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Suivez-nous 
sur les réseaux 

322
Existe depuis 1992 « La culture est une résistance 

à la distraction. » Pasolini

Le journal de référence  
des arts vivants en France 33e saison !

Le Festival d’Anjou célèbre sa 75e édition,  
contre vents et marées
À la pointe de la création chorégraphique 
June Events inspire nos imaginaires  
Sylvaine Hélary, nouvelle directrice de l’Orchestre 
National de Jazz : de l’enthousiasme et du partage 
Aux Musicales de Bagatelle, la création 
contemporaine rayonne et se partage
Artistes Génération Spedidam : la chanteuse 
Mandy Lerouge et le groupe Sarab

théâtre  

Ça fuse ! 
 

Des regards d’aujourd’hui sur des textes de toute 
époque : Léviathan, L’hôtel du Libre-Échange, 

Valentina, Une Mouette, Le malade imaginaire, 
Makbeth, Sinistre et festive…

4

jazz / musiques du monde

Symphonie villes-monde
 

Symphonie villes-monde, projet de l’Ensemble 
TM+, Jazz à Saint-Germain-des-Prés, Festival jazz 
Longjumeau, Richard Bona et Alfredo Rodriguez, 

Philippe Mouratoglou Trio…

32

danse  

Pleins feux 
 

June Events, les Rencontres Chorégraphiques 
Internationales de Seine-Saint-Denis,  

Tours d’Horizons, La Caserne DANSE,  
Plein Phare OUT, °Up, Last Work, Into the Silence…

20
classique / opéra

Virtuoses de nature
 

Docteur Miracle et L’Arlésienne de Bizet, deux 
œuvres in situ de Nicolas Frize, Polyptyque par 

Marianne Piketty, Le Chevalier à la rose, Accentus  
et les chants de la rue, Centenaire Boulez…

28
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 (M)other de Jeanne Brouaye à June Events. 

 L’Ensemble TM+ Symphonie villes-monde. 
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 Le Docteur Miracle de Bizet par Pierre Lebon. 

© Jean-Louis Fernandez © Jean-Louis Fernandez © Christophe Raynaud de Lage / Festival d’Avignon © Laura Bousque

 L’hôtel du Libre-Échange 
 par Stanislas Nordey. 

 Léviathan par Lorraine de Sagazan.  Makbeth par le Munstrum. 

 Le malade imaginaire, version Mekhitarian. 
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2 – 23 mai 
Berthier 17e 

 

Léviathan   
conception et mise en scène  

  Lorraine de Sagazan 
texte de Guillaume Poix   

inspiré de faits réels  
avec  

Khallaf Baraho, Jeanne Favre,  
Felipe Fonseca Nobre, Jisca Kalvanda,  

Antonin Meyer-Esquerré, Mathieu Perotto,  
Victoria Quesnel, Éric Verdin 

et le cheval Oasis  
 

6 mai – 13 juin 
Odéon 6e 

L’Hôtel  
du Libre-
Échange   

de Georges Feydeau 
mise en scène  

Stanislas Nordey  
avec  

Hélène Alexandridis, Alexandra Blajovici,  
Cyril Bothorel, Marie Cariès, Claude Duparfait,  
Olivier Dupuy, Raoul Fernandez, Paul Fougère,  
Damien Gabriac, Anaïs Muller, Ysanis Padonou,  
Sarah Plume, Tatia Tsuladze, Laurent Ziserman 
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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.

Photographies
Pascale Fournier / TGP

Graphisme
Poste 4 + Le Futur

20 minutes de Châtelet 
12 minutes de la gare du Nord.

Navettes retour 
à Saint-Denis et vers Paris.

Restaurant le midi en semaine 
et les soirs de représentations.

RÉSERVATIONS
01 48 13 70 00 — www.fnac.com 

www.
theatregerardphilipe

.com

Centre dramatique 
national 

de Saint-Denis
DIRECTION

JULIE DELIQUET

Le Conte 
d’hiver
DE

WILLIAM SHAKESPEARE
MISE EN SCÈNE

AGATHE MAZOUIN ET GUILLAUME MOREL

21  25 mai 2025

Pratique 
de la ceinture, 
Ô ventre
TEXTE ET MISE EN SCÈNE

VANESSA AMARAL

12  16 mai 2025

PREMIERS 
PRINTEMPS
4E ÉDITION — 2 CRÉATIONS

théâtre
Critiques 

4 THÉÂTRE NATIONAL DE STRASBOURG / 
THEATRE DES ABBESSES
Caroline Guiela Nguyen crée Valentina, un 
conte contemporain troublant et lumineux. 

4 THÉÂTRE DE LA CONCORDE
Le Malade imaginaire, version Mekhitarian, 
une matière brute bien d’aujourd’hui.

7 ODÉON – THÉÂTRE DE L’EUROPE
Lorraine de Sagazan met en scène 
Léviathan, un rituel théâtral étrange  
et saisissant.

8 THÉÂTRE PUBLIC DE MONTREUIL (TOURNÉE)
Le Munstrum Théâtre crée Makbeth d’après 
Shakespeare, rêverie macabre et spectacle 
total.

8 THÉÂTRE DE L’ATELIER
Sinistre et Festive, un tour de chant 
bouleversant de Jonathan Capdevielle et 
Jean-Luc Verna.

8 THÉÂTRE DU PETIT SAINT-MARTIN
François Marthouret interprète Le Livre de 
l’intranquillité, chef-d’œuvre de Fernando 
Pessoa, dans la mise en scène d’Anne Kessler. 

10 LA SCALA PARIS
Dans Prière aux vivants, Marie Torreton 
donne à entendre des textes de Charlotte 
Delbo, rescapée des camps.

 Seule en scène, la comédienne Marie Torreton. 
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11 THÉÂTRE SILVIA MONFORT
Mariano Pensotti met en scène Une ombre 
vorace, rencontre entre un alpiniste  
et un acteur.

12 ODÉON – THÉÂTRE DE L’EUROPE
Stanislas Nordey réenchante la drôlerie de 
L’Hôtel du Libre-Échange de Feydeau.

12 LA COMÉDIE-FRANÇAISE
Elsa Granat approfondit et assombrit le texte 
de Tchekhov dans Une Mouette.

13 THÉÂTRE GÉRARD-PHILIPE
Pratique de la ceinture, ô ventre de Vanessa 
Amaral ausculte le ventre de la femme.

16 NANTERRES-AMANDIERS
Jean Bellorini propose une variation ludique 
et joyeuse autour du Cid de Corneille.

17 THÉÂTRE DU ROND-POINT
Emmanuel Noblet adapte Article 353 du 
Code pénal de Tanguy Viel, une plongée 
dans la psyché humaine.

18 THÉÂTRE ESSAÏON
Pierre Martot donne corps de manière 
saisissante au Mythe de Sisyphe de Camus.

Entretiens 
4 LA COLLINE

Romancero Queer de Virginie Despentes 
ouvre les coulisses d’une pièce de théâtre.

6 LES PLATEAUX SAUVAGES
Jacques Vincey met en scène Wonnangatta 
d’Angus Cerini, entre western, polar et 
poésie épique.

6 THÉÂTRE DE LA TEMPÊTE
Simon Diard écrit Footballeur, où un sportif 
voit sa carrière stoppée par la maladie. 

16 THÉÂTRE DE LA TEMPÊTE
Pique-nique entre aristos sur fond de 
planète qui brûle dans Le Rêve et la plainte 
de Nicole Genovese.

Gros plans 
10 ÎLE-DE-FRANCE – FESTIVAL

La Biennale Internationale des Arts de la 
Marionnette fait rayonner sa discipline dans 
toute la région.

15 THÉÂTRE DIJON BOURGOGNE 
Le temps fort Théâtre en mai à Dijon réunit 
des artistes qui font ce qui nous plaît. 

15 LE CENTQUATRE
Rue d’Orchampt, installation du Groupe 
ZUR, propose une visite interactive et 
joyeuse au cœur de la fabrique de l’illusion.

18 DOMAINE D’O – MONTPELLIER
Le festival Le Printemps des Comédiens 
enchante la métropole montpelliéraine.

18 THÉÂTRE GÉRARD-PHILIPE
Agathe Mazouin et Guillaume Morel mettent 
en scène Conte d’hiver de Shakespeare 
avec de jeunes comédiens.

18 LE TRUC 
Le festival interdisciplinaire et hors cadre 
Jardin Rouge, autour de la thématique 
wilderness. 

19 MUSÉE D’ORSAY
Entrez dans Le Cabinet de l’étrange du 
Cirque des Mirages, un voyage fascinant.

focus
14 Le Festival d’Anjou maintient le cap  
 de l’exigence, contre vents  
 et marées

danse 
Critiques 

20 THÉÂTRE DE LA VILLE
Angelin Preljocaj rend un hommage 
inoubliable à Karlheinz Stockhausen avec 
Helikopter et Licht, sa création mondiale.

LICHT d’Angelin Preljocaj.
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24 ÉQUINOXE – CHÂTEAUROUX
Fouad Boussouf marie violon et football 
freestyle dans °Up, un épatant duo ludique 
et poétique.

25 LA VILLETTE
Le Ballet de l’Opéra de Lyon reprend  
Last Work d’Ohad Naharin : bouleversant  
et magistral.

Entretiens 
20 CCN DE TOURS

Un solo et un duo sur la musique de Bach : 
Into the silence, la nouvelle création de 
Yuval Pick.

21 CCN DE BELFORT
Héla Fattoumi et Éric Lamoureux célèbrent 
en dansant les 30 ans de la caserne qui 
abrite le CCN de Belfort.

25 CHAILLOT – THÉÂTRE NATIONAL DE LA DANSE
Mehdi Kerkouche réunit neuf interprètes 
aux esthétiques variées dans sa nouvelle 
création 360.

27 LE PHARE – LE HAVRE / MUSÉE DU QUAI BRANLY
Fouad Boussouf organise un festival en plein 
air au Havre en même temps qu’il est invité 
au Quai Branly.

Gros plans 
24 THÉÂTRE DE SARTROUVILLE

Le festival Love Ultra invite à découvrir 
les cultures ultramarines sous toutes les 
coutures.

26 PHILHARMONIE DE PARIS
Amala Dianor et les Arts Florissants revisitent 
le répertoire de Carlo Gesualdo dans 
Gesualdo Passione.

26 SEINE-SAINT-DENIS 
Les Rencontres Chorégraphiques 
Internationales de Seine-Saint-Denis 
reviennent avec une édition engagée et 
rassembleuse.

26 THÉÂTRE DE LA VILLE LES ABBESSES
Un cycle de trois solos de Cristiana 
Morganti, l’une des plus emblématiques 
interprètes de Pina Bausch.

26 CCN DE TOURS
Le Festival Tours d’Horizons arpente la ville 
de Tours pour quinze jours de danses et de 
rencontres.

focus
22 À la pointe de la création  
 chorégraphique, June Events  
 inspire nos imaginaires  

classique / opéra
Entretien

28 PARC DU SAUSSET / ESPACE NIEMEYER
Nicolas Frize propose deux nouvelles 
œuvres in situ : une déambulation musicale 
et un hommage à Michel Foucault.

Gros plans 
28 ÉGLISE SAINT-ROCH

Polyptyque, le sixième album de Marianne 
Piketty et Le Concert Idéal, une lumineuse 
mosaïque musicale.

 La violoniste Marianne Piketty. 
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28 THÉÂTRE DU CHÂTELET
Le Docteur Miracle et L’Arlésienne, dans 
une mise en scène de Pierre Lebon, avec 
l’Orchestre de chambre de Paris.

Agenda
29 CATHÉDRALE NOTRE-DAME

L’Orchestre de chambre de Paris rend 
hommage au chef John Nelson dans un 
programme Vierne et Messiaen. 

29 COLLÈGE DE FRANCE
L’Ensemble Intercontemporain présente 
deux concerts dans le cadre du colloque 
pour le centenaire Boulez.

29 MAC – CRÉTEIL
L’Orchestre national d’Île-de-France 
fait revivre la cantate Hiob de Fanny 
Mendelssohn face à Beethoven et Schubert.

30 PHILHARMONIE
L’Orchestre de Paris célèbre les soixante ans 
de Thierry Escaich avec son Concerto pour 
violon et hautbois.

30 LA SEINE MUSICALE
Leonardo Garcia Alarcon dirige Les Indes 
galantes dans une chorégraphie urbaine de 
Bintou Dembelé.

30 LES BOUFFES DU NORD 
Avec Un Temps pour Elles, Héloïse Luzzati 
souhaite faire redécouvrir la musique 
méconnue des compositrices.

30 MUSÉE D’ORSAY
Christophe Grapperon et le chœur 
Accentus en contrepoint de l’exposition 
L’Art est dans la rue.

30 THÉÂTRE DES CHAMPS-ÉLYSÉES
Krzyzstof Warlikowski met en scène  
Le Chevalier à la rose de Richard Strauss.

30 LA SEINE MUSICALE
Le Paradis et la Péri de Schumann dirigé 
par Laurence Equilbey à la tête d’Insula 
Orchestra et du chœur Accentus.

30 LA SCALA
Philippe Mouratoglou rend hommage en 
musique à Alan Cope, héros du roman 
graphique La Guerre d’Alan.

32 FONDATION LOUIS-VUITTON
La jeune prodige Alexandra Dovgan joue 
Beethoven, Chopin, Franck et Prokofiev.

32 PHILHARMONIE DE PARIS
Le britannique George Benjamin dirige 
l’Orchestre philharmonique de Radio 
France.

32 THÉÂTRE DE POISSY
D.I.V.A. opus 2, un spectacle survolté et haut 
en couleur mis en scène par Manon Savary.

32 MAISON DE LA CULTURE DU JAPON À PARIS
Ayane Kawamura propose un florilège de 
compositeurs japonais passés, comme elle, 
par le Conservatoire de Paris.

focus
31 Aux Musicales de Bagatelle,  
 la création contemporaine rayonne  
 et se partage

jazz / musiques du monde  
Gros plans 

32 PARIS 
Le Festival Jazz à Saint-Germain-des-Prés, 
des concerts de haute volée dans des lieux 
de la Rive Gauche.

32 MAISON DE LA MUSIQUE DE NANTERRE
L’Ensemble TM+ forme une bande-son 
contemporaine et populaire avec la 
Symphonie villes-monde. 

33 THÉÂTRE DE LONGJUMEAU
Le festival Jazz Longjumeau, un rendez-vous 
du printemps qui swingue au pluriel.

Erik Truffaz est l’une des têtes d’affiche
du festival de jazz de Longjumeau
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Agenda
33 LA SEINE MUSICALE

Duo de choc entre le bassiste camerounais 
Richard Bona et le pianiste cubain Alfredo 
Rodriguez.

33 STUDIO DE L’ERMITAGE
Le guitariste Philippe Mouratoglou fête 
la sortie de son nouvel album avec deux 
fidèles complices.

35 NEW MORNING
Le retour dans l’intimité et longtemps espéré 
de Bilal, l’enfant prodigue de la nu-soul.

35 SUNSET
Le batteur américain E. J. Strickland présente 
un trio de haut vol avec la star anglaise du 
sax Soweto Kinch.

35 NEW MORNING
Le chanteur brésilien Moreno Veloso 
performe des chansons de son album 
Mundo Paralelo avec un quartet.

35 THÉÂTRE DE LA VILLE
Acordo magico, un programme qui réunit 
les deux virtuoses Yamandu Costa et 
Thibault Cauvin.

35 THÉÂTRE DES ABBESSES
Pour son retour à Paris, le portugais B 
Fachada persiste à conjuguer les contraires.

35 CENTRE PAUL B – MASSY
Le chantre réunionnais Danyel Waro bat le 
rappel des ancêtres pour conjurer l’avenir. 

35 THÉÂTRE DE SAINT-QUENTIN-EN-YVELINES
Bonga, le vétéran angolais et ses sensuelles 
sembas aux faux airs de blues.

focus
33 Artistes Génération Spedidam :  
 la chanteuse Mandy Lerouge  
 et le groupe Sarab
34 Sylvaine Hélary, nouvelle  
 directrice de l’Orchestre National  
 de Jazz : de l’enthousiasme  
 et du partage 
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LA
TENDRESSE

Conception et mise en scène :

Écriture et dramaturgie :

Kevin Keiss, Julie Berès, Lisa Guez 
Avec la collaboration d’Alice Zeniter

Chorégraphe : Jessica Noita 
Lumière : Kélig Le Bars 
assistée par Mathilde Domarle 
Son et musique : Colombine Jacquemont 
Costumes : Caroline Tavernier 
et Marjolaine Mansot 
Scénographie : Goury

Julie 
Berès

Avec :

Bboy Junior, Natan Bouzy, 
Alexandre Liberati, Djamil Mohamed, 
Sacha Négrevergne, Romain Scheiner, 
Mohamed Seddiki

En alternance avec :

Marin Delavaud du Ballet de l’Opéra 
national du Rhin, Léopold Faurisson, 
Bel Abbes Fezazi, Saïd Ghanem, 
Guillaume Jacquemont, Tigran 
Mekhitarian, Mathis Roche

bouffesparisiens.com

p ortestmartin.com  

De

 Marivaux
Mise en scène

Alain
Françon
Avec

Thomas Blanchard
Rodolphe Congé
Suzanne De Baecque 
Pierre-François Garel 
Alexandre Ruby
Georgia Scalliet

Dramaturgie/assistant à la mise en scène : David Tuaillon
Collaboratrice artistique du metteur en scène : Marion Lévêque
Scénographie : Jacques Gabel - Lumière : Joël Hourbeigt
Costumes : Marie La Rocca - Musique : Marie-Jeanne Séréro
Conseil chorégraphique : Caroline Marcadé
Coiffures/maquillages : Judith Scotto
Son : Léonard Françon, Pierre Bodeux
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 Marivaux
Mise en scène

Alain
Françon
Avec

Pierre-François Garel
Guillaume Lévêque
Gilles Privat, Yasmina Remil
Séraphin Rousseau
Maxime Terlin, Alexandre Ruby
Georgia Scalliet
Dominique Valadié

Assistante à la mise en scène : Marion Lévêque
Décor : Jacques Gabel - Lumières : Joël Hourbeigt
et Thomas Marchalot - Costumes : Pétronille Salomé 
Musique : Marie-Jeanne Séréro
Conseil chorégraphique : Caroline Marcadé
Coiffures maquillage : Judith Scotto
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théâtre

CHANTIERS 
D’EUROPE
THÉÂTRE • MUSIQUE 
DANSE • RENCONTRES
Une nouvelle génération de créatrices  
et créateurs venus de Belgique, Espagne, 
Irlande, Italie, Pologne, Portugal

5 – 30 JUIN 2025
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Entretien / Virginie Despentes

Romancero Queer
LA COLLINE – THÉÂTRE NATIONAL / TEXTE ET MISE EN SCÈNE VIRGINIE DESPENTES

Après Woke, une première mise en scène créée en 2024 à partir 
d’un texte collectif, Virginie Despentes revient au théâtre avec 
Romancero Queer, pièce qu’elle a cette fois-ci écrite seule. Une 
proposition qui ouvre les portes d’un théâtre public au sein duquel 
huit interprètes travaillent sur une pièce de Federico García Lorca...

Critique

Valentina
THÉÂTRE NATIONAL DE STRASBOURG ET THÉÂTRE DES ABBESSES /  
TEXTE ET MISE EN SCÈNE CAROLINE GUIELA NGUYEN

Pour sa nouvelle création, la directrice du Théâtre national de 
Strasbourg (TNS) signe un conte contemporain sur les dilemmes 
de vie auxquels doivent faire face une mère roumaine et sa fille 
contraintes de s’installer en France pour raison médicale. Un 
spectacle à hauteur d’enfant, comme à hauteur d’adulte, qui croise 
de façon exemplaire les champs du politique et de l’émotionnel.

Quel rapport aviez-vous avec l’art drama-
tique avant de vous engager dans la création 
théâtrale ?
Virginie Despentes : Ce n’était pas quelque 
chose que je connaissais plus que la littéra-
ture au moment où j’ai commencé à écrire des 
romans. Mais j’allais facilement au théâtre. Et 
même si j’y vais de plus en plus, j’ai un rapport 
encore assez lointain avec l’art dramatique. 
Comme spectatrice, je peux me demander ce 
que j’aime au théâtre. L’une des choses qui me 
plaît beaucoup, c’est que je trouve au théâtre 
quelque chose qui se perd au cinéma et un 
peu peut-être aussi en littérature : la grande 
curiosité du public, qui est ouvert à des spec-
tacles très différents. Quand David Bobée, il y 

Créé au TNS, dans le cadre d’un nouveau fes-
tival, baptisé Les Galas, qui défend «  le droit 
universel et inaliénable à créer » en ouvrant ses 
plateaux à toutes et tous, notamment aux per-
sonnes qui n’ont pas encore établi de lien de 
proximité avec le théâtre, Valentina nous parle 
d’un autre droit fondamental. Celui de se soigner 
et d’avoir les moyens de le faire avec dignité, y 
compris lorsque l’on ne maîtrise pas la langue 

a deux ou trois ans, m’a proposé de devenir 
artiste associée au Théâtre du Nord, à Lille, 
je me suis tout de suite dit que j’avais envie 
d’écrire une pièce, envie de faire de la mise 
en scène. Je ne me suis pas posé beaucoup 
de questions. Je me suis simplement demandé 
ce que j’aimerais voir, moi-même, sur scène.

À quel type de théâtre cette envie a-t-elle 
donné corps ?
V. D. : Un théâtre qui représente ce qui me 
plaît dans le monde, dans la vie, dans l’époque 
d’aujourd’hui. Un théâtre qui serait, un peu, un 
polaroïd d’un bout de ce monde, comme je 
l’aime. Je travaille avec les interprètes pour 
lesquels j’ai écrit en essayant de voir ce que 

du pays dans lequel on doit parfois s’exiler pour 
pouvoir rester en vie. C’est précisément ce qui 
arrive à la mère de Valentina, qui a quitté la Rou-
manie pour venir vivre en France avec sa fille 
de neuf ans, afin d’être prise en charge pour 
de graves problèmes cardiaques. Mais ne par-
lant pas français, ses relations avec l’institution 
médicale s’apparentent à un véritable parcours 
du combattant. Valentina, elle, va à l’école. En 

chacune et chacun peut apporter. Et je mixe 
tout ça. Je fais en sorte que chacun exprime 
sa partition sans écraser les autres.

« Il y a des effets de mots 
ou des tunnels que l’on 

utiliserait dans un roman, 
mais qui ne marchent pas 

du tout au théâtre. »

Diriez-vous qu’il s’agit d’une sorte d’utopie 
réalisée ?
V. D. : C’est un endroit d’utopie, oui. Ça, c’est sûr…

Écrire une pièce est-il, pour vous, la même 
chose qu’écrire un roman ?
V. D. : Non, ce ne sont pas du tout les mêmes 
expériences. Il est très différent de savoir que 
le texte que l’on écrit sera incarné et d’imagi-
ner qu’il sera lu. Il y a des effets de mots ou des 

quelques mois, elle parle parfaitement notre 
langue. Alors, quand les difficultés de communi-
cation de sa mère mettent à mal ses chances de 
guérison, cette dernière se résout à demander à 
sa fille de devenir sa traductrice lors de ses ren-
dez-vous à l’hôpital. Cette lourde responsabilité 
va, bien sûr, bouleverser l’existence de Valentina.

Il était une fois l’histoire d’un miracle…
Interprété avec beaucoup de justesse par une 
comédienne professionnelle (Chloé Catrin), 
ainsi que par des amatrices et des amateurs 
issus de la communauté roumaine de Stras-
bourg (Loredana Iancu, Marius Stoian, Paul 
Guta et Angelina Iancu, en alternance avec 
Cara Parvu), ce conte troublant et lumineux 
est une formidable occasion de regarder en 
face – sans esquiver la dureté de certaines 
situations, sans estomper la drôlerie d’autres 
– des trajets de vie mettant en perspective des 
sujets essentiels. Caroline Guiela Nguyen a le 
don de raconter des histoires importantes. Des 

tunnels que l’on utiliserait dans un roman, mais 
qui ne marchent pas du tout au théâtre. Car, 
sur un plateau, certaines explications tombent 
toutes seules. Il y a, au contraire, des passages 
que je ne garderais pas pour un livre et qui 
fonctionnent parfaitement sur scène.

Romancero Queer est le deuxième volet 
d’une trilogie initiée par Woke…
V. D. : C’est ça. Woke, que j’ai coécrit avec 
Anne Pauly, Julien Delmaire et Paul B. Pre-
ciado, racontait l’histoire de quatre auteurs 
qui écrivent une pièce pour un théâtre 
public. Romancero Queer est plus centré sur 
les acteurs. J’ai eu envie d’aller dans les cou-
lisses. Sans doute parce que c’était ce que 
j’étais en train de vivre. Aussi, parce que je 
me suis posé des questions sur ce que c’était 
que d’être metteur en scène, ce que repré-
sentait aujourd’hui, à l’époque du mouvement 
#Metoo, cette autorité-là.

Entretien réalisé par Manuel Piolat Soleymat

La Colline – Théâtre national, 15 rue Malte-
Brun, 75020 Paris. Petit Théâtre. Du 20 mai 
au 29 juin 2025. Du mercredi au samedi à 
20h, le mardi à 19h et le dimanche à 16h. 
Relâche le dimanche 25 mai. Durée : 2h.  
Tél. : 01 44 62 52 52. colline.fr. Également  
du 17 au 21 mars 2026 au Théâtre de la 
Croix-Rousse, à Lyon.

histoires généreuses, destinées aux publics les 
plus larges, et pourtant toujours profondes, 
jamais simplistes. Comme Lacrima la saison 
dernière, Valentina trace de multiples che-
mins de sincérité : à la croisée de réflexions 
politiques et de riches émotions. La nouvelle 
création de l’autrice et metteuse en scène 
est très aboutie. Les défis de notre époque 
rejoignent ici ceux du théâtre. Un théâtre qui 
s’ouvre au monde en partageant l’exigence de 
ses engagements et de son imaginaire.

Manuel Piolat Soleymat

Théâtre des Abbesses, 31 rue des Abbesses, 
75018 Paris. Du 2 au 15 juin 2025. Du lundi 
au samedi à 20h, le dimanche à 15h. Relâche 
le jeudi 5 juin et le lundi 9 juin. Durée : 1h20. 
Spectacle vu lors de sa création, au Théâtre 
national de Strasbourg, le 23 avril 2025. 
Représentation en roumain et en français, 
surtitrée en roumain. Tél. : 01 42 74 22 77. 
theatredelaville-paris.com. Théâtre national 
de Strasbourg, 1 avenue de la Marseillaise, 
67000 Strasbourg. Du 23 au 30 avril 2025. 
Du mardi au vendredi à 19h, le samedi 
et le dimanche à 14h30. Spectacle en 
roumain et en français, surtitré en roumain.  
Durée : 1h20. Tél. : 03 88 24 88 24. tns.fr.

 L’autrice et metteuse en scène Virginie Despentes. 

 Cara Parvu et Loredana Iancu dans Valentina, 
 de Caroline Guiela Nguyen. 
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Le malade imaginaire
THÉÂTRE DE LA CONCORDE / D’APRÈS LE TEXTE DE MOLIÈRE / MISE EN SCÈNE TIGRAN MEKHITARIAN

Plus qu’une modernisation de la pièce de Molière, la version  
du Malade imaginaire de Tigran Mekhitarian propose de revisiter 
le personnage d’Argan du côté de son feu intérieur. Une matière 
brute bien d’aujourd’hui.

« L’artiste qui fait rapper Molière ». On se 
demande si à force de lui être attribuée, cette 
étiquette ne risque pas, à la longue, d’embar-
rasser Tigran Mekhitarian. En même temps, il 
l’a un peu cherchée. Avec Les Fourberies de 
Scapin, L’Avare, Don Juan, et maintenant Le 
malade imaginaire, ce jeune homme d’ori-
gine arménienne s’est fait compagnon fidèle 
des textes du maître du théâtre français. Pour 
autant, de rap, dans sa version du Malade 
imaginaire, il n’y en a pas tant que ça. Une 
pastorale par laquelle Cléante et Angélique 
s’avouent publiquement et de manière codée 
leur amour, une reprise en intermède d’Emma 

Peters pour commencer, à peine davantage. 
Et des codes du langage d’aujourd’hui, on en 
trouve assez peu également. Un « je m’en bats 
les c… » par ci, deux doigts d’honneur par là. 
À peine plus. Si Tigran Mekhitarian s’est taillé 
la réputation de remettre Molière au goût du 
jour, ce n’est peut-être donc pas dans une 
hypothétique traduction en langage moderne, 
en codes jeunes ou en culture urbaine qu’il 
faut chercher la recette. Peut-être ailleurs.

Une vraie profondeur
Plutôt du côté de son Argan, que lui-même 
interprète. Un trentenaire en guise de vieux 

père hypocondriaque qui veut marier sa fille à 
un médecin, le théâtre sait que tout est code. 
Assis sur la cuvette des toilettes, ordi sur les 
genoux, il comptabilise tout d’abord – on ima-
gine via un tableur Excel – les médecines qu’il 
a reçues et dépensées durant le mois. Choc 
initial des images et des temporalités, car, à 
quelques écarts près, Mekhitarian reprend 
le texte de Molière, même dans ce qu’il peut 
sembler avoir par moments de daté. Et c’est 
certainement là la grande réussite de cette 
pièce, que de parvenir à rendre très concrets 
les dialogues, très actuelles les situations, très 
normale cette langue qu’on croit codifiée, tout 
en posant un regard sur son personnage cen-
tral qui offre une vraie profondeur à la pièce. 
Enfantin et rusé, vulnérable et tyrannique, 
cet Argan Mekhitarian qui boîte concilie les 
contraires, semble affronter une angoisse 

existentielle qui le dévore de l’intérieur. Bien 
plus qu’hypocondriaque, tirant visiblement sa 
vitalité de la proximité imaginaire de sa mort, 
il s’enfonce dans une folie et une solitude que 
rien visiblement ne pourra soigner, faisant de 
ce feu qui le consume, de ce vide qui semble 
s’ouvrir devant lui, la véritable dynamique tra-
gique de cette comédie. Autour de Tigran 
Mekhitarian, l’interprétation est inégale et 
certains effets un peu téléphonés croisent 
des trouvailles plus surprenantes. Mais, dans 
cette mise en scène contemporaine, la ques-
tion féminine se porte tout naturellement, à 
hauteur égale de celle de l’hypocondrie d’Ar-
gan. Confirmant que la plasticité de Molière, 
la capacité de ses textes à accueillir les pré-
occupations des époques qu’ils traversent, ne 
sont certainement pas les moindres de leurs 
qualités.

Éric Demey

Théâtre de la Concorde, 1 Avenue Gabriel, 
75008 Paris. Du 9 au 22 mai, du mardi au 
samedi à 20h30, les 14,15 et 21 à 19h30.  
Tel : 01 71 27 97 17. Spectacle vu la salle 
des fêtes Marcel Pagnol à Neuilly/Marne. 
Durée : 1h45.

 Le malade imaginaire, version Mekhitarian,  
 arrive au Théâtre de la Concorde. 
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PASS LOVE
2 JOURS

25€

PASS 
LOVE ULTRA

3 JOURS
30€

LE MALADE
IMAGINAIRE

Découvrez une fable urbaine 
où Molière rencontre le XXIe siècle !

Tigran
Mekhitarian

DU 9 AU
 22 MAI
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Un spectacle qui brise le silence 
sur l’IVG.

DU 3 AU
 6 JUIN
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INTERRUPTION

Pascale Arbillot
Hannah Levin 
Seiderman 
& Sandra Vizzavona 
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Léviathan 
ODÉON THÉÂTRE DE L’EUROPE – ATELIERS BERTHIER / TEXTE DE GUILLAUME POIX INSPIRÉ DE FAITS 
RÉELS / CONCEPTION ET MISE EN SCÈNE LORRAINE DE SAGAZAN

À partir d’une immersion au cœur du système judiciaire autour  
de la procédure de comparution immédiate, Lorraine de Sagazan 
et les siens créent un rituel théâtral étrange et saisissant,  
qui se décale du réel pour mieux l’ausculter et en révéler  
les dysfonctionnements. Une mise en jeu efficace et troublante  
de l’autorité judiciaire, plaidant pour une justice réparatrice.   

Entretien / Jacques Vincey

Wonnangatta
LES PLATEAUX SAUVAGES / TEXTE ANGUS CERINI / MISE EN SCÈNE JACQUES VINCEY

Entre le western, le polar et la poésie épique, mâtinée aussi 
d’absurde, la pièce Wonnangatta de l’Australien Angus Cerini  
est d’une singularité peu commune. Jacques Vincey qui la met  
en scène y voit un formidable terrain de jeu et d’invention.

Propos recueillis / Simon Diard

Footballeur
THÉÂTRE DE LA TEMPÊTE / TEXTE SIMON DIARD / MISE EN SCÈNE ARNAUD VRECH

Simon Diard a écrit Footballeur (Editions Petits Pièges) à la 
demande du metteur en scène Arnaud Vrech. C’est une histoire 
inspirée du frère de ce dernier qui a dû renoncer à sa carrière de 
footballeur professionnel en raison d’une rétinite pigmentaire. Un 
récit entre réalisme et fantasme.

Drôle d’endroit pour une audience de com-
parution immédiate : une sorte de chapiteau, 
cœur battant organique ceint de tentures 
rosées, conçu par Anouk Maugein. Drôle de 
personnages aussi : masqués, engoncés dans 
leurs rôles, figés dans un langage et des gestes 
codifiés, plongés dans un espace-temps impla-
cable, dans la réalité de la vérité judiciaire 
telle qu’elle advient au terme de la procé-
dure rapide et spéciale de la comparution 
immédiate. Loin d’un théâtre documentaire, 
Lorraine de Sagazan fabrique un théâtre qui 
se décale du réel pour mieux le considérer, 
un théâtre qui saisit, ausculte et dénonce en 
conjuguant tous ses effets. Des effets d’une 
grande finesse dramaturgique qui s’agrègent 
et se renforcent, laissant éclater les dysfonc-
tionnements. Si le tribunal est en soi un théâtre, 
avec ses rôles bien définis dans des temps pré-
cisément impartis, il devient ici le lieu d’une 
étrange et saisissante cérémonie, d’un rituel 
qui s’aventure au-delà des faits et des répu-
tations jusqu’à la vérité des corps, jusqu’à 
l’impuissance et l’anéantissement des êtres, 
jusqu’à la mise à nu stridente d’un système 
épuisé, non réparateur, croulant sous la charge 
de travail. Collés au visage, les masques de 
la présidente du tribunal, du procureur, des 
avocats de la défense forment une étrange 
seconde peau qui trouble la perception. Col-
lant sur la tête, trois prévenus se succèdent, 
broyés par le système, qui en l’espèce n’ont 
pas blessé de victimes, ce qui rend plus facile 
et plus percutante la dénonciation, plus injuste 
le mandat de dépôt. 

