

En tournée
90 représentations  
de septembre 2018  
à août 2019 
– �Noé,  Malandain / Rossini 
– �Rêverie romantique,  Malandain / Chopin 
– �Sirènes,  Harriague / Vivaldi, Corelli, Araia, Raupach 
– �La Belle et la Bête,  Malandain / Tchaïkovski
– �Cendrillon,  Malandain / Prokofiev
– �Estro - Nocturnes,  Malandain / Vivaldi, Chopin 
– �Une Dernière chanson - La Mort du cygne - Boléro,  

Malandain / Romances d’autrefois, Saint-Saëns, Ravel

Malandain Ballet Biarritz, Centre Chorégraphique national  
de Nouvelle-Aquitaine en Pyrénées-Atlantique, 
Gare du Midi, 23 av. Foch, 64200 Biarritz.  
Tél. 05 59 24 67 19.   
www.malandainballet.com

française dans les années 1980 a aussi contribué à cette reléga-
tion, car certains ont cru à tort que leurs difficultés venaient du 
classique. Lors des premières éditions du Concours chorégra-
phique international de Bagnolet (ndlr aujourd’hui Rencontres 
chorégraphiques internationales de Seine-Saint-Denis), la moitié 
du jury était pourtant composée de personnes issues de l’uni-
vers classique. Porter des jugements sur les uns ou les autres 
entraîne l’immobilisme et le cloisonnement. Les discours heureu-
sement ont changé. Quant à la formation, si elle est satisfaisante 
à un haut niveau, elle manque d’exigence dans sa globalité. 
Ainsi, les modalités d’apprentissage de la danse dans les conser-
vatoires de région permettent difficilement d’atteindre le haut 
niveau : les cours collectifs n’incitent pas à un travail régulier et 
technique. Certains talents très doués partent étudier à l’étran-
ger, et il est aujourd’hui difficile de recruter de bons danseurs.

Quel est l’ancrage de la danse à Biarritz ? 
T. M. : Nous y sommes installés depuis 20 ans, et notre audience 
y est très forte. Au fil du temps, notre implantation s’est conso-
lidée. Nous avons développé un axe transfrontalier à travers 
une activité euro-régionale en partenariat avec Donostia / San 
Sebastian. Nous avons créé l’Accueil Studio, où nous accueil-
lons des chorégraphes de toutes esthétiques, sans oublier les 
groupes de danses traditionnelles basques. Nous avons créé 
aussi un Pôle de coopération du Grand Sud Ouest en collabo-
ration avec le Ballet du Capitole de Toulouse et le Ballet de 

Thierry Malandain.

Noé, nominé aux prestigieux Benois de la Danse 2018. La compagnie a aussi été distinguée comme «meilleure compagnie» en 2017 par l’Association 
Professionnelle de la Critique de Théâtre, de Musique et de Danse.

gique dans l’œuvre : d’abord avec Relative 
Collider, qui avec le recul s’avère être la 
pièce la plus structurellement simple. Les 
deux suivantes, For Claude Shannon et Maps, 
ont un petit quelque chose d’une mécanique 
vivante qu’apporte la multiplication des 
contraintes et des éléments partitionnels. 
D’où des états de corps particuliers, même 
si le vocabulaire gestuel ne se révèle pas si 
étendu. L’enjeu n’est pas là ; la syntaxe, les 
lettres, les mots, constituent un terrain de 
jeu infini prompt à provoquer des motifs de 

corps, de présence et de danse éprouvants 
et passionnants en même temps.

Nathalie Yokel

Atelier de Paris–Carolyn Carlson,  
route du Champ-de-Manœuvre,  
75012 Paris. Tél. 01 417 417 07. 
Relative Collider, le 4 octobre 2018 à 20h30. 
For Claude Shannon, le 5 octobre à 20h30. 
Maps, le 6 octobre à 18h (représentation  
suivie d’un dîner « un artiste à ma table ». 

les dix ans de création d’Ohad Naharin à la 
tête de la Batsheva Dance Company, d’où son 
titre. Le spectacle est donc composé de dix 
séquences, sorte de concentré de toutes les 
pièces phares créées par Ohad Naharin pour 
la Batsheva Dance Company, un récapitulatif 
hallucinant de son style et de la diversité de 
son écriture. 

Un irrésisitible plaisir de danser
Decadance est un tourbillon d’émotions et 
d’inventions. Une danse de toutes les danses 
pour ainsi dire. Cette nouvelle version, spé-
cialement composée pour les danseurs de 
l’Opéra de Paris, a été réalisée à partir des 

œuvres suivantes : Anaphaza (1993), Zachacha 
(1998), Naharin’s Virus (2001), Three (2005), 
Telophaza (2006), MAX (2007), Seder (2007), 
Sadeh21 (2011). Mais il s’agit, selon le choré-
graphe, plus d’une matière de départ à explo-
rer avec les danseurs, qu’une juxtaposition 
d’extraits : « J’aime prendre des sections exis-
tantes et les retravailler, créer la possibilité de 
les voir sous un nouveau jour. Cela m’apprend 
toujours quelque chose sur ma danse et son 
écriture. ». Gageons que nous retrouverons 
néanmoins dans ce nouveau Decadance la 
célèbre et éblouissante « danse des chaises » 

Avec l’appli, 
sortez en toute intelligence !

Le journal de référence de la vie culturelle depuis 1992.
Tél. 01 53 02 06 60
www.journal-laterrasse.fr
E-mail la.terrasse@wanadoo.fr
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Nocturne danse #32
• L’écho d’un infini 
sylvère lamotte
• Syn. 
sandrine lescourant 
et johanna faye
› 22 FÉV

Z’Anima
mié coquempot 
› 13, 14, 15 MARS

danse

ouverture de saison

3D                                               
Danse Dehors Dedans 
• Fata Morgana 
béatrice massin › 15 SEPT
• Les Sauvages 
sylvère lamotte › 22 SEPT
• Kata 
anne nguyen › 22 SEPT
• Recherche involontaire
mithkal alzghair › 13 OCT

Nocturne danse #31
• Ben & Luc
mickaël phelippeau
• Ruines
sylvère lamotte
› 13 OCT

Hakanaï
adrien m & claire b 
› 18, 19 OCT

Inoah
bruno beltrão › 13 NOV

Le bruit des arbres 
qui tombent
nathalie béasse › 14 DÉC

la belle saison 
à la poudrerie

Mind the gap
satchie noro › 6 AVRIL

Fix Me
alban richard, avec 
arnaud rebotini › 6 AVRIL

L’Amour Sorcier
aïcha m’barek et hafiz 
dahou / j.-m. machado 
› 13 AVRIL

la belle saison 
à la poudrerie

Vivace
alban richard › 18 MAI

Tél. 01 46 61 36 67
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D’après le conte chinois « La peinture sur le mur »
Chorégraphie Angelin Preljocaj / CCN Aix en 
Provence

Création 2016

Du vendredi 5 au dimanche 7 octobre
Musique : Nicolas Godin | Costumes : Azzedine Alaïa
Pièce pour 10 danseurs

La 
Fresque

Tél. 01 46 61 36 67

Un week-end de spectacles et de transmission au CND.

La Fabrique  
Anne Teresa De Keersmaeker

Centre national de la danse / chor. Anne Teresa De Keersmaeker

Le CND accueille dans sa Fabrique Anne Teresa De Keersmaeker 
et l’école P.A.R.T.S. pour un week-end de spectacles, de 
transmission et de partage.

Après avoir donné carte blanche au Ballet de 
l’Opéra de Lyon ou au DANCE ON ENSEMBLE 
établi à Berlin, la Fabrique du CND s’associe 
au Festival d’Automne pour ouvrir grand ses 
portes à Anne Teresa De Keersmaeker. La 
géniale chorégraphe belge et son école 
s’empareront du lieu les 6 et 7 octobre pour un 
week-end riche de spectacles et d’ateliers. Les 
étudiants de P.A.R.T.S., d’abord, s’approprie-
ront Drumming, fascinante pièce dans laquelle 
une unique et longue phrase chorégraphique 
subit de multiples variations et répond à la 
partition percussive de Steve Reich. Ils en 
livreront leur interprétation en trois fragments 
dans le Grand studio. Quarante-cinq danseurs 
de la promotion Génération XII de la même 
école égraineront quant à eux dans les diffé-
rents espaces de l’Atrium la collection de solos 

qu’ils ont créée pour le festival d’art interna-
tional de Bruxelles. À ne pas rater également, 
la reprise au Théâtre du Fil de l’eau par une 
toute nouvelle distribution du célèbre Rosas 
danst Rosas. C’est avec cette pièce manifeste, 
dans laquelle son écriture contrapuntique et 
minimaliste répond aux boucles rythmiques 
de Thierry de Mey et Peter Vermeersch, que le 
talent d’Anne Teresa de Keersmaeker s’impo-
sait en 1983 sur la scène internationale.

Danses partagées
Outre les représentations, ce beau week-
end est aussi l’occasion pour les danseurs 
de Rosas de transmettre leur savoir-faire au 
public parisien, qu’il soit professionnel ou 
amateur, composé d’adultes ou d’enfants. 
Ainsi, divers ateliers permettront de se fami-

liariser avec le répertoire de la compagnie, 
de Fase à Rain, de A Love Supreme à Drum-
ming. Quant aux plus jeunes, à l’instar des 
Dancingkids qui se tiennent tous les samedis 
à Bruxelles, ils seront, en fonction de leur âge, 
initiés à une danse ludique ou étudieront les 
techniques contemporaines. Enfin, chacun 
sera invité à participer au projet Re-Rosas!. 
Pour ce faire, il suffit de se connecter à 
rosasdanstrosas.be pour étudier les mou-
vements de la deuxième partie de Rosas 

danst Rosas (la fameuse danse exécutée par 
quatre jeunes femmes sur des chaises) ou de 
l’apprendre dans l’enceinte du CND pour en 
donner ensuite sa propre version.

Delphine Baffour

Centre National de la Danse, 1 rue Victor-
Hugo, 93507 Pantin. Les 6 et 7 octobre.  
Tél. 01 41 83 98 98. www.cnd.fr 
Avec le Festival d’Automne à Paris.

Escale au Japon
Chaillot - Théâtre national de la danse / focus Tous japonais

Qu’ont en commun Kader Attou, Jann Gallois, Saburo Teshigawara, 
Nakamura Shidô II et Nakamura Shichinosuke II, et Tokyo 
Gegegay ? Ils composent à Chaillot un temps fort dédié à la danse 
et au théâtre japonais, puisant aussi bien dans la tradition que dans 
la création contemporaine.

La saison culturelle Japonismes 2018 est une 
heureuse occasion pour découvrir des pro-
jets inédits en France. Le Théâtre National de 
la Danse ouvre ses portes à un art théâtral 
japonais ancestral qui intrigue et passionne 
les amoureux du mouvement. Porté par des 
acteurs, le kabuki rassemble effectivement 
le jeu, le chant et la danse dans un art extrê-
mement codifié, aux présences corporelles 
étonnantes. C’est un véritable événement 
que de pouvoir ici accéder à deux pièces 
issues du répertoire traditionnel, portées par 
la compagnie Shochiku et les véritables stars 
japonaises Nakamura Shidô II et Nakamura 
Shichinosuke II. 

Une passerelle France-Japon
Côté contemporain, Chaillot a choisi le must : 
Saburo Teshigawara est un des plus emblé-
matiques représentants de la scène japonaise 
depuis de nombreuses années. Porteur d’une 
danse virtuose mais jamais bavarde, dans un 
environnement scénique sonore et lumineux 
toujours bien léché, le chorégraphe livre ici sa 
version de l’Idiot de Dostoïevski, qu’il porte en 
duo avec Rihoko Sato. Une démarche intéres-
sante pour un artiste qui ne verse jamais dans 

la narration. Enfin, un programme spécifique 
témoignera d’une interaction entre la France 
et le Japon : sous l’impulsion de Dominique 
Hervieu, directrice invitée de la Triennale de 
Yokohama 2018, des chorégraphes français 
rencontrent la fine fleur du hip hop japonais. 
Dans ce programme de trois pièces courtes, 
on verra le travail des Tokyo Gegegay dans 
une variation autour des années lycée, avec ce 
qu’il faut d’excentricité et de folie. Cinq inter-
prètes japonais seront ensuite les danseurs 
des créations de Jann Gallois puis de Kader 
Attou.

Nathalie Yokel

Chaillot - Théâtre national de la danse, 1 place 
du Trocadéro, 75116 Paris. 
Iromoyô Chotto Karimame Kasane Narukami, 
du 15 au 19 septembre 2018, relâche le 17.  
Triple Bill # 1 de Jann Gallois, Kader Attou,  
et Tokyo Gegegay, du 18 au 21 septembre 2018.  
The Idiot, de Saburo Teshigawara, du 27  
au 30 septembre 2018 et du 2 au 5 octobre 2018. 
Tél. 01 53 65 31 00.  
Dans le cadre de Japonismes 2018. 

Propos recueillis / Rachid Ouramdane

Franchir la nuit
Bonlieu-Scène Nationale / Chaillot, Théâtre National de la Danse /  
chor. Rachid Ouramdane 

Pour sa nouvelle pièce, Rachid Ouramdane invite sur le plateau six 
danseurs et une foule d’enfants. Un processus de création nourri 
par des rencontres, pour explorer la question de l’accueil des 
migrants. 

« Au cœur des sujets qui ne me quittent pas 
depuis de nombreuses années – les migra-
tions, l’exil –, ce projet s’attache particulière-
ment à l’enfance. Au-delà de l’actualité des 
mouvements migratoires, de la médiatisation 
des naufrages, la question est : qu’est-ce qu’on 
fabrique, nous tous, dans nos pays qui sont 
possiblement des pays d’accueil ? En rédui-
sant les enjeux à des questions administratives, 
à côté de quoi sommes-nous en train de pas-
ser ? De quoi sommes-nous responsables ? 
Avec ce projet, il s’agit de se mettre à hau-
teur d’enfant, de donner à voir de quoi est 
faite cette enfance, ce qu’elle a d’altéré, de 
cabossé. On travaille depuis des mois avec 
des institutions et des associations d’accueil 
de migrants à Grenoble, même si je sais bien 
que rencontrer un artiste n’est pas pour eux 
une priorité.

écrire sur le silence des enfants
J’essaye de ne pas aller vers ce que l’on 
connaît déjà. Pour être dans le temps quo-
tidien, se voir, apprendre à se connaître. 
J’arrive avec des ateliers de chant, de danse, 
d’écriture. Nous commençons à avancer 
ensemble, en étant confrontés à la difficulté 
de faire émerger la parole, car ces enfants 
sont très silencieux. Quand ils arrivent en 
France, ils doivent donner le récit de leur 
parcours, car il faut savoir d’où ils viennent 
et qui ils sont. Après, ils s’empêchent de 
parler d’eux de peur de ne pas se confor-
mer au récit produit pour l’administration. 
Dans la réalité de notre rencontre, nous 
essayons de trouver de la profondeur, du 
sens, de créer les conditions nécessaires 

pour faire émerger la parole, avec l’aide de 
Fanny Vuaillat, enseignante-chercheuse à 
l’université de Grenoble. Dans chaque ville 
où se jouera le spectacle, on se mettra au 

Le chorégraphe Rachid Ouramdane.

The Idiot, de Saburo Teshigawara. 

travail pour rencontrer d’autres enfants, et 
écrire autour d’un en-commun malgré les 
différences. »

Propos recueillis par Nathalie Yokel

Bonlieu-Scène Nationale, 1 rue Jean-Jaurès, 
74000 Annecy. Le 14 septembre à 19h.  
Tél. 04 50 33 44 11.  
Puis du 15 au 21 décembre 2018 à Chaillot, 
Théâtre National de la Danse, 75016 Paris. 
Dans le cadre de la programmation hors les 
murs du Théâtre de la Ville. 
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Quels sont les temps forts de votre prochaine saison ?
François Noël : Il y aura d’abord Grito Pelao de Rocío Molina, 
programmé en ouverture. Ce spectacle, qui aborde la maternité, 
est assez particulier puisque Rocío l’a voulu dans sa condition 
de femme enceinte, et qu’il prendra fin un peu avant son accou-
chement. Créé au Festival d’Avignon, il ne sera joué que dans 
quelques villes d’Europe, uniquement chez ses coproducteurs. 
Le deuxième temps fort sera Welcome, la création de Patrice 
Thibaud, notre artiste associé en production déléguée. Il y trai-
tera, à sa manière toujours joyeuse, de l’arrivée au paradis. Un 
autre spectacle auquel je tiens beaucoup est Batailles d’images 
de Stéphanie Thiersch. Cette pièce sera créée et répétée ici, au 
Théâtre de Nîmes, et accompagnée par l’orchestre Les Siècles.

Vous programmez également cette année deux spectacles 
de cirque.
F. N. : La programmation, éclectique, varie en fonction des 
spectacles que je croise, de mes coups de cœur. Nous invi-

sommes une scène conventionnée pour la danse et je suis très 
touché par cet art qui doit être soutenu envers et contre tout. 
D’autant qu’il est de plus en plus difficile pour les chorégraphes 
de jouer et d’être coproduits. Je suis résolument engagé pour 
la danse contemporaine, à travers la coproduction, la diffusion 
et l’accueil d’artistes associés. Nous finirons en décembre 2018 
notre collaboration avec François Verret et Emmanuelle Huynh 
nous rejoindra dès la rentrée. J’ai beaucoup d’intérêt pour son 
travail. La présentation de son spectacle Formation sera éga-
lement un moment fort puisque ce sera la première rencontre 
de notre public avec une de ses œuvres.

Propos recueillis par Delphine Baffour 

Entretien / François Noël

Une saison qui conjugue  
découvertes et fidélités

François Noël, Directeur du Théâtre de Nîmes depuis 2009, présente une programmation 
riche et diverse. 

Le Théâtre de Nîmes,  
un bouillonnant foyer artistique 

Indifférent aux modes, attentif à la qualité et la sincérité des démarches artistiques, le Théâtre de Nîmes  
soutient activement la création et les artistes. Scène conventionnée d’intérêt national – art et création –  
danse contemporaine, le théâtre propose une programmation pluridisciplinaire éclectique qui rayonne  

et convainc un large public. Une dynamique créative qui allie audace et confiance.   

ration qui permet de poursuivre la lignée, de choisir la conti-
nuité, à l’écoute du corps. 

