
La Terrasse / 4 avenue de Corbéra 75012 Paris / Tél. 01 53 02 06 60 / Fax : 01 43 44 07 08 / email : la.terrasse@wanadoo.fr. / N° 163 paru le 3 décembre 2008 / Prochaine parution le 5 janvier.

2008 / N° 163 • Paru le 3 décembre 2008 / 17 e année / Diffusion 80 000 exemplaires / www.journal-laterrasse.fr / Sommaire en page 2 / Abonnement en page 2.

Le journal de référence de la vie culturelle

/////// “La culture est une résistance à la distraction” /////// Pasolini
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Forum 
du THéâTre 
Européen

Danse / selection p. 23-28 
Emio Greco s’inspire de la Divine Comédie 
de Dante, une œuvre au long cours élaborée 
avec Pieter C. Scholten. 

jazz / musique Du monDe /  chanson / selection p. 38-43 
Spécial Voix : Linx en terres classiques, les 
Grandes Gueules dans Queneau, Matthieu 
Boré et son swing hors du temps…

théâtre / selection p. 3-22 
Evénement : Olivier Py met en scène trois 
Contes de Grimm méconnus, La Jeune Fille, 
le diable et le moulin, L’Eau de la vie et La 
vraie Fiancée.

classique / opéra
selection p. 29-38 / Spécial Voix : 
Patricia Petibon amoureuse de Mozart, Denis 
Podalydès lit Etre sans Destin de Kertesz, 
les voix célestes de Messiaen…
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Présidé par l’écrivain Jorge Semprun,  
du 11 au 14 décembre à Nice, le Forum du 
Théâtre Européen initié par Daniel Benoin, 
directeur du Théâtre National de Nice, dresse 
un état des lieux du théâtre en Europe autour 
du thème “Pouvoir et Théâtre”. 

Quatre tables rondes explorant les relations 
entre le monde du théâtre et le monde politique 
rassemblent de grands noms du théâtre – acteurs, 
metteurs en scène et dramaturges –, des hommes 
politiques – principalement des ministres –, des 
responsables d’institution, et des observateurs  
– critiques, philosophes ou sociologues –, issus 
de multiples pays européens.  

Trois spectacles jamais vus en Europe,  
de Géorgie, d’Ouzbékistan et d’Israël,  
échos du thème du Forum, sont programmés. 

 lire notre cahier central

rag  unat    manet
da n s e  e t  m u s i q u e  d e  l’ I n d e
9, 10, 11, 12 et 13 décembre 2008 
à l’Institut du Monde Arabe

r é s e r v at i o n s  F NA  C

Hors-série 
spécial 

avignon 2009
Voir en dernière page



La Jeune Fille, le diable et le moulin
L’Eau de la vie
La Vraie Fiancée

Direction Olivier Py

23 décembre 2008 – 18 janvier 2009
Ateliers Berthier 17e

d’après les frères Grimm
adaptation & mise en scène Olivier Py
spectacles pour tous, à partir de 7 ans

avec Céline Chéenne, Samuel Churin, Sylvie Magand,
Thomas Matalou, Antoine Philippot, Benjamin Ritter
et Florent Gallier

Trois excursions théâtrales au pays des légendes, dans la pure fantaisie
du récit, à grand renfort de costumes de fanfare et de petites chansons,
mais où la cruauté dumonde n'est jamais bien loin. Unmoyen de parler
aux enfants de ce dont on ne leur parle pas.

Odéon-Théâtre de l’Europe
Location ouverte à partir du 2 décembre 2008
01 44 85 40 40 / theatre-odeon.eu
Ateliers Berthier
angle de la rue André Suarès
et du Bd Berthier, Paris 17e

Métro / RER C Porte de Clichy
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Avec le soutien des Fondations
Edmond & Benjamin de Rothschild
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Signalétique 
Chers amis, seules sont annotées par le sigle défini ci-contre ee 

les pièces auxquelles nous avons assisté. Mais pour que votre panorama du mois soit plus complet, 

nous ajoutons aussi des chroniques, portraits, entretiens, articles sur des manifestations que nous 

n’avons pas encore vues mais qui nous paraissent intéressantes.

critique

entretien / Serge Valletti

Tirer les fils  
de l’imaginaire
Saint Elvis nous ouvre la vie d’un homme qui se prend pour Elvis 
Presley. Créée pour la première fois par Charles Tordjman en 1990, 
la pièce de Serge Valletti est aujourd’hui mise en scène par Olivier 
Werner, au Théâtre de l’Est parisien.

Comment vous est venue l’envie d’écrire une 

pièce autour de la figure d’Elvis Presley ?

Serge Valletti  : Avant d’être la mienne, cette 

envie était celle de Charles Tordjman, qui avait 

pour projet de présenter sur scène une adapta-

tion du roman d’Eugène Savitzkaya – Un Jeune 

homme trop gros (1) –, roman qui réinvente la vie 

d’Elvis Presley. Il m’a alors demandé si je pou-

vais transposer cette œuvre pour le théâtre. Mais, 

après l’avoir lue, le travail d’adaptation m’a paru 

N’envisagez-vous donc votre écriture qu’à 

travers le prisme de la scène ?

S. V. : En ce qui concerne mes pièces, oui, car 

j’écris vraiment des mots à dire, des voix qui n’ont 

pas vocation à être lues mais entendues. Mes piè-

ces sont faites pour entrer par les oreilles, pas 

par les yeux. Je comprends parfaitement lorsque 

quelqu’un m’avoue avoir du mal à les lire. J’écris 

comme j’ai l’impression que l’on parle dans la 

vie, avec toutes les digressions par lesquelles 

on passe, toutes les parenthèses que l’on ouvre 

sans parfois les refermer. Une histoire en amène 

toujours une autre : je tire le fil de l’imaginaire et 

beaucoup trop complexe. J’ai décliné son offre et 

il m’a proposé d’écrire moi-même une pièce sur 

l’icône du rock’n’roll. C’est ainsi qu’est née Saint 

Elvis, un texte mettant en jeu trois personnages qui 

jouent et rejouent les rôles d’Elvis Presley, de sa 

mère – Gladys – et de son impresario – le Colonel 

Parker.

Les identités de ces protagonistes naviguent 

sans arrêt entre fantasmes et réalité…

S. V. : Oui, on ne sait jamais vraiment qui est qui. 

On peut toujours se dire que le personnage central 

est bien Elvis Presley, qui se prend pour un fan, ou 

alors un fan, qui se prend pour Elvis Presley. Et, 

c’est la même chose pour la Mère et le Colonel. 

Tout s’enchaîne comme si l’étrangeté et l’ambi-

guïté de cet Elvis contaminaient son entourage. 

Cette pièce fait ainsi entrer sur scène la notion de 

spectacle dans le spectacle. Elle tente de creuser 

la problématique de la représentation en donnant 

corps à une forme de folie. Car, évidemment, 

Elvis, Gladys et le Colonel Parker étant morts, les 

protagonistes qui apparaissent dans la pièce ne 

peuvent être que des êtres anonymes jouant à 

ressembler à ces personnages célèbres.

Vous êtes à la fois auteur et comédien. Quel 

lien faites-vous entre ces deux formes d’ex-

pression artistique ?

S. V.  : Si j’ai un jour commencé à écrire, c’est 

pour m’inventer de la parole, pour créer des tex-

tes destinés à être dits par l’acteur que je suis. 

J’ai écrit ma première pièce en 1969, alors que 

j’étais encore au lycée. Pendant près de 20 ans, 

l’auteur Serge Valletti est ainsi resté caché derrière 

le comédien du même nom. Finalement, ce n’est 

que lorsque d’autres artistes ont mis en scène 

mes textes que j’ai vraiment eu l’impression de 

devenir un auteur.

laisse les choses venir naturellement. L’important, 

c’est de tenir le récit pour parvenir à conserver 

l’attention du public. Finalement, pour moi, écrire, 

c’est toujours un peu essayer de faire l’intéres-

sant, inventer des mots pour que l’on continue à 

m’écouter. D’ailleurs, lorsque j’écris, je me mets 

à la place du spectateur et non à celle du comé-

dien. Je n’invente pas depuis le plateau, à partir 

d’improvisations qui naîtraient sur la scène. Pour 

moi, le jeu et l’écriture sont deux activités totale-

ment séparées, des activités qui se fondent sur 

des énergies radicalement différentes. Quand je 

joue, j’ai une propension à la fête, à la joie, à la 

légèreté… Quand j’écris, je suis moins expansif, 

beaucoup plus solitaire.

Quelle place le rire occupe-t-il dans votre 

écriture ?

S. V. : Une part très importante. Car, lorsque je 

dis que j’essaie de faire l’intéressant, c’est pour 

que l’on m’écoute, mais aussi pour faire rire. Le 

comique est d’ailleurs une façon immédiate de 

s’assurer que les spectateurs sont toujours avec 

vous, qu’ils sont accrochés à l’histoire que vous 

êtes en train de leur raconter. C’est un moyen très 

concret de communiquer avec eux. Bien sûr, lors-

que l’on joue des textes plus dramatiques, certains 

silences en disent également beaucoup sur ce que 

ressent le public. Mais, ma tendance naturelle a 

toujours été de vouloir faire rire.

Entretien réalisé par Manuel Piolat Soleymat

(1) Les Editions de Minuit, 1978.

Saint Elvis, de Serge Valletti (texte édité par 

L’Atalante) ; mise en scène d’Olivier Werner.  

Du 4 au 20 décembre 2008 et du 7 au 9 janvier 2009. 

Les mercredis et vendredis à 20h30, les jeudis  

et samedis à 19h30. Relâche les lundis, mardis et 

dimanches, ainsi que le samedi 13 décembre. 

Représentation supplémentaire le dimanche  

7 décembre à 15h00. Théâtre de l’Est parisien,  

159, avenue Gambetta, 75020 Paris.  

Réservations au 01 43 64 80 80.

©
 F

ré
dé

ric
 A

ue
rb

ac
h

« Si j’ai un jour  
commencé à écrire, 
c’est pour m’inventer 
de la parole. » Serge Valletti

Oui, je m’abonne à La Terrasse pour 59 e 
(soit 10 numéros, hors-séries non compris)

Écrire en lettres capitales, merci

	N om :	

	 Prénom :

	A dresse : 

	Code postal : 

	 Ville : 	

	T éléphone : 

	E mail : �

Coupon à retourner à  La Terrasse, service abonnement, 4 avenue de Corbéra - 75012 Paris.  
Commander par téléphone au 01 53 02 06 60� LA TERRASSE 163

Je règle aujourd’hui la somme de

Ci-joint mon règlement par

 chèque   CCP    mandat à l’ordre de La Terrasse.

Bulletin d’abonnement
Ce coupon est destiné à l’abonnement au journal seul.  
Il n y a plus d’adhésion au Club Bouche-à-Oreille.

"

Imprimez aussi  
notre formulaire d'abonnement  
sur www.journal-laterrasse.fr

Vigilance : La MC93 a encore besoin de notre soutien !
Le mauvais feuilleton initié par le projet d’implantation de la Comédie-Française à la MC93 n’a tou-
jours pas trouvé d’issue digne et honorable, malgré le tollé de la profession et le renoncement de  
Muriel Mayette. Plus que jamais la MC93  a besoin de notre mobilisation pour que cette scène puisse 
conserver toute son indépendance.
Un théâtre qui nous a fait découvrir des Gotscheff, Arpad Shilling, Lev Dodine, Frank Castorf, Bob 
Wilson, Peter Sellars, etc. La liste est longue et combien significative de la place prestigieuse de ce 
lieu dans notre paysage théâtral tant au plan national qu’international. La MC93 est un haut lieu de 

résistance intellectuelle, un des poumons de notre démocratie, à défendre haut et fort. �La Rédaction
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THÉÂTRE
NANTERRE-AMANDIERS

DU 21 NOVEMBRE AU 19 DÉCEMBRE 2008

CORIOLAN
TEXTE WILLIAM SHAKESPEARE

TEXTE FRANÇAIS JEAN-MICHEL DÉPRATS
MISE EN SCÈNE CHRISTIAN SCHIARETTI

AVEC STÉPHANE BERNARD, ROLAND BERTIN
LAURENCE BESSON, PASCAL BLIVET, OLIVIER BORLE

MOHAMED BRIKAT, JEANNE BROUAYE, ARMAND CHAGOT
JÉRÉMIE CHAPLAIN, PHILIPPE DUSIGNE, GILLES FISSEAU

JULIEN GAUTHIER, JACQUES GIRAUD, NICOLAS GONZALES
DAMIEN GOUY, SYLVAIN GUICHARD, BENJAMIN KERAUTRET

CLAUDE KOENER, AYMERIC LECERF, DAVID MAMBOUCH
CLÉMENT MORINIÈRE, DANIEL POUTHIER, LOÏC PUISSANT

JÉRÔME QUINTARD, DIMITRI RATAUD, ALAIN RIMOUX
JULIETTE RIZOUD, JULIEN TIPHAINE, JACQUES VADOT

CLÉMENTINE VERDIER, HÉLÈNE VINCENT
WLADIMIR YORDANOFF

TECHNICIENS EN JEU LUIS CARMONA, FABRICE CAZANAS
01 46 14 70 00

WWW.NANTERRE-AMANDIERS.COM
PHOTOGRAPHIE ET DESIGN LABOMATIC, PARIS

THÉÂTRE
NANTERRE-AMANDIERS

DU 2 AU 14 DÉCEMBRE 2008

LA DOULEUR
DE MARGUERITE DURAS

INTERPRÉTÉ PAR DOMINIQUE BLANC
MISE EN SCÈNE PATRICE CHÉREAU
ET THIERRY THIEÛ NIANG

01 46 14 70 00
WWW.NANTERRE-AMANDIERS.COM

PHOTOGRAPHIE ET DESIGN LABOMATIC, PARIS

critique ¶
Jean La Chance
Comme un Candide qui ne tirerait leçon de rien ou un martyr 
témoignant de la hideur de l’âme humaine, Jean va son chemin… La 
troupe de La Courneuve en fait le récit avec talent et éclat !

Pièce inachevée du jeune Brecht, retrouvée il y a 

dix ans dans les archives du Berliner Ensemble, 

Jean la Chance oscille entre le conte philosophique 

et la parabole morale. Jean et Jeanne vivent heu-

reux et amoureux, ne connaissant ni l’envie ni le 

dépit… Jusqu’au jour où Monsieur Feili demande 

à Jean de lui céder sa femme et de la laisser partir 

loin de lui et de leur ferme douillette. Puis viennent 

des marchands ambulants qui troquent leur car-

riole contre la chaleur et la gnôle de la maison de 

Jean qui, d’échange en échange, finit par n’avoir 

plus rien à lui que le plaisir de regarder la beauté 

des ciels… Le texte de Brecht est élégamment tra-

bonté maltraitée et bouleversé par sa capacité 

à savoir demeurer dans la beauté des choses 

malgré la laideur des hommes. Elisabeth Hölzle 

collabore pour la deuxième fois avec la troupe du 

Centre dramatique de La Courneuve et met en 

scène cette fable drôle et amère avec un talent 

remarquablement maîtrisé. Le plateau surélevé 

permet aux comédiens de surgir et de disparaître 

rapidement, imprimant à la pièce un rythme qui 

emprunte autant à la rapidité de la comédie qu’à 

l’implacabilité de la tragédie au cœur desquelles 

se débat le pauvre Jean dont on ne sait s’il faut 

rire ou pleurer… Les beaux costumes de Cécile 

duit par Bernard Banoun et Marielle Silhouette et 

conserve dans la mise en scène d’Elisabeth Hölzle 

des incrustations d’allemand qui le densifient. Son 

intérêt tient à l’équilibre subtil entre la simplicité 

de son propos et la complexité de son message. 

« L’important, c’est l’humain » ne cesse de répé-

ter Jean alors que les hommes le persécutent, le 

dépouillent et l’exploitent, et c’est par le moyen 

de la farce que Brecht montre que l’humain est 

très fragile, que son essence est inconstante et 

que l’inhumain est davantage son risque que son 

contraire… C’est en cela que le théâtre prouve 

qu’il est plus efficace que la philosophie pour dire 

la complexité de l’âme humaine : Brecht réussit en 

maître dans cette pièce à faire évoluer les caractè-

res et la teneur de la réceptivité spectaculaire. 

Des acteurs talentueux  
guidés avec une  
belle assurance
En effet, si l’on rit d’abord des mésaventures de 

Jean, de sa naïveté, de sa complaisance et des 

ruses des coquins qui le trompent, on est bien-

tôt atterré par son incapacité à dire non, par sa 

Boivert et Sophie Schaal appuient l’esthétique 

chorégraphique du spectacle en l’apparentant 

avec elle au conte et à ses codes. Grégoire 

Tachnakian excelle en Jean. Le jeune comédien 

réussit à jouer la naïveté sans tomber dans les 

travers de l’afféterie niaiseuse et son interpréta-

tion élégante d’un Jean poétique et humaniste 

jusqu’au-boutiste est confondante de vérité et 

de tendresse. Tous les comédiens qui l’entou-

rent font eux aussi preuve d’un talent solide et 

dramatiquement très efficace. La mise en scène 

d’Elisabeth Hölzle est aussi intelligente que belle 

et la qualité du travail réalisé avec le Centre dra-

matique de La Courneuve rappelle encore une 

fois la capacité vivace de cette troupe à faire du 

théâtre populaire de qualité !

Catherine Robert

Jean la Chance, de Bertolt Brecht ; mise en scène 

d’Elisabeth Hölzle. Du 19 novembre au 14 décembre 

2008. Mercredi, vendredi et samedi à 20h30 ; jeudi 

à 19h et dimanche à 16h30. Centre culturel Jean-

Houdremont, 11, avenue du Général Leclerc, 93120 La 

Courneuve. Réservations au 01 48 36 11 44.
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Jean la Chance, interprété avec talent par les comédiens du Centre dramatique de La Courneuve.

critique ¶
Albert 1er
Thomas Derichebourg met en scène une pièce ancienne de Philippe 
Adrien. Sans convaincre.

Le temps, on le sait, biffe sans pitié les années 

sur la toise et meurtrit à petits coups les ten-

dres chairs du passé autant qu’i l  lustre les 

couleurs du souvenir. Et souvent, les œuvres 

de la jeunesse n’en scint i l lent que de plus 

belle. Ainsi sans doute d’Albert 1er, pièce que 

Phi l ippe Adrien commit en 1968, la plume 

chauffée au feu vif de cette année rebelle. Le 

pari d’exhumer ce texte laissé à la friche de 

l’oubli depuis la création par Gabriel Garran 

était risqué. « La bonne blague en effet d’aller 

rechercher cette pièce et de me la présenter 

aujourd’hui comme un miroir déformant ! » écrit 

d’ailleurs l’auteur, qui, depuis près de quarante 

ans, se consacre à la mise en scène et vient 

de signer un Ivanov joliment salué. Cédant à 

la demande de Thomas Derichebourg, comé-

dien depuis une dizaine d’années, voici donc 

qu’Albert 1er remonte sur les planches… Ou 

plutôt les « Albert ».

Jeux de rôles
Car, tout ici n’est que quiproquos, imbroglios 

sado-maso, chausse-trappes, t raquenard, 

manipulat ions perverses et  jeux de rô les. 

Soit un dénommé Albert, qui reçoit dans son 

appartement, sis 40 rue Albert 1er, une cer-

taine Claire, qui a rendez-vous avec un Albert 

(le même mais en autre), qui rencontre Arthur 

(renommé Albert 2) puis France (transformée 

en Albertine) et enfin Albert 3, qui disparaît 

dans les fumées soixante-huitardes. Vous 

suivez ? « C’est un jeu, pour rire, pour passer le 

temps on joue en attendant Albert. »… dit Albert. 

Peut-être un traitement plus contemporain 

aurait- i l  pu au moins redonner de l ’éclat à 

cette partition dingo, toute en retournements 

et détournements alambiqués. Thomas Deri-

chebourg, qui se met en scène dans le pre-

mier rôle, se contente paresseusement des 

effets les plus convenus et peine à diriger une 

troupe d’acteurs encore verts. Du coup, la 

pièce paraît terriblement datée et bien pâle 

décalque de Pinter, Ionesco ou Horovitz. En 

fait de « pièce-vertige, née du désir de désor-

dre, où l’ identité vole en éclats  », ce jeu-là 

semble drôlement vain.

Gwénola David

Albert 1er, de Philippe Adrien, mise en scène de 

Thomas Derichebourg, jusqu’au 20 décembre, à 20h, 

sauf jeudi à 19h30 et dimanche à 15h30, relâche 

lundi, au Théâtre de la tempête, Cartoucherie, 75012 

Paris. Rens. : 01 43 28 36 36 et www.la-tempete.fr. 

Durée : 1h40.
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Thomas Derichebourg se met en scène en pervers 

manipulateur.

critique ¶
Les Sept Jours  
de Simon Labrosse
Une Genèse contemporaine sur la dureté du monde en équilibre 
entre comique et tragique. Une réussite.

La compagnie de Claude Viala avait proposé 

voici deux ans une excellente adaptation de 

L’Espèce humaine de Robert Antelme. Le regis-

tre est cette fois différent, d’un comique qui 

dénonce cependant la solitude et la précarité 

dans une société atomisée, où rencontrer l’autre 

est une chose très compliquée. « Au commence-

ment était Simon et Simon était sans emploi. » Il 

est prêt à tout pour s’intégrer, même à exposer 

sa vie au public ! Sa vie insignifiante qu’il passe 

à s’efforcer de trouver un travail au cœur d’une 

société caractérisée par une terrible violence 

espoir. La canadienne Carole Fréchette a écrit 

cette pièce en période de crise économique, 

alors qu’elle avait décidé de quitter son travail 

pour devenir écrivain : une décision difficile, qui 

s’est avérée une réussite (le texte a été joué dans 

plus de dix pays). Cette pièce renvoie aussi de 

façon évidente à la condition de l’artiste, à ce 

métier différent, extraordinaire, qui doit permettre 

de gagner de l’argent autant que de tendre un 

miroir au public. Un miroir apparemment défor-

mant – merci à l’imagination des artistes –, mais 

ô combien révélateur. Il suffit de lire le journal, ici 

et maintenant, pour le constater.

Agnès Santi

Les Sept Jours de Simon Labrosse, de Carole 

Fréchette, mise en scène Claude Viala,  

du 19 novembre au 28 décembre du mercredi  

au samedi à 20h30, dimanche à 17h, au Théâtre  

de l’Opprimé, 78 rue du Charolais, 75012 Paris.  

Tél. 01 43 40 44 44. 

économique et un vide relationnel sidérant. 

Déployant des trésors d’imagination, il propose 

pourtant des services uniques et variés : casca-

deur émotif, spectateur personnel, finisseur de 

phrases, flatteur d’egos, allégeur de conscience, 

remplisseur de vide. Des tentatives qui visent 

autant à intégrer le monde du travail qu’à trou-

ver un sens à sa vie, à se débarrasser de son 

angoisse en étant utile, et à ce titre rétribué. 

Simon (Cédric Revollon) est flanqué de deux 

acolytes. Léo (Hervé Laudière) a reçu une bri-

que à l’endroit du cortex où se forment les mots 

positifs, il ne peut plus les dire, et écrit des poè-

mes sombres et rageurs. « Il pleut des briques 

sur le monde pourri. » Nathalie (Léonore Chaix, 

très drôle) est focalisée sur ses organes et son 

développement personnel, comme le prouve son 

échographie du pancréas, elle a une « vie inté-

rieure assez exceptionnelle ».

Une intense révolte
Les acteurs excellents savent ici ménager les 

effets comiques de leur identité irréaliste, et lais-

ser voir la solitude désespérée d’êtres perdus, 

accrochés à des repères fallacieux. Une solitude 

qui est un écho bien réel de notre monde contem-

porain. Touchant théâtre, lieu de mensonge qui 

habille la scène et les personnages pour mieux 

dénuder les âmes, pour mieux révéler des bribes 

de vérité débarrassées de masques et d’alibis, 

pour mieux dénoncer la violence du monde. En 

partage avec le public, sur une musique de San-

severino, la mise en scène de Claude Viala éclaire 

subtilement ce paradoxe, ce fragile équilibre qui 

exploite le comique des situations tout en laissant 

voir le tragique de l’existence. La scène montre 

clairement aux spectateurs que sous les tentati-

ves laborieuses, incongrues et vaines de Simon 

une angoisse immense et parfois une poignante 

et intense révolte s’expriment. Léo en sait quel-

que chose, lui qui ne peut même plus dire le mot 
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Nathalie et Simon (Léonore Chaix et Cédric Revollon) 

appliqués à représenter sur scène la vie ordinaire  

de Simon.
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01 60 85 20 85 du mardi au samedi de 14h à 18h

www.theatre-bretigny.fr

Edouard II
de Christopher Marlowe
Mise en scène, scénographie, lumière : Cédric Gourmelon
Traduction : André Markowicz
avec la collaboration de Cédric Gourmelon

Vendredi 12 
et samedi 13 décembre à 20h30

THÉÂTRE
BRÉTIGNY
Scène conventionnée du Val d’Orge
Saison 08/09

photo : C. Berthelot

entretien / Olivier Py

Le conte : métaphoriser 
puis résoudre la violence
Il n’est jamais trop tôt pour bien faire. Alors que le monde, et 
singulièrement les enfants, sont de plus en plus soumis au danger 
d’une virtualité aussi puissante que désenchantée, caractérisée par 
des avalanches d’images formatées, Olivier Py, directeur de l’Odéon-
Théâtre de l’Europe, affirme la nécessité de programmer et créer 
du théâtre jeune public. Le théâtre demeure un “outil d’humanité” 
d’une grande beauté et d’une pertinence unique, que les enfants 
sont en droit de découvrir. Ainsi, le théâtre de l’Odéon est ouvert 
pendant les vacances de Noël ! Petits et grands pourront assister 
à l’adaptation et la mise en scène par Olivier Py de trois Contes de 
Grimm méconnus, La Jeune Fille, le diable et le moulin, L’Eau de la 
vie et La vraie Fiancée.

Pourquoi voulez-vous promouvoir le théâtre 

jeune public ?

Olivier Py : La première chose que j’ai faite en 

arrivant à l’Odéon, c’est de dire qu’il fallait qu’il y 

ait dans la programmation un espace réservé au 

jeune public. La saison dernière, nous avons pro-

posé Pinocchio de Joël Pommerat. Je crois que 

le théâtre jeune public fait partie de nos missions, 

notamment d’un point de vue pédagogique. J’en 

fais depuis quinze ans, toujours avec les contes 

de Grimm, j’ai ainsi suivi un sillon que je veux 

continuer. C’est une chose que je fais avec une 

grande fierté. Le fait de travailler pour les enfants 

me donne beaucoup de liberté, et m’oblige à être 

concis. Les enfants s’ennuient très vite ! Cette 

année, le théâtre de l’Odéon ouvre pendant les 

vacances de Noël, ce qui ne s’est pratiquement 

jamais fait. C’est notre devoir de service public de 

tenter ce genre d’aventure, destinée en particulier 

aux enfants qui ne partent pas en vacances. En 

collaboration avec la Mairie de Paris, 400 places 

seront offertes à des familles.

Que pensez-vous du conte en tant que genre 

littéraire ?

O. P. : Je ne suis pas attaché au genre du conte 

mais aux Grimm, tout d’abord parce que leurs 

contes ne s’adressent pas aux enfants. Je ne les 

lisais pas quand j’étais petit et je doute qu’on les 

lise aux enfants aujourd’hui. Les Grimm n’ont pas 

écrit ces contes de leurs mains, c’est la synthèse 

de ce qu’on leur a raconté. Les contes ressem-

blent à des synopsis d’une page ou une page et 

demie qui permettent une très libre adaptation. 

C’est pourquoi je les ai choisis. Je sélectionne tou-

du récit. Ils sont hallucinés d’images et de plus en 

plus dépourvus de modèles qui leur permettent 

d’échapper à la violence. Au théâtre, ils peuvent 

aborder ces questions de la mort, la violence 

sexuelle ou politique, l’injustice, la pauvreté, avec 

les métaphores du Conte. La violence sexuelle 

qui se lit entre le père et la fille dans La Jeune 

Fille, le diable et le moulin est métaphorisée par 

les mains coupées par le père, qui vont repousser 

à la fin. Les contes de Grimm parlent toujours d’un 

traumatisme de l’enfance qui va se résoudre, donc 

ils sont hautement moraux. Tous les enfants ne 

subissent heureusement pas des destins trauma-

tiques, mais la violence du monde autour d’eux 

existe, et ils y ont accès par un incessant bom-

bardement d’images.

Comment l’espoir advient-il ?

O. P. : L’enfant rencontre sur sa route des person-

nages providentiels, des gens qui vont l’aider, et 

ce que ne font pas tous les contes. On cache ces 

contes aux enfants à cause de leur violence, mais 

je me suis rendu compte que cette violence était 

très utile pour parler aux enfants d’aujourd’hui, qui 

sont confrontés à une brutalité du monde interfé-

rant beaucoup plus dans leur univers qu’à mon 

époque, plus protégée. Il n’est pas dit que les 

enfants ont à ce jour plus de moyens de suppor-

ter cette violence, qui signifie aussi la disparition 

des forces métaphorisées par des anges ou des 

êtres merveilleux. La vie est violente mais aussi 

généreuse. Ces rencontres vont lui permettre de 

formuler ce qu’il a vécu et de survivre. Ces contes 

mettent en jeu la résilience, c’est pour ça qu’ils 

nous fascinent.

Ces contes sont-ils un art populaire par 

excellence ?

O. P. : Aujourd’hui on méprise profondément l’art 

populaire. Les Grimm pensaient au contraire que 

dans l’art populaire il y a plus d’art que dans l’art 

des salons, que la vérité réside dans l’art popu-

laire, - un peu comme Dubuffet avec l’art brut. Ils 

estimaient qu’il fallait sortir des salons et que les 

gens savants ne pouvaient pas accéder à l’esprit 

du peuple. Au fond, on n’est pas loin de cette idée 

politique quand on crée des spectacles pour les 

enfants, on s’adresse au peuple.

Créer un théâtre populaire est l’une des 

grandes préoccupations du théâtre public, 

pas toujours facile à mettre en œuvre…

O. P.  : Pourquoi cela ne serait-il pas facile ? 

Quelqu’un m’a dit un jour que le théâtre populaire 

c’était le Graal. Je ne suis pas d’accord. J’ai fait 

ma vie à l’endroit du théâtre. Nous le vivons, nous 

voyons des salles pleines. Je ne suis pas certain 

que cela soit si difficile.

Propos recueillis par Agnès Santi

La Jeune Fille, le diable et le moulin, L’Eau de la 

vie et La vraie Fiancée, des frères Grimm, à partir de 

sept ans, adaptation et mise en scène Olivier Py, du 

23 décembre au 18 janvier aux Ateliers Berthier, 8 bd 

Berthier, 750017 Paris. Tél. 01 44 85 40 40.
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L’un des trois contes de Grimm au programme, La Jeune Fille, le diable et le moulin.

« Ces contes mettent 
en jeu la résilience, 
c’est pour ça qu’ils 
nous fascinent. » Olivier Py

jours des contes qui n’ont pas fait l’objet d’une 

grande adaptation ou transposition, ce qui auto-

rise une écriture très personnelle, avec un support 

diégétique qui est ce que les Grimm proposent. 

Par ailleurs les Grimm m’intéressent parce que j’ai 

beaucoup travaillé sur le romantisme allemand, 

pour moi un lieu d’interrogation riche de sens. 

Ces contes s’apparentent aussi à de très courtes 

pièces shakespeariennes. L’Eau de la vie suit le 

même schéma que Le Roi Lear, avec trois fils au 

lieu de trois filles. Les Grimm admiraient Shakes-

peare, pierre de touche de la pensée romantique, 

peut-être ont-ils “shakespeariser” ce qu’ils enten-

daient, une caractéristique qu’on ne retrouve pas 

du tout chez Perrault ou Andersen.

Quelles sont les spécificités des contes de 

Grimm ?

O. P.  : J’apprécie beaucoup le fait qu’ils osent 

parler de tout, sans aucune pudeur thématique, 

entretien / Michaël Dusautoy

représenter la promenade 
par l’envol de l’imaginaire
Le plasticien Michaël Dusautoy du collectif Quatre Ailes signe Le 
Projet RW d’après La Promenade de Robert Walser. Théâtre, cirque 
et film d’animation, les expériences scéniques aériennes se vivent au 
gré des rencontres anodines du libre promeneur helvétique.

Quel regard singulier portez-vous sur la 

scène ?

Michaël Dusautoy : Un parcours de plasticien et 

de vidéaste m’a conduit à privilégier la forme scéni-

que de l’installation en reliant l’art vidéo au théâtre. 

Or, j’ai toujours tenu à injecter de la vie à l’intérieur 

des images, en voulant que l’installation s’incarne 

contre la peur du vide ou d’un manque existentiel. 

Cette transmission et le partage d’un savoir-faire 

sont la quête même de notre collectif éclectique 

composé de circassiens, de plasticiens, de musi-

ciens, d’écrivains, de vidéastes et de chanteurs.

Pourquoi ce choix de La Promenade, petit 

journal poétique de l’auteur suisse Robert 

Walser, ironisant sur la vie quotidienne ?

M. D. : Le texte pose la question de la représenta-

tion au théâtre, celle de la marche, du mouvement, 

des paysages, des lieux. L’enjeu n’est pas l’histoire 

de la promenade mais la carte géographique, un jeu 

de l’oie à travers lequel le promeneur se raconte à 

mesure qu’il découvre les petites choses de la vie. 

Il révèle ce qui l’émeut en ne redoutant pas de s’ex-

poser. Assumant ce qui lui arrive, il laisse affleurer 

le mal-être ou le plaisir en entraînant le spectateur.

Ce personnage d’auteur vous touche parti-

culièrement.

M. D. : Walser ne représente pas l’artiste roman-

tique enfermé dans sa tour d’ivoire mais plutôt le 

bon gaillard suisse qui aime bien manger et boire. 

Écrire signifie aller vers les autres, à la rencontre 

du monde, du mouvement et de la vie : un défi 

majeur de l’exploration théâtrale.

Comment représentez-vous la promenade et 

les paysages ?

M. D. : Damien Saingeon, comédien et trapéziste, 

s’élève dans les airs en traduisant l’effort physi-

que imposé au corps, un mouvement rythmique 

comparable à celui de la marche. La table et la 

chaise de l’écrivain décollent du sol comme des 

tapis volants. Les détails quotidiens, les signes 

infimes et banals de cette aventure, révèlent une 

vision poétique du monde ; la transfiguration de 

l’insignifiant provient de la description même de la 

balade. Les paysages reposent sur l’iconographie 

populaire suisse et l’influence asiatique – bouts 

de papier, estampes chinoises jusqu’aux papiers 

découpés traditionnels suisses. L’esprit du mar-

cheur appartient à la philosophie zen.

La métaphore de la feuille de l’écrivain est 

présente sur la scène.

M. D. : Une banque insolite d’images créatrices 

de l’univers personnel du promeneur se déploie 

derrière, au-dessus et au-devant d’une grande 

feuille de papier kraft qui arrive du fond de la scène 

comme une vague. Cet écran brut est propice au 

théâtre d’ombres, à la réception et à l’envol de 

l’imaginaire.

Comment racontez-vous ce cheminement 

du matin jusqu’au soir ?

M. D. : L’adaptation parle de la façon dont on a 

aimé l’œuvre. Si on s’éloigne de la nouvelle d’ori-

gine, c’est pour mieux la raconter sans la trahir. 

Les rencontres en chemin - le libraire, la banquière, 

le postier, la bergère, l’ouvrier… - réinstallent le 

poète à sa place, séparée d’une société qui ne 

le comprend pas. Walser est un artiste essentiel, 

fuyant d’abord le tape-à-l’œil.

Propos recueillis par Véronique Hotte

Le Projet R.W., d’après La Promenade de Robert 

Walser, mise en scène de Michaël Dusautoy, du 8 au 

19 décembre 2008 au Théâtre des Quartiers d’Ivry, du 

lundi au vendredi 20h, jeudi 19h, au Studio Casanova, 

69 avenue D. Casanova 94 - Ivry Tél. 01 43 90 11 11

Les 22 et 23 décembre au Vingtième Théâtre, lundi 

20h, mardi 14h30 et 20h, 7 rue des Plâtrières 75020 

Paris Tél. 01 43 66 01 13
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Le metteur en scène, scénographe et vidéaste Michaël 

Dusautoy.
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DÉCEMBRE
RENCONTRE
avec Juliette Binoche et Akram Khan 
2 et 3 décembre

RISQUE ZÉRO
Compagnie Galapiat (cirque)

du 6 au 9 décembre

AU CREUX DE L’OREILLE
Jean-Jacques Fdida (conte et musique)

13 et 14 décembre

BOLILOC
Philippe Genty / Mary Underwood 
du 17 au 19 décembre

LA PUCE À L’OREILLE
Georges Feydeau / Paul Golub 
du 28 au 31 décembre

01 46 03 60 44 / www.top-bb.fr
THÉÂTRE DE L’OUEST PARISIEN
1 PLACE B. PALISSY - 92100 BOULOGNE-BILLANCOURT
M° Ligne 10 - Station Boulogne-Pont de Saint Cloud
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intégrale de
l’œuvre vocale
7 concerts
et 1masterclass
9 › 14 déc 2oo8

o153o51919
www.athenee-
theatre.com

unefin
d’année
musicale!
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parlaCompagnie
LesBrigands
18 déc o8
› 4 jan o9
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Renseignements / Locations  01 48 33 16 16
En savoir plus www.theatredelacommune.com

Métro ligne 7, station Aubervilliers-Pantin-4 Chemins

Saison 2008  2009
Idéals

théâtre de marionnettes
à partir de 8 ans
13 décembre 

Un récit initiatique, tantôt drôle, tantôt noir comme un polar, où 40 marion-
nettes restituent à merveille la fantaisie de Roald Dahl, auteur de Charlie et
la chocolaterie.
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Les Sorcières
de Roald Dahl
mise en scène Sylvain Maurice

DÉCEMBRE 

jongle
à partir de 6 ans
16 et 18 décembre

Vincent de Lavenère, jongleur « qui a de l’or entre les mains » (L’Humanité),
nous embarque, de balle en balle, pour un voyage en terre fertile de
l’Imagination. Petits et grands en sont bouche bée. Magique.

Jongle d’Oc
de et avec Vincent de Lavenère©
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théâtre
du 17 au 20 décembre

Sommes-nous capables en 2008 de grands rêves ? Pour réponse, sur scène,
un bric-à-brac d'utopies, au souffle léger et à taille humaine, entre chan-
sons, soliloques et bricolages alchimistes, qui donne du plaisir, simplement.

Le Cabaret
des Utopies 
création collective du Groupe Incognito 

jonglerie musicale 
tout public
du 19 au 21 décembre

Dialogue entre deux bateleurs poètes, jongle et musique. Avec facétie et
sans artifice, ils accordent leur talent à l’unisson – osmose idéale entre deux
arts. Quand le chant des balles s'installe, il suffit de l'écouter.

Le Chant
des Balles  
de Vincent de Lavenère et Éric Bellocq 
mise en scène Rémy Ballagué

©
 L

au
re

 V
as

co
ni

©
 É

m
m

an
ue

l R
io

uf
ol

conférence
15 décembre

Émotion, raison et décision conférence d’Alain Berthoz Professeur au
Collège de France, Chaire de Physiologie de la perception et de l’action
entrée libre, dans la limite des places disponibles
réservations indispensables au 06 21 20 59 55 du lun au ven de 9h à 17h

dans le cadre des 

Lundis du Collège
de France
à Aubervilliers ©
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critique ¶
Une Nuit 
dans  
la montagne
Jacques David met en scène les 
variations écrites par Christophe 

Des malles, des bagages, des enchevêtrements 

de comédiens et de marionnettes, il n’en fallait 

pas plus pour imaginer la caverne d’Ali-Baba, à 

la façon de Marjorie Nakache. La metteuse en 

scène a trouvé un plaisir savoureux à concevoir 

dans l’audace un chez-soi onirique, un bric-à-

brac de paysages illuminés et de rêves accumu-

lés, une pure invention décalée et muséale, à la 

fois sombre et lumineuse, comme la vie qui coule 

entre le blanc, le noir et les couleurs de nos jours 

changeants. Sur le plateau, un horizon catastro-

phique de monts et de montagnes, juchés dans 

le désordre au-dessus de vallées et de villages 

miniaturisés, semble être prêt à s’effondrer ou 

bien à glisser jusqu’aux pieds du public. Cette 

fresque scénique esquissée à partir du Jeune 

Prince et la vérité de Jean-Claude Carrière met en 

scène un jeune maître d’Orient, une jolie marion-

nette de figure princière, portée par le conteur, la 

comédienne Pauline Delerue en blouson de cuir 

et lunettes de motard sur la tête. Le baroudeur 

trash et maladroit de nos temps modernes en 

a vu d’autres, il manque toutefois pour parfaire 

son éloquence un bon âne qui répondrait à la 

tradition classique de sa posture : il est destiné 

à parcourir la terre entière à la recherche d’on ne 

sait quelle raison.

Transformations, méta-
morphoses et merveilleux, 
l’homme change
C’est afin de porter son jeune maître vers des 

pays et des contrées inconnus puisqu’il doit trou-

ver la vérité pour épouser sa dulcinée, selon la 

dure loi paysanne du père. Le duo croise sur sa 

route initiatique un échantillon de figures humai-

nes, patrons, vagabonds, juges, plaignants, faux 

amis et imbéciles, marionnettes ou comédiens, 

comme Xavier Marcheschi, Sonja Mazouz, Mar-

jorie Nakache et Béatrice Ramos. La planète dis-

pose d’une multiplicité de reflets que nous retrou-

vons en nous-mêmes quand nous les cherchons 

si loin. Transformations, métamorphoses et mer-

veilleux, l’homme change, il n’est pas une donnée 

définitive car le temps est un maître formateur 

accompli. Où se trouve la vérité ? Ni dans les châ-

teaux, ni dans les palais, ni dans les églises, ni 

dans les étoiles. Seul le vieil homme sage apporte 

une réponse énigmatique  au jeune homme  : 

« Écoute-moi et n’oublie jamais ce que je vais te 

dire. Il faut toujours suivre ceux qui cherchent la 

vérité. Et toujours fuir ceux qui l’ont trouvée. » La 

réflexion porte ses fruits, et c’est au milieu de la 

danse hétéroclite des objets, des marionnettes 

et des corps d’acteurs épanchés que le monde 

convoité se reconstruit. Un enchantement.

Véronique Hotte

Le Jeune Prince et la vérité, de Jean-Claude Carrière, 

mise en scène de Marjorie Nakache, du 17 au  

21 décembre 2008, les 17, 18 et 19 à 14h, les 17, 

19 et 20 à 20h15, le 21 à 16h au Studio-Théâtre de 

Stains 19, rue Carnot 93- Stains Tél. 01 48 23 06 61 

et studio_theatre@yahoo.fr ou www.studiotheatres-

tains.fr. Texte publié à Heyoka Jeunesse/Actes Sud-

Papiers. Pièce vue au Festival off/Avignon 2008.
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Un prince oriental porté au sublime par un conteur 

d’aujourd’hui.

critique ¶
Coriolan

Orgueilleux et brutal chef de guerre, Caïus Mar-

tius, nourri à la mamelle de l’ambitieuse Volumnia, 

parangon des vertus romaines, est le bras armé de 

la République contre les Volsques auxquels il inflige 

une cinglante défaite devant Corioles, leur capitale. 

Il doit au sang répandu à flots de l’ennemi son sur-

nom de Coriolan. Son triomphe conduit sa caste 

à le proposer comme consul mais pour acquérir 

ce titre, il lui faut obtenir les voix de la plèbe dont 

il a toujours méprisé la versatilité, la pleutrerie et la 

couardise. Coriolan ne reconnaît de légitimité qu’au 

sang, celui qui coule dans ses veines patriciennes 

et celui des ennemis que Christian Schiaretti choisit 

de lui faire porter au visage comme un trophée. Au 

moment de devoir gagner les suffrages de la plèbe, 

Coriolan doit donc se plier aux usages de la repré-

sentation politique qui lui imposent de montrer ses 

cicatrices de guerre comme autant de promesses 

ainsi son bannissement et sa mort. Si la guerre, 

comme le remarquait Clausewitz est « la continua-

tion de la politique par d’autres moyens », force 

est d’admettre que Coriolan, praticien des armes 

plutôt que théoricien, est inapte à croiser le fer des 

mots et incapable de briller au forum comme il le 

fait sur le champ de bataille. Personnage tragique 

s’il en est, Coriolan est pris dans le rets de contra-

dictions dont il ne peut s’échapper : sa vertu est 

la raison de sa chute, sa pureté est l’occasion de 

sa souillure, son intégrité est la cause de sa mort. 