Une distanciation  
comme un rapprochement

Le premier, qui a un travail de régleur, a conduit 
sans permis et sans casque une moto ; le 
second, SDF, a menacé de brûler le bâtiment 
de l’association Cœur tranquille et insulté une 
policière ; la troisième a volé et causé des 
dégradations matérielles, elle est mère d’une 
enfant dont la garde exclusive a été confiée au 
père, qui viole sa petite fille. Une affaire autre, 
d’une gravité extrême, dont hélas ne peut se 
saisir la présidente. Ces prévenus, en particu-
lier la mère, d’une absolue détresse, boule-
versent. La pièce éclaire un système qui perd 
pied, vrille, se déconnecte de la souffrance 

vécue, de la tentative de justesse de la justice. 
Certains aspects peuvent déconcerter, tel 
l’usage du chant qui s’empare de la diction, 
telle l’incursion d’un cheval qui demeure très 
longtemps sur le plateau et focalise l’attention. 
La mère si désespérée le caresse. Comme 
pour les autistes (le film Hors Normes d’Éric 
Toledano et Olivier Nakache le montre), l’équi-
thérapie a pu être pratiquée avec succès avec 
des détenus. En écho au triste spectacle des 
audiences, intervient une présence vraie, un 
témoin non masqué, « amateur de théâtre et 
professionnel du droit pénal », qui livre une 
analyse clinique et critique de la comparution 
immédiate et la connaît de l’intérieur. Soixante 
mille par an : « une procédure d’exception qui 
s’est gentiment normalisée au fil du temps » dit-
il. La partition confronte habilement la parole 
rigoureuse du témoin et les audiences presque 
absurdes qui avalisent l’autorité d’un système 
judiciaire qui croule sous les contraintes. Suite 
à La Vie invisible et Un sacre, Lorraine de Saga-
zan et les siens poursuivent avec cette création 
un cycle né après la crise sanitaire d’un pro-
tocole de travail intégrant des centaines de 
rencontres faisant émerger « des manques » 
ou « des insuffisances ». Les comédiens Khallaf 
Baraho, Jeanne Favre, Felipe Fonseca Nobre, 
Jisca Kalvanda, Antonin Meyer-Esquerré, 
Mathieu Perotto, Victoria Quesnel, Éric Verdin 
sont d’une formidable acuité. Reste à penser 
dans la vraie vie des alternatives à la peine car-
cérale, immense chantier…

Agnès Santi  

Odéon Théâtre de l’Europe – Ateliers 
Berthier, 1 rue André-Suarès, 75017 Paris. 
Du 2 au 23 mai 2025. Du mardi au samedi à 
20h, le dimanche à 15h. Relâches les lundis 
et les dimanches 11 et 18 mai. Tél. : 01 44 85 
40 40. Durée : 1h45. Spectacle vu au Festival 
d’Avignon 2024. Durée : 1h50. 

« Le sous-titre de Footballeur, c’est « ce qui va 
m’arriver est en moi ». Parce que ce qui me 
frappe dans l’histoire de Stéphane – le frère 
d’Arnaud – c’est l’idée d’un bouleversement 
annoncé. On lui découvre une maladie qui est 
déjà là depuis des années. « Déjà même avant 

que je voie le jour » dit le personnage, puisque 
cette maladie est héritée génétiquement. Par 
ailleurs, la cécité, qui en est malheureuse-
ment la perspective, peut prendre 15 à 20 
ans à s’installer. Le personnage, Yohann, doit 
donc se faire visionnaire, pour se glisser dans 

l’absence de vision qui l’attend. C’est ce qui 
va se passer pour lui dans ce sous-sol de ves-
tiaire, juste avant un tournoi de foot amateur, 
en compagnie de son frère et de Cécilia, sorte 
de gardienne des lieux, que trois musiciens de 
la fanfare vont ensuite rejoindre.

Travailler la dimension fictionnelle de 
l’existence

Footballeur, rien que le mot déploie toute une 
fantasmatique, tout un imaginaire. Yohann sou-
ligne comme on le dirait d’une photographie : 

« la maladie est venue au moment où j’allais 
me révéler ». La pièce parle beaucoup de ces 
possibilités qui s’ouvrent et se ferment dans 
nos vies. Comme dit Cécilia, « ce qui n’est pas 
arrivé fait aussi partie de nous ». J’aime ainsi 
travailler sur la dimension fictionnelle de nos 
propres existences. Entre répliques simples et 
vocabulaire plus scientifique, par glissements 
successifs entre monologues et souvenirs, les 
deux frères vont chercher à se dire ce qu’ils ne 
parvenaient pas à exprimer, Yohann à trouver 
le chemin de l’acceptation, et Clément, son 
frère, à tourner le dos à la culpabilité, puisque 
lui a été épargné. » 

Propos recueillis par Éric Demey

Théâtre de la Tempête, route du champ 
de manœuvre, 75012 Paris. Du 3 au 25 mai, 
du mardi au samedi à 20h30, le dimanche à 
16h30. Tel : 01 43 28 36 36.

Nous découvrons en France l’écriture d’An-
gus Cerini avec L’Arbre à sang mis en scène 
par Tommy Milliot en 2023. Retrouve-t-on 
dans Wonnangatta la langue très particu-
lière, rurale autant que poétique, de la pièce 
précédente ?
Jacques Vincey : Wonnangatta présente en 
effet la même écriture très musicale, très ryth-
mique qui m’avait tant plus dans L’Arbre à sang. 
Toutes les deux magnifiquement traduites en 
français par Dominique Hollier, ces pièces 
déploient une langue qui inclut le corps avec 
une profondeur et une subtilité peu courantes. 
Les deux textes sont aussi traversés par des 
thèmes similaires. Par exemple, ils ques-
tionnent tous les deux la masculinité. Dans le 
premier, trois femmes tuent l’homme de la mai-
son, tandis que dans le deuxième nous avons 
deux hommes qui, confrontés à un meurtre, 
décident de partir en quête de vérité.

Cette vérité est ancrée dans une réalité fort 
éloignée de la nôtre, celle du bush austra-
lien. Quel effet cela produit-il selon vous sur 
un spectateur français ?
J.V. : Si pour un Australien la pièce fait réfé-
rence à un contexte d’autant plus précis 
qu’elle s’inspire du crime non élucidé le plus 
célèbre du pays, elle a pour un Français une 
dimension plus universelle. Cela va à vrai dire 
de soi, la pièce étant aussi métaphysique que 
concrète, notamment dans son traitement de 
la Nature à laquelle se confrontent les deux 
protagonistes dans leur recherche.

« Les acteurs doivent 
pouvoir incarner 

l’idée d’une invention  
au fil de la parole. »

Vous confiez l’interprétation des deux prota-
gonistes, Harry et Riggall, à Serge Hazanavi-
cius et Vincent Winterhalter. Quelles qualités 
d’acteur sont selon vous nécessaires pour 
aborder cette langue singulière ? 
J.V. : Les mots d’Angus Cerini étant à l’origine 
d’absolument tout ce qui se produit dans la 
pièce, les acteurs doivent pouvoir incarner 
l’idée d’une invention au fil de la parole. Notre 
travail à tous sur cette pièce consiste à la faire 
entendre sans parti-pris formel qui viendrait 
résoudre les questions multiples, le grand 

trouble dans lequel nous plongent Harry et 
Riggal. Je voulais aussi que les personnes qui 
jouent leurs rôles aient une vraie complicité 
d’acteurs, afin de faire exister le plus intensé-
ment possible ce formidable duo de théâtre. 
Il y a en lui un absurde qui peut faire penser à 
celui de Vladimir et Estragon dans En attendant 
Godot. 

Ce duo étrange, dont vous dites à juste 
titre qu’en plus d’évoquer Beckett il porte 
une violence qui peut faire penser à celle 
de Faulkner ou de Cormac McCarthy, est 
confronté à une Nature particulièrement 
rude et capricieuse. Comment la convoquez-
vous au plateau ?
J.V. : Il a très vite été clair pour moi au contact 
du texte que la scénographie du spectacle 
devait être à la fois un terrain de jeu pour les 
acteurs et une surface de projection pour les 
spectateurs. Il ne s’agit donc pas de représen-
ter la Nature, mais de créer un espace à la fois 
organique et minimaliste qui la suggère. Je 
travaille pour cela avec Caty Olive, qui réalise 
aussi les lumières du spectacle, très impor-
tantes dans l’évolution de la pièce depuis une 
atmosphère quotidienne vers une étrangeté 
totale.

Propos recueillis par Anaïs Heluin

Les Plateaux Sauvages, 5 rue des Plâtrières, 
75020 Paris. Du 12 au 24 mai 2025, du lundi 
au vendredi à 19h, samedi à 16h30 et 20h. 
Tel : 01 83 75 55 70. Durée : 1h30.
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 Léviathan par Lorraine de Sagazan. 
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Wajdi Mouawad
29 avril – 22 juin
spectacle en libanais
surtitré en français

Virginie Despentes
20 mai – 29 juin
création

Critique

Sinistre et Festive
THÉÂTRE DE L’ATELIER / CONCEPTION JONATHAN CAPDEVIELLE ET JEAN-LUC VERNA

Jonathan Capdevielle, Jean-Luc Verna, Julien Bienaimé et des invités 
surprises éclairent les nuits printanières du Théâtre de l’Atelier avec 
un tour de chant bouleversant sur la condition humaine.

Critique

Le Livre de l’intranquillité
THÉÂTRE DU PETIT SAINT-MARTIN / TEXTE FERNANDO PESSOA / MISE EN SCÈNE ANNE KESSLER

Il y 28 ans, en 1997, François Marthouret donnait corps, pour la 
première fois, au Livre de l’intranquillité dans une mise en scène 
d’Alain Rais, spectacle qu’il joua à diverses reprises jusqu’en 2007. 
Fidèle arpenteur de ce territoire littéraire inclassable, le comédien 
revient aujourd’hui au chef-d’œuvre de Fernando Pessoa sous le 
regard d’Anne Kessler, au Théâtre du Petit Saint-Martin.

Strass et perruques, fourreaux lamés sur por-
tants, rideau scintillant et cadre lumineux en 
fond de scène, talons vertigineux et chuchotis 
lestes et moqueurs en ouverture : on s’attend 
d’emblée au nième drag show qui rassure les 
normopathes quand ils viennent s’encanail-
ler sur les boulevards, pour rentrer ensuite 
dans le confort dogmatique du juste milieu, 
convaincus que la vraie vie est forcément 
douce et tranquille. Mais le pianiste Julien Bie-
naimé porte le crâne de Yorick, du théâtre et 
de l’humaine condition en entrant sur scène : 

Quelques chaises dispersées çà et là sur le 
plateau. Une table d’employé de bureau à 
l’ancienne. Deux panneaux qui tombent des 
cintres, faisant office de miroir. Des petits 
coffres-forts à code électronique, eux défi-
nitivement contemporains. Et le visage de 
Fernando Pessoa, reconnaissable entre tous 
– chapeau noir, petite lunettes rondes, mous-
tache – qui sort de l’obscurité, en fond de 
scène, partie éclairée d’une figure marionnet-

premier indice que la promenade de santé 
gaillarde risque de n’être pas seulement une 
gaudriole emperlousée et un peu trop maquil-
lée. Puis, Vie violence, de Claude Nougaro, et 
tout est dit : les cocottes sont des colombes, 
la vie est toujours indéfectiblement sinistre et 
festive. On peut être crip, queer, hétéro, homo, 
rombière en goguette, égarée dans cet after 
théâtral, fluide ou crispé dans une identité ras-
surante : « pan ! sur la gueule à Jean ! ». C’est 
de nous tous qu’il est question, braves gens ! 
Parce que la vie, il faut se la faire : bien malin 

tique, immobile, assise sur un siège. On com-
mence par entendre la voix de la chanteuse 
Barbara interpréter son Mal de vivre, puis 
celle de la metteuse en scène Anne Kessler 
qui profère quelques phrases, sans doute de 
l’écrivain portugais. Enfin, François Marthouret 
surgit des coulisses. Le comédien prend pos-
session de son espace de jeu en vibrionnant 
de jardin à cour, de cour à jardin. Il modèle 
par toutes sortes de mouvements, d’actions 

celui qui croit pouvoir cacher ses fêlures et 
ses cicatrices…

Beauté de l’inachèvement
« Vous comprenez, c’est le faux monsieur Art 
qui a le plus l’air d’être le vrai et c’est le vrai qui 
n’en a pas l’air ! Ça fait qu’on se trompe ! Beau-
coup se trompent ! », dit Jean Dubuffet. Jonathan 
Capdevielle et Jean-Luc Verna s’inscrivent dans 
cette veine répréhensible, inutile, antisociale et 
subversive, qui ne flatte ni n’étrille. Les artistes 
rappellent que les hommes s’amusent toujours 
follement autour des tombes, comme le chante 
Cabrel (éblouissante interprétation de La Cor-
rida par Jonathan Capdevielle). Hamlet le disait 
déjà mais le monde singe l’amnésie. Rien, pour-
tant, de désespéré dans ce tour de chant sinistre, 
puisqu’il est aussi festif, c’est-à-dire drôle, joyeux, 

souvent un peu volontaristes, le personnage 
de petit comptable qu’est Bernardo Soares. 
Semi-hétéronyme de Pessoa, ce narrateur 
rêveur et tourmenté expose, dans Le Livre de 
l’intranquillité, une somme de réflexions écla-
tées, décousues, captivantes, sur les dilemmes 
de la quotidienneté, la grandeur de la poésie, 
la douleur d’exister, la possibilité du renonce-
ment, les incertitudes de l’être et du non-être...

Des déséquilibres instables
Ce journal introspectif composé d’apho-
rismes, de visions paradoxales, de perspec-
tives cartographiant l’intériorité d’un homme 
aux états de conscience multiples est ici réduit 
à une heure de représentation : comme une 
version radicalement allégée de l’œuvre 
monumentale qu’est Le Livre de l’intranquillité. 
Sur le plateau du Théâtre du Petit Saint-Martin,  

foutraque, iconoclaste. De Barbara à Siouxsie, de 
Lady Gaga à Gabriel Fauré, des petits gâteaux de 
la rue du Croissant aux draps qui se souviennent 
des amours malheureuses et à la passion tra-
gique de Nana et Julot Gueule d’Acier, tout ce 
qui fait le sel et l’amer de la vie est là. La classe 
impériale de Jean-Luc Verna, la robe en coton 
smocké de Jonathan Capdevielle, l’assurance 
amusée de Julien Bienaimé qui les accompagne 
au piano : les trois complices et leurs invités d’un 
soir font merveille en revisitant les standards de 
la chanson populaire, plus profonde que bien 
des traités de métaphysique. Performance où 
la maîtrise a l’élégance de la débine, variations 
encanaillées sur l’inachevé, le presque rien de 
nos vies et le quasi raté qui soudain flamboie ? 
Rose Berthet, en permettant cette intrusion punk 
chez Dullin, y continue un théâtre « de la poésie 
et de la réflexion » dans l’éclat de ce spectacle, 
rebelle comme une caresse.

Catherine Robert

Théâtre de l’Atelier, 1 place Charles-Dullin, 
75018 Paris. Du 5 avril au 8 juin. Samedi à 23h 
et dimanche à 19h. Tél. : 01 46 06 49 24.

la personnalité de Bernardo Soares nous 
apparaît à travers les déséquilibres instables 
d’un spectacle qui fait se succéder moments 
d’imprécision et de fragilité. Dans une mise 
en scène qui n’offre pas de véritable point 
de vue sur le texte, François Marthouret s’ac-
croche avec ferveur aux mots et aux pensées 
qui l’accompagnent depuis tant d’années. La 
proximité qui unit le comédien à cette mise en 
lumière de la difficulté d’être au monde est évi-
dente. Sa sensibilité à fleur de peau, sa liberté 
gracieuse font naître, malgré tout, des instants 
de fulgurance. On tente ainsi d’oublier le 
cadre théâtral trop restrictif à l’intérieur duquel 
la singularité de Bernardo Soares s’exprime 
pour se concentrer sur ces éclats de sens et 
d’étonnement existentiel.

Manuel Piolat Soleymat

Théâtre du Petit Saint-Martin, 17 rue René-
Boulanger, 75010 Paris. Les mardis à 19h ou 
21h (du 8 avril au 6 mai 2025) ; les vendredis 
et samedis à 19h ou 21h (du 16 mai au 31 
mai) ; les vendredis et samedis à 19h ou 21h, 
les dimanches à 16h (du 6 au 29 juin).  
Tél. : 01 42 08 00 32. Durée de la 
représentation : 1h. portestmartin.com

Jonathan Capdevielle et Jean-Luc Verna 
dans Sinistre et Festive. 

 Le comédien François Marthouret  
 interprète Le Livre de l’intranquillité. 

Critique 

Makbeth
THÉÂTRE PUBLIC DE MONTREUIL / UNE CRÉATION DU MUNSTRUM THÉÂTRE /  
D’APRÈS WILLIAM SHAKESPEARE / MISE EN SCÈNE LOUIS ARENE   

Le Munstrum, talentueuse compagnie co-fondée par Louis Arene 
et Lionel Lingelser, réécrit la tragédie shakespearienne, condensée 
en une insatiable et outrancière spirale du meurtre. Un spectacle 
total, qui expose avec force le mal et ses ravages. Catharsis ou 
pas ? C’est la question !

Puissamment spectaculaire, l’esthétique du 
Munstrum crée des rituels hors normes, mettant 
en jeu un corps performatif qui raconte, qui se 
transforme. On se souvient par exemple de la 
transe joyeusement démesurée 40° Sous zéro 
(2019) d’après Copi, de la saisissante dystopie 
animalière Zypher Z (2021), du poignant Les 
Possédés d’Illfurth (2021) de Lionel Lingelser. 
Dans ces pièces émergent la conscience d’un 
monde en plein chaos, le désir aussi de faire 
place à la joie. Il n’est donc pas incongru que le 
Munstrum, dont les pièces souvent rejoignent 
les thématiques du monstre, de la métamor-
phose, du basculement d’un monde, affronte 
aujourd’hui l’un des poèmes shakespeariens 
les plus sombres, où un capitaine qui se rêve 
roi s’enferme dans son ambition jusqu’à se faire 
tyran sanguinaire. La partition shakespearienne, 

réécrite par Lucas Samain en collaboration 
avec Louis Arene, a été resserrée et traduite 
en un spectacle total qui s’éloigne du contexte 
historique et des canons habituels du théâtre. 
Ici le texte n’est qu’un élément parmi d’autres. 
Tous les outils théâtraux sont mobilisés – de la 
machinerie sophistiquée aux lumières aigui-
sées, du son contrasté aux costumes extrava-
gants, sans oublier le masque seconde peau, 
révélateur cher au travail du Munstrum. Et au 
sein de ce jeu démultiplié le corps en mou-
vement s’affirme dans tous ses états. Celui du 
roi finit littéralement nu. Leur désir de monter 
Makbeth (avec un k) est né « car la douleur de 
ce monde est insupportable ». Dans une veine 
crue et crépusculaire brouillée par l’irruption 
de la bouffonnerie, la pièce commence sur 
une lande minérale, champ de bataille avec 

soldats l’épée à la main, empli de bruit et de 
fureur. Les tripes s’étalent, le sang gicle. Tout au 
long de la pièce, variation cauchemardesque 
autour de la tragédie initiale, le meurtre règne, 
faisant place par petites touches à la moder-
nité et au grotesque.

Le mal se répand 
Le roi ventru Duncan est ainsi décoré d’une 
cape avec pompons et d’un sceptre en forme 
de tringle à rideaux. Voilà même qu’au cœur 
d’un combat avec épées il nous semble voir un 
club de golf… Assailli par le doute et la peur, 
plutôt naïf, Makbeth n’a rien d’un stratège. 
Louis Arene endosse le rôle avec maestria. 
Avec sa crinoline qui recycle une tente de 
camping, Lady Makbeth, acolyte zélée du 
Roi, est incarnée par l’excellent Lionel Lin-
gelser. Sophie Botte, Delphine Cottu, Olivia 
Dalric, Anthony Martine, François Praud et 
Erwan Tarlet excellent. Ce sont tous et toutes 
des athlètes de la scène. Quant aux sorcières, 
elles sont devenues des créatures organiques 
noires et visqueuses, plastiquement impres-
sionnantes, auxquelles fait écho la bile noire 
qui s’échappe des lèvres des protagonistes. 
Nul besoin de prophéties, le mal est là, à l’inté-

rieur, prêt à se répandre, hantant les esprits 
et corrompant les sociétés. Un étonnant per-
sonnage de Fou, celui qui souvent dit vrai, est 
là pour jouer et pour tuer. L’habituelle tension 
entre le rire et l’effroi qu’active le Munstrum 
laisse place ici à une macabre rêverie sur le 
mal, où l’outrance peut paraître trop appuyée, 
adossée à une spirale sanglante. Comment 
représenter, mettre à distance, ouvrir des 
voies autres que la destruction ? L’époque 
comme l’art est en quête d’humanité. Et face 
à l’invisible avenir des gestes patiemment tra-
vaillés comme ceux du Munstrum s’y attellent 
de toute leur force d’artiste.

Agnès Santi 

Théâtre Public de Montreuil, Salle Jean-
Pierre Vernant, 10 place Jean-Jaurès, 93000 
Montreuil. Du 29 avril au 15 mai, du lundi 
au vendredi à 20h, samedi à 18h. Tél : 01 48 
70 48 90. Durée : 2h15. Spectacle vu aux 
Célestins, Théâtre de Lyon. En tournée : 
Les 22 et 23 mai 2025 - La Filature, scène 
nationale de Mulhouse, du 10 au 13 juin 
2025 - Théâtre du Nord, CDN de Lille, 
du 5 au 7 novembre 2025 - Théâtre 71 - 
scène nationale de Malakoff, du 12 au 14 
novembre 2025 - Théâtre Varia, Bruxelles, 
du 20 novembre au 13 décembre 2025 - 
Théâtre du Rond-Point – Paris, les 5 et 6 
mars 2026 - Le Carreau - Scène nationale 
de Forbach et de l’Est mosellan, les 11 et 
12 mars 2026 - MC2: Grenoble, les 27 et 28 
mars 2026 - Domaine d’Ô – Montpellier.

 Makbeth par le Munstrum. 
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Critique

Prière aux vivants 
LA SCALA PARIS / TEXTE DE CHARLOTTE DELBO / ADAPTATION DE MARIE TORRETON /  
MISE EN SCÈNE VINCENT GARANGER 

Créé et présenté à La Scala-Provence dans le cadre du Festival 
d’Avignon Off l’an passé, le seul en scène porté par la comédienne 
Marie Torreton donne à entendre un florilège de textes signés par 
Charlotte Delbo, rescapée des camps de concentration nazis. À la 
puissance percutante du verbe répond la touchante élégance de 
l’interprétation. 

Critique 

Une ombre vorace 
THÉÂTRE SILVIA MONFORT / TEXTE ET MISE EN SCÈNE MARIANO PENSOTTI

Création itinérante de l’édition 2024 du Festival d’Avignon 
imaginée par le metteur en scène et dramaturge argentin Mariano 
Pensotti, Une ombre vorace met en jeu la rencontre et les 
cheminements de l’alpiniste Jean Vidal de l’acteur Michel Roux,  
qui l’interprète dans un biopic. Plus le récit avance, plus  
il convainc. 

Biennale Internationale  
des Arts de la Marionnette – 

12e édition
ÎLE-DE-FRANCE / FESTIVAL

Pour sa 12e édition (du 13 au 28 mai 2025), la Biennale 
Internationale des Arts de la Marionnette fait de Paris et de l’Île-de-
France une terre de marionnettes. Avec des compagnies 
françaises et internationales, on y explore la grande étendue d’un 
champ artistique qui plus que jamais s’empare des grandes 
questions de l’époque.

pagnies invitées nous viennent de France, 
des États-Unis, de Slovénie, de Norvège, de 
République Tchèque et de Belgique pour 
questionner avec leurs outils singuliers la vie 
et le monde tels qu’ils vont. Souvent pas très 
droit, un peu à vau-l’eau. Pour regarder le réel 
en face toutefois, la marionnette sait déployer 
des imaginaires salvateurs. 

La marionnette a mal à la terre
Après une entrée en matière aux accents 
métaphysiques assurée par l’Américain Kevin 
Augustine avec son Body Concert, la compa-
gnie française Les Maladroits nous fait décoller 
avec Subjectif Lune. La rencontre du corps et 
de l’objet propre à la marionnette permet à 
bien des artistes du festival des explorations 
de territoires éloignés, qu’ils soient géogra-
phiques ou mentaux. Avec Loco, la Belgo-
russe Natacha Belova s’inspire du Journal 
d’un fou de Gogol pour questionner la fron-

tière incertaine entre folie et raison. Plusieurs 
artistes mettent leur vocabulaire au service de 
leur inquiétude environnementale. Ainsi de la 
compagnie tchèque FRAS avec Cosmohills qui 
relate une expédition glacière en Islande et de 
Sophie Mayeux dont le spectacle Poussière 
explore la possibilité d’une reconstruction 
après la catastrophe. Quant à la compagnie 
Matiloun, ce n’est pas dans l’espace qu’elle 
nous envoie mais sous terre en compagnie 
de spéléologues. Avec Trust me for a while 
d’Yngvild Aspeli, grand nom de la marion-
nette qui met cette fois en scène trois jeunes 
artistes tout juste sortis de l’École nationale 
supérieure des Arts de la Marionnette de 
Charleville-Mézières, c’est encore un tout 
autre voyage qui nous est proposé : dans un 
univers absurde, où un magicien médiocre et 
une marionnette ventriloque se mettent dans 
tous leurs états. À la BIAM, les arts de la marion-
nette sont décidément baroudeurs. 

Anaïs Heluin

Biennale Internationale des Arts de la 
Marionnette – 12e édition, dans 15 lieux de 
Paris et d’Île-de-France. Du 13 au 28 mai 
2025. Réservation au Mouffetard – CNMa, 
73 rue Mouffetard, 75005 Paris.  
Tel : 01 84 79 44 44. lemouffetard.com

Durant sa Biennale Internationale des Arts de 
la Marionnette (BIAM), le Mouffetard – Centre 
national de la Marionnette sort de son 5e 
arrondissement parisien pour faire rayonner 
sa discipline à l’échelle de l’Île-de-France. La 
12e édition de ce rendez-vous marionnettique 
incontournable accueille ainsi pas moins de 
16 spectacles pour un total de 49 représenta-

tions, dans 15 lieux différents de la capitale, de 
Seine-Saint-Denis (93) et du Val-de-Marne (94). 
Au programme, un bel aperçu de la richesse 
d’un champ artistique dont de nombreuses 
compagnies à travers le monde ne cessent 
d’interroger les possibles, de réinventer les 
contours. Très renommées pour certaines, 
plus confidentielles pour d’autres, les com-

Des morceaux choisis des deux premiers 
livres de la trilogie de Charlotte Delbo mêlant 
poèmes et récit, Auschwitz et après : aucun de 
nous ne reviendra et Une connaissance inutile, 
forment le contenu de cette Prière aux vivants. 
L’autrice y retrace son expérience des camps, 
de son arrivée à Birkenau dans un wagon à 
bestiaux en compagnie de cent vingt-neuf 
autres femmes majoritairement engagées 
comme elle dans la Résistance et dont qua-
rante-neuf seront seules à rentrer, à son trans-
fert à Ravensbrück jusqu’à sa libération. Elle 
attendra vingt-cinq ans avant de publier le pre-
mier volume de la trilogie pourtant écrit seu-
lement quelques mois après son retour. « Ce 
que je voulais atteindre » confiait-t-elle, « c’est 
à une information plus haute, inactuelle, c’est-
à-dire plus durable, celle qui ferait sentir la 
vérité de la tragédie en restituant l’émotion et 
l’horreur ». Elle ajoutait : « si vous voulez rendre 
compte de la souffrance, vous ne pouvez pas 
seulement décrire, il faut donner à voir, donner 
à sentir ». Ne peut-on reconnaître dans cette 
aspiration poétique, portée par celle qui fut la 
secrétaire de Louis Jouvet, la vocation même 
du théâtre ? Marie Torreton, qui signe cette 
adaptation pour la scène, a bien compris tout 
le potentiel dramaturgique de ces écrits. 

Une sobriété radicale 
Pour resserrer le propos, elle choisit judicieu-
sement deux fils rouges : la sororité, « cette 
manière dont ces femmes ont fait corps, cette 
entraide, et leurs capacités de résilience » et le 
rôle extraordinaire joué par l’Art, « considéré 
parfois comme superflu, comme un diver-
tissement et qui a pu, dans ces conditions si 
particulières, permettre à ces prisonnières de 
survivre ». Son interprétation est, de bout en 
bout, animée par cette grande délicatesse que 
signale, en creux, l’un des aphorismes retenus : 
« le miracle des comédiens sans vanité ». La 
comédienne cultive cette humilité ; elle ne 

recherche pas l’identification héroïque. Elle 
ne prétend pas être Charlotte Delbo. Elle est 
celle qui passe le flambeau, sans artifices, dans 
une grande économie de gestes, pour don-
ner à voir et à sentir jusqu’à s’effacer. Sur ce 
chemin de crête, entre vécu douloureux et 
rejet radical de toute emphase pathétique, elle 
est soutenue par la mise en scène aussi sobre 
qu’efficace de Vincent Garanger. Debout à 
hauteur de servante, lampe montée sur un 
haut-pied, veilleuse sentinelle du théâtre à 
la valeur symbolique, pièce phare posée sur 
un plateau nu, elle fait d’abord face au public 
dans cette enceinte intimiste qu’est la salle Pic-
cola au sein du théâtre. Une position centrale 
qu’elle quittera bientôt pour être placée de 
façon privilégiée tantôt dos au mur tantôt au 
sein même du public, témoin parmi d’autres. 
Et, ce faisant, de quoi sommes-nous témoins ? 
D’Auschwitz personne ne revient. Alors une 
autre parole de rescapé nous étreint : « Ce 
n’est pas tant ce qu’ils nous ont fait que ce 
qu’ils ont fait de nous »… 

Marie-Emmanuelle Dulous de Méritens

La Scala-Paris, 13, Boulevard de Strasbourg, 
75 010 Paris. Du 1er avril 2025 au 24 juin 
2025. Les mardis à 19h15. Tél : 01 40 03 44 30. 
Durée : 1h10. 

Création itinérante oblige, le décor doit être 
adaptable à tous lieux y compris non théâ-
traux. Ici un simple panneau mouvant s’élève 
au centre, page blanche d’un côté, miroir de 
l’autre. Sur deux tapis de course se tiennent 
les protagonistes qui, s’ils ne se ressemblent 
guère, sont voués à la rencontre, à cheminer 
ensemble dans une sorte de gémellité au fil 
d’une aventure vers une reconnaissance de 
soi. Jean Vidal, fils d’un alpiniste mondialement 
connu, s’apprête à escalader l’Annapurna au 
Népal, cette montagne où son père perdit 
la vie lors de sa dernière ascension quelque 
30 ans plus tôt. Michel Roux, acteur et inter-
prète du commissaire Langlois dans une série, 
malade, est engagé pour le rôle principal d’un 
biopic consacré au célèbre alpiniste Jean 
Vidal, ce qui impulse un nouvel élan à sa car-
rière en perte de vitesse. Au début de la pièce, 
la narration de l’un et de l’autre se déroule sans 
souffle dramatique, puis, lorsque la rencontre 
a lieu entre l’alpiniste et l’acteur – le premier 
s’avoue « déçu » par le second –, la théâtralité 
s’affirme davantage, le récit se fait aventure 
commune et c’est alors que la pièce touche 
véritablement. Une relation s’esquisse et se 
noue entre les deux hommes, des chemine-
ments intérieurs se mettent en place, qui vont 
métamorphoser chacun. Jean en route vers le 
sommet fait une découverte inattendue qui 
le bouleverse. Michel au fil de l’interprétation 
livre son regard d’acteur sur son travail, alors 
que la fiction raconte et réinvente la réalité. 

Une quête vers la reconnaissance  
de soi

La pièce interroge sans esprit de sérieux le 
rôle de l’art, la relation à son destinataire : 
divertir, émouvoir, instruire, questionner, tou-

cher un public acquis ou éloigné… ? Au-delà 
de ce qui est vrai ou non, le rapport entre 
fiction et réalité importe par l’impact de l’une 
sur l’autre, et il est dit que le livre de chevet 
du père, L’ascension du Mont Ventoux de 
Pétrarque un jour d’avril 1336, qui se révèle 
avant tout une quête spirituelle, serait une fic-
tion... Sur la scène, c’est une quête vers une 
forme d’apaisement qui se joue, un rapport 
au père compliqué voire obsessionnel qui se 
réfléchit, tandis que certains faits pointent vers 
les dérives d’un capitalisme qui ne se soucie 
pas d’écologie. Très juste, Cédric Eeckhout est 
parfait dans le rôle de l’acteur en plein doute, 
tandis qu’Élios Noël interprète l’alpiniste 
avec talent et maîtrise. Malgré une entrée en 
matière plutôt statique, Mariano Pensotti et les 
siens parviennent à façonner une rencontre et 
une quête habilement mises en scène. 

Agnès Santi 

Théâtre Silvia Monfort, 106 rue Brancion, 
75015 Paris. Du 20 au 24 mai, du mardi au 
vendredi à 20h30, samedi à 18h. Tél : 01 56 
08 33 88. Spectacle vu au Festival d’Avignon 
en juillet 2024. Durée : 1h15. 

Partenariats, contactez-nous / 01 53 02 06 60 ou la.terrasse@wanadoo.fr

 Loco de Natacha Belova. 
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 Seule en scène, la comédienne Marie Torreton. 