Le corps féminin et ses pouvoirs
Une écoute totale, instinctive, crue, qui se donne à voir, prend 
son temps, et fait théâtre. Dans sa solitude, mais aussi – surtout 
– en mouvement, en relation, en rencontre. Car le spectacle est 
réalisé en compagnie de sa mère, Lola Cruz, présence atten-
tive, aussi concrète que le fil d’un tricot, et de la chanteuse 
Silvia Perez Cruz, à la voix absolument sublime, elle aussi dans 
une attention aiguë aux enjeux de la maternité. Trois femmes 
réunies, deux artistes aux forts tempéraments, qui font preuve 
d’une intense et intime complicité dans cette aventure sin-
gulière et éphémère. Enceinte de quatre mois à la création 
du spectacle, Rocio Molina va poursuivre les représentations 
trois mois de plus. Superbe écrin, la scénographie de Carlos 
Marquerie est un réel atout. Une danse expérimentale, à la fois 
exclusivement centrée sur soi et profondément universelle. 

Agnès Santi  

Du 2 au 4 octobre 2018.  
Spectacle vu au Festival d’Avignon 2018. 

Danse / Critique

Grito Pelao 
chor. Rocio Molina 

Accompagnée de sa mère Lola Cruz et de la chanteuse 
Silvia Perez Cruz, Rocio Molina ne choisit pas entre son 
désir d’enfant et son désir de danser : elle danse son 
désir d’enfant. Comme une renaissance, instinctive et 
entière.  

étonnante et audacieuse démarche, où le désir d’enfant et le 
désir de danser se rejoignent en un puissant geste de célébra-
tion. Alors que la grossesse impose un temps d’arrêt aux dan-
seuses, Rocio Molina interroge sur scène son désir d’enfant, et 
danse enceinte. Elle réinvente l’extrême virtuosité et la volonté 
de repousser les limites qui sont habituellement les siennes, met 
en scène son dévoilement, avec délicatesse ou emphase, et sa 

danse toujours impressionne. Elle ose s’exposer, s’exhiber, dans 
une ode absolue au désir de maternité, et à l’amour de soi, tous 
deux pétris de force, d’angoisse et de vulnérabilité. D’autant 
que, célibataire – et homosexuelle –, elle assume seule ce désir. 
Au-delà de la définition populaire et réductrice du mythe de 
Narcisse, l’amour de soi se confond ici avec une forme de libé-

« Je suis résolument engagé  
pour la danse contemporaine. »

Danse

Batailles d’images
Chor. et mes Stéphanie Thiersch

Stéphanie Thiersch et le Quatuor Asasello s’associent à 
l’orchestre Les Siècles pour faire naître d’extravagants 
« tableaux vivants ».

Chorégraphe allemande installée à Cologne, Stéphanie  
Thiersch a fondé sa compagnie, MOUVOIR, en 2000. Puisant 
dans la culture populaire comme dans les beaux-arts, elle crée 
des pièces et des performances qui sondent avec acuité notre 
humanité moderne et sait marier avec talent différents médias. 
Le public du Théâtre de Nîmes a pu découvrir l’an dernier 

For four puis Bronze by Gold, avec les musiciens du quatuor 
à cordes Asasello sur le plateau. Pour City Dance Köln, elle 
a organisé avec l’orchestre philarmonique de Cologne une 
performance de douze heures réunissant plus de cinq cents 
musiciens, choristes et danseurs. Stéphanie Thiersch revient 

au Théâtre de Nîmes pour y répéter et y créer un nouvel opus, 
Batailles d’images. 

Tableaux vivants
Elle y retrouve les musiciens du Quatuor Asasello qu’accom-
pagnent pour l’occasion ceux de l’orchestre Les Siècles, bien 
connu et fort apprécié du public nîmois puisqu’artiste associé 
permanent du théâtre. Ensemble, ils réinventent les « tableaux 
vivants », arrangements de personnes qui incarnent une com-
position artistique, et tissent ainsi des liens entre image et per-
formativité. Après que les danseurs ont pris la pose, les tableaux 
s’animent sur des mélodies classiques ou contemporaines, 
décalant, non sans humour, leur signification première. Un ter-
rain de jeu idéal pour celle qui, de pièce en pièce, interroge les 
processus de transformation, les états transitoires.

Delphine Baffour

Les 9 et 10 mai 2019. 

tons donc le Cirque Le Roux, une compagnie française qui fait 
un travail d’une grande intensité, et un jeune cirque australien 
absolument merveilleux, Gravity & Other Myths. Pour A Simple 
Space, ils évoluent dans un tout petit espace, au milieu et au 
plus près du public installé sur le plateau. Lors de cette saison 
très riche, très ouverte, nous accueillerons également le col-
lectif belge Mensuel et son spectacle Blockbuster. Ils ont créé, 
à partir de 160 courts extraits de célèbres films hollywoodiens, 
un nouveau film. Ils font en direct le doublage et le bruitage, 
jouent la bande son. Cela crée quelque chose d’extrêmement 
foisonnant, à la fois très drôle et émouvant. Enfin, la saison 
s’achèvera de manière un peu exubérante avec une forma-
tion de rumba congolaise que l’on retrouvera à l’issue de leur 
concert pour un grand bal organisé sur la place de la Calade.

Vous êtes, pour la saison prochaine, coproducteur d’une 
dizaine de spectacles de danse. 
F. N. : C’est une chose à laquelle je tiens beaucoup. Nous 

François Noël.

Grito Pelao, une chaîne de trois femmes et un enfant.  

Stéphanie Thiersch et le Quatuor Asasello.

Théâtre / Entretien / Patrice Thibaud

Welcome
Mes Patrice Thibaud et Jean-Michel Guérin

Danse, musique, chant, vidéo… Patrice Thibaud nous 
plonge dans le monde hybride de Welcome. Une 
exploration onirique, poétique et burlesque de l’idée de 
paradis.

A quel théâtre travaillez-vous depuis la création de Coco-
rico, en 2008 ? 
Patrice Thibaud : Petit, j’ai longtemps été complexé par mes ron-
deurs. La peur du regard de l’autre était très castratrice pour moi. 
J’ai donc voulu aller chercher ce regard pour mieux le combattre, 
avec humour et dérision, grâce au théâtre. Dans chacun de mes 
spectacles, j’essaie d’encourager, dans le cœur de chaque spec-
tateur, ce lâcher prise, cette prise de distance avec soi-même 
et avec la vie. Cela, en tentant de retrouver le regard vierge et 
naïf de l’enfance. Picasso disait : « J’ai mis toute ma vie à savoir 
dessiner comme un enfant ». Je mets toute la mienne à essayer 

« J’ai eu envie de rire de la mort 
pour essayer de la comprendre  

ou, mieux, de l’accepter. »

Welcome questionne la notion du paradis. Quelle portée 
avez-vous souhaité donner à ce spectacle ?
P. T. : Dans Welcome, plutôt que l’espace d’un paradis rêvé, la 
scène est le lieu de nos questionnements, de nos désirs, de nos 
doutes, de nos rêves, et aussi de toutes nos désillusions. Com-
ment arriver à faire cohabiter l’extase ou l’enfer de chacun sans 
déranger l’autre ? Notre quête de sérénité totale, de bonheur 
absolu, n’est-elle pas vouée à un échec certain ? Cherchons-
nous au bon endroit ? Et si le paradis c’était la vie ? Très touché 
par la disparition de proches, ces dernières années, j’ai eu envie 
de rire de la mort pour essayer de la comprendre ou, mieux, 
de l’accepter.

Vous êtes, depuis 2015, artiste associé permanent au Théâtre 
de Nîmes. Quel sens donnez-vous à cette association ?
P. T. : J’y vois plus une histoire d’amitié et de fidélité qu’une 
association. Pour un artiste, se sentir aimé, désiré, attendu est 
primordial. Le public nîmois, dès notre première rencontre, 
a été formidable. Il m’a toujours suivi et encouragé. J’ai tissé 
avec lui une vraie connivence, comme avec toute l’équipe du 
théâtre, et notamment son directeur, François Noël.

Entretien réalisé par Manuel Piolat Soleymat

Du 16 et 18 octobre 2018.

de jouer comme un gamin. Depuis Cocorico, j’ai développé un 
jeu basé sur le comique de corps, de situation, d’imitation et 
de détournement d’objets, comme je le faisais dans la cour de 
récréation pour faire rire mes copains en m’inspirant de Chaplin, 
Jerry Lewis, Jacques Tati, Fernand Reynaud ou Louis de Funès.

Patrice Thibaud,  
artiste associé  
permanent au  
Théâtre de Nîmes.

danse / chor. emmanuelle huynh

Emmanuelle Huynh, 
artiste associée

L’arrivée d’Emmanuelle Huynh au Théâtre 
de Nîmes coïncide avec la diffusion de sa 
dernière création et la reprise d’un duo 
mythique.

Formation, la dernière pièce d’Emmanuelle Huynh.

Ce n’est pas un hasard si Emmanuelle Huynh 
s’est arrêtée sur le livre de Pierre Guyotat inti-
tulé Formation : la question de la transmission 
et de la formation fait partie intégrante de sa 
réflexion de chorégraphe. Elle fut, notamment, 
à l’origine du cursus Essais qui dispense un 
Master “danse, création, performance”, et a 
enseigné à l’école d’architecture de Nantes 
ou à l’école nationale des Beaux-Arts de Paris. 
Pour cette pièce, elle aborde les processus de 
transformation à travers 4 personnages : une 
toute jeune fille, un jeune homme, un homme 
mûr, une vieille dame. Sur scène, un dispositif 
plastique provoque élans et chutes, impose 
entraves et élans à ces quatre générations 
d’interprètes. On pourra cette saison retrouver 
la chorégraphe également sur scène : ne man-
quez pas la soirée consacrée au merveilleux 
duo Boléro 2 d’Odile Duboc. 

Nathalie Yokel

Formation, d’Emmanuelle Huynh,  
le 13 mars 2019.  
étrangler le temps, librement inspiré  
de Boléro 2, et Boléro 2, d’Odile Duboc,  
les 14 et 15 mars 2019.

Théâtre / De Fabrice Melquiot /  
mes Arnaud Meunier

J’ai pris mon père 
sur mes épaules

Fabrice Melquiot a écrit une fresque 
pop en forme de road-movie poétique, 
qu’Arnaud Meunier met en scène en 
compagnie de Rachida Brakni et Philippe 
Torreton.

Philippe Torreton dans J’ai pris mon père sur mes 
épaules.

S’inspirant de L’Eneide, Fabrice Melquiot ima-
gine les aventures d’Enée et son vieux père 
mourant, Roch, fuyant sur les routes de l’exil 
jusqu’au cœur du Portugal, où le fils verra 
mourir le père et ressurgir celui qui l’a trahi. 
La pièce est le résultat de la commande pas-
sée par Arnaud Meunier, qui la met en scène. 
Le directeur de la Comédie de Saint-étienne 
rêvait d’une « pièce épique à large distribu-
tion, qui parlerait de la France d’aujourd’hui, 
de ses replis, de ses peurs, de sa tentation 
du chacun pour soi. Une pièce qui mettrait 
en scène les oubliés, les vaincus », ceux que 
l’histoire ignore et qui servent de repoussoir 
aux dominants.

Catherine Robert

Du 6 au 8 février 2019.

Théâtre / De John Webster /  
mes Guillaume Séverac-Schmitz

La Duchesse 
d’Amalfi

Après son remarqué Richard II de 
Shakespeare, Guillaume Séverac-Schmitz 
revient à Nîmes avec un autre chef-
d’œuvre élisabéthain, sanglante histoire 
d’amour et de manipulation.

Eléonore Joncquez-Simon dans La Duchesse d’Amalfi.

Créant une esthétique puissante où se 
heurtent lumières et ténèbres, Guillaume 
Séverac-Schmitz met en scène la tragédie 
baroque de John Webster qui raconte les 
malheurs de la duchesse d’Amalfi comme un 
polar sulfureux où la bourbe se mêle au sang. 
La duchesse, veuve richissime, est interdite 
de remariage par son jumeau Ferdinand et le 
Cardinal, qui espèrent pouvoir ainsi profiter 
de sa fortune. Mais elle a épousé en secret son 
intendant. Espionnée et trahie par l’immonde 
Bosola, elle est mise à mort. Guillaume Séve-
rac-Schmitz met en scène avec énergie et 
finesse ce théâtre des passions paroxystiques 
à la langue brute et triviale.

Catherine Robert

Les 17 et 18 avril 2019.

Musique symphonique 

Les Siècles
Sous la direction toujours brillante 
de François-Xavier Roth, l’orchestre 
interprète les trois ultimes symphonies 
de Mozart, apothéose du genre à 
l’époque classique.

Les Siècles, prêts à s’enflammer pour Mozart.

Les Siècles, l’orchestre polyvalent que Fran-
çois-Xavier Roth a fondé il y a quinze ans pour 
jouer les répertoires sur les instruments qui 
leur conviennent, est l’une des plus belles 
réussites musicales de ce siècle. Poussés par 
une indéfectible curiosité, ils n’ont de cesse 
de révéler des pages d’hier (voire d’avant-hier) 
et d’aujourd’hui. Mais c’est aussi en se confron-
tant au grand répertoire qu’ils peuvent affir-
mer la force de leurs interprétations. Après 
la Cinquième Symphonie de Beethoven ou 
la Première de Mahler ces dernières saisons, 
les musiciens, artistes associés au Théâtre de 
Nîmes, programment les ultimes symphonies 
de Mozart, composées en un été (1788). Une 
trilogie sans égal : trois œuvres marquées par 
l’urgence, la plénitude, tout à la fois ombre et 
lumière. Une épreuve du feu pour orchestre 
enflammé.

Jean-Guillaume Lebrun

Les 12 et 13 avril 2019.

Théâtre de Nîmes, 1 place de la Calade,  
30000 Nîmes.  
Tél. 04 66 36 65 00 / 04 66 36 65 10.  
www.theatredenimes.com

Danse

Le flamenco à Nîmes :  
une folle tradition

Tous les ans, au moins de janvier, Nîmes devient la 
place forte du flamenco, osant la comparaison avec le 
festival de Séville. En mettant en jeu la tradition en mode 
dépoussiérage, la programmation affirme un petit grain 
de folie qui fait tout son attrait !

L’an passé, avec les deux grandes stars déjantées Andrés Marin 
et Israel Galvan, le Festival Flamenco de Nîmes prouvait sa capa-
cité à briser les codes pour faire du flamenco un art profondé-
ment actuel. En ouvrant sa saison 2018-2019 avec Grito Pelao 
de Rocio Molina, à travers aussi le festival 2019, le Théâtre de 
Nîmes confirme cet élan vers les fortes têtes du flamenco d’au-
jourd’hui. Surtout, le festival permet une rencontre avec le fla-
menco sous toutes ses formes. Débats, projections, expositions, 

conférences : ce temps fort cultive l’âme flamenca nîmoise. Trois 
artistes de la danse et de la musique figurent parmi les incontour-
nables cette année. La venue de la dernière création d’Eva Yer-
babuena constitue l’événement danse du Festival. Ne dit-on pas 
« La » Yerbabuena pour qualifier cette danseuse de Grenade, qui 
fut de celles, il y a plus de vingt ans, qui extirpèrent le flamenco 
du folklore pour le réhabiliter en tant qu’art ? Son Cuentos de 
Azúcar fait appel aux saveurs de son enfance, quand le flamenco 
la traversait alors avec spontanéité et innocence. Mais elle donne 

à cette création une couleur particulière en invitant sur scène, 
avec ses propres musiciens, la chanteuse japonaise Ana Sato et 
un tambour japonais. Une réussite audacieuse, qui transcende 
l’habituel lien entre danse et musique flamenca. 

Danse ou musique, avec audace
Côté musique, le corrosif Niño de Elche surprend toujours, et 
nous embarque dans ses mélanges improbables, empruntant 
au classique comme au punk. A coup sûr, son Antología del 
cante flamenco heterodoxo contribuera à donner du grain à 
moudre à ses détracteurs, et à ravir ceux qui n’ont pas froid 
aux yeux. Le dance floor Flamenco is not a crime avec Pedro 
et Benito Jiménez saura-t-il les réconcilier dans l’esprit de fête 
propre au flamenco ? On se réunira aussi autour d’Arcángel, 
qui malgré son parcours et son aura de monstre sacré, fait ses 
débuts au Théâtre de Nîmes. A ne pas manquer.

Nathalie Yokel

Antología del cante flamenco heterodoxo, de Niño de Elche, le 
11 janvier 2019.
Cuentos de Azúcar, d’Eva Yerbabuena, le 12 janvier 2019.
Tablao, d’Arcángel, le 13 janvier 2019. 

Eva Yerbabuena construit un pont entre l’Espagne et le Japon. 
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La Fesque, du chorégraphe Angelin Preljocaj.Critique

La Fresque 
Reprise / Les Gémeaux-Scène Nationale de Sceaux / chor. Angelin Preljocaj

Reprise de la création d’Angelin Preljocaj, qui questionne le statut 
de la représentation dans notre société à travers une pièce mêlant 
les registres du merveilleux et du surnaturel.

Avec La Fresque, on constate de nouveau à 
quel point Angelin Preljocaj est doué pour 
raconter des histoires sans rien céder d’une 
exigence chorégraphique fondamentale. 
La Fresque s’inspire d’un conte chinois, La 
peinture sur le mur, et plonge aux racines du 
monde fantastique des contes traditionnels 
d’Asie, où l’apparence n’est qu’illusion et la 
mort n’est séparée des vivants que par un 
voile. Dans cet univers insolite, la chorégraphie 
d’Angelin Preljocaj nous fait voyager dans une 
« autre dimension où l’image devient lieu de 
transcendance et où l’être physique entre en 
intelligence avec elle. » Le récit est porté par 
la gestuelle et la très belle et sobre scénogra-
phie de Constance Guisset tout en panneaux 
coulissants (Asie oblige !), qui s’ouvrent et se 
ferment comme autant de focales différentes, 
et d’une « chose » protéiforme projetée sur les 
différents espaces du plateau, qui, au fond, 

est une sorte d’inconscient de ce conte d’où 
surgissent cheveux d’anges ou méduses, voie 
lactée et fantômes.

