
28
0

oc
to

br
e 

20
19

Existe depuis 1992 « La culture est une résistance 
à la distraction. » Pasolini
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Déjà plus de abonnés

Vous êtes nombreux chaque mois
à nous rejoindre sur facebook.

Premier média arts vivants 
en France

76 000

jazz

Take the A Train 
Le pianiste français 

Franck Amsallem se souvient 
de ses années new-yorkaises 

dans un nouvel album en quartet : 
Gotham Goodbye. 

théâtre  

Brillant octobre !
 

Des spectacles de haute tenue ce mois-ci : 
Vie et mort d’un chien traduit du danois par Niels Nielsen 

La Vie de Galilée, Les Témoins, Dans le frigo, 
La Dame de chez Maxim, 

Il y aura la jeunesse d’aimer, Hercule à la plage, etc. 

danse  

Marry me in Bassiani
Le collectif (La) Horde crée 

Marry me in Bassiani 
avec des interprètes géorgiens.

450 81

Lisez La Terrasse 
partout sur vos 
smartphones en 
responsive design !
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La rentrée classique

p. 35

p. 61

Les Gémeaux à Sceaux, Le Théâtre National de Nice,  
L’Onde à Vélizy, Le Quai à Angers, La Mezzanine  
dans Orphée et Eurydice, ARTCENA, les festivals Kalypso  
et Karavel, Festival CIRCa, le Théâtre de Caen, L’Orchestre 
National d’Île-de-France, L’Orchestre National de Jazz,  
Les Concerts du Dimanche Matin, Andy Emler. 
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Le Misanthrope, 
mis en scène par Alain Françon.

La (H)orde 

Franck Amsallem

Cahier 
spécial

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

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. 

DU 27 SEPTEMBRE AU 13 OCTOBRE 2019

LEWIS VERSUS ALICE
D’APRÈS 
Lewis Carroll
UN SPECTACLE DE

Macha Makeïeff

DU 9 AU 13 OCTOBRE 2019

DES CADAVRES 
QUI RESPIRENT
DE 
Laura Wade
TRADUCTION 
Kelly Rivière et Blandine Pélissier
MISE EN SCÈNE

Chloé Dabert

Tél. 01 46 61 36 67
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Abgrund /  
L’abîme 
De Maja Zade
Mise en scène Thomas Ostermeier/ 
Schaubühne Berlin
Dramaturgie Maja Zade

Création en France

Du jeudi 3 au dimanche 13 octobre
Avec : Christoph Gawenda, Moritz Gottwald, Jenny König, Laurenz 
Laufenberg, Isabelle Redfern, Alina Stiegler
En allemand surtitré

théâtre
critiques 

4	 Théâtre DE LA TEMPêTE 
Vie et mort d’un chien traduit du danois 
par Niels Nielsen, écrit et mis en scène 
par de Jean Bechetoille. à découvrir 
absolument !

6	 Théâtre DE LA PORTE SAINT-MARTIN 
Zabou Breitman signe une mise en scène 
pétillante et malicieuse de La Dame de 
chez Maxim de Feydeau.

6	 LE CENTQUATRE- PARIS 
Christiane Jatahy exprime le désir 
d’un monde autre avec Le présent qui 
déborde – Notre Odyssée II. 

7	 ATHéNéE Théâtre LOUIS-JOUVET
Benjamin Lazar propose L’Autre Monde 
ou les états et Empires de la Lune de 
Savinien de Cyrano de Bergerac. 
Réjouissant !  

8	 Théâtre DU ROND-POINT 
L’auteur et comédien Jacques Hadjaje 
propose Vie et mort de Mère Hollunder, 
mis en scène par Jean Bellorini. Une belle 
performance d’acteur.

9	 Théâtre DE LA VILLE – ESPACE CARDIN 
Alain Françon met en scène une version 
âpre et singulière du Misanthrope. 

10	 Théâtre  AM STRAM GRAM / GENèVE
Hercule à la plage de Fabrice Melquiot, 
mis en scène par Mariama Sylla : une 
magnifique épopée du souvenir. 

11	 Théâtre 71 
Le Collectif Mensuel crée Sabordage, 
aussi ludique qu’engagé pour l’urgence 
écologique. 

Sabordage.

12	 LUCERNAIRE 
Avec Il y aura la jeunesse d’aimer, Ariane 
Ascaride et Didier Bezace donnent vie 
de belle façon aux mots de Louis Aragon 
et Elsa Triolet.

23	 Théâtre DE LA TEMPêTE 
Hommage aux puissants pouvoirs 
du théâtre, Dans le frigo relie Copi, 
Shakespeare et Jean Genet.

26	 LA COLLINE – Théâtre NATIONAL 
L’Animal imaginaire de Valère Novarina. 
Une excursion enthousiasmante.

27	 T2G / CENTQUATRE-PARIS 
Tamara Al Saadi crée Place et retrace 
l’expérience de son parcours en France.

30	 MANUFACTURE DES ABBESSES 
Les Témoins de Yann Reuzeau explore 
avec talent la fragilité des démocraties. 

entretiens 
4	 T2G- Théâtre DE GENNEVILLIERS et 

Théâtre DE LA CITé INTERNATIONALE 
Dans Reconstitution, Maya Boquet et 
émilie Rousset interrogent les archives 
du procès de Bobigny.

12	 Théâtre DE LA VILLE - LES ABBESSES 
Arnaud Churin met en scène Othello, 
avec un comédien blanc et huit actrices 
et acteurs noirs. 

13	 Théâtre DE BELLEVILLE 
Nicolas Lambert reprend l’intégral 
de son indispensable viatique : L’A-
Démocratie.

21	 Théâtre ELIZABETH CZERCZUK (T. E. C.)
Elizabeth Czerczuk crée Yvona, un 
spectacle librement inspiré d’Yvonne, 
Princesse de Bourgogne.

30	 Théâtre DES 13 VENTS 
Olivier Saccomano et Nathalie Garraud 
livrent leur dernière création, La Beauté 
du geste. 

gros plans
8	 Théâtre DE LA VILLE AU 13eme ART 

Robert Wilson signe une version tous 
publics du Livre de la Jungle d’après 
Rudyard Kipling.

14	 Théâtre DU CHâTELET
Abd Al Malik crée une tragédie musicale 
d’après Les Justes d’Albert Camus.

28	 USINE HOLLANDER 
Dieu est un DJ de Falk Richter et Je te 
regarde d’Alexandra Badea sont mis en 
scène par Patrice Bigel.

focus
16	 Les Gémeaux, scène nationale  
de Sceaux, conjugue ancrage local 
fort et rayonnement international. 
Lire notre dossier. 

24	 ARTCENA, un centre de 
ressources du xxie siècle. 

29	 Le Théâtre National de Nice 
s’engage aux côtés de la jeune 
création. 

32	 Le Quai à Angers : de l’art  
et de la vie.

37	 cahier spécial  
Place au Cirque  

39	 Portrait
Jean-Baptiste André avec deux créations 
et la poursuite d’un répertoire.

40	 Grand angle
Le chapiteau forever. 

critiques
44	 MONUMENTS EN MOUVEMENT / CIRCA / 

SPRING / Théâtre LOUIS ARAGON / CENTRE 
CULTUREL HOUDREMONT
Screws d’Alexander Vantournhout 
conjugue maîtrise du mouvement  
et génial décalage. 

Screws.

47	 EN TOURNéE
Encatation de Johann Le Guillerm, 
rencontre savoureuse entre le culinaire 
et le mécanique.  

48	 EN TOURNéE 
Martin Palisse déploie dans Futuro antico 
un rituel minimaliste.

49	 ACADéMIE FRATELLINI 
Reprise du succès Le Vide/Essai  
de cirque signé par Fragan Gehlker. 

49	 EN TOURNéE 
Samantha Lopez et Anna Le Bozec signe 
avec Dru une première création pleine 
de promesses. 

51	 LE MONFORT / CIRCA / LE PRATO
L’homme canon de Rémi Luchez,  
une réussite.

temps forts 
38	 EN FRANCE 

La Nuit du Cirque, nouvel événement 
fédérateur. 

38	 LILLE ET ALENTOURS 
Les Toiles dans la Ville, festival proposé 
par le Prato. 

41	 GARD, AUDE, HéRAULT 
Le Temps des Cirques, festival piloté par 
la Verrerie d’Alès. 

créations
44	 Théâtre MOLIèRE DE SèTE 

Encore la vie, jonglage et musqiue par 
le Collectif Petit Travers et l’Ensemble 
TaCTuS.

44	 CIRQUE-Théâtre D’ELBEUF 
Les hauts Plateaux, nouvelle création de 
Mathurin Bolze. Entretien. 

45	 LES SCèNES DU JURA, SCèNE NATIONALE 
Carrosse de Justine Berthillot et Pauline 
Peyrade, le féminin à travers le conte… 

46	 EN TOURNéE 
Avec SELVE, Christophe Rulhes et Julien 
Cassier dresse le portrait de Sylvana 
Opoya, Wayana d’Amazonie. Entretien. 

focus cirque 
42	 CIRCa, festival du cirue actuel : 
le monde du cirque a rendez-vous à 
Auch ! 

Danse 
50	 MAISON DES ARTS DE CRéTEIL

Le collectif (La)Horde, crée Marry me 
in Bassiani, pièce ancrée en Géorgie. 
Entretien.

51	 LE MANèGE-SCèNE NATIONALE DE REIMS
Born to be a live, festival dansant.

55	 BONLIEU SCèNE NATIONALE / ANNECY 
Rachid Ouramdane revient à 
l’abstraction avec un double solo intitulé 
Variation(s). Entretien.

58	 Théâtre NATIONAL DE LA DANSE DE 
CHAILLOT 
Critique. Histoires sans histoire(s) : le 
Ballet de Lorraine rend hommage à 
Merce Cunningham. à ne pas manquer. 

Histoires sans histoire(s).

59	 MUSéE D’ORSAY 
Le musée d’Orsay fête les 350 ans de 
l’Opéra national de Paris avec une 
exposition : Degas à l’Opéra. 

focus Danse 
52	 La saison danse de L’Onde :  
une créativité tous azimuts ! 

56	 Festivals Kalypso et Karavel : 
doublé gagnant pour le hip hop ! 

61	 cahier spécial  
La Rentrée Classique

62	 AUVERGNE
Roberto Forés Veses sur les sommets 
avec l’Orchestre National d’Auvergne.

62	 PARIS 
Henri Chalet, l’homme-orchestre  
de Notre-Dame-de-Paris.

63	 PARIS / TOURS / METZ
Julien Chauvin et son Concert de la Loge 
succombent à la passion Haydn.

66	 AVIGNON
Débora Waldman à la tête de l’Orchestre 
Régional Avignon-Provence. 

66	 PARIS 
Trois cheffes sur le podium de 
l’Orchestre Pasdeloup : Marzena Diakun, 
Elena Schwarz et Chloë Dufresne.

66	 PARIS 
Piano panorama, la nouvelle génération 
des pianistes français en récital : 
Debargue, Geniet, Gasparian, Rana, 
Mazari, Laloum et Kantorow.

68	 BOULOGNE-BILLANCOURT
Les Îlots « Gloire(s) », un cycle imaginé 
par Insula Orchestra avec aussi Accentus, 
Le Palais Royal et Le Poème Harmonique.

68	 PARIS / MUSéE DU LOUVRE
L’Italie s’invite au Louvre dans un cycle 
de 23 concerts. 

70	 STRASBOURG / PERPIGNAN 
Rains : Les Percussions de Strasbourg à la 
rencontre de la création contemporaine 
japonaise.

70	 PARIS / RADIO-FRANCE
C’est l’année du piano pour le Concours 
international Long Thibaud Crespin.

71	 PARIS / SAINT-EUSTACHE
L’organiste sud-coréen Jae-Hyuck Cho.

71	 PERPIGNAN 
Aujourd’hui Musiques, le festival des 
créations sonores et visuelles.

72	 PONTOISE 
Festival baroque de Pontoise :  
festival et saison de concerts.

72	 PARIS / SALLE GAVEAU 
Festival La Dolce Volta, festival  
d’un jour du prestigieux label 
avec Wilhelm Latchoumia,  
Anne Gastinel, Xavier Phillips, Dana 
Cioccarlie, Geoffroy Couteau…

74	 TOURS 
Concerts d’automne à Tours, un festival 
dédié aux musiques anciennes.

75	 PARIS / CENTQUATRE-paris 
Innovasound, Festival des musiques 
créatives et de l’innovation sonore.

Franck Vigroux à l’affiche du festival Innovasound.

opéra
74	 TOUR DE FRANCE

Deux nouveaux Parsifal à Strasbourg 
et Toulouse, Il Trionfo del Tempo e del 
Disinganno par Nathalie Stutzmann  
à Montpellier, The Indian Queen selon 
Guy Cassiers et Emmanuelle Haïm à Lille, 
Until the Lions – échos du Mahabharata, 
une création de Thierry Pécou à l’Opéra 
du Rhin, Les Châtiments de Brice Pauset 
à Dijon, I Was Looking at the Ceiling and 
Then I Saw the Sky de John Adams mis 
en scène par Macha Makéieff à Lyon, 
des opéras français à l’honneur à Bastille, 
Versailles et Marseille, Guillaume Tell  
et Tosca par Daniele Rustioni à l’Opéra 
de Lyon, Macbeth Underworld  
de Pascal Dusapin, vu à Bruxelles  
avant l’Opéra Comique au printemps…

focus classique / opéra  
jazz

61	 Trois talents Génération 
Spedidam : Pascal Gallois, le Quatuor 
Akilone et Tanguy de Williencourt. 

64	 L’Orchestre National d’Île-de-
France sous le charme de son 
nouveau chef Case Scaglione.

69	 La 45e saison des Concerts du 
Dimanche Matin, entre exigence et 
convivialité.

77	 La Mezzanine crée Orphée et 
Eurydice : théâtre total et opéra 
infernal.  

79	 Les audaces de la nouvelle saison 
du Théâtre de Caen.

82	 L’Orchestre National de Jazz 
réenchanté.

87	 Andy Emler et les 30 ans de son 
MegaOctet.

Jazz
81	 SUNSET

Le pianiste Franck Amsallem signe 
un nouvel album inspiré par ses vingt 
années de vie à New-York.

84	 SAINT-QUENTIN-EN-YVELINES 
Abraham Inc. ou le retour du trio 
composé de David Krakauer, So Called 
et Fred Wesley.

84	 L’ONDE / VéLIZY 
The Tiger Lillies fêtent leurs 30 ans.

84	 NEW MORNING 
Steve Coleman, figure influente de ces 
30 dernières années. 

85	 NANTERRE 
Naïssam Jalal & Rythms of Resistance 
réunis pour la création de Un Autre 
monde. 

86	 PARIS / NEVERS 
La saxophoniste Géraldine Laurent signe 
un nouvel album : Cooking.

87	 PANTIN 
Le label Hubro fête ses 10 ans et réunit 
trois de ses signatures emblématiques.
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et d’innovation 
direction 

José-Manuel 
Gonçalvès

Théâtre / Cinéma
du 1er au 17
novembre 2019

Christiane Jatahy
Le présent qui déborde
O agora que demora
Notre Odyssée II
avec l’Odéon-Théâtre de l’Europe

Claudia Stavisky propose une magnifique version de La Vie de Galilée.

critique

La Vie de Galilée
La Scala et tournée / de Bertolt Brecht / mes Claudia Stavisky

Claudia Stavisky propose une magnifique version de La Vie de 
Galilée, portée par une troupe harmonieuse qui gravite autour 
d’un Philippe Torreton solaire, dans un décor de toute beauté. Un 
remarquable spectacle !

La scénographie et les costumes de Lili Ken-
daka et les lumières de Franck Thévenon 
installent le spectacle de Claudia Stavisky 
dans une ambiance qui suggère d’emblée les 
orientations dramaturgiques de sa mise en 
scène. Les tableaux, qui rappellent ceux du 
jeune Teniers et le clair-obscur des maîtres fla-
mands, se succèdent. Ils racontent la vie d’un 
savant proche du peuple, avec lequel il vit 
simplement, en compagnie duquel il mange 
avec une robuste gourmandise et auquel il 
explique ses découvertes, comme il le fait en 
donnant des leçons de physique au jeune fils 
de sa logeuse ou en préférant la langue du 
commun pour écrire. Le Galilée de Philippe 
Torreton n’a rien de l’héroïsme vibrionnant 
que l’on attribue souvent aux savants quand 
on confond la recherche avec une chasse 
au trésor et l’histoire avec le roman. épais, 
rugueux, bougon, il pétille d’une intelligence 
qui réserve ses effets à ceux qui sont capables 
d’en partager les découvertes. Et lorsque le 
Saint-Office finit par l’emporter dans la lutte 
imbécile qui l’oppose à l’obstiné copernicien 
qui a vu tourner autour de Jupiter les preuves 
de sa théorie, le vieux Galilée n’est brisé qu’en 
apparence et confie à Andrea le résultat final 
de son travail, que les Hollandais sauront 
publier et diffuser dans toute l’Europe.

Un théâtre aux accords parfaits
La simplicité du jeu de cet immense interprète, 
qui offre à Galilée une carcasse, un bagout, une 
ironie et une tendresse matoise époustouflantes 
et bouleversantes, répond à l’économie géné-
rale du spectacle, qui fait simple parce qu’il 
faut faire clair : Galilée, pédagogue allergique 

au latin, Brecht, dramaturge du dessillement 
réflexif, et Claudia Stavisky vont d’un même pas : 
celui qui fait advenir le sens. Les comédiens qui 
entourent Philippe Torreton sont tous extrême-
ment justes et réussissent surtout le rare tour de 
force d’individualiser chacun de leurs person-
nages quand ils en jouent plusieurs. Tous font 
merveille et on finit par avoir l’impression que les 
acteurs sont aussi nombreux que les rôles dans 
cette fresque aussi bien réglée que le ciel étoilé 
aux implacables lois mathématiques. Les créa-
tions vidéo de Michaël Dusautoy, l’ingénieuse 
machinerie du fond de scène et l’élégance ryth-
mée des changements de décors participent 
également à créer un spectacle de très belle 
facture, porté par des acteurs qui servent le 
théâtre, l’intelligence politique du propos et la 
volonté d’élucidation des arcanes de l’univers 
et des lois sociales avec un talent exceptionnel.

Catherine Robert

La Scala, 13 bd de Strasbourg, 75010 Paris.  
Du 10 septembre au 9 octobre 2019.  
Du mardi au samedi à 20h30 ; le dimanche  
à 17h. Tél. 01 40 03 44 30.  
Tournée jusqu’en janvier 2020 : Le Liberté, 
scène nationale de Toulon, les 17 et  
18 octobre ; La Criée, CDN de Marseille,  
du 5 au 7 novembre ; équinoxe, scène 
nationale de Châteauroux, les 11 et  
12 novembre ; Les Célestins, Théâtre de Lyon, 
du 15 novembre au 1er décembre ; La Comédie 
de Saint-étienn, du 8 au 10 janvier ; La Maison 
de la Culture de Nevers, le 17 janvier ;  
Le Quai, CDN d’Angers-Pays de Loire,  
du 23 au 25 janvier. Durée : 2h30.

émilie Rousset, metteuse en scène de Reconstitution : 
le procès de Bobigny

propos recueillis / Émilie Rousset

Reconstitution :  
le procès de Bobigny

T2G et TCI / Conception et écriture Maya Boquet et Émilie Rousset / mes Émilie Rousset

Le procès historique a ouvert la voie à la légalisation de l’avortement. 
Dans Reconstitution, Maya Boquet et émilie Rousset interrogent, vues 
d’aujourd’hui, les archives d’un épisode hors du commun.

« Le procès de Bobigny s’est tenu en 1972. 
Une jeune fille,  Marie-Claire Chevalier, qui 
avait avorté de l’enfant d’un viol, y est jugée 
avec sa mère. Leur avocate, Gisèle Halimi, en 
profite pour mobiliser l’opinion publique et 
lance une grande bataille. Delphine Seyrig, 
Rocard, Beauvoir, deux prix Nobel, entre 
autres, y prennent part. Cet épisode primor-
dial dans l’histoire du féminisme va ouvrir la 
voie à la Loi Veil de 1976. Avec Maya Boquet, 

nous avons découvert les archives des retrans-
criptions du procès que Gallimard, par solida-
rité, avait publiées en toute illégalité. 

Déplacer plutôt que restituer
La richesse du document, dans la variété des 
approches – morale, sociétale, politique, his-
torique… – est telle qu’on a eu envie de s’en 
emparer. Il ne s’agit pas de rejouer le procès 
mais plutôt de reconstituer le parcours que 

Maya et moi avons effectué depuis cette 
découverte. Nous avons rencontré des gens 
qui ont vécu ce procès, d’autres qui conti-
nuent de travailler sur le sujet de l’avortement. 

Nous avons multiplié les allers-retours entre 
les archives et aujourd’hui. Nous avons par 
exemple rencontré une femme spécialiste de 
Simone de Beauvoir, une autre de l’histoire 
de l’avortement sur l’île de la Réunion, que 
Gisèle Halimi avait convoquée lors du procès. 
Quinze acteurs vont rejouer les témoignages 
que nous avons recueillis dans cette aventure. 
Les spectateurs les écouteront au casque, 
se déplaceront à leur gré dans ce dispositif 
activé pendant presque trois heures. Pour 
« reconstituer » ce procès, nous avons donc 
eu envie de nous placer dans ses résonances, 
dans l’aller-retour entre hier et aujourd’hui, 
de déplacer plutôt que de restituer ce qui a 
existé. »

Propos recueillis par Eric Demey

T2G, Théâtre de Gennevilliers, centre 
dramatique national, 41 av. des Grésillons, 
92230 Gennevilliers. Du 10 au 14 octobre à 
20h, samedi à 18h, dimanche à 16h.  
Puis au Théâtre de la Cité Internationale les 
19 et 20 octobre à 16h ; et à Alfortville, Rungis 
et Chelles. Tél. 01 41 32 26 10.

critique

Vie et mort d’un chien traduit 
du danois par Niels Nielsen

Théâtre de la Tempête / texte et mes Jean Bechetoille

Jean Bechetoille met en scène le texte pétillant, sarcastique, 
caustique et follement drôle qu’il a écrit et dont il confie 
l’interprétation à six comédiens à l’immense et vivifiant talent. à 
découvrir absolument !

Si, comme le remarquent les anthropologues, 
le mythe est fait de l’ensemble de ses varia-
tions, force est de saluer la naissance d’une 
nouvelle de ses versions. Bravo à Jean Beche-
toille, donc, pour avoir complété le mythe 
d’Hamlet ! Avant lui, Jules Laforgue avait ajouté 
une pépite brillante à cet édifice. Jean-Louis 
Barrault, qui porta le texte de Laforgue sur la 
scène du Théâtre de l’Atelier en 1939, disait de 
cet Hamlet qu’il avait été réécrit par un autre 
Hamlet. Ce qui vaut pour Laforgue vaut pour 
Bechetoille, nouvel Hamlet, et l’auteur de Vie 
et mort d’un chien traduit du danois par Niels 
Nielsen revendique son inspiration autobiogra-
phique. Jean Bechetoille se retrouve dans Mar-
kus Nielsen, le jeune homme qui force les siens 
à rejouer la mort inexplicable de son frère 
Vincent, comme le prince danois convoque 
le théâtre pour venger la mort de son père. 
Comme aussi, autre partie de la pièce de Jean 
Bechetoille, Franck, le gourou des adorateurs 
de Sirius, invente un jeu de rôles pour canaliser 
les névroses de ses adeptes. La mise en abyme 
est le maître-mot de cette pièce qui se déploie 
comme on ouvre des poupées gigognes.

Une troupe à la sidérante maestria
Si le principe, l’inspiration et la veine littéraire ne 
sont pas neufs, le ton et la qualité de l’écriture 
tranchent, en revanche, avec notre époque 
émolliente et moralisatrice. L’extravagance 
précieuse de Jean Bechetoille rappelle le 
style caustique et l’humour désopilant d’Hervé 
Blutsch qui faisaient merveille dans son indomp-

table Ervart, découvert la saison dernière au 
Rond-Point. Même veine un brin potache, 
même grande culture littéraire et théâtrale, 
même aisance stylistique et surtout, même irré-
vérence et même insolence. Une des grandes 
qualités de la pièce de Jean Bechetoille est en 
effet qu’elle renoue avec un anarchisme liber-
taire que le sérieux messianique contemporain 
a tendance à étouffer. Dieu, les curés, la famille, 
les chefs de secte et autres délirants qui font 
l’amour aux arbres sont donc priés d’aller se 
rhabiller tant leurs égarements sont joyeuse-
ment et plaisamment raillés. Autre qualité de 
ce spectacle, et non des moindres, le talent 
éblouissant des comédiens qui l’interprètent. 
Alice Allwright, Guarani Feitosa, William Leb-
ghil, Laurent Lévy, Nadine Marcovici et Romain 
Francisco (cabot génial !) rivalisent de justesse, 
de drôlerie, de sens du rythme, de souplesse, 
de précision et d’intelligence pour camper 
les différents personnages de cette fresque 
névrotico-pataphysique. Mis en scène par son 
auteur et servi par une troupe dont la cohésion 
et l’évidente adhésion à la liberté iconoclaste 
du projet font plaisir à voir, ce spectacle est une 
des meilleures découvertes de cette rentrée.

Catherine Robert

Théâtre de la Tempête, Cartoucherie,  
route du Champ-de-Manœuvre, 75012 Paris. 
Du 20 septembre au 20 octobre 2019.  
Du mardi au samedi à 20h30 ; le dimanche à 
16h30. Tél. 01 43 28 36 36. Durée : 1h45.

Les géniaux comédiens de Vie et mort d’un chien traduit du danois par Niels Nielsen.
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critique

Le Misanthrope
Théâtre de la Ville – Espace Cardin / de Molière / mes Alain Françon

A l’Espace Cardin, Alain Françon met en scène une version âpre et 
singulière du Misanthrope. Une version qui échappe aux 
influences de la psychologie pour plonger les personnages de 
Molière dans un monde centré sur le surgissement du langage.

Le Misanthrope, mis en scène par Alain Françon.

Ne cherchons pas ici les visions d’un théâtre 
qui creuserait Le Misanthrope à l’endroit de la 
tradition. La création que présente Alain Fran-
çon à l’Espace Cardin (c’est la première fois 
que l’ancien directeur du Théâtre national de 
la Colline s’empare d’une pièce de Molière) 
fait fi des conventions pour porter un regard 
totalement libre sur les existences d’Alceste, 
de Célimène et des membres de la société qui 
les entourent. Ce regard s’affranchit de toute 
idée d’ornementation esthétique ou psycho-
logique pour nous transporter dans un espace 
au réalisme atemporel (le décor est de Jacques 
Gabel), un salon quasiment vide au sein duquel 
des êtres d’hier ou d’aujourd’hui (les costumes 
de Marie La Rocca tendent vers le contem-
porain) s’avancent, parlent, évoluent, se font 
face : femmes et hommes à bien des égards 
énigmatiques qui donnent l’impression de ne 
tenir debout que grâce à l’appui des alexan-
drins à travers lesquels ils s’expriment. Mise en 
question de l’amour, des compromissions et 
des vanités sociales, des faux discours et des 
voies de la droiture… Dans ce Misanthrope âpre 
mais jamais noir, drôle sans être rieur, les inter-
prètes évoluent sans filet, condamnés à révéler 
la profondeur du théâtre qu’ils incarnent par le 
seul biais de leur verbe et de leur intériorité.

Gilles Privas, un Alceste atypique
Par moments, cette profondeur fléchit, certains 
comédiens peinant à soutenir la densité et l’exi-
gence que nécessite la mise en scène d’Alain 
Françon. Ce n’est pas le cas de Gilles Privat, qui 

éclaire le personnage d’Alceste d’une vérité 
et d’une originalité de chaque instant. Aux 
antipodes des couleurs que l’on attribue habi-
tuellement à ce rôle, son Misanthrope apparaît 
davantage inquiet qu’ombrageux, davantage 
gauche qu’acariâtre, davantage empêtré dans 
les contraintes de son époque que fondamen-
talement atrabilaire. Une forme de générosité, 
voire d’humanisme point derrière les excès 
de son tempérament. Face à lui, Marie Vialle, 
loin de toute coquetterie, donne corps à une 
Célimène solitaire et pleine de mystère. Quant 
à Dominique Valadié et Pierre-François Garel, 
ils excellent dans les rôles d’Arsinoé et de 
Philinthe (Régis Royer, Lola Riccaboni, Pierre-
Antoine Dubey, David Casada, Daniel Dupont, 
David Tuaillon et Joseph Rolandez complètent 
la distribution). Radical sans être formaliste, le 
Misanthrope d’Alain Françon surprend. Il éclaire 
la pièce de Molière d’un jour nouveau, et réaf-
firme son engagement pour un théâtre du texte 
célébrant l’art de l’acteur.

Manuel Piolat Soleymat

Théâtre de la Ville – Espace Cardin,  
1 av. Gabriel, 75008 Paris. Du 18 septembre 
au 12 octobre 2019 à 20h, le dimanche à 15h, 
relâche les lundis. Durée de la représentation : 
1h55. Tél. 01 42 74 22 77.  
www.theatredelaville-paris.com 
également du 16 au 21 octobre et du 4  
au 9 novembre 2019 au Théâtre national  
de Strasbourg.

qu’il fait surgir nous gagne à la cause de sa 
poignante humanité. Immédiatement hap-
pés, on la suit pas à pas dans ses pensées et 
ses souvenirs, de la rencontre mouvemen-
tée avec son mari Jacob à l’indignation qui 
l’envahit lorsqu’elle témoigne des violences 
que les hommes font subir aux femmes. Il y 
a aussi la réminiscence d’une soirée d’opéra, 
au Grand Théâtre de Budapest. L’air de Casta 
Diva s’élève d’un magnétophone et la vie de 
Norma se réinvente à nos oreilles : jolie scène 
faite d’émotion et de drôlerie. Mais d’autres 
parties du texte, moins inspirées, peinent à 
prolonger ces pulsations simples et belles. La 
performance de Jacques Hadjaje, pourtant, 
ne faiblit pas. Dans l’élégante mise en scène 
de Jean Bellorini, elle impose son évidence 
du début à la fin du spectacle. Dommage que 
la matière imaginaire sur laquelle elle s’adosse 
ne lui offre pas de plus amples perspectives.