Héroïque et noble, Coriolan est un homme du 

passé, nécessairement dépassé par l’Histoire : à 

Rome, il incarne des valeurs guerrières suspectes 

aux yeux des démocrates, pour l’Angleterre renais-

sante exténuée par les conflits des Roses il campe 

des valeurs médiévales désuètes et dangereuses, 

pour la modernité, il est l’homme providentiel dont 
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Christian Schiaretti met en scène avec brio Coriolan de Shakespeare.

se méfient les foules tout en l’adorant. A cet égard, 

le choix fait par Christian Schiaretti de mettre en 

scène cette pièce rarement montée en affirmant 

y trouver « des questions de fonctionnement ou 

d’état du politique » résonne dans l’évidence d’in-

terrogations brûlantes d’actualité.

La représentation : victoire 
du théâtre sur la politique
Comme à son habitude, Christian Schiaretti excelle 

ici à mettre en scène une troupe nombreuse et 

homogène. Sur le vaste plateau nu, remarquable-

ment mis en lumière par Julia Grand, les tableaux 

composés sont beaux et puissamment évocateurs. 

Mouvement des drapeaux, chorégraphie scénique 

impeccable, animation constamment pertinente 

de l’espace et des figures, économie jouissive des 

accessoires qui suggèrent les lieux sans empêtrer le 

jeu, rythme précis des scènes qui s’enchaînent avec 

brio : tout participe à offrir aux comédiens une aire 

de jeu parfaitement adéquate. Si la diction de cer-

tains a parfois du mal à se mesurer aux dimensions 

du plateau, tous incarnent avec une belle assu-

rance les protagonistes virulents de cette tragédie. 

Le contraste entre Ménénius Agrippa, incarné avec 

une humanité bienveillante et caustique par le for-

midable Roland Bertin, et Coriolan, auquel Wladimir 

Yordanoff offre tous les attraits d’une mâle rudesse, 

suggère avec intérêt les deux manières « d’user de 

la bête » en politique que répertoriait Machiavel : 

le renard et le lion, le drame entre le sénateur et 

le général se jouant peut-être de leur impossible 

conciliation… Le reste des acteurs composent avec 

eux une troupe énergique et harmonieuse et tout 

dans ce spectacle concourt à la représentation 

réussie des affres de la représentation !

Catherine Robert

Coriolan, de William Shakespeare ; mise en scène  

de Christian Schiaretti. Du 21 novembre au  

19 décembre 2008. Du lundi au samedi à 20h ; le 

dimanche à 15h30. Théâtre Nanterre-Amandiers,  

7, avenue Pablo-Picasso, 92022 Nanterre. 

Réservations au 01 46 14 70 00.

de protection tutélaire. Mais il s’y refuse. « Totus 

mundus agit histrionem » : tout le monde joue la 

comédie, sauf Coriolan. Cet adage de Pétrone, qui 

figurait sur le fronton du Globe shakespearien, est 

tracé par une main populaire sur le mur du vaste 

plateau investi par la troupe que dirige Schiaretti, 

comme pour rappeler cette double nécessité théâ-

trale et politique à laquelle Coriolan résiste, signant 

critique / tout public

Le Jeune Prince et la vérité
Au fait des métissages culturels dans sa ville de Stains, Marjorie 
Nakache s’en remet au conte oriental de Jean-Claude Carrière pour 
parcourir la planète et ses hommes en quête inlassable d’absolu.

Pellet autour d’un thème inspiré 
d’Ibsen et explore les rapports 
entre la vie et la création sous 
leur modalité féminine.

A l’instar de la flamboyante Floria Tosca, les 

héroïnes de la pièce écrite par Christophe Pel-

let vivent d’art et d’amour et poussent jusqu’au 

sacrifice leur dévotion et leurs engagements. 

Sylvana Pintozzi, la première, actrice déchue 

tentant désespérément de sauver son théâtre et 

sa carrière ruinés par le four d’une mise en scène 

incomprise ; Anne Engstrandt, la deuxième, 

dramaturge au talent tari ; Hilde Jensen, la troi-

sième, qui renonce à ses rêves de transforma-

tion du théâtre de Sylvana en restaurant, et enfin 

Julia Rees, la quatrième, qui a ressuscité ce lieu 

en y jouant avec succès la pièce d’Ibsen dont 

l’échec avait tué Sylvana Pintozzi. 

Histoires de femmes  
et histoire des femmes
L’amour fait le l ien entre ces générations de 

femmes qui aiment les femmes et doivent impo-

ser au monde, en plus de leur talent, leurs pré-

dilections érotiques. Du déni de Sylvana, homo-

sexuelle en secret, au bonheur tranquille de Hilde, 

qui élève sa fille avec sa compagne, la pièce de 

Christophe Pellet évoque presque un demi-siècle 

de combats pour que la société accepte de s’ac-

commoder de la vérité des attachements. Sur un 

grand plateau de bois nu, tour à tour espace de 

désolation et de création, les comédiennes diri-

gées par Jacques David animent les dialogues en 

relais de ces maîtresses-femmes qui se débattent 

toutes dans ce dilemme dont Christophe Pellet 

emprunte la structure aux interrogations des piè-

ces d’Ibsen centrées sur la figure du créateur  : 

une vie réussie est-elle une vie œuvrée ou une vie 

d’œuvres ? Entre réalisation de soi et production 

du beau, du bien ou de l’utile, les héroïnes de cette 

pièce luttent sur tous les fronts. C’est là que le 

texte de Christophe Pellet atteint parfois les limites 

du didactisme, en exposant ensemble les combats 

existentiels, politiques et artistiques de ces Ama-

zones, et la démonstration de l’évolution des men-

talités et des comportements saphiques tournent 

parfois à l’exposé sociologique trop appuyé. Cela 

étant, le spectacle est sauvé par l’interprétation 

nuancée et sensible des comédiennes qui offrent 

un joli kaléidoscope aux féminines couleurs.

Catherine Robert

Une Nuit dans la montagne, de Christophe Pellet ; 

mise en scène de Jacques David. Du 7 novembre 

au 7 décembre 2008 à 20h30 ; le dimanche à 17h. 

Relâches les 10, 20, 21 et 24 novembre et le  

1er décembre. Théâtre du Soleil. Cartoucherie, 75012 

Paris. Réservations au 01 43 74 24 08.

Christian Schiaretti met en scène 
Coriolan, tragédie politique et 
guerrière interrogeant le statut 

de la représentation. Un spectacle magistral au souffle épique servi 
par des comédiens d’envergure.
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Dominique Jacquet, solaire interprète de Sylvana 

Pintozzi.
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Israël-Palestine, 
portraits
Pauline Sales
LES 13 DÉCEMBRE 2008, 10 JANVIER ET 8 FÉVRIER 2009

Saint Elvis
Serge Valletti
CRÉATION - DU 4 DÉCEMBRE 2008 
AU 9 JANVIER 2009

Mise en scène Olivier Werner

La nuit électrique
Mike Kenny
DU 9 DÉCEMBRE 2008 AU 14 JANVIER 2009

Mise en scène Marc Lainé

Acte
Lars Norén
DU 15 JANVIER AU 7 FÉVRIER 2009

Mise en scène Christophe Perton

Rien d’humain
Marie NDiaye
DU 20 JANVIER AU 7 FÉVIER 2009

Mise en scène Olivier Werner

Théâtre de l’Est parisien - direction Catherine Anne
159, avenue Gambetta Paris 20e - theatre-estparisien.net

B
E

LL
E

V
IL

LE
20

08

0143648080

-
à partir de 

7 ans

L’Est parisien accueille Valence…
2 mois avec La Comédie de Valence dirigée par Christophe Perton. 
Avec les comédiens Yves Barbaut, Juliette Delfau, Ali Esmili, Vincent Garanger, 
Pauline Moulène, Anthony Poupard, Claire Semet, Hélène Viviès et Olivier Werner.

Bibliothèque 
Municipale 
Saint-Fargeau
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entretien / Cédric Gourmelon

Edouard II :  
l’amour subversif
En cinq actes, la pièce de Christopher Marlowe (1564-1593), 
totalement rebelle au conformisme, relate le règne d’Edouard II 
d’Angleterre, qui transgresse toutes les lois par amour pour son 
favori, le français Gaveston. Cédric Gourmelon met en scène cette 
pièce crue et sanglante, insolente et baroque, qui évolue au fil de 
la représentation vers la tragédie.

Pourquoi vous êtes-vous intéressé à cette 

pièce élisabéthaine ?

Cédric Gourmelon : J’ai découvert cette pièce il 

y plus d’une dizaine d’années par le film de Derek 

Jarman (1991) , cinéaste anglais qui a réalisé un 

Edouard II très militant avec les partisans du roi 

qui arboraient des tee-shirts avec un triangle rose 

et ceux du baron Mortimer qui ressemblaient à 

des CRS. En Angleterre les lois homophobes exis-

taient encore au début des années 80. Je me suis 

demandé à quel point il avait adapté le texte qui 

me paraissait étrangement sulfureux. J’ai été très 

ému par la liberté de ton de l’auteur et je me suis 

intéressé à sa vie. Le personnage m’a fasciné et 

j’ai voulu monter sa pièce un peu boiteuse, que 

empêche littéralement d’être roi ?

C. G. : Au début de la pièce, le roi anoblit son 

mignon, un cul-terreux. C’est un acte révolu-

tionnaire, qui explose le devoir d’allégeance de 

la noblesse envers le roi. Le roi annonce aussi 

aux barons qu’il veut démembrer le royaume, un 

choix inimaginable qu’il décide par amour pour 

Gaveston, pour batifoler tranquille. L’institution 

religieuse est de la même façon attaquée, mais 

pas le principe de la foi ou la croyance. Lorsque 
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« L’auteur m’a  
beaucoup ému par 
son écriture, sa 
manière de parler 
avec originalité de 
l’amour, avec pour 
personnage central 
un roi amoureux 
homosexuel. » Cédric Gourmelon

j’ai trouvée à la fois insolente et touchante, avec 

une forme de naïveté que je ne trouvais pas chez 

Shakespeare. Marlowe est sans doute moins pro-

fond et la langue est plus directe et plus simple – 

on compte environ deux fois moins de mots chez 

Marlowe que chez Shakespeare - mais l’auteur 

m’a beaucoup ému par son écriture, sa manière 

de parler avec originalité de l’amour, avec pour 

personnage central un roi amoureux homosexuel, 

ce qui complique et théâtralise davantage les cho-

ses. Ce n’est pas une pièce sur l’homosexualité, 

mais le fait que le roi aime un homme est plus rare 

et plus subversif.

Qu’est-ce qui caractérise ce roi que l’amour 

C. G. : La pièce appartient à l’histoire du théâtre, 

mais j’ai l’impression que Marlowe se moque lui-

même de sa pièce avec une sorte d’auto-dérision. 

On ne retrouve pas tous les éléments habituels 

d’une tragédie archétypale, en tout cas pas au 

début. Cette tragi-comédie héritée du théâtre 

médiéval évoque un univers très séquentiel comme 

une BD. La tragédie naît par le roi Edouard II, par 

son chemin de croix à la fin. On commence par 

une intrigue riche en rebondissements et péripé-

critique ¶
Côte d’Azur
Un tank récupéré des tueries de 14, des bidons, une radio où susurre 
la nostalgie des années 60 : les artistes de la Mezzanine continuent 
de recycler l’avenir et de théâtraliser leurs prémonitions.

Denis Chabroullet est un curieux pessimiste qui 

sait toujours émailler de tendresse et d’humour 

ses imprécations et ses colères, comme s’il ne 

parvenait pas tout à fait à désespérer de l’hu-

main. Amoureux des matières et des objets, cet 

amateur d’improbable et d’imprévu chine dans 

ses souvenirs, dans ses fantasmes et dans ses 

cauchemars les hétéroclites éléments qui compo-

sent le monde qu’il crée et qui, à l’instar d’un pay-

sage inconscient, se fabrique par déplacements 

et condensations, laissant au spectateur une 

liberté d’analyse fondée sur ses propres angois-

ses. Dans l’installation de son nouveau spectacle, 

qu’il a scénographiée avec Michel Lagarde, une 

haute palissade de bois percée de meurtrières 

lequel la clôture autistique se protège en vain : les 

objets sont comme les habitants de ce lieu déli-

rant, déglingués et sordides. Pourtant, à l’instar 

d’un Ponge ou d’un Chardin dévoilant l’inatten-

due beauté des choses trop souvent regardées, 

Chabroullet sait montrer l’émotion des objets et 

des hommes trop usés.

Esthétique de la dévoration 
et poétique du désastre
Vision radicale des errements du monde contem-

porain, anticipation poétique de la catastrophe, 

requiem pour une fraternité défunte ou appel au 

sursaut  : Côte d’Azur installe dans un cloaque 

d’eau huileuse toute une tribu de monstres sym-
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Côte d’Azur : le nouveau poème de la catastrophe composé par le Théâtre de la Mezzanine.
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De joyeux convives en goguette près de la table à 

manger.

le roi est hébergé par des moines dans sa fuite, il 

porte un regard tendre sur cet abbé qui le sauve 

et le protège, tandis que dans la pièce les évêques 

et archevêques sont par contre fustigés. Ce roi 

contemplatif n’est pas fait pour être roi. Son par-

cours en plusieurs étapes évolue vers le tragique. 

Dans un premier temps il subit, puis décide de 

se venger de manière excessive et enfin éprouve 

une terrible solitude. La pièce prend de l’épaisseur 

dans le dernier acte, très touchant, qui corres-

pond à la découverte de la pensée par la douleur 

et l’introspection. Le roi acquiert une dimension 

sacrée par sa douleur au moment de l’abdication. 

Il demeure profondément honnête, alors que la 

plupart des autres personnages sont avides de 

pouvoir, inconstants ou caricaturaux. Il n’y que le 

roi qui trouve grâce aux yeux de Marlowe.

En quoi la pièce est-elle “une fausse tragé-

die classique” ?

ties, qui s’apparente à une bouffonnerie, pour aller 

jusqu’à la tragédie. La scénographie, au départ 

conventionnelle, évolue ainsi vers un espace 

mental qui accompagne l’intériorité du roi. Mes 

spectacles mettent en lumière une zone de jeu et 

de tension où le texte se fait entendre, ici le pari 

est de progresser petit à petit vers la tragédie, en 

privilégiant la force naïve de la pièce et la qualité 

de présence des acteurs.

Propos recueillis par Agnès Santi

Edouard II, de Christopher Marlowe, traduction  

André Markowicz, mise en scène, scénographie  

et lumière Cédric Gourmelon, les 12 et 13 décembre 

à 20h30 au Théâtre Brétigny, Espace Jules Verne,  

rue Henri Douard, 91 Brétigny-sur-Orge.  

Tél. 01 60 85 20 85, et du 5 au 31 janvier du lundi  

au samedi à 19h30, dimanche à 15h30, relâche  

le jeudi, au Théâtre Paris-Villette, 75019 Paris.  

Tél. 01 40 03 72 23.

critique ¶
Le Repas
La mise en scène de Thomas 
Quillardet fait bombance à 
l’occasion du Repas de Valère 
Novarina. Des acteurs avides se 
jettent à corps et à cris dans une 
ripaille substantielle sans mets 
délicats.

Le brillant gastronome épicurien Brillat-Savarin 

traite de l’origine du repas dans sa Physiologie 

du goût (1825). Le repas aurait commencé avec 

le second âge de l’espèce humaine, moment où 

elle a cessé de se nourrir de fruits. La viande 

ensuite avec ses apprêts et sa distribution a 

nécessité le rassemblement de la famille. L’hos-

pitalité a vu le jour quand le voyageur fatigué est 

venu s’asseoir à ces repas primitifs en racontant 

ce qui se passait dans les contrées lointaines. 

Cette explication aux relents préhistoriques nous 

interpelle : « C’est pendant le repas que durent 

naître ou se perfectionner les langues ». Nova-

rina a pris la balle au bond car son Repas cor-

respond, non pas à un ensemble d’aliments, de 

plats et de boissons pris en une fois à une heure 

réglée, mais à une nourriture friande toute ver-

bale, à une table abstraite et plantureuse gavée 

de jeux de mots accumulés, d’expressions et de 

formules à l’emporte-pièce qu’un moulin électri-

que pourrait réduire en purée : « Nous mangeons 

la rhubarbe, le pain, le vin… et le lapin… » Avec 

la détermination ludique et boulimique de ce 

parler inventé, les comédiens démunis d’appa-

reils ménagers prennent en charge cette bonne 

chère philosophique et sonore. Mangeons judi-

cieusement avant que le repas ne se termine. 

Croquons donc. Les identités des convives sont 

éloquentes, des appellations copieuses : la Per-

sonne creuse, le Mangeur d’Ombres, la Bou-

che Hélas, Jean qui dévore corps, la Mangeuse 

Ouranique, l’Enfant d’Outre Bec… Dévorons, 

mastiquons, déclamons, exprimons haut et fort 

ces festins quotidiens que nous goûtons sans 

le savoir. 

La recherche culinaire  
et linguistique  
fait le régal du jour
La langue de Novarina fait l’éloge de la vie et 

de l’homme, de la physiologie vivante contre 

le cadavre à venir  : « J’ai vécu pour me vider 

d’être entier », avec toujours à la bouche cette 

fin inévitable de putréfaction. Mais le person-

nage n’oublie pas l’hommage rendu à son pro-

pre corps : «  je le félicite de m’avoir vécu ». La 

recherche culinaire et linguistique fait le régal d’un 

seul jour et les acteurs dégustent complaisam-

ment ce verbe poétique en ne boudant pas leur 

plaisir. La troupe menée rondement par Thomas 

Quillardet savoure ce gueuleton assez grossier, 

comme si la carte de l’établissement proposait 

des mets fins et délicats. Olivier Achard, Auré-

lien Chaussade, Maloue Fourdrinier, Christophe 

Garcia, Julie Kpéré, Claire Lapeyre Mazerat et le 

musicien Sacha Gattino déploient une fraîcheur 

enjouée, ce qui accentue l’ivresse décalée de 

cette parole grotesque et loufoque. Finalement, 

un espace scénique de bruit et de fureur plutôt 

chaotique mais bon enfant.

Véronique Hotte

Le Repas, de Valère Novarina, mise en scène de 

Thomas Quillardet, du mercredi au samedi 21h, 

dimanche 17h, du 19 novembre au 21 décembre 

2008 à la Maison de la Poésie Passage Molière,  

157 rue Saint-Martin 75003 Paris Tél. 01 44 54 53 00 

et www.maisondelapoesieparis.com

pathiques et poignants dont les borborygmes 

laissent parfois échapper des mélodies déchi-

rantes de beauté et dont la violence laisse parfois 

percer le souvenir d’archaïques caresses. De la 

musique composée par Roselyne Bonnet des 

Tuves et Lionel Seillier naissent des ambiances 

jouant de ces mêmes contrastes, entre chants 

des oiseaux, grincements d’une mécanique 

calamiteuse, cœur battant des percussions et 

airs séraphins. Les comédiens, remarquables 

d’intensité, de sensualité, de brutalité, boulever-

sants de fragilité et sidérants dans leur capacité 

à signifier au-delà des mots la douleur et l’es-

poir, interprètent la partition inventée par Denis 

Chabroullet avec une pudeur toujours aux limites 

de l’indécence, avec une précision toujours aux 

bords de la rupture. Les très belles images que 

font naître les différents points de vue auxquels 

obligent l’ouverture et la fermeture des meurtriè-

res composent autant de tableaux que le mou-

vement perpétuel des acteurs vient soudain figer 

dans l’extase esthétique. Autant dire qu’une fois 

encore, le travail pertinent, original et soigné du 

Théâtre de la Mezzanine prouve l’extraordinaire 

fécondité du talent de ses membres.

Catherine Robert

Côte d’Azur, écriture scénique et mise en scène  

de Denis Chabroullet ; scénographie de Michel 

Lagarde et Denis Chabroullet ; écriture musicale  

et sonore de Roselyne Bonnet des Tuves et  

Lionel Seillier. Du 7 novembre au 8 décembre 2008. 

Lundi, vendredi et samedi à 20h30. La Serre,  

route de Nandy, 77127 Lieusaint. Navette au départ  

de Paris les 10, 15, 17, 22 et 24 novembre. 

Réservations au 01 60 60 41 30.  

Les 7, 8, 9, 12 et 13 janvier 2009 à L’Apostrophe, 

Scène Nationale de Cergy-Pontoise.  

Tél. 01 34 20 14 14.  

Les 4 et 5 février au Théâtre Luxembourg de Meaux. 

En novembre 2009 au Théâtre Massalia de la Friche 

Belle de Mai à Marseille et au Phénix,  

Scène Nationale de Valenciennes.  

Renseignements sur www.theatredelamezzanine.com 

enferme un enfer au goût d’avenir où la peur de 

l’autre condamne les hommes à la bâtardise de 

l’endogamie et à l’ennui du solipsisme. Plantes 

mourant dans leur pot, arbre de Noël enrubanné 

de pacotille déprimante, fauteuils de coiffeur aux 

allures de siège pour la question, tank pétara-

dant prêt à pourfendre l’ennemi invisible contre 
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En tournée 
au Théâtre de 

la Sinne à Mulhouse 

du 8 au 14 décembre

au Studio Théâtre

critique ¶
Diagnostic
Un portrait drolatique et 
h y p e r b o l i q u e  d u  m o n d e 
hospitalier, porté par le talent 
de Jean-Claude Cotillard.

Urologue, cardiologue, neurologue, dermatologue 

et autres spécialistes, plus un interne urgentiste 

rêvant d’une carte de visite comme d’un éten-

dard (« un merdaillon, voilà ce que j’étais »). C’est 

cet interne qui raconte l’histoire, son histoire, lors 

d’une fameuse nuit où un patient très spécial l’a 
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La mise en scène stylise à la manière d’une bande des-

sinée les tribulations d’un l’apprenti médecin.

amené à renoncer à la profession : exit le caducée. 

« Une pantomime verbale », où « chaque phrase 

est un geste », c’est ainsi que Daniel Pennac décrit 

son monologue, portait hyperbolique et drolatique 

du monde hospitalier, où les egos surdimension-

nés de Diafoirus modernes ont la place d’hon-

neur, où les symptômes et les diagnostics variés 

entament un ballet effréné, laissant de côté le 

sérieux de la chose pour souligner au contraire le 

comique des situations et des personnages. Ce 

patient alerte l’un après l’autre tous les services, 

concentrés à chaque fois sur une partie de son 

corps : « on aurait dit qu’il hésitait entre toutes les 

morts possibles ».

Médecine hyper-mécanisée  
et hyper-fragmentée
Pour porter à la scène les tribulations de Gérard 

Galvan, cet apprenti médecin, Daniel Pennac a 

demandé à Jean-Claude Cotillard de s’emparer 

du texte, après l’avoir vu avec bonheur à Avignon 

dans La vie en rose. Le texte se moque d’une 

médecine hyper-spécialisée, hyper-mécanisée et 

hyper-fragmentée, et surtout met en relief le destin 

singulier de Galvan, devenu réparateur d’automo-

biles. La mise en scène stylisée et sobre souli-

gne les effets comiques et les mystères du rêve 

identitaire de ce jeune médecin sans les alourdir. 

Jean-Claude Cotillard n’encombre pas le plateau 

d’accessoires médicaux, au contraire il met l’ac-

cent sur le jeu théâtral, sur quelques emblèmes 

révélateurs – telles les cartes de visite aussi impo-

santes que l’orgueil de leurs propriétaires. C’est 

lui qui porte la pièce, avec sa voix et son corps, 

omniprésent et talentueux, tour à tour désabusé, 

enthousiaste, stressé ou désemparé. Les autres 

personnages illustrent son récit comme dans une 

bande dessinée. C’est dans cette incarnation d’un 

homme au destin contrarié, aux prises avec un 

univers difficile à appréhender, que la pièce se 

justifie, car il est vrai que l’attaque contre le corps 

médical ne peut qu’être anecdotique.

Agnès Santi

Diagnostic, de Daniel Pennac, mise en scène Alan 

Boone et Jean-Claude Cotillard, du 12 novembre 

au 21 décembre, du mercredi au samedi à 20h45, 

dimanche à 16h, au Théâtre Daniel Sorano, 16 rue 

Charles-Pathé, 94300 Vincennes. Tél. 01 43 74 73 74.

Ay Carmela !
De José Sanchis Sinisterra
Texte français Angeles Muñoz
Mise en scène Luis F. Jiménez
Avec Emmanuelle Marquis - Eric Charon

Pièce emblèmatique du combat 
perdu de la République Espagnole, 
avec humour et poésie.

groupe zorongo
3 - 4 - 5 - 6 Décembre 2008 20h

Café de la Danse
5 passage Louis Philippe 
75011 Paris - Bastille 

Réservations 01 48 28 79 90
festival@zorongo.com
www.zorongo.com
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critique ¶
No way, Veronica
Créant des paysages sonores d’un très grand réalisme, Katia 
Lewkowicz, Jean-Christophe Quenon et David Maisse présentent No 
way, Veronica (Ou nos gars ont la pêche) d’Armando Llamas. Un 
concert théâtral aux accents absurdes et parodiques.

Tout aurait pu suivre son bonhomme de chemin 

dans cette base météorologique subantarctique, 

entre observations scientifiques sur la vie animale 

et soirées paisibles entre gars : moments passés à 

bouquiner, à jouer aux échecs, à manger un sand-

wich devant la télé, à ronfler sur une banquette, à 

travailler ou simplement à ne rien faire. Tout aurait 

pu suivre ce chemin-là si Veronica Evans — une 

vampe nymphomane prétendument interprétée 

par Gina Lollobrigida — n’était venue perturber 

cette tranquillité toute masculine. « Oh merde, les 

gars, c’est une gonzesse », s’écrie l’un des profes-

seurs en voyant cette nouvelle consœur descendre 

d’un hélicoptère. Immédiatement rejetée vers la 

mer, Veronica ne se laisse pas décourager. Elle 

revient plusieurs fois à l’assaut, déguisée en chien 

de traineau, en manchot ou en extraterrestre. 

Résolument loufoque, empruntant à la parodie de 

séries ou de films de genre (le cadre de la pièce fait 

référence à The Thing, de John Carpenter), cette 

version acoustique de No way, Veronica donne 

naissance à un petit divertissement d’une parfaite 

technicité, un petit divertissement déployant un 

univers pointu et bon enfant.

Une parodie acoustique diri-
gée par Jean Boillot
Jean Boillot explique que sa représentation a pour 

dessein de « travailler sur l’impossibilité de repré-

senter au théâtre une banquise enrubannée d’une 

tempête de neige, les paroles d’un pingouin, le 

ballet d’un hélicoptère, les traversées fulguran-

tes de la soucoupe volante qui transporte E.T. » 

Le résultat se révèle d’une étonnante efficacité. 

Chacun face à un micro, Katia Lewkowicz (inter-

mettant de côté toute notion de jeu théâtral. Ici, 

l’histoire comme les images passent uniquement 

par la voix et les effets sonores. Ainsi, faisant appel 

à l’imaginaire du public, No way, Veronica (Ou nos 

gars ont la pêche) est un spectacle qui s’écoute 

plus qu’il ne se regarde. Un spectacle qui se vit 

comme une joyeuse performance acoustique.

Manuel Piolat Soleymat

No way, Veronica (Ou nos gars ont la pêche), d’Ar-

mando Llamas ; mise en scène de Jean Boillot. Du 4 

au 20 décembre 2008. Le lundi à 19h30, du mardi au 

prétant les voix des comédiens censés jouer les 

personnages d’Armando Llamas : Gina Lollobri-

gida, Peter Falk, William Holden, James Mason…), 

Jean-Christophe Quenon (en charge de la voix 

samedi à 20h30. Relâche le mercredi et le dimanche. 

Théâtre Romain-Rolland, Scène conventionnée de 

Villejuif et du Val de Bièvre, 18, rue Eugène-Varlin, 

94800 Villejuif. Réservations au 01 49 58 17 00. 

Spectacle vu le 13 novembre 2008 au Théâtre 

Universitaire de Nantes.
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Une « comédie misogyne » mise en sons et en voix par Jean Boillot.

off et des claviers) et David Maisse (effectuant 

les bruitages) rendent d’une façon saisissante la 

matière sonore de ce pastiche parfois absurde, 

souvent grotesque. Un pastiche qui se joue des 

clichés de certaines productions cinématographi-

ques ou télévisuelles des années 1970-1980 en 

entretien / Joël Dragutin

Le plaisir du théâtre
Joël Dragutin met en scène On ne badine pas avec l’amour avec de 
très jeunes acteurs, comme si une bande de copains s’emparait du 
texte de Musset pour éprouver le plaisir du théâtre.

Le Théâtre 95 dédie sa programmation aux 

écritures contemporaines. Pourquoi Musset ?

Joël Dragutin : Chaque année nous montons un 

classique que nous appelons « contemporain de 

son temps ». Musset reste notre contemporain, 

autant par la pertinence de sa langue que par son 

appartenance à ce mouvement rebelle qu’a été le 

romantisme. De plus, le thème de l’amour, central 

dans son œuvre, rejoint les préoccupations de la 

jeunesse actuelle pour laquelle l’amour continue 

d’être un facteur fondateur d’identité important. 

Confrontés à la rupture amoureuse de leurs enfants, 

les adultes ont tendance à leur dire que ce n’est 

pas grave et que d’autres choses, comme le bac, 

par exemple, sont plus importantes ! Mais ce n’est 

pas vrai ! Il y a quelque chose de structurant et 

d’identitaire dans les premières relations amou-

reuses et le titre de la pièce de Musset dit vrai : 

on ne badine pas avec l’amour ! Le suicide est la 

aucune leçon. J’ai voulu rendre un hommage 

utopique au théâtre en considérant que sa 

seule vertu c’est le plaisir du jeu, le plaisir de 

la catharsis, le plaisir d’ incarner quelqu’un 

qu’on n’est pas, de vivre des sentiments qu’on 

n’éprouve pas. Il y a le plaisir de jouer et rien 

d’autre ! Cette jubilation entraîne une grande 

énergie et une grande tonicité du spectacle. 

Les jeunes acteurs s’emparent de la pièce de 

manière tonique et drôle.

Comment avez-vous choisi vos comédiens ?

J. D. :  I ls font part ie du JTN. I ls sortent du 

Conservatoire de Par is, de l ’Ecole du TNS, 

de l’Ecole de Chail lot. Audit ions, rencontres 

et  stages ont permis d’en chois i r  hu i t  sur 

des cr i tè res  de qua l i té  de jeu e t  d ’adhé-

s ion au pro je t .  Je vou la is  des comédiens 

qui  a ient cette capacité à porter l ’enthou-

siasme et à exprimer quelque chose qui soit 

de l ’ordre de la puls ion. C’est pourquoi j ’a i 

essayé de ne pas encombrer  le  tex te  de 

lectures codées ou savantes. J’ai beaucoup 

t rava i l lé  avec les comédiens au p lus près 

de leurs envies et de leurs désirs af in qu’ i ls 

s’approprient le texte come s’ i ls le v ivaient 

à leur niveau.

Propos recueillis par Catherine Robert

On ne badine pas avec l’amour, d’Alfred  

de Musset ; mise en scène de Joël Dragutin.  

Du 2 au 19 décembre 2008 à 21h (sauf les jeudis 11 

et 18 décembre à 19h30 et le dimanche 14  

à 16h. Puis les 7, 9, 30 et 31 janvier 2009 à 21h, 

les 8 et 29 janvier à 19h30 et le 1er février à 16h. 

Théâtre 95, allée du Théâtre, 95000 Cergy-Pontoise. 

Renseignements et location au 01 30 38 11 99  

et sur www.theatre95.fr
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première cause de mort chez les jeunes et 80 % de 

ces suicides sont liés à des ruptures affectives. Les 

jeunes n’ont pas l’expérience de la répétition et la 

distance qui permettent aux adultes de relativiser 

la chose amoureuse.

« Les jeunes acteurs 
s’emparent de la 
pièce de manière  
tonique et drôle. » 

Joël Dragutin

Quel cadre avez-vous imaginé pour votre 

mise en scène ?

J. D.  : J’ai imaginé un groupe de très jeunes 

gens dans un squat urbain, un garage où on 

répare des bagnoles et où i ls se retrouvent 

pour faire de la musique. Ils trouvent le texte 

de Musset et décident de le jouer. Il ne s’agit 

pas là d’un texte rajouté à celui de Musset 

mais d’un présupposé de mise en scène. Il y 

a de temps en temps des effractions en forme 

de commentaires mais tout cela reste très 

léger. Tous seuls, sans perspective de repré-

sentation, sans public, ils s’amusent à jouer le 

texte pour eux en se répartissant les rôles. Ils 

jouent la pièce avec leur enthousiasme dans 

ce lieu improbable. 

S’agit-il de mettre en évidence les vertus 

pédagogiques du théâtre ?

J. D. : Pas du tout ! Il n’y a pas de dimension 

pédagogique dans ce spectacle qui n’assène 
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NOUVEAU !  Tartu�e de Molière

Woyzeck de Büchner
(en allemand sous-titré)

Gespenster (Les Revenants) 
de Ibsen (en allemand sous-titré)

La Famille 
Schro�enstein de Kleist

Le Misanthrope 
de Molière

Brand  
de Ibsen

Vêtir ceux qui sont nus 
de Pirandello

L’Enfant rêve 
de Levin

La Famille
Schroffenstein

de Heinrich von Kleist

Mise en scène
Stéphane Braunschweig 

Le Misanthrope
de Molière
Mise en scène

Stéphane Braunschweig 

Brand
de Henrik Ibsen

Mise en scène
Stéphane Braunschweig 

Vêtir ceux
qui sont nus

de Luigi Pirandello

Mise en scène
Stéphane Braunschweig 

L’Enfant rêve
de Hanokh Levin

Mise en scène
Stéphane Braunschweig 

Les Trois Sœurs 
de Tchekhov ©
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Les éditions du Théâtre 
National de Strasbourg

9 créations signées Stéphane Braunschweig

LA COLLECTION 
DE DVD

Les éditions du Théâtre 
National de Strasbourg

Hubert Gignoux, homme de théâtre, metteur en scène, 
comédien, parmi les pionniers de la décentralisation 
théâtrale (c’est sous sa direction que le Centre Dramatique 
de l’Est est devenu Théâtre National de Strasbourg en 
1968), est décédé le 26 février 2008.  Le 31 mars, de 
nombreux amis et collaborateurs se sont retrouvés 
au Théâtre du  Vieux-Colombier pour lui rendre 
hommage.

Louis Cousseau Muriel Mayette Stéphane Braunschweig 
Pierre Vial Jean-Pierre Vincent Patrice Chéreau Laurent 
Gaudé Jacques Lassalle Lucien Attoun Jack Ralite Roger 
Planchon André Pomarat Yannis Kokkos Jean-Louis 
Hourdin Yves Ferry Pierre-Étienne Heymann Tibor 
Egervari José Maria Flotats Alain Rimoux Jacques Pieiller 
Mário Barradas Didier Béraud Julie Brochen

Hubert Gignoux  
Séance de travail  
au Théâtre du Vieux-Colombier
96 pages. Dos carré collé. 
Photos d’archives. 
Prix de vente 5 €

HORS SÉRIE  
Hubert Gignoux 

Séance de travail  
au Théâtre du Vieux-Colombier 

Parution novembre 2008

critique ¶
S’agite et se pavane
Célie Pauthe pénètre dans les méandres joyeux et amers de la 
création artistique à la lisière de la folie bergmanienne. Un tableau 
magistral dont on attend un rythme dramatique plus soutenu.

Ingmar Bergman connaît ses classiques, Strind-

berg, Ibsen, Shakespeare. L’influence théâtrale sur 

son cinéma est vécue comme une expérience col-

lective avec groupes d’acteurs et de techniciens, 

figures hantées de forains et de bateleurs. « La vie 

n’est qu’un fantôme errant, un pauvre comédien 

qui se pavane et s’agite une heure sur la scène et 

qu’ensuite on n’entend plus » : ainsi parle Macbeth, 

que le cinéaste suédois a monté à trois reprises et 

dont il s’inspire pour le titre de sa pièce, S’agite et 

se pavane, qui est aussi une création télévisuelle, 

En présence d’un clown (1998). L’Oncle Carl dont 

les nerfs sont fragiles est l’un des personnages-clé 

de l’œuvre de Bergman. Ici, dans le texte, reclus 

dans un asile psychiatrique d’Uppsala en 1925, 

Carl Akerblom (Marc Berman truculent de feu inté-

rieur), pionnier du cinéma parlant, entraîne avec 

lui des amis proches pour tourner un film sur la fin 

viennoise de Franz Schubert. À Granäs, dans le 

local où se prépare la projection, « un projet com-

mun contre le chaos et la dissolution », une panne 

électrique survient. Les acteurs passent aussitôt 

de l’autre côté de l’écran pour mener l’intrigue à 

son terme sur des planches de théâtre. Si l’on veut 

arpenter les rêveries, ces « régions sans limites 

des ombres mystérieuses et oniriques », il suffit 

d’un plateau de bois, de voiles que l’on hisse, de 

rideaux, de lanternes et les flammes tremblantes 

d’un piano de bougies.

La scène distille  
une attention soignée  
à l’atmosphère du Nord
Commence dès lors un Voyage d’hiver schubertien 

sous un vent glacial venu des landes enneigées et 

des bouleaux attristés. La création, l’amour, la soli-

tude et la déraison siéent au talent de Célie Pauthe. 

La scène distille une attention soignée à l’atmos-

phère du Nord, à l’écoute des battements du cœur 

et des divagations ferventes d’Akerblom, rattrapé et 

aliéné par un imaginaire fantasque de rêves, de sen-

sations et d’obsessions qui l’engloutissent. La mort 

est sa partenaire sous l’apparence d’un clown blanc 

féminin, la belle chanteuse lyrique Violaine Schwartz, 

figure tragi-comique, sensuelle et lascive, sodomisée 

par celui qu’elle destine au néant. La Joie de la fille 

de joie est « le premier film parlant vivant de l’histoire 

de la cinématographie » dont Carl est l’inventeur. On 

y parle de souffrance intime sublimée par l’élan d’un 

songe. Cette scénographie raffinée à vocation pictu-

rale est d’étoffe mélancolique, un rappel tchekhovien 

de théâtre dans le théâtre, un écho à La Mouette. 

Malgré une dramatisation étirée qui ne stimule pas 

toujours les attentes, les comédiens sont admira-

blement engagés.

Véronique Hotte

S’agite et se pavane, d’Ingmar Bergman, mise en 

scène de Célie Pauthe, du 14 au 21 novembre et du 

11 au 20 décembre 2008 à 20h, mardi et jeudi 19h30, 

dimanche relâche, au Nouveau Théâtre de Montreuil 

10, place Jean-Jaurès 93100, Montreuil.  

Tél. 01 48 70 48 90 et  

www.nouveau-theatre-montreuil.com

La mort debout (Violaine Schwartz) attend Carl (Marc Berman).

critique ¶
Meurtre par omission
Sous la direction de Philippe Adrien, Agathe Alexis, Anne de Broca et 
Nicole Estrabeau interprètent Meurtre par omission, de Jean-Pierre 
Klein. Une pièce à thèses qui a du mal à « faire théâtre » d’une suite 
de ressentis sur la question de l’euthanasie.

Des trois sœurs présentes sur la scène du Théâtre 

de L’Atalante, deux seules parleront. Deux seules 

s’élanceront dans l’exposition d’émois intimes 

et contradictoires sur la question du choix de la 

vie ou de la mort, du droit ou du devoir moral 

d’abréger les souffrances d’un proche se sachant 

condamné – un père, en l’occurrence, qui a un 

(l’aînée, Agathe Alexis) et Clémence (la benjamine, 

Anne de Broca) se succèdent au chevet de Claire, 

expliquant les raisons qui les font approuver ou 

désapprouver le soutien actif que cette dernière 

a apporté à leur père dans son projet de dispa-

rition. C’est donc une histoire d’éthique et de 

psychologie familiale que Jean-Pierre Klein nous 

dévoile. Une histoire qui ne parvient pas à ouvrir 

de nouvelles voies de réflexions sur la question de 

l’acharnement thérapeutique, du droit à la mort 

dans la dignité.

Droit à la mort  

jour décidé d’écourter son existence. La troisième 

(Claire, Nicole Estrabeau), plongée dans un coma 

aux causes indéterminées, restera silencieuse, ne 

pourra révéler à ses sœurs pourquoi et comment 

elle a aidé ce père malade à mettre fin à ses jours. 

Ainsi, au cours d’une veillée qui revisite la nature 

des relations familiales, les souvenirs, les tiraille-

ments et les frustrations de l’enfance, Christine 

vs devoir de vie
En effet, aucune espèce de creux, d’ombre, de 

jaillissement, d’équivoque ne se dessine derrière 

les déclarations et les aveux de Christine et de 

Clémence. Aucune portée dramaturgique n’ap-

paraît au-delà des faits énoncés, des arguments 

et des sentiments affichés. Comme cousue de fils 

blancs, développant un double récit enfermé dans 

des dimensions purement narratives et psycholo-

giques, la pièce de Jean-Pierre Klein nourrit les 

thématiques de l’euthanasie et des liens familiaux 

sans jamais réussir à faire naître une quelconque 

profondeur d’écriture. Et c’est là la principale 

pierre d’achoppement de ce projet théâtral. Car 

la mise en scène de Philippe Adrien, elle, évite le 

piège de l’emphase, des envolées dramatiques, 

pour privilégier une forme de pudeur, de sobriété 

dans l’expression des émotions. Agathe Alexis 

engendre même quelques beaux moments d’in-

tériorité et de densité dramatique, Anne de Broca 

quelques beaux moments de sincérité. Mais ces 

efforts ne suffisent malheureusement pas à mas-

quer les lacunes d’un texte lisse et convenu, un 

texte qui ne fait finalement qu’effleurer le sujet qu’il 

se propose d’investir.

Manuel Piolat Soleymat

Meurtre par omission, de Jean-Pierre Klein ; mise 

en scène de Philippe Adrien. Du 12 novembre au 

11 décembre 2008. Du lundi au vendredi à 20h30, 

le samedi à 19h00, le dimanche à 17h00. Relâche 

le mardi. L’Atalante, 10, place Charles-Dullin, 75018 

Paris. Réservations au 01 46 06 11 90.

©
 L

ot

Agathe Alexis et Anne de Broca : deux sœurs qui s’oppo-

sent sur la question de l’euthanasie.

critique ¶
La Mariage forcé
L’entrain coloré de la scène de Pradinas réveille une comédie 
mascarade ambiguë, se moquant des prétentions d’un bourgeois à 
vouloir satisfaire ce désir fou d’épouser une jeunesse irréfléchie.

Sganarelle, bourgeois fortuné et voyageur, aspire à 

s’établir pour asseoir une descendance en cares-

sant, comme un enfant, le rêve audacieux de pren-

dre femme plutôt «  jeune », aimable pouponne à 

sa discrétion. Le cinquantenaire trop tard prudent 

demande conseil à Géronimo (Jérôme Pouly goujat) : 

« Il m’est venu, depuis un moment, de petits scru-

pules sur le mariage ». Cette situation de comédie 

le plus malheureux et le moins prévoyant puisque le 

cocu est réduit à épouser la libertine sous la baguette 

malveillante d’un beau-père et d’un beau-frère cupi-

des (Grégory Gadebois et Clément Hervieu-Léger). 

Le Mariage forcé, une pièce inspirée aussi du Tiers-

Livre de Rabelais, est amer : Dorimène ressemble 

à la coquette Mademoiselle Molière qui inquiète un 

mari surmené, maladif et irritable. Que penser des 

sombre peut tourner à la tragédie, du moins à la 

farce noire implicite. De son côté, Dorimène, la jeune 

fille désargentée, qu’un père et un frère tenaient 

recluse, vante la morale du plaisir avec jeu, visites, 

promenades et fréquentation d’un amant. Face à 

cette réalité, l’argumentation de Géronimo, articulée 

sur le problème de l’âge du barbon, n’est pas enten-

due. De même, les philosophes interrogés (Gilles 

David et Nicolas Lormeau) n’émettent nul jugement. 

Ce sont des pédants, de douteux prétendus intel-

los, le premier aristotélicien et le second pyrrhonien, 

des figures grotesques inspirées de la Commedia 

dell’arte. Même attitude de la part des Égyptiennes, 

jolies bohémiennes diseuses de bonne aventure, 

elles chantent à merveille sans jamais répondre à la 

question, « se marier ou non ».

De petites miniatures peintes, 
comme un couple en émoi
Le public sourit à l’écoute du barbon : « Ce mariage 

doit être heureux car il donne de la joie à tout le 

monde, et je fais rire tous ceux à qui j’en parle. Me 

voilà maintenant le plus content des hommes. » Et 

figures multiples du motif improbable du mariage ? 

Pradinas s’est amusé de ce problème insoluble en le 

déposant dans une nuit qui recouvre tout, les objets 

précieux d’un coffre-fort, les trésors cachés de la vie 

intime, enserrés dans un noir écrin de velours. Les 

portes et les fenêtres d’une boîte d’un noir glacé 

coulissent pour que surgissent de petites miniatures 

peintes, comme un couple en émoi, Dorimène (Léo-

nie Simaga) et son amant Lycaste (Christian Gonon), 

ou deux Égyptiennes, musiciennes et voix de sirè-

nes, (Marie-Sophie Ferdane et Elsa Lepoivre). Bruno 

Raffaelli offre toute sa prestance physique à Sgana-

relle : « J’épouserai… » Face à la violence subie, le 

rire tourne court. Une leçon acide et enjouée sur la 

rude existence.