 Cédric Eeckhout et Élios Noël, interprètes 
 de la pièce itinérante Une ombre vorace. 
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Les
Gratitudes

Laure Blatter
Catherine Hiegel 

Pascal Sangla

Delphine de Vigan

Fabien Gorgeart

D’après le roman de

Mise en scène

Avec
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D’après le roman de

Daniel Keyes
Adaptation

Gerald Sibleyras
Avec

Grégory Gadebois
Mise en scène

Anne Kessler

De

Fernando Pessoa
Mise en scène

Anne Kessler
Avec

François
Marthouret

Le livre
de

l’intranquillité
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QUE D’ESPOIR !
CABARET THÉÂTRAL

HANOKH LEVIN

MISE EN SCÈNE VALÉRIE LESORT

TEXTES FRANÇAIS DE LAURENCE SENDROWICZ

VALÉRIE LESORT     OU     CÉLINE MILLIAT-BAUMGARTNER
HUGO BARDIN     ·     DAVID MIGEOT     ·     CHARLY VOODOO

24 AVRIL
À PARTIR DU

HORTENSE BELHÔTE

1664
CONFÉRENCE SPECTACULAIRE

17 JUIN
29 AVRIL
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Critique 

Une mouette
LA COMÉDIE-FRANÇAISE / D’APRÈS TCHEKHOV / MISE EN SCÈNE ELSA GRANAT

Servie par la beauté de son interprétation et de sa scénographie, 
Une mouette, mise en scène par Elsa Granat, semble approfondir  
et assombrir le texte de Tchekhov.

Critique 

Pratique de la ceinture,  
ô ventre

THÉÂTRE GÉRARD PHILIPE, CDN DE SAINT-DENIS / TEXTE ET MISE EN SCÈNE VANESSA AMARAL

Le corps au centre et au centre du corps, Pratique de la ceinture, 
ô ventre met en lumière une pathologie féminine – le fibrome 
utérin – et traverse avec délicatesse et inventivité la sphère, par 
trop déconsidérée, des soins hospitaliers.

Critique

L’Hôtel du Libre-Échange
ODÉON THÉÂTRE DE L’EUROPE / TEXTE GEORGES FEYDEAU / MISE EN SCÈNE STANISLAS NORDEY

Pointue et inventive, la mise en scène de L’Hôtel du Libre-Échange 
créée par Stanislas Nordey réenchante la drôlerie de la pièce de 
Georges Feydeau en réinventant son imaginaire. Les quiproquos 
s’enchaînent. Les portes claquent. Les répliques mordantes fusent… 
Pour faire naître l’irrationalité joyeuse d’un monde extravagant.

On avait quitté Stanislas Nordey directeur du 
Théâtre national de Strasbourg, en 2023, avec 
une adaptation impressionnante du Voyage 
dans l’Est, un roman de Christine Angot. On 
retrouve aujourd’hui le metteur en scène, 
directeur de compagnie (la Compagnie 
Nordey), s’appropriant avec autant de réus-
site une pièce emblématique d’un tout autre 
répertoire : le théâtre de Georges Feydeau. A 
la tête d’une troupe de quatorze comédiennes 
et comédiens hors pair, le metteur en scène 

active les mouvements délirants de L’Hôtel du 
Libre-Échange avec à la fois rigueur et fantai-
sie. On entre ici chez les Pinglet et les Paillar-
din, deux couples d’amis qui se laissent embar-
quer, comme à leur corps défendant, dans les 
péripéties cocasses et absurdes d’une histoire 
d’adultère. Jusque-là, le quotidien des quatre 
protagonistes devait se conformer, vaille que 
vaille, aux intérêts bien compris de leurs exis-
tences bourgeoises. Mais, un jour, cet équi-
libre instable se rompt. Suite à un coup de tête 

qui plonge ses racines, c’est probable, dans 
des années de frustration et de renoncement, 
tout s’emballe, tout se dérègle, tout se distord. 
Avant que ne se rétablissent, au prix de bien 
des efforts, les apparences trompeuses des 
conventions maritales.

A la lisière du surréalisme
Pieds nickelés des escapades nocturnes et 
des audaces amoureuses, Monsieur Pinglet et 
Madame Paillardin entraînent leur entourage 
dans les dérapages non contrôlés de leurs 
vicissitudes. Très intelligemment, Stanislas 
Nordey envisage ce remue-ménage de désé-
quilibres et de faux-semblants au pied de la 
lettre, sans chercher à dévoyer le sens de la 
pièce, en prenant cette dernière au sérieux. 

Sa mise en scène est d’une grande exigence. 
Elle s’éloigne d’une vision uniquement vau-
devillesque de L’hôtel du Libre-Échange 
pour mettre en évidence les lignes de faille 
profondes qui sous-tendent les agissements 
des nombreux personnages. La drôlerie du 
texte, expurgée de toute superficialité de 
jeu, s’affirme dans son implacable netteté. 
En première ligne de cette cavalcade théâ-
trale pleine de liberté, Hélène Alexandridis, 
Cyril Bothorel, Marie Cariès, Claude Duparfait, 
Paul Fougère et Raoul Fernandez (qui signe 
également les formidables costumes) font 
merveille. Servie par l’imposante scénogra-
phie d’Emmanuel Clolus, la pièce de Georges 
Feydeau nous apparaît sous un jour nouveau. 
Celui d’une rêverie à la lisière du surréalisme 
qui défend une très haute idée du théâtre.

Manuel Piolat Soleymat

Odéon Théâtre de l’Europe, Place de 
l’Odéon, 75006 Paris. Du 6 mai au 13 juin 
2025. Du mardi au samedi à 20h, le dimanche 
à 15h. Relâches les lundis. Tél. : 01 44 85 
40 40. Spectacle vu au ThéâtredelaCité 
– Centre dramatique national Toulouse 
Occitanie. Durée : 3h avec entracte. 

On ne comprend pas forcément bien ce 
qu’a voulu faire Elsa Granat de La Mouette, 
pièce culte de Tchekhov, la plus représentée 
et quasi fétichisée par le milieu avec ses his-
toires de gloire et d’échecs artistiques croi-
sées de relations amoureuses compliquées. 
Quelques fils se dessinent cependant. Celui 
tendu par un prequel, comme le désigne la 
metteuse en scène, qui a donc inventé l’avant 
de la pièce comme on peut le faire d’un Star 
Wars. Le premier acte de sa version raconte 
ainsi les débuts d’Arkadina comme actrice et 
les premiers pas de son fils, Treplev, qui doit se 
faire une place dans cette vie précaire, rendue 
d’autant plus difficile que le père est parti. S’y 
dessine une mise en avant des vicissitudes de 
la vie d’artiste de théâtre que la pièce permet 
naturellement, même si elle paraît davantage 
qu’avec Granat en constituer une toile de 
fond. La suite reprend le chemin de la pièce 
originale, dans la traduction de Markowicz 
et Morvan, à quelques arrangements près. 
Treplev joue sa pièce censée renouveler les 
formes devant sa mère et son amant, Trigorine, 
le célèbre écrivain qui affadit la vie. Nina se 
laisse éblouir par la renommée de celui-ci. Et 
tout autour, les amis, vieillissants, ressassent 
leurs rêves évanouis et les douleurs du temps 
qui passe, parmi lesquels Macha, qui traîne le 
deuil de sa vie.

Des teintes sombres  
et pleines de larmes

Déjà du temps de Tchekhov, on ne savait pas 
bien s’il fallait traiter cette pièce côté comédie 
ou côté tragédie. Elsa Granat opte pour souli-
gner la souffrance de ses deux personnages 
féminins principaux, Arkadina et Nina, que 
d’une manière ou d’une autre, le théâtre finit 
par détruire. Un sequel – contraire du prequel 
– vient confirmer un second fil aux résonances 
shakespeariennes. Si le monde est un théâtre, 
on court alors le risque de n’y jouer que des 

rôles. Et Arkadina hurle finalement, suite au sui-
cide de son fils, son sentiment d’être passée à 
côté de la vie. Devenue incapable d’être elle-
même à force d’être actrice – tout du long, 
elle apparaît en costume de scène, comme 
une seconde peau éblouissante et maudite 
à la fois –, elle semble naviguer entre le trop 
plein d’émotions et la perte de contact avec 
la réalité. Au-dessus du vide, entre le tout et 
le rien, sa crise finale faisant écho à celle de 
Nina, de retour sur les lieux de ses rêves main-
tenant que sa vie a échoué. La Mouette d’Elsa 
Granat prend donc des teintes sombres et 
pleines de larmes. La détresse existentielle y 
est prise à bras-le-corps dans une excellente 
interprétation – peut-il en être autrement au 
Français ? – et via une scénographie de toute 
beauté où alternent coulisses du théâtre et 
toiles peintes figurant la campagne et le lac 
qui entoure la propriété. Tout y est pris au 
sérieux, très au sérieux, on ne badine pas. La 
fameuse bienveillance de Tchekhov vis-à-vis 
de ses personnages tourne à la passion, la 
dérision s’efface, les affres de la vie d’artiste 
et de femme ouvrent des gouffres.

Éric Demey

La Comédie-Française, 2 Place Colette, 
75001 Paris. Du 11 avril au 15 juillet en 
alternance, matinée à 14h soirée à 20h30. 
Tel : 01 44 58 15 15. Durée : 2h15.

Difficile d’évaluer la prévalence du fibrome 
utérin dans la population féminine car celui-
ci reste souvent asymptomatique. Si ce n’est 
pas le cas, douleurs et saignements abondants 
handicapent alors le quotidien de femmes qui 
ne trouveront pour l’heure comme remède 
que de se faire opérer tout en sachant qu’elles 
connaîtront probablement des épisodes de 
récidive. Vanessa Amaral, autrice et metteuse 
en scène de Pratique de la ceinture, ô ventre 
connaît de très près ce douloureux problème. 
Son spectacle dépasse cependant le récit per-
sonnel pour le croiser avec des thématiques 
diverses comme celle des violences familiales 
ou du vécu des afro-descendants de France. À 
travers le récit d’Amina, aide-soignante de 35 
ans qui se découvre victime de cette maladie, 
le retournement de la position de soignante 
en soignée permet notamment de parcourir 
la sphère du soin – le dévouement, les mala-
dresses et parfois les violences d’un personnel 
médical que le manque de moyens empêche 
de plus en plus d’exercer convenablement 
son métier – tout en explorant cette partie 
basse et souvent déconsidérée du corps et 
de l’être : le ventre.

Une grande puissance évocatrice
Nourriture, désir, émotions, enfants y transitent, 
faisant de cette région méprisée notre deu-
xième cerveau, comme le rappelle le début 
du spectacle. Amina, que l’on suit à travers la 
découverte et la prise en charge de sa mala-
die, en guide le récit. Collègues d’hôpital, 
patients, famille, amis, médecins… – rôles ron-
dement pris en charge par Sachernka Anacas-
sis, Samuel Roussel-Hayatou, David Seigneur 
et Lisa Torres – la croisent dans une histoire 
qui mêle questions intimes et professionnelles. 
De la visite chez le gynécologue à la salle 
d’opération, de la salle de repos des aides-
soignants à la chambre d’un patient, l’hôpital 
est omniprésent. Le traitement des corps, des 
personnes, est abordé de manière très sen-
sible et délicate, via par exemple des scènes 

de soin qui prennent leur temps, et acquièrent 
ainsi une grande puissance évocatrice. Même 
si l’écriture se fait parfois un peu démonstra-
tive, le jeu un peu illustratif, Vanessa Amaral a 
su tisser un récit dynamique qui va toujours de 
l’avant, là où sphère intime et professionnelle 
s’entrelacent, tuilant différents types d’écri-
ture – quotidienne, technique, poétique – et 
traversant des problématiques médicales 
comme politiques et sociétales. Le tout dans 
une mise en scène fluide, avec une scénogra-
phie d’Inès Mota qui superpose réalisme de 
l’hôpital et poésie visuelle, et un accompa-
gnement sonore inventif signé Anthony Clerc, 
qui favorise discrètement et efficacement les 
changements de lieux et d’ambiance. Primé 
dans la section maquette du festival Incandes-
cences 2023, Pratique de la ceinture, ô ventre 
est devenu un grand format au cœur, pardon, 
au ventre de notre époque.

Éric Demey

Théâtre Gérard Philipe, CDN, 59 Boulevard 
Jules Guesde, 93200 Saint-Denis. Du 12 au 
16 mai à 20h. Tél. : 01 48 13 70 00. Théâtre 
Firmin Gémier / Patrick Devedjian, 13 rue 
Maurice Labrousse, 92160 Antony. Le 29 
avril à 20h. Tél : 01 41 87 20 84. Également au 
TDB à Dijon du 23 au 25 mai. Durée : 1h45. 
Spectacle vu au TNP à Villeurbanne.

 L’hôpital et ses soignants au cœur de 
 Pratique de la ceinture, ô ventre. 

 Une mouette, Tchekhov revisité 
 par Elsa Granat à la Comédie-Française. 

 Cyril Bothorel et Marie Cariès dans L’hôtel du  
 Libre-Échange, mis en scène par Stanislas Nordey. 

La Terrasse, le journal de référence des arts vivants en France
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texte  
Simon Diard

mise en scène 
Arnaud Vrech 

texte  
Nicole Genovese 

mise en scène 
Claude Vanessa

PALOMBELLA ROSSA

03 → 14.06  2025

Mathieu Bauer, Compagnie Tendres Bourreaux
→ d’après Nanni Morretti
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THÉÂTRE SILVIA MONFORT

Le Festival d’Anjou célèbre sa 75e édition,  
contre vents et marées…

Malgré le brutal désengagement de la Région Pays de la Loire et de la Ville d’Angers, le Festival d’Anjou  
résiste à l’adversité et célèbre, du 3 au 28 juin, sa 75e édition avec détermination et enthousiasme.  

Recentrées sur quatre lieux de représentation, les quatorze propositions de cette programmation 2025 défendent,  
comme chaque année, les atouts d’un théâtre d’art accessible et généreux.

Propos recueillis / Frédéric Cherboeuf

L’Illusion comique
LE DÔME - SAUMUR / TEXTE PIERRE CORNEILLE / MISE EN SCÈNE FRÉDÉRIC CHERBOEUF

Pour sa seconde collaboration avec le Collectif L’Émeute,  
le metteur en scène Frédéric Cherboeuf se plonge dans L’Illusion 
comique de Pierre Corneille.

GRAND-THÉÂTRE D’ANGERS / TEXTE ET MISE EN SCÈNE  
JOËL POMMERAT

La Réunification des deux Corées

Créée en 2013, au Théâtre national de l’Odéon, 
repensée en 2024, la pièce-mosaïque de Joël Pommerat 
explore la complexité des relations humaines et les 
circonvolutions de l’amour.
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« Quand on s’est rencontrés, c’était parfait, c’était drôle, dit 
l’une des protagonistes de la pièce de Joël Pommerat. On était 
comme deux moitiés qui s’étaient perdues et qui se retrouvaient. 
C’était merveilleux. C’était comme si la Corée du Nord et la 
Corée du Sud ouvraient leurs frontières et se réunissaient... » Au 
sein d’un espace noir, quasi nu, La Réunification des deux Corées 
nous parle du mythe de l’amour en faisant émerger toutes sortes 
d’hypothèses, de gouffres intérieurs, de sentiments, de vérités...

De l’ordinaire à l’extraordinaire
En une vingtaine de situations concrètes, cette mosaïque 
de fragments d’une grande intensité passe de l’ordinaire à 
l’extraordinaire, du comique au dramatique afin de sonder la 
profondeur et l’ambivalence des relations qui nous unissent. 
« Qu’est-ce qui nous attache aux autres et au sentiment de notre 
propre existence ? Quelles idées, valeurs ou fantasmes donnent 
du sens à ces liens ? », se demande Joël Pommerat. Saadia 
Bentaïeb, Agnès Berthon, Yannick Choirat, Philippe Frécon, 
Ruth Olaizola, Marie Piemontese, Anne Rotger, David Sighicelli 
et Maxime Tshibangu investissent et incarnent magnifiquement 
cette radiographie des passions.

Du 26 au 28 juin 2025 à 19h.

Propos recueillis / Théo Askolovitch

66 jours
LE DÔME – SAUMUR / TEXTE ET MISE EN SCÈNE THÉO ASKOLOVITCH

Seul sur scène, Théo Askolovitch raconte avec humour  
le quotidien d’un jeune homme touché par un cancer.  
Quand l’espoir et la vie l’emportent sur la maladie.

Focus réalisé par Manuel Piolat Soleymat

Festival d’Anjou, Anjou Théâtre
49 Boulevard du Roi René, 49000 Angers. 

Tél. : 02 41 88 14 14. festivaldanjou.com

« J’ai commencé à écrire 66 jours pendant 
l’épidémie de Covid, lors du premier confine-
ment, en 2020. Il s’agit de mon premier texte. 
Avant cela, je n’avais pas de prétention d’au-
teur. J’étais simplement acteur. Dans ma famille, 
tout le monde écrit, je voulais me démarquer. 
Mais en 2018, j’ai eu un cancer des testicules. 
Après les traitements, j’ai repris le cours de ma 
vie, sachant que je parlerai un jour de cette 
période de mon existence. Et puis, l’enferme-
ment du confinement m’a rappelé l’hôpital, 
même s’il y avait quelque chose de joyeux. 
Car cette fois-là le temps ne s’arrêtait pas que 
pour moi. Je me suis alors mis à écrire mes 
souvenirs, chaque soir. J’ai senti qu’il se pas-
sait quelque chose, une forme de dramaturgie 
était en train de naître.

Un hymne à la vie
J’ai rajouté de l’humour à ce que j’écrivais, 
pour mettre de la distance, tout en restant 
le plus profondément sincère. 66 jours se 

déroule durant la coupe du monde de 2018. 
C’est l’histoire d’un jeune homme qui raconte 
ce qui lui arrive : depuis le jour où on lui 
annonce qu’il est malade, jusqu’à sa rémission, 
après son traitement. Mais tout cela n’est qu’un 
cadre. En réalité, le spectacle parle des pas-
sions, de la vie qui se met entre parenthèse, 
de la relation que l’on entretient avec les siens, 
avec sa famille, de l’espoir, du rapport à la 
mort... Finalement, davantage que la maladie, 
66 jours raconte toutes ces choses. Il s’agit 
avant tout d’un hymne à la vie. »

Le 17 juin 2025 à 20h30.

« J’ai joué L’Illusion comique, il y a pas mal d’an-
nées. J’avais envie de retrouver cette pièce, 
mais de l’autre côté du miroir. J’avais aussi le 
désir de retrouver les actrices et les acteurs du 
Collectif L’Émeute avec qui nous avons monté 
Le Jeu de l’amour et du hasard. J’ai imaginé 
que ces deux créations pouvaient fonctionner 
en diptyque. Ce qui me passionne, c’est de 
confronter ces textes anciens avec des corps 
d’aujourd’hui. Toutes les pièces de Corneille 
qui précèdent Le Cid me passionnent parce 
qu’elles parlent d’une jeunesse qui est encore 
la nôtre. L’Illusion Comique est une œuvre 
baroque. C’est même l’archétype de l’œuvre 
baroque : elle est labyrinthique, trompeuse, 
circulaire, insaisissable, bref monstrueuse.

Un hymne au 7e art
Cette pièce est une déclaration de guerre à 
la monochromie et à la ligne droite. C’est le 
contraire d’un texte genré. Elle fait cohabiter 
l’épique, le romanesque, la farce, la tragédie et 

la comédie. Il s’agit d’une montagne à gravir : 
c’est ce qui la rend passionnante. En la relisant, 
je me suis dit : Et si Corneille avait inventé le 
cinéma, 260 ans avant Méliès ? Cette grotte 
magique où apparaissent des figures animées, 
ces flash-back et ces mises en abyme nous ont 
immédiatement conduits sur la piste cinémato-
graphique. Notre spectacle est un hymne au 
7e art et à la comédie musicale, une tentative 
de réconciliation entre théâtre et cinéma. »

Le 19 juin 2025 à 20h30.

 Théo Askolovitch dans 66 Jours. 

Le cap de l’exigence

Directeur artistique du Festival d’Anjou depuis 2020, 
Jean Robert-Charrier continue de dessiner, malgré les 
coupes budgétaires qui touchent cette manifestation, 
une ligne de programmation éclectique et ambitieuse.
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Créé en 1950, le Festival d’Anjou célèbre, cette année, ses 
75 ans d’existence. Mais cet anniversaire ne pourra être fêté 
comme son directeur artistique l’espérait, c’est-à-dire en réta-
blissant l’organisation d’un concours de jeunes compagnies. 
La faute de responsables politiques qui s’assoient sur l’idée 
égalitariste d’un service public de la culture. En revanche, cette 
année, près de quatre-vingt mécènes et partenaires privés sou-
tiennent ce festival, un nombre en augmentation de plus de 
30% par rapport à 2024. Le monde à l’envers… Sans baisser les 
bras, Jean Robert-Charrier a construit cette nouvelle édition en 
réaffirmant sa vision d’un festival populaire et exigeant.

De Joël Pommerat à la Comédie-Française
Composée de quatorze propositions, cette programmation 
2025 arpente les territoires des théâtres classique et contem-
porain, des spectacles de troupe et des seuls-en-scène : de Joël 
Pommerat à la Comédie-Française, en passant par Camille Cha-
moux, Marivaux, Vincent Dedienne, Corneille, François Morel... 
Les horizons du Festival d’Anjou continuent de s’élargir à de 
nouvelles esthétiques, confirmant le changement de position-
nement artistique que Jean Robert-Charrier a impulsé à cette 
manifestation naguère exclusivement dédiée aux spectacles 
du théâtre privé.

 Une représentation au Château du Plessis-Macé, 
 lors du Festival d’Anjou 2024.  La Réunification des deux Corées de Joël Pommerat. 

CHÂTEAU DU PLESSIS-MACÉ / TEXTE CARLO GOLDONI /  
MISE EN SCÈNE CATHERINE HIEGEL

La Serva amorosa

Avec Isabelle Carré dans le rôle-titre et une troupe de 
onze interprètes, Catherine Hiegel met en scène cette 
comédie flamboyante.
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La Serva amorosa (pièce créée à Bologne en 1752) place en 
son centre non pas une figure de la classe dominante, mais une 
femme du peuple, servante de son état. Prénommée Coraline, 
cette domestique voit se tramer devant elle les intrigues d’une 
marâtre cherchant à écarter de la succession de son époux, un 
riche négociant de Vérone, le fils de ce dernier, au profit de son 
propre garçon. La servante va tout faire tout pour contrecarrer 
ces manigances et rétablir la justice.

Le triomphe d’une femme sur la perversité du monde
« [Le regard de Goldoni] sur les gens est pétri d’humanité et 
cette humanité traverse la pièce, explique Catherine Hiegel. 
Chez lui, c’est le doux observateur que j’aime, celui qui sait faire 
parler les petites gens. [La Serva amorosa] signe le triomphe 
de la femme sur la perversité du monde, mais ce triomphe est 
d’une grande élégance. » 

Les 3 et 4 juin 2025 à 21h30.

 La Serva amorosa, mise en scène par Catherine Hiegel. 
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 L’Illusion comique, 
 mise en scène par Frédéric Cherboeuf. 

Rue d’Orchampt
LE CENTQUATRE-PARIS / INSTALLATION THÉÂTRALE CONÇUE PAR LE GROUPE ZUR

D’abord s’émerveiller puis devenir magicien à son tour…  
Rue d’Orchampt, installation concoctée par le Groupe ZUR, 
propose une visite familiale et joyeuse de la fabrique de l’illusion.

Des assiettes et des tasses qui volent au-dessus 
d’une table, les personnages d’une peinture 
qui se mettent à marcher au bord d’un lac, un 
cheval qui s’échappe comme par magie d’un 
tas de sable, le groupe ZUR propose avec Rue 
d’Orchampt un entre-sort, une galerie d’illu-
sions d’optique que les spectateurs seront 
invités à observer, puis à eux-mêmes animer. 
Une installation théâtrale visuelle et sonore 
en deux parties, séparées par une cloison, 
qui permet de s’ébahir des illusions que l’on 
voit se déployer, puis de devenir magicien 
à son tour avant d’offrir en partage les tech-
niques que l’on vient d’acquérir. Le tout dans 
un appartement un peu vieillot des années 
50, avec miroir terni et téléphone en bakélite, 
à la manière du logement du fameux passe-
murailles de Marcel Aymé qui inspire le titre 
de l’œuvre.

Une expérience joyeuse
Le groupe ZUR a été fondé par des artistes 
plasticiens qui se sont rencontrés aux Beaux-
Arts d’Angers. Depuis, ils se plaisent à déployer 
des installations en place publique, conjuguant 
travail sur l’image et in situ. Dans ce nouvel 
opus qui tourne depuis quelques années 
déjà, ils convient donc les spectateurs à une 

expérience joyeuse autour de la fabrique de 
l’illusion. Encadrés par les artistes qui les gui-
deront pour produire à leur tour les illusions 
en direction des spectateurs entrants, petits 
et grands pourront goûter à la joie des brico-
lages optiques et autres astuces magiques 
permettant de faire chanter les verres et de 
faire d’un filet de vapeur un écran de cinéma. 
Un spectacle participatif pour toute la famille.

Éric Demey

Le CENTQUATRE-PARIS, 5 rue Curial, 75019 
Paris. Du 14 au 25 mai, durée entre 30 mn et 
1h. Horaires des séances à consulter sur le 
site du 104. Tel : 01 53 35 50 00.

L’installation illusionniste du Groupe ZUR 
à découvrir en famille au 104. 

Partenariats, contactez-nous / 01 53 02 06 60 ou la.terrasse@wanadoo.fr

Théâtre en mai
THÉÂTRE DIJON BOURGOGNE – CENTRE DRAMATIQUE NATIONAL

Diversité créative, découverte et échange, écritures plurielles, 
formes novatrices, magie du plateau, ouverture, humour et beauté : 
les artistes se retrouvent à Dijon en mai, et font ce qui nous plait !

« Comment laisser une place à la solidarité plu-
tôt qu’à la rivalité, au dialogue plutôt qu’au soli-
loque, à l’ouverture aux autres points de vue 
plutôt qu’au rejet ? » demande Maëlle Poésy, 
directrice du Théâtre Dijon Bourgogne ? La 
nouvelle édition du festival Théâtre en mai 
« met en lumière les introspections indivi-
duelles et les perspectives collectives, avec 
des propositions qui encouragent la liberté 
d’être soi tout en cherchant de nouvelles 
façons d’être ensemble. » La capacité d’in-
vention de la scène, qui fait surgir des formes 
et des discours inédits, fait de l’imaginaire le 
carburant du changement. Cirque, théâtre, 
musique, vidéo et marionnettes interrogent 
le monde d’aujourd’hui et prouvent que vivre 
ensemble, c’est d’abord faire ensemble.

Reconstruire l’espoir
Autre modalité de la lutte commune et de la 
résistance à l’anomie libérale, Théâtre en mai 
affirme son soutien aux artistes et compagnies 
avec les Rencontres en mai, nouveau rendez-
vous pour favoriser la rencontre entre artistes 
et professionnels. Le 24 mai, cinq artistes 
soutenus par le TDB présentent leur projet 
de création des saisons suivantes autour des 
écritures contemporaines et des récits man-
quants, afin d’échanger avec de potentiels 
nouveaux soutiens. A découvrir, dans cette 
édition pensée pour se souvenir de l’avenir : 
Velvet (Nathalie Béasse), Pratique de la cein-
ture, ô ventre (Vanessa Amaral), Trust me for a 

while (Yngvild Aspeli), La Nuit pour voir (Anne 
Dufourmantelle et Quentin Vigier), De là-bas 
(Romain Bertet), Nocebo (Hervé Guerrisi et 
Grégory Carnoli), Un Verre à soi (Claire Barra-
bès et Pascal Neyron), Queen kong (Hélène 
Vignal et Géraldine Pochon), Face à la mère 
(Jean-René Lemoine et Guy Cassiers), Pour 
que l’année soit bonne et la terre fertile (Col-
lectif Mind the Gap), Sans faire de bruit (Louve 
Reiniche-Larroche et Tal Reuveny), Lieux dits 
(Marion Even et Quynh Claude), Nos ailes 
brûlent aussi (Sébastien Lepotvin et Myriam 
Marzouki) et Monga (Jéssica Teixeira). 

Catherine Robert

Théâtre Dijon Bourgogne – Centre 
Dramatique National. Du 23 mai au 1er juin. 
Accueil et billetterie au Parvis Saint-Jean, 
rue Danton et sur les lieux du festival.  
Tél. : 03 80 30 12 12. tdb-cdn.com

 Pour que l’année soit bonne 
 par le collectif Mind The Gap. 
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Tout le programme via le QRcode au-dessus
houdremont.lacourneuve.net   Houdremont           houdremontcentreculturel  
11 avenue du Général-Leclerc RER B  La Courneuve-Aubervilliers

Croquette, Association Richard 

Sur le chemin de l’onde, cie Les Bruits de la 
Lanterne

L’Homme de fer, Les Tréteaux de France

Aux commencements, cie 14:20

Donne-moi la main (Happy Manif), cie David 
Rolland

Remue-Manège, cie Paréidolie

Rituels ordinaires, cie Gravitaire 

À Vue de Nez, cie La Rousse

Miss Mandrilla, cie Les Bruits de la Nuit

L’Homme-Orchestre, cie La Mue/tte

Pour Hêtre, cie Iéto

Le Faux-Orchestre, cie La Mue/tte

Boumshakalaka, L’Armada Productions

Hansel et Gretel, La Cordonnerie 

Du 29 avril au 10 mai
Temps fort les 9 et 10 mai

BIAM 12e Biennale 
internationale des arts  
de la marionnette

À PARIS ET  
EN ÎLE-DE-FRANCE

DU 13 AU 28 MAI 2025

lemouffetard.com

 73 rue Mouffetard, Paris 5e | 01 84 79 44 44 |   @lemouffetardCNMA
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L’acteur porte magistralement les paroles d’Albert Camus. LE FIGARO
Pierre Martot est un grand comédien de théâtre. LE POINT
Une œuvre clé du philosophe et dramaturge engagé. TÉLÉRAMA
Ce texte au style implacable. L’HUMANITÉ
La clarté de l'intelligence et la beauté du partage. LA TERRASSE

Critique 

Histoire d’un Cid
REPRISE / THÉÂTRE NANTERRE-AMANDIERS / VARIATION AUTOUR DU CID DE CORNEILLE / 
ADAPTATION COLLECTIVE / MISE EN SCÈNE JEAN BELLORINI

Le metteur en scène Jean Bellorini propose une variation ludique 
et joyeuse autour du Cid de Corneille (1637), qu’il a créée l’an 
dernier à l’occasion des Fêtes nocturnes du Château de Grignan. 
Dans un élan d’enfance, la magie du théâtre y renouvelle  
ses pouvoirs, façonnant une adresse rassembleuse et stimulante  
au public d’aujourd’hui. 

Critique 

Article 353 du Code pénal
REPRISE / THÉÂTRE DU ROND-POINT / TEXTE D’APRÈS LE ROMAN DE TANGUY VIEL / ADAPTATION ET 
MISE EN SCÈNE EMMANUEL NOBLET

Dans un presque-monologue reprenant l’intrigue d’Article 353  
du Code pénal, roman de Tanguy Viel adapté à la scène par 
Emmanuel Noblet, Vincent Garanger devient Martial Kermeur.  
Le comédien incarne magistralement cet homme qui, après  
des années d’effacement, s’affranchit du joug du déshonneur  
et de la soumission.

Propos recueillis / Nicole Genovese 

Le Rêve et la plainte
THÉÂTRE DE LA TEMPÊTE / TEXTE NICOLE GENOVESE / MISE EN SCÈNE CLAUDE VANESSA

Petite sauterie entre aristos à Trianon et brèves de boudoirs 
échangées sur un volcan. Ça va péter, mais on pique-nique… 
Nicole Genovese rit pour tromper l’angoisse et nous consoler  
de la nôtre…

« J’ai écrit cette pièce en février 2020, un 
mois avant le premier confinement. Je pres-
sentais, comme beaucoup, un chaos à venir, 
et j’avais envie d’écrire une pièce qui parle de 
concorde au sein de marasme, une pièce sur 
ce qui va, sur ce qui fait du bien, une pièce 
qui affirme que les gens ne sont pas si nuls, au 
fond. Et comme je ne connais rien de mieux 

qu’un groupe d’humains qui rient, mangent 
et parlent ensemble, j’ai imaginé un pique-
nique convivial et badin, une réunion paisible 
qui rende hommage à la force et la beauté 
du langage. Rêve, donc, mais plainte, aussi, 
d’où le titre, dans ce savant équilibre qui fait 
les existences heureuses, avec, également, 
un petit clin d’œil à Marin Marais, que j’écou-

 Nicole Genovese 

tais beaucoup à l’époque, à sa Rêveuse et à 
l’état mélancolique dans lequel nous plonge 
sa musique.

Humour et tendresse
Les copains ainsi réunis sont Louis XVI (Robert 
Bogdan Hatisi), Marie-Antoinette (Nabila Mek-
kid), la princesse de Lamballe (Angélique 
Zaini), le comte d’Artois (Sébastien Chas-
sagne), le comte Alexandre de Tilly (Francisco 
Mañalich, qui joue de la viole de gambe), Fred 
(Solal Bouloudnine, en alternance avec Raouf 

Raïs) et Déborah (moi-même), deux copains à 
l’anachronisme assumé ! Ces aristocrates ne 
sont ni méprisants ni malaisants, ni cyniques 
ni obscènes : ils sont comme nous tous, qui 
consommons innocemment et jouissons 
benoîtement alors qu’agonise la planète. Les 
magnifiques costumes de Julie Dhomps et la 
scénographie, que j’ai conçue avec Pierre 
Daubigny, fabriquent ensemble un petit îlot 
disruptif idéal pour que se déploie l’humour, 
dont je crois qu’il est la clé de toute vie d’ar-
tiste et de toute existence humaine suppor-
table. Claude Vanessa, qui met en scène ce 
spectacle avec son habituelle discrétion, est 
évidemment d’accord avec moi… »

Catherine Robert

Théâtre de la Tempête, Cartoucherie, route 
du Champ-de-Manœuvre, 75012 Paris. Du 
2 au 25 mai. Du mardi au samedi à 20h, le 
dimanche à 16h. Tél. : 01 43 28 36 36. Durée : 
1h30.