Manuel Piolat Soleymat

Théâtre du Rond-Point, 2 bis av. Franklin-
Delano-Roosevelt, 75008 Paris.  
Salle Roland-Topor. Du 18 septembre au  
13 octobre 2019 à 20h30. Relâche les lundis et le 
22 septembre. Les dimanches à 15h30.  
Durée de la représentation : 1h.  
Tél. 01 44 95 98 21. www.theatredurondpoint.fr. 
également du 5 au 8 novembre 2019 au 
Théâtre de Villefranche-sur-Saône,  
le 15 novembre au Théâtre Clin d’Œil  
à Saint-Jean-de-Braye.

critique

Vie et mort de Mère Hollunder
Théâtre du Rond-Point / de Jacques Hadjaje / mes Jean Bellorini

Seul sur scène, l’auteur et comédien Jacques Hadjaje rend 
hommage au peuple des petits personnages à travers la drôlerie, la 
vitalité et la sensibilité de Mère Hollunder. Une très belle 
performance d’acteur qui se confronte aux limites d’un texte inégal.

Elle fait violemment claquer un volet, se tourne 
vers le public et se lance, à 100 à l’heure, dans 
le récit de son histoire. Sans tâtonnement et 
sans introduction. Elle est comme ça Mère 
Hollunder : vive, primesautière, gouailleuse 
et volontaire. Les deux pieds plantés dans la 
matière concrète du quotidien, elle dit sans 
détour ce qu’elle a à dire, pose un regard sans 
concession sur les maux du monde et de la 
vie. Jacques Hadjaje connait bien cette petite 
femme boulotte. Il s’agit de l’une des protago-
nistes secondaires qu’il incarnait dans Liliom, 
pièce de l’auteur hongrois Ferenc Molnár 
créée, en 2013, par Jean Bellorini. Le même 
metteur en scène accompagne aujourd’hui 
le comédien-auteur (Jacques Hadjaje signe lui-
même le texte de Vie et mort de Mère Hollun-
der) dans ce monologue d’à peine une heure 
qui hisse cette héroïne de l’ombre au rang de 
personnage principal. Au sein d’un espace 
abstrait et éclaté à l’intérieur duquel sont dis-
persés deux chaises, un escalier en colima-
çon, une caisse, une table de maquillage et 
quelques poules, Mère Hollunder traverse 
divers épisodes de son existence. L’occasion 
d’arpenter les thématiques de l’amour, de la 
mort, de la solitude, de la condition féminine.

L’amour, la mort, les violences faites 
aux femmes

C’est peu dire que Jacques Hadjaje fait vivre 
avec éclat la personnalité haute en couleur de 
Mère Hollunder. Dès les premiers mots qu’elle 
prononce, la femme à l’apparence ordinaire 

Jungle Book, mis en scène par Robert Wilson.

Jungle Book
Théâtre de la Ville au 13ème Art / d’après Rudyard Kipling / mes Robert Wilson

Créée au Grand Théâtre de Luxembourg en avril dernier, la 
version tous publics (à partir de 8 ans) du Livre de la Jungle signée 
par Robert Wilson est aujourd’hui présentée au 13ème Art, dans le 
cadre de la programmation Enfance et Jeunesse du Théâtre de la 
Ville. Une célébration de la différence traversée par l’univers 
musical du duo CocoRosie.

Le projet est né il y a plusieurs années, en 
2014, dans l’esprit du directeur du Théâtre de 
la Ville. Pourquoi cette envie de voir Robert 
Wilson mettre en scène Le Livre de la Jungle ? 
« Parce qu’à mes yeux, explique Emmanuel 
Demarcy-Mota, Robert Wilson donne le senti-
ment que rien de ce qu’il fait n’est totalement 
étranger à l’enfance. Parce que j’ai le rêve d’un 
Théâtre de la Ville-Paris qui s’adresse à tous 
les âges de la vie, un Théâtre de la Ville des 
enfants, réunissant non seulement les généra-
tions, mais aussi les origines et les conditions 

sociales. » Cinq ans plus tard, le projet s’est 
concrétisé. Jungle Book arrive sur la scène du 
13ème Art, éclairant des clairs-obscurs et des 
à-plats de couleurs chers au créateur améri-
cain le récit initiatique imaginé par Rudyard 
Kipling à la fin du xixe siècle.

Poésie visuelle 
On retrouvera donc, sur scène, les tribula-
tions du « petit d’homme » Mowgli, du tigre 
Shere Khan, de l’ours Baloo, de la panthère 
Bagheera…, dans une suite de douze tableaux 

visant, comme chaque création de Robert 
Wilson, à émerveiller un large éventail de 
spectatrices et spectateurs. Sur des airs et 
des chansons du duo CocoRosie (qui a, par le 
passé, signé la composition musicale de Peter 
Pan, création du metteur en scène présentée 
au Théâtre de la Ville en 2013), Jungle Book se 
veut un grand spectacle populaire et familial. Un 
spectacle à la croisée du théâtre, de la musique, 
de la danse, des arts visuels qui, à travers son 
humour et sa poésie, déploie tous les accents 
d’une « ode à la tolérance et à l’humanité ».

Manuel Piolat Soleymat

Théâtre de la Ville au 13ème Art,  
30 av. d’Italie, 75013 Paris. Du 6 octobre au 
8 novembre 2019. Du mardi au dimanche 
à 14h30, 15h ou 19h30. Durée de la 
représentation : 1h30. Tél. 01 42 74 22 77.  
www.theatredelaville-paris.com 
également du 17 au 22 décembre 2019 au 
Grand Théâtre de Provence à Aix-en-
Provence ; du 22 au 24 janvier 2020 à la 
Comédie de Clermont-Ferrand.
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Jacques Hadjaje dans Vie et mort de Mère Hollunder.
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San Diego - California
De Tracy Letts
Texte français Daniel Loayza
Mise en scène et scénographie Dominique Pitoiset

Première en Île-de-France | Coproduction

Du jeudi 14 novembre au dimanche 1er décembre
Avec : Jan Hammenecker, Sandrine Blancke, Jean-Luc Couchard, Nadia 
Fabrizio, Jean-Michel Balthazar, Selma Alaoui, Daphné Huynh 

critique

L’Ile des esclaves
région et tournée / Théâtre Olympia CDN de Tours / de Marivaux / Mes Jacques Vincey

Jacques Vincey et sa jeune troupe de l’ensemble artistique du T° 
abordent avec finesse les rives mystérieuses de L’ïle des esclaves.

critique 

Hercule à la plage 
Théâtre Am Stram Gram puis tournée / de Fabrice Melquiot / mes Mariama Sylla 

Une magnifique et bouleversante épopée dans le dédale  
d’une mémoire qui se réinvente, interprétée par un très beau 
quatuor de comédiens. Assurément tout public !  
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Sabordage
Théâtre 71 / conception et mes Collectif Mensuel /  
écriture Collectif Mensuel et Nicolas Ancion

Après Blockbuster, pièce avec laquelle l’impertinent et très 
imaginatif Collectif Mensuel a fait le tour du monde, vient 
Sabordage. Cette nouvelle création, axée sur l’urgence 
écologique, manifeste aussi avec éclat la belle propension ludique 
des artistes belges aux choix engagés. 

Le spectacle protéiforme, empruntant à la 
robinsonnade, à la dystopie et, in fine, à l’uto-
pie, empoigne les défis planétaires qui sont les 
nôtres en pointant la responsabilité de l’ultra-
libéralisme. L’allégorie mise en scène dans 
Sabordage prend appui sur un récit lié à la réa-
lité historique de Nauru, paradisiaque petite île 
du Pacifique, passée du miracle économique 
au désastre écologique. Victime d’un specta-
culaire mirage économique. Le sort de cet ilot 
océanique est élevé par le Collectif Mensuel 
au rang de paradigme : « Son histoire est aussi 
celle de notre planète entière (…) Le sabor-
dage est en cours. Il s’encourt. Il n’y a plus un 
instant à perdre si nous ne voulons pas que le 
naufrage de Nauru soit la répétition générale 
de l’effondrement de notre planète au grand 
complet ». En s’emparant de ce sujet d’une 
brûlante actualité, le collectif belge reste 
fidèle à sa vocation première : « Nous sommes 
intimement convaincus que le théâtre reste 
un moyen des plus efficaces – et des plus 
ludiques – pour se saisir de thématiques com-
plexes. » Tout concourt, dans la forme prise 
par cette nouvelle création, à favoriser cette 
appropriation. 

Une réjouissante vitalité 
La remarquable inventivité du collectif est 
mise au service de la complexité d’un sujet 
dont il faut admettre qu’il n’est pas aisé à abor-
der sur scène sans en saborder la portée. Il fait 
mieux encore en permettant d’en visualiser les 

graves enjeux tout en les délivrant d’un didac-
tique esprit de sérieux qui aurait pu être fatal. 
Accompagnés de deux musiciens multi-ins-
trumentistes, les trois comédiens aux talents 
multiples jouent brillamment avec les poten-
tialités simulationnistes. Bruitages in live, faux 
doublages sur des séquences télévisuelles ou 
cinématographiques d’anthologie, manipula-
tions d’objets rythment le spectacle en déca-
lant le propos avec un humour efficace et une 
impertinence salvatrice. La petite maquette 
du paradis terrestre placée au centre du pla-
teau, braquée par la caméra, cristallise les 
attentions. Le spectateur est amené à suivre 
son évolution sur un double front, sur scène, 
où œuvrent les acteurs manipulateurs, et sur 
grand écran. Histoire d’assister à un sabor-
dement grandeur nature. La mise en scène 
dynamique, ponctuée d’intermèdes musicaux 
empruntant à des registres divers, est d’une 
réjouissante vitalité. Jusqu’à l’épilogue, très 
inspirant…

Marie-Emmanuelle Dulous de Méritens 

Théâtre 71, scène Nationale de Malakoff,  
3 place du 11-Novembre, 92240 Malakoff.  
Du mercredi 9 au jeudi 17 octobre 2019.  
Les mercredis, jeudis et samedis à 19h30, les 
vendredis et mardis à 20h30, le dimanche à 
16h. Relâche lundi. Durée : 1h30.  
Tél. 01 55 48 91 00. Spectacle vu lors de sa 
Première au Théâtre de Liège. 

Les acteurs Sandrine Bergot, Baptiste Isaia, Renaud Riga 

L’île des esclaves  
à l’Olympia – CDN de Tours

Voilà un texte d’apparence simple. Un homme 
et une femme de l’aristocratie athénienne 
s’échouent sur une île, accompagnés chacun de 
leur suivant.e. Sur cette île règne l’égalité abso-
lue des conditions et Trivelin, valet de la com-
media dell ‘arte reconverti en dirigeant ferme 
et bienveillant, impose à chaque couple maître-
serviteur d’inverser les rôles. Naturellement, 
cela réjouit les domestiques et désespère ceux 
qui avaient pris l’habitude de les commander, 
souvent sans ménagement. De cette situation 
carnavalesque, dont on imagine les ressources 
comiques, Marivaux a toutefois fait une pièce 
contrastée, ambiguë, complexe, et même insai-
sissable par endroits. Naturellement, Arlequin et 
Cléanthis prennent un temps leur revanche sur 
ceux qui les ont maltraités, mais rapidement ils 
rendent le pouvoir qu’on vient de leur octroyer 

et renoncent à leur nouvelle position. La pièce 
est brève, et Jacques Vincey a fait le pari réussi 
de l’encadrer d’un prologue et d’un épilogue 
écrits par la troupe, qui en prolongent le sens.

Déployer les points de vue plutôt 
qu’imposer une morale

La scénographie est simple, dépouillée, en 
noir et blanc. Au sol, un grand ovale de matière 
cotonneuse figure l’île utopique et sert de ter-
rain de jeu aux cinq jeunes acteurs et actrices de 
l’ensemble artistique du T°, toute l’année asso-
ciés au CDN de Tours. La direction d’acteurs de 
Jacques Vincey a moins appuyé sur la comédie 
qu’elle n’a tenté de rendre les nuances et les 
complexités des situations imaginées par Mari-
vaux. Le metteur en scène a choisi de déployer 
plutôt que d’expliquer, de superposer les points 

de vue plutôt que d’imposer une focale, une 
morale unique. Ainsi voit-on passer les ombres 
d’un Marivaux qui se moque des mœurs de la 
Cour, dont la critique des coquettes flirte avec 
la misogynie, sa tendance à idéaliser la sim-
plicité, la rusticité, mais aussi l’emprise persis-
tante du catholicisme sur le siècle, l’habitude 
qu’a l’auteur de composer avec les puissants, 
bref une constellation de circonstances histo-
riques qui viennent éclairer les ambiguïtés du 
texte sans pour autant les résoudre. Près de 
cinq cents ans nous séparent de l’écriture de 
l’Ile des esclaves. Un infranchissable océan ? 
Les jeunes interprètes dans un épilogue savou-
reux évoquent donc chacun l’écho que le tra-
vail de cette pièce a produit en eux. Le  sens 

achève ainsi de se démultiplier, en ouvrant sur 
un aujourd’hui profondément inégalitaire, gorgé 
de colère et d’indignations, de bruit inutile aussi, 
qui illustre comment – c’est le signe des grands 
textes – cette île mystérieuse et rêvée n’en finit 
pas de nous parler.

éric Demey

Théâtre Olympia CDN de Tours, 7 rue de Lucé, 
37000 Tours. Du 25 septembre au 5 octobre à 
20h, le jeudi à 19h, le samedi à 16h. Relâche le 
dimanche. Tél. 02 47 64 50 50. Durée : 1h30.  
En novembre à Colombes, Montbéliard et 
Chartres. Reprise à Tours du 23 au 31 janvier 
puis en tournée en France.

Hercule à la plage.

Perdus dans les labyrinthes de la mémoire, 
coincés quelque part, là où se croisent 
l’enfance et l’âge adulte, où déboulent les 
souvenirs et les fantômes du passé... « C’est 
chelou, tout ça » dit l’un des quatre protago-
nistes de l’histoire. India, Melvil, Charles et 
Angelo. Quatre super amis aussi complices 
que les quatre mousquetaires ou les quatre 
fantastiques, remarquablement interprétés par 
Hélène Hudovernik, Raphaël Archinard, Julien 
George et Miami Themo. Ils ont 40 ans, 15 ans, 
8 ans… : ils revivent dans le présent du théâtre 
leur histoire, depuis les peupliers de l’enfance 
jusqu’à la plage éblouissante de leurs adieux 
à l’adolescence, lorsqu’un déménagement 
a imposé la séparation. Dans la forêt initiale 
résonne la voix de la mère d’India, bien trop 
tôt disparue, qui racontait l’histoire du héros 
Hercule à sa petite fille. « à chaque fois qu’on 
raconte un souvenir, on le revit », confie India, 
personnage central, qui semble tirer le fil de 
leurs aventures. Elle, fascinante, superlative, et 
eux, plutôt moyens, qui en pincent pour elle et 
se lancent dans l’épreuve des douze travaux 
d’Hercule pour gagner son amour. Le lion de 
Némée, le sanglier d’Erymanthe, l’hydre de 
Lerne… 

Raconter, c’est ajouter de la vie à la vie
Sur le plateau du théâtre, dans l’instant 
magique de la représentation, se déploie la 
fresque merveilleuse d’une enfance réinven-
tée, l’épopée magnifique des souvenirs qui 
n’évoque les super héros que pour mieux 
souligner la fragilité d’êtres blessés, qui ont 
connu des épreuves bien plus terribles que 

celles d’Hercule. Face au manque, à la perte, 
face aux injustices du réel, comment se forger 
une identité ? Peut-on panser les blessures ? 
Comment faire ? L’épilogue inattendu et 
impressionnant du spectacle l’éclaire d’une 
lumière nouvelle, absolument bouleversante. 
Fabrice Melquiot a ce talent d’ouvrir des 
voies inattendues vers l’imaginaire et la vie, 
d’éclairer au détour d’une phrase des pans 
insoupçonnés de profondeur, de réflexion, en 
mêlant de manière fine et sensible la gaieté et 
la gravité. Vive, efficace, inventive et en par-
faite résonance avec le texte, la mise en scène 
de Mariama Sylla, qui a déjà réalisé avec suc-
cès la mise en scène de Jean-Luc de Fabrice 
Melquiot, confirme leur bel accord. Comme 
le théâtre, la mémoire est une permanente 
réinvention, où s’entrelacent des éléments 
réels et fictionnels, vécus et mensongers. Ce 
théâtre-là, véritablement tout public, laisse 
entrer le mystère, les marges, les ombres des 
secrets. Il remet en place le pouvoir des super 
héros, qu’ils soient antiques ou modernes, et 
célèbre le pouvoir des mots, de la parole, de 
l’écoute. De toutes petites flammes, qui peut-
être éclairent tout… 

Agnès Santi 

Théâtre Am Stram Gram à Genève. Du 28 
octobre au 17 novembre 2019. Tél. 022 735 79 24.  
Puis aux Scènes du Jura à Lons-le-Saunier  
les 25 et 26 novembre ; à Modane le 3 avril 
2020 ; au Théâtre de la Ville de Paris du  
24 avril au 3 mai 2020. Spectacle vu au 
Gilgamesh à Avignon Off en juillet 2019.
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Nicolas Lambert.

« Il s’agit de s’attaquer  
à de l’impensé. »

entretien / Nicolas Lambert 

L’A-Démocratie
Théâtre de Belleville / de et par Nicolas Lambert

Nicolas Lambert reprend l’intégral de son indispensable viatique 
politique et citoyen : pétrole, nucléaire et armes ; bleu, blanc  
et rouge. Résistance, lucidité, humour et vigilance au cœur  
de « l’a-démocratie ».

Comment ce projet ambitieux est-il né ?
Nicolas Lambert : Il est né d’une colère : celle 
d’avoir eu à voter pour Jacques Chirac en 2002 
en pensant naïvement qu’il allait remettre en 
question les fondements d’un système qui 
nous contraignait à élire un roi en installant un 
épouvantail en face. Il ne l’a pas fait, a mené une 
politique de droite en accord avec le patro-
nat qui a remis en cause le statut des intermit-
tents, accusés de voler l’argent des travailleurs, 
selon le mot du patron des patrons d’alors. J’ai 
décidé qu’il fallait arrêter de se cacher derrière 

ces trois spectacles (l’énergie, l’armement et 
la défense) et leurs liens avec le financement 
de la vie publique sont des domaines où la 
démocratie n’existe pas, ou pas encore. Il s’agit 
d’ouvrir ces pages-là. Il s’agit de s’attaquer à 
de l’impensé : comment se fait-il que la France 
soit passé d’un territoire impérial à un petit Etat-
nation en créant des structures qui continuent 
d’administrer en sous-main les territoires officiel-
lement libérés de sa tutelle ? Aujourd’hui encore, 
les intérêts industriels français continuent d’être 
défendus par l’Etat et on ignore souvent que 
Elf a été créé pour maintenir notre présence 
dans les anciennes colonies. Je raconte tout 
cela dans le premier volet de la trilogie. Cela 
dit, aujourd’hui, l’inféodation a changé de sens : 
les multinationales ne sont plus les valets mais 
les maîtres de l’expression de la puissance des 
Etats, ce pourquoi je pense qu’il est temps de 
considérer ces entreprises multinationales et 
transnationales comme des Etats à part entière, 
auxquels il faut demander des comptes.

Pourquoi le dire au théâtre ?
N. L. : Parce que le théâtre est un très bon 
endroit pour être attentif à ce qui se dit en 
coupant son téléphone ! Même s’il est de 
plus en plus compliqué de faire du théâtre, 
j’espère que le public continuera d’être fidèle, 
de venir voir les trois spectacles et d’en par-
ler ensemble après la représentation, comme 
cela se fait depuis le début de cette aventure.

Propos recueillis par Catherine Robert

Théâtre de Belleville, 94 rue du Faubourg- 
du-Temple, 75011 Paris. Du 7 octobre au  
28 décembre 2019. Du mercredi au samedi à 
21h15 ; relâche le 16 novembre.  
Tél. 01 48 06 72 34. Volet #1 - Bleu : Elf, la 
Pompe Afrique, en octobre le lundi, en 
novembre et en décembre le jeudi. Volet #2 - 
Blanc : Avenir Radieux, une fission française, 
en octobre le mardi, en novembre et en 
décembre le vendredi. Volet #3 - Rouge : Le 
Maniement des larmes, en octobre le mercredi, 
en novembre et en décembre le samedi.

Othello.

propos recueillis / Arnaud Churin

Othello
Théâtre de la Ville - Les Abbesses /  
de William Shakespeare, traduction et adaptation Emanuela Pace / mes Arnaud Churin

Le metteur en scène Arnaud Churin crée une version d’Othello au 
sein de laquelle le Maure de Venise est interprété par un comédien 
blanc, aux côtés de huit actrices et acteurs noirs. Un spectacle qui 
porte un autre regard sur la question de l’altérité et de la différence, 
en nous transportant dans un univers de samouraïs.

« Dans Othello, Shakespeare nous parle de 
notre rapport à l’autre. Il nous dit que l’autre 
est enfermé dans un discours. Cette tragédie 
est souvent restreinte à la jalousie d’Othello. 
Mais la jalousie est simplement le mobile du 
meurtre de Desdémone. La question qui se 
trouve au centre de cette pièce est : pour-
quoi un homme tue une femme, pourquoi cet 
« autre féminin » qu’est Desdémone devient 
tellement étranger à Othello qu’il a besoin 
de le détruire, d’anéantir sa différence. Fina-
lement, Shakespeare dépasse la question 
du racisme pour décrire avec précision les 
origines de la haine. Au début de la pièce, il 
prend d’ailleurs soin de nous dire qu’Othello 
est très populaire à Venise, ce qui va à l’en-
contre de l’idée d’un présupposé raciste. Ce 
n’est qu’à partir du moment où il devient lui-
même vénitien, à partir du moment où il pré-
tend être l’un des leurs, qu’Othello découvre 
la haine de l’autre que peuvent ressentir ses 
nouveaux compatriotes. La même mécanique 
se met en place lorsque Desdémone, alors 
qu’elle pensait être devenue une familière 
d’Othello, s’aperçoit qu’elle lui est en fait res-
tée étrangère.

Les origines de la haine
Othello est un texte qui traite du langage 
comme facteur d’intégration ou de désinté-
gration de l’autre. J’ai eu envie de renverser la 
manière dont on le représente habituellement 
en faisant jouer le rôle-titre par un comédien 
blanc et l’ensemble des autres personnages 
par des comédiens noirs. C’est vraiment cet 
angle de vision qui est à l’origine de mon 
envie de mettre en scène cette pièce. Car, 
de la sorte, cette envie est doublement, voire 
triplement à l’œuvre. Elle est d’abord évidem-
ment à l’œuvre en tant qu’elle-même. Elle est 
également à l’œuvre à travers ce que cette 
distribution produit, à travers la façon dont 
elle fait résonner la pièce. Et, enfin, elle est à 
l’œuvre à travers la question qu’elle engendre 

inévitablement : celle de la diversité sur les pla-
teaux de théâtre. Ce projet est donc aussi une 
manière de travailler concrètement l’univer-
salité, qui ne peut pas être instaurée par un 
décret ministériel. L’universalité au théâtre ne 
peut se résumer à un bon sentiment. »

Propos recueillis par Manuel Piolat 
Soleymat

Théâtre de la Ville - Les Abbesses, 31 rue des 
Abbesses, 75018 Paris. Du 3 au 19 octobre 2019 
à 20h, le 6 octobre à 15h, relâche les 7  
et 13 octobre. Durée : 2h30. Tél. 01 42 74 22 77. 
www.theatredelaville-paris.com 
également du 13 au 16 novembre 2019 au 
Théâtre Montansier de Versailles ; le 23 janvier 
2020 au Théâtre de Chartres ; les 28 et  
29 janvier à la Scène nationale de Chambéry 
Savoie ; du 24 au 28 mars au Grand T à Nantes.

D ' A P R È S  L E  R O M A N  D E

GUILLAUME DUSTAN
A D A P T A T I O N ,  M I S E  E N  S C È N E  E T  I N T E R P R É T A T I O N

HUGUES JOURDAIN
C R É A T I O N  M U S I C A L E  :  E X I T T  &  S A M U E L  H E C K E R

•

DANS
MA

CHAMBRE

I N T E R D I T  
A U X  M O I N S  
D E  1 6  A N S

«PUISSANT»
 T É L É R A M A  T T

«UN ÉTONNANT ET 
REMARQUABLE SOLO» 

L’ H U M A N I T É

«DÉLICATESSE ET  
INGÉNIOSITÉ» 

T R A N S F U G E

BOVARY
d’après « Madame Bovary » de Gustave Flaubert 
et le procès Flaubert  
texte et mise en scène Tiago Rodrigues
avec Mathieu Boisliveau, David Geselson, Grégoire Monsaingeon,  
Alma Palacios, Ruth Vega-Fernandez

VENDREDI 11 ET SAMEDI 12 OCTOBRE 2019 À 20H30
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LE CHAT N’A QUE FAIRE 
DES SOURIS MORTES
texte Philippe Dorin
mise en scène Sylviane Fortuny 
spectacle tout public dès 9 ans

MARDI 15 OCTOBRE 2019 À 19H

LA SCÈNE WATTEAU / PLACE DU THÉÂTRE / NOGENT-SUR-MARNE / STATION RER E NOGENT-LE PERREUX

LA SCÈNE WATTEAU / PLACE DU THÉÂTRE / NOGENT-SUR-MARNE / STATION RER E NOGENT-LE PERREUX

01 48 72 94 94
www.scenewatteau.fr

01 48 72 94 94
www.scenewatteau.fr
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Il y aura la jeunesse d’aimer
Lucernaire / de Louis Aragon et Elsa Triolet / mes Didier Bezace

Ariane Ascaride et Didier Bezace reviennent donner vie aux mots 
de Louis Aragon et Elsa Triolet sur la scène du Lucernaire.  
Une lecture-spectacle d’une grande authenticité qui nous entraîne 
dans les contrastes et les profondeurs d’une relation amoureuse 
hors norme.

Ils sont là, tous les deux, face au public, devant 
un pupitre et un micro, assis sur un haut tabou-
ret, dans toute l’intelligence d’une lecture-spec-
tacle qui parvient à allier densité et simplicité, 
acuité et dépouillement. C’est au Lucernaire 
qu’Ariane Ascaride et Didier Bezace reviennent 
cet automne dire les mots de Louis Aragon et 
Elsa Triolet, comme ils l’ont fait la saison dernière 
lors d’une première série de représentations 
sur cette même scène, quatre ans après avoir 
créé cette plongée dans les eaux fluctuantes 
du couple à l’Embarcadère d’Aubervilliers (Il y 
aura la jeunesse d’aimer a également été pro-
grammé, en 2016, au Festival Les Nuits de Four-
vière à Lyon). Les deux comédiens donnent ici 
corps à des extraits d’œuvres littéraires (Auré-

lien, Le Mentir-vrai, Le Con d’Irène, Les Yeux 
d’Elsa, Il n’y a pas d’amour heureux…), ainsi qu’à 
des lettres échangées par les deux écrivains. 
Avec, pour ligne directrice, les choses de 
l’amour et les relations qui en découlent : fulgu-
rances de sentiments puissants et singuliers qui, 
dans l’existence réelle comme dans la fiction, 
laissent entrevoir les tourbillons du doute, du 
trouble, du questionnement.

Les liens du cœur, de l’art et de l’esprit
L’un en complicité avec l’autre, Ariane Asca-
ride et Didier Bezace engagent bien sûr leurs 
voix – précises, concrètes, vivantes – mais 
aussi leurs présences scéniques qui, sans 
jamais faire démonstration ou étalage de quoi 

Ariane Ascaride et Didier Bezace dans Il y aura la jeunesse d’aimer.

que ce soit, participent elles aussi à une vision 
de rigueur et d’exigence. Une grande vérité se 
dégage des écrits qui nous sont ainsi transmis. 
Une vérité qui s’exprime par le biais de nom-
breuses nuances, Il y aura la jeunesse d’aimer 
se faisant tour à tour allègre, mélancolique, 
tendre, grave, lumineux… Cette traversée des 
mots célébrant les liens du cœur, de l’art et de 
l’esprit est plus qu’un bel hommage. C’est un 
moment de profondeur qui fait directement 
écho à l’épitaphe (signée Elsa Triolet) inscrite 
sur la tombe commune des deux époux : 
« Quand côte à côte nous serons enfin des 
gisants, l’alliance de nos livres nous unira pour 
le meilleur et pour le pire, dans cet avenir qui 
était notre rêve et notre souci majeur à toi et à 

moi. La mort aidant, on aurait peut-être essayé, 
et réussi à nous séparer plus sûrement que 
la guerre de notre vivant, les morts sont sans 
défense. Alors nos livres croisés viendront, 
noir sur blanc la main dans la main s’opposer 
à ce qu’on nous arrache l’un à l’autre. »

Manuel Piolat Soleymat

Lucernaire, 53 rue Notre-Dame-des-Champs, 
75006 Paris. Du 16 octobre au 24 novembre 
2019. Du mardi au samedi à 19h, le dimanche 
à 16h. Spectacle vu le 20 novembre 2018, lors 
de sa première programmation au Lucernaire. 
Durée de la représentation : 1h15.  
Tél. 01 45 44 57 34. www.lucernaire.fr

Molière ou Shakespeare et qu’il fallait désigner 
frontalement, avec les mots d’aujourd’hui, les 
adversaires de la démocratie. Au début, je pen-
sais faire un seul spectacle, mais j’ai mis deux 
ans à écrire, jouer et tourner le premier, tout en 
suivant tous les procès qui mettaient en cause 
le financement occulte des partis politiques. 
L’aventure a duré quinze ans !