Véronique Hotte

Le Mariage forcé, comédie en un acte de Molière, 

mise en scène de Pierre Pradinas, du 20 novembre 

2008 jusqu’au 8 janvier 2009 à 18h30, relâches 

les 24, 25, 31 décembre et le 1er janvier au Studio-

Théâtre Galerie du Carrousel du Louvre 99 rue de 

Rivoli 75001 Paris Tél. 01 44 58 98 58.
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Sganarelle (Bruno Raffaelli), lié à Dorimène (Léonie Simaga), à son père (Grégory Gadebois) et son frère (Clément 

Hervieu-Léger).
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LE TRIOMPHE DE L’AMOUR
Marivaux - Cie Barbès 35

Informations et réservations | 01 49 66 68 90
 15 bd des Nations-Unies | www.ville-meudon.fr 

Tram T2 Meudon-sur-Seine
RER C Meudon Val Fleury

SNCF Meudon
(10 mn de Paris Montparnasse)

Mardi 9 | 20h45

CLAIR DE LUNE
Pep Bou 

vendredi 12 | 20h45

 Semianyki  | Teatr Licedei
 Boliloc | Cie Philippe Genty
Petites histoires.com | Cie Accrorap  

En décembre

Début 2009
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critique / Région

La Bonne âme  
du Se-Tchouan
Implanté en Lorraine depuis plus de trente ans, le Théâtre du Jarnisy 
développe une démarche de création artistique inscrite dans le souci 
permanent de l’élargissement des publics. Son nouveau spectacle, 
mis en scène par Anne-Margrit Leclerc, s’empare avec réussite de La 
Bonne âme du Se-Tchouan de Bertolt Brecht.

« D’être bonne et de vivre à la fois m’a déchi-

rée comme un éclair en deux moitiés (…) Il est 

diff icile, votre monde ! Trop de misère ! Trop 

de désespoir ! La main que tu tends au mal-

heureux, il te l’arrache aussitôt ! » Pointant du 

doigt les embarras qui contrarient la quiétude 

et le bonheur des humains, l’altruiste Shen Té 

explique aux trois dieux venus envisager un 

possible remaniement du monde pourquoi elle 

a, un jour, décidé de s’inventer un cousin ima-

ginaire. Elle leur explique pourquoi elle s’est 

cachée sous les traits de cet homme d’affaires 

individualiste, pragmatique et insensible à tra-

vers la personnalité duquel elle est parvenue 

à s’enrichir. Située au centre de la pièce du 

G é n é re u s e m e n t  t o u r n é s  v e r s  l e  p u b l i c , 

donnant  na issance à  une fo rme de théâ-

t re  sans a ffectat ion,  ouver t  au p lus grand 

nombre,  les  hu i t  comédiens réun is  par  la 

m e t t e u re  e n  s c è n e  ( S y l v i e  A m a t o ,  S t é -

p h a n i e  F a r i s o n ,  N a d i n e  L e d r u ,  L a e t i t i a 

P i tz ,  Laurent  Fraun ié ,  Hervé Lang,  Va léry 

P l ancke  e t  Yves  Thouvene l )  f on t  r éson -

n e r  L a  B o n n e  â m e  d u  S e - Tc h o u a n  d e 

man iè re  un i ve rse l l e  e t  a tempore l l e .  Ca r, 

c ’est  d ’au jourd’hu i ,  d ’h ie r  ou de demain, 

d’ ic i  ou d’a i l leurs,  que nous par le la repré-

sentat ion de la  compagnie lor ra ine.  F idè le 

à  l ’espr i t  de  Ber to l t  Brecht ,  e l l e  p lace le 

spectateur  dans la  pos i t ion d’un observa-

teur  éve i l lé  e t  cr i t ique,  sans ar rê t  s t imu lé 

par  les  prob lémat iques de la  p ièce.  C’est 

précisément ce rapport act i f  à la scène qui 

fonde la  démarche du Théât re  du Jarn isy. 

Une  démarche  tan t  a r t i s t ique  que  po l i t i -

que  «   cons t ru i t e  su r  l ’ a f f i rma t ion  que  l e 

théâtre est  l ’un des rares l ieux soc iaux où 

critique ¶
Le Songe d’une nuit d’été
Une célébration passionnée, joyeuse et festive de la magie éphémère 
du théâtre, qui exacerbe le pouvoir de l’illusion du jeu de la scène. 
Une réussite de la compagnie bien nommée La Nuit surprise par le 
Jour, malgré quelques longueurs.

Le Songe est ici moins la représentation d’une 

histoire et de conflits humains que celle du théâ-

tre qui se met en scène et éprouve ses qualités 

représentatives en faisant feu de tout bois, et 

en faisant résonner la langue ici et maintenant, 

dans une traduction actualisée de Pascal Collin, 

frère du metteur en scène Yann-Joël. La mise en 

une traduction éminemment spectaculaire pour 

mieux les faire entendre, en recherchant le plaisir 

du spectateur. Certains parmi l’assistance y vont 

de leurs petits commentaires agacés, d’autres 

jubilent. Un couple sort à petits pas alors que les 

quatre amoureux, alors juchés sur une estrade, 

les suivent d’un seul regard. Mais il faut reconnaî-

scène occupe l’espace de toute part, à travers un 

dispositif tri-frontal, des comédiens extrêmement 

mobiles créant en direct les conditions de la repré-

sentation, et sollicitant la participation active du 

public. Plus proche de la performance que de la 

dramatisation, cette théâtralité suraffirmée fête le 

passage du texte au plateau et donne aux conflits 

tre que le génie incomparable du grand William 

permet au parti pris du metteur en scène de s’ex-

primer dans toute sa force et sa radicalité joyeuse 

et festive. Ce qui est célébré ici avec talent, c’est 

avant tout la puissance de l’artisanat du théâtre, 

la mise en œuvre de son illusion singulière plus 

que l’expression de vérités à débusquer, quitte à 

transmuter le texte en prétexte à l’occasion.

Les effets de la parole  
immédiatement visibles
Le temps de la représentation est un songe théâtral 

offert au public, avec quelques longueurs, quelques 

adresses au public parfois apprêtées ou inutiles, 

mais avec des qualités de mise en jeu scénique 

inventives et souvent percutantes. Plusieurs intri-

gues dominent la pièce : le conflit entre l’autorité 

des pères et la volonté des enfants, le jeu du désir 

et des amours non partagés à travers les quatre 

jeunes amoureux et la dispute du roi et de la reine 

des fées, le jeu du théâtre même avec la pièce dans 

la pièce par la troupe des artisans préparant labo-

rieusement la « brève scène fastidieuse montrant 

le jeune Pyrame et son amour Thisbé, amusement 

très tragique ». Le conflit qui oppose pouvoir et 

désir s’exprime à travers l’opposition entre Thésée 

et Hippolyta, couple royal installé en haut des gra-

dins, et les quatre amoureux, qu’ils dominent tous 

deux de toute leur hauteur par leur image projetée 

sur un écran vidéo. Le verbe est action et sa mise 

en jeu structure les relations entre les personnages, 

exacerbant les conflits. « La pièce invite à jouer plei-

nement l’action du langage, qu’elle soit d’autorité 

ou de rébellion, d’injonction ou de soumission » 

souligne justement Pascal Collin. Intemporels, les 

effets de la parole sont effectivement immédiats 

et visibles. La flèche de Cupidon que mentionne 

Obéron parcourt le public de son éclat de lumière… 

Les comédiens s’en donnent à cœur joie, comme 

« le fou, l’amoureux et le poète » que Thésée décrit 

« tout entiers constitués d’imagination ». De la dis-

corde à la concorde, les rites initiatiques suivent leur 

cours sous l’astre de la nuit. Un Songe célébrant 

passionnément la magie éphémère du théâtre. 

« Bien brillé, Lune ! »

Agnès Santi

Le Songe d’une nuit d’été, de William Shakespeare, 

traduction Pascal Collin, mise en scène Yann-Joêl 

Collin, du 12 novembre au 18 décembre, du mardi 

au samedi à 20h, dimanche à 15h, relâche le lundi, à 

l’Odéon-Théâtre de l’Europe, Ateliers Berthier, 75017 

Paris. Tél. 01 44 85 40 40.
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L’artisanat du théâtre célébré au fi d’un Songe festif.

dramaturge allemand, cette dichotomie amène 

le spectateur à examiner une suite de question-

nements éthiques et politiques captivants. Des 

questionnements sur le pouvoir de l’argent, sur 

la violence du monde, sur les contradictions de 

la nature humaine, sur les difficultés de se libé-

rer des contraintes sociales…, que le Théâtre 

du Jarnisy investit de façon juste et habile, à 

travers une représentation pleine d’équil ibre 

et de fluidité.

Une fable politique sur 
l’équilibre du monde
L e  s p e c t a c l e  é l a b o r é  p a r  A n n e - M a r g r i t 

Lec le rc  es t ,  en  e f fe t ,  une  be l l e  réuss i te . 

©
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Les huit comédiens réunis par le Théâtre du Jarnisy font résonner la fable de Bertolt Brecht.

l a  pa ro l e  des  d ramatu rges ,  des  poè tes , 

portée par les acteurs,  rencontre la paro le 

du monde,  ce l le  des spectateurs  » .

Manuel Piolat Soleymat

La Bonne âme du Se-Tchouan, de Bertolt Brecht ; 

traduction de Marie-Paule Ramo (avec la  

collaboration de Dorothée Decoene) ; mise en scène 

de Anne-Margrit Leclerc. Spectacle vu le 14 novembre 

2008 au Centre Pablo-Picasso d’Homécourt.

Reprise le 5 décembre 2008 au Théâtre de Lunéville, 

les 28 et 29 janvier 2009 au Carreau – Scène nationale 

de Forbach, le 31 janvier au Théâtre Gérard-Philipe de 

Frouard, du 3 au 5 février au Théâtre du Saulcy à Metz, 

le 10 février à l’Espace Grün de Cernay, le 13 février  

à l’Espace Simone-Signoret de Vitry-le-François,  

le 20 février à La Coupole à Saint-Louis, du 24 au 

28 février au Centre culturel André-Malraux – Scène 

nationale de Vandœuvre-lès-Nancy, les 5 et 6 mars au 

Trait d’Union à Neufchâteau.

Renseignements : théâtre du Jarnisy.  

Tél. 03 82 33 28 67. Site : www.jarnisy.com

critique ¶
Le voyage  
de Monsieur Perrichon
Julie Brochen tire le vaudeville aux lisières étranges du burlesque 
pour accuser la satire.

« L’homme n’a été inventé que pour amuser 

ceux qui le regardent d’une certaine façon », 

aimait à dire Eugène Labiche. Tout au long 

de son œuvre, fort prolixe, le maître du vau-

où les deux épouseurs draguent activement les 

faveurs du père, trop heureux de pouvoir pein-

turlurer sa couardise ventripotente d’un cou-

rage en trompe-l’œil. Évidemment, le hasard se 

Edouard Martin, ne manque assurément pas 

d’ imprévus ni de drôler ies, montés en une 

eff icace mécanique. Jul ie Brochen a choisi 

de la tirer aux lisières de l’absurde et d’infi l-

trer, au cœur des personnages et situations, 

une étrangeté qui décale la représentat ion 

vers un surréel cauchemardesque et accuse 

la satire. Revenant aux origines du vaudeville, 

elle ponctue le texte de couplets chantés sur 

l’air du Boléro de Ravel ou accompagnés au 

piano par Denis Chouillet ou Vincent Leterme. 

Les comédiens portent à merveil le ce parti-

pris discrètement burlesque, qui, s’i l tangue 

au démarrage, car alourdi par une esthétique 

un tantinet désuète et chargée de références, 

finit par trouver la juste note. Pierre Vial trot-

tine gaillardement en Perrichon vaniteux, face 

à Alexandre Pavloff, hypocrite manipulateur, 

Stéphane Varupenne, bon garçon mais sen-

timental maladroit, Thierry Hancisse, drapé 

dans l ’orguei l  dépress i f  du Commandant, 

Madele ine Mar ion,  mère habi le  entremet-

teuse, Hélène Babu, jeune énamourée et Sil-

via Bergé, qui endosse plusieurs rôles. Tous 

jouent ensemble sur le f i l  tranchant du gro-

tesque pour aiguiser cette lecture du monde à 

hauteur d’homme, lucide et rail leuse. « Enfin, 

mon ami, retenez bien ceci… et surtout gar-

dez-moi le secret : les hommes ne s’attachent 

point à nous en raison des services que nous 

leur rendons, mais en raison de ceux qu’i ls 

nous rendent ! ». A méditer.

Gwénola David

Le Voyage de monsieur Perrichon, d’Eugène Labiche 

et Edouard Martin, mise en scène de Julie Brochen, 

jusqu’au 11 janvier 2009, à 20h, sauf mardi 19h, 

dimanche 16h, relâche lundi, au Théâtre du  

Vieux-Colombier, 21 rue du Vieux-Colombier,  

75006 Paris. Rens. 01 44 39 97 00/01  

et www.comedie-francaise.fr. Durée : 1h35.
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Les comédiens portent à merveille le parti-pris discrètement burlesque.

devil le n’eut de cesse de croquer avec une 

gourmandise carnassière ces notables pansus 

qui régnèrent sur la France du Second Empire. 

Monsieur Perrichon, bon commerçant et car-

rossier de son état, s’offre à la badine du verbe 

en précieux spécimen. Voilà en effet que le 

rentier, enivré peut-être d’espoirs d’aventures 

héroïques, se met en train… vers la Suisse, 

avec sa femme et sa fille Henriette, pour décou-

vrir le Mont-Blanc le nez au vent frais des 

Alpes. Poursuivie par deux jeunes prétendants 

tenaces, Daniel et Armand, l’équipée tourne 

court. S’ensuit un joli tournoi entre eux, à la 

loyale, c’est-à-dire cordial et lardé de ruses, 

mêlant à l’imprudence fanfaronne pour nouer 

l’intrigue, l’affaire prend des airs de cinglante 

leçon sur l’ingratitude comme « variété de l’or-

gueil », l’égotisme fat et la crédule suffisance. 

« Vous me devez tout. Je ne l’oublierai jamais ». 

La réplique vibrante d’un Perrichon tout émo-

tionné en dit assez long…

Des couplets chantés
Avec Labiche, i l  est aisé de se laisser gui-

der par l ’a l lant du verbe, de suivre la sac-

cade des incidents loufoques et le jeu des 

rebondissements.  Le Voyage de monsieur 

Perrichon, pièce alerte écrite en 1860 avec 
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critique ¶
Nous étions jeunes alors
Frédéric Sonntag, auteur et metteur en scène, brosse un monde fictif 
à l’encre noire de l’imaginaire.

« Nous étions jeunes alors. La propagande battait 

son plein. La guerre depuis longtemps n’était plus 

l’exception mais la règle. La ville s’étendait à n’en 

plus finir, la ville n’en finissait plus, grossissait à 

vue d’œil, allait nous engloutir. Nous marchions 

apeurés sur les trottoirs des métropoles. » C’est 

dans la fièvre noire de ces visions d’avenir que 

Frédéric Sonntag débute son récit, celui d’une 

errance affolée aux lisières incertaines de la fic-

désœuvrée en proie à ses hantises et ses troubles 

d’identité. Son théâtre, à la croisée du monologue, 

du conte initiatique et du récit d’anticipation, cher-

che à tisser la parole, les images et la musique. 

Une forme qui exige d’habiles interprètes pour tenir 

l’équilibre entre récitant et personnage. Cernés 

par trois pans de murs où s’impriment paysages 

urbains ou tâches colorées, Amandine Dewasmes, 

Mounir Margoum et Fleur Sulmont portent la narra-

tion. Ils sont trois, deux filles et un garçon, jeu-

nes, qui fuient l’urbanité sauvage d’une société 

aliénée, qui fuient l’insomnie béante des jours à 

venir et le rire cinglant des doutes, fuient la réalité 

mangée par l’imagination. Ils s’en vont, loin, loin 

dans la maison de l’enfance, en quête de tout, de 

rien, de sens, d’eux-mêmes. Loin dans les zones 

de résistances imaginaires et les interstices clan-

destins d’un monde chaotique. Ils essaient de se 

sauver, de reproduire les gestes de la vie, de s’in-

venter, entre désespoir fougueux, jeux dérisoires 

et expérience tragique du vide. Jusqu’à s’épuiser 

d’ennui et brûler les contours du réel au feu du 

délire paranoïaque.

Troubles d’identité
Frédéric Sonntag, auteur et metteur en scène, 

montre de l’ambition et du souffle dans l’écriture. 

Il ose une épopée où résonnent les cris de notre 

siècle et fouille les décombres d’une jeunesse 

tion face au public, tandis qu’un trio de musiciens 

donne le rythme. S’ils s’engagent avec conviction 

dans ce voyage halluciné, leur manque encore de 

cette épaisseur humaine qui donne de la chair aux 

mots. Ils finissent par s’égarer dans les méandres 

d’une partition parfois trop bavarde et platement 

mise en scène. Sans doute le talent de l’auteur 

Frédéric Sonntag gagnerait-il à la confrontation du 

texte à un autre regard sur le plateau.

Gwénola David

Nous étions jeunes alors, texte et mise en scène de 

Frédéric Sonntag, jusqu’au 13 décembre 2008, à 20h, 

samedi à 16h et 20h, relâche dimanche, lundi, mardi 

et mercredi, à Théâtre ouvert, 4 bis Cité Véron, 75018 

Paris. Rens. 01 42 55 55 50 et www.theatre-ouvert.

net. Durée : 1h50. A venir, dans la cadre de la Carte 

blanche à Frédéric Sonntag : Dans la zone intérieure 

(mise en espace), les 8 et 10 décembre à 20h, le 9 

à 19h.
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Les comédiens portent le texte face au public.

critique / Lyon

Notre Cerisaie
Missionnée, en 2003, pour la création du Nouveau Théâtre du 8e à 
Lyon, la compagnie Les Trois-Huit présente un voyage théâtral autour 
de La Cerisaie d’Anton Tchekhov. Un voyage insolite, à la fois festif et 
mélancolique, qui nous promène à l’intérieur d’une représentation 
en perpétuelle mutation.

C’est en février 2008, à l’issue d’un chemine-

ment créatif de dix-huit mois, que la metteure 

en scène Sylvie Mongin-Algan a pour la première 

fois présenté Notre Cerisaie au public lyonnais. 

Cette appropriation mouvante et personnelle de 

la pièce d’Anton Tchekhov – conçue comme une 

promenade autour des thématiques du départ, de 

la dépossession – est aujourd’hui reprise au Théâ-

tre du 8e. Débutant par une déambulation libre au 

sein d’une installation offrant de belles perspecti-

ves sonores et visuelles, finissant par un banquet 

au cours duquel le public prend part à un vérita-

ble repas, cette représentation métissée donne à 

chaque spectateur l’opportunité d’explorer ses 

propres perceptions, ses propres réflexions sur 

l’idée d’abandon, sur la notion de paradis perdu. 

Car, le travail du collectif Les Trois-Huit semble 

davantage envisager la voie, le périple intérieur, 

que la destination. A travers de multiples formes 

de résonances, de paysages sensitifs, à travers 

divers fragments de textes (d’Anton Tchekhov, 

mais aussi de Bertolt Brecht, de William Shakes-

peare, de Paul Claudel…), cette adaptation de La 

Cerisaie tisse une relation intime, singulière, entre 

le public et la représentation.

Une rêverie autour des 
notions de départ et de 
dépossession
Une représentation animée et composite, d’une 

certaine manière désacralisée, qui exclut toute 

idée de quatrième mur pour permettre à chacun 

de saisir le plus directement possible les enjeux 

dramaturgiques mis au jour par les onze comé-

diens. Tantôt monofrontal, tantôt diffus, tantôt 

éclaté, le rapport scène/salle évolue et se réin-

vente ainsi tout au long du spectacle. Cette façon 

de ne jamais s’installer trop longtemps dans une 

même appréhension de l’espace scénique per-

met une mise en partage généreuse de l’acte 

artistique. Car, la proposition théâtrale des Trois-

Huit – même lorsque certaines scènes se révèlent 

fragiles, moins denses, moins convaincantes que 

les autres – ne se fourvoie jamais dans des pos-

tures artificielles ou des partis pris pompeusement 

volontaristes. L’une des grandes qualités de Notre 

Cerisaie réside, au contraire, dans une forme de 

justesse, de sincérité, une forme de proximité qui 

confère au spectacle un aspect très humain. Or, 

cette humanité, apparaissant comme au cœur de 

la mise en scène de Sylvie Mongin-Algan, nous 

mène elle aussi sur les traces de Tchekhov.

Manuel Piolat Soleymat

Notre Cerisaie, d’après Anton Tchekhov ; mise en 

scène de Sylvie Mongin-Algan. Du 3 au 17 décembre 

2008. Du lundi au vendredi à 20h00, les samedis et 

les dimanches à 17h00. Relâche le dimanche 7, le 

lundi 8 et le samedi 13 décembre. NTH8 / Nouveau 

Théâtre du 8e, 22, rue du Cdt-Pégout, 69008 Lyon. 

Réservations et renseignements au 04 78 78 33 30. 

Spectacle vu le 6 février 2008, au Nouveau Théâtre 

du 8e.

Un spectacle qui convie le public à entrer dans la pièce d’Anton Tchekhov.
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Hamlet

« Pour moi, un spectacle, ce n’est pas un pro-

duit, déclare le metteur en scène, c’est un 

bricolage. » Il n’est peut-être pas de meilleure 

approche du travail de Matthias Langhoff que 

–, Matthias Langhoff rebaptise Hamlet et crée 

un spectacle musical enjoué, un spectacle 

dont l’esprit facétieux laisse pointer toute la 

profondeur de cette méditation sur la mort, sur 

©
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Matthias Langhoff crée un Hamlet entremêlant music-hall et jaillissements théâtraux.

celle-ci : envisager ses créations si singulières, 

si éminemment personnelles, comme des bri-

colages. Des bricolages savants, forains, poé-

tiques, foisonnants, sensibles, métaphysiques, 

denses, indociles… Des bricolages qui donnent 

naissance à de vastes champs d’accumulations, 

à des surenchères d’entremêlements, de super-

positions, de télescopages théâtraux. Comme 

si, touche après touche, les spectacles du met-

teur en scène allemand se construisaient à la 

faveur d’innombrables expérimentations arti-

sanales : certaines d’entre elles prenant corps 

dans la représentation finale, d’autres s’effaçant 

en laissant derrière elles l’empreinte incertaine 

de leur furtive existence. Le théâtre de Matthias 

Langhoff révèle, ainsi, un espace du jaillissement 

et de la liberté, un espace de l’insoumission qui 

ne semble jamais s’en laisser imposer par un 

quelconque a priori. Pour autant – et c’est sans 

doute là l’une de ses immenses qualités – ce 

théâtre ne se limite en aucun cas aux appels de 

l’anticonformisme ou de la radicalité. Alors que 

tant de metteurs en scène se dirigent vers la 

facilité des cadres établis, des recettes de l’effi-

cacité, Matthias Langhoff semble se réinventer 

sans cesse, résolvant des énigmes, bâtissant 

ses édifices de théâtre jusqu’à atteindre l’acuité, 

la justesse, la force qu’il sait correspondre aux 

œuvres dont il s’empare. Ceci, en puisant dans 

son imaginaire fourmillant, dans ses éternelles 

obsessions.

François Chattot :  
un Hamlet à la lisière  
du théâtre
Un artiste démiurge ? Assurément. Un artiste 

qui s’empare aujourd’hui de Hamlet, confron-

tant l’œuvre de William Shakespeare à un uni-

vers de music-hall. A moins qu’il ne s’agisse 

de l’inverse. « Qui est assis sur le dos de qui, 

s’interroge-t-il, est-ce le cabaret qui est sur le 

dos de Shakespeare ou Shakespeare qui avance 

sur le dos du cabaret ? Je ne le saurai qu’à la 

fin de l’expérience. » Extirpant deux vers de la 

pièce – En manteau rouge, le matin traverse / 

La rosée qui sur son passage paraît du sang 

le doute, sur la mémoire. Incarnant un Hamlet 

vieillissant, François Chattot se situe d’emblée 

comme à lisière de la représentation, donnant 

parfois l’impression de ne pas vouloir participer 

à l’illusion du théâtre auquel il se sait prendre 

part. Comme si le phénomène d’indifférenciation 

décrit par René Girard dans son ouvrage sur 

Shakespeare* venait relier le comédien à son 

personnage. Ces moments de distance, pres-

que d’isolement, donnent à entendre la pièce 

de façon extrêmement touchante, extrême-

ment poétique. Aux côtés de François Chattot, 

chacun des douze interprètes (Agnès Dewitte, 

Gilles Geenen, Jean-Claude Jay, Patricia Pottier, 

Jean-Marc Stehlé, Emmanuel Wion…) apporte 

sa pierre à cette imposante construction. Car 

ce « Hamlet-Cabaret  » est avant tout un vrai 

grand spectacle d’acteurs. Un spectacle qui, 

au-delà de sa gaieté, confronte nos regards aux 

traumatismes de l’histoire de l’homme, au poids 

de sa désespérance.

Manuel Piolat Soleymat

* Shakespeare : les feux de l’envie, Editions Grasset.

Hamlet (En manteau rouge, le matin traverse La 

rosée qui sur son passage paraît du sang. Ou Ham. 

and Ex. by William Shakespeare), d’après William 

Shakespeare (texte français de Jörn Cambreleng, 

d’après le texte allemand de Heiner Müller et 

Matthias Langhoff) ; mise en scène et décor de 

Matthias Langhoff ; musique d’Olivier Dejours.  

Du 20 novembre au 6 décembre 2008. Les mardis  

et vendredis à 20h30, les mercredis et jeudis à 

19h30, les samedis à 17h00. Relâche les dimanches 

et lundis. CDN - Théâtre Dijon Bourgogne, Parvis 

Saint-Jean, rue Danton, 21000 Dijon.  

Réservations au 03 80 30 12 12.

Reprise les 10 et 11 décembre 2008 à la Scène  

nationale de Mâcon, du 7 au 9 janvier 2009 à la 

Scène nationale de Chambéry et de la Savoie,  

les 13 et 14 janvier au Théâtre Forum de Meyrin,  

les 22 et 23 janvier au CDN de Sartrouville,  

les 30 et 31 janvier au Théâtre Sortie Ouest à Béziers, 

du 4 au 6 février au Théâtre national de Bordeaux  

en Aquitaine, du 10 au 22 février au Théâtre national 

de Strasbourg.

Un orchestre, un spectre, un cheval, un fossoyeur… Confrontant la 
tragédie de William Shakespeare à un univers de cabaret, Matthias 
Langhoff donne naissance à une version d’Hamlet pleine de vivacité, 
de saisissements et de contrastes. Une version magnifiquement 
bariolée au sein de laquelle s’illustre un impressionnant collectif 
de comédiens.

tél. : 01 41 79 17 20
www.theatredemaisons-alfort.org

Les de 
Théâtres Maisons-Alfort

En toute confiance
mise en scène Michel Fagadau
avec Barbara Schulz, Jean-Pierre Malo,

Jean-Pierre Lorit, Sophie Mayer.

mardi 16 décembre à 20h45

THEATRE CLAUDE DEBUSSY
116 avenue du Général de Gaulle
94700 Maisons-Alfort
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La Jeannine, 
enterrement 
slam rock
////// Nadège Prugnard /////////////////////////////////////////////////

Un conte rock moderne où 
s’expriment les hommes 
d’aujourd’hui au-delà des clichés 
de leur genre : Nadège Prugnard 
ose une parole drue et une poésie 
tripale sur la mort et la rage de 
vivre.
A partir d’un travail d’improvisation, de perfor-

mance et d’écriture scénique autour de la ques-

tion du masculin et de la geste virile, Nadège Pru-

gnard a écrit pour chaque acteur de ce spectacle 

un « corps-texte » sur mesure, fondé sur l’univers 

poétique de chacun. Une écriture coup de poing 

déclenchée par la mort de Jeannine qui libère 

les cris, les angoisses et les révoltes masculines. 

« Du verbe urgent et critique, rafales verbales, 

bagarres rythmiques, souffles croisés, solitudes 

pulsées, tohu-bohu convulsif et jouissif porté par 

une meute d’hommes » qui tentent ensemble de 

dire «  l’impossible poème des malheurs ». Neuf 

cubes dessinent un cercle autour du public. Dres-

sés sur ces cercles, neuf hommes haranguent 

les spectateurs en mots et en musique : « Dix 

bites pour un vagin, nous les hommes, on est 

debout et on parle ». Le corps des comédiens 

parle, chante, cogne, éructe, convoque sa propre 

mort, provoque, questionne et gueule « ce que 

l’on porte en soi qui tout à coup éclate comme 

Panique à bord
mise en scène Agnès Boury

vendredi 19 décembre à 20h45

THEATRE CLAUDE DEBUSSY
116 avenue du Général de Gaulle
94700 Maisons-Alfort

tél. : 01 41 79 17 20
www.theatredemaisons-alfort.org
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gros plan ¶
Blank / Cartographie 
clownesque  
du purgatoire
Après lui avoir fait traverser l’Enfer avec Dans le rouge, Lucie Valon 
conduit Gaïa, son clown, au Purgatoire dans Blank, deuxième volet 
d’une trilogie inspirée par La divine Comédie de Dante.

Gaïa, le personnage clownesque inventé par Lucie 

Valon, continue son chemin sur les pas de Dante 

dont l’œuvre sert de matériau d’inspiration au tra-

vail créatif que mène la jeune artiste en compa-

gnie de Christophe Giordano. « J’ai découvert un 

texte de Mandelstram qui disait qu’il voyait mieux 

son époque à travers l’œuvre de Dante et cette 

que Dans le rouge, Blank emprunte son titre à la 

formule consacrée par la novlangue informatique 

pour signifier le « bug », la panne, l’impasse. Le 

spectacle tâche donc de rendre compte de tous 

les petits moments de purgatoire de la vie cou-

rante qui, peu à peu, envahissent ce « clown-

éponge ». Lucie Valon se défend de vouloir juger 

Elle redresse le buste vers le ciel, attirée par 

une lumière blanche perchée dans les hauteurs, 

un rappel de l’espérance possible. Qu’attend-

elle ? L’attente même, comme les femmes qui 

scrutent l’horizon en comptant sur le retour de 

leur guerrier. Or tout bascule avec un appel de 

François Morland (François Mitterrand) du même 

Réseau de Résistance : Robert est vivant, plus 

mort que vivant. S’enclenche depuis la détresse, 

une lente remontée vers la lumière pour la survie 

de celui qui n’est plus que l’ombre de lui-même. 

Faut-il manger et mourir ou ne pas manger 

et mourir  aussi ? « Robert L. n’a accusé per-

sonne, aucune race, aucun peuple, il a accusé 

l’homme », se souvient Duras qui condamne les 

gouvernements, de passage dans l’histoire des 

peuples. Le crime nazi contre les juifs et les résis-

tants repose sur une responsabilité collective, 

élargie au monde entier. L’interprétation sensible 

de Dominique Blanc sert intensément la morale 

d’une écriture et sa posture d’élégance. Cette 

attente d’un retour ardemment désiré fraye avec 

les langueurs d’une complainte devant laquelle 

on ne peut que s’incliner.

Véronique Hotte

La Douleur, de Marguerite Duras, mise en scène de 

Patrice Chéreau et de Thierry Thieû Niang, du 2 au 

14 décembre 2008 à 20h30 au Théâtre Nanterre-

Amandiers 7, avenue Pablo Picasso 92022 Nanterre. 

Tél. 01 46 14 70 00 et www.nanterre-amandiers.com 

Spectacle vu au Théâtre de Saint-Quentin-en-Yvelines.

Dominique Blanc interprète avec une grande sensibilité 

l’attente insupportable de l’être aimé.

Pulsar3

AVRON & EVRARD

| NOCTILUQUE
de Kaori Ito
avec Kaori Ito, Kazutomi Kozuki, 
Dorothée Munyaneza, Paul Zivkovich.

Vendredi 5 décembre 20h30

| ROMANÈS CIRQUE TSIGANE
Mardi 9 décembre 20h30
Mercredi 10 décembre 20h30

| NEW YORK CHRISTMAS
Orchestre National d‘Ile-de-France
Direction Rani Calderon 
Piano Cédric Tiberghien

Jeudi 18 décembre 20h30
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www.lavant-seine.com

01 56 05 00 76

| NOCTILUQUE

critique ¶
La Douleur
Dominique Blanc incarne le supplice de Marguerite Duras, femme de 
résistant politique, dans l’attente exacerbée et improbable de son 
homme revenant des camps. Pudeur et grandeur d’une parole.

Le journal de Duras qui contient La Douleur, com-

mence le 22 avril 45, au moment de la Libération 

imminente de la France occupée par les Nazis, 

jusqu’au retour, le mois suivant, de son mari Robert 

L. (Robert Antelme), «  ramené » fébrilement de 

Dachau entre la vie et la mort par des amis alliés. 

L’écrivain n’aurait pas envisagé que ce journal 

de guerre publique et intime puisse atteindre une 

dimension universelle. Tardivement publié en 84, le 

texte est aujourd’hui pleinement révélé grâce à la 

mise en scène de La Douleur et de ses tourments 

par Chéreau pour une parole sèche et confuse, 

l’expression claire de la souffrance humaine. Mar-

guerite, en ces temps odieux, attend la libération 

des prisonniers des camps et de Robert L. en 

particulier. Elle fait l’apprentissage des plaintes 

criées ou bien retenues par les affres du corps, du 

cœur et de l’âme. Abandonnée par le sommeil et 

la sensation de la faim, elle éprouve des émotions 

pénibles diffuses qui traduisent, de jour en jour et 

de peine en peine, l’insatisfaction face au manque 

âcre et insupportable de l’être aimé. Le supplice 

de l’absence serre et transperce la jeune femme, 

balançant de l’espoir au désespoir. C’est une figure 

errante dans l’appartement de la Rue Saint-Benoît, 

rivée à son téléphone, ou cheminant rue du Bac, de 

la Gare d’Orsay à l’Hôtel Lutetia, où l’on accueille 

les prisonniers et les déportés. L’affliction varie de 

l’amertume à l’angoisse irritée.

S’enclenche depuis  
la détresse une lente  
remontée vers la lumière
L’implorante imagine son Dormeur du val, cada-

vre mort dans un fossé, trou noir, bouche et 

mains ouvertes, une balle dans la nuque. Domi-

nique Blanc, assise sur une chaise, tend la main 

à terre vers son jeune soldat gisant, tête nue. 

Lucie Valon et Christophe Giordano dessine les contours du Purgatoire.

©
 M

au
d 

Tr
ic

tin

idée m’a servi de fil conducteur dans ce projet 

pour interroger notre société. J’ai été frappée 

par l’image d’un Dante presque un peu ridicule, 

trébuchant, ne sachant pas marcher en Enfer, et 

j’ai travaillé le code clownesque à partir de cette 

image », dit Lucie Valon. A la différence du premier 

spectacle de la trilogie, Dans le rouge, écrit à partir 

de textes de départ et d’une idée précise du trajet 

à emprunter, le deuxième spectacle est davan-

tage fondé sur l’improvisation, dans le va-et-vient 

entre la table et le plateau, le clown guidant ses 

auteurs dans la construction du spectacle. « Nous 

sommes partis de l’idée de purgatoire, mais nous 

ne savions pas comment signifier cette attente 

suspendue », avoue Lucie Valon. 

L’absurdité dramatique  
et comique de l’attente
« Les moments les plus justes étaient ceux où je 

ne disais rien, où mon clown demeurait comme 

suspendu avec un regard qui semble chercher 

quelque chose, comme lorsqu’on cherche un 

mot quand on a un trou de mémoire, dans cet 

état qui s’apparente à un vide plein. » Plus intime 

ou analyser la société contemporaine  : « C’est 

seulement en tant qu’artiste que j’essaie de faire 

passer des choses, de faire ressentir le malaise 

de ces situations qu’on ne sait pas bien défi-

nir. Le purgatoire, ça peut durer une seconde 

ou l’éternité. » Dans ce lieu dévolu à l’attente 

immuable d’un jugement, lieu d’expiation des 

âmes médiocres, le clown sème le trouble avec 

sa maladresse d’Auguste pataud. « Dans ce 

qu’il a d’imprévisible et d’incontrôlable, le clown 

met à jours nos leurres et nos compromis. En 

même temps, il nous permet de distancier le 

réel et nous emmène vers un univers parallèle 

qui fonctionne comme une parabole du nôtre », 

dit Lucie Valon.

Catherine Robert

Blank, un clown au purgatoire, de Christophe 

Giordano et Lucie Valon ; interprétation de Lucie 

Valon ; mise en scène de Christophe Giordano. Du 

9 au 21 décembre 2008. Du mardi au samedi à 

20h30 ; le dimanche à 16h. Théâtre de l’Aquarium, La 

Cartoucherie, route du Champ-de-Manœuvre, 75012 

Paris. Réservations au 01 43 74 99 61.

Nadège Prugnard fait se dresser et parler les hommes… 

critique ¶
Ordet (La Parole)
Arthur Nauzyciel met en scène Ordet (La parole), pièce de l’auteur 
danois Kaj Munk immortalisée au cinéma par Carl Theodor Dreyer. 
Un acte théâtral ambitieux et profondément personnel.

Il s’agit d’un geste de mise en scène ample et 

intime que présente Arthur Nauzyciel. Un geste 

sophistiqué, précis, plein, qui déploie une forme 

de vibration. Menant le texte de Kaj Munk (1898-

1944) au-delà du drame rural naturaliste, le nou-

veau directeur du Centre dramatique national 

d’Orléans creuse la question de la croyance, 

du doute, de l’illusion, par le biais d’une repré-

sentation stylisée. Cette représentation porte en 

elle la force d’un univers artistique profondément 

personnel. Il n’est pas si courant d’assister à une 

proposition scénique qui – libérée des postures 

une même partition théâtrale, qui s’impose dans 

son entièreté. Chants, chorégraphies, costumes 

(du styliste José Levy), composition architectu-

rale de l’espace, décalage et fixité des comédiens 

(Pierre Baux, Xavier Gallais, Benoît Giros, Pascal 

Greggory, Catherine Vuillez…) : cette partition – 

puissante, intrigante, mystérieuse – renvoie cha-

que spectateur à son imaginaire, à ses propres 

réflexions sur la foi, l’espérance, les aspirations 

et les empêchements de la condition humaine. 

Qu’est-ce qui relie l’homme au monde ? Qu’est-ce 

qui le pousse à se projeter dans l’existence ? En 

Une fable stylisée sur le doute et la croyance.
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de circonstance – trace le chemin d’un théâtre 

essentiel et authentique. C’est le cas d’Ordet 

(La Parole), spectacle qui investit la fable de Kaj 

Munk à travers ses grondements souterrains et 

ses envolées métaphysiques. Deux communautés 

religieuses aux convictions opposées, la pureté 

d’un amour, le drame d’une disparition, l’énigme 

d’une résurrection… Arthur Nauzyciel foule la terre 

blanche et froide du village dans lequel se déroule 

Ordet en s’appuyant sur la notion d’inconscient, 

en cherchant la frontière entre visible et invisible, 

en favorisant l’émergence d’empreintes à la fois 

sensibles et abstraites.

A quelques millimètres  
du texte
Ordet (La Parole) va plus loin que l’idée de per-

formance. Ce spectacle peut ainsi facilement 

s’accommoder de quelques moments de flotte-

ments, comme c’était le cas lors de sa création, 

au Festival d’Avignon. Car tous les éléments de la 

représentation participent à une même impulsion, 

créant un effet de distorsion entre les aspects 

réalistes du texte et la dimension esthétisante, 

symboliste, de sa représentation, Arthur Nauzy-

ciel nous place comme à distance de la pièce de 

Kaj Munk. Une distance de quelques millimètres 

qui ouvre le champ à un espace théâtral peuplé 

de résonances, de questionnements sur la vie et 

la mort, sur le réel et les apparences.

Manuel Piolat Soleymat

	

Ordet (La Parole), de Kaj Munk ; traduction et  

adaptation de Marie Darrieussecq et Arthur 

Nauzyciel ; mise en scène d’Arthur Nauzyciel.  

Du 3 au 7 décembre 2008. Du mercredi au samedi 

à 20h45, le dimanche à 17h00. Les Gémeaux, 

Scène nationale de Sceaux, 49, avenue Georges-

Clémenceau, 92330 Sceaux. Réservations au  

01 46 61 36 67. Du 12 au 14 novembre 2008 à la 

Comédie de Clermont-Ferrand, les 19 et 20 novembre 

au Théâtre de Lorient – Centre dramatique national 

de Bretagne, les 26 et 27 novembre au Théâtre de 

Caen. Spectacle vu au Festival d’Avignon.
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des Démons. C’est Marc-Henri Boisse qui donne 

corps et voix à cet homme en quête d’une terrible 

et impossible vérité. � A. Santi

Une sale histoire, d’après La Douce et des rumeurs 

des Démons de Dostoïevski, traduction André 

Markowicz, mise en scène Elisabeth Marie,  

du 5 novembre au 13 janvier, du mardi au samedi  

à 21h, au Théâtre du Lucernaire, 53 rue  

Notre-Dame-des-Champs, 75006 Paris.  

Tél. 01 42 22 26 50/01 45 48 91 10. 

lance en de fausses interprétations » écrit Dostoïe-

vski. Un soliloque introspectif qui suit les méandres 

contradictoires de la pensée, où le psychisme de 

l’individu isolé croise les injustices sociales et les 

désirs de vengeance qui en découlent. La pièce 

résonne aussi dans notre monde contemporain, 

où les mariages forcés n’ont pas disparu, où 

la vulnérabilité des êtres conduit parfois à des 

comportements inhumains et des processus de 

destruction. Des voix enregistrées mêlées à des 

sons et des musiques font entendre des extraits 

quelque chose en psychologie » a dit Nietzsche ! 

Dans La Douce (1876), le narrateur raconte le nau-

frage de sa vie et tente de comprendre comment 

le drame a pu advenir. Cet homme d’âge mûr, qui 

a été chassé de l’armée pour avoir refusé de se 

battre en duel, a vécu misérablement jusqu’à ce 

qu’un héritage lui permette de devenir usurier. Il 

épouse alors une jeune fille de seize ans afin de la 

sauver d’une extrême pauvreté. Lorsque la pièce 

commence, le cadavre de son épouse gît, elle 

s’est défenestrée. « Il se justifie, il l’accuse et se 

une grenade qui se répand ». Un chœur d’hom-

mes aux visages et aux postures différentes inter-

prète l’harmonie des écarts, des dissensions, des 

incompréhensions, des conflits et des blessures. 

Sans freins ni tabous, en empruntant au sang, au 

sperme et à la sueur leurs humeurs créatrices, 

Nadège Prugnard compose un spectacle hors 

normes, « mélange entre tragédie antique et rock 

des plus délurés ».� C. Robert

La Jeannine, enterrement slam rock, texte et  

mise en scène de Nadège Prugnard. Du 12 au  

14 décembre 2008. Vendredi et samedi à 21h ; 

dimanche à 16h. Lavoir Moderne Parisien, 35, rue 

Léon, 75018 Paris. Réservations au 01 42 52 09 14.

Mon Fantôme
////// Pascal Rambert ///////////////////////////////////////////////////

Après avoir sillonné les classes 
de Gennevilliers pendant la 
saison dernière, la tente à rêves 
et à créations imaginaires de Mon 
Fantôme se pose en décembre entre 
les murs de son théâtre.

Parole à double voix pour entrer dans le monde de 

l’imaginaire. 

Né d’une commande de France Culture sur le 

thème de la peinture, de ce qu’on voit et de ce 

qu’on regarde, Mon Fantôme offre aux enfants 

la possibilité de découvrir la fécondité de leur 

imaginaire. « Je souhaite leur montrer, dit Pas-

cal Rambert, que ce qu’ils font toutes les nuits, 

avant de s’endormir, est un potentiel d’imaginaire 

et de créativité important.  » Sous la tente du 

spectacle, des couvertures parmi lesquelles 

on se glisse en chaussettes et les yeux grands 

ouverts dans le noir pour écouter le dialogue 

entre un enfant et son fantôme et découvrir à 

travers la peinture le basculement entre réalité 

et onirisme. Persuadé, depuis que son propre 

fils lui en a fait la remarque, que les histoires 

qu’on invente sont plus belles que celles qu’on 

lit dans les livres, Pascal Rambert fait suivre 

son spectacle, qui dure trente-cinq minutes, 

d’un atelier d’environ une heure, animé par les 

comédiens, afin de prolonger l’empreinte lais-

sée aux enfants « de l’imaginaire à portée de 

leurs mains ».� C. Robert

Mon Fantôme, écrit et mis en scène par Pascal 

Rambert. Spectacle pour enfants à partir de 4 ans. 