Voyage, voyages
On se laisse vite embarquer dans cette forêt 
de signes où les deux voyageurs, Chu et 
Meng, très terriens, sont caractérisés par un 
vocabulaire très virtuose mais conservant 
toujours une adhérence au sol, tandis que 
les moines ont une gestuelle aussi fluide 
qu’aérienne. Les jeunes filles ont tout d’une 
apparition irréelle, avec leurs mouvements 
alanguis et sensuels qui traversent les repré-
sentations orientalistes d’Ingres à Géricault 
tout en rendant, au passage, un hommage à 
la danse contemporaine, avec une sorte de 
danse des chaises qui s’inscrit directement 
dans l’histoire chorégraphique récente. D’une 
certaine façon, pour Angelin Preljocaj, cette 

Fresque est aussi l’occasion de revisiter l’His-
toire de la danse et celle de ses propres 
œuvres. Ainsi cette apparition de masques 
qui évoquent immédiatement la danse 
expressionniste allemande, notamment celle 
de Mary Wigman, qui fut transmise à Preljo-
caj par Karin Waehner auprès  de laquelle il 
étudia. Ou cette arrivée du voyageur dans 
l’autre monde les bras chargés de fleurs nous 
rappelant, de façon quasi subliminale, celle 
d’Albrecht à l’Acte II de Giselle. Mais on dis-
tingue aussi une sorte de traversée – fresque 
synoptique – de l’œuvre de Preljocaj au fil 
des ans. Il y a des scènes époustouflantes, 

comme ces filles suspendues par leurs che-
veux, ces duos d’une sensualité délicate, 
qui nous entraînent dans un rêve de Mille et 
une nuits et d’ombres chinoises. À ce titre, 
les lumières d’Eric Soyer sont somptueuses. 
Cette métaphore bien menée révèle un ima-
ginaire d’une belle force poétique.

Agnès Izrine

Les Gémeaux, Scène Nationale de Sceaux,  
49 av. Georges-Clemenceau, 92330 Sceaux. 
Les 5 et 6 octobre à 20h45, le 7 à 17h.   
Tél. 0146 61 36 67. Durée : 1h20.

Les Sauvages de Sylvère Lamotte

3D Danse Dehors Dedans
Théâtre Louis Aragon / événement

Trois samedis, trois villes et quatre opus pour célébrer la danse.

Pour l’ouverture de sa saison le Théâtre Louis 
Aragon, qui n’aime rien plus que de partir à 
la rencontre de tous les publics, a concocté 
un nouveau programme 3D, tout aussi éclec-
tique qu’enthousiasmant, en trois temps, trois 
villes et quatre pièces. À Tremblay d’abord, 
l’icône de la danse baroque Béatrice Massin, 

rieurs du Centre Culturel de Villepinte un 
extrait de sa dernière pièce, Les Sauvages. 
Cet adepte de la danse contact y donne à 
voir un groupe de cinq hommes qui nouent 
et dénouent des relations dans une physi-
calité brute, empreinte d’émotion. Enfin, 
autre chorégraphe en résidence au Théâtre 

Espace Pierre Cardin / Chor. Takao 
Kawaguchi

About Kazuo Ohno
Le performeur Takao Kawaguchi 
dialogue avec le fantôme de Kazuo 
Ohno, inventeur du butô.

About Kazuo Ohno de Takao Kawaguchi.

Rien ne semblait prédestiner Takao Kawaguchi 
à cette rencontre fusionnelle avec le maître et 
cofondateur du butô, Kazuo Ohno. En effet, ne 
fut-il pas membre du célèbre et précurseur 
collectif Dumb Type qui, réunissant plasticiens, 
vidéastes, musiciens et performeurs, inventait 
des pièces multimédia qui prenaient soin de 
se distancier des avant-gardes précédentes ? 
Paradoxalement, c’est en voulant explorer sa 
propre intériorité que Takao Kawaguchi se mit 
à copier les mouvements de son illustre pré-
décesseur, qu’il ne connaissait que par les cap-
tations vidéo de ses œuvres. C’est de ce tra-
vail, accompagné d’importantes recherches, 
qu’allait naître About Kazuo Ohno, trois ans 
après la mort de l’icône, faisant grand bruit sur 
la scène japonaise. Un jeu troublant, un dia-
logue fascinant entre un artiste et son double, 
à découvrir que l’on soit fin connaisseur de 
butô ou parfait néophyte. 

Delphine Baffour

Théâtre de la Ville - Espace Pierre Cardin,  
1 av. Gabriel, 75008 Paris. Du 2 au 5 octobre  
à 19h30. Tél. 01 42 74 22 77. Durée : 1h50.  
Dans le cadre du Festival d’Automne à Paris  
et de Japonismes 2018.

Espace 1789 / Chor. Andrew Skeels

Finding now
Andrew Skeels met en jeu les danseurs 
hip hop sur de la musique baroque et 
explore la notion d’immédiateté.

Trouver maintenant l’instant présent avec  
Andrew Skeels.

Le chorégraphe américain Andrew Skeels 
s’est fait connaître en France par l’intermé-
diaire du festival Suresnes Cités Danse. Avant 
cela, dix années ont été nécessaires pour for-
ger sa propre écriture au sein de sa compa-
gnie. Il faut dire que son parcours de danseur 
porte l’éclectisme haut et fort, révélant un 
artiste touche-à-tout passé tout jeune par le 
hip hop et les boîtes de nuit avant de se tour-
ner vers le classique et de devenir soliste aux 
Grands Ballets Canadiens. Son travail déploie 
une écriture fluide où les techniques de danse 
se fondent en un mouvement circulaire et 
ouvert. Pour Finding now, Andrew Skeels est 
allé chercher dans le passé pour nous faire 
voyager dans l’avenir, s’attachant à la notion de 
temps pour mieux exacerber l’immédiateté de 
la danse. Avec lui, cinq danseurs portent diffé-
rents styles de la danse hip hop, au service de 
la délicatesse de l’instant présent.

Nathalie Yokel

Espace 1789, 2/4 rue Alexandre-Bachelet, 
93400 Saint-Ouen. Le 22 septembre 2018 à 20h 
et le 23 à 16h. Tél. 01 40 11 70 72.

18 • 19

WWW.BONLIEU-ANNECY.COM

14  SEPT.
FRANCHIR LA NUIT
RACHID OURAMDANE
CRÉATION DANSE
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ISRAEL GALVÁN
GATOMAQUIA
HORS LES MURS/CIRQUE TSIGANE ROMANÈS
SQUARE PARODI – BD DE L’AMIRAL BRUIX – PARIS 16

12 - 22 SEPT. 2018

investira le 15 septembre le Parc de la Pou-
drerie avec Fata Morgana, une déambulation 
dans laquelle six corps dansants drapés de 
robes jaunes entraînent les promeneurs entre 
rêverie et (re)découverte sensitive du lieu. 
Une semaine plus tard, dans l’enceinte du 
Théâtre cette fois, Anne Nguyen présentera 
Kata, son dixième opus qui puise dans les arts 
martiaux pour faire du hip-hop une danse de 
combat et de ses interprètes des samouraïs 
modernes.

Deux chorégraphes en résidence 
Ce même samedi 22 septembre mais un 
peu plus tôt dans l’après-midi, Sylvère 
Lamotte présentera dans les espaces exté-

Louis Aragon, Mitkhal Alzghair rejoindra le 
13 octobre la Petite Galerie du musée du 
Louvre installée au centre commercial Beau 
Sevran. Il répondra à l’exposition itinérante 
traitant des liens entre art et pouvoir poli-
tique par Recherche involontaire, deux 
performances uniques qui interrogent la 
notion d’autorité.

Delphine Baffour

Théâtre Louis Aragon, 24 bd de l’Hôtel-de-
Ville, 93290 Tremblay-en-France.  
Les 15, 22 septembre et le 13 octobre.  
Tél. 01 49 63 70 58. www.theatrelouisaragon.fr. 
Entrée libre.
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Centre Pompidou / 
Chor. Ola Maciejewska

Dance concert
Le terpsitone et le thérémine, vous 
connaissez ? Ces drôles d’instruments 
de musique ont inspiré la chorégraphe 
Ola Maciejewska dans cette nouvelle 
recherche. 

Un concert de musique et de danse signé Ola 
Maciejewska.

Comment composer de la musique avec de la 
danse ? Dans la famille des grandes questions 
posées par les relations entre la musique et la 
danse, le Russe Léon Theremin a répondu en 
inventant – d’abord pour sa femme, qui était 
danseuse – ces deux « instruments ». S’il reste 
aujourd’hui le thérémine, déjà utilisé par le tan-
dem Cage-Cunningham, la recherche d’Ola 
Maciejewska a consisté en une enquête sur 
les sources de ces inventions et leur utilisa-
tion dans la musique électronique. Sur scène, 
l’espace devient un champ magnétique que 
manipulent les trois danseuses face aux thé-
rémines revisités notamment par les apports 
de Robert Moog, l’inventeur du synthétiseur. 
La danse fait naître la musique, mais qu’est-ce 
qui fait naître la danse ? En puisant dans des 
chorégraphies issues de l’histoire de la danse 
ou des pratiques populaires comme le pogo, 
la chorégraphe donne à la danse une réalité 
musicale inédite.

Nathalie Yokel

Centre Pompidou, place Georges-Pompidou, 
75004 Paris. Du 3 au 5 octobre 2018 à 20h30,  
le 6 à 17h. Tél. 01 53 45 17 17.

Cirque Romanès / Chor. Israel Galván

La  
Gatomaquia

…ou Israel Galván dansant pour quatre 
chats : le sous-titre de la nouvelle 
fantaisie du grand danseur de flamenco 
promet de belles surprises !

Israel Galván chez les Romanès : une grande idée !

Ce nouveau spectacle est d’abord un emprunt 
au grand poème de Lope de Vega, empli 
d’humour et relatant une bataille burlesque 
en royaume félin. Mais c’est surtout le nou-
veau solo du génial Israel Galván, enfant ter-
rible mais aussi chouchou du flamenco d’au-
jourd’hui, à qui on passe toutes les audaces 
(ou les caprices ?). Or, chez quels artistes 
trouve-t-on en France les chats les plus heu-
reux sur scène ? Chez les Romanès, bien sûr ! 
Au cirque Tzigane Romanès, on ne se lasse 
jamais de voir apparaître, sur la corde lisse 
ou sur le trapèze, quelque chat bien inspiré. 
Cela valait bien une nouvelle collaboration 
pour le danseur, qui, pour un solo, voit toute 
la famille Romanès s’intéresser à son proces-
sus de création, qu’il partage sur la sciure de la 
piste de leur chapiteau. Un spectacle insolite 
et intrigant qui ne manquera pas d’ambiance 
et constitue une des premières surprises de 
la saison.

Nathalie Yokel

Cirque Romanès, Square Parody, bd de 
l’Amiral-Bruix, 75016 Paris. Du 12 au 22 
septembre 2018 à 20h. Tél. 01 42 74 22 77. 
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Théâtre des Champs-élysées /  
Chor. Maguy Marin

Cendrillon
Après 400 représentations, force est de 
constater que la Cendrillon de Maguy 
Marin n’a pas pris une ride.

L’incontournable Cendrillon de Maguy Marin.

C’est dans une actualité particulièrement char-
gée pour la chorégraphe cet automne que 
l’on appréciera de revoir Cendrillon. Sa nou-
velle création, Ligne de crête, promet d’être 
un événement comme le fut sa précédente 
pièce Deux mille dix sept qui tourne encore. 
Créé en 1985 avec le Ballet de l’Opéra de 
Lyon, Cendrillon porte déjà les principes d’une 
danse anticonformiste en écho aux travers de 
notre société. Elle faisait alors flirter le conte 
de fée avec le grotesque, transformant les 
graciles danseuses en poupées de chiffons 
rougeaudes et pataudes. Maguy Marin redistri-
buait le corps et tous les éléments scéniques à 
l’aune d’un spectacle total non dénué de poé-
sie, mais avec un brin d’acidité bien trempée. 
Aujourd’hui, il semble que la chorégraphe 
veuille durcir son propos. Plus de trente ans 
après, Cendrillon permet notamment de mesu-
rer le parcours de cet artiste unique : ce qu’on 
appelle une œuvre.

Nathalie Yokel

Théâtre des Champs-élysées, 15 av. Montaigne, 
75008 Paris. Les 27 et 28 septembre 2018 à 20h, 
le 29 à 15h et 20h. Tél. 01 49 52 50 50.  
Et du 30 octobre au 3 novembre 2018  
à l’Opéra de Lyon. 

Théâtre National de la Danse de Chaillot / 
Chor. Saburo Teshigawara

The Idiot
Saburo Teshigawara et sa vibrante 
complice Rihoko Sato mettent en danse 
L’Idiot, chef-d’œuvre de Dostoïevski.

The Idiot de Saburo Teshigawara.

Accompagné de sa superbe et fidèle com-
plice Rihoko Sato, Saburo Teshigawara 
s’empare d’un chef-d’œuvre qu’il jugeait 
pourtant impossible à chorégraphier, L’Idiot. 
Pour mettre en danse ce « poème de l’âme 
en conflit », il ne retient pas la trame narra-
tive complexe et les multiples personnages 
du roman de Dostoïevski mais se concentre 
sur les tourments de son héros épileptique. 
Avec l’élégance, l’intensité et le talent qu’on lui 
connaît, il dessine de ses gestes tantôt fluides 
tantôt frénétiques, que viennent sculpter de 
vibrantes et inquiétantes lumières, le portrait 
sensible d’un prince Mychkine en perte d’équi-
libre, aux prises avec l’altérité, l’amour, et ses 
dissensions intérieures. Fidèle de Chaillot, le 
maître japonais lui offre la primeur française 
de cette « danse qui existe seulement dans 
l’instant présent », créée à Tokyo en juin 2016.

Delphine Baffour

Théâtre National de la Danse de Chaillot,  
1 place du Trocadéro, 75016 Paris.  
Les 27 septembre et 4 octobre à 20h30,  
les 28 septembre et 2,3, 5 octobre à 19h45,  
les 29 et 30 septembre à 15h30.  
Tél. 01 53 65 30 00. Durée : 1h. Dans le cadre 
du Festival d’Automne à Paris, programme 
associé à Japonismes 2018.VIADANSE - CCNBFC À BELFORT - 3 AVENUE DE L’ESPÉRANCE, 90000 BELFORT  + 33 (0)3 84 58 44 88

contact@viadanse.com - www.viadanse.com - www.facebook.com/viadanse
VIADANSE est subventionné par le Ministère de la Culture - DRAC Bourgogne Franche-Comté,

le Conseil Régional de Bourgogne Franche-Comté, le Département du Territoire de Belfort, le Grand Belfort, 
Pays de Montbéliard Agglomération et l’Institut français.

Licences d’entrepreneur du spectacle : n°1-1084939 - n°2-1084940 - n°3-1084941
© Zélie Noreda - Conception de la Charte graphique VIADANSE Studio Martial Damblant

OUVERTURE DE SAISON
 JEUDI 4 OCTOBRE À 19H30 À VIADANSE

MOUVEMENTS
interstices chorégraphiques

À DÉCOUVRIR SUR ARTE CONCERT
Sur une idée originale de Héla Fattoumi & Éric Lamoureux

Une collection de 19 films réalisée par Nicolas Habas 
coproduite par Les Eurockéennes, Sequence et VIADANSE

en partenariat avec Arte Concert et avec le soutien du Ministère de la Culture 
direction générale de la création artistique, Délégation à la danse

CRÉATION 2018
BNETT WASLA

PREMIÈRE EN FRANCE LE 14 NOVEMBRE 
LE THÉÂTRE, SCÈNE NATIONALE DE MÂCON 

RÉPERTOIRE EN TOURNÉE
OSCYL, OSCYL Variation, SWING Museum 

MANTA, SYMPATHETIC MAGIC, PULSE

ARTISTES ASSOCIÉS
AÏCHA M’BAREK & HAFIZ DHAOU - COMPAGNIE CHATHA

CES GENS LÀ ! PREMIÈRE LE 21 NOVEMBRE À INSTANCES
Festival de danse, Espaces des arts, Scène nationale de Châlon/Saône

ARTISTES INVITÉS
Robin Lamothe, Clémentine Maubon & Bastien Lefèvre 

Taoufiq Izeddiou, Luc Sanou, Etienne Rochefort
Marine Chesnais, Amala Dianor, Lia Rodriguez 

Catherine Diverrès, Candice Martel, Valeria Giuga 
Hélène Taddei Lawson, Serge Ambert, Seydou Boro, Hamdi Dridi

Centre chorégraphique national de Bourgogne Franche-Comté à Belfort

VIADANSE Direction Héla Fattoumi - Éric Lamoureux
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To Da Bone, des danseurs autodidactes et connectés.

Critique

To Da Bone
reprise / Théâtre de Saint-Quentin-en-Yvelines / chor. (LA)HORDE

En s’immergeant dans une culture post-internet où la danse se 
transmet par les réseaux sociaux, (LA)HORDE pose la question du 
passage au plateau et joue la carte de la transposition.

Comment faire d’une danse de 10 à 25 
secondes une pièce chorégraphique ? Com-
ment faire d’un pas transmis individuellement 
sur la toile une pièce collective ? Comment 
mettre au jour des pratiques, issues de la 
culture techno-hardcore, dans les codes de 
la danse contemporaine ? Le collectif (LA)
HORDE, conduit par Marine Brutti, Jonathan 
Debrouwer et Arthur Harel, s’intéresse depuis 
sa création en 2011 aux pratiques gestuelles 
qui circulent sur internet, et à la façon dont 
le corps s’implique dans un espace com-
pris entre la réalité et la virtualité. Pour To 
Da Bone, ils se sont intéressés au jumpstyle, 
à la fois genre musical et danse né dans les 
clubs du nord de l’Europe. Mais, surtout, c’est 
la manière dont les pas – petites séquences 
de sauts accompagnés d’un jeu de jambes 
précis – se sont propagés via des tutoriels sur 

internet et ont fédéré une vaste communauté, 
qui sert de point de départ à leur recherche. 
Sur scène, ils ont réuni seize jumpers venus de 
France, de Pologne, d’Ukraine, d’Allemagne, 
de Hongrie, de Belgique et du Québec. Après 
une séquence d’exposition où la communauté 
se forme sous nos yeux dans un face-à-face 
public provocant, les voilà qui s’engagent dans 
une chorégraphie d’ensemble ultra-bondis-
sante, en un unisson saisissant. 