Pourquoi ce titre, « L’A-Démocratie » ?
N. L. : Parce que les domaines qu’évoquent 
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entretien / Dominique Pitoiset 

Linda Vista  
et A Love Suprême

Théâtre / Linda Vista / de Tracy Letts /  
mes Dominique Pitoiset / première en Ile-de-France  
Théâtre / A love suprême / de Xavier Durringer /  
mes Dominique Pitoiset / première en Ile-de-France

Après Un été à Osage County, le metteur en scène 
Dominique Pitoiset propose aux Gémeaux une pièce 
du dramaturge contemporain américain Tracy Letts. 
Comédie urbaine cristallisée sur un personnage central, 
figure du quinquagénaire, Linda Vista portraitise le 
moment de bascule d’une vie d’homme.  Il reprend aussi 
A Love Suprême, un spectacle percutant. 

« Le quinquagénaire est celui qui a le plus à dire mais per-
sonne ne veut écouter », affirmez-vous dans votre note d’in-
tention. Que voulez-vous faire entendre ?
Dominique Pitoiset : Qui voudrait écouter le quinqua ? Atten-
tion, je ne parle ici que du spécimen de sexe masculin. Il est 
pris entre les jeunes et les vieux, autant dire entre le marteau et 
l’enclume. Quinquagénaire, aujourd’hui, c’est un peu plus que 
« le milieu du chemin de la vie » dont parlait Dante. Mais ce n’est 
pas non plus le bout du chemin, loin de là… Sauf que pendant 
longtemps, ça l’a été. Dans « Comme il vous plaira », Shake-
speare distinguait sept âges de la vie. Nous autres modernes, 
nous avons simplifié tout cela : trois âges nous suffisent, quatre à 
la rigueur… On peut se faire illusion mais cela n’empêche pas le 
compteur de tourner. Le héros de « Linda Vista », Wheeler, dans 
sa tête, n’a pas vraiment quitté les seventies : c’est le monde qui 
a vieilli, pas lui. Il n’a d’ailleurs pas entièrement tort. Et déjà, là, 
il a certainement beaucoup de choses à nous dire. D’un autre 
côté, il n’a pas totalement raison non plus car il y a quand même 
des leçons – et certaines peuvent être très dures – qu’il devrait 
avoir apprises.
 
La pièce est portée par des acteurs belges. Comment les 
avez-vous rencontrés ? Pourquoi avoir fait ce choix ? 

D. P. : Les acteurs belges sont excellents. Ils sont curieux, atten-
tifs. Ils ont le sens du texte et celui de la troupe. Ils incarnent les 
textes, s’en imprègnent, et vont bien au-delà de la dimension 
verbale. J’aime beaucoup cet engagement-là. Par ailleurs, j’ai 
noué des liens de grande confiance avec Serge Rangoni, le 
directeur du Théâtre de Liège. La ville possède également 
un Conservatoire d’un très bon niveau. De fil en aiguille, j’ai 
pu voir jouer de nombreux comédiens, à commencer par Jan 
Hammenecker, qui va inaugurer son propre « quinquagénat » 
en jouant Wheeler. Je l’ai vu jouer un Tchekhov en flamand et 
j’ai été immédiatement séduit par sa présence, son intelligence 
de jeu. J’ai construit autour de lui une distribution dont je suis 
très fier, avec des artistes dont certains, j’en suis sûr, seront de 
vraies découvertes pour le public français. 

Quelles sont vos intentions de mise en scène, vos choix scé-
nographiques ? 
D. P. : Après Un été à Osage County, pièce créée à Bonlieu 
Scène Nationale d’Annecy où je suis artiste associé et présen-

tée aux Gémeaux en 2014, Linda Vista est une étape de plus 
dans ce relevé de l’Amérique contemporaine. Linda Vista est 
à la fois un portrait et un paysage. Portrait d’un homme, pay-
sage d’une époque. L’un décalé par rapport à l’autre. L’homme 
n’a pas vu le paysage changer. Il n’a pas vu qu’il avait changé 
lui-même. Et encore moins que sur certains points, il aurait 
dû changer. Wheeler est présent en scène absolument tout 
le temps, et l’interpréter est une vraie performance d’acteur. 
La mise en scène induit aussi un défi scénographique. Les 
décors coulent autour du protagoniste, lequel, sans s’en aper-
cevoir, est resté en quelque sorte enfermé dans sa chambre 
noire. Un comble pour un photographe… Wheeler est comme 
une pellicule impressionnée qui ne serait jamais passée au 
laboratoire. Les situations et les décors successifs sont en 
quelque sorte des bains dans lesquels Wheeler va tremper 
et se révéler. 

Diriez-vous que A Love Suprême, pièce écrite par Xavier Dur-
ringer pour Nadia Fabrizio, seule en scène, est de la même 
veine ? 
D. P. : Xavier Durringer est un ami. Dans A Love suprême, 
Nadia incarne une sorte de pendant féminin de Wheeler. 
Alors oui, il n’est pas interdit de voir là une sorte de diptyque, 
avec des symétries frappantes. D’un côté, la femme, l’Europe, 
un plan fixe dans un lavomatic.  Dans ce cadre, un être qui 
flotte, bouge, rêve, se raconte. Et qui assume, qui revendique 
ce qu’elle a accompli. De l’autre côté, l’homme, le nouveau 
monde, des plans et des focales qui ne cessent de varier. Et 
dans ce flux, un être qui reste en scène et semble tout faire 
pour ne pas se retourner sur son parcours. De part et d’autre, il 
y a une exigence, je dirais presque une pureté : une demande 
de beauté, de sens, une ambition. Sans mélo. Il s’agit de dres-
ser un état des lieux, une politique des positions intimes telles 
que l’époque les détermine. Comme disait Spinoza : ni rire, 
ni déplorer, ni haïr, mais comprendre. Peut-être aider à faire 
comprendre par la voie du théâtre, à travers l’économie des 
passions.

Propos recueillis  
par Marie-Emmanuelle Dulous de Méritens  

Linda Vista, du 14 novembre au 1er décembre 2019.  
Première en Ile-de-France. 
A love suprême, du 15 au 19 janvier 2020. 

« Il s’agit de dresser un état  
des lieux, une politique des 
positions intimes telles que 
l’époque les détermine. »
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Dominique Pitoiset.

entretien / Emmanuel Meirieu 

Mon traître
Théâtre / D’après Mon traître et Retour à Killybegs, de 
Sorj Chalandon / adaptation et mes Emmanuel Meirieu

Un écrin de nuit et de pluie pour une humanité 
fracassée et une amitié piétinée : Emmanuel Meirieu, 
Jean-Marc Avocat, Stéphane Balmino et Laurent Caron 
continuent d’explorer les affres de la trahison.

Que raconte l’histoire ?
Emmanuel Meirieu : Dans les années 1970, le jeune Sorj Cha-
landon est adopté par la bande de Serge July et de Libé-
ration. C’est un moment fort et particulier de l’histoire de 
l’extrême gauche française, tentée par la lutte armée avant 
d’y renoncer. Chalandon part alors en Irlande du Nord pour 
raconter sa guerre. Il rencontre Denis Donaldson, un des 
leaders de l’IRA, dont il tombe en amitié, en compassion 
et en fraternité comme on tombe amoureux. Il vit pendant 
trente ans au rythme de la lutte irlandaise. Jusqu’à ce que, lors 
d’une conférence de presse, il apprenne que son ami est un 
traître, agent des services secrets britanniques. Dans Mon 
traître, Chalandon raconte ce pays, ce peuple, ce combat, 
cet homme, sa trahison, et son assassinat, le lendemain de ses 
aveux, par une fraction dissidente de l’IRA. Dans le second 
roman, Retour à Killybegs, il fait parler le traître, en interro-
geant ses raisons et ce qu’il pensait de ce petit Français qui 
adoptait une cause qui n’était pas la sienne. Comment par-

« Comment pardonner,  
comment se pardonner :  
tel est le double thème  

du spectacle. »

donner, comment se pardonner : tel est le double thème du 
spectacle.

Ce spectacle compte 160 représentations. A-t-il évolué ?
E. M. : Voilà huit saisons et sept ans que nous vivons avec ce 
spectacle : il constitue un pan entier de nos vies. Jean-Marc 
Avocat, qui joue le rôle du traître, a rattrapé l’âge du rôle. 
Laurent Caron, le trahi, et Stéphane Balmino, le fils du traître, 
mais aussi toute l’équipe créative : nous avons tous vieilli en 
même temps que le spectacle. Nos sensations, nos émotions 

ont vieilli. Le temps travaille aussi le spectacle. Nous n’avons 
pas arrêté de travailler la technique. Le décor est de nuit 
et de pluie. Cela fait sept ans qu’on travaille cette pluie à la 
goutte près ! Le spectacle a gagné en maturité. Il s’est affiné 
au fil de sa maturation, de manière très concrète, comme un 
fromage ou un vin. Et je crois qu’il s’est bonifié, il a gagné en 
puissance.

Puisque telle est la question du spectacle : comment se par-
donner ? 
E. M. : La réponse immédiate est un peu simplette et naïve : 
le spectacle dit qu’il est plus simple de pardonner que de se 
pardonner à soi-même. Le traître se sait voué à la damnation. 
C’est dans l’adaptation qu’a surgi l’explication. Cette adaptation 
ne relève pas du copier-coller ou de coupes franches. Les mots 
de Chalandon sont écrits pour être lus et ils n’ont pas la même 
puissance quand ils sont dits pour être écoutés. Il me fallait des 
axes forts pour porter le texte à la scène. J’en ai trouvé un avec 
le conte que le père du traître lui raconte alors qu’il est enfant, 
et qui fait dix lignes dans le livre. Un prince et une princesse 
vivent heureux dans un château. Au premier enfant du couple, 
une pierre tombe du château ; au quatrième enfant, une pierre 
écrase la mère et le père s’enfuit. Les enfants deviennent des 
corbeaux. Voilà l’histoire de ce traître : celle d’un petit garçon 
qui a peur de devenir un corbeau et va pourtant le devenir. 
C’est un conte noir, fantastique : ta maison sera détruite, ta mère 
mourra, ton père partira, tu feras tout pour l’éviter et tu n’y par-
viendras pas. Le traître ne trouve pas comment se pardonner. 
Mais j’espère que ceux qui sont dans la salle lui pardonnent.

Propos recueillis par Catherine Robert

Du 26 au 29 février 2020.

Emmanuel Meirieu.

Comment concevez-vous la relation aux artistes aux 
Gémeaux ? En quoi les spécificités de cette relation parti-
cipent-elles à la définition de l’identité du lieu ?
Françoise Letellier et Nicolas Massadau : Le développement des 
Gémeaux s’est toujours appuyé sur l’exigence artistique et la fidé-
lité. En effet, quand nous aimons tel metteur en scène, tel choré-
graphe ou tel musicien, nous avons envie de le suivre, de l’accom-
pagner, de le coproduire dans la durée. Cet accompagnement 
au long cours entraîne un climat de confiance avec les artistes, 
et c’est cette confiance qui autorise la construction de longues 
séries de deux ou trois semaines au Théâtre. Un tel ancrage crée 
l’événement autour d’une création ou d’une première, générant un 
fort écho médiatique et renforçant notre rayonnement au sein du 
Grand Paris, particulièrement sur les 25 villes au Sud de Paris. Pour 
être plus précis, 21 % de notre public habite Paris, 58 % habite les 
Hauts-de-Seine, dont 55 % la Vallée Sud Grand Paris, territoire qui 
regroupe 11 communes, et 18 % habite les deux départements 
limitrophes, c’est-à-dire le Val-de-Marne et l’Essonne. 

Les Gémeaux à Sceaux,  
ancrage local et rayonnement international 

Dans notre monde contraint par le diktat de l’obsolescence programmée, Les Gémeaux défendent haut et fort  
une qualité précieuse : la fidélité. Elle se traduit par des compagnonnages hors normes avec des talents remarquables  

des scènes françaises et internationales, qui aiment y présenter leurs créations. Et elle se prolonge par la présence 
enthousiaste et renouvelée du public, qui apprécie ces retrouvailles mais aussi les découvertes que chaque saison propose. 

Scène nationale sans frontières ni œillères, théâtre d’art et de création, Les Gémeaux célèbre la pluralité des formes  
et des pensées partagées, proposant à toutes et tous de singulières expériences de l’imaginaire.

Comment expliquez-vous ce rayonnement de la Scène Natio-
nale des Gémeaux au sein du Grand Paris ?
F. L. et N. M. : La relation de confiance établie avec les artistes 
entraîne une vraie relation de confiance avec le public. Nos 
spectateurs savent qu’ils vont pouvoir retrouver des artistes 
dont ils ont déjà apprécié la qualité artistique, et vont nous 
faire confiance quant à la découverte de nouveaux noms et 
de nouvelles esthétiques. Le théâtre s’avère un lieu de partage, 
de dialogue avec soi, avec l’humain, avec le monde et avec 
ce qui nous dépasse. Il est une force résistante qui s’adresse à 
l’intelligence, à l’âme. 

Les Gémeaux affirment une dimension pluridisciplinaire. 
Quelles sont les lignes artistiques que vous défendez ? 
F. L. et N. M. : Une Scène nationale se doit d’être pluridisci-
plinaire, mais, particulièrement à Paris et en Ile-de-France, il 
est indispensable de se forger une identité claire et nette. 
C’est pourquoi dès la reconstruction du théâtre, en 1994, Les 
Gémeaux ont affirmé trois lignes de force : les longues séries 
théâtrales françaises et internationales, et une place de choix 
accordée à la danse contemporaine, une programmation 
jazz régulière avec notre club de jazz, et « Sceaux What », en 
ayant le souci du soutien aux grandes formations. Ces trois 
lignes directrices nous ont porté bonheur et nous ont aidé à 
construire et à consolider notre identité, permettant au théâtre 
d’être très repéré dans ce si vaste et si riche paysage culturel 
francilien. 

Propos recueillis par Agnès Santi 
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entretien / Françoise Letellier et Nicolas Massadau

Quand le goût de l’exigence fédère et mobilise 
Unis de longue date par une efficace complicité, Françoise Letellier, directrice  
des Gémeaux, et Nicolas Massadau, directeur adjoint, œuvrent ensemble  
pour décupler les pouvoirs de la scène. 

Nicolas Massadau et Françoise Letellier

entretien / Thomas Ostermeier 

Abgrund, l’abîme  
Théâtre / de Maja Zade / mes Thomas Ostermeier 

événement ! Fidèle des Gémeaux depuis une quinzaine 
d’années, Thomas Ostermeier y crée une pièce de 
Maja Zade, auteure méconnue en France. Une pièce 
remarquablement construite qui met en scène un banal 
dîner entre amis, soudain frappés par une tragédie. 
Comme l’imagination, la vraie vie est capable du pire… 
Ou vice versa. 

Qui est Maja Zade ? 
Thomas Ostermeier : Maja est dramaturge à la Schaubühne 
depuis 1999, dramaturge au sens allemand du terme, ce qui ne 
signifie pas auteur mais plutôt conseiller ou accompagnateur 
critique. Nous travaillons ensemble depuis vingt ans, mais, si elle 
a traduit divers ouvrages en anglais ou allemand – Lars Noren, 
Caryl Churchill, Marius von Mayenburg… –, elle a commencé à 
écrire récemment. À sa manière singulière, elle s’inscrit dans 
une certaine veine scandinave et anglaise, dans le sillage 
par exemple d’August Strindberg, Harold Pinter, Lars Noren, 
Sarah Kane, Edward Bond… Nous avons créé cette année à la 
Schaubühne deux de ses textes : en janvier Status Quo, dans 
la mise en scène de Marius von Mayenburg, et j’ai créé en avril 
L’abîme, un texte que je trouve très fort. 

Qu’est-ce qui vous a motivé dans ce texte ? 
T. O. : Ce qui m’a d’emblée frappé, c’est son langage, ses dia-
logues extrêmement proches de la réalité actuelle d’un milieu 
qu’en France on pourrait qualifier de bourgeois ou plutôt de 
bobo. La grande différence entre cette pièce et les autres 
pièces qui habituellement traitent du milieu bourgeois, c’est 
d’abord une différence générationnelle. La pièce dépeint une 
nouvelle génération d’un nouveau monde, celle de trentenaires 
voire quarantenaires, qui ne considèrent pas le monde et la 
société de la même manière que leurs aînés. Ils n’entretiennent 
pas le même rapport au racisme, au sexisme, au capitalisme… 
Ils ont plutôt réussi, se disent engagés, et sont en train de s’ins-
taller. Le texte dépeint des gens plus informés qu’avant, plus 
éduqués, très conscients de l’état problématique du monde 
et pourtant incapables de vivre en se fiant à cette conscience, 
incapables d’agir en tenant compte de tout leur savoir. Très 

intelligemment structuré, le texte opère une déconstruction 
totale et une destruction de cette façade.  

Selon quelle trame narrative ? 
T. O. : La pièce met en scène un dîner entre amis dans un quartier 
bobo berlinois, dont les discussions évoquent toutes sortes de 
sujets : l’aménagement de la maison, les enfants, la vie de couple, 
la musique, le cinéma, l’avion, la cuisine, les maisons de cam-
pagne, les questions politiques du moment… La scène pourrait 
se dérouler à Paris ou dans n’importe quelle ville occidentale. 
Un couple reçoit un autre couple ainsi qu’une femme seule et 
un homme seul, homosexuel, qui arrivent un peu plus tard. Dans 
la chambre des enfants dorment une fillette de cinq ans et un 
bébé, sa petite sœur. Au cours de la soirée, les personnages 
sont confrontés à une tragédie brutale. Un enfant meurt, et 
les personnes autour du couple frappé par le destin s’avèrent 
incapables de réagir d’une manière humaine. Ils sont tétanisés. 
Toutes leurs valeurs humanistes affichées sont remises en ques-
tion. Et la tragédie s’accompagne d’une déconstruction formelle. 

Quel est votre regard sur cette déconstruction ? Sur l’écla-
tement de la narration ?     

T. O. : Il s’agit de bien lire et comprendre la pièce. Avant même 
le drame, Maja creuse deux sillons, crée deux versions de la 
soirée. L’une avec la tragédie et l’autre sans, comme s’il s’agissait 
alors du fantasme de l’un des participants à la soirée, où le bla 
bla autour de la table est d’une telle superficialité que quelqu’un 
imagine alors ce cauchemar suscitant une peur absolue afin de 
faire éclater la surface. La tragédie qui fait irruption est racontée 
parallèlement à une soirée normale, et ce deuxième niveau de 
la narration fait contrepoids et se déploie comme une sorte de 
caricature de la soirée banale, une caricature qui questionne le 
réel que nous connaissons. C’est un aspect très important de 
la pièce que de nombreux critiques allemands n’ont pas com-
pris. Les premières traces de la tragédie apparaissent très tôt, 
la chronologie du temps est éclatée, constamment ponctuée 
de sauts dans le temps. La pièce propose une sorte de collage, 
comme un miroir cassé qui démultiplie et interroge l’histoire, qui 
examine aussi le vernis des clichés et des repères. 

Comment expliquer la superficialité des personnages ? 
T. O. : Je ne peux pas répondre à de telles questions, et je ne 
veux pas juger. Ce qui m’intéresse, c’est de montrer sans expli-
quer, c’est de mettre en scène avec une certaine acuité et une 
certaine pertinence pour que la pièce soit convaincante pour 
le spectateur. Les questions qui découlent de la représentation, 
je ne peux pas y répondre. Face aux possibles interrogations, 
face aux défis politiques et aux défis de l’existence, chacun s’ef-
force de trouver ses propres réponses à ses propres questions. 

Propos recueillis par Agnès Santi 

Du 3 au 13 octobre 2019. Spectacle en allemand surtitré. 

« Le texte propose une sorte  
de collage, comme un miroir  

cassé qui démultiplie  
et interroge l’histoire. »

« La relation de confiance établie 
avec les artistes entraîne  

une vraie relation de confiance 
avec le public. »

Abgrund, création de Thomas Ostermeier. 
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La petite fille  
de Monsieur Linh 

Théâtre / de Philippe Claudel / mes Guy Cassiers

Guy Cassiers à la mise en scène, Jérôme Kircher à 
l’interprétation, Philippe Claudel à l’écriture, l’attelage 
de grands noms donne ici naissance à une très belle 
réussite. 

Une narration simple et astucieuse parsemée d’énigmes et de 
surprises mais aussi d’images éloquentes, la première qualité 
de La petite fille de Monsieur Linh réside avant tout dans le 
texte de Philippe Claudel. Fuyant son pays en guerre, de l’autre 

La petite fille de Monsieur Linh. côté de la mer, Monsieur Linh rencontre sur un banc, dans un 
parc, un autre homme, Monsieur Bark, un humain comme lui 
égaré. Bien qu’ils ne parlent pas la même langue, les deux 
hommes se lient d’amitié, aidés en cela par la petite-fille de 
Monsieur Linh, dont il ne se sépare jamais.

Une interprétation puissante
Sur scène, c’est Jérôme Kircher qui incarne superbement les 
deux personnages solitaires. En narrateur, il est un brin rigolard, 
aussi léger que touchant. En Monsieur Bark, il campe un gaillard 
bourru mais pas trop, au bord du précipice et des larmes. En 
Monsieur Linh, il est tout à la fois perdu, émouvant et déter-
miné. L’histoire se mène d’un point de vue intérieur, à travers 
les yeux de Monsieur Linh, elle est conduite d’une voix sen-
sible, presque naïve. Et l’acteur crée lui-même l’univers sonore 
envoûtant de cette aventure humaine. Bouleversant.

éric Demey

Du 4 au 8 mars 2020. 
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Les Rendez-vous  
chorégraphiques  

de Sceaux
Danse / temps fort 

Point commun des quatre compagnies invitées lors du 
temps fort danse de la scène nationale : une technicité 
hors du commun, un sens du geste jusqu’au bout des 
muscles, dans une adéquation avec un univers artistique 
extrêmement léché. Un voyage en haute chorégraphie.

C’est Thierry Malandain qui ouvre ces Rendez-vous, avec sa 
toute dernière création pour 22 danseurs. À peine sorti d’une 
Marie-Antoinette où les interprètes du Ballet Biarritz ont pu 
s’exercer aux élans du baroque, le chorégraphe montre une 
nouvelle fois la maîtrise de son écriture et la force de sa troupe 
à travers un projet plus atemporel, voire abstrait. Et toujours 
dans une virtuosité puissamment mesurée, par celui qui n’a 
jamais eu besoin de mettre ses danseuses sur pointes pour 
prouver quoi que ce soit. Ici, c’est en appui sur la musique de 
Beethoven qu’ils trouveront l’harmonie d’une Pastorale montée 
en hommage au compositeur. Du côté d’Angelin Preljocaj, on 
remarque que la pièce programmée fait également partie de 
sa veine plus conceptuelle : Gravité est en effet une exploration 
de la force qui nous contraint toutes et tous, et que les danseurs 
ont toujours eu à cœur de défier dans le déséquilibre constant 

qu’est leur art. C’est presque un retour aux fondamentaux qui 
s’exerce chez le chorégraphe, engageant ses treize danseurs 
dans une variation lumineuse sur l’apesanteur.

Le ballet des drôles d’oiseaux d’XY
Le Ballet de Lyon fait aussi figue d’invité de marque, d’autant 
qu’il nous réserve un programme signé d’un des plus grands 
chorégraphes du siècle. Avec des danseurs arrivés au top de 
leur technicité, l’écriture de Jirí Kylián pourra déployer toute 
sa complexité, sa sensualité, son humanité. Il nous invite à un 
voyage entre Mahler, Steve Reich et Mozart. Si tout cela est 
déjà visible dans le duo 14’20’’, qu’il faut attraper au vol, on se 
régalera de l’implacable et percutante virtuosité des Falling 
Angels et de la Petite Mort en forme de combats amoureux. Le 
projet Möbius s’impose quant à lui par sa singularité. Initiée par 

les acrobates de haut vol de la compagnie XY, cette création 
engage la collaboration du chorégraphe Rachid Ouramdane. 
Ensemble, ils élargissent les contours du langage acrobatique 
et d’une écriture tendue entre la force et la suspension, osant 
la délicatesse dans la puissance. Le chorégraphe s’est projeté 
en eux comme dans une nuée d’oiseaux, pour mieux balayer 
l’espace de renversantes fulgurances. 

Nathalie Yokel

La Pastorale de Thierry Malandain, du 24 au 26 avril 2020.
Möbius, de la Cie XY avec Rachid Ouramdane,  
du 5 au 7 mai 2020.
Gravité, d’Angelin Preljocaj, du 15 au 17 mai 2020.
14’20’ / Falling Angels / Petite Mort de Jirí Kylián,  
du 27 au 29 mai 2020. 

Jazz Vibrations
Jazz / Les Gémeaux et le Théâtre 71 

Quand deux scènes nationales des Hauts-de-Seine, 
Les Gémeaux à Sceaux et le Théâtre 71 à Malakoff, 
s’associent pour concevoir une programmation 
commune et croiser les publics, cela donne « Jazz 
Vibrations ». 

Six concerts, présentés dans l’une ou l’autre salle, mettent en 
avant un certain dynamisme du jazz hexagonal. Du côté de 
Sceaux, on retrouve tout d’abord le vibraphoniste Franck Tor-
tiller, familier des Gémeaux où il a été en résidence pendant 
quatre ans, qui présente, à la tête de son juvénile Collectiv, son 
interprétation de la musique de l’inclassable Frank Zappa (le 5 
novembre). également à l’affiche du théâtre de Sceaux, l’accor-
déoniste Vincent Peirani fait entendre son « Night Walker », le 
second programme de son groupe Living Being, qu’il présente 
volontiers comme un « Chamber Rock Music Orchestra » dans 
lequel on retrouve son fidèle complice, le saxophoniste Emile 
Parisien (le 8 novembre). Enfin, c’est un tout nouveau groupe, 
constitué par des amis de longue date, que présente le contre-

bassiste Gary Brunton, qui a formé avec le pianiste Bojan Z. et 
le batteur Simon Goubert un trio qui prend le nom de « Night 
Bus », en souvenir de l’époque où, apprentis jazzmen, Brunton 
et Bojan attendaient le bus de nuit après avoir traîné dans les 
clubs de jazz de Châtelet à écouter (notamment) leur ainé Gou-
bert jusque tard dans la nuit (les 15 et 16 novembre)…

Italie et ONJ
Du côté de Malakoff, on ira découvrir « Irréalités augmentées », 
un nouveau projet en trio du saxophoniste Jean-Charles Richard 
avec le guitariste Manu Codjia et le batteur Pipon Garcia, dont 
on annonce qu’il met à profit la « technologie des nouvelles 
lutheries » pour une expérience sonore inhabituelle (le 7 
novembre). On vivra la « Dolce Vita » du Pee Bee, orchestre de 
douze musiciens codirigé par le saxophoniste Claudio Pallaro 
et le contrebassiste Gary Brunton, qui prendra pour l’occa-
sion la direction de l’Italie, revisitant tout un patrimoine musical 
entre savant et populaire, d’Ennio Morricone à Paolo Conte 
en passant par Nino Rota et les chants révolutionnaires (le 13 
novembre). On découvrira, enfin, sous le titre « Dancing in Your 
Head(s) », la manière dont l’Orchestre National de Jazz sous la 
direction du guitariste Fred Maurin et sur des arrangements 
de Fred Pallem (le chef du Sacre du Tympan) s’aventure dans 
l’univers d’Ornette Coleman et de sa galaxie de musiciens (le 
15 novembre). De bonnes vibrations en perspective.

Vincent Bessières

Ouachek-Rem, un tandem talentueux.Danse / chor. Soria Rem et Mehdi Ouachek

Fli
Signée Soria Rem et Mehdi Ouachek, Fli se pose aux 
croisements des disciplines de la scène et dessine un 
univers touchant.

Ce n’est pas la première fois que la danse hip hop dialogue 
avec le cirque. Pour autant, la conversation ici n’est pas tant 
technique qu’artistique. C’est effectivement davantage vers 
l’univers même du cirque que vers son vocabulaire acroba-

tique que Soria Rem et Mehdi Ouachek se tournent pour réa-
liser cette pièce tout en émotions. On connaît leur attrait pour 
la figure du clown ; cette fois, elle s’installe en filigrane chez 
chacun des sept personnages. Il y a du burlesque, du Chaplin, 
du Keaton dans leurs drôles de pérégrinations. Fli est le nom 
d’un personnage qui n’aspire qu’à voler. Autour de lui, des 
« petites voix » intérieures l’accompagnent dans ce fantasme, 
pour mieux lui donner des ailes. Portée par des interprètes de 
haut vol, la pièce fait naître des moments d’enfance comme 
cinématographiée.

Nathalie Yokel

Le 14 décembre 2019 à 20h45 et le 15 à 17h.  
Dans le cadre du Festival Kalypso. 

Franck Tortiller  
s’empare de la musique  
de Franck Zappa. 

Jazz / Le Sacre du tympan 

Fred Pallem  
« Cartoons » #2 

Le big band de Fred Pallem présente le second volet 
de son immersion dans l’univers des dessins animés, un 
spectacle à destination des enfants petits… et grands !

Fred Pallem et le Sacre du Tympan.