Du 3 au 20 décembre 2008. Mercredi, jeudi et ven-

dredi à 9h30 et 14h et samedi à 14h et 16h. Théâtre 

de Gennevilliers, 41, avenue des Grésillons, 92230 

Gennevilliers. Réservations au 01 41 32 26 26.

Une sale  
histoire
La compagnie Scarface Ensemble 
adapte la nouvelle La Douce de 
Dostoïevski, une fascinante plongée 
introspective dans les méandres de 
la pensée.
« Multiple, inépuisable, contradictoire comme l’être 

humain ! » C’est ainsi que la metteur en scène Eli-

sabeth Marie caractérise l’écriture de Dostoïevski, 

d’une finesse psychologique telle qu’elle semble 

préfigurer la révolution de la psychanalyse. « Dos-

toïevski est la seule personne qui m’ait appris 

gros plan / Festival / reims

à scène ouverte /  
Décloisonnement  
et expérimentation
Poésie, littérature et musique : la Comédie de Reims organise 
la septième édition de son festival A scène ouverte et continue 
d’interroger et d’illustrer le passage à la scène de toutes les 
écritures.

Créé il y a sept ans par Emmanuel Demarcy-

Mota, Reims à scène ouverte est devenu au fil 

des ans le creuset vivace des rencontres entre 

artistes et formes créatrices. Le directeur de la 

Comédie de Reims quitte ce lieu qu’il a animé 

avec passion et enthousiasme pour le Théâtre 

de la Ville et la dernière édition de ce festival est 

l’occasion pour lui de réunir une dernière fois 

nombre de ceux qui ont contribué à ses côtés 

à faire de cette manifestation une joyeuse réus-

site défendant une conception du théâtre, selon 

ses propres mots, « non pas comme un acte de 

consommation mais comme un lieu d’inspiration, 

d’invention, d’imagination, un lieu à partager et 

finalement, l’endroit de l’engagement individuel 

et collectif  ». Poètes, écrivains, dramaturges, 

acteurs, musiciens, chorégraphes et metteurs en 

scène interrogent cette année encore les champs 

de la recherche artistique et les langages scéni-

ques pour produire du sens et de la beauté. En 

inventant « d’autres rapports aux spectateurs, 

d’autres façons d’approcher la langue, les lan-

gues et les mots », l’aventure rémoise continue 

de prouver la vivacité et la vitalité de la scène 

théâtrale contemporaine. Textes en voix, textes 

Solos, Ecrits rock, Louis Jouvet – Romain Gary 

1945-1951 et Passé-présent, surprise ! Des textes 

en jeu par David Girondin Moab, Nora Krief et Fré-

déric Fresson, David Lescot, Edouard Baer, Fran-

çois Berreur, Fellag, Anne-Laure Liégeois, Jean-

Michel Ribes, Jacques Gamblin, Alain Gautré et 

Joël Jouanneau. Des expériences d’écriture avec 

un Bal littéraire et un Atelier d’écriture du quar-

tier Orgeval. De la musique et des chansons avec 

Juliette, l’immense Cherifa, Alex Beaupain et les 

17 Hippies. Et enfin, une causerie avec Jacques 

Erwan et les films courts de La Caravane ensorce-

lée. Autant d’occasions de découverte, de plaisir 

et de saveur du texte !

Catherine Robert

Festival A scène ouverte, du 11 au 20 décembre 

2008. Comédie de Reims, 3, chaussée Bocquaine,  

BP 1434, 51066 Reims cedex. Informations et  

réservations au 03 26 48 49 00. Renseignements  

sur www.lacomediedereims.fr

Léger au front : spectacle mis en jeu par Jacques 

Gamblin d'après la correspondance de Fernand Léger.
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en chantier, textes en jeu, expériences d’écriture, 

rencontres avec les poètes, musiques et chan-

sons : toutes les manières de dire la complexité, 

la beauté ou l’intérêt des choses se complètent, 

se répondent et s’entremêlent au gré de propo-

sitions variées. 

Des textes  
dans tous leurs états
Une heure avec les poètes : avec Zéno Bianu et 

Mimi Lorenzini le 12 décembre, avec Gabriel Gar-

ran le 15, avec Daniel Maximin et Alain Jean-Marie 

le 16 et avec Abdellatif Laâbi le 18. Textes en voix : 

Quatorze poèmes de Michel Houellebecq dit par 

Hugues Quester, Voyages autour de la littérature 

russe et Lecture au musée par le Collectif artistique 

de la Comédie de Reims, Les Sonnets de Shakes-

peare par Marianne Faithfull et Vincent Segal, Joue-

moi quelque chose de John Berger par Jacques 

Bonnaffé et Bertrand Lemarchand, Les Années, 

d’Annie Ernaux, par Laurence Roy et Alain Libolt 

et La Princesse de Montpensier de Madame de 

La Fayette, par Marie-Armelle Deguy et Constance 

Luzzati. Des textes en chantier : Autour de Pouch-

kine, Les Histoires de frères, Un Nid pour quoi faire, 

gros plan ¶
Blackbird : Sur les pentes 
de l’amour et du désir
Claudia Stavisky met en scène Blackbird, la dernière pièce de l’auteur 
britannique David Harrower. Un face-à-face dense et complexe 
interprété par Léa Drucker et Maurice Bénichou.

« J’étais trop jeune, lance Una à Ray. Trop trop 

a / amoureuse. / Trop conne de pas avoir été 

plus vieille / de ne pas avoir eu / la conscience 

/ l’expérience. / Mais c’était ça que tu voulais. 

/ Je ne posais pas de questions compliquées. / 

Je n’avais pas de questions à poser. / Je voulais 

tout ce que tu voulais. » Des questions, l’écriture 

hachée, heurtée, de Blackbird en pose de nom-

breuses. Des questions sur l’amour, sur le désir, 

sur l’attirance sexuelle, sur les liens amoureux 

susceptibles d’unir une fillette de douze ans et un 

quadragénaire. Dévoilant peu à peu les éléments 

d’une histoire survenue quinze ans auparavant, 

David Harrower a construit un huis clos à suspens 

qui multiplie les champs d’explorations psycholo-

giques et les rebondissements. 

Un thriller amoureux	
« Il s’agit d’un face-à-face très dense, d’une rare 

complexité, affirme Claudia Stavisky. Blackbird 

pose la question du désir : qu’est-ce qui peut relier 

deux êtres, quelle est cette chose qui peut les atti-

taine façon, je souhaitais que chaque spectateur, 

en entrant dans cette histoire-là, soit mis dans 

la position de quelqu’un qui regarde par le trou 

d’une serrure. »

Manuel Piolat Soleymat

Blackbird, de David Harrower ; texte français  

de Zabou Breitman et Léa Drucker ; mise en scène  

de Claudia Stavisky. Du 3 au 19 décembre 2008.  

Du mardi au samedi à 20h30, le dimanche 14  

décembre à 15h00. Théâtre de la Ville, salle des 

Abbesses, 31, rue des Abbesses, 75018 Paris. 

Réservations au 01 42 74 22 77.

Reprise du 4 au 14 mars 2009 au Théâtre des 

Célestins, à Lyon.

Léa Drucker et Maurice Bénichou dans un huis clos à 

suspens signé David Harrower.
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rer l’un vers l’autre, les pousser à vouloir habiter 

le même lopin de terre ? » « David Harrower nous 

place face à cette histoire comme face à une mer 

très profonde, poursuit la metteure en scène. Une 

mer dans laquelle on plonge sans jamais parvenir 

à en atteindre le fond. Il joue au chat et à la sou-

ris avec nous, nous tient en haleine d’un bout à 

l’autre de la pièce : on se pose des questions, on 

doute, on est en permanence bousculés dans nos 

consciences. » En effet, se gardant d’orienter les 

réflexions que suscitent, chez le public, les agis-

sements des deux personnages, l’auteur trace le 

cadre de problématiques intimes excessivement 

troubles, donne naissance à des enjeux humains 

ardus et équivoques. Des enjeux et des problé-

matiques que Claudia Stavisky a souhaité inves-

tir en centrant sa mise en scène sur la direction 

d’acteurs, cherchant ainsi à mener Léa Drucker 

et Maurice Bénichou vers une forme de « vérité 

absolue ». « La base de notre travail a été de ne 

surtout pas faire de théâtre, explique-t-elle, de 

tendre vers une très grande évidence. D’une cer-

focus forum du théâtre européen à nice / du 11 au 14 décembre 2008
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Pouvoir et théâtre :  
une dialectique passionnante 
mesurée à l’échelle de l’Europe

Du 11 au 14 décembre à Nice, le Forum du Théâtre Européen initié par Daniel Benoin, directeur du Théâtre National de Nice, dresse un état des 
lieux du théâtre en Europe autour du thème “pouvoir et théâtre, pouvoir du théâtre”. Sous la présidence de Jorge Semprun, de multiples 
intervenants, critiques dramatiques, hommes de théâtre, hommes politiques, philosophes et sociologues se rencontrent au fil de quatre 
tables rondes, et en soirée trois spectacles d’Ouzbékistan, de Géorgie et d’Israël, jamais vus en Europe, sont programmés. Les prises de 
parole seront synthétisées dans deux livres, en français et en anglais, édité  par du théâtre et diffusés par Actes Sud, qui dessineront la 
voie d’une pensée commune et l’évolution d’un art dramatique nécessairement lié au monde politique.

entretien / Daniel Benoin

Les politiques  
doivent garantir  
la liberté des artistes
Fondateur de la Convention Théâtrale Européenne, directeur depuis 
2002 du Centre Dramatique National de Nice, le plus important de 
France en termes de fréquentation, Daniel Benoin est à l’origine de 
ce grand rendez-vous européen.

Quel est l’historique de ce Forum ?

Daniel Benoin : J’ai organisé un forum similaire 

à Saint-Etienne de 1996 à 2000. L’idée de départ 

était de réunir des gens de divers pays autour 

d’un thème. En arrivant à Nice, j’ai voulu reprendre 

cette idée. La Mairie, dirigée par Christian Estrosi, 

a accepté le projet. Ce qui est fondamentalement 

nouveau cette année, c’est de programmer des 

spectacles en soirées qui n’ont encore jamais été 

vus en Europe. Les spectacles permettent de se 

confronter à des dramaturgies venues d’ailleurs, 

explorant aussi la relation entre pouvoir et théâtre. 

145000 spectateurs par an viennent au théâtre à 

Nice, nous pouvons donc accueillir des spectacles 

en langue étrangère.

Comment va se dérouler le Forum ?

D. B.  : Nous avons commandé à 33 critiques 

dramatiques un rapport sur l’évolution du théâ-

« Le théâtre exerce 
une réflexion critique 
face au pouvoir,  
il doit être un lieu de 
contestation. » Daniel Benoin

tre dans leur pays. Bernard Henri-Lévy, une per-

sonnalité non spécialiste du théâtre, a accepté 

d’ouvrir le Forum, le 11 décembre à 15h, en 

question, à laquelle tout le monde participe. Pour 

finir, le 14 décembre, un compte-rendu de cha-

que table ronde sera présenté.

Pourquoi avoir choisi le thème des rapports 

entre pouvoir et théâtre ?

D. B.  : C’est un thème fondamental, qui est 

aussi d’une actualité brûlante. Aujourd’hui en 

France les rapports entre le théâtre et le pou-

voir sont exécrables. On est passé du mariage 

tre. Auparavant j’allais au Ministère de la Culture 

pour y rencontrer des alliés, cet état d’esprit 

est révolu. Les pouvoirs se sont multipliés, avec 

l’état, les régions, les départements et les villes, 

sans parler du privé ou de l’Europe – même si 

le principe de subsidiarité rend impossible le 

financement par l’Europe d’un certain nombre 

de projets. Au-delà de l’actualité, ce thème 

suscite diverses interrogations essentielles. Par 

exemple, on peut se demander de façon un peu 

provocante si la démocratie tue le théâtre. Dans 

les pays de l’Est pendant l’ère communiste, le 

théâtre représentait le lieu de la révolte, mais 

quand la démocratie est arrivée, les théâtres se 

sont vidés. Cela a été terrible pendant un certain 

nombre d’années.

Les artistes doivent-ils s’engager politique-

ment selon vous ?

D. B.  : Le théâtre exerce une réflexion critique 

face au pouvoir, il doit être un lieu de contes-

tation. J’ai toujours pensé que les hommes 

politiques se doivent de donner aux artistes les 

moyens de leur action et non pas l’inverse. J’ai 

mes idées, mais en tant que directeur d’une 

grosse institution, je n’ai pas à prendre parti 

pour un homme politique. Quel que soit l’homme 

politique en place, j’ai à attendre qu’il aide mon 

travail. Les gens de théâtre se sont peu engagés 

pour les dernières élections présidentielles, ils se 

méfient du politique.

Propos recueillis par Agnès Santi

entretien / Jorge semprun

Le théâtre : une prise  
de parole et un  
affrontement dialectique
Écrivain, ancien ministre de la Culture d’Espagne de 1988 à 1991, 
Jorge Semprun aime le théâtre et l’idée d’une Europe capable de se 
souvenir du passé pour mieux construire un avenir commun. Président 
du Forum du Théâtre Européen, il explicite sa vision du théâtre, une 
activité démocratique ancrée dans les problèmes de la cité.

se construirait sur les ruines de la guerre ?

J. S. : On ne peut nier la richesse de la diversité 

des langues et des cultures européennes, cepen-

dant je crois à une identité européenne plus visible 

au théâtre que dans le roman européen, à travers 

une communauté de thèmes, que nous avons 

déjà mentionnés : le débat, le conflit, le destin, la 

responsabilité, la politique. Le théâtre grec a été 

inventé comme lieu de débat pour questionner 

la relation entre pouvoir et théâtre. C’était un lieu 

de cérémonie démocratique et de réflexion, en 

plein air, qu’on ne peut bien sûr plus reproduire 

aujourd’hui, mais le théâtre se définit toujours par 

rapport au pouvoir. Shakespeare explore le pro-
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A quelles occasions avez-vous écrit pour le 

théâtre ?

Jorge Semprun : Ecrire pour le théâtre est l’une 

des choses que je préfère. Bizarrement, cela est 

toujours advenu par des commandes de person-

nes très particulières. En 1964, j’ai ainsi créé à la 

demande de Peter Brook l’adaptation théâtrale du 

Vicaire de Rolf Hochtuth sur l’attitude de l’église 

envers les juifs pendant la Seconde Guerre Mon-

diale. La pièce a été jouée au théâtre de l’Athénée. 

Quelque trente ans plus tard, c’est Klaus Michael 

Grüber qui m’a demandé une pièce sur la mémoire 

allemande, devant être jouée dans un endroit très 

précis, à côté de Weimar, au pied d’un vieux châ-

teau du XVIIIe siècle où se trouve le cimetière de 

la garnison d’occupation soviétique, pour des sol-

dats souvent fusillés par l’armée rouge pour un 

délit commis sous l’uniforme. La pièce s’inspire de 

Carola Neher, comédienne de l’époque de Brecht 

qui a eu un destin tragique. Elle a quitté l’Alle-

magne en 1933 pour la Tchécoslovaquie puis la 

Russie, où elle a été victime de procès et a disparu 

dans un goulag. La pièce s’appelait Allemagne 

mère blafarde, comme le début d’un poème de 

Brecht, et en français Le retour de Carola Neher. 

Ma troisième pièce a été demandée par Daniel 

Benoin, à l’occasion de la Convention Théâtrale 

Européenne. C’était une commande européenne, 

avec pour thème obligatoire les réfugiés. J’ai 

écrit sur l’époque de la guerre d’Espagne, que 

je connais bien, sur le camp de Gurs en France 

dans les Basses-Pyrénées, dont on ignore souvent 

l’existence. En 1939-1940 le camp est destiné à 

des Républicains espagnols et des étrangers des 

Brigades Internationales, puis il a été destiné aux 

juifs. Une histoire tragique de la vieille Europe et 

de ses combattants pour la liberté. La pièce a été 

jouée à Nice, en Espagne, au Luxembourg, au 

Théâtre du Rond-Point à Paris.

Pourquoi aimez-vous particulièrement les 

textes de théâtre ? Quelles sont leurs spéci-

ficités par rapport au roman ?

J. S. : Les thèmes du théâtre classique européen 

– le destin, la responsabilité, l’engagement – m’in-

téressent. Et l’écriture théâtrale, appelée à être 

incarnée par des acteurs, se passe de description. 

Elle expose directement le cœur des problèmes, à 

travers le dialogue et le conflit entre des hommes 

et des femmes, contrairement à l’écriture roma-

nesque soumise à la servitude de la description. 

Selon la mise en scène, on imagine ou voit ce 

qu’il y a autour du texte. Certaines mises en scène 

actuelles, modernisées, de textes classiques sont 

très intéressantes, d’autres ont tendance à bru-

taliser le texte. C’est lorsqu’il s’affranchit des 

contraintes de la rentabilité, auxquelles le théâtre 

privé est soumis, que le théâtre produit le plus de 

choses nouvelles et fortes.

Peut-on parler d’une identité européenne qui 

établissant une synthèse de ces rapports issus 

de 33 pays d’Europe. Cette contribution éclaire 

la question clef du Forum : “Pouvoir et Théâtre, 

Pouvoir du Théâtre”. Puis les 12 et 13 décem-

bre quatre tables rondes introduites par environ 

cinq interventions préparées approfondiront cette 

affectif et moral d’après-guerre à la maturité des 

années 90, où les problèmes n’empêchaient 

cependant pas un rapport d’entente cordiale 

avec le pouvoir. Aujourd’hui c’est plus compli-

qué, nous sommes en situation de bagarre pour 

préserver l’indépendance et la liberté du théâ-

« Le théâtre exprime 
sous forme tragique, 
mythique ou  
historique les  
vrais problèmes  
de la cité. » Jorge Semprun

blème du pouvoir dans de nombreuses pièces. Je 

me souviens de Coriolan à la Comédie-Française 

en 1934, pendant les émeutes du 6 février, les 

tirades de Coriolan contre la plèbe résonnaient 

alors de façon singulière…

Quelle est la nature du lien entre théâtre et 

démocratie ?

J. S. : Dire que le théâtre a un rapport direct avec 

la démocratie est exagéré, cependant on peut 
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dire qu’aucune grande pièce ne fait l’éloge de la 

dictature ! Par contre plusieurs d’entre elles sont 

une dénonciation de la dictature. Antigone est le 

symbole de cette révolte. Cette année le thème 

du Forum est le rapport avec le pouvoir, ce qui 

soulève des problèmes d’ordre politique, écono-

mique, et aussi moral. Le théâtre est un lieu de 

contestation publique, il est par exemple apte à 

corriger les méfaits d’une dictature médiatique. Il 

exprime sous forme tragique, mythique ou histori-

que les vrais problèmes de la cité. C’est une prise 

de parole démocratique. L’affrontement dialectique 

que l’on retrouve dans le théâtre européen expose 

un débat politique au sens large du terme.

Propos recueillis par Agnès Santi

entretien / Georges Banu

N’oublions pas Athènes !
Critique et écrivain d’origine roumaine, codirecteur de la revue 
Alternatives Théâtrales, membre du comité directeur du Forum, 
Georges Banu est également professeur d’études théâtrales à 
l’Université Sorbonne Nouvelle. Conscient des menaces qui pèsent 
actuellement sur l’art dramatique, cet observateur assidu de 
l’espace théâtral européen veut croire à la pérennité d’un art qu’il 
envisage comme un refuge face à la violence économique.

querait d’entraîner une perte de mémoire de notre 

société, une perte de références et de nourritures 

pour demain. Je pense que vivre sans Antigone 

et sans Hamlet, c’est être, d’une certaine façon, 

légèrement invalide. Antigone m’invite à la révolte, 

Hamlet au doute… L’Etat doit aider la population à 

Le Forum du théâtre européen organisé par 

le Théâtre national de Nice traite du pouvoir 

et du théâtre. Selon vous, ces deux notions 

sont-elles indissociables ?

Georges Banu : Oui. Le théâtre se définit toujours 

par rapport au pouvoir en place dans une société. 

Le pouvoir politique, bien sûr, mais aussi le pouvoir 

économique. Je crois que l’on ne peut pas faire 

de théâtre en dehors de la sphère du pouvoir. Sur 

un plan symbolique, l’art dramatique a d’ailleurs 

toujours eu pour vocation d’alerter les pouvoirs 

publics des différents problèmes se présentant 

dans la cité. Le théâtre est, par définition, un outil 

de contestation. En France, depuis un certain 

nombre d’années, une partie du paysage théâtral 

se trouve directement dépendante, par le biais des 

subventions, du pouvoir politique. Cette relation 

de dépendance économique est très ancienne : 

Athènes, déjà, subventionnait ses spectacles.

Quel regard portez-vous sur le désenga-

gement de l’Etat français vis-à-vis de l’art 

dramatique ?

G. B. : Ce désengagement, mais aussi la propen-

sion à déléguer les responsabilités étatiques aux 

pouvoirs locaux, donnent l’impression que l’Etat ne 

souhaite plus être en relation directe avec l’espace 

théâtral. Ce n’est d’ailleurs pas tant la situation 

d’aujourd’hui qui pose problème, mais bien les 

perspectives qui se dessinent à plus long terme. 

Car, au nom d’impératifs contextuels, on prend le 

risque de ne pas élaborer un programme cohérent 

et ambitieux pour l’avenir. C’est aujourd’hui qu’il 

faut tirer le signal d’alarme, avant que des cho-

ses dramatiques n’interviennent. Car, si rien ne 

change, les restrictions budgétaires se feront de 

plus en plus sévères, affaiblissant dangereusement 

le domaine de la création.

Pensez-vous qu’un tel désengagement révè-

le une forme de divorce entre le théâtre et 

les pouvoirs publics ?	

G. B.  : D’une certaine façon, oui. Car les res-

trictions budgétaires auxquelles le milieu théâtral 

doit faire face sont symptomatiques de la relation 

qui le lie au monde politique. Quand on veut faire 

des économies, les domaines auxquels on s’atta-

que sont ceux que l’on exclut des exigences du 

nécessaire. Les politiques ont ainsi de plus en plus 

tendance à ranger le théâtre du côté de l’inutile. 

Cette attitude me semble très dangereuse. Car 

cet « inutile-là » possède une valeur énorme pour 

le liant social, pour le sentiment d’appartenance 

à une société, et même sans doute pour l’identité 

d’une nation. Pour reprendre la phrase célèbre de 

Nietzsche sur la musique, je crois sincèrement que 

« Le théâtre est  
attaqué, mais  
il ne se rend pas ! »

Georges Banu

sans le théâtre, et plus généralement sans l’art, la 

vie serait une erreur. Tout pouvoir démocratique 

devrait se rendre compte de la nécessité de l’art, 

spécialement aujourd’hui, dans les moments de 

grands troubles, les moments d’explosion éco-

nomique que nous vivons.

Ne vous semble-t-il pas que, depuis quel-

ques années, les hommes politiques favo-

risent certaines formes d’expression artisti-

que au détriment de l’art dramatique ?

G. B. : Il est difficile de parler en général, mais il est 

vrai que certains discours laissent entendre qu’il 

est légitime, pour les pouvoirs publics, de prendre 

davantage en compte les formes d’art qui semblent 

rencontrer, aujourd’hui, le plus de succès. Pour-

tant, s’il est vrai que le pouvoir politique a bien pour 

vocation de défendre les disciplines populaires, il 

doit également s’engager en faveur de la défense 

du patrimoine, de même qu’il doit préparer l’ave-

nir. Le pouvoir politique a pour mission d’être le 

gardien de certaines valeurs dont le sacrifice ris-

acquérir ces outils-là. Il doit lui donner les moyens 

de s’enrichir à travers ces grandes œuvres. Pasolini 

a dit : « Le théâtre n’est pas un médium de masse. 

Nous sommes peu nombreux : mais en nous il y a 

Athènes ». J’appelle le pouvoir politique à ne pas 

oublier Athènes, même si cela suppose des efforts 

budgétaires, même si le théâtre ne provoque pas 

un impact médiatique aussi instantané que celui 

provoqué par d’autres disciplines artistiques ayant 

aujourd’hui le vent en poupe.

Êtes-vous optimiste quant à l’avenir de l’art 

dramatique ?

G. B. : Comme l’a dit Tchekhov, je crois que l’on 

ne peut pas se passer du théâtre. Car il existe, 

dans le corps social, une théâtralité qui demande à 

être revisitée par le biais des œuvres dramatiques. 

Le théâtre suit des mouvements variés et escar-

pés. On est actuellement dans une période de 

repli, mais cette situation est loin d’être définitive. 

Le théâtre est attaqué, mais il ne se rend pas !

Entretien réalisé par Manuel Piolat Soleymat

gros plan ¶
Nostalgie

« Ma patrie est une valise »… Les mots de Mah-

moud Darwich, forgés dans les plis du vécu, se 

glissent silencieusement dans la mélopée d’un 

chant arabe. Résonnent au cœur de Gabi Aldor, 

Claudia dela Seta, Ra’anan Ferrara, Norman Issa 

et Rawda Suliman, tous acteurs du Théâtre ara-

bo-hébraïque de Jaffa. Israéliens, juifs, arabes, 

nés ici ou ailleurs, arrachés à la terre d’une vie 

tranquille, ils partagent l’expérience de l’exil, de la 

fuite, parfois du retour. Ce vieux, les épaules polies 

par les ans, fut expulsé de son village d’enfance, 

cette mère a quitté le Caire pour Israël, cette jeune 

fille, hédoniste peroxydée, retourne à Berlin sur les 

traces de son père, et cet oncle revient après des 

années cultiver le sol de ses ancêtres. Leurs paro-

les, taillées à même le réel, tranchent net l’apo-

rie des discours et se mêlent aux souvenirs de 

deux comédiens ouzbeks qui voudraient devenir 

citoyens de leur « terre promise ».

Histoires croisées
Fondé en 1999 par la réunion de l’Arab Theatre 

A-Saraiya et du Local Theatre, le Théâtre arabo-

hébraïque de Jaffa rassemble Arabes et Juifs sur 

une seule scène, posant par ce fait même un 

geste politique et artistique qui défie les frontières 

intérieures et les haines meurtrières. Logée dans 

l’ancien musée historique du vieux Jaffa, la troupe, 

unique en Israël, travaille pièces de répertoire et 

créations collectives, alterne projets communs et 

spectacles de chacune des deux compagnies fon-

datrices. Le multiculturalisme ne se réduit pas au 

slogan drapé en étendard publicitaire, mais affirme 

un choix de vie. Il se traduit aussi dans le frotte-

ment des langues sur le plateau, où s’entrecho-

quent accents arabes, hébreu, français, russes ou 

allemands. De cette mosaïque de destins éclatés, 

coupés à angles vifs, surgit peut-être l’ébauche, 

fragile, essentielle, d’un chemin d’avenir.

Gwénola David

Nostalgie, d’Itzik G’uli, Immad J’abarin, Danny 

Hurvitz, par l’Arab-Hebrew Theatre, mise en scène 

d’Igal Ezraty, le 12 décembre à 19h et 21h30, 

au Théâtre National de Nice salle Michel Simon. 

Spectacle en hébreu, arabe et allemand, surtitré  

en français et anglais. Tarif : 16 €/ 10 €/ 5 €.

entretien / Peter von Becker

La diversité culturelle 
comme ciment identitaire
Membre du comité directeur du Forum, Écrivain, éditeur et 
critique du journal berlinois Der Tagesspiegel, Peter von Becker 
analyse la tradition théâtrale allemande, les spécificités de 
l’art dramatique et d’une culture européenne en pleine évolution, 
fondée sur la diversité.

Quelle réflexion suscite ce Forum du Théâtre 

Européen à vos yeux ? Et peut-être avant 

tout, existe-t-il selon vous une identité du 

théâtre européen ?

Peter von Becker : Ce Forum nous donne l’oc-

casion de poser cette question à de multiples 

intervenants issus de toute l’Europe, qui trouve-

ront peut-être quelques réponses. Il est simpliste 

de considérer comme acquis une culture ou une 

identité européenne, bien qu’il y ait des racines 

communes et des spécificités européennes. Si on 

considère les deux versions de la constitution euro-

péenne, on n’y trouve presque rien sur la culture. 

L’Union européenne est principalement politique 

et économique, pas encore culturelle. Pour trouver 

une sorte de noyau de l’identité européenne, il faut 

considérer deux traditions, deux inventions euro-

péennes. L’une est l’idée des droits de l’homme et 

des Lumières. L’autre, bien antérieure, est le théâ-

tre, qui vient des Grecs, et développe l’idée d’un art 

profane ancré dans la “Polis”. Si on définit le théâtre 

comme une racine possible d’une identité spécifi-

quement européenne, cela veut dire que le théâtre 

est plus qu’une simple distraction. D’autres opi-

nions considèrent le théâtre comme faisant partie 

de l’industrie culturelle, mais prendre le théâtre au 

sérieux implique plus que la distraction, même si on 

inclut la comédie et le divertissement. Cela implique 

de faire partie du monde des arts, de la philosophie, 

la poésie, la littérature, la politique. Le théâtre com-

bine tout cela et doit être un forum. Donc un Forum 

du Théâtre Européen doit être un lieu réfléchissant 

toutes ces questions liées au pouvoir.

Et le théâtre a un public…

P. von B. : C’est l’autre chose essentielle. Le théâ-

tre est lié à toutes les questions de l’identité sociale 

ou politique car c’est un art collectif. Même un 

monologue est une œuvre collective, qui se passe 

ici et maintenant. Le théâtre n’existe que dans le 

présent. Il nécessite au moins un spectateur pour 

ne pas être comme Narcisse regardant son propre 

reflet. C’est un acte de communication sociale, un 

art libre qui ne doit pas être jugé selon des critères 

moraux ou politiques. Le théâtre a cette chance de 

toucher les gens sans leur courir après.

Les traditions théâtrales européennes sont 

très disparates. Qu’est-ce qui caractérise la 

tradition allemande ?

P. von B. : En Allemagne, nous avons un “drama-

turge”, ce qui ne signifie pas comme en France 

l’auteur de la pièce mais désigne une personne 

qui réfléchit aux conditions et impacts théoriques 

et pratiques du théâtre. Dans les grands théâtres 

publics, un “dramaturge” fait toujours partie de 

l’équipe. En allemand, la “dramaturgia” est le reflet 

du théâtre en lui-même, un lien entre la théorie 

et la praxis. L’idée d’un théâtre comme forum 

sociétal et politique est une tradition allemande 

spécifique. Cela a commencé avec l’écrivain et 

critique Lessing (1729-1781), auteur de Drama-

turgie de Hambourg (1769), ouvrage qui eut un 

impact important sur la caractérisation du théâtre 

allemand comme responsable face à la société et 

lié aux idées des Lumières, plus proche de Sha-

kespeare que des Français. Le théâtre classique 

français était considéré comme très formalisé, tan-

dis que le théâtre shakespearien était jugé plus 

riche en conflits humains et politiques, plus réaliste 

et aussi plus laïque.

« Le cœur de la 
culture européenne 
demeure les Lumières 
et le théâtre, l’idée 
d’un lieu où les gens 
se rassemblent et 
pensent ensemble, 
même pour un public 
peu nombreux. » 

Peter von Becker

Quel rôle jouent ces diversités dans la tenta-

tive d’une définition commune de la culture 

européenne ?

P. von B. : Je pense que cette diversité n’est pas 

seulement l’essence de la culture européenne, 

mais permet, si on la comprend et la préserve, de 

différencier l’Europe des Etats-Unis, où un goût 

commun prédomine. “A European way of life” est 

l’occasion d’avoir plusieurs routes au lieu d’une 

autoroute. L’identité européenne ne peut qu’être 

enrichie en acceptant la diversité, comme on a 

besoin d’équilibre des pouvoirs en politique, on a 

besoin de l’équilibre de la diversité des compor-

tements et des cultures.

L’impact du théâtre dans le champ de la 

créativité artistique est évident. Qu’en est-il 

de l’impact du théâtre sur la société ou le 

monde politique ? N’a-t-on pas tendance à 

l’exagérer ?

P. von B. : En général, on considère que le théâ-

tre a perdu son impact sur la société. De plus 

en plus de médias rivalisent avec le théâtre, qui 

n’est qu’une partie d’un tout. La société est si 

fragmentée qu’il n’y a plus un public de théâtre 

mais des publics. Même parmi le public “bour-

geois”, il n’y a pas de comportement monolithi-

que. Certains intellectuels aujourd’hui ne vont 

pas au théâtre, ce qui était impensable il y a 

cinquante ans. Cependant, en Allemagne, 20 

millions de billets sont vendus chaque année, 

ne représentant pas 20 millions de gens dif-

férents mais le chiffre reste élevé. Aujourd’hui 

les êtres humains vivent dans un monde glo-

balisé, ils bougent, migrent. En contraste, nous 

avons besoin de repères ; s’enraciner dans une 

identité devient de plus en plus important. Or le 

théâtre est à la fois universel et local. Le ciment 

de notre identité est certainement la culture au 

sens large. Le cœur de la culture européenne 

demeure les Lumières et le théâtre, l’idée d’un 

l ieu où les gens se rassemblent et pensent 

ensemble, même pour un public peu nombreux. 

Le théâtre est une chose simple, archaïque et 

fondamentale, qui ne dépend pas de la techni-

que. Ce n’est pas juste une utopie. Le théâtre 

peut se faire n’importe où, faisant renaître des 

moyens anciens. C’est le vieux champion qui ne 

gagnera peut-être pas dans les onze premiers 

rounds, mais dans le douzième.

Propos recueillis par Agnès Santi

La troupe multiculturelle du 
Théâtre arabo-hébraïque de 
Jaffa raconte avec force les 

tourments et les espoirs d’une vie l’exil.

entretien / Javier Vallejo

L’Espagne,  
une scène plurielle
Critique à El Pais, premier quotidien espagnol, Javier Vallejo, membre 
du comité directeur du Forum, arpente depuis longtemps le paysage 
théâtral hispanique. Il trace ici quelques lignes de force.

Après un long hiver franquiste le théâtre 

espagnol a connu une belle effervescence, 

dans l’élan de la movida madrilène des 

années 80. Qu’en est-il aujourd’hui ?

Javier Vallejo : La scène espagnole est plurielle, 

d’autant que les identités régionales restent 

très affirmées. Dans notre démocratie décen-

tralisée, les régions ont statut de communautés 

autonomes et mènent leur politique culturelle. 

Si Madrid constitue un pôle important, cha-

que région possède ses caractéristiques. Trois 

réseaux se jouxtent, voire s’entrecroisent. D’une 

part, un théâtre privé foisonnant, des structures 

publiques qui présentent souvent des classi-

ques européens, plus ou moins dépoussiérés, 

des auteurs vivants reconnus (Juan Mayorga, 

Sergi Belbel, Lluïsa Cunillé, etc.) mais aussi des 

productions commerciales, et une kyrielle de 

salles indépendantes, surtout à Madrid et Bar-

celone, un peu à Séville et Valence. C’est dans 

ces petits lieux alternatifs, à l’économie précaire, 

que débutent la plupart des jeunes auteurs et 

metteurs en scène, là que se produisent les 

« Chaque pays doit 
s’attacher à faire  
fructifier son  
patrimoine national, 
sinon nous risquons 
de ne plus voir que 
des productions  
internationales  
uniformisées  
et fades. » Javier Vallejo

artistes les plus novateurs, comme Rodrigo 

Garcia. Certains auteurs passent d’un réseau à 

l’autre. Beaucoup de dramaturges ont émergé 

en Catalogne depuis huit ans, à la faveur de la 

politique de résidence d’écriture menée par le 

Théâtre National de Catalogne, dirigé par Sergi 

Belbel. Les spectacles étrangers, présentés 

quasi-exclusivement dans le cadre de festivals, 

sont moins nombreux qu’en France.

J. V. : La question renvoie autant au rapport du 

théâtre avec les puissances financières, avec la 

pression d’une logique marchande de plus en 

plus pesante, qu’aux dangers du copinage et de 

la collusion entre créateurs et pouvoir, ou encore 

au théâtre comme lieu polémique d’une contes-

tation possible. Je crois à cette vertu du théâtre. 

Récemment, Leo Bassi a conçu un « spectacle » 

qui se déroule durant une balade de huit heures 

en bus pour montrer in situ les dégâts que les 

promoteurs immobiliers font sur le territoire et le 

paysage. Programmé en octobre dernier dans 

le Festival Alter-Arte, il a été censuré à Murcia 

par un politique régional. Le directeur a donné sa 

démission et le spectacle s’est joué en dehors du 

programme officiel.

Voyez-vous se dessiner un théâtre euro-

péen ?

J. V.  : Nous partageons un berceau commun, 

apporté par les Grecs. Les différences liées 

aux cultures et traditions théâtrales nationales 

demeurent encore fortes, et heureusement. Cette 

diversité fait la richesse de la scène européenne. 

Chaque pays doit s’attacher à faire fructifier son 

patrimoine national, sinon nous risquons de ne 

plus voir que des productions internationales uni-

formisées et fades.

Entretien réalisé par Gwénola David

gros plan ¶
Le Soldat, l’amour,  
le garde du corps…  
et le président
Après sa création en 2005 au Théâtre national Rustaveli, à Tbilissi, 
Robert Sturua présente en France Le Soldat, l’amour, le garde du 
corps… et le président, une tragicomédie en deux actes du jeune 
auteur géorgien Lasha Bugadze.

C’est en novembre 2005, quelques jours après 

le deuxième anniversaire de la Révolution des 

Roses (événements qui menèrent à la démission 

du président Edouard Chevardnadze, puis à 

l’élection du président Mikheil Saakachvili), que 

le grand maître du théâtre géorgien (né en 1938) 

créa Le Soldat, l’amour, le garde du corps… et 

le président. Spécialiste des œuvres de William 

Shakespeare, le directeur du Théâtre national 

Rustaveli de Tbilissi s’est forgé, depuis plusieurs 

décennies, une réputation internationale qui le 

place parmi les grands metteurs en scène de sa 

génération. S’emparant aujourd’hui de la pièce 

de Lasha Bugadze, un jeune auteur géorgien de 

31 ans, Robert Sturua a élaboré un spectacle 

nourri d’ambivalences, mêlant sarcasmes et sens 

du tragique.

Une comédie satirique  
et politique
Cette tragicomédie en deux actes, empreinte 

d’al lusions métaphoriques sur les tensions 

militaires qui opposent la petite république du 

Caucase à son puissant voisin russe, prend 

évidemment un relief particulier après la guerre 

éclair qui éclata l’été dernier entre les deux 

états. Le spectacle mis en scène par Robert 

Sturua présente des personnages bur les-

ques dont les paroles et les actes ne peuvent 

qu’interroger la réalité contemporaine. Anges 

envoyés par Dieu en Géorgie, soldat estro-

pié revenu au pays mais ne parvenant pas à 

reprendre une vie normale, cour présidentielle 

bouffonne et hypocrite, président paranoïa-

que, incompétent et manipulable… D’un acte 

à l’autre, sous une pluie de tirs, se joue une 

Comment le thème du forum, «  pouvoir et 

théâtre, pouvoir du théâtre », résonne-t-il en 

Espagne ?

véritable comédie de l ’horreur, sat ir ique et 

éminemment politique.

Manuel Piolat Soleymat

Le Soldat, l’amour, le garde du corps… et le  

président, de Lasha Bugadze spectacle en géorgien, 

surtitré en français et en anglais, mise en scène de 

Robert Sturua, chorégraphie de Kote Purtseladze.  

Jeudi 11 décembre au Théâtre National de Nice à 

21h, salle Pierre Brasseur. Tarif : 16 €/ 10 €/ 5 €.

Des artistes israéliens arabes et juifs sur les traces de 

leurs exils entremêlés.

Le géorgien Robert Sturua met en scène cette facétie satirique, écho tragi-comique du monde réel.
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Saison danse 08_09  
décembre   Sylvain Pru-
nenec  Karine Ponties 

 UCODEP (Thierry Duirat) 
 Annie Vigier & Franck 

Apertet (Les Gens d’Uter-

pan)  Dave St-Pierre  
Alain Michard  janvier 

 Jean Gaudin  Andréa 
Sitter  Stanislaw Wis-
niewski  Jesus Sevari  
Christophe Haleb  Toufik 
Oudrhiri Idrissi  Tiago 
Guedes  Waldemar Kret-
chkowsky  David Wam-
pach  Jamai(s) vu ! : Jan 
Komárek + Sofia Fitas + 
TeatrOfficina Zerogrammi  

 février  Rosalind Crisp 
 Mié Coquempot  André 

Gingras  Laurent Falguié-
ras & Barbara Blanchet  

 36 compagnies  43 
spectacles   4 créations 

 résidences  Emmanuel 
Eggermont  Hervé Koubi 

 Cie Un loup pour l’hom-
me  Nabih Amaraoui & 
Matthieu Burner  Hors 
Saison : Pierre Rigal + Her-
man Diephuis  Sylvain 
Prunenec  Gilles Verièpe 

 Matthieu Hocquemiller 
 Marie-Jo Faggianelli  

Delgado Fuchs  Kata-
line Patkaï & Yves Noël 
Genod  François Chai-
gnaud & Cecilia Bengo-
lea  mars  Boris Char-
matz  Cie Etant donné 

Tango 
Metropolis
////// Tango argentin ////////////////////////////////////////////////////

La puissance et la sensualité 
du tango argentin : c’est ce que 
montre cette pièce de musique et de 
danse, extrêmement bien enlevée 
par dix danseurs.
Le tango avait déjà fait sa rentrée théâtrale cette sai-

son, sur la scène du Châtelet façon comédie musicale. 

Mais ici, la compagnie Buenos Aires Tango Express 

n’ambitionne pas de raconter une histoire, mais plutôt 

de nous plonger dans l’univers du tango, sa culture, 

sa musique, ses codes… Sur une scène dépouillée, 

l’orchestre derrière eux, les danseurs jouent à fond 

la carte de la virtuosité. S’ensuivent des duos lan-

goureux, extrêmement précis, des jeux de jambes 

complexes et évocateurs qui magnifient les corps 

unis de l’homme et de la femme. Celles-ci, portées 

littéralement par leurs partenaires, flirtent parfois avec 

les airs, emportant le tango vers des sphères plus 

légères. Le spectacle, tout en tension et en technique 

maîtrisée, revisite les styles et les âges du tango avec 

un sens doux et fin de la mise en scène.� N. Yokel

Tango Metropolis, le 7 décembre à 16h au Théâtre 

Claude Debussy, 116 avenue du Général de Gaulle, 

94700 Maisons-Alfort. Tél. 01 41 79 17 20.
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entretien / Marina Davydova

En Russie, indifférence 
politique absolue
Formée à l’Académie russe des arts du théâtre (GITIS), Marina 
Davydova, membre du comité directeur du Forum, est journaliste, 
critique dramatique pour le quotidien Izvestia et directrice artistique 
du festival de théâtre moscovite Net. Déplorant l’indifférence du 
pouvoir de son pays à l’égard de l’art dramatique, Marina Davydova 
porte un regard très critique sur la scène russe contemporaine.

Quelles sont les relations qui lient, 

aujourd’hui, le théâtre et le pouvoir politique 

en Russie ?

Marina Davydova  : Etant pratiquement tous 

subventionnés par les pouvoirs publics, les théâ-

tres russes dépendent des ressources de l’Etat. 

Il y a vraiment très peu d’exception à cette règle. 

Fondamentalement, ce système paternaliste 

n’a d’ailleurs pas évolué depuis l’ère soviétique. 

Cependant, si le pouvoir communiste était très 

impliqué dans le théâtre - dictant aux artistes non 

seulement des règles idéologiques, mais égale-

ment des règles esthétiques - les autorités russes 

d’aujourd’hui ne s’intéressent d’aucune façon à ce 

qui se passe sur les scènes de théâtre. Elles sont 

beaucoup trop occupées à censurer les médias de 

masse pour cela. Aujourd’hui, l’Etat russe consi-

dère le théâtre comme un art inoffensif et margi-

nal, un art qui n’a aucune influence sur l’opinion 

publique. C’est la raison pour laquelle il existe, 

finalement, une grande liberté dans le monde 

théâtral russe contemporain. Mais cette liberté ne 

sert pas à grand chose, puisque ni les metteurs 

en scènes ni les spectateurs ne s’intéressent aux 

sujets sociaux et politiques.

Ce désintérêt touche-t-il également les 

autres disciplines artistiques ?	

M. D.  : Oui, ce qui se passe dans le domaine 

du théâtre est emblématique de la perte de 

conscience qui a gagné, en quelques années, 

l’ensemble des milieux artistiques russes. Nous 

vivons ici dans une indifférence généralisée. L’art 

russe a perdu toute perspective d’engagement 

parce que la société russe elle-même est deve-

nue passive. Mais, cette tendance globale semble 

encore plus prononcée au sein du monde théâtral. 

Ceci peut sans doute s’expliquer par le fait que la 

Russie, durant les dernières décennies du socia-

lisme (dans les années 1970 et 1980), était un 

pays profondément centré sur l’art dramatique. 