Jean Bellorini et les siens ont créé leur version 
de l’une des plus célèbres pièces du réper-
toire devant la façade du sublime château où 
demeura Madame de Sévigné, admiratrice de 
« ces tirades de Corneille qui font frissonner ». 
Le metteur en scène directeur du TNP à Vil-
leurbanne revisite la partition du Grand Siècle 
d’une manière ludique et allègre, dans un élan 
d’enfance qui met l’imagination au pouvoir, 
célèbre la magie artisanale du théâtre et fait 
entendre en partage avec le public la beauté 
du vers cornélien, à la fois patrimoniale et éter-
nelle. Dans cette Histoire d’un Cid, qui n’est 
pas tant actualisée qu’adressée au public d’au-
jourd’hui, la mise en scène est un jeu stimulant 
où s’exprime l’art de l’acteur : les comédiens et 
comédiennes jouent, racontent, déstructurent, 
commentent, incarnent… Point de Roi de Cas-
tille ici ni de gentilshommes castillans, le texte 
est centré sur Rodrigue, Chimène, l’Infante, 
en dialogue avec sa confidente Léonor. Les 
amoureux s’y débattent, en proie au feu de 
l’amour autant qu’à la tyrannie de l’honneur et 
de l’autorité. La partition fait aussi apparaître 
les pères. « Que de maux et de pleurs nous 
coûteront nos pères ? » soupire le courageux 
Rodrigue, sommé par son père de le venger 
en punissant l’offenseur, père de Chimène.

Un périple facétieux tissé de fantaisie 
Le talentueux François Deblock interprète 
un Rodrigue vif-argent plein de charme et de 
fantaisie. Cindy Almeida de Brito est une fou-
gueuse et affirmée Chimène. C’est l’Infante, 
le personnage le plus émouvant de l’intrigue, 
aimant Rodrigue dans le secret de son cœur, 
qui inaugure l’histoire.  Karyll Elgrichi lui 
confère une belle et intense présence, nour-
rie d’émotion retenue. Dans une diction tein-
tée d’accent italien, Federico Vanni interprète 
avec finesse et justesse Léonor mais aussi Don 
Diègue. Quelques ajouts en forme d’expli-
cations de texte, quelques traits d’humour 
entrecoupent le texte, quelques adresses 
aux étoiles aussi, quelques orages et des 

mots venus d’ailleurs, tels ceux très beaux de 
Marguerite Duras dans Emily L. Sans oublier le 
chant SOS d’un terrien en détresse de Daniel 
Balavoine ou un moment participatif qui 
enchante le public (bon nombre connaissent 
la tirade par cœur – Ô rage ! ô désespoir !…). 
Sur un plateau nu se distinguent quelques 
éléments symboliques, voire vintage, dans la 
lignée des costumes bigarrés signés Macha 
Makeïeff. Deux musiciens à jardin, Clément 
Griffault (claviers) et Benoit Prisset (percus-
sions), s’intègrent parfaitement à la partition 
théâtrale. Posée sur le plateau, une vaste toile 
se gonfle et se dégonfle, se transformant en 
château ludique et instable s’élevant sur un 
matelas mouvant vaillamment escaladé (Véro-
nique Chazal a conçu la scénographie). Sur le 
devant de la scène, un tout petit voilier de bois 
abîmé, le « Vague à l’âme », acquiert ici une 
grande importance… Comme toujours dans 
le travail de Jean Bellorini, le spectaculaire et 
le fantastique accompagnent le souffle de 
l’émotion.

Agnès Santi

Théâtre Nanterre-Amandiers – Centre 
dramatique national, 7 avenue Pablo 
Picasso, 92000 Nanterre. Du 15 mai au 15 
juin 2025, du mercredi au vendredi à 20h, 
samedi à 18h, dimanche à 15h. Tél : 01 46 14 
70 00. Spectacle vu au Château de Grignan 
en juillet 2024. Durée : 1h40. 

On s’enfonce dans l’existence de Martial Ker-
meur comme dans une terre lourde, épaisse, 
parsemée de cailloux. Des brassées de mots 
nous entraînent au sein de cette matière dense 
soudainement mise en lumière par un flux 
ininterrompu de réalités rudes et de vérités 
cruelles. Pour la première fois, la parole d’un 
être habituellement taiseux se libère. Devenir, 
par la grâce d’un moment de théâtre à la puis-
sance tellurique, les témoins d’un tel affran-
chissement est une chose poignante. Dans le 
roman écrit en 2017 par Tanguy Viel (publié 
aux Éditions de Minuit), un homme aux épaules 
basses et au regard brisé est convoqué par un 
juge. Cet ancien ouvrier au chômage habitant 
dans la rade de Brest a perdu tous ses rêves. 
Sa femme l’a quitté. Son fils de dix-sept ans 
est en prison. Un promoteur véreux l’a mis sur 
la paille en lui vendant un appartement dans 
une résidence fantôme. Empêtré dans les tor-
peurs vénéneuses d’un complexe de classe, le 
prolétaire n’a pas su se défendre. Il s’est laissé 
rabaisser, humilier, manipuler, avant de mettre 
fin à la vie d’Antoine Lazenec, jetant l’escroc à 
l’eau, en pleine mer, depuis son propre bateau.

Le point de bascule d’une vie
On courbe l’échine. On ravale sa salive. On 
sert les poings, contenant une colère, une 
honte, une culpabilité enfouies. Puis, un jour, 
tout bascule. Un jour, l’injustice n’est plus sup-
portable. Et elle rend fou. Pour cette plongée 
dans la psyché humaine, Vincent Garanger 
déploie toute la force de l’évidence. Comme 
un sculpteur travaillerait la glaise, il révèle avec 
constance les multiples dimensions de son 
personnage. Rien, dans le jeu du comédien, 
ne cherche l’effet ou le brio. Ce qu’il produit 
sur le plateau est bien plus exigeant qu’une 

technique qui viserait un rendement immé-
diat. Face à cette vague de l’intime, Emma-
nuel Noblet (qui signe adaptation et mise en 
scène) incarne la présence quasi muette d’un 
juge-interrogateur. On pense, bien sûr, à Mar-
guerite Duras et son Amante anglaise. L’univers 
d’Article 353 du Code pénal est, néanmoins, 
tout autre. Ici, point de silence, d’incertitude, 
point de non-dit. Les mots affluent sans jamais 
refluer. Ils dévoilent la somme d’événements 
successifs qui, tel un goutte-à-goutte délé-
tère, ont fait le lit du passage à l’acte. Depuis 
la fosse qui aurait dû accueillir les fondations 
de la résidence Les Grands Sables, un homme 
se redresse. Il éclaire avec une précision hor-
logère des accablements devenus bombes à 
retardement.

Manuel Piolat Soleymat

Théâtre du Rond-Point, 2bis avenue 
Franklin D. Roosevelt, 75008 Paris. Du 3 au 
14 juin 2025, du mardi au vendredi à 19h30, 
samedi à 18h30. Relâche dimanche 8 et lundi 
9 juin. Tél : 01 44 95 98 00. Durée : 1h45. Tél : 
01 44 95 98 00. Spectacle vu aux Célestins – 
Théâtre de Lyon en novembre 2024.

 

 Vincent Garanger et Emmanuel Noblet 
 dans Article 353 du Code pénal.  Histoire d’un Cid, mise en scène Jean Bellorini. 
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Le Mythe de Sisyphe
THÉÂTRE ESSAÏON / TEXTE D’APRÈS ALBERT CAMUS / COLLABORATION ARTISTIQUE JEAN-CLAUDE 
FALL / CONCEPTION ET INTERPRÉTATION PIERRE MARTOT

Pierre Martot reprend au Théâtre de l’Essaïon son adaptation de 
l’essai de Camus, qui célèbre la passion de vivre malgré le chaos 
du monde et la mort en bout de course. Un défi réussi où l’artiste 
donne corps de manière saisissante à la volonté de créer et à la 
joie de la pensée.  

Le Printemps des Comédiens 
MONTPELLIER / DOMAINE D’O / FESTIVAL

Festival phare du paysage théâtral, Le Printemps des Comédiens se 
déploie à Montpellier sous l’égide de la Cité Européenne du théâtre 
et des arts associés – Domaine d’O, du 30 mai au 13 juin 2025. 

Le Conte d’hiver
THÉÂTRE GÉRARD-PHILIPE / TEXTE WILLIAM SHAKESPEARE / MISE EN SCÈNE AGATHE MAZOUIN ET 
GUILLAUME MOREL

Pour la quatrième année consécutive, le Centre dramatique 
national de Saint-Denis met le pied à l’étrier à la jeunesse à travers 
son point fort de programmation Premiers Printemps. Parmi  
les deux créations présentées cette saison, une mise en scène  
du Conte d’hiver signée Agathe Mazouin et Guillaume Morel.

THÉÂTRE OUVERT / FESTIVAL

Festival Zoom #10
Avec la 10e édition de son festival 
printanier Zoom (12 mai – 6 juin 2025), 
Théâtre Ouvert présente des écritures 
toutes fraîches qui s’attellent à penser  
le monde.

Conversation entre Jean Ordinaires mis en scène par 
Laëtitia Ajanohun.
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C’est au plus près du geste d’écriture théâ-
trale que nous invite Théâtre Ouvert avec son 
festival Zoom. En donnant à entendre pour la 
première fois des textes écrits récemment, le 
lieu dédié aux autrices et auteurs de la scène 
d’aujourd’hui offre à ces derniers ainsi qu’aux 
spectateurs un temps précieux d’échange et 
de découverte. On est en prise directe avec 
les préoccupations de celles et ceux qui 
font métier d’écrire pour le théâtre depuis 
quelque temps ou qui s’engagent tout juste 
sur cette voix. Cette 10e édition s’ouvre avec 
un spectacle de l’autrice et metteure en scène 
haïtienne Gaëlle Bien-Aimé, Aimer en stéréo, 
où une poétesse et militante d’Haïti vivant à 
Brooklyn se raccroche à son pays par la radio. 
Le festival se poursuit de façon tout aussi enga-
gée avec une proposition collective intitulé 
White Spirit. Six autrices françaises, double 
nationales ou issues de pays colonisés par la 
France, jouent ensemble le texte « poéticopo-
litique » qu’elles ont composé pour interroger 
ce qu’elles nomment le « white spirit », autre-
ment dit « la force oppressive et l’héritage 
que nous portons en nous ». Six autres per-
formances, spectacles, lectures et mises en 
espace nous dévoilent des regards singuliers 
sur des sujets divers, souvent sensibles, tels 
que le handicap dans Conversation entre Jean 
Ordinaires de Laëtitia Ajanohun, la violence en 
milieu rural, la drogue ou encore les trauma-
tismes de l’enfance. Avec Zoom, les écritures 
dramatiques permettent de tout regarder, 
pour mieux surmonter.

Anaïs Heluin

Théâtre Ouvert, 159 avenue Gambetta, 
75020 Paris. Du 12 mai au 5 juin 2025.  
Tel : 01 42 55 55 50. 

MAIF SOCIAL CLUB /  
TEXTE ET INTERPRÉTATION DAVID WAHL

Traité de la boule 
de cristal 

L’auteur et interprète des Causeries, 
David Wahl, donne une conférence 
sur l’énigmatique Traité de la boule de 
cristal. De quoi éveiller notre curiosité !

David Wahl en conférencier loufoque dans Traité de la 
boule de Cristal.
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Madame Irma et sa fameuse boule de cristal 
n’ont qu’à bien se tenir. David Wahl vient son-
der les volutes de cet objet mystérieux. Y voit-
on vraiment l’avenir ? Est-elle bien en cristal ? 
Est-ce vraiment une boule ? Toutes ces ques-
tions que le commun des mortels se pose, le 
théoricien dramatique se propose de les élu-
cider, avec plus ou moins de vraisemblance. 
L’objet si limpide au départ nous trouble. 
« C’est là le premier paradoxe » clame l’explo-
rateur du savoir. Habitué aux zones d’ombre 
de la connaissance, David Wahl inscrit ce 
traité un poil loufoque dans un travail plus 
large : Les Causeries. Depuis 2013, il construit 
dextrement un répertoire de formes littéraires 
et artistiques qui mêle « théâtre et sciences, 
recherches savantes et récits populaires, 
savoirs et curiosités ». Réussira-t-il à percer le 
secret qui enveloppe le globe magique ? Seul 
l’avenir nous le dira.

Amandine Cabon 

MAIF Social Club, 37 rue de Turenne, 75003 
PARIS. Du 15 au 17 mai. Le jeudi à 19h30, le 
vendredi à 19h et le samedi à 16h30. Tél. : 01 
44 92 50 90. Durée : 1h. À partir de 15 ans.

THÉÂTRE DES QUARTIERS D’IVRY – CDN DU 
VAL-DE-MARNE / TEXTES MAHMOUD DARWICH / 
MISE EN SCÈNE DAVID AYALA

Un autre jour  
viendra

Avec Un autre jour viendra, David Ayala 
rassemble des comédiens et musiciens 
prestigieux au service de la poésie du 
Palestinien Mahmoud Darwich. Pour une 
ode à la Paix et à l’amour.

Un autre jour viendra mis en scène par David Ayala.
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« Je suis ma langue », aimait à dire Mahmoud 
Darwich (1941-2008) pour définir son identité. 
Sa langue, c’était l’arabe bien sûr, mais avant 
tout c’était la poésie. Pour ce Palestinien en 
exil dès son plus jeune âge, cette dernière 
est un territoire auquel il consacre pas moins 
de vingt volumes et dont il devient l’un des 
plus illustres représentants. C’est au cœur 
de cette œuvre de toute une vie que nous 
invite à pénétrer David Ayala avec Un autre 
jour viendra. Depuis 2015, le comédien et met-
teur en scène rassemble d’illustres artistes et 
amis pour ce récital parlé et chanté sur une 
musique arabo-andalouse toujours ouverte 
à la rencontre. Chaque soir, un ou plusieurs 
invités viennent en effet s’ajouter à la distribu-
tion permanente pour apporter à Darwich leur 
voix, leur musique le temps d’une soirée. Ce 
rendez-vous traversé par les idéaux de l’amour 
et de la paix chers au poète oppose la force 
du verbe à la tragédie.

Anaïs Heluin

Théâtre des Quartiers d’Ivry – CDN du 
Val-de-Marne, 1 place Pierre Gosnat, 94200 
Ivry-sur-Seine. Les 16 et 17 mai à 20h, le 18 
mai à 16h. Tel : 01 43 90 11 11. Durée : 1h30. 

MAIF SOCIAL CLUB / MISE EN SCÈNE ET 
INTERPRÉTATION ZOÉ GROSSOT

L’Univers a un goût 
de framboise  

Zoé Grossot enquête sur nos 
passionnantes origines avec L’Univers a 
un goût de framboise, un seule-en-scène 
mêlant théâtre d’objets et clown.

Zoé Grossot, metteuse en scène et interprète 
de L’Univers a un goût de framboise.

©
 C

hr
is

to
ph

e 
M

ar
an

d

La fondatrice de la compagnie BOOM, Zoé 
Grossot, a deux passions : l’astrophysique et 
la paléoanthropologie. Deux gros et grands 
mots qu’elle a décidé de condenser dans un 
tout petit espace. Sur un mini-plateau à hauteur 
de bambin, les matières inertes vont s’animer. 
Les galets noirs se changent en peuples migra-
teurs, des tas de sable deviennent l’Afrique, 
l’Asie ou encore l’Europe. Malgré le caractère 
intimiste de cette mise en scène, l’artiste traite 
de sujets scientifiques immenses et boulever-
sants. « Quand on est assis, on avance à 1100 
km/h sans même s’en rendre compte. C’est 
la vitesse à laquelle la Terre tourne sur elle-
même. Raconter ça, c’est bousculer notre 
rapport au réel. » s’enthousiasme-t-elle. Il y a 
en effet quelque chose de captivant dans la 
quête de nos origines célestes comme ter-
restres. Alors la marionnettiste-clown-scienti-
fique prend son public par la main et plonge 
avec lui, éveillant l’exaltation de la curiosité, le 
piment de la découverte. 

Amandine Cabon 

MAIF Social Club, 37 rue de Turenne, 75003 
Paris. Du 30 au 31 mai. Le vendredi à 19h et 
le samedi à 11h et 14h30. Tél. : 01 44 92 50 
90. Durée : 45 min.

Le Cabinet de l’étrange
MUSÉE D’ORSAY / CONCEPTION ET JEU YANOWSKI ET FRED PARKER

Dans le cadre de son exposition L’art est dans la rue, le Musée 
d’Orsay programme Le Cabinet de l’étrange du duo de chansons 
expressionnistes Le Cirque des Mirages formé par Yanowski  
et Fred Parker. Un voyage fascinant.

Si le Musée d’Orsay développe de longue 
date une programmation de spectacle vivant 
autour de ses expositions, L’art est dans la rue 
(18 mars – 6 juillet) s’y prête particulièrement. 
À travers un bel ensemble de 230 œuvres, elle 
donne à voir pour la première fois à pareille 
échelle l’essor formidable de l’affiche illustrée 
à Paris dans la seconde moitié du XIXe siècle. 
On y trouve notamment les réalisations de 

grands peintres et dessinateurs qui s’inscrivent 
dans le sillage du dit « roi de l’affiche » Jules 
Chéret, formant parfois des duos célèbres 
avec des artistes. Ainsi de Toulouse-Lau-
trec et de La Goulue pour le Moulin Rouge, 
d’Alexandre Théophile Steinlen et Rodolphe 
Salis pour le Cabaret du Chat noir ou encore 
Mucha et Sarah Bernhardt… Invité dans l’audi-
torium du Musée les 15 et 16 mai, Le Cirque 

des Mirages fait écho à cette effervescence 
artistique du passé avec son univers très sin-
gulier aux accents expressionnistes.

La chanson comme un cortège
Depuis ses débuts à l’aube des années 2000 
dans une cave du 13e arrondissement de 
Paris, le Cirque des Mirages formé par le 
pianiste Fred Parker et le chanteur, auteur, 
compositeur et poète Yanowski a fait bien du 
chemin. Le duo a écrit et interprété bien des 
chansons dans le cadre de tours de chant qui 
convoquent toujours des histoires, des per-
sonnages étranges et fascinants. Le Cabinet 
de l’étrange qu’ils présentent au Musée d’Or-
say est leur nouveau cortège, où ils ajoutent 
à des titres anciens des chansons nouvelles. 
Entre hier et aujourd’hui, ce moment suspendu 
nous mène avec joie à travers les « méandres 
de l’inconscient ». 

Anaïs Heluin

Auditorium du Musée d’Orsay, Esplanade 
Valéry Giscard d’Estaing, 75007 Paris. Les 
15 et 16 mai 2025 à 20h. Tél : 01 40 49 48 14. 
musee-orsay.fr 

Jardin Rouge Festival
LE TRUC / FESTIVAL / CONCEPTION SNOWAPPLE COLLECTIVE

Fort de ses deux précédentes éditions, le festival Jardin Rouge, 
créé par le Snowapple Collective, revient au Truc à Paris, du 15  
au 18 mai. Une programmation aussi éclectique qu’électrique, 
construite autour du thème de « Wilderness » (ndlr état sauvage).

Chaque saison à l’aube de l’été, dans l’écrin 
enchanteur du Domaine d’O et de sa convi-
viale pinède, le festival Le Printemps des 
Comédiens enchante la métropole montpellié-
raine, accueillant un public fervent et curieux, 
forgé par une longue tradition de politique 
culturelle. Forts d’une riche expertise, Jean 
Varela et les siens ont su doter le festival d’une 
identité artistique forte, conjuguant grands 
noms de la scène et artistes émergents, dans 
une stimulante et audacieuse pluralité d’es-
thétiques. Pour la première fois, le festival est 
organisé par la Cité Européenne du théâtre et 
des arts associés – Domaine d’O, pôle de créa-
tion, production et formation né de la fusion 
des entités du festival et du Domaine d’O, sous 
la forme d’un Établissement Public de Coopé-
ration Culturelle. Un nouvel outil défendu et 
désormais dirigé par Jean Varela, qui permet 
d’affirmer dans le temps et l’espace de la cité 
l’importance de la culture. 

Dans l’écrin enchanteur du Domaine d’O
En ouverture, Julie Deliquet a l’excellente 
idée de mettre en scène La guerre n’a pas 
un visage de femme de Svetlana Alexievitch, 
Prix Nobel de littérature en 2015 dont l’œuvre 
donne brillamment vie et sens aux destins des 
oubliés de l’Histoire, ici des femmes en temps 
de guerre. L’ouvrage fait entendre grâce à des 
entretiens les voix de femmes combattantes 
de l’Armée rouge pendant la Seconde Guerre 
mondiale. Après le remarquable Extinction 
créé en 2023 au Printemps des Comédiens, 
Julien Gosselin transforme à nouveau le rap-
port scène/salle en invitant à visiter son Musée 

Duras, pour une déambulation rythmée par 
des formes performatives théâtrales, musi-
cales et filmiques autour de l’univers de l’écri-
vaine. À noter aussi le théâtre de tréteaux que 
met en jeu Simon Falguières avec Molière et 
ses masques, l’onirique et singulier Décrochez-
moi-ça par la compagnie circassienne Bêtes 
de foire, Monde nouveau, « fantaisie anthro-
pologique » autour de dangers contemporains 
signée Nathalie Garraud et Olivier Saccomano. 
Côté international, place à un talent protéi-
forme. Le sud-africain William Kentridge, des-
sinateur, auteur de films d’animation, perfor-
meur, metteur en scène de théâtre et d’opéra, 
revisite Faustus in Africa !, l’une de ses œuvres 
emblématiques initialement créée en 1995, 
avec la célèbre Handspring Puppet Company. 
Sur fond d’insatiable cupidité humaine et de 
sévères rapports de domination, le pacte faus-
tien y voyage en Afrique. 

Agnès Santi

Domaine d’O, 178 rue de la Carriérasse, 
34090 Montpellier. Le Printemps des 
Comédiens, du 30 mai au 13 juin 2025. Tél : 
04 67 63 66 67. printempsdescomediens.com 

C’était l’un des engagements du projet de 
Julie Deliquet lorsqu’elle a postulé à la direc-
tion du Théâtre Gérard-Philipe : accorder une 
place importante à l’émergence. Ainsi est né, 
une fois la metteuse en scène nommée à la 
tête du centre dramatique national dionysien, 
en mars 2020, un programme annuel de copro-
duction de deux spectacles intitulé Premiers 
Printemps. C’est la mise en scène du Conte 
d’hiver signée Agathe Mazouin et Guillaume 
Morel, artistes tout juste sortis du Conser-
vatoire National Supérieur d’Art Dramatique 
(CNSAD), qui a été choisie pour participer à 
l’édition 2025 du dispositif (conjointement à 
Pratique de la ceinture, Ô ventre de Vanessa 
Amaral).

Entre conscience et déraison
La tragi-comédie de William Shakespeare 
creuse la question de la jalousie, ainsi que 
notre rapport à la violence et à la rédemp-
tion. Incarnée par douze comédiens et 
comédiennes ayant effectué leurs études au 
CNSAD, dans la même promotion qu’Agathe 
Mazouin et Guillaume Morel, cette création 
s’appuyant sur la traduction de Bernard-Marie 

Koltès (publiée aux Éditions de Minuit) « rap-
proche [la] fable de notre temps présent ». 
Elle explore « la frontière entre conscience et 
déraison, rêve et cauchemar, vrai et faux » en 
recherchant « l’épure du jeu et la vivacité du 
dialogue entre le public et les interprètes ».

Manuel Piolat Soleymat

Théâtre Gérard-Philipe – Centre 
dramatique national de Saint-Denis, 59 
boulevard Jules-Guesde, 93200 Saint Denis. 
Du 21 au 25 mai 2025. Le mercredi, le jeudi 
et le vendredi à 20h ; le samedi à 18h ; le 
dimanche à 15h30. Durée : 2h20. Tél. : 01 48 
13 70 00. tgp.theatregerardphilipe.com

Rares sont les pensées aussi attachées à l’ac-
tion, dans une interrogation constante, soli-
taire et solidaire, qui choisit le défi de vivre, 
l’exigence d’une difficile liberté contre toute 
vassalité  : « L’absurde n’a de sens que dans la 
mesure où l’on n’y consent pas » écrit Camus 
dans l’essai Le Mythe de Sisyphe, achevé en 
février 1941 et publié en octobre 1942 dans 
une Europe en pleine guerre, quelques mois 
après L’Étranger, les deux ouvrages formant 
avec les pièces Caligula et Le Malentendu le 
Cycle de l’Absurde. Dans la foulée, le Cycle de 
la Révolte prolonge une attitude existentielle 
sans illusion sur la tentation de l’absolu, mais 
obstinée dans son attachement au présent de 
la vie. Comédien affûté à l’écran et au théâtre, 
Pierre Martot a souhaité adapter cette pensée 
en mouvement à la scène : c’est une première, 
c’est un sacré défi, et c’est en soi par l’acte 
même de la création sur un plateau quasi nu 
une belle manière de s’affirmer humainement et 
artistiquement face à l’insaisissable du monde.

La clarté de l’intelligence  
et la beauté du partage 

Le nom même de la compagnie Pierre Martot 
– Théâtre de Sisyphe signifie le lien étroit qui 
l’unit aux mots de l’auteur. Son désir d’incar-
nation a nécessité, en collaboration avec le 
metteur en scène Jean-Claude Fall, un long 
et patient travail. Sa voix autant que sa pré-
sence réussissent d’emblée à capter l’atten-
tion, cheminant sans lasser en aménageant 
quelques ruptures et rebondissements. La 
parole soudain davantage publique s’élève 

grâce à un micro, le corps se déplace et 
s’empare d’un espace où les lumières de 
l’intelligence révèlent une inlassable quête, 
où se distinguent les figures du comédien, de 
« l’homme révolté », du créateur. Pierre Martot 
réussit son pari difficile et inédit. Jamais rési-
gnés, les mots exigeants et sagaces de Camus 
n’ont rien perdu de leur envergure, bien au 
contraire. Alors que le chaos de l’époque 
inquiète, c’est un plaisir d’entendre ce flux de 
pensée qui cherche avec honnêteté comment 
faire face au « divorce entre l’esprit qui désire 
et le monde qui déçoit ». « Ce qui est absurde, 
c’est la confrontation de cet irrationnel – du 
monde – et de ce désir éperdu de clarté dont 
l’appel résonne au plus profond de l’homme ». 
Pierre Martot touche par sa conviction, par sa 
transmission. C’est un acteur voyageur, qui fait 
du corps et des mots un spectacle.

Agnès Santi

Théâtre Essaïon, 6 rue Pierre au lard, 75004 
Paris. Du 12 mai au 30 juin 2025, les lundis 
et mardis à 21h, les jeudis à 19h. Tel : 01 42 
78 46 42. Spectacle vu au Lavoir Moderne 
Parisien en octobre 2023. Durée : 1h05. 

Musique hypnotique, show burlesque et autres 
« performances immersives et non-domes-
tiquées » seront au rendez-vous de l’édition 
2025 du festival Jardin Rouge. Au cours de 
quatre soirées aux accents de cabaret, les 
numéros se succèdent, à la croisée des formes 
artistiques. Danse, théâtre, cirque, arts visuels, 
musique, autant de disciplines qui se mêlent 
à la diversité internationale des artistes pro-
grammés entre Paris, Amsterdam et Mexico. Si 
ces performeurs et performeuses posent leurs 
valises dans la capitale, c’est pour créer un 
spectacle à l’« énergie brute et indomptée », 
où l’atmosphère étrange côtoie la joyeuseté 
burlesque. 

Une ambiance engagée et expérimentale 
À l’image de leurs invités, le Snowapple Col-
lective mène la barque avec un nouveau 
spectacle sur le thème « Wilderness ». Par 
ailleurs, leur précédente pièce surréaliste 
Cyborg Experiment #1 se double d’un album 
live Utopia, qu’il sera possible d’entendre le 19 
juin à la Bellevilloise. Parmi les autres figures 
emblématiques du festival, on compte Juliette 

Dragon, fondatrice de la première institution 
de burlesque, L’École des filles de joies, Émilie 
Kosmic, artiste musicale à l’électro-pop paille-
tée, ou encore Ilel Elil qui présentera une per-
formance entre chant et divination politique. 
Au gré des claquettes, danse acrobatique et 
DJ set, le reste de la programmation promet 
d’être électrique et grisant.

Amandine Cabon 

Le Truc, 17 rue Fernand Léger, 75020 
Paris. Du 15 au 18 mai 2025. Tous les à 
partir de 19h (début du spectacle à 20h) 
sauf le dimanche à partir de 18h (début du 
spectacle à 19h). Tél. : 06 70 78 90 01.

 Le Musée Duras de Julien Gosselin. 

 Pierre Martot, interprète et metteur en scène 
 du Mythe de Sisyphe. 

Yanowski du Cirque des Mirages.

Partenariats, contactez-nous / 01 53 02 06 60 ou la.terrasse@wanadoo.fr
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 Le Conte d’hiver, de William Shakespeare, 
 mis en scène par Agathe Mazouin 
 et Guillaume Morel. 
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 L’ambiance survoltée du festival 
 Jardin Rouge édition 2024. 
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Invitation
Le Phare – Centre 
chorégraphique national 
du Havre Normandie
Direction Fouad Boussouf

Fêu : 17 et 18 mai 2025 
Oüm : 24 et 25 mai 2025
Programme complet 
www.quaibranly.fr

Retrouvez toute la programmation des week-ends 
des 17-18 mai et 24-25 mai sur www.quaibranly.fr
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« Un spectacle guerrier et poétique » 
FRANCE INFO

« Envoûtant » 
TÉLÉRAMA
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danse
Critique

HELIKOPTER / LICHT
THÉÂTRE DE LA VILLE / CHOR. ANGELIN PRELJOCAJ 

Avec deux chorégraphies inoubliables, une création mondiale et 
une reprise, Angelin Preljocaj rend un hommage vibrant au 
compositeur Karlheinz Stockhausen. 

Entretien / Héla Fattoumi & Éric Lamoureux

La Caserne DANSE
CCN DE BELFORT / CHOR. HÉLA FATTOUMI ET ÉRIC LAMOUREUX / ODILE DUBOC /  
JOANNE LEIGHTON / JULIE NIOCHE

Une centaine de jeunes danseurs professionnels et amateurs  
vont célébrer les 30 ans de « La Caserne », qui n’est autre  
que l’emblématique lieu du CCN de Belfort. Héla Fattoumi  
et Éric Lamoureux nous détaillent les festivités !

Cette soirée imaginée par Angelin Preljocaj, 
comprenant à la fois HELIKOPTER, une pièce 
magistrale de 2001, et LICHT, tout juste créée 
ce 10 avril 2025 au Théâtre de la Ville, plus 
encore qu’une confrontation entre deux 
œuvres d’hier et d’aujourd’hui, est un immense 
hommage à Karlheinz Stockhausen, qui a pro-
fondément marqué le chorégraphe – même 
si la musique de LICHT est de Laurent Garnier. 
Une seule pièce, aussi émotionnelle que spiri-
tuelle, comme en témoigne ce dialogue entre 
les deux artistes, projeté entre les deux opus. 
Il se trouve aussi qu’HELIKOPTER appartient au 
cycle Licht du compositeur. HELIKOPTER est 
un spectacle total. La musique qui nécessite 
quatre hélicoptères, quatre pilotes connec-
tés et un quatuor à cordes est retentissante. 
Lui font écho des lignes et des hélices pro-
jetées sur le sol par la magie de la vidéo, et 
une danse hâtive, une gestuelle très stylisée, 
où les corps apparaissent parfois comme des 
idéogrammes, parfois comme pris dans ce 
maelstrom aérien qui brouille nos perceptions. 
Absolument fascinante, la chorégraphie s’ap-
puie sur des effets cinétiques et mécaniques, 
reprenant le mouvement des pales auquel cor-
respondent les rotations, les tournoiements 
des bras, les enlacements des couples. 

LUMIÈRE !
LICHT, création mondiale 2025, s’inscrit dans 
la continuité de l’écriture d’HELIKOPTER. 
Débutant par un superbe contre-jour, la scé-
nographie, exceptionnelle, nous plonge dans 
un autre monde, dans lequel les danseurs, 
comme allégés, se répartissent en duos et 
trios qui s’étirent à l’extrême, s’articulent, se 
désarticulent, s’enchevêtrent et s’étoilent en 
portés impromptus, fascinant le regard jusqu’à 
l’infini. Ils se meuvent dans une connexion 
parfaite, donnant une couleur contrastée aux 
mouvements parfaitement maîtrisés, d’une 
belle architecture, tandis que leurs costumes 
bariolés, reflet d’une liberté nouvelle, donnent 
aux ensembles une sorte de joie de vivre. Utili-
sant subtilement quelques figures d’HELIKOP-
TER, Preljocaj porte un regard intégralement 

revivifié sur les figures standardisées et recon-
naissables de son répertoire. Après un solo 
puis un duo époustouflant par ses extensions, 
tout le monde se retrouve en jeans, torse 
(presque) nu, tout en se livrant à des pas de 
deux repoussant toujours les limites du mou-
vement, tandis que se forment des lignes, des 
chaînes, des ensembles comme autant de 
nouveaux attelages. Enfin, tout en entendant la 
voix de Stockhausen qui évoque le Paradis, les 
danseurs, vêtus d’or, sortent de hublots posés 
en fond de scène. L’expressivité de leurs bras 
arrondis, la délicatesse de frises entrelacées, 
d’alanguissements sur le sol, fait alors penser 
à ce monde idéal où le temps n’existe plus.

Agnès Izrine

Théâtre de la Ville-Sarah Bernhardt, Place 
du Châtelet, 75004 Paris. Du 10 au 19 avril 
puis du 28 avril au 3 mai 2025 à 20h. Les 
samedis à 14h et 20h. Tél. : 01 42 74 22 77. 
Durée 1h30. Également : Le Pavillon Noir, 
Aix-en-Provence du 13 au 17 mai, Théâtre 
La Colonne, Miramas, le 3 juin, Théâtre 
Olympia dans le cadre du festival Tours 
d’Horizons, Tours le 6 juin, Bolzano Danza 
Teatro Comunale le 18 juillet, Amphithéâtre 
de Châteauvallon, du 24 au 26 juillet, 
Théâtre de l’Archevêché, Aix-en-Provence 
30 et 31 juillet, Auditorium de l’Opéra, Dijon 
le 5 mai 2026, La Criée - Théâtre National 
de Marseille du 12 au 16 mai 2026.