Et si un spectacle jeune public était l’occasion de réveiller le 
souvenir des musiques de l’enfance ? Génériques de séries 
animées, bandes-son de jeux vidéo, thèmes de manga ou de 
Disney, etc. De Super Mario à Goldorak, en passant par Scooby 
Doo et Dragon Ball, les Simpsons et Inspecteur Gadget, Fred 
Pallem et son orchestre ont choisi de faire leur miel avec gour-
mandise de ces musiques. Le Sacre du Tympan est un orchestre 
de garnements, qui prennent un malin plaisir à jouer ces airs qui 
ont bercé leur jeunesse, sous la plume maline et experte de 
leur arrangeur en chef qui traite ces mélodies comme des per-
sonnages en action. Le premier volume de « Cartoons » ayant 
cartonné, les voici qui se lancent dans une seconde fournée, 
pour le bonheur des enfants mais peut-être aussi surtout de 
leurs parents qui, même devenus grands, n’ont pas oublié le 
plaisir coupable des après-midis vautrés sur le canapé, absor-
bés par la magie du petit écran. 

Vincent Bessières

Théâtre Les Gémeaux, Scène Nationale,  
49 av. Georges-Clemenceau, 92330 Sceaux.  
Spectacles du mardi au samedi à 20h45, le dimanche à 17h.  
Tél. 01 46 61 36 67. www.lesgemeaux.com
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Une nuée d’acrobates échappés  
de la compagnie XY. 

pièce, j’élabore à la fois quelque chose de structuré et quelque 
chose de l’ordre de la pure poésie.

Qui sont ces femmes et ces hommes composant la famille 
située au centre de cette nouvelle pièce ?
P. R. : Ce sont des gens brillants, des personnalités extrêmement 
armées intellectuellement qui ne réussissent pourtant pas à faire 

entretien / Pascal Rambert

Architecture 
Théâtre / texte et mes Pascal Rambert 

Créé lors du Festival d’Avignon en juillet dernier dans 
la Cour d’honneur du Palais des papes, le nouveau 
texte de Pascal Rambert se livre comme un « memento 
mori pour penser notre temps ». Avec un groupe 
d’interprètes de prestige.

Vous dites, à propos des personnages d’Architecture, que 
chacun d’entre eux croit que donner sa vie pour la pensée et 
la beauté a un sens. Quelle place ces deux notions occupent-
elles dans votre théâtre ?
Pascal Rambert : Une place fondamentale. D’ailleurs, au-delà 
même du théâtre, elles occupent une place fondamentale dans 
ma vie. Car je viens de la raison, de la philosophie. Un jour, j’ai 
dû faire un choix. Soit poursuivre dans la voie de la pensée, 
enseigner la philosophie, faire de cette discipline mon arme 
pour vivre. Soit choisir la beauté, c’est-à-dire l’art. Et j’ai choisi 
l’art. Mais finalement, la beauté et la pensée sont restées les 
deux jambes grâce auxquelles je marche. Car quand j’écris une 

barrage à l’avènement du national-socialisme (ndlr, Architec-
ture débute aux premières années du xxe siècle, pour s’achever 
au moment de l’Anschluss). La question qui se pose est donc 
de savoir comment, si de telles personnes n’ont pas réussi à 
s’opposer au naufrage de leur société, nous pourrions parvenir 
aujourd’hui, dans une époque où les gens sont sans doute moins 
armés conceptuellement, politiquement, philosophiquement, à 
lutter contre cette barbarie si elle se présentait à nous.

Les personnages de vos pièces portent les prénoms des 
comédiennes et comédiens qui les interprètent. De quelle 
façon ces derniers nourrissent-ils votre écriture ?
P. R. : S’ils n’étaient pas là, mes pièces n’existeraient pas. J’écris 
pour les acteurs, à partir des résonances corporelles et énergé-
tiques que révèle leur rencontre sur le plateau. Un peu comme 
si je donnais des formes à des forces vitales qui, lorsqu’elles sont 
mises en présence, produisent des zones d’affrontement ou 
d’apaisement. Mon écriture repose beaucoup sur des rythmes, 
sur des associations voix-corps-sons qui ne pourraient pas naître 
si je ne savais pas pour qui j’écrivais.

Entretien réalisé par Manuel Piolat Soleymat

* Jacques Weber, Laurent Poitrenaux, Emmanuelle Béart,  
Audrey Bonnet, Marie-Sophie Ferdane, Anne Brochet, Arthur Nauzyciel, 
Stanislas Nordey, Denis Podalydès en alternance avec Pascal Rénéric.

Du 24 janvier au 1er février 2020. 

« Mon écriture repose beaucoup 
sur des rythmes, sur des 

associations voix-corps-sons. »
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Une famille disloquée.  

entretien / Gaëtan Levêque

Esquive
Cirque / mes Gaëtan Levêque / création 

Trampoliniste depuis 20 ans, Gaëtan Levêque a 
beaucoup contribué au renouveau de sa discipline. En 
mettant en piste six jeunes circassiens dans Esquive, il 
passe le relai. 

Depuis 2017, vous êtes responsable artistique de la pépinière 
« Premiers pas » du Plus Petit Cirque du Monde (PPCM) à 
Bagnolet. En quoi Esquive est-il lié à cette structure ?
Gaëtan Levêque : Parmi les six interprètes de la pièce, quatre 
sont accompagnés par la pépinière, qui a pour mission d’ac-
compagner et de produire les premiers projets de jeunes cir-
cassiens issus d’une école. En particulier ceux qui sont proches 
des valeurs du cirque social. Les acrobates Baptiste Petit, Rémi 
Auzanneau, Hernan Elencwajg et Tanguy Pelayo ont monté 
ensemble le collectif « La Bête à quatre », où ils développent 
leur pratique de la voltige, de la banquine et de la bascule 
coréenne. Dans Esquive, ils partagent la piste avec deux jeunes 
femmes : Mathilde Jimenez et Louise Aussibal.

En quoi ce spectacle marque-t-il une évolution dans votre 
rapport au trampoline, qui est votre agrès de prédilection 
depuis 20 ans ?

G. L. : Ce spectacle marque pour moi le début d’une période 
de transmission. Après 20 ans de trampoline, j’ai décidé de ne 
plus être interprète, même dans mes propres créations, et de 
continuer de développer à la mise en scène les deux grands 
axes de ma recherche autour du trampoline : l’appui sur le mur 
et la danse sur toile. Ils sont au cœur d’Esquive, où je travaille 

aussi avec les six interprètes sur le point de suspension, le vol 
acrobatique et les portés. 

Les interprètes d’Esquive sont spécialisés dans d’autres 
disciplines que le trampoline. De quelle manière avez-vous 
abordé l’agrès avec eux ?
G. L. : Le trampoline est un outil pédagogique utilisé dans les 
écoles pour toutes les disciplines, en particulier la voltige. Les 
interprètes en avaient donc une connaissance de base. Je les 
ai accompagnés dans une exploration plus en profondeur de 
l’agrès. Travail qui a été aussi riche pour moi que pour eux. 
Afin d’explorer toutes les possibilités offertes par le trampo-
line, j’ai imaginé une structure faite de trois grands trampolines 
entourés d’un plateau, avec des murs rétractables. Le tram-
poline est très ouvert au dialogue avec d’autres disciplines, 
avec d’autres modes d’expression. J’ai voulu donner à voir sa 
capacité d’accueil.

Quel type de communauté les six jeunes artistes forment-ils 
au plateau ?
G. L. : Il est important pour moi que la relation qui existe entre eux 
soit sensible au plateau, qu’elle dise quelque chose de l’humanité. 
Ils sont en perpétuelle construction, aussi bien sur un plan indivi-
duel que collectif. Ils dialoguent constamment avec la musique de 
Maxime Delpierre, composée pendant les répétitions. Ensemble, 
ils portent un hommage à un agrès qui a beaucoup évolué ces 
dernières années, et qui est encore plein d’avenir.

Propos recueillis par Anaïs Heluin

Les 10 et 11 janvier 2019.

« Le trampoline est très ouvert  
au dialogue avec  

d’autres disciplines. »
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entretien / Declan Donnellan

La Tragédie du vengeur
Théâtre / De Thomas Middleton /  
mes Declan Donnellan / première en France 

Pour leur premier spectacle en langue italienne, le 
metteur en scène anglais Declan Donnellan et son 
complice scénographe Nick Ormerod créent La 
Tragédie du vengeur de Thomas Middleton. Intrigues, 
corruption, soif de pouvoir… Une plongée dans les 
affres du ressentiment et du besoin de vengeance.

Avec La Tragédie du vengeur, vous dirigez pour la première 
fois des comédiennes et comédiens italiens. Diriez-vous que 
ces interprètes ont une culture de jeu différente des actrices 
et acteurs anglais ?
Declan Donnellan : Ayant eu l’occasion de travailler avec des 
comédiens français, anglais, russes, italiens, finlandais, j’ai pu obser-
ver que chaque acteur est encore plus différent d’un autre acteur, 
qu’une langue peut être différente d’une autre langue. Néanmoins, 
les défis auxquels les interprètes sont confrontés restent toujours 
les mêmes. Il n’y a pas de problème de frontière dans l’expression 
de la nature humaine, contrairement à l’expression de la culture 
et de la politique. Vérifier une fois de plus cet état de fait, en Italie, 
avec le Piccolo Teatro, a été une expérience merveilleuse. Si l’on 
est ouvert à la vie que révèle le moment présent, si l’on ne réduit 
pas son processus de travail à des codes de jeu rigides et précuits, 
on peut alors éprouver de nouvelles possibilités de relations et 
de sens. C’est d’ailleurs la raison pour laquelle, au théâtre, l’art de 
l’acteur a toujours le premier et le dernier mot.

Qu’est-ce qui vous semble le plus intéressant dans la pièce 
de Thomas Middleton ?
D. D. : En prenant sa revanche sur ceux qui lui ont fait du mal, 

Vindice, le personnage central de La Tragédie du vengeur, est 
emporté dans une suite d’événements chaotiques qui inter-
rogent les fondements mêmes de son identité. Cette pièce 
semble parfois célébrer l’artificialité, la représentation et les 
faux-semblants. Mais Middleton émet l’hypothèse que l’authenti-
cité peut être, elle-même, un leurre. Bien sûr, il n’apporte aucune 
réponse définitive. Et moi non plus. Il est important de se rendre 
compte que chacun d’entre nous prend du plaisir à punir les 
autres, particulièrement lorsque nous pensons être du côté « du 
droit ». Au xviie siècle, les auteurs n’avaient pas peur d’aborder 
des sujets subversifs. Bon nombre de ces thèmes ont été repris 
au siècle dernier, notamment par des écrivains comme Jarry et 
Artaud. Parmi ces thèmes, le besoin de vengeance, le besoin 
de haïr, font aujourd’hui encore partie des sentiments les plus 
puissants que nous pouvons ressentir. Il s’agit de l’autre visage 

de la nostalgie : l’incapacité de se libérer de certaines situations, 
des tragédies, des événements qui nous submergent.

Qu’est-ce qui rend, selon vous, La Tragédie du vengeur aussi 
proche de notre époque ?
D. D. : Les textes vraiment bons parlent toujours « de mainte-
nant », car ils explorent les recoins de la condition humaine. 
Bien sûr, comme toutes les grandes pièces, La Tragédie du 
vengeur pose des questions à la fois hautement politiques et 
hautement intimes. Mais elle pose des questions différentes 
à chacun d’entre nous. Car il est dans notre nature de nous 
placer au centre de l’univers. Lorsque nous nous trouvons face 
à une pièce qui parle d’identité, de corruption, de consumé-
risme, de faillite morale, nous la trouvons forcément « telle-
ment moderne ». Mais il suffit de regarder l’histoire du monde 
pour réaliser que les mêmes comportements se reproduisent 
encore et encore.

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

Du 18 mars au 2 avril 2020.
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« Au théâtre, l’art de l’acteur  
a toujours le premier  

et le dernier mot. »

La Tragédie du vengeur.
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Dans le frigo au Théâtre de la Tempête.

critique

Dans le frigo
Théâtre de la Tempête / d’après Copi, Shakespeare, genet / mes Clément Poirée

Audacieux hommage aux puissants pouvoirs du théâtre,  
Dans le frigo propose trois pièces en une sous l’égide de Copi.

Jusqu’à peu, chaque soir, le public venait à la 
Tempête voir Le Frigo de Copi et se retrouvait 
embarqué par surprise dans une pièce fleuve 
et gigogne pour quatre heures d’hommage 
aux pouvoirs du théâtre. Le Frigo ouvrait sa 
porte sur le Macbeth de Shakespeare qui 
tenait ensuite dans ses mains Les Bonnes de 
Genet. Tout récemment, le théâtre que dirige 
Clément Poirée a décidé de ne plus propo-
ser en semaine que des versions écourtées 
de ce programme, avec alternativement 
Macbeth ou Les Bonnes en complément du 

Frigo, et le week-end l’intégralité du triptyque. 
On conseille plutôt de découvrir l’intégrale, 
afin de coller au plus près au projet initial de 
Clément Poirée. Copi, le romancier, dessina-
teur et dramaturge argentin, collaborateur de 
Libération, d’Hara-Kiri, de Charlie Hebdo, acti-
viste gay mort en 1987 du SIDA, en constitue 
la figure tutélaire. Il a écrit en 1983 une pièce 
fantasmatique où des monstres apparaissent 
à cause d’un immense réfrigérateur – cadeau 
de sa mère pour ses cinquante ans – qui s’est 
invité dans son salon. Un peu comme un Mac-

beth qui ne peut échapper aux fantômes de 
ceux qu’il a tués, mais en beaucoup moins san-
glant, l’appareil ménager fait surgir sur scène 
une mère, un chien, un rat, des interlocuteurs 
fantasmagoriques du personnage qui vont 
révéler quelques parts sombres de sa psyché.

Les forces théâtrales du fantasme
Car c’est là une des vertus du théâtre que 
Poirée et ses comédien.nes se plaisent à 
souligner dans ce triptyque, que sa capacité 
extraordinaire de donner corps à l’imaginaire. 
Un imaginaire dans lequel on trouve beau-
coup de désir, de peur (de la mort), d’envie, 
de jalousie, bref, un marais de sentiments 
humains, trop humains, que la scène sait si 
bien sublimer. Avec Macbeth, c’est dans une 
version quelque peu remaniée, avec un pro-
tagoniste veule et rustre qui excelle dans un 
dénuement de décor propre à faire vibrer 
tous ses cauchemars. Avec les Bonnes qui 
imitent cette maîtresse qu’elles aiment autant 
qu’elles la haïssent, on est de retour dans le 
décor initial avec deux jeunes comédiennes 
facétieuses qui livrent une prestation pleine 
d’intelligence. Support d’une théâtralité 
baroque transgressive, Dans le frigo traverse 
ainsi avec bonheur les frontières entre le réel 
et le fantastique, entre les genres, sexuels et 
littéraires, entre le vrai et le faux, le senti et le 
joué, entre la sincérité et la comédie. La pièce 
propose au final un triptyque audacieux, iné-
gal certes, long parfois, mais régulièrement 
ponctué de très belles prestations et toujours 
gorgé de ce plaisir de donner forme à nos fan-
tasmes, de faire vivre scènes et personnages 
et de faire vibrer les pouvoirs du théâtre.

éric Demey

Théâtre de la Tempête, route du Champ-de-
Manœuvre, 75012 Paris. Du 13 septembre  
au 20 octobre, mardi et jeudi à 20h :  
Le Frigo / Macbeth (2h25), mercredi et 
vendredi à 20h : Le Frigo / Les Bonnes 
(2h25), samedi à 19h30 et dimanche à 
15h30 : intégrale (4h). Tél. 01 43 28 36 36. 

Anna Mouglalis et Xavier Legrand, interprètes 
de Julie et de Jean.

critique

Mademoiselle Julie 
Reprise / Théâtre de l’Atelier / D’August  Strindberg / mes Julie Brochen

Avec Anna Mouglalis et Xavier Legrand dans les rôles de Julie  
et de Jean, Julie Brochen – qui interprète Kristin – crée une mise 
en scène inscrite au cœur de l’écart entre règles figées et désirs 
fulgurants. 

Si la « tragédie naturaliste » imaginée par 
August Strindberg à la fin du dix-neuvième 
siècle, qui fit scandale, a traversé avec suc-
cès les frontières et les époques, c’est sans 
doute parce qu’au-delà de ses dimensions 
sociale ou psychologique, elle met en scène 
un duel paradoxal et passionnel, une danse 
de mort saisissante où sans cesse s’affrontent 
et s’entremêlent les élans du désir et toutes 
sortes de réfrènements. Des empêchements 
imbriqués les uns dans les autres, façonnés 
par des enfermements, des peurs et des héri-
tages qui emportent dans un maelstrom de 
contradictions. Lors de cette nuit de la Saint-
Jean où l’on boit et l’on danse plus que de rai-
son, éros et Thanatos apparaissent plus que 
jamais inséparables. C’est à ce moment que 
Mademoiselle Julie, la fille du Comte, séduit 
Jean, le valet, censé être fiancé à la cuisinière 
Kristin. Ce qui compte dans cette écriture, 
ce sont les impacts infinis sur les cœurs et les 
esprits, et la metteure en scène Julie Brochen 
souligne à juste titre que le texte si sensuel et 
si audacieux et « incroyablement nouveau ». 
Dans le sillage du projet naturaliste cher à Zola 
et Strindberg, elle ancre l’intrigue dans son 
temps à travers les costumes et la scénogra-
phie, espace domestique daté où tout semble 
bien réglé, et affirme la modernité du texte 
par le jeu. Il est vrai qu’actualiser le décor 
n’est pas en soi un atout, car c’est justement 
cet écart entre un univers figé par ses règles 
et la relation violente de Jean et Julie qui est 
intéressant, et que la mise en scène révèle.

Cruelle étrangeté de la vie
Ce sont Anna Mouglalis et Xavier Legrand qui 
ont proposé à Julie Brochen de mettre en 
scène la pièce, qu’elle a redécouverte grâce 
à eux – elle a elle-même interprété Julie à sa 
sortie du Conservatoire. La difficulté est de 
trouver le juste équilibre dans ce paroxysme 
de déséquilibres. D’atteindre la vérité des 
êtres et leurs tourments, parfois leurs éclats 
d’espoir. Xavier Legrand et son jeu très tenu, 

très maîtrisé, interprète Jean dans toute sa 
complexité, alors que petit à petit s’affirme 
son ambition calculatrice. Il rêve en effet d’un 
hôtel au bord d’un lac italien où Julie serait 
un bel « ornement », mais s’applique encore 
à cirer les bottes du si respecté Monsieur le 
Comte. Anna Mouglalis au contraire est une 
figure de l’excès dans le rôle fascinant et exi-
geant de Julie, et cet excès parfois s’avère 
réducteur. Julie Brochen interprète quant à 
elle Kristin, et sa présence apporte beaucoup. 
Concrète, blessée, elle est un contrepoint 
qui compte. La tragédie advient, se conclut 
presque de manière banale autant qu’effa-
rante. Dans ce jeu cruel où s’imposent des rap-
ports de mépris et de domination, l’essence 
de la tragédie est sans doute qu’il aurait pu 
en être autrement.

Agnès Santi

Théâtre de l’Atelier, 1 place Charles-Dullin, 
75018 Paris. Du 1er octobre au 3 novembre 
2019. Du mardi au samedi à 21h, le dimanche  
à 15h. Relâche le 21 juin. Durée : 1h20.  
Tél. 01 46 06 49 24. www.theatre-atelier.com

texte et mise en scène 
Jean Bechetoille

20 SEPT.
> 20 OCT. 

Cartoucherie 
75012 Paris
T. 01 43 28 36 36 
www.la-tempete.fr

VIE ET MORT 
D’UN CHIEN 
TRADUIT DU 
DANOIS PAR 
NIELS NIELSENwww.lacomedie.fr | 04 77 25 14 14
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HELEN K.
Elsa Imbert

 mar. 12 au lun. 18 novembre 2019
à La Comédie

 production créée à La Comédie | jeune public

et en tournée jusqu’en décembre 2019

www.lacomedie.fr | 04 77 25 14 14
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UN CONTE DE NOËL
adaptation scénique à partir 

du film d’Arnaud Desplechin |
Julie Deliquet | Collectif  In Vitro

mar. 15 au ven. 18 octobre 2019
à La Comédie

 coproduction créée à La Comédie | artiste associée

et en tournée jusqu’au printemps 2020

Le week-end créatif  
de l’Adami 

Gaîté Lyrique 

Collaboration et partage sont les maîtres-mots du cinquième 
week-end créatif organisé par l’Adami et la Gaîté Lyrique, à l’issue 
duquel les porteurs d’idées présentent ensemble le résultat de 
leur circumcréativité !

Ouvert aux artistes en recherche de nouveaux 
modes d’expressions scéniques et sensibles 
au potentiel technologique ainsi qu’aux déve-

loppeurs, designers, techniciens du spectacle 
et autres créateurs des arts vivants enthousias-
més par un projet collectif, le week-end créatif 

de la Gaîté Lyrique les invite à tester et illustrer 
les possibilités de la création augmentée. Les 
créations du week-end seront présentées 
dans la petite salle 360° de la Gaîté Lyrique, 
équipée d’un dispositif de projection sur ses 
quatre murs. 

Cercles potentiels
« Dans cet espace immersif unique à Paris, les 
participants imagineront en équipe et réalise-
ront une esquisse de spectacle de quelques 
minutes au croisement des arts vivants, du 
numérique et de la projection à 360°. » À l’is-
sue du week-end, aura donc lieu la restitution 
in situ du résultat de la rencontre entre les 
volontaires de cette expérience artistique 
immersive de cinquante-quatre heures, 
précédée de temps forts, dont la diffusion 

de Howto d’Elisabeth Caravella et la repré-
sentation du spectacle Lapse du collectif 
Ascidiacea. Du matériel est mis à disposition 
pour créer et expérimenter mais les partici-
pants doivent apporter leur propre ordina-
teur et « sont invités à apporter du matériel 
type instrument de musique ou autre pen-
dant le week-end ». Avis aux curieux et aux 
« makers » de demain !

Catherine Robert

Gaîté Lyrique, 3 bis rue Papin, 75003 Paris.  
Du 1er au 3 novembre 2019. Vendredi, de 19h  
à 23h, samedi, de 9h à 23h, et dimanche, de 9h 
à 19h. Contact et informations :  
pole-production@adami.fr
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ARTCENA, un centre de ressources du xxie siècle 
Né en 2016 de la fusion entre le Centre national du Théâtre et HorsLesMurs, ARTCENA, Centre national des arts du cirque,  
de la rue et du théâtre, est une ruche dont les multiples actions essaiment et pollinisent ! Coordination et mise à disposition 

des connaissances et ressources, accompagnement des professionnels du spectacle vivant, soutien aux auteurs, 
développement international : ARTCENA met en œuvre de nouvelles modalités de partage, construit des passerelles  

et des synergies, et s’appuie sur la complémentarité des compétences pour promouvoir la création.
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« Le fonds documentaire d’ARTCENA com-
prend entre 16 000 et 18 000 livres. Ces livres 
sont pour moitié des fictions dramatiques, et 
pour autre moitié, soit de l’information pro-
fessionnelle que l’on met à jour par l’inter-
médiaire de guides juridiques, de guides de 
formation, d’annuaires, de documents stric-
tement techniques…, soit des ouvrages sur 
le théâtre, la mise en scène, le jeu d’acteur…  

Quelles sont les missions d’Artcena ? 
Gwénola David : ARTCENA est un centre de 
ressources au sens large, qui propose une 
grande variété d’outils et services afin de 
répondre aux besoins des professionnels et 
des publics concernés. Cet objectif recouvre 
diverses missions. La première, c’est la docu-
mentation, le partage d’une information exper-
tisée et organisée, qui conjugue la collecte et 
la mise à disposition sur des supports papier 
ou numériques. Notre but est de pouvoir livrer 
une bonne information, de la mettre en pers-
pective dans une dynamique de démarche 
artistique, dans une historicité. Travailler à 
l’accessibilité de la ressource permet de don-
ner des clefs pour comprendre la création 
contemporaine. Ensuite, nous accompagnons 
les professionnels afin qu’ils puissent mettre 
en œuvre leurs projets, à travers un conseil 
personnalisé sur la méthodologie, les ques-

À cette collection, il faut ajouter environ 
8 000 vidéos, dont une grande part est issue 
de l’ancien fonds de HorsLesMurs. 

Nourrir le temps présent
On y trouve donc principalement des capta-
tions sur le nouveau cirque et les nouveaux 
arts de la rue. L’une de mes ambitions, pour 
le futur, est d’essayer de récupérer des 

tions juridiques et administratives, etc. Sont 
aussi mis à disposition un fil d’actualité, divers 

propos recueillis / Marc Sayous / Partage des connaissances et des ressources 

Un fonds documentaire contemporain
ARTCENA met à la disposition du public un important fonds de ressources sur 
l’actualité des arts du cirque, de la rue et du théâtre. À la tête de la plateforme 
Documentation, Marc Sayous nous ouvre les portes de son département.

entretien / Gwénola David 

L’actualité en perspectives 
Directrice d’ARTCENA, Gwénola David œuvre tous azimuts pour 
fédérer, organiser et accompagner au plus près les professionnels. 

qui ne nous appartiennent pas mais ont été 
déposées chez nous par des photographes. 
L’enrichissement de nos ressources est un jeu 
de réciprocité. Il nous arrive de solliciter des 
artistes afin qu’ils déposent chez nous des 
documents sur leur activité. Mais il arrive aussi 
que des créateurs viennent vers nous pour 
nous confier leurs archives. Bien sûr, nous 
ne pouvons pas tout accepter, notre mission 
est de nous concentrer sur l’actualité afin de 
nourrir le temps présent. Et si nous sommes 
amenés à récupérer des documents histo-
riques, nous les transférons à la Bibliothèque 
nationale. Notre axe de travail concerne le 
contemporain. »

Propos recueillis par  
Manuel Piolat Soleymat

noué de nombreux partenariats avec différents 
acteurs impliqués dans le spectacle vivant : plu-
tôt que d’avancer en ordre dispersé, mieux vaut 
unir nos forces. Nous essayons d’être une sorte 
de pivot afin de renforcer les coopérations et 
de tirer parti des complémentarités. Produire 
ou utiliser la ressource, c’est réfléchir ensemble, 
travailler ensemble, pour faire vivre une intelli-
gence collective. 

Propos recueillis par Agnès Santi 

archives filmées théâtrales afin d’enrichir 
notre offre de vidéos sur le théâtre. Enfin, 
notre fonds dispose de 8 900 photographies, 

guides dont notre Guide du spectacle vivant, 
ainsi qu’une offre de formation. Quant au sou-
tien des auteurs, un volet emblématique de 
notre action, nous les aidons financièrement 
pour que leurs textes puissent prendre vie sur 
scène. Nous nous employons également à ren-
forcer le conseil à l’échelle internationale des 
équipes françaises, via notamment le nouveau 
dispositif Contxto, qui permet de traduire des 
auteurs francophones afin de favoriser leur 
diffusion à l’étranger. 

Sur quels leviers vous appuyez-vous pour la 
mise en œuvre de ces actions ? 
G. D. : Dans un premier temps, la fusion du 
Centre national du Théâtre et de HorsLesMurs 
a constitué un vaste chantier qui nous a obligés 
à une réorganisation, en particulier à une refonte 
des systèmes informatiques pour mettre en ligne 
la ressource numérique. Notre priorité a été de 
décloisonner, de créer des synergies et des 
passerelles. Dans le champ de la création, nous 
nous appuyons sur la reconnaissance des pairs, 
et faisons confiance à l’expertise des réseaux 
labellisés et des agences régionales qui nous 
informent sur les projets. Le besoin d’accompa-
gnement est très fort. Alors que les financements 
se fragilisent, il devient d’autant plus stratégique 
d’être efficace, de connaître les bonnes pra-
tiques. Pour optimiser nos actions, nous avons 

« Notre travail consiste à accompagner les 
professionnels dans la création de leurs spec-
tacles. Nous nous adressons souvent à des 
jeunes compagnies qui en sont à leur premier 
ou deuxième spectacle. Pour les artistes, il 
s’agit d’un accompagnement à la structura-
tion, pour les administrateurs ou chargés de 
production, d’un accompagnement adminis-
tratif ou juridique. Pour tous, les propositions 
se déclinent de la même façon. Nous orga-
nisons des ateliers à Artcena ou en pro-
vince – nous travaillons notamment avec La 
Collaborative, un regroupement d’agences 
culturelles régionales. Les ateliers s’adressent 
à 15 ou 20 personnes, plutôt des débutants, 
avec des thèmes comme « Concevoir et rédi-

ger un dossier artistique », « Construire un 
budget », « Qu’est-ce que le droit d’auteur ? », 
« Comment lire un contrat de travail ? ». Nous 

propos recueillis / Laure Favret / Accompagnement et conseil

Une multiplicité d’outils 
Laure Favret est responsable de la plateforme Service aux professionnels, un service 
composé de deux juristes, d’un chargé de mission arts de la rue et cirque, et d’une 
coordinatrice des soutiens aux auteurs. Ensemble, ils mettent au point de nombreuses 
ressources.

tenons également une permanence juridique 
gratuite par téléphone le mardi et le jeudi de 
9h30 à 13h. 

Tous les volets du projet artistique
En plus de ces outils « en direct », nous met-
tons à disposition de nombreuses ressources 
sur le site internet artcena.fr : un guide du 
spectacle vivant, des fiches… Nous rédigeons 
également des guides pdf à télécharger, 
parfois en collaboration avec des personnes 
extérieures ou des partenaires. La difficulté 
première, pour les jeunes, est de se situer, 
d’identifier le lieu de création de leur spec-
tacle puis de le faire tourner. C’est pourquoi 
les présentations de projets sont si intéres-
santes : elles leur permettent de préciser 
leur projet via un formulaire, avant même la 
sélection, en répondant à l’appel à candida-
ture, puis, après la sélection, de travailler leur 
discours et de convaincre. »

Propos recueillis par Isabelle Stibbe

Permanence juridique gratuite par  
téléphone le mardi et le jeudi de 9h30 à 13h :  
01 55 28 10 26.