Maîtrise des codes du plateau
Virtuose, réglée au millimètre, au rythme 
de cris d’encouragement, leur danse évo-
lue ensuite dans des diagonales, des sous-
groupes, des espaces mouvants savam-
ment composés. Une organisation militaire 
troublante que nous montre cette jeunesse 
éprise de passion et de liberté ! Le spectacle 

évolue cependant, et la démonstration de 
force laisse place à la parole, où l’on peut 
appréhender la flamme qui anime ces dan-
seurs autodidactes et connectés. Changeant 
de registres, avec une rupture dans un spec-
taculaire retour au réel et au hors-champ, 
(LA)HORDE montre une belle maîtrise des 
codes du plateau lorsqu’il s’agit de trans-
poser cette communauté sur une scène de 
danse. Attention toutefois à ne pas rester à 
la surface quant à l’aspect politique de ces 
démarches, quand l’agitation d’une jeunesse 
qui martèle le sol, et son engagement, ne sont 

qu’effleurés. La séquence de fin rattrape de 
façon heureuse celle de l’embrigadement du 
début, montrant des corps qui exultent dans 
le plaisir et la liberté de la danse.

Nathalie Yokel

Théâtre de Saint-Quentin-en-Yvelines, 
Scène nationale, place Georges-Pompidou, 
Montigny-le-Bretonneux, 78054 Saint-
Quentin-en-Yvelines. Les 5 et 6 octobre à 
20h30. Tél. 01 30 96 99 00.  
www.theatresqy.org
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Abbaye de Royaumont,  
Val d’Oise 
festival18.royaumont.com

Musique classique  
(XIIIe au XXe siècle)  

Musiques  
d’aujourd’hui 

Musiques  
transculturelles 

Chorégraphie
Les Siècles,  Cosmos,  Daniel 
Larrieu,  Correspondances, 
Magic Malik Fanfare XP, Louis-
Noël Bestion de Camboulas, 
Secession Orchestra, Harris 
Gkekas, Jean-Luc Ho, 
Le Caravansérail, Jesús 
Méndez, Edoardo Torbianelli, 
Graindelavoix, Mié Coquempot, 
Les Métaboles, Claudia Chan,  
Euskal Barrokensemble...

musique
& danse

      Festival
        de  
 Royau
    mont

      Festival
        de  
 Royau
    mont

du 25 août  
au 7 octobre 
2018

musique
& danse

Philharmonie de Paris / MUSIQUES 
ANCIENNE ET SYMPHONIQUE

Week-end Boston
Deux formations emblématiques de 
la capitale du Massachusetts sont à 
l’honneur : la Boston Camerata et le 
Boston Symphony Orchestra.

La soprano Anne Azéma, directrice artistique de la 
Boston Camerata.

Fondée en 1954 et longtemps dirigée par Joel 
Cohen, la Boston Camerata est un précurseur 
pour l’interprétation de la musique ancienne, 
tant européenne qu’états-unienne, au croise-
ment des répertoires savants et populaires. 
Les deux programmes dirigés par Anne 
Azéma évoquent ainsi la musique et les chants 
de la république américaine naissante et ceux 
des premières communautés religieuses. À la 
tête de l’Orchestre symphonique de Boston 
(fondé en 1881), Andris Nelsons privilégie 
quant à lui le grand répertoire européen (3e 
Symphonie de Mahler, 4e Symphonie de Chos-
takovitch), mais dirige également la Sérénade 
de Bernstein (avec la violoniste Baba Skride). 
Enfin, en écho à sa réputation d’orchestre le 
plus « français » des états-Unis, les musiciens 

Emmanuel Krivine.

Emmanuel Krivine :  
deuxième saison nationale

RADIO-FRANCE / THéâTRE DES CHAMPS-éLYSÉES / SYMPHONIQUE

Le directeur musical de l’Orchestre National de France fait sa 
rentrée dans Brahms.

Il y a exactement un an, le 7 septembre 2017, 
Emmanuel Krivine, nouvellement promu direc-
teur musical de l’Orchestre National de France, 
premier chef français à ce poste depuis 40 
ans, dirigeait dans Webern et Franck son 
concert inaugural en soulignant « l’alchimie » 
qui avait déjà opéré entre ses musiciens et lui-
même : « elle va nous permettre de faire de 
la musique à grande échelle », annonçait-il. 
Bâtisseur d’orchestre à la réputation compli-
quée, (ses années à Lyon, de 1987 à 2000, ont 
laissé des traces douloureuses), Emmanuel 
Krivine semble s’être apaisé et adouci dans 
l’incroyable aventure de La Chambre Philhar-
monique, son orchestre démocratique sur 
instruments d’époque fondé en 2004. C’est 
en puisant dans la qualité humaine de cette 
expérience qu’il a opéré son retour à la prise 
en main d’un grand orchestre permanent. 
Prenant la suite d’immenses chefs, dont Ser-
giu Celibidache, Lorin Maazel ou Kurt Masur, 
Emmanuel Krivine va poursuivre cette saison 
sa recherche avec l’Orchestre National de 
France, mettant sa fascinante gestique, tou-
jours économe dans son expression mais 
d’une précision et d’une subtilité phénomé-
nales, au service des répertoires les plus 
variés. Un art savant et souvent génial de la 
direction, servi par une intuition musicale dia-
bolique mais également par une connaissance 

intime et concrète de l’orchestre, qu’Emma-
nuel Krivine a vécu de l’intérieur comme vio-
loniste au début de carrière. 

L’orchestre vu de l’intérieur
« Je crois que tout chef d’orchestre doit 
avoir mariné dans l’orchestre, ça fait le plus 
grand bien. L’immersion en orchestre, c’est 
très intéressant parce que vous n’êtes pas 
responsable, mais vous participez à quelque 
chose de merveilleux sans être exposé men-
talement. Et cette non-exposition permet de 
ressentir de manière plus libre » confiait Emma-
nuel Krivine au micro d’À voix nue sur France 
Culture en 2016. Son vaste répertoire traverse 
volontiers la musique française (comme on l’a 

vu la saison passée et le  reverra prochaine-
ment), avec une prédilection intacte pour le 
répertoire romantique germanique. Ce sera le 
cas pour cette ouverture de saison marquée 
par une intégrale des quatre symphonies de 
Brahms, qu’il sera passionnant de comparer 
avec le même programme défendu par le 
même chef en 2016-2017 avec son autre pha-
lange, La Chambre philharmonique. Le cycle 
s’ouvre avec la dernière et la première sym-
phonie de la série : la « Quatrième » associée à 
l’ouverture du Roi d’Ys de Lalo et au Concerto 
pour  piano n° 5 « L’égyptien » de Saint-Saëns 
(avec Bertrand Chamayou en soliste), le 13 
septembre ; puis la « Première », parfois un 
peu méchamment surnommée la « Dixième 
symphonie de Beethoven » tant elle laisse 

13 dernières années de sa vie et où il com-
posa en particulier Béatrice et Bénedict et 
Les Troyens. Cet anniversaire – ainsi va la vie 
musicale, sautillant de célébrations en célé-
brations – inspire à la Philharmonie de Paris 
une impressionnante série de rendez-vous 
dont deux week-ends thématiques en janvier 
et mai 2019. Pour l’heure, quatre concerts de 
l’Orchestre de Paris, dont on connaît la riche 
histoire berliozienne, ouvrent discrètement 
le cycle avec la cantate La Mort de Cléopâtre 
chantée par la mezzo Stéphanie d’Oustrac, 
sous la direction de Jakub Hruša qui dirige par 
ailleurs des œuvres de Ives, Bartok et Jana-
cek (les 18 et 19 à 20h30) puis, cette fois-ci 
sous la baguette de son chef associé Thomas 
Hengelbrock, avec l’Ouverture de Béatrice et 
Bénédict précédant le Concerto pour piano 
n° 2 de Prokofiev (avec Igor Levit en soliste) 
et la Symphonie n° 7 de Beethoven (les 2 et 
3 octobre à 20h30). Signalons d’emblée que 
l’Orchestre de Paris reviendra dans ce cycle 
pour un événement en février 2019, sous la 
baguette de Pablo Heras-Casado dans le 
monumental Requiem de Berlioz. 

Jean Lukas

Philharmonie de Paris, 221 av. Jean-Jaurès, 
75019 Paris. Samedi 15 septembre à 16h30 et 
20h30, dimanche 16 septembre à 15h et 16h30. 
Tél. 01 44 84 44 84.

THéâTRE DES CHAMPS-éLYSéES / VOIX

Jonas Kaufmann
Les Grandes Voix débutent la saison en 
fanfare avec un récital de Jonas Kaufmann 
au Théâtre des Champs-Elysées.

Jonas Kaufmann.

Aussi remarquable dans l’opéra français que 
dans le lied, c’est dans ce dernier répertoire 
que le ténor a choisi de faire sa rentrée au 
Théâtre des Champs-Élysées où il est une des 
« grandes voix » fidèles. Le chanteur charisma-
tique, accompagné de son complice de longue 
date, le pianiste Helmut Deutsch, explorera des 
œuvres des xixe et xxe siècles. À l’honneur, des 
mélodies de Franz Liszt, Richard Strauss, Gus-
tav Mahler et Hugo Wolf. Un concert intitulé 
« clair-obscur », à l’image de la voix de Jonas 
Kaufmann à laquelle les graves à la couleur 
sombre et les aigus lumineux confèrent une 
couleur unique et immédiatement reconnais-
sable. Doté en outre d’un style et d’une diction 
impeccables, il est décidément l’un des plus 
grands artistes lyriques de sa génération.

Isabelle Stibbe

Théâtre des Champs-élysées, 15 av. 
Montaigne, 75008 Paris. Jeudi 20 septembre 
2018 à 20h. Tél. 01 49 52 50 50. Places : 5 à 165 €. 

Philharmonie de Paris / VOIX

Emőke Baráth et 
Philippe Jarrousky

Un duo complice pour ce récital 100 % 
Haendel.

On ne présente plus Philippe Jaroussky, le 
contre-ténor à la voix stratosphérique qui a 
conquis les scènes lyriques depuis près de 20 

ans. Une carrière fulgurante, marquée entres 
autres par son travail avec l’ensemble baroque 
Artaserse qu’il a fondé à seulement 24 ans. Sa 
cadette, la soprano hongroise Emőke Baráth, 
est en train de se forger elle aussi une jolie 
réputation dans le baroque italien – son rôle-
titre dans Elena de Cavalli au Festival lyrique 
d’Aix-en-Provence en 2013 avait été apprécié. 
La formation initiale d’instrumentiste de ces 
deux interprètes est un autre de leurs points 
communs, avec l’amour de la musique de 
Haendel dont ils interprètent des airs et duos 
extraits de Rodelinda, Ariodante, Rinaldo, Giu-
lio Cesare. Le premier temps fort baroque de 
la saison des Grandes Voix.

Isabelle Stibbe

Philharmonie de Paris, 221 av. Jean-Jaurès, 
75019 Paris. Vendredi 21 septembre 2018 à 
20h30. Tél. 01 44 84 44 84. Places : 10 à 90 €.

la SEINE MUSICALE / SPECTACLE éQUESTRE

Le Sacre  
de Stravinsky

Bartabas place sa deuxième 
collaboration avec La Seine Musicale 
sous le signe de Stravinsky.

Le chef d’orchestre Mikko Franck.

L’an dernier, l’écuyer-chorégraphe inaugu-
rait la nouvelle salle de l’île Seguin avec un 
spectacle grandiose autour du Requiem de 
Mozart. Cette fois, Bartabas déploie les che-
vaux de l’Académie équestre de Versailles sur 
la partition phare de Stravinsky : Le Sacre du 
printemps, à laquelle il adjoint la Symphonie 
de Psaumes. Sept danseurs indiens de Kalarip-
payatt, douze cavaliers et une artiste aérienne 
évoluent dans les chorégraphies qu’il avait 
imaginées en 2000 pour Zingaro mais qu’il 
recrée ici avec ses nouveaux interprètes. La 
puissance visuelle du spectacle est décuplée 
par l’Orchestre philharmonique de Radio 
France dirigé par Mikko Franck et le Chœur 
de Radio France dirigé pour l’occasion par 
Lionel Sow.

Isabelle Stibbe

La Seine Musicale, île Seguin,  
92100 Boulogne-Billancourt.  
Du 21 au 26 septembre. Tél. 01 74 34 53 53. 
Places : 35 à 240 €.
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transpirer l’admiration de son auteur pour 
son illustre modèle, ici associée à Don Juan 
de Richard Strauss et au Premier concerto de 
Liszt interprété par Evgueni Kissin. Le cycle 
se poursuivra et s’achèvera en fin de saison, 
en mars et juin, avec les Symphonies n°2 et 3.

Jean Lukas

Auditorium de Radio-France, Maison de la 
Radio, 116 av. du Président-Kennedy,  
75016 Paris. Jeudi 13 septembre à 20h.  
Tél. 01 56 40 15 16. 
Théâtre des Champs-Élysées,  
15 av. Montaigne, 75008 Paris. Samedi  
22 septembre à 20h. Tél. 01 49 52 50 50.

s’uniront à ceux de l’Orchestre de Paris et de 
l’Ensemble intercontemporain pour un pro-
gramme de musique de chambre transatlan-
tique (et au-delà).

Jean-Guillaume Lebrun

Philharmonie de Paris, 221 av. Jean-Jaurès, 
75019 Paris. Samedi 15 septembre à 16h30 et 
20h30, dimanche 16 septembre à 15h et 16h30. 
Tél. 01 44 84 44 84.

PHILHARMONIE de paris / SYMPHONIQUE

Anniversaire  
Berlioz

La Philharmonie de Paris donne le coup 
d’envoi de son hommage à Berlioz à 
l’occasion du 150e anniversaire de sa 
mort.

Thomas Hengelbrock, Chef associé de l’Orchestre de 
Paris, en concert les 2 et 3 octobre à la Philharmonie 
de Paris.  

Le 8 mars 1869, Hector Berlioz s’éteint à l’âge 
de 65 ans dans son appartement parisien, au 
4e étage du 4 rue de Calais, où il vécut les 

Emőke Baráth.

classique / opéra
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Philharmonie de Paris / OPÉRA EN CONCERT

Valery Gergiev 
dirige Wagner

Suite et fin du cycle complet du Ring des 
Nibelungen lancé en mars : les forces 
vives du Théâtre Mariinsky interprètent 
Siegfried et Le Crépuscule des dieux en 
version de concert.

Valery Gergiev et le Théâtre Mariinsky de retour à la 
Philharmonie de Paris.

Valery Gergiev connaît si bien le Ring qu’il 
pourrait le diriger les yeux fermés. Pour les 
deux derniers volets de cette tétralogie, le 
public n’aura qu’à ouvrir ses oreilles : pas de 
mise en scène, seulement la direction puis-
sante, ivre de couleurs, du chef russe, passant 
de la force brute aux détails les plus fins. Il 
emmène avec lui l’orchestre et le chœur du 
théâtre Mariinsky, qu’il transcende souvent, et 
les solistes de la troupe, qu’il sait galvaniser. 
Nul besoin d’autre décor que les volumes de 
la grande salle Pierre Boulez de la Philharmo-
nie de Paris !

Jean-Guillaume Lebrun

Philharmonie de Paris, 221 av. Jean-Jaurès, 
75019 Paris. Samedi 22 septembre à 19h, 
dimanche 23 septembre à 16h30.  
Tél. 01 44 84 44 84.

LA SEINE MUSICALE /  
MUSIQUES BAROQUES ET ROMANTIQUES

Week-end baroque
Premier week-end de la saison pour 
Insula Orchestra et ses invités. Au 
programme : du baroque, mais aussi Le 
Songe d’une nuit d’été de Mendelssohn.

Une oreille du côté de Leipzig, l’autre tour-
née vers Londres, La Seine musicale pro-
pose une ouverture de saison baroque. Les 
œuvres de Purcell, la famille Bach, et Haendel 
sont confiées à la fine fleur de l’interprétation 
baroque européenne : le chœur Accentus 
dirigé par Eamonn Dougan (le 27 septembre), 
la violoniste Rachel Podger et le pianofortiste 
Kristian Bezuidenhout, puis le jeune ensemble 
La Nuova Musica dans des extraits d’opéras 
(le 29). Avec Insula (le 28), Laurence Equil-
bey fait un pas de côté, vers le 19e siècle et 

Mendelssohn, redécouvreur de la musique 
de Bach et Haendel, dont les accents et le 
contrepoint se retrouvent dans Le Songe 
d’une nuit d’été.

Jean-Guillaume Lebrun

La Seine musicale, Île Seguin, 92100 
Boulogne-Billancourt. Les 27 et 28 septembre 
à 20h30, le 29 septembre à 16h et 20h30.  
Tél. 01 74 34 53 53.

Théâtre de Saint-Quentin-en-Yvelines / 
quatuor et orchestre 

Quatuor Ardeo
La formation chambriste à l’affiche d’un 
concert exceptionnel avec orchestre.

Depuis dix ans, les quatre musiciennes du Quatuor 
Ardeo font honneur au nom qu’elles se sont choisi,  
qui signifie « je brûle », en latin.

À l’initiative de la Scène nationale de Saint-
Quentin-en-Yvelines où il est en résidence, le 
Quatuor Ardeo rencontre l’Orchestre national 
d’Île-de-France dans une partition peu connue 
de John Adams : Absolute Jest. Ce concerto 
pour quatuor et orchestre fut créé en 2012 
en réponse à une commande de l’orchestre 
symphonique de San Francisco pour la célé-
bration de son centenaire. Il fut interprété 
alors par le St. Lawrence String Quartet et 
le chef d’orchestre Michael Tilson Thomas. 
L’œuvre fut révisée par Adams, peu satisfait 
de sa première version, qui autorisa son enre-
gistrement en 2015 par les interprètes de la 
création. Absolute Jest intègre de nombreux 
extraits d’œuvres de Beethoven, surtout 
de ses derniers quatuors, ce qui explique 
que Julien Leroy dirigera lors de ce concert 
unique la Quatrième Symphonie du grand 
Ludwig. En ouverture de concert, le Quatuor 
Ardeo joue seul en scène deux extraits des 
John’s Book of Alleged Dances (1994) de John 
Adams et le Troisième mouvement du Qua-
tuor à cordes n° 16 en fa majeur opus 135 de 
Beethoven, le dernier du compositeur écrit 
en 1826 quelques mois avant sa mort. Entière-
ment féminin, le Quatuor Ardeo est composé 
de Carole Petitdemange et Mi-Sa Yang (vio-
lon), Yuko Hara (alto) et Joëlle Martinez (vio-
loncelle).