Pourquoi avoir intitulé cet événement qui 
célèbre les 30 ans du bâtiment du Centre 
Chorégraphique National de Bourgogne 
-Franche-Comté à Belfort La Caserne 
DANSE ?
Héla Fattoumi : À l’origine ses murs étaient 
ceux de l’ancienne caserne de l’Espérance, en 
plein cœur de Belfort. D’où ce titre. En 1995, 
le lieu a été conçu pour créer, pour accueillir 
les artistes et leurs nécessités. Sous l’impulsion 
de la chorégraphe Odile Duboc (1941-2010) et 
de la créatrice lumière, Françoise Michel, qui 
en étaient les premières directrices, il a été 
équipé d’un véritable plateau de théâtre avec 
un dispositif scénique sophistiqué. Il a d’ail-
leurs été renommé « Espace Odile Duboc » 
en 2015.

« Cette célébration va 
avoir une dimension 

festive, qui entraînera 
toute la ville à danser. »

Comment allez-vous fêter cet anniversaire ?
Héla Fattoumi : La Caserne a connu trois direc-
tions. Celle d’Odile, celle de Joanne Leighton 
et la nôtre. Donc nous avons évidemment 
pensé à proposer une œuvre de chaque cho-
régraphe. Nous avons surtout imaginé nous 
tourner vers l’avenir, d’où cette invitation aux 
jeunes danseurs des Conservatoires Nationaux 
Supérieurs de Musique et de Danse (CNSMD) 
de Paris et de Lyon. D’autant plus que selon la 
volonté d’Odile Duboc, son œuvre ne peut 
être reprise qu’à des fins de formation, et son 
boléro un repris par dix étudiants du CNSMDP 
est une vraie réussite. La pièce Nos Songlines 
est quant à elle recréée par Joanne Leighton 
pour dix-sept danseurs du CNSMDL. Une des 
spécificités de notre CCN est d’être trans-
frontalier, de travailler sur la notion de fron-
tière, avec la Suisse en particulier. Nous avons 
réécrit ZAK, une pièce pour cinq danseurs 
et un musicien, pour vingt jeunes interprètes 
du Ballet Junior de Genève. Il y aura aussi  
« 1 Km de danse », un événement imaginé par 

le Centre national de Danse (CND), ainsi que 
la présentation de Tout Moun qui ouvrira cette 
manifestation.
Éric Lamoureux : Par ailleurs, cette célébration 
va avoir une dimension festive, qui entraînera 
toute la ville à danser, sur les places publiques, 
dans les salles des fêtes, dans des écoles de 
danse. Le projet Danser ma ville de Taoufiq 
Izeddiou, notre artiste associé, implique ainsi 
les étudiants danseurs invités pour la soirée 
hommage, et des danseurs amateurs du Terri-
toire de Belfort. Et le Bal organisé par Nathalie 
Pernette achèvera la journée, avec deux soirs 
à Belfort, et un soir à Delémont, dans le Jura 
Suisse. Et bien sûr, des ateliers, des scènes 
ouvertes, des restitutions…

Vous allez également changer d’adresse 
paraît-il ?
Éric Lamoureux : Notre adresse actuelle,  
3, avenue de l’Espérance, va devenir l’Espla-
nade Odile Duboc, qui sera inaugurée le 15 
mai… Nous programmons aussi le solo fonda-
teur de Julie Nioche, créée en collaboration 
avec Rachid Ouramdane, au CCN de Belfort 
au printemps 1995, qui s’appelle… 3, avenue 
de l’Espérance ! 

Propos recueillis par Agnès Izrine

Centre Chorégraphique National de 
Bourgogne-Franche-Comté, 3 avenue de 
l’Espérance, 90000 Belfort. Du 13 au 18 mai. 
Différents lieux du Territoire de Belfort, 
et au Théâtre du Jura à Delémont (Suisse). 
Tél. : 03 84 58 44 88.

Entretien / Yuval Pick

Into the silence
CENTRE CHORÉGRAPHIQUE NATIONAL DE TOURS / CHORÉGRAPHIE YUVAL PICK

Un solo et un duo sur la musique de Bach : voici la nouvelle 
création de Yuval Pick, profondément ancrée dans la philosophie 
du corps et des expériences de sa méthode Practice.

Comment situez-vous cette nouvelle pièce ?
Yuval Pick : C’est une pièce très importante 
pour moi. Je suis amoureux du mouvement 
et de l’expressivité du mouvement, et je sen-
tais aujourd’hui que je n’avais pas envie de 
diluer ma danse dans des sujets sociétaux. Je 
voulais vraiment défendre, de façon presque 
militante, l’écriture du mouvement, et juste 
révéler, par ma danse, des partitions musi-
cales et des musiques existantes, à travers ma 
méthode Practice. C’est aujourd’hui un petit 
mouvement de curseur qui offre un nouveau 
chapitre pour mes créations. 

Quelle est cette notion de silence induite par 
le titre du spectacle ?
Y. P. : Je connais les Variations Goldberg depuis 
que je suis tout jeune et j’aime cette notion 
de boucle sonore. Ça me rappelle vraiment 
cette notion de rotation que je travaille dans 
Practice, cet espace à 360°. J’ai découvert la 
version de Rosalyn Tureck qui joue plus lente-
ment, avec plus d’intervalles, et j’ai senti que 
ma danse pouvait travailler sur cette notion 
d’intervalle, sur une discontinuité sonore qui 
crée une continuité avec l’intervalle. Et pour 
moi, Into the silence, c’est quelque chose 

qui parle d’une connexion. Le silence est 
une connexion qui permet de se recentrer. 
Ce n’est pas tant un silence sonore, c’est un 
moment de centrage.

Comment passe-t-on de la méthode Practice 
à l’écriture de cette pièce ?
Y. P. : Practice, née de façon empirique, a 
donné une méthode et des exercices autour 
de la rotation, du corps à 360°, de l’expansion 
(plutôt que l’extension) du centre vers la péri-
phérie, de l’espace « entre », et de l’intention. 
Pour le duo Into the silence, j’ai choisi une 
musique et on a commencé à improviser avec 
les danseurs autour de la notion de rotation. 

Ensuite j’ai pris le relai et j’ai créé une sorte 
d’enchaînement chorégraphique. Je l’ai donné 
aux danseuses et elles ont joué avec cette 
matière, afin de se l’approprier. On a retra-
vaillé sur cette notion d’espace très rétréci et 
très éloigné, sur la manière dont le centre du 
corps anime le mouvement. Parfois, cela se 
recentre sur le bassin, le buste, les regards… 
c’est comme un zoom in et out dans le corps.

Entretien réalisé par Nathalie Yokel

Centre Chorégraphique National de Tours, 
dans le cadre du Festival Tours d’Horizons, 
47 rue du Sergent Leclerc, 37000 Tours. Le 
30 mai à 20h. Tél. : 02 18 75 12 12. Tournée : 
les 23 et 24 septembre 2025 à la Biennale 
de la Danse de Lyon, le 12 février 2026 au 
Festival Faits d’Hiver.

« Le silence est une 
connexion qui permet  

de se recentrer. »

 Yuval Pick directeur de la compagnie 
 Lignes Sauvages. 

 LICHT d’Angelin Preljocaj. 

 Héla Fattoumi et Eric Lamoureux. 
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Atelier de Paris / CDCN, Cartoucherie, 2 route du champ de manœuvre, 75012 Paris. 
June Events, du 2 au 20 juin 2025. Tél. : 01 417 417 07. atelierdeparis.org 

À la pointe de la création chorégraphique,  
June Events inspire nos imaginaires 

À l’écoute de la diversité de la danse d’aujourd’hui, à la pointe de la création tant il reflète ses enjeux les plus sensibles  
et les plus innovants, June Events déploie du 2 au 20 juin 2025 une édition foisonnante, festive et engagée.  

Dans son écrin de verdure où s’avance l’été, le festival célèbre les 25 ans de l’installation de l’Atelier de Paris/CDCN  
à la Cartoucherie et achève la saison en beauté. Essaimant dans divers lieux parisiens, le festival rayonne,  

rassemble, insuffle découvertes et partages autour du geste créatif. 

 

CHOR. CANDICE MARTEL

Électro-Tap
Une pièce hallucinatoire signée par la 
talentueuse Candice Martel, qui mêle aux 
claquettes l’électro-klezmer et le groove 
hip-hop.

Électro-Tap de Candice Martel.
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Formée par Savion Glover, Jimmy Slide, et Gre-
gory Hines, Candice Martel s’est produite dans 
de nombreuses comédies musicales, choisis-
sant ensuite une approche plus contempo-
raine. Aujourd’hui, elle crée son propre style, 
mêlant aux sons électroniques teintes dubs et 
groove hip-hop, démultipliant l’effet addictif 
et fascinant des claquettes. Électro-Tap est 
pour elle l’occasion d’aborder par la danse les 
questions sociétales et sociales qui la préoc-
cupent. Mikaël Charry, créateur de l’Anakronic 
Electro Orkestra, groupe phare de la scène 
électro-klezmer, et Thomas Naïm, guitariste 
sans limites, l’accompagnent dans cette danse 
hors des sentiers battus.

Agnès Izrine

Le Carreau du Temple, 2, rue Perrée,  
75003 Paris. Les 11 et 12 juin à 19h30.  

CHOR. JOANNE LEIGHTON

The Gathering
Joanne Leighton donne vie à une 
forêt vibrante et invente un folklore 
contemporain d’une beauté limpide.
 

The Gathering de Joanne Leighton.

©
 P

at
ric

k 
Be

rg
er

Une superbe bande sonore qui mêle au rythme 
entêtant du tambour des chants polypho-
niques, des cris d’enfants ou des hululements 
d’oiseaux ; des pierres et longs morceaux de 
bois tels des totems ; un magnifique tissage 
mouvant sur lequel sont projetées des pho-
tos et vidéos de paysages. Tels sont les tours 
réalisés par Joanne Leighton pour que la forêt 
prenne vie. Pour s’y couler et la célébrer, dix 
interprètes remarquables exécutent des mou-
vements limpides, en un rituel contemporain 
qui semble venu du fond des âges. 

Delphine Baffour
 
Théâtre de l’Aquarium. Le 14 juin à 21h. 

Entretien / Anne Sauvage 

Quand le corps fait lien  
avec le monde et avec soi 

Directrice de l’Atelier de Paris/CDCN, Anne Sauvage présente une 
édition 2025 tout en énergie, circulation, diversité et créativité. 

En quoi la programmation de June Events 
reflète-t-elle les axes directeurs de votre pro-
jet au sein de l’Atelier de Paris ? 
Anne Sauvage : Aujourd’hui, il y a un enjeu à 
réaffirmer la place du corps. Il ne s’agit pas 
d’opérer un mouvement de repli, mais au 
contraire de faire éclore le corps comme 
lieu de ressource, pour soi-même et pour les 
autres. Cet enjeu se déploie dans nos ateliers 
de pratique amateur, dans nos projets d’édu-
cation artistique et culturelle pour l’enfance 
et la jeunesse, comme dans les choix de 
programmation. Le festival est un espace de 
création, d’invention et d’engagement vers de 
nouveaux récits, de nouvelles formes. Il prend 
appui sur la diversité des écritures chorégra-
phiques et des danses – dites « savantes » ou 
« populaires » : contemporain, voguing, shif-

ting pop, capoiera, tap dance… June Events 
est aussi un espace de circulations d’énergies 
et d’idées qui reflète un besoin de transmission 
– univers des claquettes chez Candice Martel 
ou culture ballroom chez Puma Camillê – et 
un désir de partage intergénérationnel, avec 
Gilles Clément et Christian Ubl, ou encore 
Daniel Larrieu et Sophie Billon.

Quelles sont les démarches artistiques que 
vous choisissez de défendre ? 
A.S. : Cette édition met à l’honneur des spec-
tacles fortement ancrés dans des préoccu-
pations écologiques, qui mettent en pers-
pective le monde et le corps, le paysage et 
la danse, le soin de la nature et le soin de la 
nature humaine, tels ceux de Louise Vanneste, 
Johanne Leighton, Jeanne Brouaye. D’autres 

spectacles interrogent l’identité à partir d’un 
voyage intérieur, à l’instar de Ikue Nakagawa, 
Mohamed Issaoui, Dilo Paulo, d’un jeu de miroir 
comme le font Liz Santoro et Pierre Godard, 
ou de manière plus directe, plus crue, avec 
Jéssica Teixeira. Par ailleurs, d’autres œuvres 
comme celles de Marie-Caroline Hominal ou 
Wanjiru Kamuyu développent le potentiel de 
liberté, l’espace d’éveil, de conscience, voire 
de réparation qu’offre la danse. 

Comment célébrez-vous les 25 ans de l’instal-
lation de l’Atelier de Paris à la Cartoucherie ? 
A.S. : Au sein même de la programmation, 
une traversée inédite réunit grâce à la com-
plicité de lieux parisiens tous les artistes asso-
ciés à la structure : de Rosalind Crisp, invitée 
par la directrice fondatrice du lieu Carolyn 
Carlson en 2003, à Rebecca Journo, artiste 

associée jusqu’en 2027. On peut ainsi (re)
découvrir des pièces singulières, comme 
Mutual information de Liz Santoro et Pierre 
Godard ou encore Les amours de la pieuvre 
de Rebecca Journo dans une version plateau. 
Ce parcours dédié aux artistes associés est 
aussi un clin d’œil à un autre anniversaire, celui 
des 30 ans des CDCN, qui ont œuvré pour que 
l’association avec des artistes dans le temps 
devienne un axe fort de leur projet et de leur 
soutien aux compagnies. Pleine de surprises, 
la soirée de clôture rassemble compagnes 
et compagnons de route, artistes chorégra-
phiques, musiciens et musiciennes… 25 artistes 
pour les 25 ans ! Et pour permettre que la fête 
soit amplement partagée, de nombreux spec-
tacles sont gratuits cette année !

Propos recueillis par Agnès Santi

Entretien / Marie-Caroline Hominal

Numéro 0 / Scène III
CHORÉGRAPHIE MARIE-CAROLINE HOMINAL

Avec treize interprètes dont un musicien et deux musiciennes, la 
chorégraphe suisse Marie-Caroline Hominal offre un kaléidoscope 
de danses diffractées.

Entretien / Louise Vanneste

Mossy Eye Moor 
CHORÉGRAPHIE LOUISE VANNESTE

Adepte d’un langage théâtral total, Louise Vanneste raconte 
l’étrange présence des pierres et les secrets de la nature, tissant 
des liens avec les hommes. 

 

Entretien / Jeanne Brouaye

(M)other
CHOR. JEANNE BROUAYE

Riche d’un parcours pluridisciplinaire en musique, danse et 
théâtre, pratiquant les arts plastiques en autodidacte, Jeanne 
Brouaye poursuit sa recherche sur nos manières d’habiter.

Vagabondages et Conversations

CONCEPTION CHRISTIAN UBL ET GILLES CLÉMENT

Le chorégraphe Christian Ubl et le chercheur en jardins et 
paysages planétaires Gilles Clément se retrouvent pour un duo 
parlé-dansé en hommage à la nature. 

  
 

Fragmented Shadows

CHOR. WANJIRU KAMUYU

Poursuivant ses recherches sur le corps réceptacle de nos mémoires, 
Wanjiru Kamuyu envisage la danse comme outil libérateur.

CHORÉGRAPHIE PUMA CAMILLÊ

Mandiga do futuro, en 
rythme de résistance

L’artiste brésilienne Puma Camillê 
propose une expérience immersive 
en alliant narration, musique, danse et 
capoeira.

Puma Camillê
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Née à São Paulo, femme trans noire, Puma 
Camillê défie les normes dans son écriture 
inclusive et engagée. La Capoeira fut son pre-
mier amour, qui lui « touche l’âme » et lui ouvre 
des perspectives. Elle rencontre ensuite la 
communauté du Ballroom, du voguing, qui lui 
donne la force d’être « aimée pour ce qu’elle 
est ». Sa création raconte la puissance éman-
cipatrice de la danse, sa capacité à résister. 
Elle naît de cette fusion unique entre Capoeira 
et voguing qui a forgé son style, né du désir 
d’être libre et de combattre toute forme 
d’oppression. 

Agnès Izrine

Théâtre de l’Aquarium. Le 10 juin à 19h30.

« Le festival est un espace 
de création, d’invention 
et d’engagement vers  

de nouveaux récits, vers 
de nouvelles formes. »

CHORÉGRAPHIE JÉSSICA TEIXEIRA

Monga
Le solo de la performeuse brésilienne 
Jéssica Teixeira s’inspire de l’univers des 
Freak Shows pour réparer le présent.

L’étonnante Jessica Teixeira dans Monga.
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Jessica Teixeira fait de son corps une matière 
à créer, puisant dans son « étrangeté », comme 
elle le dit, un imaginaire puissant. La pièce s’at-
tache à la figure de Julia Pastrana, performeuse 
mexicaine du 19e siècle célébrée dans les Freak 
Shows. Sous le nom de « la femme singe », elle 
est devenue une attraction foraine célèbre au 
Brésil. Jessica Teixeira confronte ces histoires, 
ces corps hors normes, à sa propre existence, 
questionnant les mises en scène et l’exploitation 
des plus vulnérables dans une ellipse que son 
corps condense et fait exploser.

Nathalie Yokel

Atelier de Paris / CDCN. Le 10 juin à 21h. 

« (M)other s’inscrit dans la continuité de 
mon travail qui se concentre sur nos modes 
d’existence, l’habitat, avec le désir d’induire 
des mondes alternatifs. Avec le désir aussi de 
manipuler de la matière. Pour cette nouvelle 
création je me suis inspirée de la sociologue 
Geneviève Pruvost. Dans l’un de ses ouvrages 

elle rapporte l’histoire de Cristal, une jeune 
femme qui s’est vu retirer la garde de son 
enfant au motif qu’elle vivait dans une yourte, 
la juge aux affaires familiales ayant invoqué 
l’insalubrité du logement. Ce récit m’a touchée 
par sa portée à la fois politique et intime. La 
juge, qui incarne les valeurs de notre société, 

disqualifie le mode de vie de Cristal. Cette dis-
qualification me perturbe, notamment parce 
que la danseuse Estelle Delcambre, dont je 
suis proche, vit la même expérience avec suc-
cès et le soutien de son entourage.
 

Une fantasmagorie sous le signe  
de la réparation

(M)other s’organise en trois tableaux distincts. 
Dans le premier, l’histoire de Cristal est racon-

tée en voix off, à la manière d’un conte. Le 
deuxième tableau s’appelle La conjuration. 
On y bascule dans une danse qui s’effectue 
en tenant des mains en plâtre, une façon 
poétique de rendre justice au besoin onto-
logique du faire, de valoriser ces modes de 
vie où prime la relation à la matière. C’est une 
ronde, une forme chorale composée de cinq 
interprètes à l’unisson qui a une valeur cathar-
tique, un espace pour la purgation des pas-
sions. Enfin le troisième tableau, très plastique, 
s’appelle La maisonnée et fait apparaitre sur 
le plateau une scène de la vie quotidienne en 
habitat léger, afin de redonner une valeur à ce 
qui a été disqualifié. Nous faisons émerger une 
image déréalisée qui pourrait être une scène 
fondatrice, porteuse de sens pour les suites. »

Propos recueillis par Delphine Baffour
 
Atelier de Paris / CDCN. Le 3 juin à 20h30. 

 Anne Sauvage, 
 directrice de l’Atelier de Paris / CDCN. 

Née au Kenya, Wanjiru Kamuyu s’est formée 
et a débuté sa carrière aux États-Unis avant 
de s’installer en France. Après avoir été l’inter-
prète de Bill T. Jones, Robyn Orlin, Emmanuel 
Eggermont ou Bartabas et avoir collaboré 
avec Jérôme Savary ou Jean-Paul Goude, elle 
déploie un travail chorégraphique qui se fonde 
sur la narration, mettant un accent particulier 
sur les histoires ignorées, celles des commu-
nautés marginalisées. En témoigne son solo An 
Immigrant’s Story (2020) qui, basé sur une col-
lection de vingt récits, traite du corps comme 
réceptacle de notre vécu et de nos souvenirs.
 

Le corps comme lieu de libération
C’est cette notion qu’elle approfondit dans 
cette pièce pour trois interprètes, dont elle-
même. Chaque événement vécu laisse une 
empreinte émotionnelle et énergétique dans 
notre corps. Les sensations et émotions pas-
sées peuvent ressurgir de manière agréable 

ou désagréable, y compris sous forme de 
maladie physique ou psychique. « Quelles 
histoires se cachent dans notre for intérieur ? 
Comment, par le mouvement et par la danse, 
pouvons-nous célébrer les aspects joyeux 
et nous libérer de ce qui est douloureux et 
traumatisant ? Telles sont les interrogations de 
cette création. » 

Delphine Baffour
 
Théâtre de l’Aquarium. Le 12 juin à 19h30.

L’un a pour horizon le paysage, l’autre l’espace 
de la scène. Tous les deux réfléchissent à 
l’implication du corps dans leur environne-
ment. Il y a dix ans déjà, Christian Ubl et Gilles 
Clément collaboraient à travers la pièce A 
U. Cette fois, l’auteur-paysagiste est invité à 
prendre la mesure du plateau par sa présence, 
dans un duo parlé-dansé autour de la question 
de la nature. Le vagabondage des espèces 
devient prétexte au vagabondage de l’esprit 
du spectateur, pris entre le récit et ses corres-
pondances gestuelles, visuelles, et sonores.

Une vision large du vivant
Dans cette réflexion sur le vivant, la rencontre 
entre un homme de 50 ans et un autre de 
80 apporte des perspectives de réflexion 
qui croisent les intimités mais placent aussi 
les corps dans une vision large du vivant. 
Raconter les espèces, raconter le climat, dire 

l’eau, la vie, le temps ! Christian Ubl et Gilles 
Clément ont inventé un espace qui joue sur 
les codes du spectacle, avec distance et 
humour. Ils deviennent alors deux artisans 
heureux d’échanger leurs pratiques et leurs 
questionnements, dans une adresse sincère 
et accessible.

Nathalie Yokel

Théâtre de l’Aquarium. Le 7 juin à 17h. 

D’où vient ce titre Mossy Eye Moor ?
Louise Vanneste : J’aime bien la conso-
nance de Mossy qui évoque de petits êtres 
mythiques à la Miyazaki. En français, ça se 
traduit par La lande aux yeux moussus. Mais 
au-delà du sens, je m’intéresse à l’aspect des 
mots. EYE crée une sorte de symétrie, de 
réversibilité, et divise en deux le titre. Moor, 
c’est le territoire, le lieu, la surface à habiter. 
Pour moi le travail littéraire vient prolonger, 
déformer, remettre en jeu le travail chorégra-
phique. Ma pratique est transdisciplinaire, et le 
corps humain un point de cristallisation.

« Le travail littéraire vient 
prolonger, déformer, 

remettre en jeu le travail 
chorégraphique. »

Vous parlez d’êtres hybrides. Quelle est 
donc cette hybridation ?
L. V. : Je me suis intéressée aux phénomènes 
géologiques, tels que l’érosion, et plus spéci-
fiquement au métamorphisme des roches, soit 
leur transformation au cours d’un cycle ou par 
la combustion. J’explore avec cinq interprètes 
ce que la pression ou la densité d’une roche à 
60 mètres de profondeur peuvent générer de 
chaleur, de force, de présence… et je les incite 

à approcher ces éléments minéraux via leur 
aspect sensoriel, en évoquant des souvenirs, 
un imaginaire, l’invention d’une histoire. 

Comment exprimez-vous ces métamor-
phoses ?
L. V. : Je travaille avec l’artiste plasticien Kasper 
Bosmans et nous avons choisi quelques élé-
ments non-humains de ses œuvres. Le travail 
sonore est un aspect clé de la pièce, avec un 
éclatement qui vient tricoter le son et la cho-
régraphie ensemble. Enfin, l’importance de 
la littérature et du travail d’écriture dans mon 
projet est capitale. Il y aura des textes projetés, 
dits, que j’ai pour la plupart écrits. 

Propos recueillis par Agnès Izrine

Théâtre de l’Aquarium. Le 5 juin à 19h30. 

Les titres de vos pièces font souvent réfé-
rence à des formats spectaculaires, comme 
avec Ballet, Parad/isiaque, le Cirque Asté-
roïde, et aujourd’hui ce « numéro ». Pour-
quoi ?
Marie-Caroline Hominal : C’est vrai que dans 
les titres, il y a une image, en lien avec un mou-
vement. J’ai tout le temps ce désir d’expéri-
menter de nouvelles formes. Un numéro 0, 
c’est l’édition test des magazines, et j’avais 
envie dans cette pièce de tester des formes 
chorégraphiques. On est treize en tout au 
plateau. Après le COVID, j’ai pensé que c’était 
peut-être la seule fois où je pourrais faire une 
pièce avec autant de danseurs et danseuses. 
Je voulais parler de l’énergie, ce qui va avec 
le nombre dans une forme de démultiplica-
tion. Comme si on était pris dans un tunnel de 
choses qui adviennent, puis d’autres choses 
arrivent et on est toujours en train d’avancer. 
C’est une sorte de locomotive. C’est cet état 
que je recherche.

Après cette question du nombre, quels sont 
les autres axes de travail ?
M.-C. H. : J’ai travaillé sur deux idées : celle 
d’immersion et de contemplation, et celle de 
la performance et de la représentation. Dans 
toute la première partie, le public est sur le 
plateau, avec nous, de façon horizontale. Il y a 
plein de fragments différents qui se déroulent 

en même temps, à divers endroits, et qui se 
répètent. Chacun suit son chemin, comme 
dans une sorte de cinéma à ciel ouvert : 
ici dans un espace consacré aux textes, là 
dans un autre avec des sortes de chimères… 
Ensuite, le public rejoint les gradins, devenant 
spectateur avec un 4e mur. Cette deuxième 
partie joue sur la répétition, une reprise de 
mouvements et de scènes légèrement diffé-
rente, qui crée des cycles. 

Entretien réalisé par Nathalie Yokel

Théâtre de l’Aquarium. Le 2 juin à 20h30. 

« Chacun suit son chemin, 
comme dans une sorte  

de cinéma à ciel ouvert. »

 (M)other de Jeanne Brouaye. 

 Christian Ubl et Gilles Clément, 
 deux artisans en vagabondage. 

 Fragmented Shadows de Wanjiru Kamuyu. 

 La chorégraphe Louise Vanneste. 

 Marie-Caroline Hominal en ouverture 
 du Festival June Events. 
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Plus d’infos sur

lephare-ccn.fr

Création graphique : Aude d’Ortho

Transports Exceptionnels 
Dominique Boivin / Cie Beau Geste

       °Up [Outdoor]
Fouad Boussouf / Le Phare - CCN

Jardin Dansant
Fouad Boussouf / Le Phare - CCN

Verticale de poche
Fabrice Guillot / Cie Retouramont

Yes, we fight !
Milène Duhameau / Cie Daruma

Blast
Charlotte Rousseau / La Presque Compagnie

Moon / cabinet de curiosités lunaires 
Bastien Dausse / Cie Barks

Création 2025

lu 15 mai
GOUNOUJ

Léo Lérus
lu 19 + ma 20 mai

ARMOUR
Arno Ferrera, 

Gilles Polet
et Charlie Hession

je 22  + ve  23 mai
NYST + INTRO

Mellina Boubetra
malakoffscenenationale.fr 

15—23 mai

 

Critique

°Up
 RÉGION / ÉQUINOXE SN CHÂTEAUROUX / CHOR. FOUAD BOUSSOUF

Fouad Boussouf réussit la prouesse de marier violon et football 
freestyle dans un épatant duo ludique et poétique.

Propos Recueillis / Mehdi Kerkouche

360 
CHAILLOT THÉÂTRE NATIONAL DE LA DANSE / CHOR. MEHDI KERKOUCHE

Après le grand succès de Portrait, le directeur du CCN de Créteil 
revient avec une nouvelle création qui réunit neuf interprètes aux 
esthétiques variées et promet de nous faire danser. 

 

Critique 

Last Work 
LA VILLETTE / CHOR. OHAD NAHARIN

Le chef-d’œuvre d’Ohad Naharin Last Work entre au répertoire  
du Ballet de l’Opéra de Lyon qui s’en empare avec brio. 

« Un moment crépusculaire, entre douce rêve-
rie et réveil cauchemardesque, sur le seuil 
d’un dilemme : suivre la marche du monde en 
espérant une renaissance, ou sombrer dans 
l’abîme de l’oubli. » Ces quelques mots de la 
note d’intention de Last Work, créée en 2015 
pour la Batsheva Dance Company, se lisent 
sur le plateau dès le lever du rideau. À jardin, 
une femme en robe bleue court vaillamment 
sur place, un tapis roulant invisible avalant ses 
pas. Rien n’arrêtera jamais son élan immobile, 
mais peut-on stopper la course du temps ou 
du monde ? De cour à jardin un homme avance 
accroupi, dos courbé, tête basse, une main 
posée sur son genou, l’autre trainant derrière 
lui. Bientôt il s’élève dans un grand plié large 
et puissamment ancré, avant que son corps 
n’ondule tel un drapeau qui flotte. Après lui 
d’autres solitudes envahissent une à une la 
scène, chacune confrontée dans sa chair au 
même dilemme : tordre ses membres dans des 
postures de repli ou s’affirmer.

Un chef-d’œuvre à la beauté  
crépusculaire

Ensuite le groupe prend le relai, hésitant selon 
les tableaux entre lenteur lancinante et éner-
gie débridée. Les images qu’ils construisent, 
parfois tendres, souvent violentes, toujours 
oniriques et crépusculaires, sont d’une beauté 
et d’une force saisissantes. Créées il y a dix 
ans, elles résonnent étrangement avec l’actua-
lité récente. Comment ne pas être bouleversé 

par ces grappes de corps qui s’effondrent 
et convulsent après s’être électrisés sur une 
partition techno, par ce drapeau blanc brandi 
dans les airs, par cette arme à feu que l’on 
astique, par ces êtres entravés et attachés 
entre eux à l’aide de ruban adhésif ? Une fois 
encore, le Ballet de l’Opéra de Lyon montre 
en s’emparant de Last Work toute l’étendue 
de son talent, son incroyable capacité à se 
couler dans les grammaires si différentes des 
chorégraphes. Cinq rappels et une ovation 
criée debout saluent le chef-d’œuvre d’Ohad 
Naharin et le brio de ses interprètes. Il fallait 
au moins ça.

Delphine Baffour
 

La Villette, Grande Halle, 211 avenue Jean 
Jaurès, 75019 Paris. Du 14 au 16 mai à 20h. 
Tél. 01 40 03 75 75. Durée : 1h05. Spectacle 
vu à l’Opéra de Lyon.

Love ultra, festival aux confins 
des océans

THÉÂTRE DE SARTROUVILLE / FESTIVAL 

Pour clore sa saison, le Théâtre de Sartrouville nous invite  
à découvrir les cultures ultramarines. Le festival Love Ultra explore 
les confins, ces espaces où la langue, les couleurs et les sons  
se créolisent pour affirmer des identités rebelles et créatives.

Marier sur scène ballon rond et violon est loin 
de tenir de l’évidence. C’est pourtant le pari 
que réussit haut la main Fouad Boussouf en 
conviant Paul Molina, alias Pablito, champion 
de football freestyle, et Gabriel Majou, brillant 
violoniste et compositeur, pour sa nouvelle 
création ludique et sensible °Up. À quoi peut 
donc bien tenir le succès de cette étonnante 
alchimie ? À l’épatante virtuosité des deux 
jeunes hommes, certes, mais cela ne suffit pas. 
Au mariage de leurs deux personnalités, sans 
aucun doute. Quand le premier est capable de 
ralentir le tempo, de suspendre son geste pour 
ajouter de la poésie à la prouesse, le second a 
la fougue nécessaire pour manier par instants 
son instrument électrique à la manière d’un 
rockeur déchaîné. À la magie d’une rencontre, 
évidemment, tant il est évident que ces deux-là 
sont devenus complices, se défiant et jouant 
ensemble avec une joie éminemment com-
municative. 

Quarante minutes de pur plaisir
Mais cela tient certainement plus encore à 
l’intelligence avec laquelle Fouad Boussouf 
orchestre et chorégraphie cette union des 
presque contraires. Orchestre puisque le 
ballon sait devenir, comme les battements de 
pieds des deux interprètes, vecteur de rythme 
et de son dans ses rebonds au sol. Chorégra-
phie car nos deux compères dansent bel et 
bien, et même dansent ensemble. Dans une 
écoute mutuelle de chaque instant, les gestes 
de l’un répondent à ceux de l’autre, à moins 

qu’ils ne dessinent tous deux une ronde. 
Dans ce qui pourrait ressembler à des pas-de-
deux, les bras de Grabriel Majou enserrent par 
exemple le corps de Paul Molina sans pour 
autant qu’il ne cesse de jouer de son violon. 
De rires lorsqu’ils se provoquent et échangent 
leurs instruments en moments de grâce alors 
que le ballon semble prendre vie et léviter 
autour ou à côté des corps, le directeur du 
Phare et ses interprètes nous offrent quarante 
minutes de pur plaisir.

Delphine Baffour
 

Équinoxe, Scène nationale de 
Châteauroux, Avenue Charles de Gaulle, 
36000 Châteauroux. Le 27 mai à 20h30. 
Tél. 02 54 08 34 34. Durée : 40 mn. Soirée 
partagée avec Fantasie Minor de Marco 
Da Silva Ferreira. Vu à La Maison de 
l’Environnement de Magny-les-Hameaux 
dans le cadre de la programmation du 
Théâtre de Saint-Quentin-en-Yvelines.

La création ultramarine est en vogue, et pour 
cause, ses représentants font le tour du monde 
des influences et des esthétiques. Love Ultra, 
c’est une capsule, un week-end intense qui 
met les sens en alerte et le corps à l’épreuve, 
car il faudra y danser, écouter et voir. Voir tout 
cet espace de bouillonnement musical et intel-
lectuel, où les légendes servent de creuset 
aux revendications politiques contre l’héritage 
colonial et esclavagiste. Ainsi, le directeur du 
Théâtre de Sartrouville, Abdelwaheb Sefsaf, 
mettra à l’honneur les écrivains des littératures 
ultramarines présentes et passées : Maryse 
Condé, Gerty Dambury, Aimé Césaire, Frantz 
Fanon, Pierre Gope…

Groove, ambiance et fusion
Trois jours, trois spectacles uniques. Vendredi 
soir, le groupe Delgres, composé de Baptiste 
Brondy, Pascal Danaë et Raphaël Gouthière, 
inaugure la fête avec son groove. Entre sons 
carrément country du vieux Sud états-unien 
et rock nonchalant à la Arctic Monkeys, leurs 
textes mêlent le créole et le français. Le samedi, 
c’est au tour du pianiste Chassol de plonger le 
théâtre dans une ambiance réflexive avec ses 
morceaux minimalistes fait de boucles électro 
et de bruitages pris au carnaval ou au marché. 