Laure Favret

« Seul réseau dédié au cirque et aux arts de 
la rue soutenu par le programme Europe 
Creative de la Commission européenne, le 
réseau Circostrada, né en 2003, est en phase 
d’expansion. Il comptait 50 membres en 2013 
et en compte 120 aujourd’hui, venus de 35 
pays européens et extra-européens. Au fur et 
à mesure des réunions informelles (souvent à 

l’occasion des festivals), est née l’envie, portée 
entre autres à l’origine par HorsLesMurs, d’une 
organisation soutenant davantage le partage 
des savoirs et des expériences. 

Accroître le rayonnement des œuvres 
Circostrada a pour vocation d’accompagner 
les professionnels au niveau européen en sti-

propos recueillis / Stéphane Segreto-Aguilar / Développement international

Un partage des savoirs  
à l’échelle internationale

Stéphane Segreto-Aguilar est responsable du développement international au sein 
d’ARTCENA et coordinateur du réseau Circostrada pour le cirque et les arts de la rue.

tement, cela se traduit par l’organisation de 
séminaires, de laboratoires, de rencontres entre 
professionnels. Circostrada est subventionné 
par la Commission européenne et le ministère 
de la Culture via ARTCENA. La situation des arts 
du cirque et de la rue n’est pas la même par-
tout en Europe : si, en France, ils bénéficient de 
structures et de fonds publics, il existe encore 
des pays où ils ne sont pas assez reconnus. Les 
rencontres que nous organisons contribuent au 
progrès de cette reconnaissance. Le prochain 
séminaire international dédié au cirque (FRESH 
CIRCUS) aura lieu à Auch, du 22 au 24 octobre 
2019. On y attend 500 professionnels venus de 
40 pays, de la Corée du Sud au Mexique, en 
passant par l’Ethiopie. »

Propos recueillis par Catherine Robert

mulant l’échange d’informations, en améliorant 
les compétences et en soutenant de nouvelles 
initiatives : ces professionnels grandissent 
ensemble et affermissent leur secteur. Concrè-

FRESH STREET#3, séminaire international pour le développement des arts de la rue, à Galway  
en Irlande en mai 2019. 

« Le grand enjeu  
des années à venir,  
c’est la collecte des 

documents numériques. »

Comment les relations entre la BNF et ART-
CENA s’articulent-elles ?
Joël Huthwohl : Notre principal point de tra-
vail commun est d’établir ce qui peut « faire 
trace » de la vie des spectacles en France, de 
mettre en place des procédures permettant 
de collecter cette mémoire et de la conserver. 
Par nature, ARTCENA est vraiment en contact 
étroit avec les créateurs, les lieux, tout ce qui 

est en lien avec la vie des spectacles. La BNF, 
elle, est moins directement identifiée par les 
acteurs des arts vivants comme un lieu qui 
peut collecter des programmes, des affiches, 
des documents numériques… Il y a donc un 
flux de ressources important qui arrive chez  
ARTCENA. Sur le long terme, la BNF est ame-
née à prendre le relai d’ARTCENA, afin de 
conserver ce qui n’a plus d’intérêt immédiat 

entretien / Joël Huthwohl / Partage des connaissances et des ressources 

ARTCENA et la BNF :  
deux institutions complémentaires

Joël Huthwohl dirige le département des arts du spectacle de la Bibliothèque 
nationale de France (BNF). Il éclaire pour nous les liens de coopération entre cette 
institution et ARTCENA.

taires du Centre national du théâtre, que nous 
avons fusionnées avec notre propre documen-
tation. Ces transferts de documents sont le 
fondement de notre collaboration. Cette col-
laboration a d’ailleurs abouti à la labellisation 
d’ARTCENA comme « pôle associé » de la BNF.

Comment envisagez-vous l’avenir de cette 
collaboration ?
J. H. : Le grand enjeu des années à venir, c’est 
la collecte des documents numériques. Nous 
avons commencé à nous rapprocher pour 
envisager comment, de la même manière 
qu’on le fait pour le papier, on pourrait ima-
giner des processus permettant de faire en 
sorte que ce qui est collecté par ARTCENA 
puisse ensuite être archivé sur les serveurs de 
la BNF pour une conservation à long terme. »

Entretien réalisé par  
Manuel Piolat Soleymat

d’un point de vue de l’actualité. Nous avons 
ainsi récupéré, lors de la création d’ARTCENA, 
une grande partie des ressources documen-

Joël Huthwohl.

Marc Sayous.  

Gwénola David.

« ARTCENA propose  
une grande variété 

d’outils et services. »

« Le dispositif vise  
à favoriser  

le rayonnement  
et la circulation  
des œuvres. »
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Quel est le principe de l’Aide à la création ?
Serge Tranvouez : L’aide à la création est un 
dispositif d’aide aux écrivains de théâtre visant 
à favoriser le rayonnement et la circulation 
de leurs œuvres. Tous les auteurs peuvent 
envoyer leurs textes à notre commission, à 
condition qu’ils n’aient jamais été créés. Nous 
nous réunissons deux fois par ans. Chaque 
texte reçu est lu anonymement par deux lec-
teurs. À l’issue de ce premier tour, des notes 
sont attribuées et certains textes sont éliminés. 
Les autres sont relus : chacun par trois nou-
veaux lecteurs. Ensuite, nous débattons afin 
de choisir ceux qui recevront un soutien finan-
cier. L’Aide à la création est là pour se mettre 

au service des auteurs, sans défendre une 
forme d’écriture particulière. La commission 
est composée de lecteurs et de lectrices très 
différents, ce qui permet une grande pluralité 
de sensibilités et de points de vue.

De quel soutien les textes lauréats bénéfi-
cient-ils ?
S. T. : Il y a deux types d’aide. Une aide à la 
production de 16 000 euros pour la structure 
théâtrale ayant pour projet de créer l’un de 
ces textes. L’auteur ou le traducteur, lui, reçoit 
3 000 euros. En outre, ARTCENA s’engage, 
durant trois ans, à favoriser la visibilité de ces 
textes. Le second type d’aide prend la forme 

entretien / Serge Tranvouez / Soutien aux auteurs

Aide nationale à la création  
de textes dramatiques

Directeur de l’École supérieure d’art dramatique de la ville de Paris, Serge Tranvouez 
préside depuis 2018 la Commission de l’Aide nationale à la création de textes dramatiques. 
Il revient sur les modalités et les ambitions de ce dispositif géré par ARTCENA.

« d’Encouragements » à des auteurs en début 
de parcours dont l’écriture nous semble pro-
metteuse. Ces auteurs reçoivent 3 000 euros, 
sans aide à la production. »

Propos recueillis par  
Manuel Piolat Soleymat

Serge Tranvouez.
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choisies à l’exercice : respecter les 8 minutes 
imparties, veiller à préciser la distribution, les 
caractéristiques techniques, les dates… C’est 
un exercice difficile qui demande à se singu-
lariser, à trouver l’équilibre entre les artistes, 
les chargés de diffusion et le partenaire qui 
explique les raisons de son soutien. »

Propos recueillis par Isabelle Stibbe

« Les présentations de projets sont une mise 
en valeur des prochaines créations de com-
pagnies de cirque en direction des profes-
sionnels. Comme nous avons chaque année 
un nombre important de créations dans le 
domaine du cirque contemporain, l’idée est 
de permettre aux professionnels venant au 
festival CIRCa d’être attentifs aux créations de 
compagnies pas forcément repérées, et d’en 
devenir éventuellement partenaires. À CIRCa, 
les présentations de projets existent depuis 10 

ans, grâce à Peggy Donck, une ancienne char-
gée de diffusion. Chaque année, nous pré-
voyons 2 à 3 demi-journées, avec 10 à 12 pro-
jets par demi-journée. L’an passé, nous avons 
sélectionné 24 candidats sur 114. C’est moi qui 
réalise les choix artistiques, selon des critères 
de diversité (chapiteau, salle, grande forme, 
petite forme), de parité, d’avancement du 
projet. ARTCENA centralise les candidatures, 
anime les présentations, et réalise un travail de 
coaching en amont pour préparer les équipes 

propos recueillis / Marc Fouilland / Accompagnement et conseil

De la construction du projet à sa présentation
Marc Fouilland, le directeur de CIRCa, Pôle national cirque Auch Gers Occitanie, est 
depuis dix ans la cheville ouvrière des « présentations de projets » en collaboration 
avec ARTCENA. 

Une présentation de projets à CIRCa à Auch. 

ARTCENA, au service des professionnels 
du spectacle vivant. 

« La ressource,  
c’est travailler ensemble. »

tiques francophones et s’en emparent, le nou-
veau dispositif Contxto, piloté par ARTCENA 
et dont les membres contributeurs sont les 
ministères de la Culture et de l’Europe et des 
Affaires étrangères, la SACD et l’Institut fran-
çais, en organise la traduction et la diffusion, 
concentrant ses premiers efforts sur la zone 
anglophone pour l’étendre ensuite à la zone 
hispanophone.

Catherine Robert

Développement international

Contxto
« Il est beaucoup plus facile d’accueillir la 
littérature dramatique étrangère en France 
que de diffuser la littérature dramatique en 
langue française à l’étranger. » remarque Sté-
phane Segreto-Aguilar. Pour que les artistes 
du monde entier découvrent les textes drama-

Nés de la volonté de mettre en lumière les 
autrices et auteurs de théâtre, ainsi que les 
maisons d’édition qui publient leurs textes, les 
Grands Prix de littérature dramatique et de lit-
térature dramatique jeunesse sont cette année 
décernés le 14 octobre, à 18h30, au Conserva-
toire national supérieur d’art dramatique de Paris. 
En amont de cette cérémonie se tiendra la deu-
xième édition de CONNECT, forum professionnel 
de réflexion qui permet aux actrices et acteurs 
du secteur de s’interroger sur l’enseignement 
de l’écriture théâtrale. Quelles peuvent être les 
approches pédagogiques ? Comment former 
sans formater ? Pour quelle insertion profession-
nelle ? Des questions qu’éclaireront des paroles 
d’écrivains, de chercheurs, de pédagogues…

Manuel Piolat Soleymat

Le 14 octobre 2019. 

ARTCENA, 68 rue de la Folie Méricourt,  
75011 Paris. Tél. 01 55 28 10 10.  
contact@artcena.fr www.artcena.fr

Si l’offre d’information juridique d’ARTCENA 
se décline gratuitement via les ateliers, les 
guides, la permanence téléphonique et le site 
internet, elle s’étoffe désormais d’un nouveau 
service en ligne : ARTCENA Juridique. Acces-
sible par abonnement payant à l’année, cet 
outil s’adresse surtout aux porteurs de pro-
jets aguerris avec une veille sur l’actualité, des 
études, des modèles de contrats... Un service 
très utile pour répondre aux problématiques 
spécifiques au spectacle vivant telles que 
le prélèvement à la source de l’impôt sur le 
revenu des contrats de moins de deux mois, la 
taxation des CDD de courte durée, etc.

Isabelle Stibbe

https://www.artcena.fr/artcena-juridique - 
entre 120 et 140 € HT par an.

Soutien aux auteurs

Grands Prix /  
Rencontre CONNECT

Accompagnement et conseil

ARTCENA Juridique

Un atelier juridique à ARTCENA.

CONNECT, Rencontre Nationale des Écritures 
Contemporaines pour le Théâtre.

Stéphane Segreto-Aguilar.
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dates actualisées : www.comdepic.com
comédie de picardie - 03 22 22 20 28   
62 rue des jacobins - 80000 amiens 

scène conventionnée d’intérêt national pour
le développement de la création théâtrale en région 

*********************************** 

et tournées

spectacles présentés
à avignon

3 et 4 oct : Hardelot (62), 26 nov : Roanne (42), du 28 au 31 jan : CDN 
de Nancy (54), du 13 au 15 fév : Oullins - Théâtre de la Renaissance (69)

8 nov : Saint-Valery-sur-Somme (80), 23 nov : Hardelot (62), 28 nov : 
Hirson (02), 15 déc : Trith-Saint-Léger (59), 17 jan : Quevauvilliers 
(80), 14 et 15 mar : Saint-Omer (62)

8 nov : St-Céré (46), 14 nov Chatenay-Malabry (92), 26 nov : Herblay 
(95), 27 nov : Abbeville (80), 10 déc : St-Remy-en l’Eau (60), 17 jan : 
Chelles (77), 24 jan : Hirson (02), 30 jan : C.C.J.Tati - Amiens(80), 10-15 
fév : Bagnolet (93) 

14 et 15 nov : Comédie de Picardie - Amiens (80), 
13-15 fév : Théâtre de la Verrière - Lille (59)

oct : Valenciennes (59), Marseille (13), Florac (48) / nov : Berre-l’Étang 
(13), Nice (06), Cestas (33), Surgères (17), St-Quentin-en-Yvelines (78), 
Pont-Audemer (27). Décembre à mai : voir collectifcolette.fr

octobre : Rang-du-Fliers (62), Hirson (02), Couloisy (60) / novembre : 
Ailly-sur-Noye (80), Valines (80), Saint-Just-en-Chaussée (60), Mai-
gnelay-Montigny (60) / décembre : Beauval (80) / février : Communauté 
de communes de la Picardie Verte (60)

la fontaine
assemblée fabuleuse 
mise en scène :
nicolas auvray
SUR UNE IDÉE ORIGINALE D’YVES GRAFFEY 

love, love, love
de mike bartlett
mise en scène : 
nora granovsky

fan de chichoune
texte et mise en scène : 
christophe mirambeau

le pater
texte et mise en scène : 
flore lefebvre 
des noëtte

cent mètres 
papillon
de et avec : 
maxime taffanel
mise en scène : 
nelly pulicani

un président 
aurait pu dire
tout ça
texte, jeu, mise en scène, 
musiques : nicolas ducron
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DU 24 AU 27 OCTOBRE 
CHAPITEAU DES NOCTAMBULES
THÉÂTRE / MAGIE DÈS 12 ANS

Le 
paradoxe 
de Georges 
Yann Frisch

19-20

Maison 
de la MUSIQUE 
de nanterre

www.maisondelamusique.eu

 RER A Nanterre-Ville 
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critique

L’Animal imaginaire
La Colline – Théâtre national / texte, mes et peintures Valère Novarina

Deux ans après L’Homme hors de lui, Valère Novarina et ses fidèles 
interprètes reviennent au Théâtre national de la Colline avec 
L’Animal imaginaire. Une nouvelle excursion enthousiasmante dans 
le foisonnement des mots et les surgissements du vivant.

En fond de scène, deux toiles monumentales 
de l’écrivain, metteur en scène et peintre 
Valère Novarina se dressent jusqu’aux cintres. 
Loin d’elles, à main gauche, tout au bord du 
plateau de la grande salle du Théâtre national 
de la Colline : une petite table et sa chaise, sur 
laquelle vient s’asseoir Julie Kpéré. Le person-
nage qu’interprète la comédienne se met à 
formuler les mouvements et les orientations 
intérieurs qui occasionnent ses poussées 
d’écriture. « Avant que d’écrire je ne savais pas 
ce que j’allais écrire, explique-t-elle, en écri-
vant, je voyais que j’écrivais des choses que je 
n’avais jamais sues. J’écris ce que je ne pense 
pas encore… » C’est donc avec un monologue 
de cette protagoniste nommée L’Ecrituriste 
que Valère Novarina introduit son nouveau 
spectacle. Un monologue qui témoigne, avant 

les grandes farandoles lexicales et langagières 
qui traverseront le reste de la représentation, 
du rapport personnel qu’il entretient avec 
l’écriture. L’Animal imaginaire*, comme toutes 
les créations que l’artiste a signées depuis 
le milieu des années 1980, fait preuve d’une 
inventivité foisonnante. Ainsi que d’un humour 
parfois proche du non-sens, ou du loufoque, 
qui laisse apparaître en filigrane de vastes pers-
pectives de réflexion sur la condition du vivant, 
sur les implications de l’être et du non-être.

« Les acteurs sont des peintres ;  
ils tracent de l’homme dans l’espace »

On sourit, on rit à regarder et écouter les onze 
interprètes de cette fugue chimérique au long 
cours (les comédiens Édouard Baptiste, Julie 
Kpéré, Manuel Le Lièvre, Dominique Parent, 

Agnès Sourdillon, Nicolas Struve, René Tur-
quois, Bedfod Valès, Valérie Vinci, l’accordéo-
niste Christian Paccoud et le violoniste Mathias 
Lévy). Toutes et tous s’ébrouent dans la 
matière ample, énumérative, des mots et des 
panoramas qu’ils façonnent. On est saisis par 
la dimension charnelle de leurs digressions 
accumulatives. Loin d’être un simple théâtre 
du dire, l’œuvre de Valère Novarina nous 
plonge dans des mondes faits de jaillissements 
organiques et picturaux (de nombreuses 
toiles de l’écrivain-metteur en scène prennent 
part à la fête de 2h45 que constitue ce spec-
tacle). « Les acteurs sont des peintres, déclare 
Valère Novarina, ils tracent de l’homme dans 
l’espace ». Entrelaçant gaieté et profondeur, 

L’Animal imaginaire recompose le réel pour 
nous amener à envisager autrement ce qui 
nous détermine et nous constitue. À travers un 
art débordant et excessif : étonnamment libre.

Manuel Piolat Soleymat

* Texte publié, comme l’ensemble de l’œuvre de 
Valère Novarina, aux Editions P. O. L.

La Colline – Théâtre national, 15 rue Malte-
Brun, 75020 Paris. Petit Théâtre.  
Du 20 septembre au 13 octobre 2019.  
Du mercredi au samedi à 20h30, le mardi 
à 19h30, le dimanche à 15h30. Durée de la 
représentation : 2h50. Tél. 01 44 62 52 52.  
www.colline.fr

critique 

Place 
T2G / CENTQUATRE-PARIS / texte et mes Tamara Al Saadi 

S’inspirant de son propre vécu, Tamara Al Saadi retrace 
l’expérience de son arrivée en France et son combat pour y 
trouver sa place. Depuis l’enfance jusqu’à l’âge adulte.  

« J’ai grandi à Paris, dans un “en attendant” » 
confie Tamara Al Saadi. En attendant de pou-
voir rentrer en Irak, alors que la Guerre du 
Golfe vient d’éclater et que les frontières de 
son pays se sont fermées. Elle avait alors 5 ans… 
Si l’illusion du retour semble figer le temps, 
de manière toujours plus aiguë pour les plus 
âgés, elle oblige chacun des membres de la 
famille à tenter de se construire entre sa culture 
d’origine et celle inconnue du pays d’accueil. 
C’est sa propre expérience de l’exil que 
raconte Place, autofiction née « de la néces-

gravité des blessures. Née pendant la guerre 
entre l’Iran et l’Irak, sa famille a été imprégnée 
de moments de souffrance. « Je me souviens 
de mon enfance comme d’un cri » assène-t-elle. 

Conflits intérieurs
Afin de dramatiser les conflits intérieurs qui 
l’agitent, le personnage principal de Yasmine 
est dédoublé. Toutes deux, Yasmine 1 et 
Yasmine 2, sont interprétées avec talent par 
Mayya Sanbar et Marie Tirmont. D’un côté une 
jeune fille qui représente son moi originel, 
irakien. De l’autre une jeune fille qui se veut 
française en voulant évacuer sa part arabe, et 
qui lance à son double : « Tu n’es qu’un empê-
chement » Cette projection d’une subjectivité 
exacerbée a le mérite de la clarté, et fait émer-
ger des moments d’émotion, mais elle génère 
aussi une dramaturgie démonstrative, avec 
quelques fragilités. L’aspect autobiographique 
et intime rejoint bien sûr des questions poli-
tiques, et la pièce invite à réfléchir à ce que 
signifient l’intégration ou l’assimilation, sujets 
de nombre de débats parfois étriqués. Etri-
quée, la pièce ne l’est pas, tant elle s’attache 
à laisser voir la coexistence d’enjeux et per-
ceptions contradictoires.  

Agnès Santi   

T2G, Centre dramatique national, 41 av. des 
Grésillons, 92230 Gennevilliers. Du 17 au  
19 octobre 2019, jeudi et vendredi à 20h, samedi 
à 18h. Tél. 01 41 32 26 26. Durée : 1h30. Spectacle 
vu au Festival d’Avignon en juillet 2019.  
également les 18 et 19 novembre au Théâtre 
Sorano Toulouse ; du 23 au 27 novembre au 
CentQuatre-Paris ; du 3 au 6 décembre à La 
Manufacture CDN Nancy-Lorraine ;  
le 13 décembre à l’ECAM, Espace Culturel 
André Malraux au Kremlin-Bicètre ; du 7 au  
10 janvier 2020 à la Comédie de Saint-étienne ; 
du 21 au 23 janvier à la Comédie de Reims ; 
 le 28 janvier au Vivat Armentières ; le  
31 janvier au Théâtre de Chelles ; le 10 mars  
au POC - Pôle culturel d’Alfortville ; le 13 mars 
à Ollioules Châteauvallon - Scène nationale ; 
le 14 mai à Auch CIRCa. 

Un spectacle festif aux multiples effets.

critique

Rêves d’Occident 
Théâtre de La Cité Internationale / d’après La Tempête de William Shakespeare / 
Réécriture Jean-Marie Piemme / mes Jean Boillot 

Une flamboyante critique de la raison technicienne porte cette 
très libre réécriture de La Tempête shakespearienne. Le spectacle 
fleuve, lyrique, prend la dimension d’un conte théâtral où le héros 
Prospero, magicien de son état, devient l’incarnation de 
l’aspiration prométhéenne occidentale.  

« J’ai toujours aimé la fable merveilleuse de 
La Tempête pour sa dimension métaphorique 
du dialogue Nord/Sud, pour sa description 
des rapports parents/enfants et pour la place 
donnée à la musique, complice des illusions 
de Prospero. » explique Jean Boillot, metteur 
en scène et directeur du Nord-Est Théâtre 
(NEST), CDN transfrontalier de Thionville-
Grand Est. Cet amateur de théâtre épique a 
trouvé de longue date un complice, l’auteur 
Jean-Marie Piemme, aujourd’hui artiste associé 
du NEST, pour se lancer dans l’aventure d’une 
réécriture de cette robinsonnade shakespea-
rienne. Le potentiel mythique des person-
nages de cette pièce singulière, plurivoque 
par excellence, est poussé à l’extrême. La 
figure de Prospero, l’exilé, magicien échoué 
sur une île surnaturelle, prend une dimension 
prométhéenne sur le fond d’une thématique 
centrale, très contemporaine : « les possibili-
tés de transformation de l’homme et de son 
milieu par les sciences et les technologies 
(…), le rêve d’un homme augmenté, rêve de 
laisser le pouvoir de tuer la mort en héritage 
à l’humanité ». La mise en scène joue de ce flirt 
entre l’utopie et la dystopie transhumaniste 
en quatre tableaux orchestrant le passage de 
l’illusion à la désillusion, du rêve au cauchemar 
in fine contrarié. 

Une fantaisie épique
La dramaturgie resserre l’intrigue sur six 
acteurs (Régis Laroche, Philippe Lardaud, 
Isabelle Ronayette, Nikita Faulon, Axel Man-
dron, Cyrielle Rayet) auxquels il est beau-
coup demandé et qui donnent beaucoup. 
Les tableaux très colorés multiplient les effets 
scéniques – soulignés par les savants jeux 
de lumières d’Ivan Mathis – dans des décors 
empruntant à des registres variés, allant des 
paillettes du music-hall jusqu’aux formes 
antiques néo-classiques. Les décors en carton-
pâte poussent la fable dans les retranchements 
du merveilleux, de l’onirique, du surréalisme. 

Les costumes imaginés par Pauline Pô expri-
ment aussi cette hybridation fantaisiste avec 
beaucoup d’inspiration. Egalement inspirée, 
la partition musicale signée par Jonathan 
Pontier donne à cette fable dramatique aux 
dimensions épiques son rythme et sa tonalité 
hors-normes, que la présence sur scène de la 
soprano Géraldine Keller et des percussion-
nistes Lucie Delmas et Mathilde Dambricourt 
exalte. Les centres d’intérêt sont démultipliés 
qui, chacun, accroche le spectateur, mais peut-
être que le spectacle gagnerait à mieux les 
arraisonner et à resserrer davantage le propos.

Marie-Emmanuelle Dulous de Méritens 

Théâtre de La Cité Internationale, 21 A bd 
Jourdan, 75014 Paris. Du lundi 7 octobre 
au samedi 26 octobre 2019. Les lundis et 
vendredis à 20h, les mardis, les jeudis et 
samedis à 19h. Relâches les mercredis et 
dimanches. Tél. 01 43 13 50 60. Spectacle vu 
au NEST-CDN transfrontalier de Thionville-
Grand Est.  
En tournée à partir de janvier 2020. 
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sité de parler d’une impasse, de ce sentiment 
qu’éprouvent parfois les étrangers à n’être 
jamais au bon endroit, de la bonne façon ». Pour 
ce faire, la jeune auteure et metteure en scène, 
qui a remporté avec cette pièce le prix des 
Lycéens et le prix du jury du Festival Impatience 
2018, installe le récit dans un espace mental où 
elle convoque ses souvenirs et ses fantômes 
d’enfance, donne à voir dans une scénogra-
phie très sobre ce qui accroche et achoppe 
dans sa quête identitaire. À la maison, à l’école, 
à la Préfecture de police, lors d’un dîner avec 
les parents de son petit-ami français… Plutôt 
qu’un déroulé linéaire, elle choisit la mise en 
lumière vive et affûtée de certaines situations, 
certaines tensions, utilisant régulièrement la 
distance de l’humour mais laissant voir aussi la 

Place, écrit et mis en scène par Tamara Al Saadi. 

L’Animal imaginaire de Valère Novarina.
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.Mara Bijeljac et Simon Cadrane dans Dieu est un 

DJ, de Falk Richter.

Dieu est un DJ et Je te regarde
Usine Hollander / de Falk Richter et d’Alexandra Badea / mes Patrice Bigel

La compagnie La Rumeur présente deux spectacles sur l’emprise 
iconique contemporaine. Patrice Bigel, toujours attentif aux bruits 
du monde, dirige comédiens professionnels et jeunes amateurs 
avec son acuité habituelle.

Depuis 1995, la compagnie La Rumeur est ins-
tallée dans l’ancienne maroquinerie Hollan-
der, à Choisy-le-Roi. En 2002, la compagnie la 
rénove pour la rendre accessible au public et 
en faire un lieu d’expérimentation et de réa-
lisation de ses spectacles, mais aussi un lieu 
de résidence pour de jeunes compagnies et 
un lieu de transmission en direction des collé-
giens, lycéens et étudiants. L’énergie créatrice 
de cette équipe, la qualité de son accueil et 
son souci d’accompagner la jeunesse dans 
l’accès à la culture et à l’art sont remarquables. 
Aujourd’hui menacée de fermeture, l’Usine 
Hollander mérite plus que jamais que l’on 
découvre et que l’on soutienne le travail rigou-
reux et exigeant qui y est mené. En octobre et 
novembre, La Rumeur présente son nouveau 
spectacle, Dieu est un DJ, de Falk Richter, et 
le résultat des ateliers menés avec les jeunes 
autour de Je te regarde, d’Alexandra Badea.

Chroniques de notre époque
écrites à vingt ans d’écart et de facture très 
différente, ces deux pièces évoquent le 
même thème de l’emprise numérique et des 
dérives de l’hyper connexion. Dans la pièce 
de Falk Richter, un couple « se transforme 
en une petite entreprise lucrative », comme 
le remarque Patrice Bigel avec humour, et 
reproduit le système capitaliste en soumet-
tant son existence aux lois du marketing. Tout 
peut être dit, même le plus trash, et tout peut 
être vendu, même le plus intime : il suffit de 
vivre devant une caméra et de trouver un 
public complaisant pour assister aux ébats 
d’un quotidien devenu chair à écran. Mara 
Bijeljac et Simon Cadranel interprètent ces 
deux monstres ultramodernes. Je te regarde 
fait écho à Dieu est un DJ. Interprétée par des 

jeunes nés après la révolution numérique, la 
pièce d’Alexandra Badea donne naissance à 
un spectacle choral performatif et visuel où 
quatre destins entrecroisés vivent par écrans 
interposés. Une vision du monde contempo-
rain « où la sécurité est devenue une obses-
sion et la vidéosurveillance une norme », dit 
Patrice Bigel dont le travail et l’engagement 
sont à hauteur des questions qu’il choisit de 
porter à la scène : indispensables et salutaires.

Catherine Robert

Usine Hollander, 1 rue du Docteur-Roux, 
94600 Choisy-le-Roi. Dieu est un DJ, du  
4 au 13 octobre et du 8 au 24 novembre 2019. 
Vendredi et samedi à 20h30 et dimanche à 18h. 
Je te regarde, les 21 et 22 septembre à 18h et 
du 6 au 13 octobre à 18h. Tél. 01 46 82 19 63.

Intimacy.

Intimacy
Théâtre de la Commune / Conception et mes Adriano Cortese

Dans le cadre du Festival d’Automne à Paris, l’Australien Adriano 
Cortese présente pour la première fois son travail en France. Son 
théâtre de la conversation, du quotidien.

Le théâtre, pour Adriano Cortese, est « un 
drôle d’endroit ». « Par certains côtés », dit-
il dans un entretien réalisé pour le Festival 
d’Automne à Paris, « c’est un lieu sordide. Il 
implique beaucoup de tromperie, de ruses, 
toutes sortes de choses ». Et il l’aime pour 
cela. Pour cette complexité, qu’il questionne 
depuis les années 2000 avec sa compagnie 
Ranters Théâtre. Pour sa première venue en 
France, l’Australien présente au Théâtre de la 
Commune une pièce créée en 2010 : Intimacy, 
où il interroge notre capacité à être sincère 
devant un parfait inconnu. Où il part en quête 
de la part de fiction que l’on met quotidienne-
ment dans nos récits, dans nos conversations.