Jean Lukas
 

Théâtre de Saint-Quentin-en-Yvelines, place 
Georges-Pompidou, 78054 Saint-Quentin-en-
Yvelines. Samedi 29 septembre à 20h30.  
Tél. 01 30 96 99 00. Places : 6 à 29 €.

En direct  
de l’Auditorium de Lyon !

« Se sentir vivant, libre, ressentir ce qui fait notre humanité : c’est ce que nous 
voulons offrir à nos spectateurs » promet Aline Sam-Giao, la directrice générale de 
l’Auditorium-Orchestre national de Lyon. Premiers éléments marquants d’une saison 
2018-2019 foisonnante : l’arrivée de Renaud Capuçon comme artiste associé, mais 
aussi l’ouverture aux musiques actuelles à travers un cycle autour du piano.

La Symphonie  
 fantastique de 

Saburō Teshigawara
Le premier temps fort de la saison de l’Audito-
rium-Orchestre national de Lyon prend place 
dans le cadre de la Biennale de la danse. L’im-
mense danseur et chorégraphe japonais Saburō 
Teshigawara s’empare de la Symphonie fantas-
tique de Berlioz pour un spectacle total dans 
lequel il signe aussi comme souvent les lumières, 
les costumes et la scénographie. La rencontre 
fascinante de l’épure poétique d’un choré-
graphe-plasticien japonais et de l’expressivité 
romantique d’un orchestre pris dans les tour-
ments amoureux berlioziens. L’orchestre sera 
placé sous la direction de Cristian Măcelaru. 

Le 22 septembre à 18h et le 23 à 16h.

Renaud Capuçon / 
Krzysztof Urbański 

Pour ouvrir sa saison en qualité d’artiste asso-
cié, Renaud Capuçon s’associe à un chef de 
sa génération, le polonais Krzysztof Urbański, 
jeune Maestro de 35 ans déjà sur les rails 
d’une carrière des plus prestigieuses. Leur 
programme en commun se partage entre le 
Deuxième Concerto de Bartok (que Capuçon 
vient d’enregistrer pour Erato avec le LSO), 
partition magistrale et diabolique de virtuo-

Atout violon
Gros plan sur la saison lyonnaise du 
violoniste Renaud Capuçon, artiste 
associé de l’Orchestre National de Lyon.

Renaud Capuçon.

On a beaucoup de mal à considérer, au regard 
de l’ampleur de sa carrière, que Renaud Capu-
çon vient à peine de passer le cap des qua-
rante ans. Et ce familier des plus grands chefs 
et orchestres de la planète (de Vienne à Berlin, 
de Boston à Los Angeles), complice privilégié 
de Martha Argerich, continue d’aller de l’avant ! 
Il vient de fonder sa propre formation, les Lau-
sanne Soloists, et entame cette saison une 
collaboration comme artiste associé avec l’Or-
chestre National de Lyon. Une formation qu’il 
connaît depuis l’enfance, lors des fréquents 
concerts de l’ONL à Chambéry, sa ville natale. 

B comme…
Vingt ans exactement après avoir joué pour 
la première fois en soliste avec la phalange 
lyonnaise, en 1998, le violoniste français 
sera présent tout au long de la saison avec 
quatre concerts avec orchestre, un concert 
de musique de chambre et, enfin, lors d’une 

sité, composée en 1939 juste avant l’exil amé-
ricain de Bartok, et la Symphonie n°3 « Eroica 
» de Beethoven, qui semble ouvrir un siècle 
de musique symphonique romantique. Un pro-
gramme de choc.

Les 20 et 21 décembre à 20h.

Nils Frahm

Un mois après avoir accueilli l’Islandais Olafur 
Arnarlds (le 21 octobre), l’Auditorium de Lyon 
confirmera de la plus belle des manières son 
ouverture vers les musiques actuelles en invi-
tant Nils Frahm. Le pianiste et producteur ber-
linois défendra sur scène la musique de son 
génial opus sorti en janvier dernier, All Melody, 
réussite unanimement saluée par la critique. 
Ce magicien (ou sorcier ?) des sons est passé 
maître dans l’art de faire dialoguer son piano 
et l’électronique, dans un fascinant parcours 
de passages secrets et intimes, à la croisée 
de l’électro actuelle et du courant minimaliste 
américain. Immanquable.

Jean Lukas

Le 21 novembre à 20h.

Auditorium-Orchestre national de Lyon,  
149 rue Garibaldi,  
place Charles-de-Gaulle, 69003 Lyon.  
Tél. 04 78 95 95 95.
www.auditorium-lyon.com

étonnante création interactive. Bartók, Bach, 
Beethoven, Brahms : ces compositeurs auront 
sa faveur. « Il s’agit évidemment d’un hasard, 
mais ce sont des compositeurs phares dans 
ma vie de musicien et il y a pour moi quelque 
chose d’organique à les jouer. Je chéris Bach 
et Brahms depuis toujours. J’ai joué toute la 
musique de chambre de Brahms il y a une quin-
zaine d’années, ce qui m’a permis d’aborder 
différemment le Concerto. Je me réjouis égale-
ment de travailler en formation réduite, comme 
soliste et leader, dans les concertos de Bach et 
les Métamorphoses de Richard Strauss. Quant 
au Second Concerto de Bartók – que je viens 
d’enregistrer ! – c’est vraiment une œuvre qui 
me tient à cœur » explique Renaud Capuçon. 
Dans le Concerto de Brahms, il sera associé 
à Leonard Slatkin, directeur musical de l'ONL 
de 2011 à 2017, et aujourd’hui son directeur 
musical honoraire. « C’est un chef qui a une 
intelligence du texte, de la partition… Il a une 
telle musicalité naturelle que l’on sait que l’on 
va être à l’aise et pouvoir partager les choses » 
souligne-t-il. Autres moments privilégiés de la 
saison lyonnaise de Capuçon : un récital du 
pianiste David Fray, dans trois sonates de Bach 
et la Sonate « à Kreutzer » de Beethoven (le 7 
avril), et, en concert de clôture de saison, la 
création mondiale d’un concerto pour violon 
pas comme les autres, une partition participa-
tive de Jean-Pascal Beintus  (commande de 
l’ONL) qui mobilisera pas moins de 150 vio-
lonistes venus de toute la région Auvergne-
Rhône-Alpes (le 26 mai) ! 

Jean Lukas

Renaud Capuçon avec l’ONL : Concerto pour 
violon n°2 de Bartok (les 20- 21 décembre 
à 20h), Concertos pour violon de Bach (le 
28 février à 20h), Concerto pour violon de 
Brahms ( les 23 mai à 20h et 25 à 18h).

Nouvelle saison à La Seine Musicale pour Insula Orchestra.
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gera donc pas ce concert dirigé par le belge 
David Reiland à la tête de l’Orchestre natio-
nal de Lorraine et des chœurs de Nicolas de 
Grigny. D’autant que la distribution vocale est 
des plus séduisantes, avec Raquel Camarinha 
(soprano), grand espoir récemment récom-
pensé par les Victoires de la musique dans la 
catégorie « Révélation artiste lyrique », Del-

phine Haidan (mezzo-soprano), Sébastien 
Droy (ténor) et Frédéric Caton (basse). Le 
motet Ave Verum Corpus, en ré majeur, K.618 
ouvrira le concert. 

Jean Lukas

Cathédrale Saint-Louis, 129 rue de Grenelle, 
75007 Paris. Vendredi 5 octobre à 20h.  
Tél. 01 44 42 54 66.  
Places : 4,50 € (–18 ans) à 40 €.

THÉÂTRE DES CHAMPS-ÉLYSÉES / 
SYMPHONIQUE

Giovanni  
Antonini

Le chef italien dirige Fidelio de 
Beethoven en version de concert à la 
tête de l’Orchestre de chambre de Bâle.

Si ses différentes ouvertures sont souvent à 

purcell
dido & æneas 
25 › 30 sept 2o18

king arthur 
7 › 30 oct 2o18

queen mary
10 › 13 oct 2o18

athenee- 
theatre.com
o1 53 o5 19 19
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O RCH ESTRE NAT I O NAL D ’ Î L E -D E - FR AN CE /  C ASE SCAG L I O N E

RO USE ,  KHATCHATU R I AN ,  M O USSO RGSK I  -  R AVE L

    
TR AJ ECTO I RES ART I ST IQ U ES /  L AU RENT G O OSSAERT 

BR AH MS,  DVO R AK ,  G R I EG ,  FAU RÉ ,  STR AUSS ,  O F FEN BACH…

    

  
SA I NT- SAËNS ,  TCHA ÏK OVSK I ,  R AVE L ,  D EBUSSY,  R ACH MAN I N O FF

  
MARC K O ROV ITCH

D ELPL ACE ,  STR AUSS ,  M EN D ELSSO H N

   
AMÉL I E  R A I SO N /  MARC HAJJAR

D E V I EN N E ,  BU RGAN ,  PU RCEL L ,  BO U LEZ

   
O RCH ESTRE NAT I O NAL D ’ Î L E -D E - FR AN CE /  SH IYEO N SU N G

CH OSTAK OV ITCH ,  BR ITTEN

   
EM MAN U ELLE BERTR AN D ET  CH R I STO PH E MAL AVOY
MAU R I CE MARÉCHAL /  BACH ,  BR ITTEN ,  D EBUSSY…

Guillaume Vincent
Anas Séguin
Marie-Ange Nguci
Trio Hélios...

SAISON

Le règne de Louis XIV (1651-1715) ayant été 
le plus long de notre histoire, évoquer la 
musique de son temps offre un panorama 
aussi intéressant qu’évocateur. De sa jeunesse 
brillante à l’apogée de l’absolutisme, c’est 
autant une histoire politique que musicale 
qui est contée dans ce récital, à l’image de la 
création de l’Académie royale de musique. La 
soprano Katherine Watson affiche un timbre 
pur et une fine connaissance du répertoire 
baroque français. Formée au Jardin des voix 
de William Christie, chanteuse en résidence 
au Centre de musique baroque de Versailles 
depuis plusieurs années, elle est l’interprète 
idéale pour ce récital où s’invitent notamment 
Marin Marais, Jean-Baptiste Lully, André Cam-
pra, Marc-Antoine Charpentier, André-Cardinal 
Destouches…

Isabelle Stibbe

Opéra royal du château de Versailles, 4 av. de 
Paris, 78000 Versailles. Mardi 2 octobre 2018 à 
20h. Tél. 01 30 83 78 89. Places : 20 à 90 €.

ESPACE CARDIN / PIANO ET VIOLON

Peter Laul  
& Graf Mourja

La saison musicale du Théâtre de la 
Ville s’ouvre à l’Espace Cardin avec une 
« invitation à la valse » en deux concerts, 
d’abord par le pianiste Peter Laul, rejoint 
ensuite par le violoniste Graf Mourja.

Invitation à la valse avec le pianiste Peter Laul.

Parmi les « musiques à danser », la valse est 
sans doute celle qui a le plus stimulé la verve 
créatrice des compositeurs. Sans même parler 
de la dynastie Strauss, dont les innombrables 
compositions sont le symbole même de la vie 
de cour à Vienne au 19e siècle, cette musique 
tourbillonnante est devenue un genre pia-
nistique majeur sous la plume de Schubert, 
Weber, Brahms, Liszt ou Chopin. Mais elle a 
aussi obsédé Debussy (La Plus que lente) et 
Ravel (Valses nobles et sentimentales). C’est 

Opéra royal du château de Versailles / 
CONCERT VOCAL

Les compositeurs 
de Louis XIV

La soprano Katherine Watson ressuscite 
la musique du règne du Roi Soleil avec 
des airs et des suites d’opéras.
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festivalbaroque
de Pontoise

33e

22 septembre
20 octobre 2018

éloge de la folie

m u s i q u e  |  t h é â t r e  |  d a n s e

PRÉFET 
DE LA RÉGION

Katherine Watson.

Avant de prendre récemment la direction de  
l’Orchestre de chambre de Bâle, Giovanni Antonini 
s’est fait connaître mondialement comme fondateur  
de l’ensemble Il Giardino Armonico.

Festivals

Festival de Royaumont
FESTIVAL / VAL D’OISE / TOUS RéPERTOIRES

Un mois et demi d’aventures musicales entre les murs et dans les 
jardins de la merveilleuse abbaye, à 30 kilomètres au nord de 
Paris. 

Le jeune pianiste italien Edoardo Torbianelli,  
interprète du Concerto en fa mineur opus 21  
de Chopin, le 30 septembre à 17h30.

Quarante concerts et spectacles sont au pro-
gramme du Festival, héritier de l’initiative en 
1936 d’Henry Goüin, en charge de l’abbaye 
de Royaumont, propriété familiale acquise par 
son grand-père en 1905, qu’il rêve d’ouvrir aux 
musiciens, peintres, écrivains et philosophes 

du flamenco, dont un programme célébrant 
la fascination de Manuel de Falla pour le 
chant andalou défendu par l’Euskam Barro-
kensemble ou un concert du grand cantor 
Jesus Méndez accompagné à la guitare par 
Manuel Valencia, ou des paysages de la flûte, 
idéal instrument de traverse, de Naïssam Jalal 
en « Quête de l’invisible » à la Fanfare XP de 
Magic Malik.

Week-ends thématiques
Le week-end suivant célèbrera le 350e anni-
versaire de François Couperin (1668-1733), 
en partenariat avec le festival baroque de Pon-
toise, pour un programme consacré notam-
ment aux Nations, le chef-d’œuvre composé 
en 1726, dirigé par le claveciniste Jean-Luc 
Ho (le 28 à Pontoise, le lendemain à Royau-
mont). Autre hommage le 30 pour clôturer la 
programmation de septembre: une journée 
“Chopin et écoutes romantiques“ pour redé-
couvrir sa musique sous les doigts de pianistes 
adeptes d’instruments d’époque : à midi en 
compagnie du lauréat du Concours Chopin 
sur pianos d’époque de Varsovie (qui se sera 
tenu du 2 au 14 septembre), à 14h30 pour 
« un concert dans un salon parisien en 1830 », 
parenthèse chambriste autour du piano 
(Pleyel) de Benjamin d’Anfray, ou encore à 
17h30 au Réfectoire des moines, dans un pro-
gramme avec orchestre inspiré par l’esprit du 
Bel canto, source majeure du Polonais, où des 
airs de Bellini et Rossini (chantés par la mezzo 
Eva Zaïcik) entreront en résonnance avec le 
Concerto  en fa mineur opus 21, interprété en 
soliste par Edoardo Torbianelli (au clavier d’un 
Pleyel de 1842), avec l’Orchestre des Pays de 
Savoie dirigé par Nicolas Chalvin. À suivre : les 
6 et 7 octobre où Gesualdo et Mahler seront 
à l’honneur. 

Jean Lukas

Abbaye de Royaumont, Asnières-sur-Seine 
(95). Jusqu’au 7 octobre.  
Tél. 01 30 35 58 00.  

tout ce panorama que Peter Laul, en fin ryth-
micien et maître des nuances, présente ici. Il 
le prolonge par un véritable feu d’artifice à 
trois temps en compagnie du violoniste Graf 
Mourja.

Jean-Guillaume Lebrun

Espace Cardin, 1 av. Gabriel, 75008 Paris. 
Samedi 29 septembre à 15h et 17h.  
Tél. 01 42 74 22 77.

THÉÂTRE DES CHAMPS-ÉLYSÉES / 
SYMPHONIQUE

Philharmonia 
Orchestra

Le grand chef Esa-Pekka Salonen revient 
au Théâtre des Champs-Élysées dans 
un programme consacré à l’apothéose 
– et au tournant – du romantisme 
germanique.

Esa-Pekka Salonen revient au Théâtre des  
Champs- Élysées avec le Philharmonia Orchestra.

Il y a, dans l’histoire de la musique, un avant 
et un après Wagner. Avec son écriture chro-
matique, Tristan et Isolde, composé dès 1857, 
constitue l’acte de naissance d’une nouvelle 
ère harmonique. Esa-Pekka Salonen, inter-
prète de référence de la musique des xxe 
et xxie siècles, place le prélude et la scène 
finale (Liebestod) en exergue d’un concert 
qui explore les premiers prolongements de 
cette « musique de l’avenir ». La Nuit transfigu-
rée de Schoenberg (ici dans sa version pour 
orchestre à cordes) pousse loin l’ambiguïté 
tonale. Quant à la Symphonie n° 7 (1883) de 
Bruckner, elle est un chant d’hommage magni-
fique au maître disparu.

Jean-Guillaume Lebrun

Théâtre des Champs- Élysées, 15 av. 
Montaigne, 75008 Paris. Vendredi 5 octobre à 
20h. Tél. 01 49 52 50 50.

CATHéDRALE SAINT-LOUIS DES INVALIDES / 
ORATORIO

Saison musicale 
des Invalides 

La saison de concerts du Musée de 
l’Armée s’ouvre avec le Requiem de 
Mozart, interprété dans la cathédrale 
Saint-Louis.

Avant de se dédier pendant plusieurs 
semaines à un cycle de concerts intitulé 
« Silence des armes et Chant de la terre », 
conçu en écho à l’exposition « À l’Est la guerre 
sans fin, 1918-1923 », la saison musicale des 
Invalides, qui fête ses 25 ans, s’ouvre avec le 
Requiem de Mozart. Longtemps omniprésent 
à l’affiche des concerts – jusqu’à l’overdose, 
souvent d’interprétations approximatives – 
l’ouvrage inachevé de Mozart, rendu célèbre 
par le film Amadeus de Milos Forman, a dans 
le même excès finit par disparaître ou presque 
des programmations parisiennes. On ne négli-

Le jeune chef belge David Reiland, qui vient  
de prendre ses fonctions de directeur musical  
de l’Orchestre national de Lorraine, dirige le Requiem  
de Mozart.

l’affiche des concerts symphoniques, l’unique 
opéra de Beethoven est rarement monté sur 
les scènes d’opéra. Pour cette raison, on se 
contentera volontiers de cette version de 
concert dirigée par Giovanni Antonini. Le chef 
milanais est bien connu en France pour avoir 
été l’un des fondateurs en 1989 de l’ensemble 
Il Giardino Armonico, mais on connait peut-

être moins sa collaboration avec l’Orchestre 
de Chambre de Bâle (Kammerorchester 
Basel), dont il est le Principal chef invité depuis 
quelques années. Il s’est pourtant engagé 
avec ses musiciens suisses dans deux ambi-
tieuses réalisations discographiques, toujours 
en cours : une intégrale des Symphonies de 
Beethoven, et sous le titre « Haydn 2032 », 
une intégrale des cent sept symphonies de 
Joseph Haydn qui doit s’achever en 2032 lors 
de la célébration des trois cents ans de la nais-
sance du compositeur. Pour l’heure, il narre 
en musique l’histoire de Fidelio – hymne au 
courage et à l’amour conjugal, et bien sûr à 
la liberté, qui fut d’abord intitulé Leonore en 
1804 puis remanié et rebaptisé dix ans plus 
tard. Avec Adrianne Pieczonka (Leonore), 
Michael Spyres (Florestan) dans les rôles prin-
cipaux des époux.