Un vrai expérimentateur avec de la douceur 
au bout des doigts. Enfin, le chorégraphe Léo 
Lérus, passé par la Batsheva Dance Company, 
présente Gounouj, une danse au diapason 
des écosystèmes. Dans une scénographie à la 
lumière chaude et à l’atmosphère tropicale, ses 
danseurs usent de techniques contemporaines 
et traditionnelles pour exprimer la transition 
permanente et l’équilibre précaire des espaces 
naturels de sa Guadeloupe natale. Un moment 
envoûtant suivi d’un « Ultra Bal » tout en couleur 
pour clore en rythme le festival.

Enzo Janin-Lopez

Théâtre de Sartrouville, Place Jacques Brel, 
78505 Sartrouville. Du 16 au 18 mai.  
Tél : 01 30 86 77 77. theatre-sartrouville.com/ 
festival-love-ultra/

« Portrait est un spectacle que j’ai adoré por-
ter. Je suis extrêmement fier et heureux de son 
succès, mais je ne voulais surtout pas en faire 
la suite. En tant que créateur, je me demande 
toujours comment chercher de nouvelles 
inspirations, de nouvelles intuitions, pour 
raconter de nouvelles histoires. Il se trouve 
qu’à la fin de Portrait, au moment des saluts, 
le public a passé un moment tellement bon 
qu’il manifeste très régulièrement son envie 
de danser, de bouger avec nous. Ce constat 
fait écho à tout le volet d’action culturelle que 
je développe depuis la création de ma com-
pagnie, notamment avec La Méthode. Nous 
partons ainsi avec les danseurs et un D.J. à la 
rencontre des publics et leur transmettons des 
matières de mes créations pour qu’ils les expé-
rimentent. Cela donne à chaque fois quelque 
chose d’assez magique.
 

Une scénographie immersive
C’est cette dimension ce que j’ai eu envie 
d’explorer pour ma prochaine création : ne 
pas être dans un rapport frontal classique, 
avec le public assis face à un plateau, mais 
imaginer une scénographie à 360°. Les specta-
teurs vont être répartis tout autour, debout, et 
ne vont pas tous découvrir l’histoire au même 
moment, au même endroit, parce que c’est la 
vie, on ne ressent pas tous les mêmes émo-
tions en même temps ou de la même manière. 

Je souhaite avec cette pièce créer un temps 
fort de danse qui connecte les publics et les 
artistes, afin que tout le monde soit par instants 
au même niveau de sensation. Les spectateurs 
ne seront pas obligés de danser avec nous, 
mais ils y seront invités par des moyens sub-
tils. »

Propos recueillis par Delphine Baffour
 

Chaillot Théâtre National de la Danse,  
1 place du Trocadéro, 75016 Paris. Le 14 
mai à 20h30, les 15, 16 et 17 à 19h30, le 18 à 
15h. Tél. 01 53 65 30 00. Également les 25 et 
27 juin au Festival de Marseille, du 8 au 10 
juillet aux Nuits de Fourvière, Lyon.

 °Up de Fouad Boussouf.  

Last Work d’Ohad Naharin 
par le Ballet de l’Opéra de Lyon.

 Mehdi Kerkouche 
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Bachman, qu’elle a connue lorsqu’elles dan-
saient toutes les deux à l’Opéra de Paris, et qui 
la rejoindra pour former un duo où la question 
du contact, de l’image de soi et du rapport à 
l’autre est cruciale. Ne me touchez pas – « car 
j’ai peur de ressentir », selon le texte de Doris 
Lessing qui l’a inspirée – explore de nombreux 
états émotionnels où l’intimité et la féminité 
sont décortiquées. La rencontre entre les 
deux femmes traduit les empêchements, puis 
les relâchements, soutenue par la musique live 
de Vincent Peirani et Michele Rabbia.

Nathalie Yokel

Théâtre de Saint-Quentin-en-Yvelines hors 
les murs à la Ferme de Bel Ebat, 1 place de 
Bel Ebat, 78280 Guyancourt. Les 22 et 23 
mai à 20h30. Tél. : 01 30 96 99 00.

THÉÂTRE 71 / CHORÉGRAPHIE MELLINA 
BOUBETRA

Nyst + Intro
Les deux pièces de Mellina Boubetra 
Nyst et Intro traduisent les différents 
aspects de son univers, entre gestuelle 
percutante et langage délicat.

Julie Compans et Mellina Boubetra dans Nyst.
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La soirée dans le cadre de Mai Danse au 
Théâtre 71 commence par NYST, duo que 
Mellina Boubetra forme avec l’audiodescrip-
trice Julie Compans. Depuis sa création au 
Festival d’Avignon, la pièce ne cesse d’inter-
roger notre regard, la danse et les impressions 
qu’elle nous laisse, puis les mots qui nous 
restent. Une magnifique rencontre entre deux 
femmes, deux langages, tout en délicatesse 
et en profondeur. S’ensuit Intro – la première 
pièce de la chorégraphe si on s’en tient à sa 

Entretien / Fouad Boussouf

Plein Phare OUT
LE PHARE – CENTRE CHORÉGRAPHIQUE NATIONAL DU HAVRE NORMANDIE / FESTIVAL

Le directeur du Phare, CCN du Havre, propose dans sa ville  
un festival en extérieur, Plein Phare OUT, après avoir été invité  
au musée du Quai Branly pour une carte blanche.

Rencontres Chorégraphiques 
Internationales  

de Seine-Saint-Denis
SEINE-SAINT-DENIS / FESTIVAL

Très attendues, les Rencontres Chorégraphiques Internationales 
de Seine-Saint-Denis reviennent avec une édition qui du 13 mai au 
15 juin 2025 expose une danse intime ou politique, toujours 
rassembleuse.

 

Trois solos  
de Cristiana Morganti

THÉÂTRE DE LA VILLE LES ABBESSES / CHOR. CRISTIANA MORGANTI 

Le théâtre de la Ville réunit dans un cycle les trois beaux solos de 
Cristiana Morganti, l’une des plus emblématiques interprètes de 
Pina Bausch.

chronologie de création – qui est donnée ici 
dans sa version pour huit danseuses : à ne pas 
manquer pour la puissance contenue de leurs 
gestes, la vivacité des corps qui font cause 
commune dans l’espace, la musique et la 
lumière, dans une écriture qui puise dans le 
hip hop pour mieux réinventer le corps dan-
sant d’aujourd’hui.

Nathalie Yokel

Théâtre 71, 3 place du 11 novembre,  
92240 Malakoff. Les 22 et 23 mai à 20h.  
Tél. : 01 55 48 91 00. 

THÉÂTRE 71 / TEMPS FORT 

Mai Danse
La scène nationale de Malakoff offre  
un temps fort dédié aux jeunes créateurs 
et créatrices de cirque et de danse.  
À l’affiche Mellina Boubetra, Léo Lérus, 
ainsi qu’Arno Ferrera, Gilles Polet  
et Charlie Hession.

Armour d’Arno Ferrera, Gilles Polet et Charlie Hession 
au Théâtre 71.
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C’est le goût de la découverte qui guide 
cette programmation, pour un grand écart 
esthétique montrant la variété des projets et 
démarches qui irriguent les scènes aujourd’hui 
lorsqu’on met en scène le corps. D’une grande 
finesse, à la fois forte et délicate, la danse de 
Mellina Boubetra nous renverse en une seule 
soirée, composée de NYST, l’ultra-sensible 
duo qu’elle forme avec Julie Compans, et 
de Intro, sa pièce de groupe-signature. Léo 
Lérus montre quant à lui Gounouj, sa deuxième 
création, profondément ancrée dans la culture 
de sa Guadeloupe natale. Mai Danse est enfin 
l’occasion de voir en Ile-de-France Armour, la 
nouvelle création d’Arno Ferrera, Gilles Polet 
et Charlie Hession, qui creuse les codes de la 
virilité après le passionnant Cuir. 

Nathalie Yokel

Théâtre 71, 3 place du 11 novembre,  
92240 Malakoff. Du 15 au 23 mai.  
Tél. : 01 55 48 91 00.

Festival Tours d’Horizons
CENTRE CHORÉGRAPHIQUE NATIONAL DE TOURS / FESTIVAL

Entre jardin, musées, salles de spectacle et studio de danse,  
le Festival Tours d’Horizons arpente la ville de Tours pour quinze 
jours de danses et de rencontres.

CHAILLOT THÉÂTRE NATIONAL DE LA DANSE 
/ CHOR. STAV STRUZ BOUTROUS / OLA 
MACIEJEWSKA

Loïe Fuller : 
Research et 

Nomads
Chaillot propose des soirées partagées 
pour découvrir deux chorégraphes. Ici 
Ola Maciejewska et Stav Struz Boutrous.

Nomads de Stav Struz Boutrous.
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Ola Maciejewska, qui a commencé ses appren-
tissages en Pologne par la danse classique, 
a depuis adopté une attitude résolument 
contemporaine par son approche critique d’un 
monument comme les danses de Loïe Fuller 
(1862-1928), qu’elle évoque formidablement. 
Dans deux robes d’une ampleur gigantesque, 
elle reprend des éléments de la célèbre Danse 
serpentine qui, en faisant onduler cette masse 
de tissu flottant, évoque tour à tour une fleur, 
un papillon, des vagues, des formes abstraites 
et mouvantes. Mais surtout, cette danse ne 
cesse d’évoluer depuis la création de ce Loïe 
Fuller : Research en 2011 ! C’est donc une cho-
régraphie en perpétuelle mutation dont on 
découvre une nouvelle occurrence à chaque 
représentation. En seconde partie, Stav Struz 
Boutrous, chorégraphe israélienne qui s’inté-
resse depuis longtemps aux cultures de 
l’ex-URSS, se relie dans Nomads aux peuples 
des régions montagneuses du Caucase aux 
confins de l’Europe et de l’Asie. Leurs traditions 
reposent sur des rituels anciens où danse et 
chants se confondent. Stav Struz Boutrous a 
décidé de relire ces gestuelles sans musique, 
pour mettre en relief, avec Meshi Olinky, la 
musicalité des corps.

Agnès Izrine

Chaillot théâtre national de la Danse,  
1 place du Trocadéro, 75116 Paris. Du 22 au 24 
mai, jeudi 22, vendredi 23 à 20h30, samedi 
24 à 18h. Tél. : 01 53 65 30 00. Durée : 1h 45. 
Tél. : 01 53 65 30 00. Également le 1er juin 
lors de Plein Phare OUT, festival du Phare 
– CCN du Havre Normandie et en tournée 
lors de la saison 2025/26.

LA VILLETTE / CHOR. ROCÍO MOLINA

Carnación 
La grande Rocío Molina transcende  
le désir humain pour en faire une quête 
spirituelle dans sa nouvelle création 
Carnación.

Carnación de Rocío Molina.
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Capable d’entrelacer le plus tendre et le plus 
explosif des flamencos, Rocío Molina est 
sans conteste l’une des meilleures danseuses 
actuelles, toutes chapelles confondues. 
Accompagnée par le chanteur virtuose Niño 
de Elche et d’autres musiciens, elle explore 
et transcende le désir dans son nouvel opus 
Carnación. Scène après scène, le profane et le 
sacré, la violence et la douceur, les ténèbres et 
la lumière, le charnel et le spirituel s’épousent 
avec liberté et incandescence.  

Delphine Baffour
 

La Villette, Espace Chapiteaux, Quai de 
la Charente, 75019 Paris. Du 4 au 6 juin à 
20h, le 7 à 18h. Tél. 01 40 03 75 75. Durée : 
1h40. Dans le cadre de la programmation 
hors les murs du Théâtre National de la 
Danse de Chaillot, en partenariat avec La 
Philharmonie de Paris.

LA FERME DE BEL EBAT / CHORÉGRAPHIE LAURA 
BACHMAN

Ne me touchez pas
La première création de Laura Bachman 
poursuit sa tournée, croisant la danse et 
la musique dans des états émotionnels 
entre attraction et répulsion.

La pièce s’ouvre sur le petit minois de Marion 
Barbeau, appréciée par le grand public en 
tant que danseuse et comédienne dans le 
film En corps de Cédric Klapisch. Mais ici, son 
visage fermé, son corps tendu, ses gestes pré-
occupés par des tics, son corps mu par des 
secousses traduisent une autre facette de la 
danseuse. Elle est chorégraphiée par Laura 

Plein Phare OUT en est à sa troisième édition. 
Pouvez-vous nous en rappeler le principe ?
Fouad Boussouf : J’aime la danse dans l’espace 
public. Lorsque je suis arrivé au Havre je me 
suis dit qu’il serait dommage de ne pas profiter 
de la scénographie à ciel ouvert qu’offre cette 
ville. Nous avons donc créé un festival pour 
que l’art chorégraphique puisse se propager 
partout et pour toucher tous les publics. Les 
deux premières éditions ont été très appré-
ciées. Présenter du spectacle vivant à l’exté-
rieur est sur ce territoire assez nouveau. Outre 
la danse stricto sensu nous proposons aussi 
des performances de cirque contemporain 
et des événements festifs comme des bals. 

Quel est le programme de cette nouvelle 
édition ?
F. B. : Nous avons la chance d’accueillir Trans-
ports exceptionnels, la pièce mythique de 
Dominique Boivin, au bord de la mer. Nous 
essayons dans ce festival de réinviter des 
artistes qui ont remporté un beau succès 
lors de précédentes éditions - c’est le cas de 
la Cie Barks dont le travail s’apparente à du 
nouveau cirque - mais aussi de faire découvrir 
de jeunes chorégraphes comme notre artiste 
associée Jade Lada, qui propose une créa-
tion pour amateurs. Nous accueillons aussi 
Retouramont, compagnie emblématique de 
la danse verticale. Pour ma part je propose 

ma dernière création °Up dans sa version 
pour l’extérieur.
 
Pouvez-vous nous parler de l’invitation que 
vous a faite le musée du Quai Branly ?
F. B. : Ils m’ont invité à présenter mon travail 
et celui d’artistes complices lors de deux 
week-ends. La thématique des femmes se 
dégage de ce programme construit autour 
de mes deux pièces Fêu et Oüm. La première 
est un hommage aux parents et aux mères 
qui, notamment chez moi au Maroc, tournent 
autour du foyer, du feu de la cuisine, pour 
faire en sorte que la maison tienne debout. La 
seconde célèbre la diva Oum Kalthoum, très 
fêtée cette année puisqu’elle est morte il y 50 

ans. Nous proposons également Jardin dan-
sant et Musée dansant, deux performances qui 
mettent en perspective pour l’une la nature, 
pour l’autre les collections du musée, par le 
biais du corps. Felipe Lourenço, dont j’appré-
cie beaucoup le travail, est présent au même 
titre que Filipa Correia Lescuyer, avec laquelle 
je travaille régulièrement, qui va montrer une 
première étape de son projet autour du fado.

Propos recueillis par Delphine Baffour
 

Le Phare – Centre chorégraphique 
national du Havre Normandie, 30 rue des 
Briquetiers, 76600 Le Havre. Du 29 mai au 
1er juin dans divers lieux du Havre. Tél. : 02 
35 26 23 00. lephare-ccn.fr. Musée du Quai 
Branly – Jacques Chirac, 37 quai Jacques 
Chirac, 75007 Paris. Invitation à Fouad 
Boussouf les 17, 18, 24 et 25 mai. Tél. : 01 56 
61 70 00. quaibranly.fr.

En ouverture du festival, Renato Cruz dévoile 
pour la première fois en France Dança Fragil. 
Le Brésilien y interroge l’évolution des danses 
sociales dans un monde toujours plus rapide 
et hyperconnecté. Son compatriote Calixto 
Neto s’empare de La Commune – Aubervil-
liers pour y présenter O Samba do Crioulo 
Doido, reprise du solo corrosif de Luiz de 
Abreu et Feijoada, une œuvre choré-gastrono-
mique. Il y invite également deux propositions 
puissantes de Davi Pontes et Wallace Ferreira 
d’une part, d’Harald Beharie d’autre part, dans 
lesquelles les corps nus font acte politique. 
Brésilienne elle aussi, Ana Pi convie pour Ana-
tomic Joy huit interprètes à porter au plateau 
la radicalité désobéissante d’une joie exubé-
rante, vitale dans notre époque récessive. Elle 
présente également sa performance Raw On à 
Pantin dans le cadre d’1km de danse.

Un festival de création
Autre première française, Rafaëlle Giova-
nola s’appuie dans CHOREIA sur le chœur 
de la comédie antique pour redonner voix 
à la danse et inventer une horde vibrante et 
chantante, symbole d’un idéal démocratique. 
Dans une démarche plus intime, le burkinabé 
Ladji Koné qui présente en première mon-
diale Page Blanche – Chapitre 2, adresse une 
lettre dansée à son frère disparu, quand Ana 
Chirescu part avec Kata à la redécouverte de 
ses racines roumaines et de son père karatéka. 
Le portugais Felipe Lourenço réserve lui aussi 
aux Rencontres Chorégraphiques Internatio-
nales de Seine-Saint-Denis la primeur de sa 

toute nouvelle création Amazigh in situ. Enfin, 
le Bal Jam inventé par le Cercle des Danses 
d’ICI clôturera le festival en conviant publics et 
artistes à se retrouver pour tisser ensemble un 
espace où les danses du monde se croisent, 
se métissent et s’inventent.

Delphine Baffour
 

Dans treize lieux partenaires. Du 
13 mai au 15 juin. Tél. 01 55 82 08 01. 
rencontreschoregraphiques.com. Gesualdo Passione

PHILHARMONIE DE PARIS / CHORÉGRAPHIE AMALA DIANOR

Autour du répertoire du compositeur napolitain Carlo Gesualdo, 
l’excellence musicale des Arts Florissants rencontre la maîtrise  
du chorégraphe Amala Dianor.

On ne l’attendait pas à cet endroit-là, et pour-
tant, quelque chose nous dit que l’aventure 
valait grandement d’être tentée ! Si le choré-
graphe Amala Dianor a toujours porté grand 
soin à la partie musicale de ses pièces, c’était 
sous la haute complicité de son ami le com-
positeur électro (et danseur) Awir Leon. 
Aujourd’hui, il rebat les cartes avec cette col-
laboration inédite avec les Arts Florissants, et 
plus précisément avec le chant a capella issu 
de la recherche de Paul Agnew autour du 
répertoire des madrigaux et respons du com-
positeur baroque napolitain Carlo Gesualdo. 

Le corps, la voix, et la passion
Il y a bien sûr la pureté qui s’élève de ces voix, 
et la souffrance qui émane de la Passion du 
Christ et de ses dernières heures, que figurent 
ces récits chantés. Paul Agnew et Amala 
Dinaor s’accordent sur la physicalité que l’on 
peut déduire de ces événements, sur la façon 
dont les artistes sur scène peuvent s’en empa-
rer. À l’intensité, la puissance et l’engagement 
de la voix des six chanteurs, répondra une 
danse en écho aux modulations des cordes 
vocales, comme autant de strates musculaires 
qui se tendent et se relâchent. Tensions, étire-

ments, vibrations viendront nourrir les états de 
corps sensiblement habités par les états émo-
tionnels liés à la musique. Tout en contrastes, 
les quatre danseurs et danseuses, nourris par 
des esthétiques classique, contemporaine et 
urbaines, s’élanceront dans une lente percée 
vers les ténèbres.

Nathalie Yokel

Philharmonie de Paris, Salle des concerts, 
Cité de la Musique, 221 avenue Jean Jaurès, 
75019 Paris. Les 5 et 6 juin à 20h. Tél. : 01 44 
84 44 84.

 

Si Michèle Murray, artiste associée au Centre 
Chorégraphique National de Tours, assume 
totalement le silence dans sa déambulation 
Jardin / Collisions et combustions au Centre 
de création contemporaine Olivier Debré, 
c’est pour mieux faire vibrer la résonance 
entre les corps et l’espace. D’autres artistes 
du festival donnent à la musique une place de 
choix : Mickaël Phelippeau, au lieu de s’engouf-
frer dans une illustration de l’univers de ses 
Majorettes, préfère lui donner une teinte très 
années 80. On s’attache à ce décalage comme 
au parcours des Major’s Girls, qui déplace tout 
autant notre regard sur ces femmes d’action. 
Yuval Pick semble quant à lui vouloir nous 
tromper avec sa nouvelle création Into the 
silence (voir notre entretien). Ne vous fiez 
pas au titre, Jean-Sébastien Bach n’est pas 
loin ! Autre grand moment musical : la soirée 
consacrée à deux œuvres d’Angelin Preljo-
caj. Il s’agira de revoir en ouverture Helikopter, 
mais aussi de découvrir sa nouvelle création. 
Licht (lire notre critique enthousiaste), comme 
un contrepoint à la précédente, sur une créa-
tion musicale électro de Laurent Garnier.

Grandes œuvres et jolies perles
D’autres perles jalonnent le festival : le très 
touchant duo Saraband de Laura Simi et 
Erika Zueneli. Grimées et costumées, elles 
confrontent leurs identités autour d’un acte 
dansé qui semble traverser les époques, les 
âges, comme un rituel à la fois intemporel mais 
profondément ancré. Ashley Chen forme lui 
aussi un duo surprenant. Ici, c’est la rencontre 
avec le violoncelliste Pierre Le Bourgeois qui 

donne le la du facétieux Dégringolade ou l’art 
de rester debout. À ne pas manquer : le focus 
sur les travaux de deux artistes japonaises où 
la marionnette tient une place particulière, 
tout en délicatesse. Kaori Ito montre son 
Waré Mono, réflexion autour de l’enfance, 
quand Ikue Nakagawa, également autour des 
relations familiales, offre à son Tamanegi une 
présentation in situ au Musée des Beaux-Arts 
de Tours.

Nathalie Yokel

Centre Chorégraphique National de Tours, 
47 rue du Sergent Leclerc, 37000 Tours. Du 
30 mai au 13 juin. Tél. : 02 18 75 12 12. 

Avec sa crinière noire et sa généreuse exubé-
rance, Christiana Morganti fut l’une des plus 
remarquables interprètes du Tanztheater de 
Wuppertal. Un an seulement après la mort de 
Pina Bausch, elle créait Moving with Pina, solo 
qui ressuscitait le geste bauschien et nous 
permettait d’entrer dans les coulisses de la 
création de quelques-uns des chefs-d’œuvre 
de la chorégraphe allemande.
 

Parcours et mise à nu  
d’une grande artiste

Poursuivant l’exploration de son propre 
parcours et de sa démarche artistique, l’Ita-
lienne présentait quelques années plus tard 
Jessica and Me. Par le biais d’une auto inter-
view à deux voix aussi drôle que poétique, 
elle remontait le fil de sa carrière, d’une for-
mation de danseuse classique à sa rencontre 
avec Pina Bausch. Avec Behind the Light enfin, 
créé en pleine crise existentielle, elle propo-

sait entre rires et larmes un journal intime qui 
mêlait danse, parole et images vidéo.

Delphine Baffour
 

Théâtre de la Ville Les Abbesses, 31 rue des 
Abbesses, 75018 Paris. Moving with Pina : 
Les 16 et 17 mai à 20h. Jessica and Me : les 
20 et 21 mai à 20h. Behind the Light : le 24 
mai à 20h, le 25 mai à 15h. Tél. 01 42 74 22 77. 
Durée : 1h15 pour chaque spectacle.

« Nous avons créé  
un festival pour que l’art 
chorégraphique puisse  
se propager partout. »

CHOREIA de Rafaëlle Giovanola. 

 Moving with Pina de Cristiana Morganti. 

 Erika Zueneli et Laura Simi 
 dans leur duo Saraband. 

Laura Bachman et Marion Barbeau dans  
Ne me touchez pas.
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 Fouad Boussouf 

 Amala Dianor dans Love you, drink Water, avant  
 une création pour la Philharmonie de Paris. 
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classique / opéra CATHÉDRALE NOTRE-DAME / ORCHESTRE DE 
CHAMBRE DE PARIS / MUSIQUE SACRÉE

Vierne et Messiaen 
à Notre-Dame 

L’Orchestre de chambre de Paris rend 
hommage au chef John Nelson dans un 
programme Vierne et Messiaen dirigé 
par Catherine Larsen-Maguire. 

La cheffe Catherine Larsen-Maguire.
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Titulaire de l’orgue de Notre-Dame pendant 
près de quarante ans, Vierne a composé pour 
son instrument six symphonies et deux grands 
cycles. Si dans les Vingt-quatre pièces en style 
libre prime une intention pédagogique, les 
Vingt-quatre pièces de fantaisie se distinguent 
par une poésie suggestive qui rappellent les 
Préludes de Debussy, et dont le Carillon de 
Westminster est le numéro de plus connu. 
Pour l’Orchestre de chambre de Paris, l’orga-
niste et compositeur Grégoire Rolland a réalisé 
un arrangement de cette irradiante évocation 
des cloches londoniennes, ainsi que de quatre 
autres pages du recueil. À deux pas de Notre-
Dame, les vitraux de la Sainte-Chapelle ont ins-
piré à Messiaen les Trois Petites Liturgies de la 
Présence Divine, créées à la fin de la Seconde 
Guerre mondiale. Les couleurs chatoyantes de 
cette fresque pour chœur de femmes, piano 
et ondes Martenot, seront mises en valeur par 
deux solistes incontournables dans l’œuvre 
de l’auteur de la Turangalîla, le pianiste Roger 
Muraro et l’ondiste Nathalie Forget. 

Gilles Charlassier

Cathédrale Notre-Dame, 6 parvis Notre-
Dame, place Jean-Paul II, 75004 Paris. Le 6 
mai à 20h30. Tél. : 01 44 41 49 99.

COLLÈGE DE FRANCE /  
MUSIQUE CONTEMPORAINE

Centenaire  
Boulez au Collège 

de France 
L’Ensemble Intercontemporain présente 
deux concerts dans le cadre du colloque 
organisé par le Collège de France pour 
le centenaire Boulez.

Les violonistes Jeanne-Marie Conquer et Diego Tosi, 
l’altiste Odile Auboin et le violoncelliste Renaud 
Déjardin de l’Ensemble Intercontemporain.
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Figure majeure de la vie musicale de la deu-
xième moitié du XXe siècle, Boulez fut aussi un 
théoricien. Pendant près de deux décennies, 
de l’inauguration de l’Ircam en 1977 à 1995, 
il a tenu une chaire « Invention, technique et 
langage en musique » au Collège de France. 
Dans le cadre du centenaire, l’institution 
lui consacre un colloque illustré par deux 
concerts de l’Ensemble Intercontemporain, 
fondé également par Boulez. Le premier est 
articulé autour des partitions avec électro-
nique : un extrait de Dérive 1 et de Répons, l’un 
de ses chefs-d’oeuvre incontournables, mis 
en regard avec deux pièces de Tristan Murail 
et Philippe Leroux. Le second réunit quatre 
pages instrumentales, Anthèmes 1, Une page 
d’éphéméride, Fragment d’une ébauche et 
Incises, avant de tresser les mouvements III, IV 
et V de son Livre pour Quatuor avec Webern 
et L’Art de la Fugue de Bach.

Gilles Charlassier

Collège de France, Amphithéâtre 
Marguerite de Navarre, 11 place Marcelin 
Berthelot, 75005 Paris. Le 22 mai à 18h30 et 
le 23 mai à 20h. Entrée libre dans la limite 
des places disponibles. 

Entretien / Nicolas Frize

Nicolas Frize,  
entre nature et hétérotopies

PARC DÉPARTEMENTAL DU SAUSSET / ESPACE NIEMEYER

Le compositeur Nicolas Frize propose deux nouvelles œuvres in 
situ : une déambulation musicale en pleine nature dans le Parc 
départemental du Sausset et un hommage à Michel Foucault. Deux 
expériences singulières de cet « écouteur public » qui n’a de cesse 
de nous faire ouïr notre monde.

Nouvelle production  
du Docteur Miracle  

et de L’Arlésienne de Bizet
THÉÂTRE DU CHÂTELET / OPÉRA MIS EN SCÈNE

Dans le cadre du 150ème anniversaire de la mort de Bizet,  
le Théâtre du Châtelet associe, après Tours et Rouen, Le Docteur 
Miracle et L’Arlésienne, dans la mise en scène de Pierre Lebon, 
avec l’Orchestre de chambre de Paris dirigé par Sora Elisabeth Lee.

Vous avez souvent composé pour, avec et au 
sein de structures sociales : usines, prisons, 
écoles, institutions… Avec votre nouvelle 
création, vous emmenez l’auditeur à la ren-
contre de la nature.
Nicolas Frize : Oui, le Parc du Sausset, classé 
Natura 2000, est même un espace où se joue 
une certaine antinomie entre la présence 
humaine et la nature. Ici, ce ne sont pas les 
hommes et les femmes qui fréquentent le lieu 
– à l’exception des botanistes avec qui j’ai tra-
vaillé pendant deux ans – qui sont le point de 
départ, mais la nature elle-même : ces arbres 
qu’on ne voit plus tellement ils sont présents 
et en apparence immobiles. Ce qui m’inté-
resse, c’est cet invisible, cet indicible et cette 

incroyable gratuité du végétal, dénué d’inten-
tion, agissant par opportunité et par hasard. 
Les arbres sont en dynamique constante, 
jamais en équilibre.

Comment rendez-vous compte de cela en 
musique ?
N. F. : Il faut donner à observer la diversité de 
cet espace. J’ai imaginé un parcours depuis 
les pelouses vers la forêt, de l’absence de 
biodiversité vers un écosystème beaucoup 
plus complexe où la nature agit librement, à 
l’abri de la présence humaine. Un parcours 
musical, fait de seize séquences inspirées par 
la connaissance du monde végétal – germina-
tion, dissémination, cohabitation, vie et chaos… 

– mais aussi visuel, avec des installations et des 
œuvres (peinture, dessin, photographie) distri-
buées au public. La déambulation mène à une 
clairière entourée de lauriers gigantesques où 
des botanistes viendront mettre des mots sur 
ce qui aura été observé sur le parcours.

Quels sont les interprètes ?
N. F. : Ils diffèrent pour chaque lieu et chaque 
aspect de la vie végétale : dans la prairie, 
quatre clarinettes tournées vers le soleil ; 
dans le sous-bois, onze percussionnistes et 
un baryton pour évoquer la circulation des 
matériaux portée par les animaux ou les cham-
pignons ; plus loin, les traits multiples de quatre 
violons pour évoquer ces milliards de graines 
offertes au vent par les arbres ; trois chanteurs 
et quatre clarinettes pour évoquer la nuit… 

Votre création suivante vient un peu en 
opposition, dans un lieu complètement 
façonné par l’homme au service de ses uto-
pies politiques.
N. F. : C’est un hommage à Michel Foucault et à 
son concept d’hétérotopie : des lieux concrets 
qui sont le support d’autres lieux, ceux-ci ima-
ginaires. L’Espace Niemeyer, siège du Parti 
communiste, est évidemment l’un de ces lieux 
où s’inventent les utopies qui nourrissent à leur 
tour d’autres lieux. La musique, à ce jour [le 28 
mars, NDR] en cours d’élaboration, s’appuiera 
sur des instruments « doubles » : violoncelle/
viole de gambe, guitare acoustique/élec-
trique, flûte/traverso…

Propos recueillis par Jean-Guillaume 
Lebrun

Virtuoses de nature – La Musique rencontre 
le végétal. Parc départemental du Sausset, 
avenue Raoul Dufy, 93600 Aulnay-sous-
Bois. Samedi 24 mai à 15h et 19h30. Avec 
Michel Foucault. Espace Niemeyer, place du 
Colonel Fabien, 75020 Paris. Lundi 23 juin à 
20h. nicolasfrize.com

« Ce qui m’intéresse, c’est 
cet invisible, cet indicible 

et cette incroyable 
gratuité du végétal, 
dénué d’intention. »

 Au parc du Sausset,  
 Nicolas Frize crée Virtuoses de nature. 

Polyptyque, sixième album  
de Marianne Piketty  
et Le Concert Idéal

SORTIE DE DISQUE / MUSIQUE INSTRUMENTALE

La violoniste Marianne Piketty et son ensemble Le Concert Idéal 
mettent en perspective le Polyptyque de Frank Martin avec des 
pages baroques transcrites pour orchestre à cordes par Olivier 
Fourés.

Créées en 1973 et ultime chef-d’œuvre de 
Frank Martin, les six courtes pièces qui for-
ment Polyptyque sont la réponse du compo-
siteur suisse à la commande d’un concert pour 
violon et orchestre à cordes que lui avaient 
passée Yehudi Menuhin et Edmond de Stoutz. 
Inspiré par le polyptyque La Maestà que Duc-
cio di Buoninsigna avait réalisé pour la Cathé-
drale de Sienne, l’un des exemples majeurs de 
l’art toscan du début du XIVe siècle, le cycle 
traduit les émotions suscitées par les scènes 
de la Passion christique, dans une réinvention 
personnelle et contemporaine de la musique 
baroque. 

Une lumineuse mosaïque musicale
Dans l’esprit de pont entre les genres et les 
époques qui forge l’identité du Concert 
Idéal depuis sa fondation en 2016, le nou-
veau disque de l’ensemble déploie un jeu 
de miroirs où les six numéros du Polyptyque 
de Martin se mêlent à des transcriptions pour 
violon solo et double quintette à cordes 
de pages anciennes par Olivier Fourés. La 
figure tutélaire de Bach, avec des chœurs, 
des reprises de concertos de Vivaldi et la 
Passacaille et fugue RV 582, voisine avec des 
extraits de motets du Prêtre Roux et un des 
plus grands exemples de la polyphonie de la 
Contre-Réforme, le Cruxifixus de Lotti, ainsi 

que la réécriture d’un chant grégorien par une 
figure de la Renaissance espagnole, Victoria. 
Les résonances thématiques, à la croisée du 
profane et du sacré, esquissent alors, selon les 
mots de Marianne Piketty, « un cheminement 
possible où la beauté l’emporte et ouvre la 
voie à la plénitude et à une certaine joie, une 
voie consciente et méditative vers la lumière. »

Gilles Charlassier

Église Saint-Roch, 296 rue Saint-Honoré, 
75001 Paris. Le 25 mai à 15h. Tél. 01 42 44 
13 20. Également les 11, 12 et 13 juillet à la 
Chapelle du Miracle à Avignon, et le 3 août 
au Festival baroque en Tarentaise.