Histoires d’autres
Interprété par Adriano Cortese lui-même et 
par Beth Buchanan ainsi que Patrick Moffatt, 
Intimacy trouve son origine dans des conver-
sations qu’il a menées un soir avec des incon-
nus. Par curiosité, sans l’intention d’en faire un 
spectacle. Sur le ton de la discussion, jouant 
sur la frontière entre acteur et personnage, 
chacun y porte différentes histoires. Certaines 
banales, d’autres folles. Cela afin d’« interro-
ger le fait d’être dans un théâtre ». Pour parta-
ger, le temps d’une représentation, un même 

espace avec les parfaits inconnus au cœur 
de la démarche du Ranters Théâtre, pour qui 
l’ordinaire est plein d’une grande étrangeté. 
Plein de petits mythes à observer, à magnifier.

Anaïs Heluin

Théâtre de la Commune, 2 rue Édouard-
Poisson, 93300 Aubervilliers. Les 10 et  
11 octobre 2019 à 21h, le 12 à 19h30 et le 13  
à 17h30. Tél. 01 48 33 16 16.  
www.lacommune-aubervilliers.fr
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Le Théâtre National de Nice  
s’engage aux côtés de la jeune création 

En 1969 naissait le Théâtre National de Nice, tout nouveau Centre Dramatique National dirigé par Gabriel Monnet,  
figure de la décentralisation et inlassable curieux. 50 ans plus tard, alors que Muriel Mayette-Holtz, nouvellement nommée, 

succède à Irina Brook, le Théâtre poursuit ses missions de soutien à la création auprès de grands noms mais aussi  
de jeunes talents. Quant aux projets pédagogiques, ils impliquent intelligemment les élèves,  
et prolongent le désir artistique d’aiguiser le regard sur le langage, sur le monde et sur soi. 

reprise / écriture Clément Bresson, 
Sébastien Pouderoux, Marie Rémond /  
mes Marie Rémond

André
Marie Rémond reprend cet opus très 
applaudi créé à partir de l’autobiographie 
d’André Agassi, où le champion avoue 
haïr le tennis. Touchant et percutant ! 

Professionnel de 1986 à 2006, vainqueur de mul-
tiples tournois, Agassi déclare avec une grande 
sincérité : « je hais le tennis. » Marie Rémond, qui 
interprète le champion avec une épatante jus-
tesse, porte à la scène le tumulte de ses conflits 
intérieurs, et mesure l’écart entre son image 
médiatique et sa vérité intime, entre ses exploits 
sportifs et ses doutes profonds. Les comédiens 
parviennent à distiller toutes les aspérités de 
cette histoire fascinante, entre cocasserie et 
souffrance. Ce qui apparaît sur le plateau, c’est 
bien au-delà des apparences ce qui chamboule 
l’être, toutes les douleurs morales et physiques, 
tout l’enfermement et toute la pression d’une 

Killing robots
Création / Écriture et mes Linda Blanchet

Accompagnée par le Théâtre National 
de Nice depuis son premier spectacle, 
Linda Blanchet relate dans Killing robots 
relate son enquête sur le « meurtre » du 
robot auto-stoppeur HitchBot, en 2015. 
Elle propose une réflexion sur l’essence 
du vivant, sur la conscience.

L’écriture d’un spectacle, pour l’auteure et 
metteure en scène Linda Blanchet, part tou-

J’ai rêvé  
d’un cafard… 

Création / De et avec Sonia Belskaya / 
collaboration artistique  
Tristan Rothhut 

Créé en novembre au Théâtre de la 
Cité de Toulouse, le spectacle de Sonia 
Belskaya voyage dans ses souvenirs et 
rend hommage aux héros ordinaires 
de vies ordinaires qui font ensemble la 
grande Histoire.

Le 20 novembre
Création / De Lars Norén /  
mes Samuel Charieras 

Après une adaptation du Horla de 
Guy de Maupassant la saison dernière, 
Samuel Charieras revient au Théâtre 
national de Nice avec Le 20 novembre de 
Lars Norén. Une plongée dans les affres 
et les impasses d’un esprit torturé.

Le 20 novembre 2006, dans l’enceinte du 
lycée d’Emsdetten, en Allemagne, un jeune 

vie programmée malgré soi, à l’encontre du 
libre arbitre. Un spectacle remarquablement 
réussi, aussi incisif qu’un coup droit ! 

Agnès Santi

Du 27 au 30 mai 2010 à 20h. Spectacle vu lors 
de sa création en 2012. 

jours d’une enquête. D’une question à laquelle 
elle tente de répondre avec sa compagnie 
Hanna R fondée en 2007. Souvent, elle tra-
vaille autour de l’autofiction. Elle interroge la 

Née à Moscou et arrivée en France à l’âge de 
sept ans, Sonia Belskaya a gardé des traces 
de son enfance soviétique et le souvenir de la 
cuisine familiale, « où se partagent les secrets 
de famille, les confidences et les révélations 
nocturnes, où se font et défont les couples 
et les amitiés, où le temps s’arrête le temps 
d’un thé noir. » 

De l’intime à l’Histoire
En explorant « les recoins de l’héritage familial, 
les légendes personnelles, les souvenirs fon-
dateurs et les secrets inavoués », Sonia Bels-
kaya a construit un voyage qui démarre avec 
l’histoire de son père et « navigue d’humanités 
en humanités » pour composer un tableau his-

homme de 18 ans, ancien élève de l’établis-
sement, fait feu sur des adolescents et des 
professeurs avant de se donner la mort. Sebas-

Projet pédagogique et théâtral

Nos Lettres à Nour
Des collégiens et lycéens de l’académie 
de Nice participent à Nos Lettres à Nour, 
projet pédagogique visant à interroger 
le processus de radicalisation religieuse.

Dans Lettres à Nour, texte théâtral adapté du 
roman Nour, pourquoi n’ai-je rien vu venir ?, 
l’auteur franco-marocain Rachid Benzine pré-
sente les échanges épistolaires d’une jeune 
fille qui quitte son pays et sa famille pour 
rejoindre son mari – un lieutenant de Daech – 
en Irak, et de son père, un intellectuel musul-
man vivant sa religion comme un message de 
paix. Ce sont ces lettres que des élèves de 
l’académie de Nice vont étudier en classe, 
avant d’effectuer un travail d’écriture qui leur 
permettra de s’adresser à l’un des deux pro-
tagonistes en exprimant les sentiments et les 
questions que soulève, pour eux, la situation 
dans laquelle se trouvent Nour et son père. Un 

possibilité de se raconter au théâtre. Dans Le 
Voyage de Miriam Frisch (2017) par exemple, 
elle s’emparait du témoignage d’une jeune 
Allemande partie sept semaines en kib-
boutz pour se réapproprier son histoire. Sa 
démarche, dans Killing robots, est un peu 
différente. Pour interroger le « meurtre » du 
robot auto-stoppeur HitchBot à Philadelphie 
en 2015, Linda Blanchet a dû reconstituer le 
parcours de cet être artificiel, son identité à 
travers le témoignage de ceux qui l’ont fabri-
qué et de ceux qui l’ont connu.

Sur la route du robot
Qui a tué HitchBot, conçu par les chercheurs 
David Smith et Frauker Zeller pour être un 
compagnon de voyage à la conversation 

torique dont chaque élément relève d’un sou-
venir personnel. Entourée de Rafael Barbary, 
Romane Metaireau, Tristan Rothhut et Claire 
Saint-Blancat, la jeune créatrice interprète ce 

tian Bosse avait minutieusement préparé son 
geste. Depuis deux ans, il transcrivait au sein 
de son journal intime les pulsions destructrices 
et nihilistes qui l’habitaient. C’est à partir de ce 
journal que Lars Norén a écrit Le 20 novembre, 
monologue théâtral qui nous plonge dans le 
labyrinthe d’une conscience en souffrance. 
« Ce texte monolithique dont la parole s’ap-
parente à un cri, explique Samuel Charieras, 
prend la forme d’une justification, passant 
sans cesse d’un regard lucide et cohérent à 
la manifestation d’une violence irrépressible, 
humainement insoutenable. »

Le passage au meurtre
Seul sur le plateau, le jeune comédien se 
met lui-même en scène (David Ayala signe la 

Théâtre National de Nice - CDN Nice Côte 
d’Azur,  
promenade des Arts, 06300 Nice.  
Tél. 04 93 13 19 00.

metteur ou une metteuse en scène ira ensuite 
à la rencontre de ces adolescentes et adoles-
cents afin de préparer, à partir de leurs textes, 
des propositions théâtrales dévoilées, en mars 
2020, au Théâtre national de Nice. Avec, en 
ligne de mire, la possibilité d’être sélectionné 
pour la finale nationale qui réunira, à Paris, les 
lauréats des autres académies participant au 
projet.

Manuel Piolat Soleymat

agréable, à l’aspect rassurant ? Et pourquoi ? 
À partir de matériaux récoltés pendant son 
enquête menée avec trois comédiens et 
un musicien – Calypso Bacquet, Mike Ladd, 
Mathieu Montanier et Angélique Zaini –, Linda 
Blanchet tente de trouver des réponses. Entre 
réalité et fiction, son Killing robots nous mène 
loin. Car « au-delà du fait divers », dit-elle, 
« cette rencontre fatale dans un coin perdu de 
Philadelphie pose des questions sur le vivant, 
l’intelligence, la conscience et la morale ». 
Avec ses quatre écrans LCD en guise de tête, 
ses bras en frites de piscine et ses bottes d’en-
fant, HitchBot mène à l’Humain.

Anaïs Heluin

Du 6 au 9 novembre 2019 à 20h30.

texte original, tout à la fois « plongeon dans 
les eaux du passé, parfois exact, parfois flou, 
souvent fantasmé et tout aussi crûment bru-
tal, brasse à contre-courant des idées précon-
çues, des morales acquises, des certitudes 
désuètes, et baignade, enfin, dans l’imaginaire 
de soi-même ». Se confiant au public comme 
elle le ferait avec un ami, Sonia Belskaya par-
tage les fragments choisis d’une anthropolo-
gie de l’émotion personnelle et propose une 
exploration partagée de l’intime, en un récit 
qui pérégrine entre « les parents, les amours, 
les doutes, les hontes, les origines, les rêves ».

Catherine Robert

Les 13, 14, 17 et 18 décembre 2019 à 20h30.

direction d’acteur), donnant corps à un texte 
qui fait écho aux nombreuses tueries, plus ou 
moins récentes, ayant touché l’ensemble de 
la population mondiale. Quel motif peut pous-
ser des hommes à en assassiner d’autres ? 
« Quel est le moment de bascule qui trans-
forme le désespoir d’un individu en un geste 
assassin et suicidaire ? » C’est le mystère qui 
entoure ces questions que Samuel Charie-
ras souhaite éclairer à travers sa création 
de l’œuvre de Lars Norén. Un mystère qu’il 
cherche à mettre à distance des figures trop 
simplistes de monstre et de citoyen socio-
pathe.

Manuel Piolat Soleymat

Du 8 au 11 janvier 2020 à 20h30.

Le robot HitchBot.

Le comédien et metteur en scène Samuel Charieras.

Marie Rémond, Clément Bresson, Sébastien Pouderoux 
dans André. 

L’auteur Rachid Benzine.

Sonia Belskaya dans  
J’ai rêvé d’un cafard…
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DU 11 SEPTEMBRE AU 3 NOVEMBRE

GALILÉE, LE MÉCANO
de Marco Paolini, Francesco Niccolini et Michela Signori

Mise en scène Gloria Paris
avec Jean Alibert

Réservations  01 40 05 06 96 ou reineblanche.com 

«Un gros coup de coeur.» FRANCE INTER

«Un acteur puissant, un savant prodigieux.» L’EXPRESS

«Jean Alibert captive, et joue de son art avec humour 
et simplicité.» LA TERRASSE
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Olivier Saccomano, auteur, et Nathalie Garraud,  
metteuse en scène de La Beauté du geste.

« Le désir est sûrement là d’un théâtre dissensuel,  
en écart à la domination de la communication  

et de la consommation culturelles. »

entretien / Olivier Saccomano

La Beauté du geste
région / Théâtre des 13 vents / d’Olivier Saccomano / mes Nathalie Garraud

Olivier Saccomano et Nathalie Garraud livrent leur dernière 
création, La Beauté du geste. Le nouvel opus des deux co-directeurs 
du Théâtre des 13 Vents et de leur troupe mêle étroitement art 
théâtral et questions politiques, dans un dispositif bifrontal.

Comment est née La Beauté du geste ?
Olivier Saccomano : De deux états d’urgence. 
Celui déclaré par l’État français en novembre 
2015, pour la première fois sur l’ensemble du 
territoire depuis la guerre d’Algérie, et celui 
qui était le nôtre à ce moment-là, dans notre 
aventure de troupe : un certain désarroi, qui 
nous imposait d’entrer dans un labyrinthe où 
se croisaient nos existences historiques, le tra-
vail de notre art, les rôles que l’époque faisait 
naître sous nos yeux. La pièce est née de cette 
conjonction et de cette errance qui, partant de 
nos pauvres corps de théâtre, a attiré à elle les 
grands corps de l’État (la police et la justice). 

Comment avez-vous découpé le texte ?
O. S. : Au départ, nous avions une structure 
fantôme en trois mouvements : les acteurs 
sans pièce, une pièce jouée par ces acteurs, 
et un procès intenté à ces acteurs pour avoir 
joué cette pièce. Mais nous ne savions pas 
encore quel serait le sujet de la pièce, son 
point névralgique. Il est apparu au cours du 
travail, dans une scène où un acteur, portant 

Le bi-frontal permet de travailler matérielle-
ment ces renversements : selon la position des 
acteurs, le public est transporté d’un côté ou 
de l’autre de la frontière.

Entretien réalisé par Isabelle Stibbe

Théâtre des 13 vents, centre dramatique 
national de Montpellier, domaine de 
Grammont, Montpellier. Du jeudi 3 au 
vendredi 18 octobre 2019. Du 3 au 5 octobre,  
du 9 au 12 octobre, du 16 au 18 octobre à 20h. 
Tél. 04 67 99 25 00. Durée estimée : 2h30.  
Tournée : Maison de la Culture d’Amiens 
du 25 au 27 novembre 2019 ; Les Halles de 
Schaerbeek, Bruxelles, du 5 au 8 décembre 
2019 ; Le Bois de l’Aune, Aix-en-Provence les 
23 et 24 janvier 2020 ; Les Scènes du Jura, 
Lons-le-Saunier les 4 et 5 février 2020.

un costume de CRS, prononçait la phrase 
d’Hamlet : « Le siècle est détraqué. Ô destin 
maudit qui m’a fait naître pour le remettre en 
ordre ». La pièce s’est construite à partir de ce 
rôle (un gardien de la paix CRS) et de cette 
question (quel ordre s’agit-il de maintenir ?). 
Depuis, la logique des mouvements s’est trou-
blée, on passe d’un plan à un autre comme 
d’un rêve à un autre : acteurs, CRS, magistrats, 
spectateurs, prévenus... et la réalité se creuse, 
en écart à elle-même. 

Avons-nous besoin, plus que jamais, d’un 
théâtre politique ?
O. S. : Depuis un moment, l’expression « théâtre 
politique » a été neutralisée par son usage apo-
litique. Le texte d’Olivier Neveux, Contre le 
théâtre politique, lui porte le coup de grâce, et 
c’est une bonne chose. Par contre, si la politique 
est le travail du dissensus, le désir est sûrement 
là d’un théâtre dissensuel, en écart à la domi-
nation de la communication et de la consom-
mation culturelles. Un théâtre qui ne se laisse 
pas réduire à un « objet » ou à des « besoins », 

et dont les formes sont travaillées par des 
batailles, des ténacités, des sensibilités incon-
nues, des risques dans lesquels s’engagent (et 
parfois les uns contre les autres) acteurs, écri-
vains, metteurs en scène, producteurs. 

Pourquoi avoir choisi un dispositif bi-fron-
tal ?
O. S. : L’espace est la première chose que 
décide Nathalie. C’est une sorte d’axiome à 
partir duquel elle construit ensuite les struc-
tures de jeu. Le bi-frontal, ici, concentre l’at-
tention sur les acteurs. C’est un espace assez 
dur, qui est celui des défilés (de la mode et 
des armées) où une minorité est exposée 
aux regards. Le public y est aussi divisé, mis 
en miroir. Ce n’est pas la même chose d’être 
derrière un cordon de CRS ou face à lui, de se 
retrouver face à un juge ou face à un prévenu. 

Sophie Vonlanthen et Frédéric Andrau.

critique

Les Témoins
Manufacture des Abbesses / texte et mes Yann Reuzeau

Dans le sillage de Chute d’une nation, Yann Reuzeau explore de 
nouveau la fragilité des démocraties. En plantant sa nouvelle 
création dans le quotidien d’une salle de rédaction alors qu’un 
président d’extrême-droite vient de se faire élire, il pose des 
questions terriblement troublantes.

Les Témoins commence là où finissait Chute 
d’une nation, la pièce écrite par Yann Reuzeau 
en 2010 : par l’élection d’un président d’ex-
trême-droite, Thomas Mérindien. Comment 
rendre compte de cet événement quand on 
est un journal intègre mais sans ligne politique, 
un journal qui vise à donner des faits et non 
des opinions ? Est-il possible pour ce journal, 
baptisé Les Témoins, de traiter cette élec-
tion comme s’il s’agissait d’une alternance 
ordinaire ? Dès le début de la pièce, plantée 
dans une salle de rédaction, les journalistes 
s’opposent. L’un est favorable à un appel à 
l’insurrection, un autre pense qu’ils doivent 
rester sur la ligne objective qui fait leur force, 
etc. Tous s’engueulent, se coupent la parole, 
s’invectivent : on sent d’emblée qu’il va être dif-
ficile pour le journal de garder son unité et son 
éthique. Faut-il publier les investigations rela-
tives à des affaires susceptibles de déstabiliser 
le nouveau pouvoir en place ? Faut-il taire des 
faits susceptibles de fracasser la vie person-
nelle de certains journalistes ? Alors que plane 
la menace d’une loi visant à tuer la liberté de 
la presse, les problématiques deviennent de 
plus en plus pressantes, de plus en plus aiguës. 

Chaque personnage se retrouve face à 
lui-même et se transforme

Le talent de Yann Reuzeau, comme dans son 
précédent opus, est de multiplier les ques-
tions politiques et humaines autour de la fra-
gilité des démocraties en puisant dans notre 
quotidien (fake news, protection des sources, 
radicalisme de certains écologistes…), ce qui 
rend les situations particulièrement réalistes, 
et leur possibilité réellement tangible. Sur un 
rythme vif et avec des dialogues incisifs et un 
sens du suspens digne des bonnes séries télé-
visuelles, l’auteur et metteur en scène arrive 

à composer une pièce complexe où chaque 
personnage – joué par une très bonne équipe 
de comédiens – se retrouve face à lui-même et 
se transforme. La scénographie aide à rendre 
lisible la marche impitoyable vers la dictature, 
grâce à la projection sur un écran des Unes du 
site Internet ou des articles que les journalistes 
commencent à écrire. Au fur et à mesure de 
la pièce, la solide salle de rédaction se fissure 
jusqu’à voler en éclat, au sens propre. Comme 
les illusions des journalistes qui finissent tous 
par prendre conscience qu’il est impossible 
de rester neutre dans un monde qui devient 
fasciste. Et que peut-être, il était déjà insensé 
de croire cette neutralité possible quand il 
n’était pas encore trop tard.

Isabelle Stibbe

Manufacture des Abbesses, 7 rue Véron, 75018 
Paris. Du 29 août au 3 novembre 2019. Les 
jeudis, vendredis et samedis à 20h45,  
les dimanches à 17h. Tél. 01 42 33 42 03. 

Tiago Rodigues fait une fois de plus la preuve 
de son talent et de son originalité. 

critique

Bovary
Reprise / Agora Desnos-Scène nationale de l’Essonne / la Scène Watteau / D’après 
Flaubert /mes Tiago Rodrigues

Tiago Rodrigues met en forme une appropriation théâtrale  
du roman de Gustave Flaubert : Madame Bovary. Une plongée 
passionnante explorant l’œuvre et les conditions de la création. 

Il y a évidemment le roman de Gustave Flau-
bert, ce monument de la littérature mondiale 
qu’est Madame Bovary – Mœurs de province. 
Il y a aussi des extraits de correspondances 
entre l’écrivain et Elisa Schlésinger, sorte de 
muse qui influença son existence et son écri-
ture. Et il y a enfin, et surtout, les échanges 
tenus lors du procès intenté contre lui, en 
1857, suite à la publication de son roman dans 
la Revue de Paris : procès pour « outrage à la 

tolaires de l’écrivain (sur le roman lui-même, 
sur la création littéraire en général, sur la 
condition d’écrivain…), le metteur en scène 
portugais crée un spectacle conjuguant esprit 
de liberté et d’aventure.

Une exploration multidimensionnelle 
passionnante

Beaucoup moins âpre et radicale que le stupé-
fiant António e Cleópatra, cette Bovary n’en 
est pas moins une proposition plus qu’ambi-
tieuse. Car ce qui n’aurait pu être qu’un 
exercice de style (c’est ce que peut laisser 
craindre le début du spectacle) déploie, au 
fil de la représentation, beaucoup de charme, 
d’humour. Beaucoup de profondeur. Nourrie 
par les performances charnelles, fortement 
vivantes, d’un groupe de comédiens absolu-
ment remarquable (David Geselson, Grégoire 
Monsaingeon, Alma Palacios, Ruth Vega-Fer-
nandez et Jacques Bonnaffé, d’une sensibilité 
désarmante), cette appropriation du roman de 
Flaubert nous embarque dans un univers qui 
ne cesse de s’élargir et de se densifier. C’est 
une exploration multidimensionnelle passion-
nante que nous proposent ici Tiago Rodrigues 
et ses interprètes. Une plongée dans les mul-
tiples strates d’un corps littéraire qui, au-delà 
même de l’intérêt que sa grandeur suscite, 
donne lieu à toutes sortes d’observations sur 
l’activité créatrice et les règles de l’art.

Manuel Piolat Soleymat

* Texte publié aux éditions Les Solitaires Intempestifs.

Agora Desnos, Scène Nationale de l’Essonne, 
Théâtre Éphémère, rue Père-André-Jarlan, 
91000 Évry-Courcouronnes. Les 8 et  
9 octobre 2019 à 20h. Tél. 01 60 91 65 65.  
La Scène Watteau, place du Théâtre, 94 
Nogent-sur-Marne. Les 11 et 12 octobre 2019  
à 20h30. Tél. 01 48 72 94 94. Durée : 2h. 

morale publique et religieuse et aux bonnes 
mœurs ». C’est Flaubert lui-même qui prit l’ini-
tiative de faire sténographier (à ses frais) le 
réquisitoire et la plaidoirie de cette action 
en justice afin de témoigner de l’ineptie de 
la société dans laquelle il vivait. Qui connaît le 
travail de Tiago Rodrigues (directeur, depuis 
2014, du Teatro nacional D. Maria II) pouvait 
imaginer que son Bovary* ne serait pas une 
adaptation lisse et convenue de l’œuvre de 
Flaubert. Entremêlant lignes narratives du 
roman, débats du procès et confessions épis-
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Capdevielle qui voulait s’emparer de Sans famille, Tiago Rodri-
gues et Mathilde Monnier qui voulaient écrire ensemble, Natha-
lie Béasse qui souhaitait travailler sur le burlesque, des acteurs 
avec qui j’ai travaillé qui avaient envie d’un Labiche et moi qui 
avais le désir d’aller avec eux dans Les Guêpes de Viripaev. Il 
y avait Isabelle Carré avec qui on aime faire de grandes tra-
versées, et notre amour partagé pour une pièce étrange et 
ancienne de Lars Norén, et puis les amis Perez/Boussiron, dont 
on a produit six spectacles, que je voulais avoir dans la saison. 
Et il y a des mélancolies joyeuses que je voulais pour accompa-
gner la nôtre de quitter cette maison, c’est pourquoi on a pris 
Christophe ou Belin ou peut-être même les Chiens de Navarre 
et l’Ibsen de Sivadier. Une saison, c’est une humeur multiple, 
contradictoire, que l’on traduit en programmation. C’est aussi 
cette affirmation subjective qui différencie parfois les CDN des 
autres maisons, et qui crée un autre rapport avec son public.

Pouvez-vous dire quelques mots de vos deux créations : 
Lourcine/Les Guêpes et Détails ?
F. B.-G. : J’avais envie de finir en travaillant trop plutôt qu’en 
collant des photos dans des albums qui finissent sur les tables 
basses de la DRAC ! D’où ces trois projets sur deux auteurs très 
vivants : Ivan Viripaev et Lars Norén, et un bien mort Labiche. Ils 
ont en commun de nouer et porter le comique et la mélancolie 
à un niveau d’indifférenciation à la fois magnifique et inquiétant. 
Dans les trois pièces, les personnages pourraient crier à tout 
moment « Mais qu’est-ce que j’ai fait ? », et c’est chaque fois 
potentiellement drôle et horrible. Qu’avons-nous fait pour nous 
retrouver individuellement comme collectivement là ? Suis-je 
innocent ? Ou de quoi sommes-nous coupables ? Pourquoi ? 
D’un crime ? De notre débâcle ? Pourrions-nous raconter notre 
existence comme un fait divers ou un vaudeville ? Ces textes 
– très différents – sont comme des jeux de piste. Comment 
raconter notre existence ? Chez Viripaev et Labiche, les pièces 
nous montrent comment on peut s’inventer une existence. Dans 
Détails, Norén raconte la dernière décennie du xxe siècle et le 
grand basculement, en trente courtes scènes. Noren y expose 
le monde à hauteur d’homme, à travers nos problèmes de caffè 
latte, d’ovulation, nos tentations érotiques, des hommes, et des 
femmes qui essaient de se lier et de se séparer.

Quels sont vos projets pour l’an prochain ?
F. B.-G. : J’ai commandé une pièce à Marie NDiaye, que j’ai reçue 
au printemps – ce sera notre troisième collaboration –, j’avais 
monté sa première pièce et je suis heureux de repartir avec 
elle. Ce sera aussi l’occasion de reprendre mes activités de scé-
nariste. Et je m’attelle à l’adaptation personnelle d’une bande 
dessinée de Brecht Evens, Les Amateurs, pour le cinéma. Un 
autre lieu ? Sans doute, j’aime ça, on verra.

Entretien réalisé par Isabelle Stibbe

Entretien / Frédéric Bélier-Garcia 

Le CDN d’Angers, un vrai collectif  
qui s’assume en commun

Alors qu’il s’apprête à tourner la page de plus de dix ans de direction du Quai – Thomas 
Jolly vient d’être nommé pour prendre le relais –, Frédéric Bélier-Garcia évoque avec un 
enthousiasme intact son mandat et sa programmation 2019/2020 en insistant sur sa 
dimension collective. 

Le Quai à Angers : de l’art et de la vie
Dirigé depuis 2007 par Frédéric Bélier-Garcia, le Quai, Centre dramatique national d’Angers Pays de la Loire, s’affiche comme 

le fer de lance de la création dramatique dans le Grand Ouest et une institution culturelle de premier plan. Avec sa 
programmation pluridisciplinaire et son souci du collectif, le Quai est plus qu’un projet culturel : c’est un lieu de vie, de 

partage et de citoyenneté pour les artistes comme pour les spectateurs.

ser des costumes pour rejoindre une piste de 
danse animée par des musiciens touche-à-
tout et des chanteurs-danseurs. Sous la boule 
à facettes, c’est toute l’histoire du dancefloor 
qui se déroule, avec musette, charleston, twist, 
disco et hip-pop !

Isabelle Stibbe

Samedi 30 novembre 2019.

Jeune public

Beau Samedi # 6
Le samedi préféré des enfants fait  
son retour au Quai d’Angers pour sa  
6e édition avec trois spectacles et un 
grand bal.

C’est un samedi spécialement dédié aux 
enfants. Cette année, trois spectacles leur 
sont accessibles. Je brûle (d’être toi), une 
histoire d’enfant-louve par Marie Levavasseur, 
leur est adressée dans un dispositif scénique 
immersif ; Blablabla, une performance vocale 
et corporelle d’Emmanuelle Lafon, avec un 
dispositif sonore développé par l’IRCAM, se 
déploie dans un univers hétéroclite ; et Pillow-
graphies de Sarah Crépin et Etienne Cuppens 
propose un ballet de 7 fantômes. Enfin, pas de 
réjouissances sans bal : il prendra la forme d’un 
Bal à Mômes XXL, invitant les enfants à endos-

New York et Florence, Détails nous parle de 
ce que nous sommes en croisant les petites 
choses de l’intime et les grandes questions 
du monde. Comédie et tragédie forment ainsi 
une même image, qui renvoie à l’étrangeté 
d’un sourire triste.

Manuel Piolat Soleymat

Du 17 au 20 décembre 2019.

De Lars Norén / mes Frédéric Bélier-Garcia

Détails
Frédéric Bélier-Garcia met en scène 
Isabelle Carré, Ophélia Kolb, Laurent 
Capelluto et Antonin Meyer-Esquerré 
dans Détails de Lars Norén. Entre 
comédie et tragédie, quotidien et 
fantaisie, une fresque fantastique qui 
nous replonge dans les années 1990.