Jean Lukas
 

Théâtre des Champs- Élysées,  
15 av. Montaigne, 75008 Paris.  
Samedi 6 octobre à 20h.  
Tél. 01 49 52 50 50.

pour « leur permettre ainsi de profiter, ne 
serait-ce que quelques jours, de l’atmosphère 
enrichissante du vieux monastère ». Le ton 
était donné ! Le premier concert est organisé 
en 1936, et depuis, hors années de guerre, la 
musique n’a jamais cessé de s’y épanouir idéa-
lement. Pour Francis Maréchal, le directeur de 
l’actuel festival et de la Fondation Royaumont, 
cette édition 2018 est pensée dans un dia-
logue permanent entre « temps forts et dis-
crètes correspondances » et découpée en 
week-ends thématiques.  « L’art du partage », 
thème des Journées européennes du patri-
moine, inspire la programmation des 15 et 
16 septembre avec des propositions autour 
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Festival Purcell
ATHéNéE THéâTRE LOUIS-JOUVET / OPéRA 

Pour l’ouverture de sa saison, l’Athénée ouvre sa scène à trois 
opéras de Henry Purcell. 

Cela ne sera pas mis sur le compte du Brexit : 
les ouvrages du plus brillant et inspiré des 
compositeurs baroques anglais sont rarement 
à l’affiche des scènes lyriques parisiennes. 
L’Athénée Théâtre Louis-Jouvet qui ne l’entend 
pas de cette oreille a créé la surprise en met-
tant successivement à l’affiche trois opéras du 
grand Henry : Dido & Æneas, King Arthur et 
Queen Mary. La première production est fran-
çaise, signée par l’Arcal, pionnière compagnie 
nationale de théâtre lyrique et musical fondée 
par Christian Gangneron en 1983. Avec la com-
plicité de Catherine Kollen, son actuelle direc-
trice, qui assume la direction artistique et la 
dramaturgie du projet, Benoît Bénichou signe 
la mise en scène, entouré de Johannes Pram-
sohler à la tête de l’Ensemble Diderot pour la 
direction musicale. « Porté par la construction 
que Purcell a voulu en miroir du monde ter-
restre et du monde des voix maléfiques, ce 
spectacle plongera au cœur des contradic-
tions inhérentes à chaque être humain, dans 
cette œuvre dont la concision engendre une 
densité qui laisse ébloui, pleurant avec le 
chœur des anges la chute de Didon » confie 
Catherine Kollen. Avec les jeunes voix de Chan-
tal Santon Jeffery, Yoann Dubruque, Daphné 
Touchais et Chloé de Backer mais aussi le jeune 
chœur de Paris. L’Athénée accueillera ensuite, 
début octobre, deux productions néerlan-
daises nées dans les studios de la compagnie 
ARMA BarokOpera, adepte de mises en scène 
décalées et ludiques, que dirige la flûtiste et 
chef d’orchestre Frédérique Chauvet.

Une inépuisable richesse musicale 
Les semi opéras de Purcell, à l’image de King 
Arthur, sont l’un de ses terrains de jeux favoris, 
offrant un matériau d’une richesse musicale 
fascinante, défi interprétatif jamais épuisé (tou-
jours sur instruments d’époque), ouvrant sur le 
plan scénique de larges espaces d’exploration 
et d’imagination. « Pour mettre en scène King 
Arthur, le metteur en scène Sybrand van der 
Werf a choisi un style théâtral très prisé actuel-
lement aux Pays-Bas et en Flandre, mais encore 
tout à fait original et méconnu en France : le jeu 
dit «transparent». Dans ce style «épique néer-
landais», l’acteur ou le chanteur interprète son 
personnage tout en restant visible lui-même en 
tant qu’individu. L’acteur-individu transparaît en 
quelque sorte au travers de son personnage, 
d’où le terme de jeu transparent. » explique Fré-
dérique Chauvet. La même équipe présentera 

en conclusion de ce festival Purcell un spec-
tacle inédit en France : Queen Mary, opéra 
imaginaire d’après Purcell en forme de « saga 
historique, musicale et drolatique », véritable 
portrait du compositeur empruntant à plusieurs 
de ses ouvrages : « Le Purcell que nous donnons 
à entendre ici est un homme mûr, dont la car-
rière s’épanouit dans deux univers complémen-
taires. Il est le musicien de cour favori de la reine 
Mary d’Angleterre et de son époux Guillaume 
d’Orange, mais également la coqueluche du 
théâtre londonien ». Avec quatre chanteurs sur 
scène – Marijje van Stralen, Elvire Beekhuizen, 
Oscar Verhaar, Mattijs Hoogendijk et Pieter 
Hendriks – et les dix musiciens de l’Ensemble 
BarokOpera Amsterdam.

Jean Lukas

Théâtre de l’Athénée, square de l’Opéra Louis-
Jouvet, 7 rue Boudreau, 75009 Paris. Du 25 
septembre au 13 octobre. Tél. 01 53 05 19 19. 

retrouverait trahie par le goût du pouvoir de 
Titus. Or, quand on commence à s’intéresser 
au sujet, on se rend compte que c’est beau-
coup plus complexe que cela et que Titus se 
retrouve prisonnier de ce jeu de pouvoir. Sa 
relation avec Bérénice change au moment 
où son père meurt. Il doit devenir empereur. 
Officiellement, il n’aura plus d’histoires senti-
mentales, il ne fera plus la guerre et il fera plu-
sieurs réformes importantes pour la société 
romaine. » Pour donner vie à la princesse juive 
et à l’empereur romain, il faudra compter sur 
le baryton Bo Skovhus et la soprano Barbara 
Hannigan, dirigés par Philippe Jordan. Quant à 
la mise en scène, elle sera signée Claus Guth, 
qui revient à l’Opéra de Paris après sa propo-
sition très remarquée de La Bohème.

Isabelle Stibbe

Palais Garnier, 8 rue Scribe, 75009 Paris.  
Du 29 septembre au 17 octobre. Tél. 08 92 90 90. 
Places : 10 à 160 €. Durée : 1 h 30 sans entracte.

PARIS / JAZZ / CLUB 

Au Baiser Salé
Ouverture de la trente-cinquième saison 
du club le plus chaud de la rue des 
Lombards.

Pilier légendaire du Baiser Salé : le saxophoniste Rick 
Margitza.

À tout seigneur tout honneur, c’est le grand Rick 
Margitza qui ouvre le feu en cette rentrée du 
58 rue des Lombards (le 12 à 21h30). Cet habi-
tué des lieux (il y entame sa septième année 
de résidence !), parisien d’adoption depuis 15 

ans et ancien compagnon de route de Miles 
Davis à la fin des années 1980, est entouré de 
ses fidèles : Peter Giron à la contrebasse, Jeff 
Boudreaux à la batterie et Manuel Rocheman 
au piano. Mélancolique et puissant à la fois, la 
sonorité de l’américain natif de Detroit est l’une 
des plus belles qui soient au ténor… À suivre : 
le benjamin d’une programmation qui laisse 
volontiers la place aux jeunes talents, lors de 
ses rendez-vous #JazzDeDemain, les lundis et 
mardis à 19 h : Noé Huchard, dix-huit ans mais 
déjà une jolie réputation à son actif, en trio 
avec Clément Daldosso à la contrebasse et Elie 
Martin-Charrière à la batterie (le 18 à 19h) ; le 
trompettiste et chanteur Robin Mansanti, artiste 
en résidence au Baiser Salé depuis 2 ans, dans 
le répertoire revisité de ses deux idoles, Chet 
Baker et Art Pepper, avec Dexter Goldberg au 
piano, Adam Over à la contrebasse et Jean-Bap-
tiste Pinet à la batterie (le 18 à 21h30) ; et enfin 
le « retour » du grand saxophoniste Sylvain Beuf 
dans la formule immuable et explosive du trio 
avec orgue, avec Damien Argentieri (orgue 
Hammond), déjà associé au quartet “Mondes 
Parallèles” du saxophoniste, et Fabrice Moreau 
(batterie), le 20 à 19h.

Jean-Luc Caradec 

Baiser Salé, 58 rue des Lombards, 75001 Paris. 
Les 12, 18 et 20 septembre. Tél. 01 42 33 37 71.

Vendredi 19 octobre

Orchestre Franck Tortiller
Collectiv

Mardi 6 novembre

Julien Lourau
et Groove Retrievers

Vendredi 9 novembre

Fred Pallem
et Le Sacre du Tympan
Création / Nouveau CD

Vendredi 16 et samedi 17 novembre 

Dans les cordes with beat
of electricity
Michel Barbaud septet

Vendredi 14 et samedi 15 décembre

Jean-Pierre Como
quartet Infinite
Nouveau CD

Jeudi 17 et vendredi 18 janvier

Stéphane Kerecki
quartet
« French Touch » / Nouvel Album

Vendredi 1er février

Premier Prix du Concours
« La Défense Jazz Festival 2018 »

Mardi 19 février

Debussy on Jazz !
Franck Tortiller et le Quatuor Debussy

Jeudi 4 avril

Pierre de Bethmann
Medium Ensemble
Volume 3
Nouveau CD

Mercredi 17 avril

Aldo Romano trio
Mélodies en Noir et Blanc

Saison 

Jazz

Tél. 01 46 61 36 67
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Festival baroque de Pontoise
FESTIVAL / VAL D’OISE / BAROQUE

Conçue avec le concours de Louis-Noël Bestion de Camboulas, en 
résidence avec son ensemble Les Surprises, cette 33e édition se 
veut un éloge de la folie baroque.

Louis-Noël Bestion de Camboulas et Les Surprises,  
en résidence au Festival baroque de Pontoise.

L’art du baroque, c’est d’abord la peinture 
des passions. Aux visages du Caravage la 
musique répond par une mise en avant des 
affects, tant dans la musique instrumentale que 
dans les ouvrages lyriques. On ne s’étonne pas 
dès lors que le thème de la folie, propice par 
essence aux débordements virtuoses et aux 
expériences d’écriture en marge des conven-
tions, devienne une figure récurrente. Nous 
sommes dans le vif du sujet avec le récital de 
la jeune soprano Eugénie Lefebvre (le 30 sep-
tembre à Ennery) qui donne vie aux héroïnes 
des tragédies lyriques de Charpentier, Lully 

ou Rameau. Outre-Manche, la folie inspire des 
compositeurs comme John Blow, Dowland ou 
Purcell – un répertoire que parcourt Chantal 
Santon-Jeffery accompagnée au clavecin par 
Violaine Cochard (Écouen, 5 octobre). Mais la 
folie gagne aussi bien le répertoire instrumen-
tal, sous les traits d’abord de la virtuosité (une 
maîtrise folle de l’instrument). 

Le pouvoir des affects 
L’Escadron volant de la Reine, tout jeune 
ensemble déjà reconnu par ses pairs, a ainsi 
conçu un hommage à Francesco Geminiani, 

surnommé « Il Furibondo » par ses contempo-
rains (Pontoise, 22 septembre). Et la « folie », 
c’est aussi ce thème obligé, vif et virtuose, qui 
fit florès en Espagne, en Italie, en France et ail-
leurs et qu’illustrent l’ensemble Gli Incogniti 
d’Amandine Beyer (Pontoise, 20 octobre) et le 
claveciniste Olivier Baumont dans des œuvres 

de Couperin, d’Anglebert, Dandrieu, Rameau 
(Cergy, 23 septembre). Dans un autre registre, 
la folie douce anime, hors des sentiers battus, 
un hommage plein d’autodérision à l’art de 
Buster Keaton proposé par Le Poème harmo-
nique de Vincent Dumestre (La Mécanique de 
la générale, Jouy-le-Moutier, 27 septembre), un 
autre à Brassens en habits de troubadour par 
Arnaud Marzorati et Les Lunaisiens (Vauréal, 
4 octobre). Plus sage mais non moins aven-
tureux, le claveciniste Jean-Luc Ho propose 
l’intégrale des Nations de François Couperin, 
né il y a 350 ans (Pontoise et Royaumont, 28 
et 29 septembre) et Les Surprises les messes 
avec orgue du même Couperin avec Yves 
Rechsteiner au grand orgue de la cathédrale 
Saint-Maclou le 19 octobre. Auparavant (Pon-
toise, 12 octobre), toujours sous la direction 
de Louis-Noël Bestion de Camboulas, Les Sur-
prises présenteront Issé, premier opéra de 
Destouches, encensé en son temps par Louis 
XIV lui-même. 

Jean-Guillaume Lebrun

Pontoise (95) et environs. Du 22 septembre au 
20 octobre. Tél. 01 34 35 18 71.

Le retour de Frédérique Chauvet à ’Athénée Théâtre 
Louis-Jouvet où elle avait déjà dirigé King Arthur en 2014.

Bérénice
PALAIS GARNIER / CRÉATION MONDIALE

Événement attendu : la création mondiale de Michael Jarrell,  
avec Bo Skovhus et Barbara Hannigan dans les rôles de Titus  
et Bérénice.

Les héroïnes antiques inspirent décidément 
le compositeur Michael Jarrell. Après Cas-
sandre, « monodrame pour comédienne » créé 
en 1994 au Théâtre du Châtelet, et repris l’an 
dernier à l’Athénée avec Fanny Ardant, c’est au 
tour de Bérénice d’être le sujet principal de sa 
nouvelle œuvre lyrique. S’emparant de la tra-
gédie de Racine, le musicien suisse, né en 1958, 
revisite la relation entre Bérénice, la princesse 
de Palestine, et Titus, l’empereur de Rome. 
Symbole de l’amour impossible, paroxysme du 
conflit entre passion et raison (d’État), l’histoire 
malheureuse entre les deux protagonistes a 
traversé les siècles grâce aux paroles célèbres 
de Suétone – dont s’est inspiré Racine : « Bere-
nicen statim ab urbe dimisit invitus invitam » 
(« Quant à Bérénice, il la renvoya aussitôt de 
Rome, malgré lui, malgré elle »).

Un livret en alexandrins
Pour cette commande de l’Opéra de Paris, 
Stéphane Lissner a souhaité un livret en fran-
çais. Michael Jarrell ne fait pas mystère de 
son « rapport complexe et problématique au 
français chanté à l’opéra » (son Cassandre 
est d’ailleurs un rôle parlé), mais il a précisé-
ment choisi un texte en alexandrins « pour la 
distance qui existe entre ce français-là et le 
français d’aujourd’hui ». C’est donc dans le 
vers éminemment musical de Racine que se 
nouent les quatre séquences du livret écrit 
par Michael Jarrell lui-même : la décision de 
Titus de sacrifier son amour pour Bérénice, 
l’annonce qui lui en est faite, le désespoir de 
la reine, ses adieux. Le compositeur livre ainsi 
sa vision des héros : « Il existe une tradition qui 
fait de Bérénice une femme aimante, la seule 
qui puisse aimer d’un amour pur et qui se 

Barbara Hannigan.

OPÉRA BASTILLE / CRÉATION

Les Huguenots 
L’opéra de Meyerbeer, rarement monté 
aujourd’hui, s’affiche à Bastille dans une 
distribution prestigieuse.

Avec la création de Bérénice, la nouvelle 
production des Huguenots est l’un des évé-

nements attendus de la rentrée lyrique. Car 
ce grand opéra à la française, même s’il a 
influencé Wagner ou Verdi, ne trouve plus que 
rarement le chemin des scènes lyriques. Il faut 
dire que les contraintes de la partition, qu’elles 
soient liées à la durée (4h30), au style, à la dif-
ficulté de représenter la Saint Barthelemy ou 
de trouver sept interprètes de premier plan, 
sont considérables. Ce n’est pas pour effrayer 
les chanteurs aguerris que sont Diana Damrau, 
Bryan Hymel, Karine Deshayes, Paul Gay ou 
Nicolas Testé. Ils seront conduits par Michele 

Mariotti dans une mise en scène d’Andreas 
Kriegenburg qui y voit un défi : « ne pas consi-
dérer l’œuvre uniquement d’un point de vue 
historique, mais tisser des liens entre les divers 
fanatismes de cette époque. »

Isabelle Stibbe

Opéra Bastille, 120 rue de Lyon, 75012 Paris. 
Du 28 septembre au 24 octobre 2018.  
Tél. 08 92 90 90. Places : 5 à 210 €.  
Durée : 4h50 avec 2 entractes.

Tel un songe d’automne, la diva ouzbek  
Yulduz Turdieva ouvre de sa belle voix  

le Festival de l’Imaginaire.

Festival de l’imaginaire
PARIS ET BANLIEUE / MUSIQUES DU MONDE

La vingt-deuxième édition de ce rendez-vous à l’écoute du monde 
débute en septembre. Présentation des premiers concerts d’une 
programmation qui dure jusqu’en décembre. 

C’est en 1997 que ce festival pas vraiment 
comme tout autre est né, à l’initiative de la Mai-
son des Cultures du Monde. Au fil des éditions 
les amateurs des us et coutumes qui peuplent 
la planète ont ainsi pu y découvrir d’autres 
manières de jouer et pratiquer la musique, 
des formes les plus traditionnelles aux forma-
tions on ne peut plus contemporaines. Cette 
scène ouverte à l’autre dans toute sa diffé-
rence a participé à enrichir le patrimoine de 
tout Parisien soucieux de la diversité. Vingt-et-
un an plus tard, ce rendez-vous de l’automne 
continue de creuser ce fertile sillon, d’autant 
plus indispensable en ces temps pour le moins 
troublés : à l’heure où les frontières tendent 
fâcheusement à se refermer, ouvrir les œillères 
reste une manière de mieux s’entendre, et qui 
sait se comprendre. En tout cas, cela demeure 
un espace propice à faire se rencontrer et 
grandir les imaginaires des uns et des autres.