Bizet a 18 ans quand il remporte, ex aequo 
avec Lecocq, le concours d’opérette pour 
jeunes compositeurs lancé par Offenbach en 
1856, sur un livret de Battu et Halévy adaptant 
la pièce Saint Patrick’s Day de Sheridan. Après 
avoir exhumé en 2019 Le Docteur Miracle de 
Lecocq, le Palazetto Bru Zane – Centre de 
musique romantique française soutient la 
tournée de la version de Bizet, redécouverte 
en 1951 après être rapidement tombée dans 
l’oubli lors de sa création. Dans cette nou-
velle production dont il signe également la 
scénographie, Pierre Lebon souligne le côté 
farce moliéresque de cette histoire d’amour 
qui déjouera, par la ruse, l’opposition du père 
de la jeune fille – un trope largement utilisé 
dans le bel canto bouffe, dont Le Barbier de 
Séville de Rossini et Don Pasquale de Donizetti 
constituent les archétypes les plus célèbres. 
Inspirée entre autres par la naïveté festive de 
Broadway et le travail de James Thierrée, la 
chorégraphie des déplacements des inter-
prètes contribue à la dynamique comique. 

Esprit de troupe et lien narratif
En incarnant également plusieurs person-
nages muets sur scène, Pierre Lebon cherche 
à retrouver l’esprit de troupe des trois opé-
rettes de Hervé ressuscitées par Pierre-André 
Weitz, le complice de longue date d’Olivier 
Py. Cette porosité interactive entre décors, 
chant et jeu d’acteur s’affirme également dans 
L’Arlésienne, où le quatuor choral contribue 
à dessiner l’arrière-plan pittoresque proven-

çal. La narration théâtrale enjambe le grand 
écart dramaturgique entre les deux œuvres 
du spectacle. Dans Le Docteur Miracle, elle est 
portée par la figure du charlatan, à la manière 
du bonimenteur chargé d’attirer le public de 
la rue dans la commedia dell’arte. De L’Arlé-
sienne, dont on ne connaît généralement que 
les deux suites de concert, le musicologue 
Hervé Lacombe, qui vient de publier une bio-
graphie de Bizet, a adapté l’intégralité de la 
musique de scène sous la forme d’un conte 
musical avec un récitant, un acteur-danseur, 
deux danseurs et quatre danseurs.

Gilles Charlassier

Théâtre du Châtelet, 1 place du Châtelet, 
75001 Paris. Du 24 mai au 3 juin à 20 heures, 
le 1er juin à 15 heures, relâche les 25, 31 mai 
et 2 juin. Tél. : 01 40 28 28 40. Durée : 2h40 
avec un entracte.

 Le Docteur Miracle de Bizet mis en scène 
 par Pierre Lebon. 

 La violoniste Marianne Piketty. 

ORCHESTRE NATIONAL D’ÎLE-DE-FRANCE / 
SYMPHONIQUE 

Redécouverte  
de la cantate  

Hiob de Fanny  
Mendelssohn

Sous la direction de Case Scaglione, 
l’Orchestre national d’Île-de-France 
fait revivre la cantate Hiob de Fanny 
Mendelssohn face à deux pages 
ferventes de deux géants du Romantisme 
germanique, Beethoven et Schubert.

Sœur aînée de Felix Mendelssohn, Fanny Hen-
sel a vu la renommée de son génie entravée, 
comme d’autres compositrices majeures de 
son temps, par les préjugés de l’époque et de 
la postérité. Loin du répertoire de chambre 
auquel étaient généralement cantonnées 
les femmes, sa cantate Hiob, en hommage 
au prophète Job, se distingue par des envo-
lées chorales d’une virtuosité exigeante qui 
n’ont rien à envier aux grands oratorios de 
son frère. Un même souffle épique et fervent 
parcourt l’unique opéra de Beethoven, Fidelio, 
pour lequel le compositeur a composé pas 
moins de quatre ouvertures, la troisième étant 
devenue une pièce de concert à part entière. 
Contemporaine de la Symphonie Inachevée, 
la Messe n°5 appartient aux chefs-d’œuvre 
méconnus de Schubert, avec de vastes pro-

portions – une cinquantaine de minutes – qui 
l’apparentent à la Missa Solemnis que Beetho-
ven concevait au même moment. Le lyrisme 
de l’expression pieuse s’appuie sur une origi-
nalité dans l’orchestration semblable à celle du 
drame religieux Lazarus dont le compositeur 
autrichien venait d’interrompre l’écriture. 

Gilles Charlassier

Maison des Arts de Créteil, place Salvatore 
Allende, 94000 Créteil. Le 10 mai à 20h. 
Le Majestic, parvis Joséphine Baker, 77130 
Montereau-Fault-Yonne. Le 11 mai à 18h. 
Philharmonie, Grande salle Pierre Boulez, 
221 avenue Jean-Jaurès, 75019 Paris. Le 
13 mai à 20h. Théâtre de Poissy, place de 
la République, 78300 Poissy. Le 14 mai à 
20h30. Centre des Bords de Marne, 2 rue 
de la Prairie, 94170 Le Perreux-sur-Marne. 
Le 15 mai à 20h30. Théâtre Espace Coluche, 
980 avenue du Général de Gaulle, 78370 
Plaisir. Le 16 mai à 20h30. Théâtre de 
Suresnes Jean Vilar, 16 place Stalingrad, 
92150 Suresnes. Le 18 mai à 16h. Tél. : 01 43 
68 76 00.

Case Scaglione et l’Orchestre national d’Île-de-France.
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BOULOGNE-BILLANCOURT /  
ORATORIO MIS EN SCÈNE

Le Paradis  
et la Péri 

Daniela Kerck met en scène l’oratorio 
profane de Schumann, que Laurence 
Equilbey dirige à la tête d’Insula 
Orchestra et du chœur Accentus.

La soprano Johanni van Oostrum.
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Il est parfois des œuvres rares qui reviennent 
dans l’air du temps. Le Paradis et la Péri, rare 
incursion lyrique du compositeur, retrouve 
ainsi le chemin des salles de concert : en 
2016 avec Daniel Harding, l’an prochain avec 
Philippe Jordan et deux fois – sur instruments 
d’époque – ce mois-ci, par Jordi Savall le 
12 mai à la Philharmonie et, juste après, à La 
Seine musicale sous la direction de Laurence 
Equilbey. Cette dernière proposition s’enri-
chit d’une mise en scène et d’un travail vidéo 
confiés à Daniela Kerck et Astrid Steiner. Un 
choix judicieux autant qu’audacieux pour cet 
ouvrage que Schumann situait à mi-chemin de 
l’oratorio et de l’opéra et qui déploie une poé-
sie et une musique célestes pour un récit de 
rédemption syncrétique et imagé : trois actes 
qui sont trois tentatives pour un ange déchu 
(la Péri) de regagner le Paradis. Dans le rôle 
de l’ange, la soprano Johanni van Oostrum, 
interprète idéale du répertoire romantique.

Jean-Guillaume Lebrun

La Seine musicale, Île Seguin, 92100 
Boulogne-Billancourt. Mercredi 14 et 
vendredi 16 mai à 20h, samedi 17 mai à 18h. 
Tél. : 01 74 34 53 53. 

THÉÂTRE DES BOUFFES DU NORD /  
MUSIQUE DE CHAMBRE 

Un Temps  
pour Elles 

Héloïse Luzzati et les artistes associés à 
la Cité des compositrices proposent un 
avant-goût de la prochaine édition du 
Festival Un Temps pour Elles, qui fête son 
cinquième anniversaire en 2025. 

La violoncelliste Héloïse Luzzati.
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Quand, en 2020, elle a initié Un Temps pour Elles, 
la violoncelliste Héloïse Luzzati souhaitait faire 
redécouvrir la musique méconnue des compo-
sitrices, qui recèle des chefs-d’œuvre à l’égal de 
ceux de leurs homologues masculins. Le festival 
s’inscrit dans un projet global d’enrichissement 
du répertoire. Rebaptisé récemment la Cité 
des Compositrices, il inclut des vidéos et des 
ressources en ligne ainsi qu’un label, La Boîte à 
Pépites, qui a édité, entre autres, trois monogra-
phies consacrées à Rita Strohl, l’une des figures 
majeures de son temps acclamée par Saint-
Saëns, Fauré et Casals. Autour de l’évocation 
de la nature, le programme en avant-première 
de l’édition 2025 du festival réunit quelques 
pages de ces musiciennes oubliées, de la fin 
de l’époque romantique, comme Louise Héritte-

Viardot, fille de la cantatrice Pauline Viardot, 
Hedwige Chrétien, ou les Britanniques Ethel 
Smyth et Liza Lehman, ou les héritières de la 
modernité ravélienne, telles Jeanne Leleu et 
Marguerite Canal, deux des trois lauréates du 
Prix de Rome dans les années vingt. 

Gilles Charlassier

Théâtre des Bouffes du Nord, 37 bis 
boulevard de la Chapelle, 75010 Paris.  
Le 19 mai à 20h. Tél. : 01 46 07 34 50. 

PHILHARMONIE / ORCHESTRE DE PARIS / 
SYMPHONIQUE 

De Bach à Thierry 
Escaich 

L’Orchestre de Paris célèbre les soixante 
ans de Thierry Escaich avec une mise en 
regard de son Concerto pour violon et 
hautbois avec celui de Bach.

Le compositeur et organiste Thierry Escaich.
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Arrangement d’une première version pour 
violon et hautbois perdue, qui date sans doute 
du séjour de Bach à Köthen, le Concerto pour 
deux clavecins BWV 1060 se distingue par un 
Adagio aux allures de duo amoureux, cité par 
Kubrick dans Barry Lyndon. Organiste impro-
visateur hors pair comme le fut le Cantor de 
Leipzig en son temps, Thierry Escaich s’est mis 
dans les pas de son illustre aîné avec un opus 
créé en 2014 par Lisa Batiashvili et François 
Leleux. Les deux solistes reprennent cette 
page pour les soixante ans d’un compositeur à 
l’écriture modale et lyrique, qui est l’un des plus 
joués aujourd’hui. Cet écho entre les siècles se 
retrouve dans les deux autres pages du pro-
gramme dirigé par Roberto Gonzalez-Monjas. 
Régulièrement utilisée par le cinéma, l’ouver-
ture fantaisie Roméo et Juliette de Tchaïkovski 
condense la passion fatale au cœur du célèbre 
drame de Shakespeare. Quant aux Pins de 
Rome de Respighi, deuxième poème sympho-
nique d’un triptyque évoquant la Ville Éternelle, 
son sens pittoresque lui conserve une place au 
répertoire des orchestres.

Gilles Charlassier 

Philharmonie, Grande salle Pierre Boulez, 
221 avenue Jean-Jaurès, 75019 Paris.  
Les 14 et 15 mai à 20h. Tél. : 01 44 84 44 84.

LA SCALA / GUITARE

Philippe  
Mouratoglou

De Paganini à Villa-Lobos, de Falla au 
blues, le guitariste Philippe Mouratoglou 
s’associe au dessinateur Emmanuel 
Guibert pour rendre hommage en 
musique à Alan Cope, héros du roman 
graphique La Guerre d’Alan.

Philippe Mouratoglou
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La rencontre qui a donné lieu à La Guerre 
d’Alan, entre un vétéran de la Seconde Guerre 

mondiale et le jeune Emmanuel Guibert, a déjà 
eu son appendice musical, une évocation aux 
accents de jazz de cette vie singulière, pleine 
de rencontres, entre les États-Unis et l’Europe 
(« La musique d’Alan », 1 CD Vision fugitive). Ce 
concert élargit la peinture musicale de l’admi-
rable conteur – et fervent mélomane – qu’était 
Alan Cope. La musique est très présente dans 
les albums où Emmanuel Guibert a recueilli la 
vie d’Alan ; elle prend ici corps sous les doigts 
de Philippe Mouratoglou et par sa voix, asso-
ciée à celle du dessinateur.

Jean-Guillaume Lebrun

La Scala, 13 boulevard de Strasbourg,  
75010 Paris. Lundi 2 juin à 20h30.  
Tél. : 01 40 03 44 30.

THÉÂTRE DES CHAMPS-ÉLYSÉES /  
NOUVELLE PRODUCTION

Le Chevalier  
à la rose

Krzyzstof Warlikowski met en scène 
l’opéra de Richard Strauss, avec 
Véronique Gens dans le rôle de la 
Maréchale et l’Orchestre national de 
France dans la fosse.

Niamh O’Sullivan, Véronique Gens, Regula Mühlemann : 
un trio féminin de choc pour Le Chevalier à la rose.
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Dès les premières mesures, Le Chevalier à la 
rose est tout entier porté par la valse, dans les 
airs aussi bien que dans les interludes. C’est 
ainsi un opéra toujours en mouvement : sur 
scène, les personnages se croisent, s’évitent, 
se trompent  – et leurs sentiments font de 
même par le chant. Ces valses, poussées 
jusqu’à la démesure par un orchestre opulent, 
sont aussi l’écho presque anachronique d’un 
monde disparu (la composition de l’opéra pré-
cède de peu la fin dramatique des Empires 
des Hohenzollern et des Habsbourg). Der 
Rosenkavalier est au fond une réflexion sur la 
fuite du temps, réflexion portée par les voix 
féminines : La Maréchale qui voit s’éloigner la 
jeunesse et les amours qui l’accompagnent, la 
jeune Sophie qui porte en elle un irrépressible 
désir de liberté et le rôle travesti d’Octavian, 
qui porte l’ambiguïté du passage d’un monde 
à l’autre (respectivement Véronique Gens, la 
jeune Niamh O’Sullivan et Regula Mühlemann). 

Jean-Guillaume Lebrun

Théâtre des Champs-Élysées, 15 avenue 
Montaigne, 75008 Paris. Les 21, 24, 27 mai, 
2 et 5 juin à 19h. Tél. : 01 49 52 50 50.

LA SEINE MUSICALE /  
OPÉRA BAROQUE CHORÉGRAPHIÉ 

Rameau  
chorégraphié par 
Bintou Dembelé

Leonardo Garcia Alarcon dirige Les 
Indes galantes avec une chorégraphie 
de Bintou Dembelé, dans un spectacle 
inspiré de la production de Clément 
Cogitore donnée à l’Opéra Bastille  
en 2019.

Avec Les Indes galantes, créé en 1735, Rameau 
porte à son apogée le genre de l’opéra-ballet, 

qui tient davantage du divertissement dansé 
que du drame lyrique, et dans lequel le com-
positeur français a laissé s’épanouir son génie 
de l’orchestre et du pittoresque. Pour sa mise 
en scène à l’Opéra Bastille en 2019, Clément 
Cogitore en a revisité l’exotisme approximatif, 
à la mode au Siècle des Lumières, à l’aune de 
notre monde contemporain. La Seine Musicale 
présente une adaptation du spectacle, com-
posée de larges extraits de l’ouvrage, et dans 
laquelle la figure du hip-hop en France Bintou 
Dembelé reprend une chorégraphie urbaine, 
dont elle avait donné un avant-goût dans un 
court métrage où le Grand Calumet de la Paix 
était devenu une battle de krump, un style né 
dans les quartiers pauvres de Californie dans 
les années 2000. 

Gilles Charlassier

La Seine Musicale, Île Seguin, 92100 
Boulogne-Billancourt. Les 21 et 22 mai  
à 19h30. Tél. : 01 74 34 53 53.

MUSÉE D’ORSAY / MUSIQUE CHORALE 

Accentus et les 
chants de la rue

En contrepoint de l’exposition L’Art est 
dans la rue, Christophe Grapperon et 
le chœur Accentus interprètent des 
pages de Mendelssohn, Brahms, Poulenc, 
Xenakis et Berio inspirées par le folklore 
populaire et urbain.

Le chœur Accentus.
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Dans La Prisonnière, le narrateur proustien, 
reclus avec Albertine, harmonise, dans son 
imagination, les cris des marchands et autres 
métiers ambulants qui lui viennent du dehors, 
des rues de Paris. Dans la lignée de cette tra-
dition pluriséculaire de l’illustration littéraire et 
musicale des bruits de la ville, Berio a reconsti-
tué, avec Cries of London, à partir des expéri-
mentations vocales dont la Sequenza III consti-
tue l’archétype, l’atmosphère de la capitale 
anglaise au XVIIe siècle. Si avec Nuits, Xenakis 
revient aux archaïsmes bruts des musiques 
populaires pour traduire la violence du 
monde, les Romantiques allemands, comme 
Mendelssohn avec ses Lieder Im Freien zu 
singen et Brahms dans ses Deutsche Volkslie-
der, ont puisé dans le folklore pour esthétiser 
des évocations pittoresques où le sentiment 
de la nature n’est jamais bien loin. Quant à 
Poulenc, ses Chansons françaises utilisent les 
ressources de la tradition savante pour harmo-
niser des mélodies simples avec l’inimitable 
humour canaille de celui qui se disait à la fois 
moine et voyou.

Gilles Charlassier

Musée d’Orsay, Auditorium, esplanade 
Valéry Giscard d’Estaing, 75007 Paris.  
Le 5 juin à 20h. Tél. : 01 53 63 04 64. 

Aux Musicales de Bagatelle,  
la création contemporaine en vedette

La 17e édition des Musicales met en avant la création musicale, portée par les compositeurs et compositrices lauréats  
de la Fondation Banque Populaire. Elle le fait en l’insérant habilement dans le répertoire des époques précédentes,  

en la confiant à la curiosité et à l’énergie des jeunes interprètes, accompagnés par quelques figures majeures  
de la musique de chambre telles l’altiste Lise Berthaud ou la pianiste Marie-Josèphe Jude.

Les Musicales de Bagatelle. Orangerie Parc de Bagatelle, 75016 Paris.  
Samedi 17 et dimanche 18 mai. Tél. : 01 58 40 66 58. lesmusicalesdebagatelle.com

Marie-Josèphe Jude 
 à l’écoute de la jeune 

génération
La pianiste, qui a rejoint le jury  
de la Fondation Banque Populaire, 
accompagne le violoniste Vassily 
Chmykov dans Debussy et Ravel  
et le Quatuor Agate dans Brahms.

La pianiste Marie-Josèphe Jude.

Marie-Josèphe Jude a choisi d’ouvrir sa carte 
blanche avec Vassily Chmykov, violoniste 
découvert lors de l’audition des candidats de 
la Fondation Banque Populaire en décembre 
dernier. Le répertoire n’a dès lors pas été long 
à se préciser : Sonate de Debussy et Tzigane de 
Ravel. « C’est agréable d’être en position d’aider 
les jeunes musiciens à porter leur projet artis-
tique » souligne la pianiste. Guère d’hésitation 
non plus pour décider du Quintette de Brahms, 
point de rencontre idéal avec le Quatuor Agate. 
« Des musiciens comme ceux que nous accueil-
lons à la Fondation portent une vision nouvelle, 
ils inventent une autre façon d’aller chercher le 
public. Être à l’écoute de cette nouvelle géné-
ration est toujours une richesse ; cela évite de 
rester trop plein de certitudes ».

Dimanche 18 mai à 16h.

Générations France 
Musique

Pour la première fois dans l’histoire du 
festival, un concert sera diffusé en direct 
à la radio : de quoi faire découvrir les 
jeunes artistes de la Fondation en portant 
loin l’effervescence de Bagatelle.

Le Trio Parrhèsia.

Diffuser la musique en direct, ce n’est pas seu-
lement reproduire un concert, c’est aussi en 
capter l’atmosphère. Il y aura de belles décou-
vertes à faire au cours de cette émission où 
Clément Rochefort et les équipes de France 
Musique viendront poser leurs micros autour 
de l’altiste Lise Berthaud, des pianistes Théo 
Fouchenneret et Gabriel Durliat (lauréat 2023 
déjà très en vue), ou encore des trios Nebel-
meer et Parrhèsia. Nouveaux venus au sein de 
la Fondation, ils manifestent déjà des personna-
lités bien affirmées, revisitant sans complexe le 
romantisme germanique ou le répertoire fran-
çais (bel enregistrement de Chausson et Saint-
Saëns par les Nebelmeer chez Mirare), avec 
des excursions judicieuses vers des répertoires 
moins fréquentés (Martinů par le Trio Parrhèsia).

Samedi 17 mai à 16h.

Entretien / Rodolphe Bruneau-Boulmier

Créativité des artistes, curiosité  
des interprètes et des publics :  

une bouillonnante synergie 
Le directeur artistique des Musicales de Bagatelle a souhaité 
rendre visible la spécificité de la Fondation Banque Populaire,  
qui compte une quarantaine de compositeurs et compositrices 
parmi ses lauréats.

CRÉATION 

Sur les chemins  
de la création

Depuis cinq ans, le programme  
« Mise en œuvre(s) » porté par la 
Sacem, la Fondation Banque Populaire 
et ProArti, a permis la mise en relation 
de compositeurs, compositrices et 
instrumentistes autour d’œuvres nouvelles.

En accueillant parmi ses lauréats des compo-
siteurs et compositrices aussi bien que des 
interprètes, la Fondation Banque Populaire 
s’est donné il y a plus de trente ans la possibi-
lité de susciter des échanges entre la musique 
en train de se faire et ceux qui la porteront. 

 L’Orangerie de Bagatelle. 
 Rodolphe 
 Bruneau-Boulmier 

Cette édition met en lumière les composi-
teurs lauréats de la Fondation Banque Popu-
laire.
Rodolphe Bruneau-Boulmier : La Fondation 
Banque Populaire est l’une des rares fonda-
tions à soutenir la création. C’est pour nous 
une chance de pouvoir conjuguer l’énergie 
des jeunes compositeurs et la curiosité de 
nouveaux interprètes. Nous célébrons cette 
année les cinq ans de notre partenariat avec 
la Sacem et ProArti, qui a déjà permis de nom-
breuses commandes. Si l’on remonte plus loin 
encore, c’est tout un répertoire qui se consti-
tue, ouvert à de multiples esthétiques, depuis 
notre premier lauréat, Philippe Schoeller en 
1993, jusqu’à Tobias Feierabend qui vient de 
nous rejoindre. Aujourd’hui, nous pouvons 

nous appuyer sur ce répertoire pour interpe-
ler les interprètes et les accompagner dans la 
défense de la création contemporaine.

Qu’en est-il de la reprise des œuvres, au-delà 
de la première audition ? 
R. B.-B. : Nous sommes attentifs à ce que les 
œuvres commandées puissent être jouées 
dans différents contextes. Les pièces données 
cette année à Bagatelle ont parfois été créées 
dans d’autres festivals. C’est important pour un 
interprète de pouvoir proposer une œuvre 
nouvelle à un programmateur en l’amenant 
« sur un plateau », avec le financement pris en 
charge par le commanditaire. Les Musicales 
de Bagatelle sont un peu l’aboutissement 
d’un processus au long cours : ateliers, créa-

tion, médiation, édition, reprises. Nombre de 
commandes de la Fondation ont fait l’objet 
d’enregistrements.

Est-ce aussi une façon d’habituer le public à 
écouter la musique d’aujourd’hui ?
R. B.-B. : Bien sûr, et à Bagatelle, le public 
répond présent. La création ne fait pas peur 
quand elle est présentée de façon intelligente. 
La diversité des œuvres, des esthétiques, des 
effectifs permet à chacun de faire ses propres 
choix. Ce sont avant tout les musiciens qui 
m’inspirent. Les projets émergent en leur par-
lant, en les écoutant, en les observant. La Fon-
dation est une famille. On accompagne nos 
lauréats pendant trois ans, et eux aussi nous 
apportent énormément.

« C’est tout un répertoire 
qui se constitue, ouvert à 

de multiples esthétiques. »

 Vincent Lhermet 

Une ligne assumée à travers le dispositif 
« Mise en œuvre(s) », pour lequel la Fondation 
a accompagné la commande de plusieurs 
pièces. L’accordéoniste Vincent Lhermet s’est 
adressé à six compositeurs et compositrices. 
« Je souhaitais donner à ce projet de com-
mandes un aspect pédagogique, précise-t-il. 
Le répertoire pour accordéon s’est beaucoup 
développé ces dernières années, mais avec 
nombre d’œuvres très exigeantes, guère abor-
dables par des étudiants entrant au CNSM ». 

Perspectives renversées
Tous ont accepté cette contrainte d’acces-
sibilité. On entendra à Bagatelle deux de ces 
propositions, Marea de Matteo Franceschini 
(né en 1979) et Le Rayon, la mousse de Clara 
Olivares (née en 1993). Renversement de pers-
pective avec Jean-Baptiste Robin, qui a com-
posé douze études (Cities op. 45) destinées à 
douze pianistes, dont six commandées par la 
Fondation pour ses lauréats. Romain Hervé, qui 
a travaillé de façon suivie avec le compositeur, 
les a toutes faites siennes ; il en partage ici une 
sélection avec Véra Tsybakov, dédicataire de 
l’Étude n° 6 « Les Grandes Eaux de Versailles ». 
Enfin le Trio Fauve (accordéon, violon, violon-
celle) interprète El sol en diciembre écrit à son 
intention par Alex Nante.

Dimanche 18 mai à 15h.

SOLISTES ENSEMBLE

Voyage en Espagne
Un ensemble inédit sous la direction 
du jeune chef Léo Margue interprète 
une Espagne tour à tour authentique, 
fantasmée ou revisitée.

Pour ce voyage musical est réunie une petite 
dizaine de musiciens lauréats de la Fondation 
Banque Populaire. Habitué à travailler avec des 
ensembles de solistes – il est depuis 2022 le 
directeur artistique de l’ensemble 2e2m –, Léo 
Margue retrouve ici quelques musiciens avec 

qui il a déjà collaboré, tels la violoniste Manon 
Galy, le saxophoniste Sandro Compagnon ou 
encore le clarinettiste Joë Christophe. « C’est 
une génération très souple dans son approche 
des répertoires, note le chef. De nombreux lau-
réats ont une belle expérience de la création, 
sans pour autant être identifiés à ce répertoire. 
Cela rend très intéressante la composition d’un 
programme thématique comme celui-ci, qui 
varie les effectifs et relie les époques ».

Esprit festif et printanier
C’est un vrai « pari créatif » que Léo Margue a 
élaboré avec Élisabeth Angot et Tomas Bor-
dalejo, qui signent chacun, en plus de leurs 
propres œuvres, des arrangements respec-

tivement d’Albéniz et Granados. « Malgré la 
contrainte de l’effectif, ils ont su s’en emparer, 
jouer le mélange des timbres. Ils y laissent 
parler leur personnalité, dont ils montrent une 
autre facette ». Le concert donne notamment à 
entendre une véritable « suite catalane », enchaî-
nant des extraits de la Musica Callada de Fede-
rico Mompou (1893-1987) et des Danses espa-
gnoles d’Enrique Granados. Il s’ouvrira avec Le 
Cri du paon de Tomas Bordalejo, clin d’œil aux 
parfois très sonores voisins de l’Orangerie.

Dimanche 18 mai à 17h.

 Léo Margue 

Focus réalisé par Jean-Guillaume Lebrun
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Le chef Leonardo Garcia Alarcon.
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Symphonie villes-monde 
MAISON DE LA MUSIQUE DE NANTERRE

Faire vibrer la cité à l’unisson de la création musicale 
contemporaine : une utopie ? C’est à cette question initiale  
que répond ce concert imaginé par l’Ensemble TM+, qui brise  
les œillères.

jazz / musiques du monde

C’est une aventure qui a débuté en avril 2013, 
avec le premier mouvement d’une Sympho-
nie Ville qui partait des Folk songs de Luciano 
Berio, ode à une forme de post-modernité des 
plus actuelles, et de Stripsody, une pièce ima-
ginée par Cathy Berberian à partir d’onomato-
pées tirées des bandes dessinées américaines. 
Imaginé par l’ensemble TM+, ce projet enten-
dait faire se rencontrer des lignes d’horizon 
qui ne se croisent jamais : musiciens profes-
sionnels et amateurs, cultures d’aujourd’hui et 
sonorités d’ailleurs. Deux autres mouvements 
vont suivre, en juin 2015 et mai 2017, toujours 
sur la scène de Nanterre, toujours à l’endroit 
de tous les publics. 

Rassemblement festif 
Huit ans plus tard, le même ensemble TM+ 
persiste et signe avec cette Symphonie Villes-
Monde, un projet participatif qui réunit les 
musiciens de TM+ et les élèves des conserva-
toires de Gennevilliers et Nanterre, pour faire 
surgir une bande-son contemporaine popu-
laire. Soit un rassemblement festif de trois 
groupes de percussions cosmopolites – batas 
de Cuba, percussions orientales et classiques 

– qui précèdera une symphonie à l’effectif 
instrumental insolite et inventif – ensemble 
oriental, tango, mandolines, steel band, chœur 
d’élèves, groupes de musiques actuelles – et 
fera résonner les musiques qui habitent ces 
deux « villes-monde ». Cela à travers l’oreille 
et la composition de deux créateurs experts 
dans le dialogue entre tradition et modernité : 
le Grec Alexandros Markeas et l’Argentin 
Tomas Bordalejo. Tout un programme.

Jacques Denis

Maison de la Musique, 8 rue des Anciennes 
Mairies, 92000 Nanterre. Le 22 mai à 20h30. 
Tél. : 01 41 37 94 21. 

 L’Ensemble TM+ est à l’initiative de cette 
 Symphonie villes-monde, une partition 
 du genre inclusive. 
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Festival Jazz  
à Saint-Germain-des-Prés 

PARIS RIVE GAUCHE 

On connait les atouts de ce festival : proposer des concerts  
de haute volée dans des lieux de la Rive Gauche qui ne sont pas 
consacrés au jazz habituellement, offrant un cadre atypique  
à l’oreille comme à l’œil. 

Cette édition ne déroge pas à la règle et se 
déploie pendant une semaine dans un éven-
tail de salles qui participent de l’envie de s’y 
déplacer. Elle commence en bonne compa-
gnie, le 12 mai, au théâtre de l’Odéon, avec 
le duo de la chanteuse Youn Sun Nah et du 
pianiste Bojan Z, et se termine le 19 au théâtre 
de l’Alliance Française avec la pianiste Leila 
Olivesi qui présente sa nouvelle « African 
Rhapsody » pour octet.

Église, théâtre, mairie…
Entre les deux, le festival aura accueilli du 
beau monde : le projet Poetic Ways en forme 
de all-stars avec, notamment, la chanteuse 
Celia Kameni et la batteuse Anne Paceo, 
le 13 à la Monnaie de Paris ; la chanteuse 
Charlotte Planchou et « l’Odyssée » du pia-
niste Paul Lay le 14 à l’Alliance Française ; le 

quatuor Ébène et Xavier Tribolet en l’église 
Saint-Germain-des-Prés le 15 ; le pianiste 
azéri Etibar Asadli suivi du nouveau groupe 
de Yaron Herman (avec, exceptionnelle-
ment, ses deux saxophonistes Maria Grand 
et Alexandra Grimal réunies), à la Maison 
de l’Océan le 16 ; le duo de Pierre-François 
Blanchard et Thomas Savy à la mairie du VIe 
arrondissement ainsi qu’un ciné-concert de 
Guillaume Perret sur le documentaire Seize 
Levers de soleil consacré au spationaute  
– et saxophoniste amateur, jusqu’en orbite ! –  
Thomas Pesquet le 17. 

Vincent Bessières

Festival Jazz à St Germain des Prés, 
Paris VIe. Du lundi 12 au lundi 19 mai. 
festivaljazzsaintgermainparis.com

 Le festival accueille Yaron Herman et son nouveau groupe, où alternent les saxophonistes 
 Alexandra Grimal et Maria Grand. 
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Festival jazz Longjumeau
THÉÂTRE DE LONGJUMEAU

Revue d’effectifs de ce rendez-vous du printemps à Longjumeau 
qui swingue au pluriel.

Du jazz, ce rendez-vous du printemps a 
retenu un goût pour l’éclectisme plus qu’un 
ancrage esthétique bien précis. C’est de 
cette oreille qu’il faut comprendre la pré-
sence pour le concert d’ouverture de Keziah 
Jones, le chantre nigérian du blufunk, en 
référence au disque qui le révéla il y plus de 
trente ans. Le lendemain, la harpiste Isabelle 
Olivier composera la bande-son d’un ciné-
concert dédié à des films muets des femmes 
pionnières du cinéma issue des minorités 
raciales. Mention toute spéciale à la vision-
naire ukrainienne-américaine Maya Deyern et 
à l’ethnologue Afro- Américaine Zora Neale 
Hurston. Culte !

Visions originales
Dans le genre, les Collégiens le furent du 
temps du bon vieux swing. Les voilà de retour 
(le 15) dans une formation renouvelée mais 
avec un répertoire de classiques qui devraient 
plaire à un large public. Quant au trompettiste 
Erik Truffaz (le 17), il creuse le même sillon 
depuis quelques temps, suite aux deux albums 
sur Blue Note où il parcourt certains clas-
siques de l’histoire du cinéma, dont il donne 
des versions originales, sans en bousculer les 
mélodiques lignes fondatrices, qu’elles soient 

composées par Nino Rota, Ennio Morricone 
ou Michel Magne, entre autres. Enfin, last but 
not least, les plus curieux feraient bien d’aller 
découvrir le jeune pianiste martiniquais Maher 
Beauroy, dont le projet en clôture du festival 
(le 18 à 16h) intitulé Insula fait se croiser plu-
sieurs traditions, dont l’arabo-andalouse. Sur 
le papier, passionnant. 

Jacques Denis

Théâtre de Longjumeau, 20 avenue du 
Général de Gaulle, 91160 Longjumeau.  
Du 13 au 18 mai. Tél. : 01 69 09 09 09.

 Erik Truffaz est l’une des têtes d’affiche 
 du festival de jazz de Longjumeau. 
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LA SEINE MUSICALE

Richard Bona et 
Alfredo Rodriguez 

en dialogue  
spectaculaire 

Duo de choc à l’horizon entre le bassiste 
camerounais Richard Bona et le pianiste 
cubain Alfredo Rodriguez.