« Détails est une pièce diabolique, comme un 
tour de magie ou une anamorphose, explique 
Frédéric Bélier-Garcia. Plein de petits riens 
finissent par dessiner la Vie, selon l’angle sous 
lequel on les observe. » Cette Vie s’exprime 
à travers les destins d’un quatuor de person-
nages qui « tentent de s’unir ou/et de se sépa-
rer », des femmes et des hommes « occupés 
par la recherche d’un bonheur qu’ils n’ont pas 
su trouver ou conserver ». Entre Stockholm, 

Vous terminez bientôt votre mandat de directeur du Quai 
d’Angers. De quoi êtes-vous le plus fier ?
Frédéric Bélier-Garcia : D’avoir créé un lieu qui ressemble à 
la vie ! On vient toujours dans un Centre dramatique national 
(CDN) pour le confort qu’on imagine y trouver pour produire 
ses spectacles, mais on comprend très vite que ce n’est pas 
l’essentiel. Ces lieux n’ont d’intérêt et de justification que par 
l’équipée collective qu’on y tente concrètement. Les vrais col-
lectifs, ce sont les CDN, quand vous transformez un ensemble 
de cinquante salariés en phalanstère créatif où, comme au Quai, 
l’équipe peut non seulement faire vaillamment des spectacles 
et remplir des salles, mais aussi écrire ensemble une revue théo-
rique « Divague », créer une installation sur le roman-photo, 
ou concevoir un skate park artistique dans son hall. Ici, plein 
de gens différents (de la billetterie, des relations publiques) 
programment des spectacles de cirque, de musiques ou pour 
enfants, selon leurs qualités, leurs affinités. Au fil des ans, des 
chargées de communication sont devenues régisseuses pla-
teau, etc. Là, le terme « collectif » prend un sens, non d’une 
resucée exsangue d’une nostalgie convenue des années 1970, 
mais d’une machine joyeuse et joueuse dans la cité. Calder ou 
Tinguely sont de meilleurs modèles pour le Quai que certains 
discours institutionnels. 

Et le public ?
F. B.-G. : Réussir dans un CDN, c’est savoir amener cinquante 
personnes inconnues à un projet d’art ensemble. Ça com-
mence par là puis cela passe au public. Il y a aujourd’hui 78 000 
spectateurs au Quai pour une ville de 150 000 habitants. On 
n’y arrive pas en montant un Molière ou un Shakespeare, mais 
en fondant une histoire commune, une expérience commune, 
quelque chose qui s’assume en commun : équipe, artistes, 
auteurs et spectateurs. Le Quai est un lieu où Jonathan Cap-
devielle, Sylvain Creuzevault, Sophie Perez, Sylvia Costa, Elise 
Vigier, Nathalie Béasse viennent depuis dix ans répéter, créer, 

« Une saison, c’est une humeur 
multiple, contradictoire,  

que l’on traduit  
en programmation. »

essayer des choses, un lieu où l’on fête, drague éventuellement, 
tente, se plante ou pas, et recommence. C’est un lieu maraudé 
à l’air du temps et aux gérants et mandataires de la culture – et 
ça marche. Nous sommes le seul CDN qui a triplé en dix ans sa 
puissance de création. 

Comment avez-vous construit vos programmations en géné-
ral et celle de 2019/2020 en particulier ?
F. B.-G. : On pose d’abord les productions. Il y avait Jonathan 
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villes. Le second, né en 1974, est devenu l’un 
des auteurs russes vivants les plus joués sur 
les scènes francophones grâce à la drôlerie 
piquante de ses comédies existentielles. Ce 
sont les écritures de ces deux dramaturges 
que le directeur du Centre dramatique natio-
nal des Pays de la Loire a choisi d’associer 
dans un diptyque conçu comme un mystère 
contemporain à deux volets. « Parfois nous 
nous retrouvons face à face avec notre golem 
personnel, fait observer Frédéric Bélier-Gar-
cia, notre être désastreux ou “désastré”, cette 
pelote de fils emmêlés tissée de nos obses-
sions, nos peurs, nos fantasmes, nos manque-
ments, nos défaillances. »

« Mes précédents spectacles, Adishatz et 
Saga, traitaient largement de l’enfance et de 
l’adolescence. L’enfant y était un personnage 
et en même temps un observateur de la fic-
tion. J’ai eu envie cette fois de m’adresser à 
lui directement en tant que spectateur.  J’ai 
découvert Sans Famille petit, via une série 
manga au Club Dorothée. Après plusieurs 
pièces d’autofiction, et un travail à partir de 
Bernanos, j’avais envie de rester sur un texte 
littéraire, même si mon adaptation se mélange 
avec des éléments plus personnels. Et sur-
tout, pour moi, cette œuvre met en avant le 

Nathalie Béasse répertorie les expressions 
qui contiennent le mot dictant le titre de son 
spectacle : « action d’éclat, éclats de rire, voler 
en éclats ». Le bruit, le bris, l’exploit qui rompt 
avec les habitudes, mais aussi la « manifesta-
tion vive et brusque d’un sentiment » voire la 
« portion de la tige enracinée d’une plante que 
l’on replante pour obtenir un nouveau sujet » : 

« Après la création de Gustavia, en 2008, 
Mathilde Monnier et La Ribot ont eu envie de 
se retrouver pour un nouveau spectacle qui 
non seulement leur permettrait de faire dia-
loguer une fois de plus leurs deux univers, 
mais qui ferait aussi intervenir une troisième 
voix dans leur duo. Elles m’ont donc invité à 
les rejoindre pour poursuivre et approfondir 
ce travail à travers lequel les artistes que nous 
sommes, qui n’ont pas les mêmes parcours et 
les mêmes langages esthétiques, confrontent 
leurs regards pour inventer un vocabulaire 
commun. Pour cela, il faut évidemment être 
conscient des choses qui nous rapprochent 
et des choses qui nous éloignent, afin de pro-
fiter de cet espace d’exploration pour pen-
ser et imaginer à trois. Apparaissent alors des 
interrogations sur la façon de comprendre 

Un double puzzle
« Ceci peut arriver au lendemain d’une beuve-
rie amnésiante, poursuit le metteur en scène, 
comme dans L’Affaire de la rue de Lourcine, 
ou pris dans les filets de la jalousie, comme 
dans Les guêpes de l’été nous piquent encore 
en novembre. » Interprétées par Camille Cha-
moux, Jean-Charles Clichet, Sébastien Eveno 
et Stéphane Roger, ces deux comédies poli-
cières aux airs de contes nocturnes (présen-
tées dans un décor quasi identique) font sur-
gir des êtres qui cherchent frénétiquement 
la vérité derrière les coups de théâtre et les 
quiproquos. Sont-ils innocents ? Pourquoi ? 

fait qu’on peut se construire en dehors de 
sa propre famille, qu’on peut apprendre du 
malheur, que l’on peut faire des rencontres 
étranges, suscitant une certaine méfiance, qui 
vous apportent pourtant de nouvelles choses. 

Le carnaval et le vaudou
L’histoire est celle d’un jeune garçon, Rémi, 
que ses parents adoptifs abandonnent. Il doit 
se débrouiller seul et va découvrir différents 
métiers – jardinier, travailler à l’usine – et sur-
tout un bonimenteur nommé Vitalis. Avec lui, 
il va devenir un artiste très populaire. C’est 

il s’agit, à partir de cette richesse sémantique, 
de « continuer à creuser l’apparente intran-
quillité de l’humain, en prenant les mots au 
sens premier, et de regarder ses « dérives », 
« ses failles », en travaillant sur le plein, le trop-
plein… », dit Nathalie Béasse. « En partant du 
corps, avec une grande confrontation à l’élé-
ment aquatique, nous irons vers l’onirisme, 

ce que chacun essaie, recherche, propose… 
En intervenant dans ce duo, j’ai bien sûr fait 
émerger la question du texte, du théâtre, de 
l’interprétation. Mais c’est bien à trois que 
nous nous sommes approprié ces outils, 
tout en veillant à ce qu’aucune hiérarchie 
ne naisse entre nos différents champs artis-
tiques. 

Un univers  
de préoccupations poétiques

Nous avons donc entremêlé la danse, le 
théâtre, le texte, les corps, la musique, le 
décor, les lumières…, pour trouver l’identité 
spécifique du trio que nous constituons. Au-
delà des considérations de forme, nous nous 
sommes nourris de questionnements liés au 
changement de regard que l’on peut porter 

Lourcine / Les Guêpes
D’Eugène Labiche et d’Ivan Viripaev / mes Frédéric Bélier-Garcia
Deux enquêtes, deux faits divers, deux comédies loufoques : Frédéric Bélier-Garcia 
met en miroir L’Affaire de la rue de Lourcine d’Eugène Labiche et Les guêpes de l’été 
nous piquent encore en novembre d’Ivan Viripaev. Un diptyque tissé d’absurde et de 
cocasserie.
Le premier, né en 1815, a marqué l’histoire du théâtre français grâce à ses célèbres vaude-

Propos recueillis / Jonathan Capdevielle 

Rémi
D’après Hector Malot / mes Jonathan Capdevielle

Avec Rémi, Jonathan Capdevielle, artiste associé au Quai d’Angers, met en scène une 
adaptation de Sans famille d’Hector Malot, dans un spectacle tout public à emporter 
chez soi.

Aux éclats
Conception et mes Nathalie Béasse

En indisciplinée de l’interdisciplinarité, rétive à l’enfermement taxinomique, à la fois 
auteure, chorégraphe, plasticienne et metteure en scène, Nathalie Béasse présente sa 
nouvelle création : éclatante ! 

propos recueillis / Tiago Rodrigues

Please Please Please
Une création de La Ribot, Mathilde Monnier et Tiago Rodrigues

C’est la rencontre de trois artistes et de leurs univers. Les chorégraphes-danseuses 
La Ribot et Mathilde Monnier, accompagnées de l’auteur-metteur en scène Tiago 
Rodrigues, créent Please Please Please. Une proposition à la croisée de la danse et du 
théâtre, sur fond d’urgence écologique.

connaître son degré d’absurdité ».
Manuel Piolat Soleymat

Du 1er au 9 octobre 2019.

La première partie se déroule au plateau. Et 
la deuxième consiste en une fiction audio à 
emporter chez soi. Dans la première partie, il 
y aura une disparition progressive de l’image, 
des figures qui ont accompagné l’enfant Rémi, 
qui conduira à cette version audio. Sortir de 
la salle de théâtre permet de créer un autre 
rapport au spectacle, plus intime, et aussi un 
glissement vers l’imaginaire qui s’effectuera 
plus fortement encore, je l’espère. Pour moi, 
ce spectacle est tout public, allie esthétique 
adulte et enfantine. Il y aura par exemple des 
masques et des costumes intégraux. Comme 
Rémi, on quitte le réalisme familial pour entrer 
dans le monde du spectacle. Avec des pou-
pées à taille humaine évoquant le carnaval, 
le vaudou. De la musique portée notamment 
par le singe et le chien musiciens. Rémi sans 
famille est aussi une œuvre réhabilitant le 
saltimbanque, traversant tout ce qu’il porte 
d’images positives et négatives à la fois. »

Propos recueillis par éric Demey

Du 5 au 9 novembre 2019.

vers le mythe. » Le spectacle est l’occasion 
de trouver un langage adéquat aux thèmes 
qu’il évoque. 

Liens et brisures
Trois hommes tirent les ficelles de cette his-
toire. Etienne Fague, Clément Goupille et 
Stéphane Imbert les incarnent. Il s’agit de les 
« regarder tomber et se débattre à en mourir 
de rire, les regarder franchir les obstacles à en 
pleurer ». La musique de Julien Parsy accom-
pagne cette aventure faite de catastrophes et 
de rebondissements. « Ces obstacles seront 
des partenaires de jeu, il faudra continuer à 
avancer, à raconter malgré toutes ces chutes ».

Catherine Robert

Du 4 au 8 novembre 2019.

poétiques marqué par les notions d’espoir 
et de désespoir, par la catastrophe qui peut 
venir bouleverser notre monde à n’importe 
quel moment. »

Propos recueillis  
par Manuel Piolat Soleymat

Les 15 et 16 mai 2020.

De quoi ? D’un crime ? De leur débâcle… ? 
Entrelaçant « confiance et méfiance, paranoïa 
et mégalomanie, doute et certitude, vie et 
mort, mauvais goût et beauté », Lourcine/Les 
Guêpes apparaît comme un double puzzle, un 
double axel « que l’humanité doit sauter pour 

un personnage pluridisciplinaire qui se nour-
rit des artisans, artistes et ouvriers autour de 
lui.  Ma mise en scène part d’une interview de 
Rémi devenu adulte, musicien reconnu, et va 
ainsi faire se côtoyer le présent et le passé. 

sur l’avenir : avenir qui n’est plus considéré 
comme un espace d’opportunités ou de pro-
gression, mais comme une menace nous rame-
nant à nos égoïsmes passés, à notre incapa-
cité à agir collectivement, à l’héritage que l’on 
va laisser aux nouvelles générations. Please 
Please Please n’est pourtant pas un pamphlet 
sur la crise climatique. Notre création ne déve-
loppe pas de discours explicite sur ce sujet, 
mais déploie un univers de préoccupations 

Le Quai, Centre Dramatique National Angers 
Pays de la Loire,  
cale de la Savatte, 49100 Angers.  
Tél. 02 41 22 20 20.  
www.lequai-angers.eu

Frédéric Bélier-Garcia.
Jonathan Capdevielle lors de l’enregistrement de Rémi.

Les guêpes de l’été  
nous piquent encore  

en novembre suivi de  
L’Affaire de la rue de Lourcine.  

Photo de répétition. 

Tiago Rodrigues, Mathilde Monnier et La Ribot.

Nathalie Béasse crée Aux éclats.

L’auteur suédois Lars Norén.
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Théâtre-Studio / texte et mes Fanny 
Gayard / texte et jeu Rose Guégan,  
Jana Klein et Camille Plocki

Descendre  
du cheval pour 

cueillir des fleurs
La compagnie Sans la nommer présente 
le dernier volet de son triptyque sur la 
mémoire ouvrière en choisissant une 
fiction d’inspiration tchekhovienne pour 
dire la transmission et l’oubli, le manque 
et la fierté.

Rose Guégan, Jana Klein et Camille Plocki se  
souviennent des ouvriers…

La force des dominants tient au caractère pro-
téiforme de leur capital : il offre à leurs héritiers 
l’assurance des objets autant que le confort 
des mots, la transmission des récits immatériels 
autant que celle des biens matériels. Quand on 
est pauvre et que l’on ne songe pas à faire de 
sa vie une œuvre, on ne laisse qu’un testament 
lacunaire : « il nous manque des choses. On a 
le sentiment d’être des enfants manqués », dit 
l’un des témoins dont Fanny Gayard a recueilli 
les paroles pour donner corps à ce spectacle. 
« Que reste-t-il de la classe ouvrière dans les 
vies et les consciences de ses enfants ? Où se 
place l’héritage ouvrier ? » Pour y répondre, 
Rose Guégan, Jana Klein et Camille Plocki 
incarnent trois sœurs, réunies dans leur mai-
son d’enfance pour la vendre après la mort des 
parents. « C’est l’automne. Une maison en bord 
de Seine, quelques cartons », et peu à peu, les 
mots refont surface…

Catherine Robert

Théâtre-Studio, 16 rue Marcelin-Berthelot, 
94140 Alfortville. Du 9 au 19 octobre 2019,  
à 20h30 ; relâche le dimanche.  
Tél. 01 43 76 86 56.

Critique / Reprise / Le Monfort / d’après 
Marie-Aude Murail / mes Olivier Letellier / 
à partir de 8 ans 

Oh Boy ! 
D’après le génial roman de Marie-Aude 
Murail, qui conte l’histoire tumultueuse 
d’une fratrie, Olivier Letellier met en 
forme avec intelligence et sensibilité un 
parcours initiatique touchant.

Oh Boy !, mis en scène par Olivier Letellier.

Le pari était risqué. Le livre est tellement 
captivant, ses personnages tellement atta-
chants, que l’on s’est demandé comment la 
scène allait pouvoir rivaliser avec ce poignant 
concentré d’émotions. C’est d’abord l’histoire 
d’une fratrie : trois orphelins, Siméon, Morgane 

et Venise (14, 8 et 5 ans) débarquent dans la 
vie de leur demi-frère Bart, homosexuel insou-
ciant et pas franchement disposé à assumer 
les responsabilités d’un tuteur. L’acteur seul 
en scène (Lionel Erdogan, Guillaume Fafiotte, 
Lionel Lingelser et Matthew Brown, en alter-
nance) c’est Bart, parfois narrateur, parfois 
personnage. Lorsque la terrible maladie de 
Siméon se révèle, Bart peu à peu se trans-
forme et se révèle sous le masque de la légè-
reté. Le metteur en scène Olivier Letellier 
met en forme avec intelligence et sensibilité 
ce parcours initiatique (récompensé par le 
Molière jeune public 2010), abordant les sujets 
les plus graves tout en les dédramatisant, avec 
au bout de la route une résilience fondée 
sur la tendresse et une forme d’humour. On 
découvre au centre une armoire – à multiples 
fonctions. Puis quelques objets : petite voiture, 
playmobils, culbuto… qui constituent autant 
d’hommages à la puissance évocatrice des 
mots dont la scène s’empare ici avec humilité 
et talent. Un spectacle très réussi.  

Agnès Santi 

Le Monfort, 106 rue Brancion, 75015 Paris.  
Du 15 au 19 octobre à 19h30, les 17 et 18 à 14h30 
et 19h30. Durée : 1h. Tél. 01 56 08 33 88.  
Site : www.lemonfort.fr

Critique / Reprise / Théâtre Firmin Gémier-
La Piscine / de Henrik Ibsen /  
mes Jean-François Sivadier

Un ennemi  
du peuple 

Jean-François Sivadier aborde Ibsen pour 
la première fois, offrant aux comédiens 
qu’il réunit au plateau l’occasion de 
montrer leur talent flamboyant en flirtant 
avec les conventions théâtrales et celles 
du politiquement correct.

Jean-François Sivadier réunit des talents de bonne 
trempe, dont le talent inonde le plateau. 

Le docteur Stockmann veut prévenir ses 
concitoyens de la contamination des eaux 
thermales dont l’exploitation fait la prospé-
rité de la ville. Mais il se retrouve en bute à la 
haine de tous, lorsqu’ils comprennent que la 
vérité risque de provoquer leur ruine en fai-
sant fuir les curistes, et sera déclaré « ennemi 
du peuple ». Il finit quasi seul, entre sa femme 
et ses enfants. Jean-François Sivadier a décidé 
de prendre au sérieux le nihilisme odieux 
dans lequel se réfugie Stockmann. Nicolas 
Bouchaud, éblouissant en brandon de dis-
corde exalté, joue très adroitement avec les 
conventions théâtrales, transformant le dis-
cours du médecin bouc émissaire en diatribe 
enflammée contre les faux-semblants d’un 
théâtre participatif. Le trait est mordant et le 
maelström, animé avec talent par la troupe, 
est décoiffant ! Force est d’admettre que le 
spectacle conduit à réfléchir et que la figure 
d’un Stockmann nombriliste et méprisant est 
aussi intéressante que celle qui le cantonne au 
rôle gentillet d’un lanceur d’alerte christique. 

Catherine Robert

Théâtre Firmin Gémier-La Piscine, du 16 au  
20 octobre, respectivement à 20h, 19h30, 
20h30, 18h, 16h. Tél. 01 41 87 20 84.  
Durée 2h40. Spectacle vu à l’Odéon-Théâtre 
de l’Europe. 
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Premier média arts vivants 
en France

la terrasse
4 avenue de Corbéra — 75012 Paris
Tél. 01 53 02 06 60 / Fax 01 43 44 07 08 
la.terrasse@wanadoo.fr 

Paru le ? octobre 2019 / Prochaine parution le 7 novembre 2019  
27e saison / 80 000 exemplaires
Directeur de la publication Dan Abitbol
www.journal-laterrasse.fr

Existe depuis 1992 « La culture est une résistance 
à la distraction. » Pasolini
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Des créations, des temps forts,  
des festivals : toute l’amplitude  
et l’inventivité de l’actualité  
du cirque à lire dans nos colonnes. 
Portraits, entretiens, critiques,  
analyses… 

Parmi les artistes au programme : 
Christophe Rulhes et Julien Cassier 
Jean-Baptiste André
Mathurin Bolze
Étienne Saglio
Samantha Lopez et Anna Le Bozec
Fragran Gehlker
Martin Palisse
Alexander Vantournhout
Le GdRa
Le Baro d'Evel
Petit Travers 
Justine Berthillot et Pauline Peyrade
Rémi Luchez
Gilles Defacque
Et bien d’autres… 

Lisez La Terrasse 
partout sur vos 
smartphones en 
responsive design !

focus

Circa : le monde du cirque a rendez-vous à Auch. 
32e édition de cet événement gersois et international.  

au cirque !Place

création du 3 au 18 octobre à 20 h
au Théâtre des 13 vents

Domaine de Grammont 
Montpellier  
réservation : 04 67 99 25 00 
www.13vents.fr

29.10–17.11.19
EUGE`NE IONESCO

MA, ME, JE, SA : 19H / VE : 20H / DI : 17H30

MISE EN SCE` NE CE´ DRIC DORIER

CRE´ATION
PAR LA CIE LES CE´ LE´ BRANTS
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danse
entretien / (La)Horde

Marry me in Bassiani
Maison des Arts de Créteil / Chor (La)Horde

Marine Brutti, Jonathan Debrouwer et Arthur Harel forment  
le collectif (La)Horde, tout récemment arrivé à la direction  
du CCN Ballet de Marseille. D’une voix, ils nous parlent  
de leur nouvelle création. 

Cette création a en commun avec votre 
précédente pièce la question des pratiques 
post internet, de la communauté, et de la 
jeunesse. Qu’est-ce qui a primé ?
Collectif (La)Horde : Pendant To da bone, on 
échangeait beaucoup de vidéos entre nous et 
on a découvert des vidéos de répétitions de 
ballet géorgien, avec des gestes repris dans 
des vidéos de mariages. Avec la viralité d’inter-
net, on a mis du temps à localiser leur origine. 
Puis on a découvert des sortes de mythes 
qui ont aiguisé notre curiosité et qui nous ont 
poussés à nous rendre en Géorgie. Le premier 
déclic a eu lieu quand nous avons lu que la 
Géorgie était le berceau de toutes les danses 
européennes… Et le vin aussi ! (rires). Alors, on 
s’est dit que notre nouvelle création pouvait 

être une manière d’approfondir des thèmes 
déjà présents dans notre premier spectacle, 
qu’on pouvait suivre cette sérendipité d’inter-
net et explorer une danse ancienne. En allant 
là-bas, nous avons rencontré beaucoup de 
danseurs que nous avions contactés sur inter-
net. Nous avons été très impressionnés par 
leur virtuosité, par leur puissance physique et 
par leur passion de danser ces danses tradi-
tionnelles. Nous avons été aussi très surpris 
par leur jeunesse, alors que nous avons ten-
dance à associer la danse traditionnelle à une 
veine passéiste voire parfois nationaliste. C’est 
certes une fierté nationale en Géorgie, mais 
c’est aussi une expression forte de résistance 
culturelle. Elle a ainsi été un acte de résistance 
pour une certaine jeunesse pendant l’ère 

« Cette pièce est issue de notre collaboration  
avec les interprètes géorgiens, qui expriment 

l’impossibilité pour eux de ne pas danser. »

communiste. Les communautés pouvaient 
continuer d’échanger, de vivre ensemble, de 
pratiquer leur art et d’inventer de nouvelles 
possibilités d’écriture.

Quel est le lien avec Bassiani, nom d’un club 
techno de Tbilissi ?
Collectif (La)Horde : Cela a été le deuxième 
déclic, car certains de ces jeunes qui dansent 
les danses traditionnelles allaient le soir dans 
des clubs de revendication LGBTQ, prônant 
la diversité, la fluidité du genre, la tolérance, 
l’amour comme on le souhaite. Quelque mois 
après notre premier voyage, le club Bassiani 
a fait l’objet d’un raid de l’armée géorgienne. 
Face à cette violence, la jeunesse s’est fédérée 
pour créer une rave party devant le parlement. 
Cette contestation s’est faite par la danse de 
manière pacifique, et pendant trois jours ils 
ont célébré la musique et la liberté des corps. 
C’est pourquoi nous avons voulu réunir des 
danseurs du milieu underground et du milieu 
traditionnel. Cette pièce est issue de notre 

collaboration avec ces interprètes géorgiens, 
qui expriment l’impossibilité pour eux de ne 
pas danser, une espèce de vitalité de l’ordre 
de l’urgence à perpétuer des mouvements 
traditionnels tout en continuant à avancer 
dans une société géorgienne tiraillée entre le 
patriarcat, une oppression russe, la question du 
genre… soit de nombreux sujets complexes qui 
résonnent avec l’actualité en Europe.

Quelle est la part des choses entre l’aspect 
documentaire et la fiction ?
Collectif (La)Horde : Il n’y a pas d’aspect 
documentaire. À partir d’une situation initiale, 
qui est celle d’un mariage, nous racontons 
avec ces interprètes de talent une histoire 
universelle.

Propos recueillis par Nathalie Yokel

Maison des Arts de Créteil, place Salvador-
Allende, 94000 Créteil. Du 16 au 19 octobre 
2019 à 20h. Tél. 01 45 13 19 19. 

Centenaire 
Merce Cunningham
CCN – Ballet de Lorraine
Opera Ballet Vlaanderen
Ballet de l’Opéra national de Paris
The Royal Ballet
12 – 26 octobre 2019

1 place du Trocadéro, Paris
www.theatre-chaillot.fr
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Atelier de Paris

19 / 20
Une Saison en 
création(s)    
Gwenaël Morin
Ruth Childs
Barbara Matijevic  
& Giuseppe Chico
Nach
Valeria Giuga
Lotus Eddé-Khouri  
& Christophe Macé
Nina Santes
Claire Jenny

Au Théâtre Berthelot
de Montreuil :

Lotus Eddé-Khouri  
& Christophe Macé

Au Centre culturel
de La Norville :

Madeleine Fournier
Et aussi Danse au  
Théâtre de la Bastille :

Sofia Dias  
& Vítor Roriz
Olivia Grandville
Madeleine Fournier
Liz Santoro  
& Pierre Godard

JUNE EVENTS
14e édition  
Juin 2020

Rendez-vous 
ouverts à tou∙te∙s
Ateliers de pratique
Rencontres autour  
des spectacles
Open studio masterclasses
Projets participatifs 

Cartoucherie Paris 12e 
01 417 417 07 — atelierdeparis.org 
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A Quiet Evening of Dance de William Forsythe.

critique

A quiet evening of dance
Théâtre du Châtelet / Chor. William Forsythe

Avec un titre qui affirme la sérénité, cette « soirée tranquille » 
marque le retour de William Forsythe avec une « nouvelle » 
compagnie composée de ses anciens complices et non moins 
merveilleux danseurs auquel s’adjoint Rauf “RubberLegz” Yasit, 
génie du hip-hop.

Dans A quiet evening of Dance, tout com-
mence par des chants d’oiseaux. On se sou-
viendra qu’ainsi s’était résolue la « topographie 
du désir inarticulée » d’Hétérotopia, chef-
d’œuvre du chorégraphe qui affirmait alors 
et non sans humour que la danse est structu-
rée comme un langage. Ce n’est sans doute 
pas un hasard si la première partie de A quiet 
evening of dance est construite en chapitres 
(Prologue, Catalogue, Epilogue, Dialogue) qui 
reprennent tous des figures du « logos » qui en 
grec signifie à la fois la parole et la pensée… 
Et c’est bien d’une danse conçue comme un 
mouvement de la pensée que nous régale Wil-
liam Forsythe dans cette pièce. Surtout dans 
cette première partie, où le silence domine, 
comme pour mieux faire voir la chorégraphie. 

Une soirée merveilleuse
Dans cet espace, qui devient le fond néces-
saire à leur apparition, les corps se ploient et 
se déploient, construisant et désossant toute 

la grammaire de la danse et toutes les articu-
lations du corps dans des équilibres subtils et 
déliés, travaillant dans la profondeur ses res-
sorts et ses moyens. Forsythe nous apprend 
l’attention et fait passer la danse du sensible à 
l’intelligible. Le temps devient visible, le corps 
prend son essor dans des connexions inatten-
dues, des extensions imprévues. En deuxième 
partie, la création Seventeen/Twenty-One sur la 
musique de Jean-Philippe Rameau est une sorte 
de bouquet final, coloré, qui fait exulter la cho-
régraphie de Forsythe, où complexité et liberté 
se conjuguent pour faire briller cette somme, 
cette danse des danses, ce ballet des ballets.

Agnès Izrine

Théâtre du Châtelet, 1 place du Châtelet, 
75001 Paris. Du 4 au 10 novembre. Du lundi au 
samedi à 20h, dimanche à 15h, relâche jeudi. 
Tél. 01 53 45 17 17. Théâtre de la Ville Hors-les-
Murs / Festival d’Automne à Paris. 

Soulèvement de Tatiana Julien.

Born to be a live
région / Festival / Le Manège Scène nationale de Reims

Born to be a live est le festival dansant du Manège, Scène 
nationale de Reims. En douze spectacles répartis sur huit jours  
à 6 € la place, il est à vivre sans modération ! 

Cette année, l’ensemble du festival est placé 
sous le signe de la femme, avec 100 % de 
chorégraphes du genre féminin, ce qui reste 
suffisamment rare pour être remarqué. On y 
retrouve de grands noms, avec les spectacles 
qui ont marqué l’actualité chorégraphique de 
ces dernières années, comme Contes Immo-
raux Partie 1 - Maison Mère, métaphore de la 
guerre et de ses réfugiés, signée Phia Ménard, 
ou Soulèvement, le solo puissant et politique 
de Tatiana Julien… On (re)verra avec plaisir 
Bouchra Ouizguen et ses aïtas géniales dans 
le fabuleux Madame Plaza ou Vera Mantero 
qui s’essaie à l’anthropologie fictionnelle dans 
Les Serrenhos du Caldeirão. Tandis que Nina 
Santes tente, dans Hymen Hymne, de s’appro-
prier l’image de la Sorcière, pour engager la 
décolonisation des esprits et des corps.