Ailleurs commence ici
Cap vers l’Asie centrale, pour le week-end 
d’ouverture du festival (les 29 et 30 septembre, 
Théâtre de la Ville – Théâtre des Abbesses) 
avec la chanteuse Yulduz Turdieva, la nouvelle 
étoile d’Ouzbékistan qui présente le réper-
toire qui se joue lors des fêtes et mariages à 
Boukara, grande cité du sud-est. Le lendemain, 
place à la nouvelle génération de bardes qui 
enchantent les steppes d’Iran et du Kazakhs-
tan pour un cérémoniel tout aussi festif, entre 

mélodies entêtantes et rythmes entraînants. 
Tout autre ambiance le 11 octobre, au Théâtre 
du Garde-Chasse (Les Lilas), avec le Portugais 
Marco Oliveira qui incarne le renouveau du 
fado, tout en cordes subtiles. En duo avec le 
guitariste Miguel Amaral, le jeune Lisboète 
propose une synthèse aboutie de cette 
douce-amère mélancolie. Le lendemain, dans 
le cadre propice de la Sainte-Chapelle du 
château de Vincennes, deux maîtres à jouer 
afghans (Ustâd Gholam Hossein et Ustâd Gho-
lam Nejrawi, vivant l’un et l’autre en exil en 
Europe) se retrouvent eux aussi autour de la 
volonté de transmettre un patrimoine patiem-
ment élaboré, quitte à y apporter quand l’heur 
le permet leurs propres versions. C’est encore 
l’ambition de la compagnie malgache Rasoa-
lalao Kavia, héritière d’une tradition qui mêle 
chants et danse, dont la venue au Musée du 
Quai Branly (les 10 et 11 novembre) constitue 
en soi un événement : cette troupe familiale 
se produit pour la première fois loin de son île. 
Décidément, pour paraphraser le mot vision-
naire de Paul Virilio lors de l’exposition Terre 
natale : ailleurs commence ici.

Jacques Denis

À Paris et en Ile-de-France.  
Du 29 septembre jusqu’en décembre 2018. 
www.festivaldelimaginaire.com

opéra

jazz / musiques du monde / chanson
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vie enregistrés, des ambiances de médina 
au Maroc, des voix de Django, bref, le public 
s’évade et nous nous évadons avec lui… »,   
confie la violoniste (le 27).

Jean-Luc Caradec 

Jazz Café Montparnasse, 13 rue du 
Commandant-René-Mouchotte, 75014 Paris. 
Les 19, 25 et 27 septembre. Tél. 01 43 21 58 89. 
Places : entrée libre (accès au bar) ou formule 
concert avec dîner à partir de 39 €.

SUNSET-SUNSIDE / JAZZ / CLUB 

Laurent de Wilde
Le pianiste français remet en scène son 
“New Monk Trio”.

Le pianiste Laurent de Wilde, un fou de Monk.

En 2017, année du centenaire de la naissance 
du génial Thelonious Monk, le pianiste Lau-
rent de Wilde se décidait à « tuer le père » 
et à oser se confronter aux compositions de 
ce musicien qu’il vénère. « II y a vingt ans, je 
publiai Monk, un livre sur sa vie et son œuvre 
qui connut un chaleureux succès et, depuis 
lors, il ne s’est pas passé de mois sans que l’on 
me demande quand j’enregistrerai un disque 
dédié à ses compositions. C’était pour moi un 
réel embarras : après avoir passé une partie 
conséquente de mon existence à étudier les 
multiples facettes de son génie et à en par-
tager l’émerveillement avec mes contempo-
rains, il m’était très difficile de me convaincre 
de la nécessité d’une reprise de ses titres, qui 
paraphraserait sans grâce l’éblouissante et 
singulière perfection de ses interprétations » 
explique-t-il. C’est pourtant ce qu’il finit par 
se décider à faire, entouré de ses complices 
Jérôme Regard à la contrebasse et Donald 
Kontomanou à la batterie, déjà complices au 
sein de son trio Over the Clouds. Pari réussi. 
L’album parvient à éclairer avec naturel, en la 
déplaçant ailleurs dans une réappropriation 
toujours pertinente, la musique de Monk dont 
chaque note semble pourtant avoir été gravée 
dans le marbre du génie de l’interprétation 
de son créateur. L’album a reçu récemment le 
prix du Disque français de l’Académie du Jazz 
2017. Il reprendra vie sur scène en cette ren-
trée au cours d’une jolie série de 6 concerts 
en trois soirs, dans l’intimité et la promiscuité 
du club du « 60 rue des Lombards »

Jean-Luc Caradec 

Sunset-Sunside, 60 rue des Lombards, 75001 
Paris. Du 20 au 22 septembre à 19h et 21h30. 
Tél. 01 40 26 46 60. Places : 30 €.

FONTENAY-SOUS-BOIS /  
MUSIQUES AU COMPTOIR

Musiques  
au comptoir

Trois rendez-vous à Fontenay-sous-Bois.

Discrètement, avec talent et une jolie persé-
vérance, la petite salle abritée sous la Halle 
Roublot décline une programmation du plus 
grand intérêt. Avant d’abriter quelques soirées 

significatives du « Festival Jazz sur Seine » au 
mois d’octobre, en particulier Roberto Negro 
et Théo Ceccaldi, le Comptoir ouvre sa sai-
son en bonne compagnie : Teofilo Chantre, 
immense plume de la chanson capverdienne 
(le 21 à 20h45) ; le Blues de l’harmoniciste et 
chanteur Vincent Bucher en quartet (le 27) ; le 
Trio Balkan du contrebassiste Hubert Dupont 
(le 28), composé de Tosha Vukmirovic (clari-
nette, kaval) et David Pouradier-Duteil (batte-
rie). « Ce groupe est à la fois un trio, formation 
propice à l’échange dans un dialogue libre-
ment improvisé, et une rencontre de son jazz 
singulier avec les musiques des Balkans, de 
Turquie, avec des traditions mais aussi des 
modernités à créer – grâce à des maîtres du 
genre. » précise le leader.

Jean-Luc Caradec 

Musiques au comptoir, Halle Roublot, 
95 rue Roublot, 94120 Fontenay-sous-Bois. 
Les 21, 27 et 28 septembre.  
Tél. 01 48 75 64 31. Places : de 12 à 16 €.

YVELINES / CHANSON / FESTIVAL 

L’Estival de Saint-
Germain-en-Laye

Deux semaines de chanson plurielle et 
francophone. 

Le duo Aliose, invité de L’Estival de Saint-Germain-en-
Laye.

La trente-et-unième édition du festival saint-
germanois  reste fidèle à sa vocation de 
défendre la chanson francophone  dans 
toute sa diversité, avec la double volonté de 
réunir de grandes figures connues du grand 
public et de contribuer à l’émergence de nou-
veaux talents. Christophe, Nolwenn Leroy (les 
chansons d’un tout nouvel album en poche), 
Benabar, Catherine Lara ou Laurent Voulzy 
déplacent les foules, et les nouveaux venus 
suscitent la curiosité : Aliose, Alysce, Arcadian, 
Bonbon Vodou, June Milo, Le Fils du Facteur, 
Manu Galure ou Seconde Nation.

Jean-Luc Caradec

Théâtre Alexandre Dumas, 3 rue Henri 
IV, 78100 Saint-Germain-en-Laye. Du 21 
septembre au 6 octobre. Tél. 01 30 87 01 97.
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PARIS / JAZZ 

Studio  
de l’Ermitage

Trois soirs à Ménilmontant pour célébrer 
la rentrée musicale dans l’Est parisien.

Le pianiste Bruno Angelini.

Après que la salle de la rue de l’Ermitage 
a servi d’écrin à une poignée de concerts 
passionnants du festival jazz à la Villette 
(Roberto Negro en solo, le trio Journal Intime 
pour la création de son nouveau programme 
« Lips on Fire II », etc.), la programmation du 
lieu ne s’arrête pas en si bon chemin et se 
poursuit autour de quelques beaux ren-
dez-vous : l’élégant Bruno Angelini joue la 
musique de son nouvel album, Open Land, 
bien entouré par Régis Huby (violon), Claude 
Tchamitchian (contrebasse) et Edward Per-
raud (percussions), le 13 ; le EYM Trio com-
posé d’Elie Dufour (piano), Marc Michel (bat-
terie) et Yann Phayphet (contrebasse) signe 
son troisième album « Sadhana », plein de 
souvenirs de voyages et de rencontres 
(le 19) ; un double plateau réunit le lende-
main (le 20) le trio « In The Fridge »,  jeune 
groupe piano-basse-batterie mobilisé autour 
des compositions de son pianiste Mathias 
Berger-Forestier, et le tentet très cuivré Les 
Rugissants de Grégoire Letouvet (piano, 
composition, direction) qui accompagne la 
sortie de son deuxième opus D’humain et 
d’animal (chez Klarthe Records).

Jean-Luc Caradec 

Le Studio de l’Ermitage, 8 rue de l’Ermitage, 
75020 Paris. Les 13, 19 et 20 septembre à 21h. 
Tél. 01 44 62 02 86. 

ABBAYE DE ROYAUMONT /  
MUSIQUES DU MONDE 

L’art du partage
Deux jours de programmation sur-mesure 
conçus autour du thème des Journées 
européennes du patrimoine 2018. 

La flûtiste franco-syrienne Naïssam Jalal.

On sait que les musiques baroque et 
ancienne, mais aussi la création contempo-
raine, sont au cœur du propos de la Fonda-
tion Royaumont et de sa programmation. Mais 
ces deux jours de concerts présentés dans le 

cadre des Journées européennes du patri-
moine viennent nous rappeler que, dans le 
prolongement de l’exceptionnel travail mené 
par le regretté Frédéric Deval entre les murs 
de la sublime abbaye, les musiques de tradi-
tions orales y ont aussi toute leur place. Sur 
ces chemins de rencontres et de brassages 
esthétiques, la flûte est à  l’honneur avec 
Naïssam Jalal, d’abord en trio avec Claude 
Tchamitchian  (contrebasse) et Leonardo 
Montana  (piano) dans le projet « Quest of 
the invisible », entre contemplation et transe, 
silence et musique (dimanche 16/09 à 12h), 
puis au sein du groupe du grand maître du 
zarb  Keyvan Chemirani, dans un programme 
intitulé « Hâl - Le voyage amoureux » (joué le 
même jour à 15 heures), qui réunit Sylvain 
Barou (flûtes, duduk, cornemuse irlandaise), 
Maryam Chemirani  (chant) et Bijan Chemi-
rani (percussions), et enfin dans la Fanfare 
XP de Magic Malik (à 17h30). Autre voyage, 
autre fièvre, la veille, samedi 15 à 20h45, on 
aura succombé à la Voz del Alba (la Voix 
de l’Aube) du grand cantaor Jesús Méndez, 
dans un programme de cantes flamenco 
classiques, accompagné par un autre grand 
maître du continent Flamenco, le guitariste 
Manuel Valencia, distingué en 2014 comme 
Révélation à la Biennale de Flamenco de 
Séville.

Jean-Luc Caradec 

Abbaye  de  Royaumont,  Asnières-sur-Seine  
(95).  Les 15 et 16 septembre.  
Tél.  01  30  35  58  00.    

PARIS / JAZZ / CLUB 

Jazz  
Café Montparnasse
Nos trois concerts du mois au JCM. 

Le pianiste (et organiste !) Fred Nardin, membre de  
l’Organ Trio de Gaël Horellou, en concert  
le 25 septembre au Jazz Café Montparnasse.

On reprend volontiers en cette rentrée le 
chemin de la Rive gauche, où le jazz se fait 
rare, et en particulier celui du Jazz Café Mont-
parnasse, de son grand plateau et de sa salle 
confortable. Première date sur notre agenda, 
cette soirée autour de David Sauzay, l’impec-
cable saxophoniste ténor, qui a partagé la 
scène avec les plus grands (Mulgrew Miller, 
Carla Bley, Kyle Eastwood, etc.), et que l’on a 
souvent entendu en France associé à Fabien 
Mary ou Mourad Benhammou. David Sauzay 
invite dans un programme délectable de stan-
dards hard bop le quintette avec chanteuse du 
batteur Greg Gotelli, composé de Laurent Fra-
delizi (contrebasse), Laurent Marode (piano), 
Fabien Mary (trompette) et Isabelle Selesko-
vitch au chant (le 19). Deux autres groupes 
français de haute tenue sont ensuite à l’affiche : 
l’Organ Trio de Gaël Horellou (saxophone alto) 
composé de Fred Nardin (orgue Hammond 
B3) et Antoine Paganotti (batterie) qui délivre, 
entre standards et compositions du saxopho-
niste, un groove d’une rare élégance (le 25), 
puis Mayfair, quartet électro swing réunissant 
Pierre Boscheron (sons, samples, machines, 
batterie, claviers), Aurélien Robert (guitare), 
Basile Mouton (contrebasse, basse) et Aurore 
Voilqué (violon, voix). « Il y a beaucoup d’am-
biances, de vrais sons de la nature ou de la 

01 49 66 68 90 / 01 41 14 65 50 
billetterie.cac@mairie-meudon.fr 

Locations : fnac.com 
0 892 68 36 22 (0,34€ euros/min) / Carrefour
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Teofilo Chantre, fine plume, ouvre la saison de 
Musiques au comptoir.
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MAISON DE LA RADIO / JAZZ

The Recyclers + 
Michel Portal

Pour l’ouverture de la saison, une soirée 
placée sous la houlette du jazz français 
en position de recherche. 

Michel Portal, à la tête d’un nouveau quintette.

Depuis plus de vingt ans, les Recyclers 
illustrent à merveille l’envie de sortir des 
sillons balisés pour creuser des pistes de 
recherche. Entre improvisations tout-terrain 
et mélodies en sous-sol, les trois as que sont 
le batteur Steve Argüelles, le pianiste Benoît 
Delbecq et le bassiste Christophe « Disco » 
Minck (également au n’goni et à la harpe, son 
premier instrument) révèlent tout le potentiel 
des musiques actuelles, quand elles ne se 
refusent aucun chemin de traverse. Le goût de 
l’oblique, c’est l’un des penchants de Michel 
Portal qui n’a cessé d’aller fouiller au-delà des 
clichés, histoire de décaler des ornières du 
déjà-entendu ce jazz qui lui a permis ses plus 
belles envolées. C’est dans cette perspective 
qu’il faut apprécier ce « nouveau » quintette, 
où le clarinettiste est accompagné de certains 
vieux complices et de nouveaux compères, 
tout aussi raccord avec l’envie de repousser 
les frontières du désir. 

Jacques Denis

Studio 104, Maison de la Radio, 116 av. du 
Président-Kennedy, 75016 Paris. Samedi 
22 septembre à 20h30. Places : de 10 à 25 €.  
Tél. 01 56 40 15 16.

SUNSET-SUNSIDE / JAZZ / CLUB 

Philomène  
Irawaddy 

Philomène Irawaddy en quintette piloté 
par le pianiste Alain Jean-Marie.

On se souvient de la chanteuse dans son 
précédent projet, « Cinderella’s notice », un 
répertoire de chansons de sa plume inspi-
rées par le conte Cendrillon. Entourée par les 
mêmes musiciens ou presque, la chanteuse 
américaine revient aujourd’hui aux fondamen-
taux du jazz autour duquel elle a construit sa 
personnalité, en puisant avec délectation 
dans les trésors de l’American Songbook. Un 
répertoire de standards qu’elle sert, elle qui 
vénère par-dessus tout Ella Fiztgerald, en véri-
table experte en musicalité et en brio vocal. 
Elle sera pour cela magnifiquement entourée 
de l’excellent Dmitry Baevsky (sax alto) et d’un 

trio des plus complices composé d’Alain Jean-
Marie (piano), Gilles Naturel (contrebasse) et 
Philippe Soirat (batterie).

Jean-Luc Caradec 

Sunset-Sunside, 60 rue des Lombards,  
75001 Paris. Samedi 29 septembre à 19h.  
Tél. 01 40 26 46 60. Places : 20 €.

NEW MORNING / JAZZ

Reggie  
Washington New 
Vintage Acoustic

Bassiste de premier plan, Reggie 
Washington ressort sa contrebasse, à la 
tête d’un groupe prometteur.

Entre basse et contrebasse, Reggie Washington ne 
choisit pas.

Découvert auprès de Steve Coleman, pilier du 
RH Factor de Roy Hargrove, compagnon de 
route de Lisa Simone, Reggie Washington est 
un bassiste essentiel du jazz et des musiques 
qui groovent depuis plusieurs décennies, 
artisan dans l’ombre de la réussite de nom-
breux projets électriques, à commencer par 
son hommage prolongé au guitariste Jef Lee 
Johnson. Au point de faire oublier que, der-
rière le bassiste, Reggie Washington est aussi 
un contrebassiste. C’est cet aspect de son 
talent qu’il entend remettre en lumière avec 
ce « New Vintage Acoustic » pour lequel il fait 
appel aux claviers de Bobby Sparks (RH Fac-
tor, Snarky Puppy), au saxophoniste Fabrice 
Alleman, à la batterie de E.J. Strickland et à la 
guitare de David Gilmore. 

Vincent  Bessières

New Morning, 7-9, rue des Petites-écuries, 
75010 Paris. Mardi 2 octobre, 21h.  
Tél. 01 45 23 51 41.

GÉRARD
PHILIPESALLE

Saison
2018
2019

Salle Gérard-Philipe 
2 avenue Pablo Neruda - 94380 Bonneuil-sur-Marne
Tél. : 01 45 13 88 24
ville-bonneuil.fr

Soirée d’ouverture
Avec June Caravel 
Vendredi 21 septembre - 20h

Éric Le Lann Quartet
Life on Mars - Hommage à David Bowie 
Dimanche 14 octobre - 16h

Fausse Note 
Avec Christophe Malavoy et Tom Novembre
Samedi 10 novembre - 20h30

Orchestre national d’Île de France
Baptiste Trotignon/Wolfgang Amadeus Mozart/Joseph Haydn
Samedi 1er Décembre - 20h30 

12 Hommes en colère
Dimanche 20 janvier - 17h

Haroun
Vendredi 8 février - 20h30

Gainsbourg Confi dentiel
Samedi 16 février - 20h30

Liane Foly
Samedi 23 mars - 20h30

Madame Marguerite
Avec Stéphanie Bataille
Dimanche 31 mars - 17h

Un soir avec Montand
Avec Pierre Cassignard 
Vendredi 12 avril - 20h30

Je reviens de la vérité
D’après Charlotte Delbo 
Samedi 11 mai - 20h30
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Déjà plus de abonnés

Vous êtes nombreux chaque mois
à nous rejoindre sur facebook.