A cette époque, la foi religieuse était au plus bas 

et la société civile complètement inexistante. Le 

théâtre est donc devenu, pour certaines person-

nes, une sorte de substitut de l’Eglise.

Pour d’autres, le théâtre a pallié l’absence d’une 

presse libre et d’un parlement démocratique. En 

fait, durant toutes ces années, le théâtre a rem-

pli de nombreuses fonctions qui n’étaient pas 

les siennes. Mais lorsque le régime communiste 

s’est effondré, lorsque le parlement est devenu un 

vrai parlement, lorsque la presse et l’art se sont 

libérés, le théâtre a perdu toutes ces fonctions 

et l’intérêt pour la vie réelle a repris le dessus. 

L’art dramatique s’est alors isolé. Aujourd’hui, le 

spectateur regarde le théâtre comme un monde 

magique entièrement dédié à la beauté. Pour le 

public occidental, aller au théâtre peut représenter 

une forme d’activité sociale. Pour le public russe, 

il s’agit avant tout d’une façon d’échapper à la 

réalité.

« Aujourd’hui,  
l’Etat russe considère 
le théâtre comme  
un art inoffensif et 
marginal. » Marina Davydova

	

Quelles sont, selon vous, les principa-

les forces et faiblesses du théâtre russe 

d’aujourd’hui ?

M. D.  : Le principal atout du théâtre russe me 

semble être sa grande tradition de formation 

théâtrale (particulièrement de formation de l’ac-

teur). L’école russe est, aujourd’hui encore, consi-

dérée comme l’une des meilleures au monde. Elle 

permet à ses étudiants d’acquérir de grandes 

compétences techniques et artistiques. Quant à 

la principale faiblesse de notre théâtre, elle réside 

selon moi dans le mur qui le sépare de la vraie 

vie. L’art dramatique russe vit totalement coupé 

du monde. De cette tendance à l’isolement sont 

nés deux genres de théâtre distincts. Le premier 

est un théâtre de musée qui vénère les traditions 

du passé. Le second est un théâtre résolument 

commercial. De façon paradoxale, alors que le 

rôle social du théâtre était très important sous 

l’ère soviétique, dans des conditions de grande 

pression idéologique, ce rôle est à présent prati-

quement réduit à néant. Les autorités sont indif-

férentes au théâtre et le théâtre est indifférent aux 

aspects sociaux de la vie. Indifférence politique 

absolue  : voici les trois mots qui me semblent 

décrire parfaitement la condition actuelle de la 

scène théâtrale russe.

Entretien réalisé par Manuel Piolat Soleymat

gros plan ¶
L’Orestie
Le Forum du Théâtre Européen 
accueille L’Orestie, du Théâtre 
Ilkhom d’Ouzbékistan, et rend 
ainsi hommage au grand metteur 
en scène Mark Weil, assassiné le 
7 septembre 2007 à la veille de 
la première du spectacle.

L’Orestie, pièce où l’ardent démocrate Eschyle dit 

la nécessité apparue aux Grecs de la cohésion 

politique et de la force d’une justice sereine, l’ina-

nité et la stérilité du meurtre comme instrument 

du pouvoir et la nécessité de confier au peuple 

les voies de son destin par le vote, semble pro-

grammée d’évidence dans le cadre de la réflexion 

organisée cette année par le Forum du Théâtre 

Européen sur les rapports entre théâtre et poli-

tique. Inviter le Théâtre Ilkhom d’Ouzbékistan à 

en présenter la version mise en scène par Mark 

Weil, fondateur en 1976 du premier théâtre indé-

pendant de l’ex-empire soviétique, bastion mili-

tant de liberté et de créativité, poignardé à mort 

au pied de son immeuble en septembre 2007, 

prend dans ce contexte une valeur d’autant plus 

symbolique. Les Atrides, pris dans les rets de la 

vengeance, font couler le sang de génération en 

génération, transformant le palais d’Argos en autel 

rougeoyant et funèbre. Oreste, le dernier survivant 

de cet implacable destin, trouve le salut et le repos 

dans le giron athénien, acquitté par l’Aréopage et 

enfin soulagé du cortège des Erinyes, devenues 

bienveillantes grâce à Athéna, qui entend confier 

le sort des hommes à la seule raison. 

La leçon des Anciens assénée 
aux scélérats contemporains
L’Orestie redit hardiment aujourd’hui la leçon héritée 

d’une époque où théâtre et politique débattaient 

ensemble des principes du bien commun, contre 

les égarements des tyrannies solitaires et terrifian-

tes. Dans un pays comme l’Ouzbékistan, dont le 

président, Islam Karimov, a été réélu pour sept ans 

Ouverture
Jeudi 11 décembre à 15 h
• Conférence de Bernard-Henri Lévy synthétisant 
les rapports de 33 journalistes européens sur le 
théâtre.

Table Ronde n°1
Le politique et le théâtre
Vendredi 12 décembre de 10 h à 13 h
• Historique de la relation entre pouvoir et théâtre
• Évolution de la notion de pouvoir
• Évolution à l’Ouest et à l’Est de l’Europe
• Transformation, dégradation et errances affectant 
cette relation
Modérateur : Denis Olivennes (France), Directeur du 
Nouvel Observateur
Rapporteur : Stéphane Gilbart (France), journaliste au 
Luxemburger Wort

Intervenants préalables
Emmanuel Wallon (France), Professeur à Paris X
Juan Carlos Marset (Espagne), Directeur de l’Institut 
National des Arts Scéniques et de la Musique
Marek Halter (France), écrivain
Geert Sels (Belgique), Critique théâtral au Standaard
Helena Demakova (Lettonie), Ministre de la Culture

Table Ronde n°2
Regard des hommes de théâtre  
sur le politique et des hommes 
politiques sur le théâtre
Vendredi 12 décembre de 15 h à 18 h
• 4 témoignages d’artistes de théâtre qui sont  
devenus des “politiques”
• Le théâtre politique aujourd’hui
Modérateur : Peter von Becker (Allemagne), Critique 
culture à Der Tagesspiegel
Rapporteur  : Marina Davydova (Russie), Critique  
théâtral des Izvestia, Directrice artistique du NET-festival

Intervenants préalables
Ion Caramitru (Roumanie), Metteur en scène, ancien 
Ministre de la Culture
Michel Dubois (France), Metteur en scène, Adjoint au 
maire de Caen chargé de la culture
Sophie Duez (France), Comédienne, Conseillère municipale 
Nice
François Berléand (France), Comédien
Jacques Toubon (France), Député européen, Ancien 
Ministre de la Culture
Henrik Toremark (Suède), Secrétaire d’Etat à la Culture
Jacques Delcuvellerie (Belgique), Metteur en scène
Léo Bassi (Espagne), Metteur en scène et comédien

Table Ronde n°3
Les nouveaux pouvoirs  
et le nouveau théâtre
Samedi 13 décembre de 10 h à 13 h
• Crise de confiance entre l’homme de théâtre et 
l’homme politique.
• Le théâtre privé.
• Le nouvel argent du privé : un danger pour la liberté 
du théâtre ?
Modérateur : Staffan Valdemar Holm (Suède), Metteur 
en scène, Directeur du Dramaten de Stockholm
Rapporteur : François Marthouret (France), Comédien

Intervenants préalables
Daniel Sibony (France), Psychanalyste, écrivain, Docteur 
en mathématiques et en philosophie
Torsten Mass (Allemagne), Directeur du Festival Théater 
der Welt
Bernard Murat (France), Metteur en scène, Comédien, 
Directeur du théâtre Edouard VII à Paris
Nicolas Auboyneau (France), Directeur de la culture et 
des événements à France Télévision
Jean Rozat (France), Directeur Général d’Arte France

Table ronde n°4
Les nouveaux pouvoirs du théâtre,
Les nouveaux pouvoirs  
sur le théâtre
Samedi 13 décembre de 15 h à 18 h
• Le théâtre n’a-t-il pas perdu de sa capacité de 
mobilisation ?
• Nouveaux territoires du théâtre.
• La question du public.
Modérateur : Yves Thréard (France), Directeur adjoint 
du Figaro
Rapporteur : Georges Banu, Critique, Professeur à la 
Sorbonne

Intervenants préalables
Marc Lambron (France), Critique littéraire, écrivain
Robert Abirached (France), écrivain, Critique dramatique, 
Historien du Théâtre
Bernard Debroux (Belgique), Fondateur de la revue  
Alternatives Théâtrales
Jean-Louis Martinelli (France), Metteur en scène,  
Directeur du Théâtre Nanterre-Amandiers
Manfred Beilharz (Allemagne), Président de l’Institut 
International du Théâtre

clôture
Dimanche 14 décembre à 10 h
• Compte-rendu des tables rondes par les quatre  
rapporteurs.

pouvoir et théâtre, pouvoir du théâtre

deux mois après l’assassinat de Mark Weil, et ce 

en dépit des dispositions constitutionnelles lui inter-

disant de briguer à nouveau ce mandat, et qui est 

gangrené par un fondamentalisme religieux allergi-

que aux choix libertaires d’artistes comme ceux du 

Théâtre Ilkhom, c’était prendre bien des risques que 

d’oser s’opposer et c’était sans doute faire preuve 

d’une insupportable insolence que de mettre en 

scène la leçon démocratique du vieil Eschyle…

Catherine Robert

L’Orestie, d’Eschyle, mise en scène de Mark Weil, 

spectacle en ouzbek surtitré en français et anglais, 

samedi 13 décembre à 21h, au Théâtre National de 

Nice, salle Pierre Brasseur. Tarif : 16 €/ 10 €/ 5 €.

La leçon démocratique du vieil Eschyle dans la mise en scène exemplaire de Mark Weil.

gros plan ¶
Emio Greco s’inspire  
de la Divine Comédie
Une œuvre au long cours que celle entamée par Emio Greco et Pieter C. 
Scholten, à l’image du parcours de Dante de l’enfer jusqu’au paradis. 
Une façon aussi de pénétrer d’un bloc dans l’univers puissant, imagé 
et mouvementé des deux créateurs.

Cette histoire a commencé dès 2005, à travers 

un duo expérimental qui préfigurait l’enfer selon 

Emio Greco : Double point : hell dévoilait le solo 

d’une danseuse mise en danger par la présence 

obsédante d’un double inquiétant, ombre ambiguë 

à la fois familière et inquiétante. L’année suivante, 

la pièce de groupe, Hell, venait consacrer l’art 

des deux complices. Tordant le cou aux mélodies 

des chansons de variétés populaires qui ouvraient 

dantesque d’Emio Greco et de Pieter C. Sholten. 

Il s’agit ici d’un solo dansé par le chorégraphe 

italien, comme un retour à ses propres sources. 

Ce purgatoire est une vision plus cristalline de la 

précédente, accompagné par la musique de Jean-

Sébastien Bach. La Passion selon Saint-Mathieu 

a été revisitée par le compositeur Franck Krawc-

zyk qui accompagne de sa présence au plateau 

l’intimité du danseur. Une intimité toute relative, 

la pièce, jetant les corps dans un académisme 

que son langage aime à démonter allègrement, 

Emio Greco posait là les bases solides d’une per-

cée dans l’œuvre de Dante. Les références sont 

venues nombreuses, ensuite, à la création de 

(purgatorio) POPOPERA  : les mêmes danseurs, 

le même appendice (la guitare électrique), la même 

ouverture puissante sur une musique bien connue 

(reprise de la comédie musicale Hair), les mêmes 

figures noires inquiétantes, les mêmes dévelop-

pements chorégraphiques autour de la gestuelle 

bien identifiable de Greco. Cette proximité avec 

sa vision de l’enfer peut sembler déroutante. Une 

suite, un développement, certes, mais pour nous 

emmener où ? A sa création au dernier festival 

d’Avignon, la pièce a souffert de la proximité d’un 

purgatoire d’un autre genre, celle du compatriote 

d’Emio Greco, Romeo Castelluci. 

Une troisième partie  
nécessaire à l’évolution  
de la tétralogie
Il ne faut pas se méprendre sur les intentions du 

chorégraphe, pour qui le poème de Dante n’est 

qu’un appui, une inspiration. Aucune histoire ne se 

profile dans la pièce, tout au plus des impressions 

furtive. De fulgurante dans Hell, la gestuelle devient 

parfois brouillonne dans ce Popopera, presque 

trop foisonnante, à la limite du péché d’orgueil. 

La deuxième version du purgatoire, (purgatorio) 

IN VISIONE, donne une sérieuse aération au projet 

puisque soutenue par l’orchestre de l’Opéra de 

Rouen qui partage l’espace avec de grandes 

sphères métalliques. Cette vision du purgatoire, de 

cet entre-deux qui intrigue tellement les deux com-

plices, Emio Greco la transporte vers un ailleurs 

plus cristallin, qui touche petit à petit à l’idée de 

paradis. Dans l’idée, on tend ici vers un idéal, que 

n’a pas su nous montrer le Popopera, pétri dans 

ses interrogations, ses doutes, et ses promesses 

avortées. Délesté du poids du rock et des réfé-

rences populaires, le danseur tente des évolutions 

plus aériennes. Ce qui apparaît comme porteur 

d’espoir dans la musique de Bach accompagne le 

danseur dans un rituel de purification, autocentré 

sur l’homme mais en regard de son parcours d’ar-

tiste, plaisamment mis à mal par quelques écarts 

clownesques. Dans cette tétralogie consacrée à 

l’œuvre de Dante, Emio Greco et Pieter C. Schol-

ten ont fait le choix pertinent de deux visions du 

purgatoire, comme pour mieux brouiller les pistes 

et multiplier les occasions de rêver soi-même ses 

propres errements.

Nathalie Yokel

(purgatorio) POPOPERA, spectacle vu au festival 

d’Avignon 2008. (purgatorio) IN VISIONE d’Emio 

Greco et Pieter C. Scholten, du 9 au 13 décembre à 

20h30, et (purgatorio) POPOPERA d’Emio Greco et 

Pieter C. Scholten, du 16 au 19 décembre à 20h30, au 

Théâtre de la Ville, 2 place du Châtelet, 75004 Paris. 

Tél. 01 42 74 22 77.
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De l’enfer jusqu’au purgatoire, une œuvre au long cours par Emio Greco et Pieter C. Scholten.



danse
 la terrasse / décembre 2008 / N°163 / � 25

//// VOUS CHERCHEZ UN JOB éTUDIANT, éCRIVEZ-NOUS SUR la.terrasse@wanadoo.fr  ////

danse
24�  / N°163 / décEMBRE 2008 / la terrasse 

//// pour recevoir la terrasse par internet, envoyez un mail à : la.terrasse@wanadoo.fr   en objet : recevoir la terrasse  ////

tels que Didier Lockwood, Michel Portal, Archie 

Shepp ou Carolyn Carlson. Aujourd’hui, en com-

pagnie de musiciens du monde arabe, Raghu-

nath Manet évoque l’une des sept merveilles 

du monde, le Taj Mahal. Mais à travers l’his-

toire de sa construction et de l’empereur Shâh 

Jahân, c’est avant tout une pièce sur l’amour et 

sur la rencontre que le chorégraphe nous livre 

aujourd’hui, en confrontant danse et styles de 

musique.� N. Yokel

Taj Mahal, de Raghunath Manet, du 9 au  

13 décembre à 20h30 à l’Institut du Monde Arabe, 

place Mohammed V, 75005 Paris.  

Tél. 01 40 51 38 38.

L’après-midi
////// Raimund Hoghe ///////////////////////////////////////////////////

Raimund Hoghe donne sa vision du 
faune avec Emmanuel Eggermont.
29 mai 1912, Théâtre du Châtelet ,  Par is. 

L’Après-midi d’un faune bousculait soudain la 

torpeur des conventions chorégraphiques. 

Nijinski, héraut des Ballets russes de Diaghi-

lev, rompait avec la bienséance des codes aca-

démiques et brisait l’icône du virtuose soliste. 

Près d’un siècle plus tard, Raimund Hoghe se 

glisse, après beaucoup d’autres, dans l’ombre 

de cette partition mythique. Le chorégraphe 

allemand, dramaturge du Tanztheater de Pina 

Bausch dans les années 80 avant de créer ses 

propres pièces, continue de creuser son che-

min de l’histoire de la danse, suivant la piste 

ouverte avec Sacre - The Rite of Spring (2004), 

Swan Lake, 4 Acts (2005) et Boléro Variations 

(2007). « J’ai regardé beaucoup de versions 

différentes – pour essayer d’en saisir l’essence 

– mais tout en ayant en tête qu’il ne fallait sur-

tout pas essayer de les copier, explique-t-il. Ce 

qui m’intéresse, c’est le fait que beaucoup de 

gens les connaissent – ou croient les connaî-

tre  ». Travaillant sur la structure de la pièce, 

il croise Debussy et Mahler, rituel minimaliste 

et résonances intimes pour composer « son » 

Après-midi avec le danseur Emmanuel Egger-

mont. � Gw. David

L’après-midi, chorégraphie de Raimund Hoghe,  

dans le cadre du Festival d’Automne, du 15 au 

20 décembre 2008, à 20h30, relâche mercredi, 

au Théâtre de la Cité internationale, 17 boulevard 

Jourdan, 75014 Paris. Rens. 01 43 13 50 50  

9 – 29 janvier’09
faitsdhiver.com

Faits d’hiver et micadanses sont des activités de l’Association pour le Développement de la Danse à Paris (ADDP)

et www.theatredelacite.com.

Hidden
////// Carolyn Carlson ///////////////////////////////////////////////////

Bien qu’américaine, Carolyn 
Carlson a toujours trouvé dans les 
origines finlandaises de sa famille 
une source d’enchantements.

Hidden, la création 2007 de Carolyn Carlson. 

Ce n’est pas la première fois que la plus française 

des chorégraphes américaines nous propose un 

plongeon dans ce qui émane de sa culture d’ori-

gine, qu’elle a embrassée dans les années 90 en 

résidant en Finlande et en dirigeant le Ballet Cull-

berg. A ce moment-là, Carolyn Carlson créait Maa 

(« terre ») pour le Finnish National Ballet, sur une 

composition musicale de Kaija Saariaho. Première 

collaboration de la musicienne avec le monde de 

la danse, qui en augurera bien d’autres, dont ces 

retrouvailles, aujourd’hui, avec Hidden : ce quatuor 

créé l’année dernière reprend différentes œuvres 

de Kaija Saariaho, et s’inspire de la spiritualité 

distillée dans sa musique. Les danseurs évoluent 

alors entre le visible et l’invisible, entre le ciel et la 

terre, figurant autant les tempêtes de l’âme que le 

souffle caché derrière chaque réalité. � N. Yokel

Hidden, de Carolyn Carlson, les 9 et 10 décembre à 

20h30 à la Coupole, scène nationale de Sénart, rue 

Jean-François Millet, 77380 Combs-la-Ville.  

Tél. 01 60 34 53 60.

Chez Rosette
////// Kettly Noël //////////////////////////////////////////////////////////

Africolor invite la chorégraphe 
Kettly Noël, pour une édition 
anniversaire dédiée aux artistes 
complices du festival.

Ketly Noël célèbre la moiteur d’un bar d’Afrique, Chez 

Rosette. 

Depuis sa première rencontre avec Africolor, Kettly 

Noël n’est plus étiquetée comme une artiste 

Roméos  
et Juliettes
////// Sébastien Lefrançois ///////////////////////////////////////////

Conte moderne depuis Shakespeare, 
l’histoire des deux amants alimente 
également la danse hip hop.

Roméos et Juliettes de Sébastien Lefrançois, porté par 

ses interprètes plutôt que par la chorégraphie. 

Le défi était de taille : reprendre à son compte 

l’histoire magnif iée par Shakespeare, et qui 

résonne, dans l’ imaginaire des danseurs, à 

travers le West Side Story de Jerome Rob-

bins. Malgré un titre au pluriel, le chorégraphe 

Sébastien Lefrançois n’a pas pu tendre à l’uni-

versalité dans cette pièce qui essaye, malgré 

tout, de raconter une histoire. En optant pour 

la narration et la théâtralité, Lefrançois laisse la 

danse et ses inventions au second plan. L’on 

suit pas à pas l’évolution de la relation entre 

les deux jeunes gens, on se délecte de numé-

ros précieux, de scènes d’amour et de mort. 

Les deux amoureux portent à bout de bras la 

pièce, mais c’est parfois trop pour leurs jeunes 

épaules et pour une pièce censée conjuguer 

Shakespeare à la mode hip hop.� N. Yokel

Roméos et Juliette, de Sébastien Lefrançois, le  

13 décembre à 20h30 au Théâtre Victor Hugo,  

14 avenue Victor Hugo, 92220 Bagneux.  

Tél. 01 46 53 10 54. Et du 15 au 18 janvier à 21h, 

le dimanche à 17h, au Théâtre Jean Vilar, place 

Stalingrad, 92150 Suresnes. Tél. 01 46 97 98 10. 

Tél. 01 34 72 88 80. Le 23 janvier à 21h à l’Espace 

Germinal, avenue du Mesnil, 95470 Fosses.  

Et le 11 février à 20h30 au Théâtre de Cachan,  

21 avenue Louis Georgeon, 94230 Cachan.  

Tél. 01 45 47 72 41.

 

Taj Mahal
////// Raghunath Manet ////////////////////////////////////////////////

La nouvelle création de Raghunath 
Manet trouve sa source 
d’inspiration dans l’imposant 
mausolée indien.

Raghunath Manet, ici au temple de Tanjavur en Inde, 

crée sa nouvelle pièce à l’Institut du Monde Arabe. 

Raghunath Manet, au milieu des grandes figures 

féminines de la danse indienne qui représentent 

cette esthétique, est une personnalité à part et 

unique en son genre. Réhabilitant la danse mas-

culine dans la technique du Bharata Natyam, 

danseur virtuose et spécialiste de veena, ins-

trument à cordes dont il joue également dans 

ses spectacles, ce maître de danse puise dans 

la tradition écrite de la danse mais n’en oublie 

pas moins la création contemporaine. En témoi-

gnent ses collaborations avec d’autres artistes 

gros plan ¶
Festival H2O à Aulnay
Le festival de hip-hop H2O favorise les liens entre les chorégraphes 
expérimentés et les jeunes compagnies, tout en multipliant les 
occasions de questionner la place de l’expression corporelle dans 
notre société.

Le 9 décembre, la soirée d’ouverture de la 12e 

édition de H2O donne le ton : avec Pi x elle, la 

chorégraphe Stéphanie Nataf invite le public à 

se joindre à une improvisation guidée par trois 

danseurs professionnels. La salle d’exposition 

de l’Espace Jacques-Prévert, pour l’occasion, 

sera transformée en boîte noire, éclairée par des 

vidéos projetant sur les corps des images et des 

formes géométriques : immobile ou en mouve-

ment, chaque corps présent participera de ce 

tableau collectif. La soirée se poursuivra avec 

Anthony Egea, qui confronte la gestuelle hip-hop à 

la « musique savante » occidentale – Ravel, Vivaldi, 

pièce). Le 11 décembre, la compagnie de Sté-

phanie Nataf présente à nouveau son dispositif 

Pi x elle, puis le public est convié à une ciné-

conférence de Mic Guillaumes, pour découvrir 

des films de danse et prolonger la réflexion sur 

les identités culturelles de la danse. La soirée du 

13 décembre se partagera entre Anne Nguyen 

et Hamid Ben Mahi, qui, chacun à leur manière, 

questionnent leurs racines et la façon dont l’iti-

néraire d’un artiste – mais aussi d’un individu – 

se construit, se développe, entre désirs et peurs, 

colères et recherches. Enfin, le 14 décembre, 

c’est le « Plateau Jeune Création » : trois jeunes 

Xenakis… La question est lancée : comment initier 

des dialogues entre performers et public, entre 

traditions « savantes » et « populaires », entre des 

esthétiques variées ?

Pour le plaisir  
de la rencontre
Le 10 décembre, l’accent sera mis sur des spec-

tacles jeune public (avec la compagnie Scénario 

et avec le chorégraphe Olivier Lefrançois, qui 

a invité une classe de CM1 à participer à sa 

compagnies (Stylistic’, Mira et Zahrbat) présen-

tent de courtes pièces, exposant leur matériau 

et leurs investigations.

Marie Chavanieux

Festival H2O, du 9 au 14 décembre à l’Espace 

Jacques Prévert (134 rue Anatole France, 93600, 

Aulnay-sous-Bois. Tél. 01 48 68 08 18) et au Cap  

(56 rue Auguste Renoir, 93600, Aulnay-sous-Bois.  

Tél. 01 48 66 40 38). Réservations : 01 48 66 49 90  

et www.festival-h20.com
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Aulnay-sous-Bois au rythme d’un hip-hop métissé.

gros plan ¶
On the town
Le « musical » de Leonard Bernstein et Jerome Robbins est à l’affiche 
du Châtelet dans une production impressionnante.

New-York, décembre 1944. Une bande de jeunes 

artistes enchante l’hiver assombri par le fracas 

de la guerre avec une œuvre radicalement nou-

velle  : mariant les accents jazzy et les mouve-

ments symphoniques de la musique de Berns-

tein, On the town fusionne danse et théâtre en 

une comédie qui caracole crescendo comme une 

joyeuse fantaisie jetée à la face des tourments de 

l’époque. En écho au mélange des sonorités, la 

chorégraphie de Jerome Robbins allie technique 

classique, danses de salon et claquettes sur une 

sémillante partition. Le livret et les lyrics, signés 

Betty Comden et Adolph Green, suivent les des-

dira plus tard le compositeur. Soixante ans plus 

tard, ce « musical » n’a rien perdu de sa vitalité. 

« On the Town est avant tout un hymne à la vie 

d’un genre particulier », souligne Jude Kelly, direc-

trice artistique du Southbank Centre, une des plus 

grandes institutions culturelles britanniques, qui 

signe la mise en scène. Créé en 2005 à l’English 

National Opera, ce spectacle rassemble sur le pla-

teau une quarantaine d’artistes dont vingt-deux 

danseurs. Stephen Mear, qui a réglé les ballets de 

nombreuses comédies musicales outre Manche, a 

mis de son « propre style dans cette chorégraphie, 

sans trahir celui de Robbins ». Suivant les pas des 

tinées de trois matelots en permission aux prises 

avec les piquants de l’amour et la violente dureté 

du conflit mondial. Poursuivant une collaboration 

qui s’ouvrit avec Fancy Free, ballet en un acte créé 

au printemps 1944, Leonard Bernstein et Jerome 

Robbins, 25 ans, remportaient un franc succès 

pour leur première incursion à Broadway. 

Une comédie enlevée
« Le sujet était léger mais le spectacle sérieux… 

Nous avons fait une comédie joyeuse et vivante qui 

parle de la guerre dans un esprit divertissant, mais 

avec un souci esthétique extrêmement poussé » 

créateurs, il colore aujourd’hui la joie de teintes 

plus sombres, montrant la fragilité de l’existence 

et l’énergie d’une jeunesse en but aux aléas du 

destin et aux soupirs du cœur. Thèmes éternels...

� Gw. David

On the Town, musical de Leonard Bernstein, d’après 

une idée originale de Jerome Robbins, mise en scène 

de Jude Kelly, chorégraphie de Stephen Mear,  

du 10 décembre 2008 au 4 janvier 2009, au Théâtre  

du Châtelet, 1 place du Châtelet, 75001 Paris.  

Rens. 01 40 28 28 40 et www.chatelet-theatre.com 

Lire aussi notre entretien en classique.
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Une comédie musicale pleine d’énergie.

Raimund Hoghe compose « son » faune avec Emmanuel 

Eggermont. 
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pistes de travail de son Histoire par celui qui 

la raconte. Piqué dans les Histoires du cinéma 

de Jean-Luc Godard, le titre semble suggérer 

une tentative narrative, où se mêleraient fiction 

et autofiction tout en déconstruisant les lignes 

historiographiques sagement posées. Après 

son solo Sel f  port ra i t  camouf lage  (2006) , 

bigrement acide sur la France coloniale, la 

chorégraphe explore aujourd’hui les percep-

tions communes de la préhistoire et fouille les 

représentations collectives. Loin pourtant de 

verser dans un précis scientifique, elle cherche 

plutôt par improvisations et tresse ensemble 

récit historique, références anthropologiques 

ou évocations cinématographiques. « C’est 

le corps imaginaire, le corps apotropaïque 

qui m’intéresse » explique-t-elle. A découvrir 

donc...� Gw. David

Histoire par celui qui la raconte, conception  

et réalisation de Latifa Laâbissi, dans le cadre du 

Festival d’Automne, du 10 au 13 décembre 2008, 

à 20h30, au Centre Pompidou, Place Georges 

Pompidou, 75004 Paris. Rens. 01 53 45 17 17 et 

www.centrepompidou.fr Durée : 1h

Histoire  
par celui qui 
la raconte
////// Latifa Laâbissi ////////////////////////////////////////////////////

Latifa Laâbissi sonde les 
perceptions de la préhistoire

Latifa Laâbissi explore le corps imaginaire. 

« Nous pourrions commencer par une fiction 

sur la préhistoire. Purs fantasmes ? Mauvais 

rêves !  » C’est ainsi, entre boutade, défi et 

joyeuse provoc, que Latifa Laâbissi trace les 

Georges Momboye
Alexia Guiomar 
et Javier González au piano

Commande de la 13ème Biennale Nationale 
de Danse du Val-de-Marne

PRÉLUDE À
L’APRÈS-MIDI 
D’UN FAUNE

DEBUSSY

LE SACRE 
DU PRINTEMPS
STRAVINSKI

ACCÈS : EN VOITURE À 10 MN DE PTE DE CHOISY SUR LA N305 (SORTIR
DU BD PÉRIPHÉRIQUE PTE D’IVRY OU D’ITALIE). MÉTRO LIGNE 7 PTE DE
CHOISY + BUS 183 ARRÊT HÔTEL DE VILLE. LE THÉÂTRE EST JUSTE EN
FACE (PARKING MAIRIE GRATUIT).

samedi 13 décembre 21h 
dimanche 14 décembre 16h

THÉÂTRE JEAN-VILAR
VITRY-SUR-SEINE
01 55 53 10 60  www.theatrejeanvilar.com
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« émergente » du continent africain. Cette Haïtienne 

installée à Bamako, fort remarquée en 2003 aux 5es 

Rencontres de l’Afrique et de l’Océan Indien (3e 

prix et Prix RFI Danse), déploie avec Chez Rosette 

une pièce ambitieuse, aux frontières des genres : 

danse, chant, théâtre, tout et tous s’y bousculent 

sans ménagement, tentant l’impossible peinture 

d’une société qui se cherche. La chorégraphe a 

choisi de faire d’un bar de Bamako le théâtre par-

fois cru d’une communauté en mouvement, poly-

morphe et désarticulée. Dix personnages étalent 

leurs quotidiens, leurs désirs, leur sensualité. Ici, le 

sexe supplante l’amour, le tragique côtoie l’excès, 

dans des séquences fortes en impressions et en 

images. Une débauche de chairs et de personna-

lités, que Kettly Noël peine souvent à contenir, ou 

seulement à guider.� N. Yokel

Chez Rosette, le 18 décembre à 20h30, au Forum, 

1/5 place de la Libération, 93150 Blanc-Mesnil.  

Tél. 01 48 14 22 00.

Le Ballet 
National  
de Marseille 
à Nanterre
////// Ballet /////////////////////////////////////////////////////////////////

Musiques au cœur de la danse, 
pourrait-on dire de ce programme 
constitué notamment de deux pièces 
récemment entrées au répertoire 
du ballet.
Frédéric Flamand a réuni pour cette soirée trois 

tisserands du mouvement, dont les toiles en 

mouvement relèvent plus de la délicatesse de la 

soie que de la brutalité du lin. Le bijou brodé par 

William Forsythe donne au corps du danseur une 

place d’excellence, par la virtuosité et l’enchaî-

nement de mouvements qui se jouent des codes 

et de tous les langages de la danse. Ce duo – ou 

plutôt ce pas de deux – est un court extrait issu 

de sa pièce Herman Schmerman remonté pour 

le Ballet National de Marseille. Michel Kéléménis 

a quant à lui été invité à créer Tattoo exclusive-

ment pour cette compagnie : avec la musique de 

Christian Zanesi reprenant des sons de la forge et 

des voix d’ouvriers, avec l’utilisation du chausson 

de pointe, il télescope deux univers, qui, malgré 

les représentations, les symboles et les marques 

identitaires, ne sont pas si éloignés. Enfin, c’est 

par la musique du siècle d’Or espagnol que Nacho 

Duato a choisi de rendre hommage à la danse, à 

travers Por vos muero, ballet pour douze danseurs 

et les poèmes de Garcilaso de la Vega.� N. Yokel

Le Ballet National de Marseille, le 12 décembre  

à 20h30, à la Maison de la Musique, 8 rue  

des Anciennes Mairies, 92000 Nanterre.  

Tél. 01 41 37 94 20.

Raymonda
////// Rudolf Noureev ///////////////////////////////////////////////////

Un ballet chatoyant, qui unit avec 
virtuosité la danse classique 
et la danse de caractère, sur 
fond de croisades et de légendes 
médiévales.

Chevaliers, princesses et sarrasins investissent la scène 

de l’Opéra.  

Raymonda fut créé en 1898 à St-Pétersbourg, 

par Marius Petipa. Le ballet, fondé sur une trame 

narrative dont la simplicité est presque troublante, 

surprend et émerveille les spectateurs : il invente 

sans retenue des liens jubilatoires entre lyrisme 

et folklore, académisme et caractère. Les spec-

tateurs, transportés dans l’univers d’un conte 

médiéval, sont surpris et émerveillés. Noureev 

fut à son tour séduit par cette ambiance et par 

la musique de Glazounov. Il travailla à plusieurs 

reprises – dès les années 1960 – sur ce ballet et 

en donna sa version définitive en 1983, avec le 

ballet de l’Opéra de Paris. C’est cette version qui 

est présentée actuellement à l’Opéra. Une remar-

que à l’attention des ballettomanes : deux artistes 

invités, Maria Alexandrova et Ruslan Skvortsov, 

venus spécialement du Bolchoï, tiendront les rôles 

principaux certains soirs (la distribution est acces-

sible sur le site internet de l’Opéra).� M. Chavanieux

Raymonda, chorégraphie de Rudolf Noureev, du 1er 

au 31 décembre au Palais Garnier, Place de l’Opéra, 

Paris 9e. Réservations : 08 92 89 90 90 (0,337 € la 

minute) et www.operadeparis.fr

Hiroaki 
Umeda  
à Créteil
////// Hiroaki Umeda ////////////////////////////////////////////////////

Que voit-on ? Comment notre regard 
distingue-t-il un corps dansant et 
les matières qui l’entourent ? Le 
jeune danseur Hiroaki Umeda, avec 
deux créations, insuffle son énergie 
au Festival d’Automne.
On a parfois hésité à qualifier Hiroaki Umeda 

(découvert  en France en 2002) de choré-

graphe ou de danseur, tant les appellations 

« artiste visuel » et « performer » semblent bien 

s’appliquer à sa démarche : ses soli sont pris 

dans une matière sonore et visuelle, souvent 

intimement l iée aux univers numériques, qui 

fait de ses pièces de véritables installations. 

Dans les deux créations qu’il présente à Cré-

teil, le jeune Japonais poursuit cette recher-

che exigeante. Adapting For Distortion s’ins-

pire de l’art cinétique  : les il lusions optiques 

distordent aussi notre conscience du temps 

et du mouvement corporel. Haptic interroge 

la matière lumineuse, et plus précisément la 

couleur : comment – en termes purement phy-

siques – perçoit-on une couleur ? Une façon 

d’explorer ce qui vient «  teinter  » la danse, 

interagir avec elle.� M. Chavanieux

Haptic et Adapting For Distortion, chorégraphie  

de Hiroaki Umeda, du 9 au 13 décembre à 20h30  

à la Maison des Arts de Créteil, Place Salvador 

Allende, 94000 Créteil. Tél. 01 45 13 19 19  

et www.maccreteil.com

Hommage 
à Maurice 
Béjart
////// Maurice Béjart ////////////////////////////////////////////////////

Avant sa disparition, survenue il y a 
un an, Maurice Béjart avait préparé 
avec la direction du ballet de 
l’Opéra de Paris un programme de 
plusieurs pièces, qui sera présenté 
durant le mois de décembre.

L’Oiseau de Feu, créé en 1970 par le Ballet de l’Opéra 

de Paris. 

Si le travail de Maurice Béjart fut prolifique au 

sein des compagnies qu’il dirigea lui-même, 

il n’en fut pas moins souvent l’invité d’autres 

établissements : il transmit au Ballet de l’Opéra 

de Paris treize de ses pièces, et en créa dix 

spécifiquement pour cette compagnie. L’Hom-

mage à Maurice Béjart sera l’occasion d’en 

(re)découvr i r  quelques-unes. Tout d’abord 

Serait-ce la mort ?, créée en 1970 sur des Lie-

der de Strauss : le chorégraphe explorait alors 

le post-romantisme allemand, et fit de ce ballet 

une méditation chorégraphiée sur la mort et 

l’amour. Viendra ensuite L’Oiseau de Feu, sur 

la musique de Stravinski  : un ballet qui unit le 

conte et la violence, le mythe et la révolution. 

Le programme se terminera sur un ballet mythi-

que, peut-être le plus beau qu’ait créé Béjart : 

son Sacre du Printemps (1959). � M. Chavanieux

Hommage à Maurice Béjart, du 9 au 29 décembre 

à l’Opéra Bastille, place de la Bastille, Paris 12e. 

Réservations : 08 92 89 90 90 (0,337 € la minute)  

ou www.operadeparis.fr

THÉÂTRE VICTOR HUGO
1 4 ,  A v e n u e  V i c t o r  H u g o  •  9 2 2 2 0  B a g n e u x

	 01.46.63.10.54
	 01.42.31.60.50

danse hip hop
Samedi 13 décembre à 20 h 30

Roméos et Juliettes
d’après William Shakespeare 
chorégraphie : Sébastien Lefrançois 
musique originale de Laurent Couson

Plaquette de saison
sur demande.
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 l’Onde / espace culturel / 8 bis, avenue Louis-Breguet 78140 Vélizy-Villacoublay

JEU 18 DEC A 21H  

 co
nc

ep
tio

n 
gr

ap
hi

qu
e 

: m
at

hi
ld

ed
am

ou
r 

&
 th

om
as

de
le

pi
èr

e 
/ p

ho
to

 :D
ie

te
r 

H
ar

tw
ig

 / 
Li

ce
nc

es
 1

-1
00

66
58

 -
 2

-1
00

66
59

 -
 3

-1
00

66
60

Par EMANUEL GAT DANCE 

DANSE

Requiem 

de W.A MOZART

 

gros plan ¶
Artdanthé
La danse égrène ses spectacles au fil des saisons au Théâtre de 
Vanves, à travers son événement festivalier, Artdanthé, qui, en dix 
ans, est devenu une véritable programmation, et constitue tout au 
long de l’année l’axe fort du projet du théâtre.

C’est le danseur et chorégraphe Sylvain Prunenec 

qui ouvre les festivités en décembre : en résidence 

au Théâtre de Vanves, il lui offre la primeur de sa 

création 2008, en plus d’une pièce de répertoire, 

des ateliers de création ouverts à tous, des ateliers 

parents-enfants et des ateliers pour collégiens. 

Ouvrez ! est un duo qu’il danse avec Kerem Gele-

bek, que l’on a pu voir chez Christian Rizzo dans 

Mon amour, ou l’an passé dans L’About You de 

Sylvain Prunenec. Ces retrouvailles en forme d’in-

jonction invitent le spectateur à adopter une pos-

se lançaient dans des portraits intimes et universels 

au genre humain, dans une énergie proche du clip-

vidéo et du rock qui n’hésitait pas à démonter le 

ballet classique. Fort de ce raz-de-marée, et avec 

toute l’audace qui le caractérise, Dave St Pierre a 

ensuite créé Un peu de tendresse bordel de merde !, 

revenant, avec autant d’engagement et d’aplomb, 

sur les entrelacs de la relation amoureuse. Deux 

pièces à voir autant qu’à vivre, qui ne ménagent ni 

le corps des danseurs, ni l’impact émotionnel pour 

le spectateur… S’il n’est évidemment pas question 

ture d’ouverture extrême, de disponibilité du corps 

et de l’esprit qui n’est pas sans rappeler celle des 

danseurs. Le chorégraphe reprend également à 

Vanves Lunatique, pièce hybride à la frontière entre 

le mouvement et l’expérimentation par la lumière, 

le corps, et le son. Les étranges personnages 

qui peuplent ce spectacle rappellent, non sans 

humour, les expériences passées d’un Etienne-

Jules Marey, pionnier de l’analyse du mouvement 

à travers la chronophotographie. 

Une programmation ouverte 
sur l’international,  
et qui prend le pari  
de grandes pièces de groupes
Artdanthé, c’est aussi une plongée dans des uni-

vers qui peinent à être dévoilés en France : ainsi 

le canadien Dave St-Pierre, danseur chez Daniel 

Léveillé, revient avec deux pièces d’un triptyque qui 

promet bien des remous. D’abord avec la Porno-

graphie des âmes, où pas moins de 17 interprètes 

de pornographie chez Dave St-Pierre – tout au plus 

peut-on montrer du doigt la nudité – elle fait partie 

d’un moment d’anthologie dans Domestic Flight 

de Christophe Haleb : alors qu’elle était presque 

dévoilée physiquement dans un précédent Idylli-

que, elle est décortiquée oralement à travers un 

monologue à la fois drôle et absurde dans cette 

toute dernière pièce. Côté découvertes, on souligne 

la troisième édition de Jamais Vu !, événement qui 

fédère les lieux, les artistes et les pays : entre Van-

ves et le Colombier de Bagnolet, des compagnies 

de République Tchèque, du Portugal, d’Italie, de 

Slovaquie, d’Allemagne et de France se retrouvent 

lors d’une plate-forme d’échanges et de soutien à 

la jeune création.

Nathalie Yokel

Artdanthé, du 2 décembre au 10 mars au Théâtre  

de Vanves, 12 rue Sadi Carnot, 92170 Vanves,  

et à la salle Panopée, 11 avenue Jézéquel.  

Tél. 01 41 33 92 91 et www.artdanthe.fr
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Dave St-Pierre, un canadien à redécouvrir au festival Artdanthé.

La vidéo et la lumière, comme un décor vivant.
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à l’Onde, L’Onde, espace culturel, 8 bis av  

Louis Breguet, 78140 Vélisy Villacoublay.  

Rens. 01 34 58 03 35 et www.londe.fr. Durée : 1h.

H3
////// Hip-hop //////////////////////////////////////////////////////////////

Le jeune Brésilien Bruno Beltrão 
réinvente le hip-hop.
C’est en déconstruisant menu les codes pré-

cis du hip-hop que Bruno Belt rão invente 

sa danse. Issu de la «  street-dance  » qu’ i l 

apprend dans les rues de Rio de Janeiro, le 

jeune Brésil ien, 28 ans, a dévié sa pratique 

en croisant la danse contemporaine, l ’h is-

toire de l’art et la phi losophie. « Nous pro-

cédons à une analyse du mouvement du hip 

hop d’une manière plus spécifique, en nous 

aidant d’instruments tels que La théorie du 

mouvement de Laban  » explique-t-i l. Conti-

nuant d’explorer les pistes ouvertes dans son 

précédent opus, H2, il questionne aujourd’hui 

le sol et la pesanteur, transgresse l’évitement 

du contact phys ique, règle tac i te dans la 

tradition hip-hop. Ici, la danse se déploie en 

duos, trios, vastes mouvements d’ensemble. 

Vi fs, puissants, souples, toniques, fragi les 

aussi quelques fois, les corps se frôlent, se 

défient, se chassent ou s’entrecroisent, fen-

dent l’espace pour chercher leur place dans 

un monde. H3… autrement dit « hypothèse en 

mouvement ».� Gw. David

H3, chorégraphie de Bruno Beltrão, dans le cadre  

du Festival d’Automne, le 13 décembre à 20h45 et 

le 14 décembre 17h, à La Ferme du Buisson / scène 

nationale de Marne la Vallée, Noisiel  

(Rens. 01 64 62 77 00) et du 17 au 21 décembre, à 

20h30 sauf dimanche 17h, au Centre Pompidou

Cirque
Romanès  
Cirque  
Tsigane
////// Familial //////////////////////////////////////////////////////////////

Des années qu’Alexandre et Délia 
défendent, à travers le Cirque 
Romanès, l’idée d’un cirque de 
famille.

La famille Romanès s’illustre à travers son cirque  

familial et sa culture gitane.