Des créatrices irrévérencieuses  
et pétillantes

Cécile Loyer passe le relais à la comédienne 
Violaine Schwartz dans 4 x 100 mètres, et Elo-
die Sicard prend les enjeux environnemen-
taux pour toile de fond dans sa création Les 
Assaillants. La chorégraphe chilienne Marcela 
Santander Corvalán crée Quietos, autour de 
gestes oubliés sur des paysages sonores de 
Vanessa Court et des chants Mapuche. À noter 
que cette programmation danse s’enrichit 
d’une diva disco décoiffante, Corine, d’une 
marionnettiste, plasticienne et magicienne, 
Violaine Fimbel, qui livre une fable écolo-
gique immersive, Gimme Shelter, et d’artistes 

à la croisée des arts comme la musicienne 
Patricia Dalloz et le vidéaste et performeur 
Mathieu Sanchez, qui investissent d’autres 
endroits que les théâtres et plateaux dédiés, 
en l’occurrence La Fileuse, friche artistique à 
Orgeval. Le tout finissant en apothéose avec le 
grand bal dansant et participatif proposé par 
le Collectif ÈS : Karaodance ! 

Agnès Izrine

Le Manège scène nationale-Reims,  
2 bd du Général-Leclerc, 51100 Reims.  
Du 5 au 16 novembre. Tél. 03 26 47 30 40.

Le Collectif (La)Horde : Marine Brutti, 
Jonathan Debrouwer et Arthur Harel.
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AUBERVILLIERS / CRéATION / FESTIVAL VILLES 
DES MUSIQUES DU MONDE

« Jacaranda » de 
Fernando DelPapa  
+ Roda Do Cavaco

La forêt brésilienne racontée par la 
musique et la danse…

Tambours brésiliens, pandeiron, cavaquinho : un  
tourbillon de musique brésilienne au Théâtre équestre.

Longtemps croisé dans l’Orquesta Do Fubá, 
ou entre autres aux côtés de Mayra Andrade, 
Vincent Segal, André Minvielle, sous le pseu-
donyme de Fernando Cavaco, DelPapa signe 
un spectacle sensible, celui de son pays, le 
Brésil, vu par le prisme de l’Amazonie, réson-
nant de samba et de forró, tout en délicatesse. 
Avec en prime une « Roda do Cavaco » où six 
musiciens jouent autour du cavaquinho de 
Fernando, cette guitare à 7 cordes à l’origine 
de son surnom.

Vanessa Fara

Théâtre Equestre Zingaro, 176 av. Jean-Jaurès, 
93300 Aubervilliers. Vendredi 11 octobre à 
20h30. Tél. 01 48 39 18 03. Places : 10 €. 

SAINT-QUENTIN-EN-YVELINES / JAZZ

Abraham Inc.
Together we stand ! Le trio est de retour 
pour faire danser les pieds et panser les 
têtes. 

Fred Wesley, entouré de David Krakauer, So Called et 
tous leurs complices.

C’est un groupe à la puissance trois : le clarinet-
tiste fort en thèmes klezmer David Krakauer, 
l’ébouriffant mixeur (pianiste et accordéoniste 
à ses heures) So Called qui produisit par le 
passé un hip-hop à la sauce yiddish et le trom-
boniste américain Fred Wesley, ex-homme 
de première main de Mister dynamite. Autant 
d’ingrédients qui font de ce trio branché klez-
mer funk un cocktail des plus explosifs. Dix ans 
après le début de leurs aventures en commun, 
marqué par l’album Tweet Tweet, les voilà de 
nouveau associés, entourés d’une équipe 
(voix en tous genres, cuivres en section…) au 
diapason pour franchir tous les Rubicons. Une 
formule taillée pour enjamber les œillères, qui 
ne néglige jamais de prendre position comme 
le suggère leur thématique : Lullaby for Char-
lottesville, Together We Stand… Explicite lyrics. 

Jacques Denis

Théâtre de Saint-Quentin-en-Yvelines, Scène 
nationale, place Georges-Pompidou,  
78050 Saint-Quentin-en-Yvelines.  
Vendredi 11 octobre, à 20h30. Places : de 6  
à 22 €. Tél. 01 30 96 99 00.

Pan Piper / FESTIVAL VILLES DES MUSIQUES 
DU MONDE / MUSIQUE ARGENTINE

Las Hermanas 
Caronni  

+ Aguamadera
Voyageuses et jumelles, les sœurs 
Caronni font coïncider leurs richesses 
musicales en un duo puissant par sa 
simplicité.

Gianna aux clarinettes et percussions, Laura au  
violoncelle : las Hermanas Caronni. 

Deux instruments mimétiques de la tessiture 
humaine voire du chant animal ou du gémis-
sement de la mer, deux voix à la tierce qui 
caressent et touchent : la musique imagée des 
sœurs Caronni prête à l’évasion, à garder les 
yeux fermés, à respirer à leur rythme. En pre-
mière partie, un jeune duo de guitares et voix 
osant le pur folklore sud-américain sans artifice.

Vanessa Fara

Pan Piper, 2-4 impasse Lamier, 75011 Paris. 
Vendredi 11 octobre à 20h30. Tél. 01 48 39 18 03. 
Places : 10 €. 

L’ONDE / VéLIZY / MUSIQUES ACTUELLES

The Tiger Lillies 
fêtent leurs 30 ans

Un anniversaire qui promet du grand 
show.

Martyn Jacques, Adrian Stout et Jonas Golland,  
trio poly instrumentiste alias The Tiger Lillies.

On pourrait les croiser au coin d’une ruelle 
sombre où aurait sévi Jack L’éventreur. Le trio 
londonien mêle rock alternatif très chanté, 
influences d’Europe de l’Est et sens du déco-
rum opératique, le tout dans une lignée post 
expressionniste, quelque part entre steam-
punk et vaudeville trash. Trois décennies de 
jolis contes macabres, d’opérettes punk, d’ins-
piration picturale, ponctuées d’albums léchés, 
de moult récompenses, et surtout d’une pelle-
tée de spectacles excellentissimes.

Vanessa Fara

L’Onde, Théâtre Centre d’art, 8 bis av. Louis-
Breguet, 78140 Vélizy-Villacoublay.  
Vendredi 11 octobre à 20h30. Tél. 01 78 74 38 60. 
Places : 14 et 28 €. 

NEW MORNING / JAZZ

Steve Coleman
Figure parmi les plus influentes de ces 
trente dernières années dans le jazz, 
Steve Coleman refait un passage par le 
New Morning.

Les concepts développés par Steve Coleman ont  
fortement influencé le jazz contemporain.

Plus le temps passe, et plus l’on mesure 
l’impact profond et durable des concepts 
développés par Steve Coleman au sein du 
collectif M-Base et dans ses différents pro-
jets, notamment à la tête de son groupe Five 
Elements. Nourri de Charlie Parker, l’altiste a 
repensé les bases de l’improvisation à partir 
d’une réflexion sur le découpage métrique 
du temps et la superposition des cycles, qui 
a nourri depuis vingt ans toute la planète jazz. 
Il repasse par le New Morning à la tête d’un 
nouvel avatar de son groupe, dans lequel on 
retrouve le fidèle et inébranlable bassiste 
Anthony Tidd, le trompettiste Jonathan Fin-
layson et le rappeur Kokayi, pilier du projet 
Metrics, avec lequel, vingt ans en arrière, Cole-
man faisait converger les flows du jazz et du 
hip-hop.

Vincent Bessières

New Morning, 7-9 rue des Petites-écuries, 
75010. Mercredi 16 octobre à 21h.  
Places : 30 €.

NEW MORNING / JAZZ

Ryan Porter feat. 
The West Coast 

Get Down
Dirigé par le tromboniste Ryan Porter, le 
collectif de Los Angeles accueille dans 
ses rangs l’un de ses anciens membres 
devenu star : le saxophoniste Kamasi 
Washington.

Ryan Porter, l’un des chefs de file de la scène du jazz 
de Los Angeles.

Grâce à qui Kamasi Washington a-t-il découvert 
la musique d’Ornette Coleman ? Grâce à Ryan 
Porter. Comme le saxophoniste, ce trombo-
niste a gravité autour de The Word Stage, dans 
le quartier de Leimert Park, en plein Watts. Ce 
centre culturel ouvert au cœur de la commu-
nauté afro-américaine de L.A. a servi de pépi-
nière à de nombreux musiciens, qui naviguent 
désormais entre les sphères du jazz et du hip-
hop. Bien qu’underground, le collectif The 
West Coast Get Down emmené par Porter en a 
été longtemps l’une des formations étendards. 
Devenu la star que l’on sait, Kamasi n’en oublie 
pas pour autant d’où il vient : il est de la tournée 
montée par son pote tromboniste, qui passe à 
Paris par le New Morning. On vérifiera sur place 
qu’ils n’ont rien perdu de leur complicité funky.

Vincent Bessières

New Morning, 7-9 rue des Petites-écuries, 
75010. Jeudi 17 octobre, 21h. Places : 30 €.

RUNGIS / FESTI’VAL DE MARNE / MUSIQUES 
ACTUELLES

Nach +  
Bachar Mar-Khalife

Deux chanteurs pianistes mélodistes à la 
poésie haut placée.

Bachar Mar Khalife, cadet de l’illustre famille franco-
libanaise, est au côté de Nach alias Anna Chedid d’une 
non moins illustre famille franco-égypto-libanaise !  
Au Festi’val de Marne.

Au gré d’une chanson mélodique et hautement 
narrative, chanson des états d’âme et des bouts 
d’existence, Nach s’aventure avec son piano, 
sa voix d’alto et de beaux arrangements pop, 
offrant une émotion fraîche et touchante. Aux 
confluents d’inspirations fortes, Bachar Mar-
Khalife mêle électro, pop, constructions clas-
siques, rythmes métisses, poussant presque à 
la provocation des genres tout en parvenant à 
une fusion douce. Un plateau surprenant, malin, 
qui donne envie de se laisser porter.

Vanessa Fara

Théâtre de Rungis, 1 place du Général-de-
Gaulle, 94150 Rungis. Jeudi 17 octobre à 
20h30. Tél. 01 45 60 79 00. Places : 12 et 20 €. 

Maison de la Musique de NANTERRE / 
WORLD JAZZ

Naïssam Jalal  
& Rythms  

of Resistance
Dès 2009, la flûtiste appelait Aux 
Résistances. Dix ans plus tard, elle invite 
à découvrir Un Autre monde, première 
création d’une collaboration avec la 
belle maison de Nanterre. 

Naïssam Jalal, flûtiste engagée sur bien des fronts.

Après avoir été en résidence à la Dynamo 
de Pantin en 2016-2017, Naïssam Jalal rejoint 
en tant qu’artiste associée la Maison de la 
Musique pour deux ans. De quoi permettre à 
la flûtiste de poursuivre son travail exploratoire 
avec le quintette Rhythms of Resistance, que la 
Parisienne créa au moment même où les révo-
lutions de jasmin fleurissaient les pays arabes. 
Huit ans et deux opus plus tard, elle persiste en 
signant comme première création de la saison 
Un autre monde, qui transcende les identités 
telles que figées sur les passeports autant 
qu’elle milite pour la liberté d’inventer au-delà 
des frontières dûment certifiées. C’est là, dans 
les marges, que s’écrivent bien souvent les 
plus belles pages des histoires musicales. 

Jacques Denis

Maison de la Musique, 8 rue des Anciennes-
Mairies, 92000 Nanterre. Jeudi 17 et  
vendredi 18 octobre à 19h30. Places : de 5  
à 25 €. Tél. 39 92.

PARIS / NEW MORNING / NEVERS / JAZZ 

Géraldine Laurent 
La saxophoniste signe un nouvel album 
sous son nom, Cooking, sur le label 
Gazebo du pianiste Laurent de Wilde.

La saxophoniste Géraldine Laurent signe l’album 
« Cooking » en quartet.

C’est l’un des événements de cette rentrée. 
Géraldine Laurent signe son quatrième album 
personnel, quatre ans après At Work et douze 
après son premier opus Time Out Trio en 2008 
chez Dreyfus Jazz qui publia aussi Around Gigi 
en 2010… C’est dire si la bouillonnante saxo-
phoniste à la sensibilité d’écorchée vive prend 
son temps pour graver le flot flamboyant de 
cris, de couleurs et de rêves qui coule de son 
saxophone alto. « Sa musique peut se construire 
autour d’une phrase, ou se développer longue-
ment sur des formes contemplatives, mais on 
retrouve toujours une urgence, une présence 
qui éclaire chaque seconde de son jeu. Dans sa 
quête incessante des vraies émotions du jazz, 
on l’entend traversée par les âmes de Rollins, de 
Dolphy, de Coltrane, de Hawkins ou de Parker, 
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toutes résolument tendues vers le même but… » 
souligne le pianiste Laurent de Wilde qui a pro-
duit cet album. Géraldine Laurent retrouve les 
musiciens de son album précédent, un quartet 
soudé composé de Paul Lay au piano, Donald 
Kontomanou à la batterie et de son complice de 
la première heure Yoni Zelnik à la contrebasse.

Jean-Luc Caradec

New Morning, 7 et 9 rue des Petites-écuries, 
75010 Paris. Vendredi 25 octobre à 21h.  
Tél. 01 45 23 51 41. 
Nevers, Théâtre Municipal, D’Jazz Nevers 
Festival. Jeudi 14 novembre à 18h30.  
Tél. 03 86 57 88 51.

PARIS / BAISER SALé / BAL BLOMET / JAZZ 

André Ceccarelli
Double actualité du batteur dans la 
lignée de son célèbre album West Side 
Story.

Le batteur André Ceccarelli.

En 1997, André Ceccarelli, légende de son ins-
trument, partenaire de choc entendu auprès 
des plus grands du jazz et de la chanson, de 
Stan Getz à Chick Corea et de Charles Azna-
vour à Claude Nougaro, homme aux 1 000 
albums au compteur, crée l’événement en 

leader en revisitant en quartet une musique 
à l’origine de l’un des chocs de son adoles-
cence : West Side Story de Leonard Bernstein. 
L’album, construit à l’époque autour d’un quar-
tet composé de jeunes trentenaires (Antonio 
Farao au piano, Sylvain Beuf au saxophone et 
Thomas Bramerie à la contrebasse) et de nom-
breux invités prestigieux (Bireli Lagrene, Dee 
Dee Bridgewater, Richard Galliano…) sort chez 
BMG et fait sensation. Plus de vingt ans après, 
André Ceccarelli n’a rien oublié de cette aven-
ture. Il réinterroge aujourd’hui ses souvenirs 
d’une salle à l’autre de Paris, du Baiser Salé où il 
reprendra sa relecture de West Side Story avec 
la complicité de nouveaux musiciens – François 
Constantin (percussions), Diego Imbert (contre-
basse), Julian Oliver Mazzariello (piano), Rosario 
Giuliani (saxophone) et Walter Ricci (voix) – au 
Bal Blomet où il retrouvera ses vieux compa-
gnons de route du quartet « ASTA » (pour Anto-
nio, Sylvain, Thomas et André), venus présen-
ter un nouvel album à 8 mains (Passers of Time 
chez Bonsai Music), dédié aux compositions 
personnelles des quatre musiciens.

Jean-Luc Caradec

Le Baiser Salé Jazz Club, 58 rue des Lombards, 
75001 Paris. Vendredi 25 et samedi 26 octobre 
à 19h30. Tél. 01 42 33 37 71. 
Le Bal Blomet, 33 rue Blomet,  
75015 Paris. Mercredi 30 octobre à 20h30.  
Tél. 07 56 81 99 77. Places : 15 à 25 €. 

Maison de la Musique de Nanterre / Piano

Total Piano
Deux concerts qui brouillent les cartes, 
entre jazz, classique et électro, avec 
Mikhaïl Rudy, Roberto Negro, Théo 
Ceccaldi, Nicolas Becker… 

Oh la belle journée autour du piano !  D’abord 
à 18h30 où l’irrésistible duo composé par le 

pianiste Roberto Negro et le violoniste Théo 
Ceccaldi (artiste associé à la Maison de la 
Musique) réactivera la musique de leur récent 
album intitulé Montevago (chez (Brouhaha/
L’Autre Distribution). L’évocation du charme 
désuet d’un palais hors du temps perché sur 
les hauteurs de Palerme… Et une musique foi-
sonnante, miroitante et espiègle qui fait tou-
jours le choix de l’invention et de l’émotion. 
En seconde partie de soirée, le grand pianiste 
classique russe Mikhaïl Rudy, déjà invité à Nan-
terre en 2017 en compagnie de Jeff Mills et 
deux plasticiens, fera son retour avec le pro-
jet « Total Piano » conçu en deux temps : un 
dialogue autour de Tchaïkovski, Debussy et 
Ravel avec le vidéaste et plasticien Jacques 
Perconte, puis une performance musicale en 
compagnie du sound designer Nicolas Becker 
et du DJ Agoria consacrée à des compositions 
d’Arvo Pärt, Philip Glass et Ludovico Einaudi.

Jean-Luc Caradec

Maison de la Musique de Nanterre, 8 rue des 
Anciennes-Mairies, 92000 Nanterre.  
Samedi 26 octobre à 18h30 et 20h30.  
Tél. 01 41 37 94 21. Places : 5 à 25 €.

PANTIN / DYNAMO / JAZZ 

Hubro live
Le label Hubro fête ses 10 ans lors d’une 
soirée exceptionnelle à la Dynamo de 
Pantin réunissant trois de ses signatures 
emblématiques.

Le Power Trio norvégien Bushman’s Revenge et  
son nouvel album Et Hån Mot Overklassen, en concert 
le 4 novembre à la Dynamo de Pantin.

Depuis dix ans, le label norvégien a contribué 
à éclairer l’exceptionnelle qualité et diversité 
du jazz scandinave. Lors de ce concert trois 
trios sont au programme : Bushman’s Revenge, 
un power trio à l’énergie hypnotique nourrie 
de rock, composé de Even Helte Herman-
sen (guitare), Rune Nergaard (basse), Gard 
Nilssen (batterie), le trio du violoniste Erlend 
Apneseth, adepte du Hardanger (le violon 
traditionnel norvégien), aux influences folk et 
baroques, et enfin Building Instrument et sa 
pop-folk-électro envoûtante éclairée de l’inté-
rieur par la voix cotonneuse  de sa chanteuse 
Mari Kvien Brunvoll. 

Jean-Luc Caradec

La Dynamo, 9 rue Gabrielle-Josserand,  
93500 Pantin.  Lundi 4 novembre à 20h30.  
Tél. 01 49 22 10 10. Places : 8 à 14 € 

PARIS / INSTITUT DU MONDE ARABE / JAZZ 

Meta
Le chanteur et percussionniste Messaoud 
Kheniche alias Meta signe un nouvel 
album intitulé Incurve Life (chez Emme / 
Socadisc).

Meta, en concert le 27 octobre à 17h30 à l’Institut du 
Monde Arabe pour la sortie de son nouvel album  
intitulé Incurve Life (chez Emme / Socadisc).

Il a conçu ce nouveau projet « en réaction au 
chaos de ce monde », livrant à ses complices 
interprètes – un quintette de jazz de premiers 
couteaux et un quatuor à cordes – des com-
positions de sa plume libre comme l’air, ondu-
lantes et ondoyantes, lyriques et groovy. Entre 
jazz aérien et subtiles mélodies pop (on pense 
à Steely Dan et Sting par instants), Meta chante 
avec émotion les mots et maux du monde – la 
loi du marché, le quotidien des étrangers ou 
le mal de vivre des transgenres – auquel il 
oppose comme réponse la force de l’amour 
et de la beauté. « Je voulais exprimer l’évo-
lution sans limite, sous la forme d’une vie en 
courbe qui dessine un parcours aléatoire et 
infini » explique-t-il. Avec Pierre de Bethmann 
(piano), Simon Tailleu (contrebasse), Michael 
Felberbaum (guitare), Stéphane Guillaume 
(saxophones, flûte) et  Karl Januska (batterie) 
et un quatuor à cordes composé de Maya 
Koch, Flore Anne Brosseau, Maud Ayat et 
Frédéric Peyrat. Ce concert exceptionnel est 
présenté en clôture des Arabofolies, le festival 
musical des arts et des idées de l’Institut du 
Monde Arabe.

Jean-Luc Caradec

Institut du Monde Arabe, 1 rue des Fossés-
Saint-Bernard, place Mohammed V,  
75005 Paris. Dimanche 27 octobre à 17h30.  
Tél. 01 40 51 38 38. Places : 12 à 20 €.
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Le pianiste Roberto Negro, le 26 octobre à 18h30 à la 
Maison de la Musique de Nanterre.
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Andy Emler, trente ans de MegaOctet  
et toujours le désir de créer 

Le compositeur célèbre les trente ans de son MegaOctet par la parution d’un livre hors norme et la création  
d’un nouveau programme, pour lequel il invite trois anciens membres de son orchestre devenus des figures du jazz  
en France, Médéric Collignon, Thomas de Pourquery et Nguyen Le. Loin de se reposer sur ses lauriers, Andy Emler  

imagine déjà comment il pourra surprendre ses partenaires de jeu, et se réjouit de la création récente de  
The Wake Up Call, avec le groupe vocal corse A Filetta.

CRéATION / PARIS / NEVERS 

La création des 30 ans 
du MegaOctet :  
Just a Beginning

À découvrir à Nevers et à Radio France, 
une pièce qui replonge dans la  
matrice du MegaOctet à l’occasion  
de ses trente ans.

Trente ans. Peu de formations de jazz en 
France peuvent se prévaloir d’une his-
toire aussi durable. Certes, au fil du temps, 
l’équipe a changé ; certains sont partis, 
d’autres sont arrivés, mais l’esprit de ce 
groupe n’a pas varié : celui d’une moyenne 
formation qui sait se faire gros comme un big 
band en gardant la souplesse d’une petite 
équipe. Pour célébrer trois décennies d’acti-
vité, Andy Emler a imaginé Just a Beginning, 
une œuvre rétrospective qui « tire ses motifs 
mélodiques, ses lignes de basse et ses har-
monisations de choses qui ont existé dans 
le MegaOctet, tout le vocabulaire étant issu 
uniquement du répertoire existant. » Avec 
en prime, trois invités de luxe qui sont trois 
anciens membres de l’orchestre : le trom-
pettiste et vocaliste Médéric Collignon, le 
saxophoniste Thomas de Pourquery et le 
guitariste Nguyen Le.

Vincent Bessières

EN PROJET / NOUVEL ALBUM

Trio ETE
ETE, c’est l’acronyme éminemment 
poétique, pour désigner ce trio  
qu’Andy Emler forme depuis 2003 avec 
Claude Tchamitchian, contrebassiste,  
et éric Echampard, batteur. 

Ces deux musiciens, qui forment la ryth-
mique du MegaOctet, sont pour Emler des 
partenaires de longue date. Leur dernier 
album, Sad and Beautiful, remonte à 2014, 
autant dire à une éternité pour un trio aussi 
fertile. Une résidence de trois jours en jan-
vier prochain au Comptoir, à Fontenay-sous-
Bois, puis trois autres jours au studio Sextan, 
à la Fonderie à Malakoff, au mois de mars, 
préfigurent la réalisation d’un nouvel opus 
qui devrait voir le jour courant 2020. Mais 
d’ici là, Andy Emler doit encore publier No 
Solo, un album enregistré initialement seul 
au piano, sur lequel il est venu greffer des 
invités comme la flûtiste Naissam Jalal ou le 
joueur de kora Balake Cissoko. 

Vincent Bessières

entretien / Andy Emler

À la découverte  
de nouvelles  
expériences 

L’inclassable pianiste et compositeur, 
créateur du MegaOctet, revient sur le 
parcours de son groupe-phare, et évoque 
ses projets et ses réalisations récentes.

En entendant les témoignages qui ont servi de matière au 
livre Verbateam, avez-vous été ému ou surpris ?
Andy Emler : Au-delà du compliment sur le projet musical, c’est 
surtout le parcours que chacun a fait dans l’orchestre qui m’a 
touché. Pour Médéric Collignon, par exemple, c’est une phase 
importante, comme pour Thomas de Pourquery, qui me l’a dit. 
Pendant trois ou quatre années, ils ont appris plein de choses. 
Cela va paraître prétentieux ; or, c’est juste un constat : l’in-
fluence que mon travail et ma manière de gérer cet orchestre 
ont pu avoir sur ces musiciens, cette écriture savante qui a de 
l’humour et de la liberté, etc. J’aime écrire pour des personnali-
tés que je connais ; l’orchestre est une démocratie vivante mais 
avec quelqu’un qui, quand même, prend des décisions au bout 
du compte, sans jamais être dans le rapport de force. C’était le 
sujet du film de Richard Bois, Zicocratie : comment, quand on 
laisse parler tout le monde, qu’on laisse dire, que chacun peut 
s’exprimer, on arrive avec un truc qui fonctionne bien ? 

En quoi le concert du MegaOctet au Triton en décembre 
sera-t-il une surprise ?
A. E. : J’ai envie de tourner une page, d’emmener les musiciens 
dans une nouvelle expérience. Une orchestration comme je 
le faisais à l’époque du quintette avec Marc Ducret, dans les 
années 1980. On avait des repères, une sorte de dictionnaire 
d’arrangements dans lequel on piochait de manière aléatoire, 
au cours d’une espèce de longue improvisation. Or, je n’ai 
jamais essayé cela avec le MegaOctet. Depuis vingt ans, on 
joue un répertoire où chaque pièce est dédiée à un soliste. 

J’ai envie de changer ce système et d’essayer autre chose. Il 
faut qu’on progresse, qu’on avance dans la musique aussi. C’est 
pour ça que ce n’est qu’un début. Just a beginning…

éprouvez-vous vraiment une crainte de tomber dans une 
routine ?
A. E. : Ce n’est pas une routine parce qu’écrire de la musique 
pour de pareils solistes est un bonheur. Sauf que j’ai mes plans. 
Sans vouloir me comparer à un grand compositeur, je sais, pour 
l’avoir étudié et écrit à sa manière, que Ravel avait ses plans 
lui aussi ! On invente nos plans. C’est ce qui fait notre couleur 
mais dès qu’on les a, il faut aller en chercher d’autres. Certes, 
je pourrais écrire pendant trente ans encore de la musique, il 
y aurait de quoi faire pour essayer de la faire entendre. Mais 
on a besoin de trouver de la nourriture, pour moi en tant que 
compositeur, et pour les musiciens. Les improvisateurs sont 
dans la prise de risques, contrairement aux jazzmen qui jouent 
des standards et font la même chose, bien ou moins bien, que 
ceux qui ont inventé quatre-vingts ans plus tôt, sans se poser de 
questions. Le jazz, c’est aussi de la création, de l’improvisation, 
et quand elle n’y est pas, ça me gêne.

Vous venez de donner la première à Calvi, en Corse, d’une 
création avec le chœur A Filetta. Une rencontre pour le 
moins inattendue ?
A. E. : Cela faisait deux ans que je travaillais dessus. J’ai aimé ce 
groupe quand je l’ai entendu en concert et j’ai eu envie d’écrire 
pour eux. Or, je ne voulais pas qu’ils fassent de la polyphonie 
corse. Comme à chaque projet transversal, le but était de créer 
les conditions d’une véritable rencontre. à l’issue d’un concert 
d’orgue solo dans la cathédrale de Calvi, le leader d’A Filetta 
était venu me voir, en disant : « Vous êtes capable de faire du 
Ravel sur un orgue, capable d’imiter nos polyphonies. Vous 
avez une culture classique, une culture pop, etc. Vous êtes 
effrayant ! Qu’est-ce qu’il reste comme musique à faire après 
tout ça ? » Je l’ai séduit en lui répondant qu’il y en avait encore 
des millions. J’avais remarqué que, dans sa magnifique tech-
nique vocale, A Filetta faisait des choses que je n’entendais 
pas dans les polyphonies habituelles, une manière d’aller cher-
cher des harmonisations, de tenir des bourdons longtemps. 
J’ai choisi un concert, j’ai pris un carnet, et j’ai tout relevé.  
À partir de cette base, je leur ai proposé de faire un trajet sur 
l’improvisation, sur la rythmique, sur des choses dont ils n’ont 
pas d’habitude dans une tradition a cappella. 

Propos recueillis par Vincent Bessières

« J’ai envie de changer ce système 
et d’essayer autre chose.  
Il faut qu’on progresse,  

qu’on avance. C’est pour ça  
que ce n’est qu’un début. »

Andy Emler.

accordéon rassemble les témoignages et 
souvenirs tirés d’une discussion collective 
entre quinze personnalités ayant fait partie 
du MegaOctet, et les retranscrit sous la forme 
d’une partition graphique, complétée de pho-
tographies et de regards extérieurs portés sur 
cette aventure orchestrale. Un livre dont Andy 
Emler ne craint pas de dire, avec sa malice 
habituelle, qu’il « va dérouter certains, comme 
notre musique a eu tendance, parfois, à dérou-
ter certains » par la singularité de sa démarche 
et la multiplicité des lectures possibles. Il réflé-
chit déjà à le décliner sur scène.

Vincent Bessières

Parution le 24 octobre.

Le MegaOctet est composé de Laurent Blondiau  
(trompette), Laurent Dehors (saxophone 
ténor) ,  Ph i l ippe Sel lam (s a xophone 
alto), Guillaume Orti (saxophone alto), 
François Thuillier (tuba), Claude Tcha-
mitchian (contrebasse), éric Echampard  
(batterie), François Verly (marimba et percus-
sions) et Andy Emler (piano et compositions).

Maison de la Radio, Studio 104,  
116 av. du Président-Kennedy, 75016 Paris. 
Jeudi 12 octobre à 20h30. Tél. 01 56 40 15 16. 
Festival D’Jazz Nevers : La Maison,  
2 bd Pierre-de-Coubertin, 58000 Nevers. 
Lundi 11 novembre à 21h. Tél. 03 86 57 00 00.
Le Triton, 1 bis rue du Coq-Français,  
93260 Les Lilas. Vendredi 6 décembre à 20h30. 
Tél. 01 49 72 83 13.

LIVRE D’ART / NOUVEAUTé 

MegaOctet, Verbateam
Verbateam n’est pas un livre traditionnel, 
encore moins un récit autobiographique 
mais plutôt un objet créatif, qui se veut à 
l’image de l’esprit du MegaOctet, dont il 
condense trois décennies d’existence. 

Mis en page par un tandem de graphistes 
Julien M et ad/ch et publié par les éditions 
PPAF, ce leporello qui se déploie comme un 
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