Aldo Romano.
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Barbara Hannigan. Décadanse.

Premier média arts vivants 
en France

61 900

Hate de Laetitia Dosch.

jazz / musiques du monde

Bienvenue aux clubs
Les clubs de jazz font leur rentrée, 

du Sunset-Sunside au  
New Morning et du Jazz Café 
Montparnasse au Baiser Salé.  

Avec parmi beaucoup d’autres,  
le batteur Aldo Romano.

classique / opéra

D’amour et d’opéra
Création mondiale d’un nouvel 

opéra du compositeur  
suisse Michael Jarrell  

au Palais Garnier : Bérénice.  
Avec l’irrésistible Barbara 

Hannigan dans le rôle-titre.

théâtre  

Tous azimuts !
Une rentrée foisonnante, entre 

reprises et créations. Satoshi Miyagi, 
Simon Abkarian, Peter Stein, 

Krystian Lupa, Yohan Bourgeois, 
Milo Rau, Ilka Schönbein, Sylvain 
Creuzevault, Thomas Ostermeier…

danse  

Danse sans frontières
Anne Teresa De Keersmaeker, 

Decadance à l’Opéra,  
Franchir la nuit  

de Rachid Ouramdane :  
la danse est un art international. 

4 53 7366

Lisez La Terrasse 
partout sur vos 
smartphones en 
responsiv design !

Des saisons en partage
Le Théâtre Dijon Bourgogne, le Théâtre de Sartrouville et des Yvelines,  
La Scala Paris, le Théâtre Kléber Méleau, Le Liberté et Châteauvallon à Toulon,  
le Théâtre national de Marseille, le Théâtre de Nîmes,  
le CDN de Toulouse Occitanie, la Comédie de Genève,   
le Malandain Ballet Biarritz : création, ouverture et découverte.  
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Après Cendrillon, la chanteuse américaine Philomène 
Irawaddy ouvre un autre livre…

recrute
étudiants / 
étudiantes  

avec voiture 
Pour distribuer  

devant les salles de concert 

et de théâtre le soir à 18 h 30 et 19 h 30. 

Tarif horaire : 13 €/brut

+ 6 € d'indemnité de carburant

email : la.terrasse@wanadoo.fr

Objet : recrutement étudiant/voiture

recrute
étudiants/ étudiantes

Pour distribuer devant les salles de concert et 
de théâtre le soir à 18 h 30 et 19 h 30 ou 20h. 
Disponibilité quelques heures par mois.

Tarif horaire : 9,76 €/brut 
+ 2 € net d’indemnité de déplacement

Joindre par mail à la.terrasse@wanadoo.fr  
+ nikolakapetanovic@gmail.com

Carte d’identité et Carte d’étudiant
Carte vitale + carte de mutuelle (ou celle des 
parents) et RIB. Vos coordonnées complètes  
avec n° de téléphone portable. Mettre dans 
l’objet du mail : Recrutement étudiant.
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Partenariats, contactez-nous / 01 53 02 06 60 ou la.terrasse@wanadoo.fr
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SAINT-QUENTIN-EN-YVELINES / WORLD MUSIC

Macha Gharibian 
Trio

Remarquée sur disques, cette pianiste 
s’avère remarquable en concert. 

La musique de Macha Gharibian dépasse les cadres 
fixés par les dogmes stylistiques.

Tel père, quelle fille ! Dans le sillon du fameux 
fondateur du groupe tzigane Bratsch, la pia-
niste et chanteuse Macha Gharibian cultive 
l’art de sillonner les chemins buissonniers, 
nomade en l’âme, loin des autoroutes uni-
formisées. Accords jazz qui suspendent le 
silence, faux airs pop mélancoliques, accents 
de folk arménienne et de swing balkanique 
font de ses mélodies des petits moments de 
bonheur qui se partagent en toute intimité. 
Inclassable, l’érudite concertiste a choisi de 
composer une partition où l’enjeu est la liberté 
plus que l’académisme, déployant un univers 
dont l’originalité ne refuse jamais d’en passer 
par ses origines. 

Jacques Denis   

Petit Théâtre de Saint-Quentin-en-Yvelines, 
Scène nationale, place Georges-Pompidou, 
78180 Montigny-le-Bretonneux.  
Mardi 2 octobre à 20h30. Places : de 10 à 18 €. 
Tél. 01 30 96 99 00. 

SUNSIDE / JAZZ

Enrico Rava /  
Aldo Romano / 

Baptiste Trotignon 
/ Darryl Hall

Casting de haut vol pour ce quartet de 
choc à découvrir au Sunside. 

Sous l’égide de deux des plus importants 
musiciens que l’Italie ait donnés au jazz, le 
trompettiste Enrico Rava et le batteur Aldo 
Romano, dont les parcours se sont plus d’une 
fois croisés, le quartet réunit le flamboyant pia-
niste français Baptiste Trotignon, complice de 
Romano, et le contrebassiste américain Darryl 
Hall. Tous ces musiciens se connaissent de 
longue date, et le jazz est pour eux un langage 
d’amitié qu’ils pratiquent avec sensibilité sur un 
répertoire de standards et de compositions 

qu’ils enchantent en conjuguant leurs talents 
et leurs histoires respectives. Le propre du 
jazz, qui nous le rend si émouvant.

Vincent  Bessières

Sunside, 60 rue des Lombards, 75001 Paris. 
Jeudi 4 et vendredi 5 à 21h, samedi 6 octobre, 
sets à 19h et 21h30. Tel. 01 40 26 46 60.  
Places : 30 €.

PHILHARMONIE DE PARIS / JAZZ DE CHAMBRE

Crépuscule : Yom, 
Baptiste-Florian 
Marle-Ouvrard

Un duo inédit pour aller au-delà des a 
priori qui collent à la peau du véloce 
clarinettiste Yom. 

Le clarinettiste Yom s’associe aux orgues de  
Baptiste-Florian Marle-Ouvrard, le temps  
d’un crépuscule qu’on imagine divin.

« Le klezmer s’est toujours nourri des apports 
alentour, de l’autre. Le principe de la rencontre 
est le fondement même de la musique klez-
mer. » Ce que nous disait Yom voici quatre 
ans dans ces mêmes colonnes a toujours été 
l’un des fils conducteurs de la carrière de ce 
musicien « voyageur », souvent réduit à l’une 
de ses passions. Pour preuve, ce concert qui 
associe le clarinettiste à Baptiste-Florian Marle-
Ouvrard, titulaire du grand orgue de l’Église 
Saint-Eustache à Paris (le plus grand orgue de 
France) et concertiste de renommée inter-
nationale. Ensemble, ils dialogueront sur un 

J A Z Z  C A F É  M O N T P A R N A S S E  
a n c i e n   P e t i t  J o u r n a l  M o n t p a r n a s s e

C o n c e r t s  t o u s  l e s  s o i r s  
d u  m a r d i  a u  s a m e d i  2 1 h - m i n u i t  
( e n t r é e  l i b r e )
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  A  p a r t i r  d e  3 9 €  
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répertoire constitué en majorité de compo-
sitions originales de Yom, avec à la clef, n’en 
doutons pas, de beaux instants suspendus. De 
quoi nous offrir une belle pause méditative.

Jacques Denis

Grande salle Pierre Boulez, Cité de la 
musique - Philharmonie de Paris,  
221 av. Jean-Jaurès, 75019 Paris.  
Samedi 6 octobre 2018 à 19h00. Entrée libre

MEURTHE-ET-MOSELLE / FESTIVAL 

Nancy  
Jazz Pulsations

L’historique festival nancéen se prépare 
à fêter son quarante-cinquième 
anniversaire.

La chanteuse, guitariste et comédienne malienne, 
Fatoumata Diawara en concert le 12 octobre  
au Nancy Jazz Pulsations.

Avant d’y revenir plus longuement le mois 
prochain, on ne résiste pas au plaisir de livrer 
quelques-uns des noms qui devraient enchan-
ter les onze jours de la luxueuse et éclectique 
programmation de l’édition 2018 du Nancy 
Jazz Pulsations : Fatoumata Diawara, Mel-
vin Taylor, Bill Deraime, Lisa Simone, Charlie 
Winston, Jeanne Added, Sons of Kemet, Fred 
Pallem & Le Sacre du Tympan, Toure Kunda, 
Chucho Valdés, Jimmy Cliff, Maceo Parker, 
Stacey Kent et l’Orchestre Symphonique 
Confluences, GoGo Penguin, Diego Imbert, 
Vincent Peirani, etc. Lancé en 1973, le NJP 
compte parmi les festivals majeurs de la géo-
graphie jazzistique nationale.

Jean-Luc Caradec 

Salle Poirel, 3 rue Victor-Poirel,  
54000 Nancy, et autres lieux de la ville.  
Du 10 au 20 octobre. Tél. 03 83 35 40 86 
(locations@nancyjazzpulsations.com). 

NEW MORNING / JAZZ

Jowee Omicil
Le retour sur scène et sur disque du 
phénomène Jowee Omicil, sous le signe 
de l’amour.

Découvert en 2017 avec son disque Let’s Bash, 
le musicien d’origine haïtienne revient sur le 
devant de la scène à l’occasion de la sortie de 
Love Matters, un album qui puise sa matière 
dans les mêmes sessions que le précédent, 
porté par l’idée que, en ces temps troublés, 
la musique est le meilleur véhicule de l’amour 
universel. Saxophoniste alto et soprano, par-

fois trompettiste à la Don Cherry, clarinettiste à 
l’occasion, chanteur, chauffeur de salle, Omicil 
semble se démultiplier et aborde la musique 
au rythme de la danse, cherchant à entraîner 
son public dans le tourbillon d’une énergie 
frénétique qui semble inépuisable, dans la 
lignée de ces musiciens spirituels pour qui le 
jazz foncièrement cosmopolite est d’abord 
affaire de communion.

Vincent Bessières

New Morning, 7-9 rue des Petites-écuries, 
75010 Paris. Jeudi 11 octobre, 21h.  
Tél. 01 45 23 51 41.

LE PERREUX-SUR-MARNE / JAZZ ET CLASSIQUE

Piano Immersons
Un improvisateur et un designer 
s’amusent à nous faire entrer dans la 
quatrième dimension du son. 

Le pianiste Jean-Marie Machado.

Une immersion dans le son, c’est sans doute 
ainsi qu’il faut comprendre l’intitulé de cette 
rencontre entre ces deux complices de 
longue date, le pianiste Jean-Marie Machado 
et l’ingénieur du son Alain Français. Immer-
sons donc, au cœur de la matière sonore, de 
clapotis en crépitements, du piano préparé 
et des éléments disposés autour… Plus qu’un 
concert « classique », ce solo à quatre mains 
est une mise en scène et en espace des notes, 
et entre les lignes une manière d’interroger 
notre perception de la musique, et comment 
celle-ci résonne en fonction de ses canaux de 
diffusion comme des logiciels de traitement 
de son. Si sur le papier, tout ceci peut sembler 
compliqué, en musique ne doutons pas que 
l’expérience devrait s’avérer passionnante.

Jacques Denis    

Centre Des Bords de Marne, Petit Théâtre,  
2 rue de la Prairie, 94170 Le Perreux-sur-
Marne. Jeudi 11 et vendredi 12 octobre à 20h30.  
Places : de 10 à 18,5 €. Tél. 01 43 24 54 28.

Le trompettiste italien Enrico Rava en excellente  
compagnie au Sunside.

Le saxophoniste d’origine haïtienne Jowee Omicil. 
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Portraits en série

Génération Spedidam

Joel Hierrezuelo 
Révélation cubaine

Chanteur, percussionniste et guitariste 
cubain, Joel Hierrezuelo, après avoir 
longtemps mis son talent au service des 
autres, signe un premier album en forme 
de révélation.

Roberta Roman 
Pages de Tango

Musicienne de formation classique, 
la guitariste italienne, parisienne 
d’adoption, a choisi depuis 20 ans 
de se vouer au tango. Sa démarche 
musicale s’incarne dans un projet général 
intitulé “Roman du Tango“, en trio avec 
la bandonéoniste argentine Marisa 
Mercade et la violoncelliste turque 
Sedef Erçetin, ou dans 74NO – Tango 
Napoletano, une formule plus inattendue 
associant un rappeur et faisant le lien 
avec la chanson napolitaine.

à Cuba, la musique est une affaire de famille, 
et Joel Hierrezuelo n’échappe pas à la règle. 
Parmi ses aïeux, il compte deux fameux frères, 
Lorenzo Hierrezuelo (qui forma un duo vocal 
historique avec la chanteuse Maria Teresa) et 
Reynaldo, plus connu sous le nom de « Rey 
Caney », membre avec le premier du duo Los 
Compadres. Autant dire que Joel Hierrezuelo 
avait de qui tenir quand il s’est lancé dans la 
musique. Né à La Havane, ami de jeunesse de 
Roberto Fonseca avec qui il a abondamment 
collaboré, Joel Hierrezuelo a initialement suivi 
des études pour devenir professeur de musique 
mais l’appel de la scène a été le plus fort. Venu 
en France en 1997, il s’y est installé et a déve-
loppé une riche carrière de percussionniste. 
Parmi ses associations notables, il compte sa 
participation à différents projets du pianiste et 
chanteur disparu Alfredo Rodriguez, du regretté 
percussionniste Anga Diaz ou encore de nom-
breux engagements dans diverses formations 
de son ami Roberto Fonseca, du groupe Tempe-
ramento jusqu’à son disque avec la chanteuse 
Fatoumata Diawara. Plus récemment, Joel a 
tourné avec le duo malien Amadou et Mariam 
et enregistré avec Manu Katché.

Une vision personnelle
Désormais bien inséré dans le paysage hexago-
nal, et après avoir longtemps mis son talent au 
service des autres, Joel Hierrezuelo, à 46 ans, a 
décidé de sortir de l’ombre. Entouré d’un quin-
tet de jazzmen qui comprend quelques-uns 
des plus fameux « Cubains de Paris », comme 
le contrebassiste Felipe Cabrera et le batteur 
Lukmil Perez, auquel il a associé le pianiste 
israélien Yonathan Avishai, qui semble natif de 
La Havane tant il se fond dans l’ensemble, et Luis 
Manresa à la guitare tres, le musicien déploie 
dans une Zapateo Suite tout l’éventail de son 
talent. Guitariste instinctif, chanteur à la voix déli-
cate, percussionniste, Hierrezuelo y présente 
ce qu’il appelle « une vision personnelle de la 
musique cubaine » qui, loin de se cantonner à un 
seul registre, ouvre le nuancier de ses couleurs. 
Par-delà l’ancrage dans les traditions de ses ori-
gines, on y perçoit notamment l’influence du 
contrebassiste Avishai Cohen, lui-même grand 
adepte des musiques afro-cubaines, des inspi-
rations mandingues ou encore des échos de 
Caetano Veloso et de la MPB – le guitariste afro-
brésilien Munir Hossn figure d’ailleurs parmi les 
invités de cet album luxuriant. L’émergence d’un 
musicien sensible.

Vincent Bessières

Studio de l’Ermitage, 8 rue de l’Ermitage, 
75020 Paris. Vendredi 14 septembre, 21h30.  
Tél. 01 44 62 02 86.  
Prix des places : de 15 à 20 €

*La SPEDIDAM répartit des droits à 96 000 artistes dont 33 000 sont  
ses membres associés et aide 40 000 spectacles environ chaque année. 
www.spedidam.fr

Il y a eu une bascule dans votre parcours 
musical lors de la découverte du tango… 
Roberta Roman : Dans mon parcours de guita-
riste de formation classique, j’ai d’abord appro-
fondi la musique contemporaine, ma première 
passion lorsque j’habitais à Milan. J’ai côtoyé 
alors de nombreux compositeurs. Une fois arri-
vée à Paris, deuxième patrie du tango, ma curio-
sité musicale m’a naturellement amenée vers 
cette musique pleine d’énergie et de nostalgie 
avec laquelle je ressens une forte affinité.

Votre musique s’exprime dans un projet 
général intitulé “Roman du Tango“. Com-
ment l’avez-vous conçu ? 
R. R. : Mon “Roman du Tango“ est constitué de 
deux chapitres : Roberta Roma Trio et T4N0 
tango napolitain. Le trio (guitare, bandonéon 
et violoncelle) existe depuis plus de 20 ans. 
Nous proposons un répertoire avec des arran-
gements originaux, des thèmes traditionnels du 
tango jusqu’au Tango Nuevo d’Astor Piazzolla 
et à des créations écrites par notre formation. 
Le trio est également le noyau de l’ensemble 
T4N0, qui réunit quatre cultures différentes : 
italienne, argentine, turque et française. Nous 
intégrons dans cette formule la mandoline de 
Flavien Soyer et la voix du rappeur napolitain 
Lucariello, qui est l’auteur du générique de la 
série Gomorra. Fruit de plusieurs années de 
recherche, ce projet reconstruit le fil rouge qui 
lie la chanson napolitaine et le tango.

Quels sont les liens entre le tango et  
l’Italie ? 
R. R. : Dans une interview accordée à la RAI, 
Astor Piazzolla déclare que 90 % de la bonne 
musique de tango avait été écrite par les Italiens. 
Le lien entre l’Italie et l’Argentine est historique-
ment évident : pendant les deux grandes migra-
tions à la fin du xixe siècle et au début du xxe, 
8 millions d’italiens ont traversé l’océan en ame-
nant avec eux leur culture et leurs traditions. La 
majorité des compositeurs et des musiciens a un 
nom italien, ils ont créé les premiers orchestres 
de tango et ont contribué à la transcription de 
musiques le plus souvent transmises oralement 
en Argentine.

Propos recueillis par Jean-Luc Caradec

www.roberta-roman.com

Joel Hierrezuelo.

Roberta Roman.