Entrer dans le cirque Romanès, c’est pousser 

doucement la porte d’un cirque artisanal, familial, 

sans chichis et sans complexe, loin des caphar-

naüms et autres bestiaires des cirques « Tradition-

nels ». Pas un cirque d’antan, non, mais un cirque 

qui puise dans ses racines tsiganes pour restituer 

l’atmosphère douce-amère, un brin nostalgique, 

du temps des gitans. Le chant et la musique occu-

pent une place très importante dans le spectacle, 

que ce soit avec le violon du grand-père, ou la 

voix envoûtante de Délia. Place à l’émotion donc, 

plus qu’à la virtuosité sans âme : ici, on savoure 

avant tout l’intrépidité et la sensualité d’un chat, 

tout comme la simplicité et la beauté des femmes 

à la contorsion ou au trapèze. Le cirque Romanès 

est une invitation à se laisser aller, un voyage aux 

couleurs tsiganes, un temps suspendu pour s’éva-

der et goûter un ailleurs envoûtant.� N. Yokel

Romanès Cirque Tsigane, le 6 décembre à 20h30 

au Centre Culturel Aragon-Triolet, 1 place du Fer-à-

cheval, 94 Orly. Tél. 01 48 90 24 24. Et les 9 et 10 

décembre à 20h30, à l’Avant-Scène, 88 rue Saint-

Denis, 92700 Colombes. Tél. 01 56 05 00 76.

Halfaouïne
////// Fin d’études ////////////////////////////////////////////////////////

L’école Nationale des Arts du Cirque 
de Tunis lève le rideau sur le tout 
premier spectacle conçu avec ses 
étudiants de fin de cycle.

Une première pour les étudiants de Tunis : Halfaouïne, 

mis en piste par Gilles Baron.

En 2003, le Théâtre National Tunisien accueillait 

en son sein la toute première école nationale de 

cirque du pays, cousine des institutions françaises 

de Rosny et de Châlons qui, par convention, sont 

devenues des partenaires pédagogiques de ce 

nouvel établissement. 2008 marque l’année de 

sortie de piste pour les étudiant de la première 

promotion, avec, comme il se doit, un spectacle 

mis en scène par une personnalité extérieure – ici 

Gilles Baron qui, dix ans auparavant, avait déjà 

conçu le spectacle de l’école de Rosny. Halfaouïne, 

du nom du quartier de Tunis qui jadis concentrait 

l’effervescence culturelle, qui aujourd’hui accueille 

l’école, est le titre de ce premier spectacle. Les 

dix jeunes artistes, en évoquant ces sources, por-

tent ainsi une Histoire, mais aussi des légendes, 

et toute une fantasmagorie qui nous rapproche 

du conte. Suspendus entre ciel et terre, ils nous 

Le Ballet 
National  
de Chine
////// Invité //////////////////////////////////////////////////////////////////

Le Ballet National de Chine, 
compagnie invitée par l’Opéra de 
Paris, présente au début du mois 
de janvier deux programmes qui 
suscitent dès à présent curiosité et 
enthousiasme.

Le Détachement féminin rouge.

Les photographies sont irrésistibles : avec Le 

Détachement féminin rouge, le Ballet National 

de Chine nous l ivre un bal let comme on en 

voit rarement, célébrant l’engagement patriote 

et idéologique à travers la danse et, dans le 

même mouvement, questionnant les rapports 

étroits qui unissent les techniques corporelles 

et l’expression polit ique d’un peuple. Après 

cette page d’histoire, la compagnie venue de 

Pékin nous fournira une occasion d’apprécier, 

une fois de plus, les échanges culturels qui se 

nouent autour de la danse classique. Elle pré-

sentera en effet Sylvia, ballet créé pour l’Opéra 

de Paris à la fin du xixe siècle, puis transmis 

aux danseurs chinois : ces derniers nous invi-

tent à découvrir leur interprétation de cette 

œuvre phare du patrimoine chorégraphique 

français.� M. Chavanieux

Le Détachement féminin rouge, du 5 au 7 janvier 

et Sylvia, les 9 et 10 janvier, au Palais Garnier, Place 

de l’Opéra, Paris 9e. Réservations : 08 92 89 90 90 

(0,337 € la minute) et www.operadeparis.fr

K626
////// Emanuel Gat ///////////////////////////////////////////////////////

Emanuel Gat chorégraphie le 
Requiem de Mozart.

Une chorégraphie tracée au cordeau.

Précision impeccable du tracé, velouté des cir-

convolutions, efficacité fluide du mouvement : la 

danse d’Emanuel Gat impressionne par sa rigou-

reuse dextérité et son ciselé minutieux. Tantôt ser-

rés en masse, tantôt éparpillés en constellations, 

neuf danseurs investissent l’espace en jaillissant 

des diagonales. Sertis dans les rets d’une écri-

ture limpide, ils glissent, hiératiques dans leur 

sombre mise, sur les ténébreuses sonorités du 

Requiem K. 626 de Mozart. La gestuelle, quelques 

fois pourtant, sursaute, prise d’oscillations ou de 

secousses nerveuses qui travaillent les pieds et les 

bras. Installé en France depuis un an, le chorégra-

phe israélien témoigne avec ce ballet d’un grand 

savoir-faire, certes sage mais gracieux.� Gw. David

K626, chorégraphie, lumières et costumes  

Emanuel Gat, le 18 décembre 2008, à 20h30,  

racontent quelque chose d’un voyage et d’une 

rencontre entre le rêve et la réalité.� N. Yokel

Halfaouïne, spectacle de la 1ère promotion de l’Ecole 

Nationale des Arts du Cirque de Tunis, le 6 décembre 

à 21h et le 7 à 15h au Théâtre Jean Vilar, 16 place 

Stalingrad, 92160 Suresnes. Tél. 01 46 97 98 10. 

Et le 17 janvier à 20h30 et le 18 à 17h au Théâtre 

de la Piscine, 254 avenue de la division Leclerc, 92 

Châtenay-Malabry. Tél. 01 46 66 02 74.

Concertino 
pour un 
clown
////// Valérie Fratellini //////////////////////////////////////////////////

Valérie Fratellini est de retour 
dans un costume qui lui va bien, 
celui de clown, en clin d’œil au duo 
qu’elle formait avec sa mère.
Pendant dix-sept ans, Valérie a développé avec 

Annie Fratellini un spectacle clownesque mémo-

rable, premier duo de clowns féminins. Celle qui 

se revendique avant tout comme écuyère et tra-

péziste reprend aujourd’hui son costume de clown 

blanc, accompagnée par l’Auguste Stéphane 

Drouard. Concertino pour un clown est aussi une 

aventure musicale avec le pianiste Raphaël San-

chez, compagnon de route d’Annie Fratellini. Ainsi, 

Valérie Fratellini convoque dans ce spectacle à la 

fois l’Histoire – relayée par une exposition, à l’Aca-

démie, retraçant la « saga Fratellini » - et le récit 

quotidien d’une relation entre un clown blanc et 

son auguste. Ensemble, ils tenteront de répondre 

à la question « Comment devient-on clown ? », 

et inviteront quatre jeunes circassiens à apporter 

leur virtuose poésie à ce bric-à-brac musical et 

loufoque.� N. Yokel

Concertino pour un clown, de Valérie Fratellini, du 15 

au 19 décembre à 14h30, à l’Académie Fratellini, rue 

des Cheminots, 93210 Saint-Denis / La Plaine. Tél. 01 

49 46 16 22. Et le 21 décembre à 11h et 14h30, au 

Théâtre du Châtelet, place du Châtelet, 75001 Paris. 

Tél. 01 40 28 28 40.

gros plan / cirque

Le Fil sous la neige
Les Colporteurs sont sur les routes avec leur dernière pièce, travail 
de groupe dont la figure d’Antoine Rigot est le ciment fédérateur.

Avant de se plonger dans un projet plus intimiste 

avec la finlandaise Sanja Kosonen, Antoine Rigot 

continue la lancée phénoménale du Fil sous la neige, 

pièce créée en 2006, entièrement dédiée à l’art du 

funambule. Spectacle rédempteur, chargé d’histoi-

res, qui reprend à son compte les péripéties d’une 

compagnie traversée par les succès comme par les 

drames. Car le fil, qui traverse la piste de part en 

part, et trace sur le cercle une toile délicate, symbo-

lise la vie fragile d’artistes suspendus dans les airs 

sur quelques centimètres de câble. Bien que le par-

cours personnel d’Antoine Rigot, arrêté brutalement 

dans son art par un terrible accident, soit le point de 

départ du spectacle, Le Fil sous la neige n’est pas le 

récit d’une mésaventure ou d’une résilience. 

Une trouée dans le réel 
sublimée par la  
danse aérienne
Les sept funambules, accompagnés par les musi-

ciens de Wildmini Antigroove Syndicate, prennent 

le parti de la hauteur – bien qu’à quelques petits 

mètres du sol – pour mieux dépasser le réel et 

commenter l’histoire par le poétique. La danse des 

corps transcende le tragique et laisse apparaître le 

doux déséquilibre de la vie, sa fragilité. La prise de 

risque et la virtuosité sont balayés par la force de 

l’émotion, et la figure du metteur en scène s’efface 

peu à peu derrière les personnalités qui douce-

ment vont briser la glace et faire fondre la neige.

Nathalie Yokel

Le Fil sous la neige, par les Colporteurs, du 3  

au 28 décembre à l’Espace Chapiteaux du Parc de la 

Villette. Le mercredi, vendredi et samedi à 20h30, le 

jeudi à 19h30, les dimanches et le 25 décembre  

à 16h. Relâche les lundis et mardi, et le 24 décembre. 

211 avenue Jean-Jaurès 75019 Paris.  

Tél. 01 40 03 75 75.
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Les Colporteurs au grand complet, dans un spectacle en 

forme de symbole et de métaphore.
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VIKTORIA MULLOVA 
EN CONCERT AVEC
L’ORCHESTRE NATIONAL DE FRANCE
JEUDI 11 DECEMBRE 2008
20H - THÉÂTRE DES CHAMPS-ÉLYSÉES

ANTONÍN DVORÁK
CARNAVAL (OUVERTURE)
SERGE PROKOVIEV
CONCERTO POUR VIOLON 
ET ORCHESTRE N°2
SERGE RACHMANINOFF
SYMPHONIE N°2
YAKOV KREIZBERG DIRECTION

RENSEIGNEMENTS ET RÉSERVATIONS
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Les Voix de Bernstein
entretien / Samuel Jean

Un jeune chef  
fait swinguer Bernstein
Il a longtemps été un homme de l’ombre. Dans les maisons d’opéras, 
Samuel Jean s’est fait connaître en faisant répéter les chanteurs, 
les chœurs ou même l’orchestre, avant que d’autres chefs, plus 
connus, ne prennent le relais pour les représentations publiques… Le 
Théâtre du Châtelet offre aujourd’hui à ce chef de 35 ans l’occasion 
de diriger une partie des représentations d’On the Town de Bernstein, 
dont il partage la direction musicale avec David Charles Abell. Il 
sera à la tête des musiciens de l’Orchestre Pasdeloup.

Quelle place occupe On the Town dans l’œu-

vre de Leonard Bernstein ?

Samuel Jean : C’est la première grande comédie 

musicale écrite par Bernstein. Il n’a que 25 ans 

– nous sommes en 1944 – et il collabore pour la 

première fois avec le chorégraphe Jerome Rob-

bins. Cette œuvre montre un renouveau du genre. 

On perçoit dans l’écriture l’influence de Ravel et 

Stravinsky. Mais également du jazz, par exemple 

Comment Bernstein utilise-t-il les voix dans 

cette œuvre ?

S. J. : Le casting de la production du Châtelet est 

composé à la fois de chanteurs classiques et de 

voix issues du milieu du jazz. Car l’écriture musi-

cale oscille en permanence entre ces deux univers. 

Par ailleurs, contrairement à l’opéra, le chant n’est 

pas toujours au premier plan. La moitié de l’œuvre 

est purement instrumentale, destinée au ballet.

Vous êtes vous-même à la fois pianiste et 

chef d’orchestre. Bernstein représente-t-il 

un modèle pour vous ?

S. J. : Oui, mais contrairement à lui, je ne com-

pose pas ! Il est vrai que j’ai toujours souhaité 

développer un parcours pluridisciplinaire. J’ai long-

temps fait de l’accompagnement au piano dans un 

conservatoire, puis j’ai été chef de chant, ce qui 

consiste à préparer les chanteurs pour des pro-

ductions lyriques. J’ai ensuite eu l’opportunité de 

diriger des orchestres, notamment en tant qu’as-

sistant. Et la pédagogie m’intéresse également 

beaucoup – je conduis ainsi des projets avec des 

enfants et j’enseigne au Conservatoire Supérieur 

de Paris. Je ne m’ennuie pas !

Propos recueillis par Antoine Pecqueur

Les 10, 11, 12, 13, 15, 16, 18, 19, 20, 21, 23, 24, 26, 

27, 28, 30, 31 décembre, 1er, 2, 3 janvier à 20h, les 

14, 20, 27, 28, 31 décembre et 4 janvier à 15h.  

Tél. 01 40 28 28 00. Places : 20 à 95 €.
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« On the Town a 
renouvelé le genre de 
la comédie musicale » 

Samuel Jean

dans la manière dont il emploie les cuivres, comme 

dans un big-band. Cette partition a ouvert la voie 

à d’autres œuvres écrites par Bernstein dans le 

même style, notamment West Side Story.

Quelle est l’intrigue ?

S. J. : Elle est toute simple : il s’agit de l’histoire de 

marins qui sont en permission à New York pendant 

la Seconde Guerre Mondiale. Ils visitent la ville et y 

font des rencontres amoureuses. Ce qui est tou-

chant – d’autant que l’œuvre a été écrite pendant 

le conflit –, c’est la scène finale durant laquelle les 

marins repartent de New York. Les spectateurs ne 

savent pas s’ils reviendront vivants…

Le Chevalier 
de Saint-
George
////// Lyrique ///////////////////////////////////////////////////////////////

A la rencontre d’un personnage 
unique de la vie musicale française.
Guidé par sa curiosité, Alain Guédé a imaginé un 

opéra contant la vie du personnage le plus intri-

gant et méconnu de la vie musicale française du 

xviiie siècle : le Chevalier de Saint-George (né le 25 

décembre 1745 en Guadeloupe et mort le 10 juin 

1799 à Paris). Artiste noir, fils d’une esclave et d’un 

planteur noble, Joseph Bologne de Saint-George 

fut un violoniste de premier plan et un compositeur 

important de son époque, celle de la Révolution 

française dont il fut un des artisans. Son destin 

chahuté (prison, tentative d’assassinat, intimité 

avec Marie-Antoinette, etc…) connut un épilogue 

avec la destruction en 1802 de toutes ses œuvres 

par Bonaparte, alors premier consul de la première 

République française, lors du rétablissement de 

l’esclavage aux Antilles.� J. Lukas

Samedi 6 décembre à 20h30 à la Maison de la 

Musique de Nanterre (92). Tél. 01 41 37 94 21.

Éric Le Sage
////// Piano //////////////////////////////////////////////////////////////////

Le pianiste Éric Le Sage interprète 
deux œuvres de Beethoven et 
Kreisleriana de Schumann.

Le pianiste Éric Le Sage interprète son compositeur 

fétiche, Schumann, mais aussi Beethoven au Théâtre du 

Châtelet le dimanche 7 décembre à 11h. 

Schumann compte, avec Poulenc, parmi les com-

positeurs favoris d’Éric Le Sage. Le pianiste lui a 

consacré plusieurs enregistrements, dont le dernier 

en date, le sixième paru chez Alpha, est consacré, 

entre autres, aux huit fantaisies de Kreisleriana, 

chef-d’œuvre pianistique composé fiévreusement 

à l’âge de vingt-huit ans. Éric Le Sage a mis l’œu-

vre au programme de ce récital proposé dans le 
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Louis Landes 
Consort
////// Instruments anciens ////////////////////////////////////////////

Vingt-cinq ans après : quatre 
jeunes géants de la scène baroque 
française se retrouvent.
Des retrouvailles pour l’amitié et l’amour de la 

musique de chambre, pimentées d’un soupçon 

de nostalgie… Encore étudiants et ignorés de la 

vie musicale française, Sébastien Marq (flûtes), 

Hugo Reyne (flûtes), Marc Minkowski (basson) et 

Pierre Hantaï (clavecin) arrondissaient leurs fins de 

mois dans un petit restaurant de Montparnasse 

appelé « Lous Landes ». Un quart de siècle plus 

tard, ils lui empruntent son nom pour baptiser leur 

nouvel ensemble chambriste et jouer « comme au 

bon vieux temps » Sammartini, Telemann, Marais 

et Corelli. Sympathique.� J. Lukas

Lundi 8 décembre à 20h30 à la Salle Gaveau.  

Tél. 01 49 53 05 07 Places : 20 à 45 €.

Joyce  
DiDonato
////// Mezzo et orchestre //////////////////////////////////////////////

La mezzo-soprano américaine 
consacre un récital à Haendel à 
la Salle Pleyel, accompagnée par 
Les Talens Lyriques de Christophe 
Rousset.

A l’occasion de la sortie de son disque « Furore » 

(Virgin Classics) consacré à Haendel, Joyce DiDo-

nato propose un récital à la Salle Pleyel avec Les 

Talens Lyriques de Christophe Rousset. On retrou-

vera une grande partie des airs présents sur l’en-

registrement, alternant entre morceaux célèbres 

(comme le bouleversant « Scherza infida » d’Ario-

dante) et raretés. Pour ceux qui n’ont encore jamais 

entendu la mezzo-soprano américaine, c’est un ren-

Musée d’Orsay

auditorium
2008/09

Cycle Les Masques
En lien avec l’exposition 
Masques. De Carpeaux à Picasso

Mardi 2 décembre 2008 
— 12h30 Christia Hudziy, piano
Janacek, Szymanowski

Jeudi 18 décembre 2008 
— 20h Solistes de l’Ensemble intercontemporain
Crumb, Pesson, Stockhausen, Eötvös, 
Lachenmann, Beethoven

Du 3 au 8 février 2009
L’Amour masqué  
Comédie musicale en trois actes
Musique d’André Messager 
Livret de Sacha Guitry

Messiaen 2008 
Concerts gratuits 
dans la limite des places disponibles

Samedi 6 décembre 2008
— 20h Mari et Momo Kodama, pianos 
Mozart, Debussy, Messiaen

Dimanche 7 décembre 2008
— 11h Suzana Bartal / Messiaen, Debussy, Albeniz 
— 15h Jean Dubé / Messiaen
— 20h Marie Vermeulin / Messiaen, Albeniz, Ravel

www.musee-orsay.fr
www.messiaen2008.com
Réservations : 01 40 49 47 57
Pré-achat : www.fnac.com

Fernand Khnopff, Un masque (détail), vers 1897, Hambourg, Kunsthalle © BPK, Berlin, Dist RMN / © Droits réservés
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cadre des Concerts du dimanche matin au Théâtre 

du Châtelet. Plutôt que de proposer un concert 

monographique, le pianiste a choisi de faire pré-

céder Schumann par deux œuvres relativement 

brèves de Beethoven : la Sonate en sol majeur op. 

14 n° 2, encore rattachée à la première période 

créatrice et les Six bagatelles op. 126, composées 

juste après la Neuvième Symphonie.� J-G. Lebrun

Dimanche 7 décembre à 11h au Théâtre du Châtelet. 

Tél. 01 40 28 28 40. Places : 23 €.

Olivier  
Charlier
////// Violon et orchestre //////////////////////////////////////////////

L’humeur concertante du grand 
violoniste français.

Le violoniste Olivier Charlier passe des concertos de 

Mozart au disque à celui de Mendelssohn en concert, le 

7 décembre à 17h au Théâtre des Champs-Elysées.

Belle personnalité de la scène du violon français, 

Olivier Charlier est un artiste discret mais habité, 

revendiquant son appartenance à l’école française 

du violon, et naviguant avec une aisance parfaite 

du xviiie siècle à la musique de notre temps (il 

a signé une version de référence de L’Arbre des 

songes de Dutilleux). Il fait aujourd’hui une double 

rentrée parisienne sur le terrain concertant. Au dis-

que, chez Transart Live, il signe un superbe enre-

gistrement des Concertos n°3, 4 et 5 de Mozart, 

dirigeant de son archet aérien et élégant le Prague 

Chamber Orchestra. Au concert, il répond à l’in-

vitation de l’Orchestre Lamoureux (direction Darel 

Ang) en interprétant le Concerto en mi mineur de 

Mendelssohn au Théâtre des Champs-Elysées, 

une partition dont l’inspiration aérienne lui convient 

particulièrement. Notez qu’Olivier Charlier retrou-

vera la salle de l’Avenue Montaigne en janvier, du 

21 au 24, lors des soirées chambristes « Prades 

aux Champs-Elysées ».� J. Lukas

Dimanche 7 décembre à 17h au Théâtre des Champs-

Elysées. Tél. 01 49 52 50 50. Places : 7 à 42 €.

dez-vous à ne pas manquer. Car Joyce DiDonato 

possède une voix à l’intensité émotionnelle rare. Son 

grain vocal riche et personnel peut parfois surpren-

dre stylistiquement dans la musique baroque. Mais 

on se laisse rapidement envoûter par ses graves 

sensuels et son legato voluptueux.� A. Pecqueur

Mardi 9 décembre à 20h à la Salle Pleyel.  

Tél. 01 42 56 13 13. Places : 10 à 60 €.

Florence 
Cioccolani
////// Piano //////////////////////////////////////////////////////////////////

La Lauréate du 8e Concours 
International de piano d’Orléans 
en récital dans un programme 
logiquement dominé par la musique 
du XXe siècle.
Les dernières éditions de la compétition orléanaise, 

dédiée à la musique pour piano de 1900 à nos 

jours, nous ont réservé de superbes découvertes, 

en particulier en récompensant Francesco Tristano 

Schlimé en 2004 et Wilhem Latchoumia en 2006. 

Le palmarès de l’édition 2008 vient de distinguer 

la jeune pianiste Florence Cioccolani. La jeune 

prodige a raflé tour à tour le prix spécial Blanche 

Selva et ceux de l’Académie des Beaux-Arts, de 

la Spedidam et du jury des élèves du Conserva-

toire d’Orléans. Cette nouvelle venue sur la scène 

pianistique française, d’origine Grenobloise, a été 

formée auprès de Denis Pascal et Michel Béroff au 

Conservatoire de Paris. On retrouvera avec plaisir et 

curiosité son toucher rond, clair et subtil dans des 

œuvres de Debussy (Préludes, extraits), Kodaly (Les 

Danses Marossek), George Crumb (Eine kleine Mit-

ternachtmusik) et Boucourechliev (6 Etudes d’après 

Piranèse). Un talent à suivre.� J. Lukas

Mardi 9 décembre à 21 h au salon musical de L’Onde 

de Vélizy (78). Tél. 01 34 58 03 35.

The English 
Concert
////// Instruments anciens ////////////////////////////////////////////

La phalange baroque d’Outre-
Manche interprète, sous la 
direction d’Harry Bicket, Le Messie 
de Haendel au Théâtre des Champs-
Elysées.
Les orchestres anglais sur instruments anciens 

suscitent la controverse. Si certains louent leur 

efficacité et leur homogénéité, d’autres regrettent 

leur sonorité lisse et leur manque de dynamisme. 

L’English Concert, fondé par le claveciniste Trevor 

Pinnock en 1972, s’est forgé une belle réputation 

grâce à de nombreux enregistrements parus sous 

la célèbre étiquette jaune de Deutsche Gram-

mophon. Le violoniste Andrew Manze a succédé 

à Pinnock en 2003 avant de laisser la place à 

Harry Bicket l’année dernière. C’est ce dernier 

qui dirigera l’ensemble instrumental et vocal au 

Théâtre des Champs-Elysées dans Le Messie, 

sans conteste le «  tube » de Haendel. Pas de 

star dans le casting mais une équipe homogène 

(Lucy Crowe, soprano ; Clare Wilkinson, mezzo-

soprano ; Andrew Staples, ténor ; Andrew Foster-

Williams, basse). Une belle manière de débuter 

les festivités Haendel qui commémoreront en 

2009 les 250 ans de la mort du plus anglais des 

compositeurs allemands.� A. Pecqueur

Mardi 9 décembre à 20h au Théâtre des Champs-

Elysées. Tél. 01 49 52 50 50. Places : 5 à 92 €.

Akadêmia
////// Musique sacrée ///////////////////////////////////////////////////

A l’Oratoire du Louvre, l’ensemble 
vocal et instrumental de Françoise 
Lasserre interprète trois chefs-
d’œuvre de Bach.

Françoise Lasserre dirige les instrumentistes et  

les chanteurs d’Akadêmia à l’Oratoire du Louvre  

le 10 décembre. 

Basé en Champagne, l’ensemble Akadêmia 

poursuit un passionnant travail d’interpréta-

tion de la musique des xviie et xviiie siècles, 

avec notamment une prédilection pour l’œuvre 

d’Heinrich Schütz. A sa tête, la chef Françoise 

Lasserre se distingue par son engagement sin-

cère et généreux, associé à une grande préci-

sion stylistique. A l’Oratoire du Louvre, l’Ensem-

ble – à la fois vocal et instrumental – interprète 

trois œuvres majeures de Bach : la Cantate BWV 

12 « Weinen, Klagen, Sorgen, Zagen », la BWV 

78 « Jesu, der du meine Seele » et le jubilatoire 

Récital 100 % Haendel avec Joyce DiDonato à la Salle 

Pleyel le 9 décembre.

gros plan / Hommage

Les voix d’Olivier Messiaen
Le chœur Sequenza 9.3, l’ensemble L’Itinéraire et les solistes de 
l’Atelier lyrique de l’Opéra de Paris célèbrent l’œuvre de Messiaen 
à travers des pages plus ou moins connues du compositeur.

L’année Messiaen touche à sa fin et l’approche de 

la date anniversaire de la naissance du composi-

teur, le 10 décembre 1908, est l’occasion pour le 

Théâtre de l’Athénée de se lancer à son tour dans 

une série d’hommages, en six concerts du 9 au 

14 décembre.

Le premier concert, le 9 décembre, a le mérite 

de faire entendre, aux côtés du motet O Sacrum 

Convivium ! et des Cinq rechants, œuvre rapide-

ment devenue un classique du répertoire pour 

chœur a capella, quelques pièces des mem-

bres du groupe Jeune France, souvent évoqué, 

rarement programmé. Seront ainsi à décou-

vrir l’Épithalame d’André Jolivet et le Cantique 

des cantiques de Daniel-Lesur. Seul manque 

Yves Baudrier, que l’excellent ensemble vocal 

Sequenza 9.3 de Catherine Simonpietri a rem-

placé pour l’occasion par des extraits du Prin-

clin d’œil, le Triple duo d’Elliott Carter qui fêtera 

ce jour ses… cent ans.

L’œuvre vocale,  
un trésor méconnu
Surtout, ce mini-festival, intitulé « Les Voix de 

Messiaen », se penche sur l’un des aspects de 

l’œuvre les moins connus : sa musique vocale. En 

©
 D

. R
.

temps du compositeur de la Renaissance Claude 

Le Jeune. Le lendemain, jour même du centenaire 

d’Olivier Messiaen, son chef-d’œuvre chambriste, 

le Quatuor pour la fin du temps sera interprété 

par les élèves et professeurs du Conservatoire 

de la rue de Madrid, là même où Messiaen tenait 

son fameux cours d’analyse. C’est justement l’un 

des élèves du maître, le pianiste et compositeur 

Michaël Levinas (né en 19), qui ouvre le concert 

du 11 décembre, avec son quintette à cordes 

Lettres enlacées IV, interprété par l’ensemble 

qu’il a co-fondé en 1973, L’Itinéraire. Au pro-

gramme également, sous la direction de Mark 

Foster : Talea de Gérard Grisey (1946-1998), éga-

lement co-fondateur de l’ensemble, le superbe 

B for Sonata pour piano de Betsy Jolas (née en 

1926), les Oiseaux exotiques, concerto de cham-

bre pour piano et ensemble de Messiaen et, en 

« Les voix d’Olivier Messiaen » célèbrent l’œuvre vocale 

du compositeur de Saint François d’Assise au Théâtre de 

l’Athénée du 9 au 14 décembre. 

3 concerts seront donnés les trois grands cycles 

de mélodies composés par Messiaen, dont il a lui-

même écrit les poèmes. Le 12 décembre, Isabelle 

Cals chante ainsi Harawi, ce « chant d’amour et 

de mort » en douze tableaux qui constitue, asso-

cié aux Cinq Rechants et à la célèbre Turanga-

lîlâ-Symphonie, une « trilogie de Tristan ». Et l’on 

y découvre, en effet, dans l’accompagnement 

de piano, quelques échos de la symphonie. Il 

s’y trouve aussi quelques-uns des traits les plus 

caractéristiques de l’écriture de Messiaen, dans 

les couleurs, les notes répétées (doublant des 

onomatopées) et, bien sûr, les chants d’oiseaux, 

particulièrement ici dans la seconde mélodie, 

« Bonjour toi, Colombe verte ». Complété par des 

airs et mélodies de Mozart et Debussy interpré-

tés par de jeunes solistes de l’Atelier lyrique de 

l’Opéra, Harawi précède les Chants de ciel et 

de Terre (par Natacha Constantin, le 13) et les 

Poèmes pour Mi (par Marie-Adeline Henry, le 14), 

chaque fois précédés de pages qui ont influencé 

le compositeur, de Moussorgski à Berlioz.

Jean-Guillaume Lebrun

Du 9 au 14 décembre au Théâtre de l’Athénée-Louis 

Jouvet. Tél. 01 53 05 19 19. Places : 10 à 25 €.
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Magnificat BWV 243. Parmi les solistes, on se 

réjouit de retrouver la voix d’alto pure et lumi-

neuse du jeune Damien Guillon.� A. Pecqueur

Mercredi 10 décembre à 20h30 à l’Oratoire du Louvre. 

Tél. 01 48 24 16 97. Places : 20 à 35 €.

Eschenbach 
dirige  
Messiaen
////// Orchestre symphonique ///////////////////////////////////////

Christoph Eschenbach dirige 
la monumentale Turangalîla-
Symphonie d’Olivier Messiaen, avec 
Jean-Yves Thibaudet et Tristan 
Murail en solistes.

Chritsoph Eschenbach dirige la Turangalîlâ-Symphonie 

de Messiaen le 10 décembre à 20h à la Salle Pleyel.

En cette année du centenaire de la naissance 

d’Olivier Messiaen, la Turangalîlâ-Symphonie 

est en passe de devenir un véritable tube avec 

des interprétations qui se succèdent à Paris. 

À dire vrai, cet engouement n’est pas neuf et 

Christoph Eschenbach, qui dirige ce concert, 

avait déjà programmé l’œuvre lors de sa pre-

mière saison à la tête de l’Orchestre de Paris. Il 

avait à l’époque réuni pour l’une des dernières 

fois les solistes de la création : Yvonne Loriod-

Messiaen au piano et Jeanne Loriod, disparue 

depuis, aux ondes Martenot. Aujourd’hui, il se 

tourne vers le pianiste Jean-Yves Thibaudet 

(soliste de l’enregistrement dirigé par Riccardo 

Chailly) et, pour les ondes, fait appel à Tristan 

Murail, ancien élève de la célèbre classe de 

composition de Messiaen.� J-G. Lebrun

Mercredi 10 décembre à 20h à la Salle Pleyel.  

Tél. 01 42 56 13 13. Places : 10 à 4 €.

Yakov  
Kreizberg
////// Violon et orchestre symphonique //////////////////////////

Le chef russe dirige l’Orchestre 
National de France dans Dvorak, 
Prokofiev et Rachmaninov.

L’Orchestre National de France joue sous la baguette  

de Yakov Kreizberg au Théâtre des Champs-Elysées  

le 11 décembre. 

Il vient d’être nommé à la tête de l’Orchestre Phil-

harmonique de Monte-Carlo où il succède à Marek 

Janowski. Né à Saint-Pétersbourg, Yakov Kreizberg 

est un chef peu connu du public français. Il a pour-

tant acquis une belle aura dans la musique sympho-

nique en étant depuis 2003 le patron de l’Orchestre 

Philharmonique des Pays-Bas, et dans le répertoire 

lyrique grâce à son poste de directeur musical du 

Komische Oper de Berlin de 1994 à 2001. Pour sa 

venue à la tête de l’Orchestre National de France, 

il dirigera la très démonstrative Ouverture Carnaval 

de Dvorak, le Concerto pour violon n°2 de Pro-

kofiev (avec en soliste, l’archet racé et intelligent 

de Viktoria Mullova) et la rare Symphonie n°2 de 

Rachmaninov. Un programme parfait pour mesurer 

le talent de ce chef, dont le frère aîné n’est autre 

que Semyon Bychkov, l’ancien directeur musical de 

l’Orchestre de Paris.� A. Pecqueur

Jeudi 11 décembre à 20h au Théâtre des Champs-

Elysées. Tél. 01 49 52 50 50. Places : 8 à 65 €.

Roger 
Muraro
////// Piano //////////////////////////////////////////////////////////////////

Après plusieurs concerts 
comme soliste de l’Orchestre 
philharmonique de Radio France, 
Roger Muraro poursuit son 
hommage à Olivier Messiaen par 
un récital également consacré à 
Mozart, Chopin, Liszt et Debussy.

Programme varié, de Mozart à Messiaen, pour le  

pianiste Roger Muraro au Théâtre des Champs-Élysées 

le 10 décembre à 20h.  

Des pièces brèves, simples dans leur propos, ins-

pirées surtout : le récital que propose Roger Muraro 

est un modèle du genre. De Mozart (Variations sur 

« Ah ! vous dirai-je, maman ») à Debussy (Reflet 

dans l’eau, extrait des Images), de Chopin (Barca-

rolle en fa dièse majeur) à Liszt (Après une lecture 

de Dante), le pianiste ménage de subtils change-

ments d’atmosphère en un parcours naturellement 

virtuose. Bien sûr, celui qui se fit connaître il y a 

vingt ans par son interprétation des Vingt regards 

sur l’Enfant Jésus profite de l’occasion pour pour-

suivre son hommage à Olivier Messiaen avec jus-

tement deux de ces Regards (Le Baiser et Regard 

de l’Esprit de joie), un Prélude qu’il aime jouer en 

bis (Cloches d’angoisse et larmes d’adieu) ainsi que 

deux des Petites Esquisses d’oiseaux (Le Rouge-

Gorge et Le Merle noir).� J.-G. Lebrun

Mercredi 10 décembre à 20h au Théâtre des Champs-

Élysées. Tél. 01 49 52 50 50. Places : 5 à 65 €.

Vladimir 
Jurowski
////// Piano et orchestre symphonique ///////////////////////////

L’Orchestre Philharmonique de 
Londres et son chef attitré sont en 
concert à Paris avenue Montaigne.

L’un des chefs les plus passionnants du moment : 

Vladimir Jurowski, le nouveau patron du Philharmonique 

de Londres. 

Crise financière oblige, la concurrence entre les 

orchestres privés londoniens est plus que jamais 

exacerbée. Chacun rivalise d’ambition artistique et 

de projets en tous genres (pédagogique, crosso-

ver…) pour séduire le public. Les mélomanes pari-

siens, habitués à entendre le London Symphony 

Orchestra, en résidence à la Salle Pleyel, pourront 

faire la comparaison avec le London Philharmonic 

Orchestra. Cette phalange est dirigée depuis l’année 

dernière par un chef exceptionnel : Vladimir Jurowski. 

« Entrer dans la 
matière littéraire  
elle-même, trouver le 
rythme, débusquer 
dans le style la voix 
propre qui fera  
entendre clairement 
et aisément le texte » 

Denis Podalydès

Les Voix d’olivier messiaen
entretien / Denis Podalydès

La voix de l’individu  
contre la barbarie
A l’invitation du pianiste Pierre-Laurent Aimard, pilote musical de la 
soirée, et de la productrice Jeanine Roze, le comédien Denis Podalydès 
sera la voix d’un concert-lecture exceptionnel au Théâtre des 
Champs-Elysées. Le projet est conçu comme un double hommage au 
compositeur Olivier Messiaen et à l’écrivain hongrois Imre Kertész, 
survivants des camps, ouvrant aussi un double dialogue, entre 
littérature et musique, entre juifs et chrétiens. Denis Podalydès 
lira des extraits du livre Etre sans Destin de Kertesz – Prix Nobel de 
littérature en 2002 « pour une œuvre qui dresse l’expérience fragile 
de l’individu contre l’arbitraire barbare de l’histoire » – tandis 
que Pierre-Laurent Aimard et ses amis musiciens interpréteront 
le Quatuor pour la fin du Temps, composé et créé au Stalag VIII-A à 
Görlitz en Allemagne en 1940-41.

Comment est né ce projet de concert-lec-

ture ?

Denis Podalydès : C’est Jeanine Roze qui s’est 

chargée de tout, m’a contacté, fait rencontrer Pier-

re-Laurent Aimard, s’est arrangée pour les dispo-

nibilités, m’a donné le texte, etc. J’ai accepté pour 

le bonheur de jouer avec un musicien du calibre 

de Pierre-Laurent Aimard. Je dis «  jouer », c’est 

«  lire » bien sûr qu’il faut entendre, mais dans le 

cas d’un « duo » de cette sorte entre une part de 

jeu. Même s’il s’agit d’un grand écrivain comme 

Kertész…

Comment allez-vous aborder ce travail « d’in-

terprétation  » d’un texte aussi spécifique ? 

Peut-on être un «  lecteur  » neutre ou allez-

vous ici rester avant tout « comédien » ?

D. P. : Pour ce que j’en sais, « Etre sans destin » 

réclame de ne pas faire le malin, c’est un euphé-

misme. Il ne s’agit pas d’appliquer une neutralité 

de bon aloi qui consisterait à se tenir à distance 

respectueuse, comme on le fait parfois devant un 

texte intimidant, chargé de trop d’implications his-

toriques ou politiques. Il faut entrer dans la matière 

littéraire elle-même, trouver le rythme, débusquer 

dans le style la voix propre qui fera entendre clai-

rement et aisément le texte, de manière à ce qu’il 

soit reçu avec toute l’intelligibilité requise. C’est 

la première nécessité. Et cela demande un enga-

gement discret, engagement qui exige parfois le 

retrait pur et simple de l’acteur – celui qui veut 

jouer, se rendre « expressif » –, tant il est fait de 

mille précautions et délicatesses, mais l’impor-

tant est que cet engagement ne se décrète pas 

a priori. Il se trouve dans les mots eux-mêmes, la 

phrase. Et puis cela se fera au contact de Pierre-

Laurent Aimard, en interaction.

Qu’attendez-vous de ce «  concert  » sur le 

plan artistique, personnel et émotionnel ?

D. P. : Ce que j’attends de toute manifestation de 

ce genre, qui n’a lieu qu’une fois, un soir, réunis-

sant des personnes de mondes différents, qui ne 

sont pas appelées à se retrouver comme je sais 

que je retrouve périodiquement mes camarades 

de la Comédie-Française. J’attends le tout petit 

moment de grâce, de quelques secondes, parfois 

imperceptible, qui justifie tout, emporte la chose, 

et qui fait qu’on se dit après  : oui, avec untel, 

je me souviens, nous avons fait cela, c’était pas 

mal. Plus le petit instant magique en question a 

eu lieu de toute évidence, plus le souvenir en est 

lumineux, et très simple dans son expression.	

Quel est votre relation avec la musique clas-

sique ? En jouez-vous, en écoutez-vous ?

D. P. : Ma relation est passionnée, tardive, désor-

donnée, erratique. Je n’en joue pas. J’en écoute 

de manière souvent obsessionnelle, ou alors 

machinale (France Musique, jusqu’à ce qu’un 

morceau ne vienne happer mon oreille), souvent 

en vue d’un spectacle dont je prépare la mise en 

scène, exercice de préparation que je ne peux dis-

socier de l’écoute régulière et maniaque d’un choix 

de musiques que je peux d’ailleurs décider très 

arbitrairement. Mes goûts sont en formation. Je 

pourrai dire aussi bien, pour l’heure : les quatuors 

de Beethoven, l’œuvre pour piano de Schumann 

(j’en ai beaucoup écouté pour la mise en scène de 

Fantasio à la Comédie-Française), Haendel. En ce 

moment, j’écoute un concerto pour clarinette de 

Weber… Je n’ai pas encore commencé à répéter 

avec Pierre-Laurent, et l’attends impatiemment et 

joyeusement.

Propos recueillis par Jean-Luc Caradec

Avec Isabelle Faust (violon), Valérie Aimard (violon-

celle) et Pascal Moraguès (clarinette).

Lundi 15 décembre à 20h au Théâtre des Champs-

Elysées. Tél. 01 49 52 50 50. Places : 5 à 65 €.
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Salonen occupe le poste de directeur musical 

du Los Angeles Philharmonic Orchestra depuis 

1992 et vient de prendre la responsabilité de chef 

principal du Philharmonia Orchestra à Londres. Il 

défend ici un programme portant bien sa griffe, 

partagé entre un grand chef-d'œuvre du post-

romantisme européen – Das klagende Lied de 

Mahler – et la création d’une œuvre nouvelle dont 

il a suscité la commande  : un Concerto pour 

violon du compositeur suisse (parisien d’adop-

tion) Richard Dubugnon. « Ma musique est la 

plupart du temps autobiographique, comme les 

pages de carnets intimes, ou occulte, répondant 

à des systèmes cachés, explique le composi-

teur. J’essaie aussi d’appliquer des techniques 

de traitement d’images : juxtapositions, zooms, 

fade in et fade out, fondus enchaînés, négatifs… 

J’ai toujours eu un rapport plus visuel qu’auditif 

avec la musique. Ce concerto pour violon est 

dédié à Esa Pekka Salonen, avec qui je partage 

le même attachement à l’expressivité et la cou-

leur en composition musicale ». Son concerto 

sera confié à la jeune déesse néerlandaise du 

violon, Jeanine Jensen, dont le violon est aussi, 

selon Dubugnon, « une palette aux tons infinis ». 

Une consécration pour ce jeune artiste de notre 

scène musicale. Autre actualité pour Dubugnon : 

le premier enregistrement de son passionnant 

cycle « Arcanes Symphoniques » chez Accord-

Solistes de 
l’Orchestre 
philharmonique 
de Berlin
////// Musique de chambre ///////////////////////////////////////////

De l’art de l’orchestre à celui de la 
musique de chambre.
En direct de Berlin… Les Solistes du Berliner 

Philharmoniker s’échappent de temps en temps 

de leur prestigieux orchestre pour renouer avec 

les joies et la discipline (celle où l’écoute joue un 

si grand rôle) de la musique de chambre. Guy 

Braunstein (violon), Michael Barenboim (violon) – 

fils de Daniel, le chef d’orchestre et pianiste –, 

Amichal Grosz (alto) et Jing Zhao (violoncelle) ont 

constitué un magnifique quatuor à cordes, outil 

idéal pour remettre sur le métier les chefs-d’œu-

vre éternels de Mozart (Quintette avec clarinette 

K 581) ou Brahms (Quintette avec clarinette op. 

115). Avec ce soir, en invité parisien, le français 

Paul Meyer à la clarinette.� J. Lukas

Dimanche 14 décembre à 17h à la Salle Gaveau.  

Tél. 01 49 53 05 07 Places : 25 à 50 €.

Musique  
oblique
////// Musique de chambre ///////////////////////////////////////////

Intitulé « Yiddishland », ce 
programme de l’Ensemble Musique 
Oblique trace une histoire de 
l’inspiration juive dans la musique 
du xxe siècle.

L’ensemble Musique Oblique revisite l’héritage de  

la tradition musicale juive à travers la musique  

de chambre du xxe siècle, au Vingtième Théâtre le  

15 décembre à 20h.

Avec Prokofiev tout d’abord et son Ouverture sur 

des thèmes juifs, chef-d’œuvre de virtuosité pour 

quatuor à cordes, clarinette et piano qui se situe à 

mi-chemin de la restitution du folklore et de la créa-

tion. C’est le cas également pour les deux autres 

pièces brèves : le Kol Nidre de Max Bruch, dans 

sa version pour alto et piano, et le Nigun d’Ernest 

Bloch. De plus grande envergure, le Trio avec piano 

n° 2 de Chostakovitch s’inscrit lui aussi dans cet 

héritage par l’entêtant thème principal de l’Alle-

gretto final. Seul compositeur vivant au programme, 

Osvaldo Golijov (né en 1969) revisite la tradition 

klezmer dans Les Rêves et Prières d’Isaac l’Aveugle 

pour clarinette et quatuor.� J-G. Lebrun

Lundi 15 décembre à 20h au Vingtième Théâtre.  

Tél. 01 43 66 01 13 Places : 20 €.

Esa Pekka 
Salonen
////// Orchestre symphonique ///////////////////////////////////////

Le chef finlandais dirige 
l’Orchestre de Paris dans des 
œuvres de Dubugnon et Mahler.
Un des indiscutables temps forts de la saison en 

cours de l’Orchestre de Paris. Souvent considéré 

comme le chef le plus doué de sa génération, 

consacré à Haydn (Sonates en fa majeur, en ré 

majeur, en sol majeur, en ut mineur et Capriccio 

en sol majeur), dont les œuvres pour claviers 

souffrent d’être trop souvent éclipsées par celles 

de Mozart. Avec habileté, Christine Schornsheim 

emploie soit le clavecin soit le pianoforte selon 

les partitions, et montre ainsi l’évolution de l’ins-

trumentation chez Haydn. Une plongée au cœur 

du classicisme viennois, fait de mélodies galan-

tes et de rythmes spirituels.� A. Pecqueur

Samedi 13 décembre à 17h au Théâtre des Abbesses. 