Le pianiste Alfredo Rodriguez (à g.) et le bassiste 
Richard Bona (à dr.)
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Deux musiciens hauts en couleur se retrouvent 
à la Seine musicale simplement en duo. On 
pourrait trouver que c’est peu, mais chacun 
d’eux est un homme-orchestre à lui seul, si bien 
qu’une telle réunion s’annonce explosive. D’un 
côté, le bassiste et chanteur Richard Bona, 
citoyen du monde passé par Paris, désormais 
basé à Miami d’où il lorgne vers le large, mêlant 
les rythmes de son Cameroun natal à ceux 
de la Caraïbe. De l’autre, le pianiste cubain 
Alfredo Rodriguez se classe dans la catégorie 
des avaleurs de piano : ceux qui font voler les 
touches, qui font ronfler le clavier, et sous les 
doigts duquel remontent inévitablement ces 
« claves » qui sont de véritables incitations à la 
danse. Un tel tête-à-tête ne peut que s’annon-
cer ludique, flamboyant, virevoltant… en un 
mot : spectaculaire.

Vincent Bessières

La Seine musicale, Auditorium, île Seguin, 
92100 Boulogne-Billancourt.  
Mardi 27 mai, 20h30. Tél : 01 74 34 54 00. 
laseinemusicale.com

STUDIO DE L’ERMITAGE

Philippe  
Mouratoglou Trio

Le guitariste Philippe Mouratoglou fête 
la sortie de son nouvel album avec ses 
deux fidèles complices, Ramón López  
et Bruno Chevillon.

Le trio du guitariste Philippe Mouratoglou  
vient de publier Nautiles sur Vision Fugitive,  
label qu‘il a cofondé.
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La première fois qu’on l’a écouté, c’était lors 
de Steady Rollin’ Man, une étonnante relecture 
quasi folk du blues de Robert Johnson avec 
Jean-Marc Foltz et Bruno Chevillon. Depuis, 
on l’a apprécié tout autant en solo que dans 
des formules du genre réduites, comme pour 
son duo avec Pedro Soler, un chœur à cordes 
des plus subtiles autour notamment du com-
positeur Isaac Albéniz. Revoilà donc Philippe 
Mouratoglou, esthète de la guitare pas si clas-
sique, plutôt orienté oblique, avec Nautiles, un 
projet basé sur des compositions originales où 
il entend unir « harmonieusement l’aérien et le 
tellurique ». Pour y parvenir il peut compter sur 
le soutien de Ramón López et Bruno Chevil-
lon, soit une paire de rythmiciens rompus tout 
autant aux figures abstraites qu’aux grooves 
les plus charnels. 

Jacques Denis

Studio de l’Ermitage, rue de l’ermitage, 
75020 Paris. Le 15 mai à 20h30.  
Tél. : 01 44 62 02 86.

MAISON DE LA CULTURE DU JAPON / VIOLON

Ayane Kawamura
La jeune violoniste Ayane Kawamura 
propose un florilège de compositeurs 
japonais passés, comme elle, par le 
Conservatoire de Paris.

La violoniste Ayane Kawamura.
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La musique a pu servir de pont entre le Japon 
et l’Occident. Exemple sans doute le plus 
célèbre, Tōru Takemitsu (1930-1996) a ouvert 
la voie, porté par son amour de la musique 
française. Il n’est pas le seul et Ayane Kawa-
mura invite à découvrir son contemporain 
Akira Miyoshi (1933-2013), dont le Miroir a 
un caractère rêveur/animé qui n’est pas sans 
évoquer Dutilleux, ainsi que l’Elegy de Toshio 
Hosokawa (né en1955), figure majeure de la 
création contemporaine. Les autres compo-
sitrices et compositeurs réunis appartiennent 
aux générations plus récentes : Hitomi Kaneko 
(né en 1965) et sa musique qui sculpte l’espace 
et le temps, Masakazu Natsuda (né en 1968), 
Masahiro Aogaki (né en 1991), remarqué ces 
dernières années pour ses pièces pleines de 
fantaisie et de vivacité, ou Naoki Sakata (né en 
1981) qui a dédié Sewing the Water à Ayane 
Kawamura.

Jean-Guillaume Lebrun

Maison de la Culture du Japon, 101bis Quai 
Jacques Chirac, 75015 Paris. Mercredi 4 juin 
à 20h. Tél. : 01 44 37 95 95.

FONDATION LOUIS VUITTON / PIANO 

La jeune prodige 
Alexandra Dovgan

Étoile montante du piano, Alexandra 
Dovgan joue Beethoven, Chopin, Franck 
et Prokofiev.

La pianiste Alexandra Dovgan.
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Influencée par Grigory Sokolov, Alexandra 
Dovgan s’affirme, à 17 ans, comme l’une des 
étoiles montantes du piano, déjà applaudie 
sur les plus grandes scènes. Pour son récital à 
la Fondation Louis Vuitton, elle interprète des 
grands classiques de Beethoven, la Sonate 
n°17, prenant son surnom La Tempête d’une 
pièce de Shakespeare qui l’aurait inspirée, 
et de Chopin, la Barcarolle op. 60 avec son 
cantabile irrésistible et la vaste Fantaisie en fa 
mineur op. 49, autre condensé du génie du 
compositeur franco-polonais. Avec son thème 
revenant de manière cyclique dans les trois 
mouvements du Prélude, choral et fugue, 
Franck réinvente de manière personnelle les 
formes héritées de Bach. Quant à la Sonate n°2 
de Prokofiev, cette page de jeunesse affirme 
la redoutable virtuosité de celui que l’on sur-
nommait le « pianiste aux doigts d’acier ».

Gilles Charlassier

Fondation Louis Vuitton, Auditorium,  
8 avenue du Mahatma Gandhi, 75116 Paris. 
Le 12 mai à 20h30. Tél. : 01 40 69 96 00.

PHILHARMONIE / VOIX ET ORCHESTRE

George Benjamin 
dirige l’Orchestre 

philharmonique de 
Radio France

Le compositeur britannique George 
Benjamin interprète des œuvres de 
Messiaen et Debussy.

George Benjamin, chef d’orchestre.
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À l’automne dernier, George Benjamin animait 
depuis la fosse de l’Opéra Comique les cou-
leurs de son sublime opéra Picture a Day like 
this. Il retrouve aujourd’hui l’Orchestre phil-
harmonique de Radio France sur le plateau 
de la Philharmonie non pas dans ses propres 
œuvres mais dans certaines de ses inspirations. 
Parmi elles, le cher Olivier Messiaen dont il fut, 
tout jeune encore, l’élève – et de Messiaen 
les œuvres où la forme s’invente en même 
temps que l’orchestration : Chronochromie, 
traité poétique de rythmes et de couleurs, et 
Et exspecto resurrectionem mortuorum, cinq 
mouvements fulgurants, irradiants, pour bois, 
cuivres et percussion. Entre les deux, La Damoi-
selle élue du jeune Debussy : au-delà des trans-
parences de l’orchestration, George Benjamin 
semble lui avoir emprunté une certaine façon 
de guider musicalement la narration, avant 
même l’entrée des solistes (ici, la soprano Liv 
Redpath et la mezzo Ema Nikolovska aux côtés 
de la Maîtrise de Radio France).

Jean-Guillaume Lebrun

Philharmonie, 221 avenue Jean Jaurès, 75019 
Paris. Vendredi 16 mai à 20h. Tél. : 01 56 40 
15 16.

POISSY / LYRIQUE

D.I.V.A. opus 2
Quatre chanteuses et un quatuor à 
cordes partent à l’assaut de l’art lyrique 
dans un spectacle survolté, haut en 
couleur et d’une belle probité musicale.

D.I.V.A. opus 2, un spectacle mis en scène par Manon 
Savary.
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Avec D.I.V.A., la soprano Flore Philis, la mezzo 
Marie Menand et la metteuse en scène Manon 
Savary réussissaient en 2017 le pari de rassem-
bler cinq opéras parmi les plus célèbres – de 
La Flûte enchantée à Carmen – en à peine 
plus d’une heure de spectacle sans en esca-
moter l’intrigue ni la singularité. Reprenant la 
même idée, elles renouvellent aujourd’hui 
cette approche de l’art lyrique à la lumière 
d’un théâtre vif mâtiné de cabaret, avec pour 
terrain de jeu Les Noces de Figaro, Rigoletto, 
Lucia di Lammermoor, La Vie Parisienne et le 
Faust de Gounod. 

Jean-Guillaume Lebrun

Théâtre de Poissy, Place de la République, 
78300 Poissy. Vendredi 23 mai à 20h30.  
Tél. : 01 39 22 55 92.

Génération Spedidam En direct avec les artistes 
Génération Spedidam

Del Cerro de Mandy Lerouge,  
une enquête musicale  

au pied de la cordillère des Andes 
Mandy Lerouge arbore la robe d’une chanteuse de tango avec les bottes  
d’un gaucho. Son dernier album Del Cerro part sur les traces d’Antoinette Pépin, 
qui a composé pour son mari, le célèbre poète argentin Atahualpa Yupanqui, 
sous le nom d’emprunt : « Pablo Del Cerro ».

D’où vous vient cette passion pour le folk-
lore argentin ?
Mandy Lerouge : J’ai grandi en faisant du 
cheval dans les Hautes-Alpes et j’ai décou-
vert l’Argentine dans les livres dédiés aux 
chevaux. En 2014, je suis partie là-bas. C’est 
dans un car que j’ai découvert pour la pre-
mière fois la Chacarera et la Zamba, avec un 
Z. C’était un moment assez marquant parce 
qu’il y avait le lever du soleil, la Cordillère 
des Andes et les argentins qui tapaient dans 
les mains… Plus tard, j’ai découvert l’œuvre 
de Yupanqui. Pour donner une idée de sa 
popularité, parmi les fresques murales en 
Argentine, deux figures reviennent : Diego 
Maradona et Atahualpa Yupanqui. 

« C’est un projet 
documentaire, mais ouvert 

à l’imaginaire. »

Pourquoi le vrai visage de Pablo Del 
Cerro reste-t-il encore si inconnu ?
M.L. : Ce pseudo, c’était surtout pour éviter 
les ennuis, Atahualpa était marié quand il a 
rencontré Antoinette, et le concubinage 
avec une étrangère dans les années 1940, 
c’était mal vu. Ça a fonctionné puisque peu 
de gens se sont posé la question de l’iden-
tité de Pablo. En même temps, la plupart 

Votre dernier EP date de 2023 et s’intitule 
Qawalebese Tape, ça veut dire quoi ? 
Climène Zarkan  : Qawaleb désigne une 
forme de musique classique arabe dans 
laquelle on se reconnaissait un peu parce 
que ça enchaîne des moments très écrits 
avec des passages improvisés. Sauf que 
nous ne faisons pas de la musique classique 
arabe, donc j’ai réinventé le mot. Ce n’est 
jamais évident de nous définir parce qu’il y 
a des moments très acoustiques, d’autres 
très techno, ou même de gros riffs rock…

« Nous sommes très friands 
de tout ce qui se passe  
du côté de l’Espagne, 

comme Rosalía. »
Vous êtes 5 sur scène avec beaucoup 
d’instruments, la voix ne s’y perd pas ?
C.Z : Non, parce que toutes les chansons 
sont pensées à partir du chant. La voix est 
l’élément central de Sarab, même si nous 
voulons que chaque instrument ait sa place.

Baptiste Ferrandis : C’est vrai qu’avec Cli-
mène nous commençons souvent à travail-
ler tous les deux, en mode guitare-voix. Sur 
scène, elle officie plutôt comme une chan-

teuse de rock’n’roll, donc on envoie beau-
coup. Si on ne l’entend pas, c’est qu’on joue 
trop fort, donc aucune chance de la noyer.

Vous préparez un nouvel album, annoncé 
pour l’automne 2025, que pouvez-vous 
en dire ?
B.F : Nous voulons défendre notre message 
politique. Cet album encore sera anticolo-
nial et pro-palestinien. Stylistiquement, le 
groupe sonne de plus en plus anglais, avec 
une grosse attention portée à la guitare. 
Dans le même temps, nous sommes très 
friands de tout ce qui se passe du côté de 
l’Espagne, comme Rosalía et ses façons 
d’utiliser l’autotune. 

Propos recueillis par Enzo Janin-Lopez

Le 4 juin à La Cordo à Romans-sur-Isère.
Le 5 juin à Bourgoin-Jallieu. Le 28 juin  
au Wolfi Jazz Festival à Wolfisheim.

La SPEDIDAM répartit des droits à plus de 110 000 artistes-interprètes  
dont plus de 40 000 sont ses associés. En 2024, elle a participé au financement 
de plus de 18 000 représentations (festivals, musique, théâtre, danse). 

 Mandy Lerouge 

 Sarab 
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des musiciens avec qui je travaille là-bas 
ne lisent pas la musique, ils ne se sont donc 
pas penchés sur la partition signée « Pablo 
Del Cerro », tout bêtement.

Dans vos musiques, dessinez-vous plutôt 
des personnages ou des paysages ?
M.L  : Après les premiers concerts, plu-
sieurs personnes m’ont parlé de projection 
vidéo. Sauf qu’il n’y en avait pas ! Les gens 
ont imaginé leurs propres paysages en 
entendant la musique ! Pour ce qui est du 
personnage, dans les cartons de la maison-
musée du couple, j’ai trouvé une œuvre 
inédite et inachevée : La Madrugada. Leur 
fils Roberto m’a dit d’en faire ce que je 
voulais. J’ai décidé de la reprendre telle 
quelle, c’était l’occasion pour Antoinette 
Pépin d’être là, puisque je ne la rencontre-
rai jamais. C’est donc un projet documen-
taire, mais ouvert à l’imaginaire…

Propos recueillis par Enzo Janin-Lopez

Le 26 mai au Café de la danse.

Sarab poursuit sa frénésie  
jazz/rock orientale

Sarab nous emporte dans une transe cuivrée et électrique, envoûtés par  
une voix tantôt en arabe, tantôt en français. Entretien avec ses fondateurs,  
la chanteuse Climène Zarkan et le guitariste Baptiste Ferrandis. 
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Sylvaine Hélary, nouvelle directrice de l’Orchestre National 
de Jazz : de l’enthousiasme et du partage 

Flûtiste, compositrice et cheffe d’orchestre, Sylvaine Hélary a pris la direction de l’Orchestre National de Jazz (ONJ),  
à la tête duquel elle succède à Fred Maurin, pour un premier mandat de quatre ans.  

Personnalité du jazz et des musiques improvisées, notamment avec son Orchestre Incandescent,  
elle a aussi collaboré avec le chanteur Dominique A et travaillé dans le champ du théâtre. 

La Planète sauvage
Poursuivant l’effort de Fred Maurin qui avait conçu un spectacle 
inspiré du mythe de Dracula, Sylvaine Hélary entend elle aussi 
développer un programme à l’intention du jeune public. 

Entretien / Sylvaine Hélary

Le jazz : des vies artistiques  
qui se croisent 

Enthousiaste à l’idée de prendre les rênes de la formation, la 
musicienne se réjouit de renouer avec un orchestre qui a marqué 
son cheminement artistique et d’imaginer comment, l’an prochain, 
en célébrer les 40 ans d’existence.

With Carla   
Le premier programme présenté par Sylvaine Hélary est un 
hommage à la compositrice et cheffe d’orchestre américaine 
Carla Bley (1936-2023).

Dans un texte introductif à votre mandat, 
vous dites prendre la direction de l’ONJ 
avec « enthousiasme ». Qu’est-ce qui motive 
le choix de ce mot ?
Sylvaine Hélary : C’est peut-être mon envie 
de persister dans l’optimisme malgré le 
monde qui s’écroule autour de nous ! Pour 
moi, cette aventure est très collective. J’ai 
toujours partagé mes expériences artis-
tiques, je ne fais pas vraiment de carrière 
en solo, même si je trace ma route. Derrière 
cet orchestre, je vois une dimension de ser-
vice public, d’intérêt général, qui me parle 
beaucoup, moi qui viens d’une famille d’ins-
tituteurs. L’outil tel qu’il a été développé par 
Fred Maurin m’a beaucoup attirée : tout ce 
qui a trait à la transmission, la pédagogie, le 
partage, la réflexion commune… ces valeurs 
sont très importantes et, oui, relever cet enjeu 
de partage m’enthousiasme. 

Comment fait-on le casting d’un tel 
orchestre ?
S. H. : C’est la première fois que je me retrouve 
à la tête d’une formation si nombreuse (mon 
Orchestre Incandescent ne compte que 
neuf musiciens). Ce grand format permet 
une ouverture. Il est assorti d’un cahier des 
charges – en termes de générations diffé-
rentes, de recherche de parité – qui est pour 
moi un moteur pour aller vers des musiciens 
qui ne sont pas nécessairement dans mon 
cercle habituel. Je compte varier les équipes 
d’un programme à l’autre. Et si à l’issue de 
mon mandat, ce sont cinquante musiciennes 
et musiciens qui en ont fait partie plutôt que 
vingt, ce sera toujours ça de pris. C’est un 
orchestre qui reste prestigieux. Je me sou-
viens avoir voulu y rentrer, lorsque j’y ai fait 
des remplacements en tant que flûtiste, aussi 
je veux le partager au maximum.

Justement, quels sont vos souvenirs de musi-
cienne associés à l’ONJ ? 
S. H. : D’abord celui de Paolo Damiani (2000-
2002), car comme je venais de rencontrer des 
musiciens tels que Rémi Sciutto, Denis Cha-
rolles, Christophe Monniot ou Médéric Colli-
gnon qui en faisaient partie, j’allais les écouter. 
Pour moi, ça avait quelque chose de très faste, 
haut de gamme, exigeant… Ensuite, j’ai le sou-
venir de l’ONJ de Daniel Yvinec (2009-2013), 
dans lequel je me suis retrouvée à remplacer 
souvent Jocelyn Mienniel, ce qui m’a amenée 
à voir l’orchestre de l’intérieur. Celui-ci jouait 
dans le monde entier, je suis allée en Chine 
avec lui. Le programme avait été composé par 
John Hollenbeck… ça avait de l’allure ! Enfin, 
Fred Maurin (2019-2024) m’a demandé d’écrire 
pour l’un de ses programmes, mais j’ai aussi 
suivi avec attention son mandat parce que j’ai-
mais tout ce qu’il avait développé sous l’égide 
de la structure, comme l’Académie de Compo-
sition ou l’Orchestre des Jeunes de l’ONJ qui 
contribue à la fois à valoriser du patrimoine 
mais aussi à la transmission. Deux dimensions 
que je tiens à conserver.

L’an prochain, vous célèbrerez les 40 ans 
d’existence de l’orchestre. Pouvez-vous nous 
donner un avant-goût de la fête ?
S. H.  : À quoi ressemble un anniversaire 
quand on arrive à 40-50 ans ? S’agit-il de pas-
ser en revue le passé ou de fêter l’instant 
présent ? Sûrement un peu des deux. On va 
lancer un gros travail sur les archives, une 
« ONJ Story » avec un micro-site dédié, riche 
de photos et d’articles, mais je souhaite aussi 
une fête très vivante, qui implique des ados, 
des jeunes, des vieux… Au théâtre Silvia-
Monfort, le temps d’un week-end, on croi-
sera les publics, les habitants, dans quelque 
chose qui rappellera la forme du cabaret, 
où les professionnels pourront côtoyer les 
ados des ateliers jazz ou des chorales, où 
des stars de la chanson qui pourraient être 
Jeanne Added, Arthur H ou Dominique A ren-
contreront l’orchestre. Parce que c’est aussi 
cela la réalité du jazz : des vies artistiques qui 
se croisent. Pour le moment, la boite à idées 
est ouverte, le brainstorming est lancé… et 
on rêve !

Propos recueillis par Vincent Bessières

« La transmission,  
la pédagogie, le partage, 
ce sont des valeurs très 
importantes pour moi. »

Première femme à prendre la direction de 
l’ONJ depuis sa fondation en 1986, Sylvaine 
Hélary a choisi de présenter pour inaugurer 
son mandat un programme à caractère patri-
monial – ou devrait-on dire matrimonial – en 
rendant hommage à la compositrice et cheffe 
d’orchestre américaine Carla Bley, disparue en 
2023. Si ce « clin d’œil » relève pour elle d’une 
« envie de réfléchir à la présence des femmes 
musiciennes dans le jazz », qui s’accompagne 
de la part de l’association de l’ONJ de la mise 
en place, sous l’intitulé « Les « Elles » du jazz », 
d’actions visant à valoriser la contribution des 
créatrices à l’histoire de cette musique, le 
choix d’une telle figure relève aussi d’affinités 
avec son œuvre. 

Un rapport personnel et intime
Sylvaine Hélary a pris le parti de confier la 
plupart des arrangements de ce programme 
à celui à qui elle doit, il y a près d’un quart de 
siècle, d’avoir découvert Carla Bley : Rémi 
Sciutto, saxophoniste connu pour sa partici-
pation au Sacre du Tympan. Ensemble, ils ont 
sélectionné une pluralité de pièces avec l’ambi-
tion « de montrer plein de facettes du travail » 
de celle qui, pendant un demi-siècle, a exploré 
toutes sortes de formats et de musiques. Sous 
le titre de « With Carla », et avec la bénédiction 

de Karen Mantler, sa fille qui est également 
musicienne, Sylvaine Hélary entend dévelop-
per un rapport « un peu personnel, un peu 
doux, un peu intime » à la musique de son ainée. 
Pour ce faire, et afin d’éviter de trop coller à 
son exemple, elle a choisi d’ajouter aux cuivres 
et bois du big band un ensemble de cordes qui 
« peut nous emmener ailleurs » que dans une 
simple relecture. 

Vincent Bessières

Concert inaugural au Festival Jazzdor-
Strasbourg-Berlin le 4 juin. Le Petit 
Faucheux, Tours, le 12 septembre. Maison 
de la Radio, Paris, concerts « Jazz sur le vif », 
le 27 septembre. Cité des Congrès, Nantes, 
festival Jazz en phase, le 13 octobre. Le 
Quartz, Scène nationale de Brest, Atlantic 
Jazz Festival, le 18 octobre. Festival 
Jazzdor-Strasbourg, le 9 novembre. Festival 
D’Jazz Nevers, le 10 novembre. Théâtre de 
Cornouailles, Quimper, le 22 novembre. 

 L’orchestre du programme « With Carla ». 

La musicienne a jeté son dévolu sur La Planète 
sauvage, le film d’animation de science-fic-
tion français qui reçut le Prix spécial du jury 
du festival de Cannes en 1973, œuvre culte 
récemment remise en lumière à la faveur de 
sa restauration. Les raisons de ce choix sont 
multiples : elles tiennent à la qualité de l’uni-
vers visuel développé par René Laloux, en 
tandem avec l’illustrateur et scénariste Topor, 
à l’esprit « absurde, très cynique, très pince 
sans rire » de ce dernier, aux messages véhi-
culés par la narration qui porte « sur la révolte, 
la résistance, le rejet de l’autre », mais aussi à la 
musique composée par Alain Goraguer, arran-
geur de légende touche-à-tout qui travailla 
dans le jazz, auprès de Boris Vian et Serge 
Gainsbourg, et composa en abondance pour 
le cinéma français. 

Un ciné concert « éclaté »
Dans sa note d’intention, Sylvaine Hélary 
parle de faire un ciné-concert « éclaté », le 
but n’étant pas d’accompagner la projection 
du film en interprétant la B.O. originale mais de 
se servir de l’un et de l’autre pour recompo-

ser un spectacle, avec l’aide de Fred Poulet 
à la vidéo et de Julien Boudart aux synthés 
modulaires. « Le grain de l’image, avec sa tech-
nique de papier collé est génial, le grain de la 
musique est génial… c’est l’époque des pre-
miers bruitages à l’écran grâce aux synthés, ce 
sont les sons que j’aime, dans la veine du rock 
progressif que j’adore », se réjouit Sylvaine 
Hélary à l’idée de s’approprier cette matière. 
« L’ONJ a une mission de création, et je trouve 
que s’il y a bien un endroit où il faut la tenir, 
c’est à destination des jeunes ! »

Vincent Bessières

Création à Malraux, scène nationale de 
Chambéry-Savoie, les 19 et 20 novembre.

 La Planète sauvage, à partir de 10 ans. 
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 Sylvaine Hélary, nouvelle directrice de l’ONJ. 
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THÉÂTRE DE LA VILLE

Yamandu Costa – 
Thilbault Cauvin

Acordo magico, c’est le titre du 
programme qui réunit les deux 
guitaristes virtuoses Yamandu Costa et 
Thilbault Cauvin.

Thilbault Cauvin va croiser ses doigts avec ceux du 
guitariste Yamandu Costa.
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Dans les cordes, sensibles et subtiles, c’est 
bien là que devrait se jouer ce duo, qui réu-
nit deux guitaristes d’exception. Disciple d’un 
père guitariste, héritier de la tradition clas-
sique, le Français Thibault Cauvin a su s’impo-
ser à la force de son poignet, fort d’un doigté 
gracile qui lui permet de dépasser les simples 
pirouettes pyrotechniques. Il en va de même 
pour le Brésilien Yamandu Costa, adepte de 
la sept-cordes et fort en thème grandi dans 
le choro, qui avec les années s’est peu à peu 
exonéré des prouesses pour toucher cœur et 
âme, élaborant une profonde connexion avec 
les racines de la musique de son pays. C’est 
sur cette base qu’ils instruisent un dialogue qui 
valorise la patine du temps plus que l’épatant.

Jacques Denis

Théâtre de la Ville, 2 place du Châtelet, 
75004 Paris. Le 12 mai à 20h. Tél. : 01 42 74 
22 77.

THÉÂTRE DES ABBESSES

B Fachada 
Pour son retour à Paris, le Portugais B 
Fachada persiste dans sa voie des plus 
singulières, s’amusant à conjuguer les 
contraires, entre tradition et avant-garde, 
underground et crossover.

B Fachada bricole de singulières bandes-son. 
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B Fachada, c’est Bernardo Cruz Fachada, 
un musicien né à Lisbonne en 1984 qui est 
devenu depuis les années 2.0 un des piliers 
de la scène lusophone. Auteur, compositeur, 
multi-instrumentiste et producteur, il est ainsi 
l’auteur d’une dizaine d’albums au singulier de 
sa subjectivité, y explorant tout autant les fon-
dements de la tradition que du côté de l’avant-
garde sonore, collaborant aussi bien avec les 
illustres aînés qu’avec les petits derniers nés. 
Et ce dans une esthétique sur le fil, parvenant 
à conjuguer des concepts que tous opposent : 
underground et crossover, acoustique et élec-
tronique, sarcastique et métaphorique. En un 
mot passionnant.

Jacques Denis

Théâtre des Abbesses, 31 rue des Abbesses, 
75018 Paris. Le 5 juin à 20h.  
Tél. : 01 42 74 22 77. 

CENTRE PAUL B / MASSY

Danyel Waro 
Le chantre réunionnais Danyel Waro bat 
le rappel des ancêtres pour conjurer 
l’avenir. 

Danyel Waro, porte-voix du maloya réunionnais.
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À 70 ans, le Réunionnais fait figure de grand 
pair d’une longue tradition, le maloya, qui ne 
cesse de muter. Lui est tombé dedans à l’ado-
lescence, grâce au pionnier Firmin Viry lors 
d’un concert organisé par le Parti Communiste 
réunionnais, se faisant bien tôt le porte-parole 
d’un peuple longtemps ségrégué. Chant de 
colère et tout autant d’espoir, cet espèce 
de blues puise aux tréfonds de la culture 
populaire, réfractaire aux normes et dogmes 
de tout bord. Chacune des prestations de 
Danyel Waro rappelle la puissance incanta-
toire de cette voix qui sculpte chacune de ses 
phrases comme ce poète tendance anarchiste 
peaufine les instruments qu’il fabrique de ses 
doigts. Un modèle d’intégrité pour toute une 
génération qui se cherche un avenir dans les 
racines.

Jacques Denis.

Centre Paul B – scène de musiques 
actuelles, 6 All. de Québec, 91300 Massy. Le 
16 mai à 20h30. Tél. : 01 69 75 12 80

THÉÂTRE DE SAINT-QUENTIN-EN-YVELINES

Bonga
Le vétéran angolais Bonga est une figure 
incontournable. 

Bonga, plus de quatre-vingts ans, toujours exaltant.
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C’était en 1972. À l’époque, personne ne par-
lait de world music, tout le monde rêvait de 
jours meilleurs pour l’Afrique. C’est ainsi que 
Bonga est entré dans l’histoire du monde de la 
musique avec un disque manifeste, Bonga 72, 
une collection de chansons douces-amères 
sur laquelle l’abîme de sa voix fait merveille. 
À l’époque, il entre tout autant en résistance, 
contre le colon portugais, bientôt contre 
le néocolonialisme sous toutes ses formes, 
contre l’oppression de toutes les couleurs. 
Mais lorsqu’il prend le micro, son timbre doux-
amer invite malgré tout à une irrésisitible envie 
de danser… Sodade sodade… L’ancien petit 
gars des faubourgs de Luanda enregistra juste-
ment Saudade, un titre emprunté à la tradition, 
dès 1974, lors d’un second disque tout aussi 
merveilleux. Depuis, il n’a cessé de tremper 
sa plume dans l’acide. Un demi-siècle et bien 
des disques plus tard, ces sensuelles sembas 
aux faux airs de blues, histoires d’exil, de péril, 
d’amour aussi, ont des accents d’éternel.

Jacques Denis

Théâtre de Saint-Quentin-en-Yvelines,  
Place Georges Pompidou, 78054 Saint-
Quentin-en-Yvelines. Le 17 mai à 20h30. 
Tél : 01 30 96 99 00.

NEW MORNING

Bilal : le retour  
du génie ?

Le retour longtemps espéré de Bilal, 
enfant prodigue de la nu-soul, sera-t-il à la 
hauteur des attentes ?

Bilal est originaire de Philadelphie, épicentre de la 
scène nu-soul.
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Auteur au début du millénaire d’un album, 1st 
Born Second qui s’est imposé comme un des 
classiques de la nu-soul, le chanteur Bilal n’a 
jamais atteint par la suite les stratosphères aux-
quelles il semblait promis. Proche de Robert 
Glasper, en featuring de choix sur Pimp a 
Butterfly de Kendrick Lamar et, avant cela, 
invité à poser la voix sur des opus majeurs de 
Common ou Erykah Badu, notre homme est 
pourtant doté d’une personnalité certaine, qui 
tient autant au timbre étrange de sa voix de 
fausset qu’à sa capacité à fusionner sa culture 
du jazz et de l’opéra avec les sons du R&B et 
du hip-hop. Longtemps en retrait en tant que 
leader, il fait son retour parisien dans l’intimité 
du New Morning après la parution l’an dernier 
coup sur coup de deux albums, l’un studio, 
l’autre live. L’heure du comeback longtemps 
espéré aurait-elle sonné ?

Vincent Bessières 

New Morning, 7-9, rue des Petites-Écuries, 
75010 Paris. Jeudi 29 mai, 20h30.  
Tél. : 01 45 23 51 41. newmorning.com

SUNSET

E. J. Strickland : 
power trio

Le batteur américain E. J. Strickland  
présente un trio de haut vol avec  
la star anglaise du sax Soweto Kinch  
et le bassiste Reggie Washington.

Le batteur E.J. Strickland se pose en leader.

©
 S

he
rv

in
 L

ai
ne

z 

Batteur qui a souvent fait la paire avec son 
jumeau saxophoniste Marcus, E. J. Strickland 
cultive également des projets en solo, dont 
ce groupe constitue, sur le papier, une exci-
tante promesse. Celui qui fut le sideman 
notamment de Ravi Coltrane se présente à la 
tête d’un power trio formé avec le bassiste 
Reggie Washington (RH Factor, entre autres) 
et le saxophoniste anglais Soweto Kinch, dont 
l’apparition sur la scène anglaise au début des 
années 2010 a constitué l’un des premiers 
signes de la déferlante du jazz made in UK 
que l’on sait. Entre jazz post-coltranien, plaisir 
du groove et vibe hip-hop, un tel trio a de quoi 
titiller notre curiosité. 

Vincent Bessières

Sunset, 60, rue des Lombards, 75001 Paris. 
Mercredi 28 mai à 20h30.  
Tél. 01 40 26 46 60. sunset-sunside.com

ESPACE SORANO / VINCENNES 

Joe Chambers 
Ensemble 

La frappe du batteur Joe Chambers est 
présente sur quantité d’enregistrements 
qui ont écrit l’histoire du jazz. 

Joe Chambers, un batteur qui a participé à la légende 
du jazz.
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Voilà un nom qui résonne pour tous les ama-
teurs de notes bleues : en retournant les 
disques estampillés Blue Note, vous retrou-
verez le natif de Stoneacre, en Virginie. Joe 
Chambers, casté par Eric Dolphy à son arrivée 
à New York en 1963, a participé à bien des ses-
sions qui font autorité aujourd’hui : aux côtés 
de Lou Donaldson, Wayne Shorter, Bobby Hut-
cherson etc., avant d’entamer une carrière en 
leader sans rompre ses contrats de sideman 
tout terrain, s’illustrant aussi bien avec Stan-
ley Cowell que Franck Amsallem, pour citer 
deux pianistes. Le voilà de passage en France, 
à plus de quatre-vingt ans, toujours à sa main 
sur les balais comme les baguettes, avec deux 
récents disques qui signent son retour sur la 
maison mère : Blue Note. À ne pas manquer.

Jacques Denis

Espace Sorano, 16 rue Charles-Pathé, 
94300 Vincennes. Le 16 mai à 20h.  
Tél. : 01 43 74 73 74.

NEW MORNING 

Moreno Veloso 
Tel père, quel fils : la devise demeure 
avec le chanteur brésilien Moreno 
Veloso, enfant de Caetano. 

Moreno Veloso s’offre enfin le New Morning sous son 
seul nom.
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Cela faisait un bail qu’on ne l’avait pas retrouvé 
sous son unique prénom. Moreno, un des 
enfants de Caetano, est de retour à Paris, un 
an après avoir partagé le Studio de l’Ermitage 
avec Bem Gil, cette fois seul comme un grand 
avec qui plus est un disque paru en mai 2024, 
Mundo Paralelo. Soit dix chansons qu’il a lui-
même produites, entre post samba de roda et 
avant pop tropicalisée. À ses côtés, un quartet 
où figurent deux compères de longue date : 
le batteur Domenico Lancellotti avec lequel il 
eut un trio dans les années 2000 et le guitariste 
Pedro Sà qui officia parfois au sein du cultis-
sime Orquestra Imperial. À ceux-là s’ajoutent 
le bassiste Alberto Continento et le percus-
sionniste Leo Reis, deux autres experts quand 
il s’agit de brasser les univers. Tout pour plaire 
on vous dit !

Jacques Denis 

New Morning, 7 et 9, rue des Petites 
Écuries, 75010 Paris. Le 17 mai à 21h. 
Tél. : 01 45 23 51 41. newmorning.com
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