Tél. 01 42 74 22 77. Places : 17 €.

Michel  
Portal
////// Musique de chambre ///////////////////////////////////////////

Le célèbre clarinettiste joue avec 
le Quatuor Amadeo Modigliani le 
Quintette de Mozart dans le cadre 
des concerts du dimanche matin du 
Théâtre du Châtelet.

Entre deux impros de jazz, Michel Portal retrouve Mozart 

au Théâtre du Châtelet le 14 décembre.

C’est une rencontre prometteuse entre deux 

générations de musiciens. D’un côté, Michel 

Portal, clarinettiste déjà légendaire, aussi brillant 

dans la musique classique que dans le jazz, et de 

l’autre côté, le jeune Quatuor Amadeo Modigliani, 

composé de musiciens d’une vingtaine d’années 

sortis du Conservatoire Supérieur de Paris. Ils 

se retrouvent dans le crépusculaire Quintette en 

la majeur de Mozart. Avant cette partition, on 

pourra entendre les Modigliani dans le Quatuor 

en ré majeur op. 44 n°1 de Mendelssohn. Un 

programme gourmand qui remplacera sans peine 

le brunch du dimanche matin. � A. Pecqueur

Dimanche 14 décembre à 11h au Théâtre du Châtelet. 

Tél. 01 42 56 90 10. Places : 23 €.

Shanghai 
Percussion 
Ensemble
////// Percussions ////////////////////////////////////////////////////////

Un orchestre de sept 
percussionnistes et cent 
instruments.
Ce groupe prestigieux a vu le jour en 1998 

en provoquant le regroupement d’actuels et 

anciens étudiants du Conservatoire de musi-

que de la ville. Son originalité repose sur son 

répertoire qui comprend aussi bien de la musi-

que tradit ionnelle chinoise que des œuvres 

de compositeurs contemporains occidentaux. 

Le Shanghai Percussion Ensemble (dirigé par 

Yang Ruwen) est associé lors de ce concert 

exceptionnel au percussionniste soliste Thierry 

Miroglio, personnalité « percussive » influente (il 

est directeur de Collection aux Editions Jobert), 

soliste reconnu (il possède plus de 300 œuvres 

solo et concertantes à son répertoire) et par 

ailleurs professeur au conservatoire de musique 

de Bagneux.� J. Lukas

Dimanche 14 décembre à 17 h au Théâtre de 

Bagneux (92). Tél. 01 46 63 96 68. Places : 18, 50 €.

Ce maestro russe de 37 ans dirige aussi bien des 

ensembles sur instruments anciens (il est régulière-

ment invité à l’Orchestre de l’Age des Lumières) que 

des productions du grand répertoire lyrique (il est 

depuis 2001 directeur musical du Festival de Glynde-

bourne). Le concert du Théâtre des Champs-Elysées 

confronte deux sommets de la musique romanti-

que : le Concerto pour piano n°2 de Brahms (avec 

en soliste Nicholas Angelich, au jeu à la fois puissant 

et intérieur) et la Symphonie n°6 « Pathétique » de 

Tchaïkovski. � A. Pecqueur

Vendredi 12 décembre à 20h au Théâtre des Champs-

Elysées. Tél. 01 49 52 50 50. Places : 5 à 85 €.

Orchestre 
National  
d’Ile-de-France
////// Orchestre symphonique ///////////////////////////////////////

L’ONDIF célèbre Noël avec un rutilant 
programme franco-américain en 
(vaste) tournée francilienne.

Le pianiste Cédric Tiberghien, soliste du Concerto en Fa 

de Gershwin, partition kitsch et irrésistible.

Sous le titre « New York Christmas », l’ONDIF fait 

briller tous ses feux pour défendre un généreux 

programme de fête franco-américain. Toutes les 

œuvres au programme affichent un brio orchestral 

et un jaillissement rythmique jubilatoires. Héros 

d’un jour de la formation francilienne, le jeune chef 

israélien Rani Calderon (né en 1972) fait culminer 

son programme avec le Boléro de Ravel, hypno-

tique et infatigable crescendo orchestral, précédé 

ici des classiques américains que sont devenus 

l’ouverture de Candide et les Danses symphoni-

ques tirées de West Side Story de Bernstein, et le 

Concerto en fa de Gershwin, grande page post-

romantique habitée par l’esprit du jazz et servie ici 

par le français Cédric Tiberghien.� J. Lukas

Vendredi 12 décembre à 20h45 aux Lilas  

(Tél. 01 43 60 41 89), Samedi 13 à 20 h à l’Opéra de 

Massy (Tél. 0 892 70 75), Dimanche 14 à 15h30 à 

Villeparisis (Tél. 01 64 67 59 67), mardi 16 à 20 h au 

Théâtre du Vésinet (Tél. 01 30 15 66 00), mercredi  

17 à 20h45 à l’Espace Carpeaux de Courbevoie  

(Tél. 01 47 68 51 50), jeudi 18 à 20h30 à L’Avant-

Seine de Colombes (Tél. 01 56 05 00 76), vendredi 

19 décembre à 21 h Théâtre de Suresnes-Jean Vilar 

(Tél. 01 46 97 98 10) et samedi 20 à 20h30 à Saint-

Maurice (Tél. 01 46 76 67 00).

Arabella 
Steinbacher
////// Violon /////////////////////////////////////////////////////////////////

La jeune violoniste fait ses débuts 
en récital au Théâtre des Champs-
Élysées dans un programme 
Poulenc, Prokofiev, Brahms et Ravel.
Arabella Steinbacher est une artiste en pleine ascen-

sion. Cette jeune violoniste de vingt-sept ans, qui 

a pour mentors Ivry Gitlis et sa compatriote Anne-

Sophie Mutter, pratique un répertoire intéressant qui 

s’étend de Bach jusqu’aux concertos rarement joués 

du xxe siècle tels ceux de Hartmann, Szymanowski 

ou Vaughan-Williams. Pour ses débuts en récital 

au Théâtre des Champs-Élysées, elle se présente, 

que l’on n’entend que trop rarement : la Sonate pour 

violon et piano de Poulenc.� J-G. Lebrun

Samedi 13 décembre à 20h au Théâtre des Champs-

Élysées. Tél. 01 49 52 50 50. Places : 5 à 65 €.

Christine 
Schornsheim
////// Pianoforte ///////////////////////////////////////////////////////////

La spécialiste des claviers 
historiques est en concert au 
Théâtre des Abbesses, où elle joue 
des œuvres de Haydn.
On la connaît surtout en duo à quatre mains 

avec Andreas Staier. La pianiste al lemande 

Christine Schornsheim est invitée cette fois-ci 

pour un récital en «  solo  » au Théâtre des 

Abbesses. Son programme est entièrement 

01 46 97 98 10
www.theatre-suresnes.fr

New York 
Christmas
Bernstein-Gershwin-Ravel

Cirque de Tunis
Halfaouine

Jean-Jacques 
Milteau
Soul conversation 
Quartet

La Petite 
Messe Solennelle 
Rossini

19 décembre à 21h

13 décembre à 21h
14 décembre à 17h

6 décembre à 21h
7 décembre à 15h

2 décembre à 21h

accompagnée par Robert Kulek, avec un programme 

flamboyant : à la Deuxième Sonate de Prokofiev et à 

la Première de Brahms, succédera Tzigane de Ravel. 

En ouverture, elle s’attaque à une partition virtuose 

entretien / Patricia Petibon

Les voix de l’amour
L’insaisissable oiseau libre du chant français poursuit son parcours 
discographique avec un enregistrement magnifique, bien dans 
sa manière : expressif, virtuose, coloré et théâtral. Son thème ? 
L’amour ! Les héroïnes de Patricia Petibon surgissent d’une poignée 
d’opéras de Haydn, Gluck et Mozart et parcourent, au fil des plages, 
tout le spectre de l’âme et des sentiments humains. Des personnages 
que notre soprano colorature nationale a souvent incarnés sur 
scène, en particulier sous la direction de Nikolaus Harnoncourt qui 
a fait d’elle, ses dernières années, l’une de ses voix fétiches.

Ce disque est conçu autour du sentiment 

amoureux. Quel plaisir avez-vous à chanter 

ce sentiment ?

Patricia Petibon : Le sentiment amoureux est 

très varié et complexe. Il peut aller du sentiment 

très juvénile de l’amour jusqu’à la folie. Toutes les 

femmes réunies dans ce disque pourraient être 

la même. Elles passent par la colère, la passion, 

la rage, la découverte de l’amour… Ce qui est 

intéressant c’est d’utiliser pleinement la voix pour 

colorer toutes ces émotions. J’avais besoin d’une 

palette très large.

On retrouve dans le projet de ce disque votre 

goût pour les voyages musicaux en liberté, 

laissant libre cours à votre implication très 

théâtrale d’interprète…

P. P. : En concevant le programme d’un disque, 

je cherche à trouver un rythme. Il faut qu’il y ait 

des cassures, des brisures… Parce que cela ne 

m’intéresse pas de chanter Barberine de la même 

et Gluck – auriez-vous pu tomber amou-

reuse ?

P. P. : Mozart ! (éclat de rire). Si on me dit, mainte-

nant, tu pars avec un des trois, alors c’est sûr c’est 

lui ! Mozart vit avec moi. Il est partout C’est vraiment 

un des compositeurs qui a compris le mieux la pro-

fondeur de l’être. Il n’est pas humain… Ou plutôt 

si ! Au contraire, il a quelque chose de terriblement 

humain. Il arrive à nous donner un éventail total de 

l’être. Quand j’interprète Mozart sur scène, il est 

avec moi, je pense à lui. Toujours.

En fait, vous êtes déjà amoureuse de 

Mozart !

P. P. : Oui, c’est vrai, je suis amoureuse de lui. 

Mais c’est platonique ! (rires)

Et sur scène, vous est-il arrivé de tomber 

amoureuse ?

P. P.  : Ce n’est pas vraiment «  tomber amou-

reuse » mais cela m’est arrivé d’être totalement 

subjuguée par l’art d’un ou d’une partenaire musi-

cale sur scène, d’être d’un seul coup complète-

ment « avec eux ». Un sentiment d’osmose, de 

symbiose. La musique, c’est le rêve absolu. C’est 

une autre dimension, spirituelle, qui ouvre sur 

autre chose. Tout est à fleur de peau. Certaines 

choses essentielles de la vie se retrouvent dans 

des instants de la musique. Mais il ne faut pas 

rester sur cette extase car c’est dangereux. A ces 

moments-là, vous n’êtes plus dans une concen-

tration unique, vous vous dédoublez, et alors vous 

pouvez vous fracasser. Tout d’un coup, vous êtes 

happé, aspiré, pendant 3 ou 4 secondes – c’est-

à-dire une éternité lorsqu’on est sur scène ! – par 

Mozart ou par quelque chose qui vous dépasse. 

C’est aussi pour ça que je fais de la musique, pour 

m’échapper du monde réel, toucher à la beauté. 

Est-ce que cette extase de l’amour de la 

musique est plus grand que celle que l’on vit 

dans la vie réelle ?

P. P. : C’est différent. Il ne faut pas tout mélan-

ger. Il est évident que maintenant que j’ai un 

petit garçon, je peux dire qu’il n’y a pas de plus 

grand amour que ça. Ç’est l’amour absolu. Avec 

la musique, on est dans une autre dimension qui 

n’est pas charnelle. Le plus grand défi, c’est la 

vie réelle…

Propos recueillis par Jean Lukas

Nouveauté : « Amoureuses », Patricia Petibon  

(soprano), Daniel Harding (direction), Concerto Köln 

(chez Deutsche Grammophon).

Vendredi 19 décembre à 20h30 à la Salle Gaveau.  

Tél. 01 49 53 05 07 Places : 20 à 55 €.

Lundi 22 décembre à 21h à la Galerie des Glaces 

du Château de Versailles (78). Tél. 01 30 83 78 89. 

Places : 10 à 75 €.
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C’est une façon de se livrer, de se mettre à 

nu, d’oser être moins belle…

P. P. : Oui, parce que je crois qu’il faut aussi mon-

trer ce qui est laid. Je n’ai pas peur du laid dans 

la voix. Je crois que c’est ça qui est intéressant : 

aller dans les coins les plus rudes « en grattant les 

murs », et aussi ensuite, aller dans les coins les 

plus chauds et profonds.

La voix selon vous doit être le reflet d’une 

vérité…

P. P. : Oui et je dis « Pas de chirurgie esthétique ! ». 

Je ne veux pas rassurer avec mes interprétations. 

Comme un visage « parfait » qui cesserait d’être 

intéressant. Cela rassure de voir un « visage » par-

fait, cela rassure sur une sorte d’éternité. Mais 

ce qui est intéressant chez l’artiste, c’est de sen-

tir et voir le chemin. Les blessures et les belles 

choses… Et ce chemin n’est pas forcément une 

autoroute en béton.

Duquel des trois compositeurs au pro-

gramme de ce disque – Haydn, Mozart 

« Je n’ai pas peur  
du laid dans la voix » 

Patricia Petibon

« Je fais aussi de 
la musique pour 
m’échapper du 
monde réel » Patricia Petibon

façon que Suzanna. Elles n’ont rien à voir ! La voix 

doit se mettre au service de l’expression. Ce qui 

est intéressant, c’est alors de chercher un chemin 

qui va vers une redécouverte de la partition, pres-

que vers un travail de création.

En puisant à l’intérieur de soi…

P. P. : Oui et avec le peu de moyens dont on dis-

pose, c’est-à-dire sa propre voix. On doit essayer 

d’utiliser toutes ses facettes et pas seulement la 

belle esthétique. Ce « beau » qui ne frise pas les 

oreilles. J’aime surfer sur un autre terrain : la voix 

est un instrument avec une vraie palette de cou-

leurs. Et on n’est pas obligé de faire des camaïeux 

de gris ! C’est la raison pour laquelle j’ai voulu faire 

des choix au niveau du vibrato et de la pureté de 

la voix. Un chanteur d’opéra n’est pas seulement 

un chanteur avec une « grande voix », un grand 

vibrato, et toujours la même esthétique et la même 

couleur. Si j’en ai envie, je peux vraiment aussi 

par exemple donner de la pureté à ma voix, sans 

chichis, en utilisant une voix presque proche de 

celle de l’enfant.

La jeune violoniste Arabella Steinbacher est très  

attendue pour son premier récital au Théâtre des 

Champs-Élysées le 13 décembre à 20h.

La claveciniste et pianofortiste Christine Schornsheim 

donne un récital Haydn au Théâtre des Abbesses  

le 13 décembre. 

Le compositeur suisse Richard Dubugnon signe une 

nouvelle œuvre d’envergure : un Concerto pour violon 

créé par Jeanine Jensen et Esa Pekka Salonen.

classique
 la terrasse / décembre 2008 / N°163 / � 35

classique
34�  / N°163 / décEMBRE 2008 / la terrasse 

©
 D

. R
.

©
 D

. R
.

©
 D

. R
.

©
 D

. R
.

©
 D

. R
.

©
 F

ra
nz

 H
am

m

 RESERVATIONS 01 34 58 03 35 www.londe.fr
 l’Onde / espace culturel / 8 bis, avenue Louis-Breguet 78140 Vélizy-Villacoublay

MAR 13 JANV A 21H  

 co
nc

ep
tio

n 
gr

ap
hi

qu
e 

&
 p

ho
to

  :
 m

at
hi

ld
ed

am
ou

r 
&

 th
om

as
de

le
pi

èr
e 

/ L
ic

en
ce

s 
1-

10
06

65
8 

- 
2-

10
06

65
9 

- 
3-

10
06

66
0

LIVRET, MISE EN SCENE, SCENOGRAPHIE ANTOINE JULIENS

OPERA

ON STAGE



//// pour recevoir la terrasse par internet, envoyez un mail à : la.terrasse@wanadoo.fr   en objet : recevoir la terrasse  //// //// VOUS CHERCHEZ UN JOB éTUDIANT, éCRIVEZ-NOUS SUR la.terrasse@wanadoo.fr  ////

univers glacé. Le projet a été conçu en parte-

nariat avec le chœur préparatoire de la Maîtrise 

de Paris, dirigé par Patrick Marco. Sur le pla-

teau, deux comédiens musiciens et sept enfants 

chanteurs, instrumentistes et comédiens pour 

l’incarnation d’un monde d’illusions, de l’enfance 

à la spontanéité et jusqu’à la brutalité. Ils sont 

tour à tour directeur de théâtre, chats, renards, 

poissons, enfants de l’école. La dramaturgie est 

resserrée autour de la parabole sur la paternité 

et la maternité : « Comment devenir homme ? En 

redevenant enfant ». C’est un voyage initiatique 

à l’envers au cours duquel un Pinocchio adulte 

se confronte à un père lointain et à son enfance. 

Avec la musique pour guide, et le violon comme 

art et espace de sociabilité. Rien de tel pour se 

laisser emporter.� V. Hotte

Le Voyage de Pinocchio, d’après Carlo Collodi, 

librement traduit et adapté par Sandrine Anglade et 

Claude Chestier, mise en scène de Sandrine Anglade, 

directeur musical Patrick Marco, le 11 décembre 

2008 à 19h30, les 12 et 13 décembre à 20h30 au 

Théâtre de Saint-Quentin-en-Yvelines Place Georges 

Pompidou BP 317 Montigny-le-Bretonneux 78054, 

Saint-Quentin-en-Yvelines Cedex Tél. 01 30 96 99 36 

et www.theatresqy.org 

La Vie  
parisienne
////// Reprise ///////////////////////////////////////////////////////////////

La mise en scène bien rodée de 
Nadine Duffaut est le support de 
cette production de l’opéra bouffe 
d’Offenbach présentée à l’Opéra de 
Massy.

La Vie parisienne d’Offenbach anime l’Opéra de Massy 

du 31 décembre au 4 janvier, dans une mise en scène 

de Nadine Duffaut. 

C’est un grand classique des fêtes de fin d’an-

née que présente l’Opéra de Massy pour trois 

représentations du 31 décembre (soirée de gala) 

au 4 janvier. Sommet de l’opéra bouffe et incom-

parable générateur de bonne humeur (même 

s’il n’est pas interdit de voir quelque chose de 

tragique dans ce jubilatoire jeu de dupes), La 

Vie parisienne est ici présentée dans une mise 

en scène de Nadine Duffaut qui a déjà visité 

de nombreuses scènes lyriques en France. La 

distribution, toujours périlleuse pour ce genre 

d’ouvrage hybride, entre théâtre (c’était le parti-

pris de Daniel Mesguich à la Comédie Française 

en 1997) et chant, est entre les mains de quel-

ques jeunes artistes prometteurs dont Isabelle 

Cals dans le rôle de Metella et Olivier Grand 

dans celui du Baron.� J-G. Lebrun

Les 31 décembre et 3 janvier à 20h, le 4 janvier à 16h 

à l’Opéra de Massy (91). Tél. 01 60 13 13 13.  

Places : 65 à 70 €.

au programme : Quatrain II du Japonais Takemitsu 

(1930-1996), Cendres de la Finlandaise Kaija Saa-

riaho (née en 1952) et le faussement brahmsien Trio 

pour cor, violon et piano du Hongrois Ligeti (1923-

2006), qui était, comme Carter, un extraordinaire 

rythmicien.� J-G. Lebrun

Dimanche 28 décembre à 20h30 au Palais Garnier. 

Tél. 08 92 89 90 90. Places : 5 à 21 €.

Opéra
Les  
Marionnettes 
de Salzbourg
////// Spectacle musical ///////////////////////////////////////////////

Le nouveau spectacle parisien des 
célèbres Marionnettes est consacré 
à Mozart et Shakespeare.

De l’opéra en miniature qui sait pourtant donner  

naissance à d’immenses émotions, du 2 au 7 décembre 

au Théâtre Déjazet.

Mozart était déjà au rendez-vous de la création, 

par le sculpteur autrichien Anton Aicher (1859-

1930), des Marionnettes de Salzbourg qui consa-

craient leur première représentation, le 27 février 

1913, à l’opéra de jeunesse Bastien et Bastienne. 

Dirigée depuis 1977 par la petite-fille du fonda-

teur, Greitl Aicher, la troupe de onze marionnettis-

tes de Salzbourg continue de jouer (et faire chan-

ter) Mozart dans le monde entier, excellant dans 

cet art de l’opéra en miniature qui sait pourtant 

donner naissance à d’immenses émotions. Dans 

une mise en scène de Geza Rech, en s’appuyant 

sur un enregistrement historique dirigé par Ferenc 

Fricsay, les Marionnettes de Salzbourg nous plon-

gent dans la magie de La Flûte enchantée. En 

ces temps de Noël, une excellente initiation à 

l’œuvre lyrique mozartienne pour nos chères peti-

tes oreilles. Également à l’affiche, en alternance, 

la pièce Le Songe d’une Nuit d’été de Shakes-

peare mise en scène par Hinrich Horstkotte, et 

la lumineuse présence musicale en filigrane de 

Mendelssohn…� J. Lukas

Du 2 au 7 décembre (Le Songe), du 9 au 14  

(La Flûte) et du 16 au 21 (Le Songe), à 20h30 (du 

mardi au samedi) et 15 h (les samedis et dimanches) 

au Théâtre Déjazet. Places : 20 à 45 €.

Le Voyage  
de Pinocchio
////// Spectacle musical ///////////////////////////////////////////////

Sandrine Anglade reste fidèle à 
sa vision transdisciplinaire de 
l’art avec ce Voyage de Pinocchio 
d’après Collodi, sous la direction 
musicale de Patrick Marco. Avec 
des chansons et des mélodies 
populaires italiennes, des 
percussions et des cloches à main.
La metteuse en scène Sandrine Anglade aime 

conjuguer le théâtre, la musique et la chorégra-

phie dans des spectacles à l’esthétique finale 

soignée et élaborée, entre couleurs vives et 

largement, de celui d’un genre – la tragédie lyri-

que – d’un siècle à l’autre.� J-G. Lebrun

Samedi 20 décembre à 20h à la Cité de la musique. 

Tél. 01 44 84 44 84. Places : 20 à 24 €.

Simon Rattle
////// Orchestre symphonique ///////////////////////////////////////

Le chef du Philharmonique de 
Berlin dirige l’Orchestre de l’Age 
des Lumières dans un programme 
de musique romantique.

Berlioz et Schumann sont au programme du concert 

dirigé par Simon Rattle avec l’Orchestre de l’Age des 

Lumières. 

Au théâtre des Champs-Elysées, Simon Rattle 

délaisse ses musiciens habituels du Philharmonique 

de Berlin pour diriger les instruments anciens de 

l’Orchestre de l’Age des Lumières. Une démarche 

qui réaffirme l’inlassable curiosité artistique du chef 

anglais, aussi à l’aise dans Rameau que dans la 

création contemporaine. Avenue Montaigne, il dirige 

Les Francs Juges, une ouverture bouillonnante de 

Berlioz et les Troisième et Quatrième symphonies 

de Robert Schumann. La direction toujours inspiré 

de Simon Rattle révélera sans doute la fragilité si 

touchante propre aux œuvres de Schumann. Quant 

aux instruments romantiques (cordes en boyaux, 

timbales en peaux…) de l’Orchestre de l’Age des 

Lumières, ils mettront en avant la couleur acidulée 

de ces symphonies.� A. Pecqueur

Lundi 22 décembre à 20h au Théâtre des Champs-

Elysées. Tél. 01 49 52 50 50. Places : 5 à 85 €.

Les solistes 
de l’Opéra
////// Musique de chambre du xxe siècle ///////////////////////

Pour leur dernier concert de 
l’année, les musiciens de l’Opéra 
de Paris proposent un programme 
remarquable réunissant quatre 
grands compositeurs d’hier et 
d’aujourd’hui.

Elliott Carter, compositeur centenaire, est à l’honneur au 

Palais Garnier en ce 28 décembre à 20h30.

En cette période où la musique généralement 

s’abandonne aux flonflons, les musiciens de l’Or-

chestre de l’Opéra de Paris ont choisi une tout autre 

voie pour finir l’année, avec un programme magni-

fique et exigeant d’œuvres du xxe siècle. C’est en 

premier lieu l’occasion de rendre hommage au com-

positeur Eliott Carter, le « Boulez américain », qui a 

fêté ses cent ans le 11 décembre, à travers deux 

œuvres : Tempo e Tempi de 2000 sur des poèmes 

italiens, et Triple duo pour violon, violoncelle, flûte, 

clarinette, piano et percussions, véritable manifeste 

de son art polyrithmique. Autres merveilles sonores 

autre figure – celle d’une balade de Brahms pour 

Gérard Pesson dans Nebenstück (1998), celle 

de Mozart père et fils dans Korrespondenz de 

Peter Eötvös (1994) – ou de jouer sur le visible 

et le caché, comme pour la valse qui transparaît 

en filigrane de la Toccatina pour violon (1986) 

d’Helmut Lachenmann. C’est enfin la facétie, 

celle d’Arlequin (Der kleine Harlequin de Stoc-

khausen), celle aussi, moins connue de Beetho-

ven dans son Duo pour alto et violoncelle avec 

lunettes obligées.� J-G. Lebrun

Jeudi 18 décembre à 20h au Musée d’Orsay.  

Tél. 01 40 49 47 50. Places : 21 €.

Vladimir  
Ashkenazy
////// Violon et orchestre symphonique //////////////////////////

Le chef russe dirige l’exceptionnel 
Orchestre de Chambre d’Europe 
dans un programme mêlant 
Sibelius et Schumann.
A l’instar de Daniel Barenboïm, Vladimir Ashke-

nazy a commencé sa carrière comme pianiste 

avant de devenir chef d’orchestre. On retrouve 

chez les deux interprètes le même instinct musical 

naturel et sensible. A la Cité de la musique, Ash-

kenazy dirige l’Orchestre de Chambre d’Europe, 

une phalange d’élite constituée des meilleurs 

musiciens du Vieux continent. La marque de 

fabrique de cet orchestre réside dans l’esprit 

complice et chambriste des instrumentistes, au 

jeu toujours engagé, comme l’atteste notamment 

leur mémorable intégrale des symphonies de 

Beethoven avec Nikolaus Harnoncourt (Teldec). 

L’affiche du concert de la Villette réunit Sibelius, 

avec la suite Rakastava et le Concerto pour vio-

lon (interprété par le jeune violoniste ultra doué 

Valery Sokolov), et Schumann, avec sa Deuxième 

Symphonie.� A. Pecqueur

Jeudi 18 et vendredi 19 décembre à 20h à la Cité de 

la musique. Tél. 01 44 84 44 84. Places : 25 à 30 €.

Le Concert 
spirituel
////// Musique baroque /////////////////////////////////////////////////

Autour de la tragédie lyrique 
Proserpine, Hervé Niquet et le 
Concert Spirituel célèbrent la 
musique de Lully et de ses héritiers.

Hervé Niquet dirige un programme autour de Proserpine 

de Lully le 20 décembre à 20h à la Cité de la musique.

Fêté cet automne à l’occasion des « Grandes 

Journées » du Château de Versailles, Lully est de 

nouveau à l’affiche, cette fois dans le cadre bien 

plus moderne de la Cité de la musique. Hervé 

Niquet a rassemblé pour ce programme un 

intéressant ensemble de pages qui s’entrecroi-

sent autour de Proserpine, une tragédie lyrique 

créée en 1680 sur un livret de Philippe Quinault 

et que Le Concert Spirituel a récemment enre-

gistrée (chez Glossa). À l’œuvre originale, Hervé 

Niquet, épaulé par la mezzo-soprano Anna-Ma-

ria Panzarella, confronte la révision qu’en firent 

François Francoeur et François Rebel en vue 

de la reprise de l’ouvrage en 1758. Il pose ainsi 

la question de l’héritage d’une œuvre et, plus 

tragique, la Quatrième symphonie de Brahms et 

le Concerto pour piano n°3 de Bartok (avec en 

soliste, Mihaela Ursuleasa).� A. Pecqueur

Jeudi 18 décembre à 20h au Théâtre des Champs-

Elysées. Tél. 01 49 52 50 50. Places : 8 à 65 €.

Tamestit,  
Descharmes, 
Monlezun
////// Musiques plurielles /////////////////////////////////////////////

Le violoncelliste Alexis Descharmes est l’un des invités 

de la série « D’une rive à l’autre » au Petit Palais  

le 18 décembre à 12h30. 

Après avoir connu un grand succès la saison der-

nière, la série « D’une rive à l’autre », proposée 

par Radio France et produite par Arièle Buteaux, 

s’est réinstallée cette année dans l’auditorium du 

Petit Palais. Le principe reste inchangé : confronter 

les arts musicaux qui inspirent ou intriguent les 

musiciens. Ce jeudi, deux jeunes instrumentistes 

aux parcours similaires et au vaste répertoire, le 

violoncelliste Alexis Descharmes et l’altiste Antoine 

Tamestit, partagent ainsi l’affiche avec Sandrine 

Monlezun, fondatrice de l’ensemble de chant bul-

gare Kokitche et spécialiste des polyphonies des 

Balkans.� J-G. Lebrun

Jeudi 18 décembre à 12h30 au Petit Palais.  

Tél. 01 53 43 40 00. Entrée libre.

Solistes de 
l’Ensemble 
intercontem-
porain
////// Musique de chambre ///////////////////////////////////////////

Concert autour du thème du 
masque, en liaison avec l’exposition 
actuellement présentée au Musée 
d’Orsay, de Beethoven à Crumb.

Peter Eötvös est l’un des compositeurs au programme 

des solistes de l’Ensemble intercontemporain au Musée 

d’Orsay le 18 décembre à 20h. 

Belle illustration du dialogue que peut provo-

quer la rencontre des arts, ce concert des solis-

tes de l’Ensemble intercontemporain s’inscrit 

dans le cadre de l’exposition du Musée d’Or-

say, « Masques, de Carpeaux à Picasso ». La 

pièce centrale en est Vox Balenae « pour trois 

joueurs masqués  » de George Crumb (né en 

1929), œuvre impressionniste où les musiciens 

deviennent ainsi comme une allégorie des for-

ces de la nature. Le masque, c’est aussi, pour 

les compositeurs, une façon d’emprunter une 

Universal (par l’Orchestre National de Montpellier, 

dirigée par Alain Altinoglu, Enrique Diemecke et 

Friedmann Layer).� J. Lukas

Les 17 et 18 décembre à 20 h à la Salle Pleyel.  

Tél. 01 42 56 13 13.

Hélène  
Grimaud
////// Piano //////////////////////////////////////////////////////////////////

Après la sortie de son disque 
« Bach », Hélène Grimaud joue en 
récital au Théâtre des Champs-
Elysées.

Hélène Grimaud interprète Bach et Beethoven avenue 

Montaigne le 17 décembre. 

La pianiste-star Hélène Grimaud connaît un 

immense succès public mais divise toujours la 

critique. Son dernier disque (Deutsche Gram-

mophon), consacré à Bach, a réussi à être posi-

tionné dans les dix meilleures ventes discogra-

phiques, tous styles de musiques confondus. 

Pour autant, il faut bien avouer qu’il nous a laissé 

un sentiment mitigé. Car si les transcriptions de 

l’époque romantique impressionnent par leur 

interprétation virtuose, les œuvres originales de 

Bach sont jouées de manière scolaire et gran-

diloquente. La meilleure manière de se faire un 

jugement est peut-être d’aller entendre la pia-

niste en live avenue Montaigne. A l’affiche : des 

œuvres de Bach, mais aussi la Sonate n°30 de 

Beethoven. On espère alors être autant ému 

par son toucher pianistique que par son regard 

magnétique.� A. Pecqueur

Mercredi 17 décembre à 20h au Théâtre des Champs-

Elysées. Tél. 01 49 52 50 50. Places : 5 à 65 €.

Daniele Gatti
////// Piano et orchestre symphonique ///////////////////////////

Le nouveau patron de l’Orchestre 
National de France dirige Bartok 
et Brahms au Théâtre des Champs-
Elysées.

Bartok et Brahms au menu du prochain concert dirigé 

par Daniele Gatti à la tête de l’Orchestre National de 

France.

A la tête de l’Orchestre National de France, Daniele 

Gatti poursuit son cycle associant concertos pour 

piano de Bartok et symphonies de Brahms. En 

octobre dernier, nous avions pu apprécier, lors 

d’un autre concert de ce cycle, sa direction acérée 

et dynamique dans le Concerto pour piano n°2 du 

compositeur hongrois, tout en remarquant que 

son tempérament restait extérieur à la Deuxième 

Symphonie de Brahms. Pour peaufiner notre 

opinion, rien de mieux que de se rendre au pro-

chain concert, réunissant pour sa part l’Ouverture 

Toute la haute fidélité  
et les platines vinyl,  

en particulier, 
notre spécialité  

depuis 1976
Nos marques :

Boston, Cambridge, Micromega, Martin 
Logan, Rega, Thiel, YBA… 

La Haute Fidélité du Son et de l’Image

présence  
audio conseil

10 rue des Filles-du-Calvaire 
75003 PARIS

01 44 54 50 50
du mardi au samedi  
de 10h30 a 19h30
plus d’informations sur :  
www.presence-audio.com

La Cour du 
roi Pétaud
////// Nouvelle production ////////////////////////////////////////////

Cet opéra bouffe fort peu connu de 
Léo Delibes est présenté par la joyeuse 
Compagnie Les Brigands dans une mise 
en scène de Jean-Philippe Salério.
À l’intention de ceux qui sont séduits par le talent 

mélodique de Léo Delibes, tel qu’il se manifeste 

dans ses partitions de ballet Coppélia ou Sylvia ou 

dans son opéra Lakmé, la Compagnie des Brigands 

a eu la bonne idée de ressusciter La Cour du Roi 

Pétaud. Œuvre de jeunesse due à un compositeur 

de trente-trois ans qui mettait alors ses pas dans 

ceux d’Offenbach (en cette même année 1869 

étaient créés Les Brigands), cet opéra bouffe en trois 

actes révèle l’aisance de son auteur à allier finesse 

et légèreté. Directeur musical de cette production, 

Christian Grapperon souligne le fait que Léo Delibes 

« fait parler l’orchestre de la même façon qu’il fait 

chanter le théâtre ». Avec l’aide de Thibault Perrine 

pour l’orchestration, et d’une distribution de jeunes 

chanteurs-acteurs emmenés par Rodolphe Briand, il 

rend ses couleurs à ce joyau d’humour.� J-G. Lebrun

Les 18, 20, 27, 31 décembre et 3 janvier à 20h, les 23  

et 30 décembre à 19h, les dimanches 21, 28 décembre et 

4 janvier à 16h. Tél. 01 53 05 19 19. Places : 18 à 40 €.

Zampa
////// Reprise ///////////////////////////////////////////////////////////////

L’Opéra Comique propose l’ouvrage 
de Ferdinand Hérold dans la 
mise en scène « maison » de Macha 
Makeïeff et Jérôme Deschamps.
L’un des grands mérites de la nouvelle direction de 

l’Opéra-Comique est d’avoir réhabilité l’opéra fran-

çais du xixe siècle, un genre longtemps qualifié de 

Le joli monde des illusions rêvées de Pinocchio. 
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//// VOUS CHERCHEZ UN JOB éTUDIANT, éCRIVEZ-NOUS SUR la.terrasse@wanadoo.fr  ////
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//// pour recevoir la terrasse par internet, envoyez un mail à : la.terrasse@wanadoo.fr   en objet : recevoir la terrasse  ////

Bagneux 
Blues Night
////// Blues //////////////////////////////////////////////////////////////////

Un rendez-vous immanquable de la 
saison blues en Ile-de-France.

Le vétéran Wes Mackey, véritable machine à remonter 

le temps du Blues, est l’invité de la prochaine Bagneux 

Blues Night, le 6 décembre à 20 h à la Salle des Fêtes 

Léo-Ferré. 

Bagneux est  en quelque sorte la  capi ta le 

du Blues en France, en tout cas la vi l le qui 

vit naître le premier grand festival du genre. 

C’était en 1969 et tout a commencé autour 

de l’idée d’une bande de copains d’organiser 

un concert de John Lee Hooker… Presque 

quarante ans plus tard,  la Bagneux Blues 

Night est toujours là ! Sa prochaine édition se 

déroulera en trois temps avec un Hommage 

rendu à Junior Wel ls par le Blues Band de 

l’harmoniciste Steve Verbeke (f i ls du grand 

Patrick), puis le trio du chanteur et guitariste 

Wes Mackey, vétéran dépositaire d’un art du 

blues fruit de plus d’un demi-siècle sur les 

routes, entre autres aux côtés de légendes 

nommées John Lee Hooker, Muddy Waters 

ou Jimmy Reed. Enfin, la nuit se conclura en 

apothéose, avec un plateau issu du Chicago 

B lues  Fes t i va l  2008 réun issan t  Shakura 

S’aida (chant), Andrew Jr Boy Jones (guitare 

/ chant),  Dc Bel lamy (guitare / chant),  Ken 

SDaydak (piano / chant), Will ie Hayes (batte-

rie) et Russel Jackson (basse). Un événement 

exceptionnel.� J.-L. Caradec

Samedi 6 décembre à 20h à la Salle des Fêtes  

Léo-Ferré de Bagneux (92). Tél. 01 46 63 96 68  

et 01 42 31 60 50.

Isabelle  
Olivier
////// Harpe /////////////////////////////////////////////////////////////////

Au fil des albums et des formules 
de concerts, Isabelle Olivier semble 
repousser sans cesse les limites du 
langage de la harpe.

La harpiste de jazz Isabelle Olivier, en concert  

le 6 décembre à 21 h au Prisme d’Elancourt.

Elle invente pour la harpe des sonorités, des 

univers et des formes nouveaux, aux antipodes 

des clichés qui lui collent à la peau. Isabelle Oli-

vier se situe à la croisée de plusieurs traditions : 

l’école classique française de l’instrument, la 

musique celtique, le jazz et les musiques actuel-

les. Au cours de la même soirée, elle formule 

deux propositions musicales, d’abord en duo 

avec la chanteuse de jazz Youn Sun Nah, puis 

en trio baptisé « Escales » avec Guido Zorn à 

la contrebasse et Joël Allouche à la batterie. A 

noter dès à présent, le 10 janvier sur la même 

scène, la rencontre à haut risque de Bojan Z, 

Julien Lourau et Karim Ziad.� J.-L. Caradec

Samedi 6 décembre à 21h au Prisme d’Elancourt (78). 

Tél. 01 30 51 46 06.

Au Duc des 
Lombards
////// Jazz Club ////////////////////////////////////////////////////////////

Un mois de jazz au « 42 » avec en 
point d’orgue le sax ténor de 
Ricky Ford et la voix de Michele 
Hendricks pour assurer le passage 
vers 2009.

Le trio « Gilfema » avec le guitariste Lionel Loueke, 

actuel partenaire d’Herbie Hancock, le 10 décembre au 

Duc des Lombards pour la sortie de son album chez 

Obliqsound. 

Des rives du Mississipi à Paname, le mal de 

vivre ne connaît pas de frontières : la voix de 

mineur et qui pourtant possède un charme absolu-

ment délicieux et intemporel. La preuve avec Zampa 

de Ferdinand Hérold que nous avons pu voir la saison 

précédente. La mise en scène de Macha Makeïeff et 

Jérôme Deschamps est inventive, colorée, parfois 

kitsch mais toujours rythmée. Espérons pour cette 

reprise que le rôle-titre, Richard Troxell, aura gagné 

Richard Troxell incarne Zampa dans la mise en scène 

haute en couleurs de Macha Makeïeff et Jérôme 

Deschamps. 

en projection et en sens du phrasé et que les Arts 

Florissants sonneront avec plus d’assurance sous la 

direction « baroque » de William Christie.�A. Pecqueur

Dimanche 21 décembre à 16h, mardi 23 et vendredi 

26 décembre à 20h à l’Opéra Comique.  

Tél. 0 825 01 01 23. Places : 6 à 100 €.

Et aussi…
Chœur Variatio
L’opéra Didon et Enée de Purcell, conçu sur un livret 

inspiré de l’Enéide de Virgile, culmine au zénith de 

l’œuvre de Purcell. A la tête de son Chœur Variatio 

(basé à Sénart depuis sa création il y a 3 ans) et d’un 

plateau de belles voix solistes, Jean-Marie Puissant 

signe la direction musicale de cette nouvelle produc-

tion mise en scène par Christian Daumas.� J. Lukas

Les 16 et 17 décembre à 20h30 à la Coupole de 

Combs-la-Ville/Scène nationale de Sénart (77).  

Tél. 01 60 34 53 60.

4 concerts, pour
fêter la paruti

on

de leur dernier C
D chez Buda Musique

Samedi 20, lundi
22

et mardi 23 décembre 2008 à 20 h

Dimanche 21 décembre à 19 h

Christine Laforêt, acco
rdéon, chant

Jason Meyer, violon, c
hant

Mathieu Bresch, contr
ebasse

Jean-Christophe Hoarau, guitare

YannickThé
pault, clarinet

te, chant,

flûte irlandaise

Réservation : 0
149 3516 25 /

yankele@free.fr

Magasins Fnac -
Carrefour : 0

892 68 36 22

www.fnac.com

Prix des places : 15
€,10 €

Au Centre de culture chinoise,

lesTemps du Corps

10 rue de l’Echiquier, 750
10 Paris

Métro : Bonne Nouvelle,

Strasbourg St
Denis

Paris Klezmer

0,34 €/mn

classique
propos recueillis ¶
David Linx  
en terres classiques
Depuis 15 ans, il est LA grande voix masculine du jazz européen. 
Habité totalement par la musique, marqué de manière indélébile 
par des rencontres majeures (son père musicien, l’écrivain James 
Baldwin, Kenny Clarke, Miles Davis, son alter ego Diederick Wissels, 
etc…), David Linx, âgé d’à peine plus de 40 ans, est devenu un géant 
de son art, ouvert aux aventures musicales les plus variées et 
créatives. Il rencontre lors de ce concert exceptionnel au Théâtre 
de l’Atelier les musiciens classiques du Trio Talweg, jeune formation 
chambriste belge de rayonnement international soutenue par la 
grande Martha Argerich.

«J’ai rencontré le génial Sébastien Surel, violo-

niste du Trio Talweg, sur un concert où Richard 

Galliano et moi-même étions les invités. Sébas-

tien était là avec son quatuor à cordes. Et j’ai 

été frappé par sa liberté rythmique par rapport 

au tempo et aux accords. Il fait partie de cette 

Otter ou encore mon travail avec Natalie Dessay 

qui continuera l’année prochaine sur un nouveau 

disque. Je suis sûr et certain qu’Ella Fitzgerald et 

Maria Callas auraient fait des choses formidables 

si elles avaient travaillé ensemble. C’est le rythme 

qui nous donne des frontières à redéfinir pour 

nouvelle génération de musiciens classiques qui 

ne fonctionne pas avec dans la tête une grille hié-

rarchique mais qui est au contraire très au fait de 

tous les styles musicaux et ne juge une musique 

que sur sa qualité. Depuis quelques années et de 

fil en aiguille, nous avons commencé à travailler 

ensemble…

La question de la collaboration entre musiciens 

de styles différents est d’abord une question de 

priorités. Mais les priorités ont tendance à se sclé-

roser quand on ne les remet pas en question de 

temps en temps. Il faut les secouer ! Mais c’est 

aussi et d’abord une question de diapason ryth-

mique. Le rythme est pour moi le ballon dont le 

gaz est la mélodie, le tempo et l’harmonie. Si on 

le perce le ballon éclate ! Les âmes rythmiquement 

connectées se reconnaissent au-delà des styles. 

Maria Bethania et Maria Joao Pires, Bobby McFer-

rin et Yo Yo Ma, Elvis Costello et Anne Sofi von 

que ces collaborations n’aboutissent pas à de la 

« soupe ». Personne ne doit marcher stylistique-

ment sur les plates-bandes des autres. La liberté 

est aussi une question de goût.»
Propos recueillis par Jean-Luc Caradec

Lundi 15 décembre à 20h30 au Théâtre de l’Atelier 

(Place Charles Dullin – 75018 Paris). Tél. 01 47 70 16 

95. Places : 16 à 23 €.

Avec aussi Sergio Krakowski (tambour brésilien). 

Œuvres de Bach, Chostakovitch, Linx, Piazzolla, Surel 

et Tchaikovski.
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« Les âmes rythmi-
quement connectées 
se reconnaissent au-
delà des styles » David Linx

propos recueillis / Les Grandes Gueules

Exercices vocaux
Deux après le magistral album Vocal Extreme qui laissait 
déjà éclater toute l’étendue de leur virtuosité, les Grandes 
Gueules reviennent dans une formule resserrée et une nouvelle 
expérience saisissante  : Les Exercices de Style en chansons. Un 
terrain de jeu idéal, inespéré et inspirant pour nos quatre chanteurs 
qui multiplient pirouettes, trouvailles et folies vocales a cappella 
mises au service de l’invention littéraire et poétique de Raymond 
Queneau. De ce spectacle présenté pour la première fois sur une 
scène parisienne naît aussi aujourd’hui un album délectable chez 
Sony-BMG. Rencontre avec le leader, compositeur et arrangeur du 
groupe : Bruno Lecossois.

« Je crois avoir découvert une première fois 

les Exercices avant d’être musicien, peut-être à 

l’école… Et puis cela m’a repris bien plus tard : 

on venait de finir notre premier album sur Boby 

Lapointe et déjà l’expérience des jeux de mots et 

des contorsions du texte avait été très prolifique 

sur le plan musical. Cela donne immédiatement de 

bonnes idées pour faire des arrangements, com-

ment disposer le lead, les accompagnements, les 

changements de tempo, etc. Avec les Exercices 

de style, ce fut carrément du caviar ! Il y a dans ce 

bouquin un véritable trésor pour compositeurs… 

Certains des exercices sont évidents à aborder 

musicalement et sonnent déjà comme des chan-

sons mais d’autres ne sont pas évidents du tout ! 

« Prosthèses » par exemple dont l’idée consiste à 

ajouter une consonne à chaque mot : « zun bjour 

thèmes et variations. C’est pour cette raison qu’il 

y a une version reggae, une version rock, une 

version « robots », une version « chanson pour 

enfant »…  Et même un opéra miniature dans la 

version concert !»
Propos recueillis par Jean-Luc Caradec

À partir du 5 décembre au Théâtre du Ranelagh.  

Tél. 01 42 88 64 44. Site : www.theatre-ranelagh.com

svers dmidi etc… ». Cela offre un choix de pos-

sibilités presque infinies en version « musicale » ! 

Pour le disque, le principe de l’exercice de style 

fut évident. Dans le studio d’enregistrement, tout 

est possible.

On s’est retrouvé comme dans un laboratoire 

sonore et on a eu envie de faire une version 

acoustique, une version plus électro, d’avoir un 

son rock, ou de encore baigner les voix dans des 

réverbérations luxuriantes ou au contraire les lais-

ser « sèches », de rajouter quelques effets ou tout 

faire d’un trait en mono avec un micro au centre 

du groupe, etc. Dans tous les cas, on retrouvait 

la stratégie des exercices de styles : faire des ver-

sions différentes d’un même thème. Cela nous 

ramène aux origines de la musique « savante » : 
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« Le texte de Queneau 
offre un choix de  
possibilités musicales 
presque infinies » 

Bruno Lecossois
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CRÉATION
en partenariat avec

composition musicale, arrangement et contrebasse
FRANÇOIS MÉCHALI - artiste en résidence à
L’apostrohe • texte, mise en scène et jeu CAROLE
THIBAUT • percussions CHRISTIAN LÉTÉ •
accordéon DAVID VENITUCCI • percussions
CHRISTIAN LÉTÉ

création François Méchali / auteure-interprète Carole Thibaut

BILLETTERIE
L’apostrophe
01 34 20 14 14
www.lapostrophe.net

Théâtre de Jouy
01 34 43 38 00
billetterie@jouylemoutier.fr

THÉÂTRE DE JOUY / Jouy-le-Moutier
16 & 19 décembre - 20h30
18 décembre - 19h30

SPECTACLE EN TOURNÉE
vendredi 13 février - 21h
Centre Culturel L’imprévu / St-Ouen-l’Aumône

retrouvez toutes nos informations sur RGB 99.2

Le concert du mois au Duc
Le swing vintage de Matthieu Boré
Surgi de nulle part, le pianiste et chanteur Matthieu Boré a trouvé 
en quelques mois sa place dans notre paysage musical. Le temps de 
quelques concerts, d’une présence régulière sur les ondes de TSF et 
d’un troisième album au charme parfait : « Sometimes on my own » (chez 
Black and Blue Records). Avec subtilité et sincérité, il se contente de 
reprendre à la perfection des chansons américaines des années 30-40 
signées Irving Berlin, Hoagy Carmichael, Gershwin ou Jerome Kern, des 
standards géniaux qu’on aurait eu tort de considérer comme devenus 
inaccessibles. Délectable.
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Quelle est la palette de votre répertoire ?

Matthieu Boré : Je dirais pour faire simple que 

je reprends et compose des chansons tradition-

nelles américaines, donc du jazz, mais aussi 

du rhythm and blues avec toutes les influences 

le blues, etc. Je ne suis pas à proprement parler 

un nostalgique de cette époque car cette musi-

que est en dehors du temps. Elle traversera les 

âges comme celle de Mozart.

Quelle est votre approche de cette musi-

que, votre démarche artistique ? On sent 

que cela sous-entend. L’Amérique est un vaste 

creuset.

Un modèle dans cette démarche ?

M. B. : Brian Setzer est, à mon avis, l’un des 

musiciens actuels qui fait le mieux vivre cette 

musique des années 30-50, tout en lui donnant 

un son moderne.

D’où vous vient ce goût pour ces vieilles 

chansons des années 30-50 ?

M. B. : Je suis tombé dedans quand j’étais petit. 

Mon père écoutait du rock’n’roll, j’étais fan, et 

puis je suis remonté aux sources, j’ai découvert 

le rhythm and blues, le jazz, le gospel, la country, 

chez vous un grand respect pour ces 

chansons, et en même temps une recher-

che personnelle qui tend souvent vers 

l’épure…

M. B.  : Quand on aime la chanson, le talent 

d’écriture des Gershwin, Berlin et consorts vous 

saisit immédiatement. Les mélodies sont si pures 

et les textes si précis qu’ils se suffisent quasiment 

à eux-mêmes. Tout est dans l’interprétation. Moi 

ce que je recherche c’est l’émotion et l’énergie.

Propos recueillis par Jean-Luc Caradec

Mardi 16 décembre à 20h et 22h au Duc des 

Lombards. Tél. 01 42 33 22 88. Places : 22 €.  

Avec Dominique Vernhes (sax ténor et clarinette), 

Jean-Claude Beneteau (contrebasse) et  

Guillaume Nouaux (batterie).

« Je ne suis pas  
à proprement parler  
un nostalgique de cette 
époque car cette  
musique est en dehors 
du temps »

Matthieu Boré

Théâtre Scène nationale
St.Quentin-en-Yvelines
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je 18 décembre à 19h30

le dernier CD 
de Louis Sclavis
> concert à ne pas manquer au Théâtre

01 30 96 99 00
www.theatresqy.org

création • musique • jazz

© Louis Sclavis

Louis Sclavis clarinets, sax • François Merville drums • Maxime Delpierre guitare 
Olivier Lété électric bass • Matthieu Metzger saxophones
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tir l’instrument de ses gonds et de son répertoire 

habituel. Dans un cycle intitulé « La Ménagerie de 

Tristan », il a pour cela choisi de multiplier les invi-

tations avec des improvisateurs risque-tout  : le 

tromboniste Sébastien Llado le mois dernier, la 

contrebassiste Joëlle Léandre ce 19 décembre, ou 

encore, plus tard dans la saison, le grand Walter 

Thompson en personne, créateur du soundpain-

ting… Tristan Macé a été remarqué l’an passé 

avec la création au Triton du projet « Etrangement 

Bleu », adaptation de la Trilogie new-yorkaise de 

Paul Auster. Pour la petite histoire, sachez enfin 

qu’il est l’actuel vice-président de l’Union des 

Musiciens de Jazz.� J.-L. Caradec

Le 19 décembre à 20h au Regard du Cygne  

(210 rue de Belleville, Paris 20).  

Site : www.leregardducygne.com

Jazz  
en Scènes
////// Festival //////////////////////////////////////////////////////////////

Ce festival fédère depuis dix ans des 
« petits lieux » de jazz qui, répartis 
sur tout le territoire français, 
font la « grande vie » du jazz 
hexagonal.

Le violoncelliste Vincent Courtois en concert de résiden-

ce au Triton avec un nouveau projet en quintet intitulé 

WAT, le 12 décembre à 21h.

Du Vauban à Brest au Cri du Port à Marseille, 46 

scènes se mobilisent pour proposer pendant 4 

jours de fête pas moins de 90 formations différentes 

rassemblant 318 musiciens. L’occasion, en Île-de-

France, de découvrir ou redécouvrir La Cave Dimière 

à Argenteuil (avec le quartet « Resistances » du bat-

teur Christophe Marguet), la Fabrica’Son à Malakoff 

(avec le pianiste Jérôme Ternoy), L’Ecoutille à Courtry 

(avec le quartet de l’accordéoniste Crestiano Toucas) 

ou Le Triton aux Lilas (avec Vincent Courtois)… Une 

initiative de la Fédération des scènes de jazz et de 

musiques improvisées (FSJ).� J.-L. Caradec

Du 11 au 14 décembre dans toute la France.  

Tél. 02 47 05 26 36.

Louis Sclavis
////// Quintet à vent /////////////////////////////////////////////////////

La découverte du nouveau 
répertoire du clarinettiste, 
saxophoniste et compositeur 
lyonnais.

La création sur scène du nouveau répertoire du quintet 

de Louis Sclavis, le 18 décembre à 19h30 au Théâtre de 

Saint-Quentin-en-Yvelines. 

Un événement. Après avoir posé ses bagages en 

septembre au Théâtre de Saint-Quentin-en-Yvelines 

pour répéter et enregistrer (pour le label ECM) la 

nouvelle musique de son quintet (créé en 2005), 

Louis Sclavis lève le voile ce soir pour la première 

fois en public sur ce nouveau projet. Un répertoire 

inédit placé sous le signe d’Ulysse « et d’un voyage 

aux confins du monde contemporain, l’état des lieux 

d’une civilisation, la mosaïque des langues et des 

mémoires de chacun ». Avec François Merville (bat-

terie), Maxime Delpierre (guitare), Olivier Lété (basse) 

et Matthieu Metzger (saxophone).� J.-L. Caradec

Jeudi 18 décembre à 19h30 au Théâtre de Saint-

Quentin-en-Yvelines (78). Tél. 01 30 96 99 00.

Tristan Macé
////// Bandonéon /////////////////////////////////////////////////////////

Jeune talent du bandonéon, Tristan 
Macé (ex-Ojan Septet) s’installe en 
résidence au Regard du Cygne.

Le jeune bandonéoniste Tristan Macé poursuit sa rési-

dence placée sous le signe de la rencontre et de l’im-

provisation au Studio du Regard du Cygne. 

Loin des clichés, son objectif est bien de faire sor-

Marie-Line Weber teinte en bleu le répertoire 

de la môme Piaf (le 7 à 21h) / Insolite et pas-

sionnant, le piano de Laurent Assoulen (album 

« Résonances » chez Cristal Records), musi-

cien amoureux des parfums, rencontre le talent 

de Guil laume Flavigny, parfumeur amoureux 

de musique (le 8 à 20h & 22h) / Le guitariste 

Lionel Loueke en trio avec Massimo Biolcati 

(contrebasse) et Ferenc Nemeth (batterie) pour 

la sortie chez Obliqsound de l’album « Gilfema 

+ 2 » (le 10 à 20h et 22 h) / La grande voca-

liste bop Sheila Jordan, amoureuse à 20 ans 

comme aujourd’hui (à presque 80 printemps) 

de la musique de Charlie Parker  : « J’aimais 

tellement Charlie Parker que j’ai épousé son 

pianiste pour être plus près de sa musique ! » 

déclare-t-elle. Avec le trio d’Aldo Romano (les 

12 et 13) /  Autre rencontre au sommet  : le 

sax de David Liebman  croise le fer avec le 

piano de Marc Copland pour une leçon de jazz 

contemporain, lyriquement émouvant et ryth-

miquement foisonnant (le 15) / Le sax ténor de 

Jean Toussaint, ex-Jazz Messengers de 1982 

à 1987, à la tête d’un quartet qu’il co-dirige 

avec le batteur Sangoma Everett et d’où émer-

gent le pianiste Kirk Lightsey et la contrebasse 

de Riccardo del Fra. Du jazz sans star mais 

qui regarde aussi vers le ciel (les 17 et 18) / 

Aldo Romano réunit un quartet trans-généra-

tionnel avec Henri Texier à la contrebasse et 

Géraldine Laurent au sax alto ( les 19 et 20) 

/  René « Jazzman » Urtreger, prince du piano 

bop, éternel jeune homme, mi play boy, mi 

artiste maudit, en quintet avec les nouveaux 

premiers couteaux du jazz du moment dont 

Nicolas Folmer à la trompette ( les 29 et 30) 

/ Et pour la fête  : le flamboyant sax ténor de 

Ricky Ford pour une « New Year’s Eve Jazz 

Night » comme à NYC avec la voix de Michele 

Hendricks pour mener la ronde (le 31).� J.-L. 

Caradec

En décembre au Duc des Lombards.  

Tél. 01 42 33 22 88.

Jean-Jacques 
Milteau
////// Harmonica //////////////////////////////////////////////////////////

La grande figure du blues et de 
l’harmonica en France s’installe en 
club pour la sortie de son nouvel 
album.

Jean-Jacques Milteau, géant du blues et de l’harmonica 

en France, en concert au Sunset pour la sortie de son 

nouvel album.

Presque 20 ans après son premier  a lbum 

personne l  «   B lues  Harp   »  en  1989,  Jean 

Paris Jazz 
Club « Cristal 
Records »
////// Jazz Club ////////////////////////////////////////////////////////////

Le principe des soirées « Paris Jazz 
Club » ? Sillonner la « rue des 
Lombards » d’un club à l’autre avec 
un seul billet à 22 euros ! Idéal 
pour cultiver son goût du jazz et 
son amour de la nuit…

Nouvelle voix du jazz européen : la belge Mélanie De 

Biasio en concert au Sunside le 9 décembre pour la sor-

tie de son album « A stomach is burning » chez Cristal.

Cette nouvelle édition, confiée à l’infatigable et 

bouillonnant label Cristal Records, se montre encore 

plus généreuse en doublant la mise et proposant au 

total 8 plateaux différents à raison de deux concerts 

par club ! C’est Noël ! Chaque mini-concert renvoie 

à un artiste ou à un groupe qui vient de signer une 

nouveauté chez Cristal… Au « Duc des Lombards », 

au « 42 » de la rue, échappée de la compagnie 

Stomp avec laquelle elle sillonne le monde, Lucy 

Dixon défend son album « Me is you know » dans 

lequel son chant, son groove et son art des claquet-

tes composent une image musicale étonnante, avant 

le jazz contemporain de l’album « Beyond the circle » 

du trio du pianiste et compositeur Jean-Christophe 

Cholet. Au Baiser Salé, le club métissé du « 58 » 

qui vient de fêter son quart de siècle, le guitariste 

Philippe Gordiani rend hommage à Syd Barrett (l’ex-

Pink Floyd, exclu du groupe en 1968) à la tête de 

son « I- overdrive » trio, nom de groupe en référence 

au morceau « interstellar overdrive » de 1967. Ce 

délirant instrumental free rock de 10 minutes inspire 

toute la musique du trio de Gordiani composé de 

Rémi Gaudillat à la trompette et Bruno Tocanne à la 

batterie. Autre hommage et autre guitariste, dans le 

même club, avec Carles GR en quartet et la musi-

que de son album « Tribute to Michael Brecker », 

avec la reconstitution de l’une des formules instru-

mentales chères au grand saxophoniste à la fin des 

années 90 : saxophones, guitares, orgue hammond 

et batterie. Au Sunset-Sunside, enfin : le quintet du 

canadien Quinsin Nachoff (sax ténor, clarinette) et 

du français Bruno Tocanne (batterie) pour l’album 

« 5 new dreams », 4 soufflants et une batterie pour 

l’essentiel au service des compositions magnifiques 

de Nachoff ; le groupe Fada et son « groove intel-

lo-sensoriel » à savourer sur l’album « Soleil Noir » 

(avec le slam de Marco Codjia) ; le contrebassiste 

Gilles Naturel dans un duo magistral échappé de 

son album « Belleville » avec le grand saxophoniste 

ténor Lenny Popkin et enfin la découverte de la voix 

au timbre sombre et sensible de la belge Mélanie 

De Biasio qui vient de signer avec « A stomach is 

burning », un premier album superbement onirique 

et actuel.� J.-L. Caradec

Soirée « Paris Jazz Club » : Mardi 9 décembre à 21h 

aux Duc des Lombards (01 42 33 22 88), Baiser Salé 

(01 42 33 37 71) et Sunset-Sunside (01 40 26 21 25). 

Places : 22 € = 4 clubs = 8 concerts.

Jacques Milteau s’offre avec « Soul Conver-

sat ion  »  –  son nouve l  opus qu i  sor t  chez 

Dix iefrog/Harmonia Mundi –,  une re lecture 

nostalg ique, intense et songeuse des pre-

mières musiques qui l ’ont inspirées. « Pour 

l a  p rem iè re  f o i s ,  l a  j eunesse  du  monde 

en t i e r  u t i l i sa i t  un  l angage  commun pour 

expr imer  un dés i r  d ’ouver ture  et  de to lé-

rance  »  se souv ient- i l .  B lues,  Soul ,  Rock, 

Folk… Tout y passe pour notre plus grand 

bonheur  !  Dans  son  ha rmon ica  b ien  sû r, 

dans la guitare de son f idèle Manu Galv in, 

mais aussi  dans les voix de Michael Robin-

son et de Ron Smyth. «  J’a i  toujours a imé 

les voix.  Dans le blues, l ’harmonica est un 

vé r i tab le  in te r locu teur  du  chanteur.  P lus 

que  pour  b r i l l e r,  l ’ i ns t rument  es t  l à  pour 

dialoguer, i l lustrer, conforter, t i t i l ler, relayer, 

c réer  un décor  prop ice à  l ’express ion du 

chant »  expl ique Mi l teau.� J.-L. Caradec

Du 5 au 13 décembre au Sunset.  

Tél. 01 40 26 21 25.

gros plan ¶
Orphéon Célesta
« De la fuite dans les idées » : un hymne au jazz plein de boutades 
et d’imagination. Orphéon Célesta dépoussière les clichés et les 
standards avec une générosité farceuse.

Autoproclamé « plus petit big band du monde » 

ou « trio le plus peuplé de la planète », Orphéon 

Célesta assure à six mains, trois voix et une quin-

zaine d’instruments un show où jazz, music-hall et 

comédie s’entrelacent avec une adorable bonho-

mie et un talent artistique crevant la scène. « Dans 

le monde du jazz qui nous inspire, «  l’entertain-

ment » faisait partie du show musical. » 

Des origines du jazz  
américain, brocardées avec 
une dérision délectable
Les références du trio sont volontairement datées : 

la musique noire des années 20 et 30, le jazz des 

origines, le spiritual, le ragtime, l’imagerie améri-

caine, et une touche de cabaret aux allures désuè-

tes et badines. Leur spectacle est certes drôle, pétri 

d’humour verbal, de sketchs et de comique visuel 

qui le rendent accessible à un public non averti, 

mais il est surtout musical. Car Hussenot, Perrin et 

Ponard sont avant tout des musiciens accomplis, 

de l’espèce de ceux qui peuvent tout se permettre, 

de l’impro au concerto, avec une précision et une 

justesse parfaites. Digressant sur tous les thèmes, 

muni de quelques accessoires et de beaucoup de 

ressources, avec une espièglerie toute en modestie 

et en clins d’œil, Orphéon Célesta est le chantre 

d’un folklore jazzophile aussi influencé par Arms-

trong et Cole Porter que par Tex Avery.

Vanessa Fara

Du 4 décembre au 22 mars à 20h, les dimanches  

à 15h, à la Nouvelle Ève. Tél. 0 892 707 507.  

Places : 34 €.

entretien / 
François Mechali et Carole Thibaut

Voix en résonances
Artiste en résidence à L’Apostrophe de Cergy-Pontoise, le 
contrebassiste et compositeur François Mechali signe sous le 
titre « Histoire de résonances » une prometteuse création. Cette 
expérience de collecte et de recomposition de musiques populaires 
est enrichie par un texte original écrit et dit par Carole Thibaut, 
auteure et comédienne, cinquième voix orchestrale d’un quintet de 
jazz pas comme les autres.

Votre travail de composition s’appuie sur 

une « collecte » de musiques populaires…

François Mechali  : L’idée d’appropriation de 

musiques populaires est une constante dans mon 

approche de l’écriture. J’ai rencontré un certain 

(celles des peuples berbères et haïtiens), avec la 

résistance aussi, et avec les femmes qui s’avé-

raient être les gardiennes de ce patrimoine. Le 

texte s’est donc dessiné peu à peu comme un 

long chant parlé, un chant autour des femmes, 

baigné de Méditerranée, une quête d’une mémoire 

plurielle, d’une mère originelle, figure de ces peu-

ples dont on a volé l’Histoire et qui continuent 

de se dresser malgré tout sous l’oppression.  

De quelle manière avez-vous imaginé que 

texte et musique se rencontrent ?

François Mechali : Je voulais un quartet avec une 

que j’ai peu à peu malaxé, sculpté. Ces histoi-

res étaient pleines de « résonances » et avaient 

souvent à voir avec des histoires d’oppression 

orchestration originale dans laquelle chaque soliste 

pourrait trouver sa place. Le quartet se transforme 

en quintet avec la voix, le texte étant la cinquième 

voix. Ce n’est pas un groupe « 4 + 1 » mais « 5 à 

géométrie variable » en exploitant toutes formes 

orchestrales qu’elles soient dites ou jouées.

Carole Thibaut : Il nous fallait inventer quelque 

chose qui donne toute leur place au texte et à la 

musique, sans que l’un ou l’autre ne devienne, 

comme c’est souvent le cas, illustratif, ou pire, 

redondant. Nous avons finalement décidé d’abor-

der le texte comme une partition musicale et la 

voix comme un cinquième instrument. Au fur et à 

mesure des répétitions, je travaille le texte, comme 

un matériau poétique, et suivant les codes du jazz. 
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« Le quartet se  
transforme en quintet 
avec la voix, le texte 
étant la cinquième 
voix. » François Mechali

nombre de personnes de différentes origines par 

l’intermédiaire d’associations locales. Le pro-

pos n’est surtout pas de faire remonter un sens 

communautariste mais bien de s’attacher à une 

authentique mémoire de ces personnes rencon-

trées. A partir de là, je suis parti de l’originel pour 

me diriger vers une musique originale écrite qui 

fixe une certaine oralité et définit une esthétique 

qui m’est propre.

Comment avez-vous abordé ce travail d’écri-

ture ?

Carole Thibaut  : La première partie de mon 

travail a consisté à refaire le chemin que Fran-

çois avait fait  : rencontrer les gens, recueillir et 

retranscrire leurs histoires, leurs paroles. Cela a 

constitué un matériau textuel assez volumineux, 

Il peut ainsi intervenir en chorus, en thème princi-

pal, en dialogue avec un autre instrument. Je crois 

qu’on peut dire aujourd’hui que nous formons un 

vrai quintet.

Propos recueillis par Jean-Luc Caradec

Avec Carole Thibaut (comédienne), François Mechali 

(contrebasse), Christian Lété (percussions), David 

Venitucci (accordéon) et Benoît Sauvé (flûte à bec).

Les 16 décembre à 20h30, 18 à 19h30 et 19 à 20h30 

au Théâtre de Jouy-le-Moutier, puis le 13 février  

à 21h au Centre Culturel de Saint-Ouen-l’Aumône. 

Tél. 01 34 20 14 14 et 01 34 43 38 00. Places : 13 €.

La Rotonde  I  Moissy-Cramayel

vendredi 12 décembre

Fred Poulet
Départementale 985

ciné-concert
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Yankele
////// Musique Klezmer /////////////////////////////////////////////////

L’émergence en France d’un 
exceptionnel groupe de musique 
Klezmer.

Toute la magie de la musique Klezmer avec le groupe 

Yankele qui signe un nouvel album « Paris Klezmer » 

chez Buda Musique et s’installe du 20 au 23 décembre 

au Centre de culture chinoise.

En s’appuyant sur une formule instrumentale 

idéale – accordéon, violon, clarinette, contre-

basse et guitare – et une équipée de musiciens 

hors pair issus d’horizons différents, Yankele 

réactive la tradition musicale des communautés 

juives d’Europe de l’Est. Un continent musical 

à la fois enfoui sous les décombres de l’histoire 

et de la barbarie et d’une intacte intensité et 

actualité. Pour peu qu’on veuille bien lui prêter 

une oreille attentive et exigeante, la musique 

klezmer ne demande qu’à laisser rayonner 

son brio et sa vision du monde pleine de pro-

fondeur, de fantaisie et d’amour de l’autre et 

de l’instant présent. « Yankele veut dire Petit 

Jacques en yiddish, mais grand est leur art, 

s’enthousiasme Georges Moustaki, « fan » du 

groupe. Ce sont cinq amis, cinq musiciens unis 

comme les cinq doigts d’une main de virtuose 

qui jouerait une musique sans frontières, sans 

limites…. Ils perpétuent la tradition du “peu-

ple errant”, imprégnée de tous les rythmes du 

monde, tous les modes, toutes les mélodies 

rencontrées sur leur route  ». Avec Christine 

Laforêt, (accordéon, chant), Jason Meyer (vio-

lon, chant), Mathieu Bresch (contrebasse), 

Jean-Christophe Hoarau (guitare) et Yannick 

Thépault (clarinette, chant, f lûte ir landaise). 

Une révélation. Nouveauté : « Paris Klezmer » 

chez Buda Musique.� J.-L. Caradec

Samedi 20, lundi 22 et mardi 23 décembre à 20h  

et dimanche 21 décembre à 19h au Centre de culture 

chinoise (10 rue de l’Echiquier, 75010 Paris).  

Tél. 01 49 35 16 25. Places : 10 et 15 €.  

Site : www.yankele.net.

Moriarty
////// Franco-américain ////////////////////////////////////////////////

Le road-folk du groupe franco-
américain est sur la route…
Un an après la sortie de son premier album « Gee 

Whiz But This Is A Lonesome Town », la fibre 

mélodique de ces cinq baladins nonchalants et 

inclassables n’en finit pas de faire de nouveaux 

émules. Le groupe franco-américain a connu, en 

quelques mois, une ascension fulgurante, dont le 

point culminant fut un Olympia plein à craquer en 

octobre dernier, qui doit beaucoup au charisme 

mystérieux de sa chanteuse Rosemary. Pour la 

petite histoire, sachez que le groupe doit son nom 

à Dean Moriarty, héros de “Sur la route” de Jack 

Kerouac…

Vendredi 12 décembre à 20h30 au Théâtre Jean Arp 

de Clamart (92). Tél. 01 41 90 17 02.� J.-L. Caradec

en boucle dans mon minicassette. Je connaissais 

tout par cœur. Le premier concert que j’ai vu de 

ma vie, c’est Chris Conty au casino d’Ostende 

en 1976 (j’ai encore le ticket !). Chris Conty est 

le chanteur que j’aurais voulu être, quand j’étais 

enfant…  » se souvient Nissen. Un spectacle 

attachant, entre parodie et nostalgie, émotion et 

nostalgie.� J.-L. Caradec

Mardi 9 décembre à 20h30 au Carré Bellefeuille de 

Boulogne-Billancourt (92). Tél. 01 55 18 54 00.

Moussa Héma
////// Burkina Faso ///////////////////////////////////////////////////////

La nouvelle musique traditionnelle 
du percussionniste burkinabé et son 
groupe Kaba-Kô.

Le jeune musicien burkinabé Moussa Héma, maître du 

balafon, le 13 décembre à 20h30 au Théâtre de Saint-

Quentin-en-Yvelines.

Né en 1972, formé par son père Kaber Hema, 

Moussa est issu d’une famille de musiciens. 

Il s’impose très tôt comme un maître percus-

sionniste-balafoniste et côtoie les plus grands 

musiciens traditionnels de son pays. En 1990, 

il est lauréat du Grand Prix National de la Musi-

que Traditionnelle. Sa notoriété grandissante lui 

ouvre bientôt les portes de La Compagnie Ebène 

et du Ballet National à l’initiative de la choré-

graphe Irène Tassembedo. Aujourd’hui engagé 

dans un projet personnel à la tête de son groupe 

Kabako (traduction  : « Le père a dit »), il s’est 

donné pour projet de faire rayonner la culture 

mandingue dans une approche de son art à la 

fois très enracinée et visionnaire.� J.-L. Caradec

Samedi 13 décembre à 20h30 au Théâtre de Saint-

Quentin-en-Yvelines (78). Tél. 01 30 96 99 00.

Les animaux 
malades  
de la peste
////// Spectacle musical ///////////////////////////////////////////////

Un spectacle musical tout public 
signé François Bréant
Ce spectacle véritablement tout public, idéal 

pour une sortie « de Noël », loin du gnangnan 

coutumier du genre, est l’œuvre de François 

Bréant, arrangeur, réalisateur et compositeur 

hors pair, en particulier pour Bernard Lavilliers, 

Salif Keita, Enzo Enzo ou Kent, et aussi Daniel 

Popp - fi ls d’André Popp - co-auteur et co-

compositeur. Dans un esprit très années 70, ce 

«  vieux de la vieille  » à la présence scénique 

formidable, à la fois truculente et élégante, a 

imaginé un spectacle musical impossible réunis-

sant pas moins de 17 artistes, tour à tour chan-

teurs, musiciens, comédiens et danseurs. Un 

hommage décalé et déjanté à Jean de La Fon-

taine, regorgeant d’idées musicales et de textes 

mordants. Un spectacle foisonnant, inventif et 

plein de fantaisie qui prend aussi par instants 

des accents visionnaires.� J.-L. Caradec

Les mercredi 10 et vendredi 12 décembre à 21h 

et le dimanche 14 à 16 h au Labo du Théâtre de 

Ménilmontant (15 rue du Retrait - 75020 Paris).  

Tél. 01 46 36 98 60. Places : 8 à 20 €.

Jean-Jacques 
Nyssen
////// Belgique /////////////////////////////////////////////////////////////

Un hommage à Chris Conty

Jean-Jacques Nyssen rend hommage à Chris Conty, son 

idole de jeunesse. Un spectacle total et nostalgique, le 

9 décembre à 20h30 au Carré Bellefeuille de Boulogne-

Billancourt.

Auteur, compositeur, interprète, musicien, pro-

ducteur et arrangeur, Jean-Jacques Nyssen est 

l’un des artistes les plus complets et remuants de 

la scène chanson belge. Il est en particulier l’alter 

ego de Clarika avec laquelle il a réalisé 4 albums. 

Son projet artistique personnel est aujourd’hui 

entièrement consacré à ce spectacle multime-

dia parfaitement inclassable et particulièrement 

inventif. Un hommage nourri de films d’archives, 

d’interviews projetées, de vidéos, de lumières, de 

danse et de musique à un artiste belge de son 

invention, dont l’image se confond aujourd’hui 

avec la sienne  : Chris Conty, étoile filante et 

visionnaire de la pop francophone dont la car-

rière fulgurante dura de 1974 à 1976, jusqu’à 

son come-back en 1980. « Chris Conty a mar-

qué ma vie. Comment dire autrement ? A dix ans, 

j’écoutais « Je ne connais que ce cri », l’album 

musiques 
du monde, 
chanson
Michel  
Hermon
////// Chanson /////////////////////////////////////////////////////////////

Hermon chantant Ferré chantant 
Verlaine…

La réinterprétation de Ferré par Michel Hermon à la 

Péniche Opéra jusqu’au 13 décembre.

Difficile de ne pas frissonner en (ré)écoutant ces 

mises en musique de Rimbaud, Verlaine et Bau-

delaire de Léo Ferré. La gageure est énorme, 

mais peu risquée quand on connaît Hermon, 

passé maître dans la réinterprétation des grands 

du music-hall, de Piaf à Lou Reed, avec sa tes-

siture de baryton et sa présence scénique capti-

vante.� Vanessa Fara

Jusqu’au 13 décembre, du mercredi au samedi à 

20h30 à la Péniche Opéra. Tél. 01 53 35 07 77.  

Tarifs : de 8 à 17 €.

Emploi
La Terrasse recrute

étudiants/étudiantes
pour distribuer devant les salles de concert  

et de théâtre le soir à 18 h 30 et 19 h 30. 
Disponibilité quelques heures par mois. 

Tarif horaire : 8,71 €/brut 
+ 2 € indemnité déplacement. 

Envoyer photocopies carte d’étudiant 
+ carte d’identité + carte de sécu et coordonnées 

à La Terrasse, service diffusion,  
4 avenue de Corbéra, 75012 Paris.
ou email : la.terrasse@wanadoo.fr

Emploi
Urgent

La Terrasse recrute
étudiants/étudiantes  

avec voiture 
pour distribuer devant les salles de concert 

et de théâtre le soir à 18h30 et 19h30. 

Tarif horaire : 13 €/brut
+ 6 € d'indemnité de carburant

Téléphonez au 01 53 02 06 60
 ou email : la.terrasse@wanadoo.fr
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La Campagnie des Musiques à Ouïr 
salue Brassens
Des jeunes gens nourris à « la Mauvaise réputation » autant qu’au jazz ou au musette, quelques rencontres ad hoc et le tour est joué :  
la Campagnie des Musiques à Ouïr donne le ton de cette révérence au grand Georges sans salamalecs, pétrie de sensibilité et d’humanité.

///////////////////////////////////////////////////////////////////////////

Le spectacle est créé en coproduction avec les 

Musiques à Ouïr et La Scène Nationale de Sète  

et du bassin de Thau.  

Un salut à Georges Brassens,  

Chant : Loïc Lantoine, Eric Lareine, Denis Charolles, 

Joseph Doherty – Musique : La Campagnie des 

Musiques à Ouïr. Mardi 16 et mercredi 17 décembre 

à 20h au Café de la Danse. Tél. 01 47 00 57 59. 

Places : 22 €. Infos sur http://www.musicaouir.fr

En tournée : Le 30 janvier à Langon (33),  

le 31 janvier à Saint-André de Cubzac (33),  

le 3 février à Épernay (51), le 17 février à Joué- 

Lès-Tours (37), le 21 mars à Guyancourt (78),  

le 19 mai à Meylan (38) 

///////////////////////////////////////////////////////////////////////////

Brassens fait-il partie de vos références 

artistiques ?

Denis Charolles : Je connaissais bien et mal. 

Enfant, j’accrochais peu, sûrement par esprit 

de contradiction : mon père, qui l’avait vu à ses 

débuts sur scène, nous en rabattait les oreilles… 

Je suis alors entré en résistance anti-Brassens 

jusqu’à ce spectacle !

Le choix des interprètes a-t-il coulé de 

source ?

D. C. : Les Etrangers familiers, c’est avant tout 

une bande de potes : les Musiques à Ouïr dirigent 

le projet, Doherty est un vrai touche-à-tout, Lan-

toine et Lareine travaillent en profondeur, ils créent 

un nouvel imaginaire. Il suffit d’écouter la « Suppli-

que » de Lantoine ou « La Religieuse » de Lareine : 

on en oublie les versions de Brassens…

Le répertoire de Brassens vous a-t-il permis 

d’explorer de nouvelles pistes musicales ?

D. C. : Le but est de mettre en force l’intention, 

de faire du texte et de la langue le corps de la 

musique. Le challenge est d’autant plus élevé que 

« Le spectacle est 
cousu d’allers-retours, 
de changements,  
de passages de relais 
d’un musicien  
à l’autre. » Denis Charolles

entretien / Denis Charolles

Le texte comme corps  
de la musique
Joueur de gravier et autres « percutteries », Charolles fait jaillir les 
sons et les idées avec hardiesse et gourmandise. Entretien avec le 
chef d’orchestre de ce petit monde de musiques et de textes à ouïr.

voix et d’orchestrations, de passages de relais 

d’un musicien à l’autre.

Écoutez-vous Brassens dans votre voiture ?
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Brassens a imposé ses textes dans une certaine 

nudité, alors que nous avons plein d’instruments et 

une batterie ! La beauté de ce répertoire, c’est sa 

fausse simplicité. Il demande un travail exigeant, 

ce qui tombe bien car nous sommes de vrais stu-

dieux. On est constamment sur le fil : le spectacle 

est cousu d’allers-retours, de changements de 

• focus • musiques

LES éTRANGERS FAMILIERS
Les premières parisiennes d’« Un Salut à Georges Brassens »

Le projet est né en 2006 à la Scène Nationale 

de Sète, sous l’impulsion d’Yvon Tranchant, 

qui rêvait pour les 25 ans de la disparition de 

Brassens d’une célébration aussi culottée que le 

héros de la fête. En faisant appel - entre autres 

- à Denis Charolles et sa Campagnie des Musi-

ques à Ouïr, le parti pris était forcément auda-

cieux. De cette odyssée mémorable, Charolles 

et consorts n’ont pas voulu faire le deuil, et ont 

prolongé le plaisir du « salut » en re-créant cette 

respectueuse tape sur l’épaule de Georges Bras-

sens, avec une partie de la bande initiale tel Loïc 

Lantoine, et quelques petits nouveaux dont Eric 

Lareine et Joseph Doherty.

Un spectacle sans nostalgie
Quelques dizaines de chansons triées parmi cel-

les des 20 premières années, passées au crible 

de ces artistes intransigeants, revisitées avec les 

tempéraments archi-trempés des uns et la palette 

instrumentale affranchie des codes des autres… 

Loin du tour de chant compassé, l’hommage 

est véritable mais insoumis, sans lecture pas-

séiste. Les arrangements des Musiques à Ouïr 

déconstruisent les mélodies pour mieux servir le 

texte, les textes, ces petits joyaux à l’apparente 

simplicité, pétries en fait de détournements de 

mots, de joliesse cocasse, d’insubordination, 

d’humanité.

Les saxophones  
de la renommée
Héraults de cette universalité profonde, les Etran-

gers Familiers happent et avalent les chansons, 

les digérant lentement, les réinventant sans en 

perdre l’essence. « Brassens nous passe la balle, 

à nous de faire vivre cette œuvre, de la faire cré-

piter à nos couleurs. » Gouaille et voix cassées, 

cuivres acides, rythmes déstructurés : par le choix 

des interprètes et l’aplomb des orchestrations, le 

spectacle a quelque chose d’instinctif, de sincère, 

de violemment gracieux.

Vanessa Fara

MUSIQUES à OUÏR
Pas du genre bon chic, pas du style toc, ce trio de choc – Denis 
Charolles, Christophe Monniot et Fred Gastard – évolue aux marges 
des catégories définies, avec pour mot d’ordre l’envie d’exploser les 
murs du son figés par les curés de la musique.

C’était il y a dix ans, dans une rôtisserie parisienne. 

La Campagnie des musiques à Ouïr bricolait en 

direct une bande-son innommable, un ovni impara-

ble. Depuis, ce trio avec saxophones ébouriffants et 

batterie décoiffante n’a cessé de mener des projets 

de toutes sortes, carburant à l’essence du jazz, 

tendance ouvert d’esprit. Des Hongrois qui impro-

visent sévère et des Sud-Africains qui swinguent 

dru, Yvette Horner honorée mais aussi The Girl 

From Ipanema relookée, des tambours de bouche 

divers mais pas avariés, dont Loïc Lantoine, André 

Minvielle et Arthur H, ils auront convoqué à leur 

côté des univers a priori éloignés. A posteriori, cela 

fait sens. Sans interdit, ça va sans dire. Flonflons 

popu et free sons, qu’importe le matériau, pourvu 

qu’on ait l’ivresse. C’est ce goût du doux délire, 

ce désir d’en jouir, qui caractérisent avant tout ces 

rencontres du troisième type. 

Une poétique de la relation
Sur les scènes les plus étriquées ou lors de 

festivals mieux installés, les trois zozos invitent 

avant toute chose à une traversée du monde 

des musiques qui secoue et bouscule, des 

embardées où le parti d’en rire n’exclut sur-

tout pas les partis pris. Sous le masque des 

clowns, sous le vernis de la malice, ces reje-

tons d’un autre homme de bonne compagnie, 

Bernard Lubat, s’ancrent résolument dans une 

vision où l’échange est fondamental, où l’autre 

est en nous-mêmes. Pour que nos lendemains 

swinguent autrement.

Jacques Denis

Galerie  
de portraits
JOSEPH DOHERTY
Multi-instrumentiste irlandais, Joseph Doherty touche 

aux vents et aux cordes avec une boulimie stylistique 

qui le mène à toutes les rencontres. Outre une longue 

collaboration avec Akosh S. et une récente immersion 

dans la musique de théâtre et de cirque, il a joué 

avec une pléiade de chanteurs et groupes de tous 

horizons, de Baschung à Idir, de Zebda à Eicher. Avec 

les Etrangers familiers, il alterne violon et saxophone, 

et chante deux titres de Brassens en Anglais.

LOÏC LANTOINE & FRANçOIS PIERRON
Charismatique, déconcertant, un brin échevelé, Loïc 

Lantoine est une Schéhérazade de l’asphalte, contant 

avec une verve finaude des histoires aussi bien dites 

qu’écrites. Avec son acolyte François Pierron, contre-

bassiste percutant et risque-tout, Lantoine s’approprie 

les mots avec une ivresse emphatique. Personnage 

spontané, aux allures frustes et à la langue déroulée 

déroutante, Lantoine ne va à l’essentiel qu’en prenant 

des routes détournées, s’autorisant l’atermoiement 

argotique, les consonances chti, les récits où le mina-

ble et le merveilleux ne font qu’un.

éRIC LAREINE
Méconnu du public, et pour cause, Lareine n’est 

pas de ceux qui se mettent en vitrine… Respecté 

de ses pairs, et pour cause, Lareine a du talent dans 

le creux de la plume, de l’émoi en effervescence 

dans la voix, et pas mal de bleus à l’âme. Allergique 

aux compromis, ce chansonnier rock absolument 

saturnien, ne ménage pas sa monture, et vibre sur 

scène jusqu’à l’épuisement, avec l’énergie de l’in-

transigeance.

D. C. : Je l’écoute peu mais je le lis ! Depuis un 

an que nous montons ce projet, je suis apaisé, 

adouci par la tendresse qui se dégage des mor-

ceaux de Brassens : le quotidien, le labeur, les 

gens simples, la révolte qui vante la nécessité 

de l’humain.

Propos recueillis par Vanessa Fara

Denis charolles vu par…
Antoine Conjard, directeur de l’Hexagone / 

Scène nationale de Meylan

«La rencontre avec Denis Charolles ne pouvait se faire que 

dans de drôles de circonstances. J’avais invité la Campagnie 

pour une présentation de saison, sans les connaître. Et j’ai 

immédiatement percuté. La présentation s’est éternisée, et 

au bout de deux heures j’ai rejoint Denis en coulisses pour 

lui dire : « Là, on arrête de jouer, mais tu reviens l’an pro-

chain ! ». Et depuis il est revenu plusieurs fois chaque année. 

Depuis que je le connais, quand je vois un percussionniste, 

je me dis : « Charolles n’aurait pas fait comme ça… ». Il 

accompagne le rythme, donne l’impulsion, avec ce quart 

de poil de temps qui nous prend là où on ne l’attend pas. Il 

malaxe des éléments qu’on n’aurait pas imaginé cohabiter. 

Plus qu’un musicien, c’est un grand poète : il synthétise 

par la musique sa perception de l’univers, il fait coïncider la 

matière et l’humain. L’étrangeté et la paradoxale proximité de 

son jeu rendent palpable une immensité de possibles.»
Propos recueillis par Vanessa Fara



Après l’exceptionnel accueil par le public et les professionnels  
de la première édition de son hors-série Avignon en scène(s).

La Terrasse publie à nouveau un hors-série pour le festival d’Avignon 2009.  
Diffusion juin/juillet : 100  000 exemplaires. Réseau national + Avignon.

Relais privilégié de la créativité artistique tout au long de l’année,  
La Terrasse propose un panorama exigeant de l’actualité avignonnaise,  
mais ne se cantonne pas à une simple information, le hors-série de  
La Terrasse s’intéresse aussi au fonctionnement et à la finalité du festival, et  
aux débats esthétiques, sociologiques et politiques que le Festival In et le Off suscitent.

Contacts   �Dan Abitbol  
Jean-Luc Caradec 
Tél. 01 53 02 06 60 – email : la.terrasse@wanadoo.fr 
La Terrasse / 4, avenue de Corbéra 75012 Paris

Avec toujours la même ligne éditoriale, exigeante et ouverte, dynamique et 

rigoureuse, proposant à la fois un tour d’horizon du festival d’Avignon et du Off.  

Avec de multiples intervenants : metteurs en scènes, comédiens, auteurs,  

programmateurs, éditeurs, historiens du théâtre, sociologues, chercheurs… 

Avec aussi pour la première fois un site Internet  
entièrement consacré au Festival d’Avignon.

Avignon en scène(s) 2009 : un véritable mode d’emploi sélectif,  
qualitatif et pratique du festival d’Avignon et du Off.

Au sommaire :

• �L’actualité du Festival à travers nos chroniques, portraits, entretiens,  

gros plans sur des artistes de France et d’ailleurs. 

• �Une analyse critique qui explore la création scénique et le Festival  

d’un point de vue esthétique, sociologique et politique. 

• �La scène théâtrale européenne à Avignon.

• �Les régions à Avignon : tremplins vitaux pour des centaines de compagnies  

sur tout le territoire.

• �Enquête sur le désengagement de l’état dans le champ culturel français.

• �Etc.

Parution juin/juillet 2009

Rélexions, rencontres et informations sur le Festival d’Avignon

en scène(s) 2009
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